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  Nad umywalką wisiało pół lustra pokryte liszajami. Kiedyś niżej była szklana półka, na której tata trzymał pędzel do golenia. Został z niej metalowy szkielet, teraz podrdzewiały. 
Z rozkutej ściany sterczała rura, jak flaki z brzucha. Jakby to tata widział  pomyślałam patrząc na cieknącą wodę, która cierpliwie zbierała się w krople pod konopnym sznurkiem, na uszczelce. 
Uczesałam się za pomocą widelca, dziobiąc w kłębki na głowie, obróciłam się bokiem, żeby lepiej się widzieć w lustrze. Poprawiłam oko, bo znowu opadło; uklepałam policzki naciągając skórę na swoje miejsce i przylepiłam ją do brzegu włosów za pomocą taśmy klejącej. 
Nos musiał zostać, jaki jest, upchnęłam w rozpadlinie u nasady trochę plasteliny, ale zaraz wypadła. 
Podeszłam do małego podłużnego okna i wyjrzałam. Przez mleczne, mroźne powietrze przemknął z hałasem prześwietlony tramwaj. Jak zwykle był pusty. Postałam chwilę, ale drugi nie nadjechał i nie było już na co patrzeć. W poprzek pustej przestrzeni biegły niewyraźne linie trakcyjne, zawęźlone przy krzyżujących się drutach. Gdzieś w środku mgły pulsowało żółte światło, teraz ledwo widoczne.
Ot, rozrywka, tramwaj.
 Wychodzisz, Mańka, wychodzisz?  rozległ się piskliwy głosik zza drzwi.
 Zaraz  odburknęłam nieżyczliwie i złośliwie cofnęłam rękę od haczyka, odwlekając moment opuszczenia łazienki.
Z drugiej strony dało się słyszeć skrobanie.
 Popuszczę, bo popuszczę.
 Już. Zaraz  warknęłam i otworzyłam drzwi, wpuszczając do środka pulchną dziewczynę. Dziewczyna uniosła spódnicę i nie zważając na mnie, klapnęła pośladkami na sedes. Wyszłam trzaskając drzwiami. Znad framugi odpadło trochę tynku.
Rządca był u siebie na parterze. Siedział przed telewizorem i jadł fasolę. Telewizor śnieżył i można w nim było oglądać tylko jeden mecz i dwa seriale, w kółko. Ale Rządcy to nie przeszkadzało. Siedział przy otwartych drzwiach, półpotwór, śmierdziel; zjedzone puszki układał w piramidę obok fotela i pierdział.
 Minęła dwudziesta dziesiąta  powiedział telewizor.
 I co z tego  odezwał się Rządca i ciamknął. 
Przemknęłam obok otwartych drzwi jego pokoju, na klatkę schodową. Aniela klęczała na schodach i brzegiem spódnicy czyściła zakamarki powykręcanej, ozdobnej poręczy. Bezwładna ręka dla wygody była przywiązana do tułowia na plecach. Śmierdziało domestosem pomieszanym z mydlinami. 
 Nie nabludź, cholelo  powiedziała Aniela. Nie wymawiała r.
Przekroczyłam ją i zeszłam do piwnicy potykając się o zwinięty dywan. 
 Scheiße.
Starałam się nie nadepnąć na inne rzeczy walające się na schodach  znowu ich przybyło; przewrócony stołek, rozsypane płyty, książki, szmaty, wapno w rozprutym worku, jakieś nogi od krzeseł; co to za krzesła? Nie mieliśmy takich krzeseł. W żółtym kolorze, z politurą? Mimowolnie kopnęłam w jedną nogę; ześlizgnęła się w dół.
W całym korytarzu piwnicy włącznik pozwalał zapalić tylko jedną żarówkę, zakratowaną na ścianie. Ale ja nie musiałam włączać światła, dobrze znałam rozkład pomieszczeń; przeszłam przez wszystkie, odsunęłam drzwi oparte o przejście do ostatniej wnęki, weszłam do środka i zasłoniłam wejście. Znajdowałam się teraz przed małym, zasnutym pajęczynami okienkiem, odczyszczonym pośrodku w nieregularne koło. Z zewnątrz przesączało się bladawe światło.
Nadałam sygnał latarką. Dwa długie, następnie pięć krótkich. Odczekałam chwilę i powtórzyłam.
Nic. 
Nie odpowiedział. 
Stałam tak chwilę, czekając, zniecierpliwiona, gdy poczułam za sobą jakiś ruch, odwróciłam się. Od ściany oderwała się Ośliźnica i chichocząc skoczyła na mnie. Trefniś, cholera.
Przewróciłyśmy się. Ośliźnica przygniotła mnie do betonowej podłogi, cały czas chichocząc; cuchnęła tanim winem i potem. 
 Złaź, kurwa  wysapałam, zrzuciłam ją z siebie i wstałam.
Ośliźnica usiadła  nie widziałam jej dobrze, przez co zorientowałam się, że oko znowu mi uciekło; wymacałam je przy uchu i przesunęłam na miejsce. 
 Wszyscy ludzie dobrej woli, połączą was szlugi! Jesteś, który jesteś o miodowym sercu  zakrzyknęła Ośliźnica z podłogi.
 Zamknij japę, bo cię usłyszą na górze  powiedziałam i lekko ją kopnęłam.
 Jarać po wsze czasy będziecie, siać i jarać, siać i jarać.
 Co to za brednie
 Srać  szepnęła.  Nie odpowiedział?  zapytała nagle głośno, kiwając głową w stronę okna.  To może Boga poproś o odpowiedź.
 Głupia jesteś.
Ośliźnica przewróciła oczami i starała się nadać swojej twarzy natchniony wyraz, w efekcie czego jej brwi powędrowały po czole i ustawiły się niesymetrycznie.
 Popraw sobie  odpowiedziałam i przyłożyłam palec do czoła pukając lekko.
 Sama jesteś głupia i się stuknij  prychnęła Ośliźnica; jedna brew była na środku, druga pionowo.  Nie odpowiedział  powtórzyła Ośliźnica i oparła się o ścianę.  Pukajcie, a znajdziecie  odezwała się znowu.
 Co?  zapytałam.  Chyba szukajcie
 A będzie wam otworzone.  Ośliźnica wydała z siebie kłębuszek pary i zamilkła.
Poirytowana podeszłam do światła i powtórzyłam sygnał. Dalej nic; postałam chwilę zastanawiając się, czy zanieść Ośliźnicę na górę czy ją tu zostawić. 
Okienko zasnute pajęczyną przepuszczało do środka trochę niebieskiego mroku. Podeszłam bliżej, wpatrując się w dom naprzeciwko. Jego rozmyte kontury przypominały dziecięcy obrazek, na który wylała się woda do moczenia pędzli. Między domami, wyżej, można było dostrzec jaskrawe ogniki sygnalizacyjne, drgające języczki. Gdzieś tam dalej, w tej mięsistej mgle stały wieżowce, tam z mężczyznami mieszkał Bóg. 
Z lewej strony domu rozległo się brzęczenie i nadjechał tramwaj; przemknął trakcją zwalniając bieg i usłyszałam trzask wyładowań elektrycznych. Z okienka w piwnicy widziałam go nawet lepiej niż z góry. Stanął i rozkraczył się w moją stronę otwartymi drzwiami, rozjarzonym wnętrzem. Pojechałabym przed siebie pustym wagonem, skubiąc rozdarty skaj siedziska na drobne wiórki. Monetą wydrapałabym swoje imię na polakierowanej ścianie. Pojechałabym popróbować, czy tam się da. Pojechałabym do Boga, żeby zobaczyć jego dwoje oczu i wydłubałabym mu jedno, żeby zobaczył, jak to jest.
I tak ucieknę.
Podeszłam do chrapiącej Ośliźnicy. Przyjrzałam się jej niesymetrycznej twarzy, rozpulchnionej pod oczami, szarej. Skóra zjechała w dół, półprzeźroczysta ledwo przykrywała kości jarzmowe, tworząc gruby nawis poniżej linii podbródka. Rozejrzałam się za czymś, czym mogłabym podwiązać jej twarz, pomacałam na półce i zrzuciłam z niej plastikowy kubek. Wzięłam go do ręki, obróciłam w dłoni  przypomniała mi się mama, jak w czasie powodzi stała tu, w piwnicy po kostki w mulastej wodzie i tym kubkiem do mycia zębów, bo wtedy jeszcze miałyśmy zęby, nabierała wody z piwnicznego pomieszczenia i wylewała za deskę progu, co było kompletnie bez sensu, bo więcej wody wpływało niż by wyniosła i w milionie kubków. Schylając się w rytmicznych ruchach powtarzała bez ustanku: A Ryniu pojechał samochodem. I znowu: nabranie, chlust, a Ryniu pojechał samochodem. Bałam tego, że tata pojechał samochodem i bałam się śmierdzącej wody, bo myślałam, że ryby obgryzą nam kostki. Ale ryb już wtedy nie było. Nie wiedziałyśmy o tym.
Rzuciłam kubek w kąt, przesunęłam rękę dalej i znalazłam kawałek giętkiego drutu. Nie za dobry, ale choć tyle. Podwiązałam twarz Ośliźnicy, przytrzymując od dołu fałdy podbródka. Potem odkleiłam ją od ściany, nie bez obrzydzenia zarzuciłam sobie jej ramię na barki, odwracając głowę jak się tylko dało, bo śmierdziało jej z ust i wywlokłam ją z piwnicy, mając nadzieję, że Rządca siedzi spokojnie na dupie i dalej żre fasolę.
Wyszłyśmy na strome schody i zaczęłyśmy się wspinać. Starałam się nie robić hałasu, ale było to trudne, bo pokruszone winyle chrzęściły pod stopami. Nie pamiętałam dokładnie, skąd się tu wzięły. Zdaje się, że któraś z nowych dziewczyn miała je w walizce zamiast ubrań i Rządca je wszystkie rozbił i zepchnął po schodach. Nie pamiętałam dokładnie, bo wtedy zabrali mamę.
Mama mówiła, że i tak mamy szczęście, że zrobili kwaterę w naszym domu.
 Popatrz, nie musimy się nigdzie przeprowadzać, musimy się tylko trochę ścieśnić  głaskała mnie po włosach, które wychodziły garściami
Trochę ścieśnić, dobre sobie. 

Ilustracja: Agnieszka Ignite Hałas
Mama przeprowadziła się do mojego pokoju, bo myślała, że w tak małym pomieszczeniu zmieszczą się tylko dwie osoby i będziemy we dwie, same. Ale nie; doszła jeszcze Patronka i właśnie Ośliźnica, która teraz z każdym chrzęstem butów na schodach robiła się bardziej ciężka.
W październiku przyszli urzędnicy, rozłożyli się w kuchni i kazali Rządcy przyprowadzić wszystkie dziewczyny, lokatorki. Wchodziłyśmy kolejno, każda z czymś, ja z tym swoim okiem, Ośliźnica ze spływającą twarzą, Patronka żywiła się dojelitowo. Potem poszła moja mama, która wyglądała prawie całkiem dobrze, poza kolorem skóry, który był liliowy z drobnym wypryskiem. 
Duży samiec, którego zapach roznosił się po całym domu wylał z kanistra trochę mętnej cieczy na szklany spodek, z segregatora wyjął pocięte, mięsiste papierki i zanurzając końcówki tych papierków w cieczy przykładał w trzy punkty na naszym ciele: czoło, mostek i lędźwie. Mój papierek stał się od tego niebieski, Ośliźnicy i Patronki zielonkawe, a mamy papierek zrobił się fioletowy. Żadna z nas nie wiedziała, co to znaczy i wtedy drugi urzędnik, śmierdzący łojem, spojrzawszy na fioletowy kolor papierka uniósł na mamę oczy i spytał:
 Pięćdziesiąt pięć?
 Co pięćdziesiąt pięć?  mama udawała głupią.
 Masz już pięćdziesiąt pięć lat.  stwierdził.
Mama milczała.
 Zostań tu  powiedział śmierdziel a mną targnął niepokój.
Podeszłam i złapałam mamę za rękę.
 Ty nie  rzekł mężczyzna.
 Ale to moja  zaczęłam, ale mama wykręciła mi boleśnie palce i spojrzała tak, że oczy zrobiły się jeszcze bardziej liliowe i wypukłe niż były.
 Maniu  powiedziała.
Zamilkłam i dałam się wyprowadzić Patronce i Ośliźnicy z kuchni.
Mamy nie widziałam więcej; nie wiedziałyśmy, gdzie zabierają wszystkie starsze kobiety.
Zamiast mamy dokwaterowali nam Kenkę, która miała najwyżej czternaście lat i sikała do mamy łóżka. 
 Cipa, świder, herbaciarnia  mówiła za każdym razem Ośliźnica, jak Kenka wstawała zmoczona.
W pozostałych naszych czterech pokojach gnieździło się po siedem dziewczyn. Różne były, małe, duże, różnoskóre, kolorowe; mijałyśmy się bez słowa, skurczone w sobie albo wściekłe.
Prawie nie wychodziłyśmy, po co? Nic tam nie było specjalnego, za to każdy zbyt długi kontakt ze skażonym powietrzem na zewnątrz skutkował pogorszeniem. Rządca był rozliczany z naszej wydajności, więc nas pilnował. Mimo to wymykałam się na tory, stawałam pod wiatą i czekałam; jak miałam szczęście mijał mnie tramwaj, jak nie miałam  słyszałam tylko dzwonki. 
Ośliźnica wymykała się na nielegalne zebrania coraz to innej rewolucji, które kończyły się pijaństwem. Patronka wciąż się modliła i paliła świece ze sztucznego wosku, który trochę śmierdział rzygami; Kenka sikała pod siebie, kolorowa dziewczyna z pokoju taty robiła sobie blizny za pomocą gwoździ; Aniela sprzątała nieustająco; myła okna, podłogi, schody, ściany, meble i od początku; wszystko jedną ręką
Tymczasem Bóg siedział w wieżowcach nad chmurami, obżarty ptysiami gluten free i budyniem wegańskim i nie miał pojęcia o rewolucji, tak jak, wbrew temu, co twierdziła Patronka, nie miał pojęcia o mnie, o Danym, o ostatnich zmianach klimatycznych, trującym mleku, kłopotach z wodą i z gównem ani w ogóle o niczym.
Raz tylko się przestraszyłam, bo Rządca znalazł na strychu taki obraz, który pamiętałam z dzieciństwa, na którym była postać w niebieskiej sukni, puszczająca lasery z wyciągniętej dłoni. Trochę to za bardzo przypominało obecną rzeczywistość. Rządcy też się tak najwyraźniej wydawało, bo wkrótce porąbał i spalił ten obraz.
Właśnie wtedy poznałam Danyego.  
Rządca znalazł za obrazem szklaną, poskręcaną rurkę i bardzo się z tego ucieszył. Byłam przy tym, bo na strych i do piwnicy zabierał mnie zawsze; sam bał się tam chodzić, tchórz. A ja, co oczywista, znałam dom, choć już coraz mniej. 
 Wiesz do czego to służy?  zapytał chytrze, obracając w brudnych, pokrytych łuską paluchach rurkę fermentacyjną.
Wiedziałam, ale na wszelki wypadek zaprzeczyłam.
 A widzisz, a ja wiem.
Na drugi dzień wręczył mi rurkę i powiedział, że mam ją zanieść do domu naprzeciwko i że wyjdzie w moją stronę dziewczyna. Sam nie lubił wychodzić na smog, jemu też szkodził.
Poszłam, co miałam nie pójść.
Rozglądałam się, czy zobaczę coś przez rudawą mgłę, ale nic nie zobaczyłam. Wkrótce nadeszła dziewczyna dziwacznie kiwając się z boku na bok i człapiąc nogami. Miała bliznę, biegnącą przez całą twarz, która wyglądała jak przylepiona glizda. Dałam jej rurkę.
Miałam dwóch braci. Umarli, tak jak wszyscy mężczyźni No nie wszyscy, zostali nieliczni, ci, którzy byli odporni i ci, którzy mieli pieniądze na zastrzyk. Nie widziałam śmierci moich braci i ojca; myślę, że mama widziała, ale nie chciała mi powiedzieć. 
Bogacze i żołnierze są w wieżowcach, do nas przychodzą urzędnicy; przynoszą prowiant, sprawdzają wydajność, nie odpowiadają na żadne pytania. Nie biją nas, nie gwałcą, boją się nas dotknąć. Nie wiem, gdzie mieszkają, gdzie chodzą nocować.
Po jakimś czasie Rządca znowu mnie posłał, tym razem miałam odebrać coś z domu naprzeciwko i też miał ktoś do mnie wyjść. 
Było dość ciemno; szłam uważnie wzdłuż nici transmisyjnej. Nagle zobaczyłam z daleka coś dziwnego. Dziewczyna, która na mnie czekała podciągnęła do góry spódnice, pogmerała rękami poniżej pasa, jakby ją coś swędziało a potem wypchnęła biodra.
Spomiędzy fałd spódnicy lał się strumień moczu, parujący w zetknięciu z zimnym powietrzem. Jak wspomniałam, miałam dwóch braci, widziałam ich sikających nie raz. Pamiętam.
Podeszłam zaciekawiona.
Dziewczyna skończyła sikać i spuściła spódnicę. Wtedy mnie zauważyła i przestraszyła się nie na żarty. Patrzyła na mnie szeroko otwartymi oczami, które zrobiły się szkliste od wzbierających łez.
 Pokaż  zażądałam.
Wahała się chwilę. Potem podniosła spódnicę i odchyliła majtki. Sięgnęłam i wydobyłam na wierzch stulonego, śmierdzącego sikami, penisa. Potrzymałam go chwilę, zrobił się twardy.
Puściłam go, bo musiałam przytrzymać oko, które z emocji zjechało mi niżej.
 Nie powiem nikomu  zaproponowałam.
 Jestem Dany  powiedziała dziewczyna, która nie była dziewczyną. 
 Mama mnie ukryła. Zabrali ją już  dodała, dodał.
 Moją też zabrali  odparłam.  Przyniosłaś coś?
 Nie. Mam powiedzieć, że niegotowe i potrzebujemy cukru.
 Cukru? Zwariowałaś, łeś.
Wzruszył ramionami.
 Powiedziałam, co miałam powiedzieć  rzekł.  Przyjdź tu jutro o tej samej porze i przynieś cukier.
Rozeszliśmy się w swoje strony. Przed zaśnięciem wciąż jeszcze obwąchiwałam rękę.
Ale nie poszłam na drugi dzień. Powietrze się pogorszyło i Rządca zamknął nas na klucz. To dlatego później wymyśliliśmy z Danym sygnał z piwnicznego okna.
Zawsze działało, ale teraz Dany nie odpowiadał
Przeszłam z Ośliźnicą obok pokoju Rządcy, słyszałam, jak stęka, wiem, co robił. Przeszłyśmy przez hol na piętro i do naszego pokoju. Tu zwaliłam ją na łóżko.
Patronka podeszła do niej i poklepała po twarzy, która się lekko ugięła. Patronka wzięła się pod boki.
 Jak tak dalej pójdzie, to któregoś dnia nie da rady wrócić. W tej atmosferze twarz jej się rozpadnie i będzie koniec.
Wzruszyłam ramionami.
 I co z tego  powiedziałam.  Co ci przychodzi z siedzenia tutaj?
 Czekam na zbawienie  odparła Patronka z godnością.
 A  odparłam  zapomniałam.
 O co ci chodzi?  Patronka popatrzyła zdziwiona.
 O nic. Jak jesteś zadowolona, że tu siedzisz, że nie możesz nigdzie iść, że nie ma dokąd iść, to o nic.
 Każda z nas może iść, gdzie chce. Dwadzieścia cztery godziny później ciało ci odpadnie od kości albo się udusisz  powiedziała spokojnie Patronka, a Kenka beknęła.  Tam nic nie ma  dodała Patronka.
Spojrzałam za okno, za którym nic nie było.
 Musi coś być  powiedziałam cicho.  Tata, zanim poszedł umrzeć, powiedział mi, że jak nie wróci, to żebym pamiętała, żeby dotrzeć na szczyt. Nie wiem, co to znaczy, ale wydaje mi się, że dłużej nie wytrzymam Mam się rozmieniać w energię do pięćdziesiątego piątego roku życia, a potem mnie wyrzucą na kompost?  Zaczęłam płakać wyobrażając sobie liliowe ciało mamy leżące na stercie gnoju.
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Kenka też zaczęła płakać i posikała się od razu.
 Weź się w garść  Patronka odwróciła się do ściany.  I nie histeryzuj, bo straszysz dzieci.
Dom spał, parując. Wysysana energia ulatniała się pionowo i leciała trakcją do wieżowców.
Obudziłam się po krótkim śnie i wstałam. Przekroczyłam śpiące dziewczyny, minęłam pokój Rządcy i zeszłam do piwnicy. Postałam chwilę nasłuchując. Było cicho, nie licząc szumu drutów energetycznych. Podeszłam do zasnutego  pajęczyną okienka, przytrzymałam oko i wpatrzyłam się w niebieskawy mrok. Nagle ujrzałam histerycznie migające światło od Danyego. Nie nadawał normalnym sygnałem, tylko raz za razem. Odpowiedziałam i światło zgasło. Podeszłam do piwnicznych drzwi, prowadzących schodami na podwórze, i otworzyłam je.
Wyszłam na schodki. Po chwili usłyszałam szelest kroków w pyle i Dany wynurzył się z mroku.
 Stało się coś?  zapytałam.
Stał zmięty i choć nie widziałam go dobrze, wyczuwałam, że się boi.
 Likwidują nas  rzekł.
 Jak to?  wykrzyknęłam.
 Podsłuchałam naszego Rządcę. Dziś zabrali czterdziestki piątki. Za dzień, dwa zabiorą mnie i resztę dwudziestek. Potem przyjdą do was. Cały ten pas ma być wyczyszczony pod nowe wieżowce.
Zamilkł.
To możliwe, pomyślałam. Do niedawna widać było światła z sąsiednich ulic; coś majaczyło w dzień, choć niewyraźnie; z dzieciństwa pamiętałam, że wzdłuż naszej ulicy, za potokiem płynącym od fabryki była druga ulica, równoległa. Od jakiegoś czasu jednak nie dolatywały stamtąd do nas żadne światła, żadne odbicia.
 Coś trzeba zrobić  powiedziałam.
 Ale co?  zadrżał Dany.
Kazałam mu iść do domu i wrócić jutro w nocy o tej samej porze. Potem wróciłam do pokoju, a rano zanim poszłyśmy jeść powiedziałam dziewczynom, czego dowiedziałam się od Danyego.
 Musimy uciec  dodałam.
 Głupia  skwitowała Patronka.
Kenka nie odezwała się wcale, za to Ośliźnica powiedziała, że idzie ze mną.
 I z Danym  odparłam.
 Och, oczywiście  Ośliźnica machnęła ręką.
Tego samego dnia przyszli urzędnicy. Zabrali dwie kobiety powyżej trzydziestki, które mieszkały w pokoju taty.
W nocy przyszedł Dany. Powiedział, że w ich domu zostały cztery osoby, i że Rządca poszedł z urzędnikami i nie wrócił. Bał się. Zniosłam mu koc, powiedziałam, żeby został w naszej piwnicy. Pokazałam mu kryjówkę za starym silnikiem do pompy wodnej. 
 Nie płacz  otarłam mu dłonią łzy, które spływały wzdłuż blizny.
 Ale ja się boję  odparł.
 Uciekniemy do Boga  powiedziałam, zanim zastanowiłam się nad swoimi słowami.
 Ale mówiłaś, że Bóg jest głupi.
 Może mówiłam, ale na razie nie mam innego pomysłu. Idę teraz na górę, świta, Rządca będzie nas liczył.
W dzień spakowałyśmy wszystko, co mogłyśmy zabrać. Ośliźnica miała szklaną butelkę, nalałyśmy do niej wody. Plastikowych butelek nie było od dawna, szklane się wytłukły, a nowych nie przywieźli. Zabrałyśmy suchy chleb, krakersy i wszystkie ubrania, które były nasze.
Wykradliśmy się przez piwniczne okienko jeszcze tej samej nocy. Gdy odchodziłyśmy, Patronka powiedziała: Powiedzcie mu, powiedzcie mu że lubię bezy z kremem.
• • •
Nic nie było widać, tyle co zawsze  rudawa, momentami żółta jak siki, śmierdząca mgła. Minęłyśmy dom Danyego wyglądający jak czarny szkielet i doszłyśmy do wyschniętego koryta rzeczki, zasypanego popiołem. Wyglądałyśmy jak sklecone z byle czego zabawki. Wzięłam ze sobą całą taśmę klejącą, jaka mi została; posklejałam się na okrętkę. Ośliźnica też użyła taśmy, tylko ona miała srebrną. Dany nic nie musiał robić, on miał jedynie bliznę, jego ciało pozostawało gęste. Za rzeczką podłoże było czarniawe, nierówne, usiane bryłkami stopionego plastiku; lekko rezonowało. Szliśmy nieśpiesznie, ostrożnie. Trzymaliśmy się torów, chociaż nie wiedzieliśmy, dokąd prowadzą. Mijaliśmy po drodze brunatne hałdy, niektóre dymiły  nie chcieliśmy się do nich zbliżać.
Zrobiło się jaśniej, ale jak okiem sięgnąć było pusto, chociaż wydawało się, że przestrzeń dzieli się na sektory. W końcu zatrzymaliśmy się na kolejnym przystanku. Zjedliśmy krakersy i chleb, kolejno popiliśmy wodą.
W pewnym momencie tory zaczęły lekko rezonować. Usłyszeliśmy daleki szum tramwaju.
Wagony zjawiły się nagle z pękającej mgły, podzwaniając swojsko.
Pojazd zatrzymał się, zapiszczał, stęknął i otworzył wszystkie drzwi naraz. 
Wsiedliśmy.
W środku obok plastikowych, pomarańczowych siedzisk znajdowały się fotele z bordowego pluszu, pikowane złotą nicią. Gapiłam się na nie. Żadne z nas na takim nie usiadło.
Tramwaj wiózł nas przez mgłę, kołysząc lekko. Zasnęliśmy.
Gdy otworzyłam oczy, tramwaj stał na pętli, wokół było jaśniej niż zwykle i widać było podstawy wieżowców. Byliśmy pod największym z nich.
 To tutaj  powiedziała Ośliźnica.  Tutaj mieszka Bóg.
 Skąd wiesz?  zapytałam.
 Widziałam na hologramie, jedna kucharka miała na wiecu.
 Nie mamy nic do stracenia.
Pociągnęłam Danyego za rękaw i weszliśmy w otwartą czeluść wieżowca, skąd wionęło chłodną czernią. Klatka schodowa poszatkowana stopniami wspinała się zygzakami w górę.
Poszliśmy, nic do siebie nie mówiąc.
Około dwunastego piętra natknęliśmy się na patrol urzędników. Czterech mężczyzn z teczkami w lewej dłoni schodziło ze schodów równym rytmem. Było za późno, żeby uciec, więc stanęliśmy przerażeni, zbici w kupkę. Tymczasem patrol minął nas, nawet nie spojrzawszy w naszą stronę. Jeden z urzędników powiedział coś niezrozumiałego do krótkofalówki, która zagrzechotała, zaśpiewała wysokim tonem i umilkła. Poszliśmy dalej.
Po sześćdziesiątym piętrze przestałam je liczyć. Dany pochlipywał lekko i wzdychał.
Schody skończyły się po sto trzydziestym drugim piętrze albo sto czterdziestym trzecim, nie wiem. Wyżej na ścianie była przymocowana drabinka wiodąca do klapy w suficie.
Od około dziewięćdziesiątego piętra słyszeliśmy, że ktoś za nami idzie. Stukot wielu butów w nierównym rytmie, za to stale przybliżający się do nas. Nie mieliśmy siły przyspieszyć, na szczęście najwyraźniej dotarliśmy na szczyt.
Piekła mnie twarz, spod taśmy spływał pot tworząc swędzące bąble. Ośliźnica była spuchnięta, z oczu zrobiły jej się szparki. Czułam ogromną potrzebę zerwania taśmy, ale spojrzałam w dół, na niższych piętrach błysnął metal broni.
Pospieszając się wzajemnie wspięliśmy się po drabince i wydostaliśmy się na dach.
Był płaski, mlecznobiały, gładki. Wokół rozciągał się błękit przestworzy, kolor, od którego ścisnęły mi się ślinianki; zasłoniliśmy oczy dłońmi. Ciepłe, pachnące powietrze napłynęło delikatną bryzą, padliśmy oszołomieni na kolana, kaszląc. 
Potem wstaliśmy i potykając się poszliśmy przed siebie, zrzucając ubrania po drodze.
Środek dachu zajmował postument, na który prowadziły schody ze wszystkich stron. Na szczycie schodów stał tron: wysokie, białe krzesło obracające się wolno wokół własnej osi. Nie chcieliśmy czekać, aż obróci się do nas, tym bardziej, że pierwsi żołnierze już wspinali się po drabince.
Pokracznie wprawiając w ruch nasze okaleczone ciała zmusiliśmy się do biegu. Okrążyliśmy schodki i wbiegliśmy na górę
Tron był pusty.
Nie było Boga. 
 Schodzić!  usłyszeliśmy za sobą.
Postument otoczony był przez ubranych w czarne mundury mężczyzn.
Zeszliśmy na drżących nogach, rozumiejąc, że przegraliśmy.
Roześmiałam się. Wtedy podszedł do mnie duży samiec w hełmie oraz masce i uderzył mnie pięścią w rękawicy w twarz. Upadłam. Kopnął mnie. 
Ośliźnica rzuciła się na niego, ale chwycił ją za szyję i trzymał na wyciągniętej ręce. Potrząsnął nią, puścił, upadła obok mnie. Z rozerwanego policzka kapnęła krew.
Drugi mężczyzna zbliżył się do Danyego i uderzył go kolbą karabinu.
Dany zadrżał i krzyknął z przestrachem. Żołnierz przyłożył mu lufę do mostka, a wtedy Dany uniósł ręce w górę i zawołał drżącym głosem:
 Nie! Jestem mężczyzną, jestem mężczyzną!
Potem rozpiął spodnie i spuścił gacie.
Zrobiło się zamieszanie. Chwyciłyśmy się z Ośliźnicą za ręce i wyczołgałyśmy się spod nóg żołnierzy do krawędzi dachu, ciągnąc za sobą krwawą smugę. 
 Stać!  zawołało nagle sto karabinów na dwie małe kobiety, prawie potłuczone na kawałki.  Wstać i odwrócić się!
A my spojrzałyśmy na siebie, na swoje zniekształcone rysy, zapadłe ciała i zrozumiałyśmy w jednej chwili, że nie mamy nic do stracenia.
Dlatego wstałyśmy wolno, tyłem do karabinów, a potem zrobiłyśmy krok przed siebie, bo pewnie Bóg jest gdzie indziej, może wyszedł tylko na chwilę, może gdzieś go znajdziemy.
Warszawa, luty 2020
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  Odpowiedzcie sobie, obywatelu, na zasadnicze pytanie: czy komiks, jako medium, może służyć linii partyjnej? Czy nie jest formalnie zbyt burżuazyjny, w założeniach i historii  zbyt kapitalistyczny? Czy jest dla niego miejsce w socjalistycznej kulturze ludowej? Czy te historie nie epatują przemocą i nie są czasem utrwalaniem ucisku uprzywilejowanych warstw nad klasą robotniczą? A może przeciwnie, może właśnie łatwe w odbiorze, relaksujące historie o bohaterskich postawach przedstawicieli ludu są tym, czego robotnik potrzebuje, wyrobiwszy 100, może nawet 120% normy?
Ekstrakt: 100%
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W latach 1976-1981 w Polsce, a dokładniej: w Polskiej Republice Ludowej, nakładem Krajowej Agencji Wydawniczej ukazywał się Relax (później z podtytułem Magazyn opowieści rysunkowych), pierwszy w języku polskim magazyn komiksowy. To na jego łamach publikowali Janusz Christa, Grzegorz Rosiński, Jerzy Wróblewski, a nawet Andrzej Mleczko. Z dzisiejszej perspektywy jasne jest, że magazyn ten był kamieniem węgielnym polskiej sceny komiksowej. Jednocześnie  powstając w tak ciekawych czasach  stanowił kulturowy ewenement PRL-u. Sebastian Chosiński w książce Czas na Relax w kompleksowy sposób opowiada historię Relaksu, jego powstania, świetności i schyłku, a także wpływu, jaki wywarł na polski komiks.
Czas na Relax zawiera szczegółowe informacje na temat każdego z 31 numerów tego czasopisma. Chosiński przygląda się im na różne sposóby: krytycznie analizuje poszczególne utwory, śledzi rozwój komiksowych poetyk, sposobu budowania narracji czy przedstawiania graficznego, ale też przygotowania redakcyjnego i technicznego publikacji. Wnikliwie śledzi zachodnie inspiracje i wschodnie powinności, czyli dostosowanie ideologicznych treści do komiksowego medium. Nie szczędzi krytyki, momentami przeradzającej się w ironiczną uszczypliwość, ale jednocześnie wykazuje sporo zrozumienia dla sytuacji politycznej, w jakiej znaleźli się twórcy w tamtym okresie.
Dużym atutem publikacji jest właśnie ta wielopłaszczyznowość analiz. Relax traktowany jest zarówno jako zbiór komiksów, które jak komiksy są czytane i oceniane, ale także jako zjawisko kulturowe, w owym czasie odosobnione, nowe, ryzykowne. Magazyn staje się więc swego rodzaju instytucją podlegającą różnym, pozaartystycznym działaniom, od politycznych po rynkowe. Popularność magazynu sprawiła przecież, że jego i tak niemały nakład (100 000 egzemplarzy) uległ podwojeniu! Jednocześnie przy tak dobrej sprzedaży do ograniczenia, a w końcu zaprzestania publikacji przyczynił się deficyt papieru, jakim dysponowały państwowe (czyli wtedy: wszystkie) wydawnictwa.
Chosiński nie zatrzymuje się jednak na roku 1981 i swojej opowieści nie kończy na ostatnim numerze Relaxu. Opisuje też późniejsze dzieje  faktyczne i hipotetyczne. Pisze o publikacjach planowanych, które nie doczekały się druku na łamach Relaksu, o ich dalszych losach, a także o wznowieniach i przedrukach treści, które miały szczęście w Relaksie się znaleźć. Cała publikacja okraszona jest wieloma ilustracjami, na które składają się zarówno okładki, plansze, paski, jak i zdjęcia wybranych twórców. Dzięki temu możemy dowiedzieć się np. tego, że Tadeusz Szymański wyglądał jak słowiański odpowiednik Pabla Picassa, choć charakter miał zgoła odmienny.
Czas na Relax to wyczerpująca temat książka, która prostym językiem zabiera nas w podróż po meandrach komiksowego świata drugiej połowy lat 70. Spotkacie w niej wiele znanych i nieznanych postaci, ciekawych historii i zaskakujących, często absurdalnych (bo z absurdalnego świata wyciągniętych) sytuacji. Polecam wszystkim fanom polskich dymków.
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  Co w śląskiej duszy gra

  Marcin Mroziuk

  Inkszy Welt
  

  
  Wspólnym elementem opowiadań z kolejnej antologii Śląskiego Klubu Fantastyki z serii Ścieżki wyobraźni jest miejsce akcji, jednak twórcy sięgnęli tutaj po różne odmiany science fiction i fantasy, czerpiąc też pełnymi garściami z konwencji kryminału i horroru. Co istotne, Inkszy welt to nie tylko okazja do nowego spojrzenia na region, z którym są związani autorzy, ale również całkiem ciekawa lektura.
Ekstrakt: 70%
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Jak można się było spodziewać, dla twórców opowiadań źródłami inspiracji są między innymi miejscowe podania i legendy, historia Górnego Śląska oraz miejscowe tradycje, a w niektórych tekstach pojawiają się też dialogi po śląsku. Warto zaznaczyć, że autorzy nie poprzestają tutaj na lokalnych ozdobnikach, bo motywy te stanowią zawsze istotny element całej fabuły.
Już w otwierającym Inkszy welt opowiadaniu Michała Niedźwiedzkiego przenosimy się w okres powstań śląskich  tyle że w Zajściach w kopalni «Wyzwolenie» obserwujemy świat, w którym po I wojnie światowej sytuacja rozwinęła się w trochę innym kierunku niż w znanej nam historii. Nie zmieniło się jednak to, że miejscowy przemysł jest łakomym kąskiem zarówno dla Polski, jak i Niemiec. Towarzyszymy tutaj podporucznikowi Adolfowi Musiałowi, który przybywa do marionetkowej Republiki Górnośląskiej, aby w razie potrzeby zbrojnie bronić interesów Warszawy. Wraz z głównym bohaterem przekonamy się, że z jednej strony śląski patriotyzm może prowadzić do zaskakujących czynów, a z drugiej wspólny wróg może zaowocować niecodziennymi sojuszami. A dodatkowym atutem opowiadania jest ciekawy sposób wykorzystania w fabule zarówno podobieństwa Adolfa Musiała do jego dowódcy, jak i specyficznej relacji między tymi mężczyznami.
O tym, że Ślązacy mają silne poczucie odrębności swego regionu, możemy się przekonać także w trakcie lektury Casus belli Michała Cholewy. Tutaj akcja toczy się niedalekiej przyszłości, a Śląsk przeżywa okres prosperity dzięki odkryciu złóż carnitu. To występujący tylko w tym rejonie niezwykły minerał rozchwytywany jako surowiec energetyczny. Dowiadujemy się, że niestety jego wydobycie bywa okupione śmiertelnymi ofiarami, kiedy na głęboko położonych poziomach dochodzi do uwolnienia cetanu. Nic dziwnego, że w tych okolicznościach praca w kopalni zapewnia nie tylko spore pieniądze, ale i prestiż społeczny. Mogłoby się więc wydawać, że zaginięcie górnika powinno być potraktowane przez policję priorytetowo. Tymczasem prowadzący tę sprawę Artur Potocki ma wrażenie, że tak naprawdę nikt nie oczekuje od niego, aby odnalazł Mariusza Arciszewskiego. Okazuje się jednak, że przełożeni nie docenili policjanta, a z kolei to, co on odkrywa, może przerosnąć najśmielsze wyobrażenia zwolenników teorii spiskowych.
Wyraźny wątek kryminalny występuje też w Pamięci wody, gdzie Anna Askaldowicz przedstawia losy Zuzanny prowadzącej prywatne dochodzenie w sprawie dziecka, które utonęło w przepływającej przez Gliwice Kłodnicy. Bohaterka ma przy tym mocną osobistą motywację, gdyż niewiele brakowało, aby kolejną ofiarą był znajdujący się pod jej opieką chłopiec. Ponadto dowiadujemy się, że przed laty śmierć w wodzie poniosła także jej siostra. Kiedy jednak Zuzanna odkrywa kolejne niepokojące fakty związane z okolicą dość niepozornej rzeki, zaczynamy się zastanawiać, na ile jej osąd całej sprawy przystaje do rzeczywistości. I trzeba przyznać, że autorce udaje się utrzymać czytelników w napięciu aż do całkiem pomysłowego finału tej opowieści.
Wprawdzie motywy zaczerpnięte z wierzeń ludowych są obecne już w Pamięci wody czy Casus belli, ale w przypadku Córki utopca dochodzą do głosu już w tytule. Zresztą opowiadanie Katarzyny Rupiewicz samo kojarzy się w największym stopniu z tradycyjną baśnią. To poruszająca opowieść o dziewczynie, która z własnej woli związała się z tytułowym odmieńcem, ale chociaż długo byli ze sobą szczęśliwi, to w pewnym momencie ich spokój zburzyły zmiany, jakie zaszły w świecie magicznych istot.
Z kolei w Przechyle tylko na samym początku możemy się łudzić, że przechylanie się budynków to efekty niedostatecznego zabezpieczenia działalności kopalni. Nie od razu jest jednak jasne, jaki ma to związek z Baśką, która z pewnością nie jest zwyczajną dziewczynką. Nawet pal licho to, że nieżyczliwi ludzie i koledzy nazywają ją Znajdą, ale nie jest przecież normalne, by dziecko widziało duchy i z nimi rozmawiało. Trzeba przyznać, że Agnieszka Żak nie tylko sprawnie prowadzi tę opowieść, ale potrafi nas niejednokrotnie zaskoczyć swymi pomysłami.
Zwieńczeniem antologii jest Głos Marty Magdaleny Lasik, który rozgrywa się w XXII wieku. Z powodu niedostatku energii transport ograniczono wtedy do minimum, a świat podzielono na strefy, których mieszkańcy co do zasady nie mogą opuszczać. Głowna bohaterka  w ramach swych obowiązków służbowych  co jakiś czas udaje się jednak w okolice zalewu Nakło-Chechło, gdzie przed laty spadł chiński satelita telekomunikacyjny. Okazuje się, że obszar ten przyciąga dziwnie zachowujących się ludzi, a cała ta sprawa może mieć też jakiś związek z pewną miejską legendą związaną z nieczynną radiostacją w Gliwicach.
Nie ulega wątpliwości, że Inkszy welt zawiera opowiadania na naprawdę przyzwoitym poziomie. Oczywiście nie znaczy to, że  choćby z racji zróżnicowania gatunkowego tekstów  każdy utwór spodoba się wszystkim czytelnikom. Nie zmienia to faktu, że warto samemu przekonać się, jak bardzo fantastycznym miejscem jest Górny Śląsk  szczególnie że antologię tę można pobrać za darmo.
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  PRL w kryminale:Nie szewcem, to może kelnerem?

  Sebastian Chosiński

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

  
  Nie ma co ukrywać: Zygmunt Zeydler-Zborowski nie był mistrzem krótszej formy. Jego mikropowieści publikowane w serii Ewa wzywa 07 nie należą do najlepszych dzieł warszawskiego prozaika, chociaż od czasu do czasu potrafił i tam pozytywnie zaskoczyć. Niestety, nie w przypadku Dwóch lewych nóg, w których wyjątkowa wyobraźnia powiodła autora na szpiegowskie manowce.
Ekstrakt: 50%
[image: Dwie lewe nogi]
Właśnie! Dwie lewe nogi  opublikowane w 1976 roku jako dziewięćdziesiąty zeszyt serii Iskier Ewa wzywa 07  są tyleż powieścią kryminalną, co historią szpiegowską. Owszem, dochodzi w nich do morderstwa (a nawet dwóch), ale zbrodnie te mają zupełnie inne podłoże, niż zazwyczaj miało to miejsce w dziełach, w jakich pojawiał się major Stefan Downar. Wprawdzie już wcześniej zdarzało się Zygmuntowi Zeydlerowi-Zborowskiemu sięgać po wątki związane z działalnością obcych wywiadów w Polsce Ludowej  najwyraźniej było to widoczne w całkiem niezłym wczesnym gazetowcu Szlafrok barona Boysta (1958-1959), później natomiast, choć już na mniejszą skalę, w również publikowanych na łamach prasy Szantażu (1963-1964) oraz Lasce dyrektora Osieckiego (1967)  ale nigdy jeszcze wyobraźnia nie ponosiła go aż tak bardzo. Co oczywiście nie musi być niczym złym, pod warunkiem, że umie się ją odpowiednio zapakować i uwiarygodnić. A z tym jest tu akurat problem.
To chronologicznie siódmy zeszyt Zeydlera-Zborowskiego w tym cyklu, natomiast dziesiąty w kolejności omawiania. Trzy kolejne, które ukazały się później  to jest Kardynalny błąd (1970/1976), Eliza nie zgadza się na rozwód (1972/1977) oraz Major Downar zastawia pułapkę (1970/1978)  nie były bowiem tekstami premierowymi. W Dwóch lewych nogach ponownie na główną postać wyrasta Downar, ale tym razem do kompanii zostaje mu dodany stary przyjaciel  awansowany do stopnia pułkownika oficer kontrwywiadu Ministerstwa Spraw Wewnętrznych Jan Stasiak (skoro mamy do czynienia z podejrzeniem afery szpiegowskiej, jego obecność wydaje się wręcz obowiązkowa). Na trzecią pierwszoplanową postać wyrasta natomiast sierżant Kazimierz Kopacz, kolejny po Franciszku Kociubie (Czerwona nitka, Nawet umarli kłamią, Pieczeń sarnia), milicyjny bohater ludowy, syn warszawskiego szewca.
I właśnie od szewca, ojca Kazimierza, zaczyna się cała intryga. Stary Euzebiusz Kopacz, straciwszy nadzieję, że jego jedyny syn przejmie w przyszłości ojcowski warsztat, zatrudnia czeladnika. Jest nim opóźniony w rozwoju dwudziestoletni Romek Fabiszewski, syn znajomych. Chłopak jest silny fizycznie, ale ledwo czyta, pisać zaś w ogóle nie potrafi; co ciekawe, lubi za to jazz (tym samym Zeydler-Zborowski zdaje się nieco złośliwie sugerować, że fanami jazzu w latach 70. XX wieku mogli być tylko ludzie niedorozwinięci; zresztą wpisuje się idealnie w to, co autor potrafił w innych swych książkach wypisywać na temat młodego pokolenia zafascynowanego muzyką rozrywkową). Generalnie nie jest zbyt rozgarnięty, choć do fachu powoli się przyucza. Gdy pewnego dnia pojawia się dziwna klientka z dwoma nowymi butami sportowymi, do których należy przybić podeszwy, Romek nie zwraca nawet uwagi na to, że to dwa lewe buty. Tym samym nie potrafi wyjaśnić zagadki swemu szefowi, który krótko potem wraca z obiadu. 
[image: Dwie lewe nogi / Kukułka bez zegara]
Następnego dnia kobieta, z całą twarzą w bandażach, przychodzi po odbiór butów. Euzebiusz jest tak zaintrygowany całą sytuacją, że wysyła za nią Romka, by sprawdził, gdzie mieszka nieznajoma. I chłopak znika. Milicja znajduje jego ciało kilka tygodni później w Wiśle na wysokości Nowego Dworu. Sekcja zwłok pozwala stwierdzić, że został zastrzelony z bliskiej odległości. W tym czasie syn Kopacza zostaje przez pułkownika Leśniewskiego (kolejny stary znajomy!) skierowany do wyjaśnienia sprawy częstych kradzieży w warszawskich hotelach. Kazimierz zatrudnia się jako kelner w Forum (który oddany został do użytku zaledwie dwa lata wcześniej) i szybko zwraca uwagę na dwóch nietypowych gości: dorodną biuściastą, jak pisze o niej Zeydler-Zborowski, blondynkę Mariolę Vauban oraz młodego naukowca ze Szczecina Wiktora Bodzickiego. Oboje zachowują się dziwnie, choć każde z nich na inny sposób. Dziwnie musi zresztą zachowywać się również Kopacz, skoro Vauban rozpoznaje w nim tajnego agenta i zwraca do niego o pomoc. 
Kazimierz gotów jest jej udzielić, tyle że kobieta nie przychodzi na umówione spotkanie. Jak się można domyśleć  zostaje zamordowana. Na dodatek, jak wykazuje ekspertyza, z tej samej broni co Romek Fabiszewski. Sprawy łączą się więc ze sobą, jest zatem powód, aby rozszerzyć dochodzenia i wciągnąć do niego śledczych większego niż sierżant Kopacz kalibru, czyli majora Downara i pułkownika Stasiaka. Od tego momentu akcja zaczyna się na dobre. Tyle że tak mało w niej prawdopodobieństwa. Przynajmniej z obecnej perspektywy, bo może w połowie lat 70. ubiegłego wieku, gdy propaganda komunistyczna karmiła społeczeństwo pogrobowcami nazistów i ziomkowcami pokroju Herberta Czai i Herberta Hupki  polityków zachodnioniemieckiej CDU, z których żaden nie był narodowym socjalistą (przeciwnie, obaj byli represjonowani przez reżim hitlerowski)  przedstawione w książce zagrożenie wydawało się bardziej realne. Coś w tym musiało być, skoro mniej więcej w tym samym czasie reżyser filmowy Andrzej Konic przystępował do realizacji zabawnego  oczywiście w niezamierzony sposób  serialu sensacyjnego Życie na gorąco (premiera w marcu 1979 roku), w którym polski dziennikarz Maj tropi na całym świecie tajemniczą Organizację W, kierowaną przez byłych zbrodniarzy III Rzeszy.
Czy były to jakieś reminiscencje po Aktach Odessy  powieści Fredericka Forsytha (z 1972 roku), którą przeniósł na ekran Brytyjczyk Ronald Neame (dwa lata później)? Jeżeli tak, oznaczałoby to, że Zeydler-Zborowski musiał poznać tę książkę, względnie film (lub cokolwiek o nich słyszeć) jeszcze przed przetłumaczeniem na polski. A może przeciwnie, autor Dwóch lewych nóg szukał inspiracji w rodzimych powieściach pokroju popularnego przed laty Planu Wilka (1956) Tadeusza Starosteckiego, gdzie zamiast Odessy jest nie mniej groźny i złowrogi Wehrwolf. Wszystko to nie miałoby zresztą większego znaczenia, gdyby fabuła była ciekawsza, a intryga oryginalniejsza. Ileż bowiem razy można wykorzystywać wątek z tajemniczą willą gdzieś pod Warszawą, w której gnieździ się samo zło? To już było, nie sięgając zbyt głęboko, chociażby w Pieczeni sarniej (1973) bądź Bracie Mikołaja (1975). Ale są i pewne nowości, jak na przykład beznogi bandyta i goryl zwany Bobby.
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  Pan Samochodzik po latach:Ach, ci wariaci w pogoni za skarbami

  Marcin Mroziuk

  Zbigniew Nienacki Pan Samochodzik i templariusze
  

  
  W Panu Samochodziku i templariuszach znajdziemy wszystko co najlepsze w cyklu Zbigniewa Nienackiego  poszukiwania skarbu, który potrafi rozpalić wyobraźnię zarówno bohaterów, jak i czytelników, do tego intrygujące zagadki kryminalne i historyczne, a przede wszystkim mnóstwo przygód z udziałem pana Tomasza i trójki towarzyszących mu harcerzy. Nie zmienia to jednak faktu, że ta wciągająca powieść i tak od lat pozostaje w cieniu serialu.
Ekstrakt: 90%
[image: Pan Samochodzik i templariusze]
Z pewnością wielu fanów przygód Pana Samochodzika po raz pierwszy zetknęło się z tą postacią na małym ekranie, a dopiero później sięgnęło po którąś książkę z cyklu. W związku z tym często czytelnicy wyobrażają sobie bohatera z twarzą Stanisława Mikulskiego, a słynny wehikuł również w takim kształcie jak w serialu. Tymczasem siła ekranizacji wynika przecież w znacznym stopniu ze świetnego pierwowzoru, a w dodatku powieść ma częściowo odmienną fabułę.
W książce wszystko rozpoczyna się od artykułu, w którym dziennikarz podaje informację o tajemniczym dokumencie z pieczęciami templariuszy mogącym zawierać wskazówki prowadzące do zaginionych skarbów zakonu. Okazuje się, że psuje to nieco szyki Panu Samochodzikowi, który już od jakiegoś czasu przygotowywał się do podjęcia poszukiwań tych skarbów. Teraz obawia się, że w drogę mu wejdzie nie tylko cała chmara żądnych zysku amatorów, ale i kapitan Petersen, który dorobił się ogromnej fortuny wydobywając złoto z zatopionych galeonów. Wkrótce zresztą się przekonamy, że ekipa tego Duńczyka rzeczywiście będzie rywalizować z głównym bohaterem. Inną sprawą jest, że tutaj pierwsze skrzypce będzie grać wcale nie kapitan, lecz jego piękna córka Karen.
Z punktu widzenia młodych czytelników istotne znaczenie ma to, że pan Tomasz ulega namowom chłopców i Wilhelm Tell, Wiewiórka oraz Sokole Oko wyruszają wraz z nim nad jezioro Miłkokuk do miejscowości o tej samej nazwie, aby zapoznać się dokumentem znajdującym się w posiadaniu mieszkającego tam wiejskiego nauczyciela. Rychło się okazuje, że miejsce to przyciąga całkiem sporo osób, które również przeczytały artykuł w gazecie. Tymczasem nieświadomy powstałego zamieszania pedagog akurat jest nieobecny! Szybko się też przekonamy, że w tej sytuacji niektórzy są w stanie zrobić niemal wszystko, aby tylko dokument wpadł w ich ręce.
Trzeba przyznać, że pobyt Pana Samochodzika nad jeziorem Miłkokuk obfituje w przygody, ale ostatecznie nie przynosi przełomu w poszukiwaniach. W tej sytuacji zarówno głównemu bohaterowi, jak i jego rywalom nie pozostaje nic innego, jak podążyć tropem wskazówki zawartej w zdaniu Tam skarb twój, gdzie serce twoje, które wyryto na krzyżu, który wielki mistrz Krzyżaków podarował Jakubowi de Molay. Akcja przenosi się więc do Malborka, a następnie do Kortumowa. W obu tych miejscach będziemy świadkami emocjonujących wydarzeń  wystarczy choćby wspomnieć o pamiętnej scenie uwięzienia pana Tomasza w celi Kiejstuta czy o pułapkach zastawionych przez templariuszy na śmiałków penetrujących podziemne korytarze.
Obserwowanie rywalizacji między poszukiwaczami skarbów jest niezwykle interesujące także z tego powodu, że przez długi czas nie możemy być pewni co do faktycznej roli odgrywanej przez niektóre postacie. Zdecydowanie najbardziej zagadkową jest bez wątpienia niejaki Malinowski, który jeszcze przed przyjazdem Petersenów do Polski naciągnął kapitana na niebagatelną kwotę czterystu dolarów. Uaktywnia się on znowu w Miłkokuku, a następnie podąża krok w krok za Duńczykami, co jakiś czas zachęcając ich do nie całkiem legalnych transakcji. Na odkrycie prawdziwej tożsamości tego czarnego charakteru będziemy musieli poczekać niemal do końca, chociaż pewne wskazówki mogące posłużyć do jego zdemaskowania pojawiają się dużo wcześniej.
Warto również wspomnieć o tajemniczym Bahomecie, który za wszelką cenę stara się skłonić Pana Samochodzika do wyjazdu z Malborka, oraz o Mysikróliku, czyli młodym motocykliście kręcącym się w pobliżu poszukiwaczy skarbów, którego zachowanie może budzić pewne podejrzenia. Intrygująco wypadają też dwie główne postacie kobiece. Pierwszą jest oczywiście Karen Petersen  piękna i inteligentna rywalka pana Tomasza, która szuka skarbu nie z chęci zysku, ale przede wszystkim dla własnej satysfakcji. Nieco z boku obserwuje zaś rozwój wydarzeń Anka, która jako dziennikarka zbiera materiały do reportażu o wariatach, którzy próbują odkryć sekret templariuszy. Jak się okaże, również ona skrywa swoje tajemnice
Wszystko to sprawia, że Pan Samochodzik i templariusze to naprawdę doskonała lektura, która po upływie ponad pół wieku w ogóle się nie zestarzała. Dla dociekliwych czytelników dodatkową atrakcją może być tropienie różnic między fabułami powieści i serialu, szczególnie że niektóre wydarzenia pojawiają się na ekranie w odmiennej scenerii.
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  Układ Słoneczny to za mało

  Miłosz Cybowski

  James S.A. Corey Wrota Abaddona
  

  
  Wady pierwszego tomu można było zrzucić na karby rozgrzewki i konieczności kreowania świata. Wady drugiego można było uzasadnić przyzwyczajeniem autorów do tego, co raz przyniosło im sukces. Nic jednak nie tłumaczy powtarzalności motywów i ogólnej miałkości Wrót Abaddona Jamesa S.A. Coreya.
Ekstrakt: 40%
[image: Wrota Abaddona]
Nie ma co zazdrościć ludzkości, która mierzy się z niebezpieczeństwami serii Expanse. Najpierw protomolekuła, później jeszcze raz protomolekuła (acz w innym wydaniu) i wreszcie  tajemnicze wrota. Stworzone, jakże by inaczej, również z udziałem protomolekuły. To właśnie wokół tych ostatnich (czy raczej, co nie będzie zbytnim spojlerem, po ich drugiej stronie) toczy się akcja powieści.
Po raz kolejny głównym i kluczowym dla całej historii bohaterem jest Jim Holden. Po raz kolejny także możemy obserwować świat z perspektywy kilkorga innych bohaterów. Byk jest twardym i doświadczonym facetem, który ma dbać o bezpieczeństwo na jednym z wyprawiających się na drugą stronę wrót okrętów. Anna to niepozorna, choć niepozbawiona hartu ducha, kobieta, na co dzień pastor jednej z licznych rozsianych po Układzie Słonecznym kongregacji wiernych; zrządzeniem losu została wybrana jako przedstawiciel cywilnej misji zmierzającej w stronę wrót. Wreszcie potencjalnie najciekawsza postać, czyli Melba. Opętana żądzą zemsty do samego (przewidywalnego, niestety) końca pozostaje bardzo dwuznacznym bohaterem, a nawet, miejscami, głównym złym całej historii. Mimo ich odmienności i unikatowości, są to charaktery bardzo grubo ciosane i nawet Holden nie został przedstawiony bardziej niestandardowo niż dotychczas. Każdy z nich charakteryzuje się przywiązaniem do pewnych wartości  dla Byka jest to obowiązek, dla Anny wiara, dla Melby zemsta  które niemal całkowicie przesłaniają jakiekolwiek inne cechy. W efekcie mamy do czynienia z chodzącymi archetypami.
Także fabularnie nie ma rewelacji. Obserwujemy typowe niesnaski między flotami różnych frakcji, brak zaufania między ich dowódcami i ciągłą pogoń za tym, by przedstawiciele każdej z nich byli w czymś lepsi. Oczywiście nie jest to nic nowego, kwestia konfliktu między Ziemią a Marsem stanowi element wszystkich trzech powieści. Ale podanie tego po raz kolejny w tej samej formie nuży równie mocno, co wiara w słuszność samego Holdena.
Jeśli jest coś, co autorom ładnie wyszło, to ostatnie dwadzieścia procent powieści (z pominięciem rozczarowującego finału), czyli stopniowe popadanie w szaleństwo jednego z dowódców floty i wewnętrzne, brutalne i bezlitosne, walki. Ale zanim fabuła dotarła do tego punktu, zdążyła mnie setnie wynudzić, szczególnie że mimo kilku ciekawych zwrotów bardzo dużo w niej niewykorzystanych możliwości. Zapewne większość tych elementów doczeka się rozwinięcia w kolejnych tomach cyklu, jednak Wrota Abaddona nie są książką, która zachęca do poznawania dalszych losów Holdena, jego załogi oraz nowych, przypadkowych bohaterów.
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  Gdy odchodzi stary świat

  Joanna Kapica-Curzytek

  Andrus Kivirähk Człowiek, który znał mowę węży
  

  
  Człowiek, który znał mowę węży to powieść fantasy współczesnego estońskiego pisarza Andrusa Kivirähka. Autor sięga do początków chrześcijaństwa w Estonii oraz nawiązuje do motywu walki nowego świata ze starym.
Ekstrakt: 70%
[image: Człowiek, który znał mowę węży]
Możemy przypuszczać, że akcja powieści rozgrywa się w XIII wieku  w tym to bowiem czasie chrześcijaństwo zaczęło się szerzyć na terenach dzisiejszej Estonii po podbiciu ich, w 1218 roku, przez sprzymierzone wojska ryskiego zakonu kawalerów mieczowych i duńskiego króla Waldemara II Zwycięskiego.
Wielka szkoda, że wydawnictwo nie oddało głosu tłumaczce, która we wstępie lub w posłowiu mogłaby przybliżyć polskim czytelnikom historyczne realia Estonii, powiedzieć coś więcej o autorze powieści i pokazać jego twórczość na tle literatury estońskiej, której w Polsce nie znamy prawie wcale. Wydanie tak ciekawej i zasługującej na uwagę książki, jaką jest Człowiek, który znał mowę węży, byłoby świetną okazją, aby te tematy spopularyzować. Tłumaczka Anna Michalczuk-Podlecki pisze o sobie, że największymi jej fascynacjami są język, literatura i Estonia  nie mielibyśmy nic przeciwko temu, aby podzieliła się nimi z czytelnikami.
Proza Kivirähka jest baśniowa, sugestywna, a skonstruowane przez autora magiczne powieściowe uniwersum urzeka bogactwem różnorodnych szczegółów. Leemet mieszka wraz z rodziną w lesie, w symbiozie ze światem roślin i zwierząt. Chłopiec należy do ostatniego pokolenia, które zna mowę węży. Tym językiem można się porozumiewać nie tylko z nimi, ale i z innymi zwierzętami. Andrus Kivirähk w piękny sposób pokazuje miejsce ludzi w świecie przyrody: są jej integralną częścią i troszczą się o harmonijną, przyjazną koegzystencję.
Leemet, główny bohater i narrator, obserwuje zmiany w swojej społeczności. Stary świat, do którego należy, rozpada się: upadają stare tradycje, a z nadejściem nowych czasów przychodzą inne porządki. Mieszkańcy lasu coraz częściej decydują się na odejście i osiedlenie się w wiosce. Wiąże się to ze zmianą trybu życia i obyczajów, a nawet stylu jedzenia. Symbolem jest chleb  dla ludzi z lasu niesmaczny i niepożywny. Społeczność wioski przyjmuje także nową wiarę. Pojawiają się mnisi i rycerze. Leemet nie chce się przenosić w nowe miejsce i robi wszystko, by pozostać.
Chłopiec czuje się związany z legendą Północnego Gada. Będzie musiał udać się na poszukiwanie istoty, która będzie czuwać nad leśną społecznością  tylko on ma szansę ocalić stary porządek. Leemet otrzymał pierścień, który powinien go naprowadzić ślad mitycznego węża. Ale droga do niego pełna jest dramatycznych wydarzeń: tak odchodzi w przeszłość znany mu świat. Z upływem czasu coraz więcej jego pobratymców przeprowadza się do wioski. Ale też narasta chęć, by za wszelką cenę zachować wierność tradycji  przykładem jest postać starego Ülgasa, ortodoksyjnego i nieprzebaczającego.
Pięknie pokazana jest relacja Leemeta ze światem zwierząt. Węże są jego przyjaciółmi, są nawet gotowe przybywać na każde wezwanie. Mieszkańcy lasu mają sprzymierzeńców także wśród innych gatunków zwierząt. Z misiami związki są szczególne: to głupawe, duże i niezdarne stworzenia, ale też potrafią zawrócić kobietom w głowie i są bardzo przyjazne. Za jednego z nich wychodzi siostra Leemeta. Motyw niedźwiedzia postrzeganego prawie tak jak człowiek, do czego nawiązuje Kivirähk, jest obecny w literaturze od dawna; w folklorze, kultach i obrzędach wielu grup etnicznych obdarza się to zwierzę ludzkimi cechami[bookmark: a1]1). Wizerunki zwierząt niepozbawione są też zabawnych akcentów: maskotkami leśnych ludzi są specjalnie hodowane duże wszy
Autor potrafi zmieniać nastroje i klimat opowieści: umiejętnie buduje napięcie, a całość ma spójną, wielowarstwową konstrukcję. Poza akcentami komediowymi są też i drastyczne sceny. Dramatyczna jest konfrontacja Leemeta z ludźmi z wioski. Są oni już zapatrzeni w nową wiarę, w przybyłych z innych krajów mnichów i rycerzy. Chłopiec decyduje się na przenosiny w nowe miejsce tylko dlatego, że jest zakochany w jednej z dziewcząt Czy będzie szczęśliwy w miłości?
Odczytanie wszystkich symboli w powieści Człowiek, który znał mowę węży jest z pewnością łatwiejsze dla rodowitych Estończyków, którzy znają swoje mity i historię, rozgrywającą się w czasach, gdy na ich ziemiach szerzyło się chrześcijaństwo. Ale nawet jeśli nie znamy wszystkich realiów, lektura tej książki przyniesie nam sporo czytelniczej przyjemności. To także okazja do przemyśleń na temat konfrontacji nowego ze starym  są tu pokazane różne postawy wobec zaniku tradycji dawnego świata i jego rozpadu. Czy warto za wszelką cenę kurczowo trzymać się przeszłości, czy jednak trzeba zdobyć się na odwagę i otworzyć się na to, co nadchodzi?

[bookmark: a1t]1) R. Kiersnowski, Niedźwiedzie i ludzie w dawnych i nowszych czasach, PIW, 1990
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  Wszystko, a nawet więcej

  Wojciech Gołąbowski

  Ryszard Wolański Eugeniusz Bodo. Już taki jestem zimny drań
  

  
  Drugie, poprawione i poszerzone wydanie książki Eugeniusz Bodo. Już taki jestem zimny drań jest bardzo obszerną biografią tego przedwojennego aktora i celebryty (w pozytywnym słowa tego znaczeniu). Niestety, wydaje się, że droga do kolejnych poszerzonych wydań została zamknięta dwa miesiące temu.
Ekstrakt: 100%
[image: Eugeniusz Bodo. Już taki jestem zimny drań]
Pierwsze wydanie tej książki miało miejsce osiem lat temu i zaowocowało między innymi uzyskaniem tytułu Książki Historycznej Roku 2012 (nagroda TVP, Polskiego Radia i Instytutu Pamięci Narodowej). Od tego czasu w kwestii wiedzy i pamięci o Bodo zmieniło się wiele  do czego niewątpliwie przyczynił się serial TVP. Ale informacje oraz fotosy z niego są tylko drobnym dodatkiem do całości
Książkę, mającą ponad 400 stron, otwiera przedmowa Bohdana Łazuki, który do dziś nie wie, jak to się stało, że nie poznał Eugeniusza Bodo. Cóż, obstawiam rok urodzenia pana Bohdana  1938. Ale przejdźmy do treści właściwej. Już w prologu Ryszard Wolański przyznaje, że Bodo w okresie swej świetności był na ustach wszystkich, w tym na łamach prasy codziennej oraz tzw. kolorowej. Wiele osób o nim pisało wtedy oraz później. I sporo tych materiałów się zachowało, toteż autor, gdzie tylko mógł, cytował, cytował, cytował. Zarówno recenzje, jak i wspomnienia.
Niemniej czyta się to fascynująco, bo w te zdania sprzed niemal wieku Wolański zgrabnie wplótł swoje dopowiedzenia. A smykałki do pióra  czy ogólniej, do słowa  odmówić mu nie sposób. Urodzony w 1943 roku dziennikarz muzyczny (i, niestety, zmarły we wrześniu bieżącego roku) od 1972 związany był z Polskim Radiem, a od 1978 także z TVP. Współautor wielu programów telewizyjnych o jazzie, był również autorem ponad 2000 audycji radiowych o tej tematyce. Ale jazz nie zamykał ani nawet nie ograniczał jego horyzontów muzycznych. Obok swego sztandarowego dzieła, Leksykonu polskiej muzyki rozrywkowej, wydał biografie między innymi Krzysztofa Klenczona, Jennifer Lopez i Stinga  oraz polskich artystów przedwojennych. Za swoją wieloletnią działalność otrzymał Złotą Odznakę Polskiego Stowarzyszenia Jazzowego (2000), Złoty Krzyż Zasługi (2004) oraz Złoty Medal Zasłużony Kulturze Gloria Artis (2007).
Autor toczy w swym nagrodzonym dziele porywającą opowieść o młodym człowieku, wypływającym z wdziękiem i humorem na coraz to szersze wody. Po drodze wpadającym czasem co prawda na rafy i mielizny, ale potrafiącym szybko się z nich wykaraskać. Do czasu. Kabaret, rewia, operetka, wreszcie film  we wszystkich swych wcieleniach i zleceniach Eugeniusz Bodo wykazywał się talentem popartym ciężką pracą i przygotowaniem.
Trzy spore rozdziały (z czego środkowy, omawiający działalność filmową Bodo, jest najszerszy) przedstawiają życie artysty w porządku chronologicznym. Na bieżąco śledzimy więc zarówno kolejne przedstawienia i filmy, romanse, sprawę sądową[bookmark: a1]1), wojaże zagraniczne i krajowe. Widzimy, jak jedne wydarzenia wpływały na drugie, skąd brały się zmiany i czym skutkowały. Czytamy opinie współczesnych Bodo krytyków na bieżącą jego twórczość artystyczną, oglądamy liczne jego wcielenia na zdjęciach z planu, fotosach filmowych lub z życia codziennego. Bo wszystko to opisane zostało ze swadą, poparte licznymi cytatami, okraszone zdjęciami, okładkami (programami) i fotosami, wzbogacone krótkimi streszczeniami filmów oraz skróconymi życiorysami współpracowników.
Szczerze mówiąc, nie miałem pojęcia, że aż tyle materiałów drukowanych zachowało się z tamtych czasów. Tymczasem dołączona na końcu bibliografia wymienia około osiemdziesiąt nazw gazet i czasopism przedwojennych (pism, nie artykułów)! Do tego dochodzi ok, sześćdziesiąt publikacji książkowych, 18 ważniejszych publikacji o samym Bodo (ze współczesnych pism i portali), ok, dwudziestu tytułów prasy powojennej, pół tuzina programów teatralnych i telewizyjnych
Wymieniona jest tu również ważniejsza dyskografia Bodo (począwszy od płyt ebonitowych z roku 1927, poprzez pocztówki dźwiękowe i winylowe albumy powojenne, CD z przełomu wieków, aż po DVD z roku 2012). Ułożony chronologicznie ważniejszy repertuar to niespełna sto tytułów piosenek. A ilustracje? Sam ich wykaz (ze wskazaniem źródeł) zajmuje całą stronę, w dwóch kolumnach, drobnym drukiem. Całość dodatków wieńczy ośmiostronicowy (także w dwóch kolumnach na stronę i drobnym drukiem) indeks nazwisk osób opisanych lub choćby wspomnianych w tym dziele.
Idealnym uzupełnieniem tej biografii byłaby kolekcja wszystkich zachowanych (oraz odrestaurowanych) filmów z Eugeniuszem Bodo. Może kiedyś Póki co treść właściwa oraz wszystkie dodatki do książki Eugeniusz Bodo. Już taki jestem zimny drań potwierdzają, że wspomniany tytuł Książki Historycznej Roku 2012 nie został nadany przypadkowo ani po znajomości  książka bezapelacyjnie na to zasługuje.

[bookmark: a1t]1) Samochód, który prowadził (dzień po otrzymaniu prawa jazdy) wypadł z zakrętu w okolicach Łowicza, na skutek czego śmierć poniósł jego przyjaciel i kolega po fachu, Witold Roland. We wraku znaleziono puste butelki, a jeden z policjantów zeznał, że od kierowcy i zabitego czuł alkohol. Choć Bodo twierdził, że był trzeźwy, faktem jest, że po tym wypadku już nigdy nie sięgnął po napoje wyskokowe, a nawet  po latach, jako powszechnie już znany abstynent  odmówił ich reklamowania.
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  Tukej

  Joanna Kapica-Curzytek

  Zbigniew Rokita Kajś
  

  
  Kajś to reportaż połączony z esejem. Zbigniew Rokita opowiada tu historię swoich rodzinnych korzeni oraz opisuje Śląsk jako teren pogranicza  pomiędzy, który znajduje się poza centrum polskiej świadomości.
[image: Kajś]
Czuję się i Polakiem, i Ślązakiem. Tym drugim od kilku lat. I szukam odpowiedzi, czym jest ta śląskość. Może czyśćcem? Poczuciem odrębności od polskości i niemieckości, zawieszeniem między nimi. I ja teraz obserwuję, jak ta śląskość się tworzy, wyznaje autor książki Zbigniew Rokita. Pochodzi z Gliwic, jest reporterem i redaktorem specjalizującym się między innymi w tematyce Górnego Śląska.
Region ten ma wyrazistą tożsamość, niemal na pierwszy rzut oka można dostrzec i usłyszeć jego kulturową czy językową odmienność. Bierze się to między innymi stąd, że szczególna była droga Śląska do Polski, a jego historia jest na tyle skomplikowana, że trudno uporządkować wszystkie jej skrawki i rozplątać pogmatwane losy ludzi i miejsc. Nie jest to nic dziwnego. To typowa cecha terenów usytuowanych na pograniczu, które zawsze mają inną pamięć historyczną, odmienną perspektywę i poczucie odrębności. Nie inaczej jest z Górnym Śląskiem, zawieszonym od kilkuset lat pomiędzy Polską a Niemcami. To sprawia, że tamtejsi mieszkańcy nie zawsze spotykają się ze zrozumieniem i akceptacją.
Znajduje to odzwierciedlenie w historii rodzin, w których od pokoleń przenika się to, co polskie i niemieckie, dodatkowo połączone z silną świadomością: jestem stąd, tutejszy. Rodzi to niezrozumienie, zarzucanie Ślązakom, że są zakamuflowaną opcją niemiecką, traktowanie ich z rezerwą, a nawet z wrogością. A przecież jest tak, jak pisze cytowany w książce Zbigniew Kadłubek: Ślązacy to osiadli nomadzi, tkwiący w jednym miejscu od tysiąca lat, zmieniają się tylko kraje, w których przychodzi im tkwić. Nie przekraczaliśmy granic, to one nas przekraczały, zwraca uwagę jeden z interlokutorów autora. Zbigniew Rokita krok po kroku wyjaśnia skomplikowane dzieje stopniowo rozbijanego Śląska zakończone przyłączeniem jego części do Polski po 1918 roku. Wraz ze swoimi rozmówcami przywołuje historię tego regionu, analizuje cechy socjologiczne i etniczne jego mieszkańców.
Rodzinną miejscowością Zbigniewa Rokity jest Ostropa, niegdyś wieś, a od 1975 roku dzielnica Gliwic. Autor opowiada nam przede wszystkim o przeszłości Śląska na przykładzie losów członków swojej rodziny. Z oczu nie powinna nam schodzić gorzka prawda, którą autor ujmuje następująco: w styczniu 1945 roku zniknął prawdziwy Górny Śląsk, () to, co mnie otacza, jest atrapą, a my wszyscy daliśmy się oszukać. Historia Śląska to w wielu aspektach mit i temat tabu jednocześnie, o czym wspomina jeden z rozmówców autora, prof. Ryszard Kaczmarek, między innymi autor książki Powstania śląskie 1919-1920-1921. Byli Ślązacy, których spotykały w Polsce szykany, także za symbolicznych, niezawinionych przez nikogo, symbolicznych już dziadków z Wehrmachtu. Wielu z mieszkańców tego regionu do dzisiaj czuje się w Polsce obco. I wcale nie dlatego, że czują się Niemcami. Tu, na pograniczu, nic nie jest zerojedynkowe ani czarno-białe. Fakt ten potwierdza również drzewo genealogiczne autora, wcale nie składające się ze w stu procentach ze śląskich autochtonów, co chyba najlepiej odzwierciedla historię tego miejsca.
Kajś  w pierwszych kilkudziesięciu rozdziałach  bardzo przypomina dokumentalną formę pisania Javiera Cercasa, choć bez pierwiastka autokreacji i fikcji, która jest obecna w utworach hiszpańskiego pisarza. Przechodzimy od pojedynczych przypadków ludzkich losów, poprzez rodzinne pamiątki (zwłaszcza publikowane tutaj zdjęcia), odwiedzane miejsca  aż do panoramicznego, uniwersalnego ujęcia historycznych wydarzeń. Jest nawet i inne podobieństwo: bardzo podobna scena darowania życia, jaką znajdujemy w Żołnierzach spod Salaminy Cercasa.
Szkoda, że autor Kajś nie podzielił swojej opowieści na bardziej odrębne części: o ile w pierwszej połowie książki jest na pierwszym planie rodzina autora, to druga połowa (od rozdziału 38) poświęcona jest już raczej analizie fenomenu Śląska bardziej z uniwersalnego punktu widzenia. Czytamy o Śląsku wyobrażonym, mitycznym, wykreowanym przez reżysera filmowego Kazimierza Kutza. Na zupełnie drugim brzegu jest świat satyrycznego, rubasznego Cholonka pióra Horsta Eckerta (Janoscha). Dowiadujemy się o swoistej śląskiej podwójności  Roty śpiewanej przez dzieci w szkole, a jednocześnie markach i kawowych czekoladach Schogetten otrzymywanych od odwiedzających rodzinne strony krewnych.
Zbigniew Rokita nie przemilcza najtrudniejszych dla Śląska najnowszych dylematów. Próbuje zrozumieć, co sprawiło, że po 1989 roku zanikała w niektórych regionach Śląska polskość, a rozkwitała niemieckość  i to pomimo PRL-owskiej polonizacji (w gruncie rzeczy wymuszonej asymilacji) oraz masowej emigracji do RFN po drugiej wojnie światowej. Autor kreśli też relacje pomiędzy mieszkańcami Śląska a Zagłębia, tłumacząc źródła anegdotycznej już wzajemnej niechęci. Przypomina również mniej znane rozdziały z historii Śląska, jak na przykład obóz pracy Zgoda w Świętochłowicach utworzony przez komunistyczny Urząd Bezpieczeństwa Publicznego. Przytacza także niewyjaśnione do dzisiaj w pełni kulisy masowych zachorowań na ołowicę wśród mieszkańców okolic huty w Szopienicach oraz badań nad nimi, w które interweniowała rządząca ówcześnie partia, aby zataić skalę i powagę problemu.[bookmark: a1]1) Autor wspina się nawet na hałdy, które są ważnym elementem śląskiego krajobrazu
Na początku XXI wieku daje się dostrzec zmianę: liczba ludzi deklarujących narodowość niemiecką zmniejsza się na rzecz tożsamości śląskiej. Dynamicznie działa Ruch Autonomii Śląska, ma nawet wpływ na politykę lokalną. Bardzo dobrze, że autor podjął wysiłek, by szczegółowo zagłębić się w różne aspekty śląskiego separatyzmu  o co tak naprawdę chodzi tym, którzy mówią o autonomii. Pozwala to uniknąć krzywdzących uproszczeń i przekłamań.
Zbigniew Rokita kreśli w Kajś obraz Śląska jako regionu na pograniczu w ujęciu historycznym, geograficznym, antropokulturowym, etnicznym, językowym. Złożoność tego zagadnienia odzwierciedlona jest chociażby w tym, jak obszerna jest bibliografia, z której autor korzystał. Patrząc na ten region przez pryzmat swojej rodzinnej historii oraz własnej, kształtującej się świadomości, szeroko analizuje on kondycję szeroko rozumianej śląszczyzny. Pisze także o niełatwych staraniach związanych z tym, by śląski uznano jako język, a tamtejszą identyfikację  jako narodowość. Te kwestie nadal nie zostały rozstrzygnięte.
Podręczników do górnośląskości nie ma i każdy ma swoją, tłumaczy Zbigniew Rokita. Jednak autor dokonał czegoś, co w piśmiennictwie o Śląsku jest wątkiem nowym: udało mu się znakomicie uchwycić dynamiczny i stale postępujący proces tworzenia się, wykuwania się i krzepnięcia nowej, współczesnej śląskiej wspólnoty oraz jej tożsamości. Składa się na nią nie tylko śląskość tkwiąca w tym samym miejscu od setek lat (ta, którą przekraczały granice), ale też ta obecna od jednego czy dwóch pokoleń. To tożsamość otwarta, wolna od uprzedzeń i szowinizmu, świadoma swoich skomplikowanych korzeni i odmienności, z realizmem spoglądająca na współczesne uwarunkowania społeczno-polityczne. Dla każdego, kto czuje się Ślązakiem, tytułowe Kajś [gdzieś] zawsze jest i będzie tukej [tutaj].

[bookmark: a1t]1) Pisze o tym Michał Jędryka w reportażu Ołowiane dzieci, Wyd. Krytyka Polityczna, 2020
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  PRL w kryminale:Do sześciu razy sztuka

  Sebastian Chosiński

  Zygmunt Zeydler-Zborowski Inspektor ze Scotland Yardu, Zygmunt Zeydler-Zborowski Inspektor ze Scotland Yardu
  

  
  Połowa lat 70. XX wieku nie była najlepszym okresem dla Zygmunta Zeydlera-Zborowskiego. Jego powieści stawały się coraz bardziej schematyczne, a fabuła łatwa do przewidzenia. Od czasu do czasu trafiała się jednak perełka. Jak chociażby Inspektor ze Scotland Yardu, którego można zaliczyć do ścisłego grona najlepszych powieści milicyjnych warszawskiego prozaika.
Ekstrakt: 70%
[image: Inspektor ze Scotland Yardu]
Chociaż książka Inspektor ze Scotland Yardu ukazała się w tej samej kryminalnej serii Krajowej Agencji Wydawniczej (ozdobionej charakterystyczną różową okładką), co Alicja nr 3, i chociaż w powieści tej pojawia się postać oficera Komendy Głównej Milicji Obywatelskiej majora Stefana Downara  tak naprawdę niewiele je łączy. Akcji Alicji rozgrywała się przede wszystkim we Włoszech, a Downar był bohaterem drugo-, jeśli nawet nie trzecioplanowym. W przypadku Inspektora wraca on na należne mu miejsce, podobnie jak i Warszawa, która jest główną areną zdarzeń. I niemal natychmiast wszystko wraca na swoje miejsce. Mamy zagmatwaną intrygę, dwie tajemnicze zbrodnie i miasto tak dobrze znane i bliskie czytelnikom Zygmunta Zeydlera-Zborowskiego. Po znacznie słabszych, opublikowanych w mniej więcej tym samym czasie, Alicji nr 3 (1975) oraz Dwóch lewych nogach (1976) w swej kolejnej powieści pisarz wrócił wreszcie do formy sprzed lat, tworząc nadzwyczaj udany kryminał milicyjny na miarę Czarnego mercedesa (1958), Kotów Leokadii Kościelnej (1965) czy Czerwonej nitki (1972).
Akcja powieści rozgrywa się jesienią. Jest listopad. Ale listopad niezwykły, jak na polskie warunki, bo upalny (cokolwiek to znaczyło). Downar z przyjemnością wykorzystuje wolny czas, odpoczywając w Łazienkach, gdzie spotyka Wojtka Wieluńskiego, syna swoich znajomych z prowincji (z Zagnańska, wsi w ówczesnym, dopiero co utworzonym województwie kieleckim), który przyjechał do Warszawy, aby studiować na politechnice. Tak naprawdę jednak Wojtek marzy o tym, by zostać  jak Downar  milicjantem. W tym celu już teraz trenuje boks i dżudo. Major, choć w skrytości ducha zadowolony jest z planów młodego mężczyzny, przekonuje go, by najpierw skończył studia, które już zaczął  zdobytą tam wiedzę na pewno będzie mógł w przyszłości wykorzystać dla dobra MO i ludowej ojczyzny. To przypadkowe spotkanie ma oczywiście swoje znaczenie. Tym sposobem Zeydler-Zborowski wprowadza do gry postać, która odegra jeszcze istotną rolę w powieści. Musi jednak poczekać trochę na swoje pięć minut.
Po powrocie do komendy Downara dopada brutalna rzeczywistość. Przybiera ona postać nawiedzającego go od jakiegoś czasu wariata. A przynajmniej za takiego uważają go funkcjonariusze. Tym wariatem jest inżynier Seweryn Grudecki, weteran wojenny, który służył w brytyjskim RAF-ie, biorąc udział w nalotach na wroga. Po 1945 roku pozostał jeszcze jakiś czas na Wyspach, ale potem zdecydował się wrócić do ojczyzny. Jako inżynier  fachowiec w dziedzinie budowy rakiet  otrzymał pracę w podległym Ministerstwu Obrony Narodowej Instytucie Badań Dużych Częstotliwości. Zajmował się tam wynalazkami, mającymi wzmocnić potencjał obronny kraju (bo przecież, jako członek Układu Warszawskiego, Polska Ludowa realizowała jedynie doktrynę defensywną sojuszu). Może więc z tego powodu ktoś czyhał na jego życie. W każdym razie Grudecki przekonuje Downara, że w ostatnich tygodniach próbowano go zabić aż pięć razy: strzelano do niego w lesie, zrzucono cegłę z rusztowania, w końcu próbowano przejechać. Kto i dlaczego  wiekowy naukowiec nie potrafi powiedzieć.
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Nie ma też, niestety, żadnego dowodu na zaistnienie tych zamachów ani żadnego świadka, który potwierdziłby jego słowa. Czy można się zatem dziwić, że major i porucznik Olszewski biorą Grudeckiego za zwykłego maniaka? I to mimo interwencji oficera MON-u u pułkownika Leśniewskiego. Dla swojego świętego spokoju Downar załatwia inżynierowi, aby ten czuł się bezpieczniej, pistolet. Bardziej jednak niż na broń palną, Grudecki liczy na pomoc swego starego przyjaciela z czasów angielskich, który właśnie na jego zaproszenie przybywa z Londynu do Warszawy. To inspektor Wilkins, który kiedyś był pracownikiem Scotland Yardu. Lecz na nic to wszystko się zdaje. Kilka dni po ostatnim spotkaniu z majorem dociera do Komendy Głównej hiobowa wieść o śmierci inżyniera  przeprowadzający sekcję zwłok doktor Ziemba (ależ dawno Zeydler-Zborowski nie wykorzystywał tej postaci, a i teraz wprowadził ją jedynie w drobnym epizodzie) nie ma wątpliwości, że został on zamordowany. Ktoś wbił mu nóż prosto w serce. Ktoś, kto podszedł bardzo szybko. Przed kim Grudecki się nie bronił (choć, jak wiemy, miał czym). Stąd wypływa tylko jeden wniosek  że ofiara znała mordercę.
Pierwsze przesłuchania  gosposi Grudeckiego i jego angielskiego przyjaciela  niewiele wnoszą do śledztwa. Owszem, pojawiają się pewne tropy i domysły, że a nuż wcale nie chodziło o rakietowe wynalazki, co o wspomnienia wojenne, jakie pisał inżynier (a w nich miał między innymi demaskować nazistowskich kolaborantów), bądź jego liczne romanse, jakie doprowadzały do szewskiej pasji zazdrosnych partnerów. W każdym razie Downar jest w kropce. Aż nagle wybucha bomba! Milicja zatrzymuje na ulicach Warszawy dziwnie zachowującego się młodego człowieka, który ma na sobie marynarkę Grudeckiego, a w jej kieszeniach należące do zamordowanego przedmioty. Czyli  to on. Jego poszukuje major. Tyle że ten on okazuje się być Wojtkiem Wieluńskim, co wywołuje u Downara potężną konsternację. Jak to  syn znajomych, być może przyszły milicjant  okazuje się zwykłym rzezimieszkiem, mordercą i złodziejem? Czy to się funkcjonariuszowi Komendy Głównej podoba, czy nie  musi przyskrzynić Wojtka. Nie oznacza to jednak, że rezygnuje z innych koncepcji, zwłaszcza że nowy ślad podrzuca mu brytyjski kolega po fachu, któremu bardzo zależy na tym, aby posadzić za kratkami sprawcę śmierci Grudeckiego.
Analizując dokładnie Inspektora ze Scotland Yardu, można dostrzec pewne mielizny. Rozczarowująca okazuje się zwłaszcza przyczyna popełnienia zbrodni, która jest powieleniem często wykorzystywanego przez Zeydlera-Zborowskiego schematu. Aż dziw bierze, że nie stać było go na wymyślenie czegoś oryginalniejszego, tym bardziej że z dochodzeniem do prawdy pisarz poradził sobie nieźle. Udanie mylił tropy, skutecznie wyprowadzał czytelnika na manowce, bywał przy tym dowcipny, a nawet ironiczny (także pod adresem swego ulubionego bohatera). A potem  na finał  zafundował coś tak dla siebie wtórnego, że aż przykro. Mielizną jest także nieskrywana od dawna niechęć autora do młodych ludzi noszących długie włosy oraz słuchających jazzu i rocka (nie myślcie jednak, że takie słowo przeszło Zeydlerowi-Zborowskiemu przez klawiaturę, nic z tych rzeczy!). Tępił tę nieobyczajność z (nie)godną podziwu zaciętością. Wszystko to nie zmienia jednak faktu, że Inspektor ze Scotland Yardu to  w swojej kategorii  świetny kryminał, który byłby jeszcze lepszy, gdyby nie wspomniane powyżej dwa elementy.
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  Krótko o książkach:Dzieciom należą się piękne książki

  Joanna Kapica-Curzytek

  Barbara Gawryluk Ilustratorki, ilustratorzy
  

  
  Książka Barbary Gawryluk przybliża nam i ocala od zapomnienia fenomen polskiej szkoły ilustracji książkowej dla dzieci sprzed kilkudziesięciu lat. Ilustratorki i ilustratorzy będzie dla niejednego czytelnika sentymentalnym powrotem do książek z okresu dzieciństwa.
Ekstrakt: 90%
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Barbara Gawryluk jest uznaną autorką książek dla najmłodszych czytelników, tłumaczy także z języka szwedzkiego. Opublikowała biografię Wandy Chotomskiej. Ilustratorki i ilustratorzy jest zbiorem wywiadów, które przeprowadziła z żyjącymi jeszcze artystami oraz członkami rodzin twórców już nieżyjących. Wszystkie rozmowy składają się na ciekawy obraz środowiska skupionego wokół ilustracji książkowej dla dzieci w latach 50., 60. i 70. XX wieku. Na przekór socrealistycznej szarzyźnie, problemom z dobrym papierem i obok komunistycznej cenzury powstawały arcydzieła, które do dzisiaj urzekają kolejne pokolenia czytelników. 
Poznajemy losy ilustratorek i ilustratorów oraz ich twórczości. Nie zawsze są to historie ze szczęśliwym zakończeniem. Za pogodnym wizerunkiem książkowych obrazków kryją się smutne nieraz historie ich twórców. Lata 80. i 90. XX wieku  które były okresem otwarcia się naszego rynku książki na nowości ze świata  sprawiły, że rodzimi artyści, wcześniej popularni i nagradzani ludzie sukcesu, przestali być potrzebni. Barbara Gawryluk stara się także ustalić, gdzie znajdują się oryginały tworzonych przez mistrzynie i mistrzów ilustracji. Mogłyby na przykład zasilić muzeum ilustracji książkowej dla dzieci, którego  mimo tak wspaniałych tradycji  w Polsce nadal nie ma.
Warto zwrócić uwagę, jak pięknie artyści opowiadają o znaczeniu ilustracji dla dzieci. Krystyna Michałowska mówi, że to pierwsza galeria sztuki dziecka. Elżbieta Gaudasińska zauważa, że to nieuchwytne coś więcej niż inwentaryzacja tekstu. A Zbigniew Rychlicki mówi wprost: Dzieciom należą się piękne książki.  
Wywiadom towarzyszą zamieszczone kolorowe reprodukcje przedstawiające wspaniałe wizualne streszczenie twórczości poszczególnych artystów. Dla dorosłego czytelnika będzie to spotkanie ze wspomnieniami z dzieciństwa  może także z sobą samym z tamtych czasów? Warto się przekonać, że ilustracje książkowe  zupełnie tak samo jak książki  mają swój los.
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  O wewnętrznej wolności

  Joanna Kapica-Curzytek

  Wojciech Mann, Katarzyna Kubisiowska Głos
  

  
  Z dystansem, humorem, ale bez nadmiernego odsłaniania swojej prywatności  taki jest legendarny dziennikarz, autor kultowych radiowych audycji, w książce Głos. Wojciech Mann w rozmowie z Katarzyną Kubisiowską.
Ekstrakt: 60%
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Jego rozmówczyni nie boi się trudnych wyzwań. Dziennikarka Tygodnika Powszechnego, jest także autorką kilku książek. Wśród nich jedna z najgłośniejszych: Pilch w sensie ścisłym, biografia pisarza, u którego szczególnie trudno było oddzielić fakty od świadomej autokreacji.
Spotkanie z Wojciechem Mannem okazało się dla Katarzyny Kubisiowskiej nie mniej trudne. Już w jej wstępie czytamy o uprzejmej rezerwie i ubieraniu emocji w garnitur dobrze skrojonej anegdoty. Czy poza tym nie jest tak, że znany radiowiec większość rzeczy już o sobie powiedział  by wspomnieć na przykład RockMann czyli jak nie zostałem saksofonistą (Wyd. Znak, 2010)? Ale, po pierwsze, to było dziesięć lat temu. Po drugie, taka jest rola dziennikarzy: nie przejmować się zdystansowaniem rozmówców, nie dać się zbić z tropu, dociekać i drążyć, szukać nowych wątków i opowieści. Z jakim efektem to się udało Katarzynie Kubisiowskiej  ocenią czytelnicy.
Osobiście jestem zdania, że pod wieloma względami Głos jest wywiadem-rzeką, jakich wiele. Tematy nie wychodzą poza utarte szlaki dzieciństwa, młodości, wspomnień związanych z latami pracy w radiu, okresu zawodowej aktywności, a także muzycznych pasji i rodziny (słyszymy także w kilku miejscach głos żony Ewy; bardzo dużo  może nawet aż za dużo  przeczytamy o synu Marcinie). Wojciech Mann za to pięknie opowiada o swoich przodkach, wspomina także swojego ojca Kazimierza, który był malarzem, zajmował się też grafiką i sztuką użytkową. Dla tych, którzy wcześniej być może sięgnęli po książkę Wojciecha Manna Artysta. Opowieść o moim ojcu (Wyd. Znak, 2018), wywiad będzie swoistym przypomnieniem tego, co najważniejsze, ale nie powinien zaskoczyć tych, którzy tę publikację znają.
Wojciech Mann, wspominając swoją przeszłość, ma dar przywoływania atmosfery dawnych lat, to wielka zaleta Głosu. Powracamy do dawnych czasów, i to nie tylko w Polsce, albowiem Wojciech Mann wspomina też wojaże za żelazną kurtynę (tchnące swoistą egzotyką, ponieważ nie było tak rozwiniętej komunikacji, jak obecnie). Mało tego, w latach 70. XX wielu podjął nawet pracę w genewskim biurze ONZ! Jednak na pytanie co pan robił w ONZ-ecie? odpowiada z wdziękiem: Właściwie nie wiem. Czytamy też o nielegalnym przebywaniu na terytorium Kanady Wojciech Mann ma też na swoim koncie występy w telewizji, o czym również dowiemy się więcej. Jest także tłumaczem i autorem tekstów piosenek, także angielskojęzycznych.
A czy pisał wiersze? I tak, i nie, odpowiada Mann. I z tym wywiadem jest tak, jak to u pana Wojciecha: jest humor i dystans, ale wiele rzeczy trzeba wyczytać między wierszami, dopowiedzieć sobie, wychwycić aluzję, ironię, dostrzec (choć w tekście to trudne) mrugnięcie okiem i wyobrazić sobie ton głosu. Kto zna Wojciecha Manna  świetnie wie, jak odbierać to, co mówi. Jednak odnoszę wrażenie, że takich momentów, smaczków, delikatnych dotknięć nie jest w książce zbyt wiele. To może fanów trochę rozczarować, choć z drugiej strony  również zmobilizować, aby wszystko dokładnie wychwycić i odpowiednio odczytać.
Głos pod jednym względem jest wyjątkowy: powstawał w okresie dla Wojciecha Manna znamiennym pod względem zawodowym i jest ciekawym, bezpośrednim zapisem rodzącej się historii. Gdy Katarzyna Kubisiowska rozpoczęła z nim pracę, był jeszcze dziennikarzem radiowej Trójki (w publicznym radiu od ponad pół wieku). Odszedł w marcu 2020 roku, w proteście przeciwko zwolnieniu ze stacji współautorki jego audycji Anny Gacek. Później nastąpił czas rozmów Kubisiowskiej z Mannem bezrobotnym. A od lipca 2020 dziennikarka rozmawiała już z dziennikarzem prowadzącym audycje w Radiu Nowy Świat. Jakby mało było zawodowych zawirowań, rozmowy do książki od marca toczyły się zdalnie, ze względu na pandemię.
Te wydarzenia zajmują w książce stosunkowo niewiele miejsca. Ale to nie znaczy, że zupełnie brak tutaj komentarzy dotyczących obecnej sytuacji i kondycji radia oraz naszego kraju. Dowiemy się na przykład, kiedy Wojciech Mann napije się whisky niezależnie od swojego stanu zdrowia Wywiad-rzekę Katarzyny Kubisiowskiej z nim można odczytać jako próbę zdefiniowania przyzwoitości i wolności, rozumianej w wielu aspektach. A przede wszystkim  wolności wewnętrznej, której bohaterowi tej publikacji nigdy nie brakowało i nie brakuje.
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  Przeczytaj to jeszcze raz:Chcąc nie chcąc

  Wojciech Gołąbowski

  Zofia Kossak Król trędowaty
  

  
  Drugi tytuł cyklu o krzyżowcach, Król trędowaty, nie jest bezpośrednią kontynuacją czterotomowej historii zdobycia Ziemi Świętej i utworzenia Królestwa Jerozolimskiego. Od tamtych wydarzeń minęło niecałe sto lat
Ekstrakt: 100%
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i niejedno się zmieniło. Choć nadal w zachodniej Europie zbierane są datki na wojnę z niewiernymi (zwalniające od osobistego udania się za morze), nadal dla osiadłych na swych rodowych włościach Grób Chrystusowy jest głównym, niemal jedynym powodem istnienia Królestwa Jerozolimskiego  w samej Palestynie potomkowie zdobywców i przybyli po nich rycerze zupełnie inaczej podchodzą do sprawy. Zajęci są wszak ważniejszymi sprawami: gromadzeniem bogactw (głównie starym zwyczajem, to jest łupiąc karawany muzułmańskie, zwłaszcza udające się do Mekki), umacnianiem swoich wpływów na dworze królewskim oraz, oczywiście, intrygami.
Rycerz Amalryk, pochodzący z dawnego, lecz zubożałego rodu z francuskiej Piktawii, zdołał się w krótkim czasie wkręcić do orszaku królowej-matki Agnieszki. O sytuacji ogólnej w Ziemi Świętej dowiadujemy się początkowo właśnie z jego listu, kierowanego do rodziców. Wkrótce jednak akcja przeskakuje na Bliski Wschód, gdzie oczami narratora (i jego dopowiedzeniami) oglądamy skutki i kontynuację splątanego kłębu cnoty i zbrodni. Zakony  joannici i templariusze  rosną w siłę. Wpływy króla Baldwina IV (chorego na trąd) słabną. Na wschodzie Saladyn rośnie w siłę i jednoczy muzułmanów. Sprzyja on chrześcijanom, więc trwa pokój i kwitnie handel międzynarodowy (ku zdumieniu pątników, niewierni nadal są obecni w Jerozolimie!).
Amalryk ściąga do Jerozolimy swego młodszego brata Wita, który  choć broni się przed wyjazdem jak może  odegra ważną rolę w nadchodzących wydarzeniach. Tymczasem baroni i ich rycerze za nic mają starania o utrzymanie pokoju. Mamy do czynienia z powieścią historyczną, więc nie będzie zdradzeniem treści wybuch wojny, który ostatecznie doprowadza do upadku Królestwa Jerozolimskiego.
Zofia Kossak, tak, jak w Krzyżowcach, bardzo umiejętnie oddała różnorodne charaktery swych postaci. Trudno tu o papierowe, jednowymiarowe kalki; każdy ma swoje racje, które  choćbyśmy ich nie podzielali  dają się zrozumieć. Niestety, najczęściej motywy i pobudki działania są dość niskie. Ze szczytnych idei sławetnych przodków zostało niewiele lub nawet nic.
Jednotomowy Król trędowaty nie może się równać z czterokrotnie bardziej obszernymi Krzyżowcami, ale jest godną ich kontynuacją, wartą lektury.
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  Mała Esensja:Poszukiwacze przygód łatwo nie rezygnują

  Marcin Mroziuk

  Aniela Cholewińska-Szkolik Sekrety starej szkoły
  

  
  W Sekretach starej szkoły przekonamy się, że bohaterowie cyklu Anieli Cholewińskiej-Szkolik mimo dotychczasowych niepowodzeń wciąż pragną odnaleźć cenny naszyjnik, który należał niegdyś do rodu von Borgów. Dowiadujemy się też, że niezwykle interesujący trop w tej sprawie uczniowie mieli cały czas tuż pod nosem!
Ekstrakt: 80%
[image: Sekrety starej szkoły]
W Pałacu wśród róż byliśmy świadkami tego, jak Kamil i jego koledzy próbowali zdemaskować nauczyciela geografii, którego podejrzewali o poszukiwanie Oka Diablicy. W końcu okazało się, że chłopców zwyczajnie poniosła wyobraźnia, ale można odnieść wrażenie, że niczego ich to nie nauczyło. Otóż teraz uznali, że ich prawdziwym rywalem w wyścigu po skarb jest wychowawca klasy, nazywany przez uczniów Drabiną. Głównym dowodem obciążającym Adama Zarzecznego jest zaś należący do niego  będący rzekomo pamiątką rodzinną  zegarek, na którym znajduje się charakterystyczny znak klucza z różą. A przecież właśnie ten symbol pojawiał się we wszystkich miejscach, które były związane z zaginionym klejnotem
W tych okolicznościach nawet trudno się dziwić zachowaniu Kamila, który za wszelką cenę stara się unikać wychowawcy. Oczywiście nie będzie mógł tego robić bez końca  szczególnie że wraz z przyjaciółmi ma przygotować specjalną prezentację o historii szkoły, a opiekunem ich grupy jest właśnie Drabina. Z niecierpliwością czekamy więc na nieuniknioną konfrontację chłopca z nauczycielem. Co ważne, nie tylko odbywa się ona w dość nietypowych okolicznościach, ale również jej wynik może być dla nas pewnym zaskoczeniem.
Istotne znaczenie ma też odkrycie, jakiego dokonuje główny bohater w trakcie przeglądania starych kronik szkolnych. Otóż na jednym ze znajdujących się tam zdjęć dostrzega on dobrze nam znany klucz z różą. Czyżby znaczyło to, że poszukiwania Oka Diablicy trwają już od kilkudziesięciu lat? Wydaje się, że jedyną osobą mogącą udzielić odpowiedzi na to pytanie jest emerytowany nauczyciel geografii, który wtedy pracował w tej szkole. Szkopuł tkwi w tym, że nie wydaje się on specjalnie rozmowny  a przynajmniej takie wrażenie odnieśli chłopcy, którzy próbowali przeprowadzić z nim wywiad na potrzeby przygotowywanej prezentacji. W tej sytuacji oczywiście trzymamy kciuki za to, aby Kamilowi i Julce przy drugim podejściu udało się wydobyć od pana Krzemykowskiego więcej informacji. I trzeba podkreślić, że jego opowieść okazuje się nie tylko naprawdę fascynująca, ale i zainspiruje uczniów do podjęcia kolejnych niestandardowych działań, które dostarczą czytelnikom dodatkowych emocji.
Wszystko to sprawia, że Sekrety starej szkoły są zdecydowanie najbardziej udaną częścią całego cyklu, gdyż nie tylko w napięciu obserwujemy przygody bohaterów próbujących odnaleźć zaginiony naszyjnik, ale poznajemy wreszcie wyjaśnienie kilku zagadek związanych z rodem von Borgów.
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  Ten dziwny wiek XIX:Wierność skrzywdzonym

  Miłosz Cybowski

  Stefan Żeromski Wierna rzeka
  

  
  Z dzisiejszego punktu widzenia nie jest Wierna rzeka powieścią szczególnie szokującą czy prowokacyjną. Jednak w czasach swojej premiery (1912 rok) budziła niemałe kontrowersje. Fabułę określano mianem szkaradnej, a bohaterów ciałami bezdusznymi. Zarzuty te wynikały z prostej przyczyny, którą ładnie ujął jeden z ówczesnych recenzentów  w taki sposób o powstaniu styczniowym nikt nie odważył się jeszcze pisać.
[image: Wierna rzeka]
Nie chodzi wyłącznie o to, jak niewiele powstańczych wydarzeń znalazło się na kartach tej powieści. Historia rozpoczyna się na pobojowisku tuż po bitwie pod Małogoszczem[bookmark: a1]1), w której został ranny i pozostawiony przez Rosjan na śmierć pewien powstaniec (bardzo długo nie znamy nawet jego imienia). Na kolejnych stronach obserwujemy jego wędrówkę przez zimowy krajobraz, opisaną w tak charakterystycznym dla Żeromskiego stylu; wędrówkę, która jawi się bezcelową, bo czyż ranny, bosy i obdarty powstaniec w środku zimy ma jakiekolwiek szanse na przetrwanie? Jak się okazuje  tak.
Ale nim przyjdzie szansa na ratunek, Żeromski ukazuje coś, o czym zarówno powstańcy, jak i jemu współcześni, woleliby zapewne zapomnieć. Kiedy anonimowy bohater dociera do wioski, okazuje się, że chłopi, o których wolność przecież walczył, wcale nie chcą mu pomóc. Zamiast tego rozważają wydanie go w ręce moskiewskie, by uniknąć problemów ze strony zaborcy. Co ciekawe, ratunkiem dla bohatera okazuje się jeszcze inna cecha ówczesnych włościan, jaką jest proste lenistwo  zatrzymanie, związanie, pilnowanie jeńca i posłanie kogoś po Moskali byłoby zdecydowanie zbyt kłopotliwe. Ostatecznie, po chwilowym zainteresowaniu, wszyscy rozchodzą się do swoich domów, pozwalając bohaterowi dotrzeć do miejscowego, na wpół zrujnowanego, dworu. To właśnie tam rozegra się reszta tragicznej historii, dla której całe powstanie styczniowe jest jedynie tłem.
Piszę tak dużo na temat samego początku książki, ponieważ zawiera się w nim wszystko, co najlepsze w prozie Żeromskiego. Długie, wysublimowane opisy przyrody (nigdy nieprzekraczające tej subtelnej granicy, której Orzeszkowa nie była w stanie wyczuć), połączone z głębokimi przemyśleniami głównego bohatera, nadają całości bardzo ponury nastrój. Późniejsze wydarzenia, zmienność pór roku i równie bogate opisy wiosny i lata nie są w stanie rozwiać tego pierwszego, zimowego wrażenia. Co więcej, Żeromski znakomicie przedstawia ludzi  scena konfrontacji bohatera z grupą wieśniaków jest jednym z bardziej wymownych obrazów konfliktu społecznego, z którego szlacheccy idealiści walki o niepodległość nie zdawali sobie sprawy. Nie jest to jedyny podział społeczny, jaki pojawia się na kartach powieści  znalazło się tu miejsce także na relacje polsko-żydowskie, silnie nakreśloną rolę kobiet[bookmark: a2]2) czy wreszcie rozdźwięk wśród samej szlachty.
Znacząca większość Wiernej rzeki to bardzo subtelnie i ze smakiem opowiedziany romans między rannym powstańcem (jak się wreszcie dowiadujemy, jest nim książę Józef Odrowąż) a zamieszkującą zrujnowany dwór Salomeą Brynicką. Aczkolwiek, o czym Żeromski nie pozwala nam zapomnieć, podczas gdy ona stopniowo zakochuje się w młodym szlachcicu, on sam marzy jedynie o powrocie do powstania. Czy jednak zniechęca to w jakikolwiek sposób Salomeę? Nic z tych rzeczy. Jak na pierwszą prawdziwą miłość przystało, gotowa jest albo podążyć wraz z nim do powstania, albo odebrać sobie życie, kiedy tylko odejdzie bez niej. Ich relacja jest zresztą bardzo jednostronna: podczas gdy Odrowąż powoli odzyskuje siły, Salomea opiekuje się nim i ma mnóstwo czasu na przemyślenia, które zapełniają kolejne strony książki. On staje się dla niej całym światem. Ona dla niego  jedynie chwilą wytchnienia od powstańczych pochodów i walk. Co ciekawe, takie podejście Salomei i Józefa wynika bardzo wyraźnie z ich charakterów, a nie świadomych decyzji.
W dużej mierze statyczną narrację przerywają wielokrotnie wydarzenia, które wprowadzają chaos i niepokój: niespodziewane wizyty Rosjan, poszukujących rannego powstańca, próby zdobycia pomocy medycznej przez Salomeę czy nawet wizyta przedstawicieli rządu powstańczego. Opisy tych epizodów nie tylko urozmaicają stosunkowo prosty i mało zajmujący wątek relacji między dwójką głównych bohaterów, ale też pokazują wyraźnie, że nie istnieją oni w próżni. Choć powolne tempo budowania więzi między Odrowążem a Salomeą mogłoby zwiastować szczęśliwą przyszłość, jaka ich czeka, kiedy już powstaniec odzyska siły, to jednak w jego wypełnionej idealistycznymi hasłami głowie walka z zaborcą jest jedynym godnym szlachcica celem. Jak gdyby wizja pobojowiska, którą tak plastycznie nakreślił na samym początku autor, zupełnie nie wywarła na bohaterze wrażenia.
Co ciekawe, ów zapał Odrowąża nie wydaje się wcale przerysowany. Jest on archetypicznym powstańcem i reprezentantem wszystkich dziewiętnastowiecznych walk narodowowyzwoleńczych, człowiekiem z głową pełną ideałów równości, braterstwa, wolności, kimś gotowym do największych poświęceń. Nic to, że okupił walkę za te ideały ranami i wielomiesięcznym pobytem w łóżku; nic to, że dzięki temu poznał i rozkochał w sobie kobietę gotową na największe poświęcenie (nawet jeśli miałoby to być wyruszenie z nim do partii powstańczej); nic to wreszcie, że w konfrontacji z miejscowymi wieśniakami przekonał się, że oni wcale nie wierzą w wolność, jaką miałoby im przynieść zwycięstwo powstania.
Młodzieńcza determinacja bohatera przesłania mu rzeczywisty świat do tego stopnia, że poza powstaniem nie dostrzega on nic więcej.[bookmark: a3]3) Próżno doszukiwać się w tym logiki, bo właśnie na ów emocjonalny stosunek do powstania pragnie zwrócić naszą uwagę Żeromski. Bez niepotrzebnego wdawania się w debatę na temat celowości 1863 roku (w 1912 roku mocno już zresztą przebrzmiałą), Wierna rzeka podkreśla, jak mogło to wyglądać na poziomie jednostki. I trudno się dziwić zgorszeniu, jakie książka wywołała wśród patriotów i byłych powstańców. Czy jest to obraz przerysowany? Jak najbardziej. Czy jednak przez to przerysowanie traci na realizmie? Nie. Być może pół wieku po powstaniu nikt już nie chciał przyznać się do tego, że podobne emocje były powszechne w 1863 r. i właśnie stąd powszechne zgorszenie, jakie wywołała książka?
Żeromski szczególną rolę przeznaczył w Wiernej rzece kobietom. Najpierw Salomei, która sprzeciwia się zdrowemu rozsądkowi swojego służącego i, niesiona patriotycznym uczuciem oraz chrześcijańską potrzebą ratowania bliźniego, decyduje się udzielić powstańcowi schronienia. Gdyby nie ona, Odrowąż z pewnością by zginął lub dostał się do rosyjskiej niewoli. Pod tym względem ratunek i opieka zapewniana przez Brynicką rannemu powstańcowi stają się kluczowe dla jego przetrwania. Później na scenę wkracza jednak zupełnie inna postać  księżna Odrowążowa, matka Józefa. Darzy syna typową matczyną miłością i jest zdeterminowana, by powstrzymać go przed powrotem do powstania i tym bardziej przed nierozważnym związkiem z Salomeą.
Tytułowa rzeka (przepływająca niedaleko Małogoszcza Łasośna), tocząca swoje wody nieopodal dworu i wioski, trzykrotnie objawia swoją wierną naturę. Najpierw podczas przeprawy rannego Odrowąża oczyszcza jego rany i oddziela go od tragicznej przeszłości walk powstańczych i przegranej bitwy. Choć przez cały czas bohater marzy o powrocie do powstania, wszystko wskazuje na to, że nie dane mu już będzie wziąć w nim udziału. Za drugim razem rzeka staje się grobem dla uciekającego przed Rosjanami przedstawiciela rządu powstańczego  osaczony przez kawalerzystów, niosący ze sobą tajemnice powstania, wybrał śmierć w zimnych nurtach od schwytania przez wroga. Wreszcie rzeka staje się miejscem, w którym Salomea topi pieniądze, jakimi próbowała przekupić ją matka Odrowąża i nad jej brzegiem kończy się cała historia  nie wiadomo, czy śmiercią, czy tylko omdleniem bohaterki.

[bookmark: a1t]1) Rozegrała się 24 lutego 1863 i jest określana mianem jednej z najkrwawszych bitew powstania. Poległo w niej ok. 300 powstańców.
[bookmark: a2t]2) Opisaną o wiele bardziej wymownie niż w nowelach Orzeszkowej czy bardziej współczesnych próbach zmierzenia się z tematem.
[bookmark: a3t]3) Symbolizm postaci Odrowąża można zresztą posunąć o krok dalej i spojrzeć na niego jako na reprezentanta całego polskiego społeczeństwa, które po klęsce powstania listopadowego z trudem wyleczyło rany i stanęło na nogi, tylko po to, by rzucić się w wir kolejnych walk o wolność.
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  Powieść z czułym narratorem

  Joanna Kapica-Curzytek

  Chigozie Obioma Orkiestra bezbronnych
  

  
  Orkiestra bezbronnych nigeryjskiego pisarza Chigozie Obiomy to wybitna pod względem literackim powieść o człowieku zdającym się w imię miłości na siły, na które nie ma wpływu. To studium poświęcenia i tragedii egzystencji, po mistrzowsku łączące mityczne wątki z Odysei oraz kosmologii afrykańskiego ludu Igbo.
Ekstrakt: 90%
[image: Orkiestra bezbronnych]
Z Nigerii wywodzi się wielu młodych pisarzy, którzy już są mocno obecni w światowym obiegu. Znane są u nas na przykład: Chimamanda Ngozi Adichie (i jej świetna Ameykaana) czy Oyinkan Braithwaite (powieść: Moja siostra morduje seryjnie). Do najbardziej obiecujących i uznanych prozaików swojego kraju należy także urodzony w 1986 roku Chigozie Obioma. Już jego debiut Rybacy znalazł się w ścisłym finale nagrody Bookera w 2015 roku. Ten sam sukces powtórzyła w 2019 roku Orkiestra bezbronnych.
Zrobię wszystko, żeby się z nią ożenić, postanawia Chinonso, dwudziestokilkuletni młody mężczyzna, zakochany w Ndali. Jakiś czas temu uratował ją przed samobójstwem, za co dziewczyna jest mu wdzięczna. Z czasem rodzi się między nimi uczucie. Oboje myślą o przyszłości i chcą rozpocząć wspólne życie. Jak wielu młodych ludzi na całym świecie.
Jest jednak ogromna przeszkoda: Ndali wywodzi się z bogatej wyższej klasy. Chinonso jest tylko hodowcą drobiu i zarabia, sprzedając jajka. Nie ma wykształcenia, podczas gdy Ndali edukowała się w Wielkiej Brytanii i teraz kontynuuje studia na farmacji. Jej snobistyczna rodzina nigdy nie pozwoli na to, by wyszła za  ich zdaniem  nic sobą nie reprezentującego chłopaka. Gdy Chinonso składa im wizytę, doznaje wielkiego upokorzenia. Nie da się nic zrobić, bariera klasowa jest tu nie do przezwyciężenia.
Chinonso jednak nie składa broni. Decyduje się na wstąpienie na studia. Może wtedy rodzina Ndali spojrzy na niego łaskawszym wzrokiem? Miłość wymaga przecież poświęceń. Główny bohater spotyka swojego dawnego szkolnego kolegę, który proponuje mu jeszcze lepsze rozwiązanie: po co studiować na miejscu, kiedy można wyjechać na jeszcze lepsze i bardziej prestiżowe studia do Europy  konkretnie na Cypr. Jamike wszystko mu załatwi, zapłaci na miejscu za czesne i mieszkanie. Aby móc sobie na to pozwolić, Chinonso sprzedaje absolutnie wszystko, co posiada.
I tutaj mam żal do wydawcy, który od razu na okładce ujawnia za dużo i moim zdaniem za wcześnie zdradza, że Chinonso po przyjeździe na Cypr zostanie oszukany. Wielka szkoda, że czytelnik, ściskający mocno kciuki za powodzenie głównego bohatera w miłości i w życiu, nie przeżywa jednocześnie z bohaterem tego skrajnie głębokiego rozczarowania, przemieszanego z paraliżującym egzystencjalnym lękiem (co teraz będzie?) oraz poczuciem bezpowrotnej straty. W ten sposób podczas lektury dużo się traci  i jest to powód, dla którego obniżyłam ocenę książki o 10%. Chinonso, obcy w obcym kraju, rozpaczliwie próbuje natrafić na ślad Jamikiego, ale bezskutecznie. Uruchamia się dramatyczny ciąg wydarzeń, nad którymi główny bohater nie ma kontroli i jest zdany na łaskę i niełaskę losu. Co wydarzy się dalej? Tego już zdradzać nie będę, ale powiem tylko, że dalszy ciąg relacji między głównym bohaterem a Jamikiem zaskoczy chyba wszystkich czytelników.
Pisząc parę lat temu o Rybakach, wskazywałam na niedostatki warsztatowe debiutującego pisarza. W Orkiestrze bezbronnych widać, jakiego ogromnego postępu w tej kwestii dokonał Chigozie Obioma, co stawia jego ostatnią powieść w kręgu światowych arcydzieł. Powstała ona jeszcze przed wygłoszeniem w Sztokholmie w grudniu 2019 roku przez Olgę Tokarczuk jej słynnej mowy noblowskiej Czuły narrator[bookmark: a1]1), ale  co zadziwiające  jest w dużej mierze odpowiedzią na to, co nasza noblistka w niej postuluje.
Brakuje nam języka, brakuje punktów widzenia, metafor, mitów i nowych baśni, zauważa Olga Tokarczuk[bookmark: a2]2). Obioma sięga do kosmologii ludu Igbo, jednej ze społeczności zamieszkującej Nigerię i obficie z niej czerpie. Połączenie jej z wątkami mitologii greckiej daje wspaniały, niepowtarzalny efekt zanurzonej w pansofii literatury totalnej, portretującej każdy zakamarek ludzkiej duszy i pokazującej każdy odcień egzystencji człowieka. W ten sposób losy Chinonzo stają się uniwersalne. Nawiązuje do tego polska noblistka: Mit, jak wiadomo, nigdy się nie wydarzył, ale dzieje się zawsze[bookmark: a3]3).
Chigozie Obioma dokonał tego, o czym wspomniała Olga Tokarczuk w swojej mowie noblowskiej: wprowadził narratora czwartoosobowego jak gdyby dokładnie według jej przepisu. Ignorującego czas, bo zawierającego w sobie przeszłość i przyszłość, łączącego perspektywę postaci z możliwością wykraczania poza jej horyzont. Narratorem tym w Orkiestrze bezbronnych jest chi, bóstwo opiekuńcze głównego bohatera Chinonso. Chi snuje opowieść o jego życiu, a jednocześnie buduje jej historyczne, symboliczne i mityczne tło, tworzy fascynującą kanwę opowieści. Jest tu miejsce na nawiązanie do dramatu niewolnictwa, odniesienia do ważnej w historii Nigerii wojny domowej w Biafrze (w końcu lat 60. XX wieku), a także refleksje o świecie białych ludzi. W Orkiestrze bezbronnych dzieje się to, o czym wspomina Tokarczuk: czeka nas przedefiniowanie tego, co rozumiemy dziś pod pojęciem realizmu[bookmark: a4]4). Gdy tak patrzymy na Orkiestrę bezbronnych, jest ona jednocześnie i realistyczna, i mityczna.
Chi  i to jest odkrycie intrygujące  jest też narratorem bardzo czułym! Głęboko osadzone w psychice człowieka, jest pełne zrozumienia dla słabości, gwałtownych emocji, popełnianych przez Chinoso błędów. Stara się jak może odwodzić od tego, co dla jego podopiecznego jest złe. Jest empatyczne, niepozbawione poczucia humoru i absurdu Chigozie Obioma, jak się wydaje, przeszedł tu także na nowy wymiar powieści psychologicznej. Relacja chi ze swoim podopiecznym jest wielowymiarowa i w gruncie rzeczy bardzo ludzka.
Warto zatrzymać się też na chwilę przy tytule książki. Oto duch opiekuńczy chi, pochylając się nad losem Chinoso, przywołuje wszystkich tych którzy byli zakuwani w kajdany i bici, których ziemie plądrowano, a kultury niszczono, uciszanych, gwałconych, upokarzanych i zabijanych. Powieść upomina się o wszystkich wykluczonych, ludzi uznanych za zbędnych, niepotrzebnych, gorszych.
Nie można nie wspomnieć o tym, że choć Orkiestra bezbronnych nawiązuje do uniwersalnych, globalnych motywów kulturowych, jest też powieścią mocno osadzoną w kulturze nigeryjskiej, i to nie tylko ze względu na mocno obecny w niej pierwiastek kosmologii ludu Igbo. Powieść jest też czytelnym nawiązaniem, a nawet polemiką z twórczością wybitnego nigeryjskiego pisarza Chinuy Achebe, zmarłego w marcu 2013 roku (za całokształt twórczości wyróżnionego w 2007 roku nagrodą Man International Booker Prize). Obioma przywołuje zresztą nazwisko swojego poprzednika w Nocie od autora na końcu książki. Analogii, łączących twórczość ich obu, można doszukać się dużo. Wskażę tylko na niektóre. W Bożej strzale Achebe również mamy wątek człowieka zdanego na działanie pozaludzkich mocy Wszechświata. Z kolei w jego powieści Nie jest już łatwo występuje motyw miłości pomiędzy przedstawicielami różnych klas społecznych. I tam główny bohater wyjeżdża na studia za granicę. Co ciekawe, kilkadziesiąt lat później u Obiomy, w XXI wieku, nie jest to już rozumiane jako wykorzenienie, ale korzystanie z możliwości, jakie daje zglobalizowany świat.
Uniwersalne i humanistyczne walory pisarstwa Chigozie Obiomy są niezaprzeczalne. W Orkiestrze bezbronnych nie ma słabych punktów. To pod każdym względem wybitna powieść o człowieku, który w imię miłości zostaje zdany na siły, na jakie nie ma wpływu.

[bookmark: a1t]1) treść została opublikowana w tomie Czuły narrator, Wyd. Literackie, 2020
[bookmark: a2t]2) tamże, str. 264
[bookmark: a3t]3) tamże, str. 273
[bookmark: a4t]4) tamże, str. 286
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  Tęczowa teologia sukcesu

  Beatrycze Nowicka

  Brent Weeks Gorejąca biel. Tom I, Brent Weeks Gorejąca biel. Tom II
  

  
  Gorejąca biel, czyli zwieńczenie cyklu Brenta Weeksa o krzesicielach, powiela wady poprzednich tomów, choć zapewne spodoba się najwierniejszym fanom serii.
Ekstrakt: 50%
[image: Gorejąca biel. Tom I]
Lektura nudnego Krwawego zwierciadła sprawiła, że nie spodziewałam się wiele dobrego po ostatniej części cyklu. Gorejąca biel nie okazała się aż tak zła, jak się obawiałam, ale też nie wyróżniła się na plus. Styl Weeksa się nie zmienił, podobnie jak jego sposób prowadzenia fabuły. Już wcześniej było widać, że autor Powiernika światła woli bardziej pisać o interakcjach pomiędzy postaciami, niż kreślić rozległe sceny batalistyczne, ma tendencję do rozwlekłego pisania o rzeczach mało ważnych i nierzadko zdarza mu się popadać w grafomanię. Przy tym jednak udało się Weeksowi stworzyć przynajmniej kilka postaci budzących sympatię w stopniu wystarczającym, by podtrzymać zainteresowanie czytelnika pomimo wyżej wymienionych wad.
Cykl o krzesicielach pierwotnie był planowany jako trylogia, potem tetralogia  ostatecznie zamknął się w pięciu opasłych tomach. Polskie tłumaczenie wieńczącej go Gorejącej bieli zajmuje niemal tysiąc trzysta stron. Niestety, nie są to strony wypełnione akcją  ta znacząco przyspiesza gdzieś tak na ostatnich trzystu. Wcześniej natomiast, owszem, coś się dzieje, ale są to wydarzenia i sceny, które z powodzeniem można by pominąć lub opisać bardziej zwięźle. Do tego część z nich stanowi powtórkę z rozrywki  zwłaszcza długie rozważania i rozmowy bohaterów na tematy nieraz poruszane wcześniej.
Wydaje się, że autor miał swoich ulubionych bohaterów (Gavin, Kip, Andross), o których lubił pisać. Oprócz nich są także postaci sprawiające wrażenie, jakby Weeks nie miał do nich serca, albo pomysłu, jak ciekawie rozwinąć ich wątki (Karris, Teia). Uważam, że rozsądnym sposobem prowadzenia bohaterów w długim cyklu jest pokazanie, jak dojrzewają i zmieniają się pod wpływem wydarzeń, by wreszcie postawić ich przed wielką próbą w finale. Tymczasem większość postaci Weeksa rozwijała się tak do trzeciego tomu włącznie, a potem zaczęła dreptać w miejscu. W Gorejącej bieli Karris snuje się po Chromerii, rozmawia z teściem i stara się być silna w obliczu nadchodzącego kryzysu. Gavin nadal jest konfrontowany z przeszłością swoją oraz swojej rodziny. W rozdziałach dotyczących Kipa autor pokazuje to, co opisywał już wcześniej  że chłopak wyrósł na odważnego i dzielnego dowódcę. Za najsłabszy uważam wątek Teii i Zakonu Złamanego Oka  zamiast szpiegowskiej rozgrywki, Weeks serwuje kolejne rozdziały, w których dziewczyna chodzi po mieście, rozmyślając nad swoją motywacją i obawami, mimo że przecież jakieś dwa tomy temu przedstawiona została scena, na podstawie której czytelnik mógł sądzić, że bohaterka nabrała determinacji i pewności siebie.
Tak to się wlecze, aż wreszcie dochodzi do dosyć pośpiesznie opisanej kulminacji, której przez to brakuje ciężaru. Rozwiązania fabularne, na jakie zdecydował się Weeks też nie do końca przypadły mi do gustu. Wprowadzenie na scenę bogów ujmuje znaczenia ludziom, a wskrzeszenia i uzdrowienia szkodzą dramatyzmowi, zwłaszcza, że od pewnego momentu Weeks raczy czytelnika w zamyśle epickimi scenami poświęceń, po których bohaterowie podnoszą się i szykują do następnej tego rodzaju akcji. Ponadto, postaci wątpiące i buntujące się były (przynajmniej dla mnie) bardziej interesujące. W chwili, gdy  zaakceptowawszy boski plan  ruszają u boku swojego stwórcy zniszczyć tych, którzy walczą dla bogów gorszych, robi się mniej ciekawie. Niejako psuje to też wydźwięk pewnych scen z tomów wcześniejszych. Na przykład tej, w której jeden z bohaterów był gotów raczej umrzeć, niż sięgnąć po złowieszczy czarny luksyn. Tymczasem w Gorejącej bieli tymże czarnym luksynem się w pewnym momencie posługuje, bo jego bóg go wspiera i zachęca (a nawet za rękę trzyma), skoro chodzi o gromienie pogan.W Czarnym pryzmacie chromaturgia zasadzała się głównie na tworzeniu materii o określonych właściwościach. Potem jednak Weeksowi zabrakło chyba bardziej szerszych możliwości stosowania magii, bo pojawiły się coraz liczniejsze wzmianki na temat rzeczy takich jak uroki czy narzucanie woli. W tomie ostatnim nagle okazuje się, że bohater stający na Wieży Pryzmata może posługiwać się ogromnymi ilościami mocy i nabywa zdolności mentalnego przemieszczania się po polu bitwy. Ogólnie zresztą luksyn leje się już nawet nie strumieniami  to wręcz cała wielokolorowa powódź. Najeźdźcy, widziani zwykle w tłumie i w oddali, sieczeni przez głównych bohaterów masowo, przestają sprawiać wrażenia groźnych. Wreszcie samo zakończenie jest wręcz cukierkowe. Zdążyłam polubić co najmniej kilku spośród bohaterów i nie życzyłam im śmierci, ale niechby autor bardziej się wysilił, by pokazać cenę ich zwycięstwa, zamiast kreślić landrynkowy portrecik rodzinny Guileów.
Ekstrakt: 50%
[image: Gorejąca biel. Tom II]
O stylu Weeksa wspominałam już nieraz, niestety miejscami bywa on boleśnie lichy. Najgorzej jest, gdy autor bardzo chce pisać kwieciście i wyraziście: ciemność szarpała rąbek jej szaty, a trzepoczący rąbek stał się krukiem, który, wymachując skrzydłami, przysiadł na jej bladym sercu, triumfalny, w opończy z ognia i w koronie z krwi () powróci, teraz jednak wiedziała i to sprawiło, że wysypały się z niej wszystkie uczucia do staruszki w splątanej masie, wprost na podłogę, brutalne prawdy zakopane w żądzy władzy stają się trującymi sekretami, w moim sercu w okamgnieniu rodzi się w pełni wyrośnięta zgroza, całe jego ciało było placem zabaw postrzępionych czarnych cieni, gdy słońce znikało za horyzontem, każdy odcień dzierżył ciężar chwały, dym z pistoletu snuł się miłosnymi zakosami wokół jego ciała, jestem w nowiu nowego cyklu, właśnie jajeczkowałam. To wyjaśnia, dlaczego jestem bardziej mokra o abornejskiego poławiacza pereł, któremu brakuje towaru w dniu opłacania podatków, czy zamieniłem ją we wszetecznicę, która pragnęła mojego członka, jak spragniony podróżny na pustyni pragnie wody?
Gorzej, że w ten deseń pisane bywają całe akapity[bookmark: a1]1). Autor wplótł w narrację szereg nawiązań oraz parafraz biblijnych i oględnie pisząc, nie uczynił tego zręcznie. Trzeba jednak mu oddać, że sytuację ratują niektóre dialogi oraz poczucie humoru Gavina. Zdarzają się także fragmenty lepsze: zaprzeczanie rzeczywistości działa tak długo, jak długo dostatecznie potężni ludzie uważają, że warto się w to bawić,  Jak to się nazywa, kiedy zdajesz sobie sprawę, że przez całe życie byłeś dupkiem?  zapytał Gavin.  Dobry początek?.
W Gorejącej bieli podtrzymana została, niestety, tradycja lichej korekty  najwięcej jest nieprawidłowych końcówek czasowników (wygląda to czasem, jakby tłumaczka po zastosowaniu automatycznego translatora zapomniała zmienić rodzaje), sporo także literówek. Czasami zdarzają się błędy w tłumaczeniu, albo niefortunne frazy, jak np. to było połączone, w jakiś sposób [zwierciadło] było komunalne.
Wierni fani zapewne Gorejącą biel już przeczytali. Czy warto natomiast sięgać po cały cykl? Jeśli ktoś jest wyczulony na styl, zdecydowanie odradzam. Przyjemność z lektury mogą mieć raczej młodsi czytelnicy fantasy, którym wystarczą wyraziste postaci i kolorowa otoczka. Jeśli o mnie chodzi, sądzę, że potencjał koncepcji świata i bohaterów został tylko częściowo wykorzystany.

PS. W razie czego wyjaśniam, że tęczowa w tytule recenzji odnosi się do magii czerpanej ze światła i powiązanej z kolorami.

[bookmark: a1t]1) Kiedy odezwał się znowu, jego głos brzmiał staro, jakby żal odgarnął łopatą jałową ziemię jego życia, odsłaniając zbitą, piaszczystą i szarą warstwę w glinie, która zdradzała rozległy, ale dawno wygasły gniew, jakby pożar pochłonął wiele lat przekonań, drzewa z rykiem poderwały się w czerwony lot z iskrami sypiącymi się z koniuszków ich skrzydeł, aż wszystkie żywe istoty zamieniły zieleń na czerwień, jak to było z Teią, i straciły wszystkie kolory, jak życie Teii, a potem popiół spadł z nieba niczym splugawiony szary śnieg, potem wystygł i w końcu zamienił się w glebę.
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  PRL w kryminale:Pod grozą czerwonego terroru

  Sebastian Chosiński

  Zygmunt Sztaba Muszka w białe grochy
  

  
  Nie, to jeszcze nie koniec przygody z twórczością Zygmunta Zeydlera-Zborowskiego. To tylko krótka pauza. Do sztandarowego autora peerelowskich powieści kryminalnych powrócimy niebawem. Dzisiaj natomiast poświęcimy czas innemu Zygmuntowi. Znanemu już z cyklu PRL w kryminale  Zygmuntowi Sztabie, twórcy postaci niezwykle odważnego porucznika, a później kapitana Tomasza Redliny.
Ekstrakt: 60%
[image: Muszka w białe grochy]
Zygmunt Sztaba (1918-1984) był cenionym dziennikarzem (wieloletnim współpracownikiem katolickiego, publikowanego przez Stowarzyszenie PAX, dziennika Słowo Powszechne), prozaikiem (piszącym bajki dla dzieci, powieści przygodowe dla młodzieży oraz reportaże i kryminały dla dorosłych), jak również wziętym tekściarzem (któż w latach 50. i 60. ubiegłego wieku nie znał takich piosenek jak Kuba wyspa jak wulkan gorąca czy Bajo Bongo?). Jego powieści sensacyjne i detektywistyczne wyróżniały się na tle zazwyczaj bardzo sztampowej produkcji literackiej tamtych lat: po pierwsze  zazwyczaj były naprawdę nieźle napisane, po drugie  cechowały się dynamiczną intrygą, po trzecie  wykorzystywały wątki szpiegowskie. Choć da się dostrzec też w twórczości Sztaby pewną fobię  zadziorną antyniemieckość, co tylko częściowo da się wytłumaczyć wypełnianiem przez pisarza poleceń ówczesnej propagandy. Ta niechęć do narodu, jaki wydał nie tylko Adolfa Hitlera, lecz także Johanna Wolfganga Goethego musiała być dyktowana znacznie głębszymi urazami, mającymi swoje źródło w wydarzeniach wojennych.
Po zakończeniu drugiej wojny światowej Sztaba był rozchwytywanym autorem. Publikował w istniejących jeszcze wtedy prywatnych wydawnictwach książkowych (vide powieści Eryk Müller poszukuje siostry, 1946; Giełda przestaje notować, 1947), w prasie codziennej (Zielona granica, która swój pierwodruk miała w 1946 roku w Kurierze Szczecińskim) oraz tygodniowej (znana z Panoramy Zemsta Mariana Boruty, 1956). Poza tym w drugiej połowie lat 40. prozaik nawiązał również współpracę z katowicką oficyną wydającą serię broszurową Co Tydzień Powieść (cieszącą się sporą popularnością czytelników już w międzywojniu). Jako numer dwudziesty drugi z 1948 roku Sztaba opublikował w niej książkę W ślepym zaułku, której bohaterem był  znany już z Zielonej granicy  Tomasz Redlina. Dziewięć lat później została ona przypomniana przez Wydawnictwo Śląsk, ale pod zmienionym już tytułem  Muszka w białe grochy.
Przypomnijmy pokrótce, kim był Redlina! To były żołnierz Armii Krajowej, uczestnik powstania warszawskiego, który po zakończeniu wojny trafił do II Korpusu generała Władysława Andersa. Po demobilizacji został  pracującym dla polskiego kontrwywiadu  agentem-prowokatorem: jako niemiecki student uniwersytetu w Altstadt wziął udział w zdemaskowaniu neonazistowskiej organizacji Mściciele. Gdy rozpisywały się o tym gazety w komunistycznej Polsce, stał się niemal bohaterem narodowym. Sława jednak szybko przeminęła i porucznik Redlina trafił ostatecznie do Szczecina. Tam wraz z kapitanem Molendą z Wojsk Ochrony Pogranicza udało mu się rozpracować szajkę przemytniczo-agenturalno-dywersyjną, za co prawdopodobnie został awansowany do stopnia kapitana i przeniesiony do Komendy Głównej Milicji Obywatelskiej w Warszawie. W takiej właśnie roli występuje w powieści W ślepym zaułku, która później stała się Muszką w białe w grochy.
Zanim jednak na jej kartach pojawia się Redlina, musi upłynąć trochę czasu. Akcja powieści zaczyna się w ostatnich miesiącach drugiej wojny światowej. W usytuowanym w Westfalii obozie koncentracyjnym K.L.-75 więziony jest, pośród setek innych Polaków, Franciszek Grochala. Trafił tam nie z powodu swego zaangażowania w działalność ruchu oporu czy choćby w wyniku ulicznej łapanki. Zatrzymano go, skazano i wysłano do lagru, bo był zwykłym kryminalistą. W obozie rządzonym twardą ręką przez SS-Unterscharführera Wolfa Schneidera też potrafił się urządzić  został kapo (czyli więźniem funkcyjnym, nadzorcą nad innymi osadzonymi) i przy okazji konfidentem donoszącym na planujących ucieczki rodaków. Poznajemy go właśnie w czasie poufnej rozmowy ze Schneiderem, która z czasem zamienia się w alkoholową libację. Gdy jednak Grochala przekonuje się, że Niemiec zwyczajnie go oszukuje i nie ma najmniejszej ochoty dotrzymać danych obietnic, wściekły wali go młotkiem w głowę i zabija. A potem kradnie z szuflady woreczek z brylantami i rulon złotych monet dwudziestodolarowych, po czym ucieka, korzystając z planu więźniów, których wcześniej zdradził.
Jak widać, to cwaniak kuty na cztery nogi. Dlatego i po wojnie radzi sobie doskonale. Najpierw trafia do Berlina, gdzie  dzięki przekupstwu  wkręca się do armii Andersa i ostatecznie ląduje w Rzymie. Tam zostaje rozpoznany przez młodego oficera, który siedział w tym samym obozie. Gdy o przeszłości Grochali, teraz występującego jako major Roman Oszmiański, dowiadują się jego przełożeni  nie wyciągają wobec oszusta żadnych konsekwencji. Wręcz przeciwnie, postanawiają pozbyć się jego demaskatora, a samego Franka wysłać do kraju i postawić na czele walczącego z komunistami oddziału partyzanckiego na Podhalu. Tym sposobem Grochala alias Oszmiański staje się budzącym grozę żołnierzem wyklętym o pseudonimie Waligóra. Trzeba przyznać, że to wątek wyjątkowo obrzydliwy, podporządkowany ordynarnej ubeckiej propagandzie, mającej zohydzić nie tylko antykomunistyczne podziemie (w tym konkretnym przypadku Józefa Kurasia, o którym jest nawet w książce mowa), ale także wciąż pozostających na Zachodzie dawnych żołnierzy Andersa.
Przekaz jest prosty: wrogowie ludowej ojczyzny, zaślepieni nienawiścią do nowej Polski, są gotowi sprzymierzyć się nawet ze zdrajcami i bandytami, byle tylko osiągnąć swój ohydny cel  doprowadzić do upadku socjalizmu i powrotu skompromitowanej sanacji, rodzimych kryptonazistów. I choć Waligórze ziemia szybko zaczyna palić się pod stopami, ma on też sporo szczęścia, niemal zawsze bowiem spada, jak kot, na cztery łapy. Grochali poświęcona jest pierwsza część powieści; w drugiej natomiast na plan pierwszy wybija się postać kapitana Redliny. Dzieje się tak, kiedy do Warszawy dociera z położonych na Opolszczyźnie Szklar informacja o nadzwyczaj dziwnym zdarzeniu, które na pierwszy rzut oka wygląda jak nieszczęśliwy wypadek. Jego ofiarą pada inżynier Henryk Gajda, wynalazca i konstruktor pracujący w miejscowej fabryce. Otóż pewnego ranka przy kiosku na rynku zostaje on zaatakowany przez wilczura  psa-przewodnika pewnego ślepca. Pies ni stąd ni zowąd rzuca się na mężczyzna, przewraca go, a ten uderza głową o kamienie i umiera.
Gdyby nie chodziło o pracownika ważnej ze strategicznego punktu widzenia fabryki, nikt z miejscowej milicji  ani tym bardziej z Komendy Głównej!  nie rozwodziłby się długo nad tą sprawą. Ostatecznie trafia ona jednak na biurko Redliny, który postanawia wybrać się do Szklar i bliżej przyjrzeć całej sprawie. Obie części powieści, choć od strony fabularnej różnią się znacząco, są świetnie napisaną literaturą gatunkową  z jednej strony sensacyjno-szpiegowską (do złudzenia przypominającą przedwojenne dzieła Adama Nasielskiego czy Stanisława Wotowskiego), z drugiej stricte kryminalną. Sztaba dba zaś o to, aby w finale oba wątki atrakcyjnie się zazębiły. Plusów W ślepym zaułku ma sporo: akcja jest wartka (nawet w krótkim rozdziale autor potrafi wcisnąć mnóstwo wydarzeń), nie brakuje pościgów, zbrodni, zdrad; pojawia się nawet wątek miłosny (inżynier Gajda był strasznym babiarzem). Tylko ta nieznośna propaganda, której dzisiaj nie da się obronić ani usprawiedliwić, i antyniemiecka fobia, którą akurat można zrozumieć  psują efekt. O ileż ciekawszym i uniwersalnym dziełkiem byłaby powieść Sztaby bez tych wtrętów. Tyle że wtedy nie odzwierciedlałoby ono swojej ponurej epoki. Jak takie na przykład słowa: Chodnikami ciągnęły gromady ludzi. Przyzwoicie ubrani, uśmiechnięci, nie sprawiali wrażenia nieszczęśliwych ofiar, żyjących w ustawicznym strachu pod grozą «czerwonego terroru», jak mówiono za granicą ().




Tytuł: Muszka w białe grochy
Data wydania: 1957
Autor: Zygmunt Sztaba
Wydawca:  Śląsk
Cykl: Kapitan Redlina
Format: 220s.
Gatunek: kryminał / sensacja / thriller
Zobacz w: Kulturowskazie
Ekstrakt: 60%
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  Krótko o książkach:Sprzęt optyczny dla Urugwaju

  Marcin Osuch

  Jędrzej Korbal, Paweł Janicki Karabin przeciwpancerny wz. 35 Ur
  

  
  Trudno chyba znaleźć broń polskiej konstrukcji otoczoną większą liczbą mitów niż Ur, przedwojenny karabin przeciwpancerny. Sto dziewięćdziesiąty dziewiąty zeszyt Wielkiego Leksykonu Uzbrojenia rozwiewa część z nich.
Ekstrakt: 80%
[image: Karabin przeciwpancerny wz. 35 Ur]
Żołnierze byli nieprzeszkoleni do użycia tej broni. Nie było przygotowanej taktyki jej wykorzystania. Większość wyprodukowanych egzemplarzy pozostała w trakcie kampanii wrześniowej w skrzyniach ze względu na klauzulę tajności. To podstawowe zarzuty, z którymi rozprawia się ta niepozorna, licząca niewiele ponad sześćdziesiąt stron pozycja wydawnictwa Edipresse Polska. Autorzy, Jędrzej Korbal i Paweł Janicki podeszli do sprawy metodycznie i bardzo rzetelnie, co zresztą jest znakiem rozpoznawczym serii (a przynajmniej tych tomów, z którymi miałem do czynienia).
Obraz, jaki jawi się po lekturze tego zeszytu oraz numeru specjalnego poświęconego armacie przeciwpancernej wz.36 kalibru 37 mm (tych samych autorów), pokazuje, że osoby decydujące o uzbrojeniu Wojska Polskiego bardzo dobrze zdawały sobie sprawę z przewagi potencjalnego wroga (czy to hitlerowskich Niemiec czy ZSRS) w broni pancernej. Mając tę świadomość, oraz biorąc pod uwagę fakt, że Polska nie miała dużych szans na pozyskanie analogicznej liczby czołgów, postawiono na rozbudowę środków przeciwpancernych. 
Podstawowym elementem miała być wspomniana armata, ale potrzebna była także lżejsza broń, którą mogłaby wykorzystywać piechota lub kawaleria. Taką rolę miał właśnie pełnić osławiony Ur. Już sam fakt takiego systemowego podejścia świadczy, że pojawienie się karabinu przeciwpancernego wz.35 nie było dziełem przypadku, podobnie jak dalsze działania, których celem było wprowadzenie go na wyposażenie Wojska Polskiego. Owszem, wprowadzenie to było objęte ścisłą tajemnicą, ale było to jak najbardziej uzasadnione. Zdarzało się wszak, że egzemplarze innego nowego uzbrojenia WP już po kilku tygodniach wpadały w ręce wywiadu niemieckiego. 
Autorzy prezentują w dobrze udokumentowany sposób, że wprowadzenie Ura zostało przemyślane, wyznaczeni żołnierze (o predyspozycjach strzelców wyborowych) przeszkoleni, a dowódcy poinstruowani o sposobie postępowania z nową bronią. Owszem, nasycenie karabinem jednostek wojskowych było mniejsze od docelowego, ale to wynikało z harmonogramu, dostawy broni miały zakończyć się w roku 1940.
Przedstawione w tym zeszycie Wielkiego Leksykonu Uzbrojenia zdjęcia dokumentów oraz relacje bezpośrednich uczestników walk świadczą dobitnie, że karabin przeciwpancerny wz. 35 jak mało która broń spełnił swoją rolę w kampanii wrześniowej. Najlepiej świadczy o tym fakt, że po doświadczeniach walk w Polsce, Niemcy dozbroili swoje lekkie czołgi płytami o grubości 20 mm, a dużą część zdobycznych karabinów przejęli na uzbrojenie Wehrmachtu.




Tytuł: Karabin przeciwpancerny wz. 35 Ur
Data wydania: 9 października 2020
Autorzy: Jędrzej Korbal, Paweł Janicki
Wydawca:  Edipresse
Seria: Wielki Leksykon Uzbrojenia Wrzesień 1939
ISBN: 978-83-816-4306-1
Format: 98s. 170×245mm
Cena: 14,99
Gatunek: podręcznik / popularnonaukowa
Zobacz w: Kulturowskazie
Ekstrakt: 80%
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  Drobne akty życzliwości

  Joanna Kapica-Curzytek

  Agnieszka Błażyńska Dorzuć mnie do prezentu
  

  
  Święta Bożego Narodzenia to czas, kiedy jesteśmy bardziej wrażliwi na rodzinne kłopoty czy samotność drugiej osoby. Agnieszka Błażyńska w powieści Dorzuć mnie do prezentu przekonuje, że warto rozejrzeć się wokół siebie i zdobyć się na gesty życzliwości wobec innych.
Ekstrakt: 70%
[image: Dorzuć mnie do prezentu]
Powieść ma kilkoro bohaterów i składa się z wątków dotyczących ich życia. Postacie są ze sobą powiązane w bardzo ciekawy i pomysłowy sposób, co pozwala jeszcze lepiej zrozumieć ich losy. Co więcej, to chyba pierwsza w Polsce książka na świąteczny sezon, której akcja rozgrywa się podczas trudnego czasu pandemii.
Poznajemy Maję, młodą pracownicę korporacji, uwięzioną w domu za sprawą wirusa COVID-19. Doskwiera jej izolacja, tym bardziej, że zbliżają się święta i nie będzie mogła pojechać do rodziny. Poza tym źle znosi chorobę. Policja (w osobie funkcjonariusza o imieniu Sylwester) gorliwie i systematycznie sprawdza, czy młoda kobieta jest w domu. Ich rozmowy wykraczają poza służbową wymianę zdań
Okres przedświąteczny jest też trudny dla Pauliny. To u niej i jej chłopaka wypada w tym roku wigilia dla szesnaściorga członków rodziny (powieść to oczywiście fikcja literacka, więc nie przejmujmy się wydanymi prawdziwymi zaleceniami dotyczącymi limitu osób przy stole w wigilijny wieczór). Między wierszami wyczytujemy, że Paulina przeżywa kryzys w swoim związku. Jakie znaczenie dla niej będzie mieć zabłąkany wędrowiec  gość na Wigilii w jej domu?
Jest też ktoś, kto nie pojechał w tym roku na święta do domu, bo za daleko. Muszą wystarczyć maile, telefony, czasami też łączenie za pośrednictwem Skypea. W tle jest pewien zakład i plan akcji, a rodzina mocno trzyma kciuki za jej powodzenie.
Bodaj najbardziej wzruszające, ciekawie i przekonująco przedstawione, są historie nastolatków  opowiedziane zresztą z perspektywy ich samych. Siedemnastoletnia Natalia musiała przedwcześnie wkroczyć w dorosłość i zaopiekować się dwójką młodszego rodzeństwa. Ich rodzice, pod presją stale rosnącego kredytu we frankach szwajcarskich i po stracie pracy w Polsce, wyjechali na zarobek za granicę
Natalia może liczyć na wsparcie ze strony jej rówieśnika Borysa, wrażliwego i utalentowanego artystycznie chłopaka. U niego w domu też się nie układa, a tuż przed świętami nadchodzą spore kłopoty. Jak to wszystko uspokoić, rozwikłać, pogodzić?
Powieść  czy też kolekcja powiązanych ze sobą szkiców (to może być jedno i drugie)  nie proponuje nam wyidealizowanego spojrzenia pół żartem pół serio na poważne życiowe kłopoty, ani też ich łatwiutkiego rozwiązania niczym za dotknięciem magicznej różdżki. Z drugiej strony, nie brakuje tu nuty nadziei i optymizmu. Agnieszka Błażyńska pisze z wielkim wyczuciem i delikatnie o najtrudniejszych sprawach, a jej postacie nie są pod żadnym względem wydumane ani papierowe. Zakończenia wszystkich historii są zawieszone, nie ma tu jednoznacznych kropek. Być może doczekamy się ich dalszego ciągu, niewykluczone także, że autorka chciała, aby resztę dopowiedzieli sobie odbiorcy.
Z pewnością niejeden czytelnik odnajdzie w którymś z tych portretów echa swojego życia. Podczas lektury można niejeden problem przemyśleć po swojemu, zastanowić się nad jego rozwiązaniem, dostrzec inne perspektywy czegoś, co z pozoru wydaje się nie do przejścia. Dorzuć mnie do prezentu sugeruje coś ważnego na dobry początek: to drobne akty życzliwości, skupienia się na drugiej osobie, by więzi z nią mogły być jeszcze bliższe i silniejsze.




Tytuł: Dorzuć mnie do prezentu
Data wydania: 10 listopada 2020
Autor: Agnieszka Błażyńska
Wydawca:  Wielka Litera
ISBN: 978-83-8032-548-7
Format: 208s. 135×205mm
Cena: 29,90
Gatunek: obyczajowa
Zobacz w: Kulturowskazie
Ekstrakt: 70%
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  Grunt to umieć kombinować

  Marcin Mroziuk

  Grażyna Bąkiewicz Taśmieszna istraszna PRL
  

  
  W kolejnej książce z cyklu Grażyny Bąkiewicz towarzyszymy bohaterom przenoszącym się w niezbyt odległą przeszłość. I chociaż zagadka, którą mają tam wyjaśnić, nie dotyczy wielkiej polityki a całkiem przyziemnej sprawy, to lektura Tej śmiesznej i strasznej PRL znakomicie przybliża młodym czytelnikom trudne do zrozumienia reguły panującej w tamtej epoce.
Ekstrakt: 80%
[image: Taśmieszna istraszna PRL]
Tym razem uczniowie pana Cebuli mają bowiem wyjaśnić, dlaczego w Polsce Ludowej ciągle brakowało papieru toaletowego. Oczywiście nie był to wtedy jedyny towar deficytowy, ale trudności w kupieniu tego dość podstawowego artykułu mogą rzeczywiście przemówić do wyobraźni młodych czytelników, a zafascynować i rozbawić mogą ich wyjaśnienia dotyczące samodzielnego robienia papieru toaletowego ze starych gazet.
Obserwujemy więc z zainteresowaniem, jak bohaterowie książki próbują najpierw zlokalizować miejsca, w których właśnie była dostawa, a następnie zrozumieć, w czym tkwi istota problemu. W tym przypadku niezwykle cennym źródłem informacji okazują się rozmowy w kolejkach. Przekonamy się też, że można się tam też było dowiedzieć o rzeczach, o których oficjalnie się nie mówiło. W każdym razie zadanie wyznaczone przez nauczyciela nie okaże się aż tak trudne, a przy okazji młodzi podróżnicy w czasie przeżyją też wiele przygód  między innymi wezmą udział w czynie społecznym, trafią na koncert orkiestry Glenna Millera, a niektórzy nawet zagrają w etiudzie kręconej przez studentów łódzkiej filmówki.
Nie da się ukryć, że naszą uwagę  oprócz realiów PRL  w znacznej mierze przykuwają poczynania narratorki tego tomu. Okazuje się bowiem, że Mela planuje wykorzystać wizytę w czasach komunizmu do własnych celów. Otóż chce spotkać noszącą takie samo imię prababkę i ustalić, czym zasłużyła ona sobie na miano buntowniczki. Szybko się zresztą przekonamy, że akurat takie określenie w tamtej epoce mogło przylgnąć do człowieka z byle powodu, a czasem miało to dla niego naprawdę niemiłe konsekwencje. Lista zakazów i nakazów w Polsce Ludowej była przecież wyjątkowo długa i po prawdzie w wielu z nich trudno byłoby doszukać się jakiejkolwiek logiki. Trudno więc się dziwić, że ludzie mieli swoje sposoby, aby poradzić sobie z ówczesnymi absurdami, a Mela i jej koledzy szybko zrozumieją, czemu w PRL tak popularne jest słowo kombinować.
W Tej śmiesznej i strasznej PRL Grażyna Bąkiewicz  podobnie jak w innych częściach cyklu  nie zanudza czytelników suchymi faktami historycznymi, ale oferuje im wciągającą opowieść, w której obecna jest też spora dawka humoru. Jednocześnie autorka kreśli barwny obraz życia w tamtych czasach, nie przemilczając przy tym ani pozytywnych zmian, jakie przyniósł ze sobą ten okres, ani ciemnych stron komunistycznej Polski, z uzależnieniem od Związku Radzieckiego na czele. Ponadto atrakcją samą w sobie i zarazem prawdziwą kopalnią wiadomości są też jak zwykle zabawne komiksy Artura Nowickiego.




Tytuł: Taśmieszna istraszna PRL
Data wydania: 14 października 2020
Autor: Grażyna Bąkiewicz
Wydawca:  Nasza Księgarnia
Seria: Ale historia
ISBN: 978-83-10-13627-5
Format: 224s. 140×190mm
Zobacz w: Kulturowskazie
Ekstrakt: 80%
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  Prawo do szczęścia

  Joanna Kapica-Curzytek

  Sherryl Woods Słodkie Magnolie. Smak nadziei
  

  
  Smak nadziei, pierwsza część cyklu Słodkie Magnolie, zaprasza nas do małej społeczności miasteczka Serenity, gdzie wszyscy wiedzą o wszystkich. Na podstawie tej książki powstał serial Netflixa.
Ekstrakt: 60%
[image: Słodkie Magnolie. Smak nadziei]
Maddie zostaje sama z trójką dzieci, po tym jak opuścił ją mąż. Wszyscy oni muszą uporać się z bólem i poczuciem przegranej. Nie jest łatwo, a odejście ojca przeżywa szczególnie głęboko najstarszy szesnastoletni syn Tyler. Chłopiec jest utalentowanym graczem w baseballa, ale rodzinne kłopoty mają negatywny wpływ na jego formę.
Kobietę wspierają przyjaciółki. Helen i Dana Sue proponują jej wspólne przedsięwzięcie: założenie klubu fitness dla kobiet. W ten sposób Maddie, pozostawiona samej sobie, znajdzie pracę, zajęcie  i tym sposobem uniknie psychicznego załamania. 
Nic nie umknie uwagi mieszkańców Serenity. Dlatego gdy Maddie nawiązuje bliski kontakt z trenerem Tylera Calem, w społeczności wrze. Czy rozwiedzionej kobiecie wypada pokazywać się z trenerem i szkolnym opiekunem syna? Opowieść jest dosyć schematyczna i oczywiście nietrudno przewidzieć, w którą stronę się potoczy, ale i tak warto sięgnąć po Smak nadziei. Choć amerykańskie realia są odmienne od naszych, także jeśli chodzi o funkcjonowanie szkoły i pedagogiczne realia, autorka pokazała tutaj etyczne dylematy w bardzo interesujący sposób. Sheryl Woods demaskuje także przejawy podwójnej moralności  innych norm obowiązujących mężczyzn, a innych  kobiety.
Świetnie nakreślony (i chyba najlepszy w tej powieści) jest też portret Tylera, buntującego się wrażliwego nastolatka, który głęboko przeżywa odejście ojca z domu. Bardzo dobrze widać tu wysiłek dorosłych, by nawiązać z nim kontakt i obronić go przed niepożądanymi zachowaniami.  Postać Billa niech będzie mocnym ostrzeżeniem dla wszystkich, którym w średnim wieku zaszumi w głowie pod hasłem: mam prawo do szczęścia. Nigdy nie da się w pełni uniknąć skutków popełnionych błędów i wrócić do dawnego życia.




Tytuł: Słodkie Magnolie. Smak nadziei
Tytuł oryginalny: Stealing Home
Data wydania: 1 lipca 2020
Autor: Sherryl Woods
Przekład: Anna Bieńkowska
Wydawca:  HarperCollins Polska
Cykl: Słodkie Magnolie
ISBN: 978-83-238-9053-9
Format: 368s.
Cena: 38,99
Gatunek: obyczajowa
Zobacz w: Kulturowskazie
Ekstrakt: 60%
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  Witajcie w Greendale

  Agata Włodarczyk

  Sarah Rees Brennan Sezon na czarownice
  

  
  W niewielkim, górniczym miasteczku mało kto jednak zdaje sobie sprawę z tego, że dziwaczna nieco rodzina Spellmanów  z pozoru zwyczajnych właścicieli kostnicy, z latoroślą uczęszczającą do lokalnego liceum  w skrytości swych czarnych, przegniłych serc czci Szatana, od czasu do czasu się morduje (i wskrzesza). Sezon na czarownice Sarah Rees Brennan, prequel serialu Netflixa, opowiada nam właśnie o tym.
Ekstrakt: 60%
[image: Sezon na czarownice]
Życie toczy się spokojnym trybem w domu Spellmanów. Rano Sabrina wita się z wychowującymi ją ciotkami, Zeldą i Hildą, oraz kuzynem Ambrosem, a po śniadaniu z ukochanym Harveyem jedzie do szkoły. Wszystko wydaje się wręcz idealne  młodej czarownicy udaje się rozdzielać światy, do których przynależy: śmiertelny oraz magiczny, czerpiąc korzyści z nich obu. Jednakże nadchodzą jej 16. urodziny, podczas których zostanie pełnoprawną członkinią Kościoła Nocy i odda się Czarnemu Panu. Na dodatek młoda czarownica nie jest do końca pewna, czy Harvey w ogóle ją kocha, w końcu nigdy tego nie wypowiedział. Z pierwszym problemem nie może ani nic zrobić, ani z nikim porozmawiać, z drugim  są w końcu zaklęcia. A zaklęcia, nawet te pozornie niewinne, jeśli dotykają uczuć, mogą zadziałać niespodziewanie.
Sezon na czarownice opowiedziany jest z dwóch narracyjnych poziomów: pierwszy, wydrukowany na białym tle, to bezpośredni zapis stanów emocjonalnych Sabriny, drugi, na czarnym, uzupełnia historię, rozbudowując drugo- oraz trzecioplanowe postaci. To ciekawy zabieg, pozwalający z jednej strony na lepsze poznanie bohaterów pojawiających się na kartach powieści i w serialu. Na niekorzyść całości przemawia fakt, że to właśnie fragmenty niepoświęcone Sabrinie wypadają lepiej, są nieco bardziej obiektywne, pozbawione egocentryzmu tytułowej bohaterki. Chociaż w finale jej zachowanie zostaje całkiem przekonująco wyjaśnione, może irytować. Podobnie jak nieco wyidealizowany świat Sabriny, pozbawiony istotniejszych rys czy nieprzyjemności. Taki a nie inny jego wygląd w kontekście całości jest zrozumiały: dla Brennan dużo ważniejsze okazują się wewnętrzne, emocjonalne procesy, jakie zachodzą w głównej bohaterce, niż cokolwiek innego. To w końcu ona jest protagonistką.
Polska edycja pierwszej z trzech zaplanowanych powieści osadzonych w świecie Chilling Adventures of Sabrina woła niestety o pomstę do nieba  nie ze względów estetycznych, a językowych. W książce roi się od nienaturalnie brzmiących w polszczyźnie dialogów oraz kalek językowych, które dla nieznającego angielskiego czytelnika wyglądają po prostu dziwacznie albo okazują się w ogóle niezrozumiałe. Zdarzają się również dość karkołomne rozwiązania fabularne, jak w scenie, w której Hilda, opowiadając o czytanej przez siebie książce Powalona piorunem tłumaczy, że imię jednego z bohaterów, Storm, znaczy piorun. No nie znaczy i jeśli gdziekolwiek przydałby się przypis od tłumaczki (trochę ich w książce znajdziemy), to właśnie tutaj.
Sezon na czarownice Brennan jest pozycją interesującą  to, w pewnym sensie, adaptacja adaptacji, powieść oparta o serial oparty na komiksie Roberto Aguirre-Sacasa i Roberta Hacka. Jako taka pozostaje silnie związana z Netflixową produkcją, choć równie dobrze można ją czytać bez znajomości oryginału. Napisana sprawnie, koncentrująca się w dużej mierze na emocjach oraz pogłębianiu przedstawionego świata Sabriny. Jeśli umiecie wyłączyć zwracanie uwagi na stylistykę, okazuje się miłą, przyjemną lekturą, idealną na lato.
Plusy:
	wzbogacenie uniwersum Chilling Adventures of Sabrina
	nieco szersze przedstawienie postaci pobocznych dla serialu
	sprawny warsztat literacki


Minusy:
	stylistyczne (nie)przygotowanie tekstu
	pretekstowość fabuły, służącej jedynie do przedstawienia psychologicznych i emocjonalnych rozterek Sabriny
	brak możliwości rozpisania szerszej historii przez wzgląd na charakter powieści (prequel)
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Data wydania: 30 października 2019
Autor: Sarah Rees Brennan
Przekład: Donata Olejnik
Wydawca:  Wydawnictwo Dolnośląskie
Cykl: Chilling Adventures of Sabrina
ISBN: 978-83-271-5952-6
Format: 296s. 135×205mm
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Gatunek: dla dzieci i młodzieży, fantastyka, groza / horror
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  Chińskie sztuczne ognie

  Dawid Kantor

  Cixin Liu Wędrująca Ziemia
  

  
  Spora, ale zasłużona popularność, jaką Cixinowi Liu przyniósł jego cykl Wspomnienie o przeszłości Ziemi, spowodowała pojawienie się na polskim rynku wydawniczym kolejnych tytułów sygnowanych nazwiskiem Chińczyka. W kolejności odwrotnej do ich powstawania mieliśmy okazję poznać wyżej wspomniany cykl, Piorun kulisty, a obecnie złożony z najstarszych opowiadań autora zbiór Wędrująca Ziemia.
Ekstrakt: 50%
[image: Wędrująca Ziemia]
Spodziewając się w otwierającym książkę, tytułowym opowiadaniu szalonych koncepcji i epickiego rozmachu rodem z trailera filmu, który powstał na jego podstawie, doznałem już na początku tomu sporego zawodu. Prezentowana w Wędrującej Ziemi wizja napędzanej przez ogromne silniki planety, przemieszczającej się przez galaktykę, jest bez wątpienia urzekająca, na swój sposób nawet romantyczna, ale przedstawiona dość powierzchownie. Autor w krótkim tekście opowiada o zwiększeniu aktywności Słońca, kataklizmach związanych z wytrąceniem Ziemi z orbity, przeorganizowaniu życia społecznego i fatalnym w skutkach buncie naukowych sceptyków. Akcja, nawet biorąc pod uwagę kronikarską perspektywę, jest szalenie skoncentrowana i urywa się niestety w najciekawszym momencie. Liu nie ustrzegł się także zarzucanej mu przy innych jego książkach niewiarygodnej prezentacji postaw społecznych, opierających się na dość niewiarygodnych założeniach przyjętych przez autora. Ot, Ziemia wędruje do innego układu słonecznego, więc rodzina i religia nie są już potrzebne i zostają momentalnie odrzucone, a w razie zagrożenia i braku zasobów starsi ludzie dobrowolnie poświęcą życie na rzecz młodszych.
Nie tylko w tytułowym opowiadaniu nie brak przypadłości znanych ze Wspomnienia o przeszłości Ziemi  tu, we wczesnych tekstach autora, rzucają się w oczy znacznie bardziej. Fabuły są często prostymi ramkami do prezentacji pomysłów, bohaterowie są tak bezbarwni, że porównanie do tektury wydaje się zasadne jak nigdy, a dziwaczna perspektywa Chińczyka negująca wartości jednostki na korzyść ogółu była dla mnie dość trudna do zaakceptowania i zrozumienia. Jednak nie tylko jakość pisarska świadczy o pochodzeniu opowiadań z wczesnego okresu kariery Cixina Liu  niektóre koncepcje, na których autor oparł swoje historie, wydają się dość banalne, choćby dinozaury wracające z kosmicznej rejzy jako inteligentna rasa w Pożeraczu czy pojazdy podróżujące do jądra Ziemi w Na własne oczy. Istotna część tekstów, mając tak słabe założenia, oferuje w dodatku cząstkową i całkowicie służebną fabułę. Choćby w takiej Mikroerze ostatni międzygwiezdny podróżnik wraca z żeglugi, by zastać, niczym ongiś Guliwer, zminimalizowaną cywilizację  obudowa fabularna pomysłu jest szczątkowa i nieciekawa. Najgorzej w mojej ocenia wypada Klątwa, która miała być za razem autoironicznym pastiszem i ostrzeżeniem przed zagrożeniami Internetu Rzeczy. Tak dziwaczne połączenie przyniosło niestety efekt, który usytuowałbym gdzieś pomiędzy wzruszeniem ramion a załamaniem rąk  żarty były nieśmieszne, a fabuła o wirusie wyrywającym się spod kontroli do bólu wtórna. Podczas lektury przyszło mi do głowy opowiadanie Trzeci Adam autorstwa Michała Protasiuka, w którym podobny pomysł rodzimy autor przedstawił w znacznie ciekawszy sposób.
Czytelnik obznajomiony z późniejszymi utworami Cixina Liu w wielu przypadkach z łatwością dostrzeże proceder brutalnego recyklingu pomysłów  od hibernacji pozwalającej swobodnie przeskakiwać bohaterowi w przyszłość w Kuli armatniej, przez znajomy kosmiczny podstęp w wojnie z obcymi w Pożeraczu, aż po kronikarską narrację z Wędrującej Ziemi, Mikroery i Góry. Nie sposób ukryć, że lepsza cześć twórczości autora została przetworzona i rozwinięta w późniejszym Problemie trzech ciał i kolejnych powieściach.
W Wędrującej Ziemi znacznie bardziej niż w jego wcześniej wydawanych książkach rzuca się w oczy romans Liu z komunistycznymi ideami. Ciężko znaleźć bardziej jaskrawy przykład niż prezentacja planety, na której uparte przywiązanie do własności prywatnej i agresywny kapitalizm prowadzą do gromadzenia dóbr w coraz większej koncentracji, a ostatecznie do zawłaszczenia praktycznie całego globu przez jednego człowieka, który zaczynał od posiadania małej firmy. Bogatsi o doświadczenia kosmiczni bracia przylatują na Ziemię, by przeprowadzić równy podział dóbr naszego świata wśród ludzi, ale także i siebie. Ciężko nie odnieść wrażenia, że niektóre z opowiadań przypominają teksty pisane do propagandowych broszur.
Na tle zbioru nieźle wypada opowiadanie Opieka nad bogiem, które niesie rozsądne przesłanie sprawowania pieczy nad seniorskim pokoleniem, opowiadając dość oryginalną historię. Prawdziwą perełką jest jednak Góra, która początkowo sprawia wrażenie niepozornej historii na temat pierwszego kontaktu. Stopniowo jednak Cixin Liu rozwija swój zamysł i przypomina, jak nietuzinkowe wizje mogą zrodzić się w jego głowie i dlaczego warto przebić się przez jego wczesne i dość słabe utwory. Cywilizacja obcych z Góry ma swój zalążek w wydrążonym jądrze ich rodzimej planety, co w niesamowity sposób implikuje jej rozwój, poznawanie praw fizyki oraz walkę o najcenniejszy zasób środowiska  ograniczoną przestrzeń. Dalszymi konsekwencjami tych warunków naturalnych stają się geomantyczne wyprawy w poszycie planety (lub  w zależności od perspektywy  nieskończony lity wszechświat) i wojny o przestrzeń.
Wspomniane wyżej opowiadanie jest niezłym obrazem literatury Liu: błyskotliwy pomysł, niczym fajerwerk wystrzelony wprost przed oczy czytelnika, okazuje się świecić równie efektownie, co krótko. Sprawniejszy pisarz z pewnością potrafiłby niejedno opowiadanie Chińczyka przekuć na wielostronicową powieść i to wcale bez nadmiernego przegadania. Zbiór Wędrująca Ziemia jest jednak na tle wcześniej wydanych książek Liu pokazem sztucznych ogni dość marnym  niezbyt wiele w nim prawdziwie ożywczych dla czytelnika science fiction konceptów, brak szerzej zakrojonych fabuł, brak też dobrego literackiego warsztatu. Dla fanów autora zbiór może okazać się jednak interesującym lontem, który podpalony, dopiero doprowadzi w kolejnych jego utworach do prawdziwie spektakularnego widowiska.
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  PRL w kryminale:Bikiniarzem w  górnika

  Sebastian Chosiński

  Zygmunt Sztaba To nie było samobójstwo
  

  
  Historia wydania tej opowieści jest nieco skomplikowana. Najprawdopodobniej Na zachód od Lille Zygmunt Sztaba napisał w połowie lat 50. ubiegłego wieku. Pierwsze wydanie  pod tym właśnie tytułem  miało miejsce w zbiorze Muszka w białe grochy w 1957 roku. Wznowienie natomiast pojawiło się czternaście lat później w serii Iskier Ewa wzywa 07, tyle że jako To nie było samobójstwo!.
Ekstrakt: 50%
[image: To nie było samobójstwo]
Po co z tym było tyle  nomen omen  zachodu? Po co po kilkunastu latach przypomniano tę (mikro)powieść, której poziomem daleko było do najciekawszych dzieł autora? Która mocno była zakorzeniona w stylistyce socrealistycznej? I na dodatek ze zmienionym tytułem? Jedyna logiczna odpowiedź jest taka, że Zygmunt Sztaba (1918-1984) chciał po prostu zarobić jeszcze raz na tym samym tekście. Został prawdopodobnie poproszony przez wydawnictwo Iskry o historię kryminalną objętościowo pasującą do formatu poczytnej serii Ewa wzywa 07, więc z braku innych wyciągnął z szuflady dawno zapomniane Na zachód od Lille, mając nadzieję, że nikt już nie będzie pamiętał  albo zwyczajnie nie skojarzy  jego poprzedniego wydania. Dla pewności jednak nadał mu nowy tytuł. I tym sposobem w 1971 roku czytelnicy dostali do ręki To nie było samobójstwo!.
Po raz pierwszy tekst ten ukazał się w formie książkowej w zbiorze Muszka w białe grochy w 1957 roku nakładem katowickiego wydawnictwa Śląsk (w dwudziestu tysiącach egzemplarzy, co jak na realia peerelowskie nie przyprawiało o zawrót głowy). Znalazły się tam trzy krótkie powieści Sztaby. Dwie z nich były już wcześniej publikowane: tytułowa  jeszcze jako W ślepym zaułku (1948)  w popularnym zeszytowym cyklu Co Tydzień Powieść oraz Zemsta Mariana Boruty (1956), którą pierwotnie poznali czytelnicy tygodnika ilustrowanego Panorama. Czy Na zachód od Lille także ukazała się wcześniej w prasie  tego nie wiem, ale wydaje się to realne. Tym bardziej że z paru pojawiających się w tekście przesłanek można wyciągnąć wniosek, że powstała jeszcze przed politycznym przełomem 1956 roku. Sama konstrukcja powieści sugeruje zaś, że mogła być pomyślana jako dzielona na odcinki.
Akcja zaczyna się późnym wieczorem 11 czerwca 1955 roku. W niewielkim górniczym miasteczku życie mieszkańców płynie w rytm szycht w pobliskiej kopalni. Wdowa Malewska parę lat temu straciła męża w katastrofie; wtedy związała się z wynajmującym u niej pokój niemłodym już Walentym Kocybą. Są zgodną parą: ona go opiera i dba o wikt, on po wypłacie oddaje jej pieniądze i traktuje z szacunkiem. Czy się kochają  nie ma najmniejszego znaczenia; ważne, że są sobie nawzajem potrzebni. Kobieta zawsze wyczekuje powrotu Walentego, by przygotować mu posiłek. Tego dnia powinien wrócić z pracy krótko po dwudziestej trzeciej. Ale nie wraca! Zaniepokojona udaje się więc do Borowiaków, sąsiadów mieszkających piętro niżej. Syn głowy rodu, Alojz, pracuje na jednej zmianie z Kocybą, może więc coś wiedzieć. Wie tylko tyle, że Walenty wyszedł z kopalni w tym samym czasie co on. 
Mimo późnej pory i lejącego deszczu, Borowiakowie udają się na poszukiwania. Najpierw znajdują na wiadukcie kolejowym teczkę Kocyby, a następnie na torach jego samego. Gdyby spóźnili się o kilka minut, po ciele przejechałby pociąg. Śledztwo w sprawie nieszczęśliwego wypadku  a może samobójstwa? względnie morderstwa  podejmuje trzydziestosześcioletni porucznik Łukasz Kowalik, oficer z Komendy Powiatowej Milicji Obywatelskiej. To prosty, ale inteligentny człowiek  ukończył zaledwie cztery klasy szkoły podstawowej (potem pewnie kolejne, choć nie ma o tym mowy), w młodości pracował w garbarni pod Rzeszowem, a potem wstąpił do MO. Pierwsze swoje kroki kieruje do kopalni, by zasięgnąć języka i naradzić się z sekretarzem komitetu zakładowego partii Pawłem Trumelem i przewodniczącym rady zakładowej Gerardem Strusikiem. Rozmawia także z górnikami, którzy znali ofiarę, ale niewiele mu to daje. Może więc znajdzie jakiś trop w przeszłości Kocyby? Dowiaduje się tyle, że przed 1939 rokiem Walenty pracował jako górnik w Belgii i Francji, rodzinę stracił w czasie wojny na Lubelszczyźnie  żona i dwóch synów zginęli z rok Niemców. W 1945 roku trafił do tego miasteczka i zamieszkał u Malewskich.
Komu mógł podpaść? 
Z czasem na głównych podejrzanych wyrastają dwaj młodzi bikiniarze i bumelanci, z którymi Kocyba miał zatarg  Bronek Sosnowski i Stefan Mikulec. Na ich niekorzyść przemawia to, że dzień po śmierci Walentego bez wypowiedzenia porzucili pracę i zniknęli. Pasują więc idealnie. Tyle że winę trzeba im jeszcze udowodnić, a żadnych konkretnych dowodów Łukasik nie ma. Dopiero kiedy po wielu dniach pojawia się Malewska i przynosi porucznikowi znaleziony w bieliźniarce Kocyby egzemplarz francuskiej gazety z marca 1934 roku, w którym opisano strajk górników, pojawia się konkretny ślad, którym można podążyć. Jest to też moment zwrotny powieści z jeszcze jednego powodu  propagandowego. Zygmunt Sztaba wykorzystuje ten wątek, aby dokopać krwiożerczym kapitalistom, którzy nie cofną się przed niczym, aby w pogoni za zyskiem zgnoić i upodlić ciężko pracujących i każdego dnia narażających swoje zdrowie i życie górników. 
Jak na klasyczne dzieło socrealistyczne przystało, różnica pomiędzy zgniłym Zachodem a kwitnącym Wschodem jest w Na zachód od Lille wyraziście podkreślona. Tam, czyli w kapitalistycznej Francji, robotnicy żyją w skrajnej biedzie i permanentnym strachu przed właścicielami kopalń i fabryk, tutaj maszerują do pracy ze śpiewem na ustach i, choć nie mogą liczyć na luksusy (przynajmniej na razie), z mozołem budują swój proletariacki raj. Dlaczego więc zginął Walenty Kocyba, któremu jak mało komu zależało na tym, aby wizja raju ziściła się jeszcze za jego życia? Bądźcie pewni, że wina leży po stronie tych, którzy zdradzili komunistyczne idee! W porównaniu z wcześniejszymi powieściami Sztaby  vide Eryk Müller poszukuje siostry (1946), Giełda przestaje notować (1947), Zielona granica (1948) oraz W ślepym zaułku (1948)  można dostrzec pewną zmianę. Poza wspomnieniem o tragicznej śmierci rodziny Kocyby autor nie daje tym razem upustu swej fobii antyniemieckiej. I można by się nawet z tego cieszyć, gdyby nie fakt, że widocznie z tego powodu zeszło z niego zupełnie powietrze i tym samym napisał jeden ze swoich najsłabszych kryminałów.
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Data wydania: 1971
Autor: Zygmunt Sztaba
Wydawca:  Iskry
Seria: Ewa wzywa 07
Gatunek: kryminał / sensacja / thriller
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  Homer i Tolkien na Marmurowych Skałach (czyli o czym nie pisałem przez 12 lat w Esensji)

  Mieszko B. Wandowicz

  Ernst Jünger ‹Na Marmurowych Skałach›
  

  
  Przez większość swych 12 lat w Esensji, dziś dwudziestoletniej, powtarzam pewien rytuał. Co roku wracam do kilku książek, starając się znaleźć dla siebie coś nowego. Nie skupię się tu na Władcy Pierścieni, choć to piękny traktat teologiczny, ani na czytanych raz jedna, raz druga innych fantazjach: Iliadzie i Odysei. Mniej popularna niż dzieło Tolkiena  a przy tym, w odróżnieniu od greckich eposów, współczesna  jest minipowieść Ernsta Jüngera Na Marmurowych Skałach.
Ekstrakt: 100%
[image: ‹Na Marmurowych Skałach›]
‹Na Marmurowych Skałach›
1.
Najpierw kilka słów o tych pozostałych. Z esensyjnego, często przesiąkniętego fantastyką punktu widzenia. Proszę na chwilę zapomnieć, że Iliada i Odyseja to dzieła ślepego aojdy sprzed prawie trzech tysiącleci, zwłaszcza że co do tego, czy w ogóle on istniał i czego rzeczywiście był autorem, nie brakuje wątpliwości. Tak zwana kwestia homerowa nie ma tu znaczenia. Proszę spróbować wyobrazić je sobie po prostu jako powieści. W Polsce łatwiej tak zrobić z Odyseją, bo w swoim tłumaczeniu Jan Parandowski zrezygnował nie tylko z podziału na rymy, które nie pojawiają się i w grece, ale też z wersów i poetyckiego rytmu[bookmark: a1]1). Z Iliadą trudniej, bo choćby najnowsza i ciesząca się dziś największym poważaniem wersja Kazimiery Jeżewskiej również nie była rymowana, to ujęta została heksametrem. Ale ją także da się czytać jak prozę, co bywa ciekawym ćwiczeniem. Wówczas ukazują się historie pełne nadprzyrodzonych istot, ale też złych i dobrych stron człowieczeństwa; historie o walce z innymi i z samym sobą; o gniewie i zagubieniu. Opowieści więc, które pod wieloma względami wcale nie ucierpiały, pomimo nadgryzania przez kolejne wieki.
Wciąż można się nimi inspirować na zupełnie różne sposoby, pozostając bardzo blisko  podobnie zresztą jak innymi antycznymi eposami, skoro wspomnieć Lawinię Ursuli Le Guin, zręcznie współbrzmiącą z Wergiliuszową Eneidą. A na dowód bezpośrednio dotyczący Homera wystarczy przywołać czy to monumentalny, pełen zarówno jawnych, jak i ukrytych nawiązań Ilion Dana Simmonsa, czy to opartą na losach Odyseusza Zagrodę zębów  zbiór szkiców Wita Szostaka, zatytułowany jednym z moich ulubionych określeń. (Jakiż to z ust twych wyraz wymknął się nieskładny?, wołał Dzeus do Ateny w Odysei tłumaczonej przez Lucjana Siemieńskiego; Jakież ci słowa, Atrydo, zza płotu zębów uciekły?!, wtórował mu sam Odyseusz, zagniewany na Agamemnona, tyle że w zaproponowanej przez Jeżewską odsłonie Iliady[bookmark: a2]2)).
Oczywiście u niektórych mogłyby dziś wzbudzić sprzeciw takie, dla przykładu, wygłoszone przez Helenę słowa pełne słodyczy, jak: Bracie, ja suka niegodna, niosąca zło, zniesławiona, / bodajbym w dniu tym zginęła, kiedy mnie matka zrodziła, bo czy słodyczy w owych słowach dopatrywać się wolno? To jednak jasne, że w opowieści przedstawiającej odmienną rzeczywistość często wręcz powinien obowiązywać inny system moralny; nie po to, byśmy go afirmowali, ale po to, żeby dotarł do przestrzeni wyobrażeń jako możliwy skutek istnienia pewnych światów i okoliczności. A już skłaniającą mnie za każdym razem do uśmiechu wypowiedź Hektora wciąż warto uznawać za lekcję uczciwego, pełnego szacunku sporu, którą wypadałoby dzisiaj zalecić na przykład rządom i urzędom. Trojański bohater przemawiał:
Telamonido szlachetny, Ajasie, władco narodów ().
Znam się na walkach wybornie i znam się na zabijaniu.
Wiem, jak na prawo i lewo wywijać tarczą z wołowej
skóry wyschniętej i stawać z nią w boju nieustraszenie ()
i jak przy pieszym spotkaniu z groźnym Aresem zatańczyć.
Ale nie będę uderzać w takiego, jak ty, wojownika,
skrycie czatując, lecz jawnie uderzę i może szczęśliwie.

O tym, że współcześnie, w stechnicyzowanej epoce, starcia, od zawsze bolesne i niszczące, z osobistych, otwartych potyczek przemieniły się w podstępne rzezie, tracąc resztki rycerskości, pisał zresztą, na przykład w eseju Eksploracja bezdroży[bookmark: a3]3), Ernst Jünger, który, jak się wydaje, takie Homerowe nastawienie uważał za godne naśladowania. Do autora Marmurowych Skał  uczestniczącego w obu wojnach światowych, podczas drugiej sprzeciwiającego się władzy, ale wiernego swojej niemieckości  wrócę niebawem.
2.
Miałem to szczęście  u starszych ode mnie zwykłe, u młodszych najpewniej spotykane rzadko  że przeczytałem Władcę Pierścieni jeszcze przed pojawieniem się filmów Petera Jacksona. Dlatego zdążyłem wcześniej jakoś sobie te postacie wyobrazić, zinterpretować, żachnąć się na tę czy inną niewierność książce; dziecinnie, bo takie miałem wówczas możliwości. Z czasem, najpewniej dzięki temu, iż ekranizacja była dla mnie wspomnieniem wtórnym, zacząłem zwracać większą uwagę, niż byłbym w innym przypadku, na spłaszczenie wizji, w której przygodowość jest przecież tylko powierzchnią  zwracać ją najpierw z przekąsem, wreszcie rozumiejąc, że to jedynie adaptacja i taka bodaj być powinna; i taka sprawia ogromną przyjemność.
Stąd nie mam problemu z dostrzeganiem we Władcy  żadne to wszak odkrycie  traktatu teologicznego, przedstawiającego kuszącą wizję zbawienia i oddania świata w ludzkie ręce po przełomowym dla dziejów wydarzeniu. Książki o tym, że  jak mówił w pewnym momencie tyleż ciekawszy od filmowego Aragorn  ze względu na wyższe istnienia należy się pewnych zadań podejmować, będąc skazanym na porażkę, bo to nie skutek czynu ma największy wpływ na jego wartość. Ale też o tym, iż  co wypada przypominać niezależnie od religijnych bądź antyreligijnych przekonań  królestwo Boże nie jest z tego świata; że, innymi słowy, zdolni niekiedy do przemagania trudności nadzwyczajną mocą, podążającą za utkwionym w nas dobrem, zarazem pozostajemy małymi drobinami kosmosu, podatnymi na silniejsze od nas zagrożenia. Łatwo tu wyczytać pewien klasyczny konserwatyzm: daleki od polityczności w wąskim rozumieniu, a więc od partyjnego nacechowania; skrajnie też różny od tego, jak częstokroć postrzega się go dzisiaj. Pełen dbałości o przyrodę, wraży eksploatacji i technicyzacji; przypominający, że człowiek, owszem, może i jest ziemi opiekunem, ale nie jest jej właścicielem. A przy tym nieoczywisty; skłaniający do rozważań; nieskażony szablonem, chociaż z szablonów korzystający. Poszukujący jakiegoś wspólnego myślowego rdzenia w różnych tradycjach: różnych mitologiach z tych epok, w których mity wpływały na ludzi inaczej, niżeli  bo przecież nie przestały tego robić  wpływają na nas współcześnie.
Dlaczego o tym wspominam? Ów opis, jeśli pozbawić go, chociaż i tu nie całkiem, chrześcijańskiego przesłania i nie uzupełniać o szczegóły, wolno by było równie dobrze odnieść do Marmurowych Skał oraz ich autora[bookmark: a4]4). Jednak to, co zdaje się zgoła odmienne w twórczościach tych mistrzów, to  poza wszystkim innym  podejście do czytelnika, a także do języka, w różny sposób ważnego dla obydwu.
3.
Ernst Jünger. A właściwie bracia Jüngerowie; dwóch z nich  rodzeństwa było więcej  lubię traktować jako pewną całość. Starszy, żyjący niemal 103 lata, wielokroć odznaczany żołnierz, esteta i eseista, znawca roślin i owadów, myśliciel i twórca, który pamiętnik wojenny, doceniony także poza Niemcami, upublicznił w wieku lat 25  nieomal dekadę po debiutowaniu w lokalnym czasopiśmie  a ostatnią powieść, Niebezpieczne spotkanie, zbliżając się do dziewięćdziesiątki. Kilkakrotnie nominowany do nagrody Nobla, której jednak nie dostał; być może dlatego, że po II wojnie światowej odwrócił się zawsze przecież obecny nurt polityczny Akademii. Złożony i otwarty na różne spojrzenia, chociaż pod wieloma względami  pełen żelaznej konsekwencji. W połowie drogi między Na Marmurowych Skałach a przywołanymi już wspomnieniami, znanymi jako Książę piechoty albo W stalowych burzach, przedstawił traktat pod tytułem Robotnik: o tym, jak w świecie nowoczesnej techniki i polityki zmienił się nasz sposób myślenia-istnienia. Traktat nie pochwalający, jak chcieliby niektórzy, narodowego socjalizmu, ale też nie na tyle od niego daleki, na ile chcieliby inni. Zupełnie odmienny, lecz przecież nie wykluczający ani bliższych Skałom Promieniowań: paryskiego, już nie tak militarnego dziennika z czasów drugiej wojny, ani późniejszych Przybliżeń, dotyczących eksperymentów z używkami (o fajkowym zielu nie ma w nich, niestety, mowy). Można by rzec, korzystając z wprowadzonego przezeń pojęcia, nieomal tak często przytaczanego, jak niektóre zdania z Marmurowych Skał, że w istocie był z Jüngera anarcha, czyli  wedle jego uznawanej niekiedy za postapokaliptyczną powieści Eumeswil  ten, kto tak ma się do anarchisty, jak monarcha do monarchisty; kto nie zaburza porządku, ale potrafi podążać własną drogą.
Friedrich Georg Jünger. Ileż mniej znany. Sławę próbował mu wywalczyć jego starszy brat, raczej bezskutecznie. Poeta, pisarz, tłumacz Odysei; prawdopodobnie niebawem pojawi się po polsku jedno z jego dzieł kreślonych prozą. Na razie dostępna nam jest wydana tu niedawno, a po niemiecku i angielsku opublikowana w latach czterdziestych Perfekcja techniki  wybitny, coraz bardziej aktualny esej o konsekwencjach technologicznego postępu. Mniej stonowany od Szklanych pszczół, późniejszej powieści science fiction autorstwa Ernsta Jüngera, nie bez powodu porównanej na okładce do twórczości Lema. Warto przeczytać jedno i drugie; co do mnie, staram się widzieć Pszczoły jako pewnego rodzaju poszukujący łagodności suplement do Perfekcji[bookmark: a5]5).
Powieści starszego z braci najpewniej nie dałoby się zobrazować tak, jak zrobiono to, ku dobru i zgubie zarazem, z Tolkienowskim Władcą Pierścieni, niechby podobieństwa między nimi były większe, niż może się zdać na pierwszy rzut oka. To właśnie owo podejście do czytelnika, o którym już wspominałem; albo: podejście do tekstu, do tworzenia. Ernst Jünger pisał gęsto, szukając odpowiedzi na pytania w samym języku, jakby naprawdę zakładał  tu przytoczę Marmurowe Skały  że należy odnajdywać w słowie czarodziejską klingę, przy której lśnieniu blednie moc tyranów. Bo właśnie język pozwala na wolność i dobrze nastrojony umysł. Nie ma w tym nowocześnie rozumianych eksperymentów: owo wydobywanie z mowy jak najwięcej  szukanie jej granic  jest niezwykle uporządkowane i dążące do klasyczności. Piękne, ale wymagające skupienia. Najpewniej dlatego rzadko mówi się o Jüngerze jako o fantaście, chociaż z sześciu powieści cztery fantastyką są; i chociaż sam 28 lipca 1939 roku, pisząc w dzienniku o swoich zmaganiach ze słowami podczas tworzenia, nazwał Skały utworem fantastycznym[bookmark: a6]6). Spora część krytyków literackich owym pojęciem gardzi, podczas gdy siła przebicia poza nimi wydaje się w tym przypadku zbyt mała. O ile bowiem u Tolkiena da się zapomnieć o wyczekującej rozważań głębi i odbierać jego dzieło niczym czysto rozrywkową opowieść o przygodzie, o tyle Jünger musi, jak się zdaje, pozostawać pewnym wyzwaniem, niby umyślnie część czytelników odrzucając.
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4.
Na Marmurowych Skałach. Wszystkie wyrazy w tytule rozpoczęte dużymi literami, bo Marmurowe Skały to nazwa miejscowa. Stąd obok tej notatki pojawia się okładka poświęconego Ernstowi Jüngerowi numeru Literatury na Świecie z 1986 roku, którego główną częścią była cała powieść  pierwszy raz zaprezentowana w Polsce  a na pozostałe składały się między innymi czy to wyimki z innych Jüngerowych dzieł, czy to artykuły na jego temat. Z przodu późniejszego wydania widać tylko majuskuły i może dlatego traktuje się nieraz Skały po macoszemu, literami małymi, wprowadzając w błąd niechby najdoskonalszych korektorów zajętych odniesieniami do dzieła. Książka miała się najpierw nazywać Królowa węży, ale niemiecki pisarz nie był ze swojego pomysłu zadowolony; nie chciał, co zanotował w dzienniku, zostać uznany za ofitę. Wyrażenie Na Marmurowych Skałach lepiej oddało, jak stwierdził dwa tygodnie później, jedność piękna, wzniosłości i niebezpieczeństwa; owa jedność zresztą wydaje mi się bardzo trafnym opisem samej minipowieści. Przy czym żaden z tych tytułów  odnosząc się, owszem, do pewnych rodzajów naturalnej potęgi, obu obdarzonych przez Jüngera niebłahym znaczeniem  nie dotyczy tego, co pojawia się najczęściej czy najwyraźniej. Węże  żmije nosorogie, rzeczywiście śmiercionośne  są rzadko wspominane, a u skraju Marmurowych Skał, których niejako mimochodem chronią, stoi Pustelnia Ruciana: to w niej mieszka i niekiedy bywa postać, która opowiada o toczącej się przemianie dziejów i o przemocy, jaka w związku z nią się wydarza.
Gdzie się wydarza? Kiedy? Trudno stwierdzić, na ile nakreślona rzeczywistość różni się od świata, którego skrawkami jesteśmy, na ile z nim współbrzmi; jakiej epoce jest bliska i czy w ogóle związana z czasem pod innym względem niż poświadczanie przemijania. A także pór roku: refleksyjnej, apollińskiej jesieni oraz dzikiej, dionizyjskiej w duchu wiosny. Przyroda i niektóre słowa pozwalają pomyśleć o Śródziemnomorzu. Z pewnością o tyle mocno łączy się owa realność z naszą, że nie brak tam znanych na dostępnej nam ziemi nazw miejsc albo ludów, takich jak Campania bądź Mauretańczycy, w powieści: skłonny do walki zakon wtajemniczonych. Nie wiadomo, czy naprawdę istnieje magia, czy też mały chłopiec Erio  syn narratora i czarownicy, która spotkawszy go podczas jednej z wojen, zostawiła wraz z dzieckiem i swą matką w Pustelni  ma całkiem naturalny dar ujarzmiania węży oraz ich królowej. Nie brak starożytnych rytuałów, są jednak przedstawiane jako antyczne; nie brak również prochu, chociaż plemiona jawią się jako dalekie od wspólnot nowożytnych. Nie brak wreszcie chrześcijaństwa, którego za sprawą wielowiekowej dojrzałości niepodobna uznać za wczesne, tak jak nie brak politeistycznych, archaicznych mentalności  nawet jeśli wzmianki o rzymskich Jowiszu i Weście czy germańskim Wotanie są tylko porównaniami dokonanymi przez opowiadającego historię bohatera, zanurzonego wraz z bratem Otho w herbarium i bibliotece: w pismach i wiedzy o przyrodzie. Wiedzy, którą trudno przekazywać innym, zda się: niepiśmiennym i nie czytającym; ale czy działo się to w erze, która minęła, czy tej, która dopiero miała nadejść? Wolno bodaj przyjąć, że nakreślił Jünger pewną syntezę przed- i pochrystusowych europejskich kultur, dostrzegając po obu stronach dziejów warte wykorzystania przejawy udostępnionych nam przez rzeczywistość sił[bookmark: a7]7). Stąd pasterz-wojownik Belovar, pełen pierwotności, a w niej jakiegoś pradawnego, niekiedy okrutnego zapału; lecz również zakonnik-mędrzec, ojciec Lampros, dopiero w ostateczności decydujący się na niewyszukane słowa. Wirujące żmije nosorogie i starannie badane rośliny: badane z czcią tyleż dla nich  bo w każdej znajdzie się wyjątkowość  ile dla Karola Linneusza (albo fikcyjnego przyrodnika obdarzonego jego mianem). Dwie cenne moce: i rozumna, i dzika, uginające się pod tym samym naporem.
Sama historia właściwie jest prosta. Nad krainą znaną jako Wielka Marina coraz wyraźniej unosi się cień Nadleśniczego, władającego armią zwanych Lemurami barbarzyńców; tych barbarzyńców, którzy utracili dziką szlachetność. Ów cień jest wraży  jakżeby inaczej  wszelkiemu ładowi, naturze i wolności, a tym samym wrogi światu, bo też  cytuję tu książkę  zniszczenie porządku nie może być niczym zbawiennym. To kameralna opowieść jednego narratora: niewiele jest postaci i niewiele przestrzeni; nawet bitwa, która odbywa się pod koniec, po długo rosnących do tego czasu niepewnościach i niepokojach, robi wrażenie niewielkiej i dusznej. Chociaż nie mniej przez to wpływającej na emocje  na przykład za sprawą, prócz wszystkiego innego, szczegółowego opisu uczestniczących w niej sfor psów, na czele z ulubieńcem Nadleśniczego, dogiem kubańskim, wabiącym się Chiffon-Rouge (czerwone płótno).
Zdaje się jednak, że ważniejsze niż konkretne wydarzenia są okoliczności, którym towarzyszą. Sposoby bycia częścią świata, zarówno przez ludzi, jak i pozostałe istnienia, a także jego, tego świata, budowa, która pod naciskiem nihilisty skrywającego się za tarczą udawanej jowialności  postrzegającego rzeczywistość niczym system bezdusznych, podatnych na użytkowanie trybików  spłaszcza się i rozpada. Wszelako podczas tej waśni wciąż da się znaleźć rękopisy i kwiaty buławnika; jaszczurki perłowe albo niezwykłe grzyby, jak czerwonopłomieniste krwiościegi; hiacynty muszkatołowe i na wpół magiczne zwierciadło Nigromontana, ogniskujące promienie słoneczne. Jakieś ślady złożoności: harmonii oraz symetrii między człowiekiem a zewnętrznymi wobec niego wymiarami tego, co wokół; wymiarami nakreślonymi z naukową niemalże, chociaż nie techniczną dokładnością. Ta dokładność upewnia mnie, że tam, gdzie nie ma szczegółów, gdzie czy to miejsca, czy to osoby pozostają niejasne, pominął je Jünger nie przez zaniedbanie bądź niezdolność, ale umyślnie: żeby umocnić uniwersalność, jak i po to, by unaocznić, że są rzeczy, których opisać się nie da. A kiedy  jeśli znowu przytoczyć Marmurowe Skały  dzieje się coś, co nie istnieje w sferze języka, kiedy język nie wystarcza, wtedy musimy wniknąć w głębiny snu.
Wrócę zatem do języka. Zwięzłego i onirycznego, szukającego rytmu, lecz przy tym precyzji, nawet skoro gdzieniegdzie pełnego niedopowiedzeń. Wszak sposób przekazu nie powinien co prawda dominować nad sednem, ale bywa jego istotną częścią. Nieomal na każdej stronie pojawia się zdanie, które warto zapamiętać, zarazem jednak pilnowane na tyle mocno, aby ani samo, ani wespół z tymi w pobliżu nie otrzeć się o przesadną afektację czy banał. W Na Marmurowych Skałach  także wówczas, kiedy mowa o najhaniebniejszych, a przy tym bezmyślnych i pełnych dysonansów nikczemnościach  najbardziej bodaj czaruje napięcie między wyobraźnią a dyscypliną, obiema wykorzystywanymi do granic możliwości; wielobarwność połączona z wojskowym nieomal drylem; to wszystko zaś widoczne jest tyleż w formie, ile w treści, bo ci, którzy w książce są najważniejsi, wraz z prowadzącym opowieść bohaterem, zajmują się tak naprawdę poszukiwaniem i utrzymywaniem harmonii oraz proporcji. Niechby w rzetelnie zdobywanych wiedzy i myśli z jednej strony, a z drugiej  w jakimś zachowywaniu w sobie śladów dzikości.
Ta estetyzacja, dotycząca również tego, co na wiele sposobów brzydkie: pożóg i pogorzelisk, głów i innych części ciała odnalezionych w Köppelsbleek (wybielacz czaszek  tak można przetłumaczyć nazwę karczowiska, które stało się miejscem kaźni); owa estetyzacja jawi się więc jako swoiste odnajdywanie powabu i porządku. To w istocie obrona przed niegodziwością i destrukcją  wszak, by znów zacytować Marmurowe Skały, głęboka jest nienawiść do piękna, płonąca w nikczemnych sercach  a jednocześnie dbanie o wewnętrzną przynajmniej niezależność od tego, co jakkolwiek okrutnie zaistniewa wokół. Przypomina słynne, z dużą dozą prawdopodobieństwa bardziej literackie niż prawdziwe, wspomnienie Jüngera przywołane na kartach Promieniowań, w którym podczas nalotu na Paryż 27 maja 1944 roku, zamiast uciekać fizycznie, przyglądał się z hotelowego dachu pływającym w kieliszku burgunda truskawkom. Jednakże ratowana w ten sposób szlachetność ducha, która wedle powieści  jak z reguły w mitach  przemija z pokolenia na pokolenie, nawet jeśli trwa, to nie chroni przed zniszczeniem. Stąd może żałobna pieśń pod koniec:
Książęta to ludzie z kobiety zrodzeni
I także w proch się obracają;
W zamiarach swoich też są niespełnieni,
Gdy tylko grobu ofiarą się stają.
Wołamy do Ciebie o pomoc, Boże,
Gdyż człowiek już nam nie pomoże.

5.
To notatka z okazji dwudziestolecia Esensji i moich dwunastoletnich mniej lub bardziej powiązanych z nią wspomnień. Słowem: bardziej własna niż inne. Dobrze pamiętam nasze zestawienia sprzed dekady: 100 najlepszych polskich opowiadań, 50 najlepszych dzieł dłuższych. Przyznaję, że teraz, mimo sentymentu, nie chciałbym w tym uczestniczyć; trochę mi takie listy zbrzydły. Jeślibyśmy jednak mieli podjąć karkołomną próbę utworzenia rankingu powieści, jak wówczas, fantastycznych, ale tym razem z całego świata (a może i po prostu: powieści w ogóle, co byłoby już zupełnie niedorzeczne)  jeślibym wziął w tej próbie udział  to na samej górze swoich propozycji, całkiem osobiście: bez przypisywania sobie niechby starań o obiektywizm, ale z przeświadczeniem o dostępnej mi rzetelności, umieściłbym Marmurowe Skały.
Za ten najbardziej znany, wielokroć cytowany początek, wedle którego poruszamy się w minionych epokach lub odległych utopiach, podczas gdy teraźniejszość przemija. Za lekarstwo na nikczemność, odnajdywane w dyscyplinie i estetyzacji; jak wtedy, gdy wędrowcy, przerażeni dostrzeżonymi śladami rzezi, najpierw uciekając, powracają na miejsce, żeby zgodnie z zadanym sobie obowiązkiem zbadać odnaleziony tam kwiat buławnika. Za przypominanie, że nie zbudowano jeszcze domu, nie stworzono planu, którego podwaliną nie byłby upadek, i nie w naszych dziełach trwa to, co w nas niezniszczalne. Może trochę ze względu na nieoczywistość wyboru. Na pewno za niespotykane połączenie wycyzelowanego pisarskiego uporządkowania z kunsztownie, ale przeszywająco przedstawioną tęsknotą do wciąż zanikającego anarchicznego piękna  coraz słabiej utkwionego czy to w magicznej, czy to w codziennej rzeczywistości.

[bookmark: a1t]1) Nie chodzi mi przy tym o napisaną przezeń odsłonę uproszczoną, zatytułowaną Przygody Odyseusza.
[bookmark: a2t]2) Na chwilę się przy tych tłumaczeniach zatrzymam  już poza tekstem głównym. Iliadę, którą jeszcze w nim zacytuję, przytoczę za Jeżewską, ale to nie znaczy, że do innych zajrzeć nie warto. Podobną do niej metodę wybrał nieco wcześniej Ignacy Wieniewski. Szukając odsłony rymowanej, trzynastozgłoskowej, sięgnąć warto po trochę niedzisiejsze tłumaczenie Franciszka Ksawerego Dmochowskiego. Michał Gwalbert Pawlikowski, i to chyba całkiem na serio, próbował opisać wojnę trojańską po góralsku: Panno święta, ty sama zaświadcz, jako było / Wtedy, kiedy pasyją się rozsierdził wściekłą / Peleusowy Achil. () Tak już Bóg chciał, od kiedy gniewy swoje kida / W nogach wartki Achilles i harnaś Atryda. Nie dokończył. Najładniej być może brzmi, choć również tylko rozpoczęta, a w tym rozpoczęciu niezupełnie wierna źródłom, propozycja Juliusza Słowackiego: Achila gniew  i klęski zeń spadłe na Greków / Śpiewaj, bogini, bogów śpiewaczko i wieków. Oparta została na wersji raczej angielskiej niż starogreckiej; i wszystkim, którzy mają możliwość oraz ochotę zajrzeć do wydań w tym języku, polecam dwa wyjątkowe same w sobie tłumaczenia, na pierwszym z których prawdopodobnie Słowacki się wzorował: The Iliad i The Odyssey Alexandra Popea. Jeśli chodzi o ten drugi poemat: Odyseję, przywołany Lucjan Siemieński, czego w jednym wersie może nie widać, zaproponował w odróżnieniu od Parandowskiego odsłonę rymowaną.
[bookmark: a3t]3) Do przeczytania w zbiorze: Ernst Jünger, Eksploracja Bezdroży. Eseistyka lat pięćdziesiątych, Kraków 2013.
[bookmark: a4t]4) Warto tu może dopisać, że po zaprezentowaniu powieści Jünger zmagał się z podobnymi kłopotami, co Tolkien. Tak jak Władca Pierścieni pojawił się niedługo po II wojnie światowej, tak Marmurowe Skały ukończone zostały w połowie 1939 roku, a wydane pod jego koniec; tak przeto, jak spisany prozą epos Anglika wciąż uchodzi nieraz za odniesienie do przedsięwziętych przez sowieckie i niemieckie władze okrucieństw, tak kameralna opowieść niemieckiego skądinąd oficera często odczytywana jest jako przepowiednia nadchodzącego wówczas terroru. I tak jak Tolkien przekonywał, że jeśli jego dzieło jest czegokolwiek alegorią, to co najwyżej Ewangelii, tak Jünger, świadom, że zupełnie oskarżeń o alegoryczność nie uniknie, liczył na to, że zostaną one ograniczone do minimum: że nie staną się interpretacją najważniejszą.
[bookmark: a5t]5) Ernst Jünger miał skłonność do pewnego rodzaju nadawania nowych znaczeń dawnym swoim myślom. Niewykluczone, że dlatego przy pomocy napisanej przez brata Perfekcji bronił Robotnika: Mój »Robotnik« i »Złudzenia techniki« Friedricha Georga przypominają pozytyw i negatyw fotografii  tak pisał w Promieniowaniach 11 marca 1944 roku, sugerując, że tak jedno, jak drugie jest potrzebne.
[bookmark: a6t]6) Tak tu, jak i później, przytaczając notatki Jüngera z dziennika, sięgnąłem po Literaturę na Świecie z 1986 roku, numer 9 (182).
[bookmark: a7t]7) Tu ciekawostka, niejako potwierdzająca skłonność Ernsta Jüngera do szukania pewnej międzykulturowej łączności myślowej, wynikającej z natury ludzkiej i natury świata, niezależnie od okoliczności. Sporo po powstaniu powieści Na Marmurowych Skałach, od 1959 do 1971 roku, prowadził wraz z wybitnym religioznawcą, myślicielem i pisarzem rumuńskim, Mirceą Eliadem, magazyn kulturalny Antaios, zajmujący się symboliką i archetypami. Czasopismo jednak, mimo udziału cenionych na całym świecie intelektualistów czy antropologów, nie cieszyło się powodzeniem.
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  Mała Esensja:Dzieje się sporo!

  Joanna Kapica-Curzytek

  Marcin Przewoźniak Puk, puk! Chcecie psa?
  

  
  W czwartym tomie historycznych przygód zatytułowanym Puk, puk! Chcecie psa? do głównego bohatera Stasia Bielskiego dołącza sympatyczny czworonóg. Autor Marcin Przewoźniak znów postarał się o porcję edukacyjnej zabawy, choć nie jest to, niestety, najlepsza książka z cyklu.
Ekstrakt: 60%
[image: Puk, puk! Chcecie psa?]
Lekturę powieści z serii Puk, puk! można zacząć od dowolnej części, są one powiązane ze sobą postaciami Stanisława i jego rodziców. W każdym tomie autor przypomina nam, że po zakupie a pchlim targu od dawna brakujących drzwi do spiżarni w ich ponadstuletnim mieszkaniu zaczęły się dziać dziwne rzeczy. Powstał tajemniczy tunel czasowy, przez który odwiedzają rodzinę Bielskich ludzie z przeszłości. Więcej przeczytamy w pierwszym tomie Puk, puk! Zastałem króla?. Staś zaprzyjaźnił się tutaj ze swoim rówieśnikiem Spytkiem, błazenkiem króla Zygmunta Starego.
Puk, puk! Chcecie psa? zaczyna się obiecująco: mrożącą krew w żyłach sceną, gdzie Staś (zdecydowanie woli zdrobnienie Stanley) i jego dziewczyna Karina są w rękach groźnych zbójów. Wszystko wskazuje na to, że nie ujdą cało z życiem. Widoki na happy end maleją do zera, czytamy. Jak doszło do tej sytuacji i czym się ona zakończy  dowiemy się, gdy sięgniemy po tę książkę. Mogę tylko zdradzić, że będzie naprawdę wybuchowo.
Do domu państwa Bielskich nieoczekiwanie trafia pies, któremu dają na imię Magnat. Okazuje się, że czworonoga wysłał do nich ktoś z przeszłości Zwierzę całkiem nieźle adaptuje się w nowym domu i szczególnie przypada do gustu Karinie (zresztą z wzajemnością). Wydarzenie to daje autorowi pretekst, by zapoznać młodych czytelników ze słynnymi psami z przeszłości: jest tutaj pewien słynny bernardyn oraz Dorek, pies Józefa Piłsudskiego. Mało tego, z psem zawita do Bielskich pewien znany amerykański pisarz oraz mega gwiazda pop, co szczególnie ucieszy mamę Stasia.
Nie można oprzeć się wrażeniu, że ten tom jest nieco słabszy od pozostałych. Goście Bielskich jeden po drugim wpadają i wypadają z ich mieszkania, sceny są chaotyczne, niespecjalnie widać, aby akcja miała jakąś przewodnią ideę. Zniknęła gdzieś ta niepowtarzalna subtelność opowieści, bardzo brakuje drobnych smaczków, które w poprzednich tomach budowały płynną narrację. W porównaniu z poprzednimi książkami mniej tu również sytuacyjnego humoru, który dotąd był mocną stroną tego cyklu. Zaletą jest tu na pewno uzmysławianie młodym czytelnikom i popularyzowanie zasad paradoksu czasu, co przygotowuje ich do przyszłego poznawania podstaw fizyki.
Wielką zaletą książki są niezmiennie ilustracje Nikoli Kucharskiej, które świetnie podkreślają to wszystko, co zostaje opowiedziane w narracji. Są one częściowo także komiksem, włączając się w przebieg akcji, co znacznie uatrakcyjnia (i przyspiesza) lekturę.
Podpowiem, aby mimo wszystko nie rozpoczynać spotkania ze Stasiem Bielskim od tej części  te poprzednie są po prostu lepsze. Jednak ten, kto dobrze zna książki z serii Puk, puk!, z przyjemnością przeczyta oczywiście i ten tom. Dzieje się tutaj naprawdę sporo. Większość z nas chyba zakończy czytanie z poczuciem ulgi, że wydarzenia rozgrywające się w mieszkaniu Bielskich, to na szczęście tylko literacka fikcja. Przed otwarciem wrót czasu dobrze się zastanów, ponieważ wizyty gości z przeszłości mogą być przyczyną wielu poważnych kłopotów, ostrzega Stanisław.
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  Dramat bycia nikim

  Joanna Kapica-Curzytek

  Jonas Hassen Khemiri Montecore
  

  
  Montecore. Milczenie tygrysa jest powieścią nietypową w formie i budzącą uśmiech. W taki sposób szwedzki pisarz Jonas Hassen Khemiri zdecydował się opowiedzieć o kwestiach, które zabawne nie są: tych związanych z imigracją i asymilacją w nowym miejscu zamieszkania.
Ekstrakt: 80%
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Jonas Hassen Khemiri jest już u nas znany. Wcześniej ukazały się jego powieści Wszystko, czego nie pamiętam (wyd. polskie Wydawnictwo Czarna Owca, 2017), a także Klauzula ojca. Jest uznanym pisarzem i dramatopisarzem  także pierwszym szwedzkim literatem, którego opowiadanie zostało opublikowane na łamach magazynu The New Yorker (w 2017 roku).
Mam kłopot z informacją zawartą w notce biograficznej na ostatniej stronie okładki. Czytamy w niej, że Jonas Hassen Khemiri otrzymał za książkę Wszystko, czego nie pamiętam Nagrodę Angelusa. To poważny błąd  nazwiska autora nie ma na liście laureatów tej nagrody i nie ma on z nią nic wspólnego. Regulamin Literackiej Nagrody Europy Środkowej Angelus, którą przywołuje wydawca, ściśle określa kraje, z których mogą być zgłaszani kandydaci i nie przewiduje zgłoszeń tworców ze Szwecji. Jeśli już, to autor został nagrodzony w 2015 roku szwedzką Nagrodą Augusta, przyznawaną przez Szwedzkie Stowarzyszenie Wydawców.
Nie rozumiem także, dlaczego po tytule powieści pojawia się kropka? Reguły języka polskiego są w tym przypadku jednoznaczne: w takim przypadku jej nie stawiamy. Kropka nie ma tutaj żadnego uzasadnienia  i nie usprawiedliwia tego także tytuł oryginału: Montecore: en unik tiger. Na szczęście tłumaczenie tekstu powieści okazało się naprawdę dobre, biorąc pod uwagę oryginalność frazy podszytej subtelnym humorem. Z tego zadania tłumaczka Dominika Górecka wywiązała się znakomicie.
Młody pisarz Jonas Hassen Khemiri (nosi to samo nazwisko, co autor) otrzymuje któregoś dnia list od niejakiego Kadira, który podaje się za przyjaciela jego zmarłego ojca. Tak nawiązuje się korespondencja, podczas której autor poznaje nieznane sobie epizody z życia ojca oraz konfrontuje te znane z własną pamięcią.
I tak oto powstaje wielowymiarowy portret Abbasa, Tunezyjczyka, który pewnego razu poznaje Pernillę, Szwedkę przebywającą na wakacjach. Historia, jakich wiele w latach 70. XX wieku: zawierają małżeństwo, a Abbas przyjeżdża na stałe do Szwecji. Rozpoczynają wspólne życie, na pewnym etapie skontrolowane przez władze, czy aby na pewno ten związek jest prawdziwy, a nie tylko zaaranżowany na papierze: Zostaliśmy poczęstowani kawą przez uśmiechniętych urzędników w garniturach i zapytani o nasze wzajemne zwyczaje.
Abbas interesuje się fotografią, jego idolem jest Robert Capa. Jednak pierwsze lata w Szwecji są trudne, nie zna języka, trudno mu wrosnąć w kulturę. Narodziny syna sprawiają mu wielką radość, ale tym bardziej zaczyna mu ciążyć odpowiedzialność za rodzinę. Możliwości zarobienia pieniędzy są jednak ograniczone, przede wszystkim dlatego, że Abbas nie jest stąd. Mężczyzna jednak nie poddaje się, uczy się z zapałem szwedzkiego i ma nadzieję, że jego sytuacja się ustabilizuje.
Powieść ma nietypową formę  relacja odbywa się w drugiej osobie, czyli złożona jest z listów Kadira do Jonasa. Czasami tylko Abbas odzywa się własnym głosem, kiedy Kadir przytacza Jonasowi listy ojca. Na marginesie, autor popełnił tu błąd chronologiczny: w liście do Kadira, datowanym na lipiec 1978 roku cytuje piosenkę zespołu ABBA: The Winner Takes It All. Tymczasem ten przebój został wydany dopiero w lipcu 1980 roku. Tym niemniej, listy Kadira to literackie majstersztyki: wydobywają każdy niuans kulturowych różnic, podkreślają realia życia w Szwecji w takach 70. i 80. XX wieku. To okres stabilizacji i dobrobytu (choć nie dla wszystkich), brutalnie przerwany jednak zamordowaniem premiera Olofa Palmego w 1986 roku (jest w książce odniesienie do tego wydarzenia). Jak wspomniałam, język powieści jest bardzo oryginalny, imitujący zmagania z pisaniem osoby niewykształconej i posługującej się w dodatku mieszaniną różnych języków. Dominika Górecka wydobyła tutaj znakomicie humor, podkręciła grę słów i podkreśliła pisarską naiwność autora listów. Dzięki temu powieść czyta się z uśmiechem i poczuciem, że Montecore zapewnia nam świetną, inteligentną i poszerzającą językowe horyzonty zabawę literacką.
Historia Abbasa zabawna jednak pod żadnym względem nie jest. Jest opowieścią o wysiłku, poczynionym w stronę asymilacji, wysiłku wielkim, lecz nigdy w pełni nienagrodzonym. Ojciec Jonasa Hassena niezmiennie z nadzieją czeka na moment, w którym wreszcie stanie się pełnoprawnym członkiem szwedzkiej społeczności: To tylko faza premierowa. Z początku Szwedzi mają w sobie pewną podejrzliwość, zwłaszcza w stosunku do nas, Szwedów o nieszwedzkim wyglądzie. Zobaczysz jednak, że już wkrótce, dosłownie w każdej chwili, nasze interesy nabiorą rozpędu. Za zaledwie kilka tygodni zrozumieją twój artystyczny talent O tym, jak potoczyły się losy Abbasa, czy zdołał do siebie przekonać Szwedów  przeczytamy w powieści.
Warto zwrócić uwagę, że powieść akcentuje także dramat tzw. drugiego pokolenia imigrantów w Europie (lub dzieci pochodzących z tzw. małżeństw mieszanych). Te osoby zostają na pewnym etapie złapane w pułapkę: nie należą już do kultury, z którą łączą ich korzenie, ale jednocześnie nigdy nie będą należały do społeczności, wśród której mieszkają na co dzień, i to nawet jeśli urodziły się już w nowym kraju. Rozumie to Abbas, który pisze o swoim synu (Jonasie): Mój syn to smutna postać, której brakuje kultury. Nie jest Szwedem, nie jest Tunezyjczykiem, jest NIKIM. Odwieczną pustką, która dopasowuje się do otoczenia niczym wielobarwny kameleon. W końcowej części powieści dostrzegamy, w jak dramatyczny sposób ta pustka zostaje zapełniania. To dlatego drugie pokolenie imigrantów jest, niestety, najbardziej podatne na radykalizację i zachowania aspołeczne.
Czytelnikom, którzy nie znają realiów Szwecji, trudno będzie odczytać każde odniesienie do szwedzkości i kultury tego kraju. Sami Szwedzi mówią, że uznanie czegoś za czysto szwedzkie kojarzy się z czymś nadętym, nudnym i wcale nieuznawanym za coś najlepszego na świecie; z kolei wszystko, co inne jest dla nich ciekawe i przyciągające uwagę. Czy jednak zawsze tak było? Powieść jest na tyle czytelna, że można ją zinterpretować jako oskarżenie wobec czystej etnicznie społeczności, która w białych rękawiczkach i nie wyrażając tego wprost szczelnie broni dostępu do niej tym z zewnątrz, jest ksenofobiczna i rasistowska. Khemiri przytacza tutaj znamienny przykład Silvii, królowej Szwecji, urodzonej w Niemczech i wychowywanej w Brazylii. Reguły gry, jak świetnie tu widać, nie dla wszystkich są równe i przejrzyste. A przecież powieściowy Abbas tak samo chce się integrować i asymilować: przyjmuje szwedzki styl życia, ideały tamtejszej średniej klasy, opanowuje język.
Z dużą dozą prawdopodobieństwa możemy uznać, że Montecore. Milczenie tygrysa zawiera wiele elementów autobiograficznych: autor ma rzeczywiście ojca Tunezyjczyka oraz matkę Szwedkę. Problemy kulturowych barier i uprzedzeń (zapewne także dramat bycia nikim) są mu więc doskonale znane. Powieść została wydana w Szwecji w 2006 roku, ale nie traci na aktualności.
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  Ten okrutny XX wiek:Ponury finał szlachetnej idei

  Sebastian Chosiński

  Jeff Guinn Co się stało w Jonestown?
  

  
  Najlepsze scenariusze pisze samo życie. Często nie tylko najlepsze, ale i najbardziej tragiczne. Gdyby to pisarz-beletrysta stworzył postać pastora Jima Jonesa, zapewne przewidziałby dla niego inny koniec, niż ten, który nastąpił w rzeczywistości. Raczej nie przyszłoby mu do głowy, że przywódca Świątyni Ludu doprowadzi do samobójczej śmierci niemal tysiąca osób. Jak do tego doszło, bardzo drobiazgowo opisuje Jeff Guinn w pasjonującym reportażu Co się stało w Jonestown?.
Ekstrakt: 100%
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Na początku było Słowo! I gorliwa wiara. I idea pojednania ras, z której miała zrodzić się nowa Ameryka. Kraj, w którym nieistotne byłoby ani pochodzenie etniczne, ani społeczne. Kraj ludzi wolnych i równych wobec prawa. Równych nie tylko na papierze. W to wierzył młody Jim (a w zasadzie James Warren) Jones. Temu chciał poświęcić życie. Co zatem poszło nie tak? Co sprawiło, że inteligentny i przystojny chłopak pogrążył się w mesjanistycznym szaleństwie, stał się wyuzdanym maniakiem seksualnym i narkomanem, który całkowicie stracił kontrolę nad swoim życiem? I kolejne pytanie, na które trudno znaleźć racjonalną odpowiedź: dlaczego tak wielu poszło za nim, uwierzyło w jego religijne fantazmaty i  w konsekwencji  nie sprzeciwiło się zaplanowanemu na gigantyczną skalę rytualnemu samobójstwu? Przystępując do dziennikarskiego śledztwa, którego bohaterem był Jones i stworzony przez niego protestancki kościół (dzisiaj najczęściej nazywany sektą) Świątynia Ludu, amerykański pisarz i reportażysta Jeff Guinn zdawał sobie sprawę, że bierze na warsztat jedną z największych zagadek współczesnych Stanów Zjednoczonych. Musiał mieć więc także świadomość, że oczekiwania będą wielkie. Na szczęście nie zawiódł czytelników.
Że jest fachowcem najwyższej klasy, Guinn udowodnił już wcześniej, prowadząc inne dziennikarskie śledztwa. Między innymi to poświęcone Charlesowi Mansonowi, które zaowocowało wstrząsającą, przetłumaczoną również na język polski, książką Manson. Ku zbrodni (2014). Co się stało w Jonestown? ukazała się na rynku amerykańskim trzy lata później. Jej napisanie zostało poprzedzone wieloletnim dochodzeniem, kwerendą w archiwach i kilkudziesięcioma rozmowami z osobami, które dobrze znały Jonesa bądź na jakimś etapie jego życia z nim współpracowały. Guinn sięgnął jednak głębiej, postanowił poznać dokładny życiorys swego bohatera, zakładając, że a nuż tam właśnie znajdzie odpowiedzi na nurtujące go kwestie. W pewnym sensie tak się stało. Spędzone w niewielkim miasteczku Lynn w Indianie dzieciństwo Jima trudno bowiem uznać za szczęśliwe. Na życiu jego rodziców silne piętno odcisnęły zarówno pierwsza wojna światowa (Jones senior był weteranem, który wrócił z Europy z przetrąconym zdrowiem fizycznym), jak i Wielki Kryzys. Apodyktyczna matka, Lynetta, nie potrafiła znaleźć sobie miejsca, często zmieniała pracę, a poczucie niezwykłości i wielkie ego sprawiało, że u boku sponiewieranego przez życie męża pogrążała się we frustracji.
Rozżalenie i niezadowolenie udzielało się także Jimowi, który w szkołach (podstawowej i średniej) nie należał do szczególnie lubianych uczniów. Trudno było zresztą zdobyć sympatię innych chłopcu zafascynowanemu nazizmem i Hitlerem w czasie, kiedy Ameryka poszła na wojnę z III Rzeszą. Jones w ogóle miał ciągotki do idei totalnych, czytał dzieła Józefa Stalina i Mao Zedonga, pociągał go komunizm jako ideologia, która miała doprowadzić do równości społecznej. Tę jednak z biegiem czasu rozumiał coraz bardziej opacznie. Gdy jednak obrał już cel, potrafił dążyć do niego za wszelką cenę. Jak się później okazało, również po trupach. W latach 50. XX wieku, jako młody działacz społeczny w Indianapolis, stał się gorącym orędownikiem integracji; Afroamerykanów postrzegał jako pełnoprawnych obywateli, nad problemami których należy się pochylić i je rozwiązać. Szybko zdobył ich uznanie i szacunek podobnie myślących białych. Aż w końcu, ogłaszając się pastorem, wpadł na pomysł stworzenia kościoła  pierwotnie miała to być Wspólnota Jedności, ostatecznie przyjęto nazwę Świątynia Ludu. Zdobywszy dokumenty uprawniające go do działalności kaznodziejskiej i podpiąwszy się pod inny kościół, Jones otworzył sobie drogę do pozyskiwania środków finansowych, które przeznaczał na kolejne akcje charytatywne. Przy okazji budował własne imperium finansowe.
Z książki Jeffa Guinna wyłania się postać Jima Jonesa jako człowieka wewnętrznie rozdartego, bez wątpliwości mającego poważne problemy psychiczne, ale jednocześnie  bez względu na jego rzeczywiste intencje  czyniącego dobro. W pewnym momencie stało się już ono jednak tylko kamuflażem skrywającym bestię ogarniętą obsesją kontrolowania wszystkich i wszystkiego. Potwora cierpiącego z powodu niedowartościowania. Szalonego mesjasza, który chcąc funkcjonować zawsze na najwyższych obrotach, wspomagał się narkotykami. I przywódcę sekty, który wobec własnych wyznawców pozwalał sobie na coraz więcej. Działalność religijna Jonesa to ciągłe przesuwanie granicy ku ekstremum, podejmowanie prób, na co jeszcze może sobie pozwolić i co zostanie zaakceptowane przez członków Świątyni Ludu. Zdrady, chociaż zdarzały się, były rzadkie; nawet osoby zdające sobie doskonale sprawę z szachrajstw i oszustw finansowych swojego guru uparcie trwały przy nim, chętnie okłamywały innych i grały powierzone im role.
Nie tylko więc przywódcę należy winić za to, co wydarzyło się 18 listopada 1978 roku w Jonestown  osadzie stworzonej od podstaw w gujańskiej dżungli (nieopodal granicy z Wenezuelą), która miała stać się ziszczeniem religijno-komunistycznej utopii, a stała się areną największego samobójstwa w dziejach nowożytnych (porównać można je chyba tylko z tym, co wydarzyło się w 73 roku w żydowskiej Masadzie). Zanim jednak Świątynia Ludu dotarła do tego niewielkiego kraju w północnej części Ameryki Południowej, Jones przeniósł się z Indianapolis do kalifornijskiego Redwood Valley, a potem zakotwiczył w San Francisco, gdzie do perfekcji opanował sztukę korumpowania polityków i zamykania ust przyglądającym się jego aktywności dziennikarzom. Gdy w Stanach Zjednoczonych grunt zaczął palić mu się pod nogami, coraz intensywniej szukał możliwości opuszczenia kraju  rozważał Brazylię, ostatecznie wybrał Gujanę, ale i stamtąd, z uwagi na bliskość USA, gdzie miał coraz więcej wrogów, chciał czmychnąć (do Związku Radzieckiego). Leonid Breżniew i jego doradcy mieli jednak tyle oleju w głowie, by nie pakować się w skandal międzynarodowy, który mógł jeszcze bardziej pogorszyć ich i tak napięte relacje z Amerykanami.
Guinn okazał się nie tylko fantastycznym dziennikarzem śledczym, który krok po kroku zrekonstruował całe życie Jima Jonesa (z jego stopniowym obsuwaniem się w szaleństwo i degrengoladę moralną), ale także nadzwyczaj przenikliwym obserwatorem i komentatorem amerykańskiej rzeczywistości lat 50., 60. i 70. XX wieku. A na dodatek  w kontekście czytelnika to najistotniejsza pochwała, jaką może usłyszeć autor  doskonałym pisarzem i narratorem. Co się stało w Jonestown? czyta się jak najprzedniejszy thriller psychologiczny (z wątkami miłosnymi i politycznymi). Każdy rozdział niesie ze sobą ogromne emocje; każdy ma potężną podbudowę źródłową  ta z kolei nie pozostawia wątpliwości, że mamy do czynienia z książką, która możliwie najdokładniej oddaje to, co doprowadziło do tragedii sprzed ponad czterech dekad. W ostatnich rozdziałach na postać równoważną Jonesowi wyrasta poniekąd sprawca jego finalnego dramatu  kongresmen (z ramienia Partii Demokratycznej) Leo Ryan, który z powodu licznych skarg rodzin członków sekty postanowił zająć się sprawą Świątyni Ludu i 17 listopada 1978 roku poleciał do Gujany. Następnego dnia
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  Krótko o książkach:W grudniowym półmroku

  Joanna Kapica-Curzytek

  Marika Krajniewska Anielski puch
  

  
  Anielski puch Mariki Krajniewskiej to opowieść o magicznym grudniowym czasie i o tym, że Boże Narodzenie ma w sobie moc wynagradzania życiowych niepowodzeń.
Ekstrakt: 60%
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Babka, matka i córka  trzy kobiety co roku piszą list do świętego Mikołaja złożony z jednego tajemniczego i czarodziejskiego słowa- zaklęcia. Każdego roku mają nadzieję, że adresat spełni ich prośby. Wszystko wskazuje na to, że stanie się to właśnie w tym roku.
Ale jak tutaj przyjąć ten wyjątkowy prezent od Mikołaja, skoro ma się w sobie pamięć rozczarowań, smutnych, bolesnych chwil oraz żalu? Każda z trzech kobiet przeżywa to na swój sposób: Zofia wspomina swoją matkę, dla której ważne w życiu były jeszcze inne rzeczy. Annę zostawił z dzieckiem dziesięć lat temu mąż. Natalia z kolei jest zakochana jak nigdy dotąd w życiu, ale musi liczyć się z gorzko smakującym odrzuceniem.
Anielski puch w niebanalny sposób odsłania emocjonalne więzi pomiędzy kobietami z trzech pokoleń. Budzi to wzruszenie i szacunek do najdelikatniejszych uczuć innych osób. Mamy też w powieści głos czwartego pokolenia, w ciekawy sposób wpleciony w wątki powieści. Chwilami da się dostrzec pewne niedostatki w kompozycji całości: nie zawsze wiemy, czy dana scena to retrospekcja czy też może jest częścią bieżącego wątku. Urzekają za to opisy otulonego zimą miasta w grudniowym półmroku, z padającym drobnym śniegiem.
Wszystkie trzy historie są być może schematyczne (zwłaszcza to, co przydarzyło się Annie), ale jeśli odczytamy je jako baśń lub przypowieść, dostrzeżemy, że każdy wątek na swój sposób mocno wiąże się z bożonarodzeniowymi tradycjami. Ten czas ma szczególną moc wynagradzania niepowodzeń i życiowych rozczarowań.
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  Przeczytaj to jeszcze raz:Różnymi drogami

  Wojciech Gołąbowski

  Zofia Kossak Bez oręża
  

  
  Trzecia i ostatnia część Krzyżowców Zofii Kossak jest  jak i poprzednie  pełna emocji, bohaterów z krwi i kości oraz dramatu ich losów. Choć nie opisuje ostatniej krucjaty, samym tytułem niejako podsumowuje wysiłki europejskiego rycerstwa w odbijaniu Ziemi Świętej, porównując je do innej drogi szerzenia chrześcijaństwa  bez oręża.
Ekstrakt: 100%
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W przeciwieństwie do Króla trędowatego, początek trzeciej części trylogii o krzyżowcach nakreślono dość precyzyjnie, opierając cały pierwszy rozdział o wydarzenia oraz nastroje panujące na przełomie wieków XII i XIII. Wspomniana jest śmierć króla Henryka IV Hohenstaufa (1197) oraz Saladyna (1193), przybywanie nowych sekt i umacnianie się starych, IV wyprawa krzyżowa (12021204), która zamiast na Ziemię Świętą, uderzyła na Bizancjum. Państwem Kościelnym włada czterdziestoletni, ale przedwcześnie posiwiały Innocenty III (papież od 1198 do 1216), a drogą wiodącą z Asyżu zdąża ku niemu zarówno biedaczyna Franciszek z towarzyszami zwącymi się Braćmi Mniejszymi, jak i Jan z Brienne, ze względów sercowych opierający się nominacji na króla jerozolimskiego.
W tym czasie po Italii, Francji i południowych Niemczech kręcą się tajemniczy kaznodzieje, w ukryciu rozpalając w dzieciach ogień wiary Ale nie całkiem takiej zwyczajnej, pospolitej, jaką wyznają ich rodzice. Roztaczając wizje cudów, jakich niechybnie wkrótce będą świadkami, odpychają potomstwo od dorosłych, którzy  zajęci codziennością  nie chcą słyszeć o odbijaniu z rąk niewiernych Ziemi Świętej. Obiecują rozstąpienie się morza jak za czasów Mojżesza oraz masowe nawrócenie się muzułmanów na widok gromady pielgrzymów-dzieci, zdążających do nich bez broni, jedynie z modlitwą na ustach.
Tytuł powieści  Bez oręża  oraz osadzenie akcji w początkach XIII wieku rodzi oczywiste skojarzenia z tzw. krucjatą dziecięcą. Jednak, choć wydarzenie to jest bardzo znaczącym ogniwem fabuły, objętościowo stanowi ledwie epizod. Zofia Kossak w trzeciej części trylogii o krzyżowcach szerzej opisuje losy kolejnej krucjaty  zawiązanej dość spontanicznie, gdy możnych objęła zgroza wywołana losami dzieci. Sporo miejsca zajmują też dzieje Franciszka z Asyżu i jego nowo powstałego zakonu (przedziwne zatwierdzenie reguły miało miejsce w 1209 roku i zostało tu opisane), zdobywającego coraz więcej zwolenników i mającego  o dziwo  wpływ także na zachowanie się dostojników kościelnych, do tej pory zwykle szeroko obnoszących się ze swym bogactwem.
Początkowo nie umiałem zrozumieć ilustracji na okładce powieści. Dopiero w trakcie lektury zrozumiałem, że fałdy burego materiału to habit franciszkański. A tytuł? Przecież bez oręża także doskonale odnosi się do działalności późniejszego świętego. Z kolei druga połowa okładki  kolczuga  niewątpliwie wskazuje na drugiego głównego bohatera powieści, króla Jerozolimy, Jana z Brienne (tylko dlaczego namalowano na niej czerwony krzyż templariuszy?).
Trzecia część Krzyżowców jest powieścią historyczną, na podstawie licznych badań w miarę wiernie odwzorowującą przebieg wydarzeń sprzed wieków. Dla przyjemniejszej lektury warto jednak nieco zapomnieć, względnie  nie zgłębiać wcześniej dziejów V wyprawy krzyżowej. Nie z uwagi na ewentualne rozbieżności, ale by zapewnić sobie minimum niespodziewanych zwrotów akcji. Wydana pierwotnie w 1937 roku powieść w dalszym ciągu potrafi bowiem wciągnąć czytelnika bez reszty. Sporo tu emocji  począwszy od pełnych pasji uniesień skrytych kochanków, poprzez żarliwą wiarę dzieci, po smutek, żal i zgryzotę  choćby na skutek uświadomienia sobie przez bohaterów swych zaniedbań, prowadzących ostatecznie do tragicznych wydarzeń. Można powiedzieć, że powieść rozpięta jest pomiędzy miłością  najpierwszą z cnót  a pychą, pierwszym z grzechów głównych.
Przez karty nie przewija się tak wiele postaci jak w pierwszej, czterotomowej części, lecz i tu nie zabrakło pełnokrwistych bohaterów drugo- i trzecioplanowych. Obok papieża i kardynałów przykładami mogą być choćby wędrowny król trubadurów, inni Bracia Mniejsi czy służba dworska (w tym giermkowie)  choć nie będąc postaciami stojącymi na świeczniku, wszyscy oni odgrywają w powieści ważne role. Zofia Kossak dodała również  jak się wydaje  kilka postaci jakby nie z tej bajki": naukowców czy też pasjonatów, którzy nie zważając na otaczającą ich wojnę, na przekór obowiązkom i instynktowi samozachowawczemu, odnajdują w sobie pasję odkrywania tajemnic starożytnych cywilizacji.
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  PRL w kryminale:Redlina na ratunek!

  Sebastian Chosiński

  Zygmunt Sztaba Co czwartek ginie człowiek, Zygmunt Sztaba Co czwartek ginie człowiek
  

  
  Przyznam, że mam poważne wątpliwości, czy omówienie tej powieści powinno trafić do rubryki PRL w kryminale. Powiem więcej: nie powinno! Ale skoro zrobiłem już kiedyś wyjątek dla włoskiego kryminału Zygmunta Zeydlera-Zborowskiego tylko dlatego, że zaistniał w nim major Stefan Downar, dlaczego miałbym odrzucić książkę Zygmunta Sztaby Co czwartek ginie człowiek, skoro jej głównym bohaterem jest kapitan Tomasz Redlina
Ekstrakt: 60%
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Choć prawdę mówiąc, Co czwartek ginie człowiek ma znacznie więcej wspólnego, niż z klasycznymi peerelowskimi powieściami milicyjnymi, z francuskimi kryminałami policyjnymi autorstwa belgijskiego pisarza Georgesa Simenona, w których jako czołowa postać pojawia się legendarny komisarz Jules Maigret (vide wydane kilka lat przed dziełkiem Sztaby Maigret w kabarecie, Maigret w pensjonacie czy Maigret i gangsterzy). I nie chodzi jedynie o miejsce akcji, czyli Paryż. W chwili publikacji tej książki, co miało miejsce w 1958 roku, Zygmunt Sztaba miał czterdzieści lat i całkiem bogatą bibliografię, w której dominowała literatura sensacyjna. Może nie zawsze najwyższych lotów, lecz na pewno wyróżniająca się na tle ówczesnej masowej, nasyconej do bólu komunistyczną propagandą, produkcji (w tym między innymi: Eryk Müller poszukuje siostry, Giełda przestaje notować, Zemsta Mariana Boruty i Na zachód od Lille [To nie było samobójstwo!]).
W kilku powieściach na arenę wydarzeń warszawski twórca wprowadził interesującą postać weterana drugiej wojny światowej Tomasza Redliny, który po zakończeniu działań zbrojnych został najpierw agentem wywiadu, a następnie oficerem milicji w Szczecinie (Zielona granica), po czym trafił do Komendy Głównej MO w Warszawie (W ślepym zaułku [Muszka w białe grochy]). W Co czwartek ginie człowiek  książce opublikowanej przez katowickie wydawnictwo Śląsk  Redlina trafił do stolicy Francji. Wybrał się tam na kongres Interpolu, czyli powołanej do życia w 1923 roku międzynarodowej organizacji policyjnej, której zadaniem jest pomoc organom ścigania w zwalczaniu wszelkich form przestępczości. Oficer znad Wisły znalazł się tam nieoficjalnie, ponieważ parę lat wcześniej Polska Ludowa zerwała wszelkie kontakty z Interpolem, aczkolwiek formalnie nigdy z niego nie wystąpiła (powróciliśmy na łono tej organizacji dopiero po upadku komunizmu). Kto jednak chciał poszerzać swoją wiedzę, zdobywać informacje na temat rozwoju światowej kryminalistyki i psychologii przestępczości, nie mógł obrażać się na Zachód. Zwłaszcza gdy, jak się dowiadujemy, kraj zza żelaznej kurtyny nie był mu wcale taki obcy.
W Co czwartek Sztaba zdradza czytelnikom kolejne epizody biografii Redliny, jednocześnie dementując te informacje, które pojawiły się we wcześniejszych powieściach. Dowiadujemy się więc na przykład, że obecny kapitan Milicji Obywatelskiej w czasie wojny przebywał we Francji i przez cztery lata (można się domyślać, że chodzi o okres od 1940 do 1944 roku) działał w Résistance, czyli gaullistowskim Ruchu Oporu (w okolicach Lille i Pas de Calais w północno-wschodniej części kraju). Stąd perfekcyjna znajomość języka francuskiego, jak i trwające do teraz przyjaźnie. Po zakończonym kongresie Redlina planuje wybrać się jeszcze na parę tygodni do znajomych w Normandii i tam wypocząć przed powrotem na łono ojczyzny. Nie jest mu to jednak dane, do czego przyczynia się jego kolega po fachu inspektor Merville. Otóż siedząc na tarasie kawiarenki, opowiada on Polakowi o tajemniczych morderstwach, do jakich dochodzi w Paryżu  w dwa kolejne czwartki na ulicach miasta ktoś zastrzelił dwóch wysokich i barczystych mężczyzn o rudym kolorze włosów.
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Los sprawia, że tego dnia także jest czwartek  i właśnie zostaje popełniona kolejna zbrodnia. Sytuacja jest na tyle intrygująca, że gdy francuscy funkcjonariusze zwracają się do Redliny z propozycją wzięcia udziału w dochodzeniu  jako obserwator i doradca  ten nie odmawia. Trochę dziwić może natomiast fakt, że podejmuje taką decyzję bez konsultacji ze swoimi przełożonymi w Warszawie. Ale co tam, widocznie gwieździe stołecznej kryminalistyki wolno więcej! Krótko po trzecim wypadku policja otrzymuje list od rzekomego egzekutora, który określając siebie mianem estety, zapowiada, że co tydzień  zawsze tego samego dnia  będzie zabijał kolejnych rudowłosych mężczyzn. To wskazywałoby na sprawcę-szaleńca. Zaczyna się zatem na masową skalę poszukiwanie ewentualnych agresywnych zbiegów z zakładów psychiatrycznych. Jeden z nich, niejaki Roger Vaillant, pasowałby do profilu. Tyle że szef klinika, w jakiej się leczył, doktor Le Page twierdzi, iż po dwóch latach kuracji wszystko zaczęło iść ku lepszemu. Wydaje mu się więc mało prawdopodobne, że to jego pacjent mógłby być postrachem paryżan.
Redlina również ma co do tego wątpliwości. Z biegiem czasu nabiera przekonania, że cała sprawa z psychopatycznym zabójcą może być tylko kamuflażem, mającym odwrócić uwagę policji paryskiej od przygotowywanej przez jakąś grupę przestępczą akcji na wielką skalę. Pod wpływem sugestii Polaka dochodzenie zmienia stopniowo swój charakter i główny cel. Aż strach pomyśleć, co by się stało, gdyby akurat wtedy Redliny nie było wtedy w Paryżu! Kto uchroniłby inspektora Mervillea przed zbłądzeniem na manowce? To jest także moment przełomowy powieści z jeszcze jednego względu  Sztaba nie tylko otwiera nowe wątki i wprowadza na arenę wydarzeń kolejne postaci, ale też coraz głębiej zanurza się w przestępczy świat Paryża i tym samym coraz bardziej zbliża się do formuły powieści kryminalnej wypracowanej przez Georgesa Simenona. A że PRL-u nie ma tu ani grama  trudno, coś za coś. Jest za to fabuła, jakiej nie sposób było uświadczyć w rodzimych powieściach milicyjnych. Wszak władze Polski Ludowej wychodziły z założenia, że w kraju komunistycznym nie ma seryjnych zabójców, tym samym Sztaba nie mógłby, a już na pewno nie w latach 50. ubiegłego wieku, opisać podobnego śledztwa w realiach nadwiślańskich.




Tytuł: Co czwartek ginie człowiek
Data wydania: 1958
Autor: Zygmunt Sztaba
Wydawca:  Śląsk
Cykl: Kapitan Redlina
Seria: Zbuźką
Format: 252s.
Gatunek: kryminał / sensacja / thriller
Zobacz w: Kulturowskazie
Ekstrakt: 60%

Tytuł: Co czwartek ginie człowiek
Data wydania: 1986
Autor: Zygmunt Sztaba
Wydawca:  Pojezierze
Cykl: Kapitan Redlina
ISBN: 83-7002-223-5
Format: 253s.
Gatunek: kryminał / sensacja / thriller
Zobacz w: Kulturowskazie
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  Rodzina

  Joanna Kapica-Curzytek

  Leszek K. Talko, Karol Vesely Królowie bajek
  

  
  W legendarnym Studiu Filmów Rysunkowych w Bielsku Białej powstawały uwielbiane przez dzieci (i dorosłych) filmy  między innymi te z serii Bolek i Lolek czy Reksio. Książka Królowie bajek opowiada o losach twórców związanych z tym miejscem. Aż trudno uwierzyć, ile smutnych historii kryje się za barwnymi, kolorowymi dobranockami dla najmłodszych.
Ekstrakt: 80%
[image: Królowie bajek]
Studio Filmów Rysunkowych w Katowicach poszukuje zdolnych rysowników do działu filmów rysunkowych, taki anons pojawił się w Trybunie Robotniczej w lipcu 1947 roku. Tak zaczęła się niezwykła historia wytwórni. Rozwijającej się na przekór komunistycznym realiom (choć jak najbardziej w zgodzie z władzami), odnoszącej sukcesy branżowe na świecie, a przede wszystkim  podbijającej dziecięce serca powstającymi tam filmami rysunkowymi. Pierwszym szefem Studia był Zdzisław Lachur, pasjonat animacji. Zainspirowany pełnometrażową produkcją Walta Disneya Królewna Śnieżka i siedmiu krasnoludków (z 1938 roku) marzył, aby i w Polsce mogły powstawać podobne rzeczy.
Jak świetnie wiemy  powstawały, choć to już oczywiście późniejsza historia Studia w Bielsku-Białej. Za sprawą ogłoszenia do zespołu zgłosili się zdolni młodzi ludzie, którzy później stali się sławni i stanowili jego trzon przez wiele lat. Wielu z nich miało w swoim życiorysie epizod służenia w hitlerowskim Wehrmachcie z racji tego, że byli Ślązakami, których wcielano do wojska bez pytania się kogokolwiek o zdanie. Po wojnie uchodzili za niepewny element, ale działalność Studia (poparta piarowskimi talentami Lachura) sprawiła, że władze patrzyły na ich życiorysy przez palce.
Po jakimś czasie przyszedł czas na wyprowadzkę z Katowic, zmieniały się realia i trzeba było pomyśleć o innym zakotwiczeniu w sieci partyjno-państwowych zależności. Dlaczego Bielsko-Biała? Tego nie chcę zdradzać, ale mogę tylko powiedzieć, że przyczyna przeniesienia się to tej miejscowości okazała się tak zaskakująca, jak i w gruncie rzeczy prosta. I opisana nie bez poczucia humoru.
Tak powstała sławna rodzina Studia Filmów Rysunkowych w Bielsku-Białej; nazwiska jej członków pojawiały się w czołówce każdego filmu rysunkowego. Kto ich nie znał? Władysław Nehrebecki, Alfred Ledwig, Lechosław Marszałek, Otokar Balcy, Alojzy Mol i wielu innych Pracownicy wraz ze swoimi małżonkami i dziećmi zajęli wyznaczoną siedzibę: tam mieszkali i pracowali. Zacieśniły się więzi, do czego przyczyniły się z pewnością niedostatki lokalowe. Później jednak będzie tak jak w prawdziwej rodzinie: wybuchną spory i niesnaski, trwające w zasadzie do dzisiaj i przenoszące się na kolejne pokolenia.
Z początku wcale nie myślano o najmłodszej publiczności, bowiem pierwszymi produkcjami były filmy propagandowe kierowane do kin. Dopiero później, gdy rozwijała się telewizja, pomyślano o produkcjach dla dzieci. Trudności sprawiały przede wszystkim problemy techniczne. Rysowników ratowała jedna amerykańska książka, poświęcona tajnikom animacji, będąca w posiadaniu Władysława Nehrebeckiego. I nie szkodzi, że nikt w zespole nie znał wtedy języka angielskiego.
Gdy powstawał serial Bolek i Lolek, nadal było jak w rodzinie: nikt nie zaprzątał sobie głowy w ustalaniu, kto i na ile przyczynił się do stworzenia postaci obu chłopców. Wszyscy pracowali na wspólny sukces. Do czasu, gdy przyszedł czas na uznanie praw autorskich  wtedy, jak to nieraz w rodzinie, jej członkowie się skonfliktowali i weszli na drogę sądową, choć w drobiazgowym postępowaniu i tak nie udało się wszystkiego dokładnie ustalić.
Leszek K. Talko oraz Karol Vesely zmierzyli się z tematem-rzeką  a efekt ich wysiłku jest znakomity. Pokazali przede wszystkim historię Studia Filmów Rysunkowych w Bielsku Białej jako instytucji, działającej w realiach komunistycznych i miejsca, które miało to coś, co nazywa się genius loci. Jak można wywnioskować na podstawie lektury, Studio było w pewnym sensie uprzywilejowane z tej racji, że dostarczało ono Polsce zysków w zachodniej walucie. Produkowano tutaj nie tylko kreskówki dla dzieci, ale ambitne, artystyczne animacje. Filmy rysunkowe były sprzedawane do innych krajów, a wytwórnia zdobywała także (nierzadko dewizowe) nagrody na branżowych festiwalach. Jednocześnie udało się autorom pokazać każdego członka filmowego zespołu jako indywidualność, osobę z własną życiową drogą, choć oczywiście najwięcej tu informacji, do jakiego stopnia każda z nich przyczyniła się do sukcesu Studia z Bielska-Białej.
I te opowieści o ludziach okazują się najbardziej zaskakujące, przede wszystkim z tej racji, że są one w wielu przypadkach przejmujące. Jak wspomniałam, zespół tworzył rodzinę, a w niej działy się rzeczy dramatyczne, i w dodatku było ich tyle, że wystarczyłoby na telenowelę o rodzinnym klanie, w której może wydarzyć się, co tylko przyjdzie reżyserom do głowy. Przykładem, niestety, najsmutniejszym jest postać Lechosława Marszałka, twórcy i reżysera Reksia. Zbyt późno odkryto, że ten chorobliwie ambitny perfekcjonista, skłócony z większością zespołu, pisząc kolejne odcinki przygód uwielbianego pieska  tak naprawdę pokazuje w nim siebie. Dowodem na to był scenariusz ostatniego odcinka. Autorzy jednak umiejętnie rozłożyli akcenty: tekst książki nigdzie nie nabiera sensacyjnego zabarwienia, są to przede wszystkim pełne szczegółów portrety ludzi współtworzących jedyną w swoim rodzaju instytucję oraz opisy ich uwikłań. Sylwetki są nakreślone wnikliwie, z delikatnością i dziennikarską rzetelnością.
Szczególnie przygnębiające są ostatnie rozdziały książki. Te o końcowych latach Studia, gdy nadszedł przełom roku 1989, a wraz z nim  rozpaczliwe próby pracowników, aby utrzymać się na powierzchni burzliwego wolnego rynku. W zalewie produkcji z Zachodu nasze rodzime filmy powoli odchodziły w zapomnienie. Każdego witano w wytwórni z nadzieją: może będzie to ktoś, kto zaoferuje zlecenia i skutecznie oddali kłopoty? Pojawili się nawet wysłannicy studia Hanna-Barbera Zakończenie historii słynnego Studia Filmów Rysunkowych z Bielska Białej, niestety, znamy.
Książkę Królowie bajek czyta się jednym tchem, tyle tutaj historii, anegdot, wspomnień. Do dawnych lat i atmosfery dziecięcych dobranocek pomagają nam wrócić także fotosy z wielu filmów animowanych produkowanych w Bielsku Białej. Aż trudno sobie wyobrazić, że za ich barwną beztroską kryją się w niejednym przypadku dramatyczne i smutne losy, które przypadły w udziale ich twórcom. Jak się okazuje, żadna rodzina, nawet królewska, nigdy nie jest wolna od smutków i życiowych kłopotów.




Tytuł: Królowie bajek
Data wydania: 7 października 2020
Autorzy: Leszek K. Talko, Karol Vesely
Wydawca:  Czarne
ISBN: 978-83-8191-004-0
Format: 304s. 160×210mm; oprawa twarda
Cena: 49,90
Gatunek: biograficzna / wywiad / wspomnienia, historyczna, non-fiction
WWW: Polska strona
Zobacz w: Kulturowskazie
Ekstrakt: 80%
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  Publicystyka


  Tony Stark jako syrenka w ciąży

  Agnieszka Achika Szady

  
  

  
  Zapraszam do spenetrowania straszliwego świata wyobraźni fanek, przy czym słowo spenetrowanie zostało użyte nie bez powodu. Wiecie, co to slash? Oprócz takiej ukośnej kreski na klawiaturze? No to się dowiecie. I nic już nigdy nie będzie takie samo.
O fanfikach napisałam już kiedyś w Esensji niewielki tekst, jednak było to prawie dwie dekady temu. Od tamtego czasu zjawisko się rozrosło, wypuściło wielce osobliwe odnogi, zaś oprócz filmów i książek zagarnęło gry komputerowe, seriale i właściwie wszystko, co ma jakąkolwiek fabułę. Pojawiły się nawet bardzo specyficzne fanfiki pisane nie przez miłośników dzieł popkultury, ale przez fanki zespołów muzycznych czy drużyn piłkarskich, jednak to twórczość na tyle odrębna, że nie będę się nad nią rozwodzić.
Slash, pairing, shipping i inne angielskie wyrazy.
Czasownik to ship przez wiele lat oznaczał wysyłanie towarów, jednak już nawet słownik Webstera uznał fanowskie znaczenie. Jak wieść głosi, około roku 1996 w gronie fanów serialu Z Archiwum X od skrótu słowa relationship (związek międzyludzki) spontanicznie utworzyło się określenie shipper, a z niego z kolei czasownik.  Oznacza on łączenie w parę bohaterów płci dowolnej, którzy w oryginalnym utworze nie są sobą zainteresowani. Na przykład: Zawsze shippowałam Hermionę z Harrym albo Fanki lubią shippować Lestradea i Molly. 
Slash, oprócz znaczeń w stylu ciąć, chlastać oznacza ukośnik. Taki, jakim przyjęło się zaznaczać w tagach lub streszczeniach występujące w tekście pary. Nie musi wcale chodzić o seks  wystarczy, że obie połówki podobają się sobie z wzajemnością. Wcale też niekoniecznie obie strony są płci męskiej. Przyjęło się jednak używać określenia slash na romanse męsko-męskie. W innych przypadkach stosuje się pairing na przykład Mój ulubiony pairing to Natasza/Clint albo Nie lubię nieklasycznych pairingów. 
Ale zacznijmy od początku.

Mało, że dostałem dożywocie, to jeszcze do czytania mam tylko cholerne fanfiki!!!
Dawno, dawno temu, na bardzo odległym twardym dysku
Pierwsze opowiadania inspirowane popkulturowym uniwersum pojawiły się prawdopodobnie wkrótce po rozpoczęciu emisji serialu Star Trek, aczkolwiek brak jest wiarygodnych źródeł. Teksty publikowane były w papierowych fanzinach o niewielkim zasięgu; prawdziwa eksplozja twórczości nastąpiła wraz z rozwojem internetu. W chwili, gdy to piszę, liczba fanfików z samego tylko cyklu Gwiezdnych wojen na stronie fanfiction.net sięga 54 tysięcy z hakiem. Dla porównania  w październiku 2001, kiedy pisałam poprzedni esej, było ich tam niewiele ponad trzy tysiące.
Na początku XXI wieku główny gatunek fanfików na Fanfiction.necie oraz poświęconych fantastyce forach dyskusyjnych stanowiły humorystyczne lub przygodowe opowieści osadzone w świecie Gwiezdnych wojen lub Władcy Pierścieni. Zazwyczaj dopowiadały one dalsze ciągi przygód bohaterów, wypełniały luki w fabule, albo przedstawiały jej alternatywne rozwiązania. Najlepszy przykład to tekst oparty na pomyśle, że Darth Vader nie zginął na drugiej Gwieździe Śmierci i ma się nieźle, lecz oprócz układania sobie relacji z synem i córką, musi przygotować się do procesu sądowego za zbrodnie wojenne. W innym tekście Luke i Leia odnaleźli swoją babcię Shmi. W jeszcze innym Qui-Gon przeżył walkę z Maulem (przerwa na reklamę). W uniwersum Marvela od wiosny 2019 mnożą się fanfiki, gdzie Tony Stark wyszedł cało ze starcia z Thanosem. Pierwszy fanfik, w którym nie ginie Kylo Ren, pojawił się dzień po premierze IX Epizodu. I tak dalej.
Punktem wyjścia wersji alternatywnej często bywa właśnie to, że nie ginie któraś z postaci uśmierconych przez prawowitego autora (taki wątek nosi nazwę fix-it), zaś tekst opowiada przebieg spowodowanych tym wydarzeń. Nie zawsze są to zmiany szczególnie istotne. Dobrym przykładem jest powieść Kasiopei Syn Gondoru, w której Boromir nie zginął i podróżował wraz z Meriadokiem i Pippinem. Nie zmieniło to niczego w akcji, natomiast pozwoliło pogłębić psychikę wszystkich postaci i dało asumpt do wielu dramatycznych, a czasami wielce zabawnych scen i dialogów: 
 A nie chcesz sobie w tym przeprać skarpet przed wylaniem wody?  spytał Pippin wnosząc naręcze kubków.
 To niemożliwe  odparł krótko Boromir i nie zakładając butów sięgnął po miednicę i ruszył do okna.
 A bo?  zainteresował się Merry.
 Bo jak je zdjąłem, wyrwały mi się i uciekły.
 I gdzie teraz są?- roześmiał się Pippin.
 A skąd mam wiedzieć?  to mówiąc, Boromir z rozmachem chlusnął zawartością miednicy za okno.  Mam nadzieję, że nie stał tam żaden ent  mruknął.  Bo jeśli tak, to obawiam się, że zwiędnie.

Dwadzieścia lat temu fanfiki z męskimi romansami były rzadkością i traktowaliśmy je jako ciekawostkę z rodzaju ludzie to mają pomysły. Pamiętam, jak na początku obecnego wieku jedna z koleżanek podzieliła się znaleziskiem z fanfiction.netu: długim opowiadaniem w odcinkach, w którym Obi-Wan był nastoletnim Sithem, zaś Palpatine zmuszał go do seksu. Nie wiem, który z tych pomysłów bardziej nas zadziwiał, choć muszę przyznać, że odwrócenie sytuacji z Mrocznego widma (rycerzy Jedi jest dwóch, a Sithów  cała organizacja) było interesujące i miało sporą potencję. Yyyy, potencjał. Zresztą erotyka była tam mało istotna, opowieść kręciła się raczej wokół wątków wojskowo-politycznych. 

Później na scenę wkroczył Harry Potter i zaczęło się. Harry i Malfoy, Harry i Ron, Ron i Malfoy, Harry i Snape, podobno nawet Harry i Zgredek oraz budynek Hogwartu i kałamarnica z jeziora, chociaż może to tylko żarty. Na portalu Archive of Our Own (popularnie zwanym Ao3), który  ze względu na praktyczny system wyszukiwania i filtrowania  jest głównym źródłem moich informacji, slash to 45% fanfików potterowskich. Nie jest to wszelako najwyższy wskaźnik  tu prym wiedzie telewizyjny Sherlock Holmes (62%), trylogia filmowa Kapitan Ameryka (61%) i serial Supernatural (60%). Scenarzysta tego ostatniego wykorzystał rzecz metatekstualnie: główni bohaterowie doznają wstrząsu na widok zawartości znalezionych w sieci opowiadań o sobie (Ale oni wiedzą, że jesteśmy braćmi, prawda?). Femslashe, czyli romanse damskie oczywiście też istnieją, jednak w większości fandomów jest ich około dziesięciokrotnie mniej. Pozornie jest to zaskakujące, zważywszy, że ogromna większość, może nawet 99% tych tekstów, pisana jest przez kobiety w różnym wieku, od nastolatek aż po matki nastolatek. Oczywiście, jak wiadomo, w internecie nikt nie wie, że jesteś psem, zatem może pod pseudonimami kryją się także liczni mężczyźni, jednak w to wątpię  choćby ze względu na rozkład płci wśród znanych mi bezpośrednio osób. Dwaj koledzy, którzy napisali cokolwiek fanfikowego, zrobili to raz jeden, na zasadzie żartu towarzyskiego, i w dodatku były to literackie komentarze do mojej twórczości starwarsowej, można powiedzieć  metafanfiki.  
Romans, przygoda i cierpienie
W ostatnich latach miałam wrażenie, że trudno już znaleźć fanfik bez wątku slashowego, jednak kiedy na potrzeby tego tekstu zrobiłam parę zestawień liczbowych, uświadomiłam sobie, że padam ofiarą własnego filtrowania. Mianowicie lubię fabuły, w których główny bohater cierpi, ale wszystko dobrze się kończy (bohater sponiewierany ma +100 do zajebistości). No a kiedy ustawię sobie listę tekstów pod tym kątem, okazuje się, że w większości przypadków cierpi dlatego, że został zgwałcony. Tak jakby nie istniały inne sposoby poniewierania. Przecież taki Bucky Barnes naprawdę ma za sobą dramatyczne przeżycia, po co ma jeszcze do tego być napastowany przez połowę agentów Hydry. Poza tym cierpienia nie muszą w ogóle oznaczać tortur, tylko na przykład konieczność dokonania dramatycznego wyboru albo padnięcie ofiarą niesłusznego posądzenia o zdradę.

Bohater sponiewierany
Rys. Achika
Ale nie ma tak dobrze. W jaki sposób Thanos nagiął Lokiego do swojej woli? Jaka tam hipnoza  zwyczajnie gwałcił go tak długo, aż się chłopakowi psychika załamała. Co zrobi Moriarty, jeśli porwie i uwięzi Sherlocka? A szaleni naukowcy z Hydry, w przerwach między eksperymentowaniem na schwytanym Kapitanie Ameryce?
co nie oznacza, że wszystkie te fanfiki zawierają szczegółowe opisy gwałtów  tak zwane Explicit Content to raptem 17% tekstów na Ao3. Często są to tylko reminiscencje, zaś większość akcji opiera się na ratowaniu głównego bohatera i późniejszym stopniowym odzyskiwaniu równowagi psychicznej.  Przy czym trzeba podkreślić, że niektóre autorki potrafią przekopać się przez tonę fachowych źródeł związanych z leczeniem traumy, aby wiarygodnie pokazać sytuację od strony emocjonalnej. 
Na szczęście większość slashowych opowiadań bazuje na romansie, więc seks  o ile w ogóle do niego dochodzi  jest konsensualny. Bardzo często też relacje męsko-męskie stanowią tylko dodatek do głównej fabuły i spokojnie można by je zastąpić przyjaźnią, co zresztą wyszłoby tej fabule zdecydowanie na dobre. 
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  Na rubieżach rzeczywistości:Dick jak Dickens

  Marcin Knyszyński

  
  

  
  Wyznania łgarza to jedyna powieść głównonurtowa autorstwa Philipa K. Dicka, wydana za jego życia i jedyna wspominana w jego słynnej Egzegezie, czyli wielkim podsumowaniu własnej twórczości i autorskiej filozofii. Powieść, odrzucana konsekwentnie przez wydawców, wychodzi drukiem dopiero po Płyńcie łzy moje, rzekł policjant  stąd takie jej miejsce w naszym cyklu. Jedziemy do Hrabstwa Marin w Kalifornii, na prowincję niedaleko San Francisco. Lata pięćdziesiąte dobiegają końca.
[image: Wyznania łgarza]
Philip K. Dick u progu swej drogi twórczej marzył o karierze pisarza literatury obyczajowej. Science fiction miało być tylko sposobem na łatwy zarobek. W latach pięćdziesiątych napisał dziesiątki opowiadań, osiem coraz lepszych powieści s-f (kolejną dekadę otworzył genialnym Człowiekiem z wysokiego zamku) i osiem książek z fabułą pozbawioną jakiegokolwiek pierwiastka fantastycznego. Tylko te pierwsze doczekały się publikacji  science fiction wychodziło głównie w Ace Books, pulpowym wydawnictwie używającym marnego papieru i wyłącznie miękkich okładek. Powieści niefantastyczne lądowały w szufladzie. Wszystkie poważne wydawnictwa odsyłały Dicka z kwitkiem  nie podejrzewał, że będzie aż tak trudno. Wśród tych wszystkich odrzuconych maszynopisów, był jeden zatytułowany Connfessions of a Crap Artist  Jack Isidore (of Seville Calif.). A Chronicle of Verified Scientific Fact 1945-1959). Tytuł podejrzany, bo sugerujący jakiegoś anonimowego autora  agent Dicka wysyłał zresztą skrypt do wydawców bez jakiejkolwiek wzmianki o tym, że autorem jest właśnie Dick. Mało kto się nabrał  beta-czytacze odpisywali, że rozpoznali styl autora już po kilkunastu stronach.
Wyznania łgarza to powieść nawiązująca do biografii Philipa K. Dicka najmocniej z wszystkich omawianych do tej pory. Napisana została w całości latem 1959 roku, pod wpływem romansu autora z jego przyszłą (już trzecią) żoną, Anne Williams Rubinstein. To dla niej zostawił Kleo Apostolides  żonę drugą, z którą przeżył całe lata pięćdziesiąte. Dick wspominał po latach, że powieść ta to połowa fikcji i połowa prawdy  kolejna literacka autoterapia, kiełznanie atakujących go zewsząd życiowych realiów w zapisane drukiem strony i  jak się potem okazało  niestety trafna prekognicja przyszłości burzliwego i nieudanego związku z Anne. Powieść ukazuje się po raz pierwszy w roku 1975 w USA, a do Polski sprowadza ją Rebis, wydając ją w 1998 roku w serii Salamandra. Drugie wydanie, z 2012 roku, należy do Dzieł wybranych Philipa K. Dicka  także Rebisu.
Narratorem Wyznań łgarza jest między innymi (albo i w całości, o czym wspomnimy później) Jack Isidore, wskazany już na stronie tytułowej. Starszy od Dicka o trzy lata mieszkaniec miasteczka Seville, którego od małego fascynowały wszelkiego rodzaju ciekawostki naukowe. Teraz jako trzydziestoczteroletni, samotny mężczyzna, jest oderwanym od rzeczywistości dziwakiem  prowadzi amatorskie dociekania na temat zatopionych lądów Mu i Atlantydy, latających spodków, czy pustej Ziemi, traktując wszystkie tego rodzaju rewelacje na równi z prawdziwymi faktami naukowymi. Ma manię zbieractwa rzeczy, które inni uznaliby za bezwartościowe śmieci, czyta olbrzymie ilości pulpowej science fiction, prowadzi szczegółowy rejestr wszystkich zdarzeń, w których bierze udział, ubiera się w niepasujące do siebie ubrania i nie potrafi utrzymać żadnej pracy. Jack ma młodszą siostrę Fay, wykształconą intelektualistkę, żonę niejakiego Charleya Humea, prostego biznesmena, z którym ma dwójkę dzieci. Rodzina Humeów mieszka w bogatej, nowoczesnej posiadłości w Hrabstwie Marin i udziela się w lokalnej społeczności. Charley nie przepada za szwagrem  ze względu na nieszkodliwe, zdawać by się mogło, wariactwo Jacka, nazywa go pieprzonym łgarzem. Nic zatem dziwnego, że nie za bardzo w smak była mu decyzja o wprowadzeniu się Jacka do ich domu  zwłaszcza, że ten szybko zaprzyjaźnił się z jego dziećmi, zaczął wyręczać własną siostrę w obowiązkach domowych (tak, że już naprawdę nic nie miała do roboty) i rozpoczął bystrą, naukową obserwację małżeństwa gospodarzy, popartą szczegółowymi notatkami.
[image: Wyznania łgarza]
A małżeństwo Humeów było w stanie rozkładu. Fay jest jedną z najbardziej toksycznych kobiet w literaturze Dicka  piękna, zadbana, inteligentna, ale i socjopatyczna, egoistyczna oraz wykorzystująca wszystkich do własnych celów. Jej mąż, człowiek doprowadzony do skraju nerwowej wytrzymałości, posuwa się nawet czasami do przemocy domowej. I tak już napięta sytuacja pogarsza się w momencie, gdy pojawiają się nowi sąsiedzi. Nathan i Gwen Anteilowie, to młoda niespełna trzydziestoletnia, jeszcze bezdzietna, para, którą Humeowie szybko wciągają we własne problemy i chorą relację. Fay usidla, młodego, zdawać by się rozsądnego, studenta historii. Nathan wie, że ma do czynienia z modliszką, która jest w trakcie wymieniania starego modelu męża na nowy, ale i tak wikła się w romans. Zmanipulowany, uprzedmiotowiony i bezradny niszczy swoje małżeństwo i doprowadza do tragicznych wydarzeń w domu Humeów. A Jack Isidore tymczasem dostaje się w strefę wpływów dziwnej organizacji z sąsiedniego miasteczka, której członkowie wierzą w to, że za kilka tygodni nastąpi koniec świata a wybrańców uratują kosmici. Jack wierzy w to również  w końcu znalazł ludzi patrzących na rzeczywistość dokładnie tak samo jak on.
Philip K. Dick opowiada historię z czterech punktów widzenia. Jack i jego siostra są narratorami pierwszoosobowymi, natomiast rozdziały, w których głównymi bohaterami są Charley lub Nathan pisane są trzecioosobowo  narrator jest tu wszechwiedzący. Rozdziały Fay nie spełniają zatem założenia, które postawiliśmy na początku  autorem powieści jest Jack Isidore. Przyjrzyjmy się mu chwilę  Dick odnosi się w jego przypadku do arcybiskupa Izydora z Sewilli (560-636), świętego Kościoła Katolickiego, który próbował stworzyć coś w rodzaju kompendium wiedzy swoich czasów. Isidore z Seville sam jest chodzącym człowiekiem-encyklopedią, skarbnicą wiedzy nadającą tę samą wagę każdej informacji  niezależnie od tego, czy jest ona ewidentną bzdurą, czy nie. Isidore ma problem z wartościowaniem informacji, wszystko jest dla niego tak samo wiarygodne  ulega on natłokowi rzeczywistości dokładnie tak, jak Witold z Kosmosu Gombrowicza, powieści, którą już przywoływałem w kontekście twórczości Philipa K. Dicka. Isidore nie jest zdolny do kłamstwa, a jednocześnie cały czas mówi nieprawdę  przecież wierzy bez zastrzeżeń we wszystko co usłyszy. Jego skrajny racjonalizm prowadzi go na manowce  nie jest w stanie samodzielnie funkcjonować w rzeczywistości, z czego zdaje sobie sprawę pod koniec powieści.
A inni bohaterowie? Wydają się normalniejsi, bo nie widać ich dysfunkcji tak wyraźnie jak u Jacka. Nie kierują się ślepo bezkrytycznym podejściem do informacji  potrafią teoretycznie oddzielić fałsz od prawdy. Ale gdy się im przyjrzeć, są jeszcze gorsi od narratora. Isidore widzi, że tylko on jest racjonalny  reszta kieruje się irracjonalnymi pobudkami, stojącymi w jawnej sprzeczności z logiką i rozumem. Charley nie działał w sposób rozumny i naukowy, lecz szedł za głosem prymitywnego instynktu. Nauka czasem kapituluje przed typowym dla hołoty brakiem rozsądku  notuje w kajeciku Jack. Tak samo psychopatka Fay, psychiczny pasożyt, żyjący tylko chwilą obecną i nie dbająca o konsekwencje swoich działań, niczym kilkuletnie dziecko. I wreszcie Nathan, teoretycznie rozsądny człowiek, rzucający się w ciąg absurdalnych, całkowicie irracjonalnych zdarzeń i stawiający na szali całe swoje życie.
[image: ]
Wszyscy bohaterowie racjonalizują swoje postępowanie  wszak ludzi od zwierząt odróżnia to, że potrafią kierować się logiką, a nie emocjami i potrafią przewidzieć długofalowe konsekwencje własnych działań. Każdy z nich ma swój wewnętrzny racjonalizm stojący w jawnej sprzeczności z obiektywnym, wydawać by się mogło, rozsądkiem. Jack Isidore nie potrafiąc zrozumieć postępowania ludzi z jego otoczenia, dochodzi w pewnym momencie do wniosku, że to i tak nie ma znaczenia  za kilka dni świat się skończy i wszystkie ludzkie pragnienia, instynkty, decyzje i argumenty rozwieje radioaktywny wiatr. Gdy koniec świata nie nadchodzi, Jack uświadamia sobie, że rzeczywistości nie obchodzi to, w co wierzymy  najlepszym sposobem na funkcjonowanie w niej jest kierowanie się swoim własnym, indywidualnym instynktem przetrwania. Jack musi się nauczyć żyć ze świadomością, że sama rzeczywistość może być łgarzem  takim samym jak on i reszta bohaterów. Życie w takiej rzeczywistości jest z góry skazane na pewną dozę kłamstwa, czyli budowania swego rodzaju bufora przed nią samą. Nie daje to nam gwarancji życiowego powodzenia, ale przynajmniej przestaje gwarantować życiową porażkę.
Jak już wspominałem, Philip K. Dick dość mocno oparł fabułę powieści na swoim życiu. W 1958 roku przeprowadził się z żoną do Point Reyes Station, niczym Anteilowie do Hrabstwa Marin. Podobnie jak Isidore spotkał tam grupę oszołomów z Inverness, wierzącą w niechybną interwencję kosmitów. Tak jak Nathan wplątał się w romans z sąsiadką, dla której rzucił żonę i kłamał w sądzie podczas rozprawy rozwodowej  Fay Hume to alter ego Anne Williams Rubinstein. Jack Isidore to duch przeszłości  młody i naiwny Philip, zafascynowany światem i biorący wszystko za dobrą monetę. Nathan Anteil to duch teraźniejszości  Philip K. Dick zaraz po przeprowadzce, bezgranicznie zakochany w kobiecie i naiwnie wierzący, że jakoś to będzie. Charley Hume to duch przyszłości  zaskakująco trafna projekcja Philipa K. Dicka, co do jego związku z Anne. Charley jest zgorzkniały, pozbawiony złudzeń, ziejący nienawiścią do żony i borykający się z chorobą serca. Wyznania łgarza są trochę jak Opowieść wigilijna  Dick jest to zarówno Ebenezerem Scroogeem jak i samym Dickensem.
Wyznania łgarza to znakomita, obyczajowa powieść o ludziach zmagających się z rzeczywistością  tak zwyczajnie i nie tak dosłownie jak w dickowych powieściach science fiction. Zapowiadany koniec świata na razie nie nadszedł  odkładamy go o miesiąc. W następnym artykule ruszymy w podróż przez świat rażony apokalipsą. Będziemy poszukiwać odpowiedzialnego za wszystko Boga Gniewu.
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  Do księgarni marsz:Grudzień 2020

  Esensja

  
  

  
  Mamy wrażenie że  nieco paradoksalnie  dzięki pandemii grudniowa oferta wydawnicza jest odrobinę bogatsza niż zwykle. Wybraliśmy z niej okrągły tuzin interesujących pozycji.


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




Nowości


[image: Admirałowie wyobraźni]
‹Admirałowie wyobraźni›
To z pewnością książka niezwykła: album prezentujący dokonania ilustratorów polskich bajek dla dzieci. Cena może odstraszać, ale rozmiar Admirałów wyobraźni w pełni go uzasadnia. Nie mówiąc już o tym, że będzie to pozycja zarówno dla najmłodszych, jak i dla tych trochę starszych.


[image: Harde Baśnie]
‹Harde Baśnie›
Po Hardej Hordzie przyszła kolej na drugi zbiór opowiadań, których autorkami są czołowe przedstawicielki polskiej fantastyki. Szykuje się idealny prezent pod choinkę  nie tylko dla kobiet.


[image: Zabawki]
‹Zabawki›
Drugi po Hardych Baśniach zbiór trzynastu opowieści polskich pisarek, tym razem powstałych w ramach projektu #grozajestkobietą portalu Grozownia. Jak łatwo zgadnąć motywem przewodnim opowiadań są zabawki, ale nie tylko te przeznaczone dla dzieci.


[image: Zbrodnia wigilijna]
Georgette Heyer
‹Zbrodnia wigilijna›
Przed umieszczeniem Zbrodni wigilijnej w dziale nowości trzy razy sprawdziliśmy czy aby na pewno nie była jeszcze nigdy wydana w Polsce. Trudno uwierzyć, ale nie. Pora więc zapoznać się z jedną z klasycznych powieści detektywistycznych Georgette Heyer.


[image: Szamańska choroba]
Jacek Hugo-Bader
‹Szamańska choroba›
Jacek Hugo Bader znany ze swoich reportaży dotyczących terenów byłego Związku Radzieckiego tym razem na warsztat wziął szamanów  temat ciekawy, mamy nadzieję, że równie ciekawie przedstawiony. 


[image: Wiersze prawie wszystkie. Tom I]
Agnieszka Osiecka
‹Wiersze prawie wszystkie. Tom I›
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  Filmy


  Recenzje


  Panna Scarlet i komisarz:Odc. 6. Kto się lubi, ten się czubi

  Marcin Mroziuk

  Rachael New Panna Scarlet i komisarz
  

  
  Oczywiste jest, że odkrycie afery fałszerskiej na dużą skalę to wielka szansa zarówno dla komisarza Wellingtona, jak i panny Scarlet. Unieszkodliwienie płotek nie oznacza jednak końca sprawy, a znacznie trudniejszym zadaniem okazuje się ujęcie mózgu tej przestępczej działalności.
Ekstrakt: 70%
[image: Panna Scarlet i komisarz]
Kiedy pod koniec poprzedniego odcinka obserwowaliśmy zabójstwo jedynego świadka mogącego doprowadzić policję do najważniejszych członków gangu, jasne dla nas było, że w tym momencie kluczową kwestią będzie wyjaśnienie, czy Moses rzeczywiście współpracował z fałszerzami. I tutaj dochodzi do rozłamu między parą głównych bohaterów. Komisarz  doskonale znający niezbyt ciekawą przeszłość Jamajczyka  jest przekonany o jego winie, a Eliza nie tylko mu ufa, ale chce skorzystać z jego pomocy przy wyjaśnianiu tej sprawy. I panna Scarlet nie zmienia zdania nawet wtedy, gdy w mieszkaniu Mosesa zostaje znaleziona torba z podrobionymi wekslami! Wszystko to powoduje, że przez długi czas nie możemy być pewni, czy nie nadużywa on zaufania Elizy i z niecierpliwością czekamy na wyjaśnienie, jaka jest jego rzeczywista rola w całej tej aferze.
Jednocześnie z rozbawieniem obserwujemy, jak William Wellington wręcz przesadnie troszczy się o bezpieczeństwo panny Scarlet. Obstawa policjantów, którzy nie pozwalają wychodzić Elizie z domu, to jeszcze nic w porównaniu z umieszczeniem jej na pewien czas w celi  tylko po to, aby nikt jej nie zaatakował  W tych okolicznościach trudno nawet się dziwić, że nadinspektor Stirling zarzuca komisarzowi, że te środki bezpieczeństwa wynikają nie z prawdziwego zagrożenia, a z uczucia żywionego przez policjanta do pani detektyw.
Problem w tym, że intencje przełożonego Wellingtona też mogą budzić wątpliwości  czy kieruje nim jedynie niechęć do podwładnego, czy może jednak kryje się za tym coś więcej. Te podejrzenia nabierają zaś jeszcze większej mocy, kiedy coraz więcej poszlak wskazuje na to, że przestępcy mają swojego człowieka w policji, który pomaga im w zacieraniu śladów. Na jego ostateczne zdemaskowanie będziemy musieli poczekać niemal do samego końca tego odcinka. Niestety tę scenę trudno zaliczyć do najbardziej udanych, gdyż wydaje się, że główny winowajca mógł łatwo uniknąć konfrontacji z komisarzem i nie miał żadnego powodu, by nie pozbyć się praktycznie ostatniego dowodu mogącego powiązać go z gangiem fałszerzy. A sposób, w jaki William Wellington zostaje wybawiony z opresji, trudno w ogóle potraktować ze śmiertelną powagą (aczkolwiek trzeba zaznaczyć, że akcent komiczny był tutaj przynajmniej częściowo zamierzony przez twórców).
Trzeba jednak przyznać, że intryga kryminalna związana ze śmiercią Henryego Scarleta została całkiem zgrabnie skonstruowana, a kolejne działania podejmowane przez Williama i Elizę śledzimy z wielkim zainteresowaniem. Z przyjemnością obserwujemy również zmieniający się stosunek tych dwojga do siebie  wszystko bowiem wskazuje, że wybuch wielkiego uczucia jest kwestią tylko czasu. Ale o tym przekonamy się być może w kolejnym sezonie tego naprawdę udanego serialu.
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  Klasyka kina radzieckiego:Gdy niemożliwe dzieje się naprawdę

  Sebastian Chosiński

  Leonid Gajdaj To niemożliwe!
  

  
  Gdy mistrz filmowej komedii Leonid Gajdaj bierze na warsztat teksty mistrza literackiej satyry Michaiła Zoszczenki  nie ma siły, musi powstać wybitne dzieło wywołujące śmiech. I tak jest w przypadku To niemożliwe!, zbioru trzech nowel, które choć odnoszą się do rzeczywistości radzieckiej lat 20. i 30. ubiegłego wieku, to jednak równie dużo mówią o epoce Leonida Breżniewa.
Ekstrakt: 80%
[image: To niemożliwe!]
Leonid Jowicz Gajdaj (1923-1993) to stały bohater tej rubryki, twórca kultowych w czasach Związku Radzieckiego, ale bawiących również współczesnych widzów, doskonałych komedii obyczajowych, jak Operacja Y, czyli Przypadki Szurika (1965), Kaukaska branka, czyli Nowe przygody Szurika (1966), Brylantowa ręka (1968), Dwanaście krzeseł (1971) oraz Iwan Wasiljewicz zmienia zawód (1973). Do tego trzeba dodać jeszcze dwie omawiane w tym miejscu ponad rok temu krótkometrażówki, w których po raz pierwszy pojawili się słynni na cały Kraj Rad Bywały, Kiep i Tchórz, to jest Pies Barbos i niezwykły cross (1961) oraz Bimbrownicy (1962). Bezwzględnie lata 60. i 70. XX wieku były dla Gajdaja najlepszym okresem; właśnie wtedy powstały jego najwybitniejsze dzieła, w tym To niemożliwe!, zbiór trzech nowel filmowych opartych na tekstach Michaiła Michajłowicza Zoszczenki (1894-1958).
Zoszczenko był prozaikiem i dramaturgiem, satyrykiem i felietonistą, który sławę zyskał w latach 20., opisując z wielkim talentem komunistyczną Rosję epoki NEP-u, czyli zadekretowanej przez Włodzimierza Iljicza Lenina w 1921 roku Nowej Ekonomicznej Polityki. W następnej dekadzie znalazł się w gronie tych twórców, którym stalinizm i obowiązujący w sztuce sowieckiej socrealizm złamały kręgosłup (także moralny). Z czasem jego teksty stawały się coraz mniej śmieszne, za to coraz bardziej podporządkowane wymogom politycznej propagandy. Co i tak nie uchroniło go przed powojennymi represjami ze strony władz. Zapisał się na trwałe w historii literatury rosyjskiej, ale faktem pozostaje, że to, co najwartościowsze, stworzył jeszcze przed nastaniem stalinowskiej dyktatury. Gajdaj i współpracujący z nim przez ponad dekadę scenarzysta Władlen Bachnow (1924-1994) w To niemożliwe! wykorzystali następujące teksty Michaiła Michajłowicza: komedię Zbrodnia i kara, opowiadanie Zabawna przygoda oraz sztukę Ślub. 
Film, który kręcono w Astrachaniu (pierwsza i częściowo druga nowela) oraz Moskwie (cała trzecia), miał premierę 23 października 1975 roku i cieszył się olbrzymim powodzeniem wśród widzów, choć dane co do jego oglądalności są różne. Jedne źródła twierdzą, że do kin wybrało się w tamtym czasie niemal 47 milionów obywateli Kraju Rad, inne przekonują, że było ich o 4 miliony więcej. Ta rozbieżność może wynikać z tego, że pierwsza (niższa) cyfra odnosi się jedynie do tych osób, które oglądnęły film tylko w 1976 roku (co starczyło, by zająć drugie miejsce w krajowym box-ofisie), druga (wyższa) dodaje również widzów z października, listopada i grudnia roku poprzedniego. W każdym razie To niemożliwe!, jakby nie liczyć, było kolejnym frekwencyjnym sukcesem Gajdaja, lokującym go w elitarnym gronie najwybitniejszych komediowych reżyserów w Związku Radzieckim (do tego samego grona należy zaliczyć również Gruzina Gieorgija Danieliję i Eldara Riazanowa). 
Pierwsza z nowel, tytułem nawiązująca do słynnego dzieła Fiodora Dostojewskiego, to Zbrodnia i kara. Nie ma tu jednak mowy o występnym studencie, który w imię wyższych idei morduje podłą lichwiarkę. Oba pojęcia należy rozumieć tyleż dosłownie, co symbolicznie, a sama komedia Zoszczenki i krótkometrażówka Gajdaja niesie ze sobą przesłanie wychowawcze. Akcja rozgrywa się w ciągu jednego letniego dnia  21 sierpnia 1927 roku. NEP jeszcze trwa, ale widać już pierwsze oznaki nadciągającej zmiany. W gazetach codziennych jest coraz więcej informacji na temat skutecznej walki z malwersantami i pasożytami społecznymi. Grigorij Iwanowicz Gorbuszkin jest kierownikiem sklepu, który pełnymi garściami czerpie z tego, co daje mu życie. Możemy się tylko domyślać, że do majątku, jakiego się dorobił (w gotówce i antykach), nie doszedł uczciwą drogą. Kiedy więc w trakcie śniadania pojawia się w jego domu wysłannik prokuratury i wzywa go na przesłuchanie  mężczyzna jest przekonany, że jego dobra passa dobiegła właśnie końca. Także żona Gorbuszkina, Anna Wasiljewna, jest przekonana, że szybko męża nie zobaczy.
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Przewożonego na śledztwo Grigorija Iwanowicza widzi sprzedający w rynku piwo brat Anny. Jego pierwsza myśl jest dokładnie taka sama  oskarżą, skażą i wyślą do obozu, a majątek skonfiskują. Trzeba więc działać szybko i natychmiast spieniężyć z dóbr uzbieranych przez Gorbuszkina, co tylko się da. Skutki tego działania będą tyleż nieoczekiwane, co zabawne. Wiele jednak mówiące o społeczeństwie radzieckim zarówno z połowy lat 20., jak i 70. XX wieku. Druga nowela  Zabawna przygoda  jest w zasadzie komedią romantyczną, z tą różnicą, że trudno po niej oczekiwać szczęśliwego dla wszystkich bohaterów zakończenia perypetii. Gdy Nikołaj w wolny od pracy dzień oznajmia żonie Zinaidzie, że musi wyjechać służbowo, ona wcale nie wydaje się tym zmartwiona; natychmiast po wyjściu męża dzwoni do swego kochanka, aktora Anatolija Barygina-Amurskiego (męża i ojca trzech synów). Ten żali się małżonce Tatianie, że dyrektor teatru zarządził nadzwyczajną próbę przed spektaklem, w której udziału nie mógł odmówić  i rusza do spragnionej czułości Ziny. W tym samym czasie Nikołaj i Tatiana nie, to wcale nie jest takie proste. 
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Zoszczenko i w ślad za nim Gajdaj skomplikowali intrygę znacznie bardziej. W każdym razie drogi bohaterów (a nie są to jeszcze wszyscy) przetną się kilka godzin później w niespodziewanych okolicznościach. Satyra na obyczajową rozwiązłość i kłopoty lokalowe  obie typowe dla społeczeństwa sowieckiego  wywołują tym razem nie tylko uśmiech, ale i współczucie. Te same uczucia będą towarzyszyć widzom podczas lektury ostatniej z nowel  Zdarzenia na ślubie  której głównym bohaterem jest młody moskwianin Wołodia Zawituszkin. Wraz z przyjacielem Sieriogą szuka on domu swojej narzeczonej, gdzie właśnie przygotowywana jest uczta weselna. A że wszystkie wille są takie same i na dodatek przysypane śniegiem  trudno trafić pod właściwym adres. Z kolei w domu panny młodej praca wre, powoli zbierają się goście, tylko pana młodego nie ma. A kiedy się wreszcie pojawia, ma problem z rozpoznaniem przyszłej małżonki. Dotąd spotykali się bowiem jedynie (przez cztery dni) w tramwaju i na ulicy; Katia zawsze miała na sobie gruby płaszcz i czapkę-uszankę. Zabawne nieporozumienie sprawia, że Wołodia odkrywa tajemnicę, którą narzeczona starała się za wszelką cenę przed nim ukryć.
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Każda z nowel jest niewymuszenie śmieszna, ale często jest to również śmiech przez łzy. Zoszczenko i Gajdaj podkreślają przede wszystkim negatywne cechy ludzkiego charakteru, uwypuklają podłości, odpowiednio je piętnując i dbając o to, aby w finale sprawiedliwości stała się zadość. Pod tym względem To niemożliwe! spełniało wymogi stawiane przez państwo, choć absolutnie nie można powiedzieć, że Leonid Jowicz był jednym z tych twórców, którzy szli na pasku Państwowego Komitetu Kinematografii. Groteskowa rzeczywistość sprzed dekad była bowiem także odbiciem aktualnej rzeczywistości, tej widzianej za oknem  i zapewne rozumiał to każdy średnio rozgarnięty obywatel Kraju Rad. Autorem zdjęć do filmu (świetnie zresztą oddających klimat przedwojnia) był Siergiej Połujanow (Czyste niebo, Był sobie dziad i baba, Złote cielę), który z Gajdajem pracował przy siedmiu jego filmach z lat 1971-1982. Za burleskową ścieżkę dźwiękową (i kapitalne piosenki) odpowiadał natomiast Aleksandr Zacepin, którego kooperacja z Leonidem Jowiczem trwała jeszcze dłużej, bo zaczęła się w połowie lat 60., a skończyła prawie trzy dekady później.
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W obsadzie aktorskiej nie zabrakło gwiazd. W pierwszej noweli pojawiają się między innymi: Michaił Pugowkin (Dziewczęta) jako Gorbuszkin, Nina Griebieszkowa (Łzy płynęły) jako jego żona oraz Wiaczesław Niewinny (Ta jedyna) w roli szwagra kierownika sklepu. W noweli drugiej podziwiać możemy Olega Dala (Król Lear) jako Anatolija i Natalię Sieliezniową (Temat) jako jego żonę, Jewgienija Żarikowa (Dziecko wojny) w roli Nikołaja i Swietłanę Kriuczkową (Wyznanie miłości) w roli jego żony, wreszcie Michaiła Kokszenowa (Trzeba przejść i przez ogień) jako ech, chyba za dużo bym zdradził. Trzecia nowela skrzy się komediowym kunsztem Leonida Kurawliowa (Panie proszą panów) jako Wołodii i Sawielija Kramarowa (Afonia) w roli jego przyjaciela Siergieja, jak również tyleż śmieszącego co wzruszającego Gieorgija Wicyna (Hełm Aleksandra Macedońskiego) jako ojca panny młodej i Walentiny Tieliczkinej (Początek) w roli mającej co nieco do ukrycia Katieriny.




Tytuł: To niemożliwe!
Tytuł oryginalny: Не может быть!
Reżyseria: Leonid Gajdaj
Zdjęcia: Siergiej Połujanow
Scenariusz: Władlen Bachnow, Leonid Gajdaj
Obsada: Michaił Pugowkin, Nina Griebieszkowa, Wiaczesław Niewinny, Michaił Swietin, Oleg Dal, Swietłana Kriuczkowa, Michaił Kokszenow, Natalia Sieliezniowa, Jewgienij Żarikow, Łarisa Jeriomina, Gieorgij Wicyn, Leonid Kurawliow, Sawielij Kramarow, Walentina Tieliczkina, Ludmiła Szagałowa, Swietłana Charitonowa, Siergiej Filippow
Muzyka: Aleksandr Zacepin
Rok produkcji: 1975
Kraj produkcji: ZSRR
Czas trwania: 92 min
Gatunek: komedia, obyczajowy
Zobacz w: Kulturowskazie
Ekstrakt: 80%
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  East Side Story:Obłomow naszych czasów

  Sebastian Chosiński

  Władimir Mirzojew Jak Nadia poszła po wódkę
  

  
  Irina Waśkowska nie jest postacią w Polsce całkowicie nieznaną; wielbiciele teatru mieli już możliwość poznać jej twórczość. Nie poznali natomiast dotąd sztuki Rosyjska śmierć, która w 2018 roku stała się najpierw kanwą tak zatytułowanej krótkometrażówki, a rok później została rozbudowana  jako Jak Nadia poszła po wódkę  do pełnego metrażu. W obu przypadkach za reżyserię odpowiadał Władimir Mirzojew.
Ekstrakt: 60%
[image: Jak Nadia poszła po wódkę]
Irina Siergiejewna Waśkowska urodziła się w 1981 roku we wsi Machniewo w obwodzie swierdłowskim (którego stolicą jest Jekaterynburg, dawny Swierdłowsk). Początkowo studiowała prawo, ale potem przeniosła się do Państwowego Instytutu Teatralnego w Jekaterynburgu, gdzie o jej wykształcenie zadbał dobrze znany w naszym kraju dramaturg i reżyser Nikołaj Kolada. Nic zatem dziwnego, że Waśkowska poszła w jego ślady i szybko zaczęła odnosić w swojej ojczyźnie spore sukcesy. Nad Wisłę trafiła za sprawą sztuki Lekcje miłości, którą pięć lat temu Rafał Sabara przedstawił w łódzkim Teatrze imienia Stefana Jaracza (w październiku 2017 roku pokazano ją nawet w ramach Teatru Telewizji). Z kolei dramat Marzec wyreżyserował Kolada w ramach zajęć katowickiej Szkoły Aktorskiej Teatru Śląskiego. W branżowym miesięczniku Dialog wydrukowano natomiast  w numerze trzecim sprzed dwóch lat  Wizytę. W sumie Polacy mieli możność poznać trzy teksty Iriny Siergiejewnej. Trzy na ponad dwadzieścia. Niby niewiele, ale są przecież rosyjscy dramaturdzy, którzy nawet takiego szczęścia nie mieli.
Rosyjska śmierć miała swój pierwodruk w 2012 roku w zbiorze sztuk młodych autorów uralskich. Wtedy też Nikołaj Kolada wystawił ją po raz pierwszy na scenie swojego jekaterynburskiego teatru. Kilka lat później na dzieło Waśkowskiej zwrócił uwagę Władimir Mirzojew (rocznik 1957), o którym do tej pory wspominaliśmy w kontekście trzech filmów: dramatu sensacyjnego Człowiek, który wszystko wiedział (2009), uwspółcześnionej wersji opartego na tragedii Aleksandra Puszkina Borisa Godunowa (2011) oraz psychologiczno-politycznego Nazywali ją Mumu (2015). Po premierze tego ostatniego Mirzojew nakręcił jeszcze trzy dwudziestopięciominutowe Etiudy o wolności (2018) oraz przeniósł na wielką scenę Wiśniowy sad Antona Czechowa, który to spektakl doczekał się nawet rok temu edycji DVD. Pomiędzy powstała natomiast niespełna półgodzinna Rosyjska śmierć (2018), która następnie trafiła do prezentowanego w kinach almanachu Czas kobiet (z dwiema innymi nowelami w reżyserii Andrieja Troickiego i Inny Szczerbań).
Mirzojew uznał jednak, że tekst Waśkowskiej ma większy potencjał i że warto go rozwinąć. Poprosił więc autorkę o przygotowanie nowej, rozszerzonej wersji scenariusza (w pewnym sensie ciągu dalszego Rosyjskiej śmierci). Dokręcił nowe sceny, całość przemontował  i tym sposobem powstał, bardzo Czechowowski w nastroju, dramat psychologiczny Jak Nadia poszła po wódkę. Jego premiera odbyła się w ostatni piątek października tego roku. Powiedzmy sobie od razu: to nie jest film, który zarobi krocie. Ba! w kinach prawdopodobnie przepadnie, nie ma w nim bowiem nic komercyjnego. Realizacyjnie przypomina raczej kameralny spektakl telewizyjny, tyle że nakręcony również w plenerach. Jest to historia miłosnego trójkąta, a może nawet czworokąta, a jeśli uznamy za realne marzenia głównego męskiego bohatera  to i pięciokąta. Zaczyna się jak u Czechowa, z tą różnicą, że zamiast trzech, mamy dwie siostry. Samotne kobiety, które są już wieku, w jakim powinny mieć rodziny i dzieci. Starsza Walentina zawsze marzyła o tym, aby wyjechać z kraju i zamieszkać w Wenecji; życie potoczyło się jednak inaczej i wylądowała w starej drewnianej daczy na rosyjskiej prowincji.
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Mieszka z nią, również poszukująca swego miejsca w życiu, młodsza siostra Nadieżda (Nadia), która nie stroni od zabaw w nocnych klubach i przygodnych znajomości. Ta otwartość skrywa jednak wrażliwą, poturbowaną przez los duszę. Pewnej nocy, gdy wraca do domu, przyplątuje się do niej mężczyzna. Aleksiej ma problemy z pamięcią, następnego dnia rano nie potrafi wyjaśnić ani Walentinie, ani Nadieżdzie, dlaczego znalazł się pod ich dachem. Kobiety, nic o nim tak naprawdę nie wiedząc, nie wyrzucają go jednak, lecz zapraszają do stołu. Wydaje im się takim samym rozbitkiem jak one. Z czasem okazuje się, że mężczyzna ma żonę, ale nie jest to szczególnie udany związek. Aleksiej marzy więc o wyrwaniu się z niego, myślami ucieka do nieistniejącej kochanki. Pytanie tylko, czy tą idealną dla niego kobietą może stać się któraś z sióstr? Powolne tempo opowieści jeszcze bardziej zbliża film do teatru, co niekoniecznie wychodzi mu na dobre, choć trzeba przyznać, że dograna po roku sekwencja rozgrywająca się w mieszkaniu mężczyzny (w której pojawia się jego żona), nieco przynajmniej zdynamizowała narrację.
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Czym jest Jak Nadia poszła po wódkę? Historią trojga przegranych osób w średnim wieku (bądź dopiero, jak Nadieżda, w ten wiek wchodzących), którzy zdają sobie sprawę z tego, że czas przecieka im przez palce i być może z tego powodu znaleźli się w ostatnim momencie, kiedy można coś jeszcze w swoim życiu zmienić. Choć uwaga autorów  i Waśkowskiej, i Mirzojewa  skupia się przede wszystkim na siostrach, to najważniejszą postacią wydaje się Aleksiej, który w swym zagubieniu, nieprzystosowaniu do rzeczywistości, apatii i bezradności przypomina nie tyle bohaterów Czechowa, co Ilję Iljicza Obłomowa z dziewiętnastowiecznej powieści Iwana Gonczarowa. Ma taki sam problem z podejmowaniem decyzji, nie potrafi zrobić tego samodzielnie i często zdaje się na innych (czy to żonę, czy też Walentinę i Nadię). Trudno uznać tak postępującego człowieka za mogącego stworzyć fundament szczęśliwego związku, a jednak Wala postanawia mu pomóc, dostrzegając jego dobroduszność.
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W postać Aleksieja wcielił się  i zagrał go, choć w sposób stonowany, to jednak brawurowo  Jewgienij Cyganow (Koniec sezonu, Odessa); rolę Nadii reżyser powierzył Nadieżdzie Igoszynej (Koperta, Rusałka. Jezioro martwych), a Walentiny  Jelenie Solianych (dotąd pojawiającej się głównie w serialach). Żonę Aleksieja zagrała z kolei Jana Trojanowa (Bączek, Kokoko), a jego wymarzoną kochankę zaliczająca debiut z prawdziwego zdarzenia Daria Jemieljanowa. Nad filmem pracowało dwóch operatorów: sceny na daczy (wykorzystane w Rosyjskiej śmierci) kręcił dokumentalista Jurij Burak (Iracka odyseja), natomiast w mieszkaniu Aleksieja (a więc zrealizowane w drugim podejściu)  debiutant Anton Mironowicz. Za ścieżkę dźwiękową odpowiadał z kolei Iwan Łubiennikow, choć i tak jego praca została przyćmiona przez pojawiającą się na samym początku piękną balladę Borisa Griebienszczikowa, lidera kultowej petersburskiej formacji rockowej Akwarium.




Tytuł: Jak Nadia poszła po wódkę
Tytuł oryginalny: Как Надя пошла за водкой
Reżyseria: Władimir Mirzojew
Zdjęcia: Jurij Burak, Anton Mironowicz
Scenariusz: Irina Waśkowska
Obsada: Jewgienija Solianych, Jewgienij Cyganow, Nadieżda Igoszyna, Jana Trojanowa, Daria Jiemieljanowa
Muzyka: Iwan Łubiennikow, Boris Griebienszczikow [Борис Гребенщиков]
Rok produkcji: 2019
Kraj produkcji: Rosja
Czas trwania: 78 min
Gatunek: dramat, psychologiczny
Zobacz w: Kulturowskazie
Ekstrakt: 60%
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  Klasyka kina radzieckiego:Zanim wybije północ. Ta Północ!

  Sebastian Chosiński

  Eldar Riazanow Zakręt szczęścia
  

  
  W Związku Radzieckim istniała tradycja realizacji komedii obyczajowych, których akcja rozgrywała się w okresie noworocznym. Przodował w tym Eldar Riazanow, który praktycznie w każdej dekadzie swojej kariery reżyserskiej dostarczał spragnionym dobrej zabawy widzom jeden taki obraz. W latach 60. był to Zakręt szczęścia  opowieść, jak wiele z jego filmów, oparta na autentycznym wydarzeniu.
Ekstrakt: 70%
[image: Zakręt szczęścia]
Kinematografia radziecka miała olbrzymie szczęście, doczekując się co najmniej trzech wybitnych reżyserów, którzy specjalizowali się w filmach komediowych. Przez lata dostarczali oni radości milionom widzów w całym Kraju Rad, a ich dzieła biły prawdziwe rekordy popularności. To Gieorgij Danielija, Leonid Gajdaj oraz bohater dzisiejszego odcinka cyklu  Eldar Aleksandrowicz Riazanow (1927-2015). Gościł on już na łamach Esensji wielokrotnie, głównie właśnie w ramach Klasyki kina radzieckiego. Mogliście przeczytać o takich klasycznych jego obrazach, jak  w ujęciu chronologicznym  Noc sylwestrowa (1956), Proszę o książkę zażaleń (1965), Niezwykłe przygody Włochów w Rosji (1973), Ironia losu, czyli Szczęśliwego Nowego Roku (1975), Biurowy romans (1977), Garaż (1979), Dworzec dla dwojga (1982), Gorzki romans (1984) oraz Zapomniana melodia na flet (1987). Dzisiaj listę ten uzupełnia powstały w drugiej połowie lat 60. ubiegłego wieku Zakręt szczęścia (niekiedy tłumaczony także jako Zakręt sukcesu). Był on drugim  po Złodzieju samochodów (1966)  wspólnym dziełem Riazanowa i scenarzysty Emila Wieniaminowicza Braginskiego (1921-1998), którzy w następnych latach stworzyli więcej niż udany duet artystyczny.
Przyszłe scenariusze wcześniej często publikowali w prasie branżowej jako opowiadania (względnie nowele) bądź sztuki teatralne. W przypadku Zakrętu szczęścia, który był siódmym pełnometrażowym filmem Eldara Aleksandrowicza, wykorzystali pierwszą opcję, a oparli się na wydarzeniu, jakie zaistniało w rzeczywistości. Potraktowali je jako punkt wyjścia do opowieści momentami dramatycznej, ale koniec końców optymistycznej. Jak było z prawdziwym bohaterem tej historii  prawdopodobnie dzisiaj nie da się już dociec (ale biorąc pod uwagę to, w jaki sposób działał system sowiecki, to skoro jego postępek został wykryty, raczej nie mógł liczyć na łagodny wymiar kary). Zdjęcia kręcono w Moskwie zimą (w styczniu i lutym) 1968 roku, a premiera filmu odbyła się  i nieprzypadkowo wybrano taki termin  30 grudnia. Był to bowiem obraz noworoczno-świąteczny (i nie chodzi tu wcale o Boże Narodzenie, którego w ZSRR przecież, przynajmniej oficjalnie, nie obchodzono). Zakręt szczęścia cieszył się dużym powodzeniem, chociaż do rekordów, jakie biły inne dzieła Riazanowa, było mu daleko  w ciągu kolejnych dwunastu miesięcy od daty premiery obejrzało go niemal 23 miliony widzów. W każdym razie wystarczyło, aby odtrąbić sukces.
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Głównym bohaterem jest Wołodia (Władimir) Antonowicz Oriesznikow, czterdziestoletni skromny fotograf pracujący w państwowym zakładzie fotograficznym Sowriemiennik. Mieszka skromnie, wynajmuje pokój w komunałce, prowadzi życie nieskrępowanego niczym kawalera. Chociaż kobiety nie są mu wcale obojętne  flirtuje z Olą, bankową kasjerką, lecz przede wszystkim podoba mu się dojrzała Lidia Siergiejewna, jego koleżanka z pracy. Ale cóż, ona akurat ma męża, rentgenologa, który jest w niej zakochany do tego stopnia, że dał się wziąć pod pantofel. Zarobki pracowników Sowriemiennika sprawiają, że z trudem wiążą oni koniec z końcem, nawet dorośli ludzie  jak ekspedientka Alewtina Wasiljewna  wciąż mieszkają ze swoimi starymi rodzicami. Wołodia też chętnie przeniósłby się do własnego lokum, kupiłby nowoczesny aparat fotograficzny  tylko za co? W kłopotach finansowych kolektyw stara się przychodzić sobie ze wsparciem, tworząc kasę wzajemnej pomocy, do której każdego miesiąca wpłacana jest określona kwota. Wypłacić ją można jedynie za zgodą wszystkich członków. I otóż krótko przed nastaniem Nowego Roku Oriesznikow postanawia pożyczyć sobie pieniądze z kasy, nie pytając innych o pozwolenie.
[image: ]
Nie, wcale nie ma złych intencji. Wie, jakie kłopoty przeżywa jego zakład, który nie wyrobił rocznego planu zdjęć. Ale z drugiej strony, jak to zrobić, kiedy używają przestarzałego sprzętu, a na kupno nowoczesnego ich nie stać. Wołodia bierze więc pieniądze z kasy, aby kupić w banku obligację na odbywającą się co roku z okazji Nowego Roku loterię. Jeśli przegra  zwróci własne pieniądze, jeśli wygra  zwróci kasę z wygranej, na dodatek będzie mógł też odpalić coś pozostałym. Los sprawia, że Oriesznikow wygrywa  i to nie sto, nie pięćset, nawet nie tysiąc, ale astronomiczną kwotę dziesięciu tysięcy rubli. W czasie losowania, jakie odbywa się w miejskim teatrze przy pełnej widowni, obecna jest również Alewtina  widząc, co się stało, nabiera podejrzeń co do pochodzenia pieniędzy, za które Wołodia kupił szczęśliwą obligację. Kiedy okazuje się, że wydał na to ich wspólne pieniądze, w zakładzie wybucha afera. Mężczyzna zostaje uznany za złodzieja, a jego główną oskarżycielką staje się Lidia Siergiejewna (co musi boleć go szczególnie). Przy okazji wychodzą też na jaw inne zadawnione urazy, a z biegiem czasu widz coraz częściej zadaje sobie pytanie, na czym tak naprawdę zależy urażonym pracownikom zakładu fotograficznego  chcą sprawiedliwości czy też udziału w podziale łupu?
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Powiedzmy sobie szczerze: to nie jest najlepszy film Riazanowa, chociaż posiada wszystkie istotne elementy jego stylu. Jest śmieszno-gorzki, jednocześni bawi i wzrusza, a między wierszami przemyca wiele spostrzeżeń na temat radzieckiej rzeczywistości (które niekoniecznie podobały się cenzurze). Pod wieloma względami przypomina późniejszy o dekadę Garaż, gdzie również obserwujemy perypetie grupy osób, które próbują osiągnąć konsensus w sprawie, jaka ich poważnie dzieli. Tyle że w Zakręcie śmierci ostrze satyry obyczajowej jest nieco stępione; Eldar Aleksandrowicz nie osiągnął jeszcze tego poziomu ironii, jaki pojawił się w jego kolejnych filmach (zwłaszcza w Zapomnianej melodia na flet). Inna sprawa, że w dziele z 1968 roku tak samo istotne, co odmalowanie różnorodnych ludzkich charakterów, jest także sportretowanie osób znajdujących się na życiowym rozdrożu, niekiedy rozpaczliwie szukających swojej drugiej połówki (vide Alewtina, Ola, poniekąd sam Wołodia) bądź nieszczęśliwych w dotychczasowych związkach (Lidia). Fabule brak jednak zwartości  może dlatego, że Riazanow i Braginski nie rozumieli się jeszcze tak dobrze, jak to będzie w następnych latach, a może wynikło raczej z faktu, że pisząc pierwotnie nowelę, a nie przeznaczoną na scenę sztukę, nie zdołali odpowiednio zbudować postaci.
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Tym bardziej że wykonawców najważniejszych ról mieli pierwszorzędnych. Wołodię Oriesznikowa zagrał Jewgienij Leonow (Dworzec Białoruski, Łzy płynęły), Lidię Siergiejewnę  zmarła 20 października tego roku wdowa po Siergieju Bondarczuku Irina Skobcewa (Wojna i pokój, Oni walczyli za Ojczyznę), Alewtinę  Walentina Tałyzina (Kuter Iwana, Afonia), natomiast jej narzeczonego z ogłoszenia Iwana  Jewgienij Jewstigniejew (9 dni jednego roku, Witajcie  wstęp wzbroniony). W epizodach też nie zabrakło świetnych aktorów: w dyrektora zakładu fotograficznego Kiryła Iwanowicza Połotiencewa wcielił się na przykład Aleksiej Gribow (Pierwsza Konna, Przysięga), w męża Lidii  Gotlib Roninson (Dwanaście krzeseł), w retuszera Pietię  Gieorgij Burkow (Kalina czerwona, Nieszczęście), a w kasjerkę Olę  Walentina Tieliczkina (Początek, To niemożliwe!). Większość z nich później jeszcze wielokrotnie współpracowała z Riazanowem; podobnie zresztą jak operator Władimir Nachabcew (nieustannie od 1964 do 1980 i okazjonalnie w 1996 roku) oraz kompozytor Andriej Pietrow (w latach 1966-2003). Zakręt śmierci był więc jedną z ich pierwszych zrealizowanych razem prac, gdy jeszcze się docierali. Stąd i pewne niedoskonałości, które jednak nie umniejszają radości, jaką przynosi seans.




Tytuł: Zakręt szczęścia
Tytuł oryginalny: Зигзаг удачи
Reżyseria: Eldar Riazanow
Zdjęcia: Władimir Nachabcew
Scenariusz: Emil Braginski, Eldar Riazanow
Obsada: Jewgienij Leonow, Irina Skobcewa, Walentina Tałyzina, Jewgienij Jewstigniejew, Aleksiej Gribow, Gotlib Roninson, Gieorgij Burkow, Walerina Tieliczkina, Swietłana Starikowa, Boris Susłow, Antonina Dmitrijewa, Nina Sazonowa, Wiktor Szulgin, Zinowij Gierdt
Muzyka: Andriej Pietrow
Rok produkcji: 1968
Kraj produkcji: ZSRR
Czas trwania: 83 min
Gatunek: dramat, komedia
Zobacz w: Kulturowskazie
Ekstrakt: 70%
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  East Side Story:Rambo wchodzi jak smok

  Sebastian Chosiński

  Denis Kriuczkow Rosyjski nalot
  

  
  To nie jest film, który można uznać za bardzo dobry. Spokojnie da się go przypisać do kina klasy B. A jednak sensacyjny Rosyjski nalot Denisa Kriuczkowa, mimo że wszystko jest w nim umowne, ogląda się z zapartym tchem niemal od pierwszej do ostatniej minuty. Jest bowiem pokazaną z przymrużeniem oka opowieścią z pogranicza Wejścia smoka i Wściekłych psów, a z przykładów nam bliższych  Fabryki Jurija Bykowa i Psów Władysława Pasikowskiego.
Ekstrakt: 60%
[image: Rosyjski nalot]
Czterdzieści lat temu wielkim przebojem kin radzieckich (pokazywanym z powodzeniem również w innych demoludach) był wykorzystujący modę na wschodnie sztuki walki sensacyjny dramat Piraci XX wieku Borisa Durowa i Stanisława Goworuchina. Trudno uznać go za szczególnie udany, a jednak było w nim coś, co przykuwało uwagę i sprawiało, że z zapartym tchem śledziło się losy bohaterów do samego finału. Tym czymś była, wpisana w sowieckie konwenanse, jego amerykańskość czy też  mówiąc szerzej  zachodniość, która czyniła go dziełem, było nie było, niepowtarzalnym. Podobny mechanizm działa w przypadku Rosyjskiego nalotu, który utkany został ze schematów obecnych w kinie sensacyjnym od dekad. Oglądając obraz Denisa Kriuczkowa, co rusz widz łapie się na myśli: Ja już to gdzieś widziałem! O, słyszałem nawet podobny dialog bądź deklarację głównego bohatera! A ta walka wręcz to prawie żywcem wyjęta została z Wejścia smoka (1973) Roberta Clousea (chodzi o końcowy pojedynek agenta Lee z Hanem)!
Takich skojarzeń towarzyszących lekturze Rosyjskiego nalotu jest jednak znacznie więcej. Przygotowania do napadu przypominają to, co Quentin Tarantino pokazał niegdyś we Wściekłych psach (1992), miejsce akcji to z kolei oczywiste nawiązanie do Fabryki (2018) Jurija Bykowa, a rozgrywająca się tam rozpierducha polskiemu widzowi z miejsca skojarzy się z Psami 3 (2020) Władysława Pasikowskiego. Sam główny bohater  weteran wojenny Nikita, były żołnierz Specnazu, czyli sił specjalnych  mógłby zostać uznany za ucznia Rambo. Swoją drogą ciekawe, kto wpadł na tak szalony pomysł, by wszystko to połączyć w jedno! Scenariusz ma aż troje autorów (w tym jedną kobietę), ale nie ma wątpliwości, że najwięcej zawdzięcza Amerykaninowi Robertowi Orrowi (rodem z Nashville). Orr w latach 90. ubiegłego wieku był fotografikiem, podróżował w najbardziej zapalne miejsca na świecie, dokumentował popełniane zbrodnie. Był między innymi w Bośni i Chorwacji, gdy wybuchła wojna w dawnej Jugosławii; był w obozach uciekinierów na pograniczu kenijsko-somalijskim.
Swoje doświadczenia z pobytu na Bałkanach przelał po powrocie do ojczyzny na papier; tak powstał scenariusz dramatu wojennego Wybawca (1998) w reżyserii Serba Predraga Antonijevicia. Później powstały kolejne, w tym ten najnowszy  Rosyjski nalot. Współscenarzystą był natomiast reżyser obrazu Denis Kriuczkow, który wrócił do kina fabularnego po dziesięciu latach od debiutu (patrz: awangardowa komedia Fosy z 2008 roku). Pomiędzy nakręcił kilka krótkich animacji, dwa dłuższe dokumenty (Nieszpory Najświętszej Maryi Dziewicy, 2010; Żywy, czyli Kroniki Ajsmana, 2011), wreszcie, jakby na przełamanie, krótkometrażową fabułę  obyczajowy Pełny kontakt (2018). W tym czasie  w końcu z czegoś trzeba było żyć!  zajmował się także montażem, pracując między innymi nad Brudnopisem (2018) Siergieja Mokrickiego. Aż w końcu dostał w swoje ręce scenariusz Orra i postanowił zająć się klasycznym kinem sensacyjnym. Klasycznym również z tego powodu, że  wzorem filmów wspomnianego już Jurija Bykowa  zachowującym jedność czasu, miejsca i akcji.
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Nikita, eksspecnazowiec, ma traumę z dzieciństwa. Gdy miał dziesięć lat (lub w okolicach), na jego oczach zamordowano mu ojca. Był wysokim oficerem służb specjalnych, który  jak można sądzić  sprzeciwił się nielegalnej działalności swoich kolegów (polegającej na handlu bronią) i musiał zapłacić za to najwyższą cenę. Po latach jego syn wstąpił do Specnazu, by walczyć z takimi właśnie ludźmi. W czasie misji specjalnej w Afryce, podczas której tropi nielegalnie kupujących broń przedstawicieli organizacji terrorystycznej, Nikita w sprzedającym bandytom towar białym człowieku rozpoznaje mordercę swojego ojca. Nie wytrzymuje napięcia i strzela w jego kierunku, rozpętując prawdziwe piekło. Nieznajomy zostaje tylko lekko ranny i ucieka, ginie za to partner Nikity, a cała akcja spala na panewce. W efekcie mężczyzna musi pożegnać się ze służbą. Ma jednak nowy cel w życiu  dopaść śmiertelnego wroga i wreszcie wymierzyć mu po latach sprawiedliwość. By tego dokonać, musi zaplanować intrygę na znacznie szerszą skalę. W czym pomaga mu, zupełnie tego nieświadomy, pewien młody szemrany biznesmen.
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Biznesmen pragnie dokonać wrogiego przejęcia fabryki, która, jak sądzi, jest nielegalną rozlewnią wódki. Dowiedziawszy się o zaplanowanym spotkaniu akcjonariuszy, którymi w większości są lokalni gangsterzy, szykuje nalot, by ich zaszantażować i wymusić sprzedaż interesu po znacznie zaniżonej cenie. Wynajmuje w tym celu niestroniących od przemocy sportowców  specjalistów od sztuk walki (Głównego, Bystrego, Złego, Żartownisia, Cichego)  którzy jak nikt inny nadają się do tej paskudnej, choć wcale nie mokrej, roboty. Pokierować ma nimi natomiast Nikita  jego doświadczenie na polu walki może okazać się bowiem w takiej sytuacji nieocenione. I do pewnego momentu rzeczywiście wszystko idzie zgodnie z planem. Aż okazuje się, że rozlewnia wódki jest tak naprawdę jedynie przykrywką do znacznie bardziej dochodowego interesu, który z uczciwością ma jeszcze mniej wspólnego. Na dodatek Nikicie zdaje się przyświecać zupełnie inny cel  biznesmen i jego sportowcy okazują się jedynie pionkami, które mają go do niego doprowadzić.
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Początkowo lekki ton opowieści z biegiem czasu ulega radykalnej zmianie. Im bliżej końca, tym mniej jest powodów do śmiechu. Rosyjski nalot to oczywiście kino gatunkowe, które ma dostarczać rozrywki. Ale to również obraz skrywający krytykę rosyjskiej rzeczywistości  skorumpowanych elit i służb (od sił specjalnych po zwykłą policję), dorabiających się kosztem zwykłych robotników wszechwładnych oligarchów, jak również powszechnej przemocy, za sprawą której załatwia się wszystkie konflikty i nieporozumienia. Rolę Nikity powierzono, znanemu z chińskich filmów fantasy, chorwackiemu aktorowi Ivanowi Kotikowi (Tajemnica smoczej pieczęci); nieuczciwego i okrutnego specnazowca zagrał Aleksandr Krasowski (Pielgrzym), szemranego biznesmena  Ilja Antonienko (Legenda o Kołowracie, Toboł), dyrektora nielegalnej fabryki  Igor Starosielcew (Jelcyn. Trzy dni sierpnia), a jego piękną i młodą sekretarkę Ewę  Sofia Ozierowa (Tekst). Szefem gangu sportowców jest natomiast Władimir Miniejew  rosyjski mistrz Europy i świata w kickboxingu, także specjalista od mieszanych sztuk walki i boksu tajskiego. Za zdjęcia odpowiadał Aleksiej Siedow, stały współpracownik Kriuczkowa (od czasu Fos), z kolei za muzykę  niegdyś rockman, teraz bardziej hiphopowiec (co znalazło zresztą odzwierciedlenie w ścieżce dźwiękowej)  Igor Gocmanow.




Tytuł: Rosyjski nalot
Tytuł oryginalny: Русский рейд
Reżyseria: Denis Kriuczkow
Zdjęcia: Aleksiej Siedow
Scenariusz: Robert Orr, Olga Łojanicz, Denis Kriuczkow
Obsada: Ivan Kotik, Ilja Antonienko, Aleksandr Krasowski, Sofia Ozierowa, Igor Starosielcew, Władimir Miniejew, Nikołaj Kołogriwyj, Siergiej Podolnyj, Aleksiej Maksimienko, Konstantin Ignatjew, Władimir Czuprikow, Helga Filippowa, Artiom Mielnieczuk, Natalia Gorbas, Boris Zwieriew
Muzyka: Igor Gocmanow
Rok produkcji: 2020
Kraj produkcji: Rosja
Czas trwania: 103 min
Gatunek: sensacja
Zobacz w: Kulturowskazie
Ekstrakt: 60%
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  Klasyka kina radzieckiego:Ręka rękę myje

  Sebastian Chosiński

  Aleksandr Sieryj Ty dla mnie, ja dla ciebie
  

  
  Spośród wszystkich twórców kultowych w Związku Radzieckim komedii to właśnie biografia autora Ty dla mnie, ja dla ciebie naznaczona jest największymi nieszczęściami i traumami. Od kilku lat spędzonych w więzieniu (zresztą słusznie) aż po wieloletnie, zakończone samobójstwem, zmagania z nieuleczalną chorobą. Kto został tak ciężko doświadczony przez los? Aleksandr Sieryj.
Ekstrakt: 70%
[image: Ty dla mnie, ja dla ciebie]
Z wyżej wymienionych przyczyn dane mu było w ciągu dwóch dekad nakręcić zaledwie pięć filmów, z czego tylko dwa zrealizował w pełni samodzielnie. W życiu miał zdecydowanie pod górkę, płacąc niezwykle wysoką cenę za błąd młodości. Aleksandr Iwanowicz Sieryj urodził sie w 1927 roku w miejscowości Ramoń w obwodzie woroneskim  jego matka była z wykształcenia biologiem, a ojciec agronomem. Jako siedemnastolatek, jeszcze w czasie trwania Wielkiej Wojny Ojczyźnianej, przeniósł się do Moskwy, aby studiować nauki ścisłe. Został inżynierem i podjął pracę w fabryce. Dość szybko jednak zreflektował się, że to nie jest zajęcie dla niego i zapisał się na Wyższe Kursy Reżyserskie zorganizowane przy wytwórni Mosfilm. Ukończył je w 1958 roku, za kolegę z roku mając  co okazało się istotne w późniejszych latach  Gruzina Gieorgija Nikołajewicza Danieliję, który w kolejnych dekadach zapisze się w dziejach kinematografii radzieckiej tak wybitnymi dziełami, jak  między innymi  Chodząc po Moskwie (1963), Jesienny maraton (1979) czy Kin-dza-dza! (1986). Zdobywszy dyplom, Sieryj otrzymuje etat w Mosfilmie. Tyle że w tym samym roku dochodzi do tragedii
Obsesyjnie zazdrosny o swoją ówczesną dziewczynę, podejrzewający ją  niesłusznie  o zdradę, Aleksandr Iwanowicz zaatakował jej domniemanego kochanka. Uderzony przez początkującego reżysera młotkiem w głowę architekt cudem przeżył, ale do końca życia pozostał inwalidą. Sieryj został postawiony przed sądem i skazany na osiem lat więzienia, wyszedł jednak w połowie odbywania kary. Umożliwiono mu powrót do zawodu, lecz przez cały czas znajdował się pod kontrolą. Nie mógł też pracować samodzielnie, co oznacza, że miał mocno ograniczony wpływ na tematykę filmów, jakie pozwalano  czy też raczej: nakazywano  mu kręcić. Pierwszym był dramat przygodowo-szpiegowski Strzał we mgle (1963), pod którym podpisał się do spółki z Anatolijem Bobrowskim, następnie w Odessie zrealizował  razem z Konstantinem Żukiem  komedię Cudzoziemka (1965). Nie mógł jednak trafić na swój temat; poza tym co smaczniejsze kąski (czytaj: scenariusze) mu odbierano, przekazując innym twórcom. Aż w końcu z odsieczą przybył stary przyjaciel  Danielija, który oddał w jego ręce tekst napisany razem z Wiktorią Tokariewą.
Równie dobrze Gieorgij Nikołajewicz mógł ten film zrealizować sam, chciał jednak pomóc znajdującemu się w wyjątkowo trudnej sytuacji koledze. Sam został  przynajmniej oficjalnie  dyrektorem artystycznym obrazu, ale współpracował nad nim na wszystkich etapach produkcji. O jakie dzieło chodzi? O kultowy Hełm Aleksandra Macedońskiego (1971), który do końca 1972 roku oglądnęło w całym Związku Radzieckim 65 milionów widzów. Trudno było sobie wyobrazić większy sukces. Radość zmącona została jednak informacją o chorobie, jaka w tym właśnie czasie zaczęła rozwijać się w organizmie Aleksandra Iwanowicza. To białaczka, która stopniowo, ale bezlitośnie wyniszczała go. Dlatego w ciągu kolejnych piętnastu lat nakręcił jeszcze tylko dwa filmy  komedie Ty dla mnie, ja dla ciebie (1976) i Dbajcie o mężczyzn (1982). W latach 80. coraz więcej czasu Sieryj spędzał w szpitalach; chciał jednak umrzeć w domu, dlatego jesienią 1987 roku, mimo bardzo złego stanu zdrowia, poprosił o wypisanie z kliniki. 16 października zastrzelił się w swoim moskiewskim mieszkaniu.
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Nakręcony w 1976 roku film czekał na premierę przez kilka miesięcy  pierwsze pokazy odbyły się w czerwcu 1977, a oficjalna światowa prezentacja miała miejsce podczas dziesiątej edycji Międzynarodowego Festiwalu Filmowego w Moskwie (18 lipca). Obraz cieszył się sporym powodzeniem, chociaż nie tak wielkim jak Hełm. W ciągu niespełna sześciu miesięcy obejrzało go w sumie w całym Kraju Rad nieco ponad 41,5 miliona widzów, co dało mu trzecie miejsce wśród najlepszych rodzimych produkcji. W każdym razie szefostwo Mosfilmu mogło zacierać ręce z zadowolenia. Jego niesforny reżyser okazał się po raz drugi kurą znoszącą złote jajko. Fabuła Ty dla mnie, ja dla ciebie oparta była na scenariuszu debiutującego w pełnym metrażu dramaturga i prozaika Grigorija Gorina (1940-2000), który w latach 80. zasłynie dwoma filmami Marka Zacharowa  komediowo-romantycznym musicalem Formuła miłości (1984) oraz baśniową antyutopią Zabić smoka (1988). Jednak już w swoim pierwszym ważnym dziele scenariuszowym Gorin udowodnił, że ma świetny zmysł obserwacji i potrafi być bardzo ironiczny, nawet wtedy gdy może się z tego powodu narazić cenzorom z Goskina, czyli Państwowego Komitetu Kinematografii.
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Głównym bohaterem obrazu jest Iwan Siergiejewicz Kaszkin  mieszkający w Moskwie, ale pochodzący z głębokiej prowincji pracownik państwowej łaźni. Nie jest ani dyrektorem, ani kierownikiem, lecz zwykłym łaziebnym i masażystą. Ale to właśnie do niego ustawiają się najdłuższe kolejki  i to złożone z mężczyzn zasiadających na najwyższych stanowiskach: ministrów i dyplomatów, szefów zjednoczeń i nagradzanych pisarzy. Ma tyle znajomości, że jest w stanie załatwić wszystko jednym telefonem. Stać go na posiadanie prywatnego samochodu, luksusowo wyposażonego mieszkania w centrum Moskwy, ba! z artystami jeździ za granicę. Piękne kobiety lgną do niego, jak muchy do lepu. Kaszkin potrafi cieszyć się życiem i korzystać ze wszystkich jego dobrodziejstw, wyznając przy tym zasadę, że jeśli ja pomogę komuś coś załatwić, to on później odwdzięcy mi się tym samym. Bo jak inaczej radzić sobie w systemie centralnego planowania, gdzie na wszystko trzeba mieć talony i skierowania? Aż pewnego dnia radość Iwana Siergiejewicza zostaje zmącona telefonicznym telegramem nadanym z rodzinnej miejscowości. Okazuje się bowiem, że zmarł jego niewidziany od pięciu lat brat bliźniak  Siergiej Siergiejewicz Kaszkin.
[image: ]
Iwan nie zwleka ani minuty  najszybciej jak to możliwe wsiada w samolot, potem jeszcze w pociąg i następnego dnia dociera do rodzinnego domu, gdzie wita go zaskoczona ciocia Luba. Zaskoczona, bo Siergiej rzeczywiście jest chory  leży w szpitalu z powodu dolegliwości sercowych  lecz wcale nie wybiera się na tamten świat. Kto więc wysłał telegram do Moskwy? Nie przyznają się do tego ani ciocia Luba, ani szwagierka Iwana, Wiera. Głównym podejrzanym staje się sam Siergiej. Tylko po co? Wania szybko orientuje się w grze wymyślonej przez brata. Od lat pracuje on jako inspektor nadzoru rzecznego i rybołówstwa  walczy z kłusownikami nielegalnie odławiającymi jesiotry i łososie oraz z pobliską fabryką, która permanentnie zatruwa wodę w pobliskiej rzece. Gdy dopada go choroba i ląduje w szpitalu, nikt nie kontroluje przestrzegania prawa ani przepisów ochrony środowiska; złodzieje mają więc używanie. Jedynym ratunkiem wydaje się Siergiejowi jego brat bliźniak, który paradując w mundurze, mógłby w czasie jego nieobecności, pełnić obowiązki inspektora. Iwan początkowo nie ma na to większej ochoty, ale gdy przekonuje się, że tym sposobem może odzyskać względy sympatycznej Jekatieriny, swej pierwszej szkolnej miłości  zmienia zdanie.
[image: ]
Problem tylko w tym, że bracia, choć bardzo podobni do siebie fizycznie, różnią sie drastycznie podejściem do świata i rzeczywistości. Siergiej jest służbistą, Iwan z kolei nauczył się iść przez życie na skróty. I tak robi tym razem  zamiast wykonywać zadania inspektora, woli się nieoficjalnie dogadywać. Co przy jego naiwności i nieznajomości terenu wywołuje ogromne perypetie i wpędza go w kolosalne kłopoty; stawia również pod wielkim znakiem zapytania dalszą znajomość z Katią. Ty dla mnie, ja dla ciebie jest ostrą, chociaż przedstawioną mimo wszystko w sposób uładzony, satyrą na gnijącą radziecką rzeczywistość epoki środkowego Leonida Breżniewa, gdzie świetnie mają się tylko ludzie na świeczniku i kombinatorzy (często to ta sama kategoria osób). Z tego też powodu pod wieloma względami film Aleksandra Iwanowicza nawiązuje do stylistyki prezentowanej przez jego wielkich mistrzów: Leonida Gajdaja, Eldara Riazanowa i Gieorgija Danieliji, z którym, jak wiemy, łączyły go więzy przyjaźni. Sieryj nie jest jednak aż tak krytyczny wobec otaczającego go świata, co mogło wynikać z jego mniej komfortowej sytuacji, związanej z niechlubną przeszłością i odbytym wyrokiem.
Na planie filmowym pojawiła się jedna wielka gwiazda i całe grono cenionych artystów, wielce zasłużonych dla rozwoju kina i teatru w Związku Radzieckim. Tą niepodważalną pierwszoligową gwiazdą był, wcielający się w dwie postaci  Iwana i jego brata bliźniaka Siergieja  Leonid Kurawliow (Afonia, To niemożliwe!, Panie proszą panów). Ciocię Lubę zagrała ponad siedemdziesięcioletnia Tatiana Peltcer (Ta jedyna), szwagierkę Iwana, Wierę  zmarła 11 maja tego roku Ałła Mieszczeriakowa (Gospodarz tajgi, Tak tu cicho o zmierzchu), kandydata nauk Wliubcziwyja  Ilja Rutberg (9 dni jednego roku), a kłusowników Pantiuchowa, Stiepana i Griszę odpowiednio: Roman Tkaczuk, Jurij Miedwiediew (Muchtar na tropie) i Walerij Nosik (Wyzwolenie). W moskiewską kochankę Iwana, Walentinę, wcieliła się natomiast radziecka seksbomba Swietłana Swietliczna (Brylantowa ręka). Za zdjęcia odpowiadał zapomniany już dzisiaj całkowicie, zresztą nie bez powodu, operator Wiktor Listopadow (1923-2004), dla którego udział w pracy nad Ty dla mnie, ja dla ciebie był największym sukcesem w karierze. Z kolei autorem ścieżki dźwiękowej był Giennadij Gładkow (rocznik 1935), twórca oper, baletów i musicali, z którego usług Sieryj skorzystał po raz drugi, wcześniej miało to miejsce przy Hełmie Aleksandra Macedońskiego.




Tytuł: Ty dla mnie, ja dla ciebie
Tytuł oryginalny: Ты  мне, я  тебе
Reżyseria: Aleksandr Sieryj
Zdjęcia: Wiktor Listopadow
Scenariusz: Grigorij Gorin, Aleksandr Sieryj
Obsada: Leonid Kurawlow, Walentina Kariewa, Tatiana Peltcer, Ałła Mieszczeriakowa, Swietłana Swietliczna, Aleksandr Szworin, Jurij Miedwiediew, Walerij Nosik, Roman Tkaczuk, Jewgienij Szutow, Ilja Rutberg, Wiera Burłakowa, Nikołaj Gorłow, Jurij Leonidow
Muzyka: Giennadij Gładkow
Rok produkcji: 1976
Kraj produkcji: ZSRR
Czas trwania: 87 min
Gatunek: komedia
Zobacz w: Kulturowskazie
Ekstrakt: 70%
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  East Side Story:Zbrodnia i zemsta

  Sebastian Chosiński

  Andzor Emkuż Niewinny
  

  
  W wielokulturowej kinematografii rosyjskiej fascynujące jest między innymi to, że od czasu do czasu można trafić na taki właśnie film  wyprodukowany w Republice Kabardyjsko-Bałkarskiej, a wyreżyserowany przez artystę pochodzącego z Republiki Adygei. Poza tym Niewinny Andzora Emkuż(ew)a to klasyczne kino gatunkowe  dramat sensacyjny z zemstą rodową w tle. Szkoda jedynie, że klasy C lub nawet D.
Ekstrakt: 40%
[image: Niewinny]
O twórcy filmu Adzorze Emkużu (względnie, jak chcą Rosjanie, Emkużewie) nie wiem prawie nic. Poza tym że urodził się w 1980 roku w  będącej enklawą na terenie Kraju Krasnodarskiego  Republice Adygei (zakładam więc, że w jej stolicy, czyli Majkopie, bądź Adygejsku) i jest z pochodzenia  spokrewnionym z Kabardyjczykami i Czerkiesami  Adygejczykiem. Niewinny to jego reżyserski debiut, przynajmniej jeśli chodzi o kino pełnometrażowe. Scenariusz filmu, mocno podkreślający tradycje ludów Kaukazu Północnego, powstał przy udziale operatora Ratmira Chakułowa, a oparty został  najprawdopodobniej  na tekście czerkieskiego prozaika i poety Jurija Szydowa, który zmarł 23 października ubiegłego roku. W rolach głównych Emkuż obsadził natomiast przede wszystkim aktorów na co dzień występujących w Państwowym Teatrze Dramatycznym imienia Alego Szogencukowa, który mieści się w Nalczyku, stolicy Kabardo-Bałkarii. Nie trzeba chyba dodawać, że są to artyści, mimo zaawansowania wiekowego, dla których był to jeden z nielicznych występów przed kamerą bądź w ogóle debiut na dużym ekranie.
Fabuła zaczyna się od dramatycznego zdarzenia, jakie miało miejsce w rzeczywistości w Moskwie (informacja, że film oparty jest na autentycznych wydarzeniach znajduje się w napisach początkowych). Młody Adygejczyk (a może Czerkies, co sugerowałoby nazwisko rodowe), Azamat Czerkiesow, studiuje w stolicy Rosji. Gdy pewnego wieczoru po zajęciach idzie do sklepu spożywczego, by zrobić zakupy, trafia na grupę skinheadów, którzy starają się właśnie ściągnąć od ekspedientek haracz. Zwraca im uwagę i radzi, by sobie odpuścili. Tym sposobem wydaje na siebie wyrok. Młodzi bandyci ruszają za nim i atakują go w przejściu podziemnym, tłukąc tak mocno, że Azamat traci nie tylko przytomność, ale i życie. Tragiczna wiadomość szybko dociera do krewnych chłopaka, mieszkających na wsi w górach północnego Kaukazu. W czasie rodzinnej narady zapada decyzja  by tradycji stało się zadość, należy wytropić mordercę (bądź morderców), dostarczyć na południe i, zgodnie z tradycją zemsty rodowej, pozbawić życia. Okrutne, ale tak rozwiązuje się w tym regionie świata tego rodzaju sprawy.
Człowiekiem, który kilka lat wcześniej naciskał na rodzinę, by pozwoliła Azamatowi, jak niegdyś jemu, studiować w Moskwie, był wuj chłopaka Ajtecz Czerkiesow. Jako że czuje się teraz odpowiedzialny za to, co przytrafiło się młodzianowi, postanawia zająć się kwestiami technicznymi, tym bardziej że jest byłym oficerem policji i służb specjalnych. Jako komandos w latach 90. ubiegłego wieku wykonywał tajne misje między innymi w rozpadającej się w wyniku wojen domowych Jugosławii. Jego pojawienie się w Moskwie znamionuje spore kłopoty dla tych, którzy są odpowiedzialni za napad na młodego Czerkiesowa. Swoje śledztwo Ajtecz zaczyna od wizyty w kostnicy, a zaraz potem udaje się do Michaiła, starego znajomego z wojska, który zgadza się skontaktować go z osobą mogącą służyć pomocą. Jak to często w takich sytuacjach bywa, wszystko dzieje się na styku tego, co legalne, z tym, co zabronione. Ekskomandos jest zresztą przyzwyczajony do działania w podobny sposób; wierzy w to, że podejmując nieoficjalne dochodzenie, znacznie szybciej dotrze do prawdy, niż zrobi to policja moskiewska. Nawet jeśli śledztwo zostaje powierzone Alle Pietrowej, dawnej bliskiej przyjaciółce Ajtecza
[image: ]
Ałła Pietrowa otrzymuje zadanie wykrycia napastników i zabójców Azamata od swego przełożonego z Ministerstwa Spraw Wewnętrznych, który przy okazji ostrzega ją, iż śledztwo może okazać się o tyle skomplikowane, że sprawcy  młodzi neonaziści  mają najprawdopodobniej powiązania ze służbami. W każdym razie w ich wydziale jest kret! Fabuła prezentuje się całkiem przyzwoicie, prawda? A przynajmniej nie gorzej niż setek innych podobnych produkcji z całego świata. Niestety, twórcom Niewinnego zabrakło kilku istotnych elementów. Po pierwsze: odpowiednio wysokiego budżetu, który pozwoliłby na rozmach inscenizacyjny. Po drugie: doświadczenia, którego niedostatki widoczne są praktycznie na każdym polu  od kwestii czysto technicznych (ujęcia, montaż) po aktorstwo (choć tu jest jeszcze stosunkowo najlepiej). Czasami odnosi się wrażenie, że mamy do czynienia nie z kinem sensacyjnym, lecz turecką telenowelą, jakich nie brakuje obecnie w polskich stacjach telewizyjnych. To oczywiście przydaje całości lokalnego  kaukaskiego i islamskiego  kolorytu, ale na ekranie wypada zwyczajnie sztucznie. Powłóczyste spojrzenia, patetyczne dialogi, pomnikowe postaci i nawracający się przestępcy  to wszystko robi się od pewnego momentu nieznośne.
[image: ]
Jak wspomniałem już wcześniej, na ekranie pojawiają się aktorzy teatralni, którzy nie mają, niestety, wielkiego doświadczenia w pracy na planie filmowym. Powoduje to, że grają z charakterystyczną manierą. Wprawdzie Achmed Chamurzow (filmowy Ajtecz) i Kanszoubi Chaszew (wujek Tuchuż, nestor rodu Czerkiesowów) pojawili się dekadę temu w sensacyjnej Heroinie, lecz zagrali tam tylko role drugoplanowe. Z kolei Żanneta Tchaszugojewa (wcielająca się w Zierę, matkę zabitego Azamata) ma na swoim koncie występ w Wojnie (2002) Aleksieja Bałabanowa, ale był to jedynie drobny epizod. Dla czterdziestotrzyletniej Tatiany Drożżynej rola policjantki Ałły Pietrowej była natomiast pierwszą w karierze. Za ścieżkę dźwiękową, przypominającą w wielu momentach watę dźwiękową, odpowiada kompozytor piosenek popowych Marat Parit. Na szczęście w jego dzieło wpleciono jeszcze pieśni ludowe śpiewane przez Anastazję Fieoktistową  i one po części ratują film, a przynajmniej sprawiają, że jego ocena może być odrobinę wyższa. Ot, ciekawostka. Wszak nieczęsto zdarza się oglądać dramat sensacyjny z Kabardo-Bałkarii i Adygei, prawda?




Tytuł: Niewinny
Tytuł oryginalny: Невиновен
Reżyseria: Andzor Emkuż
Zdjęcia: Ratmir Chakułow
Scenariusz: Ratmir Chakułow, Jurij Szydow, Andzor Emkuż
Obsada: Achmed Chamurzow, Timur Ketenczijew, Żanneta Tchaszugojewa, Tatiana Drożżyna, Kantemir Szypszew, Zamir Dyszekow, Kanszoubi Chaszew, Artur Proskurin, Asker Nałojew, Artur Asaturian, Nikołaj Kucegriejew
Muzyka: Marat Parit, Anastazja Fieoktistowa
Rok produkcji: 2019
Kraj produkcji: Republika Kabardyjsko-Bałkarska, Rosja
Czas trwania: 81 min
Gatunek: dramat, sensacja
Zobacz w: Kulturowskazie
Ekstrakt: 40%
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  Upload:Odc. 1. Niebo czy piekło

  Marcin Mroziuk

  Greg Daniels Upload
  

  
  Nie ulega wątpliwości, że ludzie wiele by dali za pewność co do istnienia życia pośmiertnego. W Upload z zainteresowaniem obserwujemy świat, gdzie udało się to zrealizować i w dodatku tutaj każdy może wybrać sobie miejsce, w którym spędzi wieczność.
Ekstrakt: 70%
[image: Upload]
W tym przypadku nie chodzi jednak o spełnienie się wizji życia wiecznego wywodzącą się z którejkolwiek religii, lecz o usługę oferowaną przez komercyjne firmy. Otóż każdy  oczywiście za odpowiednią opłatą  może przed śmiercią dać się zeskanować, aby jego świadomość trafiła potem do wirtualnej rzeczywistości. Co istotne, zmarli nie tylko doświadczają nowych przeżyć w świecie, który wybrali, ale mogą się z nimi kontaktować także osoby, które nadal żyją.
Szybko też się przekonamy, że w tym wirtualnym świecie za dodatkowe usługi wciąż trzeba płacić Dla głównego bohatera jest o to tyle przykre odkrycie, że nie tylko nie był przygotowany na przedwczesne rozstanie się z życiem, ale w dodatku okazuje się, że rachunki reguluje jego dziewczyna. Możemy mieć przy tym poważne wątpliwości, czy w tym przypadku jest to jedynie przejaw miłości Ingrid Kannerman do Nathana Browna i chęci spotkania się (raptem za kilkadziesiąt lat) ze zmarłym chłopakiem. Po pierwsze, chociaż głównemu bohaterowi było wspaniale w łóżku z Ingrid, to wcale nie był jeszcze przekonany do ślubu z nią, a o związku na całą wieczność nawet wolał nie myśleć. Drugim powodem są dziwne okoliczności śmierci Nathana. Jasne że oprogramowanie autonomicznego samochodu mogło zawieść, ale czemu młody programista zginął akurat w momencie, kiedy był bliski ukończenia prac nad przełomowym projektem? A jakby tego było mało, okazuje się, że wspomnienia bohatera po śmierci są niekompletne i luki dotyczą właśnie jego aktywności zawodowej!
Na rozwikłanie tych i innych zagadek trzeba będzie oczywiście poczekać, ale intryga zapowiada się dość obiecująco, a przy tym będziemy też świadkami wielu zabawnych sytuacji (inną sprawą jest, że poczucie humoru twórców bywa czasem specyficzne). W pierwszym odcinku poznajemy więc przede wszystkim okoliczności, w jakich Nathan trafił do Lakeview, a także reguły tam panujące. Wieczność spędzana w luksusowym hotelu wydaje się mieć sporo zalet, a nawet pewne na pozór zbędne utrudnienia (na przykład uczucie głodu) mają jednak swój sens.
Bez wątpienia istotną rolę do odegrania mają też opiekunowie tych, którzy dali się uploadować. Nie każdy człowiek bowiem dobrze się odnajduje po śmierci w wirtualnej rzeczywistości, a firmie przecież zależy, aby klienci jak najdłużej jej płacili. Praca Aniołów (tak przedstawiają się podopiecznym) nie jest wcale łatwa, o czym przekonamy się obserwując Norę Antony, która zajmuje się właśnie Nathanem. Nie mamy też wątpliwości, że dziewczyna odczuwa w stosunku do niego coś więcej niż jedynie profesjonalne zainteresowanie, jakby zapominała, że ten przystojny mężczyzna w rzeczywistości już nie żyje. Z zaciekawieniem będziemy więc obserwować, jak rozwinie się ten nietypowy związek.




Tytuł: Upload
Dystrybutor:  Amazon Prime
Data premiery: 1 maja 2020
Twórca: Greg Daniels
Reżyseria: Greg Daniels, Jonathan van Tulleken, Kacie Anning, David Rogers, Jeffrey Blitz, Daina Reid
Zdjęcia: Simon Chapman, Amy Vincent
Scenariusz: Greg Daniels, Mary Gulino, Aasia LaShay Bullock, Mike Lawrence, Shepard Boucher, Owen Daniels, Alex J. Sherman, Alyssa Lane
Obsada: Robbie Amell, Corinne Clark, Rick Messina, Jennifer Page, Allegra Edwards
Muzyka: Joseph Stephens
Rok produkcji: 2020
Kraj produkcji: USA
Liczba odcinków: 10
Czas trwania odcinka: 24−46 min
WWW: Strona
Gatunek: komedia, SF
Zobacz w: Kulturowskazie
Ekstrakt: 70%
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  Klasyka kina radzieckiego:Sto gram jeszcze nikomu nie zaszkodziło!

  Sebastian Chosiński

  Boris Buszmieliow, Anatolij Markiełow, Gieorgij Szczukin Setka dla kurażu
  

  
  Połowa lat 70. XX wieku była w historii Związku Radzieckiego okresem specyficznym. Z jednej strony w sferze ideologicznej następowała stopniowa restalinizacja. Nasilały się także represje wobec dysydentów, których chętnie wsadzano do psychuszek z rozpoznaniem schizofrenia bezobjawowa. Z drugiej strony powstawało sporo satyrycznych komedii, które wyśmiewały absurdy systemu. Jak na przykład trzy nowele zebrane w kinowym almanachu Setka dla kurażu.
Ekstrakt: 70%
[image: Setka dla kurażu]
To jest dokładnie ten sam czas, kiedy legendarny Eldar Riazanow kręci Ironię losu, czyli Szczęśliwego Nowego Roku (1975) i Biurowy romans (1977), Gieorgij Danielija reżyseruje Afonię (1975) i Mimino (1977), z kolei Leonid Gajdaj tworzy nowelowe To niemożliwe! (1975), a Aleksandr Sieryj  Ty dla mnie, ja dla ciebie (1976). Trzech innych, dużo mniej znanych, chociaż mających już co najmniej kilku(nasto)letni staż w kinematografii autorów realizuje trzy połączone tematycznie nowele, które zostają zebrane w całość i skierowane do dystrybucji kinowej pod wspólnym tytułem Setka dla kurażu. Almanach, którego premiera ma miejsce 23 maja 1977 roku (a więc niemal rok po powstaniu), cieszy się niemałym zainteresowaniem  w ciągu siedmiu miesięcy ogląda go w kinach radzieckich ponad 22,5 miliona widzów. Do tego należałoby jeszcze dodać tych z innych krajów bloku wschodniego, jak na przykład z Polski Ludowej, dokąd obraz trafił niespełna trzy miesiące później, to jest w sierpniu 1977 roku.
Kim byli autorzy nowel? Za pierwszą w kolejności  Co za bezczelność!  odpowiadał Boris Buszmieliow (rocznik 1937), który najpierw ukończył studia na wydziale geograficznym Uniwersytetu Moskiewskiego, a dopiero prawie dekadę później (jako trzydziestodwulatek) zdobył dyplom reżyserski we Wszechzwiązkowym Państwowym Instytucie Kinematografii. Pierwszy film pełnometrażowy, komedię Wieczorny labirynt, nakręcił w 1980 roku, a więc trzy lata później; wcześniej realizował jedynie podobne do Co za bezczelność! drobiazgi. Warto dodać, że scenariusz tej noweli wyszedł spod ręki Grigorija Gorina, współautora Ty dla mnie, ja dla ciebie. Pod filmikiem drugim, Zgodnie z prawem gościnności, podpisał się natomiast Anatolij Markiełow, który przez całą swoją karierę tworzył dramaty  vide łotewski Domek na wydmach (1963) czy Piąta topola (1964). Tym razem sięgnął po satyryczny tekst kompletnie zapomnianego Nikołaja Puszkowa. Najbardziej znany z tej trójki był autor tytułowej Setki dla kurażu, czyli Gieorgij Szczukin (1925-1983).
Po studiach architektonicznych (dyplom w 1952 roku) został scenografem, ale z czasem nie stronił też od reżyserii. Spod jego ręki wyszły dramaty Miłość Aloszy (1960), Pawełek (1962) i Rajskie jabłka (1973), wojenne Miejsca tu ciche (1967) i Jednostka specjalna (1984) oraz komedia Kot w worku (1979). Przenosząc na ekran Setkę, wykorzystał scenariusz Wiktorii Tokariewej, prozatorki i współpracowniczki samego Gieorgija Danieliji (patrz: Hełm Aleksandra Macedońskiego, wspomniany już Mimino). Nie jest oczywiście przypadkiem, że to właśnie te trzy nowele zebrano w jeden film; mają one bowiem wspólny mianownik  to alkohol, a mówiąc precyzyjniej: jego rola w codziennym życiu obywateli Związku Radzieckiego. Nie należy jednak spodziewać się po tym almanachu głębszej refleksji socjologicznej, jaką zawarła chociażby Dinara Asanowa w pochodzącym z tego samego okresu Nieszczęściu (1977). Kirgiska reżyserka nakręciła bowiem ponury (melo)dramat psychologiczny, natomiast Buszmieliow, Markiełow i Szczukin  szalone komedyjki. Inna sprawa, że  chociaż w lekkim tonie  zwracające uwagę na ten sam, zdawałoby się nierozwiązywalny w tamtym czasie (i dzisiaj chyba także), problem społeczny.
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Bohaterem Co za bezczelność! jest urzędnik-ekonomista Wadim Piotrowicz Łariczow. To człowiek odpowiedzialny i niepijący. Innym pracownikom można go stawiać za wzór. Nigdy nie spóźnia się do pracy, wszystkie obowiązki wykonuje w terminie i na medal. Przynajmniej do dnia, w którym, siedząc na ławce i czytając gazetę, spotyka Wasilija. To prawdziwy niebieski ptak  staje przed Wadimem w sandałach i bez skarpetek (choć pora już jesienna) i w płaszczu narzuconym na podkoszulek. Jest wyraźnie wczorajszy. Prosi nieznajomego o kilka kopiejek, a kiedy je dostaje nie odczepia się już od swego dobroczyńcy. Czuje bowiem wewnętrzną potrzebę porozmawiania z kimś życzliwym; z czasem pojawia się również konieczność wypicia czegoś mocniejszego. Starający się przeciwdziałać temu Łariczow zostaje wciągnięty w pełen chaosu świat Wasilija i jego poukładana egzystencja wali się w gruzy. To piękna, choć niekoniecznie pożądana przez władze metafora, którą odczytać można  to jeden z opcji  w sposób następujący: nie da się okiełznać narodu, który ma w sobie gen autodestrukcji.
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Zgodnie z prawem gościnności opowiada historię gruzińskiego naukowca Gogiego (Gieorgija), który przylatuje z Tbilisi do Moskwy, aby obronić pracę habilitacyjną. Jego promotor wiele sobie po tym wydarzeniu obiecuje; sala konferencyjna wypełniona jest po brzegi osobami chcącymi wysłuchać, zapewne bardzo interesującego, wykładu kandydata na doktora nauk. Po wyjściu z samolotu Gogi w pierwszej kolejności odwiedza jednak Fiodora Paniukowa, swego starego przyjaciela z wojska, z którym nie widział się piętnaście lat. Z tej okazji Fiodor przygotowuje w domu wystawne przyjęcie, na które  dla lepszego efektu  angażuje znanego wodzireja Rużewskiego. Nowelę ostatnią, tytułową, można zaliczyć do romantycznych komedio dramatów. Jest bowiem opowieścią o miłości, chociaż trudno doszukiwać się w niej happy endu. Niemłody już i wciąż samotny laborant Aleksandr Piotrowicz Nikitin od paru miesięcy podkochuje się w mieszkającej w domu naprzeciwko harfistce Nataszy. Wreszcie znajduje w sobie odwagę, by do niej zadzwonić. Jakież jest jego zdziwienie (ale i wielka radość), kiedy przekonuje się, że kobieta od dawna czekała na wiadomość od niego.
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Umówiwszy się na kolację w jej mieszkaniu, Aleksandr stroi się  nie jest jednak pewien, czy do marynarki wybiera właściwy krawat. Idzie więc po radę do swego przełożonego Walerija, który pożycza mu krawat i marynarkę. Jednocześnie też sugeruje, aby Nikitin  stroniący od alkoholu  wypił sto gram na odwagę. To przecież jeszcze nikomu nie zaszkodziło. Na pewno nikomu? Od tego momentu, podobnie zresztą jak bohaterowie wcześniejszych nowel  Łariczow i Gruzin Gogi  Aleksandr wpada w pułapkę i po równi pochyłej leci wprost na złamanie karku. Mimo wielu zabawnych akcentów, wszystkie nowele niosą ze sobą również sporą porcję refleksji i smutku. Płynące z nich wnioski nie nastrajają zaś optymizmem. A jakby tego było mało, to na finał autorzy przygotowali potężne uderzenie prosto między oczy  krótką, prostą, ale nadzwyczaj przejmującą scenę, po wybrzmieniu której trudno nie uronić łzy. To balansowanie na granicy komedii i dramatu jest zresztą najmocniejszą stroną wszystkich nowel, pozwala bowiem dotknąć wprost mrocznej sowieckiej rzeczywistości.
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Na planach filmowych zgromadzono wybitnych i charakterystycznych radzieckich aktorów, wśród których nie brakowało ulubieńców publiczności. Łariczowa zagrał Igor Jasułowicz (Brylantowa ręka, Złote cielę), Rużewskiego  Władimir Basow (Afonia, Moskwa nie wierzy łzom), natomiast Paniukowa  Michaił Swietin (To niemożliwe!). Ostatniej noweli ton nadaje wcielający się w Nikitina Nikołaj Grińko, jeden z ulubionych aktorów Andrieja Tarkowskiego (od Andrieja Rublow po Stalkera), a towarzyszą mu między innymi Borisław Brondukow (Chcę wierzyć, Stworzył nas jazz) jako menel Fiedia, Aleksandr Bielawski (Ironia losu) jako Walerij oraz Tatiana Wasiljewa (Dziadek Mróz zawsze dzwoni trzy razy, Pielgrzym) w roli uduchowionej harfistki. Za zdjęcia odpowiadało trzech różnych operatorów; najbardziej znany jest ten, który pracował przy ostatniej opowiastce  Nikołaj Niemoliajew (Kurier, Miasto Zero). Ścieżka dźwiękowa wyszła z kolei spod ręki jednego kompozytora Karena Chaczaturiana (1920-2011), który w historii kinematografii radzieckiej zapisał się przede wszystkim muzyką do klasycznego horroru Wij (1967).




Tytuł: Setka dla kurażu
Tytuł oryginalny: Сто грамм для храбрости
Reżyseria: Boris Buszmieliow, Anatolij Markiełow, Gieorgij Szczukin
Zdjęcia: Mark Diatłow, Witalij Abramow, Nikołaj Niemoliajew
Scenariusz: Grigorij Gorin, Nikołaj Puszkow, Wiktoria Tokariewa
Obsada: Igor Jasułowicz, Jurij Kuźmienkow, Jurij Biełow, Władimir Basow, Gieorgij Kawtaradze, Michaił Swietin, Walentina Titowa, Nikołaj Grińko, Borisław Brondukow, Tatiana Wasiljewa, Walentina Bieriezucka, Aleksandr Bielawski
Muzyka: Karen Chaczaturian
Rok produkcji: 1976
Kraj produkcji: ZSRR
Czas trwania: 82 min
Gatunek: komedia
Zobacz w: Kulturowskazie
Ekstrakt: 70%
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  Upload:Odc. 2. Kłopoty Anioła

  Marcin Mroziuk

  Greg Daniels Upload
  

  
  Jak można się było spodziewać, Nathan powoli przyzwyczaja się do życia w Lakeview i porzuca myśli o ostatecznym zakończeniu swej wirtualnej egzystencji. W tym momencie naszą uwagę więc w większym stopniu przykuwają problemy opiekującej się nią Nory.
Ekstrakt: 70%
[image: Upload]
Już wcześniej widzieliśmy, że posada Anioła ma wszelkie wady pracy w zwykłym centrum obsługi klienta. To wrażenie jeszcze wzmacnia informacja o tym, że wystawiane przez podopiecznych oceny (w skali od jednej do pięciu gwiazdek) mają bezpośrednie przełożenie na pozycję opiekuna, który przy niskiej średniej za jakiś okres może nawet zostać zwolniony.
Możemy zakładać, że Norze nie zagraża utrata pracy, bo przecież z zaangażowaniem ją wykonuje, często całkiem mocno angażując się emocjonalnie w rozwiązywanie problemów osób przebywających w Lakeview. Okazuje się jednak, że nie ma ona wystarczająco wysokiego wskaźnika satysfakcji klientów, aby mogła skorzystać ze zniżki pracowniczej na uploadowanie członka rodziny. Tymczasem Nora nie ma zbyt wiele czasu na zawarcie umowy, gdyż jej ojciec nie dość, że jest naprawdę ciężko chory, to jeszcze wcale nie jest przekonany do planu córki. Trudno się wiec dziwić jej rozczarowaniu, kiedy szefowa nie tylko nie chce jej pójść na rękę w tej sprawie, ale wręcz stawia dodatkowe warunki!
No cóż, trudno żeby taka nieprzyjemna rozmowa nie odbiła się na samopoczuciu bohaterki. Niestety wpływa to też na jej zachowanie w stosunku do podopiecznych, a niektórzy z nich są naprawdę wymagający. Nora ma więc wyjątkowo kiepski dzień, który odmieni się dopiero za sprawą nie kogo innego jak Nathana. Mimo krótkiego stażu w wirtualnym świecie akurat w stosunku do swego Anioła wykazuje się on wręcz zaskakującą spostrzegawczością, co zdecydowanie sprzyja wzmacnianiu relacji łączącej tych dwoje. Inną sprawą jest, że w tym przypadku Nora postępuje wbrew zawodowym regułom nie tylko dlatego, że zdradza podopiecznemu swe imię. 
W tym odcinku otrzymujemy też potwierdzenie, że okoliczności wypadku głównego bohatera są bardzo podejrzane. W tej sytuacji pytanie więc nie brzmi już, czy został on zabity, lecz kto a tym stał. Najbardziej oczywisty trop prowadzi w stronę firm oferujących wirtualne życie pośmiertne, ale cały czas zastanawiamy się też nad rolą, którą w tej sprawie odgrywa Ingrid. Jej wizyta w wypożyczalni kombinezonów erotycznych (notabene mająca całkiem zabawny przebieg) zdawałaby się przemawiać za tym, że jej uczucie do Nathana jest wciąż żywe, ale wcale nie mamy pewności, czy tak jest naprawdę.
Z kolei obserwując spotkania bohatera z innymi mieszkańcami Lakeview, zdajemy sobie sprawę z ułomności oferowanych tam usług. Skoro dawni koledzy nie chcą utrzymywać kontaktów ze zmarłym kilka lat wcześniej jedenastolatkiem, to czy miałoby sens wspólne wieczne życie cały czas trzydziestoletniego Nathana ze znacznie starszą od niego Ingrid? Jasne, że w pewnym momencie mogłaby się pojawić opcja uploadaowania odmłodzonej wersji, ale z kolei czy to byłby ten sam człowiek, jeżeli miałby on wspomnienia swojej starszej wersji?
Niewątpliwą zaletą Upload jest zaś głownie to, że mimo całego futurystycznego sztafażu dotyka problemów, z którymi możemy się zetknąć na co dzień. Irytacja na marudnych klientów, których trzeba obsłużyć z uśmiechem na ustach, złość na wredną szefową czy rozczarowanie spotkaniem z facetem poznanym przez aplikacje randkową  te przeżycia Nory mogą być przecież bliskie wielu osobom, a podobnie jest w przypadku marzeń Nathana, który jak wielu młodych mężczyzn chciał się wybić na niezależność od rodziców i zacząć ponosić odpowiedzialność za siebie i najbliższych.




Tytuł: Upload
Dystrybutor:  Amazon Prime
Data premiery: 1 maja 2020
Twórca: Greg Daniels
Reżyseria: Greg Daniels, Jonathan van Tulleken, Kacie Anning, David Rogers, Jeffrey Blitz, Daina Reid
Zdjęcia: Simon Chapman, Amy Vincent
Scenariusz: Greg Daniels, Mary Gulino, Aasia LaShay Bullock, Mike Lawrence, Shepard Boucher, Owen Daniels, Alex J. Sherman, Alyssa Lane
Obsada: Robbie Amell, Corinne Clark, Rick Messina, Jennifer Page, Allegra Edwards
Muzyka: Joseph Stephens
Rok produkcji: 2020
Kraj produkcji: USA
Liczba odcinków: 10
Czas trwania odcinka: 24−46 min
WWW: Strona
Gatunek: komedia, SF
Zobacz w: Kulturowskazie
Ekstrakt: 70%
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  East Side Story:To nie wojna, to zwykła rzeź!

  Sebastian Chosiński

  Wadim Szmieliow Kadeci z Podolska [Ostatnia granica]
  

  
  Rosjanie od dekad są mistrzami wojennej batalistyki. Gdy trzeba przedstawić radziecki wkład w zwycięstwo nad faszyzmem, nie szczędzą ani talentów, ani środków militarnych. Doskonale zdają sobie sprawę, że najlepszą propagandą jest świetne kino. I potrafią je robić. Czego znakomitym dowodem Kadeci z Podolska  opowiadający o jednym z epizodów bitwy o Moskwę jesienią 1941 roku dramat wojenny Wadima Szmieliowa.
Ekstrakt: 80%
[image: Kadeci z Podolska [Ostatnia granica]]
Od zakończenia Wielkiej Wojny Ojczyźnianej mijają kolejne lata (w tym roku nawet siedemdziesiąt pięć), a kinematografia rosyjska ciągle eksploatuje ten temat. I wciąż jest w stanie do przebogatego już zbioru wybitnych dzieł dorzucić coś nowego i atrakcyjnego. W ostatniej dekadzie są to chociażby Bitwa o Sewastopol Siergieja Mokrickiego oraz artystycznie nieco od niej słabszy, ale wizualnie na najwyższym poziomie Dwudziestu ośmiu panfiłowców (2016) Kima Drużynina i Andrieja Szalopy. Po czterech następnych latach do tego zestawu dorzucamy Kadetów z Podolska, którzy w Wielkiej Brytanii, dokąd już zdążono film sprzedać, pokazywani będą pod diametralnie zmienionym tytułem Ostatnia granica (choć trafniejsze byłoby Ostatnia linia obrony). Można podejrzewać, że w ślad za Brytyjczykami pójdą także dystrybutorzy w innych krajach (Stanach Zjednoczonych, Niemczech, Japonii, Korei Południowej i w Skandynawii). W Rosji obraz  nakręcony za niebagatelną kwotę 420 milionów rubli (a inne źródła podają, że nawet za 450 milionów)  miał premierę 4 listopada. Ile w tym czasie zarobił? Pewnie i tak zaledwie ułamek tego, co w normalnym przedpandemicznym okresie.
Wadim Szmieliow (rocznik 1967) dotąd unikał w swojej pracy takich tematów. Na początku nawet nie planował, że będzie reżyserem. Jako dwudziestodwulatek został absolwentem Instytutu Pedagogicznego w rodzinnej Tule, dopiero potem przeniósł się do Leningradu / Petersburga, aby studiować reżyserię w Państwowym Leningradzkim Instytucie Teatru, Muzyki i Kinematografii, który następnie przekształcono w Państwową Sankt-Petersburską Akademię Sztuk Teatralnych. W drugiej połowie lat 90. ubiegłego wieku kręcił głównie reklamówki; na boku pisał jednak dramaty i scenariusze, marzył, by zostać producentem i reżyserem. Kiedy w końcu stało się to możliwe, zaczął od pracy na potrzeby małego ekranu. Fachu uczył się na telenowelach, potem był serialowy thriller Eliminacja (2004) oraz komedia świąteczno-romantyczna Nowy Rok odwołany! (2004). Od tego momentu poszło już z górki. Kolejne jego filmy były już dystrybuowane w kinach: sensacyjne Moskiewska misja [Odliczanie] (2006) i Kod apokalipsy (2007) oraz horror Raz, dwa, trzy, umrzesz ty [S.S.D.] (2008). Na przełomie dekad znów jednak wrócił do telewizji, dla której zrealizował dwa seriale: Dziki (2009) był obrazem sensacyjnym, a Lektor (2011)  dramatem kryminalnym.
Z czasem coraz bardziej poświęcał się produkcji, odkładając na bok swoje ambicje reżyserskie. A może zwyczajnie czekał na właściwy i godny swego talentu temat? Gdy już go znalazł, zabrał się do pracy. Zdjęcia do Kadetów trwały od sierpnia do listopada 2018 roku; w poszukiwaniu odpowiednich plenerów ekipa zjeździła obwody podolski, moskiewski i kałużski. Z finansami nie trzeba było się liczyć  budżet pokaźnie zasiliło Ministerstwo Kultury, ale również liczne grono prywatnych inwestorów. I opłaciło się! Film o bezprzykładnym bohaterstwie młodych kadetów broni się i na płaszczyźnie scenariuszowej (wątek miłosny jest doskonale wpisany we właściwą akcję), i jako batalistyczne kino wojenne. Za scenariusz odpowiadali Szmieliow i współtwórca opowiadającego o pierwszej wojnie światowej Batalionu (2014) Igor Ugolnikow, natomiast sama idea fabuły wyszła od Wiaczesława Fietisowa i Wadima Zadorożnego. Historię podolskich kadetów przedstawiano już w filmach: pojawiają się oni chociażby w monumentalnej Bitwie o Moskwę (1985) Jurija Ozierowa, jak również w serialu Do widzenia, chłopcy (2014) Siergieja Krutina. Teraz jednak ich tragiczna historia wybrzmi jeszcze głośniej!
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W położonym na południe od Moskwy Podolsku w okresie poprzedzających napad niemiecki na Związek Radziecki utworzono dwie szkoły wojskowe: artyleryjską (w marcu 1938) oraz piechoty (od stycznia do marca 1940 roku). Na początku Wielkiej Wojny Ojczyźnianej miasto przekształcono w twierdzę, która miała bronić dostępu do stolicy od strony południowej; nikt jednak wtedy jeszcze nie zakładał, że oddziały Wehrmachtu dotrą aż tak daleko. We wrześniu stało się to oczywiste; wówczas też zapadła decyzja o wysłaniu kadetów obu szkół na front. Mimo braku jakiegokolwiek doświadczenia bojowego, mieli trafić na pierwszą linię  zostali potraktowani przez dowódców jak mięso armatnie, skazani na niemal pewną śmierć. A mimo to przyczynili się do powstrzymania wroga. Mieli jedynie przez pięć dni powstrzymywać niemiecki marsz, bronili się przez dwanaście (od 5 do 16 października 1941 roku), zanim zostali zluzowani przez posiłki ściągnięte z innych rejonów Kraju Rad. Cenę zapłacili straszliwą  spośród trzech i pół tysiąca kadetów (większość z nich nie ukończyła nawet dwudziestu lat) zginęło, jak się szacuje, dwa i pół tysiąca. Taki film  sławiący ich oddanie i odwagę  po prostu im się należał!
Akcja Kursantów zaczyna się latem 1941 roku. Żołnierze Wehrmachtu w szybkim tempie posuwają się w głąb Rosji; w Podolsku nikt jednak nie wierzy w to, że wróg miałby zagrozić bezpośrednio Moskwie. Młodzi artylerzyści i piechurzy ćwiczą na poligonach, traktując to jak świetną zabawę. Co bardzo irytuje dowódców, którzy próbują im przemówić do rozsądku, stosując nadzwyczaj przekonujące argumenty. Pułkownik Iwan Siemionowicz Strielbicki (to postać historyczna) tłumaczy im: Dzieciństwo się skończyło!, po czym dodaje, że wkrótce znajdą się na froncie, gdzie będą dowodzić żołnierzami starszymi od siebie, bardziej doświadczonymi, od każdego błędu, jaki popełnią, będzie zależało życie dziesiątek ludzi. Słowem: to nie czas na zabawę i głupie żarty. Artylerzysta młodszy sierżant Sasza (Aleksandr) Ławrow przyjaźni się z piechurem sierżantem Mitią (Dmitrijem) Szemiakinem  obaj kochają się w sanitariuszce Maszy Grigorjewej i nie potrafią dogadać się między sobą, jak podzielić strefy wpływów. To prowadzi do osobistego konfliktu i bójki, po której lądują na pięć dni w areszcie. 
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W tym właśnie czasie generał-major Wasilij Smirnow (kolejna z postaci istniejących w rzeczywistości) przekazuje Strielbickiemu rozkaz dowództwa  kadeci mają natychmiast wyruszyć na front i obsadzić pozycje wzdłuż Drogi Warszawskiej, którą Niemcy maszerują na Moskwę. Dla Saszy i Mitii oznacza to zwolnienie z aresztu, ale także rozstanie z Maszą. Nie znają przecież swego dalszego losu. Ławrow zresztą bardzo szybko przekonuje się, że wojna to nie zabawa  ich kolumna zostaje zaatakowana przez myśliwce wroga, w czasie ostrzału giną pierwsi kadeci. Jeszcze nim tak naprawdę zdążyli wziąć udział w walce. A im bliżej Niemców, tym jest gorzej  ciężej i okrutniej. Śmierć zbiera nadzwyczaj krwawe żniwo. Przy okazji do akcji zostaje wprowadzony kolejny bohater historyczny  kapitan NKWD Iwan Starczak, legendarny radziecki zwiadowca oraz, ale to nieco później, desantowiec. Brawurowo działa na tyłach wroga, co jakiś czas wypuszczając się, aby zasięgnąć języka. 
Choć Wadim Szmieliow skupia się na podkreśleniu bohaterstwa młodych żołnierzy radzieckich, zachowuje historyczną rzetelność, nie unika przedstawienia okrucieństwa wojny, nie gloryfikuje dowódców (o Stalinie nie ma ani słowa) ani nie wprowadza do akcji, co zdarzało się w innych obrazach wojennych ostatnich lat (jak na przykład w Trzech dniach do wiosny Aleksandra Kasatkina, Bez pożegnania Pawła Drozdowa, Ratować Leningrad! Aleksieja Kozłowa czy Rżewie Igora Kopyłowa) postaci dobrego  czytaj: przechodzącego wewnętrzną przemianę  enkawudzisty. Owszem, jest wyeksponowany kapitan Starczak, ale bez wspominania o jego przydziale do tej akurat służby specjalnej. Wojna pokazana jest w Kadetach z Podolska bardzo realistycznie i widowiskowo, ale z drugiej strony bez efekciarstwa  nie odnosi się wrażenia, że uczestniczymy w grze komputerowej. Kto ma ginąć, bo jest to umotywowane scenariuszem  ten ginie. Nie wyrasta nagle na bohatera obdarzonego supermocami, które pozwalają mu jednoosobowo zmienić losy batalii. Sukces zostaje odniesiony gigantycznym nakładem sił. Nie bez powodu kierująca przyfrontowym szpitalem wojskowym doktor Nikitina wypomina pułkownikowi Strielbickiemu, że dowództwo posyła na śmierć chłopców, którzy w życiu nic jeszcze nie widzieli, nic nie przeżyli. Niemcy zabijają ich i palą żywcem. I podsumowuje: To nie wojna, to zwykła rzeź!. Ta scena  bardzo kameralna zresztą  jest jedną z najbardziej wzruszających w całym filmie.
[image: ]
W głównych rolach młodych kadetów obsadzono rzeczywiście aktorów stawiających pierwsze kroki, nierzadko debiutujących w kinie, wcześniej grających głównie w serialach telewizyjnych: w Ławrowa wcielił się Artiom Gubin, w Szemiakina  Igor Judin, a w Maszę  Liubow Konstantinowa (Dziewiąta). Dopiero na drugim planie pojawiają się wybitni artyści: kapitana Starczaka gra Siergiej Bezrukow (Wysocki, Mecz), pułkownika Strielbickiego  Jewgienij Diatłow (Ostatni bohater, Toboł), generała Smirnowa  Roman Madianow (Byli sobie, Francuz), doktor Nikitinę  Jekatierina Riednikowa (Ten, który gasi światło, Dom), inżyniera Ugłowa  Daniił Spiwakowski (PiraMMMida, Klatka), natomiast lejtnanta Alioszkina  Aleksiej Bardukow (W grze, Metro). Za zdjęcia odpowiadał Andriej Gurkin (Wurdałaki), który  mimo że wcześniej pracował głównie w telewizji  poradził sobie znakomicie. Jeśli niebawem dostanie propozycje pracy przy kolejnych wysokobudżetowych produkcjach, będą one jak najbardziej zasłużone. Do wysokiego poziomu dopasował się także, ale w tym przypadku inaczej być nie mogło, kompozytor Jurij Potiejenko (Czas pionierów, Decyzja o likwidacji), który na swoim koncie ma kilkadziesiąt ścieżek dźwiękowych. Jego symfoniczna muzyka doskonale wpasowuje się w filmowe nastroje, podkreślając to, co na ekranie najważniejsze.




Tytuł: Kadeci z Podolska [Ostatnia granica]
Tytuł oryginalny: Подольские курсанты
Reżyseria: Wadim Szmieliow
Zdjęcia: Andriej Gurkin
Scenariusz: Wadim Szmieliow, Igor Ugolnikow, Wiaczesław Fietisow, Wadim Zadorożny
Obsada: Artiom Gubin, Igor Judin, Liubow Konstantinowa, Aleksiej Bardukow, Jewgienij Diatłow, Siergiej Bezrukow, Roman Madianow, Jekatierina Riednikowa, Wasilij Miszczenko, Daniił Spiwakowski, Fiodor Bondarczuk junior, Mark Wdowin, Gleb Boczkow, Guram Babliszwili, Gleb Daniłow, Daria Ursuliak, Dmitrij Sołomykin, Paweł Stont
Muzyka: Jurij Potiejenko
Rok produkcji: 2020
Kraj produkcji: Rosja
Czas trwania: 136 min
Gatunek: dramat, wojenny
Zobacz w: Kulturowskazie
Ekstrakt: 80%
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  Upload:Odc. 3. Prawdziwych przyjaciół poznaje się po śmierci

  Marcin Mroziuk

  Greg Daniels Upload
  

  
  Dla widzów dość oczywiste jest, że możliwość uploadowania musiałaby wpłynąć także na sposób postrzegania przez ludzi samej śmierci. Przebieg uroczystości pogrzebowej Nathana może być jednak dla nas pewnym zaskoczeniem.
Ekstrakt: 60%
[image: Upload]
W tym przypadku nie chodzi jedynie o to, że zmarły może obserwować, jak jest żegnany przez żałobników, którzy zebrali się w realnym świecie. Okazuje się, że dzięki bezpośredniemu połączeniu z Lakeview przybyli goście  jeżeli tylko mają na to ochotę  mogą porozmawiać z Nathanem i powspominać wspólnie spędzone chwile.
Szybko możemy się przekonać, że zdanie osoby, która teoretycznie powinna być cały czas w centrum uwagi zgromadzonych na pogrzebie, tak naprawdę zupełnie się tutaj nie liczy. Skoro to Ingrid za wszystko płaci, to ona też decyduje, jaki garnitur założy Nathan (oczywiście ten wirtualny) czy też co zostanie zaserwowane na stypie.
Wyjątkowo kuriozalna jest zaś mowa pogrzebowa Ingrid. Zamiast mówić o swym zmarłym chłopaka, wygłasza bowiem peany na cześć człowieka, który na kilka sekund został przywrócony z uploadu do sklonowanego ciała. Jasne, że gdyby ta technologia zadziałała poprawnie, to byłby to przełom mogący zapewnić ludziom prawdziwą nieśmiertelność (zresztą Nathan przez chwilę też ma w związku z tym eksperymentem nadzieję na powrót do normalnego życia). Trudno jednak się dziwić głównemu bohaterowi, że nie był zachwycony zachowaniem swej dziewczyny. Szkopuł w tym, że nie ma żadnej możliwości wywarcia na nią nacisku, bo to ona może podjąć decyzję o ostatecznym skasowaniu jego osobowości!
Nie oznacza to, że czas spędzony na własnym pogrzebie jest dla Nathana zupełnie bezużyteczny. Może przekonać się, komu zależało na jeszcze jednym spotkaniu, a którzy znajomi szybko o nim zapomnieli. Widzi, że niektórzy rzekomi przyjaciele nie potrafią się należycie zachować w trakcie uroczystości (bo trudno zaakceptować, że kumpel zmarłego próbuje poderwać przy tej okazji Ingrid), a inni nawet na niej się nie pojawili.
Nie da się jednak ukryć, że najbardziej zastanawiająca jest nieobecność byłego wspólnika głównego bohatera, szczególnie że Jamie nie odbiera też żadnych połączeń od Nathana. Jeszcze bardziej podejrzane jest to, że rodzina zmarłego otrzymała w ramach spłaty jego udziałów zaledwie jakąś niewielką kwotę, a nowe światło na całą te sytuację rzuci to, co ustali Nora w trakcie rozmowy z niedoszłym kontrahentem Nathana i Jamieego.
Obserwując rozwój wydarzeń, ze zdziwieniem stwierdzamy więc, że główny bohater jakby w ogóle nie dopuszczał do siebie myśli, że został zamordowany. W zasadzie nie robi na nim żadnego wrażenia nawet informacja od Fran Booth o uszkodzeniu zapisów autonomicznego pojazdu, w którym miał wypadek. Zastanawiamy się w związku z tym, czy to efekt luk w pamięci Nathana, czy też zawsze był on tak naiwnym człowiekiem.
Nie da się też ukryć, że cała ta uroczystość pogrzebowa jest dość dziwacznym widowiskiem, a jej przebieg możemy śledzić z rozbawieniem, chociaż poczucie humoru twórców momentami nie jest zbyt wysokich lotów.




Tytuł: Upload
Dystrybutor:  Amazon Prime
Data premiery: 1 maja 2020
Twórca: Greg Daniels
Reżyseria: Greg Daniels, Jonathan van Tulleken, Kacie Anning, David Rogers, Jeffrey Blitz, Daina Reid
Zdjęcia: Simon Chapman, Amy Vincent
Scenariusz: Greg Daniels, Mary Gulino, Aasia LaShay Bullock, Mike Lawrence, Shepard Boucher, Owen Daniels, Alex J. Sherman, Alyssa Lane
Obsada: Robbie Amell, Corinne Clark, Rick Messina, Jennifer Page, Allegra Edwards
Muzyka: Joseph Stephens
Rok produkcji: 2020
Kraj produkcji: USA
Liczba odcinków: 10
Czas trwania odcinka: 24−46 min
WWW: Strona
Gatunek: komedia, SF
Zobacz w: Kulturowskazie
Ekstrakt: 60%
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  Klasyka kina radzieckiego:Jestem strachliwy, ale się nie boję!

  Sebastian Chosiński

  Leonid Bykow Nieśmiały w akcji [Zajczik]
  

  
  Charakter i emploi predestynowały Leonida Bykowa do grania ról mężczyzn wstydliwych i zakompleksionych, ale uwznioślonych i o wielkim sercu. Takie postaci powierzali mu inni, ale również on sam, gdy zdecydował się na rozpoczęcie kariery reżyserskiej. Wiele mówi na ten temat jego pełnometrażowy debiut po drugiej stronie kamery, czyli liryczna komedia Zajczik (to nazwisko głównego bohatera), która w Polsce Ludowej prezentowana była w kinach jako Nieśmiały w akcji.
Ekstrakt: 70%
[image: Nieśmiały w akcji [Zajczik]]
To wprawdzie odpowiadający treści, lecz bardzo niefortunny tytuł. Pasujący raczej do komedii sensacyjnej, a nie liryczno-satyrycznej opowieści o teatralnym charakteryzatorze i wizażyście. Jak widać, nie tylko współcześni dystrybutorzy stosują w tej dziedzinie chwyty marketingowe, co do zasadności których można mieć spore zastrzeżenia. Leonid Fiodorowicz Bykow urodził się w 1928 roku w ukraińskiej wsi Znamienka (w obwodzie donieckim). Aktorstwa uczył się w Instytucie Teatralnym w Charkowie, który ukończył mając dwadzieścia trzy lata. Na dużym ekranie zadebiutował dwa lata później w dramacie społecznym Los Mariny Isaaka Szmaruka i Wiktora Iwczenko; popularność przyniosły mu natomiast role w Ochotnikach (1958) Jurija Jegorowa oraz Miłości Aloszy (1960) Siemiona Tumanowa i Gieorgija Szczukina. Krótko potem postanowił spróbować sił w nowej roli i stanął po drugiej stronie kamery. Na swój debiut reżyserski wybrał komedię Zajczik, której scenariusz wyszedł spod rąk aż trzech autorów, dla których  podobnie jak dla Bykowa-reżysera  był to filmowy debiut: Michaiła Ginna (właściwie: Gindina, 1929-1988), Gienricha Riabkina (1927-1992) i Kima Ryżowa (1931-1999). W przyszłości żaden z nich nie zrobi wielkiej kariery pisarskiej.
Tytuł obrazu jest znaczący. Nazwisko głównego bohatera można bowiem przetłumaczyć na język polski jako zajączek  stworzenie sympatyczne, ale nadzwyczaj płochliwe i zwykle padające ofiarą innych. Taki właśnie jest filmowy Zajczik! Opowieść o obdarzonym wielkim sercem trzydziestokilkuletnim kawalerze miała premierę 25 maja 1965 roku. Debiutanckie dzieło Leonida Fiodorowicza okazało się frekwencyjnym sukcesem; do końca roku w kinach radzieckich oglądnęło je nieco ponad 25 milionów widzów, co dało mu przyzwoite szesnaste miejsce w krajowym box-offisie. Dość powiedzieć, że za honorarium (podwójne, bo aktorskie i reżyserskie) Bykow kupił sobie samochód Wołgę oraz garaż (który, o czym przekonywała nakręcona piętnaście lat później komedia Eldara Riazanowa, był towarem równie deficytowym). Niestety i koledzy po fachu nie byli już tak łaskawi; większość z nich ostro krytykowała Nieśmiałego w akcji, co Leonid Fiodorowicz przypłacił utratą zdrowia  to właśnie wtedy przeszedł pierwszy zawał serca.
[image: ]
Obraz zrealizowany został w wytwórni Lenfilm, lecz nie sposób stwierdzić autorytatywnie, że jego akcja rozgrywa się w Leningradzie. Raczej w którymś z miast w okolicach dzisiejszego Petersburga. Jest to w każdym razie miasteczko, w którym działają dwa teatry: Wielki i Średni. Zajczik  wszyscy koledzy i koleżanki w pracy zwracają się do niego jedynie po nazwisku  pracuje w tym drugim. Jest charakteryzatorem i wizażystą. Lubianym, ale nie traktowanym poważnie. Co rusz bowiem coś mu się przytrafia, czym irytuje innych. Na pieńku ma przede wszystkim ze srogim dyrektorem teatru Borisem Michajłowiczem, który zarządza podległą sobie placówką, jakby to nie była świątynia sztuki, lecz jednostka wojskowa. Trupa aktorska przygotowuje właśnie nową premierę  Przygody grafa Nulina. W sali powoli zbierają się widzowie, a w garderobie brakuje Zajczika, któremu tradycyjnie wszystko staje na przeszkodzie w drodze do pracy. Taki to już człowiek. Nie sposób go nie lubić, lecz równie często ma się go ochotę zabić!
[image: ]
Po spektaklu mężczyzna odwiedza mieszkającą w tym samym bloku (to blok zakładowy, w którym mieszkania mają wszyscy pracownicy teatru) aktorkę Nataszę, w której potajemnie się podkochuje. Kobieta stara się podnieść go na duchu, przekonać, by bardziej wierzył w siebie, by stał się odważny. Tylko jak to zrobić, gdy wszystko  w znaczeniu symbolicznym  wypada mu z rąk, a znajomi coraz częściej spoglądają na niego jak na człowieka niespełna rozumu. W efekcie Zajczik postanawia wybrać się do lekarza psychiatry; pech chce, że trafia na początkującego w swym fachu doktora Romaszyna, który wiedzę czerpie głównie z podręcznika i od wiekowej pielęgniarki Praskowii Iwanownej. Czy ktoś taki może pomóc osobie głęboko skrzywdzonej przez los? Jakby tego było mało, już po zakończeniu wizyty Zajczik przez przypadek słyszy fragment rozmowy Romaszyna z Iwanowną, który następnie interpretuje sobie w ten sposób, że został mu nie więcej niż miesiąc życia. Kompletnie załamany, przeżywa wewnętrzną przemianę  postanawia wreszcie postawić się światu i załatwić kilka istotnych spraw, na realizację których do tej pory nie starczało mu odwagi. Co, jak można się domyśleć, prowadzi do wielu zabawnych sytuacji.
[image: ]
Film Bykowa można rozpatrywać na dwóch płaszczyznach. Jest to komedia romantyczna, w której reżyser opowiedział o miłości Zajczika do Nataszy. Ale z drugiej strony  obrazowi przydane zostało także ostrze społeczne. Odmieniony bohater postanawia bowiem także stanąć w obronie dzieci mieszkających w tym samym bloku i zablokować budowę garażu dla dyrektora teatru na rzecz stworzenia w tym samym miejscu placu zabaw. By to osiągnąć, musi nie tylko spacyfikować Borisa Michajłowicza, co samo w sobie wydaje się niemożliwe, ale także uzyskać odpowiednią zgodę w urzędzie miasta. Łatwiej byłoby mu pewnie oblecieć Ziemię jak Gagarin. Dawny Zajczik bez wątpienia poddałby się za pierwszym razem (o ile w ogóle podjąłby jakąś próbę), ale nowy okazuje się nie do zdarcia, wciąż wpada na nowe pomysły, jak przechytrzyć nieustępliwego urzędnika. I pewnie oglądałoby się Nieśmiałego z coraz większą beztroską, gdyby nie wiszący nad bohaterem wyrok śmierci. Dni mijają przecież szybko, więc podarowany mu miesiąc nieuchronnie zbliża się ku końcowi.
[image: ]
Obok Bykowa, który obsadził siebie w tytułowej roli, na ekranie zobaczyć można uroczą Olgę Krasinę (rocznik 1941) w roli Nataszy, która w tym samym roku została absolwentką Państwowego Instytutu Sztuk Teatralnych w Moskwie. Krótko potem poświęciła się dubbingowi, a pod koniec lat 70. XX wieku w ogóle odeszła z zawodu i zajęła się malarstwem. Nieprzejednanego urzędnika Szabosznikowa zagrał Igor Gorbaczow (1927-2003), znany głównie z roli Chlestakowa w Rewizorze (1952) Władimira Pietrowa. W apodyktycznego dyrektora teatru wcielił się Siergiej Filippow (Dwanaście krzeseł, To niemożliwe!), w pomocnika reżysera  Gieorgij Wicyn (Hełm Aleksandra Macedońskiego, Proszę o książkę zażaleń), a w teatralnego dźwiękowca  Aleksiej Smirnow (Witajcie  wstęp wzbroniony). Za zdjęcia odpowiadał będący wówczas u kresu kariery doświadczony operator Siergiej Iwanow (1905-1966), który pracował wcześniej z takimi tuzami, jak Josif Chejfic (Żurbinowie, 1954) czy Jurij Ozierow (Sokół stepowy, 1958); autorem muzyki i piosenek był z kolei Andriej Pietrow (Chodząc po Moskwie, Biały Bim Czarne Ucho, Dworzec dla dwojga), który dla odmiany stawiał dopiero pierwsze kroki w zawodzie. Leonid Bykow wyreżyserował jeszcze trzy filmy (we wszystkich zagrał też główne role): komedię Gdzie jesteście, rycerze? (1971) oraz niezwykle popularne w Związku Radzieckim dramaty wojenne Tylko starcy idą w bój (1974) i Szli żołnierze (1977). Zginął w wypadku samochodowym 11 kwietnia 1979 roku, gdy wracał ze swojej daczy do Kijowa.




Tytuł: Nieśmiały w akcji [Zajczik]
Tytuł oryginalny: Зайчик
Reżyseria: Leonid Bykow
Zdjęcia: Siergiej Iwanow
Scenariusz: Michaił Ginn, Gienrich Riabkin, Kim Ryżow
Obsada: Leonid Bykow, Olga Krasina, Igor Gorbaczow, Siergiej Filippow, Gieorgij Wicyn, Aleksiej Smirnow, Igor Dmitrijew, Aleksiej Kożewnikow, Glikerija Bogdanowa-Czesnokowa, Lew Stiepanow, Michaił Wasiljew
Muzyka: Andriej Pietrow
Rok produkcji: 1964
Kraj produkcji: ZSRR
Czas trwania: 82 min
Gatunek: komedia
Zobacz w: Kulturowskazie
Ekstrakt: 70%
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  Upload:Odc. 4. Nowoczesna miłość

  Marcin Mroziuk

  Greg Daniels Upload
  

  
  Wiadomo, że związki na odległość bywają trudne, ale może możemy się przekonać, że są one niczym w porównaniu z wyzwaniami, z jakimi muszą się zmierzyć pary, w których jedna z osób została uploadowana.
Ekstrakt: 80%
[image: Upload]
Już od dawna zdajemy sobie sprawę, że między Nathanem i Ingrid nie wszystko się układa tak jak wcześniej. Nie da się ukryć, że łączył ich przede wszystkim seks, a gdy go brakuje, to coraz bardziej oddalają się od siebie. Można by więc wziąć za dobrą monetę to, że Ingid w końcu przełamuje swą niechęć do skorzystania z erotycznego kombinezonu VR. Szkopuł w tym, że nie mamy pewności, na ile wynika to z jej uczuć do Nathana, a na ile jest efektem chęci zdobycia celebryckiej popularności. Widzimy przecież, że bezpośrednim powodem tej decyzji nie były własne przemyślenia Ingrid, lecz zostało to niejako wymuszone natarczywymi pytaniami dziennikarki z Vogue.
Zresztą w trakcie tego wywiadu doskonale można zaobserwować, jak słaba jest pozycja Nathana w tym związku. Nie chodzi tylko to, że praktycznie nie jest on dopuszczany do głosu, ale o nieliczenie się przez Ingrid z jego zdaniem i decydowanie przez nią o wszystkim według własnego uznania. W tym momencie Nathan mówiący jestem cały twój nie wyznawałby po prostu swej miłości, ale stwierdzałby gorzki fakt Nie ma on też nic do gadania, kiedy jego dziewczyna zjawia się w jego pokoju, mając na sobie w rzeczywistym świecie jedynie kombinezon VR.
W sumie mogłoby być im nawet miło, ale niespodziewanie u Nathana pojawiają się pewne komplikacje (powiedzmy natury technicznej). Trudno się dziwić bohaterowi, że nie chce on nawet słyszeć o wezwaniu na pomoc Anioła, ale wiemy, że Ingrid nie ma zamiaru odpuszczać I w efekcie w sypialni Nathana jesteśmy świadkami trochę dwuznacznej, a przede wszystkim przekomicznej sytuacji. Inną sprawą jest, że obserwując przebudzenie Ingrid w realnym świecie, zaczynamy się zastanawiać, czy będzie miała ochotę na kolejne intymne spotkanie w Lakeview, gdyż jednak wymaga to od niej pewnego poświęcenia.
Jednocześnie nie mamy wątpliwości, że Nora coraz bardziej się angażuje się uczuciowo w stosunku do Nathana. Nie tylko chętnie przebywa w jego towarzystwie i rozmawia z nim na różne tematy, ale zabiera go też do takich miejsc w Lakeview, o których większość tam przebywających nie ma nawet pojęcia. Dzięki temu możemy się też przekonać, jak marny los czeka tych, za których nikt nie chce już płacić rachunków No cóż, życie pośmiertne w wirtualnej rzeczywistości to nie raj, tylko zwykły biznes! Z kolei za nieco perwersyjne można uznać to, że Nora w trakcie spotkania zaaranżowanego przy pomocy aplikacji randkowej wyobraża sobie, że jest z Nathanem! Nic więc dziwnego, że jej koleżanka z pracy stroi sobie żarty z jej zainteresowania uploadowanym mężczyzną. Nie da się jednak ukryć, że w sumie i tak życzymy wszystkiego najlepszego tej sympatycznej parze.
Dość paradoksalnie najjaśniejszym punktem tego odcinka jest zupełnie inna postać. Otóż z niekłamanym zachwytem i rozbawieniem obserwujemy, jak Fran Booth pokonuje opór tępego automatu, próbującego zniechęcić ją od skontaktowania się z pracownikiem sklepu. Co istotne, jej wysiłki zostają wynagrodzone, gdyż dostarczone przez tego ostatniego nagrania z monitoringu z feralnej dla Nathana nocy mogą być naprawdę pomocne w dochodzeniu prowadzonym przez tę przebojową kobietę.
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  Publicystyka


  Z filmu wyjęte:Jurajska uczta

  Jarosław Loretz

  
  

  
  W przypadku, gdyby kiedykolwiek na ulicach naszych miast (i wsi) pojawiły się nieduże żarłoczne dinozaury, twórcy filmowi spieszą z instruktażem, które części ciała należy chronić w pierwszej kolejności. I nie, wcale nie chodzi o oczy. Większymi z gadów nie ma się przy tym co przejmować  nie będą wybrzydzać i po prostu połkną człowieka w całości.
[image: ]
Dzisiejszy kadr prezentuje indolencję ekipy filmowej w całej rozciągłości. Widzimy na nim ofiarę żarłocznego raptora, oficjalnie  poza Parkiem Jurajskim i jego kontynuacjami  zwanego dromeozaurem. Nie dość, że ofiara została zaatakowana we własnym domu, gad bowiem włamał się przez okno (mimo że po drodze miał posiłki biegające luzem), to jeszcze rzucił się wcale nie na miękkie  czyli choćby podbrzusze lub twarz  ale na klatkę piersiową, wyżerając kawałek skóry pokrywającej żebra. Bo głębiej  ze względu na nie aż tak wąski pysk  nie mógł sięgnąć ze względu na kości. Mamy więc trupa, który  poza zdartą skórą i wyjedzonymi malutkimi kawałeczkami mięsa  nie ma żadnych poważniejszych obrażeń i trudno zgadnąć, co konkretnie mogłoby stanowić przyczynę śmierci. Druga zabita w domu osoba też kończy we w miarę kompletnym stanie, co nieodparcie budzi zaciekawienie  po co w ogóle raptor raczył zaatakować, i to w obcym dla niego środowisku, skoro najwyraźniej wcale nie był głodny?
To jednak połowa problemu. Drugą połowę stanowi marna charakteryzacja, połączona ze średnimi zdjęciami. Charakteryzator, zamiast sprytnie wymalować ranę na ciele trupa, bądź nakleić cienką warstwę odpowiednio uformowanego silikonu, chlapnął na klatkę piersiową leżącego aktora grubą pucę gumy, i to malowanej tak niechlujnie, że czerwona farba  znaczy się krew  dostała się w łączenie pucy ze skórą, wskutek czego doskonale widać obrys sztucznego tworu. Przy odpowiednio dyskretnych, robionych z dystansu zdjęciach, nie byłoby może specjalnego dramatu, ale operator kamery uznał, że super będzie podjechać do rany na pół metra, i to przy oświetleniu uwypuklającym grubość gumowej nakładki.
Oczywiście ta fuszerka i tak nie ma wpływu na odbiór samego filmu, który jest najczystszą telewizyjną chałturą o budżecie niewystarczającym na zatrudnienie porządnych aktorów i najęcie sprawnego scenarzysty. Mowa tu o nakręconym w 2015 roku filmie Cowboys vs Dinosaurs, prezentowanym u nas jako Jurassic Hunters czyli dinozaury na Dzikim Zachodzie. Wysadzenie ściany na przodku w kopalni  dość płytkiej notabene  otwiera dostęp nie do złoża pożądanego irydu, a do jaskini, z której wyłazi parę raptorów i bierze się do zagryzania górników. Ostatniemu żywemu górnikowi udaje się zawalić korytarz, ale chciwy właściciel kopalni (Vernon Wells) wymusza wysadzenie kawałka góry od drugiej strony. Gdy wówczas z krateru wyłazi tyranozaur i do kompletu stegozaur, naturalnie w towarzystwie dodatkowych raptorów, i zaczynają siać spustoszenie w pobliskim miasteczku, jedynym ratunkiem okazuje się być wyklęty przez lokalną społeczność kowboj z pokazów rodeo.
Film jest zrobiony schematycznie i w jakiś sposób męcząco, między postaciami nie czuć większej chemii, a świadectwem tandety jest pojawienie się na ekranie Erica Robertsa, od lat chałturzącego we wszelkich podrzędnych szmirach. Nie będę więc zalecał seansu tego kuriozum.
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  Z filmu wyjęte:Widz? Jaki widz?

  Jarosław Loretz

  
  

  
  Próby straszenia epoką lodowcową niektórym wychodzą lepiej, a niektórym no cóż, wcale.
[image: ]
Na dzisiejszym kadrze widać młodego dżentelmena odgarniającego śnieg z trawy na jakimś wzgórku. Dlaczego uważam, że obrazek jest wart uwagi? No cóż, najpierw muszę co nieco napisać o filmie, z którego został wyekstrahowany.
Chyba już każdy z widzów kojarzy niesławną wytwórnię The Asylum. Klepią knota za knotem, na ogół próbując wstrzelić się przed sieciową premierę większego blockbustera i zgarnąć trochę kasy od nieostrożnych widzów, myślących, że oto nadarzyła się okazja i obejrzą kinowy hit za bezdurno. Kilka produkcji The Asylum trafiło u nas nawet na płyty DVD, ale najczęściej ich filmy są puszczane przez niszowe stacje telewizyjne, których nie stać na kupowanie droższych filmów. Jak na przykład TV Puls. Jak by nie było, ich filmy są robione po partacku, z pisanym na kolanie scenariuszem, fatalnie tandetnymi efektami specjalnymi i obsadą z łapanki w mięsnym. Owszem, trafiają się produkcje znośne, kręcone z przymrużeniem oka (np. seria Rekinado), ale większość to najprawdziwszy chłam niewart uwagi. I wtedy nagle trafia się Arktyczna apokalipsa, która pokazuje, że The Asylum potrafi wyprodukować film gorszy niż cokolwiek dotąd wyszło z ich studia.
Arktyczna apokalipsa powstała w 2019 roku i jest nie dość, że tradycyjnie bezsensowna, to jeszcze nakręcona tragicznie niechlujnie. Główny zrąb fabuły niby jeszcze ma ręce i nogi. Na Ziemi nasila się ochłodzenie klimatu, szaleją śnieżne i lodowe burze, nadmorskie miasta zostają skute lodem, a niedobitki ludzkości próbują chronić się we wkopanych głęboko w ziemię bunkrach. Bohaterami jest małżeństwo, które jedzie do bunkra, po drodze próbując rozgryźć kwestię pewnej anomalii pogodowej (jeden płaskowyż zdaje się być omijany przez burze), oraz ich córka z narzeczonym, którzy jadą inną trasą, też zajmując się problemem anomalii. Kłopot w tym, że młodzi tracą wóz i muszą schronić się w opustoszałej szkole, wkrótce przysypanej śniegiem, w związku z czym rodzice muszą zboczyć z trasy i podjąć się ich ratowania.
No to teraz po kolei. Klimat ochładza się, gdyż albowiem ponieważ. Zwały gór lodowych prą jak taran, niszcząc Nowy Jork, aczkolwiek  jak widać na załączonym obrazku  panuje tak straszny mróz, że czapki i rękawiczki nie są niezbędnym elementem ubioru. W powietrzu co pewien czas wirują płatki śniegu wyglądające jak pudełka zapałek, a gdy nadchodzi burza, z nieba lecą bloki lodu mające kształt kolumny o długości 30-50 metrów i podstawie 10 na 10 metrów. I te bloki tak sobie w powietrzu fruwają, m.in. powodując rozbijanie się wojskowych myśliwców. Szkoła, w której chronią się młodzi, stoi sobie gdzieś w górach, na absolutnym pustkowiu, gdy zaś zostaje zasypana śniegiem, dwójka bohaterów  plus jeszcze parka uczniów  nie jest w stanie się z niej wydostać, bo przeszklone, rachityczne drzwi są zasypane do połowy. Zamiast więc szukać okna, które dałoby się otworzyć, nasi gieroje wysadzają drzwi butlami z gazem. Jest też śliczna scena, gdy przez szczelinę w lodowcu przeciska się matka, idąc powoli i bardzo ostrożnie, bo znajdujące się po obu jej stronach bloki lodowe gibią się i falują od najlżejszego dotyku. Boć w końcu wykonano je z gąbki. Oprócz tego samochód, którym jadą bohaterowie, potrafi zmienić kolor i markę ze sceny na scenę, i to po kilka razy, ściganie się z lawiną polega na tym, że kierowca zaciska zęby i wręcz dyszy, podczas gdy samochód jedzie stałą, niespieszną prędkością, po wymianie koła zostaje się z dodatkową oponą w ręku, a wszystko w takt wycia wilków, te bowiem niespodziewanie poczuły się śmiertelnie głodne i hordami wyległy w cywilizowane rejony. No i jest jeszcze awionetka, która mimo 15-centymetrowej warstwy lodu na skrzydłach leci sobie jak gdyby nigdy nic.
A clou całości jest widoczne na tym nieszczęsnym kadrze. Otóż młodzieniec odgarnia śnieg, żeby zajrzeć w TOŃ JEZIORA. Tak jest, bohaterowie znajdują się w tej chwili na skrzypiącym lodzie (w tej epoce lodowcowej, co to ciska górami lodowymi, ale z porządnym zamrożeniem jeziora ma ewidentny problem) i chwilę później dostrzegają gdzieś w głębi liczne samochody, niektóre nawet z wciąż palącymi się reflektorami. Nic to, że nigdzie w okolicy nie ma żadnej drogi, bo to środek jakiegoś leśnego rezerwatu, i to położonego gdzieś w górach. Sam ten jeden kadr doskonale oddaje stosunek twórców do widza.
Dla łowców kinowej tandety będzie to więc wyśmienita zabawa (byle w towarzystwie, i z rozweselaczem), a całej reszcie, która przypadkiem trafi na to cudo, polecam jak najszybszą zmianę kanału.
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  Z filmu wyjęte:Zombie za grosik

  Jarosław Loretz

  
  

  
  Wbrew pozorom brak budżetu też ma swoje granice. Po ich przekroczeniu zaczyna się bowiem nieczysta gra z widzem
[image: ]
Prawdą jest, że nie każdy powinien zabierać się za kręcenie filmów. Prawdą też jest, że brak predyspozycji finansowych czy intelektualnych nie stanowi żadnej przeszkody dla osób mocno zdesperowanych. Wciąż jednak pewne minimum technicznych możliwości jest niezbędne do zaoferowania produktu komuś poza ciocią Irenką, gnębioną ostrym krótkowidztwem, i wujkiem Zbysiem, który wzrok też ma zamglony, choć z zupełnie innych przyczyn. W przeciwnym razie skończy się to graniem na nosie widzowi. A widz bardzo tego nie lubi.
Na dzisiejszym kadrze widać właśnie takie lekceważące podejście do sztuki filmowej, wynikające zapewne z braku środków płatniczych wyposażonych w przynajmniej dwie cyfry. Na obrazku widać bowiem siwego dżentelmena zombie, pożywiającego się jawnie gumową głową, na czubku której ktoś przykleił wiecheć niby-włosów. Co gorsza  twórcom się nie chciało nawet wyciąć otworu w szyi gumianki, nie mówiąc już o odpowiednim jej pokolorowaniu czy choćby owinięciu skrawkiem tkaniny. Głowa jest dokładnie taka, jaką udało się zgarnąć z półki w sklepiku wszystko za 2 złote  bladoróżowa i gumiasta. Bardzo, bardzo wyrozumiały widz może i mógłby spróbować udawać, że to rzeczywista ludzka głowa (choć ma mocno pod górkę z przyczyn, o których za chwilę), cała reszta natomiast odbierze tę głowę jako wyraz lekceważenia ze strony twórców.
I dwa słowa o filmie, w którym można naciąć się na gumową głowę. Jest to amerykańska produkcja o tytule Zombie Bite (Ugryzienie zombie), wypuszczona  wbrew temu, co można sądzić po jakości załączonego zdjęcia  świeżutko, bo w roku 2017. Reżyserem i odtwórcą głównej roli jest King Jeff, twórca czarnoskóry, co jest informacją o tyle istotną, że niskokosztowe kino amerykańskie spod znaku fantastyki rzadko kiedy jest robione przez osoby o kolorze skóry innym niż biały. 
Co zaś do fabuły  bohaterem jest mężczyzna ugryziony przez truposza. Siedzi w domu i nagrywa rodzaj pamiętnika, nie wiedząc, czy się przemieni w nieumarłego, czy nie. Panująca plaga jest bowiem dość specyficzna  w zombie przemieniają się wyłącznie ludzie z grupą krwi AB+. A ponieważ bohater nie ma pojęcia, jaką ma grupę krwi, to o tym, czy skończy jako smakosz świeżych mózgów, przekona się po trzech dniach  bo właśnie tyle zajmuje przemiana. Żeby nie było zbyt nudno, nieszczęśnik co jakiś czas dzwoni do przebywającej u teścia żony, skrzętnie ukrywając przed nią fakt ugryzienia, jak również boryka się z niespodziewanymi wizytami ludzi i truposzy. 
Niestety, mimo to historia jest nużąca, a jak dołożyć do tego bardzo kiepskie zdjęcia oraz ogólną żenującą tandetę realizacji  bo w grę wchodzą nie tylko gumowe głowy i kończyny, ale również np. dolepiane komputerowo kropeczki wystrzałów z pistoletu, brzmiącego jak zabawkowa pukawka  to dostajemy ogólny obraz nędzy i rozpaczy. A szkoda, bo wyjściowy pomysł był nawet ciekawy, zaś kilka scen jest wręcz odświeżających

  



  
  
  
  
  Magazyn Esensja - Magazyn Esensja nr 10 (CCII) grudzień 2020
  




  
  

  Z filmu wyjęte:I porazi was grom z niezbyt ciemnego nieba

  Jarosław Loretz

  
  

  
  Naturalna burza jest przyjemnym dodatkiem do klimatu budowanego przez filmowy horror. Na ale jeśli burzy nie można się doczekać
[image: ]
Dzisiaj pozwolę sobie jeszcze raz wdepnąć w opisywany w zeszłym odcinku amatorski horror Zombie Bite (Ugryzienie zombie). Poprzednio wyzłośliwiałem się na temat gumowej głowy, której gryzienie przez aktora wywołuje u widza co najwyżej odruch zażenowania. Dzisiaj proponuję drugi kadr, znacznie wyraźniej pokazujący stopień lekceważenia ewentualnego konsumenta tegoż wyrobu filmopodobnego.
Otóż na kadrze widać stojącą na tarasie jednorodzinnego domu parę, która z pewną obawą wpatruje się w zasnuwające się ciemnymi chmurami niebo. Ponieważ jednak twórcy albo nie mogli się doczekać nadchodzącej burzy, albo uznali, że zdrowiej dla nich i dla sprzętu będzie nie wyściubiać nosa, gdy faktycznie rozpęta się pogodowe piekło, uznano, że całkiem w porządku będzie dorysowanie z jednego czy dwóch piorunków. Że niby burza nadeszła i zaczęła tupać błyskawicami. A skoro scena uderzenia świetlistej strugi będzie króciutka, to chyba nie jest istotne, skąd dokąd taki piorunek będzie biegł. Dorysowano więc mikrobłyskawicę uderzającą już we wnętrzu mieszkania, mającą źródło gdzieś w okiennej framudze.
Mówiąc krótko  jeśli kiedykolwiek ktokolwiek z Was będzie chciał nakręcić film, i podkusi go umieścić w nim tak zwane efekty specjalne, niech pamięta o tym, że w obecnych czasach już praktycznie każdy widz jest wyposażony w sprzęt umożliwiający zatrzymanie obrazu i dokładne obejrzenie sobie kadru. A wtedy partactwo opisanego dziś rodzaju bardzo łatwo da o osobie znać.
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  Komiksy


  Plansze


  Pan X

  Jacek Rosiak

  
  

  
  Pan X to krótka forma komiksowa stworzona z myślą o animacji  historia związana z wizytą tytułowego bohatera w Muzeum Zasobów Ludzkich.
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.
• • •
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  Recenzje


  Ostatnia (?) podróż Corto

  Marcin Osuch

  Hugo Pratt Corto Maltese #12: Mu  zaginione miasto
  

  
  Po bez mała dwudziestu latach Hugo Pratt zakończył swoją przygodę z najbardziej rozpoznawalnym ze swoich bohaterów. Corto Maltese po raz pierwszy pojawił się 1967 na łamach magazynu Sergeant Kirk, po raz ostatni właśnie w albumie Mu  zaginione miasto. I wygląda na to, że było to zakończenie przez Pratta zaplanowane.
Ekstrakt: 70%
[image: Corto Maltese #12: Mu  zaginione miasto]
W tę ostatnią podróż wysłał Pratt Maltańczyka z większością postaci, które przewijały się w kolejnych odsłonach przygód Corto. Na pokładzie pięknego jachtu (w końcu to opowieść o marynarzu) spotykamy Złotoustą, profesora Steinera, Soledad, Lewiego Colombio, Tristana i oczywiście Rasputina. Wygląda na to, że wyprawa ta ma poważny cel i rzeczywiście tak jest. Corto i jego przyjaciele pomagają Colombio w poszukiwaniach zaginionego starożytnego miasta Mu. W rzeczywistości termin ten odnosi się do mitycznego kontynentu rozciągającego się od Hawajów do Wyspy Wielkanocnej, będącego pacyficznym odpowiednikiem Atlantydy. Być może Pratt sprowadził sprawę do jednego miasta, aby uprościć sobie narracyjnie całą opowieść. Chociaż słowo uprościć nie bardzo tutaj pasuje. Pratt już dosyć dawno zarzucił awanturniczy charakter całej serii, traktując go jedynie pretekstowo. Przypominające nieco przygody Indiany Jonesa, albumy takie jak Corto Maltese na Syberii, Złoty dom w Samarkandzie, czy Pod znakiem koziorożca odeszły w przeszłość, robiąc miejsce na filozoficzno-mitologiczne popisy autora.
W przypadku Mu  zaginionego miasta, już od początku widać, że nie będzie łatwo. Obserwujemy filozoficzne rozmowy między rybami, które za moment przyjmują formę ludzkich postaci z inkaskich lub azteckich rysunków. Niby za chwilę dowiadujemy się, że to wszystko było wizjami Corto, spowodowanymi zbyt długim nurkowaniem  ale ziarno zostało zasiane. Później, gdy jacht przypływa do wyspy, czytelnik ma chwilę wytchnienia. Akcja toczy się wartko, w stylu najlepszych ze wspomnianych wyżej przygód. Tradycyjnie, duża w tym zasługa Rasputina. Ale już kilka stron dalej wrzuca Pratt do jednego kotła templariuszy, irlandzkich mnichów, starożytnych Greków, Amelię Earhart, indiańskie cywilizacje Ameryki Południowej i Środkowej, Amazonki. Całości dopełniają piramidy Majów i posągi z Rapanui. Jeśli ktoś, tak jak ja, cenił sobie w opowieściach o Corto Maltese swoistą równowagę między pierwiastkiem przygodowym a filozoficznym, to w Mu  zaginionym mieście balansu tego nie znajdzie. Opowieść to raczej, w narracyjnej formule i tematyce, kontynuacja poprzedniego tomu Przygód szwajcarskich. Z tą tylko różnicą, że rolę gadających postaci ze średniowiecznych fresków zajęły charakterystyczne rysunki Majów.
Mu  zaginione miasto to jedna z tych historii, której nie da się zamknąć w ramach jednej interpretacji czy oceny. Pratt, mieszając wątki, wrzucając elementy z pozornie odległych od siebie tematów, daje nam olbrzymią swobodę w naszym własnym odbiorze. Taki podejście wzmacnia forma graficzna, gdzie klasyczna kreska rysownika przeplata się ze wspomnianymi rysunkami Majów i ilustracjami ze średniowiecznych ksiąg. Mu  zaginione miasto nie jest łatwą lekturą, ale jednak obowiązkową, bo to ostatni Corto Pratta.
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  Krótko o komiksach:Urwisy z Piekarskiej i rewolucja

  Agnieszka Achika Szady

  Jean-Blaise Djian, David Etien, Olivier Legrand Czwórka z Baker Street #2: Sprawa Rabukina
  

  
  Czwórka z Baker Street? Chyba wliczając kota, który towarzyszy bohaterom na każdym kroku. Nazwa ulicy jest pewną wskazówką, z jakim typem fabuły będziemy mieć do czynienia. Aczkolwiek nie do końca.
Ekstrakt: 60%
[image: Czwórka z Baker Street #2: Sprawa Rabukina]
Sherlock Holmes, jak powszechnie wiadomo, korzystał czasem z pomocy żebraków i uliczników, wykorzystując ich talenty obserwacyjne, wszędobylskość oraz maskowanie polegające na byciu kimś, kogo omija się wzrokiem. Bohaterowie cyklu Czwórka z Baker Street są właśnie takimi osobami. Tom, Charlie i Billy to dzieciaki mieszkające w jakiejś norze i spędzające całe dnie na włóczeniu się po mieście. Co prawa, jak na uliczników, są niezwykle schludnie ubrani (niepołatana odzież! buty na nogach nawet w lecie!), jednak taka już jest estetyka tego komiksu: pokazuje czystą nędzę i bezkrwawe tortury. Chłopcy pomagają młodej Rosjance, napadniętej przed domem Holmesa przez tajemniczych zbirów. A może nie tak tajemniczych: Katia Iwanowna domyśla się, że to agenci carskiej Ochrany, pozostaje jednak pytanie, skąd znali swój cel? Wygląda na to, że w grupie mieszkających chwilowo w Londynie rewolucjonistów jest kret. Dalej akcja rozwija się zgodnie z zasadami kina sensacyjnego: oglądamy pościgi i walki, a nawet zamach bombowy.
Rysunki są typowe dla większości komiksów frankofońskich: czytelna kreska, nieco przesadzone rysy twarzy (aby łatwiej zindywidualizować postaci), wyraziste kolory. Podoba mi się bogate tło kadrów, z precyzyjnie oddanymi wnętrzami, ruchem ulicznym, roślinnością parku czy innymi elementami scenerii.
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  Graficzna zaskoczka

  Dagmara Trembicka-Brzozowska

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

  
  Ten komiks bierze z zaskoczenia: historia w nim opowiedziana jest fabularnie prosta, ale to, co dzieje się wokół bohaterów, zdecydowanie ma większy stopień złożoności.
Ekstrakt: 80%
[image: Miasto Wyrzutków #1: Mężczyzna, który gromadził rupiecie]
Historia w Mieście Wyrzutków to po części fantastyczna baśń i noir, osadzona w realiach dotkniętego kryzysem Detroit. Jacques Peuplier, nasz protagonista oraz przewodnik, to dziwak i samotnik, zarabiający na życie odnajdywaniem zaginionych przedmiotów. Ma do tego dryg, głównie dlatego, że rzeczy do niego mówią. Jego egzystencja zmienia się, gdy zmuszony zostaje ruszyć na poszukiwanie zaginionej córki szefowej mafii, a po mieście zaczynają kręcić się latający mężczyźni. Brzmi dość sztampowo? Na pierwszy rzut oka  owszem.
Bo i nie fabułą ten komiks stoi. Julien Lambert na drugim planie tworzy inną, samodzielną opowieść. Sceną jest tutaj tytułowe Miasto Wyrzutków: zniszczone, ciasne i przypominające pułapkę, pełne rozpadających się fabryk, dziurawych chodników i ciemnych zaułków. Aktorów, obok Jacquesa, jest niewielu: bezdomny chłopiec, żyjący z grupką dzieci na ulicy, szalony naukowiec, kilku przedstawicieli mafii, porwana dziewczyna i stary, złośliwy dziadyga. Jako rekwizyty, obok gadających do Jacquesa przedmiotów, dostajemy wspomnianych latających ludzi i fruwające istoty  ni to wróżki, ni przerośnięte muchy. Wyłania się z tego ciekawa narracja o nieistniejącym mieście rządzącym się prawami, które nam umykają, ale które bardzo chętnie byśmy poznali.
No i sam Jacques. Czy jest zdrowy na umyśle? Czy przedmioty w tym świecie mogą mówić? Czy cała historia to efekt choroby, czy może rzeczywistość? Tyle zagadek, żadnych odpowiedzi!
Urzeka też część graficzna Miasta Wyrzutków. Pozornie niedbała kreska Lamberta jest zadziwiająco ekspresyjna, ale to nie ona tu rządzi  a barwy. Plansze są świetnie zaplanowane kolorystycznie  wszystko do siebie w obrębie strony pasuje; to chyba było dla mnie największe estetyczne zaskoczenie. Paleta jest przytłumiona, pełna brązów, żółci, błękitów i zieleni o różnym stopniu brudności  dobrze współgra z atmosferą tej historii. Nadmienię, że kolory Lambert przygotowywał z pomocą Manon Textoris, francuskiej komiksiarki dopiero startującej z własnymi pracami.
Miasto Wyrzutków zaskakuje  spodziewamy się historii kryminalnej z lekko fantastycznym zacięciem, a dostajemy coś bardziej złożonego, pełnego niuansów i narysowanego z ogromną precyzją. To komiks podkreślający, jak istotne jest w nim to, co niewypowiedziane: korelacja rysunku i treści, narracja i kadrowanie, planowanie plansz i koloru. Zdecydowanie to jedna z ciekawszych pozycji, które ukazały się w ostatnim czasie w Polsce. Warto zaryzykować lekturę.
Plusy:
	gra kolorem na planszach
	opowieść z drugiego planu
	nieoczywistość świata przedstawionego


Minusy:
	brak
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  Teoria wszystkiego

  Marcin Knyszyński

  Gary Frank, Geoff Johns Zegar zagłady
  

  
  Geoff Johns był wielką szychą w Detective Comics praktycznie przez całą swoją karierę. Od 2010 roku pełnił funkcję dyrektora kreatywnego, z której zrezygnował osiem lat później, kiedy to postanowił zająć się robieniem filmów. Zwieńczeniem tego okresu miał być wielki, zapowiadany już w 2016 roku event  Doomsday Clock. Gdy kilka miesięcy temu ukazał się ostatni, dwunasty odcinek tej miniserii, okazało się, że cała inicjatywa Zegara zagłady jest czymś jeszcze większym i o wiele bardziej znaczącym, niż początkowo zakładano. Ale po kolei.
Ekstrakt: 90%
[image: Zegar zagłady]
W 1985 roku Marv Wolfman i George Perez uporządkowali uniwersum DC i z wielu absurdalnych, niespójnych logicznie i często infantylnych światów równoległych wyłuskali ten jeden prawdziwy. Reszta padła ofiarą Kryzysu na Nieskończonych Ziemiach. Nikt wtedy nie przypuszczał, że kryzysy będą w przyszłości wręcz narzędziem pracy zespołu kreatywnego DC. Hasło Kryzys w Detective Comics utożsamiane jest obecnie z grubymi pieniędzmi, sukcesem marketingowym i nowym rozdaniem w uniwersum, które po każdym takim wydarzeniu przechodzi (w mniejszym lub większym stopniu) swego rodzaju reset. Geoff Johns przyłożył rękę do kilku takich inicjatyw  w 2005 roku napisał scenariusz Nieskończonego kryzysu, potem wywrócił do góry nogami świat Zielonych Latarni, aby w 2011 roku zaorać calutkie uniwersum Flashpointem  to po tym wydarzeniu rozpoczęła się nowa era w Detective Comics, nazwana The New 52. Całe Nowe DC, czyli rozpoczęcie nowego kontinuum fabularnego i odnowienie postaci, odbyło się już za czasów przewodnictwa Johnsa. I to właśnie on w roku 2016, razem z innymi ważnymi personami DC, postanowił znowu zrestartować uniwersum  przy zachowaniu jednak idei multiwersum, którą bardzo mocno w 2014 roku forsował inny słynny twórca komiksowy, Grant Morrison. Chęć uatrakcyjnienia świata DC, restarty, rebooty, kryzysy  znów zaczął robić się bałagan, a twórcy mieli w ręku straszliwe narzędzie do niszczenia całych światów (lub przynajmniej ich fragmentów) i przyzwolenie na jego używanie.
W czerwcu 2016 roku rozpoczęło się zatem Odrodzenie DC, czyli ponowne budowanie uniwersum. Jednym z zapowiadanych wydarzeń, które według twórców, miało rzucić trochę światła na nową inicjatywę i wyjaśnić ostatecznie przyczyny zakończonego właśnie The New 52, ogłoszono Doomsday Clock, czyli crossover między światem Strażników Alana Moorea (i ich spin-offów) a światem Detective Comics. The Watchmen miało oddanych fanów od zawsze  to przecież jeden z najgenialniejszych i najważniejszych komiksów wszech czasów. Może by trochę na tym zarobić? Ostatecznie okazało się, że Zegar zagłady  miniseria pisana w wielkich bólach i rozciągnięta aż na dwa lata  przeznaczona jest zdecydowanie bardziej dla fanów mainstreamu DC, choć i miłośnicy Rorschacha czy Doktora Manhattana znajdą tu coś dla siebie. O co zatem chodzi w Zegarze zagłady i dlaczego jest to tak ważne wydarzenie?
Opowieść ma swój początek w uniwersum Strażników. Mamy rok 1992, minęło właśnie siedem lat od hekatomby, w której zginęły trzy miliony nowojorczyków. Rorschach umarł na Antarktydzie, Nocny Puchacz i Jedwabna Zjawa zaszyli się w bezpiecznym miejscu, Komediant nadal nie żyje a Doktor Manhattan postanowił rzucić to wszystko i wyjechać do gdzieś daleko  Opuszczam tę galaktykę w poszukiwaniu jakiejś mniej skomplikowanej. Plan Adriana Veidta, alias Ozymandiasza, polegający na konsolidacji potęgi światowych mocarstw w walce z wyimaginowanym niebezpieczeństwem spoza naszej planety, spalił jednak na panewce. Wszystko się wydało  wszyscy wiedzą, że to właśnie on stoi za tragedią sprzed kilku lat. Veidt obserwuje, jak Ziemia, którą miał uratować, pogrąża się w chaosie  zamieszki, krew na ulicach, radzieckie czołgi w Polsce, UE nie istnieje, Korea Północna celuje w Teksas. Światu potrzeba boga  kogoś, kto pokaże, że można inaczej, lepiej. Trzeba odnaleźć Doktora Manhattana  nawet jeśli on tego nie dokona, to przynajmniej będą się go bali.
Veidt werbuje zatem Rorschacha (ale jak to, przecież umarł?!) i dwójkę nowych, rewelacyjnie wykreowanych i niezwykle istotnych bohaterów  Marionetkę i Mima. Razem udają się do innego świata  niby podobnego do tego dobrze im znanego, ale jednak obcego. Bohaterów odzianych w kolorowe trykoty jest tu zatrzęsienie  różnica jest jednak taka, że tutaj prawie każdy ma jakieś nadludzkie moce. W świecie Strażników było inaczej  był jeden niemal bóg a reszta to zwykli ludzie w pelerynach i rajtuzach. Veidt i Rorschach udają się do dwóch najmądrzejszych ludzi tego świata, czyli Brucea Waynea i Lexa Luthora z prośbą o pomoc. Marionetka i Mim mają trochę inne plany.
Świat, do którego przybyli bohaterowie, targany jest jednak swoimi własnymi niepokojami. Teoria Supermanów głosi, iż za niemal każdym superherosem stoi rząd Stanów Zjednoczonych  jak niby wytłumaczyć to, że dziewięćdziesiąt siedem procent metaludzi to Amerykanie? Lexcorp i Wayne Enterprises prowadzą coś w rodzaju zimnej wojny genowej  prowadzą badania nas metagenem, czyli anomalią DNA, występującą mniej więcej u co dziesiątego człowieka. Jest to uśpiony gen, który może zostać aktywowany przez traumatyczne wydarzenie i przemienić człowieka w nadczłowieka. Największe mocarstwa zbroją się na potęgę  populacje superbohaterskie zaczynają rosnąć, podobnie jak i napięcie w relacjach międzynarodowych. A zwykli ludzie wyciągają widły i pochodnie  precz z herosami! I do takiego właśnie świata, stojącego na krawędzi wojny, przybywają istoty z obcego uniwersum. A gdzie Superman? A gdzie Doktor Manhattan? Okaże się później. Już sam początek Zegara Zagłady jest iście wybuchowy  potem jest jeszcze bardziej emocjonująco.
Forma całej opowieści nieodparcie przypomina The Watchmen. Dwanaście odcinków przedzielonych wycinkami z gazet, raportami rządowymi i najróżniejszymi dokumentami; czarnobiały klasyk noir, który wszyscy oglądają i który jest niezmiernie istotny dla całej fabuły; narracja Rorschacha przeplatająca się z narracją Doktora Manhattana; czy wreszcie absolutnie rewelacyjne rysunki Garyego Franka, przywodzące na myśl te Davea Gibbonsa. Jednak  tak jak wspominałem na początku  to oddani fani uniwersum DC są tu podstawowym targetem. Akcja komiksu dzieje się w świecie Supermana i Batmana, widzimy w akcji niezliczoną ilość bohaterów i superłotrów, często wyciągniętych z jakiegoś muzeum Złotej, Srebrnej lub Brązowej Ery  wszyscy jak w amoku, co nie pozostaje niezauważone, przez mocno zaskoczonego Adriana Veidta. Potykacie się o własne peleryny i gracie w berka, podczas gdy świat wokół się wali. Jesteście tak zajęci pakowaniem superłotrów do więzień z obrotowymi drzwiami, że nie widzicie prawdziwych problemów. Wieczna zabawa w kotka i myszkę  Ozymandiasz uważa, że ten świat gorszy, niż Strażników kiedykolwiek był. I jak zwykle się myli.
Geoff Johns, poprzez Zegar zagłady, prowadzi swego rodzaju mowę końcową w procesie sądowym. Oskarżeni  on sam i jego kumple po fachu, budujący i burzący nieustannie konstrukcje, które nazywają kontinuum Detective Comics. Ława przysięgłych  czytelnicy. Oprócz usprawiedliwienia wszelkich rewolucji w światach DC (przede wszystkim pojawienia się The New 52) Johns ma jeszcze jeden cel  wykład na temat Teorii wszystkiego, czyli dokładnego objaśnienia czym DC jest w istocie. Jon Didio, jeden z włodarzy Detective Comics, reklamował komiks nazywając go sequelem Strażników, ale Geoff Johns szybko prostował te rewelacje i wolał mówić o nim jako o samodzielnym projekcie. Zegar zagłady jest metakomiksem, komiksem o komiksach i procesach zachodzących wewnątrz wydawnictw a także czynnikach generujących mody i trendy komiksowe  podobnie poczynał sobie z gatunkiem Alan Moore w Strażnikach właśnie, a przede wszystkim w Miraclemanie.
Zegar zagłady wpływa na całe uniwersum DC, na jego całą historię od samego zarania dziejów, kiedy to Superman trzymał zielony samochód na okładce pierwszego numeru Action Comics. Wpływa także na przyszłość  znajdziemy tu przecież zapowiedź projektu DC 5G, czyli piątej generacji superbohaterów, która ma podbić rynek za kilka lat, a nawet sugeruje, że w 2030 roku dojdzie do zderzenia światów Marvela i DC, a Superman walczył będzie z zielonym gigantem, silniejszym chyba niż Doomsday. Omawiany komiks rzuca nowe światło na wszelkie poprzednie kryzysy, w tym szczególnie mocne na odsądzane od czci i wiary przez wielu czytelników The New 52. Czasy Nowego DC były dość mroczne i niewesołe, ton opowiadanych tam historii dość przygnębiający, a bohaterowie, według opinii Johnsa, zatracili to, czym powinien charakteryzować się i do czego został powołany prawdziwy superbohater  uświadamianie, że na świecie istnieje dobro, nadzieja i altruizm. Dokładnie to chce przywrócić światu Strażników Adrian Veidt i choć trafił do świata, gdzie istnieje niezaprzeczalny symbol tychże wartości, to nie potrafi go rozpoznać. Udaje się to komu innemu, ale to polecam już sprawdzić na własną rękę.
Po zamknięciu Zegara zagłady nasuwa się nieodparcie kilka myśli. Wiemy, już, dlaczego uruchomiono DC Odrodzenie i czym dokładnie ma się różnić o poprzedzającego go Nowego DC. Rozumiemy jak całe działa uniwersum (metawersum, multiwersum  uwaga na te pojęcia!) i dlaczego przechodzi kryzysy. Czujemy, że przeczytaliśmy jeden z najważniejszych komiksów w całej historii Detective Comics i zdecydowanie jeden z najlepszych komiksów tego wydawnictwa kilku ostatnich lat. Tylko uwaga  skierowany jest on przede wszystkim dla długoletnich fanów i doświadczonych czytelników DC. Hermetyczność fabuły jest dość znaczna a konkluzje ją zamykające zrozumiałe tylko przez doświadczonych czytelników. I nawet oni powinni cztery ostatnie rozdziały czytać w pełnym skupieniu. Nowicjusze nie będą w stanie dokładnie odczytać intencji autora  warto to wiedzieć, zanim komukolwiek polecimy Zegar zagłady.
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  Na razie rozbieg

  Marcin Knyszyński

  Mirka Andolfo Mercy #1: Dama, mróz i diabeł
  

  
  A dziś trochę horroru, choć jest to groza bardzo bezpieczna, umowna i taka trochę halloweenowo-niepoważna. Mirka Andolfo, włoska scenarzystka i rysowniczka komiksowa, proponuje western wymieszany z twórczością Dickensa, Lovecrafta i przedstawiony w stylu nieco disneyowskim, choć ciążącym lekko w stronę japońskiej mangi dla dzieci.
Ekstrakt: 60%
[image: Mercy #1: Dama, mróz i diabeł]
Mercy to komiks wydany za oceanem w sześciu odcinkach pomiędzy marcem i wrześniem bieżącego roku nakładem Image Comics. Nasz polskie Non Stop Comics wzięło na razie dwa odcinki i wcisnęło ich malutką, zajmującą trzydzieści minut lektury, zawartość w piękną twardą okładkę  co trochę dziwi, bo inne komiksy Image, nawet dwukrotnie grubsze lądowały w miękkiej. Znajdujemy się w małym miasteczku o nazwie Woodsburgh, leżącym niedaleko Seattle. Mamy końcówkę dziewiętnastego wieku, starą kopalnię, w której przed laty doszło do bliżej niesprecyzowanej tragedii i małe miasteczko z obowiązkowym saloonem, domem publicznym i nieustającym nastrojem zagrożenia.
Do tegoż miasteczka przybywa tajemniczy starszy pan, każący nazywać się panem Goodwillem, i jego młoda, piękna, błyszcząca niczym setki małych gwiazdek towarzyszka  Lady Nolwenn Hellaine. Mała mieścina żyła do tej pory rozpamiętywaniem tragedii w kopalni, oskarżaniem jednej z mieszkanek o przyczynienie się do niej, piciem i chodzeniem na pięterko w saloonie a także wykorzystywaniem małych dzieci do katorżniczej pracy  nic dziwnego, że przybycie tak światowych gości wywołało poruszenie. Będzie można zapomnieć na chwilę o codziennych zgryzotach, w tym o tej największej  strachu przed Diabłem z Woodsburgh, czyli krążącą miejską legendą, wiarę, w którą podsyca pewna wariatka, czyniąca z domniemanego potwora wręcz obiekt kultu.
Komiks ma jeszcze kilku bohaterów oprócz dziwnych przybyszy  wszyscy rekrutują się spośród mieszkańców miasteczka. Klaustrofobiczna atmosfera bardzo służy kreacji takiego właśnie trochę lovecraftowskiego klimatu  zresztą konotacje z twórczością Samotnika z Providence widoczne są już od pierwszych stron. Krwawe, fantasmagoryczne gore, które stanowi podstawowy element grozy w omawianym komiksie, nie ma jednak na celu wywołania jakiegoś wielkiego przerażenia. Komiksowa fabuła nie straszy, tylko wskazuje miejsca, w których straszyć miała zamiar. Mercy jest tworem nieco paradoksalnym  naprawdę brutalna, ociekająca posoką i nijak nie nadająca się dla młodego czytelnika stylistyka grozy narysowana jest w cartoonowy, lekko dziecinny sposób. Nie można jednak odmówić graficzce umiejętności  rysuje świetnie, bardzo dynamicznie i nie pozwala tak zwyczajnie przelecieć wzrokiem po swojej pracy.
Czytelnicy rozpuszczeni popularnymi w ostatnich latach wielostronicowymi wydaniami zbiorczymi będą narzekać. Dwa odcinki Mercy to same zapowiedzi, kilka pierwszych posunięć na planszy i postawienie kluczowych pytań. Dostajemy trochę wspomnianego już horroru Lovecrafta, problemów z Oliviera Twista, czy klimatu z 30 dni nocy. Jest serial Penny Dreadful a nawet przypomina się Coś Johna Carpentera. Powiązań dużo, ale treści mało. Zbyt mało, zbyt szybko się to wszystko kończy, żeby można było z czystym sumieniem wystawić komiksowi jakąś wiążącą ocenę. Taki zresztą urok zeszytówek  to takie małe przekąski, które czasem dostajemy w dużej ilości. Western, horror, bajka, manga, fantastyka, erotyka  jakoś to się razem spina, więc daję kredyt zaufania i zobaczymy co będzie dalej.




Tytuł: Mercy #1: Dama, mróz i diabeł
Tytuł oryginalny: Mercy, vol. 1: La dama, il gelo e il dlavlo
Scenariusz: Mirka Andolfo
Data wydania: 23 września 2020
Rysunki: Mirka Andolfo
Przekład: Jacek Drewnowski
Wydawca:  Non Stop Comics
Cykl: Mercy
ISBN: 978-83-66460-53-9
Format: 64s. 170×260mm; oprawa twarda
Cena: 44,90
Gatunek: groza / horror, western
Zobacz w: Kulturowskazie
Ekstrakt: 60%
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  Venom, ty świnio

  Piotr Pi Gołębiewski

  Mike Costa, Gerardo Sandoval, Dan Slott, Ryan Stegman Amazing Spider-Man  Globalna sieć #8: Venom Inc.
  

  
  Venom to jeden z moich ulubionych wrogów Człowieka Pająka. Niestety od czasu, kiedy stanowił niszczycielską mieszankę pragnienia zemsty i chęci czynienia dobra, minęły już trzy dekady i wiele w tym czasie się zmieniło. Świadczy o tych chociażby 8 tom Amazing Spider-Man z podtytułem Venom Inc.
Ekstrakt: 60%
[image: Amazing Spider-Man  Globalna sieć #8: Venom Inc.]
Pierwsze pojawienia się Venoma w życiu Spidera robiły piorunujące wrażenie. Był przerażający i śmiertelnie niebezpieczny. Nic dziwnego, że Mary Jane poprosiła (wtedy jeszcze) męża, by więcej nie zakładał czarnego kostiumu, w którym paradował przez niemal całe lata 80. Nawet w karykaturalnym wydaniu Erika Larsena, który dorobił łotrowi charakterystyczny, wywalony jęzor, robił on niezatarte wrażenie. Poza wyglądem posiadał bowiem złożoną psychikę, której mogłaby mu pozazdrościć śmietanka marvelowskich superłotrów. Nienawidził Petera Parkera, ale jednocześnie chciał być postacią pozytywną. Tyle tylko, że dobro postrzegał na swój, specyficzny sposób. To wszystko sprawiło, że Eddie Brock i jego symbiont, automatycznie wkroczyli do pierwszej ligi najpopularniejszych marvelowskich postaci.
Potem mieliśmy próbę przebicia tej popularności i na scenę wkroczył drugi symbiont z kosmosu  Carnage. I do momentu nieszczęsnego, przedłużanego na siłę eventu Maximum Carnage, spełniał swoją rolę. A ponieważ kierownictwo Marvela nie wie, kiedy przestać, zaczęło rozmieniać pomysł na drobne i kolejne symbionty zalały karty komiksów. Niestety w tym momencie magia samego Venoma mocno przygasła. Do tego stopnia, że nawet na parę lat pożegnaliśmy Eddiego Brocka, zaś jego symbiont przejął kumpel Petera Parkera z liceum Flash Thompson. Choć ostatnio wszystko powoli zaczęło wracać na swoje miejsce, są rzeczy których się już nie naprawi.
Dlaczego o tym wszystkim piszę? Ponieważ Venom Inc. to wypadkowa wszystkiego, co dotyczy Eddiego Brocka. Mamy więc oryginalnego Venoma, Flasha Thompsona, Czarną Kotkę, całe zastępy łotrów zainfekowanych symbiontem (w tym także Scorpiona, który także wcześniej był jego właścicielem), Anty-Venoma, a także Petera Parkera, który zbratał się z pasożytem z kosmosu. A wszystko to zostało podane w iście wyścigowy sposób. Akcja pędzi na łeb na szyję i okraszana jest sucharami Spidera.
W telegraficznym skrócie chodzi o to, że pewien podrzędny łotr Lee Price przejął symbionta od uczennicy Flasha Thompsona  Manii, stając się Maniakiem. O tyle, o ile do tej pory kosmiczne stroje trzymały się swojego właściciela, ten wyjątkowo infekuje innych, robiąc z nich niewolników. W ten sposób Maniak tworzy sobie armię oddanych żołnierzy, by zrealizować plan przejęcia władzy nad przestępczością w Stanach Zjednoczonych. Powstrzymać mogą go jedynie Eddie Brock, Spider-Man, Flash Thompson, który zyskuje nowe, zaskakujące zdolności i Czarna Kotka, która pretendowała do miana jednej z najważniejszych postaci w przestępczym półświatku.
Tym razem scenarzysta Dan Slott (we współpracy z Mike Costą) postawił na czystą rozrywkę. Nie zamierzał dekonstruować świata Spidera, jak to ma w zwyczaju, tylko dostarczyć porcji bezpretensjonalnego umilacza czasu. I w zasadzie swój cel osiągnął. Komiks bowiem szybko się czyta, zaś fabuła nie należy do przesadnie skomplikowanych. Po pożegnaniu Globalnej sieci, czyli okresu, w którym Parker zarządzał wielką korporacją, pozycja ta stanowi miły powrót do starych, dobrych czasów, kiedy Pajączek był po prostu przyjacielskim superbohaterem z sąsiedztwa.
Ja jednak od Venoma wymagam znacznie więcej. Jak już ustaliliśmy, postać ta posiada wiele do zaoferowania i bardziej pasuje do mrocznych, brutalnych historii, niż akcyjniaków przesyconych niezbyt wyrafinowanym humorem. Weźmy chociażby moment, kiedy symbiont Maniaka przejmuje kontrolę nad Spiderem. Po jego doświadczeniach z oryginałem, powinno to stanowić dla niego nie lada traumę, tymczasem motyw ten wykorzystano jedynie po to, by przedstawić serię gagów w redakcji Daily Bugle.
Od strony wizualnej mamy do czynienia z pracami dwóch artystów, a to dlatego, że na album składają się zeszyty Amazing Spider-Man, Venom i wydań specjalnych z podtytułami Venom Inc. Alpha, oraz Venom Inc. Omega. Nie powiem, aby Ryan Stegman i Gerrardo Sandoval powalali techniką. Ten pierwszy to przedstawiciel marvelowskiej średniej, jednym słowem rzemieślnik w swoim fachu, ale nic ponad to. Ten drugi natomiast preferuje brudny, kanciasty i jakby niedbały styl, odwołujący się do tego, co robi Humberto Ramos. A, że nie przepadam za twórczością Meksykanina, automatycznie podchodzę z rezerwą do Sandovala.
Co tu dużo mówić  Venom Inc. to pozycja, która szybko wchodzi, ale równie szybko się o niej zapomina. Nie przynosi nic ponad akcję, ale wygląda na to, że taki właśnie był zamysł twórców. To taki odpowiednik wakacyjnego, kinowego blockbustera (wow, jak dziwnie to brzmi w dobie pandemii), który ma jedynie zabić czas, nie nadwyrężając specjalnie umysłu. Warto jednak przypomnieć, że nawet blockbustery potrafią być wybitne.




Tytuł: Amazing Spider-Man  Globalna sieć #8: Venom Inc.
Scenariusz: Dan Slott, Mike Costa
Data wydania: 14 października 2020
Rysunki: Ryan Stegman, Gerardo Sandoval
Przekład: Bartosz Czartoryski
Wydawca:  Egmont
Cykl: Amazing Spider-Man, Marvel Now 2.0
ISBN: 9788328196582
Format: 160s, 167x255mm
Cena: 49,99
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Zobacz w: Kulturowskazie
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  Legendarna Historia Polski:Gryzonie zemsty

  Marcin Osuch

  Grzegorz Rosiński, Barbara Seidler Legendarna Historia Polski #2: Opowieść o Popielu i myszach
  

  
  Komiksy w tej czy innej formule funkcjonowały praktycznie przez cały okres istnienia PRL, ale jako medium mainstreamowe zaistniały po wprzęgnięciu ich w machinę propagandową socjalistycznego państwa.
Dziękuję paniom Barbarze Seidler i Barbarze Hollender za pomoc przy tworzeniu tekstów poświęconych serii Legendarna historia Polski


[image: Legendarna Historia Polski #2: Opowieść o Popielu i myszach]
Dla osób urodzonych w dekadzie lat siedemdziesiątych ubiegłego wieku komiksowa wersja legendy o Popielu i myszach autorstwa Barbary Seidler i Grzegorza Rosińskiego jest kanoniczna. Dopiero kilka lat później, w starszych klasach przyszła kolej na Starą Baśń Kraszewskiego, a średnio udany film z Żebrowskim w kinach miał się pojawić za ćwierć wieku.
Przyczyny popularności komiksów w tamtych czasach są oczywiste. Praktycznie całkowity brak konkurencji, w telewizji jedna, dwie krótkie bajki dziennie, żadnych gier wideo, nie wspominając o komputerach. W tej sytuacji praktycznie każdy komiks rządził wyobraźnią dzieci, a tym bardziej rzecz tak sprawnie zrobiona, jak właśnie Opowieść o Popiele i myszach.
Wrażenie robiła już sugestywna, mroczna i niezwykle plastyczna okładka. Górna część budowli rozświetlona pochodnią, przerażona twarz Popiela a na dole, z ciemności wychodzą niezliczone wielkie myszy (właściwie wyglądające jak szczury). A w środku całkiem ponura opowieść z królem, piękną, acz okrutną królową, Wikingami i lekką domieszką czegoś, co dzisiaj nazwalibyśmy fantasy.
Historia niby powinna być powszechnie znana, ale przypomnijmy ją, tym bardziej że Barbara Seidler wszystkie swoje opowieści nieco modyfikowała. W przypadku Opowieści o Popiele i myszach scenarzystka odcięła się mocno od powieści Kraszewskiego, czerpiąc bardziej z wersji spisanej przez Wincentego Kadłubka. Historia o Popielu i myszach pojawiła się już w kronikach Galla Anonima, ale to Kadłubek mocno ją rozbudował, dodając wątek otrucia stryjów, z których ciał wylęgły się gryzonie zemsty. Pomijając okładkę, początek historii nie zapowiada jeszcze ponurego końca. Popiel jest przedstawiony jako władca surowy, ale władający krainą bogatą, a zamieszkujący ją lud sprawia wrażenie szczęśliwego. Jeśli coś trapi miejscowych kmieci, to nie sposób sprawowania władzy przez Popiela, a zagrożenie ze strony okrutnych Myszyngów, pobratymców Wikingów. Król co prawda myśli o tym problemie, ale jego żona Hilderyka skutecznie zmienia jego priorytety. W większości przekazów jest jasno napisane, że żona Popiela jest Niemką, w komiksie możemy się tego jedynie domyślać po germańsko brzmiącym imieniu. Samą Hilderykę można byłoby uznać wręcz za piękną w wersji narysowanej przez Rosińskiego, gdyby nie stale obecny na jej twarzy grymas wściekłości.
[image: ]
Królowa skupia się przede wszystkim na tym, aby Popiel utrzymał swoją władzę. To lekka modyfikacja scenarzystki w stosunku do wersji Kraszewskiego i Kadłubka, gdyż tam chodziło o zapewnienie sukcesji dla synów. Byłaby to dodatkowa komplikacja intrygi i zapewne ze względu na ograniczoną objętość zeszytu zrezygnowano z tego motywu. Popiel jest rozdarty pomiędzy poczuciem obowiązku (do zorganizowania obrony przeciw najeźdźcom), a obawą przed spiskiem i utratą tronu. Nieustające podszepty Hilderyki jednak robią swoje. Zaprasza swoich stryjów (to oni  według Hilderyki  dybią na jego koronę) na ucztę i nieźle już podpitych na koniec częstuje zatrutym winem. Całą scenę Rosiński rozrysowuje praktycznie bez dymków, wzmacniając jej dramatyzm zbliżeniami morderczych spojrzeń Hilderyki. Ciał pozbywają się, wrzucając je do jeziora Gopło. Pozornie, tron Popiela jest bezpieczny; pozornie, bo nadciągają wspomniani wcześniej Myszyngowie. Rozpoczyna się krwawe oblężenie. Popiel, który na początku całej historii zdawał się przejmować losami swojego królestwa, teraz myśli o sobie. Kiedy walka jeszcze trwa, wraz z żoną uciekają pod osłoną nocy do wieży znajdującej się na wyspie. Za nimi ruszają myszy, które wylęgły się na ciałach pomordowanych stryjów. Gryzonie w okrutny sposób wymierzają sprawiedliwość i to podwójnie: za morderstwo oraz porzucenie poddanych w potrzebie.
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Jak widać, przekaz komiksu jest dosyć prosty i jednoznaczny. Podobnie jak w przypadku pierwszego odcinka serii, na więcej nie pozwalała formuła cyklu. Zeszytowy format z dwujęzycznymi tekstami nie dawał dużo przestrzeni scenarzystce. Natomiast majstersztykiem jest Opowieść o Popiele i Myszach pod względem graficznym. Tutaj oczywiście jawi się pytanie, w jakim stopniu Grzegorz Rosiński uzgadniał to z Barbarą Seidler. Od razu rzucają się w oczy bardzo precyzyjnie zaprojektowane plansze, rysownik nie bawi się żadne eksperymenty. Żaden kadr nie sprawia wrażenie niepotrzebnego. Do tego dochodzi bardzo precyzyjna, czysta kreska, chciałoby się rzec klasyczna ligne claire. Ten komiks jest jednym z niewielu, w których Rosiński stosuje takie podejście. O ile można zrozumieć różnicę w porównaniu do Smoka wawelskiego, od którego dzieliło Rosińskiego dwa lata rozwoju jako rysownika, o tyle zastanawiające jest zauważalnie inna kreska niż w Piaście, który dużo bardziej przypominał już prace z Relaksu czy Thorgala.
[image: ]
Podobnie jak w pierwszym zeszycie, także w historii o Popielu Rosiński nadał postaciom wygląd nieco przerysowany, chwilami karykaturalny. Jedynie Hilderyka ma naturalne proporcje. Prawdopodobnie rysownik chciał nadać jej demoniczny wygląd, a byłoby to trudne w przypadku przerysowanej sylwetki. Po mistrzowsku oddał Rosiński nastrój mrocznych scen, zakupu trucizny u znachora i pozbycia się ciał stryjów przy pełni księżyca. Rysownik pozwala sobie także na wprowadzenie do tej ponurej historii szczypty graficznego humoru poprzez elementy takie jak błazen małpujący Popiela oraz odźwierny rodem z kompletnie innej epoki (o tysiąc lat późniejszej).
Opowieść o Popielu i myszach, nie licząc wydania przeznaczonego wyłącznie na rynek amerykański, została wydana w czterech wersjach językowych (angielski, francuski, niemiecki, rosyjski). Nakład pierwszego wydania był identyczny jak w przypadku zeszytu O smoku wawelskim i królewnie Wandzie, czyli 20275 egzemplarzy każdej wersji językowej. Wewnętrzne strony okładek zostały wykorzystane na słowniczek, a na ostatniej stronie znajdziemy zapowiedź trzeciego zeszytu serii  O Piaście Kołodzieju. Opowieść o Popielu i Myszach jest ostatnim komiksem cyklu wydanym w formacie powiększonym, zarówno O Piaście Kołodzieju, jak i wznowienia będą już miały standardowe wymiary B5.
• • •
Pozostałe teksty z tego cyklu:
O Smoku Wawelskim i królewnie Wandzie 
O Piaście Kołodzieju




Tytuł: Legendarna Historia Polski #2: Opowieść o Popielu i myszach
Scenariusz: Barbara Seidler
Data wydania: 1976
Rysunki: Grzegorz Rosiński
Wydawca:  Sport i Turystyka
Cykl: Legendarna Historia Polski
Gatunek: fantasy
Zobacz w: Kulturowskazie
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  Dżuma icholera, czyli Wielki Test Czytelniczy

  Marcin Knyszyński

  Alberto Breccia, Juan Sasturain Perramus
  

  
  Perramus to popularna argentyńska firma produkująca odzież  między innymi płaszcze przeciwdeszczowe, takie jaki nosi główny bohater komiksu Juana Sasturaina i Alberta Brecci. Kim jest tajemniczy mężczyzna cierpiący na całkowity zanik pamięci i przedstawiający się imieniem wyczytanym z metki płaszcza? Symbolem, chodzącą przestrogą, łamigłówką, metaforą?
Ekstrakt: 80%
[image: Perramus]
Na początku lat osiemdziesiątych, słynny Alberto Breccia, wraz z młodszym o pokolenie Juanem Sasturainem, rozpoczął pracę nad projektem, który już z samego założenia miał zawojować europejski rynek. Kilka ośmiostronicowych miniatur, z fabułą delikatnie nawiązującą do ówczesnej sytuacji społeczno-politycznej w Argentynie, przerodziło się w cztery powieści graficzne, tworzone przez całe lata osiemdziesiąte i połączone potem w jedno, imponujące rozmiarami, wydanie zbiorcze. Non Stop Comics kontynuuje prezentowanie polskim czytelnikom dzieł legendarnego już Argentyńczyka urugwajskiego pochodzenia  po takich komiksach jak Mort Cinder i Mity Cthulhu przyszła pora na Perramusa. Jest to komiks wielki, wymagający, bardzo trudny i hermetyczny.
Powiedzieć o Perramusie, że znajdziemy w nim podtekst polityczny, to nic nie powiedzieć. Początek jego pisania przypada na okres brudnej wojny, czyli terroru junty wojskowej, która w 1976 roku siłą przejęła władzę w zrujnowanej gospodarczo Argentynie. Podczas panowania tejże dyktatury zginęło kilkanaście (według niektórych relacji nawet trzydzieści) tysięcy przeciwników junty, która upadła dopiero po druzgoczącej porażce w wojnie z Wielką Brytanią o Falklandy. Zbrodniarzy wojennych nie osądzono  cieszyli się wolnością jeszcze długo po obaleniu ich tyranii. Perramus jest smutnym, przejmującym i oszałamiającym zapisem tamtych czasów  choć nie tylko. Jest także rejestrem stanu dusz obydwu autorów, rozliczeniem z przeszłością a nawet traktatem filozoficznym.
Pewien tajemniczy mężczyzna, prześladowany przez paskudne wyrzuty sumienia, budzi się pewnego dnia w łóżku jeszcze bardziej tajemniczej kobiety. Nie wie kim jest, kiedy jest i gdzie jest  rusza w mroczne, miasto o nazwie Santa Maria w poszukiwaniu odpowiedzi. Santa Maria to oczywiście Buenos Aires (Real de Nuestra Señora Santa María del Buen Ayre)  rządzą tu krwawi tyrani zwani Marszałkami. Perramus poznaje coraz to nowe osoby i przeżywa groteskowe przygody  poznaje też trzech mężczyzn, którzy towarzyszyć mu będą aż do końca opowieści. Oto Urugwajczyk Caneloness, anonimowy lotnik zwany Wrogiem oraz sam Jorge Louis Borges. Ale czy to na pewno on? Wszak żyje dłużej niż wynikałoby to z jego oficjalnej biografii, nie jest do końca jasne, czy jest ślepcem i dostaje w końcu Nobla, na którego nie doczekał się w naszym świecie. Wszyscy razem walczą o duszę miasta Santa Maria, ratując życia osób wyznających wartości mogące choćby w małym stopniu pomóc w walce z Marszałkami. Udają się też na Wyspę Guana, gdzie biorą udział w cudacznej, cyrkowej rewolucji przeciwko tamtejszemu reżimowi, aby na koniec, w czasach już po upadku Marszałków, podjąć próby przywrócenia powszechnej szczęśliwości w całej Ameryce Łacińskiej  muszą symbolicznie zrekonstruować uśmiech popularnego, choć już nieżyjącego argentyńskiego śpiewaka, Carlosa Gardela.
Perramus jest tak naprawdę każdym Argentyńczykiem  everymanem, który wyrzucił z umysłu horror reżimu wojskowego i próbuje żyć z tym faktem na co dzień. Komiks jest podsumowaniem krwawego rozdziału w historii kraju, przepracowaniem traum i po części rozgrzeszeniem. I nie chodzi tutaj tylko o dyktaturę generała Jorge Rafaela Videli, ale o wszystkie argentyńskie wybory i ustroje na przestrzeni dwudziestego wieku. Na cokolwiek by się nie zdecydowali, zawsze mieli wybór między dżumą i cholerą  nadzieję przyniosła końcówka stulecia, choć i ona została gorzko podsumowana w ostatnim rozdziale powieści graficznej. Całość to wyraz żalu nad krajem, który był ciągle miejscem bezsensownej walki a władza była łupem i narzędziem do gromadzenia łupów. Społeczeństwo było zawsze lepione i kształtowane według zamysłu władzy, która znała tylko jedną metodę zarządzania  przemoc. Sasturain i Breccia podsumowują nieszczęścia Argentyny i próbują wyciągać wnioski na przyszłość.
A robią to w niezwykle zaawansowany i niejednoznaczny sposób. Rzeczywistość, przedstawiona w komiksie jest mocno odkształcona, przedstawiona za pomocą artystycznych narzędzi obydwu twórców  jest oniryczna, groteskowa i bardzo rozedrgana. Bardzo trudno rozpoznać, co jest rzeczywiste, co urojone a także co dosłowne a co symboliczne. Dołóżmy do tego całe mnóstwo autorskich odniesień i nawiązań  do własnej biografii, ówczesnej sytuacji w Ameryce Południowej i na świecie, popkultury, historii i całej kultury iberoamerykańskiej. Perramus jest dziełem niezwykle hermetycznym  bez podstawowych informacji na powyższe tematy nie będziemy w stanie dokładnie zrozumieć tego z czym obcujemy i odczytać intencji autorów. Mogą oczywiście pomóc zamieszczone na końcu teksty i podsumowania  choć raczej w niewielkim stopniu. Jednocześnie jest tak, że mimo tej całej złożoności potrafimy jednak wczuć się w historię Perramusa i jego towarzyszy  na takim zupełnie podstawowym, intuicyjnym poziomie.
Wydaje mi się, że nie bez znaczenia jest tu sama sztuka Alberto Brecci. Mamy wrażenie, że wszystko dzieje się na scenach jakiegoś teatru, a poszczególne sekwencje fabularne wyłaniają się z mroku, na który pada jasne światło z reflektora. Tak działa na czytelnika chociażby twórczość Franza Kafki  Perramus przypomina trochę K. rozpaczliwie szukającego drogi do Zamku. Elementy tła mieszają się z tymi na pierwszym planie, a biel, czerń i wszystkie pośrednie stany walczą ze sobą o dominację. Styl Brecci jest bardzo gwałtowny, gęsty i abstrakcyjny  często wystawia naszą cierpliwość na próbę, ale, gdy się go nauczymy, sprawdza się znakomicie. Chaotyczna ekspresja zdaje się tu istotniejsza niż bezpośredni przekaz, więc czasem trudno jest rozpoznać na pierwszy rzut oka, co też Breccia namalował. Tego rodzaju sztuka w pierwszej kolejności dociera zawsze do tej irracjonalnej, intuicyjnej części czytelniczej duszy  dopiero potem układa się w znaczenia.
Komu polecić Perramusa? Paradoksalnie  wszystkim. Jako swego rodzaju test wrażliwości czytelniczej. No właśnie  ocena wystawiona przy okazji tej recenzji nie odzwierciedla prawdziwej, obiektywnej wartości komiksu. To tylko wynik testu recenzenta  byłbym nieuczciwy, głównie wobec siebie, wystawiając temu komiksowi maksymalną notę. Nie wiem, czy kiedykolwiek będę w stanie.
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  Niezamknięty rozdział

  Joanna Kapica-Curzytek

  R.J. Palacio Biały ptak
  

  
  Autorka Cudownego chłopaka R. J. Palacio powraca z powieścią graficzną dla nastolatków, której akcja rozgrywa się we Francji podczas drugiej wojny światowej. W Białym ptaku dwójka bohaterów: Sara i Julian musi przedwcześnie dorosnąć i doświadczyć bolesnej konfrontacji ze światem dorosłych. Trzymającej w napięciu lekturze towarzyszą głębokie etyczne przemyślenia.
Ekstrakt: 80%
[image: Biały ptak]
Sara jest Żydówką i choć mieszka z rodzicami w wolnej części okupowanej Francji, życie staje się z dnia na dzień coraz trudniejsze. Któregoś dnia hitlerowcy przyjeżdżają do szkoły, by wywieźć stamtąd wszystkie dzieci żydowskiego pochodzenia. Sarę ratuje kolega z ławki Julian, z racji swojej niepełnosprawności wyśmiewany przez rówieśników i osamotniony. Wraz z rodzicami chłopiec udziela jej pomocy i ukrywa w starej stodole. Dla Sary rozpoczynają się długie dni życia w ukryciu, wspominania rodziców (co się z nimi dzieje?) oraz marzeń o wolności (ich symbolem jest biały, swobodnie fruwający ptak). Pięknie zarysowana jest rodząca się więź zaufania i uczucie między Sarą i Julianem.
Młody czytelnik poznaje (świetnie i przystępnie nakreślone) historyczne realia drugiej wojny światowej, podczas której prześladowano Żydów i ograniczano ich prawa. Autorka przekonuje młodych czytelników, że to, co rozgrywało się osiemdziesiąt lat temu, nie straciło na aktualności i nie jest rozdziałem zamkniętym. Bardzo umiejętnie łączy dawne wydarzenia ze współczesną rzeczywistością. Trzeba stale przełamywać bierność wobec nieszczęścia innych: prześladowanie i piętnowanie osób w klasie, przemoc i pogarda nigdy nie są niewinne, bo  może skończyć się  tak jak w czasie wojny  aktami okrucieństwa i Holocaustem. Stale aktualne jest przesłanie, że nie można dopuścić, aby tamte wydarzenia się powtórzyły. One nie są rozdziałem zamkniętym. Jednak zło ma szansę zniknąć tylko wtedy, gdy dobrzy ludzie postanowią położyć mu kres i będą z nim aktywnie walczyć. W naszych czasach też jest wiele zła i niesprawiedliwości. 
Delikatna kreska komiksowego rysunku i oszczędna kolorystyka wydobywa z treści tekstu to, co najważniejsze: pokazuje grozę i okrucieństwo wojny. Portretuje również całą gamę najdelikatniejszych emocji przeżywanych przez obojga bohaterów: ich strachu o życie przenikającym się z przeżywanymi pierwszymi uczuciami. Piękna jest także końcowa sekwencja obrazów bez słów.
Biały ptak R. J. Palacio ma wielki walor edukacyjny: jest tu posłowie (Ruth Franklin), słowo od autorki, słowniczek wyjaśniający realia związane z Holokaustem w Europie oraz aktami prześladowań, są sugerowane dalsze lektury oraz lista organizacji działających na rzecz walki z antysemityzmem i nietolerancją. Dzięki temu historia Sary i Juliana nabiera uniwersalnego i aktualnego kontekstu.
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  Piękno nie umiera nigdy

  Sebastian Chosiński

  Arkadiusz Klimek, Tomasz Kontny Wydział 7 Zeszyt specjalny #01: Helena
  

  
  TW Aleksandra to jedna z najbardziej wyrazistych bohaterek serii komiksowej o esbeckim Wydziale 7 (VII). Nie tylko piękna, ale również inteligentna i odważna. Z potężnym bagażem życiowych doświadczeń. Jeśli chcecie dowiedzieć się o niej więcej, a zwłaszcza poznać jej przeszłość  koniecznie sięgnijcie po Helenę, zeszyt specjalny serii.
Ekstrakt: 70%
[image: Wydział 7 Zeszyt specjalny #01: Helena]
Każda rasowa komiksowa opowieść sensacyjna, kryminalna czy grozy, aby na trwałe zagościć w świadomości czytelników, musi posiadać charyzmatyczną bohaterkę  kobietę urzekającą urodą bądź cechami charakteru (a najlepiej obiema tymi rzeczami jednocześnie). W przypadku wymyślonej przez Tomasza Kontnego serii Wydział 7 jest to Helena Kwiatkowska, piękna Romka (czy też, jak mówiono w czasach, w jakich rozgrywa się akcja rysunkowej serii, Cyganka), która pomaga kapitanowi Służby Bezpieczeństwa Filipowi Dobrowolskiemu w wyjaśnianiu tajemniczych i wymykających się racjonalnemu pojmowaniu świata zagadek (a skoro jest on jeszcze kapitanem, oznacza to, że chronologicznie cofamy się do okresu sprzed Operacji Totenkopf). Nadaje się do tego zadania idealnie, posiada bowiem nie tylko tak zwany szósty zmysł, ale także zdolność kontaktowania się z duchami. A ta, jak wiadomo, w robocie milicyjnej jest nieoceniona. I nie, wcale nie ironizuję.
Kwiatkowska  jako TW (to jest tajna współpracowniczka SB) Aleksandra  pojawiała się już we wcześniej opublikowanych odcinkach historii o tajnym Wydziale 7. Zadebiutowała  na drugim planie  w Larinae" (2018), czyli opowieści szczecińskiej, natomiast w części pierwszej dwóch kolejnych, bezpośrednio ze sobą powiązanych, rozdziałów to jest w Żywej wodzie" (2019), wyrosła już na bohaterkę pierwszoplanową. Nie inaczej jest w zeszycie specjalnym zatytułowanym Helena, który  zgodnie z intencjami autorów  zamyka pierwszy sezon Wydziału 7. To z niego dowiadujemy się, w jakich okolicznościach piękna Romka trafiła pod skrzydła SB. A są to, mówiąc delikatnie, okoliczności nadzwyczaj dramatyczne. I to pod każdym względem.
Przede wszystkim scenarzysta uchyla rąbka tajemnicy na temat przeszłości Heleny  dowiadujemy się, kim była wcześniej i co takiego wydarzyło się, że postanowiła porzucić spokojną i beztroską egzystencję w Warszawie oraz powrócić do taboru i wymagającego dużych wyrzeczeń, jak również związanego z wieloma niebezpieczeństwami, koczowniczego życia. To jednak jest tylko wstęp; prawdziwym fabularnym mięsem jest to, co dzieje się później, gdy odpowiadając na ogłoszenie kustosza muzeum mieszczącego się w ponurym zamczysku (z dużym prawdopodobieństwem grafik wzorował się na Zamku Czocha), Romowie przyjeżdżają, aby uświetnić bal na sto par. Mają, oczywiście za odpowiednią opłatą, rozbawić poprzebierane w stroje sprzed wieków towarzystwo, zapewniając mu szaloną oprawę muzyczną. Wszystko wymyka się spod kontroli, kiedy na balu pojawiają się duchy i upiory.
To, co miało być rutynową przyjemnością, okazuje się niewyobrażalnym koszmarem. Każda minuta spędzona w zamku zwiększa zagrożenie śmiercią. Trudno ocenić, komu można zaufać, a od kogo należy trzymać się z daleka. Trzeba przyznać, że Kontnemu udało się wykreować nastrój makabry, a wydatnie pomógł mu w tym rysownik Arkadiusz Klimek (znany już z Żywej wody), który świetnie poradził sobie ze zilustrowaniem klasycznego horroru gotyckiego, jakim de facto jest Helena (vide ponure średniowieczne zamczysko, okrutna tajemnica rodzinna, istoty przybywające z innego świata). Gdy patrzy się na jego rysunki, szaleństwo ogarniające bohaterów staje się niemal namacalne. I chociaż komiks nie odpowiada na wszystkie pytania dotyczące Kwiatkowskiej  jak chociażby skąd zna kapitana (a potem majora) Dobrowolskiego  to jednak wydatnie poszerza wiedzę na temat Heleny i przede wszystkim pozwala zrozumieć, dlaczego zdecydowała się zostać Aleksandrą.
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  Historia zatacza koło. Tak jakby

  Agata Włodarczyk

  Cliff Chiang, Brian K. Vaughan Paper Girls #6
  

  
  Wielka, pełna niebezpieczeństw, pętli i niespodziewanych rewelacji podróż przez czas Erin, Mac, KJ i Tiffany dobiega końca. Nie jest wesoło  gazeciarki musiały stawić czoła niebezpieczeństwom oraz wyzwaniom, przed którymi ugiąłby się niejeden dorosły.
Ekstrakt: 70%
[image: Paper Girls #6]
Wskutek działania genetycznej kopii Erin (tej chyba złej), dziewczyny zostały rozdzielone i rozrzucone po różnych okresach. Na tym etapie historii to już jednak nie są te same dzieciaki, co w pierwszym tomie  doskonale sobie poradzą w pojedynkę. Mac ponownie spotyka dawną znajomą, doktor Braunstein; KJ natknie się na Judea, nastolatka z przyszłości; Erin wróci do piwnicy, w której wszystko się zaczęło; a Tiffany spotka kolejne klony Erin oraz Tiffany 2.0. A my w tej części w końcu dowiadujemy się, dlaczego nasze gazeciarki od początku miały odegrać tak ważną rolę w konflikcie Starych z ich potomkami, a także  w jaki sposób ta wojna wreszcie się skończy.
Paper girls zabrało swoich czytelników w naprawdę dziwną podróż przez czas i epoki, rzuciło w środek konfliktu wraz z głównymi bohaterkami i z taką samą wiedzą, co one. Fabularnie nie były to proste przygody  to, co działo się w jednym rozdziale, mogło zaistnieć tylko dlatego, że np. dwa tomy później nasze bohaterki podjęły taką, a nie inną decyzję. Brian K. Vaughn musiał naprawdę się do tego scenariusza przyłożyć, zanim w ogóle rozpoczęła się praca nad poszczególnymi rozdziałami  do tego typu opowieści po prostu nie da się podejść inaczej. A jak wypada szósty tom? Dopina większość zagmatwanych wątków, a w porównaniu do poprzednich mniej znajdziemy w nim wybuchów, pościgów czy fantazyjnych robotów  po prostu nie ma na nie tutaj miejsca.
Na pierwszy plan wysuwa się inny wątek, równie istotny dla całości serii  przyjaźń, która połączyła gazeciarki. W zasadzie można powiedzieć, że Paper girls przede wszystkim opowiadają o tym, co połączyło cztery przypadkowe dziewczyny z 1988 roku. Ich współpraca: ratowanie sobie nawzajem tyłków, ale również wchodzenie w dorosłość czy to fizjologiczną (pierwsza menstruacja), czy psychologiczną (konieczność walki o życie, uniezależnienie się od woli dorosłych), stanowi drugą oś wszelkich wydarzeń. To, jak ważna jest dla nich przyjaźń, widzieliśmy w każdym kolejnym tomie, w tym jednak, kiedy nadejdzie finał zapowiadający, że ich drogi się rozejdą  będą musiały zawalczyć o to, aby dokonać niemożliwego: zmienić to, czego podobno się nie da. A wtedy wydarzenia, które nastąpią, mogą okazać się zupełnie inne od tych przedstawionych w komiksie.
Cliff Chiang wciąż trzyma wysoki poziom rysunków  są zgrabne, czyste, dopracowane, a historia Vaughna poprowadzona tak samo sprawnie, jak w częściach poprzednich. Odpowiedzialny za kolorystykę Matt Wilson utrzymuje ogólny klimat poszczególnych epok, stosując dla nich nieco odmienne klucze kolorystyczne. To, co narracyjnie przyciąga uwagę, to zastosowany w 27. zeszycie (drugi rozdział tego tomu) podział strony nie tyle na kadry, co na cztery osobne paski równocześnie opowiadające o tym, co spotyka Erin, KJ, Mac i Tiffany. Zamiast czytania kilku stron o każdej z nich, dostajemy wszystko na raz. I, trzeba przyznać, zabieg ten doskonale pasuje w tej części, buduje napięcie do istotnej w Paper girls sceny wprowadzającej finał.
Szósty tom Paper girls, nie zawodzi  odpowiada na wiele istotnych pytań, ale również niektóre pozostawia w sferze domysłów, ponieważ żaden z bohaterów w zasadzie nie zna na nie odpowiedzi. To dobre zakończenie serii, choć nieco gorzkie: z jednej strony bowiem wiemy, że więcej się z postaciami nie spotkamy, a z drugiej mieliśmy okazję poznać ich przyszłość, nie zawsze usłaną różami. A chciałoby się, aby zaznały po tym wszystkim trochę szczęścia i spokoju. O jedno martwić się nie musimy: cokolwiek je czeka, poradzą sobie.
Plusy:
	sprawcze, ciekawe bohaterki
	relacje między gazeciarkami postawione na równi z główną intrygą
	scenariusz: dokładność planowania poszczególnych logicznych pętli


Minusy:
	to już koniec!
	niektóre niewyjaśnione wątki budzą frustrację
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  Zaskakująco mało komiksu wkomiksie

  Dagmara Trembicka-Brzozowska

  Nick Drnaso Sabrina
  

  
  Oto komiks przedziwny: nieładny, ale narysowany z wyczuciem; powolny, ale dużo się w nim dzieje; spokojny, ale trochę straszny. Oto Sabrina, chyba najszerzej omawiany komiks ostatnich lat.
[image: Sabrina]
Ten album jest przedziwny, bardzo książkowy w lekturze. Akcja toczy się powoli, niby nie dzieje się nic, a kadry mijają, zdawałoby się, sennie i bezowocnie, jednak szybko orientujemy się, że to tylko pozór. Przygodę z Sabriną zaczynamy na lotnisku. Dwóch dawnych kumpli z liceum, Teddy i Calvin, spotyka się, by zamieszkać razem. Teddy jest w kiepskim momencie życia, a Calvin ma kilka wolnych pokoi w domu i spędza sporo czasu w pracy w bazie lotnictwa wojskowego  więc pomaga mu zmienić otoczenie. Co się stało? Gdzie jest tytułowa Sabrina, dziewczyna Teddyego? Czemu Calvin mieszka sam w dużym domu z pokojem dziecięcym? Co się w ogóle wydarzyło?
Odpowiedzi na wiele pytań poznamy dopiero w dalszej części lektury. Nick Drnaso niespiesznie i nie wprost odkrywa przed nami ciąg wydarzeń, które doprowadziły Teddyego do domu starego znajomego, a także ich skutki  zupełnie inne, niż byśmy się spodziewali. Sami musimy poskładać tę historię z jednostronnych rozmów, listów z pogróżkami czy plotek kolegów z bazy wojskowej. Drnaso przeprowadza sekcję stosunków międzyludzkich i emocji, z którymi nie umiemy sobie poradzić. Dialogi  rwane, ucięte, pełne niezręcznej ciszy oraz kwestie niewypowiedziane budują tę historię. Tak samo jak audycje radiowe o teoriach spiskowych, w których zasłuchuje się Teddy, kwestionariusze wypełniane codziennie przez Calvina, komentarze internautów obserwujących tajemniczą tragedię. Do tego dochodzi wypowiadane mimochodem imię Sabriny, za każdym razem z coraz większym lękiem lub złością.
Sabrina jest brzydka. Większość czytelników po otwarciu albumu będzie miało ochotę go zamknąć  rysunki formą na pierwszy rzut oka przypominają te z popularnego Dilberta, a wiele postaci ciężko odróżnić od siebie po czymś innym niż strój. Tak proste kadrowanie wydaje się ubogie: regularnie ułożone kwadraty z okazjonalnym większym prostokątem. Tła prawie nie funkcjonują, paleta barw nie zniechęca. A jednak jest w tej pozornej brzydocie metoda. Rysownik doskonale wykorzystuje minimalistyczną formę, by budować atmosferę niepokoju i zagubienia. Ma to w sobie coś z Lśnienia i innych filmów Kubricka: przeciągające się momenty ciszy, zbliżenia i półzbliżenia na postaci, sprawiające, że z pozoru zwykłe zdanie brzmi jak groźba. Nie można tego nie docenić  nawet mimo nieatrakcyjnej kreski.
Trudno jest szybko podsumować Sabrinę  nie bez powodu ten komiks był na długiej liście nagrody Bookera, a fani literatury współczesnej zachwycają się nim bardziej, niż czytelnicy komiksów, nic też dziwnego, że oceny dostaje mieszane. Narracja przypomina powieści Harukiego Murakamiego czy Yanna Martela, rysunki są skąpe w środki artystycznego wyrazu, a całość kojarzy się z filmem. Przemilczenia są tu ważniejsze niż to, co bohaterowie wypowiadają wprost. Postacie, choć nieliczne, są niezbyt sympatyczne, a sama historia dotyka nas dość głęboko. Z kolei zakończenie pozostawia z jaskółczym niepokojem w sercu.
Zdecydowanie lektura Sabriny to przygoda, chociaż niekoniecznie z gatunku tych lekkich, z pozytywnym finiszem. Solennie ostrzegam, że trzeba podchodzić do niej ostrożnie i nie oczekiwać fajerwerków jak w Sandmanie czy B.B.P.O. Jeśli was ciekawi, zdecydowanie sięgnijcie. Jeśli wolicie kolejne iteracje Batmana, to tytuł nie dla was.
Plusy:
	gra napięciem i atmosferą
	wiele treści przekazywanych nie wprost • zabawa w kotka i myszkę z czytelnikiem
	współczesna tematyka  społeczna i emocjonalna
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Tytuł: Sabrina
Scenariusz: Nick Drnaso
Data wydania: 20 maja 2020
Rysunki: Nick Drnaso
Przekład: Marceli Szpak
Wydawca:  Kultura Gniewu
ISBN: 978-83-66128-37-8
Format: 204s. 190x240 mm
Gatunek: obyczajowy, sensacja
Zobacz w: Kulturowskazie
  



  
  
  
  
  Magazyn Esensja - Magazyn Esensja nr 10 (CCII) grudzień 2020
  




  
  

  Człowiek według Harariego

  Marcin Osuch

  Daniel Casanave, Yuval Noah Harari, David Vandermeulen Sapiens #1: Narodziny ludzkości
  

  
  Jeszcze nie opadł kurz po sukcesie bestsellerowego Sapiens. Od zwierząt do bogów Yuvala Noaha Harariego, a już otrzymujemy wersję komiksową tego dzieła. Czyżby wersja dla młodszych czytelników? Byłbym ostrożny z takim podejściem.
Ekstrakt: 60%
[image: Sapiens #1: Narodziny ludzkości]
Za komiksową adaptację Sapiens odpowiedzialni są Belg David Vandermeulen (scenariusz) oraz Francuz Daniel Casanave (odpowiedzialny za stronę graficzną). Zresztą, sam Harari jest wymieniany jako współautor na pierwszym miejscu. Według informacji znajdującej się na końcu albumu to właśnie Vandermeulen i Casanave byli inicjatorami nadania dziełu Harariego formy opowieści graficznej. Chociaż nie są znani szerzej nad Wisłą, to, jak wynika z przedstawionej w albumie bibliografii, są twórcami z dużym dorobkiem.
Edycyjnie opowieść graficzna Sapiens część 1: Narodziny ludzkości nawiązuje bezpośrednio do wspomnianej książki Harariego. Ta sama kolorystyka okładki, czcionka i charakterystyczny odcisk linii papilarnych. Jedyna różnica to informacja, że mamy do czynienia z tomem pierwszym. Cóż, wygląda na to, że całkiem pokaźnej książki nie udało się zamknąć w jednym albumie komiksowym. Może to i dobrze, bo Sapiens jest wciągającą powieścią graficzną i perspektywa kolejnych części daje nadzieję na zajmującą lekturę. Ale trzeba też być czujnym, bo podane w przystępny sposób informacje, dzięki wysokiemu poziomowi erudycji autora, mogą być przyjęte w sposób bezkrytyczny. Już na początku Harari posługuje się pewnym sprytnym trickiem. Błyskawicznie, na kilku kadrach przedstawia pradzieje Wszechświata, przy okazji tłumacząc jaka nauka zajmuje się danym obszarem tego co nas otacza. Wymienia fizykę, chemię i biologię, a na koniec dorzuca to, czym sam się zajmuje, czyli historię. Umieszczenie nauki humanistycznej (opierającej się wszak w dużym stopniu na przypuszczeniach, założeniach i analogiach) obok nauk ścisłych (których fundamentem jest twardy eksperyment) odbieram jako manipulację, której celem, przypuszczam, jest wzmocnienie siły przekazu tez autora. Bo skoro historyczne teorie Harariego byłyby tak samo jednoznacznie potwierdzalne, jak teorie z zakresu fizyki czy chemii, to nam jako czytelnikom nie pozostawałoby nic innego, jak przyjąć te tezy bez zastanowienia.
Autorzy wpadli na bardzo ciekawy pomysł odnośnie narracji w tym komiksie. Jego głównym bohaterem jest sam Harari, który objaśnia kwestie związane z pojawieniem się człowieka i jego dalszymi losami swojej siostrzenicy Zoe. W przypadku niektórych tematów autor korzysta ze wsparcia innych naukowców: profesor biologii Sarawati, antropolożki doktor Duarte, archeologa ojca Kluga i kilku innych postaci. Jest też dosyć istotna, o superbohaterskim emploi, doktor Fikcja. To ona będzie tłumaczyła jeden z najważniejszych konstruktów wprowadzony przez Harariego  fikcję, ale o tym za chwilę.
Harari nie zaczyna swojej historii od tego, jak doszło do powstania gatunku homo-sapiens, ale od razu przeskakuje do faktu, że gatunków człowieka (homo) było więcej (homo-erectus, neandertalczyk, karłowaty człowiek z Flores i kilku innych). Nie jest to oczywiście żadne odkrycie, istotne jest to, że według Harariego w pewnym momencie różne gatunki człowieka współistniały na Ziemi, i to nie dwa, ale trzy  a być może nawet cztery. Kwestia współistnienia gatunków człowieka, a raczej powiązany z nią fakt zniknięcia pozostałych homo poza tytułowym sapiensem, jest swoistą idée fixe Harariego. Autor powraca do tego wątku kilkukrotnie i można odnieść wrażenie, że rozważa go tylko po to, aby wykazać, że to właśnie homo-sapiens jest sprawcą wyginięcia pozostałych gatunków ludzkich. W ogóle elementem stylu Harariego jest stawianie tez w formie oskarżeń. To sapiens jest winny zniknięciu innych homo, to sapiens odpowiada za wyginięcie megafauny[bookmark: a1]1) Australii, obu Ameryk i Azji. Harari niby przedstawia argumenty za i przeciw, ale wyraźnie jego sympatia jest po stronie postawionej na początku tezy. Signum temporis jest to, że gdy w ostatnim rozdziale Harari bawi się w swoisty, chociaż w pełni formalny sąd nad gatunkiem homo sapiens, to na ławie oskarżonych siedzi biała, heteroseksualna para.
Kolejną tezą, jaką stawia Harari jest pojęcie fikcji. To właśnie dzięki niej ludzie, mający zdolność efektywnego komunikowania się z nie więcej niż kilkudziesięcioma innymi osobnikami w ramach swojego kręgu rodziny czy znajomych, mają być w stanie sprawnie funkcjonować w wielomilionowych społecznościach opierających się na tysiącach ról zawodowych czy społecznych. Brzmi to niezwykle zajmująco, tym bardziej że autor wprowadza bardzo konkretny przykład fikcji opartej na firmie Peugeot (tak, tej od samochodów). Wszystko do czasu, gdy zdamy sobie sprawę, że Harari praktycznie nie mówi niczego nowego, a jedynie zmieniając nazwę na fikcja i nieco może modyfikując perspektywę, prezentuje nam wynalazek pojęć abstrakcyjnych. I bardzo dobrze, że to robi, to jeden z najważniejszych wynalazków ludzkości. Sęk w tym, że z przebiegu opowieści można wysnuć wniosek, że to autorski koncept Harariego. Mniejsza zresztą o to, ważniejsze jest to, że nie po raz pierwszy autor opisuje jakieś zjawisko, jego wpływ na rozwój ludzkości, nie podając genezy. Z drugiej jednak strony, nowy sposób opowiadania zmusza czytelnika do przemyślenia tej kwestii i to jest największa wartość tego albumu.
Harari w ogóle lubi stawiać mocne, barwnie opakowane tezy, gorzej jest z ich uzasadnieniem. Wbrew swoim zapowiedziom, że książka ta tłumaczy, dlaczego tak, a nie inaczej potoczyła się historia ludzkości, profesor bardziej skupia się na skutkach, a nie na przyczynach. Te ostatnie albo w ogóle pomija, albo zbywa ogólnikami (ujarzmienie ognia, rewolucja poznawcza, rewolucja agrarna). Nie dowiadujemy się, co takiego sprawiło, że człowiek (z uporem przez Harariego nazywany zwierzęciem) był w stanie dokonać tych rewolucyjnych zmian. Co takiego sprawiło, że człowiek, jako jedyne zwierzę, ujarzmił ogień. Jednocześnie, Harari bardzo sprawnie przewiduje i rozbraja kontrargumenty (megafauna Afryki nie wyginęła, bo zdążyła się nauczyć bać sapiensa), co, przy odrobinie lenistwa czytelnika, powoduje, że łatwiej jest kupić tezy autora.
Sapiens Yuvala Harariego jest ciekawą, sprawnie skonstruowaną opowieścią graficzną. To komiks należący do coraz bardziej popularnej kategorii komiksów popularnonaukowych. Jej wartość postrzegam nie w tym, że tłumaczy w jasny i zrozumiały sposób najbardziej prawdopodobny scenariusz rozwoju człowieka jako gatunku. Przy odpowiedniej dozie krytycyzmu, Sapiens zmusza do przemyślenia tez postawionych przez autora, pozwalając w ten sposób czytelnikowi na zbudowanie własnego obrazu ewolucji człowieka i, co chyba najważniejsze, poszukiwania odpowiedzi na kolejne pytania i wątpliwości, które w trakcie lektury tego komiksu powinny się pojawić.

[bookmark: a1t]1) Megafauna  pojęcie stosowane w paleontologii do określenia zwierząt o dużych rozmiarach  np. nosorożec włochaty, mamut, lew workowaty, tygrys szablozębny
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  Mrok, tajemnice i kolorowe neony

  Piotr Pi Gołębiewski

  Balak, Michaël Sanlaville, Bastien Vivès LastMan #4
  

  
  Zastanawiam się, czy twórcy LastMan od początku wiedzieli o czym będzie ich komiks, czy może improwizowali na bieżąco. Ewolucja, jakiej doczekała się ta seria w czwartym tomie jest wręcz porażająca.
Ekstrakt: 80%
[image: LastMan #4]
Pomyśleć, że wszystko zaczęło się od klimatów, nazwijmy to, średniowiecznych i konkursu, w którym magia i tradycja odgrywały wielką rolę. O tym, że to tylko fragment większej całości, przekonaliśmy się w tomie trzecim, jednak teraz twórcy poszli po bandzie, przenosząc nas do futurystycznego świata wielkich wieżowców i kolorowych neonów, które są takimi, mimo, iż komiks został wydrukowany w czerni i bieli (tych pierwszych pięciu stron nie liczę).
Marianne Velba, wraz s synem Adrianem, kontynuują pogoń za zdradzieckim Richardem Aldaną. Okazuje się, że kobieta całkiem nieźle orientuje się w rzeczywistości przyszłości, mimo, że z początku wydawała się zwykłą, średniowieczną piekarką. Nie daje sobie też w kaszę dmuchać. Dzięki uporowi, odkrywa, że Aldana jest całkiem znaną postacią. Brał udział w okrutnych zawodach bokserskich i wsławił się hulaszczym trybem życia, a nawet miał żonę. Aby go upokorzyć, Marianne zapisuje siebie i syna do corocznych zawodów. Jednak w przeciwieństwie do jej rodzinnych stron nie tylko nie używa się tu magii, ale także na ringu nie obowiązują żadne reguły.
Teraz dokładnie widać, że to, co wydawało się minusem pierwszych tomów LastMana, a więc skąpe przedstawienie świata i postaci, stanowi jego największą siłę. W momencie, kiedy odkrywamy nowe rzeczy i przyjmujemy je z trudem do świadomości, za chwilę okazuje się, że stanowią jedynie przedsmak kolejnych niespodzianek. Tym razem jednak nie chodzi tylko o zmienioną scenerię. Zasygnalizowane bowiem zostało, że zarówno Marianne, jak i Richard skrywają tajemnice, których poznanie dodatkowo wywróci fabułę do góry nogami.
Dzięki idealnie wyważonemu tempu akcji, mamy czas jeszcze bardziej związać się z bohaterami, a przy okazji nie ma mowy o jakimkolwiek nudzeniu się. Tu cały czas coś się dzieje, a pseud-mangowa kreska, tylko dodaje całości wigoru. Na uwagę także zasługują postacie drugoplanowe, tym razem bardziej rozwinięte, niż dotychczas. Mamy więc bezwzględnego milionera Milo Zotisa, który w przyszłości może jeszcze sporo namieszać, ale przede wszystkim byłą żonę Aldany  Tomie, postać jednocześnie groteskową i tragiczną, pogrążoną w nałogu narkotykowym i wykorzystywaną przez wszystkich. Wszystko to sprawia, że LastMan wyrasta na o wiele poważniejszy komiks, niż tylko europejską wariację na temat shōnen-mangi.
Co tu dużo mówić, kolejnego albumu serii będę wypatrywał, jak zbawienia, by dowiedzieć, się, jakie dalsze niespodzianki przygotowali dla nas twórcy. Widać, że wyobraźni im nie brakuje i odważnie eksplorują popkulturalne wzorce, by stworzyć z nich intrygującą całość. W efekcie czwarty tom LastMan to w dalszym ciągu znak najwyższej jakości.
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  Nie taki potwór straszny, jak go malują

  Maciej Jasiński

  Tomasz Samojlik Wiedźmun #1
  

  
  To był 2003 rok. Na ekranach polskich kin wyświetlano jeszcze hit Władca pierścieni: Dwie wieże, w polskim parlamencie działała komisja mająca wyjaśnić sprawę afery Rywina, stacja TVN wyemitowała pierwszy odcinek serialu Na Wspólnej, siedmiu astronautów zginęło w katastrofie promu Columbia, a Arnold Schwarzenegger został wybrany na urząd gubernatora Kalifornii. W takich to właśnie realiach, za sprawą wydawnictwa Ares, ukazał się komiks Wiedźmun: Dwie wieże funduszu emerytalnego, autorstwa nieznanego wówczas, młodego rysownika Tomka Samojlika.
Ekstrakt: 80%
[image: Wiedźmun #1]
W tych zamierzchłych czasach, które z trudem pamiętają najstarsi górale, Wiedźmina znali głównie tylko fani literatury fantasy, miłośnicy komiksów  za sprawą adaptacji autorstwa Macieja Parowskiego i Bogusława Polcha oraz fani złych filmów  dzięki produkcji z Michałem Żebrowskim w roli Geralta z Rivii. Do nich więc był kierowany komiks Tomka Samojlika. Opowieść o Gierwaldzie, który zajmuje się zabijaniem potworów, była więc typową parodią, w której pojawiały się nawiązania do popkultury, krew lała się strumieniami, a mocniejsze przekleństwa ocenzurowano.
Teraz Wiedźmun powraca w zupełnie nowych okolicznościach, gdy Wiedźmin za sprawą świetnych polskich gier komputerowych stał się globalną marką, a Tomek Samojlik jednym z najpłodniejszych autorów książek i komiksów dla dzieci. Więc skoro świat tak się zmienił, to jasne było, że to nie będzie wznowienie starego komiksu, a zupełnie nowa przygoda.
Dla osób, które znają komiks Wiedźmun sprzed 17 lat, początek albumu Słodki zapach potwora o zmierzchu może być pewnym zaskoczeniem. Akcja rozpoczyna się bowiem w przyszłości. Za sprawą globalnego ocieplenia ludzie zostali zmuszeni do zamieszkania w specjalnych klimatyzowanych bunkrach. Dzieci mają lekcje online, a dorośli próbują znaleźć sposoby aby dostać się na zdatniejsze do życia planety lub do innych światów. Tym właśnie zajmował się ojciec głównej bohaterki  Kiry. Zdołał on otworzyć portal do świata, w którym żyją potwory, a ich największym wrogiem jest Wiedźmun uzbrojony w miecz z rękojeścią zakończoną kaczuszką.
Widać tu oczywiście sporo nawiązań do Dwóch wież funduszu emerytalnego. Są ci sami bohaterowie drugoplanowi (wzorowani w znacznej części na tych stworzonych przez Andrzeja Sapkowskiego), działa ta sama karczma Pies z kulawą nogą, a imię żeńskiej postaci to Czyrak. Nie ma już za to licznych nawiązań do Gwiezdnych wojen  są natomiast częste do innych dzieł Tomka Samojlika  jak chociażby przygód żubra Pompika czy komiksów o ryjówkach. To logiczne, bo zmienił się kompletnie target  poprzedni Wiedźmun był adresowany do dorosłych fanów fantasy, ten recenzowany komiks to produkt dla dzieci z pierwszych klas szkoły podstawowej. Dlatego też humor jest dopasowany do tego wieku, a przemoc  wszak tytułowy bohater zabija potwory  jest ukazana bez krwi. Ot po prostu pokonane stwory leżą i mają krzyżyki na oczach  momentów uderzania mieczem nie ma na kadrach.
Pierwszy tom tej serii wprowadza fajnie bohaterów, przerzuca akcję do atrakcyjnego odległego świata, serwuje sporą dawkę humoru i przekazu ekologicznego dla dzieci. Tego ostatniego z pewnością będzie więcej, bo to realny problem współczesnych ludzi, a podany w atrakcyjnej przygodowej formie będzie mógł dotrzeć nie tylko do najmłodszych, ale też do ich rodziców.
Wiedźmun powraca, ale nie ma już twarzy i gołej klaty Michała Żebrowskiego. Niezmiennie jednak zajmuje się tropieniem i zabijaniem potworów, choć tym razem w sposób bez przemocy  wszak to komiks dla dzieci.
Plusy:
	przekaz ekologiczny
	ciekawe wprowadzenie do serii
	nawiązania do świata Wiedźmina
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  Legendarna Historia Polski:Umarł król, niech żyje król!

  Marcin Osuch

  Grzegorz Rosiński, Barbara Seidler Legendarna Historia Polski #3: O Piaście Kołodzieju
  

  
  Komiksem O Piaście Kołodzieju Grzegorz Rosiński żegnał się z kolorowymi zeszytami. Trzeba jednak przyznać, że było to pożegnanie w bardzo dobrym stylu, nawet pomimo mankamentów, jakie narzucały niewielki format i dwujęzyczna formuła.
Dziękuję paniom Barbarze Seidler i Barbarze Hollender za pomoc przy tworzeniu tekstów poświęconych serii Legendarna historia Polski


[image: Legendarna Historia Polski #3: O Piaście Kołodzieju]
Teoretycznie historia opowiedziana w trzecim zeszycie cyklu jest bezpośrednią kontynuacją poprzedniej,  tej o Popielu. Teoretycznie, gdyż tak naprawdę Barbara Seidler, autorka scenariuszy do wszystkich zeszytów serii, prowadzi równoległą opowieść, w której bohaterami jest właśnie Piast i jego rodzina. Już na pierwszym kadrze prezentującym siedlisko Kołodzieja, w tle widać wyraźnie jezioro Gopło, Kruszwicę i słynną Mysią Wieżę. Jeszcze nie było najazdu Myszyngów, jeszcze panuje król Popiel.
Pretekstem do przedstawienia postaci Piasta uczyniono ważne wydarzenie rodzinne, jakim były postrzyżyny jego najstarszego syna. I ten wątek zajmuje ponad dwie trzecie zeszytu. Postrzyżyny, organizowane w dniu siódmych urodzin syna, oznaczają przejście spod opieki matki pod skrzydła ojca i są de facto równoznaczne z wejściem w dorosłość. To wielkie rodzinne święto mąci jednak fakt, że chłopiec jest od trzeciego roku życia niewidomy. Informacja o postrzyżynach pojawia się na samym początku i od tego momentu obserwujemy Piasta i jego żonę Rzepichę w trakcie przygotowań do wielkiej uczty, na którą ma przybyć wielu gości. Wraz z przebitkami z codziennych obowiązków, jawi się niezwykle sugestywny (żeby nie powiedzieć nachalny) obraz niezwykle pracowitych i zaradnych ludzi, którzy do wszystkich odnoszą się z szacunkiem. Całkowite przeciwieństwo tego, co mogliśmy zobaczyć we wcześniejszej historii o Popielu. Goście schodzą się wieczorem, a sama uroczystość zaczyna się po przybyciu kapłanów. Chłopcu obcinane są włosy i nadawane jest imię  Ziemowit.
W tym momencie wpleciony został bardzo intrygujący epizod. Do bram siedliska Piast puka dwóch tajemniczych podróżnych. Ich postacie spowija cień, a głowy schowane są pod kapturami. Jedyne co widać wyraźnie, to krzyże wiszące na ich szyjach. Wygląda na to, że scenarzystka oparła opowiadaną historię na przekazie Galla Anonima, który wspominał o wizycie chrześcijańskich wędrowców. Według niektórych źródeł mieli to być sami Cyryl i Metody lub ich uczniowie, a Ziemowit miał zostać przez nich ochrzczony. Barbara Seidler nie poszła aż tak daleko, ale sam fakt wprowadzenia elementu wiary chrześcijańskiej jest bardzo interesujący. Mówimy wszak o wydawnictwie powstającym w głębokim PRL-u i to jeszcze takim, którego jedna z wersji językowych to wersja rosyjska. Może jednak w dekadzie Gierka rzeczywiście nieco poluzowane zostały cenzorskie rygory, a może założenia, że seria trafi przede wszystkim do Polonii amerykańskiej i zachodnioeuropejskiej, pozwoliły na wprowadzenie wspomnianych elementów. Dość powiedzieć, że hojnie ugoszczeni przez Piasta wędrowcy odwdzięczają się w dwójnasób, żeby nie powiedzieć  biblijnie. "Magiczna" maść uzdrawia oczy Ziemowita, a błogosławieństwo rozmnaża zapasy w spiżarniach niczym cud nad Jeziorem Galilejskim. Ta dość długa część, poświęcona sprawom rodzinnym Piasta, pozwoliła wprowadzić dużo głębiej czytelników w kwestie zwyczajów, wierzeń oraz kontekstu społeczno-religijnego Polan. Warto przy tej okazji wspomnieć, że o ile sam Piast jest uważany za postać mityczną, to już Ziemowit (chociaż w tej kwestii nie ma jednorodnej opinii historyków) zasadniczo jest uważany za postać historyczną.
[image: ]
Jak widać, gościnny i pracowity Piast jest całkowitym przeciwieństwem ulegającego wpływom i strachliwego Popiela. Wobec zagrożenia ze strony Myszyngów (pociotków Wikingów) Popiel wdaje się w dworskie intrygi, Piast natomiast rozpoczyna przygotowania do walki. Cóż, to jest krótki komiks opowiadający prostą historię, tutaj nie ma miejsca na niuansowanie postaci, ich charakterów i postępowania. Nawet jeśli uznamy to za minus, to wynagrodzą nam to dynamiczne i sugestywne rysunki Rosińskiego. Pamiętam, że podczas lektury jako dziecko, największe wrażenie zrobił na mnie kadr z plądrowaniem zdobytej Kruszwicy: zabici, płaczące dzieci, kobiety ciągnięte za włosy po ziemi. Z jednej strony mamy ujęcie z lotu ptaka na płonący gród, z drugiej zbliżenia na twarze atakujących Myszyngów. Jeszcze tylko ostatnie spojrzenie przez palisadę na obrońców piastowego gródka i zaczyna się walka na śmierć i życie. Piast (w przeciwieństwie do Popiela) staje na czele obrony, co zapewne pomogło pełnej mobilizacji obrońców. Nie tylko woje i kmiecie, ale także kobiety i dzieci chwyciły za odpowiednią dla nich broń. Te pierwsze leją na oblegających wrzątek, te drugie miotają kamienie za pomocą proc. Skutek jest taki, że napastnicy uciekają jak niepyszni, a Polanie ruszają za nimi w pogoń. Walka wygrana, ale skutek najazdu Myszyngów oraz knowań Popiela jest taki, że wyginął cały ród potencjalnych władców. Trzeba było wybrać nowego przywódcę i łatwo się domyśleć, że zwycięzcy kmiecie nie mieli z tym dużego problemu.
[image: ]
Od strony graficznej zeszytem tym Grzegorz Rosiński udowadnia, że jest już w pełni gotowy na swoją wielką przygodę ze światem fantasy. Eksperymentuje z układem kadrów, rezygnuje z klasycznych ramek (obecnych jeszcze w obydwu poprzednich zeszytach serii) na rzecz mocno nieregularnych, chwilami przypominających stare pergaminy. Największe jednak wrażenie robi swoboda, z jaką rysownik kreuje wizerunki poszczególnych postaci. Nie stosuje jednego szablonu, praktycznie każdy narysowany człowiek jest inny. To będzie jednym ze znaków rozpoznawczych Rosińskiego w Thorgalu. W tym zeszycie Rosiński całkowicie zrezygnował z przerysowanych postaci. Być może dlatego, że historia Piasta Kołodzieja wychodziła z krainy baśni i legend, wkraczając w okolice dziejów historycznych.
[image: ]
Już pierwsze wydanie zeszytu O Piaście Kołodzieju miało format standardowego kolorowego zeszytu, czyli było mniejsze od dwóch poprzednich części. Za to identycznie jak tamte części, został wydany w czterech wersjach językowych  angielskiej, francuskiej, niemieckiej i rosyjskiej. Nakład pierwszego wydania wynosił 30275 egzemplarzy w każdej wersji językowej.
Wygląda na to, że komiksy opowiadające o legendarnych początkach państwa polskiego w oczach wydawcy odniosły sukces. Pierwszy zeszyt, O smoku wawelskim i królewnie Wandzie jeszcze w czasach PRL-u doczekał się czterech wydań. A ponieważ sama formuła się sprawdziła, zapadła decyzja o przygotowaniu swoistej kontynuacji traktującej o historycznych początkach państwa polskiego. Nowy cykl otwierać miał zeszyt O Mieszku I i jego synu Bolesławie Chrobrym, zapowiedziany na ostatniej stronie okładki.
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  Biznes rozpaczy

  Paweł Ciołkiewicz

  Fabien Toulme Odyseja Hakima #2: Z Turcji do Grecji
  

  
  W drugim tomie Odysei Hakima poznajemy dalsze losy młodego uchodźcy wojennego z Syrii. I tu już naprawdę robi się niebezpiecznie i dramatycznie. Kulminacyjnym momentem tej opowieści jest morska przeprawa do Grecji. Gdy Hakim wraz ze swoim kilkuletnim synkiem i kilkudziesięcioma innymi uchodźcami nocą płyną w nieznane, trudno nie drżeć o ich los.
Ekstrakt: 80%
[image: Odyseja Hakima #2: Z Turcji do Grecji]
Hakim musiał opuścić ojczyznę oraz swoją rodzinę i szukać miejsca do życia w świecie. Najpierw wyruszył do Bejrutu, by pomieszkać trochę u swojego znajomego. Miał nadzieję, że to będzie tymczasowe rozwiązanie i niebawem będzie mógł wrócić. Okazało się jednak, że to zaledwie dopiero początek długiej i obfitującej w niebezpieczeństwa podróży. W pierwszym tomie pożegnaliśmy się z nim, gdy osiadł w Turcji. Poznał tu kobietę, z którą się ożenił. Najmeh była młodą Syryjką, która mieszkała w Turcji wraz z rodziną. Rodzice żony Hakima również mieli kłopoty ze znalezieniem pracy. Gdy okazało się, że młode małżeństwo będzie miało dziecko, cała rodzina zdecydowała się opuścić Antalyę i wyruszyć do Stambułu. I właśnie w tym miejscu Fabien Toulme podejmuje swoją opowieść w drugim tomie.
Obserwujemy jak małżeństwo próbuje związać koniec z końcem. Hakim stara się zarobić jakieś pieniądze, ale nie jest to łatwe. Mężczyzna podejmuje się różnych zajęć  sprzedaje n ulicy butelkowaną wodę kupioną w sklepie, handluje parasolami w czasie deszczu, a nawet podejmuje pracę na budowie. Gdy na świat przychodzi syn, Hakim podwaja swoje wysiłki, ale nadal jest trudno. Ojciec Najmeh, nie chcąc dłużej być ciężarem dla rodziny, postanawia wyjechać do Francji. Udaje mu się załatwić fałszywe dokumenty i wyrusza. Po jakimś czasie pojawia się możliwość sprowadzenia rodziny. I tu zaczyna się prawdziwy dramat, bowiem Hakim i Hadi (jego syn) nie dostają pozwolenia na wylot. Rodzina zostaje rozdzielona. Do Paryża wyrusza Najmeh, jej matka oraz dwaj bracia. Hakim oraz ich syn zostają w Turcji. Pomimo wysiłków nie udaje mu się załatwić legalnej podroży do Francji i w końcu podejmuje rozpaczliwą decyzję o niebezpiecznej przeprawie na grecką wyspę Somos.
Sekwencja przedstawiając ten rejs przemawia do wyobraźni. Obraz ludzi stłoczonych w niewielkim pontonie i rzuconych na pastwę morza jest wstrząsający. Trudno nie poczuć desperacji i strachu kobiet, dzieci i mężczyzn, którzy musieli zaryzykować swoje życie, by znaleźć lepsze miejsce do życia. Nie mniej poruszające są perypetie Hakima poprzedzające bezpośrednio ten krok. Doświadczył on mianowicie na własnej skórze tego, co sam nazwał biznesem rozpaczy. Chodzi o cały system czerpania zysków z uchodźców funkcjonujący w Izmirze, mieście, z którego przeprawia się mnóstwo uchodźców. Szemrani przewoźnicy, hotelarze, taksówkarze, sklepikarze, bez żadnych skrupułów zdzierają ze zdesperowanych uchodźców ostatni grosz. Życie jest tu warte tylko tyle, ile uchodźca może zapłacić za rejs.
Opowieść Fabiena Toulme coraz bardziej wciąga i sprawia, że utożsamiamy się z głównym bohaterem. Wprawdzie wiemy przecież, że przeprawa musiała skończyć się sukcesem  w końcu jest już we Francji i opowiada swoją historię autorowi komiksu  ale podczas lektury zapominamy o tym. Gdy nocą gaśnie silnik, przepełniony ponton zaczyna tonąć, a jego pasażerowie tracą orientację powoli godzą się z nadchodzącą śmiercią, zapominamy o tym i drżymy o ich los. Mamy nadzieję, że jednak im się uda i dopłyną. Bo przecież nie mogą zginąć. Warto w tym miejscu jednak przypomnieć sobie, że dla wielu uchodźców to tu kończy się sen o lepszym świecie. Przepełnione pontony idą na dno, a ludzie tracą życie w morskich falach. Bez wątpienia zasługą komiksu jest to, że nadaje tym tragediom ludzki wymiar i sprawia, że obserwujemy te zdarzenia z zainteresowaniem.
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  Kto chciałby żyć wiecznie?

  Paweł Ciołkiewicz

  Jean-Baptiste Andréae, Wilfrid Lupano Azymut #5: Ostatnie podmuchy zimy
  

  
  Piąty tom Azymutu przynosi spektakularny finał serii o bezwarunkowej miłości i nieuchronnie upływającym czasie. Piękna Mania Ganza w pogoni za wieczną młodością zawarła straszliwą umowę. Teraz powoli nadchodzi czas spłaty zobowiązań.
Ekstrakt: 100%
[image: Azymut #5: Ostatnie podmuchy zimy]
Na przestrzeni czterech dotychczasowych tomów zdarzyło się naprawdę wiele. Mania Ganza uciekając przed swoją matką, królową Esterą, łamała kolejne serca, a podążający jej tropem Pożeracz Czasu zabierał jej adoratorom dziesiątki lat życia. Zakochany w niej do szaleństwa Eugeniusz miotał się w swoich uczuciach i cierpliwie przemierzał świat w jej poszukiwaniu. Orestes Szczypawa na zlecenie matki pięknej blondynki wytrwale ją tropił, ale zamiast niej znalazł biegun północny. Przypomnijmy tylko, że biegun, który wcześniej zaginął, doprowadzając do tego, że na świecie wszyscy stracili orientację, okazał się być kochliwym białym królikiem. Profesor Arystydes Brelokwint wytrwale prowadził swoje badania nad chronoskrzydłymi, a Kawaler Quentin de la Pérue odwiedził niebezpieczne miejsca podróżując na mechanicznym ptaku. Losy wszystkich tych osób są ze sobą ściśle powiązane i śledząc wypadki opisane w piątym tomie, poznajemy dokładnie wszystkie te zależności i otrzymujemy odpowiedzi na najważniejsze pytania.
Nadciąga wojna. Tycistan, który po zaginięciu bieguna północnego dał upust swoim imperialnym zapędom szykuje się do wielkiego podboju, który ma pochłonąć tysiące ofiar. To cena, jaką Mania Ganza ma zapłacić Bankowi Czasu za wieczną młodość. Gdy jednak Bieguś, tak na imię ma biegun północny, cierpiąc z powodu straty ukochanej zsyła na cały świat wielki mróz, sprawy ulegają zmianie. Jak się okazuje w niskich temperaturach mało komu chce się prowadzić wojaczkę. Świat zamiera w okowach lodu a Bank Czasu zaczyna domagać się od Mani spłaty kredytu. Jeśli ona ma zachować wieczne życie, tysiące muszą zginąć. Transakcja musi zostać sfinalizowana. Czy jednak do niej dojdzie? Czy piękna Mania zdecyduje się na dokończenie tej straszliwej sprawy? Czy Eugeniusz wpłynie na swoją ukochaną? Jak w tej awanturze zachowają się pozostali bohaterowie?
Piąty tom przynosi odpowiedzi na te pytania i zamyka opowieść w efektowny sposób. Czytając ostatnią odsłonę tej historii, warto przypomnieć sobie również poprzednie tomy, dlatego że w finale nawet drobne incydenty z przeszłości okazują się mieć kluczowe znaczenie dla rozwoju wypadków. Wilfrid Lupano zaplanował każdy szczegół swojej historii  zarówno w warstwie narracyjnej, jak i w odniesieniu do konstrukcji fantastycznego świata, w którym rozgrywa się akcja. Podczas lektury trudno nie dopatrywać się licznych odniesień do naszego współczesnego świata. Zwariowana kraina, w której ptaki chronoskrzydłe doprowadzają do wielu paradoksów czasowych, w gruncie rzeczy bardzo przypomina naszą zwyczajną rzeczywistość. Polityczne ambicje, głupota rządzących, społeczne konsekwencje nieprzemyślanych decyzji  wszystko to znamy z naszej codzienności. Różnica polega tylko na tym, że nasz świat jest znacznie brzydszy od tego, jaki został wykreowany na planszach komiksu. Jean-Baptiste Andréae za pomocą delikatnej kreski i wysmakowanej kolorystyki powołał bowiem do życia niepowtarzalny świat i stworzył surrealistyczny klimat. Jego rysunki cieszą oko i sprawiają, że lektura tego komiksu to prawdziwa przyjemność.
Finał Azymutu wypada satysfakcjonująco. Doskonała seria fantasy pozwala oderwać się od rzeczywistości i przenieść do niezwykłego i kolorowego świata. W trakcie lektury, gdy zagłębimy się w zakamarki tej rzeczywistości i uważniej przyjrzymy się szczegółom, odkryjemy jednak, że za tą fantastyczną fasadą toczy się życie bardzo przypominając to, jakie każdego dnia obserwujemy wokół nas. Autorzy w umiejętny sposób nadali wykreowanej przez siebie rzeczywistości wiele cech naszego świata i nieustannie puszczają do czytelnika oko, sygnalizując, że być może jest to opowieść realistyczna, a nie fantastyczna. Pokazując nam pradawny lud, który osiągnął możliwość życia wiecznego, ale stracił wszelkie ambicje i chęć rozwoju, ukazując pogardzane przez wszystkich państwo, które nagle postanawia realizować imperialistyczne ambicje, czy też prezentując różne formy oszukania czasu i osiągnięcia nieśmiertelności, twórcy mówią przecież o sprawach niebezpiecznie znajomych. W końcu każdy przecież chce żyć wiecznie
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  Uczynimy świat lepszym bo możemy!

  Marcin Knyszyński

  Warren Ellis, Brian Hitch, Phil Jimenez Authority
  

  
  Komiksy o przygodach superbohaterskiej grupy, znanej jako Authority można już było kiedyś w Polsce przeczytać. Nie istniejące już wydawnictwo Manzoku wydało w 2007 i 2008 roku cztery numery  teraz, po trzynastu latach, Egmont bierze pierwsze trzy i wydaje je w jednym zbiorczym tomie pod szyldem DC Deluxe. Oto cały, dwunastozeszytowy run założycielski autorstwa Warrena Ellisa i Bryana Hitcha.
Ekstrakt: 80%
[image: Authority]
Mało który scenarzysta komiksowy był u progu 1999 roku zarobiony bardziej niż Warren Ellis. Jego Transmetropolitan, który w tym okresie doliczył się już mniej więcej dwudziestu odcinków, święcił triumfy. Wydawnictwo Detective Comics zaproponowało Ellisowi w tym okresie aż trzy nowe tytułu, a ten zamiast wybierać, zajął się po prostu wszystkimi. W lutym ukazał się sto trzydziesty czwarty odcinek Hellblazera, od którego zaczął się dziesięciozeszytowy wkład Ellisa w ten tytuł (już na początku grudnia Egmont wyda cały run w jednym, zbiorczym tomie). W kwietniu wystartowało znakomite Planetary a już w miesiąc później Authority  obydwa osadzone w uniwersum Wildstorm, czyli mini-wydawnictwa wykupionego rok wcześniej przez DC od Image Comics.
Jednym z najważniejszych tytułów Wildstorm, jeszcze w czasach sprzed przejęcia, był Stormwatch  komiks o grupie superbohaterów sankcjonowanej przez ONZ i walczącej z wielkimi, globalnymi zagrożeniami. Zaraz po wchłonięciu imprintu przez DC, Warren Ellis dostał bojowe zadanie  miał przywrócić świetność Stormwatch i wymyślić im jakieś nowe, pasjonujące przygody. Któż zresztą nadawałby się lepiej  to Ellis prowadził ten tytuł tuż przed przejęciem. Scenarzysta zrobił prawdziwą rewolucję  rozwalił całą drużynę po jedenastu odcinkach. Na gruzach Stormwatch zaczął budować całkiem nową konstrukcję.
Szefową Authority jest Jenny Sparks, dziecko XX wieku, kobieta, która urodziła się pierwszego stycznia 1900 roku i przestała się starzeć w wieku dwudziestu lat (motyw identyczny jak w ellisowym Planetary). Jenny jest nieśmiertelna, włada elektrycznością i potrafi przeistoczyć się w energię. To ona postanowiła kontynuować tradycję rozbitej grupy  zwerbowała czwórkę swoich kumpli ze Stormwatch, dokooptowała dwójkę nowych i jako Authority zaczęli mierzyć się z globalnymi zagrożeniami. Oto John Hawskmoor, żyjący w symbiozie z miastami i czerpiący moce z urbanizacji (serio  im większa aglomeracja, tym większe umiejętności, jak na przykład rozmowa z budynkami). Swift jest Tybetanką ze skrzydłami  ma nadludzki słuch, wzrok i siłę. Midnighter i Apollo to bardzo sympatyczna parodia Batmana i Supermana  pierwszy jest żołnierzem idealnym, posługującym się prekognicją na polu walki, a drugi to dosłownie słoneczna bateria. Obaj pozostają w jawnym homoseksualnym związku, co jest dość zabawne w kontekście tego, z jakimi superbohaterami się kojarzą. Mechanik jest kobietą, której ciało jest niemal w całości zbudowane z nanocieczy a Doktor to mieszanka Doktora Who i Potwora z bagien  to szaman całej Ziemi, czyli kolejna inkarnacja istoty władającej specyficznym rodzajem magii i przejmująca wiedzę od swych poprzedników. Baza Authority znajduje się w gargantuicznym statku, znajdującym się poza rzeczywistością i przemierzającym posokę, czyli przestrzenie między wszechświatami, które dobrze znamy ze Śpiocha i Planetary.
Na pierwszy tom egmontowego Authority składa się dwanaście odcinków serii  wszystkie, które napisał Ellis i narysował Hitch. Cztery pierwsze to Krąg  Kaizen Gamorra, stary wróg Stormwatch, geniusz zła, Doktor Fu Manchu i Ming Bezlitosny w jednym, postanawia w końcu dopiąć swego i zniszczyć Ziemię. Stormwatch już nie istnieje, kto zatem powstrzyma jego armię klonów? Kolejne cztery odcinki to opowieść zatytułowana Statki skokowe. Nasza planeta staje się obiektem ataku z alternatywnego wszechświata  armia Sunącego Albionu, pragnącego poszerzyć swój lebensraum, trafia na szczęście na opór w postaci Jenny Sparks i jej ludzi. I wreszcie w ostatniej historii, Z mrocznej otchłani, dochodzi do ataku najgroźniejszego z wszystkich. Mamy ostatnie dni roku 1999 roku, nowe millenium puka do drzwi. Razem z nim przybywają gigantyczne, mackowate stwory, stanowiące forpocztę materialnego boga z innego wymiaru  zupełnie tak, jak w serii B.B.P.O., gdzie pomiot lovecraftowsko rysowanego Ogdru Jahada obracał Ziemię w perzynę. Wszystkie zagrożenia z jakimi mierzy się Authority mają skalę globalną  każde kolejne jest większe niż poprzednie.
Wieje tu trochę Srebrną Erą, prawda? Wszystkie fabuły są banalnie proste, konstrukcja postaci bardzo umowna i nieskomplikowana, psychologiczna głębia nie istnieje, nie ma żadnych zaawansowanych forteli, tylko wyważanie drzwi kopniakiem i spuszczanie łomotu. Przeciwnicy przerysowani, ale w taki bardzo atrakcyjny, lekko szalony sposób, przywodzący na myśl to, co wyprawiał Grant Morrison w Doom Patrol. Ilustracje Bryana Hitcha pasują do tego rodzaju idealnie. Szczególnie te brawurowo rozrysowane sceny akcji i wielkich powietrznych bitew, czy też finałowa konfrontacja z ostatnim najeźdźcą.
Authority swym działaniem przekracza granice, które w mainstreamowym komiksie superbohaterskim są zazwyczaj nietykalne. Członkowie grupy, przekonani o swojej moralnej wyższości, wykorzystują swe moce nie tylko do zwalczania zła, lecz do zmiany świata na swoją modłę. Trochę tak, jak Miracleman Alana Moorea  Musi istnieć ktoś, kto zdoła uratować świat. I ktoś, kto zdoła go odmienić. Authority kieruje się jedną zasadą  sukcesem jest taka akcja, podczas której uratowali więcej istnień, niż zabili. Dylemat wagonika w świecie komiksu nie istnieje  wszyscy bohaterowie są tu Ozymandiaszami ze Strażników (znowu Alana Moorea). Absolutnie pewni słuszności swojej sprawy dokonują rzeczy przerażających bez mrugnięcia okiem. Nie ma półśrodków i kompromisów, koniec tej niekończącej się zabawy w kotka i myszkę  ciągłego łapania Jokera, aby zaraz uciekł z Arkham, a finansowa maszynka mogła dalej przynosić zyski. Authority się nie cacka  Bądźcie grzeczni albo po was przyjdziemy.
Czasem trudno im nie przyznać racji. W końcu przeciwnicy, którym stawiają czoła, są źli dla samej idei. Kaizen Gamorra, zapytany dlaczego chce zniszczyć Los Angeles, mówi jasno: Bo mogę. Bo jestem wilkiem w świecie pełnym owiec. Bo terror jest esencją życia i jego główną zasadą. Zatem ekipa Authority wychodzi naprzeciw  używa takich środków jak złoczyńcy i, kto wie, być może w przyszłości to ona będzie zagrożeniem dla świata?
Authority jest kolejnym dziełem Warrena Ellisa, w którym słychać echa kończącego się, dwudziestego wieku. W Planetary była jego archeologia i odkrywanie tajemnic, a w Globalnym paśmie sprzątanie po nim. Szefowa grupy wręcz uosabia mijające stulecie  ostatnie cztery odcinki, wydane na samym początku 2000 roku, w bardzo symboliczny i pomysłowy sposób zamykają run Ellisa i przygotowują przedpole dla następców  Marka Millara i Franka Quitelyego. To oni zabrali się za tę serię po dwunastym odcinku  w 2021 roku przeczytamy właśnie ich komiksy.
Grant Morrison wychwala w przedmowie komiks pod niebiosa. Oto Warren w szczytowej formie, sto procent Warrena nakręcającego się na jeszcze więcej Warrena. Ja w skrajny zachwyt nie wpadłem, bo nadal uważam Transmetropolitan i Planetary za lepsze dzieła Ellisa, ale wysoką ocenę wystawiam z czystym sumieniem. Naprawdę świetny komiks.
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  Gdzie jest magia?

  Marcin Knyszyński

  Jordan Boyd, Tom Fowler, Kat Howard Sandman Uniwersum.  Księgi Magii #1: Dobór składu
  

  
  Księgi magii są czwartym tytułem nowej inicjatywy wydawniczej Detective Comics  Sandman Uniwersum. Pierwsze tomy trzech z nich już znamy  było Śnienie, Dom szeptów i Lucyfer. Teraz przyszła pora na rozpoczęcie ostatniej  oto nastolatek z problemami, niby nic zaskakującego. Tylko, że tak naprawdę to nie jest zwyczajny chłopak a i przeciwności losu, z jakimi się zmaga, wcale nie są standardowe. Ale o tym za chwilę.
Ekstrakt: 60%
[image: Sandman Uniwersum.  Księgi Magii #1: Dobór składu]
Księgi magii, podobnie jak Śnienie i Lucyfer, sięgają po starą postać uniwersum DC (w tym przypadku mocno już przykurzoną) i dają jej nowe życie. Dokładnie trzydzieści lat temu, w grudniu 1990 roku, ukazał się pierwszy z czterech odcinków miniserii autorstwa Neila Gaimana o tym samym tytule. Tetralogia The Books of Magic powstała na fali popularności Sandmana i świeżego spojrzenia na magię w całym uniwersum DC. Trzynastoletni Timothy Hunter odbył prawdziwą odyseję po magicznym świecie Detective Comics, a za przewodników miał takie persony jak Phantom Stranger, John Constantine, Doctor Occult i Mister E. Prawdę mówiąc, komiks Neila Gaimana wcale nie był jakoś specjalnie dobry  to był bardziej leksykon miejsc i postaci magicznego obszaru uniwersum niż fabularna historia. Przygody Huntera kontynuowano w kolejnych seriach aż do roku 2005  a potem o nim zapomniano. W 2017 roku Neil Gaiman zadzwonił do Kat Howard  Vertigo cię potrzebuje. Autorka wspomniała w jednym z wywiadów, że było to dla niej spełnieniem marzeń  a praca nad postacią wymyśloną przez samego Gaimana motywowała podwójnie.
Timothyego poznajemy już na początku komiksu, który zaczyna się króciutkim streszczeniem opowieści Gaimana sprzed trzech dekad. Tim stracił matkę w bliżej nieokreślonych okolicznościach, nie dogaduje się z ojcem a i w szkole nie narzeka na nadmiar kolegów. Bardzo szybko dowiadujemy się co tak naprawdę trapi chłopaka  wie on, że ma zostać najpotężniejszym magiem na świecie, choć jeszcze nie wiadomo, czy będzie złym czarnoksiężnikiem, czy może dobrym czarodziejem. W tajniki magii wprowadza go dyskretnie nauczycielka z jego szkoły  pani Rose, którą starzy komksiarze na pewno kojarzą. Tim bardzo chce zdobyć ową tajemną wiedzę, w której upatruje szansy na rozwiązanie swych problemów, ale  jak to mówi pani Rose  nie ma nic za darmo. Na domiar złego na jego życie dybią złe moce, które nie chcą i nie mogą dopuścić do tego, aby zszedł na dobrą ścieżkę  chcą go usidlić i skorumpować za wszelką cenę.
Harry jest drobny, niewysoki, ma sowę, zwichrowaną czuprynę, wielkie okrągłe okulary, stracił matkę i odkrył, że pod podszewką dobrze znanej mu rzeczywistości od magii aż się skrzy. Przepraszam, czy ja napisałem Harry? Timothy, oczywiście! No właśnie, skojarzeń nie uniknie żaden czytelnik, a co niektórzy zastanawiać się będą, czy nie mają do czynienia z jakąś zbyt daleko posuniętą inspiracją powieściami J.K. Rowling. Otóż, nie. Komiks Kat Howard to w prostej linii kontynuacja historii i estetyki Neila Gaimana, a przecież jego Księgi magii wyprzedzają Harryego Pottera i kamień filozoficzny o siedem lat. Na upartego to autor Sandmana mógłby pozywać Rowling  sam wspominał, że dość często spotykał się z tego rodzaju uwagami od czytelników. I od razu prostował te rewelacje  zarówno Tim jak i Harry wywodzą się z pewnej wspólnej płaszczyzny fantastycznych archetypów, która wydała zresztą sporo innych podobnych im postaci. Kat Howard odcina się od powieści z małym czarodziejem z Hogwartu również  to drogą Gaimana chce podążać.
Pierwszy tom Ksiąg magii wygląda na początek swego rodzaju bildungsroman. Timothy jeszcze nie jest zbyt dojrzały, rozsądku mu brakuje, jest niecierpliwy i mało rozumie. Fabuła osadzona w szkolnej scenerii, gdzie mamy samotnego chłopca w tłumie ludzi, na którego barkach zaczyna spoczywać odpowiedzialność większa niż mu się zdaje  idę o zakład, że większa nawet niż wydaje się czytelnikowi. Z wielką magią przychodzi wielka odpowiedzialność i jeszcze większe konsekwencje, a wszystko zależy od głównego bohatera, bo, jak podkreśla kilkukrotnie autorka, nie ma złej i dobrej magii  to mag taki jest. Fabuła dopiero pod koniec wykracza poza pewne archetypiczne wzorce  Karate Kid wymieszany z Sabriną, nastoletnią czarownicą (ale tą nową!), zaczyna być coraz bardziej gaimanowski.
Na razie mamy początek tajemnicy oraz wypunktowane wątki fabularne i miejsca, w których mogą się zazębiać. Jest sporo nawiązań do oryginalnej serii Gaimana i do Sandmana  warto się przynajmniej orientować, czym jest na przykład Śnienie. Ale z drugiej strony mamy do czynienia z najprostsza fabularnie serią Sandman Uniwersum, taką bardzo bezpieczną interpretacyjnie i znaczeniowo. Nie sposób się tu zgubić. Kat Howard zapowiada jednak, że droga od zera do bohatera dopiero się zaczęła, a w kolejnych tomach pojawi się więcej magii, nowych postaci i miejsc. Poczekamy, zobaczymy  na razie jest po prostu przyzwoicie.
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  To nie ma prawa się udać

  Maciej Jasiński

  René Goscinny, Jean Tabary Iznogud: Przygody wielkiego wezyra Iznoguda #2
  

  
  W ubiegłym roku wydawnictwo Egmont wypuściło na rynek pierwszy album zbiorczego wydania Przygód wielkiego wezyra Iznoguda. Teraz, zgodnie z zapowiedzią, doczekaliśmy się drugiego tomu, w którym znalazły się oryginalne albumy 5-8. To oznacza, że mamy tu też materiały premierowe w Polsce, bowiem jeden z owych komiksów nie ukazał się przy okazji pierwszej edycji sprzed blisko 20 lat.
Ekstrakt: 80%
[image: Iznogud: Przygody wielkiego wezyra Iznoguda #2]
W odległym Bagdadzie rządzi kalif Harun Arachid. To poczciwy, dobroduszny i mocno nierozgarnięty władca, który całe dnie spędza na odpoczywaniu, spaniu i relaksowaniu. Doprowadza to do szału jego wielkiego wezyra Iznoguda, który od rana do nocy myśli tylko o jednym  kombinuje jak tu zostać kalifem w miejsce kalifa. W jego codziennych staraniach pomaga mu wierny sługa Pali Bebeh.
Całe 180 stron tego albumu wypełniają próby Iznoguda zmierzające do pozbycia się kalifa. Sięga po magię (magiczny talizman, zaczarowany ołówek), stosuje najnowsze wynalazki techniki (komputer czy rakietę do podróży kosmicznych), straszliwe bestie (jak np. mucha tse-tse), spiskuje (żeby władcy sąsiednich krajów napadli na kraj Haruna czy aby kat ściął mu głowę), a nawet prosi o pomoc przybyszów z obcej planety. Wszystko to jednak kończy się w jeden i ten sam sposób  totalną i absolutną klęską. Skutkiem tego z czasem Iznoguda jest po prostu, po ludzku żal. Świetnie podsumowuje to historia Straszny złotnik, w której od momentu zapoznania się z planem wielkiego wezyra, Pali Bebeh przez cały czas zbiera kwiatki, by na końcu złożyć wieniec z szarfą z napisem Wielkiemu wezyrowi Iznogudowi  mojemu szefowi i przyjacielowi.
Tylko sporadycznie schemat przerywają innego rodzaju opowieści. Tak jest np. z pomysłowo zrealizowaną Drogą prowadzącą donikąd czy Marchewką dla Iznoguda. W tej drugiej historii kalif Harun Arachid orientuje się, że jego zaufany Iznogud jest naprawdę zły. Wyrusza więc w długą i pełną niebezpieczeństw podróż aby znaleźć marchewki, które podobno potrafią odmienić ludzki charakter.
Można odnieść wrażenie, że scenarzysta Rene Goscinny, ojciec Asteriksa i Mikołajka, większość najlepszych pomysłów wykorzystał już w pierwszych tomach, które trafiły do poprzedniego albumu zbiorczego. Były świeże, oryginalne, serwowały wiele zabaw słownych i zaskakujących zdarzeń. Zawartość tego albumu też śmieszy, ale nie zawsze już tak mocno. Zdarzają się wyraźnie słabsze historie, ale są też takie perełki jak np. Wybory w kalifacie, gdzie Iznogud zapytany o swój program wyborczy odpowiada: Wbić na pal wszystkich niezadowolonych!.
Pomimo spadku jakości scenariuszy historii składających się na drugi tom zbiorczego wydania, otrzymujemy wciąż komiks bardzo zabawny, którego lektura sprawia wielką przyjemność. Świetnie, że są w tym albumie także premierowe komiksy. Co jednak istotne  na końcu tomu nie ma zapowiedzi kolejnego albumu, a wciąż na wydanie w Polsce czeka ponad 20 kolejnych części tej serii, w tym sześć ze scenariuszami Goscinnego. Czy ich się doczekamy?  pewnie wiele zależy od sprzedaży dwóch pierwszych tomów. Ale trzymam za to kciuki, bo chętnie bym przeczytał te komiksy.
Plusy:
	solidna edycja w twardej oprawie
	dużo humoru
	komiks o wyborach


Minusy:
	kilka słabszych historii
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  A imiona ich Marek, Mateusz, Łukasz i Jan

  Sebastian Chosiński

  Alex Alice, Xavier Dorison Trzeci Testament #2
  

  
  To nie wina polskiego wydawcy, ale autorów komiksu  przede wszystkim Alexa Alicea  że najpierw poznaliśmy historię późniejszą (w postaci tetralogii Trzeci testament), a dopiero później wydarzenia ją, choć niekoniecznie bezpośrednio, poprzedzające (w pięcioksięgu Trzeci testament: Juliusz). Teraz Egmont postanowił przypomnieć  w jednym zbiorczym tomie  opowieści o czterech ewangelistach: Marku, Mateuszu, Łukaszu i Janie.
Ekstrakt: 80%
[image: Trzeci Testament #2]
W 1980 roku ukazała się we Włoszech, napisana przez nieżyjącego już pisarza i eksploratora wieków średnich Umberto Eco, powieść zatytułowana Imię róży. Było to historyczno-filozoficzne literackie arcydzieło o wyraźnym zacięciu kryminalnym. Książka podbiła serca czytelników na całym świecie (Polska nie była tu żadnym wyjątkiem); doczekała się wielu wydań i jeszcze większej liczby naśladownictw. Triumf ten przypieczętował, ale też wzniecił na nowo zainteresowanie nią, powstały na jej podstawie sześć lat po wydaniu, film Francuza Jean-Jacquesa Annauda. Jakiś czas później popularność powieści Eco postanowili skonsumować dwaj twórcy komiksów, powołując do życia postać Konrada Reinhardta Marka hrabiego Marburga  inkwizytora, który z rąk papieża Grzegorza IX otrzymał pierścień świadczący o nadaniu mu tytułu Ręki Boga (czyli Manus Dei). I tak powstała seria Trzeci testament
Komiks nie nawiązuje wprawdzie bezpośrednio do Imienia róży, ale nie ma wątpliwości, że jego autorzy czerpali pełnymi garściami ze świata wykreowanego przez włoskiego mediewistę. Nawet wymyśloną przez siebie fabułę umieścili niemal w tym samym okresie historycznym (prolog do pierwszego tomu Testamentu rozgrywa się w 1286 roku, właściwa zaś akcja zaczyna się dwadzieścia lat później). W obu przypadkach jednym z bohaterów (negatywnych, dodajmy), choć nie wybijających się na plan pierwszy, jest Święta Inkwizycja; w obu  zalążkiem akcji poszukiwanie tajemniczego manuskryptu. U Eco jest to zaginiona druga księga Arystotelesowskiej Poetyki, natomiast u Alexa Alicea (Gwiezdny zamek, trylogia Zygfryd) i Xaviera Dorisona (Fechmistrz bądź Undertaker) pergaminy z Qumran nad Morzem Martwym w Izraelu, gdzie tuż po zakończeniu II wojny światowej w jednej z jaskiń odnaleziono wielki księgozbiór dzieł powstałych najprawdopodobniej w okresie narodzin chrześcijaństwa. Niezwykle podobni są do siebie również główni bohaterowie obu dzieł: Konrad z Marburga to niemal lustrzane odbicie Wilhelma z Baskerville, którego doskonale pamiętamy z filmu Annaud (czyli z rysami twarzy Seana Conneryego); młodziutki Adso zastąpiony został jednak przez kobietę  Elizabeth z Elsenor, sierotę, która przez kilkanaście lat wychowywała się na dworze biskupa Charlesa z Elsenor, przyjaciela Konrada z lat bujnej i pełnej przygód młodości.
Trzeci testament powstawał przez sześć lat (od roku 1997 do 2003), co dobitnie świadczy o ogromie pracy, jaką musieli wykonać autorzy komiksu. Po zapoznaniu się z całością cyklu nie sposób nie dostrzec miejscami wahań formy jego twórców, zwłaszcza na płaszczyźnie literackiej. O ile tom pierwszy jest dziełem znakomitym, zasługującym na miano skończonego (to nieco eufemistyczne określenie ideału), kolejne nieco obniżają poziom. Ale też utrzymanie go graniczyło z cudem. Dlaczego? Ponieważ, w miarę rozwoju fabuły, ów historyczno-przygodowy komiks  na dodatek o silnym zabarwieniu mistyczno-filozoficznym  zamienia się w klasyczną opowieść fantasy, w której poszukiwany przez wszystkich tytułowy trzeci testament staje się jedynie kolejnym artefaktem, niczym się nie różniącym od setek wykoncypowanych wcześniej przez pisarzy najprzeróżniejszych pierścieni, mieczy czy magicznych ksiąg. Ogromny potencjał, tkwiący w historii bezpośrednio nawiązującej do początków chrześcijaństwa, został tym sposobem  zupełnie niepotrzebnie  rozmieniony na drobne.
W pierwszym tomie cyklu, noszącym tytuł Marek, czyli Przebudzenie lwa (1997), uwagę przykuwa nie tylko doskonale wyprowadzona intryga, ale przede wszystkim pełen religijnej metafizyki klimat, jaki udało się stworzyć. Realistyczne rysunki, doskonale oddające potęgę gotyckich budowli (klasztoru w Veynes, ale nade wszystko katedry Notre Dame w Paryżu), jak i mnogość zapoczątkowanych wątków, nie pozwalają oderwać się od komiksu ani na moment. Konrad z Marburga z miejsca zdobywa sympatię. To prawdziwy heros: mężczyzna w sile wieku, który już niejedno w swoim życiu przeszedł; idealista, który w imię prawości i sprawiedliwości nie waha się wystąpić przeciwko swoim politycznym i religijnym protektorom, narażając się w ten sposób na oskarżenie o współdziałanie z Szatanem, co kosztuje go nie tylko pozycję, ale także niemal życie. Jak wielu światłych ludzi Kościoła w owych wiekach ciemnych, skazany bowiem zostaje na spalenie na stosie. Wówczas jednak z pomocą przybywa nieoceniony przyjaciel, późniejszy biskup Charles z Elsenor. Ten sam człowiek po dwudziestu latach wyrywa Konrada z otchłani zapomnienia i powierza mu zadanie wyjaśnienia tajemniczej masakry franciszkanów z klasztoru w Veynes.
Konrad, po początkowym wahaniu (obiecał sobie przecież, że nigdy już się nie sprzysięży z przeklętym przez wielu Bernardo Gui), ostatecznie postanawia pomóc staremu towarzyszowi i decyduje się wyjaśnić przyczyny straszliwej zbrodni. Nie spodziewa się jednak przy tym, że w ten sposób poruszy prawdziwą lawinę wydarzeń, którą zapoczątkowuje męczeńska śmierć Charlesa. Konrad musi uciekać z Paryża, ponieważ zostaje oskarżony o zamordowanie biskupa; opuszczając stolicę Francji, zabiera ze sobą przybraną córkę przyjaciela, Elizabeth. Tak rozpoczyna się ich podróż przez Europę  dosłownie wzdłuż i wszerz kontynentu. Kolejne karty komiksu odkrywają przed czytelnikami dalsze tajemnice. Po dotarciu do byłego przeora klasztoru w Veynes, Honoriusza Saint-Jean, dożywającego swych lat w oddalonej od świata górskiej wiosce, Konrad i Elizabeth dowiadują się o tajemnicy, która wyciągnięta na światło dzienne  mogłaby zmienić oblicze świata. O kluczu do ostatecznej wiedzy, jak określa ją Honoriusz. To słowo Boga, mające siłę tworzenia, ale i siłę niszczenia. Słowo potrafiące wynieść na szczyty władzy i strącić w piekielne otchłanie!
Począwszy od tomu drugiego, zatytułowanego Mateusz, czyli Oblicze anioła (1999), na scenie pojawiają się nowe, nie mniej od samego Konrada istotne dla dalszego rozwoju akcji, postaci, tym razem jednak stojące po drugiej stronie barykady. To biskup Stornwall (wyspa w północnej Szkocji) Uther Purpurowy, który działając na zlecenie niejakiego hrabiego Sayna, również stara się dotrzeć, nie szczędząc sił i środków, do wspomnianej tajemnicy. Kim naprawdę jest, a może raczej: za kogo uważa się Sayn  dowiemy się dopiero w tomie czwartym. Walcząc z nim, Konrad i Elizabeth otrzymują pomoc od niejakiego Gerarda Steinera, niegdyś ucznia Konrada, a następnie zwierzchnika wszystkich szpiegów Kościoła. Spotykają się z nim w hiszpańskim Toledo, gdzie dowiadują się, że Gerard od dawna toczy podjazdową wojnę z Utherem. Niestety, od tego momentu fabuła miejscami zaczyna kuleć; w tomach od drugiego do czwartego zdarzają się bowiem autorom dłużyzny i fragmenty wyprane z emocji (jak chociażby w Mateuszu penetracja stworzonej jeszcze przez Arabów, a ukrytej w niedostępnej, zalanej podziemną rzeką grocie biblioteki w Toledo). W natłoku zdarzeń i akcji niknie też niesamowity klimat części pierwszej; autorzy coraz częściej stawiają bowiem głównie na rozwój akcji.
Na dodatek gdy bohaterowie wkraczają w świat typowy dla literatury fantasy, znikają jak poranna rosa średniowieczne realia, które w otwierającym cykl albumie w dużej mierze decydowały o atrakcyjności dzieła. Ostatnie dwa tomy są już w zasadzie czystą fantazją, bardzo luźno osadzoną w XIII- bądź XIV-wiecznych realiach. Pierwszy tom serii sugerował, że Trzeci testament może być komiksem przygodowo-historycznym (z naciskiem na pierwszy człon tego określenia) na wzór powieści Aleksandra Dumas. Utwierdzało w tym wykorzystanie na kartach komiksu postaci znanych z przeszłości, obdarzonych nawet cechami swoich pierwowzorów (vide papież Grzegorz IX, mistrz templariuszy Wilhelm z Beaujeu, nawet sam hrabia z Marburga), tyle że autorzy dokonali w ich biografiach zaskakujących retuszów. W efekcie powstała alternatywna rzeczywistość. Czy to źle? Dla kogoś, kto liczył na naukową konsekwencję Dorisona i Alicea od pierwszej do ostatniej planszy  na pewno tak; w oczach czytelników szukających jedynie wartościowej rozrywki będzie to zupełnie obojętne.
Ostatnia część Trzeciego testamentu  Jan, czyli Dzień kruka (2003)  tym różni się od poprzednich, że liczy sobie ponad siedemdziesiąt stron, a więc trzydzieści więcej niż każdy z jej poprzedników. Tyle dodatkowego miejsca potrzebowali scenarzyści, aby dokończyć wszystkie rozpoczęte wcześniej wątki. Uwagę przykuwa iście hollywoodzki, rozpisany na nieomal połowę objętości tego rozdziału, finał rozegrany w scenerii dalekiej północy (Ultima Thule). Możliwe, że było to świadome nawiązanie i tym samym próba zdyskontowania popularności Thorgala. Graficznie Trzeci testament prezentuje się całkiem nieźle, choć mógłby robić jeszcze lepsze wrażenie. Realistyczna kreska Alexa Alicea niezwykle trafnie odzwierciedla nastroje i emocje głównych bohaterów. A że co rusz spotykają ich mroczne przygody, to i rysunki utrzymane są w podobnej konwencji. Czasami jednak opowieści brakuje oddechu. Francuz skupia się bowiem na tworzeniu niewielkich kadrów, plansze z grafikami większych rozmiarów są prawdziwą rzadkością. A szkoda, bo to pełna patetyzmu historia, która aż prosiła się o niemal symfoniczny rozmach. Po czasie zapewne i sam Alice doszedł do podobnych wniosków, ponieważ w powstałym w latach 2007-2011 monumentalnym Zygfrydzie nie popełnia już tego błędu. Nie zostaje on powielony również w prequelu Trzeciego testamentu, to jest w Juliuszu (2010-2018), chociaż tam akurat za ilustracje odpowiadali Robin Recht i Timothée Montaigne.
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  Jest w sumie sympatyczniej

  Dagmara Trembicka-Brzozowska

  CJ Cannon, Benjamin Dewey, Marc Ellerby, Andy Hirsch, Kyle Starks, Sean Vanaman Rick i Morty #6
  

  
  Z uporem godnym lepszej sprawy otrzymuję do zrecenzowania kolejne albumy z cyklu Rick and Morty. Seria zdecydowanie budzi moją niechęć. Stąd duże zdziwienie, gdy szóstą część odebrałam zdecydowanie pozytywnie.
Ekstrakt: 70%
[image: Rick i Morty #6]
W formie album nie różni się od poprzednich: mamy pięć dłuższych historii (w oryginale zeszyty 26-30) i zestaw krótkich opowiastek. Trzy z długich komiksów (Bliskie rypania Jerryego stopnia, Miłość i Morty, I jeszcze Hitler, i jeszcze raz) rysował CJ Cannon, co samo w sobie nadało Rickowi nieco łagodniejszego charakteru  artysta przedstawia go zmęczonego, zblazowanego, zrezygnowanego i stroni od dodatków typu cieknąca ślina czy groteskowa mimika (często dodawanych przez innych rysowników). W efekcie Rick jest stanowczo łatwiejszą do oglądania postacią. Scenariusze Kylea Starksa i Seana Vanamana dodatkowo każą Rickowi się przejmować  nawet jeśli powierzchownie  rodziną i jej ekscesami (np. chęcią Mortyego do pójścia na bal z dwiema dziewczynami na raz), więc mamy tu całkiem przyjemne combo.
Pozostałe dwie historie też są interesujące. Kablówka międzywymiarowa 3: trzyquel to w sumie przerywnik komiczny, w którym Rick i Morty zamykają się w hotelu na odległej planecie i robią przegląd programów telewizyjnych  to najbardziej satyryczny komiks w albumie, wyraźnie wyśmiewający amerykańską (i nie tylko) ramówkę. Pisał i rysował sam Starks, więc graficznie fajerwerków zdecydowanie brak, za to jest ciekawie. No i ostatnia długa opowieść, Anatomia konia, koncentruje się na czymś zupełnie nowym: przedstawia dzień z życia Beth. Widzimy z jej perspektywy życie domu Smithów, a także to, jak podchodzi do pracy w klinice weterynaryjnej. I to w sumie najciekawszy komiks w albumie  bodaj pierwszy, który tak dokładnie pokazuje córkę Ricka. Wyróżnia się też graficznie  Benjamin Dewey postanowił zagrać stylem i całość wygląda jak rysowana kredkami świecowymi.
Szósty tom Ricka and Mortyego to komiks bardziej zróżnicowany niż poprzednie  i przez to lepszy. Dużą rolę gra tu graficzna konsekwencja Cannona, ale też lekkie zluzowanie zbyt czarnego humoru czy dowcipów o bekaniu. Tym razem dostaliśmy zaskakująco równy, naprawdę przyjemny w odbiorze album.
Plusy:
	przyjemniejszy Rick
	większe skupienie na rodzinie Smithów, zwłaszcza Beth


Minusy:
	krótkie historie na końcu  tym razem nudnawe
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  Zaglądam w swe serce i widzę Cymerię

  Piotr Pi Gołębiewski

  Kurt Busiek, Richard Corben, Tomás Giorello, Rafael Kayanan, Paul Lee, Fabian Nicieza, Cary Norda, Eric Powell, John Severin, Bruce Timm, Timothy Truman Conan #3 (wyd. zbiorcze): Powrót do Cymerii
  

  
  Wydawało się, że Egmont porzucił publikowanie przygód Conana w edycji Dark Horse Comics i skupił się na obecnych pozycjach mu poświęconych od Marvela. Na szczęście tak się nie stało, czego owocem jest trzeci obszerny tom zbiorczego wydania zbiorczego, z podtytułem Powrót do Cymerii.
Ekstrakt: 70%
[image: Conan #3 (wyd. zbiorcze): Powrót do Cymerii]
Przyznam, że jako człowiek wychowany na pracach Johna Buscemy z lat 70., nie wyobrażałem sobie Conana w innej konwencji rysowania. Dlatego pierwsze zetknięcie się z propozycjami Dark Horse Comics wywołały u mnie lekką konsternację. Choć scenarzysta Kurt Busiek świetnie wyczuł klimat prozy Howarda, to już widowiskowe rysunki Cary′ego Norda i jaskrawa kolorystyka wydawały się rzeczami z innej bajki. A jednak, po początkowym szoku, urzekł mnie ten klimat i uważam przygody barbarzyńcy wydane pod patronatem Dark Horse Comics, a opublikowane u nas w dwóch opasłych albumach przez Egmont, za żelazny kanon komiksowej fantasy. Po tym, jak straciłem nadzieję na ciąg dalszy, doczekaliśmy się trzeciej części. Tyle tylko, że nie znajdziemy w niej prac Norda, a rola Busieka także została znacznie zmarginalizowana.
Na Powrót do Cymerii składają się trzy pokaźne rozdziały, z czego każdy z nich posiada inny klimat. Różnią się także jakością. Pierwszy z nich  Hełm i inne historie, to antologia krótkich historyjek o Conanie, które publikowane były między albumami, które zachowywały ciągłość wydarzeń, od kiedy barbarzyńca opuścił swój rodzinny kraj. I niestety jest z nimi różnie. Trafiają się perełki w rodzaju Hełmu, w którym poznajemy skomplikowane losy charakterystycznego hełmu Conana, czy Opowieści o głowie, będącej kontynuacją opowiadania Szkarłatna cytadela. Ale niestety są tu również rzeczy nijakie, które w żaden sposób nie przykuwają uwagi, jak stereotypowy Jeszcze raz będą panami, toporne Nasiona imperium, czy chaotyczne W wieży Tary-Tetha (choć w tym wypadku akurat mamy do czynienia ze świetnymi rysunkami Rafaela Kayanana). A między tym wszystkim trafimy na dziwaczną, humorystyczną miniaturkę Ulubiony dowcip Conana.
W rozdziale tym doskwiera brak chronologii i większego skupienia się na postaci Cymeryjczyka, który po prostu robi swoje, a więc siecze przeciwników na plasterki. Na jego tle o wiele ciekawiej wypadają losy księcia, który po wielu wiekach odnalazł zapomniane Kroniki Nemedyjskie, opisujące dzieje króla Conana. Zafascynowany nimi, dokładnie je studiuje w czym z jakiegoś, dziwnego powodu, skutecznie przeszkadza mu jego wezyr.
W środkowej części albumu otrzymujemy rozdział Ręka Nergala i inne historie, który stanowi bezpośrednie nawiązanie do opowiadania Roberta E. Howarda pod tym samym tytułem. Co prawda nie ukończył go przed śmiercią, ale zostało odszukane przez Lina Cartera i dopracowane, przez co uznawane jest za kanoniczne dzieło twórcy barbarzyńcy. Dotyczy ono czasów, kiedy Conan został najemnikiem w turańskiej armii. Kontynuatorzy Howarda lubili eksplorować tamten okres, wysyłając barbarzyńcę nawet do Kithaju. Szkoda, że Dark Horse Comics nie rozbudował tych wątków.
Co zaś się tyczy samej Ręki Nergala, to nigdy nie była najlepszą historią o Cymeryjczyku. Taki też jest komiks. Niby dużo się dzieje, ale nie jest to lektura ani wciągająca, ani oryginalna. Nawet pod względem graficznym nie można mówić o dziele wyróżniającym się. Ot, taka średnia.
I wreszcie dochodzimy do najlepszego fragmentu zbioru, czyli Cymeria i inne historie. Badacze życiorysu Conana często podają, że po porzuceniu służby w Turanie, na chwilę udał się on w rodzinne strony i właśnie jesteśmy świadkami takiego powrotu. Uprzednio rozkoszując się ilustracyjną wariacją na temat monumentalnego wiersza Howarda pod tytułem Cymeria. Gdyby zamiast pisarzem, Amerykanin został muzykiem, ani chybi dowodziłby dziarską załogą heavymetalową, a utwór z tym tekstem byłby jej hymnem.
Jednak to tylko wprowadzenie do dłuższej opowieści, rozgrywającej się na dwóch płaszczyznach. Z jednej strony mamy bowiem naszego herosa, wmieszanego w konflikt między swoim plemieniem a Aesirami, a z drugiej jego dziada Connachta, którego również rzucało po świecie. Oba wątki są wciągające i wreszcie pokazują takie heroic fantsy, jakie kochamy. Mamy więc hardych mężczyzn, twarde (choć piękne) kobiety, trochę podniosłych dialogów i przede wszystkim duszny klimat, bez względu na to, czy przemierzamy krainy południa z Connachtem, czy szczękamy zębami z zimna, towarzysząc Conanowi w Cymerii.
Od strony graficznej mamy do czynienia z pracami dwóch rysowników. Pod względem malowniczości, dokładności i dynamiki o wiele bardziej podoba mi się styl Tomasa Giorella. Richard Corben bowiem posiada zbyt toporną rękę, przez co postacie w jego wykonaniu wypadają dość groteskowo. Niemniej zyskał moją sympatię dzięki kadrom, które ewidentnie inspirowane są Czarną galerą Grzegorza Rosińskiego.
Conan: Powrót do Cymerii na pewno zadowoli fanów muskularnego barbarzyńcy. Jednak w porównaniu z poprzednimi albumami od Dark Horse Comics, wypada znacznie słabiej i nie robi tak potężnego wrażenia. Nie oznacza to, że nie warto po niego sięgnąć. Jak już wspomniałem, zawiera kilka niezłych kąsków. Pozostaje teraz mieć nadzieję, że Egmont będzie kontynuował serię. Zwłaszcza, że kolekcja przedruków Savage Sword of Conan od Hachette dobiegła końca.
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  Wielki finał

  Marcin Knyszyński

  John Arcudi, Laurence Campbell, Mike Mignola, Peter Snejbjerg, Julián Totino Tedesco B.B.P.O.: B.B.P.O. - Piekło na Ziemi #5
  

  
  Nic nie może trwać wiecznie  piąty tom B.B.P.O. Piekło na Ziemi zamyka najlepszą serię komiksową o gigantycznych potworach demolujących naszą planetę, jaką można było przeczytać w ostatnich latach w Polsce. Monstra widzieliśmy najróżniejsze, ale takiej bestii jeszcze nie było  apokalipsa przybrała cielesną postać i zdaje się, że nie ma takiej siły, które mogłaby ją powstrzymać.
Ekstrakt: 80%
[image: B.B.P.O.: B.B.P.O. - Piekło na Ziemi #5]
Seria B.B.P.O. zaczęła w dwóch ostatnich tomach trochę buksować w miejscu  bohaterowie zaczęli znikać w niewyjaśnionych okolicznościach, oddawać pola tym nieźle rokującym, ale ostatecznie niedostatecznie wykorzystanym lub zaangażowali się w uprawę pomidorów. Gargantuiczne potwory obracające w perzynę naszą planetę tak wrosły w krajobraz, że przestały szokować, a ludzie zaczęli się po prostu przyzwyczajać. Biuro Badań Paranormalnych i Obrony oczywiście funkcjonuje nadal, ale jego agenci zaczynają tracić nadzieję, że uda się ocalić resztki tego, co zostało z naszego świata. Abe Sapien, drugi po Hellboyu, po prostu zniknął i słuch po nim zaginął. Samego Hellboya już dawno nie ma, o kapitanie Daimio nikt już nie pamięta, Feniks pomaga Liz Sherman w uprawie roli wokół bazy B.B.P.O. (potwory potworami, ale coś chyba musimy jeść, prawda?), trzytysiącletnia mumia Panya siedzi na wózku i nic nie robi, profesor ODonnell osuwa się w szaleństwo, Kate Corrigan udaje, że widzi jakikolwiek sens działań swoich podopiecznych, a Johann Kraus zaczyna nagle cierpieć na dyskomfort wynikający ze swej bezcielesności o wiele bardziej, niż kiedykolwiek wcześniej.
I to właśnie ten członek Biura jest najważniejszą postacią pierwszej z trzech fabuł, składających się na omawiany album. Johann ma już dość swej ektoplazmatycznej egzystencji  to jej nieludzka natura powoduje, że jest najbardziej samotnym i chyba niezrozumianym członkiem B.B.P.O. John Arcudi, scenarzysta całego Piekła na Ziemi, zaczyna przygotowywać grunt pod dwie mocne finałowe historie, skupiając się właśnie na tym bohaterze  choć nic nie zapowiada jeszcze tego, co dziać się będzie później. A dochodzi w końcu do wydarzeń przyćmiewających wszystko, co działo się do tej pory. W Stanach Zjednoczonych ląduje potwór tak wielki, że wszystkie dotychczasowe mogą się schować. Tak właśnie wygląda ostateczny atak Ogdru Jahada na naszą planetę  absolutna anihilacja wszelkiego istnienia. A Biuro Badań Paranormalnych i Obrony musi uporać się nie tylko z tym zagrożeniem  przecież przerażający Czarny Płomień nadal żyje i chce wykorzystać obecną sytuację do swoich, nie do końca jasnych celów. Nie zapominajmy też o Josifie Ninczajko, szefie rosyjskiego odpowiednika Biura  jego tajemnice również czekają na wyjawienia. No i warto też przypomnieć sobie Hellboya w piekle zanim siądziemy do piątego tomu  bardzo ładnie wszystko się tu spina i wzajemnie uzupełnia.
Piekło na Ziemi i wcześniejsza Plaga żab trzymały się konsekwentnie prostego pomysłu. To rewelacyjnie napisana komiksowa pulpa z wyraźnymi ciągotami do horroru i bardzo przejrzystymi rozwiązaniami fabularnymi. Bohaterowie nie stosują wielce skomplikowanych strategii w walce z potworami, a dyplomatyczne rozwiązania tu również nie działają. Zatem wszyscy robią po prostu to, co potrafią najlepiej  siekają i grillują miliony ton mięsa z innego wymiaru, bo innej metody zwyczajnie nie ma. Totalne zniszczenie  albo my, albo oni! I tak naprawdę nie znajdziemy w ostatnim tomie niczego, czego byśmy już wcześniej nie widzieli  dobrze, że cała historia zakończyła się w takim właśnie momencie. John Arcudi wiedział, kiedy zejść ze sceny  czuć było już wyraźnie zmęczenie materiał a historia naprawdę potrzebowała konkluzji. Scenarzysta pozostawił jednak jeszcze kilka wątków otwartych, ponieważ na B.B.P.O. uniwersum Mikea Mignoli (Mignolaverse) się nie kończy.
Rolę wiodącego rysownika serii przejął Laurence Campbell, który miał już kilka epizodów w poprzednich tomach. Jego prace są zdecydowanie bardziej mroczne i ponure niż kreskówkowe i przyjazne (o ile można je tak nazwać) ilustracje poprzedników. Styl Campbella przypomina trochę to, co robi Andrea Sorrentino (Gideon Falls, Green Arrow z The New 52)  taki kurs na fotograficzny realizm i ziarnistość, która nadaje jego rysunkom charakterystycznego wyglądu.
B.B.P.O. Piekło na Ziemi zostało właśnie w Polsce zakończone. Za oceanem miało to miejsce w listopadzie 2016 roku, ale nie oznaczało to jeszcze definitywnego pożegnania z Biurem. Między lipcem 2017 a kwietniem 2019 wyszła swego rodzaju koda do Piekła na Ziemi  piętnaście odcinków komiksu zebranych potem w jeden tom zatytułowany B.P.R.D. The Devil You Know. Przeczytamy go w po polsku już w przyszłym roku, podobnie jak inne serie poboczne Mignolaverse. Najbardziej czekam chyba na Abea Sapiena  trochę zbyt szybko i nieoczekiwanie poszedł na swoje.
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  O rzeczach silniejszych niż śmierć

  Aleksander Krukowski

  Steve Niles Frankenstein żyje, żyje!
  

  
  Frankenstein żyje, żyje! to komiks będący kontynuacją historii doktora Victora Frankensteina, a w zasadzie jego monstrum, jaką znamy z kart powieści Mary Shelley. Choć to dopowiedzenie może być dość ryzykowne, bo jak wykazał Rafał Donica w swojej książce Frankenstein. 100 lat w kinie, rzeczone monstrum tak bardzo wrosło w kulturę popularną, że zaczęło żyć własnym życiem, często bardzo dalekim od ścieżek, jakie wyznaczyła mu Shelley. Komiks Wrightsona i Nilesa jest pod tym względem specyficzny  choć stanowi sequel, jest jednocześnie powrotem do Shelley, do tradycji gotyckiej, w jakiej powstał oryginał.
Ekstrakt: 90%
[image: Frankenstein żyje, żyje!]
Kontekst powstania komiksu, jaki Niles wykłada we wstępie, jest tu również znaczący. Było to ostatnie, nieukończone dzieło rysownika, który zmagał się z chorobą nowotworową. Praca nad Frankenstein żyje, żyje! zajęła wiele lat, jednak jej owoc z pewnością wart jest lektury. Wrightson przygotował ilustracje zachwycające, pełne detali nie tylko przedstawianych postaci, ale również lokalizacji. W ten sposób powstały 3 z 4 części komiksu. Ostatnia zilustrowana została przez Kelleya Jonesa, którego Wrightson wskazał jako swego następcę. Jones oparł się na szkicach pozostawionych przez oryginalnego ilustratora (zostały one też dołączone do polskiego wydania) i spisał się chyba całkiem dobrze, choć widać jednocześnie, że swoim kunsztem nie dorósł jeszcze do Wrightsona. A może to nie kwestia kunsztu, a emocjonalnej czy uczuciowej więzi z utworem? Byłoby to podejście bardzo romantyczne, jednak romantyzmu w tym komiksie jest bardzo dużo.
Akcja Frankenstein żyje, żyje! rozpoczyna się mniej więcej w momencie, w którym kończy swoją opowieść Shelley. Wbrew sugestiom autorki i powszechnym interpretacjom, monstrum nie ginie wraz ze swoim stwórcą. Pragnie śmierci, owszem, ale realizacja tego pragnienia okazuje się nie taka łatwa. Jedyne, co udaje mu się osiągnąć, to stan hibernacji, z którego po latach zostaje wyciągnięty przez innego ekscentrycznego naukowca. Czy historia się powtórzy? Czy monstrum czegoś się nauczyło? Czy możliwa jest jego przemiana? Nie znajdziemy tu zbyt wielu zaskoczeń fabularnych, jednak opowieść skrojona jest w przyzwoity sposób.
Choć mamy do czynienia z sequelem, komiks wolny jest w zasadzie od postmodernistycznych reinterpretacji. Frankenstein żyje, żyje! mógłby być dopowiedzeniem historii wymyślonym przez autorkę pierwszej części. Co prawda bohater przechodzi tu istotną przemianę, ale to przemiana typowa także dla romantycznych bohaterów. Mamy tu moralne dylematy i rozdarcia, pytania o źródła i granice człowieczeństwa, przekonanie o fatum ciążącym na jednostce i tak dalej  wszystko, co znamy z typowych romantycznych tekstów. Także groza, choć obecna, nie ma wiele wspólnego ze współczesną estetyką horroru, bardziej zaś nawiązuje do preromantycznej literatury gotyckiej, z całym jej arsenałem rekwizytów i scenerii, przy jednoczesnej wstrzemięźliwości względem ukazywania graficznej przemocy.
Frankenstein żyje, żyje! jest bez wątpienia pozycją ważną, z którą warto się zapoznać. To nie tylko godny finał wspaniałej kariery Wrightsona, ale również interesująca wariacja na temat monstrum Frankensteina, która w zaskakujący sposób mocno trzyma się pierwowzoru, jednocześnie dorzucając swoje przysłowiowe trzy grosze, jednak w sposób, który nie zakłóca gotycko-romantycznej koncepcji całości.
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  Gdy coś nie istnieje, to istnieje tym bardziej

  Sebastian Chosiński

  Tomasz Kontny Wydział 7 #6: Letnicy
  

  
  Parafrazując klasyka: komiksowe arcydzieło poznaje się nie po tym, jak się ono zaczyna, ale jak kończy. Na ostateczne wnioski przyjdzie więc czas dopiero za rok, może nawet dwa lata. W każdym razie otwarcie nowego cyklu Wydziału 7  pod postacią Letników  pozostawia po sobie znakomite wrażenie. Jeśli tak będzie dalej
Ekstrakt: 80%
[image: Wydział 7 #6: Letnicy]
Będący komórką specjalną komunistycznej Służby Bezpieczeństwa Wydział 7 (VII) w zasadzie już nie istnieje. Został zawieszony przez szefostwo Ministerstwa Spraw Wewnętrznych po sprokurowanej  nieważne, że niechcący  przez członków Wydziału masakrze ludności w pewnej wsi na Dolnym Śląsku (co dokładnie przedstawiono w zeszycie zatytułowanym Martwa woda). Dominikaninowi Jakubowi Langemu przełożeni znaleźli inne zajęcie, podporucznik Milicji Obywatelskiej Szymon Wilk został skierowany do pracy w drogówce gdzieś na głuchej prowincji, tylko major Filip Dobrowolski otrzymał jeszcze jedno, ostatnie zadanie do wykonania w okolicach Katowic, dokąd zabrał ze sobą doktor Bogumiłę Fiszer (opowiada o tym pierwsza część Dobranocki). Po powrocie do Warszawy sympatyczny esbek może wreszcie poświęcić czas rodzinie  ślicznej żonie i córeczce Ewie.
Kiedy nadchodzi lato  konkretniej: lipiec 1964 roku  Dobrowolscy mogą wreszcie wybrać się razem na wakacje. W wypadzie do kaszubskiej wsi Węsiory towarzyszą im Bogumiła, jej mąż Bronisław oraz, będąca rówieśniczką Ewy, siostrzenica Kamila. Filip wynajął na kilka dni pokoje u chętnie goszczącej letników staruszki Joanny Bagniewskiej. Fiszer cieszy się, że będzie mógł łowić ryby, żona Dobrowolskiego, że poopala się na słońcu, a dziewczynki popluszczą w jeziorze. Gdy jednak goście z Warszawy docierają na miejsce okazuje się, że dom jest pusty. A przynajmniej nikt im nie otwiera. Nie mają więc wyjścia, jak udać się do pobliskiej parafii, gdzie u miejscowego proboszcza akurat przebywa Lange. Przypadek? Niekoniecznie. Szybko okazuje się bowiem, że to Filip ściągnął w to miejsce  jak najbardziej świadomie  Bogumiłę i Jakuba. A wszystko po to, aby wyjaśnić pewną tajemnicę, na którą natknął się, wertując jako zwykły urzędnik w MSW materiały na temat księży będących esbeckimi donosicielami.
Dlaczego jednak nie ściągnął również Wilka? Ponieważ zagadka, jaką chce rozwiązać  dotyczy właśnie przeszłości Szymona. W tajnych materiałach SB Dobrowolski natknął się na dziwne zdjęcie z lata 1951 roku. Nad położonym nieopodal chaty Bagniewskiej jeziorem Długie odbywała się wtedy kolonia zorganizowana dla sierot wojennych; jednym z dzieci biorących w niej udział był młodziutki Wilk. Parę rzeczy na fotografii wzbudziło jednak ciekawość i niepokój Filipa. Tak wielkie, że zdecydował się postąpić wbrew woli przełożonych i podjąć kolejne, tym razem nieformalne śledztwo. Śledztwo, które może go bardzo dużo kosztować. Szybko bowiem okazuje się, że w lesie i nad jeziorem dzieją się rzeczy niezwykłe, wymykające się naturalnemu pojmowaniu. Budzi się uśpione Zło, z ostępów wychodzą dziwne stwory, a niesamowitości całej historii przydają jeszcze emanujące dziwną mocą cmentarne kurhany, pozostałość po mieszkających przed laty na tych terenach Gotach i Gepidach.
Scenariusz tego odcinka Tomasz Kontny oparł przede wszystkim na słowiańskich wierzeniach (stąd pojawienie się na kartach komiksu przedziwnych stworów, leśnych lich i dziwożon, stąd mowa o królu Leszy i bogu Welesie), ale wmieszał w nie zarówno wspomnianych już Gotów i Gepidów (cmentarzysko w Węsiorach, podobnie jak inne w nieodległych Odrach, istnieje naprawdę), jak i dużo nam bliższą czasowo tragedię łódzkich harcerek nad jeziorem Gardno (w lipcu 1948 roku). Wszystko to fabularnie powiązał ze sobą, tworząc zupełnie nową jakość. Nie zabrakło także, co dla tej serii typowe, inspiracji współczesnym komiksem amerykańskim: w Martwej wodzie były to nawiązania do Żywych trupów, tutaj  do pochodzących z uniwersum Marvela X-Menów. Za stronę graficzną zeszytu odpowiadał tym razem Krzysztof Owedyk, czyli popularny Prosiak (Ratboy, Ósma czara, Objawienia i omamy), który tym sposobem dołączył do Grzegorza Pawlaka, Krzysztofa Budziejewskiego, Arkadiusza Klimka, Roberta Adlera i Piotra Nowackiego. A z powierzonym mu zadaniem poradził sobie nadzwyczaj udanie. Zarówno w scenach  umownie  obyczajowych, jak i fantastycznych, w których przyszło mu sportretować słowiańskie demony. Jest na co popatrzeć!
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  Przedziwności!

  Dagmara Trembicka-Brzozowska

  Jim Woodring Podróże Franka
  

  
  Jim Woodring, znany amerykański artysta, w Polsce pojawiał się głównie jako scenarzysta albumów z cyklu Alien. Kultura Gniewu zmieniła ten stan rzeczy i podrzuciła czytelnikom wydanie przygód jego najbardziej znanego bohatera  Franka.
Ekstrakt: 60%
[image: Podróże Franka]
Frank  przypominający nieco wielkiego, humanoidalnego pluszaka z długimi kończynami  to przedziwna istota, wzorowana nieco na wyglądzie sympatycznych bohaterów kreskówek Disneya czy Hannah Barbera, pojawiająca się początkowo okazjonalnie w różnych komiksach Woodringa. W latach 90. Frank otrzymał ostatecznie swoją serię, składającą się z kilku zeszytów, a do nas trafił w tym roku. I jest to, trzeba przyznać, przedziwne przeżycie czytelnicze.
Podróże Franka to komiks niemy  wszystko wyrażane jest wyłącznie rysunkami w kadrach i w tym, co pomiędzy, chociaż tej treści możemy się jedynie domyślać  a jest się nad czym zastanawiać. Frank porusza się po surrealistycznej krainie Unifactor, gdzie od wędrownego handlarza może kupić magiczne przedmioty (jak swojego zwierzaka, mającego kształt trójkątnej książki/komódki?), co jakiś czas wpada na Manhoga (czyli człowiekowieprza), wzbudzającą w litość istotę, niewoloną i pogardzaną przez innych mieszkańców. Musi również poddawać się rozkazom demonicznego czarnoksiężnika o twarzy w kształcie półksiężyca. Sam Frank, mimo sympatycznego projektu wyglądu, postacią jest zgoła niezbyt miłą  ma wiele wad, od głupoty po okrucieństwo.
Fabularnie opowieści o Franku przypominają nieco bajki z morałem lub religijne/filozoficzne przypowieści: zmuszają bohaterów do ponoszenia konsekwencji i przeżywania katharsis, pokazują różne przywary, pełne są metafor, a czasami po prostu dziwności, które przywodzą myśl, że autor musiał wspierać się absyntem lub opium przy pisaniu. Rysunki Woodringa doskonale pasują do tych fabuł: nieco retro, kreślone zdecydowaną linią, momentami jakby wyjęte ze średniowiecznych manuskryptów. Efekt to  jak lubi określać mój znajomy  doskonały kwas: komiks nierealny, oniryczny, przypominający koszmar.
Podróże Franka to komiks zdecydowanie nieprzeznaczony dla każdego czytelnika. Graficznie jest bardzo dopracowany i z pewnością znajdą się fani takiego rysunku, wyobraźnia autora jest fascynująca, ale jako całość przemawia do specyficznego rodzaju odbiorcy: takiego, który lubi dziwności i kurioza, klimaty rodem z mrocznej sztuki współczesnej, rzeczy w komiksie nietypowe i zaskakujące. Taki czytelnik dogada się z Frankiem bez problemu.
Plusy:
	interesująca, nietypowa kreska
	niesamowite projekty postaci
	niejednoznaczna wymowa historii Franka


Minusy:
	ogromne nagromadzenie surrealizmu
	brak wyjaśnień co do świata przedstawionego
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  Mój przyjaciel zombie

  Marcin Osuch

  Jez, Pirate Sourcil Minecraft. Pamiętnik 8-bitowego wojownika #1: Nowy wojownik w drużynie, Jez, Pirate Sourcil Minecraft. Pamiętnik 8-bitowego wojownika #2: Spacer po Netherze
  

  
  Moje pierwsze spotkanie ze światem Minecrafta było dosyć bolesne. Zaczęło się od youtuberów (chyba jednych z bardziej znanych) oglądanych przez moich synów. Filmiki, na których prawie cały czas dwójka graczy przeżywa jakieś tsunami, były dla mnie nowym doświadczeniem. Na szczęście okazało się, że Minecraft to coś więcej infantylne wrzutki na Youtubea.
Ekstrakt: 60%
[image: Minecraft. Pamiętnik 8-bitowego wojownika #1: Nowy wojownik w drużynie]
Oczywiście przyszedł czas na samo granie, które znosiłem dużo lepiej niż wspomniane oglądanie. Co prawda, nie bardzo kojarzyłem, co to jest Kres, creeper, enderman, ale fakt, że gra w dużym stopniu polegała na budowaniu zamiast na bezmyślnym strzelaniu, powodował, że uznałem wręcz Minecrafta za grę na swój sposób edukacyjną. Przy okazji gry pojawiły się podręczniki. Cóż, twórcy gier nie zasypiali gruszek w popiele, a postępująca globalizacja tylko im sprzyjała. Plecaki, koszulki, pady do konsol, a teraz nawet pandemiczne maseczki, wszystko z motywami z Minecrafta. Strzałem w dziesiątkę było nawiązanie współpracy z Lego, wszak trudno znaleźć coś bardziej pasującego do prostokątnego świata Minecrafta niż klocki duńskiej firmy.
W wymiarze literackim Minecrafta przez długi czas dominowały wszelkiej maści wspomniane podręczniki i poradniki encyklopedyczne. Ale chwilę potem furorę zrobił cykl Pamiętniki 8-bitowego wojownika autorstwa Erika Gunnara Taylora, posługującego się pseudonimem Cube Kid. To właśnie na motywach tego cyklu powstała seria komiksowa pod tym samym tytułem.
Ekstrakt: 60%
[image: Minecraft. Pamiętnik 8-bitowego wojownika #2: Spacer po Netherze]
Główny bohater to Runt, który marzy o zostaniu wojownikiem. Jego idolem jest niejaki Steve, pogromca wszelkich minecraftowych potworów. Problem w tym, że jako villager, czyli wieśniak, nie ma łatwej drogi do realizacji swoich marzeń. Runt podejmuje brzemienną w skutkach decyzję o ucieczce z domu. W tym samym czasie, w innym zakątku sześciennego świata, dom opuszcza Blurp, zombiak, podobnie jak Runt nieprzystający do swoich pobratymców. Dwóch odszczepieńców szybko znajduje wspólny język, chociaż nie od razu odkrywają wszystkie swoje tajemnice. Gdy dołącza do nich wilk Gryzeł, cała trójka jest gotowa na spotkanie z przygodą. A świat Minecrafta zapewnia szerokie spektrum atrakcji. Pewnym problemem jest to, że wieśniacy boją się zombiaków, a ci ostatni bardzo lubią wieśniaków zjadać. W drugim tomie staje się to dużym wyzwaniem, jako że Blurp zabiera przyjaciela do swojej osady. Z jednym Blurpem można się dogadać, ale z całą wioską zobiaków? W tym samym odcinku drużyna powiększa się o Margueritę, zuchwałą wojowniczkę, która ma same szalone pomysły. A Runtowi i Blurpowi w to graj.
Komiksowe opowieści o Runcie nie są adaptacją książek. To zupełnie nowe przygody będące uzupełnieniem tych książkowych, tak więc nie ma ryzyka, że docelowi czytelnicy (czyli dzieci) będą się nudziły. Tym bardziej, że całość od strony graficznej wygląda poprawnie. Pamiętnik 8-bitowego wojownika nie jest komiksowym arcydziełem, ale także nie można go uznać za robioną na boku chałturę. Czysty rysunek oddający sprawnie atmosferę minecraftowego świata, ładne kolory, przejrzysty układ rysunków sprawiają, że przyjemnie jest wziąć ten komiks do ręki.
W przeciwieństwie do komiksów od niedawna oferowanych przez Egmont, seria ta nie ma oficjalnego błogosławieństwa producenta Minecrafta  firmy Mojang. Stąd dopisek na okładkach zarówno książek jak i komiksów  nieoficjalna opowieść ze świata Minecraft. Ale potencjalnym odbiorcom w ogóle to nie przeszkadza.
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  Opowieść o człowieku, który się kulom nie kłaniał

  Maciej Jasiński

  Garth Ennis, John McCrea Hitman #1
  

  
  To już drugie podejście do tej serii w Polsce. Po raz pierwszy Hitman pojawił się za sprawą wydawnictwa Mandragora w 2002 roku. Skończyło się jednak niestety tylko na dwóch niezbyt grubych tomach zbierających razem dziesięć zeszytów z przygodami tego bohatera (z ponad sześćdziesięciu łącznie, które powstały). Wydany w kwietniu 2020 roku pierwszy album zbiorczy z Egmontu zawiera te same komiksy, co w dwutomowej edycji Mandragory, uzupełnione o liczącą ponad 50 stron historię Za trumnę dolarów.
Ekstrakt: 90%
[image: Hitman #1]
Tytułowy Hitman tak naprawdę nazywa się Tommy Monaghan i jest zabójcą. Nie jakimś legendarnym i najlepszym w branży, ale solidnym i słownym, więc jeśli ktoś ma kilka tysięcy i wskaże cel, to może liczyć na jego pomoc w eliminacji celu. Tak jest do dnia, w którym bohater staje oko w oko z gigantycznym stworem o imieniu Glonth, który wysysa ludzkie kręgosłupy i jest wiecznie głodny. To niecodzienne spotkanie sprawia, że Tommy zyskuje nadludzkie moce  potrafi czytać w myślach innych i ma rentgenowski wzrok. Takie umiejętności dla płatnego zabójcy to prawdziwy skarb.
Początki Hitmana to 1993 rok, kiedy bohater pojawił się w drugim zeszycie The Demon Annual, wydanym w ramach crossoveru Bloodlines. Pomysłodawcą postaci i scenarzystą jest doskonale znany w Polsce Garth Ennis, autor Kaznodziei, Pielgrzyma, Chłopaków czy komiksów z serii Punisher oraz Hellblazer. Seria ma to wszystko, co charakteryzuje twórczość Ennisa  przemoc, krew, zbrodnie, czarny humor, absurdalne zdarzenia, wyrazistych bohaterów, życiowe rozmowy przy piwie i nawiązania do dzieł, które uwielbia, a zwłaszcza westernów. Widać to najwyraźniej w Za trumnę dolarów  jedynym w tym albumie komiksie, którego nie rysował John McCrea. Zaczyna się od rozmowy w barze na temat Trylogii dolarowej, którą nakręcił Sergio Leone, przerwanej telefonem z nowym zleceniem. Hitman musi udać się do Teksasu, gdzie czeka go przygoda mocno nawiązująca do spaghetti westernu Dobry, zły, brzydki.
Ennis jednak nie tylko bawi się w nawiązania, ale przede wszystkim osadza mocno ten komiks w uniwersum DC. Hitman mieszka w Gotham, więc gdy nocą wychodzi aby zapolować na swój cel, może natknąć się na dachu na Batmana. Gdy przyjmuje kolejne zlecenie, okazuje się, że ma uśmiercić Jokera.
Za narysowanie większość historii w tym albumie odpowiada John McCrea, którego charakterystyczny styl dodaje tym komiksom odpowiednią dawkę szaleństwa. Widać to zwłaszcza w pierwszych zeszytach, w części tych dalszych kreska ginie nieco pod komputerowo nałożonymi kolorami. Natomiast ostatnia historia to już dzieło duetu Carlos Ezquerra i Steve Pugh  pojawiają się więc w niej charakterystyczne kamienne twarze, niczym w Pielgrzymie czy komiksach z serii Sędzia Dredd.
Nowa edycja, poza twardą oprawą i innym tłumaczeniem, prezentuje też znacznie lepszą jakość druku. Drugi tom wydania z Mandragory miał okropne barwy  plansze były strasznie nasycone żółtym kolorem. Teraz wszystko jest w najlepszym porządku.
Po lekturze wydania z Mandragory nie wracałem do tego komiksu przez kolejne 18 lat. Pamiętam, że kiedyś byłem nim zachwycony, teraz tylko mi się bardzo podoba. Pewnie to nie efekt jego zestarzenia się  po prostu przez te lata przeczytałem masę innych komiksów i obejrzałem równie dużo filmów. Dziś więc Hitman nie robi na mnie już takiego wrażenia jak kiedyś, ale to wciąż historie, które czyta się z wielką przyjemnością oraz przykład komiksu, w którym autor mógł działać swobodnie i w nieskrępowany sposób. Świetnie, że po tylu latach oczekiwania, całość tej serii pojawi się w Polsce. Drugi tom zapowiedziano na wrzesień, a trzeci do sprzedaży trafi w grudniu tego roku.
Plusy:
	historie osadzone mocno w uniwersum DC
	czarny humor
	scenariusze Gartha Ennisa
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  Esencja pulpy

  Marcin Knyszyński

  Steve Niles, Bernie Wrightson Potworna kolekcja
  

  
  Wydawnictwo KBOOM wraca po roku do komiksów Stevea Nilesa i absolutnie genialnego Berniego Wrightsona. We wrześniu 2019 roku czytaliśmy Frankenstein żyje, żyje!, a dziś otrzymujemy komiksy powstałe trochę wcześniej. Potworna kolekcja to trzy rozbrajające, zabawne i po prostu znakomite opowieści obrazkowe  choć w kontekście tego, co Wrightson wyprawiał na papierze, jest to określenie nieoddające całej prawdy.
Ekstrakt: 100%
[image: Potworna kolekcja]
Bernie Wrightson jest komiksową legendą. Kojarzony jest przede wszystkim z pulpową grozą  jego pierwszym komiksem był 179 numer House of Mystery z kwietnia 1969 roku, kiedy to współpracował z Detective Comics jako freelancer. Najsłynniejsze dzieło z tego okresu to oczywiście Swamp Thing z 1972 roku  pierwsza seria o potworze z bagien ze scenariuszem Lena Weina. Wrightson narysował co prawda tylko dziesięć odcinków, ale to on ustalił raz na zawsze jak wygląda potwór  nikt już potem z tym nie próbował dyskutować. Rysownik przez całe swoje życie pozostawał w kręgach komiksowego horroru  jednym z jego najważniejszych dzieł są ilustracje do ekskluzywnego wydania Frankensteina Mary Shelley, które ukazało się w 1983 roku. Wspomniany Frankenstein żyje, żyje! jest tak naprawdę, według tego co mówił Steve Niles, sequelem powieści Shelley i jej podsumowaniem. Jak się okazało było to również podsumowanie twórczości Wrightsona i epitafium dla niej  grafik zmarł podczas pracy nad komiksem.
Wydawnictwo KBOOM sięga do pierwszych komiksów obydwu twórców. Potworna kolekcja zawiera trzy historie, wydane przez IDW Publishing między 2008 i 2011 rokiem. Pierwsza z nich, pod tytułem Stwierdziła zgon, jest noirowym kryminałem z bardzo charakterystyczną narracją. Obudziłem się przed trzydziestoma sekundami, a już marzyłem, żeby mi ktoś palnął w łeb i skrócił to cierpienie  detektyw Joe Coogan zdaje sobie pewnego ranka sprawę, że jest martwy. Chowa więc jelita do dziury w brzuchu i rusza w miasto znaleźć winowajcę. Ghul opowiada historię porucznika Klimpta, który chce rozwikłać zagadkę kryminalną w Hollywood. Na pomoc przybywa niejaki Ghul z Federalnego Biura Śledztw Paranormalnych  ponad trzymetrowe indywiduum, wyglądające jak Hulk, Frankenstein i Hellboy razem wzięci. Ghul ma jednak swoje własne cele  Klimt przeżyje naprawdę niezapomniane chwile. A ostatnia historia opowiada o nastoletnim geniuszu, tytułowym Doktorze Makabrze, który konstruuje niesamowite technologiczne cacka i rusza do walki z duchami. Wszystkie trzy opowieści dzieją się w tym samym uniwersum, w okolicach Los Angeles  bohaterowie pojawiają się gościnnie we wszystkich trzech nowelkach.
Potworna kolekcja jest esencją pulpy, jej wzorcowym, wprost idealnym przedstawicielem. Czego my tu nie znajdziemy Czarny kryminał w blasku Hollywood, Opowieści z krypty, Noc żywych trupów Romero, Scooby Doo, Ghostbusters, groszowe czasopisma z początku XX wieku (chociażby Weird Tales), naiwne komiksy ze Srebrnej Ery, filmy science fiction z połowy zeszłego wieku, kosmici, animal attack, szaleni naukowcy, zombie-detektyw czy wreszcie ektoplazmowy akcelerator rozwalający barierę, za którą czają się demony. Wszystko to okraszone pierwszorzędnym humorem czarnym jak smoła  porucznik Klimt, postać chyba najbardziej podobna do zwykłego czytelnika, ogląda to wszystko z otwartą buzią, ale szybko dochodzi do siebie i rusza do walki ze straszydłami, na widok których sam Szatan posrałby się ze strachu. Prawdziwie rozbrajający jest też Ghul, który jest jawnym nawiązaniem do Hellboya Mikea Mignoli. Olbrzym wychodzi z założenia, że planowanie w walce z potworami jest przereklamowane i za każdym razem dyskretnie wyważa drzwi. Krzyże i woda święcona nie są złe, ale nie należy lekceważyć potęgi wielgachnej spluwy!.
Wszystkie te smaczki i nawiązania są oczywiście znakomite, ale nie miałyby takiej siły rażenia, gdyby nie grafiki Berniego Wrightsona. Czasami po prostu aż trudno odwrócić wzrok o tych czarno-białych ilustracji. Styl artysty jest bardzo rozpoznawalny  mamy oszałamiającą wprost drobiazgowość, niezliczoną ilość detali, charakterystyczne, gęste kreskowanie i operowanie światłocieniem. Wrightson stosuje mnóstwo różnych odcieni, tekstur, wszystkie linie i plamy są wycyzelowane i bardzo przemyślane  czasem mamy wrażenie, że za chwilę to wszystko rozsadzi obrazek i eksploduje czytelnikowi w twarz. Wszystko przypomina stare drzeworyty (albo i staloryty), gdzie niepoliczalna ilość malutkich kresek składa się na całość, a tło jest tak zabudowane szczegółami, że nawet pusta przestrzeń nie jest tak całkiem pusta. To taki specyficzny, wrigthtsonowy, horror vacui, który zawsze wymagał od niego olbrzymiego nakładu pracy. Pięćdziesiąt ilustracji do wspomnianego wydania Frankensteina z 1983 roku rysował aż siedem lat i przyznawał, że zostawił przy tym spory kawałek duszy i zdrowia. Andreas Martens, autor Rorka, zawsze wymienia Wrightsona jako największe źródło graficznych inspiracji  wystarczy wziąć dowolny komiks Andreasa, aby dostrzec to już na pierwszy rzut oka.
Potworna kolekcja to kawał komiksu, zarówno ze względu na jakość jak i gabaryty. Zdecydowanie polecam i przypominam, że w styczniu znowu będziemy mogli podziwiać prace Wrightsona  Egmont wydaje głośny komiks Batman. Sekta.
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  Słowo Boże nie zawsze niesie otuchę

  Sebastian Chosiński

  Hermann Huppen Jeremiah #20: Najemnicy
  

  
  Dawno, dawno temu w odległej galaktyce gdy nazwisko rysownika i scenarzysty Hermanna Huppena znane było jeszcze nie tak licznym wielbicielom komiksów w Polsce, wydawnictwo Amber opublikowało dwa tomy Jeremiaha: dwudziesty, czyli Najemników, oraz dwudziesty drugi, to jest Noc na bagnach. Dlaczego serię zaczęto  wówczas  od końca? Najwyższy raczy wiedzieć.
Ekstrakt: 90%
[image: Jeremiah #20: Najemnicy]
Na szczęście Elemental publikuje dzieło Belga po bożemu, z zachowaniem chronologii, począwszy od Nocy drapieżców (1979), a skończywszy na Któż to może wiedzieć, skoro do dzisiaj powstało trzydzieści osiem tomów (najnowszy miał premierę na rynku frankofońskim we wrześniu tego roku) i wciąż ukazują się nowe. To zresztą jedynie powód do radości, zwłaszcza że seria wciąż trzyma poziom, a wydani oryginalnie w 1997 roku Najemnicy prezentują się nadzwyczaj interesująco. Dlaczego zatem osiemnaście lat temu Amber i Jeremiah polegli w starciu z polskim rynkiem? Raz, że na opowieści rysunkowe nie było jeszcze wtedy w naszym kraju tak wielkiego zapotrzebowania. Dwa, że zamiast zapoznać czytelników z początkiem cyklu Hermanna Huppena, sięgnięto po historie wówczas najświeższe, które wprawdzie można było czytać bez znajomości wcześniejszych, lecz przyjemność płynąca z lektury na pewno nie była tak duża, jak mogłaby być.
Fabuła zaczyna się z górnego C, niemal dosłownie od trzęsienia ziemi. W położonym na pustyni posterunku funkcjonariusz umila sobie czas, korzystając z usług prostytutki. Przyjemność tę przerywa mu ujadanie psa i niecodzienny hałas. Gdy wychodzi na zewnątrz, widzi uzbrojoną bandę, która przybyła bądź to samochodami, bądź na grzbietach słoni. Chcą wiedzieć, czy przejeżdżał tędy w ostatnim czasie stary mężczyzna z brodą. Kiedy otrzymują odpowiedź twierdzącą, zabijają oboje i ruszają dalej. To mocny wstęp, który w tym momencie wydaje się niezrozumiały. Ale bez obaw. Wszystko wyjaśnia się później. Poszukiwanym przez bandziorów starcem okazuje się nobliwy Angus Greenspoon, obwoźny sprzedawca Pisma Świętego, nawiedzony kaznodzieja niosący stęsknionym Słowo Boże. Człowiek z gatunku tych, którzy z miejsca wzbudzają sympatię i zaufanie. A jeśli tacy właśnie ludzie pojawiają się na kartach serii komiksowej Hermanna  oznacza to zazwyczaj tyle, że należy się ich wystrzegać.
Podróżujący przez pustynię Jeremiah i Kurdy Malloy (dochodzący do siebie po perypetiach opisanych w Strefie granicznej), napotkawszy Angusa, dają się uwieść jego prostolinijności. Z drugiej strony jego towarzystwo okazuje się przydatne  to właśnie dzięki niemu zostają bowiem bez większych ceregieli wpuszczeni do górniczego miasteczka, w którym znajduje się kopalnia należąca do kompanii Sears & Como. Kieruje nią pan Meredith, który dziwnym trafem robi wiele, aby za bardzo nie inwestować  ani w zwiększenie wydobycia, ani w zapewnienie bezpieczeństwa pracownikom, co bardzo irytuje odpowiadającego za to Wilbura Piercea. Przesłanki wysnuwane przez Huppena są oczywiste  coś się za tym wszystkim musi kryć. Coś, co skrzętnie ukrywa Meredith. Pytanie tylko, jaką rolę w całej historii odgrywa Greenspoon? I kim są tropiący go ludzie, poznani na samym początku opowieści?
Biorąc pod uwagę, że Jeremiah i Kurdy mają niezwykły wręcz talent pakowania się w tarapaty, można być pewnym, że i tym razem wylądują w samym oku cyklonu. I jednocześnie, że dołożą wszelkich starań, aby wyjść z problemów cało. A staje się to możliwe po części dzięki starym znajomym  Romei i Juliusowi, z którymi powierzchowna znajomość datuje się od czasu przygód przedstawionych w tomie zatytułowanym  możecie już tego nie pamiętać  Julius i Romea (1986). Dwudziesty tom serii to klasyczny komiks akcji, w którym nie brakuje zdrad i pościgów, strzelanin i, co wcale nie jest w serii Hermanna oczywistością, seksu. A rozwiązanie zagadki nawiązuje do wydarzeń, jakie zaistniały na samym początku globalnego konfliktu, który sprowadził na Amerykę Północną apokalipsę. Czyta się Najemników jednym tchem, tym bardziej że fabule nie brakuje nagłych zwrotów i zaskoczeń, a napięcie utrzymuje się do ostatniej planszy. Hipnotyzują też rysunki Huppena, który w swej turpistycznej manierze osiąga tu prawdziwe mistrzostwo!
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  Bezimienna pani ceramicznych robotów

  Agnieszka Achika Szady

  Benjamin Read, Chris Wildgoose Porcelana #2: Kostna biel
  

  
  Wytwory bohaterki Porcelany nie są tak naprawdę robotami, ponieważ nie mają oprogramowania. Bardziej przypominają golemy, z dodatkowym muśnięciem horroru. W tle mamy miłość, spiski i niesprecyzowaną sytuację geopolityczną.
Ekstrakt: 60%
[image: Porcelana #2: Kostna biel]
W porównaniu do zrecenzowanego już pierwszego tomu, fabuła się rozkręciła. Jest tu romans, podstęp, zdrada, walki i całkiem sporo śmierci. Trochę szkoda, że główna bohaterka  wcześniej zwana Małą, teraz Lady  nadal jest tak samo niesympatyczna. Na szczęście pojawia się postać, której można kibicować: młody wojskowy, poznany przez Lady przy okazji negocjacji handlowych (nie dowiadujemy się, jak ma na imię). Jego przełożona chce zamówić porcelanowych żołnierzy do walki na nieokreślonym froncie wschodnim. Nie dowiadujemy się, z kim, bo autorzy nie zdradzają niczego o wykreowanym przez siebie świecie. W pewnym sensie i tak nastąpił postęp. bo w I tomie obejrzeliśmy tylko fragment zaułka, a potem już akcja działa się wyłącznie na szczelnie ogrodzonym terenie posiadłości Alchymika. Obecnie widzimy już kilka fragmentów miasta. Na razie całość sprawia wrażenie, że jest to miasto-państwo rządzone przez panią generał (czy muszę nadmieniać, czego się o niej nie dowiadujemy?). O innych miastach czy krajach nie ma wzmianki, może w wyniku tej zadziwiającej niechęci do nazw własnych.
Bezimienne Miasto przypomina Londyn końca XIX wieku  mamy puby, policjantów, armię podobną do niesprecyzowanej armii europejskiej tamtych czasów. Za to ożaglowanie statków jest żywcem przeniesione z dawnych Chin, co sprawia dziwne wrażenie. Moda jest generycznie przedstuletnia, zaś obyczajowość to dziwna mieszanka współczesności (adwokat Lady jest zamężny) i przedstuletniej tradycji (mąż przejmuje kontrolę nad majątkiem żony). Wojna trwa gdzieś w tle: nie widać żadnych związanych z nią niedostatków czy lęków wśród ludzi, a godzina policyjna istnieje ewidentnie tylko po to, by  już po raz drugi  popychać intrygę do przodu. No bo z jednej strony zakaz poruszania się po ulicy, a z drugiej  otwarte do późna knajpy i tancbudy? Czyżby ich bywalcy mieli tam nocować?
Wszystko to są drobiazgi, lecz ich nagromadzenie w końcu zaczyna przeszkadzać. Klaustrofobiczny świat i niemiła bohaterka Co prawda trzeba przyznać, że scenarzysta dokłada starań, aby nadać jej jakieś sympatyczne cechy. Niektórych golemów, zwanych tu porcelanami, Lady traktuje niemal jak własne dzieci, stara się też przywrócić umysł zabitego w poprzednim tomie Alchymika, obecnie będącego porcelanem. Czy wspominałam o muśnięciu horroru? Oto ono: do wykonywania ceramicznych istot wykorzystuje się elementy ciał zmarłych ludzi, a końcowy wytwór może zachować fragmenty ich pamięci. Pojawia się też ciekawa scena: u golemów z magicznie wymazaną pamięcią samorzutnie powstaje zupełnie nowa umysłowość. Szkoda, że ten fascynujący wątek nie został pociągnięty dalej. Może w trzecim tomie? Który bez wątpienia nastąpi, choć  co warte uwagi  każdy kolejny kończy się zamknięciem fabularnym i można na nim poprzestać bez żalu.
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  Album pełen wspaniałości

  Maciej Jasiński

  Don Rosa Wujek Sknerus i Kaczor Donald #2: Powrót na Równinę Okropności
  

  
  To już drugi tom serii prezentującej chronologicznie wszystkie kacze komiksy, które stworzył Don Rosa. Tym razem są to historie z lat 1988-90. Dzięki temu po raz kolejny można się przekonać jak doskonale ten autor czuje ducha klasycznych opowieści Carla Barksa i z jaką biegłością nadaje im nową, atrakcyjniejszą formę.
Ekstrakt: 100%
[image: Wujek Sknerus i Kaczor Donald #2: Powrót na Równinę Okropności]
Jak zaznacza w przedmowie Don Rosa, ten album jest pełen pierwszych przypadków w jego karierze. Jest tu między innymi jego pierwsza i jedyna historia o kaczorach, która została w całości odrzucona przez wydawcę, jest też pierwsza i jedyna historia, którą napisał i naszkicował, ale nigdy nie otrzymała finalnej formy. Jak więc widać trafiły tu komiksy, których poza tą kolekcją raczej nikt z fanów tego autora nigdy by nie zobaczył. Natomiast jeśli chodzi o inne historie, to mamy tu kilka niezwykle ciekawych przypadków. Wyróżnia się zdecydowanie tytułowy Powrót na Równinę Okropności. To pierwszy sequel komiksu Barksa, o jaki został poproszony Rosa. Nawiązuje do opowieści Zagubieni w Andach, w której uczestniczyli Kaczor Donald oraz Hyzio, Dyzio i Zyzio. Jednak gdy w 1988 roku Carl Barks namalował obraz Powrót na Równinę Okropności, na którym pojawiał się również Sknerus McKwacz, wydawca uznał, że byłoby dobrze do sprzedawanych litografii dokładać właśnie komiks o takim samym tytule. Takie ciekawostki i kulisy powstawania wszystkich komiksów Don Rosa opisuje w dodatkach  łącznie z okładkami to aż 45 stron wypełnionych masą unikatowych wspomnień, materiałów i grafik.
Powrót na Równinę Okropności to kolejny już po Synu Słońca (wydrukowanym w pierwszym tomie kolekcji) komiks w dorobku Dona Rosy, w którym wprowadza on postać Granita Forsanta. Ten bohater od czasu swego debiutu w komiksie Barksa z 1956 roku pt. O kawałek sznurka  jest drugim najbogatszym kaczorem na świecie. Nie może się jednak z tym pogodzić i robi wszystko aby pokrzyżować plany Sknerusa. Jest w Powrocie na Równinę Okropności dużo humoru, są zwroty akcji i nawet celne uwagi na temat cywilizacji, mody i ludzkich pragnień. Doskonały wzór dla innych autorów jak tworzyć takie opowieści przygodowe.
Ale szybkiej akcji i emocji nie brakuje też w innych zamieszczonych w tym albumie historiach. Na tropach krokodyla opowiada o wyprawie w głąb afrykańskiego lądu, której celem jest odnalezienie i przywiezienie najrzadszego zwierzęcia na świecie. Natomiast Dar wielkiej góry przedstawia historię ekspedycji na kupiony przez McKwacza szczyt. Pojawiają się w tym albumie też komiksy z doskonale znanymi przeciwnikami McKwacza, takimi jak bracia Be czy Magika de Czar. Nie mogło zabraknąć również Gogusia, wynalazcy Diodaka czy pilota Śmigacza dobrze znanego fanom serialu animowanego pt. Kacze opowieści. Niezwykle ciekawa jest historia Zstąpmy do głębi, w której autor prezentuje jak dużo pieniędzy jest w skarbcu Sknerusa  przekrój przez wszystkie warstwy (niczym w kopalni) robi wrażenie.
Po świetnym pierwszym tomie dostaliśmy równie dobry drugi. Wujek Sknerus i Kaczor Donald wyrasta na najlepszą serię, jaką obecnie wydaje Egmont. I nie chodzi tu tylko o doskonałe komiksy, ale też o niezwykle ciekawe dodatki, w których można przeczytać o historii powstawania poszczególnych opowieści oraz o życiu autora. A ten wskutek wypadku w 1988 roku był o krok od zakończenia dopiero co rozpoczętej kariery. Na szczęście opatrzność nad nim czuwała i Don Rosa mógł całkowicie poświęcić się tworzeniu tego, co kochał od dzieciństwa i co tak świetnie mu wychodzi.
Plusy:
	pełne humoru i akcji komiksy
	znakomite dodatki
	unikatowe, niepublikowane wcześniej komiksy i materiały
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  O, Gilgamesz wrócił!

  Marcin Osuch

  Zbigniew Kasprzak, Andrzej Krzepkowski, Tadeusz Markowski, Wiesława Wierzchowska Klasyka polskiego komiksu: Bogowie z gwiazdozbioru Aquariusa
  

  
  Tytuł tego albumu może być nieco mylący. Nie, w tej okazałej księdze nie znajdziecie samego tylko wznowienia kultowego komiksu z lat osiemdziesiątych. Ta księga zawiera praktycznie wszystkie prace Zbigniewa Kasprzaka z czasów, gdy jeszcze pracował w Polsce.
Ekstrakt: 100%
[image: Klasyka polskiego komiksu: Bogowie z gwiazdozbioru Aquariusa]
Patrząc na zawartość, pewnie nieco bardziej pasowałby tytuł Antologia Zbigniewa Kasprzaka, ale Egmont uznał, że album należy sygnować najbardziej znanym komiksem artysty z tamtych lat. Mniejsza o tytuł, najważniejsze, że zbiór ten został wydany i to trzeba przyznać bardzo przyzwoicie. Wygląda zresztą, że i dla wydawcy była to bardzo ważna pozycja, skoro zarezerwował dla niej numer 2000 w ramach Klubu Świata Komiksu.
Początki komiksowej kariery Zbigniewa Kasprzaka to intrygująca mieszanka szczęścia i pecha. Zafascynowany komiksem, podjął studia na krakowskiej ASP. Tam, podobnie jak Grzegorz Rosiński i Marek Szyszko, zetknął się z niechęcią wykładowców do komiksu czy też rysunku realistycznego w ogóle. Nie zniechęcony, wysłał swoje prace na konkurs ogłoszony przez Relax, ale już grubo po czasie. Konkurs wygrał, zaproponowano mu współpracę, ale magazyn zamknięto (w peerelowskich realiach nawet trudno napisać, że upadł). Na szczęście nie samym Relaksem stał polski komiks. Kasprzak nawiązał współpracę z wydawnictwem Sport i Turystyka oraz miesięcznikiem Fantastyka.
Egmontowską antologię otwierają tytułowi Bogowie z gwiazdozbioru Aquariusa, historia wpisująca się w duże w tamtych czasach zainteresowanie UFO. Nie wiadomo nic na temat scenarzysty. Żona rysownika Grażyna Kasprzak, uprzedzając moje pytanie, zaprzeczyła pogłoskom jakoby to Zbigniew Kasprzak był odpowiedzialny także za scenariusz. Możliwe, że za brakiem informacji o scenarzyście, kryje się Alfred Górny, dyrektor wydawnictwa a jednocześnie człowiek, który doprowadził do powstania serii daenikenowskiej narysowanej przez Polcha. Według Adama Ruska[bookmark: a1]1), Sport i Turystyka nie otrzymała zgody Naczelnego Zarządu Wydawnictw na wydanie tej serii (wydał ją KAW). Może to była próba obejścia przez Górnego sztywnych ram odgórnych decyzji w socjalistycznym systemie?
[image: ]
Historia jest oczywiście dużo krótsza od Bogów z kosmosu. Rzecz rozgrywa się cztery i pół tysiąca lat przed Chrystusem. Awaria systemu podróży między gwiezdnej powoduje, że czwórka kosmitów ląduje na Ziemi. Zaraza po wylądowaniu nawiązują kontakt z ludzkim plemieniem i obejmują je swego rodzaju opieką. Chcąc umożliwić ludziom lepsze warunki życia przeprowadzają ich z górzystych pustkowi do żyznych równin Tygrysa i Eufratu, dając w ten sposób początek cywilizacji sumeryjskiej. Trudno jest uniknąć porównań z serią daenikenowską. Dzieło Polcha, Mostowicza i Górnego jest zrobione z dużo większym rozmachem, co jest o tyle oczywiste, że powstało na zamówienie zachodnioniemieckiego wydawnictwa. Bogowie z gwiazdozbioru Aquariusa wciśnięci w zeszytowy format, rysowani w skali 1:1 i kolorowani nie na blaudrukach, a na oryginałach, wypadają słabiej. Ale już sama historia, sprawia wrażenie bardziej zwartej i logicznej niż ta o wyprawie z Des.
W kolejnych komiksach, szczególnie Człowieku bez twarzy czy Eksponacie AX, Kasprzak udowadnia, że jeśli zdejmie się z niego ograniczenia związane z formatem planszy, to radzi sobie bardzo sprawnie z komiksową materią. Mnie do gustu najbardziej przypadł ten ostatni, być może wynika to z sentymentu jaki mam do pierwszego numeru Fantastyki, w którym epizod ten się pojawił. Pod względem graficznym jest to chyba najczystszy z zaprezentowanych w antologii komiksów. Rysunki nie są przeładowane szczegółami, postaci lepiej trzymają proporcje. Do tego dochodzi odważniejsze kadrowanie i sprawne posługiwanie się skrótami perspektywy, co nadaje dużej dynamiki poszczególnym kadrom. A i sama historyjka, choć krótka, jest intrygująca i ma udaną puentę.
Musze się przyznać, że nie wszystkie komiksy zawarte w tym albumie miałem okazję przeczytać wcześniej. Jednym z nich jest historią, na którą składają się Gość z kosmosu i Zbuntowana. Tworzą one, może nieco przegadaną, opowieść sf przypominającą nieco klasyki Lema w stylu Opowieści o pilocie Pirxie czy Niezwyciężonego. Historia, oryginalnie była tworzona w formacie zbliżonym do innych kolorowych zeszytów, powiększona do A4 traci nieco od strony wizualnej, gdyż rysunek sprawia wrażenie rozmazanego.
Całość albumu uzupełnia kilka stron szkiców do wybranych historii oraz wstęp i biografia Zbigniewa Kasprzaka pióra Adama Ruska.
Wartość tego albumu nie polega na tym, że zawiera on komiksowe historie z najwyższej półki. Wraz z antologiami Relaksu oraz Waldemara Andrzejewskiego daje możliwość bezpośredniego obcowania z historią polskiego komiksu. W przypadku Bogów z gwiazdozbioru Aquariusa jest to historia początków kariery Zbigniewa Kasprzaka, rysownika, który dzięki swojemu talentowi i uporowi zrobił karierę na trudnym rynku frankofońskim.

[bookmark: a1t]1) Adam Rusek: Leksykon Polskich Bohaterów i Serii Komiksowych, Biblioteka Narodowa, Warszawa 2007 s.204
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  Klasycznie i od nowa

  Dagmara Trembicka-Brzozowska

  Grzegorz Rosiński, Jean Van Hamme Mistrzowie Komiksu: Western (wyd.2020)
  

  
  Niemal dwadzieścia lat temu duet Grzegorz Rosiński i Jean Van Hamme stworzyli komiks stojący bardzo daleko od tematyki czy stylu, z którym ich zwykle kojarzono. Tytuł mówił wszystko: Western.
Ekstrakt: 80%
[image: Mistrzowie Komiksu: Western (wyd.2020)]
Fabuła jest jednocześnie prosta i skomplikowana. Prosta, bo taką historię czytaliśmy już dziesiątki razy a kolejne tyle widzieliśmy w klasykach kina kowbojskiego. Skomplikowana, bo losy bohaterów komiksów rzadko kiedy bywają pospolite. Tu mamy: zdradę, morderstwa, zemstę oraz rodzinne tajemnice. Wszystko skupia się, mniej lub bardziej, na postaci Natea, który w 1868 roku, jako młody chłopiec, był jedną z osób dramatu rozgrywającego się w leśnej szopie: udawał zaginionego przed laty bratanka bogatego ranczera. Przekręt się nie udał, większość uczestników zginęła, a Nate stracił rękę. Dekadę później trafia na córkę bogacza, którego miał oszukać.
Co się wydarzy  możemy się domyślać. W końcu western jako gatunek funkcjonuje w popkulturze sporo ponad sto lat i operuje podobnymi kliszami niezależnie od medium, na które trafia. Warto jednak powiedzieć, że historia jest spójna, pełna akcji, strzelanin i zwrotów, a zakończenie może niektórych zaskoczyć. Jest też dość smutna, ale na dobrą sprawę większość znanych westernów unika typowych happy endów.
To, co Western wyróżnia, to rysunek. Rosiński zaczynał tu eksperymentować z formą  do zwykłych szkiców i kadrów wprowadzał elementy malarstwa, zwłaszcza olejnego. Tak więc co jakiś czas narrację przerywają dwustronicowe, barwne rozkładówki, głównie pejzaże, przywodzące na myśl dzieła impresjonistów  nasycone kolorami, z nieco rozmytymi śladami pędzla. Same komiksowe kadry również dotknęły eksperymenty. Z jednej strony kreska jest wyraźnie bardziej malarska, z drugiej autor postanowił utrzymać je w odcieniach pustynnych sepii i szarości. Efekt wizualny  naprawdę interesujący. Tym lepiej więc, że Egmont postanowił zafundować nam drugie wydanie Westernu (pierwsze było w 2001 roku) w dużym formacie, jak album z reprodukcjami obrazów.
Ten komiks nie jest fabularnie w żaden sposób odkrywczy  co nie jest wadą, bo nie innowacjami western przecież stoi. Dostajemy dobrze napisaną historię Van Hammea, pełną emocji i zagadek, co w zupełności powinno wystarczyć. Na pierwszy plan wysuwa się jednak warstwa artystyczna, która po prostu niezwykle cieszy oko; kadry Westernu można oglądać kilka razy z rzędu i nadal mieć z tego radość. Jeśli chcecie komiksu, który będzie ozdobą półki, to ten będzie w sam idealny.
Plusy:
	piękne wykonanie graficzne
	ładne wydanie
	klasyczna, ale dobrze napisana historia


Minusy:
	poszukiwacze nowych trendów w komiksie nie znajdą tu wiele
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  Wszystko co najgorsze w Marvelu

  Piotr Pi Gołębiewski

  Javier Piña, Humberto Ramos, Jesús Saiz, Mark Waid Avengers #6: Zderzenie światów
  

  
  Wiecie, co jest najlepsze w szóstym tomie serii Avengers z podtytułem Zderzenie światów"? Okładka autorstwa Alexa Rossa.
Ekstrakt: 40%
[image: Avengers #6: Zderzenie światów]
Można być maniakiem Marvela i łykać wszystko, co nam się zaoferuje. Często staram się szukać pozytywów w recenzowanych albumach, choć bywa, że nie jest to łatwe. Niemniej to, co zaprezentował nam scenarzysta Mar Waid, wraz z kolegami rysownikami, stanowi wszystko to, czego nie cierpię w suprbohaterskiej branży.
Po pierwsze mamy do czynienia z crossoverem, w którym biorą udział drużyny Avengers i Champions. Nawet w Polsce mogliśmy się zorientować, że starzy wyjadacze nie lubią się z młokosami. Dlatego też tytułowe zderzenie światów nie dotyczy jedynie zagrożenia, z którym muszą sobie poradzić herosi, ale także ma wymiar symboliczny w kontekście walki starych z młodymi. I choć sam pomysł nie jest nowy, wciąż można go ciekawie zaprezentować. Niestety Waid nie podołał zadaniu. Niby dowódca Mścicieli Falcon ściera się z przywódczynią Czempionów, czyli Ms. Marvel, ale nie wychodzi to poza poziom kłótni w piaskownicy, o to, kto ma fajniejsze zabawki (czyli potężniejszych i mądrzejszych członków). Nawet emocjonalny wybuch Novy, który zagroził odejściem, wygląda mało poważnie.
Problemem jest także to, że na kartach komiksu widzimy całkiem pokaźny oddział postaci, ale w większości stanowią one tło dla kilku liderów. Prawdopodobnie związane jest to również z tym, że oba składy są po ostrych przetasowaniach personalnych. Z jednej strony mamy więc młodego, ale już dość doświadczonego Milesa Moralesa w roli Spider-Mana, czy młodą wersję Cyclopsa, który swoje przeżył, a z drugiej wciąż świeżą w temacie panią Thor, czy nową Wasp, mającą za sobą mniej przygód, niż chociażby Ms. Marvel. W takim towarzystwie trudno wskazać, który z teamów jest bardziej, a który mniej wyrobiony w bojach.
Po drugie, znów zostajemy wrzuceni na głęboką wodę odnośnie świata Marvela. Wydawać by się mogło, że skoro Egmont zdecydował się na regularne publikowanie serii Avengers, będziemy w Polsce na bieżąco. Nic bardziej mylnego. Aby ogarnąć sytuację, należy śledzić kilkanaście równoległych serii. To nie sprzyja emocjonalnemu związaniu się z postaciami, zwłaszcza, kiedy niespodziewanie pojawiają się na kartach komiksu. Tu tak jest z bardzo ważną dla fabuły Viv, córką Visiona, która wyskoczyła, niczym przysłowiowy królik z kapelusza. Podobnie w konsternację wprowadza postać Hulka, który nie jest tym Hulkiem, jakiego znamy i lubimy, a kimś całkiem innym. Tylko wyglądającym i nazywającym się tak samo. Ja wiem, że lubimy piosenki, które już słyszelieśmy, więc po co silić się na wymyślanie nowych herosów, skoro można swobodnie przerabiać starych, ale bez przesady.
Po trzecie po raz kolejny otrzymujemy wydumaną, mało wciągającą fabułę. Pierwsze skrzypce gra w niej Wielki Ewolucjonista z Przeciw-Ziemi. Już to samo w sobie powinno stanowić ostrzeżenie, przed próbami doszukiwaniem się w tym zbyt wielkiego sensu. Sięganie po te elementy zawsze oznacza stąpanie po cienkim lodzie tego co możemy przyjąć na wiarę. Nawet w komiksie superbohaterskim musimy mieć do czynienia z choćby odrobiną prawdopodobieństwa. Mark Waid stara się nas zwieść pseudonaukowymi teoriami, ale aby nikt się nie połapał, że są bez sensu, natychmiast wrzuca nas w wir akcji. Przyznam, że zadziałało to w przypadku I Wojny Kanga, ale tym razem nie zamydliło oczu na tyle, bym w pewnym momencie nie zadał sobie fundamentalnego pytania: co ja pacze?. Inaczej być nie mogło, skoro pierwszym problemem, z którym muszą uporać się nasi bohaterowie (i to aż z dwóch drużyn) jest lecący na stronę Ziemi asteroid, który dla Thora (męskiego), czy Hulka (starego) nie powinien sprawiać większego problemu. Bądź co bądź ten pierwszy poradził sobie z atakiem żywej planety, a ten drugi potrafił złączyć rozsuwające się płyty tektoniczne.
Wreszcie po czwarte, irytuje mnie rozdźwięk w warstwie graficznej. A to dlatego, że mamy do czynienia z kompilacją albumów serii Avengers i Champions, za które odpowiadają inni rysownicy. O ile jeszcze Jesus Saiz i Javier Piña w pewien sposób się uzupełniają, prezentując szlachetny, bardziej naturalistyczny styl, to już Humberto Ramos całkiem od nich odstaje, serwując cartoonową stylistykę, do tego wyglądającą, jakby była tworzona na kolanie.
Ale żeby nie było, że dopatruję się samych minusów, na koniec muszę pochwalić wątek Visiona i jego córki, który jako jedyny został zaprezentowany w przekonujący sposób i faktycznie potrafi chwycić za serce. Ich relacja przez cały komiks ewoluuje i angażuje bardziej, niż całe zamieszanie z Przeciw-Ziemią, czy utarczki Avengers z Champions.
Mimo wszytko jednak Zderzenie światów ciężko zaliczyć nawet do marvelowej średniej. To po prostu komiks dla fanów, którzy nie chcą mieć dziury w kolekcji. Reszta spokojnie może go sobie darować.
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  Czarno-czarny świat

  Marcin Knyszyński

  Ed Brubaker, Sean Phillips, Colin Wilson Śpioch #2
  

  
  Dziś czytamy kolejną opowieść z uniwersum Wildstorm  imprintu Detective Comics, przejętego w 1998 roku od Image. Całkiem niedawno pisaliśmy o Authority, superbohaterskiej grupie niebiorącej jeńców  teraz przyszła pora na drugi tom Śpiocha. Szpiegowski thriller i sensacyjna akcja  wszystko w noirowych klimatach z pojawiającymi się gdzieniegdzie wątkami superbohaterskimi. Autorami są dwaj twórcy, których nazwiska połączone razem stanowią już mocno rozpoznawalną markę  Brubaker / Phillips.
[image: Śpioch #2]
Holden Carver jest tajnym agentem, który podczas jednej z misji, zetknął się z nieznanym artefaktem spoza naszego wszechświata i ocalał jako jedyny ze swego oddziału. John Lynch, jego przełożony, spreparował dowody obciążające Holdena  cały świat ma go za zbrodniarza, który zabił swoich towarzyszy. Mają one też uwiarygodnić jego przykrywkę  postawiony przed faktem dokonanym, Holden ma zinfiltrować Syndykat, czyli zbrodniczą organizację przestępczą, kierowaną przez geniusza zła o pseudonimie TAO. Ale traf chciał, że Lynch po postrzale w głowę zapadł w śpiączkę i nie ma już nikogo, kto mógłby pomóc Carverowi powrócić na łono społeczeństwa. TAO odkrywa prawdę o Carverze, ale zamiast go zlikwidować, proponuje mu posadę. W końcu Holden jest już jednym z jego najwyżej postawionych ludzi, pozostaje w związku z drugą po TAO członkinią Syndykatu i tak naprawdę nie ma innego wyjścia. I nie jest nic winien rządowi USA i jego tajnym organizacjom  w świecie Śpiocha nie ma bowiem wyraźnie poprowadzonej granicy między dobrem i złem. Są tylko interpretacje. Carver przystaje na propozycję TAO i faktycznie zostaje przestępcą. A tymczasem Lynch budzi się ze śpiączki. Ta mniej więcej wygląda fabuła pierwszego tomu Śpiocha, na który złożyło się dwanaście odcinków wydanych za oceanem w 2003 i 2004 roku.
Tom drugi jest bezpośrednią kontynuacją tych wydarzeń. John Lynch staje się teraz wrogiem Carvera i próbuje za wszelką cenę dotrzeć do swego byłego agenta. Nie wiadomo tylko do końca w jakim celu  może to być likwidacja, próba przeciągnięcia ponownie na swoją stronę albo jeszcze coś innego. TAO ma teoretycznie tylko jeden cel  usunięcie Lyncha zanim ten zdoła dobrać się Syndykatowi do skóry. Ma również swoje plany co do odwróconego właśnie Carvera  ten z kolei zaczyna zdawać sobie sprawę, że nie może już ufać nikomu, nawet sobie. Dwanaście odcinków drugiego tomu Śpiocha zamykają całą historię  Ed Brubaker był i tak szczęśliwy, że wydawnictwo zakontraktowało kolejne części. Oryginalny pomysł zakładał koniec po pierwszym tomie  świetne wyniki sprzedażowe umożliwiły jednak kontynuację.
W sumie nic dziwnego. Śpioch jest znakomitym, rasowym kryminałem w czarnych barwach  noirowy klimat podkreśla nieustanna narracja Carvera, który cały czas przemawia do czytelnika oraz charakterystyczne, ciemne grafiki Seana Phillipsa, których nie sposób pomylić z żadnymi innymi. Czytając Śpiocha mamy wrażenie, że akcja dzieje się bez przerwy w nocy, tak jakby dzień w ogóle nie istniał. Specyficzny efekt daje też charakterystyczny układ kadrów  mamy zazwyczaj jeden całostronicowy (obowiązkowo tonący w mroku), a na niego nałożonych jest kilka mniejszych, oddzielonych jednak odstępem. Brubaker/Phillips to już niemal znak handlowy  stworzyli razem niejeden popularny komiksowy kryminał. Brubaker wspomina jednak Śpiocha jako najtrudniejszy do napisania z wszystkich  przyczynił się do tego fakt, że komiks ten jest elementem superbohaterskiego uniwersum Wildstorm.
Czarny kryminał bowiem miesza się tu z elementami stricte fantastycznymi  dookoła psionicy, telepaci i inni kolesie o nadludzkich zdolnościach. John Lynch, TAO, ludzie Lyncha, ludzie TAO, Cash Cole zwany Grifterem, główny bohater i jego kochanka  oni wszyscy dysponują wielkimi mocami i o żadnym z nich nie jesteśmy w stanie powiedzieć, czy jest zły czy dobry. To kolejna cecha kryminału Brubakera/Phillipsa  absolutna szarość i płynność moralna. Holden Carver słyszy w pewnym momencie zarzut  jak może pracować dla takiego potwora jakim jest TAO? Przecież to terrorysta  destabilizuje rządy na całym świecie, przeprowadza zamachy i zabija niewinnych ludzi. Carver ripostuje  a co niby robił pracując dla Lyncha, którego działalność sankcjonuje rząd USA? Również destabilizował rządy i zabijał ludzi. Nieważne są motywacje i cele  efekty są te same. Świat to jedna wielka gra, do której maluczcy nie są dopuszczeni  martwe dzieci pozostaną martwe, niezależnie od tego, czemu ich śmierć miała posłużyć.
Holden Carver musi zatem obrać trzecią drogę w świecie, w którym dwie potęgi przeciągają linę bez oglądania się na konsekwencje. Jest pozostawiony sam sobie  nie może opierać się na informacjach od żadnej ze stron, ponieważ obie próbują nim manipulować. W uniwersum Wildstorm nie istnieje bowiem dobro  wiemy to już z niedawno wydanego Authority. Podziały są już tylko czarno-czarne, kłamstwa buduje się na kłamstwach, agenci są często potrójni lub poczwórni  najważniejszym celem życia staje się tylko przetrwanie.
Ed Brubaker napisał komiks, w którym estetyka noir łączy się z superbohaterstwem, ale nie daje się zdominować. I jak to w noir bywa mało kto wychodzi bez szwanku  dobrze, że Śpioch kończy się właśnie na drugim tomie. Aż strach pomyśleć co mogłoby być dalej. Dla miłośników kryminałów z intensywnie prowadzoną fabułą, komiks duetu Brubaker/Phillips jest oczywiście pozycją nie do przegapienia.
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  Wielka komiksowa wyżerka

  Maciej Jasiński

  Jim Davis Garfield: Garfield - Tłusty koci trójpak #6, Jim Davis Garfield: Garfield - Tłusty koci trójpak #7
  

  
  Garfielda zna chyba każdy, bo ten kot dzięki komiksom, filmom, grom i gadżetom stał się ważnym elementem popkultury. Od ponad dwóch lat wydawnictwo Egmont prezentuje kolejne grube tomy z komiksowymi paskami oraz jednostronicowymi historyjkami. Nie sposób nie zauważyć, że treść tych albumów krąży wokół tych samych tematów: spania, jedzenia i robienia psikusów domownikom. Ale Jim Davis jest w żonglowaniu nimi i modyfikowaniu gagów na tyle kreatywny, że żarty ani trochę się nie nudzą.
Ekstrakt: 90%
[image: Garfield: Garfield - Tłusty koci trójpak #6]
Garfield najchętniej przespałby cały dzień, o ile ktoś mu podstawi miskę z karmą (bo doskonale radzi sobie również z jedzeniem przez sen, jeśli tylko Jon go budzi co jakiś czas i przypomina o przełykaniu). Jego największym wrogiem jest budzik, a jedyny akceptowalny to ten zepsuty. Jednak gdy już wstanie by dorwać się do lodówki, pokazuje swą prawdziwą naturę kota niezwykle złośliwego, który życiową radość czerpie z uprzykrzania życia innym oraz z prymitywnych złośliwości. Jest prawdziwym mistrzem w kopaniu Odiego (który nie jest zbyt bystrym psem), a jedną swą miną lub czynem potrafi popsuć humor Jona na cały dzień.
Przyznam, że jestem niezmiennie pod wrażeniem, ile różnych żartów udaje się wycisnąć z bardzo podobnych sytuacji  jak np. wchodzenia Garfielda na wagę (która to w sarkastyczny sposób komentuje tuszę kota albo jego próby odchudzania), porannego picia kawy czy zabijania pająków. Jim Davies nie przejmuje się poprawnością. Żarty z otyłości są tu na porządku dziennym, a obrywa się też innym grupom, które utożsamiają bohaterowie oraz o których np. mowa w oglądanych w telewizji programach.
Ekstrakt: 90%
[image: Garfield: Garfield - Tłusty koci trójpak #7]
W większości przypadków mamy do czynienia z gagami zamkniętymi w formie trzykadrowego paska czy jednostronicowej historyjki. Jedynie sporadycznie paski układają się w dłuższe opowieści  gdy np. Jona odwiedzają krewni albo jedzie on na farmę. Trochę szkoda, że takich przypadków jest niewiele w tych albumach, bo tworzenie nieco dłuższych form daje autorowi więcej możliwości rozśmieszania, co widać doskonale w liczącej aż 24 paski historyjce o wyjeździe na biwak. Po drodze przejeżdżają krowę, a przygotowywanie obozowiska to prawdziwe pasmo nieszczęść, które skończy się opadami deszczu i śniegu, a nawet wizytą niedźwiedzia. Takie dłuższe historie zapadają też bardziej w pamięć, bo te tysiące krótkich po lekturze umykają niczym kolejne memy w internecie.
Każdy z tomów to niemal 300 stron wypełnionych naprawdę zabawnymi żartami, które nawet największych smutasów będą w stanie rozbawić. I szczerze mówiąc trudno się oderwać od lektury, jak od oglądania dobrych komedii. Zdecydowanie polecam.
Plusy:
	prawie 300 stron świetnych żartów w każdym tomie
	różnorodność gagów
	brak poprawności w tworzeniu dowcipów
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  Bystanders w czasach pogardy

  Sebastian Chosiński

  Hermann Huppen Jeremiah #21: Kuzyn Lindford
  

  
  Pod koniec lat 90. ubiegłego wieku Hermann Huppen znalazł się u szczytu swoich twórczych możliwości, co udowodnił dwoma kolejnymi  jednymi z najlepszych w całej serii  albumami Jeremiaha. Te dwie perełki to Najemnicy oraz Kuzyn Lindford, którego fabuła jest tak przerażająca i dołująca, że co wrażliwsi mogą długo dochodzić do siebie po lekturze.
Ekstrakt: 100%
[image: Jeremiah #21: Kuzyn Lindford]
Niby to nic nowego. Przecież od samego początku serii, zainicjowanej pod koniec lat 70. albumem Noc drapieżców, belgijski scenarzysta i rysownik raczy nas opowieściami o spustoszonej w wyniku wojny nuklearnej Ameryce Północnej. Czas i miejsce akcji wyraziście określiły nastrój tej historii. Trudno spodziewać się po niej wątków optymistycznych. Bohaterowie cyklu Huppena, Jeremiah i Kurdy Malloy, muszą przecież nieustannie walczyć o życie; świat wokół nich pełen jest bowiem krwiożerczych dwunożnych bestii, które postanowiły wykorzystać wielkie nieszczęście całego narodu do osiągnięcia osobistych korzyści. Ale w tak poważnych tarapatach to  przynajmniej do tego momentu  jeszcze się jednak nie znaleźli!
Jednym z tych, którzy świetnie radzą sobie w postapokaliptycznym świecie, jest senator John Kern. Jak każdy obrotny polityk z nieczystym sumieniem, dba on o to, aby obywatele widzieli w nim zatroskanego o losy kraju męża opatrznościowego, wielkiego filantropa, człowieka do rany przyłóż. Prawda jest inna. W finansowanych przez Kerna tajnych laboratoriach medycznych szalony (bo normalny przecież być nie może!) profesor Manghel prowadzi badania, a raczej okrutne eksperymenty genetyczne nad chomikami. W cudzysłowie, ponieważ pod tym pojęciem kryją się ludzie (choć może nie całkiem). Kiedy potężny wiatr i fale morskie niszczą jeden z tych przybytków pseudonauki, udaje się zbiec trzem chomikom. W ślad za nimi rusza bezlitosny łowca, który ma tylko jeden cel  unicestwić istoty będące wytworem nielegalnej działalności profesora.
W tym samym czasie Jeremiah i Kurdy docierają  uwaga! uwaga!  na motorach kupionych za nagrodę otrzymaną za zasługi w rozprawieniu się z bandą Mereditha (co przedstawiono w albumie Najemnicy) do miasta, którym niepodzielnie rządzi skorumpowany szeryf Sam Ferrono. Tym samym policja, chcąc nie chcąc, znajduje się na usługach Kerna. Malloy, jak zwykle (wyjątki naprawdę zdarzają się rzadko), pakuje się w kłopoty, udając żebraka. Fakt, że trafia do aresztu, szybko okazuje się najmniejszym z jego problemów. Gorzej, że spotykają go tam Vince i Stonebridge (zwany też Stoneem B.). Ten ostatni, który wcześniej pojawiał się w rozdziałach piątym (Laboratorium wieczności, 1981) oraz dwunastym (Julius i Romea, 1986), od dawna ma na pieńku z Kurdym. Teraz postanawia rozprawić się z nim ostatecznie
i to zaraz po tym, jak wykona zadanie, z jakim wysłał go tutaj senator Kern. Malloy może już w zasadzie odliczać godziny do rozstania się z tym światem. I tak niechybnie by się stało, gdyby nie szeryf, który mimo zeszmacenia się, zachował gdzieś w głębi duszy resztki godności. Wyrok na Kurdyego zostaje zatem odroczony. Powtarzam: tylko ODROCZONY! W dwudziestym pierwszym tomie serii niemal wszystkie elementy fabuły podbite są do granicy wytrzymałości. Przyjaciele trafiają na naprawdę twardych przeciwników, którzy nie patyczkują się ze swoimi wrogami. Walka o życie zmusza Jeremiaha i Malloya do przekraczania kolejnych granic, do podejmowania decyzji nader wątpliwych z moralnego punktu widzenia. Ale gdy ma się sekundy, by uniknąć eksterminacji, trudno wyważać racje i pytać o zdanie sumienie.
Na kartach komiksu pojawia się jeszcze jeden niezwykły bohater, wokół którego ogniskuje się akcja. To tytułowy kuzyn Lindford  postać tyleż tragiczna, co niosąca nadzieję na lepszą przyszłość (choć on sam oczekiwać jej raczej nie powinien). Jego los jednocześnie wzrusza i budzi grozę; sprawia, że nawet sponiewierane serce Kurdyego mięknie. W obliczu bezbrzeżnej niesprawiedliwości nie można bowiem pozostać obojętnym świadkiem wydarzeń. W kontekście Holokaustu to kategoria osób określanych mianem bystanders  i, uwierzcie, skojarzenie to wcale nie jest tutaj przesadzone. Ten tom Jeremiaha, oczywiście po odpowiedniej obróbce merytorycznej, można wykorzystać w edukacji o prawach człowieka, a postać Lindforda uczynić punktem wyjścia do pogłębionych rozważań etycznych i historycznych.
Wspaniałe dzieło!
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  Krótko o komiksach:Opowieść kompletna

  Marcin Osuch

  Grzegorz Rosiński, Jean Van Hamme Mistrzowie Komiksu: Szninkiel
  

  
  To było chyba jedno z największych wydarzeń komiksowych w Polsce. Premiera Szninkla uderzyła tym mocniej, że rynek dopiero ledwie raczkował. I najmniejszego znaczenia nie miał niski poziom edycyjny tamtego wydania.
Ekstrakt: 100%
[image: Mistrzowie Komiksu: Szninkiel]
Lektura Szninkla była przeżycie pokoleniowe. Pierwsza nagość w polskim komiksie to ponoć ostatni kadr Spotkania Siwanowicza i Polcha z pierwszego numeru Relaksu. Później było kilka mocno erotycznych scen w Funkym Kovalu oraz bardzo niegrzeczne kadry w tekście Maciej Parowskiego Komiks i my. A tutaj nagle dostajemy praktycznie czystą pornografię. I to kto dostaje? Kto jest odbiorcą komiksów w Polsce Anno Domini 1988? Tak jak przez cały PRL, czytelnikiem historyjek obrazkowych była dzieciarnia i nastolatkowie[bookmark: a1]1). 
Ale sprowadzanie Szninkla do tylko erotyki (oprócz sceny z Volgą, były jeszcze co najmniej dwa mocne akcenty) byłoby bardzo niesprawiedliwe dla tego dzieła, jego twórców i nas jako odbiorców. Erotyka jest tutaj swoistą wisienką na torcie. Twórcy Thorgala, Jean van Hamme i Grzegorz Rosiński, po kilkunastu latach współpracy postanowili stworzyć dzieło ponadczasowe. Korzystając z dobrze znanych elementów popkultury oraz motywów religijnych, uzyskali w pełni oryginalną, nową jakość.
Najbardziej widocznym, można rzec nachalnym, jest nawiązanie do Odysei kosmicznej 2001 poprzez wykorzystanie formy monolitu dla zobrazowania nadnaturalnego bytu, ale to chyba najmniej istotne nawiązanie. Również cytowanie Tolkiena, poprzez wprowadzenie wielu ras zamieszkujących Daar, rzutuje bardziej na percepcję wizualną, bardzo ważną, ale nie kluczową. To, co uczyniło Szninkla dziełem ponadczasowym, to adaptacja motywów ze Starego i Nowego Testamentu dokonana przez van Hammea, przedstawiona w niezwykle sugestywny sposób przez Rosińskiego. Ten doskonały duet kończył właśnie doskonałą tetralogię krainy Qa i ewidentnie był u szczytu swoich możliwości twórczych.
Także teraz, gdy po latach, przy okazji nowego wydania, wracam do tego komiksu, podczas lektury pojawia się to poczucie kompletnej beznadziei. Cały wysiłek i poświęcenie małego Szninkla idzie na marne. Czy tak wyglądałby świat, gdyby ze wspomnianych świętych ksiąg, zwyciężyłaby ta pierwsza, starsza?
To wydanie Szninkla ma powiększony nieco format oraz jest kolorowe. Trudno znaleźć cokolwiek do zarzucenia świetnej robocie Grażyny Kasprzak, odpowiedzialnej pokolorowanie całości komiksu. W moim przypadku problem polega na tym, że, jak wspomniałem na początku, doświadczenie sprzed ponad trzydziestu lat pozostawiło olbrzymi sentyment dla czarno-białego Szninkla i taki pozostaje dla mnie kanoniczny. Cóż, nikt nie jest doskonały.

[bookmark: a1t]1) Na okładce wydania Orbity nie ma słowa o tym, że jest to komiks tylko dla dorosłych
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  Londyn magiczny (zły)

  Marcin Knyszyński

  Timothy Bradstreet, Warren Ellis, Marcelo Frusin, John Higgins, Phil Jimenez, Javier Pulido, James Romberger, Frank Teran Hellblazer #6
  

  
  Warren Ellis jest już trzecim autorem serii Hellblazer, którego komiksy możemy przeczytać w Polsce. Egmont nie wydaje przygód Johna Contantinea chronologicznie  najpierw były te Briana Azzarello, potem słynny run Gartha Ennisa a teraz, jedenaście odcinków Ellisa zamknięte w jednym, zgrabnym wydaniu zbiorczym. Londyński uliczny mag i życiowy włóczęga znowu stawia czoła złym mocom.
Ekstrakt: 80%
[image: Hellblazer #6]
Wydaje się, że Warren Ellis w ostatnich latach dwudziestego wieku nie sypiał, tylko cały czas pisał komiksy. Transmetropolitan, Planetary, Authority i jeszcze kilka innych tytułów  wszystko to wychodziło w tym samym czasie i w żadnym przypadku nie było mowy o spadku jakości. Warren Ellis przejął Hellblazera po Paulu Jenkinsie, choć tak po prawdzie runy obydwu autorów dzieli jeszcze króciutki łabędzi śpiew Gartha Ennisa  Syn człowieczy ilustrowany przez Johna Higginsa, który znamy z ostatniego, zbiorczego tomu od Egmontu. Cały rok 1999 należy już do Ellisa  między lutym a grudniem wyszło dziesięć odcinków jego autorstwa, które zilustrowali najróżniejsi graficy. Niestety tylko dziesięć (a właściwie jedenaście)  o przyczynach tego stanu rzeczy wspomnę później.
Sześć pierwszych to jedna, zamknięta historia zatytułowana Nawiedzony  ilustruje John Higgins, któremu przedłużono kontrakt po świetnym występie w Synu człowieczym. John Constantine wynajmuje paskudną ruderę gdzieś w Londynie  jego pustą i bezcelową egzystencję przerywa wiadomość o okrutnym morderstwie jego byłej dziewczyny, Isabel Bracknell. Sprawa mocno śmierdzi, a skoro takimi właśnie John zwykł się zajmować, nie trzeba długo czekać na jego interwencję. Z pomocą zaprzyjaźnionego gliniarza dociera do tajemnicy, w którą zamieszani są inni londyńscy magicy  a szczególnie jeden, któremu wydaje się, że może pozwolić sobie na czynienie zła bez żadnych konsekwencji.
Kolejne cztery epizody to króciutkie, jednozeszytowe historie. John pomaga londyńskiej policji wyciągnąć z pewnego mieszkania bestialskiego mordercę; odwiedza pisarza, który stracił kontakt z rzeczywistością; przeprowadza interwencję w nawiedzonym domu i bawi się kosztem pismaka, szukającego prawdy o magicznym podziemiu Londynu. Ostatnia opowieść zamieszczona w tym tomie, zatytułowana Strzelaj, nie należy do regularnej serii Hellblazer, bo nigdy nie pozwolono jej dołączyć. Wyszła dopiero po latach, w 2010 roku jako część antologii Vertgo Resurrected. To właśnie Strzelaj było punktem zapalnym konfliktu Ellisa z Detective Comics i przyczyną jego odejścia. Odcinek ten opowiada o szaleństwie jakie ogarnęło amerykańskie nastolatki  w szkołach dochodzi do coraz częstych, nieuzasadnionych strzelanin i morderstw. Kierownictwo DC stwierdziło, że materiał nie jest odpowiedni  w kwietniu 1999 roku doszło przecież do masakry w szkole średniej w Columbine. Strzelaj wyrzucono z grafiku, co rozsierdziło Ellisa do tego stopnia, że po prostu zrezygnował z pracy przy tym tytule. Wyszły tylko te odcinki, do których były już gotowe scenariusze  i tyle. Do widzenia.
Jaki jest Hellblazer Warrena Ellisa? Sam autor mówił, że jego celem było stworzenie czegoś pomiędzy Delano a Ennisem. John Constantine nadal szuka guza, podobnie jak robił to w komiksach autora Kaznodziei. Nie może powstrzymać się przed rozdrapywaniem dopiero co zabliźnionych ran i pchaniem się z buciorami tam, gdzie go nie chcą. To ćpun adrenaliny  trup jego byłej dziewczyny jest po prostu kolejną działką. Wszystko po to, aby znowu dostać łomot, otrzeć się o śmierć i lamentować w deszczu na jej grobie  jak zgrabnie podsumowuje jedna z napotkanych przez Johna postaci.
Z drugiej strony Ellis wraca do tradycji Jamesa Delano, który rozpoczął Hellblazera w roku 1988, czyli pod koniec ery Margaret Thatcher i bardzo często i dosadnie komentował sytuację polityczną w Wielkiej Brytanii. W swej bardzo intensywnej narracji John Constantine dużo mówi o samym Londynie, w którym przyszło mu teraz żyć. Stolica Anglii nawiedza Johna, ale on w odwecie nawiedza także ją. Nie można tu nie zauważyć cech najlepszego komiksu Ellisa, jakim jest Transmetropolitan  Constantine, zupełnie jak Pająk Jeruzalem, w bardzo kąśliwy sposób rozprawia o kraju, w którym rządzą laburzyści z Tonym Blairem na czele i wcale nie widać wielkiej różnicy między ich polityką a tym co oferują konserwatyści. Ale Hellblazer Ellisa nie miał być tylko nośnikiem opinii społecznych i politycznych. To miał być też przerażający horror pozbawiony pierwiastka nadnaturalnego lub biorący go w potężny nawias i używający go jako symbolu.
Bo Londyn to miasto magiczne, podzielone na strefy wpływów najróżniejszych magików, którzy walczą między sobą  osoby postronne, jak chociażby Isabel, są ofiarami ich żądzy władzy. Według tego, co mówi John Constantine, magia (zło) istnieje dlatego, że chcemy, aby istniała. Londyn, przesycony nią do cna, nie różni się u progu trzeciego tysiąclecia od Londynu z koszmarnej przeszłości, której historia spisana jest krwią ofiar Kuby Rozpruwacza i efektami działań każdego innego zwyrodnialca, który wykorzystywał swą siłę do niszczenia żyć słabych i bezbronnych. Łzy w tym mieście od dziesięcioleci nie zasychają  zbudowane jest ono bowiem na fundamentach z bólu, śmierci, niesprawiedliwości i cierpienia. Hellblazer Ellisa jest komiksem skrajnie brutalnym, pełnym karykaturalnej przemocy i grozy, a sam Londyn zdaje się być piekłem na Ziemi. Wizja oczywiście przesadzona, ekstremalnie drastyczna i całkowicie na serio  u Ennisa mieliśmy jednak pewien dystans, komiksową umowność i czarny humor. Teraz jest głównie horror i gore, a sam Constantine zmienia się powoli w psychola i ponurego socjopatę, na którego kreował go po Ellisie Brian Azzarello. Magia jest zła, ale jeszcze gorsi są ludzie, którzy jej używają  John musi być taki sam, aby przetrwać.
W grudniu 1999 roku wyszedł ostatni odcinek Hellblazera ze scenariuszem Warrena Ellisa. Szkoda, bo zapowiadało się znakomicie. Dwa kolejne odcinki szybko napisał Darko Macan a potem nastała już era Azzarello, od której Egmont zaczął wydawanie tego tytułu w roku 2019. Łącznie otrzymaliśmy już ponad osiemdziesiąt odcinków serii, która liczy ich dokładnie trzysta. Co jeszcze pozostało? Wspomniany Jamie Delano, który poprzedzał Gartha Ennisa i następcy Azzarello, z których najważniejszymi wydają się Mike Carey i Peter Milligan. Liczę na to, że ich komiksy także trafią na polski rynek.
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  Co za porąbana rodzinka!

  Sebastian Chosiński

  Hermann Huppen Jeremiah #22: Karabin w wodzie
  

  
  To kolejny z tomów Jeremiaha, który miał już polską edycję. Po raz pierwszy opublikowano go osiemnaście lat temu pod zmienionym  w porównaniu z wersją francuską  tytułem Noc na bagnach. Teraz komiks Hermanna Huppena pojawia się jako Karabin w wodzie. Co ciekawe, bardziej do tego albumu pasuje jednak pierwszy, wymyślony przez polskiego tłumacza, szyld.
Ekstrakt: 90%
[image: Jeremiah #22: Karabin w wodzie]
Do 1998 roku Hermann Huppen publikował kolejne tomy Jeremiaha rok po roku, w najgorszym wypadku co dwa lata. A potem nagle zamilkł na długich trzydzieści sześć miesięcy. Pesymiści zapewne mogli nawet dojść w tym czasie do wniosku, że belgijski scenarzysta i rysownik tak bardzo znudził się serią, że postanowił od niej odpocząć na dłużej, a kto wie, czy nie zrezygnować z niej w ogóle. Oczywiście Huppen w tym czasie wcale nie próżnował; kontynuował tworzoną równolegle z Jeremiahem historyczną sagę Bois-Maury, narysował też  do podarowanych mu przez innych autorów scenariuszy  kilka one-shotów. Mówiąc kolokwialnie: ręce miał pełne roboty. A jednak przedłużający się brak kolejnego tomu opowieści o postapokaliptycznej Ameryce Północnej musiał doskwierać wielbicielom cyklu, tym bardziej że Najemnicy (1997) i Jeremiah: Kuzyn Lindford (1998) zaostrzyli apetyt na następne dania.
Aż wreszcie nadszedł 2001 rok i do sprzedaży trafił długo oczekiwany Karabin w wodzie (w Polsce wydany po raz pierwszy krótko po premierze zachodniej pod zmienionym tytułem Noc na bagnach), który  jak się okazało  poziomem nie odstawał wcale od poprzedników, co oznacza, że choć częściowo zrekompensował tak długą nieobecność Jeremiaha i Kurdyego Malloya. Przyjaciół spotykamy ponownie w biedzie. Po awanturze w barze muszą uciekać przez zacietrzewionymi tubylcami, którzy mają w sobie tyle zacięcia i samozaparcia, że nie rezygnują z pogoni przez kilka godzin. Odetchnąć mogą dopiero, trafiwszy do tak zahukanej dziury, że spotkać tam można co najwyżej ospałego od promieni słonecznych karalucha, a nie bliźniego. A jednak najpierw budzi ich kruk, a potem dociera do nich wołanie  co do tego nie można mieć wątpliwości  człowieka. A skoro ktoś woła, to znaczy, że jest w niebezpieczeństwie.
Tak spotykają młodziutkiego Jasona, który dwa dni temu w czasie polowania wpadł do głębokiej studni i nie zdołał się z niej wydostać. Gdy wyciągają go na powierzchnię, chłopak postanawia odwdzięczyć im się i zaprasza ich do rodzinnego domu na obiad. Marge, matka nieszczęśnika, jest kobietą apodyktyczną i ekscentryczną  ma trzech synów, czwartego męża, zapewne szósty krzyżyk na karku, ale wcale nie ma ochoty rezygnować z radości życia. Pojawienie się w osadzie młodych mężczyzn wywołuje w niej chorobliwą euforię. Lecz to i tak najmniejszy problem, z jakim stykają się tutaj Kurdy i Jeremiah. Rodzinę Jasona zdaje się bowiem zżerać moralna gangrena. Nic nie jest w niej na swoim miejscu, a przemoc domowa zdaje się najprostszym sposobem zmuszania innych do posłuchu. Jakby tego było mało, Shank, najstarszy z synów Marge, ewidentnie nienawidzi Jasona i chce z nim za coś wyrównać rachunki. Podobne uczucia żywi do Shanka jego żona Angela, której relacje z teściową również dalekie są od normalności.
Nie spodziewając się tego, Jeremiah i Kurdy trafiają do gniazda os. Sytuacja jest na tyle napięta i skomplikowana, że nie sposób trzymać się od rodzinnych konfliktów z daleka; trzeba opowiedzieć się po którejś ze stron albo uciec. Tyle że wokół osady są bagna, a na nich czają się wyjątkowo groźni ludzie, którzy z jakiegoś powodu polują na Shanka i jego krewnych. Czy to powinno zdziwić wielbicieli serii Huppena? Przecież Malloy i Jeremiah w każdym tomie pakują się w kłopoty, które mogą kosztować ich zdrowie bądź życie, a w najlepszym wypadku jedynie wolność. Tym razem nie jest inaczej  przypadkowo wciągnięci w bandyckie porachunki, starają się nie tylko wyjść cało, lecz także wyjaśnić zagadkę skrywaną przez rodzinę Jasona. Karabin w wodzie to klasyczny dramat kryminalny z wątkiem psychologiczno-obyczajowym w tle. Można go postrzegać także jako portret zdegenerowanej, patologicznej rodziny z Południa Stanów, w której kult siły i pięści przyćmiewa czułość i bliskość.
Ale czego można spodziewać się po świecie zniszczonym w katastrofie nuklearnej? I nie ma wcale znaczenia fakt, że minęły już od niej długie lata. Ziemia może i zaleczyła w tym czasie rany, lecz zniszczone więzy międzyludzkie na pewno nie zostały odbudowane. Inna sprawa, czy zachłanność i niegodziwość, zbrodnię i zdradę można usprawiedliwiać jedynie tragedią, jaka wydarzyła się w przeszłości? Graficznie Hermann niczym nie zaskakuje, bo nie musi. Jest wciąż tak samo perfekcyjny i do bólu realistyczny w przedstawianiu tego nierzeczywistego, postapokaliptycznego świata. W każdym kolejnym rozdziale opowieści zaludnia go bohaterami, których wygląd, przyśniwszy się w nocy, może przyprawić o niepokój (dotyczy to również kobiet i dzieci). Fani Jeremiaha po lekturze Karabinu zapewne odetchnęli z ulgą. Mistrz wrócił! W wielkiej formie!
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  To nie były jego usta!

  Marcin Knyszyński

  Scotch Arleston, Jean-Louis Mourier Trolle z Troy #3 (wyd. zbiorcze)
  

  
  Trzeci tom Trolli z Troy to, jak można było przypuszczać, kolejne cztery albumy serii, która w tej chwili liczy sobie już dwadzieścia pięć albumów. My na razie docieramy mniej więcej do połowy  trolle z wioski Falomp, leżącej nieopodal miasta Klostop, nadal mają się świetnie i oddają się swoim ulubionym rozrywkom  polowaniu, spaniu, jedzeniu, kopulowaniu i dłubaniu w nosie.
Ekstrakt: 60%
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Akcja dwóch pierwszych historii przenosi nas jednak chwilowo na drugi koniec świata. Trafiamy do cesarstwa Darshanu, czyli na odpowiednik Dalekiego Wschodu w świecie Troy. Jego mieszkańcy czczą boga o imieniu Niemythy i czekają na jego przyjście. Cesarstwem rządzi niejaki Mandaryn Kha i jego siostra Szurnientha, która zorientowała się, że aby sprowadzić Niemythego należy odprawić rytuał w stroju z rudego futra trolli. Traf chciał, że miejscowe trolle (zwane Twaroogami) są bez wyjątku białe. Szurnientha wysyła zatem w okolice dobrze znanej nam wioski łowców trolli i tak zaczyna się cała awantura. Troll Tetram, jego przybrana córka Waha i reszta ekipy udają się do Darshanu, aby uratować porwane trollęta  Latrynellę i Lowellasa. Uwięzieni w Darshanie i Rozwścieczeni w Darshanie jest zwariowaną kroniką wydarzeń, jakie wstrząsnęły cesarstwem, kiedy to drużyna Tetrama przebyła znienawidzone morze i ruszyła w tango.
Trzeci odcinek nosi nazwę Trollimpiada. Wracamy do Eckmul, gdzie oszalały Risto Furiatu z Akademii Eckmulskiej wpada ostatecznie na pomysł jak podporządkować sobie rasę trolli. Najważniejszym elementem planu jest olimpiada, w której wezmą udział reprezentanci różnych plemion włochatego gatunku  wysokie stężenie gagów na stronę komiksu gwarantowane. A w ostatnim odcinku pojawia się nowa nemezis trolli  Pani Giertynda, potrafiąca kontrolować wodę, czyli jedyną skuteczną broń przeciw kudłaczom. Dzieci wodza wioski, Gnompom i Tyneth, podczas wyprawy do Klostopu w poszukiwaniu tajemnicy konstrukcji parasoli, wpadają w jej łapy i kończą w sierocińcu. Odcinek Trolle w szkole nie zamyka tej historii  będzie ona kontynuowana w czwartym, zbiorczym tomie Trolli z Troy.
Autor scenariusza, Christophe Scotch Arleston, nadal stosuje wypróbowane chwyty. Trolle z Troy od początku nie były niczym więcej niż zbiorem niewybrednych żartów i slapstickowych gagów przykrywających fabułę prostą jak algorytmy myślowe głównych bohaterów. Trolle nadal pożerają ludzi przy każdej nadarzającej się okazji (na obiad duszona pasterka albo rolada z wieśniaka!) i starają się do nich nie przywiązywać, bo potem jest draka jak się ich zaprasza na obiad (wiadomo, że nie w charakterze gości). Najciekawsze konkurencje trollimpiady to sikanie na odległość, obalanie drzew beknięciem, czy curling ludźmi. W ogóle żarty związane z najróżniejszymi wydalinami ciała i innymi smrodliwymi wyziewami są w trzecim tomie wyjątkowo popularne  trolle przemierzają ocean gazukowcem unoszącym się nad wodą dzięki gazom gazuk czy polują na wodne zwierzątka w bardzo oryginalny sposób (ale to już proponuję sprawdzić samemu). Sporo żartów jest dość niskich lotów, ale zdarzają się też całkiem niezłe momenty. Przyjrzyjcie się na przykład ekipie łowców trolli a potem przypomnijcie sobie jeden z najbardziej znanych klasycznych westernów z 1960 roku. Takich easter eggów jest jeszcze trochę więcej, jeśli się dobrze przyjrzeć.
Najwięcej mrugnięć okiem Arleston kieruje jednak wyraźnie do fanów Asteriksa. Falomp to ostatnia trollowa wioska opierająca się ekspansji miasta Klostop, której mieszkańcy boją się tylko jednego  że woda spadnie im na głowy i uczyni czystymi. Trollimpiada przypomina igrzyska olimpijskie z dwunastego tomu Asteriksa, spotkanie z Twaroogami Asteriksa u Belgów, żeby nie wspomnieć o bitwie morskiej z piratami i tradycyjnej bijatyce bez powodu w której biorą udział mieszkańcy Falompu (On połknął maczugę! To nie były jego usta!).
Jean-Louis Mourier nadal rysuje wprost bajecznie (Arleston ma w ogóle szczęście do rysowników  przecież Didier Tarquin z Lanfeusta z Troy by równie znakomity). Scenografie imponują szczegółowością, postacie komizmem, sceny akcji dynamizmem a całość niesamowitym wyczuciem humoru Arlestona i akcentowaniem tego, co w nim najistotniejsze.
Trolle z Troy są serią skierowaną do odbiorcy, któremu nie zależy na skomplikowanych intrygach lub wielopoziomowych, inteligentnych żartach z drugim dnem. To slapstick, tort z fekaliów prosto w twarz, pierdzenie przy stole  nawet nie udające dwuznaczności żarty z pogranicza akceptowalności. Ale  co ważne  wszystko to Arleston stosuje z pełną świadomością i wyczuciem, gdzie owa granica przebiega. Dlatego w przypadku Trolli z Troy nie ma obawy, że odłożymy komiks zdegustowani poziomem żartów  już raczej z powodu nieprzystawania do naszych oczekiwań. Tu chodzi o jednorazową przygodę, rechot zamiast śmiechu i podziwianie rysunków. Tylko tyle.
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  Wizygot wraca do domu

  Piotr Pi Gołębiewski

  Ryan Bodenheim, Matt Kindt, Ariel Olivetti X-O Manowar #4: Wizygot
  

  
  Czwarty tom serii X-O Manowar z podtytułem Wizygot zgrabnie zamyka rozdział życia naszego bohatera związany z planetą Gorin. Trzeba jednak zaznaczyć, że nie jest to zamknięcie z hukiem, którego się spodziewaliśmy
Ekstrakt: 70%
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Aric z Dacii, właściciel potężnej zbroi X-O Manowar, obrał Gorin za miejsce, w którym może mieszkać z daleka od wielkich konfliktów, tocząc spokojne życie rolnika. Jednak nim się obejrzał, został wmieszany w regionalną wojnę. W wyniku jego zaangażowania, ostatecznie został władcą całej planety. Uznał bowiem, że tylko sprawiedliwe rządy, za które będzie odpowiadał, zaprowadzą pokój. A jednak władanie tak ogromnym terytorium, zamieszkiwanym przez zwaśnione rasy, które jednocześnie są od siebie zależne, przerosło możliwości Arca. Choć starał się jak mógł, doprowadzał tylko do zaognienia sytuacji. W efekcie tego wśród jego najbliższego otoczenia zawiązał się spisek, mający na celu usunięcie go z tronu. Wynajęto nawet najgroźniejszych najemników w kosmosie, którzy mieli za zadanie się go pozbyć. I w tym miejscu rozpoczynamy czwarty tom.
Nie powiem, poprzedni album X-O Manowar podsycił apetyt na epickie zakończenie. Najemnicy na usługach spiskowców wyglądali bowiem na tęgich zakapiorów, którzy mają szansę zarobić na swoją wypłatę. Scenarzysta Matt Kindt bardzo ciekawie rozrysował także postacie drugoplanowe, które podjęły nieoczywiste decyzje. Część spiskowców była bowiem zaufanymi ludźmi Arica. To wszystko zwiastowało dynamiczną i pełną niespodzianek końcówkę.
Co więc poszło nie tak? Przede wszystkim zupełnie bez serca pokazano pojedynek z najemnikami, którzy okazali się nie aż tacy kozaccy, jak by wynikało z uprzedniego albumu. Do tego nie doszło do spektakularnej rozgrywki między Arikiem a spiskowcami. Wszystko miało kameralny klimat, a główne wydarzenia rozegrały się nie na pogorzelisku po srogiej batalii, a w salach pałacu cesarza. To samo w sobie złe nie jest, bo w jakiś sposób odchodzi od schematu ostatniego sprawiedliwego, który zostawia za sobą zgliszcza. Niestety Matt Kindt w kilku kluczowych miejscach posłużył się zwrotami akcji na zasadzie deus ex machina, przez co napięcie nieco opadło.
Mimo wszystko ostatni rozdział, choć pozbawiony efektownych walk, przynosi sporo emocji. Dowiadujemy się z niego, czemu Aric opuścił Ziemię i udał się na wygnanie, jak również czemu porzucił swoją zbroję, po którą długo nie chciał sięgnąć. Owszem, można zarzucić Kindtowi, że wplótł w tym miejscu za dużą dawkę melodramatyzmu, ale osobiście nie traktuję tego, jako zarzutu. Wyjątkowo dobrze uzupełnia całą historię X-O Manowara, którą zaprezentowało nam do tej pory wydawnictwo KBOOM, pokazując, że mając do dyspozycji najbardziej stereotypowego superbohatera, można stworzyć rzecz nieoczywistą i oryginalną.
W odbiorze ostatniego zeszytu, składającego się na omawiany tom, niewątpliwie pomagają wspaniałe, plastyczne rysunki Ariela Olivettiego. Trzeba przyznać, że bardzo umiejętnie i efektownie oddaje atmosferę kosmicznych kadrów, tworząc z nich małe obrazy. W porównaniu z nim, odpowiedzialny za resztę historii Ray Bodenheim wypada blado, a jego prace sprawiają wrażenie uproszczonych.
X-O Manowar: Wizygot to mimo wszystko mocna pozycja na naszym rynku komiksowym. KBOOM wstrzeliło się w dziesiątkę, sięgając po nieznane u nas postacie ze świata Vailant, a które spokojnie mogą rywalizować z gigantami od Marvela, czy DC. Pozostaje mieć nadzieję, że po zamknięciu pozaziemskiego okresu w życiu Arica, jego przygody będą równie interesujące.
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  Prezenty świąteczne 2020:Komiksy

  Esensja Komiks

  
  

  
  Jak co roku, przedstawiamy nasze komiksowe propozycje prezentów mikołajkowo-gwiazdkowych. Zachęcamy do uzupełniania poniższego zestawienia Waszymi typami w komentarzach.


KOMIKSOWE KLASYKI


[image: Dymki z TinTina, jak dymki z komina]
Tadeusz Baranowski
‹Dymki z TinTina, jak dymki z komina›
Takie rzeczy trafiają się raz na kilka, kilkanaście lat. Komiks ulubionego autora, który nie był jeszcze publikowany w Polsce. Tym razem chodzi o belgijski epizod w życiorysie Tadeusza Baranowskiego, który popełnił kilka komiksów dla magazynu Tintin. Wspaniały prezent dla wielbicieli talentu autora Antresolki Profesorka Nerwosolka, W pustyni i w paszczy i innych kultowych komiksów.


[image: Klasyka polskiego komiksu: Bogowie z gwiazdozbioru Aquariusa]
Zbigniew Kasprzak, Andrzej Krzepkowski, Tadeusz Markowski, Wiesława Wierzchowska
‹Klasyka polskiego komiksu: Bogowie z gwiazdozbioru Aquariusa›
Wyjątkowa antologia  Zbigniewa Kasa Kasprzaka. Album Bogowie z gwiazdozbioru Aquariusa zbiera komiksy pierwotnie wydane przez wydawnictwo Sport i Turystyka, Krajową Agencję Wydawniczą oraz przez magazyn Fantastyka w latach 19821987. Pięknie wydany album z wstępem i biografią, napisanymi przez Adama Ruska, a także obszerną galerią wcześniej niepublikowanych plansz i szkiców Kasa. Doskonały prezent dla fanów komiksów wychowanych w latach osiemdziesiątych.


[image: Władcy chmielu #2 (wyd. zbiorcze)]
Francis Valles, Jean Van Hamme
‹Władcy chmielu #2 (wyd. zbiorcze)›
Władcy chmielu pojawili się w naszym kraju ponad dwadzieścia lat temu za sprawą, nieistniejącego już wydawnictwa Twój Komiks. Teraz powrócili dzięki Ongrysowi w wydaniu zbiorczymi. Naszym zdaniem to ciekawa propozycja na prezent dla miłośników komiksu obyczajowego.


[image: Mafalda #1: Wszystkie komiksy]
Quino
‹Mafalda #1: Wszystkie komiksy›
Jej przygody zostały przetłumaczone na trzydzieści języków. Jej imieniem został nazwany plac w Buenos Aires, a ona sama  wybrana do dziesiątki najbardziej wpływowych postaci kobiecych w Argentynie. Quino przestał rysować Mafaldę w 1973 roku. Nam przyszło czekać ponad czterdzieści lat na polską wersję. Ale mimo upływu tak długiego czasu, lektura Mafaldy dostarcza zarówno dobrej zabawy, jak i zmusza do refleksji. Za takiego komiksu ucieszy się i nastolatek i dojrzały już wielbiciel historyjek obrazkowych.


Komiks - DLA MŁODEGO CZYTELNIKA


[image: Kajtek i Koko w kosmosie #7: Bogini moczarów]
Janusz Christa
‹Kajtek i Koko w kosmosie #7: Bogini moczarów›
Wreszcie możemy cieszyć się pierwszym kompletnym, kolorowym wydaniem najdłuższego polskiego komiksu. Tu akurat rozbitego na 7 albumów. Ostatni powinien ukazać się w grudniu. Do sprezentowania zarówno swojej ukochanej połówce, jak i latoroślom. Jeśli nie mają, to najlepiej od razu w komplecie (przypominam, że składają się na niego: Zabłąkana rakieta, Twierdza tyrana, Przyjaciel Jol, Planeta automatów, Dwór Apodyktusa i Bogini moczarów).


[image: Roboty i drony: dawno temu, teraz i w przyszłości]
Jacob Chabot, Mairghread Scott
‹Roboty i drony: dawno temu, teraz i w przyszłości›
Seria Naukomiks Naszej Księgarni to już sprawdzona pozycja na komiksowym rynku. Album Roboty i drony jest skierowany przede wszystkim do młodszych fanów robotyki, ale dorosły czytelnik także może znaleźć kilka interesujących go ciekawostek. Tym bardziej, że tematyka jak najbardziej na czasie.


[image: Strzeżcie się, potwory!]
Jorge Aguirre, Rafael Rosado
‹Strzeżcie się, potwory!›
To pozycja wydana jeszcze w zeszłym roku, ale ponieważ już po naszym poprzednim zestawieniu propozycji prezentowych, więc pozwalamy ją sobie tutaj dołączyć. Okładka nie pozostawia żadnych wątpliwości, to fantasy dla dzieci. A ponieważ jest to fantasy całkiem udane, więc na prezent nada się jak najbardziej. Polecamy też dwa poprzednie tomy z tego cyklu.


[image: Srebrni na szlakach Bitwy Warszawskiej 1920 r.]
Michał Konarski, Hubert Ronek
‹Srebrni na szlakach Bitwy Warszawskiej 1920 r.›
Komiks Srebrni na szlakach Bitwy Warszawskiej 1920 r. jest kontynuacją publikacji Srebrni na szlakach niepodległej ukazującej losy trzech kuzynów z rodziny Srebrnych  Mikołaja, Jana i Kacpra. Teraz wspólnie w szeregach odrodzonego Wojska Polskiego biorą udział w jednej z 18 najważniejszych bitew w dziejach świata, czyli Bitwie Warszawskiej.
Album, podobnie jak wcześniej wydana przez IPN seria Wojenna odyseja Antka Srebrnego, to sprawdzona pozycja dla młodszych fanów komiksu.


[image: Binio Bill i Szalony Heronimo]
Jerzy Wróblewski
‹Binio Bill i Szalony Heronimo›
To drugie wydanie tej historii, która nie ujrzała światła dziennego za życia jej twórcy. Poprzednia edycja pozbawiona była kolorów, więc należało ją raczej traktować jako ciekawostkę dla wszystkich tych, którzy wychowali się w latach osiemdziesiątych na Świecie Młodych. Tym razem dostajemy album w pełni pokolorowany, więc jak najbardziej można go kupować z przeznaczeniem dla najbardziej odpowiedniego odbiorcy, 8-12-latków.


[image: Kolekcja mitów profesora Brownstonea #2: Marcy i zagadka sfinksa]
Joe Todd Stanton
‹Kolekcja mitów profesora Brownstonea #2: Marcy i zagadka sfinksa›
Kolekcja mitów profesora Brownstonea, jak to mawiał Papcio Chmiel, bawiąc  uczy, a poza tym ma zajmującą fabułę i ładne rysunki. Komiks w sposób nieinwazyjny, budzi zainteresowanie mitami i legendami, zachęcając do poszerzania swej wiedzy i porównywania komiksowych historii z oryginalnymi opowieściami. Jest jedną z ciekawszych na rynku propozycji komiksowych dla starszych dzieci (czy, jak kto woli, młodszej młodzieży).


[image: Nowa przyjaciółka]
Kirsten Gudsnuk
‹Nowa przyjaciółka›
Jednotomowy (to ważne!) komiks, który można podarować młodszej nastolatce  szczególnie, jeśli lubi chińskie bajki, bo fabuła zawiera odwołania do klasycznych motywów z shoujo-manga. Główna bohaterka niechcące ściąga do swojej rzeczywistości księcia z filmu (no głowę księcia, nie pytajcie, to skomplikowane), a w dodatku stwarza  zupełnie dosłownie, z niczego  dziewczynę, która jest zaprogramowana na bycie jej najlepszą przyjaciółką. Prowadzi to oczywiście do licznych komplikacji towarzyskich i emocjonalnych, a kończy się niezwykle efektowną sceną w stylu filmów przygodowych.


[image: Garfield: Garfield - Tłusty koci trójpak #8]
Jim Davis
‹Garfield: Garfield - Tłusty koci trójpak #8›
Polecanie n-tego tomu serii wyglądać może dziwnie, ale nie w przypadku zbioru pasków publikowanych pierwotnie w prasie. Leniwy, ogoniasty złośliwiec jest postacią niemal kultową (widziałam nawet zegar w jego kształcie, z ogonem jako wahadłem), a perypetie jego, oraz jego ofermowatego opiekuna cieszą się nieustającą popularnością. Po cichu dodam, że najlepsze są tomy od piątego w górę.


[image: Kamila i Konie #1: Miłość Oceana]
Lili Mésange, Stefano Turconi
‹Kamila i Konie #1: Miłość Oceana›
Z tego cyklu ukazały się już dwa zeszyty, natomiast nie ma wielkiego znaczenia, od którego z nich zacznie się lekturę, bo Kamila i konie to zbiór jednostronicowych  albo i krótszych  zabawnych historyjek z życia szkółki jeździeckiej. Bohaterowie mają po kilkanaście lat i każdy z nich ma swojego ulubionego wierzchowca, nieraz o wyrazistym charakterze. Prym wiedzie kucyk Pompon, który jest złem wcielonym, ale przy pięcioletniej siostrzyczce tytułowej bohaterki mięknie jak masło. Komiks jest bardzo ładnie rysowany, widać, że grafik zna się na koniach, ich ruchu i zachowaniach. W dodatku każdy zeszyt zawiera samouczek rysowania najważniejszych postaci. Znakomity prezent dla większości 11-13-latek.


Komiks - SENSACJA I PRZYGODA


[image: Cartland #1 (wyd. zbiorcze)]
Michel Blanc-Dumont, Laurence Harlé
‹Cartland #1 (wyd. zbiorcze)›
Western jako gatunek należy już do przeszłości, ale mimo tego znajdzie się jeszcze wielu miłośników dzieł traktujących o Dzikim Zachodzie. A Cartland to klasyczny komiksowy western. Jeśli więc myślicie o prezencie dla oldchoolowego fana opowieści o Indianach, traperach i kowbojach to ten album nadaje się idealnie.


[image: Płaszcz i szpony #1]
Alain Ayroles, Jean-Luc Masbou
‹Płaszcz i szpony #1›
Płaszcz i szpony to awanturnicza opowieść przygodowa spod znaku płaszcza i szpa, to znaczy szponów, która porywa czytelnika od pierwszej strony. Dramaturgiczny przepych, trzymająca w napięciu fabuła, wyraziste osobowości bohaterów, wykwintny język, jakim się posługują oraz piękna oprawa graficzna to podstawowe atuty tej opowieści, które od pierwszych plansz zjednują sympatię czytelnika.


[image: Bruno Brazil #1 (wyd. zbiorcze)]
Greg, William Vance
‹Bruno Brazil #1 (wyd. zbiorcze)›
Bruno Brazil to świetna lektura na wakacje. Szaleńcze tempo akcji i doskonałe rysunki czynią z tych opowieści doskonałą pozycję dla fanów komiksowej klasyki. Scenarzysta porusza wątki, które rozpalały wyobraźnię czytelników przełomu lat sześćdziesiątych i siedemdziesiątych, ale i dziś pozostają aktualne. Wpływ mediów, hipnoza, zmasowane ataki zagrażające mieszkańcom wielkich miast to tematy, które nadal sprawdzają się doskonale jako motywy sensacyjnych fabuł, a nieco nonszalanccy bohaterowie, z uśmiechem na ustach stawiający czoła zagrożeniom, nie tracą uroku i mogą stanowić przyjemną odskocznię od zmęczonych życiem i naznaczonych rozlicznymi traumami współczesnych herosów. Komiksowy James Bond w frankofońskim wydaniu prezentuje się bardzo interesująco i bez wątpienia warto czekać na kolejne dwa tomy wydania zbiorczego.


[image: Snowpiercer. Przez wieczny śnieg #1]
Jacques Lob, Jean-Marc Rochette
‹Snowpiercer. Przez wieczny śnieg #1›
Czytelnik biorący dziś do ręki Snowpiercera prawdopodobnie zna już film z 2013 roku oraz jest w trakcie oglądania serialu emitowanego na Netfliksie. W porównaniu z tymi produkcjami czarno-biały komiks sprzed niemal czterdziestu lat pozornie wydaje się skromniejszy. Mniej tu efektów specjalnych, ale za to znacznie bardziej wielowymiarowe są postacie i socjologiczne tło całej historii. Lektura opowieści o pociągu przemierzającym skuty lodem, opustoszały świat to doskonała opcja na zimowe wieczory. W końcu niewykluczone, że tylko na planszach komiksu dane będzie nam zobaczyć śnieg. 


[image: Zygfryd]
Alex Alice
‹Zygfryd›
Monumentalna opera opracowana w formie graficznej splata ze sobą epickie, tragiczne i groteskowe losy ludzi i bogów. To komiksowe arcydzieło fantasy. Z takiego prezentu ucieszy się każdy fantasy, zarówno ten zafascynowany Władcą pierścieni jak i Thorgalem.


[image: Elf Quest #1]
Wendy Pini, Richard Pini
‹Elf Quest #1›
Jedna z najbardziej znanych serii fantasy na świecie, która po raz pierwszy ukazała się w Polsce. Pozycja zarówno dla dużych, jak i mniejszych, a także dla niego, jak i dla niej. W 2020 otrzymaliśmy tylko dwa albumy niniejszego dzieła, ale mogą one stanowić zachętę, by dalej samemu zbierać kolejne tomy.


[image: Mercy #1: Dama, mróz i diabeł]
Mirka Andolfo
‹Mercy #1: Dama, mróz i diabeł›
Komiks dozwolony od lat 15, bo za słodkimi rysuneczkami skrywa się pewna doza golizny oraz bardzo dużo krwawej przemocy, rodem z horrorów  trochę Lovecrafta, trochę Obcego. Akcja toczy się na rubieżach USA pod koniec XIX wieku i zaczyna dość standardowo: do miasta, w którym jakiś czas temu wydarzyło się coś złego i tajemniczego, przybywa para gości, z których co najmniej jedno nie jest człowiekiem. Na razie niewiele więcej da się powiedzieć, ale pionki zostały porozstawiane, a gra wygląda nader intrygująco.


[image: Tokyo Ghost]
Sean Gordon Murphy, Rick Remender
‹Tokyo Ghost›
Jeśli znasz kogoś, kto pasjonuje się cyberpunkiem w najróżniejszym wydaniu, wie czym jest Ronin Franka Millera, widział Akirę i Ghost in the Shell, czytał Neala Stephensona i Williama Gibsona, daj mu w prezencie Tokyo Ghost od wydawnictwa Non Stop Comics. Dwoje policjantów trafia do ostatniej ziemskiej enklawy nieskażonej technologią  reszta świata nie potrafi już żyć offline. Komiksowy cyberpunk pełną gębą.


[image: DMZ #1: Strefa zdemilitaryzowana]
Riccardo Burchielli, Brian Wood
‹DMZ #1: Strefa zdemilitaryzowana›
DMZ  Strefa zdemilitaryzowana jest komiksem, który idealnie trafi w gusta miłośników political fiction, thrillerów i akcji. Młody, niedoświadczony operator kamery trafia w sam środek ziemi niczyjej, na którą ostrzą sobie zęby dwie strony konfliktu, który wstrząsnął Stanami Zjednoczonymi w niedalekiej przyszłości. To właśnie tam zrewiduje swe poglądy na temat wojny i postara się wpłynąć na poglądy innych  będzie tylko musiał oglądać się co chwila za siebie.


[image: Azymut #5: Ostatnie podmuchy zimy]
Jean-Baptiste Andréae, Wilfrid Lupano
‹Azymut #5: Ostatnie podmuchy zimy›
Piąty, finałowy tom Azymutu to bez wątpienia doskonały pomysł na prezent świąteczny. Szczególnie jeśli zapakuje się go razem z czterema poprzednimi (a taką możliwość stworzyło czytelnikom wydawnictwo Kurc, które przejęło wydawanie tej serii). Niezwykła opowieść o fantastycznym świecie, w którym zaginął biegun północny co spowodowało lawinę nieoczekiwanych zdarzeń, dostarczy wielu niezapomnianych wrażeń. Przepięknie narysowany komiks pozwoli choć na chwilę uciec od problemów codzienności. 


[image: Raffington Event]
Andreas Martens
‹Raffington Event›
W grudniu ukaże się długo oczekiwany komiks Andreasa  Raffington Event.
Tytułowy bohater, prywatny detektyw pojawił się w komiksie Rork jako postać drugoplanowa. Teraz gra pierwsze skrzypce. Ten album to gratka dla fanów twórczości Andreasa. Każda historia to mały klejnot. Autor wykorzystał swoją postać do eksperymentowania: nietypowe ujęcia czy historie bez słów, składają się w jeden obraz niczym puzzle. 


[image: Rork #1 (wyd. zbiorcze)]
Andreas Martens
‹Rork #1 (wyd. zbiorcze)›
Także w grudniu pojawi się drugi komiks autorstwa Adreasa. Tym razem chodzi o kultowego Rorka. To może być wspaniały prezent dla wszystkich tych, wychowanych na Komiksie - Fantastyce, którzy nie umknęło wydanie zbiorcze Sideki.


Komiks - SUPERBOHATEROWIE


[image: Sędzia Dredd: Kompletne Akta 3]
Brian Bolland, Steve Dillon, Dave Gibbons, Ian Gibson, Alan Grant, Brendan McCarthy, Pat Mills, John Wagner, Colin Wilson
‹Sędzia Dredd: Kompletne Akta 3›
Starannie wydany album z archiwalnymi, krótkimi historiami o bezkompromisowym strażniku Mega City One. Pozycja ta to brutalna opowieść, przesycona ironią i czarnym humorem. Miejscami rubasznym, ale przeważnie bardzo inteligentnym. Fanów ucieszy także to, że w zbiorze znajdziemy opowieść, w której debiutował Sędzia Śmierć. Jeśli nie znajdziecie tego albumu pod choinką, Dredd osądzi świętego Mikołaja!


[image: Uniwersum DC według Mikea Mignoli]
John Byrne, Neil Gaiman, Paul Kupperberg, Mike Mignola, Jerry Ordway, George Pérez, Steve Purcell, Dan Raspler, Roger Stern
‹Uniwersum DC według Mikea Mignoli›
Uniwersum DC według Mikea Mignoli z egmontowego cyklu DC Deluxe będzie świetnym prezentem dla kogoś, kto jest nie tylko wiernym fanem uniwersum Detective Comics, ale i lubi czasem pobawić się w komiksową archeologię. Oto większość komiksów z rysunkami (a nawet scenariuszami) Mike Mignoli z okresu jego pracy dla DC. Kawał niezłej komikowej historii i wgląd w początki kariery twórcy komiksowego, którego większość kojarzy z Hellboyem


[image: Hitman #1]
Garth Ennis, John McCrea
‹Hitman #1›
Takich jaj z uniwersum DC już dawno sobie nikt nie robił. Garth Ennis prezentuje swój autorski komentarz do swojego Hellblazera, kpi z superbohaterów w kolorowych pelerynach i nie respektuje żadnych granic i świętości. Zleca na przykład głównemu bohaterowi morderstwo Świętego Mikołaja! Fani autora Kaznodziei będą śmiać się do rozpuku, choć zadowolony w sumie będzie każdy, kto chce spojrzeć na Detective Comics z trochę innej, nieco wykrzywionej, perspektywy.


[image: Batman Noir. Batman Black & White. Nigdy po trupie]
‹Batman Noir. Batman Black 
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  Niekoniecznie jasno pisane:Pięcioro przeciwpancernych i pies

  Marcin Knyszyński

  
  

  
  Gdy przyszły lata osiemdziesiąte dwudziestego wieku, komiks superbohaterski przestał być w końcu postrzegany jako infantylna, niewymagająca rozrywka. Zaczęły się jego najróżniejsze dekonstrukcje i rewizje  najsłynniejsze wyszły spod ręki znanego nam wszystkim Alana Moorea (Miracleman, Strażnicy). Co by było, gdyby herosi istnieli w realnym świecie, takim jaki widzimy za oknem? Dwadzieścia lat po Strażnikach na to pytanie spróbował odpowiedzieć Garth Ennis przy pomocy Daricka Robertsona.
[image: Chłopaki #1: Jak na imię tej grze]
W październiku 2000 roku ukazuje się ostatni odcinek jednego z najlepszych komiksów DC Vertigo. Kaznodzieja, ze scenariuszem Gartha Ennisa i rysunkami Stevea Dillona, dobiegł końca. Cztery miesiące później zamknięto inną słynną serię tego imprintu  Darick Robertson skończył rysować Transmetropolitan Warrena Ellisa. Obydwa komiksy odbiły się szerokim echem  zatem wieść, która gruchnęła cztery lata później, zelektryzowała fanów. Ennis i Robertson robią razem komiks  tym razem superbohaterski  pod egidą Wildstorm, czyli tego kieszonkowego uniwersum Detective Comics, które wydało na świat Top 10, czy Śpiocha. Pierwsze sześć odcinków The Boys ukazuje się między październikiem 2006 a lutym 2007 roku  nagła kasacja serii była wielkim zaskoczeniem. Otóż, według relacji Ennisa, antysuperbohaterski wydźwięk komiksu był dla Detective Comics nie do zniesienia. Było to trochę niezrozumiałe, wszak mocno uderzające w religię treści Kaznodziei problemu nie stwarzały. Jak się potem okazało superbohaterstwo to biznes  Detective Comics potwierdziło, zupełnie nieświadomie, podstawową tezę The Boys. Na szczęście komiks Ennisa trafił do nieco mniejszego wydawnictwa  Dynamite Entertainment zaczyna od numeru siódmego, ledwie trzy miesiące po rezygnacji Wildstorm. DC dało nawet specjalną dyspensę Robertsonowi, aby mógł rysować dalej (obowiązywała go wtedy umowa na wyłączność). Panowie wspominali po latach, że nigdy nie mieli takiej swobody twórczej jak w Dynamite  granice praktycznie nie istniały. I to naprawdę widać.
Alan Moore zadał w 1986 roku jedno z najczęściej cytowanych pytań w historii komiksu  Who watches the Watchmen?. O ile w jego najsłynniejszym dziele było ono całkowicie retoryczne, tak u Gartha Ennisa dostajemy konkretne odpowiedzi. Chłopaki to tajna, kilkuosobowa grupa, działająca z ramienia CIA, której zadaniem jest patrzenie na ręce całej superbohaterskiej społeczności. Ekipa inwigiluje środowisko superherosów, a nawet interweniuje, gdy supki przekraczają granice, za którymi ich moce stanowić zaczynają zagrożenie dla świata. Interwencja czasem ogranicza się do szantażu wstydliwymi zdjęciami, choć w grę wchodzi także porządny łomot. Liderem Chłopaków jest Billy Rzeźnik, potężnie zbudowany, niezwykle inteligentny brutal, który nie cofnie się przed niczym, aby zrealizować swój (nieco bardziej radykalny, niż zakładany przez CIA) cel  eksterminację populacji superherosów. Dobry supek to martwy supek  motywacje Rzeźnika, wywodzące się z jego koszmarnej przeszłości, są jednym z fabularnych fundamentów całej historii. Rzeźnik ma psa, który wabi się Terror i błyskawicznie reaguje na komendę rżnij to!. W skład ekipy wchodzi jeszcze nieformalny zastępca Billyego i mózg drużyny, czyli Cycuś Glancuś (w oryginale Mothers Milk  od jego dziwnej przypadłości), oraz mięśnie  zabójczy Francuzik i wiecznie milcząca, maleńka, ale zabójczo niebezpieczna, Japonka o pseudonimie Niewiasta. Ostatnim członkiem Chłopaków zostaje pewien everyman, szary, młody chłopak, Szkot z Glasgow, któremu los zgotował nie lada tragedię. Oto, Hughie Campbell (Tyci Hughie), którego narzeczona została dosłownie wprasowana w ścianę przez Pospiesznego  superbohatera dysponującego nadludzką prędkością  podczas jego pościgu za złoczyńcą. Hughie został tylko z jej zakrwawionymi, oderwanymi od reszty ciała, dłońmi i potężną traumą  jego narzeczona została sprowadzona do roli dopuszczalnych strat w odwiecznej superbohaterskiej krucjacie.
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Tak, zwykli ludzie są dla herosów niczym, to tylko nic nie znaczące, gadające przedmioty, które istnieją w świecie zależnym od ich kaprysów. Supki w rzeczywistości komiksu Gartha Ennisa, odbiegają mocno nie tylko od tego, co znamy z komiksów Marvela czy Detective Comics, ale i nawet o tego co pokazał Alan Moore w Strażnikach. Większość z nich to psychopaci, zwyrodnialcy i zboczeńcy, którzy z racji braku ograniczeń, stają się czasami zagrożeniem dla świata  tutaj, za cichym przyzwoleniem Dakoty Boba, prezydenta USA wkraczają nasi bohaterowie. Oto jak Rzeźnik tłumaczy genezę nazwy zespołu: Tam, skąd pochodzę, jak ktoś chce kogoś załatwić, mówi, że trzeba wysłać chłopaków. Ten pizduś, Harry, za dużo kłapie dziobem, wyślę do niego chłopaków  kapujesz?. Zatem Chłopaki.
Już od samego początku widzimy, że tak naprawdę nie istnieją żadni superłotrzy. Superbohaterowie z nikim nie walczą, mimo iż na całym świecie jest ich zatrzęsienie. Głównymi antagonistami Chłopaków są członkowie Siódemki  to siedem nadistot wzorowanych na Lidze Sprawiedliwości z Detective Comics. Przywódcą Siódemki jest Ojczyznosław, facet o mocach zbliżonych do tych, jakimi włada Superman. Pozostali członkowie to Czuła Królowa, Mroczny Cień, wspomniany Pospieszny, Głęboki, Jan z Jowisza i nowy nabytek grupy  młoda, niewinna jeszcze superbohaterka z Młodych Amerykanów o pseudonimie Gwiezdna. Gwiezdna zastąpiła zmarłego niedawno Latarnika (media mówią tu o rezygnacji z zawodu)  oto spełnia się jej marzenie, w końcu dołączy do Siódemki, czyli grupy, która od zawsze broni naszej planety i jest skarbnicą cnót wszelakich. I co? Na przywitanie trzej członkowie grupy zmuszają ją do seksu oralnego z wszystkimi naraz. Ideały Gwiezdnej rozpryskują się w drobny mak.
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A czym zajmuje się superbohaterska populacja? Przede wszystkim zarabianiem pieniędzy dla siebie i dla wielkiej korporacji Aero American  kiedyś wiodącego dostawcy broni dla armii USA, a teraz tak zwanej mieszanki V, czyli specyfiku, który czyni zwykłego człowieka superherosem (w żyłach Chłopaków też płynie  w końcu jak mogliby inaczej stawić czoła swoim przeciwnikom?). Superbohaterowie zatem to produkty Aero American  oficjalna wersja, forsowana przez skorumpowane media i popkulturę jest taka, że walczą w obronie naszej planety. W rzeczywistości Chłopaków istnieje nawet wydawnictwo o nazwie Victory Comics, wydające komiksy z faktycznie żyjącymi herosami i niejako kreujące ich medialny wizerunek. Siódemka zbija kokosy na reklamach, gadżetach, występach w telewizji  za wszystkim stoi megakorporacja, która ma również ambicje polityczne. W końcu zbliżają się wybory prezydenckie.
A tak naprawdę superbohaterowie oddają się skrajnie hedonistycznym, często odrażającym praktykom. Cyklicznie, raz do roku, jadą na tak zwany herospazm, czyli kilkudniową orgię na tropikalnej wyspie, podczas gdy oficjalna wersja mówi o walce z zagrożeniem z kosmosu. A na co dzień piją, narkotyzują się, przesiadują w specjalnych domach publicznych, wykorzystują zwykłych ludzi i z pomocą Aero American tuszują swe wybryki. Fabuła Chłopaków kręci się wokół krucjaty Rzeźnika, o genezie której dowiadujemy się stopniowo coraz więcej; machinacji Aero, która chce wprowadzić swego człowieka do Białego Domu i zrewolucjonizować przemysł zbrojeniowy oraz nieuniknionej, potrójnej konfrontacji Chłopaków, Aero American i Siódemki  Ojczyznosław ma dość roli pacynki, w jakiej obsadziła go korporacja. Skoro może zrobić i wziąć sobie wszystko na co ma ochotę  to, dlaczego nie? Wszystko obserwujemy oczyma Tyciego Hughiego, który wysyłany jest przez Rzeźnika na różnego rodzaju misje i wikła się w niebezpieczny romans. Seria, licząca sobie siedemdziesiąt dwa odcinki plus trzy sześcioodcinkowe spin-offy (które z powodzeniem mogłyby stanowić integralną część serii), to trzymająca cały czas równy, wysoki poziom, wysooktanowa rozrywka dla zdecydowanie dorosłych odbiorców. Z czasem zaczyna zmierzać ona do prawdziwie wstrząsającego i brutalnego finału. W Polsce Chłopaków przeczytać można w dwunastu tomach zbiorczych, które wyszły nakładem Planety komiksów.
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Garth Ennis powiedział, że Chłopaki pokazują prawdopodobny scenariusz wydarzeń na świecie, w którym doszło do eksplozji superbohaterstwa. Stwierdzenie, że z wielką mocą, przychodzi wielka odpowiedzialność, a głównym zadaniem herosów jest obrona niewinnych, to naiwne, infantylne głupoty. Ok, może trafiłby się jeden, czy dwóch paladynów, ale długo by nie przeżyli w takiej rzeczywistości. Wielka moc to jeszcze większa degeneracja  większość superbohaterskich grup w świecie Ennisa to zblazowane gwiazdy popkultury i zepsuci gówniarze, którym wszystko wolno (weźmy imprezujący bez końca odłam G-Ludzi, zrównujących miasto z ziemią podczas Dnia Świętego Patryka) albo skończone dupki przeświadczone o swojej wyższości (jak Dzieciaki-Kopniaki). Inni to po prostu ofiary swoich bardziej przebiegłych i bezwzględnych kolegów po fachu  jak ograniczone umysłowo dzieciaki z SuperDuperów albo straumatyzowani G-Ludzie, którym ich mentor, profesor Godolkin, fundował od małego w swej rezydencji najgorsze koszmary, jakie mogą dotknąć małe dziecko. Są też w końcu istoty złe, w pełni świadome swej potęgi i wykorzystujące ją bez wahania. Są tak zwyrodniali, że wygląda na to, że każdy z nich studiuje wielką listę zboczeń, aż znajdzie takie, od którego mu staje  jak mówi Rzeźnik.
Garth Ennis twierdzi, że superbohaterstwo, podobnie jak każda wielka idea naszego świata, uległaby w końcu merkantylizacji. Tak, superheroizm jest tu biznesem, mocno zanurzonym w polityce i schowanym głęboko przed oczyma maluczkich. Ci dostają krzykliwe reklamy, wystąpienia Ojczyznosława na Wiaratonie (czyli wielkim zlocie chrześcijan) i tony kamuflujących prawdę komiksów  głupich, niedorzecznych i naiwnych. Autor dorastał w Irlandii Północnej i nie znał amerykańskich komiksów. Gdy je w końcu poznał, uznał, że są lekko głupawe i tak naprawdę nigdy nie wypowiadał się w superlatywach o maistreamie DC czy Marvela. Największą inspiracją przy Chłopakach byli oczywiście Strażnicy, ale i poprzednie komiksy Ennisa  w Hitmanie mamy zawodowego zabójcę polującego na superbohaterów, a w The Pro pewną prostytutkę, która nagle obdarzona została supermocą. Tu się jeszcze nabijał  w Chłopakach jedzie już po całości i karykaturuje w niewybredny sposób. Jedną z największych atrakcji komiksu, jest wyszukiwanie nawiązań  znajdziemy tu odpowiedniki Ligi Sprawiedliwości, Avengers, X-Men, czy Fantastycznej czwórki (szefem jest tu niejaki Wacław Kabel, który swymi rozciągliwymi łapskami okrada staruszki na przejściu dla pieszych, a na herospazmie widziano go jak uprawiał ze swoimi dwoma pozostałymi kolegami z drużyny stosunek homoseksualny  okazało się potem, że była z nimi ich koleżanka, Laska-Niewidka).
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Chłopaki to komiks bardzo ennisowy. Autor nie bawi się w żartobliwe, delikatne aluzje czy niedopowiedzenia. Najczęściej mamy do czynienia z dyskrecją i dosłownością młota pneumatycznego, a pojawiającymi się (od czasu do czasu) sucharami można by opróżnić Morze Śródziemne. Radziecki superbohater szybko wyjaśnia dlaczego nosi pseudonim Kiełbasa miłości; Hughie trafia do specjalnej sali porno G-Magów z fotelami wyposażonymi w żele i chusteczki; spotkania Rzeźnika z szefową CIA kończą się zawsze tak samo; bohaterowie przygarniają chomika, który spędził długie dni w gaciach jednego z członków Odwetu; niejaki Technorycerz dosłownie uprawia seks z asteroidą zakończony orgazmem  eksplozją w górnych warstwach atmosfery; mamy najróżniejsze fetysze, gwałty, wiadra płynów ustrojowych i lubrykantów  i wszystko to prosto w twarz czytelnika. Rzeźnik nazywa homoseksualistów wszelkimi możliwymi epitetami (pamiętajcie, aby wchodzić do gejowskiego baru tyłkiem do ściany!); czarnoskórzy superbohaterowie nie potrafią mówić tylko nawijają (Joł! Joł! Joł men!) a najlepszym sposobem na pozbycie się ich jest rzucenie im piłki do kosza; Irole to zafajdani degeneraci, z których po alkoholu wychodzi zawsze największe zwierzę. Autor o dziwo najmniej uderza w religię  co było charakterystyczne dla Kaznodziei. Dobrze jednak wiemy, że tylko czytelnicy o naprawdę złej woli mogliby oskarżyć Ennisa o rasizm, homofobię czy ksenofobię. Możemy się dzielić na wszystkie możliwe sposoby, ale tutaj wszyscy jesteśmy pieprzonymi Jankesami  podkreśla autor.
No właśnie, Ameryka  druga ojczyzna Gartha Ennisa, której sny tak bezlitośnie wyśmiewał w przywoływanym już Kaznodziei. Tyci Hughie pokonując ocean trafia do Ambo, jak mówi Rzeźnik. Amerykańskie szambo. Kocham ten kraj. Sto tysięcy odmian pączków, srączków i innego gówna, którego w ogóle nie potrzebujesz  pod twoim nosem dwadzieścia cztery godziny na dobę. Do tego wszyscy tutaj są tak zajebiście durni. Wystraszeni, że stracą te swoje małe fortuny, które uciułali, że nawet nie marzą o sięgnięciu po więcej. Wszystkim rządzi tu biznes, superbohaterstwo to przemysł  gdy Gwiezdna zmieni kostium i odsłoni więcej ciała słupki poszybują w górę. Tylko skończeni debile chcieliby używać supermocy do rządzenia światem, skoro supermoce i tak gwarantują nieograniczony dostęp do spiżarni z konfiturami. Superzłoczyńcy to idioci, którzy nie wiedzą, gdzie te konfitury stoją  dlatego praktycznie ich nie ma. Zwykli obywatele, karmieni komiksową wersją świata, wolą nie znać prawdy. Wolą patrzeć na ciągłe wywijanie amerykańską flagą  niestety im częściej się to robi, tym mniej ten symbol oznacza. Ameryka mimo wszystko jest jednak krajem, w którym można nadal dążyć do realizacji swoich marzeń. To wciąż piękne miejsce. Chłopaki, określani czasem jako pięcioro przeciwpancernych i pies, wychodzą pewnego dnia na dach z widokiem na Manhattan i kwitują go jednoznacznie  każdy, kto mieszka gdzie indziej, jest pizdą.
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Większość odcinków The Boys ilustruje Darick Robertson. Jego świetny, ciążący ku karykaturze, styl znakomicie pasuje do charakteru komiksu. Grafik rozpoczął prace nad Chłopakami zaraz po Transmetropolitan  sam przyznawał się do tego, że Francuzik wizualnie wzorowany był na Pająku Jeruzalemie. To zresztą widać. Jeszcze bardziej rzuca się w oczy podobieństwo Tyciego Hughiego do Simona Pegga, brytyjskiego aktora, który grał między innymi w Hot Fuzz czy Wysypie żywych trupów. Kreacja z tego drugiego filmu jest wskazywana przez Robertsona jako podstawowa inspiracja przy tworzeniu postaci Hughiego  Simon Pegg napisał nawet przedmowę do pierwszego albumu pod egidą Dynamite Entertainment. Graficzna strona Chłopaków, pod względem dosadności, niewybredności i brutalności, bije tę z Transmetropolitan na głowę  a przecież przygody Pająka Jeruzalema budziły i tak już spore kontrowersje.
W lipcu 2019 roku, w serwisie Amazon Prime Video, pojawił się pierwszy, ośmioodcinkowy sezon The Boys, który mogliśmy też obejrzeć w Polsce. Jest sporo zmian w stosunku do fabuły komiksu  tak naprawdę zostały tylko postacie (choć i tak zamiast Jana z Jowisza mamy Przejrzystego a Stilwell jest kobietą) a sama historia jest zupełnie inna. Puryści będą niezadowoleni, a reszta będzie się dobrze bawić. Ciekawostka  Simon Pegg gra w serialu! Ale nie Tyciego Hughiego, lecz jego ojca zrośniętego z pilotem i kanapą. A kilka tygodni temu zakończyła się emisja sezonu drugiego  znakomita rzecz pod każdym względem, absolutnie nie do przegapienia przez miłośników serialowych adaptacji komiksów.
Na koniec warto zaznaczyć, że Garth Ennis wrócił po dwunastu latach do Dynamite Entertainment i napisał dalsze dzieje Tyciego Hughiego. W czerwcu 2020 roku wyszedł pierwszy numer komiksu The Boys. Dear Becky z ilustracjami Russa Brauna. W świecie komiksu też minęło dwanaście lat  Hughie dopiero się co się oświadczył i ruszył z narzeczoną do Szkocji w celu przygotowania ceremonii. Traf chciał, że upomniała się o niego przeszłość  otrzymane w tajemniczy sposób dokumenty rzucają nowe światło na całą historię opisaną w oryginalnej serii.
Chłopaki to komiks przeznaczony głównie dla miłośników superbohaterszczyzny. Trochę to paradoksalne, bo kpi z niej wprost niemożebnie. Nie szukajmy tu drugiego dna, wiwisekcji w stylu Alana Moorea czy analiz Franka Millera. Spróbujmy się dobrze bawić  po prostu.
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  Kadr, który:W krainie latających siekier

  Agnieszka Achika Szady

  
  

  
  człek się garnie do ludzi / i choć każdy bidę klepie / za to nikt się nie nudzi! Te słowa piosenki Stanisława Tutaja pasują jak ulał do dzisiejszego kadru.
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Mieszkańcy Mirmiłowa nie są tak brutalni, jak bohaterowie Asterixa (nieustanne pokazywanie rzymskich legionistów z wybitymi zębami i rozkwaszonymi nosami zniechęciło mnie do tego cyklu). Dość wspomnieć, że cała siła militarna grodu to w zasadzie dwóch wojów. Chociaż właściwie gdy potrzeba tego wymaga, w pospolitym ruszeniu biorą udział nawet gosposie uzbrojone w wałki do ciasta. Zatem można podsumować, że poddani kasztelana, choć łagodni, nie dają sobie w kaszę dmuchać. Widać to zresztą w kolejnych scenach ze Szkoły latania, kiedy to w przepędzaniu oddziału zbójcerzy pomagają nawet zwierzęta domowe.
Janusz Christa bardzo był ceniony za humor polegający na zderzaniu elementów jego współczesności (remanent, nauka jazdy, kontrola NIK-u czy skierowanie na wczasy) z niby-piastowskimi realiami. Napis Klubogospoda to właśnie taki przypadek, powstały z przekształcenia słowa klubokawiarnia. Były one PRL-owskim pomysłem na podnoszenie kultury spędzania czasu wolnego na wsiach: lokale, w których można było napić się herbaty, spotkać, potańczyć. Gra słów już się co prawda zatarła, ale dla nowych czytelników pojęcie klubu nie odbiega daleko od miejsca, w którym ktoś może wywołać bójkę.
Kadr, jak zawsze u tego autora, jest starannie zakomponowany, aby poszczególne elementy nie zacierały się nawzajem, a dymki miały odpowiednio dużo miejsca. Gospoda jest narysowana z takimi szczegółami, jak faktura drewnianych bali, za to trzeci plan został całkowicie pominięty i zastąpiony niebieskim tłem, na którym odcinają się postaci lecących po krzywej balistycznej bywalców lokalu. Jednak, wbrew przypuszczeniom staruszków, tym razem nie chodzi o zabawę  to miejscowi są wyrzucani przez zbójcerzy (najwyraźniej klubogospoda jest jednym ze strategicznych miejsc, które trzeba opanować w pierwszym etapie inwazji). Za chwilę zresztą przez drzwi wyfruną również zbójcerze: nieroztropnie przeszkodzili Kokoszowi w spożywaniu posiłku.
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  Kadr, który:Chłopcy z Baker Street na jakiejś innej street

  Agnieszka Achika Szady

  
  

  
  No jak tu nie kochać grafika, który nie tylko potrafi poprawnie narysować konia, ale i uprząż?! I w dodatku wie, jak w XIX wieku wyglądały ruchome reklamy.
[image: ]
Cykl komiksowy o małoletnich pomocnikach Sherlocka Holmesa odznacza się niezwykle starannie dopracowanym tłem akcji. Czy to wnętrze podejrzanej speluny czy księgarni, zawsze jego wyposażenie (i ewentualni bywalcy) jest starannie oddane.
Podobnie jest z plenerami: w parku bawią się dzieci z bonami i przejeżdżają konne patrole, a na ulicach panuje taki ruch, że niemal słyszymy hałas. Szczególnie podoba mi się jeden z takich widoków, dość niestandardowo zakomponowany w pionowym, podłużnym kadrze. 
Z lotu ptaka widzimy ulicę tak zakorkowaną, że sprzeczkę między dwoma woźnicami musi rozstrzygać policjant. Wszędzie tłoczą się wozy dostawcze (piwo do pubu), tramwaje konne i małe wózki handlarzy, a pomiędzy nimi przeciska się człowiek z tablicami reklamowymi[bookmark: a1]1) i dzieci sprzedające hm, nie za dobrze widać, co to jest, ale chyba cebula albo czosnek. Trójka bohaterów w oddali jest niemal niewidoczna, choć autor podkreślił ich sylwetki smugą słońca, padającą między budynkami.

[bookmark: a1t]1) Tak zwany sandwich-man, czyli facet-kanapka  ten rodzaj ruchomej reklamy pojawił się na początku XIX wieku (a już w 1853 doczekał się pierwszych regulacji prawnych) i w rozmaitych mutacjach istnieje do dziś, na przykład w postaci studenta trzymającego na kiju wielką strzałkę wskazującą wejście do księgarni.
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  Kadr, który:UFO, czyli NOL

  Agnieszka Achika Szady

  
  

  
  Czy to możliwe, że tyle razy wybierałam do opisania kadry z komiksów Tadeusza Baranowskiego, a pominęłam przygody Orient-Mena? Jednego z pierwszych  oprócz Asa z Hydrozagadki  polskich superbohaterów?
[image: ]
Na co dybie w wielorybie czubek nosa Eskimosa to tytuł niegdyś bardzo popularny na konwentowych konkursach kalamburów. Doświadczonej drużynie wystarczyła liczba wyrazów i dotknięcie nosa, podczas gdy ci nieznający klasyki męczyli się z pokazaniem słowa dybie.
Tytuł dotyczy zeszytu zawierającego dwie opowieści. Ta o przygodach Orient-Mena nazywa się Co w kaloryferze piszczy. Każda strona to inna historyjka, zwykle oparta na absurdalnym pomyśle lub grze słów. W tym wypadku mamy humor polegający na odwróceniu pojęć i skojarzeń: ufoludki zamiast w latającym spodku, podróżują w latającej filiżance ze spodkiem, zaś ich naczyniami są małe samoloty. Potem jeszcze wspominają, że na ich planecie herbata zwykła pijać ich.
Okrzyk głównego bohatera jest wzorowany na popularnej w latach 70 i 80 odzywce do niewprawnych kierowców: Jak jeździsz, baranie?! (uchodzącej wówczas za niemal wulgarną). To z kolei zostaje potraktowane dosłownie: kosmici pokazują Orient-Menowi jak latają, kreśląc wokół niego przyprawiające o zawrót głowy pętle.
A swoją drogą, ciekawe, dokąd udaje się ufoludek, któremu zepsuła się latająca filiżanka. Czyżby do serwisu?
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  Kadr, który:Wielorybe(re)k

  Agnieszka Achika Szady

  
  

  
  Podążajcie za kurą w stronę zachodzącego słońca! Nawet jeśli jest zadziwiająco podobne do bandery Japońskiej Marynarki Wojennej.
[image: ]
Na co dybie w wielorybie czubek nosa Eskimosa  a bardziej precyzyjnie, W pustyni i w paszczy  ma piękną klamrę kompozycyjną. Zarówno w pierwszej jak i w ostatniej scenie bohaterowie dryfują, trzymając się belki (najpierw po oceanie, potem  po rzece powstałej w wyniku niezakręcenia kranu). A nawet można powiedzieć, że dwie klamry: drugą jest wieloryb. 
Przyjacielska kałamarnica przenosi rozbitków na grzbiet wieloryba, a z kolei w czymś, co jako fanka filmów Marvela nazwałabym sceną po napisach wieloryb wykluwa się z jajka. Jajko zostało zniesione przez kurę, z którą Bąbelek i Kudłaczek przeprowadzali wywiad, i okazało się złote. Nie od promieni zachodzącego słońca, które barwią cały kadr, tylko naprawdę ze złota, bo przy uderzeniu robi dzyń. 
Miniaturowy wieloryb domyka wątek, a żeby było jeszcze bardziej absurdalnie, autor podkręca swoje odjechane poczucie humoru, serwując czytelnikom wiedzę z dziedziny zoologii. Czy przy pierwszej lekturze tego komiksu chwyciliście encyklopedię, żeby sprawdzić, czy dziwacznie brzmiąca łacińska nazwa jest prawdziwa? Bo ja tak właśnie zrobiłam.
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  Po komiks marsz:Grudzień 2020

  Esensja Komiks

  
  

  
  Propozycje komiksowych prezentów publikowaliśmy już kilkanaście dni temu. Nic nie stoi jednak na przeszkodzie, aby, szukając prezentów, sięgnąć po grudniowe nowości. Niektóre z nich prezentujemy poniżej.


[image: Raffington Event]
Andreas Martens
‹Raffington Event›
Raffington Event pojawił się po raz pierwszy w komiksie Rork. Teraz z postaci drugoplanowej staje się głównym bohaterem. Andreas wykorzystał prywatnego detektywa do eksperymentowania z formą komiksowego medium: nietypowe ujęcia, historie bez słów to tylko kilka przykładów. Raffington Event prowadząc swoje śledztwa spotyka osoby niezwykłe, żałosne, a czasami tragikomiczne. Demoniczna książka, sen niosący śmierć, sekret za ścianą, feralne lustra Z tym będzie musiał się zmierzyć niepozorny detektyw.


[image: Jeremiah #22: Karabin w wodzie]
Hermann Huppen
‹Jeremiah #22: Karabin w wodzie›
Stali czytelnicy serii o Jeremiahu przyzwyczaili się już do tego, że przedstawiany przez Hermanna Huppena świat rzadko okazuje się takim, jakim jest w rzeczywistości. Za kurtyną kryją się najczęściej straszliwe koszmary. Nie inaczej jest w przypadku Karabinu w wodzie, który został opublikowany po najdłużej, trwającej aż trzy lata, przerwie. Jeremiah i Kurdy Malloy ratują z opresji sympatycznego Jasona, który odwzajemnia im się, zapraszając do swego rodzinnego domu na bagnach. Z dala od cywilizacji żyją tam jego najbliżsi, którzy zdają się skrywać jakąś tajemnicę. Kurdy tradycyjnie wtyka nos w sprawy, które do niego nie należą  w efekcie Wiadomo, znów trzeba będzie walczyć o życie.


[image: Animal Man. Omnibus]
Tom Grummett, Grant Morrison, Chaz Truog
‹Animal Man. Omnibus›
Pierwsze polskie wydanie wszystkich przygód Animal Mana ze scenariuszem Granta Morrisona. Objętość olbrzymia toteż tym razem mamy do czynienia z komiksowym omnibusem. 712 stron perypetii niejakiego Buddyego Bakera  ojca rodziny, który potrafi od czasu do czasu przejmować moce zwierząt. Animal Man nie jest herosem z najwyższej półki, ale ci nie mieliby czasu na walkę o trochę bardziej przyziemne sprawy  dobrze więc, że mamy kogoś takiego.


[image: Jim Cutlass #2]
Jean-Michel Charlier
‹Jim Cutlass #2›
Drugi tom przygód młodego awanturnika z Luizjany! Jim Cutlass, komiks-odskocznia Jeana Girauda od Blueberryego nie osiągnął może takiej popularności, jak jego starszy kuzyn lecz i tak jest świetnym, rozrywkowym, komiksowym westernem. Wyjęty spod prawa Jim prowadzi tajne śledztwo, które zaprowadzi go w magiczne rejony voodoo i przed oblicze straszliwego czarownika.


[image: Trolle z Troy #3 (wyd. zbiorcze)]
Scotch Arleston, Jean-Louis Mourier
‹Trolle z Troy #3 (wyd. zbiorcze)›
Trzeci tom Trolli z Troy, czyli cztery kolejne albumy komediowej serii z akcją umieszczoną w świecie znanym z przygód Lanfeusta. Co tym razem czeka nasze niemyte, obleśne, śmierdzące i wiecznie kopulujące trolle? Może olimpiada? Przymusowa reedukacja? Skórowanie na płaszcz? Nas czeka na pewno dobra zabawa.


[image: Superman. Amerykański Obcy]
Jonathan Case, Nick Dragotta, Tommy Lee Edwards, Jock, Joëlle Jones, Max Landis, Jae Lee, Francis Manapul
‹Superman. Amerykański Obcy›
Superman. Amerykański obcy jest komiksem dość oryginalnym. Zawiera on bowiem siedem opowieści z różnych etapów życia Clarka Kenta  dzieciństwo, szkoła, pierwsze kroki w karierze dziennikarza i pierwsze starcia z superzłoczyńcami w obronie naszej planety. Jeden scenarzysta (Max Landis) w kilku rysowników. To taka specyficzna biografia Człowieka ze stali  obcego, który stał się Amerykaninem.


[image: Hellblazer #6]
Timothy Bradstreet, Warren Ellis, Marcelo Frusin, John Higgins, Phil Jimenez, Javier Pulido, James Romberger, Frank Teran
‹Hellblazer #6›
Szósty tom Hellblazera od Egmontu. Tym razem w wersji Warrena Ellisa, który tworzył przygody Johna Constantinea przez cały rok 1999. U progu nowego millenium zastajemy Johna w Londynie  konieczność rozwikłania zagadki morderstwa jego byłej dziewczyny i zemsta na sprawcy zaprowadzi bohatera tam, gdzie magia, horror i nadnaturalne zagrożenie. Jak zwykle zresztą.


[image: Hitman #3]
Garth Ennis, John McCrea
‹Hitman #3›
Oto komiks, przy którym będziecie zrywać boki. Tommy Monaghan i jego kumpel, Natt Czapa, zaciągają się do pewnej małej, najemnej armii. Wszystko po to, aby przeżyć  mafia nadal chce ich dopaść, a na domiar złego z zamierzchłej przeszłości przybywają jeszcze groźniejsi wrogowie. Może nie brzmi to zbyt zabawnie, ale zaręczam  zabawnie będzie.


[image: Dom Pokuty]
Ian Bertram, Peter J. Tomasi
‹Dom Pokuty›
Doskonała pozycja dla fanów komiksowego horroru, zwłaszcza jeśli lubicie motyw nawiedzonego domu. Bohaterka musi zmyć klątwę związaną z zabójczym wynalazkiem jej męża, a chodzi o słynną strzelbę Winchestera. Ponoć historia jest oparta na faktach.


[image: Akira #3 (wyd. zbiorcze)]
Katsuhiro Otomo
‹Akira #3 (wyd. zbiorcze)›
Rok 2019, w którym miała się dziać akcja Akiry już za nami, ale opowieść o postapokaliptycznym świecie nadal robi wrażenie. Zbiorcza edycja kultowej mangi realizowana jest całkiem sprawnie. Po roku od wydania pierwszego tomu, w grudniu otrzymujemy już trzeci.


[image: Władcy chmielu #2 (wyd. zbiorcze)]
Francis Valles, Jean Van Hamme
‹Władcy chmielu #2 (wyd. zbiorcze)›
Drugi tom sagi rodzinnej piwowarów z Belgii, z akcją rozciągniętą na około sto pięćdziesiąt lat. Władcy chmielu Jeana Van Hamme′a i Francisa Vallesa to popularny komiks historyczno-obyczajowy  ostatnie cztery odcinki obejmują okres od zakończenia Drugiej Wojny Światowej do początku dwudziestego pierwszego wieku. Prawdziwa gratka dla miłośników europejskiej klasyki.


[image: Sędzia Dredd: Kompletne Akta 4]
Brian Bolland, Steve Dillon, Ian Gibson, Kelvin Gosnell, Alan Grant, Mike McMahon, John Wagner
‹Sędzia Dredd: Kompletne Akta 4›
Sędzia Dredd rusza na Przeklętą Ziemię, by odnaleźć Sędziowskie Dziecię, które ma zaprowadzić prawo w Mega-City One. Zadanie to nie będzie jednak wcale takie proste. Ta historia, rozpisana na kilkadziesiąt aktów, zajmie większość czwartego tomu Kompletnych akt. Oryginalnie ukazywała się od marca do października 1980 roku i pracowało nad nią dwóch wybitnych scenarzystów  John Wagner i Alan Grant. A na deser otrzymamy porcję krótszych opowieści wydanych pierwotnie w serii Zastrzeżone akta.


[image: Rork #1 (wyd. zbiorcze)]
Andreas Martens
‹Rork #1 (wyd. zbiorcze)›
Wszyscy wiemy co to za komiks. Wydawnictwo Kurc wznawia Rorka w dwóch albumach zbiorczych, lekko różniących się zawartością publczystyczną od wersji Sideci sprzed paru lat. Kim jest Rork? Tego nie wie nikt, nawet sam zainteresowany. To wysoki, białowłosy mężczyzna o bliżej nieokreślonym wieku, ubrany zawsze w długi, łopoczący na wietrze, czarny płaszcz. Jego pochodzenie owiane jest tajemnicą, podobnie jak źródło jego niecodziennych umiejętności. Jedna z najważniejszych premier końca 2020 roku.


[image: Kajtek i Koko w kosmosie #7: Bogini moczarów]
Janusz Christa
‹Kajtek i Koko w kosmosie #7: Bogini moczarów›
Ostatni tom najdłuższego polskiego komiksu, po raz pierwszy w technikolorze. Kajtek i Koko wracają na Ziemię po spenetrowaniu układu Oriona (i innych), ale nim to nastąpi, czeka ich jeszcze sporo przygód. Chyba nikomu nie trzeba tłumaczyć, że mam do czynienia z pozycją obowiązkową. Nie tylko dla miłośników twórczości Janusza Christy.


[image: Kapitan Ameryka #4: Człowiek, który kupił Amerykę]
Ed Brubaker, Steve Epting, Butch Guice, Mike Perkins, Roberto de la Torre
‹Kapitan Ameryka #4: Człowiek, który kupił Amerykę›
Ciąg dalszy mrocznego thrillera, za scenariusz którego odpowiada Ed Brubaker. To właśnie on pozwolił sobie na uśmiercenie Kapitana Ameryki. A ponieważ był on symbolem, potrzeba kogoś, kto go zastąpi. Wydaje się, że najodpowiedniejszą do tego osobą będzie jego były partner Bucky Barnes. Tylko, czy Zimowy Żołnierz udźwignie ten ciężar?


[image: Phoenix: Zmartwychwstanie. Powrót Jean Grey]
Joe Bennett, Carlos Pacheco, Ramon Rosanas, Matthew Rosenberg, Leinil Francis Yu
‹Phoenix: Zmartwychwstanie. Powrót Jean Grey›
Jak wiemy w świecie Marvela nie umiera się na zawsze. A zwłaszcza, jeśli się jest Jean Grey, która już parokrotnie żegnała się z życiem. Niemniej trzeba przyznać, że tym razem dość długo pozostawała na tamtym świecie, bo ponad dekadę. Teraz ma się to zmienić. Po licznych sygnałach z całego świata, świadczących, że słynna mutantka się odrodziła, członkowie X-Men ruszają na jej poszukiwania.


[image: Strażnicy Galaktyki #2: Jeźdźcy na niebie]
Roland Boschi, Gerry Duggan, Mike Hawthorne, Frazer Irving, Terry Pallot, Rod Reis, Chris Samnee, Greg Smallwood
‹Strażnicy Galaktyki #2: Jeźdźcy na niebie›
Strażnicy Galaktyki w wersji Marvel Now 2.0 nie są już tak dobrze zgraną drużyną, co kiedyś. Niemniej wygląda na to, że po wyjściu na jaw skrywanych przez nich sekretów, kryzys zostaje zażegnany. To dobrze, bo wkrótce zostają wmieszani w rozkwitający konflikt między dwoma galaktycznymi siłami: Korpusem Nova, a Bractwem Raptorów.


[image: Amazing Spider-Man  Globalna sieć #9: Czerwony alarm]
Christos Gage, Mike Hawthorne, Stuart Immonen, Dan Slott, Cory T. Smith
‹Amazing Spider-Man  Globalna sieć #9: Czerwony alarm›
Peter Parker już nie jest milionerem i wrócił do pracy w Daily Bugle. Choć absorbować go będzie śledztwo związane z pomnikiem upamiętniającym bitwę, której nie było, najpierw przeszłość da mu o sobie znać. Przed rokiem pokonał bowiem organizację Zodiak. Po zaleczeniu zadanych ran, szykuje ona krwawy odwet.


[image: Koszmary&rsaquo]
Koszmary&rsaquo
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  Gry


  Recenzje


  Online:Sprzątaczka zamiast Magazyniera?

  Wojciech Gołąbowski

  Just Slide
  

  
  Niewielka gra online Just Slide wydaje się być następcą słynnego Sokobana. A może jego prequelem? Tak czy inaczej, zapewnia parę chwil miłej zabawy.
[image: Just Slide]
Jak zapewne pamiętamy, klasyczny Sokoban był rewelacyjną grą logiczną, w której posuwając się wąskimi korytarzami, należało umiejętnie przepychać ciężkie skrzynie  nie można ich było zmusić do ruchu w żadnym innym kierunku. Gra była nazywana także Magazynierem.
Przez skojarzenie wizualne z tą grą, Just Slide można nazwać Sprzątaczką. Po analogicznych wizualnie korytarzach kursorami poruszamy uśmiechnięty kwadracik. Ale podłoga, którą należy dokładnie wyczyścić, jest bardzo śliska  nasz bohater (bohaterka?) raz pchnięty w danym kierunku, ślizga się aż do obicia przeciwległej ściany.
Przypominam sobie, że gry oparte na tym pomyśle istniały już wiele lat temu. Wydaje mi się, że wtedy chodziło jednak raczej o dotarcie do określonego miejsca, stanowiącego wyjście z niewidzialnego labiryntu pokoju o nieregularnym kształcie i wielu filarach w dziwnych miejscach. Tutaj zaś naszym celem pozostaje wyczyszczenie podłogi  nie ma zmiłuj, trzeba prześlizgnąc się przez każde dostępne miejsce.
[image: ]
Oczywiście, występują pułapki: pętle, w które gdy raz już się wpadnie, pozostaje zresetować poziom; wyjścia, z których można skorzystać wyłącznie po wyczyszczeniu reszty. A także inne elementy wzbogajaące rozgrywkę, nim się znudzi: teleporty (ułożone parami), przenoszące nas w zupełnie inne miejsce pomieszczenia, ale z zachowaniem zwrotu i pędu[bookmark: a1]1); bramki otwierające się i zamykające po nadepnięciu na przycisk znajdujący się najczęściej zupełnie gdzie indziej.
Poziomów jest ponad dwieście. Obok trybu normalnego, można też wybrać tryb minimum ruchów. Odświeżenie ekranu skutkuje startem od zera  nie ma możliwości zachowania stanu gry (ale można klliknąć pauzę).

[bookmark: a1t]1) A gdy są ułożone w jednej linii, może to również oznaczać pułapkę!





Tytuł: Just Slide
WWW: Polska strona
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  Karty superbohaterów

  Miłosz Cybowski

  Michael Boggs, Nate French, Caleb Grace Marvel Champions: The Card Game
  

  
  Marvel Champions: The Card Game to kolejny tytuł z gatunku LCG i jednocześnie jeszcze jedna gra kooperacyjna od Fantasy Flight Games. Jako superbohaterowie przyjdzie łączyć nam swoje siły, by walczyć z przeróżnymi złoczyńcami. Nie zawsze będzie to walka zakończona sukcesem, ale zabawa jest przednia!
Ekstrakt: 90%
[image: Marvel Champions: The Card Game]
Nie ma co ukrywać  po tylu różnych podejściach do tematu Living Card Game (wspomnijmy chociażby Grę o Tron, Androida, Legendę Pięciu Kręgów czy Horror w Arkham), twórcy z gier z FFG zdołali wreszcie stworzyć karciankę, która zawiera w sobie wszystko, co powinna. A przy tym wcale nie uwiera nas, jako graczy, konieczność dokupywania coraz to nowych dodatków  czy to złoczyńców i kampanii, czy też nowych bohaterów.
Przede wszystkim należy zwrócić uwagę, że po raz pierwszy sam zestaw podstawowy daje nam do rąk nie jakiś półprodukt (jak było chociażby w Legendzie Pięciu Kręgów), do którego trzeba dorzucić kilka dodatków, żeby gra miała sens, ale w pełni grywalny zestaw. W jego skład wchodzi piątka superbohaterów (Iron Man, Captain Marvel, Spider-Man, Black Panther oraz She-Hulk) oraz trzy scenariusze (czyli troje łotrów, z którymi przyjdzie nam walczyć: Rhino, Klaw oraz Ultron). Sama podstawa to gra kompletna, która zapewnia sporo zabawy. Rozgrywka każdym bohaterem jest inna i poznawanie ich możliwości oraz wypracowywanie najlepszych strategii zajmuje trochę czasu. Co ważniejsze  każdy z nich jest unikatowy nie tylko pod kątem mechanicznym, ale też niezwykle wierny swojemu komiksowemu pierwowzorowi. Iron Man, żeby daleko nie szukać, na samym początku rozgrywki jest dość słaby, dopiero z czasem (kiedy na stół wychodzą kolejne elementy jego stroju) nabiera odpowiednich mocy. 
Jednym z elementów rozgrywki jest konieczność ciągłego balansowania między rolą superbohatera (która pozwala nam na walkę ze złoczyńcami) a jego alter-ego (która z kolei pozwala nam złapać oddech i wyleczyć się  ceną tego jest niestety zostawienie złoczyńcom wolnej ręki we wprowadzaniu swoich misternych planów w życie). Niewiele jest gier, w których strona mechaniczna byłaby tak znakomicie połączona z fabułą.
Na duży plus należy zaliczyć fakt, że twórcy nie sięgnęli wyłącznie po powszechnie znanych (głównie dzięki filmom z tego uniwersum) bohaterów, dorzucając także tych mniej znanych (wielu zupełnie niszowych, jak chociażby Squirrel Girl, pojawia się w naszych taliach jako sojusznicy). To samo dotyczy złoczyńców  o ile Ultrona jeszcze większość będzie kojarzyć z filmu, a Rhino z historii o Spider-Manie, to już Klaw jest jedną z tych postaci, o którą musieliśmy zapytać Googla.
Marvel Champions nie jest grą, w którą dobrze bawić się mogą tylko i wyłącznie wielcy fani uniwersum Marvela. Zwykli gracze odnajdą tu solidną mechanikę, bardzo dużą regrywalność i, co najważniejsze, kooperację, w której faktycznie liczy się współpraca.




Tytuł: Marvel Champions: The Card Game
Data produkcji: 2019
Autor: Michael Boggs, Nate French, Caleb Grace
Wydawca:  FFG
Cykl: Marvel Champions
Zobacz w: Kulturowskazie
Ekstrakt: 90%
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  Trochę bardziej komiks niż gra

  Krzysztof Przygoda

  Liberated
  

  
  Mariaż gier komputerowych z komiksem nie jest zjawiskiem zbyt powszednim. Pierwszym tytułem przychodzącym mi do głowy jest kultowe Comix Zone. Nad produkcjami z gatunku digital novel nie ma sensu się rozwodzić, podobnie jak nad grami opartymi na komiksowych motywach. Te bywały zarówno lepsze, jak i gorsze. Trafiały się również prawdziwe perły, ale to wymieniona na samym początku tego tekstu produkcja Segi jawi się jako idealna hybryda obu mediów
[image: Liberated]
i inspiracja dla Liberated  od niedawna dostępnej na Nintendo Switch (a wkrótce również na PC) produkcji niezależnego polskiego studia Atomic Wolf. Przyznam szczerze, że pierwsze zapowiedzi wzbudziły we mnie zainteresowanie. Głównie przez obraną przez autorów konwencję interaktywnego komiksu i intrygującą oprawę graficzną.
Świat Liberated jest ucieleśnieniem najczarniejszych wizji twórców Black Mirror, w których technologia staje się doskonałym narzędziem do sprawowania kontroli nad społeczeństwem. Wszechobecny monitoring, kontrola transakcji, dokumentujące niemal każdy krok social media i władza, która trzyma swoich obywateli na krótkiej cyfrowej smyczy. Krótko mówiąc: świat, który niemal czai się za rogiem, przyprawiając o palpitacje serca osoby ceniące swoją prywatność.
Kimś takim jest bohater Liberated i, jak łatwo się domyślić, władzom nie do końca to odpowiada. Każde odchylenie od norm stwarza zagrożenie dla funkcjonowania idealnie skalibrowanej maszyny obywatelskiego posłuszeństwa. Bohater szybko zostaje zwerbowany do tytułowej antysystemowej organizacji i tak zaczyna się nasza przygoda z Liberated.
Opowieść została przedstawiona w formie wspomnianego wcześniej interaktywnego komiksu w czterech tomach. Na ekranie widzimy kartkę z poszczególnymi kadrami  część z nich stanowi pole akcji, inne służą jedynie za fabularne wypełniacze. Ogląda się to dobrze, szczególnie biorąc pod uwagę wysoki poziom artystyczny rysunków. Trochę gorzej się niestety w to gra.
Liberated to gra akcji z elementami platformowymi, przepełniona sekwencjami QTE. Trochę tu Limbo i Inside, trochę Deadlight, ale w żadnym swoim aspekcie produkcja Atomic Wolf nie może się równać z dokonaniami PlayDead i Tequila Works. To, co drażni, to trochę źle wyważone i zbyt szybkie tempo rozgrywki, momentami kulawa responsywność postaci, a także uproszczenia mechaniki sprawiające, że czasami do zaliczenia kadru wystarczy trzymać analoga wychylonego w prawo i kilkukrotnie wcisnąć ten sam przycisk. Nie, żebym jakoś przesadnie narzekał, ale konkurencja w tym gatunku pokazała znacznie więcej.
Więcej też obiecywałem sobie po fabule, która  choć niezbyt oryginalna  na początku ochoczo wciągała mnie w swój wir. Niestety, każdy kolejny zeszyt obniżał loty, a zastosowane przez scenarzystów narracyjne twisty nie do końca zagrały tak, jak powinny. Sytuację uratowała końcówka gry, niemniej drobne poczucie rozczarowania pozostało ze mną do samego końca.
Liberated nie jest grą złą, a nawet ma zadatki na tytuł więcej niż przeciętny. Gdyby uspokoić trochę tempo i oddać graczom większą kontrolę nad wydarzeniami, byłby to tytuł godny polecenia każdemu miłośnikowi gier akcji. W obecnej formie Liberated jest takim trochę bardziej komiksem niż grą, oraz ciekawą demonstracją pomysłowości swoich twórców. Mam nadzieję, że w swoich kolejnych produkcjach odnajdą odpowiedni balans między formą a treścią. Ale zagrać warto!




Tytuł: Liberated
Data produkcji: 2 czerwca 2020
Producent:  Atomic Wolf
Wydawca:  
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  To kto w końcu wygrał?

  Wojciech Gołąbowski

  Balázs Nagy, Marcin Minor Choinka
  

  
  W wydanej przez Naszą Księgarnię Choince praktycznie do samego końca nie wiadomo, kto właściwie wygrał rozgrywkę. Głównie przez mocno rozbudowany system naliczania punktów.
Ekstrakt: 70%
[image: Choinka]
Tematycznie związana ze świętami Bożego Narodzenia Choinka przeznaczona jest dla dwóch do czterech graczy w wieku od lat ośmiu. Zajmuje sporo miejsca na stole oraz czasu potrzebnego na przyswojenie sobie zasad. A i nawet po ich opanowaniu, w końcowej fazie gry  przy podliczaniu końcowych punktów  może wyjść na jaw, że nie wszystko zostało należycie zrozumiane.
Każda z grających osób otrzymuje swoje zielone drzewko (różnią się wzorkami na odwrocie uraz ułożeniem półświatełek, o których za chwilę), jak puzzle złożone z trzech trójkątów  wielkości dłoni dorosłego człowieka. Na całym drzewku jest miejsce na ułożenie 21 rombów  ozdób choinkowych. Wszystkich tych kart jest w pudełku 106 (w tym: 24 bombki kule, 24 bombki kryształki, 24 bombki gwiazdki, 16 cukierków oraz 18 piernikowych ludzików), ale nie wszystkie zawsze biorą udział w grze  w zależności od liczby graczy, niektóre zostają zawczasu odłożone na bok.
Obok kart-rombów, opakowanie zawiera także 30 kart-prostokątów, opisanych jako płytki celów. I znów  nie wszystkimi będziemy zawsze grać. Do tego dochodzi jeszcze firmowy ołówek oraz mocno przypominający bloczek druków akcydensowych notes do zliczania punktacji.
Jak wspomniałem, bombki na kartach-rombach występują w kształcie kul, kryształów oraz gwiazdek. Dodajmy do tego trzy możliwe ich kolory: czerwony, niebieski i pomarańczowy. Na niektórych dodatkowo narysowano płatki śniegu, a na środkach brzegów kart sporadycznie występują połówki światełek  żółtych, błękitnych, różowych. Umiejętnie ułożone dwie karty-romby lub jedna brzegowa plus rysunek na skraju drzewka dają pełne światełko  punktowane są jednak tylko te jednokolorowe. Światełka występują również na ozdobach-cukierkach, które  choć jako szare nie prezentują się tak okazale  zawierają większą liczbę płatków śniegu, wyrażoną cyfrą i symbolem. Nie ma natomiast świateł na piernikowych ludzikach, które i bez tego są skomplikowane: symbole na ich rozpostartych kończynach wskazują bowiem, jakie kolory i/lub kształty powinny widnieć na rombach sąsiednich.
Jak widać, samo układanie ozdób, zgodnie ze wskazaniami na piernikach oraz układem świateł, mogłoby wystarczyć za świetną zabawę. Ale to dopiero początek. Jak pamiętamy, mamy przecież karty celów.
Karty te zostają potasowane i każda osoba otrzymuje po cztery. Ale  uwaga  choć należy je trzymać zakryte, użyjemy tylko 3 z nich! Brzmi intrygująco?
Rozgrywka składa się z trzech rund (jak widać, liczba trzy jest tu dość popularna) - po każdej następuje podliczanie cząstkowe, a po ostatniej jeszcze podliczanie finałowe. Notes jest bardzo potrzebny, a podczas rozdzielania punktów łatwo o pomyłkę lub przeoczenie  w dodatku zajmuje to sporo czasu.
Na początku rundy gracze pobierają ze stosu po 8 rombów z ozdobami. Widząc, czym dysponują, wybierają i odkrywają  do wspólnej puli  jeden z posiadanych celów, resztę odkładając na kolejne rundy. Tych osiem ozdób trafi na choinki, ale wszystkich graczy po trochu, realizując dowolny z odkrytych celów. Gracz wykłada bowiem na swoją choinkę tylko jedną z kart, a resztę przekazuje dalej. Jednocześnie otrzymuje też 7 kart od kogo innego, z czego jedną kładzie na swoje drzewko  i tak dalej, do wyłożenia prawie wszystkich: gdy gracz otrzyma ostatnie dwie karty, jedną z nich zawiesza u siebie, a drugą odkłada zakrytą do pudełka  nie bierze ona udziału w dalszej grze.
Cele są bardzo zróżnicowane, od prostych i słabo punktowanych, po trudne, a więc wysoko punktowane. Mamy tu pary podanych ozdób sąsiadujących w określony sposób; mamy pełne światełka w określonym kolorze; mamy określone ozdoby lub kolory (ze specjalną premią dla gracza, który ma ich w danej rundzie najwięcej); mamy określone układy sąsiadujących ze sobą lub spinających rządek kształtów i barw  w tym także płatków śniegu; mamy wreszcie wypełnienie szeregów (w określonym kierunku).
Punktacja za poszczególne rundy podana jest na kartach celów  sprawdzana jest realizacja każdego z wyłożonych u każdej grającej osoby i wpisywana w odpowiednią rubrykę notesu. Druga i trzecia runda działa na tych samych zasadach, ale romby już wyłożone na choinkach pozostają na swoich miejscach  czasem pomagając, czasem utrudniając osiąganie kolejnych, wybranych z własnych pul celów. Dobieranych jest więc kolejnych 8 kart. Po trzeciej rundzie, gdy choinki zostają zapełnione, dodatkowo doliczane są jeszcze punkty za wyłożone na swej choince płatki śniegu, za realizację zadań pokazanych na piernikowych ludzikach, za pełne światełka (niezależnie od możliwych wcześniejszych celów z tym związanych) oraz za niewykorzystane świąteczne laski - którymi w trakcie rozgrywki można płacić za obrócenie ozdoby lub zamianę dwóch miejscami, bez obracania.
Autor  Balázs Nagy  przygotował także dodatkowe wersje gry: łatwiejszy (dla początkujących oraz w przypadku gry z dziećmi), trudniejszy i dwuosobowy. W tym miejscu warto też wspomnieć o grze z podobną mechaniką - "7 cudów świata", której autorem jest Antoine Bauza. Porównując grę w "Choinkę" z opisem Justyny Lendy, wydaje się, że gra niniejsza jest nieco łatwiejsza. Potwierdzeniem tego jest także klasyfikacja wiekowa: 8 lat w przypadku gry świątecznej oraz 10 lat w przypadku budowy antycznego polis.
Potrafiąc sobie wyobrazić, jak będzie wyglądać choinka po pierwszej oraz drugiej rundzie, gdy liczba wyłożonych ozdób odpowiednio wzrośnie, dobieramy kolejne cele umiejętnie (oczywiście, na ile pozwala na to ich zróżnicowanie na ręce). Wiadomo, że o bardziej skomplikowane konstrukcje łatwiej przy większej liczbie posiadanych ozdób  ale jednocześnie wtedy może także brakować na nie miejsca. Pamiętając, że na koniec liczy się także światełka oraz wskazania na piernikowych kończynach, wykładamy karty w odpowiednich miejscach  ale z kolei czasem kłóci się to z celami poszczególnych rund; w dodatku nie mamy pewności, że w toku przekazywania sobie malejącej puli ozdób otrzymamy tę, na której nam w danej chwili zależy.
Dobrze jest więc przez rozpoczęciem gry przejrzeć sobie zestaw kart celów, by unaocznić sobie lub przypomnieć, na co możemy się natknąć. Jakie kombinacje układać wtedy, gdy z otrzymanego zestawu nic bardziej konkretnego nam się w oczy nie rzuca  oczywiście nie mając żadnej pewności, że dana kombinacja stanie się jednym z celów kolejnej rundy.
Nie wiem, czy może już powstała, ale Choinka jest z pewnością świetnym materiałem na grę online  z przeciwnikiem cyfrowym lub w trybie multiplayer. Świetnym  bo gdyby kwestię podliczania punktów można było przerzucić na automat, grywalność znacząco by wzrosła. A tak jest to niestety duże obciążenie, odrywające od nastroju rozgrywki. Do tego dorzucić trzeba rozdzielenie kart, które biorą udział w grze w poszczególnych wariantach  od tych, które należy odłożyć z powrotem do pudełka. A karty te są dość sztywne, co sprawia, że z jednej strony nie niszczą się tak łatwo, ale z drugiej  trudno jest je potasować.
Mimo tych minusów, w Choinkę gra się dość przyjemnie. Trzeba tu sporo myśleć, dostosowując układ do wylosowanych i zmiennych celów. Trzeba uważać, co podaje się dalej (czasem warto wyłożyć coś u siebie, byle nie oddawać sąsiedniej osobie, której z pewnością lepiej się przysłuży). Trzeba zastanawiać się, które z odkrytych celów są możliwe do zrealizowania przy aktualnej sytuacji na drzewku naszym oraz sąsiednich  mając na względzie specjalne premie w przypadku niektórych zadań. Ostatecznie nagrodą są nie tylko zdobyte punkty, ale również przyjemnie spędzony czas w nastroju najmilszego ze świąt.




Tytuł: Choinka
Autor: Balázs Nagy, Marcin Minor
Wydawca:  Nasza Księgarnia
Zobacz w: Kulturowskazie
Ekstrakt: 70%
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  Online:Puzzle jako pomoc dydaktyczna

  Wojciech Gołąbowski

  Unproportional2
  

  
  Gra o tyleż banalna, co genialna. I, niechcący, wiele ucząca o problemach na styku oko-mózg oraz podstawach HTML-a.
[image: Unproportional2]
Pomysł jest prosty: bierzmy ładny obrazek, tniemy go na kawałki i mieszamy  niech użytkownik ułoży z tego na powrót właściwy widoczek. Nazywa się to, oczywiście, puzzle  i najczęściej kojarzone jest z wydaniem tekturowym. Ale wersja cyfrowa pozwala nie tylko na przeniesienie tej zabawy (ale i nauki spostrzegawczości oraz cierpliwości) do cyberświata. Tu nie musimy wszakże zachowywać tych samych kształtów  mogą się one zmieniać z każdym ruchem
No, dobrze. Zmiana kształtów mogła by się okazać zbyt niestrawna. Ale gdyby wszystkie elementy układanki były prostokątami, a zmieniałyby się tylko proporcje i rozmiary boków? A gdyby wszystkie części już leżały na planszy, a tylko zamienialibyśmy je miejscami?
Właśnie wtedy otrzymalibyśmy Unproportional2  niewielką, minimalistyczną grę od 

  
  
  
  
  Magazyn Esensja - Magazyn Esensja nr 10 (CCII) grudzień 2020
  




  
  

  Online:Manewrowanie atomem

  Wojciech Gołąbowski

  Subatomic Wire
  

  
  Otagowanie Subatomic Wire jako gry edukacyjnej jest sporą przesadą, niemniej jako łamigłówka logiczna sprawdza się doskonale.
[image: Subatomic Wire]
Zasady są proste; począwszy od punktu startu należy przeciągnąć jądro atomu linią łamaną przez część pól planszy tak, by dołączyć nań niebieskie elektrony z różnych stron. Linia nie może się krzyżować, pola można wykorzystać tylko raz. Po drodze spotykamy bariery, uniemożliwiające przejście zarówno przez nie, jak i obok nich  jeśli od danej strony doczepiony już został elektron.
W późniejszych planszach dodano także protony, zwiększające liczbę elektronów możliwych do doczepienia (maksymalnie cztery)  a należy je z planszy zebrać wszystkie.
Grafika nie jest zachwycająca. W przypadku błędu, nie można usunąć fragmentu ścieżki, a jedynie rozpocząć daną planszę od nowa. Z fizyką gra ma nieco na bakier. Ale te mankamenty nikną przy rozkoszach łamania głowy.
[image: ]
Na początek widocznych jest 20 poziomów (dostępny jest zawsze tylko jeden następny, ale można powracać do już rozwiązanych). Gdy zbliżamy się do ostatnich, pojawiają się cztery kolejne. Ale jest też dwudziesty piąty (bonusowy?), na który dostałem się przypadkiem (po rozwiązaniu #24 trzeba cofnąć się do strony startowej i wybrać continue).
Pierwsze plansze są oczywiście banalne, zwłaszcza, że w ich przejściu pomaga sam program, służąc wyjaśnieniami i pomocą. Ale schody zaczynają się już na numerze piątym  i w zasadzie ciągną się aż do końca. I z tego właśnie powodu warto poświęcić kilkanaście minut (lub dłużej, jeśli utkniemy) na zabawę z atomem.




Tytuł: Subatomic Wire
WWW: Strona
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  Online:Testowanie szczepionki na wirusa?

  Wojciech Gołąbowski

  Coloruid 2
  

  
  Niech nikogo nie zniechęca pozornie prymitywna grafika Coloruid 2! Już po chwili czujemy się jak laborant, przez mikroskop przeprowadzający skomplikowane badania na miniaturowych formach życia.
[image: Coloruid 2]
Coloruid 2 to 20 matematycznych zagadek związanych  ogólnie rzecz biorąc  z zagadnieniem kolorowania mapy. Z tym, że mamy tu do czynienia ze zjawiskiem odwrotnym: operując pięcioma barwami, mamy w limitowanej liczbie ruchów zlikwidować różnorodność kolorów.
Spoglądamy przez okular mikroskopu na kilka barwnych plam, składających się po prostu z plusików. Ale wszystko tu się rusza! Pojedyncze znaki przemieszczają się zgodnie z nieznanym algorytmem, przepychając się wzajemnie wewnątrz plamy jednej barwy. Plusiki tego samego koloru przyciągają się, odmiennego  odpychają, przez co poszczególne plamy są od siebie oddalone wąską pustą przestrzenią.
Naszym zadaniem jest właśnie niwelowanie tych barier, a czynimy to szczepiąc wybraną plamę jednym z pięciu dostępnych kolorów. Klikamy w dowolny wybrany plusik, a algorytmy robią resztę: wszystkie sąsiednie komórki w reakcji łańcuchowej również zmieniają przynależność klubową  a gdy reakcja ta dobiega granic plamy, sąsiednie  jeśli mają ten sam kolor  automatycznie przyciągają się, łącząc w jeden kształt. Dzięki temu, że elementy nieustannie się przemieszczają, wrażenie jest niesamowite.
[image: ]
Sednem zagadki jest ograniczona liczba dostępnych ruchów, więc trzeba główkować, którą barwą zaszczepić którą plamę. Nie jest określone, jakiego koloru ma być wynik końcowy, co początkowo może być pułapką umysłu  widząc jedną plamę dominującą i kilka mniejszych dokoła, odruchowo spodziewamy się, że końcowym efektem będzie ujarzmienie przez nią sąsiadów  co jest wrażeniem mylnym! W dodatku czasami możliwych jest kilka rozwiązań tej samej planszy.
Dość nieoczekiwanym efektem, zapewne nieprzewidzianym nawet przez twórców gry, jest  spowodowana przez ciągły ruch plusików, odpychanie i przyciąganie się grup oraz upływ czasu  możliwość, że zagadka rozwiąże się sama! Przynajmniej raz zaobserwowałem takie zjawisko. A że dotyczyło dość skomplikowanej zagadki hm, może jednak twórcy to zaplanowali?




Tytuł: Coloruid 2
WWW: Polska strona
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  Muzyka


  Recenzje


  Tu miejsce na labirynt:Między dźwiękiem a ciszą

  Sebastian Chosiński

  Pauli Lyytinen, Maciej Garbowski, Krzysztof Gradziuk Swords
  

  
  Tego samego dnia (15 września) nakładem w tej samej wytwórni (Fundacji Słuchaj!) ukazały się dwa albumy, w nagraniu których udział wzięła sekcja rytmiczna tria RGG, czyli kontrabasista Maciej Garbowski i perkusista Krzysztof Gradziuk. O krążku Improcode już w tym miejscu pisałem, dzisiaj przyszła kolej na dwupłytowe wydawnictwo zatytułowane Swords, które powstało we współpracy z fińskim saksofonistą Pauli Lyytinenem,
Ekstrakt: 80%
[image: Swords]
Miałem już okazję na łamach Esensji parokrotnie wyrażać zaskoczenie będące efektem pracowitości tej artystycznej pary. Maciej Garbowski i Krzysztof Gradziuk jako muzycy tria RGG od dwóch dekad tworzą niemal nierozłączny tandem, uświetniający swą wyrafinowaną i subtelną grą również albumy wielu gwiazd polskiego (vide Maciej Obara, Daniel Popiałkiewicz, The Owl Marcina Hałata) oraz światowego (Evan Parker, Trevor Watts, Samuel Blaser i Verneri Pohjola) jazzu. Współpraca z ostatnim z wymienionych, której jej efektem są, jak dotąd, dwie płyty  City of Gardens i Gemstones (obie z 2018 roku)  krótko potem zaowocowała kooperacją z innym muzykiem wywodzącym się z Finlandii, Pauli Lyytinenem. Ten obecnie trzydziestosiedmioletni saksofonista w naszym kraju nie jest postacią zbyt znaną. A szkoda, bo jego dorobek jest nie tylko nadzwyczaj bogaty, lecz i bardzo różnorodny  tym samym zasługujący na głębsze spenetrowanie.
Na płycie zawierającej koncert zagrany z Garbowskim i Gradziukiem Lyytinen gra tylko na saksofonie tenorowym, ale w innych swoich projektach sięga również po saksofony sopranowy, altowy i basowy; nie stroni też od syntezatorów i instrumentów elektronicznych imitujących dęciaki. A projektów tych może nie milion, ale i tak całkiem sporo. Wystarczy wymienić zespoły Elifantree, Equality Stupid, Machinery, Rabbit Hole, Mortality (Mortality, 2019) czy Magnetia Orkestri (Hypnosis, 2020). W dwóch ostatnich Lyytinen występuje razem z  doskonale znanym sekcji rytmicznej RGG  Vernerim Pohjolą. Z godnych uwagi grup, w jakich przed laty udzielał się Pauli, ale którym nie liderował, warto wymienić jeszcze spaceageową orkiestrę Astro Can Caravan (swoją drogą, w jej składzie także odnajdujemy Pohjolę!), której szalona muzyka na pewno przypadnie do gustu wielbicielom takich wykonawców, jak Sun Ra czy Pharoah Sanders.
Występ udostępniony przez Fundację Słuchaj!  zresztą tego samego dnia co album tria The Owl i Pabla Helda Improcode  na dwupłytowym wydawnictwie Swords zarejestrowany został na żywo 23 sierpnia ubiegłego roku w katowickim IMP  Institute of Music Performarce, istniejącej od czterech lat placówce o charakterze edukacyjno-szkoleniowym. Tym razem jej sala koncertowa ugościła trójkę niezwykle utalentowanych improwizujących jazzmanów. Muzyka freejazzowa kojarzy się zazwyczaj, choć to oczywiście znaczne uproszczenie, z emocjonalnym nieokiełznaniem oraz intuicyjnym szaleństwem. Garbowski i Gradziuk od dawna jednak udowadniają, że może mieć również całkiem odmienne oblicze  stonowane i minimalistyczne, korzystające z doświadczeń awangardy i klasyki. Mając takie zaplecze ideowe, doskonale dobrali się z Lyytinenem, który wśród swoich najistotniejszych inspiracji wymienia amerykańskiego pianistę Keitha Jarretta, fińskiego saksofonistę i flecistę Juhaniego Aaltonena, japońską perkusjonistkę Midori Takadę oraz polskiego kompozytora muzyki klasycznej Henryka Mikołaja Góreckiego (twórcę legendarnej Symfonii pieśni żałosnych).
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Dwa kompaktowe krążki składające się na Swords zawierają prawie półtorej godziny muzyki. To jazzowe improwizacje, które uznać można za rozbudowaną suitę; w efekcie mamy więc do czynienia z concept-albumem, tyleż intrygującym, co zmuszającym do intelektualnego wysiłku. Muzycy w równym stopniu, co dźwiękiem, operują także ciszą; gdyby przenieść ich twórczość na grunt literacki, można by stwierdzić, że chętnie stosują poetyckie niedomówienia i trzykropki. Tym samym aktywnie angażują słuchacza, który sam może sobie dopowiedzieć to, co podpowiada mu wyobraźnia. W przypadku Lyytinena, Garbowskiego i Gradziuka nic bowiem nie jest wyłożone na tacy  jest otwarte, rozwinięte, odpowiednio poprowadzone czy zasugerowane, lecz jednocześnie pozostawia wiele miejsca na imaginację. Można w Swords dostrzec specyficzny soundtrack do nieistniejącego, ale nadzwyczaj realnego dzieła, jakim jest nasze codzienne życie  ze wszystkimi jego radościami i troskami, wzlotami i upadkami. W tym kontekście fakt, że całe wydawnictwo trwa tyle co przeciętny film fabularny, nabiera dodatkowego znaczenia.
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Nagranie płyty odbyło się na polskiej ziemi, nie powinno zatem dziwić, że gościnni gospodarze zaszczyt powitania zebranych na koncercie słuchaczy złożyli w ręce przybysza z Finlandii. Otwierająca Zulfiqar partia saksofonu zaskakuje swym lekkim, wyrażającym skłonność do zabawy nastrojem. Kiedy do Pauliego dołączają kontrabasista i bębniarz, ten nastrój stopniowo się zmienia  muzycy poważnieją, kierując swe zainteresowanie w stronę jazzowej awangardy. W Durendal nie brakuje eksperymentów, a snuta w powolnym tempie opowieść zyskuje na intensywności, zapowiadając tym samym to, co można usłyszeć w pierwszej części Excalibura. W drugiej bowiem trio nieco spuszcza z tonu, ale przede wszystkim po to, aby zrobić więcej miejsca dla Lyytinena, który dzieli się ze słuchaczami wzruszającą solówką. Hattori Hanzo z kolei mogłaby przypaść do gustu wielbicielom post-rocka bądź ambientu, co nie dziwi skoro nawet w muzyce Góreckiego  jednego ze wspomnianych mistrzów Fina  dzisiaj również dostrzega się elementy tych gatunków. Widać więc, jak muzyczne style wzajemnie się przenikają i na ich styku powstaje nowa wartość.
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W Hattori Hanzo dominują motywy oparte na powłóczystych akordach, pojedynczych dźwiękach, które rozsnuwają mgłę  z niej następnie wyłania się klasyczne free. Na tyle dynamiczne, że kolejny na liście Narsil (niemal dziesięciominutowy) służy głównie wyciszeniu emocji. Jeszcze bardziej minimalistycznie prezentuje się zamykający pierwszą płytę Albion, któremu zapewne przyklasnąłby sam John Cage, względnie Terry Riley. Druga płyta zaczyna się od Tyrfing  i to jest zarówno mocny, jak i niepokojący początek. Jakby Garbowski i Gradziuk chcieli przypomnieć sobie czasy, gdy  pod szyldem RGG Trio  nagrywali debiutancką płytę Scandinavia (2003). To nawiązanie do nordic-jazzu wypada przekonująco, nawet wtedy, gdy klimatyczna muzyka ustępuje miejsca typowo freejazzowej improwizacji. Na właściwe sobie tory zespół wraca już w Claymore, w którym ponownie  jak wytrawny malarz światłem i cieniem  operuje dźwiękiem i ciszą, niekiedy wręcz na granicy słyszalności. 
Minimalistyczny jest też początek Anduril, który jednak z czasem ewoluuje w intensywną awangardę, aż po krztuszący się saksofon  jeśli komuś zdarzyło się podczas koncertu przysnąć, to w tym momencie na bank został obudzony. W Muramasa Fin udowadnia natomiast, że na tym samym instrumencie, za sprawą którego przed chwilą świdrował w czaszkach słuchaczy, potrafi wyczarować również dźwięki bardzo ciepłe i przyjazne, wręcz kojące i kołyszące do snu. Ciąg dalszy swoich możliwości Lyytinen prezentuje w Raikiri, którego liryczne piękno urzeka jak poezja romantycznych mistrzów. Całość zamyka specyficzna repryza Excalibur (Requantized), w której fińsko-polskie trio nawiązuje do klasycznego free jazzu sprzed kilku dekad. Muzycy ponownie stawiają na klarowność i estetykę przekazu, jak również przypisane im już przez mnie kilka akapitów wyżej  wyrafinowanie i subtelność. Swords to  patrząc z polskiej perspektywy  album (a w zasadzie dwa albumy), z których wielce zadowoleni będą nie tylko fani RGG, choć oni jednak powinni sięgnąć po to wydawnictwo w pierwszej kolejności.
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  Tu miejsce na labirynt:Wszystko i nic  jazz i metal (z domieszką folku)

  Sebastian Chosiński

  The End Allt är intet, The End Nedresa
  

  
  Kiedy przed dwoma laty ukazał się album Svårmod och vemod är värdesinnen, mogło się wydawać, że sygnujący go zespół The End będzie jedynie kolejnym efemerycznym projektem Szweda Matsa Gustafssona i Norwega Kjetila Møstera. Tymczasem w listopadzie tego roku ujrzało światło dzienne kolejne wydawnictwo tej niezwykłej formacji  Allt är intet (poprzedzone wiosennym singlem Nedresa).
Ekstrakt: 90%
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Żywot supergrup zazwyczaj nie jest długi. Nawet nie dlatego, że najczęściej tworzą je artyści o wielkich ambicjach (a bywa, że i o rozbujałym ego), którym trudno się porozumieć i osiągnąć konsensus. Wielu z nich  zwłaszcza w świecie jazzu  jest tak zapracowanych, że brak im czasu, aby wracać do tworzonych gdzieś na boku swego głównego nurtu aktywności projektów. Dwa lata temu byłem przekonany, że tak właśnie się stanie ze skandynawskim (z domieszką amerykańską) kwintetem The End, na czele którego stanęli dwaj słynni saksofoniści: Szwed Mats Gustafsson (The Thing, Nu Ensemble, Anguish) oraz Norweg Kjetil Møster (Gard Nilssens Supersonic Orchestra, Reflections in Cosmo, Møster!). Skład uzupełnili wówczas ciemnoskóra szwedzka wokalistka Sofia Jernberg (udzielająca się w kierowanym przez Matsa Fire! Orchestra), norweski gitarzysta barytonowy Anders Hana (Jaga Jazzist) oraz amerykański  znany między innymi z Deerhoof i Xiu Xiu  perkusista Greg Saunier.
Efektem ich pracy był wydany przez londyńską wytwórnię RareNoise Records album Svårmod och vemod är värdesinnen, który okazał się fascynującą mieszanką free jazzu, rocka psychodelicznego i noiseu. Na tyle fascynującą, że Gustafsson i Møster zdecydowali się kontynuować przygodę. Wskutek tego The End przetrwał i po niemal dwóch latach ponownie wszedł do studia nagraniowego. Trwająca trzy dni sesja  od 13 do 15 listopada 2019 roku  miała miejsce w studiu Elektrolüd w norweskim Stavanger, skąd pochodzi jedyny nowy muzyk kwintetu  zastępujący Sauniera bębniarz Børge Fjordheim. Nie jest to postać szczególnie znana w Polsce, ale w Norwegii rozpoznawalna. Fjordheim był przed laty członkiem specjalizującego się w tak zwanym gypsy jazzie Wunderkammer, grał także w gospelowym The Silver Voices, jak również alternatywno-jazzrockowym Cloroform (a to wcale nie wszystkie pola jego aktywności). Jak więc widać, z niejednego muzycznego pieca jadł chleb. Słowem: idealnie nadawał się do tego, by zastąpić wakujące po Gregu miejsce. i co najważniejsze  sprostał powierzonemu zadaniu.
Ekstrakt: 80%
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Materiał zarejestrowany przed rokiem zespół wypuścił na rynek w ratach. Najpierw w kwietniu dwie kompozycje pojawiły się na singlu Nedresa, a dopiero siedem miesięcy później (dokładnie w pierwszą rocznicę rozpoczęcia sesji) ukazał się pełnowymiarowy longplay zatytułowany Allt är intet, co na język polski można przetłumaczyć nieco filozoficznie jako Wszystko jest niczym. Utwory z małej płytki  The Prayer, the Prey oraz With a Gesture, Will You Hurt Me?  nie zostały powtórzone na dużej, więc i o nich warto przy okazji wspomnieć. Pierwszy z nich zaczyna się od zgrzytliwej, utrzymanej w noiseowej konwencji wokalizy Sofii, do której z czasem dołącza w dalekim tle pulsująca perkusja, a następnie saksofon i elektronika. Stopniowo  głównie za sprawą dęciaków  kompozycja ta przeistacza się we wściekłe free, w finale z kolei przechodzące w rasowy post-punk (trzeba przyznać, że Jernberg świetnie radzi sobie również jako wokalistka rockowa).
W With a Gesture, Will You Hurt Me? dla odmiany Sofia udowadnia, że nieobecne są jej także klimaty z pogranicza awangardy i klasyki; na dodatek potrafi płynnie przejść od subtelności w ujęciu klasycznym do rockowej zadziorności, dostosowując się tym samym do stylistyki i motoryki narzucanej przez instrumentalistów. Opublikowany wiosną singiel na pewno podsycił apetyt na drugą pełnowymiarową płytę The End. Trzeba było jednak na nią dość długo poczekać. A kiedy już trafiła pod strzechy  jej otwarcie mogło wywołać konsternację. Dlaczego? Ponieważ It Hurts Me Too to utwór oparty na motywie ludowym, na dodatek zaśpiewany przez Jernberg z akompaniamentem delikatnych bębnów, fletu i langeleika, czyli norweskiego przodka cytry, na którym zagrał Anders Hana. Zapewne nie takiego początku spodziewali się fani The End. Co oczywiście nie zmienia faktu, że numer ten idealnie wpisuje się w nieustającą modę na skandynawski folk.
W drugim w kolejności Dark Wish (autorstwa Gustafssona) kwintet wraca już na właściwą sobie ścieżkę, dobrze znaną ze Svårmod och vemod är värdesinnen. Warto podkreślić, że kompozycja ta została zadedykowana przez Matsa szwedzkiemu pianiście jazzowemu Perowi Hendrikowi Wallinowi (1946-2005). Inna sprawa, że wysłuchawszy ją, Wallin byłby pewnie mocno zaskoczony. Jazzowa treść skrywa się tu bowiem za rockową, a niekiedy nawet heavymetalową formą  sekcja rytmiczna (tu reprezentowana przez perkusję i gitarę barytonową) jest potężna i ciężka jak walec; do tego dochodzi energetyczne solo saksofonu, a potem jeszcze duet z klarnetem. Twórcą Intension and Release jest natomiast Møster. Gatunkowo niewiele to jednak zmienia, albowiem nadal mamy do czynienia z amalgamatem motorycznego jazzu i metalu, z którym kontrastuje bliski klasycznemu śpiew Jernberg. Kjetil nigdy nie stronił od form rockowych, więc i w takiej stylistyce czuje się jak ryba w wodzie.
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Dwa kolejne utwory wyszły spod ręki Hany. Tytułowy Allt är intet zaczyna się rzewnie, ale z każdą kolejną minutą nabiera mocy i ostrości, by w końcówce pokusić się niemal o zmiecenie słuchaczy sprzed głośników (szczególnie demolująco brzmi duet Andersa i Børgego). W Kråka. Rörde sig aldrig mer po stonowanej introdukcji zespół równie szybko podnosi poziom decybeli do granicy wytrzymałości, na co składają się ciężki doomowy rytm, przeraźliwy krzyk wokalistki i wrzask saksofonu. Z czasem robi się bardziej free, aż do uspokojenia znaczonego dźwiękami fletu i przetworzonym elektronicznie głosem Sofii. Dopiero na finał płyty kwintet zafundował porcję klasycznej freejazzowej improwizacji, korzystając z kompozycji Imani amerykańskiego saksofonisty Deweya Redmana (1931-2006). Pierwotnie ukazała się ona w 1973 roku na wydanym przez kultową nowojorską wytwórnię Impulse! longplayu The Ear of the Behearer.
[image: ]
The End wzbogacił jednak utwór Redmana  znanego również ze współpracy z Ornetteem Colemanem i Keithem Jarrettem  o wokalizy (także męskie) oraz wtręt na langeleiku, na którym Hana zagrał smyczkiem. Ten instrument, jak i urzekający śpiew Jernberg  na tle psychodelicznie sennego saksofonu  spina całość wydawnictwa klamrą, stanowi bowiem nawiązanie do otwierającego album It Hurts Me Too. Choć trzeba podkreślić, że w Imani mimo wszystko dominuje jazz, a akcenty folkowe stanowią jedynie smaczki, twórczo rozwijające oryginał. O co zapewne Dewey Redman nie miałby żalu. Jako całość Allt är intet jest bardziej różnorodną płytą niż poprzedniczka; można też stwierdzić, że zmiana perkusisty wyszła grupie na dobre  Fjordheim zdaje się być bardziej otwarty na eksperymenty i lepiej czuje, choć to akurat jest pewnym zaskoczeniem, klimaty doommetalowe. Teraz trzeba tylko modlić się o to, aby The End przetrwało jak najdłużej. Aby Gustafsson i Møster znaleźli czas na następne spotkania, które  miejmy nadzieje  zaowocują kolejnymi albumami.
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  Komeda filmowy i symfoniczny

  Sebastian Chosiński

  Leszek Kułakowski Project Komeda Variations
  

  
  Na przestrzeni ostatnich dwóch dekad nie brakowało eksperymentów artystycznych, jakim poddawana była muzyka Krzysztofa Komedy. Nie tylko odczytywano ją przez pryzmat poszukiwań awangardowych bądź hiphopowych, ale również starano się nadawać jej charakter symfoniczny. W najważniejszych tego typu próbach brał udział pianista Leszek Kułakowski, a zwieńczeniem jego starań wydaje się być opublikowany w tym roku album Komeda Variations.
Ekstrakt: 80%
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O twórczości Krzysztofa Komedy (jak i o nim samym) napisano już chyba wszystko. Do zamkniętego ostatecznie przed półwieczem rozdziału w historii polskiego jazzu współczesnego niewiele nowego i wartościowego da się dopisać. Można natomiast pozostawioną przez genialnego kompozytora muzykę odczytywać na nowo. Tak jak zrobili to chociażby bracia Olesiowie do spółki z niemieckim wibrafonistą Christopherem Dellem na płycie Komeda Ahead (2014) bądź jazzowi hiphopowcy z wrocławskiej formacji EABS na albumie Repetitions (Letters to Krzysztof Komeda) (2017). Pianista Leszek Kułakowski, będący w równym stopniu uczniem Komedy, co Fryderyka Chopina, postanowił pójść jeszcze inną drogą. Artysta od lat zainteresowany dziełami symfonicznymi (vide wydawnictwa nagrane z towarzyszeniem orkiestr: Chopin & Other Songs, 1995; Eurofonia, 2000; Missa miseri cordis, 2009), postanowił przełożyć na język symfoniki kompozycje Komedy. Pierwszą taką próbą był koncert zorganizowany w 2001 roku w luterańskim kościele w Łodzi (solistą był wówczas Tomasz Stańko); po nim przyszła płyta Komeda in the Chamber Mood (2002), a potem nastąpiły niemal dwie dekady przerwy.
Do pomysłu z początku wieku Leszek Kułakowski wrócił rok temu. Być może został do tego zachęcony zaproszeniem do udziału  miało to miejsce cztery lata temu  w projekcie Leszka Żądły Komeda. Wygnanie z Raju, w ramach którego przedstawiono stworzony przez pianistę z Poznania, ale nigdy nie wystawiony na scenie za jego życia, musical. Ostatecznym pretekstem stała się jubileuszowa (dwudziesta piąta) edycja Komeda Jazz Festival w Słupsku, który odbył się w końcu października (dokładnie dwudziestego piątego) ubiegłego roku. Jako że do udziału zaproszono orkiestrę Sinfonia Baltica (pod dyrekcją Radosława Dronia), koncert zorganizowano w jej siedzibie, czyli w słupskiej filharmonii. Podstawową różnicą w porównaniu z dziełem sprzed dwóch dekad jest obecność kwartetu jazzowego, na czele którego stanął sam Kułakowski. Całkiem możliwe, że  gdyby tylko było to realne  ponownie zaprosiłby on do współpracy Stańkę; zamiast zmarłego przed dwoma laty mistrza partie trąbki (także na skrzydłówce) wykonali trzej młodsi o pokolenie artyści (każdy zresztą w innych utworach): Piotr Wojtasik, na stałe mieszkający w Kopenhadze Tomasz Dąbrowski oraz Niemiec Christoph Titz.
Skład kwartetu uzupełnili jeszcze kontrabasista Adam Kowalewski (znany między innymi z Janczaski & McCraven Quintet oraz perkusista Tomasz Sowiński. W repertuarze znalazły się przede wszystkim kompozycje filmowe Komedy  te doskonale znane, jak i przynajmniej jedna, którą można uznać za niespodziankę. Co istotne, orkiestra symfoniczna nie stała się tu jedynie dodatkiem do improwizacji jazzowych, nie została przez aranżera skazana na wypełniania tła smyczkami (choć i to zadanie z powodzeniem wypełnia); Sinfonia Baltica jest pełnoprawnym uczestnikiem tego projektu, często wchodzi w interakcję z zespołem, przydając całości rozmachu. Kwartet Kułakowskiego i orkiestra Dronia  to nie są dwa funkcjonujące obok siebie elementy, które tylko od czasu do czasu zmierzają do mety tą samą drogą; to dwa zespolone ze sobą organizmy  gdyby jeden z nich wyciszyć, koncept obróciłby się w gruzy, a słuchacz miałby wrażenie, że dostał półprodukt. Tak się jednak, na szczęście, nie stało.
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Koncert (i przy okazji płytę) otwiera Cul-de-Sac, fragment ścieżki dźwiękowej z nakręconej przez Romana Polańskiego w Anglii tragikomedii psychologiczno-gangsterskiej Matnia. Całość oparta jest na nostalgicznym motywie, który wprowadza fortepian, a w dalszej części powtarza orkiestra. Pojawiają się również budowane na jego bazie improwizacje na trąbce (tutaj słyszymy Piotra Wojtasika) oraz fortepianie; wszystko utrzymane jest zaś w wolnym, nieco sennym tempie, które dodatkowo podkreśla balladowo-romantyczny nastrój utworu. Repetition jest nie mniej liryczny, lecz pojawiają się tutaj nowe emocje: za sprawą otwierającego i zamykającego kompozycję duetu kontrabasu i perkusji robi się wręcz niepokojąco; podobny klimat wprowadza również obecny w środkowej części wibrafon (przywołujący echa współpracy Krzysztofa Komedy z Jerzym Milianem). W końcu przychodzi pora na wielki hit, to jest najsłynniejsze filmowe dzieło legendarnego pianisty  Sleep Safe and Warm, czyli słynną Kołysankę z Dziecka Rosemary Polańskiego. Tu orkiestra ma naprawdę sporo do powiedzenia, choć i tak uwagę przykuwa głównie charakterystyczny motyw zagrany na trąbce (po raz ostatni Wojtasik) oraz oparta na nim improwizacja Kułakowskiego.
[image: ]
Nie mniej znaną kompozycją jest ballada Crazy Girl, pochodząca z Noża w wodzie, reżyserskiego debiutu kinowego Romana Polańskiego. Subtelna orkiestrowa introdukcja z czasem ustępuje miejsca solistom, którzy nawiązują ze sobą (Kułakowski versus Tomasz Dąbrowski) improwizowany dialog, po którym ponownie podążają każdy swoją drogą. Sinfonia Baltica spina zaś całość, wypełniając tło nastrojowymi smyczkami. Cages, czyli Klatki, to utwór zaczerpnięty z awangardowej animacji Mirosława Kijowicza  intrygujący o tyle, że początkowa delikatność (znaczona rozmową pianisty z flecistą) ustępuje później miejsca freejazzowej solówce trębacza, którą Kułakowski próbuje utrzymać w ryzach, dopomagając sekcji rytmicznej. Kattorna to jedno z najsłynniejszych dzieł Komedy, znane z jednej z najlepszych płyt w dziejach polskiego jazzu  wydanego w 1966 roku Astigmatic. Tak zatytułowany jest również szwedzki dramat duńskiego reżysera Henninga Carlsena, który na język polski można przetłumaczyć jako Kotki bądź  rzadziej  Kocice. W nastrój filmu ponownie wprowadza orkiestra, która dopiero po kilku minutach ustępuje miejsca pianiście i trębaczowi (wciąż Dąbrowski), by w finale po partii improwizowanej wyciszyć emocje.
[image: ]
Ballad from Knife in the Water to jeszcze jeden fragment ścieżki dźwiękowej do Noża w wodzie. Z niemal całkowitego wyciszenia  jak spod powierzchni jeziora  powoli wynurza się orkiestra, która nabiera mocy, aż do przesilenia. Wtedy dołączają się, nieśpiesznie snując swoją opowieść, Kułakowski i Christoph Titz  na przemian bądź wspólnie. Dużo ożywienie wnosi Roman Two (znany także jako II bądź Dwójka rzymska)  jedna z bardziej awangardowych kompozycji Komedy, w której charakterystyczne dźwięki fortepianu tutaj naśladują dęciaki. Titz ma dużo swobody, może więc sobie pozwolić na ognistą improwizację, po której następuje powrót do punktu wyjścia. Zakończenie koncertu jest o tyle nietypowe, że lider projektu postanowił sięgnąć w nim po ostatnią część zarejestrowanego cztery lata temu, ale wydanego na płycie dopiero w marcu ubiegłego roku, wspomnianego już wcześniej musicalu Wygnanie z Raju. Ten, zaskakująco optymistycznie brzmiący na tle poprzedników, utwór Kułakowski zarezerwował dla siebie  fortepian odgrywa najważniejszą rolę i w jego otwarciu, i w części środkowej. Zarówno orkiestra, jak i powracający na scenę Tomasz Dąbrowski pełnią tu rolę, chociaż istotną, drugoplanową.
Ortodoksyjni wielbiciele Krzysztofa Komedy mogą być tą płytą nieco rozczarowani. Czy słusznie? W żadnym wypadku! Jaki bowiem sens miałoby nagrywanie po raz setny utworów artysty rodem z Wielkopolski w formule znanej od dekad, która nie wnosi do jego twórczości niczego nowego  to oczywiście pytanie retoryczne. Projekty takie jak Komeda Variations pozwalają bowiem w jeszcze większym stopniu docenić kunszt kompozytora i dostrzec to, co nie zawsze można było skonstatować za jego życia. Także dlatego, że to życie zostało szybko i w dramatycznych okolicznościach przerwane, zanim tak naprawdę dane mu było stać się hollywoodzkim twórcą z prawdziwego zdarzenia. Zadając sobie pytanie, jak mogłyby wyglądać filmowe partytury Komedy, gdyby żył i tworzył jeszcze w latach 70. XX wieku  możemy sięgnąć po tę płytę. Ona da nam na ten temat pewne pojęcie.
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  Hołd

  Sebastian Chosiński

  Zakk Sabbath Vertigo
  

  
  Amerykański gitarzysta Zakk Wylde poznał Black Sabbath od podszewki, nigdy w nim nie grając. Przez ponad dwie dekady (z małymi przerwami) był jednak gitarzystą w zespole Ozzyego Osbournea. Kiedy się już z nim rozstał, powołał do życia tribute-band Zakk Sabbath, z którym w tym roku opublikował debiutancki album studyjny (bo koncertowych bootlegów trochę już się ukazało)  Vertigo.
Ekstrakt: 70%
[image: Vertigo]
Vertigo to oczywiście kultowa brytyjska wytwórnia płytowa, która powstała w 1969 roku  i przebojem wdarła na rynek muzyczny, publikując między innymi albumy takich wykonawców (głównie spod znaku szeroko rozumianego rocka progresywnego), jak Colosseum, Manfred Mann Chapter Three, Uriah Heep, Gracious!, Cressida czy Affinity. Kontrakt z tą właśnie firmą podpisała także debiutująca czwórka z Birmingham, czyli Black Sabbath. Grupa Tonyego Iommiego wydała w jej barwach swoje najważniejsze i najklasyczniejsze longplaye: od Black Sabbath (1970) po Vol. 4 (1972), a następnie od Technical Ecstasy (1976) po The Eternal Idol (1987). Czy zatem powinno nas dziwić, że tytuł Vertigo otrzymała również pierwsza studyjna płyta formacji Zakk Sabbath, będącej jednym z projektów gitarzysty Zakka Wyldea?
Wylde (a właściwie Jeffrey Phillip Wielandt) znany jest nie tylko jako lider heavymetalowego Black Label Society, ale przede wszystkim wieloletni współpracownik Ozzyego Osbournea, oryginalnego wokalisty Sabbathów, z którym rozstał się w 2009 roku. Pięć lat później Wylde powołał do życia tribute-band Zakk Sabbath, w którym  jak niegdyś z Ozzym  grywał covery klasyków brytyjskiego hard rocka. Do tej pory na swoim bandcampie zespół dzielił się ze słuchaczami oficjalnymi bootlegami z koncertów, aż w końcu postanowił wejść do studia i zarejestrować własną wersję longplaya Black Sabbath  tyle że nie w wersji brytyjskiej (europejskiej), lecz północnoamerykańskiej, która nieznacznie różni się repertuarem. Iommi, Osbourne i spółka nagrali ten materiał w ciągu jednego dnia (16 października 1969 roku); Wylde i jego koledzy dali sobie tyle samo czasu.
Właśnie  koledzy! Tym razem obok Wyldea znaleźli się basista Rob Nicholson Blasko (który zaczynał karierę w hardcoreowo-thrashowym Cryptic Slaughter, potem przewinął się przez Prong i Danzig, aż w 2003 roku trafił do grupy Ozzyego), oraz perkusista Joey Castillo (który z kolei po latach spędzonych u boku Glenna Danziga związał się z Queens of the Stone Age oraz Eagles of Death Metal). W każdym razie nie można mieć wątpliwości, że skrzyknęło się trzech zaprawionych w bojach rockmanów-metalowców, którzy postanowili oddać hołd jednej ze swoich ukochanych formacji, na której twórczości zapewne wychowali się i ukształtowali jako artyści. Stąd niezwykły wręcz pietyzm w odzwierciedleniu muzyki legendarnych Brytyjczyków. Panowie z Zakk Sabbath zdecydowali się bowiem odegrać płytę swoich ulubieńców niemal nuta w nutę, a zatem  z wielką pokorą wobec oryginału. Ba! Wylde śpiewa nawet prawie jak Osbourne (choć, prawdę mówiąc, nie aż tak skrzekliwie).
[image: ]
Z drugiej strony można też dostrzec pewne różnice. Współczesne trio brzmi nie tylko potężniej (co można wytłumaczyć lepszym sprzętem i bardziej zaawansowanymi technologiami przeznaczonymi do rejestrowania muzyki), ale też soczyściej, co wiąże się już z artystycznymi doświadczeniami Amerykanów i ich kulturowym dziedzictwem rockowym (nawiązującymi do stoneru i metalowej wersji americany). Znakomicie wypadają i otwierający album posępny Black Sabbath, i mocno bluesowy  zwłaszcza za sprawą harmonijki ustnej  The Wizard. I ciężki jak walec N.I.B. (z nostalgicznym zaśpiewem Wyldea), i gęsty od dźwięków Wicked World (który w Wielkiej Brytanii ukazał się pierwotnie jedynie na stronie B singla). Jako opus magnum idealnie sprawdza się Sleeping Village z wirtuozerskimi popisami Zakka na gitarze; zawodzi nieco natomiast, choć trudno winić za to akurat amerykańskie trio, Warning, który  już w wydaniu Sabbathów  był coverem bluesowo-rockowej kompozycji grupy The Aynsley Dunbar Retaliation.
Jaki jest sens nagrywania takich płyt? Ot, po prostu  sprawiają przyjemność tym, którzy chcą ich posłuchać. Czego chcieć więcej?
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  W pięknej krainie wśród jezior

  Sebastian Chosiński

  Piotr Lemańczyk Trio In Simplicity
  

  
  Piotr Lemańczyk to bez wątpienia jeden z najwybitniejszych polskich kontrabasistów jazzowych. Artysta, na którego każdą nową płytę należy zwracać baczną uwagę. Zwłaszcza jeżeli w jej nagraniu biorą dodatkowo udział tacy instrumentaliści, jak pianista Dominik Wania i perkusista Michał Miśkiewicz. A tak właśnie było w przypadku albumu In Simplicity.
Ekstrakt: 80%
[image: In Simplicity]
Kartuzy to malowniczo położone miasto na Kaszubach o skomplikowanych, jak cały region, dziejach i bogatej kulturze ludowej. Trudno dziwić się więc, że pochodzący stamtąd kontrabasista Piotr Lemańczyk tak chętnie w swojej twórczości sięga po elementy rodzimego folkloru. Choć akurat nie robi tego na najnowszej płycie. Profesjonalną karierę zaczynał w połowie lat 90. ubiegłego wieku w formacji Orange Trane, z którą dotąd opublikował pięć płyt (Obertas, 1997; My Personal Friend, 1998; Acoustic Trio, 2012; Fugu, 2014; Interpersonal Lines, 2016). Dzięki niej wypłynął też na szerokie wody, stając się nie tylko rozchwytywanym muzykiem na polskiej scenie, ale też wielce pożądanym współpracownikiem cenionych jazzmanów zza Oceanu. Najchętniej występuje i nagrywa w składach kameralnych, maksymalnie czteroosobowych (vide Baltic Dance Quartet North, 2014; Live in Klub Żak Quart-er, 2016). Chociaż jeszcze częściej współtworzy tria
Przyglądając się dyskografii Lemańczyka, nietrudno dojść do wniosku, że najbardziej pożądana przez niego konfiguracja to saksofon  kontrabas  perkusja. W takim zestawieniu instrumentalnym zrealizował między innymi albumy Three Point Shot (2010)  z Jerrym Bergonzim i Jackiem Kochanem, Able to Fly (2011)  z Maciejem Sikałą i Tylerem Hornbym, Amhran (2013)  z Seamusem Blakiem i Kochanem. Kiedy więc we wrześniu tego roku ukazał się krążek sygnowany nazwą Piotr Lemańczyk Trio, można było z góry założyć, że czeka nas poniekąd powtórka z rozrywki. A jednak nie! Tym razem artysta postanowił pójść na przekór swemu przyzwyczajeniu i zamiast saksofonisty zatrudnić pianistę. I to takiego z najwyższej półki, bo Dominika Wanię, którego czytelnicy Esensji mogli poznać z grup Power of the Horns, New Bone oraz Maciej Obara Quartet.
Trzecim zaproszonym do kooperacji artystą jest perkusista Michał Miśkiewicz, syn legendarnego saksofonisty Henryka Miśkiewicza. O jego ojcu wspominam jedynie z kronikarskiego obowiązku, ponieważ dorobek syna jest wystarczająco bogaty i wartościowy, by miał on już zapewnione miejsce w dziejach polskiego jazzu. Zapracował na to chociażby współpracą z Marcinem Wasilewskim i Tomaszem Stańką (w ramach tria Wasilewskiego) czy Janem Ptaszynem Wróblewskim. Ta trójka  Lemańczyk, Wania i Miśkiewicz  we wrześniu ubiegłego roku (dokładnie: dziewiątego i dziesiątego) zamknęła się w gdańskim studiu Custom 34, aby zarejestrować materiał w całości skomponowany przez lidera projektu. W sumie było to osiem utworów, trwających niemal dokładnie pięćdziesiąt minut. Złożyły się one na płytę zatytułowaną In Simplicity, która do sprzedaży trafiła  za sprawą trójmiejskiej wytwórni Soliton  niemal dokładnie rok (plus jeden tydzień) później.
[image: ]
Trafiła na ciężki czas, gdy pandemia koronawirusa zdążyła już niemal całkowicie zdemolować polską branżę muzyczną. Trudno było myśleć o profesjonalnej promocji albumu, tym bardziej należy  i warto!  o nim napisać. Muzyka zawarta na In Simplicity to klasyczny jazz współczesny, niestroniący ani od wirtuozerskich popisów instrumentów, ani od pełnych emocji improwizacji. Zagrany na dodatek z ogromną precyzją, na jaką pozwolić mogą sobie tylko artyści o tak wielkim doświadczeniu i intuicji, bo ta przecież w jazzie odgrywa niebagatelną rolę. Lemańczyk jako lider i twórca repertuaru dba o swoich współpracowników, dlatego zostawia im dużo miejsca, zdając sobie doskonale sprawę z tego, że wielka wyobraźnia Wani i Miśkiewicza jest w stanie przydać jego utworom pikanterii i smaku. Tym samym staje się przewodnikiem na miarę Charlesa Mingusa czy Rona Cartera, choć blisko mu również do Jimmyego Garrisona (wieloletniego członka sekcji rytmicznej Johna Coltranea), aczkolwiek on akurat nie miał ciągotek do stania na pierwszej linii.
Płytę otwiera kompozycja For M.S. (czyżby chodziło o Macieja Sikałę?), w której w ciągu ponad siedmiu minut otrzymujemy zapowiedź wszystkiego, co znajdzie się na całym albumie. Mamy więc improwizacje fortepianowe, szybki pochód kontrabasu, a nawet solówkę perkusji. Obok momentów dynamicznych i emocjonalnych są i takie, przy których pojawia się odprężenie i zamyślenie. Jeśli utwór ten został pomyślany jako rodzaj hołdu, osoba, której go ofiarowano, ma pełne prawo czuć dużą satysfakcję! Kartuzy 2020 są także mocno zróżnicowane  od fragmentów stonowanych (z grającymi unisono fortepianem i kontrabasem) po mocno energetyczne (przede wszystkim za sprawą sekcji rytmicznej, ale i podłączającego się do niej klawisza). Uwagę przykuwają jednak głównie wszystkie możliwe konstelacje instrumentalne pojawiające się w duetach. Od zupełnie innej strony prezentuje Lemańczyka-kompozytora utwór Forest Morning  nastrojowy i romantyczny, zapewne, chociaż nie wprost i nie dosłownie, inspirowany rodzimą klasyką.
[image: ]
W najbardziej frywolnym spośród wszystkich ośmiu numerów na płycie Mr. Alousius trio pozwala sobie na ostry skręt w stronie klasycznego free, ale i wtedy muzycy nie tracą siebie nawzajem z pola widzenia, a jego prawdziwą ozdobą jest kolejna improwizacja Dominika Wani, po której na plan pierwszy wybijają się  nie po raz ostatni zresztą  bębny Miśkiewicza. Świetnie zespół wypada w Munkish Mood, którego zwarta faktura pozwala na granie bardzo intensywne i z wielkim rozmachem. To także utwór, w jakim lider prezentuje pełnię swych możliwości i daje przy okazji jasny sygnał, że gdy trzeba podkręcić tempo i zwiększyć poziom mocy, on nie ma z tym najmniejszego problemu. Zupełnie nowy akcent pojawia się za to w introdukcji do utworu Waltz Ju Fee. Kontrabas brzmi tu wyjątkowo niepokojąco i dopiero solówka pianisty (w stylu rodem z lat 50. bądź 60. XX wieku) przełamuje ten nastrój. Zadziorność Lemańczyka udziela się jednak z czasem również jego kolegom, przede wszystkim Miśkiewiczowi, który w finale gra niemal z rockową intensywnością.
[image: ]
Tytuł przedostatniej w kolejności kompozycji, czyli The Ballad We Are, mówi w zasadzie wszystko o tym, czego można się spodziewać. Po subtelnym kontrabasowym wstępie pojawia się senny, leniwie snujący się fortepian Wani, który sprawia, że z miejsca przenosimy się myślami do czasów, gdy na światowych scenach jazzowych królował Krzysztof Komeda. Przy czym Wania wcale nie chce tu być Komedą, chce co najwyżej przywołać jego ducha, oddać mu pokłon, a jednocześnie sprawić, by słuchacze nieco odetchnęli po dynamicznym Waltz Ju Fee. Zwłaszcza że przy zamykającej album Ministryńczyni na ukojenie skołatanych nerwów nie ma co liczyć. To bowiem kolejny  po Mr. Alousius  numer, w którym trio pozwala sobie na wycieczkę w krainę klasycznego free (z lat 60.). I trzeba przyznać, że wychodzi mu to nadzwyczaj stylowo i jednocześnie przekonująco. Swoją drogą ciekawe, czy na następnej płycie Lemańczyk ponownie zdecyduje się zatrudnić pianistę, czy też powróci do kameralnego składu z saksofonem. W każdym razie do momentu rozstrzygnięcia tej kwestii nudzić się  za sprawą In Simplicity  nie będziemy
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  Tu miejsce na labirynt:W ramionach Górskiej Pani

  Sebastian Chosiński

  Sólstafir Endless Twilight of Codependent Love
  

  
  Każdy wielbiciel muzyki ma w swoim sercu grono wykonawców, na których nowe płyty czeka ze szczególnym utęsknieniem. A kiedy już się ukazują, słucha ich z namaszczeniem, ale i przestrachem, czy nie spotka go zawód. Ja mam tak zawsze, gdy ukazuje się premierowy album islandzkiego kwartetu Sólstafir. Nie inaczej było przy okazji pierwszych odsłuchów Endless Twilight of Codependent Love. Obawa mieszała się z ekscytacją. Ta pierwsza minęła, druga pozostała.
Ekstrakt: 80%
[image: Endless Twilight of Codependent Love]
W tym roku zespół rodem z Reykjaviku obchodzi ćwierćwiecze istnienia. Zanim jednak wydał swój pierwszy profesjonalny album  zawierający mieszankę skandynawskiego black i viking metalu Í blóði og anda  musiało minąć siedem lat. Na kolejny, Masterpiece of Bitterness, wystarczyło poczekać do 2005 roku. Dla fanów wczesnego oblicza Sólstafir mógł on być sporym zaskoczeniem  trafiła na niego bowiem muzyka bardziej atmosferyczna, mająca blackowe korzenie, ale również mocno skręcająca w stronę post-rocka i progresywnego metalu. Na kolejnych krążkach zespół umacniał ten kierunek poszukiwań, co słuchać szczególnie wyraźnie na fenomenalnym Köld (2009) i nie mniej udanym podwójnym Svartir Sandar (2011). Z czasem w twórczości Islandczyków coraz istotniejszą rolę zaczęła odgrywać jeszcze jedna zaskakująca inspiracja  stoner-metalem, który obecny jest kolejnym wielkim dziele kwartetu, longplayu Ótta (2014).
Rok po jego wydaniu w składzie grupy doszło do ważnej zmiany personalnej: tworzącego Sólstafir od pierwszych chwil działalności perkusistę Guðmundura Ólego Pálmasona zastąpił Hallgrímur Jón Hallgrímsson. Dwa lata później wziął on udział w nagraniu nieco słabszego od poprzedników Berdreyminn. A może nie tyle nawet słabszego, bo do wykonawstwa trudno się o cokolwiek przyczepić, co bardziej przewidywalnego. Być może mając nowego człowieka na pokładzie, pozostali muzycy nie chcieli podejmować ryzyka, a może zwyczajnie nie znaleźli klucza do otwarcia nowych drzwi. Z tym większą obawą czekałem od lata, gdy w mediach pojawiła się zapowiedź siódmego studyjnego wydawnictwa Islandczyków, na ich najnowszą produkcję. Krążek zatytułowany po angielsku Endless Twilight of Codependent Love  zapewne z powodów komercyjnych, ponieważ w tym języku zaśpiewana jest tylko jedna (a może dwie?) kompozycja  trafił do sprzedaży 6 listopada. A kiedy powstał?
Już w czasie pandemii, w maju tego roku. Kwartet zamknął się wówczas w doskonale sobie znanym, będącym własnością muzyków zespołu Sigur Rós, studiu Sundlaugin w miejscowości Mosfellsbær. Do współpracy zaprosił jeszcze wokalistę Vignira Daðasona (tutaj przedstawionego jako Viggi Daða) oraz kanadyjską skrzypaczkę Helenę Deland; jego można usłyszeć w chórkach w utworze Drýsill, ją natomiast w Rökkur. Aby tradycji stało się zadość, za publikację płyty odpowiedzialna była francuska wytwórnia Season of Mist, z którą Islandczycy związani są kontraktem od dekady, to jest od czasu Svartir Sandar. Czy zatem należało po Endless Twilight of Codependent Love oczekiwać nowości? Nie tym razem. Choć muzyka zawarta na płycie jest zróżnicowana, wpisuje się w to wszystko, co panowie z Sólstafir oferowali już wcześniej. Mamy więc mieszankę post-black-metalu ze stonerem i rockiem progresywnym. W większości przypadków niezwykle nastrojową, jak przystało na artystów z tak magicznego miejsca, jakim jest wyspa gejzerów.
[image: ]
Istotnym elementem, przez pryzmat którego należy oceniać zawartość Endless Twilight of Codependent Love, jest również okładka. Wykorzystano na niej powstały w 1864 roku, znajdujący się obecnie w zbiorach walijskiego Aberystwyth University School of Art Museum, obraz dziewiętnastowiecznego niemieckiego malarza i ilustratora Johanna Baptista Zweckera, na którym pojawia się Fjallkonan, czyli Kobieta z Gór, względnie Górska Pani. To mityczna postać będąca personifikacją Islandii. Z drugiej strony wielbicielowi rocka i metalu trudno byłoby wyobrazić sobie coś bardziej islandzkiego niż muzyka Sólstafir (i Sigur Rós). Począwszy od otwierającego nowe wydawnictwo utworu Akkeri, na Úlfur skończywszy. Ten pierwszy to klasyczny wręcz przykład obecnej twórczości reykjavickiego kwartetu: utrzymany w wolnym tempie, niezwykle atmosferyczny, ze stonerowo-postrockowymi partiami gitar i potężnym głosem wokalisty, w niektórych momentach przekraczającym nawet granicę krzyku (jak na Köld). Spowite we mgle piękno sąsiaduje ze wściekłą energią, ale nawet przez sekundę kompozycja ta nie traci na melodyjności.
[image: ]
Na podobnym schemacie zbudowane są również kolejne kompozycje: gitarowy czad i rozpędzona sekcja rytmiczna mieszają się w nich z fragmentami dużo bardziej subtelnymi, w których Aðalbjörn Tryggvason śpiewa w taki sposób, że można by go przyłożyć do rany. Nastroju przydają też pojawiające się w tle partie instrumentów klawiszowych, jak na przykład w introdukcji do drugiego w kolejności klimatycznego Drýsill. We wspomnianym wcześniej Rökkur taką funkcję pełnią skrzypce Heleny Deland, którym towarzyszy delikatny fortepian i  dałbym sobie za to obciąć rękę  flet (tylko kto na nim gra?). To najbardziej nastrojowy moment (ba! całe siedem minut) płyty, znaczony dodatkowo hipnotycznymi gitarami Trygvassona i Sæþóra Maríusa Sæþórssona i majestatycznymi klawiszami w finale. W Her Fall from Grace Aðalbjörn zdecydował się zaśpiewać po angielsku, choć słychać wyraźnie, że nie jest to jego język ojczysty. Mowy Szekspira wprawdzie nie kaleczy, ale jego akcent brzmi szorstko. Co tym wyraźniej rzuca się w uszy, że jest to stonowana kompozycja, w której głos wokalisty zostaje wyeksponowany.
[image: ]
Tego problemu Trygvasson nie ma w utworze Dionysus (czy też śpiewanym po angielsku?), w którym zespół nawiązuje do najwcześniejszego okresu w swojej twórczości. Tu najwięcej jest właśnie chropowatego black metalu  zarówno w warstwie instrumentalnej, jak i wokalnej. Z kolei Til moldar to jego całkowite przeciwieństwo, dzieło powstałe na pograniczu progresywnego folku i psychodelii. Alda syndanna zaczyna się natomiast hardrockowo, ale z intensywnymi stonerowymi gitarami, by z czasem ewoluować w stronę emocjonalnego czadu. Jeśli komuś jeszcze mało tych stylistycznych przekładańców, powinien być wielce ukontentowany utworem Ör (zapisywanym też jako Or), któremu ton nadaje jazzujący fortepian akustyczny, wkomponowany w rytm walczyka. Choć im bliżej końca, tym bardziej robi się  za sprawą gitar  postrockowo. Wieńczący całość Úlfur to niemal dziewięć minut bardzo ciężkiego i powolnego grania, z którego zadowoleni mogą być fani sludge metalu. Tak! dla nich też znajduje się tutaj, jak widać (a raczej słychać), smakowity kąsek.
Mimo tego rozchwiania gatunkowego, Endless Twilight of Codependent Love jest zwartym dziełem, w czym wielka zasługa odpowiadającego za produkcję płyty Birgira Jóna Birgirssona, znanego ze współpracy z Sigur Rós i Björk, smyczkową Amiiną i indiepopowym Ólöfem Arnaldsem. Warto było cierpliwie czekać trzy lata i wznosić modły do Górskiej Pani, by następca Berdreyminn okazał się lepszy od poprzednika. I nawet jeżeli nie równie doskonały, odkrywczy i fascynujący, jak Svartir Sandar czy Ótta, to i tak wybijający się ponad setki podobnych produkcji.
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  Krótko o muzyce:Muzyczna spowiedź (prawie) czterdziestolatka

  Sebastian Chosiński

  Krzysztof Pacan Story of 82
  

  
  Prawie dekadę (kontra)basista jazzowy Krzysztof Pacan kazał czekać wielbicielom swego talentu na drugą w dyskografii płytę sygnowaną swoim nazwiskiem. Album Story of 82 zarejestrowany został w składzie czteroosobowym, w którym znaleźli się muzycy tej miary, co pianista Piotr Wyleżol, saksofonista Radosław Nowicki i perkusista Krzysztof Dziedzic. Każde z tych nazwisk to gwarancja artystycznego sukcesu!
[image: Story of 82]
Tak się w świecie jazzu przez lata ułożyło, że kontrabasiści i perkusiści zazwyczaj pełnią funkcje służebne wobec pianistów, trębaczy czy saksofonistów. Nieczęsto zdarza się, aby któryś z nich wyrósł na lidera projektu. Nieczęsto nie oznacza jednak w ogóle. Wystarczy wspomnieć Charlesa Mingusa czy Tonyego Williamsa, a na naszym krajowym podwórku Helmuta Nadolskiego, Zbigniewa Wegehaupta, Jacka Niedzielę, Kazimierza Jonkisza bądź Czesława Bartkowskiego. I oczywiście braci Olesiów, Marcina i Bartłomieja. Ich drogą podąża także Krzysztof Pacan (rocznik 1982), który jako siedemnastolatek dołączył do zespołu saksofonisty Janusza Muniaka, a później grał między innymi z Michałem Urbaniakiem, Tomaszem Stańko oraz Joachimem Menclem. W 2011 roku wydał pierwszy album solowy Facing the Challenge, na którego następcę musieliśmy czekać prawie dekadę.
Ten następca to opublikowany w połowie października przez krakowską wytwórnię Audio Cave Story of 82 (data w tytule to nawiązanie do roku urodzenia lidera kwartetu). Materiał  w całości skomponowany przez basistę  zarejestrowany został czternaście miesięcy wcześniej, dokładnie 19 i 20 sierpnia. Sesja odbyła się w chętnie odwiedzanym przez polskich jazzmanów (ale nie tylko) studiu Tokarnia, które mieści się w  rozsławionym za sprawą Zezowatego szczęścia  podwarszawskim Nieporęcie. Kompletując skład, Pacan zadbał o to, aby towarzyszyli mu doskonali artyści. Saksofonistę Radosława Nowickiego znał chociażby ze wspólnych występów z Tomaszem Stańko; z kolei pianista Piotr Wyleżol i perkusista Krzysztof Dziedzic zetknęli się ze sobą, grając w grupach nieżyjącego już gitarzysty Jarosława Śmietany i skrzypka Nigela Kennedyego. Każdy z nich wiedział więc doskonale, co reprezentują koledzy.
Jak na prawie dziesięć lat oczekiwania na nią, Story of 82 zaskakuje nieco długością. Trwa bowiem niespełna czterdzieści minut; jest zatem idealnie skrojona pod edycję winylową. Czy to źle? Nic z tych rzeczy. Możliwe jednak, że fani basisty liczyli na więcej. Jak sam muzyk przyznaje, zawarte na płycie utwory mają swoje korzenie w dokonaniach wielkich mistrzów jazzu lat 60. ubiegłego wieku. Brzmią jednak świeżo, wykonane są z polotem, nie brakuje w nich też nawiązań do jazz-rocka. Chociaż lider jest basistą, pierwszoplanowe role grają saksofony (tenorowy i sopranowy) oraz fortepian. Ich partie solowe zazwyczaj są dokładnie przemyślane i zaaranżowane, chociaż ani Nowicki, ani Wyleżol nie stronią również od improwizacji (Serotonin Inhibitors, Interlude I II III IV). Utwory dynamiczne, pełne energii, mogące kojarzyć się z emocjonalnymi kompozycjami Johna Coltranea (tytułowy oraz pokrewny za sprawą bliźniaczo brzmiącej partii saksofonu mu Space Impact) sąsiadują z bardziej stonowanymi (fragmenty Ggantija Temples, Three Four Ballad, wzbogacony o smyczki, na których gra Marta Zalewska, A Little More to the Story). I choć Story of 82 raczej nie pokusi się o zdobycie tytułu Jazzowej płyty 2020 roku, to jednak dużym błędem byłoby niedostrzeżenie tego wydawnictwa.
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  Tu miejsce na labirynt:Żal porzucać stary świat, kiedy nowy wzywa

  Sebastian Chosiński

  SBB SBB 2: Nowy horyzont
  

  
  Trwająca dziesięć lat kariera pierwszego SBB (tego, które pierwotnie posługiwało się jeszcze nazwą Silesian Blues Band) była bardzo intensywna. Znaczona dziesiątkami sesji nagraniowych, setkami, a może nawet tysiącami koncertów i kilkunastoma wydawnictwami płytowymi i kasetowymi. Album Nowy horyzont ukazał się jako drugi, ale pierwszy studyjny. Właśnie wznowiono go  z bonusami  po czterdziestu pięciu latach od premiery.
Ekstrakt: 80%
[image: SBB 2: Nowy horyzont]
Kiedy do sklepów muzycznych trafił pierwszy, zarejestrowany na żywo w kwietniu 1974 roku w czasie dwóch koncertów w warszawskim klubie studenckim Stodoła, longplay tria SBB, zespół miał już spore doświadczenie sceniczne i studyjne, zdobyte przede wszystkim dzięki współpracy z Czesławem Niemenem (vide Niemen Vol. 1 i Niemen Vol. 2, 1973; Ode to Venus, 1973). Nie musiał więc z mozołem przecierać nowych szlaków ani budować własnej tożsamości artystycznej. Debiutując, był już w pełni ukształtowanym tworem, zdolnym szukać, burzyć i budować. Świadczy o tym fakt, że popularność grupy w ekspresowym tempie wystrzeliła w górę, czego dowodzi między innymi entuzjastyczne przyjęcie formacji podczas czerwcowego festiwalu w Opolu (co po latach zostało udokumentowane kompaktowym krążkiem Live in Opole 1974. Rock przez cały rok). 
Szybko też, nie bez wsparcia ze strony Franciszka Walickiego (pierwszego profesjonalnego menedżera SBB), na muzyków ze Śląska zwrócili uwagę organizatorzy koncertów i producenci z Republiki Federalnej Niemiec, którzy zaproponowali triu koncerty (w czerwcu 1974 roku) oraz rejestrację płyty dla wytwórni CBS Records. Niestety, sierpniowa wizyta w Monachium oraz październikowa pod Frankfurtem nie przyniosła efektu w postaci longplaya wydanego na Zachodzie (jeszcze nie wtedy), ale pośrednio przyczyniła się do powstania Nowego horyzontu, drugiego winylowego krążka wydanego w kraju przez Polskie Nagrania. Jak do tego doszło? Pomiędzy dwoma wojażami do RFN  we wrześniu 1974 roku  w warszawskim studiu Polskiego Radia zespół nagrał materiał demonstracyjny dla Niemców, który w opinii muzyków okazał się na tyle dobry, że po niewypale z CBS żal było odkładać go  na nie wiadomo jak długo  do archiwum. W efekcie zapadła decyzja, aby po odpowiedniej obróbce, skróceniu bądź pocięciu niektórych kompozycji (i tym samym dopasowaniu do czterdziestominutowego formatu), skompilować z niego pierwsze studyjne wydawnictwo zespołu.
Należało jeszcze tylko dograć partie wokalne oraz fortepianowe interludia (łączniki), za pomocą których postanowiono połączyć poszczególne utwory. Tym zajął się już sam Józef Skrzek i zrobił to w ciągu jednego dnia  20 stycznia 1975 roku w Studiu 14 Polskich Nagrań. Longplay, któremu nadano znaczący i symboliczny tytuł Nowy horyzont, trafił do sprzedaży dopiero w lipcu, gdy trio prezentowało już znacznie zmienione oblicze stylistyczne. Tym samym druga jego płyta stała się swoistym pomostem pomiędzy SBB bluesowo- i free-rockowym a jazzrockowo-progresywnym. Krążek otwiera energetyczny utwór Na pierwszy ogień (bardziej adekwatny szyld trudno byłoby wymyśleć), który zaczyna wprawdzie partia syntezatorów (Skrzek grał wówczas na Davolisincie), ale po kilkudziesięciu sekundach dołączają pozostali instrumentaliści. Numer szybko nabiera tempa i mocy, a emocjonalną solówką gitarową okrasza go Apostolis Anthimos. W podobnej konwencji utrzymany jest Błysk, w którym  za sprawą organów Hammonda  klasyczny progres miesza się z hard rockiem. To akurat jest to oblicze SBB, które na płytach studyjnych pojawiało się bardzo rzadko, tym większą warto zwrócić uwagę na ten numer.
Tytułowy Nowy horyzont to w zasadzie minisuita. Pierwsza jej część poziomem dynamiki i ostrością nawiązuje do Na pierwszy ogień i Błysku, ale rockowy pazur nieznacznie tonują syntezatory. Dalsze części muzycy wykorzystują głównie do eksponowania własnych instrumentów: Skrzek sięga po gitarę basową, którą następnie zastępuje Davolisint, ale pomiędzy te dwa popisy wcina się jeszcze Lakis ze swoją gitarą. W pewnym momencie robi się niezwykle gęsto od dźwięków, aż nagle następuje brutalne cięcie i rozbrzmiewa patetyczny fortepian  słowem: kolejne interludium dograne przez lidera zespołu, z którego wykluwa się Ballada o pięciu głodnych. Skrzek na tle syntezatorów deklamuje, nawiązujący do zagłady Żydów w czasie drugiej wojny światowej, wstrząsający wiersz Juliana Mateja. I w takim kontemplacyjnym nastroju trio wieńczy stronę A oryginalnego longplaya. Jeżeli muzykom zależało na wywołaniu w tym momencie efektu mrożącego  cel osiągnęli.
Stronę B winylowego krążka wypełniła trwająca dwadzieścia minut (co do sekundy) suita Wolność z nami. Jej pierwotna wersja trwała pół godziny, przykrojono ją więc, a z części materiału skompilowano inne utwory (chociażby Balladę). Dominują tu klawisze Skrzeka  głównie Davolisint, ale słychać również organy Hammonda oraz fortepian (w duecie z syntezatorem). Trio nie stroni także od wtrętów stricte awangardowych, będących zapewne dalekim echem współpracy z Czesławem Niemenem, Helmutem Nadolskim i Andrzejem Przybielskim (vide Apostolis grający na gitarze smyczkiem). Kolejnym smaczkiem są subtelne wokalizy lidera, pojawiające się we fragmentach bardziej stonowanych. Całość zamyka fortepianowa trawestacja Fryderyka Chopina, która przydaje wydawnictwu jeszcze poważniejszego charakteru. Nie jest to album idealny (dzisiaj muzycy SBB zapewne inaczej rozwiązaliby przejścia pomiędzy kolejnymi utworami), ale też trudno mu zarzucić cokolwiek istotnego. Portretuje bowiem grupę w chwili stylistycznego przeobrażenia, na pograniczu dwóch artystycznych światów. 
Wydanie GAD Records uzupełnione zostało czterema bonusami. Trzy utwory pochodzą z tej samej sesji, czyli z września 1974 roku. Wszystkie zostały też wcześniej zaprezentowane w boksie Anthology 1974-2004 (2004): Cięcie na płycie Wicher w polu dmie (samodzielnie w 2006), Waldie jako dodatek do Pamięci, a Na pierwszy ogień (full version) uzupełniło repertuar Nowego horyzontu. Co można o nich powiedzieć? Cięcie, którego motyw Mariusz Walter wykorzystał w zajawce popularnego telewizyjnego programu Studio 2, to szalony free-rock  z rozpędzoną perkusją i ostrą jak skalpel gitarą i nie mniej świdrującymi umysł syntezatorami. Waldie to  dla odmiany  ponad dziewięciominutowa porcja nobliwego jazz-rocka, któremu ton nadaje fortepianowa improwizacja i duet fortepianu z gitarą. Pełna wersja Na pierwszy ogień jest o dwie i pół minuty dłuższa od płytowej i są to, nie ma co ukrywać, wspaniałe momenty. Ostatnim bonusem jest, zarejestrowany w styczniu 1975 roku w studiu radiowym w Katowicach Wyjątek z Wolności, czyli skrócona wersja suity? Tak by się mogło wydawać. Tyle że wykorzystano w niej fragmenty, które na płycie nie wybrzmiały. Skutkiem tego powstało zupełnie nowe, niezależne dzieło, zachwycające powłóczystymi dźwiękami gitary i syntezatorów oraz pulsującą sekcją rytmiczną, okraszone również delikatną partią harmonijki. Zespół często prezentował Wyjątki na koncertach; wersję studyjną po raz pierwszy wydano na krążku Impresje, który był częścią boksu Lost Tapes, Vol. 1 (2005).
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  Tu miejsce na labirynt:3 razy k: Kołyska, krew i kamień

  Sebastian Chosiński

  SBB SBB 3: Pamięć
  

  
  Nikt, kto poznał historię SBB, nie ma prawa wątpić w to, że zespół ze Śląska bardzo ciężko pracował na swój sukces. Tym bardziej że  mówiąc symbolicznie  nic nie było dane im za darmo. Grali przecież muzykę, która nie cieszyła się wsparciem władz. Mieli jednak po swojej stronie publiczność, która kochała ich bezwarunkowo i której odwdzięczali się tak doskonałymi albumami, jak wydana w 1976 roku Pamięć.
Ekstrakt: 90%
[image: SBB 3: Pamięć]
Po niespełna dwuletniej  datowanej od końca 1971 do lata 1973 roku  współpracy z Czesławem Niemenem, której owocem stały się trzy longplaye (dwa opublikowane w Polsce: Niemen Vol. 1 oraz Niemen Vol. 2; jeden przeznaczony na rynek zachodnioeuropejski: Ode to Venus) trio SBB znalazło się na rozdrożu. Byli nawet tacy, którzy powątpiewali w to, czy młodzi artyści (najstarszy z nich miał Józef Skrzek miał w tym momencie dwadzieścia pięć, a najmłodszy Apostolis Anthimos jedynie dziewiętnaście lat) poradzą sobie bez wsparcia legendarnego wokalisty. Na szczęście  zarówno dla samych muzyków, jak i całego polskiego rocka  pójście własną drogą stało się początkiem wspaniałej kariery, znaczonej wieloma doskonałymi płytami i licznymi koncertami, które wprawiały w zachwyt nie tylko polskich, ale także niemieckich i skandynawskich słuchaczy. Pierwsze albumy zespołu  koncertowy SBB (1974) i studyjny Nowy horyzont (1975)  ugruntowały pozycję SBB na polskim rynku.
Jak silna to była pozycja, dobitnie świadczą wydane  niekiedy po dekadach  płyty kompaktowe zawierające materiał zarejestrowany w latach 1974-1975. Trio przyjmowane było na koncertach owacyjnie, choć przecież wcale nie grało łatwej muzyki. Wystarczy wsłuchać się w Live in Opole 1974. Rock przez cały rok (2009) czy Live Jazz nad Odrą 1975 (2013) oraz  będące pamiątką po nadzwyczaj udanej trasie koncertowej po Szwecji  Hofors 1975 (2016) i Karlstad 1975 Plus (2018). Był to również okres, kiedy Skrzek, Anthimos i Jerzy Piotrowski przygotowywali repertuar na drugi studyjny (a trzeci w ogóle) krążek winylowy. Nagrano go podczas trwającej szesnaście dni sesji  od 15 do 31 października 1975 roku  która odbyła się w studiu Polskich Nagrań. Później też ta właśnie wytwórnia opublikowała Pamięć, choć akurat na tę przyjemność wielbiciele SBB musieli czekać niemal rok.
Efekt końcowy różnił się znacząco od tego, co muzycy sobie pierwotnie wymarzyli. Planowali bowiem publikację wydawnictwa dwupłytowego (które w tamtym czasie było na polskim rynku prawdziwą rzadkością, zarezerwowaną między innymi dla Czesława Niemena); jakby tego było mało, planowali zaprosić na sesję gościa specjalnego  awangardowego trębacza jazzowego Andrzeja Przybielskiego. Z zamierzeń tych nic ostatecznie nie wyszło; Pamięć nagrali w składzie trzyosobowym  i wyszła im kolejna doskonała, choć bardzo różniąca się od dwóch wcześniejszych, płyta. Przede wszystkim mniej było na niej zadziornego, improwizowanego jazz-rocka (z bluesowymi inklinacjami), znacznie więcej natomiast klasycznego rocka progresywnego. Co podkreślały zwłaszcza wszechobecne instrumenty klawiszowe: od syntezatorów (Davolisint i Mooga), poprzez fortepiany (akustyczny i elektryczny), aż po organy Hammonda. Czysto progresywny był również czas trwania utworów, pod którymi jako kompozytor podpisał się Skrzek (słowa do wszystkich numerów napisał Julian Matej). Dość powiedzieć, że na longplay trafiły trzy rozbudowane dzieła, w tym  na stronie B  dwudziestominutowa suita, którą można uznać za tytułową.
Wydaną w końcu listopada tego roku przez GAD Records reedycję Pamięci wzbogacono o trzy bonusy, które były już wcześniej publikowane. Jeśli chodzi o zawartość, nie ma więc tutaj żadnych nowości; nowy jest za to mastering i układ kompozycji, które przynależą do tego samego okresu w dziejach zespołu. Stronę A otwiera dziewięciominutowy W kołysce dłoni twych (Ojcu), który zaczyna się od nastrojowego klawiszowego tła i nieco sennego śpiewu Skrzeka. Piękna introdukcja kończy się wraz z mocnym wejściem bębnów Jerzego Piotrowskiego, które spychają partię wokalną lidera na drugi plan. Tu słychać wyraźnie dawne, bluesowo-rockowe (z hardrockową wręcz zadziornością) SBB. W dalszej części, mimo uspokojenia, zespół nie zwalnia tempa: w warstwie rytmicznej Ketę wspierają pulsujące syntezatory, wybija się natomiast podgryzająca kolegów gitara Lakisa. Z czasem krystalizuje się też charakterystyczny melodyjny motyw, powtarzany przez nałożone na siebie ścieżki klawiszy i wzbogacony pojawiającymi się w tle chórkami. Choć dominacja Skrzeka jest tu niemal absolutna, to jednak do zwieńczenia całości zaprasza on Anthimosa, którego partia gitary  zagrana z prawdziwym rozmachem  zamyka tę poetycką w warstwie tekstowej opowieść.
Druga w kolejności kompozycja  dziesięciominutowa Z których krwi krew moja  ma podobną strukturę. Zaczyna się od delikatnego wstępu, tyle że gitarowego, by z czasem nabrać mocy. Znacznie więcej do powiedzenia ma tu jednak Apostolis, którego powłóczyste dźwięki z miejsca nadają utworowi klasyczny progresywny charakter. I nie zmienia się to do samego końca. Nawet wtedy, gdy wyeksponowane zostają syntezatory Mooga, gitara pozostaje na pierwszym planie. Lakis ma sporo czasu, aby snuć swoją opowieść i udowodnić  nie po raz pierwszy i nie po raz ostatni  jak wybitnym jest wirtuozem. Podobieństwo do W kołysce dłoni twych (Ojcu) uwidacznia się także w końcowych fragmentach utworu, gdy po wyciszeniu następuje ponownie stopniowe przejście do niemal symfonicznego rozmachu. I pomyśleć, że taki efekt zdołało osiągnąć zaledwie trzech muzyków. Ale za to jak utalentowanych! A to dopiero pierwsze danie; drugim jest wypełniająca całą stronę B oryginalnego longplaya suita Pamięć w kamień wrasta, w której wszystko jest podobne do tego, co słyszeliśmy wcześniej, ale jeszcze wzmocnione i spotęgowane.
Syntezatorowy wstęp, okraszony liryczną wokalizą lidera SBB, trwa aż pięć minut i spokojnie mógłby być osobnym utworem. Następnie  po dołączeniu Anthimosa i Piotrowskiego  Skrzek sięga dodatkowo, oprócz Mooga, po organy Hammonda, które przydają całości patetycznego wyrazu, a wraz z partią perkusji przywodzą na myśl heavyprogowe początki grupy. Im bliżej końca, na tym więcej eksperymentów dźwiękowych pozwalają sobie muzycy, jak chociażby zderzenie solówki gitarowej z dyskotekowo (przesada jest tu naprawdę niewielka) pulsującymi syntezatorami. Dość enigmatyczny i bardzo krótki, składający się zaledwie z dwóch trzywersowych strof, wiersz Juliana Mateja Skrzek rozbudowuje o wokalizy, które zawsze pojawiają się na dalszym planie i pełnią funkcję czysto użytkową. Raz jednak wysłuchawszy Pamięć w kamień wrasta, trudno wyobrazić sobie suitę bez nich. Są nie tylko smaczkiem, ale integralną częścią kompozycji.
Przejdźmy teraz do bonusów. Dwa pierwsze  Toczy się koło historii (najbardziej znany z solowego longplaya Skrzeka Ojciec chrzestny Dominika z 1980 roku) i FOS  są owocem sesji, jaką zespół odbył w sierpniu 1975 roku, a więc dwa miesiące wcześniej, w studiu Polskiego Radia w Gdańsku. W obu proporcje są odwrócone w stosunku do utworów zawartych na Pamięci, co oznacza, że najpierw mamy do czynienia z mocnym wejściem całej formacji, a dopiero potem następuje wyciszenie; podobnie odwrotnie rzecz ma się z finałami obu kompozycji, w których trio tonuje emocje. Ogólnie jednak więcej tu zadziorności i rockowego czasu; Apostolis może sobie poszaleć na gitarze, a dodatkową atrakcją jest charakterystyczne brzmienie fortepianu elektrycznego (w Toczy się koło historii). Z kolei w częściowo improwizowanym FOS na solowy popis na bębnach decyduje się Keta. Ta wersja Toczy się pojawiła się pierwotnie na reedycji pierwszego krążka tria (w boksie Anthology 1974-2004), natomiast FOS umieszczono na albumie Sierpień, który trafił do zbioru Lost Tapes, Vol. 1 (2005), a potem został wykorzystany przez GAD Records na opublikowanym w ubiegłym roku trzecim winylu zbierającym radiowe sesje zespołu. 
Ach! no tak, jest przecież jeszcze trzeci bonus  to radiowa, dłuższa od płytowej o półtorej minuty, wersja Z których krwi krew moja, którą trio zarejestrowało dziewięć miesięcy wcześniej, to jest w styczniu 1975 roku, w czasie sesji w katowickim studiu Polskiego Radia. Wtedy też powstał Wyjątek z Wolności, który dodano jako bonus do najnowszej reedycji albumu Nowy horyzont. Ta wersja Z których krwi po raz pierwszy została upubliczniona we wspomnianej powyżej antologii jako część płyty Wicher w polu dmie (2004). Różni ją bardziej surowe brzmienie oraz fortepianowy wstęp, po których pojawiają się przesterowane syntezatory. Stylistycznie jest ona bliższa Nowemu horyzontowi, nie należy się więc dziwić, że dopasowując tę kompozycję do nowego, zaprezentowanego na Pamięci, oblicza zespołu, Skrzek, Anthimos i Piotrowski wyczyścili ją z brudów i nieco uprogresywnili.
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  Tu miejsce na labirynt:Kosmos na wyciągnięcie dłoni

  Sebastian Chosiński

  SBB Ze słowem biegnę do ciebie
  

  
  W 1976 roku kariera SBB zaczęła nabierać rozpędu i rozmachu. Zespół coraz więcej koncertował; coraz częściej też był zapraszany na występy do Republiki Federalnej Niemiec, gdzie zyskał wśród wielbicieli progresywnego jazz-rocka status gwiazdy. Nie pozwolił też zapomnieć o sobie polskim fanom, obdarowując ich trzecim studyjnym (a czwartym w ogóle) pełnowymiarowym materiałem zatytułowanym Ze słowem biegnę do ciebie.
Ekstrakt: 90%
[image: Ze słowem biegnę do ciebie]
Płyta ta powstała w 1977 roku, czyli okresie szczególnie pracowitym dla śląskich artystów. Był to czas, w którym muzycy SBB dzielili praktycznie całe swoje życie pomiędzy scenę a studia nagraniowe. Zaczęli w styczniu od sesji, jaka miała miejsce w radiu opolskim, a której efekty opublikowane zostały później na kasecie magnetofonowej  i na razie tylko na niej  zatytułowanej Jerzyk. Na początku marca skorzystali z kolejnego (czwartego już) zaproszenia od warszawskiej Wytwórni Filmów Dokumentalnych i Fabularnych (WFDiF), gdzie zarejestrowali materiał wydany w 2019 roku na longplayu Sekunda. W połowie marca natomiast zamknęli się na prawie trzy tygodnie w stołecznym studiu Polskich Nagrań, by pracować jednocześnie nad dwiema płytami: Geirą (jako grupa akompaniująca dawnej wokalistce ABC, Halinie Frąckowiak) oraz sygnowanym własnym szyldem krążkiem Ze słowem biegnę do ciebie. Gdy tylko sfinalizowali dzieło (a raczej dwa dzieła), wybrali się do czeskiej Pragi, aby na zamówienie wytwórni Supraphon wyczarować Wołanie o brzęk szkła. 
Mordercze tempo, prawda? A to przecież wcale nie był koniec. Po serii letnich koncertów  zagranych w duecie przez Józefa Skrzeka i Jerzego Piotrowskiego (Apostolis Anthimos w tym czasie dochodził do siebie po załamaniu nerwowym)  w listopadzie zespół już w pełnym składzie udał się do Hanoweru i zarejestrował materiał na pierwszy zachodnioeuropejski album tria  Follow My Dream. Dziewięć dni po zakończeniu tej sesji muzycy zameldowali się z kolei w studiu Amigi w Berlinie Wschodnim i nagrali znacznie lżejsze od wcześniejszych utwory (utrzymane w stylistyce Jerzyka), które wypełniły longplay nazywany często Amiga Album. Ileż trzeba było mieć w sobie samozaparcia, ileż pozytywnej energii, by to wszystko znieść! A ileż talentu, by stworzyć tyle wspaniałej i nierzadko ponadczasowej muzyki. Spośród krążków powstałych w 1977 roku trzy bezsprzecznie zaliczają się do ścisłej czołówki polskiego rocka, nie tylko lat 70. ubiegłego wieku, ale w ogóle  to Ze słowem biegnę do ciebie, Wołanie o brzęk szkła oraz Follow My Dream. 
Dzisiaj zajmiemy się pierwszym z wymienionych, który w październiku tego roku doczekał się kolejnej reedycji, tym razem z logo GAD Records na tylnej okładce. Przygotowując repertuar na płytę, Skrzek, Anthimos i Piotrowski plany mieli dalekosiężne. Marzyło im się  wzorem takich tuzów brytyjskiego rocka, jak Deep Purple czy Procol Harum  nagranie materiału z towarzyszeniem orkiestry symfonicznej. Zaproszenie do studia kilkudziesięciu muzyków okazało się jednak przedsięwzięciem zbyt kosztownym i z pomysłu tego trzeba było ostatecznie zrezygnować. Zamiast symfoników, lider tria wykorzystał baterię instrumentów klawiszowych, w tym syntezatory, fortepian elektryczny i klawinet; w efekcie osiągnął bardzo podobny efekt, choć nieporównywalnie mniejszym kosztem. Z czego chyba najbardziej cieszyło się finansujące powstanie płyty szefostwo Polskich Nagrań. Zarejestrowane w drugiej połowie marca i na początku kwietnia dwie rozbudowane kompozycje przeleżały się, czekając na wydanie, półtora roku  longplay Ze słowem biegnę do ciebie trafił bowiem do sprzedaży dopiero jesienią 1978 roku.
Stronę A wydawnictwa wypełniła, opatrzona poetyckim tekstem Juliana Mateja, niemalże dwudziestominutowa suita tytułowa, którą otwiera niepokojąca introdukcja zagrana przez Skrzeka na fortepianie elektrycznym i klawinecie. Później dołącza perkusja, wokół której, jak bluszcz, owijają się dźwięki syntezatorów. Moc powoli narasta, także za sprawą pojawiającej się w jednym z kanałów gitary Apostolisa, i prowadzi do przesilenia, z którego z kolei wykluwa się część progresywno-elektroniczna (bliska dokonaniom wczesnego Tangerine Dream i Klausa Schulzego). Kosmiczne syntezatory mieszają się jednak z fragmentami rodem z muzyki psychodeliczno-spacerockowej, w czym utwierdza słuchaczy natchniony śpiew lidera. Szczególnie przejmująco wypadają te partie utworu, w których Skrzek parokrotnie powtarza wers z wiersza Mateja zawierający tytułową frazę: ze słowem biegnę do ciebie. W końcowej fazie kompozycji pojawia się też jednak zupełnie niepotrzebny dwuminutowy wtręt z zupełnie innego muzycznego świata  funkowo-jazzrockowy, z przebojowymi syntezatorami Mooga. Można to uznać za reakcję na nowy trend światowym popie, jak również za reminiscencje po nagraniu Jerzyka, względnie zapowiedź tego, co znajdzie się na krążku zarejestrowanym dla Amigi.
Na stronę B winylowego krążka trafiła instrumentalna kompozycja Przed premierą, powiązana stylistycznie z Ze słowem biegnę do ciebie, ale jednocześnie w paru momentach nawiązująca do wcześniejszych dokonań tria  vide bluesowa solówka gitarowa Lakisa. Generalnie jednak Anthimos nie ma tu zbyt wiele do powiedzenia; gitara pojawia się rzadko i niemal zawsze na drugim planie. Znacznie większe pole do popisu ma za to Piotrowski, który przez większość czasu tworzy ze Skrzekiem nadzwyczaj udany duet (tym samym otrzymujemy odpowiedź, dlaczego latem 1977 roku Józef i Jerzy zdecydowali się na koncerty w okrojonym składzie, choć początkowo mogło to wyglądać na bardzo karkołomny koncept). Lider formacji czyni zaś użytek ze wszystkich swoich instrumentów klawiszowych, nakładając na siebie ich ścieżki, przydając im przestrzeni i rozmachu i wieńcząc całość podniosłym i prawdziwie kosmicznym finałem. Tak wtedy grało się na Zachodzie! Taka muzyka cieszyła się sporą popularnością w Niemczech, trudno więc dziwić się, że SBB tak chętnie było zapraszane na koncerty po drugiej  demokratycznej  stronie żelaznej kurtyny. Czwarty wydany w kraju longplay tria (nie wliczając w to kasety z Jerzykiem, która była trudno dostępna i z tego powodu mniej znana) potwierdził ewolucję zespołu ku formom bardziej progresywnym, z dominującą rolą syntezatorów. Choć przynajmniej jeden dodany do edycji GAD Records bonus zdawał się przeczyć tej drodze rozwoju.
Chodzi o zarejestrowaną pierwotnie w październiku 1976 roku w katowickim studiu Polskiego Radia półgodzinną suitę Odejście (której skrócona o dziesięć minut wersja znalazła się na longplayu wydanym w Czechosłowacji). Składający się z pięciu części utwór  ich tytuły to: Tęsknota, Wyzwolenie, Odejście, Rozłam i Pojednanie  jest jednym z najwybitniejszych dzieł śląskiego tria. Trudno znaleźć w nim jakikolwiek słabszy moment. Zawiera wszystko, co można sobie tylko wymarzyć: zmienne nastroje, bogactwo brzmień i przede wszystkim różnorodność stylistyczną  od fenomenalnego dziesięciominutowego wstępu etniczno-orientalnego Anthimosa na buzuki, poprzez klasyczny rock progresywny (zahaczający jednak o elektroniczne peregrynacje spod znaku Klausa Schulzego i Tangerine Dream), aż po awangardę charakterystyczną dla ówczesnego krautrocka (w tych fragmentach kłaniają się Kluster i Harmonia!), wreszcie niemal hardprogowy finisz (z zadziornymi syntezatorami i rockową gitarą). Drugim bonusem jest nagrana w opolskim radiu w ostatnich tygodniach 1976 bądź pierwszych 1977 roku Zima, stanowiąca część ścieżki dźwiękowej do eksperymentalnego spektaklu baletowego Malczewski lubelskiego Teatru Wizji i Ruchu Jerzego Leszczyńskiego. Ten czysto ilustracyjny, oparty głównie na syntezatorach, numer z czasem zmienił nieco swój charakter i przerodził się w pierwszą część suity Ze słowem biegnę do ciebie.
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  Non omnis moriar:Chilijski łącznik

  Sebastian Chosiński

  
  

  
  Muzyczna archeologia? Jak najbardziej. Ale w pełni uzasadniona. W myśl Horacjańskiej sentencji: Nie wszystek umrę chcemy w naszym cyklu przypominać Wam godne ocalenia płyty sprzed lat. Albumy, które dawno już pokrył kurz, a ich autorów pamięć ludzka najczęściej wymazała ze swoich zasobów. Dzisiaj po raz drugi prowadzony przez Jeffa Seffera zespół freejazzowy Perception.
Ekstrakt: 70%
[image: Perception & Friends]
W momencie kiedy ukazywał się debiutancki album freejazzowego Perception (zatytułowany po prostu Perception), wspólider tej formacji  pochodzący z Węgier saksofonista i klarnecista Jeff Seffer, używający pseudonimu Yochko  był jeszcze mocno zaangażowany w działalność Magmy. Prawdopodobnie przemyśliwał już jednak o nowym projekcie do spółki z innym uciekinierem spod skrzydeł Christiana Vandera, François Cahenem (zwanym Fatonem). Latem 1972 roku ostatecznie przybrał on postać jazzrockowego zespołu Zao. Tyle że w tym samym czasie Seffer poświęcał jeszcze czas wciąż nabierającemu rozmachu Perception i naprawdę trudno było zorientować się, która grupa w końcu okaże się tą najważniejszą. Krótko po płytowym debiucie ostatniej z wymienionych w składzie zaszła jedna zmiana personalna  z Jeffem, basistą Didierem Levalletem oraz perkusistą Jean-My Truongiem pożegnał się  choć, jak się później okazało, nie na stałe  niemiecki klawiszowiec Siegfried Kessler (choć można go jeszcze usłyszeć w jednej kompozycji), którego zastąpił Manuel Villaroel.
Villaroel jest z pochodzenia Chilijczykiem. Urodził się w 1944 roku w Santiago de Chile, ale jako dwudziestosześciolatek przeprowadził się do Francji i osiadł w Paryżu, gdzie na dobre zaczął karierę artystyczną. Yochko wypatrzył go we freejazzowym Septet Matchi-Oul, z którym Manuel zdążył już wydać longplay Terremoto (1971). Ale to nie wszyscy muzycy, których Seffer i Levallet zaprosili do studia w podparyskiej miejscowości Yerres. Pojawili się tam również dwaj inni aktualni członkowie Magmy: klarnecista i saksofonista Teddy Lasry oraz trębacz Louis Toesca; do tego doszli jeszcze puzonista Daniel Brulé (z jazzowego big bandu Giant) oraz trzej wiolonczeliści: Jean-Charles Capon, Amerykanin Kent Carter (także mieszkający we Francji, jak Villaroel, od 1970 roku) i Jean-François Jenny-Clark (znany z kooperacji z Michelem Portalem i Joachimem Kühnem). Nic zatem dziwnego, że wydaną w 1973 roku przez efemeryczne wydawnictwo A.DM.I. płytę zatytułowano Perception & Friends.
Sesja nagraniowa odbyła się w dwóch turach: pierwsza miała miejsce 28 i 29 czerwca 1972 roku; druga  niemal dokładnie cztery miesiące później, 27 października. Pomiędzy nimi Seffer i Truong wzięli udział w realizacji debiutanckiego longplaya wspomnianego już wcześniej zespołu Zao. Jak więc widać, tamto lato było dla Jeffa wyjątkowo pracowite. Na Perception & Friends trafiło pięć utworów, choć biorąc pod uwagę fakt, że jeden składał się z dwóch części, co znalazło także odzwierciedlenie w podwójnym tytule, można by stwierdzić, że w sumie sześć. Jeśli przyjmiemy to drugie rozwiązanie, wówczas należałoby uznać, że każdy ze współliderów Perception  to jest Seffer i Levallet  dostarczyli sprawiedliwie po trzy numery, co oznacza, że w zespole panowała pełna demokracja. Co ciekawe, podobne zasady Yochko i Faton wprowadzili później w Zao; także w Speed Limit Jeff sprawiedliwie dzielił się miejscem na płytach z klawiszowcem Jean-Louisem Bucchim.
[image: ]
Wróćmy jednak do Perception & Friends, które pod wieloma względami rozwija wątki, choć nie w znaczeniu dosłownym, obecne na debiucie. Na jednej i drugiej płycie dominuje bowiem free jazz wyrastający z doświadczeń lat 60. XX wieku, z twórczości Johna Coltranea, Ornettea Colemana, Alberta Aylera czy Dona Cherryego, ale z drugiej strony pojawiają się także nawiązania  wprawdzie na mniejszą skalę  do zdobywającego coraz większą popularność fusion spod znaku Mahavishnu Orchestra, Return to Forever bądź McCoya Tynera. Nie można również nie dostrzec zeuhlowych korzeni zespołu; wszak aż trzech uczestników tej sesji  Seffer, Lasry i Toesca  przeszli przez szkołę Magmy. Płytę otwiera niemal dziesięciominutowa Colima (autorstwa Jeffa). I trzeba przyznać, że jest to wejście nietypowe, zwłaszcza ponad minutowa introdukcja, będąca duetem perkusji i puzonu. Dopiero później zespół wskakuje na swoje charakterystyczne tory, a na plan pierwszy wybija się grająca unisono sekcja dęta (tu wzbogacona i o puzon, i trąbkę, i klarnet). Z czasem coraz istotniejszą rolę odgrywają też klawisze  Villaroel, podobnie jak Kessler, wykorzystuje nie tylko zwykły fortepian, ale także  nadzwyczaj rzadki we free jazzie  fortepian elektryczny.
[image: ]
Adeqxi / Ville dAvril to dwa połączone w jedno utwory, którymi podzielili się Seffer (część pierwsza) i Levallet (część druga). Dominuje tu klasyczny freejazzowy saksofon, z pojawiającym się w tle fortepianem akustycznym, który okazuje się, wraz z sekcją rytmiczną, prawdziwym motorem napędowym. Nawet gdy Villaroel płynnie przechodzi do elektrycznej wersji swego klawisza, utwór nie traci ani na dynamice, ani na specyficznym klimacie. Dopiero powrót w ostatniej fazie kompozycji saksofonu Seffera tonuje emocje. La Horla jest pierwszym w pełni samodzielnym utworem Didiera na tym wydawnictwie; nie powinien więc dziwić jego stonowany charakter. Ba! nie tylko stonowany, ale wprost posępny, o co dba od pierwszych sekund duet wiolonczelistów, Jean-Charles Capon i Kent Carter. Kiedy dołącza do nich Levallet ze swoim kontrabasem, nastrój robi się nieco łagodniejszy, ale może to być skutkiem wcześniejszej alarmistycznej, drażniącej uszy, wstawki Siegfrieda Kesslera (który zastąpił tu Villaroela). Z czasem faktura utworu zagęszcza się, kolejne instrumenty nakładają się na siebie (saksofon i klarnet, wiolonczela i kontrabas), w finale ciągnąc każdy w swoją stronę, co wywołuje wrażenie kontrolowanego, ale jednak chaosu.
[image: ]
Kolejnym dziełem Levalleta jest The Outsider. To najdelikatniejsza kompozycja na całej płycie, co można uznać za majstersztyk aranżacyjny, albowiem udaje się zachować jej subtelność, mimo instrumentalnego bogactwa. Funkcję rytmiczną przejmuje tutaj fortepian Villaroela, dzięki czemu Truong może skupić się na akcentowaniu tylko tych najważniejszych momentów. Dopiero w finale następuje lekkie przesilenie, po którym następuje wieńczący całość Mamelai Seffera. To utwór najkrótszy, ale za to najbliższy awangardowej klasyce i stonowanemu jazzowi z lat 60. (vide solo saksofonu). Całość prawdopodobnie była jednak dłuższa, w pewnym momencie słychać bowiem wyraźne cięcie, jakby specjalnie przykrojono nagranie, aby zmieściło się na winylowym krążku. W porównaniu z wydanym dwa lata wcześniej Perception, druga płyta formacji wypada mimo wszystko mniej przekonująco. Jest mniej zwarta, jakby Seffer i Levallet, co mogło być skutkiem udziału tak licznych gości w sesji, nie nad wszystkim mieli pełną kontrolę. W efekcie na koncertowym albumie Mestari wszystko wróciło do punktu wyjścia, a w składzie ponownie pojawił się Siegfried Kessler.


  
  
  
  
  Magazyn Esensja - Magazyn Esensja nr 10 (CCII) grudzień 2020
  




  
  

  Non omnis moriar:Przystanek w drodze

  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 trzeci prowadzony przez Jeffa Seffera zespół freejazzowy Perception.
Ekstrakt: 70%
[image: Mestari]
Na początku lat 70. XX wieku kariera węgierskiego, ale od kilkunastu już lat mieszkającego we Francji, saksofonisty, klarnecisty i flecisty Jeffa Seffera nabrała nagłego przyspieszenia. Mniej więcej w tym samym czasie udzielał się bowiem aż w trzech zespołach  Magma (i jej projekt poboczny Univeria Zekt), Perception i Zao (a potem doszedł jeszcze Speed Limit)  i z każdym z nich wydawał płyty. Stylistycznie były one ze sobą powiązane; ich wspólnym mianownikiem był jazz, chociaż nieco odmiennie rozumiany. W przypadku Magmy był to tak zwany Zeuhl (czyli jazz awangardowo-progresywny), w szeregach Zao Yochko grywał bardziej klasyczny fusion (ale mimo wszystko o zeuhlowych korzeniach), natomiast w Perception poświęcał się najbardziej tradycyjnemu  oczywiście w kontekście lat 70.  free. Najważniejsze, że na każdym polu odnosił sukcesy!
Debiutancki album ostatniej z wymienionych powyżej grup (zatytułowany po prostu Perception) nagrany został w styczniu 1971 i ukazał się kilka miesięcy później; drugi w kolejności krążek  Perception & Friends   zarejestrowano na raty: w czerwcu i październiku 1972 (i ukazał się już po Nowym Roku), z kolei na trzeci trzeba było czekać aż do początku 1974 roku. Seffer miał już wtedy za sobą rozstanie z Christianem Vanderem i Magmą, ale za to mógł się pochwalić debiutanckim longplayem Zao (Z=7L), który został pozytywnie przyjęty przez fanów i krytykę. I nie da się ukryć, że w tym momencie to właśnie ten zespół był oczkiem w głowie Węgra. Perception działało trochę siłą rozpędu i przyzwyczajenia; było to tym łatwiejsze, że w obu formacjach, obok Yochko, udzielał się jeszcze perkusista Jean-My Truong.
Na trzeci i w epoce ostatni album Perception  wydany przez zasłużoną paryską wytwórnię Le Chant du Monde  trafiły nagrania koncertowe z występu, jaki kwartet dał w stolicy Francji 28 listopada 1973 roku. Grupa pojawiła się w swoim pierwotnym składzie, co oznacza, że obok Seffera (który zagrał na klarnecie basowym, saksofonach tenorowym i sopraninowym oraz flecie piccolo) pojawili się jeszcze kontrabasista Didier Levallet, wspomniany już Truong oraz  jako syn marnotrawny  niemiecki klawiszowiec Siegfried Kessler, który zastąpił Chilijczyka Manuela Villaroela. Na płytę wybrano trzy nowe kompozycje, które idealnie wpisują się w ówczesny obraz mocno podlanego etnicznym sosem, ale wciąż zanurzonego w awangardzie, free jazzu (podobne podejście do gatunku prezentowali wtedy chociażby Don Cherry i Sun Ra). Była to muzyka zaskakująco stonowana, nastawiona na budowanie nastroju, chociaż niestroniąca od emocji  tyle że nie dominują one nad całością przekazu.
Zaczyna się to wydawnictwo od prawie jedenastominutowego Trabla Air, którego twórcą był Seffer. Początek jest subtelny, znaczony głównie dźwiękami klarnetu, wspomaganego z drugiego planu fortepianem elektrycznym i sekcją rytmiczną. Od pierwszych taktów słychać, że zespół donikąd się nie spieszy. Że będzie to opowieść snuta z wieloma przystankami po drodze, z wyciszeniami i czasem przeznaczonym na kontemplację. I tak właśnie dzieje się przez cały czas. Nawet kiedy Levallet i Truong płyną w stronę free, a Kessler ochoczo podąża za nimi, Yochko niemal natychmiast przywołuje kolegów do porządku delikatnymi tonami fleciku. Sam pozwala sobie na uzewnętrznienie emocji dopiero w ostatniej fazie, kiedy sięga po saksofon tenorowy, ale nawet wtedy nie pozwala ponieść się szaleństwu. Drugi na liście Chott Djerid  podpisany przez Kesslera  trwa nieco ponad dwanaście minut. W nim także kwartet bardziej dba o nastrój niż emocje. Otwierający utwór dialog fortepianu elektrycznego, a w dalszej części klawinetu z saksofonem służy właśnie uciszeniu nadmiernej ekscytacji.
Jakby muzycy uważali, że pospolitość jest wystarczająco skrzecząca, aby jeszcze artyści mieli dorzucać swoim słuchaczom, spragnionym ukojenia, kolejnych trosk. Instrumentami dominującymi są tutaj klawisze Siegfrieda, który w pełni wykorzystuje pozostawione mu do popisów pole. Całą stronę B longplaya wypełnia tytułowa kompozycja Levalleta. Zaskakuje to, że w pierwszych minutach ewidentnie słychać nakładające się na siebie dźwięki różnych dęciaków, a nie ma w opisie żadnego z wydań Mestari informacji, by grał na nich ktoś inny niż Seffer. Mamy więc do czynienia z artystycznymi czarami bądź zadziwiającą ekwilibrystyką Węgra. Yochko i Kessler mają tu zresztą przynajmniej kilka możliwości, aby popisać się swoimi umiejętnościami, ale Didier zadbał także o interesy własne i Truonga  nie brakuje więc solowych bądź w duecie peregrynacji kontrabasu i perkusji. W finale dokładają się do tego grający unisono melodyjny i zapadający w pamięć motyw Jeff i Siegfried.
Po wydaniu Mestari szybko okazało się, że Seffer ma coraz mniej czasu na angażowanie się w działalność Perception. Poświęcał się w tym okresie przede wszystkim dbaniu o rozwój kariery Zao i Speed Limit, chociaż okazjonalnie ten freejazzowy kwartet dawał o sobie od czasu do czasu znać. Czego dowodem na przykład wydana w ubiegłym roku płyta Live at Le Stadium, na którą trafił koncert z czerwca 1977 roku.
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  Non omnis moriar:Post mortem

  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 czwarty (i ostatni) prowadzony przez Jeffa Seffera freejazzowy zespół Perception.
Ekstrakt: 80%
[image: Live at Le Stadium]
Od końca 1973 roku działalność Perception zaczęła stopniowo wygasać. Chociaż formalnie zespół wciąż istniał i od czasu do czasu nawet grał koncerty, to jednak przewodzący mu saksofonista i klarnecista Jeff Seffer, czyli Yochko, więcej uwagi poświęcał swemu sztandarowemu w tym czasie projektowi  prowadzonej do spółki z klawiszowcem François Cahenem formacji Zao (Z=7L, 1973; Osiris, 1974; Shekina, 1975; Kawana, 1976). Dużo bardziej też zajmowała go działalność pobocznego Speed Limit, któremu współliderował z pianistą Jean-Louisem Bucchim (Speed Limit, 1974; Speed Limit [II], 1975). Trudno dziwić się więc, że na dbanie jeszcze o interesy Perception zwyczajnie brakowało mu sił i energii. Mimo to siłą rozpędu nabranego wcześniej grupa funkcjonowała.
Ba! kiedy w 1975 roku postanowił rozstać się z nią perkusista Jean-My Truong, pozostali muzycy nie potraktowali tego faktu jako pretekstu do zawieszenia bądź zakończenia działalności, ale poszukali jego następcy. I to nie byle kogo, ale artysty o sporym doświadczeniu i bogatej dyskografii. Nowym bębniarzem, który tym samym dołączył do Seffera, niemieckiego klawiszowca Siegfrieda Kesslera i kontrabasisty Didiera Levalleta, został bowiem Jacques Thollot, mający na koncie współpracę między innymi z niemieckim pianistą Joachimem Kühnem (Bold Music, 1969; Monday Morning, 1969; In Paris, 1970; Paris is Wonderful, 1970) oraz francuskim klarnecistą i saksofonistą Michelem Portalem (Our Meanings and Our Feelings, 1969). Tę zmianę personalną można zatem krótko podsumować: świetny muzyk został zastąpiony jeszcze lepszym. Nie wydaje się jednak, by z tego powodu kwartet nabrał wiatru w żagle. Jego historia powoli zbliżała się ku końcowi.
[image: ]
Ostatni jej akord  jak wspomina po latach Levallet  miał najprawdopodobniej miejsce 17 czerwca 1977 roku, kiedy to grupa zagrała koncert w paryskiej Sali Le Stadium podczas imprezy poświęconej freejazzowemu muzykowi i producentowi Michelowi Salou (na scenie pojawiły się także Archie Shepp Quartet oraz zespół perkusisty Phillyego Joego Jonesa). Czterdzieści dwa lata po tym wydarzeniu został on opublikowany na płycie zatytułowanej po prostu Live at Le Stadium, którą opublikowała, działająca w stolicy Francji od 2014 roku, wytwórnia SouffleContinu Records, której szefowie za punkt honoru stawiają sobie przypominanie zapominanych perełek francuskiego undergroundu z lat 60. i 70. ubiegłego wieku. Kwartet Perception, który po wydaniu w epoce zaledwie trzech longplayów  debiutanckiego Perception (1971), Perception & Friends (1973) oraz Mestari (1974)  spełnia te kryteria. Raz, że nawet jak na tamte czasy grał muzykę niszową; dwa, że po rozwiązaniu się popadł w zapomnienie. Chociaż wcale nie dał o sobie zapomnieć jego lider!
[image: ]
Kompaktowy album Live at Le Stadium zawiera pięćdziesiąt cztery minuty freejazzowej muzyki, która tylko częściowo powiela materiał z płyt wydanych w pierwszej połowie lat 70. Adeqxi (tutaj zapisane z literówką jako Adexqi) i Ville dAvril ukazały się pierwotnie na Perception & Friends, natomiast Chott Djerid pojawiło się na  również zarejestrowanym na żywo  albumie Mestari. Nieznane słuchaczom były więc dwie otwierające występ kompozycje: Un coq damailloux, która wyszła spod ręki Kesslera, oraz będąca krótką zespołową improwizacją Stadium exchanges. Zaczniemy oczywiście chronologicznie od tej pierwszej. Skoro jej autorem jest pianista, to nie zaskakuje, że zaczyna ją partia fortepianu. Jest to jednak tylko krótka introdukcja, ponieważ szybko włącza się Seffer ze swoim saksofonem i natychmiast ogniskuje uwagę słuchaczy. Gra bowiem zadziornie, z wielką werwą i nie mniejszym nerwem. Ta nerwowość z czasem udziela się również kontrabasiście i klawiszowcowi, który w dalszej części porzuca instrument akustyczny na rzecz elektrycznego.
[image: ]
Mimo że ogólne ramy utworu są określone, muzycy pozwalają sobie na improwizacje; robi to i Seffer (tym razem na klarnecie basowym), i Thollot (warto wytężyć słuch i wychwycić to, co bębniarz wyprawia na drugim planie!), a także  bliżej finału  Kessler. Trzeba przyznać, że wejście kwartet ma z przytupem, zupełnie inaczej niż w przypadku swego koncertowego poprzednika, czyli Mestari. W Stadium Exchanges muzycy pozwalają sobie na jeszcze więcej, wchodząc w przeróżne interakcje. Głównym elementem spajającym staje się perkusja, która raz towarzyszy saksofonowi, to znów kontrabasowi, choć trafia się i taki moment, kiedy na placu boju pozostaje tylko Yochko ze swoim klarnetem. Adexqi  pozostaję przy pisowni, jaką zastosowano na okładce Live at Le Stadium  ma bardzo podniosłe, by nie rzec, że majestatyczne wprowadzenie, za co odpowiada Seffer. Jeff nadaje ton temu utworowi także w dalszym ciągu, tnąc powietrze ostrymi dźwiękami swego instrumentu, jak chirurg skalpelem ciało pacjenta. Folgują sobie zresztą również Levallet i Thollot, serwując słuchaczom nadzwyczaj dynamiczne free, jakiego nie powstydziliby się współcześni klasycy gatunku. To, co najciekawsze, pojawia się jednak w finale, kiedy kwartet porzuca jazz na rzecz psychodelicznego krautrocka (duża w tym zasługa Kesslera i jego fortepianu elektrycznego).
[image: ]
Ville dAvril to z kolei kompozycja Didiera Levalleta  należy się więc przygotować na to, że to kontrabas będzie grał w niej  nomen omen  pierwsze skrzypce. Słyszymy go solo (przy mocnym przesterze), w duecie z saksofonem, ale też potraktowanego smyczkiem, gdy wypełnia tło pod popis lidera. Połączone ze sobą Chott Djerid / Hymnus są dziełem Kesslera (pierwsza) i Seffera (druga część). Utwór Niemca to zaskakująco, oczywiście jak na repertuar tego konkretnego występu, nastrojowy jazz, w którym piano Rhodesa i sekcja rytmiczna stanowią stonowany, aczkolwiek pełen zmian tempa, podkład pod improwizowany popis Yochko. Hymnus utrzymany jest w podobnej konwencji  kolejni instrumentaliści stopniowo wybijają się na pierwszy plan, mocniej akcentują swoją obecność, po czym umykają w tło. Jakby żegnali się z widzami, nie mając jeszcze chyba pełnej świadomości tego, że już nie powrócą na scenę  przynajmniej w tym składzie i pod tą nazwą.
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  Non omnis moriar:Pięciu muszkieterów, czterech nieżyjących

  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 efemeryczny międzynarodowy kwintet jazzowy, który tworzyli między innymi Didier Lockwood, Gordon Beck oraz Allan Holdsworth.
Ekstrakt: 80%
[image: The Unique Concert]
Chociaż na okładce płyty jako pierwsze widnieje nazwisko zmarłego przed prawie trzema laty  w lutym 2018 roku  legendarnego francuskiego skrzypka jazzowego i jazzrockowego Didiera Lockwooda (znanego między innymi z występów w takich formacjach, jak Magma, Zao, Lockwood, VanderTop, Surya, Fusion), to nagrania te nie powstałyby, gdyby nie wyprawa do Paryża, na jaką na początku lata 1979 roku, zdecydowali się dwaj  również już nieżyjący  angielscy muzycy: pianista Gordon Beck (1935-2011) oraz gitarzysta Allan Holdsworth (1946-2017). Beck był już wtedy uznanym instrumentalistą, który profesjonalną karierę zaczynał pod koniec lat 50. ubiegłego wieku; w kolejnych dekadach tworzył własne zespoły, ale też zdarzało mu się dołączać do grup istniejących, jak na przykład słynny Nucleus, z którym nagrał dwa klasyczne albumy (Labyrinth, 1973; Under the Sun, 1974). Holdsworth z kolei obracał się w nieco innych, bardziej rockowych i progresywnych kręgach; w swoim curriculum vitae miał kooperację z Soft Machine, Gong, UK czy Tempest.
W czerwcu i lipcu 1979 roku Gordon i Allan przybyli do Paryża, aby dla wytwórni Disques JMS, kierowanej przez Jean-Marie Salhaniego (syąd pojawiający się w nazwie skrót), zarejestrować materiał, który następnie ukazał się na longplayu zatytułowanym Sunbird. W sesji tej wzięli udział jeszcze dwaj Francuzi: kontrabasista Jean-François Jenny-Clark (przed laty współpracujący z Joachimem Kühnem i Michelem Portalem) oraz perkusista Aldo Romano, który z Jenny-Clarkiem spotkał się w formacji Pork Pie, a poza tym wspierał swym talentem i Barneya Wilena, i braci Rolfa i Joachima Kühnów. Po wydaniu płyty Salhani zastanawiał się, jak ją wypromować na rynku francuskim  i wpadł na pomysł, aby zorganizować koncert kwartetu odpowiedzialnego za Sunbird (Beck, Holdsworth, Jenny-Clark i Romano) z będącym wówczas u szczytu sławy i popularności Didierem Lockwoodem.
Do wspólnego występu doszło w paryskim Théâtre de la Ville (dawnym Théâtre Sarah-Bernhardt) 1 listopada 1980 roku. Koncert zarejestrowano, po czym na cztery dekady trafił on do archiwum; dopiero na początku listopada tego roku zdecydowano się upublicznić te nagrania jako The Unique Concert. To około sześćdziesięciu minut muzyki (jako ostatni track dołączono krótki wywiad dziennikarza muzycznego Frédérica Goatyego z ostatnim żyjącym członkiem tamtego kwintetu, którym okazał się Aldo Romano), w sumie  pięć kompozycji. Trzy wyszły spod ręki Becka i pojawiły się wcześniej na Sunbird, dwie natomiast dorzucił Lockwood, który sięgnął po nowe numery, jakie w tamtym czasie  z różnymi składami (solo bądź z Fusion)  grywał na żywo. Stylistycznie znacznie więcej w nich klasycznego jazzu modalnego charakterystycznego dla dokonań Gordona, niż jazz-rocka, z jakim zazwyczaj kojarzony był Didier (i, jakby na to nie patrzeć, także pozostali instrumentaliści). Od razu rzuca się więc w oczy, że ta kooperacja to owoc artystycznego kompromisu, raczej ciekawostka, a nie ewentualny zalążek trwałej współpracy. Co nie zmienia faktu, że na scenie Théâtre de la Ville pojawili się muzycy światowego formatu!
[image: ]
Na początek koncertu wybrano czteroczęściową suitę Becka Flight, która w tej wersji rozwinęła się do dwudziestu minut (studyjna była o kilka krótsza). We fragmentach, w których rolę solisty pełni kompozytor, zespół pozostaje w konwencji stricte jazzowej (z ewidentnymi nawiązaniami do lat 50. i 60.); w tych, w których dominują skrzypce  skręca wyraźnie w stronę fusion; w przypadku gitary można natomiast odnieść wrażenie, że Holdsworth był wyraźnie rozdarty między lojalnością wobec Gordona a jazzrockowymi ciągotkami Lockwooda  i nie zawsze wiedział, komu pokłonił się niżej. Co oczywiście nie oznacza, że wykonał swoje zadanie z mniejszym przekonaniem. Wirtuoz pozostaje wirtuozem w każdej sytuacji. We Flight popisów solowych nie brakuje; Beck pozostawił swoim kompanom miejsce na improwizacje i Didier oraz Allan skwapliwie z tego skorzystali. Ba! nie omieszkali dorzucić swoje trzy grosze również Jean-François Jenny-Clark i Aldo Romano, chociaż mimo wszystko starali się głównie podporządkowywać narracji narzucanej przez dwóch liderów zespołu. Dodatkowymi smaczkami suity są dialogi, w jakie Lockwood chętnie wdaje się i z Beckiem, i z Holdsworthem (w tym przypadku panowie pozwalają sobie na freejazzowy odjazd).
[image: ]
Kolejne dwa utwory to dzieła skrzypka. Zarówno Zebulon Dance, jak i Fast Travel ukazały się w tamtym czasie na koncertowym longplayu Live in Montreux (1980); ten drugi Didier wykonywał także na koncertach granych z Christianem Vanderem, Jannickiem Topem i Benoît Widemannem, czego dowodzi wydany po latach krążek Paris 80 (2001). Zebulon Dance to, co sugeruje po części już sam tytuł, radosny i skoczny kawałek, w którym Lockwood inspiruje się muzyką ludową, chociaż Holdsworthowi pozwala na zagranie solówki stricte jazzowej. Z kolei Fast Travel rozpięty jest pomiędzy muzyką klasyczną (vide partia instrumentu smyczkowego) a fusion (Beck sięga tutaj po fortepian elektryczny), za to w końcówce pojawia się sporo miejsca na improwizację skrzypcową, której moc podkreśla dodatkowo intensywna gra sekcji rytmicznej. Słuchając tego utworu, można jednak nabrać przekonania, że brytyjski pianista średnio czuł się w takiej stylistyce. Że mimo wszystko wolał bardziej stonowane, tradycyjne klimaty.
[image: ]
Cały zespół powrócił do nich w dwóch ostatnich kompozycjach, które ponownie zaczerpnięte zostały z repertuaru longplaya Sunbird. Wersje koncertowe okazały się jednak bardziej rozbudowane: Halfway House o mniej więcej cztery minuty, a tytułowy Sunbird  o ponad siedem. Pierwszy z wymienionych to nostalgiczny powrót w lata 50. i 60., czyli czasy, kiedy Gordon Beck stawiał pierwsze kroki na scenie jazzowej. Do tej stylistyki dopasowuje się także Lockwood, wieńcząc całość subtelnym duetem skrzypcowo-fortepianowym. Ostatni numer poszerzono natomiast o nastrojowe (dwuminutowe) preludium na skrzypcach, które mocno kontrastuje z głównym fortepianowym motywem utworu  lekkim, skocznym, a momentami wręcz żartobliwym. To, czego tu brakuje, to głównie gitara Holdswortha, który swoje miejsce oddał Didierowi i dopiero w zamykającej kompozycję repryzie dołącza do pozostałych muzyków. Chociaż to wyśmienita muzyka, zagrana przez fenomenalnych artystów, nie można podchodzić do The Unique Concert inaczej niż do intrygującej nowinki. Tym bardziej po tylu latach.
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  Prezenty świąteczne 2020:Muzyka pod choinkę i na kwarantannę

  Piotr Pi Gołębiewski

  
  

  
  Święty Mikołaju, wspieraj artystów, kupuj ich płyty! Zwłaszcza, że teraz często są one wydawane w bardzo efektowny sposób i idealnie nadają się na prezent pod choinkę.
[image: Paranoid (50th Anniversary Super Deluxe Edition)]
Black Sabbath  Paranoid (50th Anniversary Super Deluxe Edition)
Wielu uważa, że Paranoid to najlepszy album Black Sabbath (ja akurat na równi stawiam wszystkie pięć pierwszych krążków). Teraz otrzymujemy go w jubileuszowej edycji, zawierającej mastering z 2012 roku i niepublikowany wcześniej na winylu 1974 Quadradisc Mix In Stereo. W najbardziej ekskluzywnej wersji znajdziemy także rejestracje dwóch koncertów Live in Montreux 1970 i Live in Brussel 1970.

[image: Royal Tea (Deluxe Limited Edition)]
Joe Bonamassa  Royal Tea (Deluxe Limited Edition)
Jedyne niewspominkowe wydawnictwo w niniejszym zestawie. Muszę jednak o nim wspomnieć, ponieważ stanowi ono idealny prezent dla każdego, kto lubi blues rock w najbardziej szlachetnej odmianie. Nie tylko dlatego, że Bonamassa jest w formie, a otwierający całość numer When One Door Opens to jeden z jego najlepszych utworów. Ale także ze względu na piękne wydanie w ramach limitowanej edycji Deluxe, które przybrało kształt pudełka na angielską herbatę.

[image: In A Lifetime]
Clannad  In A Lifetime
Dwupłytowa, gustownie wydana, składanka, zawierająca utwory z całego okresu działalności Clannad. Stanowi ona fascynujące świadectwo rozwoju stylu zespołu, który z początku grał dość tradycyjny irish folk, by przeistoczyć się w zjawisko na światowej scenie. Rzecz nie tylko dla tych, którzy znają Clannad z muzyki do serialu Robin of Sherwood, czy ścieżki dźwiękowej do Ostatniego Mohikanina.

[image: No Need To Argue (2020) (Deluxe Edition)]
The Cranberries  No Need To Argue (2020) (Deluxe Edition)
Osobiście uważam, że to najlepsza płyta The Cranberries, nie tylko ze względu na to, że zawiera hymn Zombie. W wersji 2020  Deluxe Edition, materiał podstawowy został poszerzony o dodatkowy CD, na którym można znaleźć utwory ze stron B singli, a także 19 wcześniej niewydanych kompozycji, w tym demówek i nagrań koncertowych.

[image: Ace of Spades (40th Anniversary, Box Deluxe Edition)]
Motörhead  Ace of Spades (40th Anniversary, Box Deluxe Edition)
Lemmy byłby zadowolony z takiego uhonorowania jednego z jego najlepszych albumów. O tyle, o ile wersja CD zawiera tylko dwie płytki (materiał podstawowy w nowym masteringu + koncert z 1981 roku z Belfastu), to już edycja winylowa poraża swoim bogactwem. Poza wspomnianymi wyżej, znajdziecie w niej także kolejny koncert, EP-kę z niepublikowanymi, instrumentalnymi demo z 1980 roku; The Good, The Broke & The Ugly  podwójny album z B-sideami, odrzutami z sesji i rarytasami i DVD z rzadkimi występami telewizyjnymi z lat 1980  1981, koncertem z 1981 roku oraz oryginalną płytą w formacie audio 5.1. Dodatkowo w pudełku znalazło się miejsce dla książeczki, programu trasy The Ace Up Your Sleeve"; komiksu The Motörhead Rock Commando"; pięciu kostek do pokera i planszy do gry.

[image: MTV Unplugged]
Pearl Jam  MTV Unplugged
To tylko pół godziny muzyki, ale takiej, która wstrząsnęła światem. Jeden z najlepszych występów w programie MTV Unplugged nareszcie ukazał się w ogólnoświatowej dystrybucji. Można go było co prawda nabyć w czasie zeszłorocznego Record Store Day, ale była to edycja limitowana, wyprzedana na pniu. Teraz każdy może oficjalnie cieszyć się tymi nagraniami, bez utyskiwania na marną jakość jutubowej konwersji.

[image: Herzeleid (XXV Anniversary Edition  Remastered)]
Rammstein  Herzeleid (XXV Anniversary Edition  Remastered)
Tymczasem panowie z Rammstein nie bawią się w jakieś rozszerzone edycje, bonusy, czy nagrania demo. Z okazji dwudziestopięciolecia ich fonograficznego debiutu, po prostu zaprezentowali zremasterowany materiał podstawowy i tyle. Nie byliby jednak sobą, gdyby przy okazji trochę nie przegięli, dlatego specjalna, limitowana edycja krążka została wzbogacona o pudełko w formie krzyża.

[image: Goats Head Soup (Box Super Deluxe)]
The Rolling Stones  Goats Head Soup (Box Super Deluxe)
To ta płyta z Angie. Choć ma opinię słabszej od klasycznych krążków Stonesów, to jednak niesłusznie. Po prostu zawiera więcej spokojniejszych kawałków. Teraz można jej posłuchach w nowym masteringu, a w najbardziej wypasionej edycji, otrzymujemy dwa dodatkowe krążki  jeden z rarytasami (trzy niepublikowane utwory w tym jeden z gościnnym udziałem Jimmiego Pagea) i alternatywnymi miksami, zaś drugi zawiera koncert Brussels Affair z Belgii z 1973 roku. Do tego Blu-ray z albumem i 100 stronicowa książeczka.

[image: All That You Can't Leave Behind (20th Anniversary Multi-Format Reissue) (Super Deluxe Limited Edition)]
U2  All That You Cant Leave Behind (20th Anniversary Multi-Format Reissue) (Super Deluxe Limited Edition)
All That You Cant Leave Behind nie przynosił żadnej rewolucji w stylu U2, ale za to był dostarczycielem nieśmiertelnych hitów. Mało jest takich wykonawców, którzy każdym singlem promującym jeden krążek podbijali listy przebojów. W wersji z okazji dwudziestolecia przygotowano wszystko, o czym mógłby zamarzyć fan Bona i spółki: zremasterowany materiał podstawowy, poszerzony o rewelacyjną piosenkę Ground Beneath Her Feet z soundtracku do filmu Million Dollar Hotel, CD ze stronami B singli, oraz innymi wersjami utworów, 2 CD z koncertem z Bostonu, zagranym w ramach Elevation Tour, CD z remixami, a do tego plakat i bogato ilustrowana książeczka. Aż mi ślinka cieknie, kiedy o tym piszę.

[image: Vienna (Deluxe Edition)]
Ultravox  Vienna (Deluxe Edition)
Z okazji czterdziestolecia ukazania się klasycznego albumu Vienna Ultravox, przełomowego dla synth-popu dzieła, otrzymujemy jego specjalną edycję, zawierającą na nowo zremasterowany przez samego Stevena Wilsona materiał podstawowy, a także na dwóch CD single, nagrania rzadkie i nigdy niepublikowane miksy, oraz alternatywne podejścia. Do tego dochodzi CD z koncertem z St. Albans w Anglii z 1980 roku, oraz DVD z albumem w najwyższej rozdzielczości.




Tytuł: Paranoid (50th Anniversary Super Deluxe Edition)
Wykonawca/ Kompozytor: Black Sabbath
Data wydania: 9 października 2020
Wydawca:  Sony BMG
Nośnik: Winyl
Gatunek: koncert, metal, rock
EAN: 4050538619638
Zobacz w: Kulturowskazie
W składzie
Ozzy Osbourne, Tony Iommi, Bill Ward, Geezer Butler
Utwory
Winyl1
1)War Pigs / Lukes Wall [Original Album  -2012 - Remaster]: 7:54
2)Paranoid [Original Album  -2012 - Remaster]: 2:48
3)Planet Caravan [Original Album  -2012 - Remaster]: 4:29
4)Iron Man [Original Album  -2012 - Remaster]: 5:54
5)Electric Funeral [Original Album  -2012 - Remaster]: 4:49
6)Hand Of Doom [Original Album  -2012 - Remaster]: 7:08
7)Rat Salad [Original Album  -2012 - Remaster]: 2:29
8)Jack The Stripper / Fairies Wear Boots [Original Album  -2012 - Remaster]: 6:13
9)War Pigs / Lukes Wall [Quadradisc Mix In Stereo - 1974]: 7:58
10)Paranoid [Quadradisc Mix In Stereo - 1974]: 2:53
11)Planet Caravan [Quadradisc Mix In Stereo - 1974]: 4:48
12)Iron Man [Quadradisc Mix In Stereo - 1974]: 5:53
13)Electric Funeral [Quadradisc Mix In Stereo - 1974]: 4:56
14)Hand Of Doom [Quadradisc Mix In Stereo - 1974]: 7:05
15)Rat Salad [Quadradisc Mix In Stereo - 1974]: 2:33
16)Jack The Stripper / Fairies Wear Boots [Quadradisc Mix In Stereo - 1974]: 6:03
17)Intro [Live In Montreux 1970]: 1:15
18)Paranoid [Live In Montreux 1970]: 2:58
19)N.I.B. [Live In Montreux 1970]: 5:44
20)Behind The Wall Of Sleep [Live In Montreux 1970]: 5:20
21)Iron Man [Live In Montreux 1970]: 6:56
22)War Pigs [Live In Montreux 1970]: 7:55
23)Fairies Wear Boots [Live In Montreux 1970]: 8:41
24)Hand Of Doom [Live In Montreux 1970]: 8:40
25)Paranoid [Live In Brussels 1970]: 3:12
26)Hand Of Doom [Live In Brussels 1970]: 7:00
27)Rat Salad [Live In Brussels 1970]: 1:29
28)Iron Man [Live In Brussels 1970]: 6:31
29)Black Sabbath [Live In Brussels 1970]: 9:33
30)N.I.B. [Live In Brussels 1970]: 5:53
31)Behind The Wall Of Sleep [Live In Brussels 1970]: 5:27
32)War Pigs [Live In Brussels 1970]: 8:03
33)Fairies Wear Boots [Live In Brussels 1970]: 6:57

Tytuł: Royal Tea (Deluxe Limited Edition)
Wykonawca/ Kompozytor: Joe Bonamassa
Data wydania: 23 października 2020
Nośnik: CD
Gatunek: blues, rock
EAN: 810020502596
Zobacz w: Kulturowskazie
Utwory
CD1
1)When One Door Opens: 7:35
2)Royal Tea: 4:29
3)Why Does It Take So Long To Say Goodbye: 6:45
4)Lookout Man!: 5:31
5)High Class Girl: 4:54
6)A Conversation With Alice: 4:19
7)I Didn't Think She Would Do It: 4:12
8)Beyond The Silence: 6:46
9)Lonely Boy: 4:06
10)Savannah: 4:38

Tytuł: In A Lifetime
Wykonawca/ Kompozytor: Clannad
Data wydania: 13 marca 2020
Wydawca:  Sony BMG
Nośnik: CD
Gatunek: folk
EAN: 405038551587
Zobacz w: Kulturowskazie
Utwory
CD1
1)Thíos Cois Na Trá Domh
2)An Mhaighdean Mhara
3)Eleanor Plunkett
4)Coinleach Ghlas An Fhómhair
5)Dúlamán
6)Two Sisters
7)dTigeas A Damhsa
8)The Last Rose Of Summer
9)Ar A Ghabháil 'N A 'Chuain Damh
10)Crann Úl
11)Mheall Sí Lena Glórthaí Mé
12)Mhórags Na Horo Gheallaidh
13)Theme From Harry's Game
14)Newgrange
15)Robin [The Hooded Man]
16)Strange Land
17)Closer To Your Heart
18)In A Lifetime
19)Almost Seems [Too Late To Turn]
20)White Fool
21)Something To Believe In
CD2
1)Atlantic Realm
2)Voyager
3)A Dream In The Night [The Angel & The Soldier Boy]
4)Hourglass
5)Rí Na Cruinne
6)Poison Glen
7)Na Laethe Bhí
8)I Will Find You [Theme From The Last of the Mohicans]
9)Croí Cróga
10)A Bridge [That Carries Us Over]
11)A Mhuirnín Ó
12)The Bridge Of Tears
13)Vellum
14)Brave Enough
15)A Celtic Dream
16)Who Knows [Where The Time Goes]

Tytuł: No Need To Argue (2020) (Deluxe Edition)
Wykonawca/ Kompozytor: The Cranberries
Data wydania: 13 listopada 2020
Wydawca:  Island Records
Nośnik: CD
Gatunek: rock
EAN: 600753912867
Zobacz w: Kulturowskazie
Utwory
CD1
1)Ode To My Family: 4:33
2)I Can't Be With You: 3:08
3)Twenty One: 3:10
4)Zombie: 5:08
5)Empty: 3:29
6)Everything I Said: 3:56
7)The Icicle Melts: 2:55
8)Disappointment: 4:16
9)Ridiculous Thoughts: 4:33
10)Dreaming My Dreams: 3:38
11)Yeats' Grave: 3:05
12)Daffodil Lament: 6:08
13)No Need To Argue: 2:56
14)Yesterday's Gone [MTV Unplugged]: 4:02
15)Away: 2:41
16)I Don't Need: 3:31
17)So Cold In Ireland: 4:45
18)[They Long To Be] Close To You: 2:42
19)Zombie [A Camel's Hump Remix By The Orb]: 7:55
CD2
1)Song To My Family [Demo]: 4:35
2)So Cold In Ireland [Demo]: 4:38
3)Empty [Demo]: 3:23
4)Ridiculous Thoughts [Demo]: 4:11
5)Everything I Said [Demo]: 3:57
6)Yeats' Grave [Demo]: 3:07
7)Serious [Demo]: 2:41
8)Away [Demo]: 2:26
9)I Don't Need [Demo]: 3:22
10)Dreaming My Dreams [Live @ Liverpool Royal Court 14.10.1994]: 4:29
11)Daffodil Lament [Live @ Liverpool Royal Court 14.10.1994]: 4:55
12)The Icicle Melts [Live @ Liverpool Royal Court 14.10.1994]: 3:26
13)No Need To Argue [Live @ Liverpool Royal Court 14.10.1994]: 3:07
14)Empty [Live @ Liverpool Royal Court 14.10.1994]: 3:36
15)I Can't Be With You [BBC Live Recording]: 3:18
16)Ridiculous Thoughts [BBC Live Recording]: 6:32
17)Zombie [BBC Live Recording]: 5:53

Tytuł: Ace of Spades (40th Anniversary, Box Deluxe Edition)
Wykonawca/ Kompozytor: Motörhead
Data wydania: 30 października 2020
Wydawca:  Sony BMG
Nośnik: Winyl
Gatunek: koncert, rock
EAN: 4050538587142
Zobacz w: Kulturowskazie
W składzie
Ian Lemmy Kilmister, Fast Eddie Clarke, Phil Philthy Animal Taylor
Utwory
Winyl1
1)Ace Of Spades
2)Love Me Like A Reptile
3)Shoot You In The Back
4)Live To Win
5)Fast And Loose
6)[We Are] The Road Crew
7)Fire Fire
8)Jailbait
9)Dance
10)Bite The Bullet
11)The Chase Is Better Than The Catch
12)The Hammer
Winyl2
1)Ace Of Spades [Dead Man's Hand - Live In Orléans]
2)Stay Clean [Dead Man's Hand - Live In Orléans]
3)Over The Top [Dead Man's Hand - Live In Orléans]
4)Metropolis [Dead Man's Hand - Live In Orléans]
5)Shoot You In The Back [Dead Man's Hand - Live In Orléans]
6)The Hammer [Dead Man's Hand - Live In Orléans]
7)Jailbait [Dead Man's Hand - Live In Orléans]
8)Leaving Here [Dead Man's Hand - Live In Orléans]
9)Fire Fire [Dead Man's Hand - Live In Orléans]
10)Love Me Like A Reptile [Dead Man's Hand - Live In Orléans]
11)Capricorn [Dead Man's Hand - Live In Orléans]
12)Too Late, Too Late [Dead Man's Hand - Live In Orléans]
13)[We Are] The Road Crew [Dead Man's Hand - Live In Orléans]
14)No Class [Dead Man's Hand - Live In Orléans]
15)Bite The Bullet [Dead Man's Hand - Live In Orléans]
16)The Chase Is Better Than The Catch [Dead Man's Hand - Live In Orléans]
17)Overkill [Dead Man's Hand - Live In Orléans]
18)Bomber [Dead Man's Hand - Live In Orléans]
Winyl3
1)Ace Of Spades [Riders Wearing Black - Live In Belfast - 1981]
2)Stay Clean [Riders Wearing Black - Live In Belfast - 1981]
3)Over The Top [Riders Wearing Black - Live In Belfast - 1981]
4)The Hammer [Riders Wearing Black - Live In Belfast - 1981]
5)Shoot You In The Back [Riders Wearing Black - Live In Belfast - 1981]
6)Metropolis [Riders Wearing Black - Live In Belfast - 1981]
7)Jailbait [Riders Wearing Black - Live In Belfast - 1981]
8)Leaving Here [Riders Wearing Black - Live In Belfast - 1981]
9)Capricorn [Riders Wearing Black - Live In Belfast - 1981]
10)Too Late, Too Late [Riders Wearing Black - Live In Belfast - 1981]
11)[We Are] The Road Crew [Riders Wearing Black - Live In Belfast - 1981]
12)No Class [Riders Wearing Black - Live In Belfast - 1981]
13)Bit The Bullet [Riders Wearing Black - Live In Belfast - 1981]
14)The Chase Is Better Than The Catch [Riders Wearing Black - Live In Belfast - 1981]
15)Overkill [Riders Wearing Black - Live In Belfast - 1981]
16)Bomber [Riders Wearing Black - Live In Belfast - 1981]
17)Motörhead [Riders Wearing Black - Live In Belfast - 1981]

Tytuł: MTV Unplugged
Wykonawca/ Kompozytor: Pearl Jam
Data wydania: 23 października 2020
Wydawca:  Epic
Nośnik: CD
Gatunek: koncert, rock
EAN: 194398086729
Zobacz w: Kulturowskazie
Utwory
CD1
1)Oceans: 4:00
2)State Of Love And Trust: 3:43
3)Alive: 5:31
4)Black: 5:31
5)Jeremy: 5:19
6)Even Flow: 5:22
7)Porch: 6:18

Tytuł: Herzeleid (XXV Anniversary Edition  Remastered)
Wykonawca/ Kompozytor: Rammstein
Data wydania: 4 grudnia 2020
Wydawca:  Sony BMG
Nośnik: CD
Gatunek: metal, noise, rock
EAN: 0602507334444
Zobacz w: Kulturowskazie
Utwory
CD1
1)Wollt Ihr Das Bett In Flammen Sehen: 5:17
2)Der Meister: 4:08
3)Weißes Fleisch: 3:35
4)Asche Zu Asche: 3:51
5)Seemann: 4:48
6)Du Riechst So Gut: 4:49
7)Das Alte Leid: 5:44
8)Heirate Mich: 4:44
9)Herzeleid: 3:41
10)Laichzeit: 4:20
11)Rammstein: 4:25

Tytuł: Goats Head Soup (Box Super Deluxe)
Wykonawca/ Kompozytor: The Rolling Stones
Data wydania: 4 września 2020
Wydawca:  Polydor
Nośnik: CD+DVD
Gatunek: koncert, rock
EAN: 602508850325
Zobacz w: Kulturowskazie
Utwory
CD1
1)Dancing With Mr. D.
2)100 Years Ago
3)Coming Down Again
4)Doo Doo Doo Doo Doo [Heartbreaker]
5)Angie
6)Silver Train
7)Hide Your Love
8)Winter
9)Can You Hear The Music
10)Star Star
CD2
1)Scarlet
2)All The Rage
3)Criss Cross
4)100 Years Ago [Piano Demo]
5)Dancing With Mr. D. [Instrumental]
6)Doo Doo Doo Doo Doo [Heartbreaker] [Instrumental]
7)Hide Your Love [Alternate Mix]
8)Dancing With Mr. D. [Glyn Jones 1973 Mix]
9)Doo Doo Doo Doo Doo [Heartbreaker] [Glyn Jones 1973 Mix]
10)Silver Train [Glyn Jones 1973 Mix]
CD3
1)Brown Sugar [Brussels Affair - Live 1973]
2)Gimme Shelter [Brussels Affair - Live 1973]
3)Happy [Brussels Affair - Live 1973]
4)Tumbling Dice [Brussels Affair - Live 1973]
5)Star Star [Brussels Affair - Live 1973]
6)Dancing With Mr. D. [Brussels Affair - Live 1973]
7)Doo Doo Doo Doo Doo [Heartbreaker] [Brussels Affair - Live 1973]
8)Angie [Brussels Affair - Live 1973]
9)You Cant Always Get What You Want [Brussels Affair - Live 1973]
10)Midnight Rambler [Brussels Affair - Live 1973]
11)Honky Tonk Woman [Brussels Affair - Live 1973]
12)All Down The Line [Brussels Affair - Live 1973]
13)Rip This Joint [Brussels Affair - Live 1973]
14)Jumpin Jack Flash [Brussels Affair - Live 1973]
15)Street Fighting Man [Brussels Affair - Live 1973]

Tytuł: All That You Can't Leave Behind (20th Anniversary Multi-Format Reissue) (Super Deluxe Limited Edition)
Wykonawca/ Kompozytor: U2
Data wydania: 30 października 2020
Wydawca:  Island Records
Nośnik: CD
Gatunek: koncert, rock
EAN: 602507363338
Zobacz w: Kulturowskazie
W składzie
Bono, The Edge, Adam Clayton, Larry Mullen Jr.
Utwory
CD1
1)Beautiful Day: 4:07
2)Stuck In A Moment You Can't Get Out Of: 4:32
3)Elevation: 3:47
4)Walk On: 4:56
5)Kite: 4:26
6)In A Little While: 3:39
7)Wild Honey: 3:46
8)Peace On Earth: 4:48
9)When I Look At The World: 4:17
10)New York: 5:30
11)Grace: 5:31
12)The Ground Beneath Her Feet: 3:43
CD2
1)Levitate: 5:09
2)Summer Rain: 4:07
3)Stateless: 4:07
4)Always: 3:48
5)Love You Like Mad: 4:18
6)Big Girls Are Best: 3:36
7)Don't Take Your Guns To Town: 4:13
8)Stuck In A Moment You Can't Get Out Of [Acoustic Version]: 3:44
9)Flower Child: 4:55
CD3
1)Elevation [Elevation Live From Boston Album One]: 5:09
2)Beautiful Day [Elevation Live From Boston Album One]: 4:42
3)Until The End Of The World [Elevation Live From Boston Album One]: 5:15
4)Stuck In A Moment You Can't Get Out Of [Elevation Live From Boston Album One]: 5:40
5)Kite [Elevation Live From Boston Album One]: 5:25
6)Gone [Elevation Live From Boston Album One]: 4:55
7)New York [Elevation Live From Boston Album One]: 5:50
8)I Will Follow [Elevation Live From Boston Album One]: 5:09
9)Sunday Bloody Sunday [Elevation Live From Boston Album One]: 7:07
CD4
1)In A Little While [Elevation Live From Boston Album Two]: 6:54
2)Desire [Elevation Live From Boston Album Two]: 3:06
3)Stay [Faraway, So Close!] [Elevation Live From Boston Album Two]: 4:49
4)Bad / 40 [Elevation Live From Boston Album Two]: 6:22
5)Where The Streets Have No Name [Elevation Live From Boston Album Two]: 6:31
6)Bullet The Blue Sky [Elevation Live From Boston Album Two]: 6:18
7)With Or Without You [Elevation Live From Boston Album Two]: 5:31
8)The Fly [Elevation Live From Boston Album Two]: 7:55
9)Wake Up Dead Man [Elevation Live From Boston Album Two]: 1:25
10)Walk On [Elevation Live From Boston Album Two]: 6:37
CD5
1)Elevation [Paul Van Dyk Remix]: 7:56
2)Elevation [Influx Remix]: 4:03
3)New York [Carnegie's Deli Mix]: 7:05
4)New York [Superman Kicks Ativan Remix]: 7:31
5)Beautiful Day [Quincey & Sonance Remix]: 7:56
6)Beautiful Day [The Perfecto Mix]: 7:50

Tytuł: Vienna (Deluxe Edition)
Wykonawca/ Kompozytor: Ultravox
Data wydania: 9 października 2020
Nośnik: CD
Gatunek: pop, rock
EAN: 5060516094943
Zobacz w: Kulturowskazie
Utwory
CD1
1)Astradyne: 7:07
2)New Europeans: 4:05
3)Private Lives: 4:08
4)Passing Strangers: 3:50
5)Sleepwalk: 3:11
6)Mr. X: 6:31
7)Western Promise: 5:22
8)Vienna: 4:54
9)All Stood Still: 4:22
CD2
1)Astradyne [Steven Wilson Stereo Mix]: 7:08
2)New Europeans [Steven Wilson Stereo Mix]: 4:03
3)Private Lives [Steven Wilson Stereo Mix]: 4:13
4)Passing Strangers [Steven Wilson Stereo Mix]: 3:54
5)Sleepwalk [Steven Wilson Stereo Mix]: 3:18
6)Mr. X [Steven Wilson Stereo Mix]: 6:32
7)Western Promise [Steven Wilson Stereo Mix]: 5:19
8)Vienna [Steven Wilson Stereo Mix]: 5:03
9)All Stood Still [Steven Wilson Stereo Mix]: 4:34
10)Waiting [Steven Wilson Stereo Mix]: 4:08
11)Passionate Reply [Steven Wilson Stereo Mix]: 4:30
12)Alles Klar [Steven Wilson Stereo Mix]: 5:04
13)Herr X	[Steven Wilson Stereo Mix]: 6:00
CD3
1)Sleepwalk [Early Version]: 3:22
2)Waiting: 3:53
3)Face To Face [Live In St Albans 16/8/1980]: 6:02
4)King's Lead Hat [Live At The Lyceum 17/8/80]: 4:07
5)Vienna [Single Version]: 4:42
6)Passionate Reply: 4:19
7)Herr X: 5:52
8)All Stood Still [Single Version]: 3:43
9)Alles Klar: 4:56
10)Keep Talking [Cassette Recording During Rehearsals]: 6:23
11)All Stood Still [12" Mix]: 5:07
12)Sleepwalk [Soundcheck, The Lyceum 17/8/1980]: 3:43
13)All Stood Still [Soundcheck, The Lyceum 17/8/1980]: 4:36
14)Vienna [Live Video Version, St Albans City Hall 16/8/80]: 5:29
15)Sleepwalk [Live Video Version, St Albans City Hall 16/8/80]: 3:41
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  Słuchaj i patrz:Stara miłość i najnowsze odkrycia

  Beatrycze Nowicka

  
  

  
  Przygarść rozmaitości muzycznych i wizualnych, nowych, starszych i jeszcze starszych.
Na początek pomysłowa animacja do piosenki Little talks nagranej przez islandzki zespół Of monsters and men. Zespół wydał swój debiutancki album w 2011, ja jednak natrafiłam na ich muzykę niedawno. Co do samego klipu, przyznam, że zakończenie mnie zaskoczyło, wciąż zastanawiam się, jak je zintepretować. 
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  Non omnis moriar:Muzycy, którzy czuli blooza

  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 paru latach powracamy do międzynarodowego jazzrockowego projektu Holendra Jaspera van t Hofa  Pork Pie.
Ekstrakt: 80%
[image: Berlin 1974]
Najsłynniejszym składem Pork Pie był ten, w którym zarejestrowano debiutancki album grupy kierowanej przez holenderskiego pianistę Jaspera van t Hofa (stosowana jest także wersja Vant Hof)  Transitory (1974). Towarzyszyli mu wówczas w studiu nagraniowym amerykański saksofonista i flecista Charlie Mariano, angielski, ale o belgijskich korzeniach, gitarzysta Philip Catherine, francuski kontrabasista Jean-François Jenny-Clark oraz włoski, choć francuskiego pochodzenia (bądź na odwrót) bębniarz Aldo Romano. Rejestracja płyty miała miejsce w połowie maja 1974 roku; dwa miesiące później natomiast zespół pojawił się na prestiżowym New Jazz Festival Balver Höhle i, co ciekawe, zamiast Jenny-Clarka na basie zagrał tam Amerykanin John Lee. Wkrótce jednak Jean-François powrócił, czego dowodem chociażby wydany przed dwoma laty archiwalny materiał z występu tego międzynarodowego kwintetu w Filharmonii Berlińskiej. 
Miał on miejsce 1 listopada 1974 roku. Taśma z nagraniami przeleżała więc w szufladzie van t Hofa czterdzieści cztery lata, zanim oddał ją w ręce szefów holenderskiej wytwórni 678 Records. Był to czas, kiedy muzycy promowali debiutancki longplay, jaki właśnie ukazał się w sklepach; nie ma się więc co dziwić, że większość repertuaru koncertu pochodzi właśnie z Transitory. Chociaż znalazła się na nim również jedna kompozycja, która pojawi się dopiero dwa lata później na krążku The Door is Open, jak i dwa numery, których panowie z Pork Pie nigdy nie zarejestrowali w studiu. Przedstawiając skład formacji, można by wprost w nieskończoność wymieniać nazwy grup i projektów, w jakie angażowali się poszczególni instrumentaliści. Są to bowiem artyści z najwyższej światowej półki, którzy nie tylko w latach 70. ubiegłego wieku, ale także wcześniej (vide Mariano) i później (cała piątka!), decydowali o obliczu europejskiego jazzu i fusion. 
Bez nich trudno byłoby sobie wyobrazić współczesną scenę jazzrockową. Bo choć Pork Pie istniał niedługo (nawet jeżeli dodamy jego krótki powrót w latach 90.), to każdy z tworzących go muzyków stał się niekwestionowaną legendą. I to na albumie Berlin 1974 (opublikowanym tylko w wersji winylowej) słychać wyraźnie. Koncert otwiera ta właśnie kompozycja Mariano, która na prezentację płytową będzie musiała czekać do 1976 roku  Avoid the Year of the Monkey. Jej początek ma strukturę stricte freejazzową, czyli mówiąc konkretniej: każdy gra sobie; z czasem jednak ścieżki poszczególnych instrumentów zazębiają się i wykluwa się z tego porywające solo Charliego na saksofonie, który zaspokoiwszy własną ambicję (i oczekiwania słuchaczy), wkrótce usuwa się na margines, aby zrobić miejsce liderowi Pork Pie, van t Hofowi. Ten z kolei raczy odbiorców rozbudowaną partią fortepianu elektrycznego, która płynnie wprowadza do kolejnej kompozycji (tym razem znanej już z płytowego debiutu)  Pudu Khottai.
Orientalny tytuł nie powinien zaskakiwać, ponieważ taka też jest w tym przypadku muzyka  Mariano, korzystając głównie ze wsparcia gitary Catherinea, daje tu prawdziwy popis możliwości nadaswaramu, czyli pochodzącego z Indii dęciaka przypominającego obój, na którym grę opanował w sposób mistrzowski. W tle natomiast aż kipi za sprawą dźwiękowej magmy generowanej przede wszystkim przez Jaspera i Philipa. W finale za to więcej do powiedzenia mają członkowie sekcji rytmicznej, którzy wprowadzają niepokojący nastrój i jednocześnie tworzą bazę pod utwór Bassamba, który jest wspólnym dziełem kontrabasisty i bębniarza. A tak naprawdę  jest ich (nadzwyczaj subtelnym) popisem w duecie. W tym momencie zespół robi mocny zwrot w stronę jazzu, za to na tory jazzrockowe wraca już w kolejnym numerze, czyli Transitory, Part 1 & 2 (autorstwa van t Hofa). Początek jest jeszcze, za sprawą fletu i organów, delikatny z upływem czasu formacja nabiera mocy. Coraz energetycznie poczyna sobie Mariano na saksofonie, a wtóruje mu Jasper