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  Klucz posiadło niewielu. Pozostali musieli 
przyjąć wersję o złudzeniu optycznym 
przepuszczonym przez statystykę.
* * *
Z jesiennych narracji przekonuje tylko Vivaldi. Nikt 
nie wywołuje tylu takich samych doznań podczas 
wielokrotnych powtórek. Pociągnięcia smyczkiem 
zmieniają barwy jak opadające liście, gdzieś między 
dojrzałymi nutami plącze się nić babiego lata, 
rozcząstkowane echo wchłania ledwo wybrzmiałe 
akordy w ciepłą woń wrzosów. Po zakończonym 
koncercie spoglądam przez okno: każda moja jesień 
jest inna  oddechy krótsze i częstsze, poplątane ścieżki 
wydeptują ronda, milczenie coraz daremniej poszukuje 
obrony przed spadkiem do temperatury zera absolutnego. 
Czas sięgnąć po sprawdzoną pomoc: świat rozjaśnia 
na chwilę twarz, po czym zapada w bełkotliwy sen. 
Okres przejściowy najczęściej powinno się przesypiać.  


* * *
Do tej pory ludzie o zakrytych twarzach istnieli 
jedynie w przestrzeniach pozasensorycznych. 
Kiedy ktoś wypuścił ich nagle na ulice, zanikł 
pielęgnowany od zarania podział na miejscowych 
i przybyszów. Świat powoli dowiadywał się 
o nowej tożsamości; jak zwykle podczas 
ewolucji nie było mowy o skutecznej obronie, 
skoro wszystkim wybornie smakowało tutejsze 
powietrze. Tylko wyjątki zachowywały pamięć; 
reszta bezszelestnie wtapiała się w krajobraz, 
zapominając o drodze powrotnej. Przez lata 
nie obchodzono rocznic rozpoczęcia kolonizacji, 
nie śpiewano hymnów ku czci pierwszego osadnika. 
Nacisk położony na poprawne akcentowanie 
przedostatniej sylaby miał zaprocentować 
w przyszłym pokoleniu. Z czasem ujawniono 
gen nieulegający asymilacji, której poddało się 
nawet przedniojęzykowe ł. Widocznie sprawca 
zamieszania przewidział wymianę terytoriów. 
Wtedy przyda się kamień węgielny.
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* * *
W przybliżeniu wszystko się zgadzało. Nikt 
nikomu nie patrzył na ręce, świat określały 
naprędce złożone metafory, poza którymi 
brakowało jakiegokolwiek odniesienia.
Klucz posiadło niewielu. Pozostali musieli 
przyjąć wersję o złudzeniu optycznym 
przepuszczonym przez statystykę. 
Nie było pomysłu na jedynie poprawną  
interpretację. Stare zasady na razie 
opierały się kompromisom.
Wkrótce umiejętność liczenia ogarnie
całą populację. Zamiast naturalnych rozterek 
pojawią się projekty, plany i obliczenia.
Ze słownictwa zniknie zwrot, że jakoś to będzie.


* * *
W Ustawie Zasadniczej zapisano kolor, 
którego odcienie udawały niebo i chmury 
tak przekonująco, że nie można ich było 
od siebie odróżnić. Zamieniały się rolami, 
ilekroć istniała konieczność wyprowadzenia 
w pole zbyt dociekliwych. Pewnego razu 
pozostały na nie swoich miejscach. Trudno 
powiedzieć, kto odmówił powrotu, ale wkrótce 
przyzwyczajenie dało znać o sobie i nikt 
nie miał pretensji o niechcianą przeprowadzkę. 
Po kilku miesiącach zapomniano o incydencie. 
Reszty dokonała ewolucja.
Jeszcze na przełomie Testamentów czuć było 
różnicę w warstwie semantycznej, która zniknęła 
po wymarciu języka aramejskiego. 
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* * *
Po odkryciu reakcji chemicznej uwalniającej
miłość zważono duszę i opisano jej właściwości
fizyczne. Naszkicowanie wzoru strukturalnego 
myśli pierwotnej, pozbawionej jakiejkolwiek 
treści, wydaje się być kwestią czasu. Stąd kilka
kroków do dotknięcia boskiej natury. Umiejętność 
zsyntetyzowania wysoko wyspecjalizowanych białek, 
które, umiejętnie poskładane, mają mieć coś wspólnego 
z Wielkim Wybuchem, jest już faktem. Jeszcze tylko 
drobnostka: wykrzesanie z palca wskazującego iskry
służącej za katalizator. Rozpisano konkurs na
najskuteczniejszą litanię  na tym etapie ewolucji
ciągle trzeba prosić siłę wyższą o współpracę.
To raczej pewne, że Bóg nie pozwoli na uszczknięcie
swojej istoty na rzecz własnego podobieństwa,
prędzej wskaże inne zadanie: przecież do dziś nikt 
nie podjął się zapisania bicia serca na pięciolinii.
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  PRL w kryminale:Dziki Zachód w Bagniskach
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  Józef Hen Twarz pokerzysty
  

  
  Obecność Józefa Hena w rubryce PRL w kryminale może być pewnym zaskoczeniem. Wszak nie jest to autor kojarzony z powieścią milicyjną. A jednak zdarzyło mu się wydać przynajmniej jedną powieść, w której wątek detektywistyczny odgrywa niebagatelną rolę. To opublikowana pierwotnie w 1972 roku, a wznowiona przed kilkoma tygodniami Twarz pokerzysty.
Ekstrakt: 70%
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Blisko pół roku temu Józef Hen (a tak naprawdę Józef Henryk Cukier) obchodził dziewięćdziesiąte siódme urodziny. Na polskim rynku wydawniczym obecny jest od 1947 roku i  co najistotniejsze  wciąż, nie licząc wznowień, publikuje nowe książki. Ostatnią, jak na razie, jest ubiegłoroczny tom wspomnień Bez strachu. Dziennik współczesny. Na jego przebogaty dorobek składają się zarówno książki eksplorujące temat drugiej wojny światowej (Kwiecień, Nieznany, Krzyż Walecznych, Pingpongista), jak i nawiązujące do teraźniejszości (Yokohama, Odejście Afrodyty), historyczne (Crimen, Królewskie sny) oraz biografie słynnych pisarzy (Ja, Michał z Montaigne, Błazen  wielki mąż  o Tadeuszu Boyu-Żeleńskim). Osobne miejsce zajmują powieści z tłem sensacyjnym, w tym Toast (1964), który stał się podstawą najsłynniejszego polskiego filmowego westernu, czyli Prawa i pięści, oraz  po raz pierwszy opublikowana przez wydawnictwo Czytelnik w 1972 roku  Twarz pokerzysty. 
Tę ostatnią Hen ukończył już w grudniu 1968 roku, ale musiała odleżeć swoje, czekając aż ucichnie, uderzająca również w pisarza, antysemicka nagonka rozpętana przez narodowych komunistów z otoczenia generała Mieczysława Moczara. Twarz pokerzysty nie jest klasycznym kryminałem, aczkolwiek zawiera wszystkie podstawowe elementy tego gatunku: zostaje popełniona zbrodnia i przeprowadzone śledztwo, które ma na celu wykrycie jej sprawcy. Można też podważać fakt omówienia tej powieści w cyklu zatytułowanym PRL w kryminale, bo przecież akcja rozgrywa się w pierwszych powojennych tygodniach 1945 roku, a Polską Rzeczpospolitą Ludową proklamowano oficjalnie dopiero siedem lat później. Zwyczajowo jednak określenie Polska Ludowa odnoszone jest do dziejów naszego kraju w latach 1944-1989, więc w tym kontekście Twarz pokerzysty łapałaby się do szeroko rozumianego zbioru. Poza tym istotną rolę odgrywają w niej funkcjonariusze Milicji Obywatelskiej i Resortu Bezpieczeństwa Publicznego, które to instytucje zawiązano jeszcze przed kapitulacją III Rzeszy.
Co jednak znaczące: w powieści Józef Hen w ani jednym miejscu nie używa wspomnianych wyżej nazw własnych. Choć oczywiście nikt czytający Twarz pokerzysty na początku lat 70. ubiegłego wieku (i do końca istnienia PRL-u) raczej nie miał wątpliwości, do jakiej służby mundurowej należą major Zygmunt czy major Skorpion. Tak samo, jak nikt nie mógł mieć wątpliwości, że główny bohater całej historii, czyli Dymitr, dawny powstaniec warszawski, był jeszcze nie tak dawno żołnierzem Armii Krajowej, chociaż i ta nazwa na kartach książki się nie pojawia. O głównych postaciach dramatu w ogóle dowiadujemy się niewiele, jakby autor nie chciał czytelnikowi zaprzątać głowy ich wcześniejszymi losami, a całkiem prawdopodobny jest również fakt, że unikał ich, aby ewentualnie nie narazić się peerelowskiej cenzurze. Pewnie też dlatego, dążąc do wyciszenia emocji, każe spoglądać na dramatyczne wydarzenia rozgrywające się w okresie tuż powojennym z dość bezpiecznej perspektywy ponad dwóch dekad.
To, co najważniejsze, Hen prezentuje bowiem w formie retrospekcji. W drugiej połowie lat 60. Dymitr, który naprawdę nazywał się inaczej, to jest tylko jego okupacyjny pseudonim, spędza wakacje nad morzem z żoną i córką. Z jakiegoś powodu zwierza się ze swoich dawnych przeżyć innemu człowiekowi, któremu pisarz powierzył rolę narratora. Dymitr  teraz będący urzędnikiem w ogromnym biurowcu, Polakiem z teczką, jednym z wielu, który właściwie za nic nie odpowiada  snuje swoją opowieść przez kolejne dni: na plaży, w świetlicy, podczas artystycznego wieczoru. Ma ogromną potrzebę wygadania się, zrzucenia z siebie wielkiego ciężaru, ostatecznego zamknięcia tego rozdziału swego życia. To w tym momencie niespełna pięćdziesięcioletni człowiek, należący do pokolenia Kolumbów. Gdy walczył w powstaniu warszawskim, miał dwadzieścia cztery lata; rok później, kiedy Polskę zajęli komuniści, jako dawny akowiec, trafia do aresztu. Od kilku tygodni siedzi za kratkami w mieście N. Jak długo jeszcze? Tego Hen oczywiście nie pisze, ale przecież mogłoby zdarzyć się i tak, że nigdy nie wyjdzie już na wolność. 
Na szczęście dla Dymitra dzieje się inaczej. A zawdzięcza to pewnej nierozwiązanej zagadce z czasów okupacji. Wiąże się ona z nadzwyczaj tajemniczą postacią  konfidentem Gestapo o pseudonimie Złowrogi, który do samego końca usłużnie donosił Niemcom i pomagał w rozbijaniu struktur Armii Krajowej. Próbowano go wytropić, sprowokować, wciągnąć w pułapkę, ale zawsze okazywał się sprytniejszy. Kiedy grunt palił mu się już mocno pod nogami, zmienił obszar działania. Co zaś stało się z nim po wojnie? Major Zygmunt z powiatowego Urzędu Bezpieczeństwa Publicznego w R. ma podejrzenia, że nie uciekł na Zachód, lecz dopiero planuje ucieczkę. A na razie wciąż działa. Prowokuje. Zabija. Ostatnią jego ofiarą jest Justynian, były adwokat, który tropiąc zbrodniarzy wojennych, natrafił na ślad Złowrogiego i kiedy miał uzyskać informację na temat jego prawdziwej tożsamości  został zastrzelony podczas partii pokera. Stało się to w nadmorskim mieście Bagniska, w szulerni o nazwie Badenia, którą prowadzi niejaki pan Zbigniew, Dymitrowi dużo lepiej znany jako Zawisza  jego akowski dowódca z czasów okupacji.
Jako że Justyniana zamordowano w lokalu należącym do Zawiszy, major Zygmunt podejrzewa, że to on może być Złowrogim. Wie też, jak bardzo Dymitrowi zależy na złapaniu i ukaraniu konfidenta, postanawia więc poszczuć na niego dawnego żołnierza Polskiego Państwa Podziemnego. Ubek wierzy, że były akowiec nie zawaha się dociec prawdy, nawet jeśli okaże się ona dla niego nadzwyczaj bolesna. Ale czy na pewno? Przecież Zawisza to kompan z konspiracji, człowiek o nieskazitelnej opinii, bohater, przyjaciel. Mógłby więc Dymitr odmówić prośbie majora, lecz wtedy musiałby liczyć się z powrotem za kratki i surową karą (włącznie z kaesem, choć na ten temat Hen symbolicznie milczy). Przyjęcie propozycji daje mu natomiast szansę odzyskania wolności, a nawet wyciągnięcia z aresztu jeszcze jednego kumpla z AK. Czyli przynajmniej ta jedna sprawa zostaje przesądzona. 
Dymitr wraz z Potokiem udają się do Bagnisk (nazwa miasta jest oczywiście fikcyjna) i z miejsca przystępują do śledztwa. Działają incognito, co oznacza, że o ich misji nie może, a przynajmniej nie powinien, wiedzieć nawet major Skorpion, miejscowy szef UBP. Nie jest jednak łatwo zachować tajemnicę, zwłaszcza gdy samemu jest się otoczonym przez agentów i donosicieli. W odzyskanym po wojnie mieście panuje bowiem totalny chaos  trudno rozpoznać, kto tak naprawdę pilnuje porządku, a kto jest ściągającym haracze gangsterem. Trup ściele się gęsto, a akty terroru są ponurą codziennością. Nocami zaś stróże prawa i mafiosi bawią się przy tych samych stolikach w miejscowym kabarecie, nie stroniąc od alkoholu i kobiet lekkich obyczajów. Sceneria jak z pierwszych lat funkcjonowania Las Vegas, prawda? I na dodatek gdzieś tam grasuje Złowrogi, którego Dymitr musi zdemaskować. Chyba że zrezygnuje z misji i skorzysta z okazji, aby zwiać na Zachód
Powieść Hena broni się zarówno jako historia udręczonego losem i wojennymi przeżyciami byłego żołnierza podziemia, jak i kolejna po Prawie i pięści rozgrywająca się na tak zwanych Ziemiach Odzyskanych opowieść z pogranicza westernu i sensacji. Aż dziw, że i jej nie przeniesiono na ekran kinowy. Aczkolwiek dwa lata po premierze książkowej Twarz pokerzysty doczekała się telewizyjnej adaptacji teatralnej w reżyserii Stanisława Wohla. I to z doborową obsadą aktorską, ponieważ główne role zagrali: Janusz Gajos (Dymitr), Janusz Bukowski (major Zygmunt) i Zygmunt Hübner (Zawisza).
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  Pięć razy Strugaccy

  Miłosz Cybowski

  Arkadij Strugacki, Boris Strugacki Piknik na skraju drogi i inne utwory
  

  
  Piknik na skraju drogi i inne utwory zawiera, poza tytułową powieścią, dokładnie cztery inne historie autorstwa Arkadija i Borisa Strugackich. Nie wszystkie przetrwały próbę czasu, nie wszystkie ukryte w nich znaczenia łatwo dziś odczytać, ale nie powinno nas to powstrzymywać przed lekturą.
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Wszystkie przedstawione tutaj utwory braci Strugackich pochodzą z lat 60. i 70. ubiegłego wieku. Samo w sobie nie musi to oznaczać, że mamy do czynienia z historiami złej jakości, ale dodatkowym czynnikiem wpływającym na ich odbiór z pewnością jest fakt, że pochodzą zza naszej (ówczesnej) wschodniej granicy. O ile jeszcze wtedy podobieństwo systemów politycznych wpływało na odbiór, to z dzisiejszego punktu widzenia mamy do czynienia z twórczością nie tylko leciwą, ale też w wielu przypadkach obcą.
Tytułowego Pikniku na skraju drogi (1972 r.) nie trzeba chyba nikomu przedstawiać. To niezaprzeczalny klasyk fantastyki światowej i dzieło niezwykle wpływowe. Opowieść o stalkerze, nielegalnie przekradającym się do owianej tajemnicą Zony i przynoszącym stamtąd przeróżne wytwory obcej technologii, doskonale ukazuje kondycję ludzkości  pod tym względem niewiele się przez te wszystkie lata zmieniło. Choć ludzie nie są w stanie zrozumieć ani pochodzenia, ani zastosowania, ani fizyki stojącej za wszystkimi tajemniczymi zdobyczami, nie powstrzymuje ich to przed eksperymentami i nieustannymi poszukiwaniami. Wyruszający do Zony śmiałkowie ryzykują swoje zdrowie i życie, ale dla tych, którzy stoją ponad nimi, wszystko ma swoją, mniejszą lub większą, cenę. Rola stalkera nie jest ani łatwa, ani bezpieczna i, jak z czasem się dowiadujemy, przy życiu zostają tylko najlepsi  a może najbardziej bezwzględni? W Pikniku ciężko jednoznacznie oceniać kogokolwiek, nawet głównego bohatera, który jest w stanie poświęcić bardzo wiele dla osobistego szczęścia, narażając się tym samym na moralne potępienie. Ale czy można go jednoznacznie określić mianem złego?
Surrealizm i absurd historii opowiedzianej w Poniedziałku zaczynającym się w sobotę (1964 r.) wydaje się celem samym w sobie. I to pomimo faktu, że opowieść stanowi satyrę na sowieckie instytucje naukowe, opisane na przykładzie wyimaginowanego instytutu położonego na Wyspach Sołowieckich. Nie mogę powiedzieć, by luźno powiązane ze sobą scenki, pełne nawiązań do ludowych podań i baśni, należały do wciągających, szczególnie w porównaniu z realizmem Pikniku czy Trudno być bogiem. Oczywiście nie sposób nie docenić innowacyjności całego pomysłu, w którym naukowcy zajmują się badaniem magii i zjawisk nadprzyrodzonych. W piwnicach instytutu przetrzymywani są sturęcy, których używa się do przenoszenia ciężarów, przedmioty magiczne pokroju pelerynek niewidek zostały dokładnie zbadane, a w sekcji przepowiadania przyszłości pytie siedzą na trójnogach i palą papierosy. Mimo licznych wysiłków główny cel całej organizacji  odkrycie sekretu szczęścia  pozostaje nieosiągalny. Ironiczny tytuł odnosi się do tego, że wszyscy pracownicy, zamiast zabaw sylwestrowych, wolą przyjść do pracy i kontynuować swoje badania. Właśnie to zaangażowanie czyni z nich prawdziwych ludzi, podczas gdy wszyscy lenie i bumelanci prędzej czy później zaczynają porastać futrem w okolicach uszu (co jest jedną z magicznych cech samego miejsca, które w taki sposób zdaje się piętnować leniwych pracowników). Ironiczny i przaśny charakter całej opowieści, połączony z bogactwem wyobraźni autorów, nie jest jednak w stanie przysłonić faktu, że poza satyrą nie odnajdziemy tu zbyt wiele.
Trudno być bogiem (1964 r.) jest historią bardzo w stylu Sześciu światów Hain Ursuli Le Guin. Główny bohater jest Ziemianinem, który  jako historyk  został przysłany na odległą planetę w celu obserwacji lokalnej społeczności i, tam gdzie to możliwe, wpływania na jej rozwój (oczywiście w jak najbardziej subtelny i ewolucyjny sposób). Niezbędne jest zachowanie pozorów i przyjęcie fałszywej tożsamości potomka jednej z rodzin arystokratycznych, co, w połączeniu z nietypowymi przyzwyczajeniami, wzbudza w miejscowych pewne podejrzenia. Strugaccy bardzo wyraźnie nawiązują w opisie wydarzeń do ziemskiej historii, wskazując niedwuznacznie na podobieństwa między rozwojem nazizmu w Niemczech a tym, co obserwuje nasz bohater. Tu jednak pojawia się największy dylemat całej opowieści  nawet widząc, do czego to wszystko zmierza, nie jest on w stanie (z uwagi na obowiązujące go reguły) podjąć żadnego działania, by powstrzymać postępującą tragedię. Konsultacje z innymi wysłannikami w niczym nie pomagają  wszyscy są bowiem zdania, że należy pozwolić historii toczyć się swoim torem i nie ingerować. Tak też się dzieje, co prowadzi do licznych ofiar, rewolucji politycznej i nierozwiązanego dylematu moralnego.
Miliard lat przed końcem świata (1976 r.) przypomina w pewnych elementach Poniedziałek zaczyna się w sobotę, choć nie znajdziemy tu (przynajmniej w swojej warstwie fabularnej) zbyt wielu elementów nadprzyrodzonych. Także tematyka jest o wiele poważniejsza  główny bohater, Malanow, jest naukowcem, który z zaangażowaniem pracuje nad dokończeniem innowacyjnej teorii fizycznej. Problem jednak w tym, że choć żonę z dzieckiem wysłał na wakacje i został sam w leningradzkim mieszkaniu, bezustannie mu coś w pracy przeszkadza. Dziwne telefony, wizyty znajomych (jak również obcych!), samobójstwo jednego z sąsiadów (też zresztą naukowca), wizyty groźnych urzędników Nie ma tu żadnych jednoznacznych odpowiedzi, jedynie mnożą się rozliczne pytania dotyczące tego, kto (a może co?) tak naprawdę dąży do tego, by nie tylko Malanow, ale też inni naukowcy nie byli w stanie zakończyć swoich badań. Jedna z hipotez, stawiana przez matematyka Wieczerowskiego, dotyczy homeostatycznego wszechświata, który sam (sic!) dba o to, by nie powstała żadna supercywilizacja. A może już jakaś supercywilizacja powstała i to ona czuwa nad tym, żeby ludzkość nie rozwinęła się zanadto w kierunku, który mógłby doprowadzić do tytułowego, odległego, końca świata?
Ślimak na zboczu (1966 r.) określany jest przez samych Strugackich jako ich najlepsza powieść. Być może pod względem znaczeniowym i symbolicznym tak rzeczywiście jest, ale jeśli chodzi o samą fabułę i przyjemność płynącą z lektury Cóż, ciężko tutaj mówić o wciągającej historii. Czyta się to tylko odrobinę lepiej niż Miliard lat i Poniedziałek, głównie z uwagi na podobieństwo perypetii Piereca do obu przepełnionych absurdem opowieści. Wyłaniający się (już na drugiej stronie) nagle z krzaków Domaroszczyner ze swoim biurokratycznym podejściem wskazuje wyraźnie, czego możemy się spodziewać: mój stosunek do lasu jest określony moimi służbowymi obowiązkami, natomiast co określa pański stosunek do lasu  jest dla mnie wysoce niejasne. To bardzo źle, Pierec, musi pan koniecznie poważnie nad tym pomyśleć, radzę dla pańskiego dobra, a nie dla mojego. Pierec jest zafascynowany lasem, w którym nigdy nie był, ale nad którym on, podobnie jak wszyscy inni mieszkańcy zlokalizowanej na wzniesieniu placówki, prowadzi badania. Jednak czym faktycznie jest las? Tego nie wiemy i nie wyjaśnia tego perspektywa drugiego z bohaterów  Kandyda  zamieszkującego leśną wioskę byłego pracownika instytutu. Tam, gdzie Pierec zmaga się z bezdusznym i bezlitosnym aparatem biurokratycznym, Kandyd musi walczyć z wszechobecną inercją mieszkańców wioski, którzy mają problemy z myśleniem o przyszłości. Oba wątki opowiadają o walce jednostki ze środowiskiem i bezpośrednio nawiązują do tytułowej wspinaczki ślimaka  powolnej, zdawałoby się, że wręcz pozbawionej szans na sukces, ale niepozbawionej przecież nadziei.
Jako całość Piknik na skraju drogi i inne utwory daje nam interesujący ogląd twórczości Arkadija i Borisa Strugackich, ale, niestety, pokazuje też bardzo wyraźnie, że ich dzieła nie oparły się wpływowi czasu. Osadzenie trzech z pięciu przedstawionych tutaj tekstów w sowieckiej rzeczywistości silnie wpływa na ich odbiór  i to pomimo uniwersalnych przecież zagadnień, które poruszają. Przy braku jakiegokolwiek redakcyjnego wstępu albo posłowia, trudno odgadnąć, czym kierował się wydawca, zbierając w jeden tom akurat te utwory Strugackich.
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  Krótko o książkach:Gdy zawodzi dorosły
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  Reguły dla dziewczyn opisują dramatyczne zderzenie się nastolatki z regułami świata dorosłych.
Ekstrakt: 80%
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Przed rozpoczęciem lektury zwracają uwagę hasła na czwartej stronie okładki: to często słyszane, choć sprzeczne wobec siebie zakazy i nakazy, jak kobieta ma lub nie ma się zachowywać, zwłaszcza wobec mężczyzn. Zniekształcają one jednak obraz tego, co dzieje się w książce, i kierują uwagę czytelnika nie w tę stronę. Do pewnego stopnia, owszem, Marin Lospato oczywiście jest ofiarą tresury dziewczyn w duchu tych przykazań. Jako dorosła kobieta zapewne niejeden raz boleśnie przekona się, że tak oto urządzony jest świat, że jakkolwiek się nie zachowa, okoliczności zawsze przemówią przeciwko niej. Czy to nie właśnie ona poniesie winę, jeśli wyśle jemu mylne sygnały? Ale jednak nie to, o czym mowa na okładce, jest wiodącą osią spotykającego główną bohaterkę dramatu.
W tej powieści chodzi przede wszystkim o to, że zawodzi ktoś dorosły, nadużywając zaufania nastolatki i naruszając jej granice. Nie staje na wysokości zadania szkoła, bo zamiast wyciągnąć konsekwencje po tym, co się stało, sprawę próbuje się tu zamieść pod dywan. Nikt nie daje wiary w słowa Marin, a ona sama spotyka się z ostracyzmem w swoim środowisku (po co o tym mówiłaś? Przecież to fajny gość!). Jej historia wpisuje się w znany schemat, gdzie kobieta pada ofiarą, a później nikt jej nie wierzy, gdy próbuje dochodzić swoich praw. 
Autorki doskonale pokazały złożoność nastoletniej psychiki siedemnastoletniej dziewczyny, jej wielką wrażliwość i wzruszającą chwiejność. Ale znajdziemy tu przede wszystkim pięknie opisane kształtowanie się dojrzałości, odnajdowanie wewnętrznego moralnego kompasu, nawiązywanie relacji ze światem na własnych warunkach, bez ulegania kulturowej tresurze. Reguły dla dziewczyn przynoszą też świetny obraz młodzieńczych przyjaźni. Dla polskich czytelników będzie to też ciekawy obraz codzienności w amerykańskiej szkole i w domu. Tamtejsze realia są pod niejednym względem zupełnie inne, co pokazuje więź Marin z babcią.
Polecam Reguły dla dziewczyn nie tylko młodym czytelnikom, ale i dorosłym  aby mogli się przekonać, z czym mogą mierzyć się nastolatki i jaka forma wsparcia byłaby dla nich najlepsza. Jest tutaj także całkiem sporo inspiracji do dalszych lektur dotyczących  tematów poruszanych w powieści, co z pewnością ucieszy zapalone czytelniczki oraz czytelników.
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  Abrakadabra Mamy problem! to sympatyczna powieść, w której Katarzyna Majgier z poczuciem humoru uświadamia młodym czytelnikom, jak bardzo opłakane mogą być skutki spełnienia się nie do końca przemyślanych życzeń.
Ekstrakt: 80%
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Seria niezwykłych zdarzeń rozpoczyna się, gdy Kamil znajduje wyrzuconą na śmietnik lampę, która na pierwszy rzut oka wygląda na stary dzbanek. Oczywiście dziesięciolatek nie wierzy już w istnienie dżinów, dlatego chłopiec jest naprawdę zaskoczony, gdy zyskuje możliwość spełnienia dowolnego życzenia. Wkrótce może się zaś cieszyć, że z dziennika znika ostatnio otrzymana jedynka z matematyki.
Kamil szybko jednak dochodzi do wniosku, że tak naprawdę zmarnował niepowtarzalną okazję. Uważa tak, bo w niedawno oglądanym serialu widział, że dżin spełniał tylko jedno życzenie danej osoby, a w dodatku na wypowiedzenie kolejnego trzeba czekać do następnej doby! A mógł przecież mieć wielki dom dla swojej rodziny, mnóstwo pieniędzy czy nawet własną wyspę Chłopak długo nad tym nie rozpacza, tylko postanawia zdradzić najlepszym kumplom sekret lampy Aladyna. Wspólnie postanawiają więc najpierw pozbyć się na zawsze kłopotów ze złymi ocenami, a dopiero później zapewnić sobie finansowe zabezpieczenie na przyszłość.
Mogłoby się wydawać, że tym razem plan chłopców jest całkiem dobry, ale nie trzeba długo czekać, aby pojawiły się komplikacje. Cóż z tego bowiem, że nauczyciele nagle przestają stawiać Kamilowi, Antkowi i Patrykowi jedynki, jeśli zwraca to na nich uwagę szkolnych kolegów, którzy są świadkami nadzwyczajnej łagodności belfrów w stosunku do trzech przyjaciół. Rodzą się podejrzenia, że może tutaj chodzić o posiadanie jakichś haków na pedagogów albo przynajmniej wręczenie łapówki. Co gorsza, w międzyczasie lampa Aladyna wymyka się z rąk chłopców, a jej kolejni posiadacze wypowiadają życzenia, które również sprawdzają na nich mniejsze lub większe kłopoty.
Trzeba przyznać, że całkiem dobrze sprawdza się w tej powieści w sumie dość prosty zabieg polegający na uczynieniu narratorem w każdym rozdziale innej osoby. Czytelnicy mogą dzięki temu poznać szczegółowo myśli i motywację różnych postaci i dzięki temu lepiej wczuć się w ich sytuację  zarówno przed wypowiedzeniem życzenia, jak i po jego spełnieniu. W dalszej części książki przekonamy się zresztą, że większość ludzi od wieków pragnie podobnych rzeczy  jedzenia i picia oraz wygodnego miejsca do spania, a następnie miłości, pieniędzy, władzy, sławy i urody. Często jednak zamiast spodziewanego szczęścia przynosi im to jedynie kłopoty, które tylko częściowo wynikają z ograniczeń mocy dżina. Przy tak niezwykłych możliwościach zachowanie rozsądku i umiaru jest bez wątpienia bardzo trudne, ale okaże się też, że we właściwych rękach lampa Aladyna może przynieść wiele dobra. Inną sprawą jest, że nawet strach pomyśleć, do czego mogłaby być wykorzystana przez prawdziwy czarny charakter
W przypadku książki Katarzyny Majgier niewątpliwie ważne jest wychowawcze przesłanie całej tej fantastycznej historii, mające skłonić młodych czytelników do zastanowienia się, co naprawdę liczy się w życiu, oraz do przemyślenia, czy rzeczywiście mają powody do narzekania na swoją sytuację. Istotne jest przy tym, że jednocześnie można znakomicie się bawić, obserwując niesamowite perypetie bohaterów, którzy mieli na pozór całkiem zwyczajne pragnienia.
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  Mark Brake w Teorii Teorii wielkiego podrywu zasypuje czytelnika lawiną fascynujących ciekawostek związanych z nauką i science fiction. Jeśli jednak ktoś oczekuje przewodnika do popularnym sitcomie, mocno się zawiedzie, ponieważ związek treści książki z serialem jest wybitnie pretekstowy.
Ekstrakt: 60%
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Serial Teoria wielkiego podrywu, oferując kawał porządnej rozrywki, utrwalił stereotypowy wizerunek nerda jako osobnika raczej aspołecznego, obowiązkowo kochającego SF i komiksy, a także niezbyt zaradnego w relacjach z płcią przeciwną. Humor bazował w nim na zderzeniu paradygmatu naukowego ze zdroworozsądkowym. Widz mógł poczuć odrobinę wyższości, widząc, że w życiu codziennym jest sprytniejszy od zadzierających nosa jajogłowych. Niemniej twórcom nie chodziło o jakieś całkowite ośmieszenie, pod pozorną kpiną dało się wyczuć fascynację, może nawet podszytą zazdrością. Weźmy takiego Elona Muska, Billa Gatesa czy Marka Zuckerberga  w dzisiejszym świecie to nerdzi, zwłaszcza informatycy, okazują się najbardziej przystosowani i to ich można, trochę wyolbrzymiając, nazwać władcami świata.
Mark Brake był wykładowcą komunikacji naukowej, zajmując się popularyzowaniem nauki wśród laików. Utworzył też zespół uniwersytecki, który jako pierwszy na świecie ułożył program studiów umożliwiający zdobycie tytułu naukowego z dziedziny science fiction (w 1999 roku). Celem było zgłębianie relacji między przestrzenią, literaturą i kulturą (s. 232). Wydaje mi się, że w kontekście chodzi raczej o kosmos niż o przestrzeń (space), bo kilka linijek wyżej mowa jest o kulturowych i naukowych aspektach astrobiologii. I takim zgłębianiem relacji (kosmos, literatura, kultura) zajmuje się też w tej książce.
Początkowe rozdziały mają jeszcze trochę czytelny związek z serialem (np. w odcinku takim to a takim Sheldon przebiera się na Halloween za efekt Dopplera, więc mamy rozdział temu poświęcony), ale potem pretekstowość jest coraz wyraźniejsza. Kilkanaście odcinków wybranych na chybił trafił jest punktem wyjścia do opisu danego zagadnienia, w sposób zresztą dość pobieżny. Możemy zatem poczytać o osiągnięciach naukowych Hindusów (ponieważ serialowy Raj jest Hindusem) czy rozwoju rolnictwa (ponieważ rodzina Penny to farmerzy). Podobnie potraktowany jest komiks superbohaterski, roboty w science fiction czy dziwactwa sławnych naukowców. Trudno nie odnieść wrażenia, że np. praca Penny w restauracji mogłaby posłużyć jako punkt wyjścia do opisu zwyczajów żywieniowych albo historii branży restauracyjnej  zależnie od pomysłowości autora. Dlaczego nie ma np. rozdziału o Stephenie Hawkingu, częstym gościu serialu, ale jest o Richardzie P. Feynmanie? Tak się składa, że bohaterowie gawędzili o nim w jednym z epizodów. Można zatem, bazując na tym sitcomie, mającym aż 279 odcinków, napisać książkę o czymś zupełnie innym. Albo wziąć dowolny inny serial i napisać o tym samym. Można by pomyśleć, że popularność i rozpoznawalność Teorii wielkiego podrywu jest tylko pretekstem, by książka popularnonaukowa lepiej się sprzedała.
Pozycja ta jest zresztą częścią większej serii popularyzującej naukę. Oprócz The Science of The Big Bang Theory należą do niej niewydane w Polsce The Science of Superheroes i The Science of Science Fiction. Zarówno tę, jak i pozostałe w cyklu, podzielono na cztery działy zatytułowane Przestrzeń, Czas, Maszyna i Potwór. I tu dowolność, czy też pretekstowość, jest porażająca. Co mianowicie znajdziemy w dziale Potwory? Rozdział o komiksie, pseudonauce, Richardzie Feynmanie, serialu Doktor Who, życiu miłosnym Herberta Georgea Wellsa i dziwactwach naukowców. Z argumentacją, że to człowiek jest największym potworem. Co to ma do rzeczy, skoro znalazł się tu sympatyczny Feynman (antySheldon wręcz), trudno zgadnąć. W dziale Maszyny poczytamy o wehikule czasu (choć podróże temporalne bardziej pasowałyby do działu Czas), co jeszcze jest jakoś zrozumiałe, ale też o historii ognia i wulkanach. Można od biedy uznać, że ogień to maszyna, bo w końcu to narzędzie czy wynalazek, ale wulkany? Otóż te są ziemską machiną do produkcji magmy(!). No dobrze, a gdzie był wulkan w serialu? Znajdziemy go na planszy do gry w Dungeons & Dragons, w którą nasi bohaterowie grali w 23. odcinku 6. sezonu
Nie jest to jednak zła książka, a jeśli zapomnimy, że teoretycznie czytamy o czymś, co ma związek z serialem, staje się całkiem interesująca  z racji mnóstwa ciekawostek związanych z nauką i nerdowską popkulturą. Wiele rzeczy było dla mnie zaskoczeniem. Ot, chociażby rozdział o dziwactwach naukowców. Można się z niego dowiedzieć, że Herbert George Wells był libertynem, który urządzał swoim przygodnym kochankom nago wykłady z filologii. Isaac Newton czerpał frajdę ze stosowania przemocy i, jako dyrektor mennicy królewskiej, ochoczo wysyłał skazanych fałszerzy na szubienicę. Nikola Tesla tak pisał o ptaku, który zamieszkał z nim w pokoju hotelowym  kochałem tę gołębicę w taki sposób, w jaki mężczyzna kocha kobietę, a ona kochała mnie. Na takim tle bohaterowie serialu to wręcz przykłady normalności Inną ciekawostką jest geneza Kwisatz Haderach z Diuny Franka Herberta: w jednym z wczesnych żydowskich mitów mianem Kefizar Haderech określana była idea teleportacji, czyli przenoszenia obiektu w jednej chwili przez czasoprzestrzeń i odtwarzania go w innymi miejscu.
Jako przewodnik po ciekawostkach książka się broni, niekoniecznie zaś jako krótka historia nauki czy krótka historia science fiction, choć zawartość niektórych rozdziałów sugeruje takie aspiracje. Jak na zarys historyczny jest jednak zdecydowanie zbyt pobieżna, a tematy są wybrane dość chaotycznie. Plusem za to jest jej aktualność  załapał się serial Westworld, jest to więc pozycja względnie świeża. Warto odnotować też zaskakujące polonicum: krytykę Marii Curie-Skłodowskiej i przestrogę dla przyszłych odkrywców, ponieważ ośmieliła się ona nazwać pierwiastek (polon) na cześć naszego kraju. Tak jawne wykorzystanie naukowego odkrycia dla celów politycznych budzi autorski sprzeciw. Czy słusznie?
Docenić warto natomiast, że autor próbuje oddać poezję nauki  otóż wszyscy jesteśmy mającym miliardy lat gwiezdnym pyłem, a każdy atom w naszym ciele pochodzi z gwiazdy, która raczyła uprzejmie eksplodować. Dzięki książkowej polecance można trafić na youtube na filmik We Are All Connected z Richardem Feynmanem grającym na bongosach, Carlem Saganem, Neilem de Grasse Tyconem i Billem Nye i poczuć trochę mistyki kosmosu.
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  W ten sam sposób, w jaki  nie znając języka chińskiego  Ursula Le Guin podjęła się przed laty przekładu (czy też interpretacji) Tao Te King, tak polscy spolszczacze, jak sami siebie określają, zabrali się za udostępnienie tej książki rodzimemu czytelnikowi.
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Księgę Drogi i Dobra Ursula Le Guin tłumaczyła na podstawie anglojęzycznego przekładu Paula Carusa z 1898, który zawierał w sobie także wersję chińską, wraz z tłumaczeniami poszczególnych ideogramów. Pracując przez lata, sięgając także do innych wersji dzieła legendarnego Lao Tzu, autorka stworzyła swoją własną wersję tej księgi. Nie powinno dziwić, że na okładce polskiego wydania widnieje wiele znacząca (choć mogąca umknąć na pierwszy rzut oka) informacja, iż Lao Tzu napisała na nowo Ursula K. Le Guin.
Tę samą drogę obrali nie tłumacze, ale spolszczacze tej wersji: Justyna Bargielska i Jerzy Jarniewicz. Logikę stojącą za swoim podejściem wykładają w Tysiącu słów od spolszczaczy i piszą, że poszli tropem zostawionym przez samą Le Guin pozwalając sobie przejąć trochę tej jej autorskiej swobody. W efekcie powstało dzieło zaskakująco współczesne i, zapewne, odbiegające zarówno od chińskiego oryginału, jak i od angielskiego wzoru. Jednak nawet jeśli weapon jest tu giwerą, a tool dinksem, to znaczenie i sedno Drogi zostało zachowane i powinno zadowolić każdego, kto przedkłada swobodę interpretacji i płynność języka nad naukowy rygor i dokładny przekład.
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  Pan Samochodzik po latach:Niezwykle udany połów

  Marcin Mroziuk

  Zbigniew Nienacki Pan Samochodzik i Kapitan Nemo, Zbigniew Nienacki Nowe przygody Pana Samochodzika
  

  
  Kiedy główny bohater cyklu Zbigniewa Nienackiego jedzie nad Jeziorak, to oczywiste jest, że nie chodzi mu jedynie o wakacyjny wypoczynek na łonie natury. W Nowych przygodach Pana Samochodzika obserwujemy jednak z zainteresowaniem nie tylko poszukiwania zaginionego w czasie wojny skarbu, ale również zmagania pana Tomasza z grupką młodzieży, która zeszła na złą drogę.
Ekstrakt: 80%
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Warto zaznaczyć, że w nowszych wydaniach powieść ta ukazuje się pod tytułem Pan Samochodzik i Kapitan Nemo. Zmianę tę wypada zaś uznać za w pełni uzasadnioną, bo przecież to dopiero piąty tom kanonicznego cyklu, więc nawet dla osób ograniczających się do czytania książek Zbigniewa Nienackiego będą to stare a nie nowe przygody. W dodatku zabieg ten pozwala na wyeksponowanie postaci, która nie tylko odgrywa kluczową rolę w przedstawionych tutaj wydarzeniach, ale też mocno działa na wyobraźnię czytelników.
Aby jednak wyjaśnić, skąd nad polskim jeziorem pojawia się Kapitan Nemo (oczywiście w tym przypadku nie jest to postać z 20 000 mil podmorskiej żeglugi Juliusza Vernea), najpierw należy poświęcić nieco więcej uwagi poczynaniom pana Tomasza. Okazuje się, że tym razem próbuje on  za wiedzą znanego już czytelnikom z Niesamowitego dworu dyrektora Marczaka  odszukać zatopioną ciężarówkę, w której pod koniec II wojny światowej Niemcy próbowali wywieźć cenne muzealne eksponaty, w tym bogatą kolekcję wyrobów z bursztynu.
Główny bohater już wiele lat wcześniej próbował odtworzyć trasę tego transportu, ale dopiero niedawno pojawił się nowy trop. Otóż celnikom udało się udaremnić wywóz z Polski figurki, która najprawdopodobniej pochodziła z zaginionych zbiorów. Zatrzymany na granicy cudzoziemiec twierdził zaś, że kupił ją od nieznajomego Człowieka z Blizną. To ostatni z kolei miał podobno znać miejsce położenia reszty skarbu, ale do wydobycia innych przedmiotów niezbędne byłoby użycie sprzętu do nurkowania. Obcokrajowiec nie chciał wyłożyć potrzebnych na to funduszy, ale nie można przecież wykluczyć, że jego niedoszły wspólnik zdobył je z innego źródła.
Panu Samochodzikowi nie udaje się jednak zorganizować oficjalnej akcji wydobycia zatopionej ciężarówki, gdyż bez zawężenia obszaru poszukiwań byłoby to zbyt kosztowne przedsięwzięcie. Liczy on więc, że właściwe miejsce uda mu się odkryć dzięki obserwowaniu ludzi spędzających czas nad Jeziorakiem. W końcu Człowiek z Blizną powinien rzucać się w oczy nie tylko z powodu charakterystycznego wyglądu, ale również z racji korzystania z aparatu do nurkowania.
Ekstrakt: 80%
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Dość zaskakujące okazuje się natomiast to, że misja głównego bohatera szybko schodzi trochę na drugi plan. Dzieje się tak za sprawą spotkania pana Tomasza z Czarnym Frankiem i jego gangiem. Okazuje się, że ta grupa nastolatków od jakiegoś czasu uprzykrza życie turystom i okolicznym mieszkańcom, ale młodzi ludzie są przy tym na tyle sprytni, że nie można im udowodnić żadnych kradzieży czy innych wybryków. Co ciekawe, Panu Samochodzikowi chodzi nie tyle o wpakowanie chuliganów za kratki, ile o przekonanie ich do zmiany zachowania. No cóż, zapędy wychowawcze tego poszukiwacza skarbów są dobrze znane wiernym czytelnikom cyklu, ale we wcześniejszych tomach nie miały aż tak dużego wpływu na kształt fabuły.
W tym miejscu pojawia się również tajemniczy Kapitan Nemo, który  nie zdradzając swej prawdziwej tożsamości  rzuca wyzwanie Czarnemu Frankowi. Dzięki wspaniałemu ślizgaczowi ten samozwańczy stróż porządku może pojawiać się naprawdę znienacka, a spinning w jego rękach okazuje się niezwykle skuteczną bronią. Jego metody działania różnią się od preferowanych przez pana Tomasza, dlatego z ciekawością czekamy, aby dowiedzieć się, jak ostatecznie ułożą się ich relacje, a także kto kryje się pod charakterystycznym czarnym kapturem. Trzeba też przyznać, że w przypadku tej postaci autor wykazał się sporą pomysłowością, a przy tym stanowi ona swoiste antidotum na ryzyko zbytniego dydaktyzmu w wątku zmagań z nastoletnimi chuliganami.
Wszystko to sprawia, że powieść Zbigniewa Nienackiego czyta się wciąż z wypiekami na twarzy, a dodatkową atrakcją są tutaj niezwykle plastyczne opisy okolic Jezioraka oraz fragmenty poświęcone miłośnikom wędkarstwa. Sportretowani zostali tutaj zarówno tacy będący prawdziwymi mistrzami (vide Kapitan Nemo), jak i amatorzy budzący nasze rozbawienie długimi teoretycznymi wykładami, które nie mają żadnego przełożenia na osiągane nad wodą rezultaty (w naszej pamięci pozostaje w szczególności obdarzony tymi cechami przekomiczny pan Anatol). Nie zmienia to jednak faktu, że cenniejsze i ciekawsze od wszystkich złowionych ryb okaże się ostatecznie znalezisko zupełnie innego rodzaju, bo przecież głównie z tego powodu śledzimy przygody Pana Samochodzika.
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  PRL w kryminale:Prowokatorem w Rokitę!

  Sebastian Chosiński

  Zbigniew Nienacki Worek Judaszów, Zbigniew Nienacki Worek Judaszów
  

  
  Chociaż Zbigniewa Nienackiego kojarzymy przede wszystkim jako autora powieści o przygodach Pana Samochodzika, pisał on także książki dla dorosłych. A nawet zdarzało mu się zahaczać o tematykę milicyjno-kryminalną. Jak na przykład w Worku Judaszów  jednym z wczesnych dzieł, które doczekało się nawet dwóch adaptacji filmowych: w NRD i Polsce.
Ekstrakt: 60%
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Zbigniew Nienacki (1929-1994) pojawił się już w rubryce PRL w kryminale jako autor dwóch  całkiem zresztą udanych  powieści psychologiczno-sensacyjnych Laseczka i tajemnica (1963) oraz Sumienie (1965). Teraz wracamy do niego, aby przedstawić Worek Judaszów (1961)  książkę jeszcze wcześniejszą, od której autor przygód Pana Samochodzika rozpoczął swoją karierę twórcy dla dorosłych. Miał już wtedy spore doświadczenie literackie; zdobył je będąc dziennikarzem, okazjonalnie poetą, wreszcie także prozaikiem. Tyle że do tego momentu pisał głównie dla dzieci i młodzieży  vide publikowana jedynie w odcinkach w prasie powieść Związek poszukiwaczy skarbów (1946), wstrzymani przed drukiem Chłopcy (1950), a następnie Uroczysko (1957), Skarb Atanaryka (1960) i Pozwolenie na przywóz lwa (1961), które po latach  już bez wiedzy Nienackiego  przerobiono w taki sposób, aby dołączyć do cyklu książek o Panu Samochodziku. 
Worek Judaszów, który nie jest kryminałem w sensie stricte, ale za to na pewno w dużej mierze powieścią milicyjną, oparty jest na autentycznych wydarzeniach, aczkolwiek nie należy tego, co przedstawił Nienacki, traktować dosłownie jako prawdę historyczną. Zbierając materiały, opierał się on bowiem na dokumentach wytworzonych przez Służbę Bezpieczeństwa, a więc  można założyć  w wysokim stopniu zakłamanych. Jak do tego doszło? W drugiej połowie 1956 bądź na początku 1957 roku pisarz, wciąż jeszcze będący na etacie redaktora w należącym do Polskiej Zjednoczonej Partii Robotniczej łódzkim dzienniku Głos Robotniczy, otrzymał zamówienie na cykl artykułów poświęconych sprawie Stanisława Sojczyńskiego  Warszyca. W czasie drugiej wojny światowej był on żołnierzem Armii Krajowej (w Obwodzie Radomsko), a po jej zakończeniu aktywnym partyzantem sprzeciwiającym się oddaniu Polski pod kontrolę Związku Radzieckiego. Stanął na czele Konspiracyjnego Wojska Polskiego i do czerwca 1946 roku dawał się mocno we znaki komunistom. A potem
został aresztowany (po zdradzie jednego ze swoich podkomendnych), postawiony przed Wojskowym Sądem Rejonowym w Łodzi (co miało miejsce w grudniu 1946), skazany na śmierć i zastrzelony  wraz z pięcioma innymi żołnierzami  w lutym następnego roku. Dziesiątą rocznicę tych wydarzeń Głos Robotniczy postanowił uczcić pochwalnymi tekstami pod adresem dzielnych funkcjonariuszy Urzędu Bezpieczeństwa i Korpusu Bezpieczeństwa Wewnętrznego. Dlaczego to zadanie powierzono Nienackiemu? Może redaktor naczelny gazety był przekonany, że dziennikarz nie odmówi, bo będzie chciał się zrehabilitować za wydarzenia sprzed kilku lat, kiedy to  z powodu postawy antystalinowskiej (ciekawe swoją drogą na czym ona polegała?)  odesłano go z Moskwy, gdzie podjął studia scenariopisarskie w renomowanym Wszechzwiązkowym Państwowym Instytucie Kinematografii (WGIK). Nienacki uzyskał dostęp do materiałów dotąd skrzętnie skrywanych w archiwach Ministerstwa Spraw Wewnętrznych i wykorzystał je nie tylko do stworzenia tekstów prasowych; na ich bazie napisał także powieść i scenariusz filmowy.
Co ciekawe, żadne z tych dzieł nie ukazało się pod jego prawdziwym nazwiskiem (czyli Nowicki). Artykuły w Głosie Robotniczym zostały podpisane Ewa Połaniecka, a Worek Judaszów i scenariusz do Akcji Brutus  pod pseudonimem literackim Nienacki. Na książkę nie trzeba było długo czekać, ujrzała bowiem światło dzienne  nakładem Czytelnika  w 1961 roku; natomiast film Jerzego Passendorfera czekał na realizację niemal dekadę. Prawdopodobnie fabuła obrazu była już gotowa w tym samym czasie co powieść, ale z trudnych dzisiaj do zrozumienia przyczyn cały projekt został na długie lata przyblokowany. Zielone światło zapalono mu dopiero w 1967, a premiera Akcji Brutus odbyła się 11 maja 1971 roku. Przy okazji zmieniono również tytuł filmu, który pierwotnie miał brzmieć Kryształowe zwierciadło, tak jak kryptonim prawdziwej operacji przeprowadzonej przez Urząd Bezpieczeństwa. Ten poślizg sprawił, że zanim do kin trafiło dzieło Passendorfera, swoją ekranizację Worka Judaszów nakręcili Niemcy z NRD. 
Była to trzyczęściowa adaptacja telewizyjna autorstwa Gerharda Respondka. Nosiła tytuł Der Kristallspiegel (czyli właśnie Kryształowe zwierciadło), a widzowie we wschodnich Niemczech mogli ją oglądać w pierwszej połowie grudnia 1968 roku. Czy była kiedykolwiek pokazywana w Polsce Ludowej? Czy miał okazję widzieć ją sam autor powieści? Jak prezentuje się jakościowo na tle Akcji Brutus? Te pytania na razie musimy pozostawić bez odpowiedzi Omawiając Worek Judaszów, podobnie jak w przypadku przedstawianej przed tygodniem Twarzy pokerzysty (1972) Józefa Hena, cofamy się do pierwszych lat Polski Ludowej. Gdy władza komunistyczna dopiero walczy o utrwalenie, za wrogów mając dawnych żołnierzy Armii Krajowej i Narodowych Sił Zbrojnych, dzisiaj określanych mianem niezłomnych bądź wyklętych. W okolicach miasteczka R. (można się bez trudu domyśleć, że chodzi o Radomsko) wielką sławę zdobył oficer o pseudonimie Perkun (to alter ego Warszyca)  dowódca oddziałów leśnych walczących z Niemcami, który jednak także po 1945 roku nie złożył broni. 
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W 1946 roku w wyniku zdrady został on aresztowany; tylko jednemu z jego najbliższych współpracowników, Rokicie, udało się wymknąć z zastawionej przez ubeków pułapki  i teraz to on kontynuuje nierówną walkę. Jest bezwzględny; nie waha się zabijać ani zdeklarowanych wrogów, ani tych, których jedynie podejrzewa o współpracę z komunistami. Nawet jeżeli wcześniej byli jego dobrymi znajomymi. Poczyna sobie jak watażka na Dzikim Zachodzie, a Milicja Obywatelska i Urząd Bezpieczeństwa Publicznego nie potrafią go złapać. Ma bowiem po swojej stronie część mieszkańców R. i okolic, jak również siostry zakonne żyjące w dawnym klasztorze kamedułów w nieodległej Dąbrowie. Na co liczy? Że prędzej czy później (raczej jednak prędzej, bo czas nagli) wybuchnie trzecia wojna światowa. Że Amerykanie (wraz ze swoimi sojusznikami) zdecydują się w końcu zaatakować Sowietów, a wtedy tacy ludzie, jak on, otworzą drugi front i zadadzą polskim i radzieckim komunistom cios w plecy (byłby to odwet za to, co wydarzyło się 17 września 1939 roku, chociaż o tej dacie Nienacki w swojej powieści oczywiście nie wspomina).
Mimo że, jak wynika z powieści, Rokita nie jest tytanem intelektu (chociaż przed wojną był nauczycielem matematyki), udaje mu się zwodzić funkcjonariuszy UB i MO. Z czasem staje się to coraz bardziej irytujące dla Warszawy, która postanawia w końcu podjąć niekonwencjonalne działania. Zanim jednak dowiadujemy się jakie, poznajemy głównego bohatera powieści  trzydziestosześcioletniego Alberta (nazwisko nie pada), który jedzie pociągiem do R., aby rozwikłać pewną historyczną zagadkę z końca XVI wieku. Jego skład zostaje zatrzymany w polu przez ludzi Rokity, którzy z wagonu pocztowego kradną pieniądze, a przy okazji rozstrzeliwują kilku polskich komunistów i żołnierza bratniej Armii Czerwonej. Albert jest przekonany, że ich wtyczką w pociągu jest podróżująca z nim w tym samym przedziale piękna i elegancka kobieta (później pozna jej, nie wiadomo czy prawdziwe, imię  Anastazja). Sam jednak nie reaguje, bo po co ma się narażać  interesuje go przede wszystkim alchemiczne kryształowe zwierciadło, cudowny wynalazek dwóch brytyjskich magów  Johna Dee i Edwarda Kelleya  których do Polski sprowadził Olbracht Łaski (to postaci historyczne!), zaprzysięgły przeciwnik króla Stefana Batorego.
W R. Albert zatrzymuje się w nie do końca legalnym prywatnym pensjonacie majorowej Raczyńskiej, której płaci  i to słono  dolarami, po czym zgłasza się do dyrektora miejscowego gimnazjum i jednocześnie historyka Ramuza, od którego pragnie otrzymać materiały na temat pobytu Dee i Kelleya na tym terenie. Robi więc wiele, aby w mieście go dostrzeżono i o nim mówiono. Szybko też rozchodzi się po okolicy wieść, że nieopodal R. znaleziono spadochron z angielskimi napisami. Czyżby więc Albert był zrzutkiem z Londynu i przybył po to, aby skontaktować się z ludźmi Rokity? Ma dla nich pieniądze, a może jakieś konkretne rozkazy? W każdym razie oko na przybysza mają jedni i drudzy. Ci drudzy to ludzie miejscowego szefa UB, kapitana Jarugi  tego samego, który mimo usilnych starań nie potrafi rozprawić się z Rokitą. Jedno jest pewne: Albert prowadzi niebezpieczną grę na dwa fronty, która może kosztować go głowę. Dekonspiruje się przed Jarugą dopiero, kiedy w środku dnia na ulicy miasteczka zostaje zastrzelony jego kontakt i osobisty przyjaciel, porucznik Mikołaj L. Od tego momentu fabuła zdecydowanie przyspiesza, a dni leśnego watażki zdają się być już policzone.
Worek Judaszów to sprawnie napisana sensacyjna opowieść o ubeckiej prowokacji, której celem jest likwidacja oddziału antykomunistycznych partyzantów. Jest w niej wszystko, co decyduje o powodzeniu tego typu literatury: atak bandytów (czytaj: ludzi Rokity) na miasteczko bronione przez dzielnego szeryfa (kapitana Jarugę), u którego boku staje jeździec znikąd (to jest Albert); piękna kobieta (Anastazja), w której można zakochać się bez reszty; zdrajca w obozie dobrych, których donosi złym. Do tego są jeszcze skrytobójcze mordy i finałowy rajd ciężarówką tropioną przez dyskretnie poukrywanych funkcjonariuszy UB. Zbigniewowi Nienackiemu udało się wpisać propagandowe przesłanie w atrakcyjną fabułę, a nawet, co zaskakujące (choć marginalne), zawrzeć pewną krytykę postępowania Polaków podczas wojny wobec Żydów. W pewnym momencie jest bowiem mowa o istniejącym w R. getcie, którego mieszkańców  były wśród nich osoby zamożne  wymordowano. A po ich śmierci wielu miejscowych nagle dorobiło się majątków.
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  Krótko o książkach:Realizm przede wszystkim

  Miłosz Cybowski

  Lee Smolin Niedokończona rewolucja Einsteina
  

  
  Wiele łączy Niedokończoną rewolucję Einsteina Lee Smolina z Pożegnaniem z rzeczywistością Jima Baggota. Tutaj jednak autor nie ogranicza się do krytyki, ale prezentuje różne alternatywy dla nierealistycznej  i przez to niemożliwej do zaakceptowania  mechaniki kwantowej.
Ekstrakt: 80%
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Choć na pierwszy rzut oka może się wydawać, że Smolin rzucił się z motyką na słońce, to jednak z każdą kolejną stroną nie sposób odmówić mu racji  mechanika kwantowa faktycznie kryje w sobie elementy, które nie mają zbyt wiele wspólnego z rzeczywistością, jaką widujemy na co dzień. Oczywiście łatwo zrzucić to na karb wyjątkowości świata kwantów, ale autorowi to nie wystarcza. Możemy porzucić realizm i zaakceptować mechanikę kwantową jako teorię ostateczną albo kontynuować nasze poszukiwania w próbie zrozumienia, jak to się dzieje że natura łamie lokalność, nie tracąc przy tym logicznej spójności. Jak nietrudno się domyślić, książka opiera się właśnie na tych poszukiwaniach. 
W swoich wywodach (zahaczających obowiązkowo, jak zresztą w każdej pozycji o fizyce kwantowej, o historię wszystkich ważniejszych odkryć) autor wcale nie ukrywa sympatii i antypatii związanych z twórcami tej nauki. Można nawet odnieść wrażenie, że to właśnie na tej podstawie zdecydował się on dołączyć do obozu realistów, odrzucając jednocześnie mętne teorie i hipotezy stawiane przez przedstawicieli szkoły kopenhaskiej. Efektem ubocznym jest brak obiektywizmu, którego jednak należałoby się spodziewać  wszak jednym z głównych celów książki jest przekonanie czytelnika, że obecne rozumienie mechaniki kwantowej musi być niekompletne i należy kontynuować badania, które pozwolą ją lepiej zrozumieć. Całość czyta się naprawdę dobrze (o wiele lepiej niż Czas odrodzony),  prezentowane argumenty są bardzo klarowne, a końcowa rewolucyjna propozycja związana z postrzeganiem świata kwantów brzmi całkiem wiarygodnie.
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  Najgłębiej skrywane myśli i uczucia

  Marcin Mroziuk

  Shannon Messenger Wygnanie
  

  
  Fanów Zaginionych miast z pewnością ucieszy, że w Wygnaniu mogą w napięciu obserwować kolejne niesamowite perypetie Sophie Foster. Niestety niektóre pomysły Shannon Messenger na uatrakcyjnienie fabuły nie wydają się do końca przekonujące, szczególnie gdy zasady rządzące powieściowym uniwersum zweryfikujemy z punktu widzenia ludzkiej, a nie elfiej logiki.
Ekstrakt: 60%
[image: Wygnanie]
Już w Strażniczce mogliśmy się przekonać, że społeczność elfów nie jest wcale tak idealna, jak ją początkowo przedstawiano głównej bohaterce. Od czasu porwania Sophie i Dexa oczywiste jest, że nie wszyscy zamierzają się podporządkować decyzjom Rady, a z kolei jej członkowie nie mogą być już tak pewni, że największym zagrożeniem dla tego świata są działania Czarnego Łabędzia.
Okazuje się więc, że świat elfów również nie jest wolny od buntowników czy wręcz przestępców. Może i jest ich znacznie mniej niż wśród ludzi, ale z kolei istoty dysponujące niezwykłymi zdolnościami mogą wyrządzić naprawdę ogromne szkody. Inną sprawą jest, że obowiązujące tutaj procedury procesowe mogą być dla czytelników pewnym zaskoczeniem. Otóż Rada podejrzewa, że Fintan jako pirokinetyk wie coś na temat sprawców serii dziwnych pożarów, które zostały wywołane w świecie ludzi. Elf twierdzi wprawdzie, że jest niewinny, ale zarazem jasne jest, że ukrywa jakieś związane z tą sprawą informacje. Okazuje się to wystarczającym powodem, by poddać oskarżonego złamaniu pamięci, po którym jego umysł pójdzie w zupełną rozsypkę.
Warto w tym miejscu podkreślić, że Fintanowi nie udowodniono popełnienia żadnego innego przestępstwa poza niepoinformowaniem władz o bliżej nieokreślonych faktach. A przecież w świecie ludzi przyjmuje się, że podejrzany ma prawo odmówić składania wyjaśnień, a winę trzeba mu udowodnić W dodatku wygląda na to, że elfy nie wyciągają wniosków z popełnionych wcześniej błędów. Wiemy wszak, że przed laty w podobny sposób potraktowany został Prentice. Obecnie wszystko wskazuje zaś na to, że jego celem było chronienie nie członków jakiejś buntowniczej organizacji, lecz utrzymanie w tajemnicy istnienia Sophie Foster. Z kolei teraz główna bohaterka ma towarzyszyć Aldenowi w trakcie ewentualnego łamania pamięci Fintana. Trzeba jednocześnie przyznać, że opisy wędrówki tych dwojga do miejsca pobytu skazanych na Wygnanie, podobnie jak samego procesu zagłębiania się w cudzy umysł, rzeczywiście mocno działają na wyobraźnię czytelników. Niestety w tym przypadku nie wszystko pójdzie zgodnie z planem, więc po raz kolejny wiele będzie zależeć od działań Sophie.
Niedługo później sytuacja jeszcze bardziej się skomplikuje, gdy okaże się dziewczynka cierpi na dolegliwości, na które nawet Elwin nie potrafi znaleźć skutecznego lekarstwa. Jedynym ratunkiem wydaje się skorzystanie z pomocy Czarnego Łabędzia, ale problem tkwi w tym, że ani Rada, ani główna bohaterka nie mogą być pewni prawdziwych intencji członków tej organizacji. W efekcie w napięciu będziemy czekać, czy Sophie zdecyduje się podjąć próbę dotarcia do nich i jakie przyniesie to rezultaty.
Nie można też nie wspomnieć o niezwykłym stworzeniu, które odegra istotną rolę w wydarzeniach przedstawionych w Wygnaniu. Otóż główna bohaterka, towarzysząc swemu przybranemu ojcu w jednej z wypraw terenowych, spotyka samicę alikorna. Silveny wygląda jak skrzyżowanie jednorożca z pegazem, a co istotne nie tylko potrafi się kontaktować telepatycznie z Sophie, ale jest przy tym również obdarzona wysoko rozwiniętym umysłem. Jej pojawienie się jest ważne dla całego świata elfów, gdyż dotychczas w stworzonym przez nich Azylu przebywał tylko jeden przedstawiciel tego gatunku, wiec teraz jest szansa, że uda się przedłużyć jego istnienie. Problem w tym, że nie wszystkim będzie w smak, że to znowu tej nieodpowiedzialnej Foster powierzono opiekę nad tak cennym zwierzęciem.
Wszystko to sprawia, że w trakcie lektury Wygnania nie możemy narzekać na brak atrakcji, a rozwój wydarzeń obserwujemy z zapartym tchem. Nie zawsze jednak łatwo poddać się bezkrytycznie wizji autorki, bo choćby można mieć wątpliwości, czy umysły obdarzonych wielkimi mocami i długowiecznych elfów mogłyby być tak kruche, że nie potrafiłyby sobie radzić z wyrzutami sumienia. Nie zmienia to faktu, że chętnie sięgniemy po kolejne części tego cyklu.
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  Mała Esensja:Duchów nie ma, ale złodziei nie brakuje

  Marcin Mroziuk

  Marta Guzowska Zagadka ducha Chopina
  

  
  Podobnie jak w poprzednich częściach cyklu o detektywach z Tajemniczej 5, również w Zagadce ducha Chopina czytelnicy mogą z wypiekami na twarzy obserwować troje młodych bohaterów prowadzących kolejne śledztwo. Warto dodać, że przy tej okazji Marta Guzowska przemyca też trochę informacji o słynnym polskim kompozytorze.
Ekstrakt: 70%
[image: Zagadka ducha Chopina]
Początkowo zwiedzanie w upalny letni dzień muzeum w Żelazowej Woli nie budzi specjalnego entuzjazmu ani u Piotrka (czemu daje on głośno wyraz), ani nawet u Ani i Jagi. O ile bowiem jazda klimatyzowanym samochodem nie jest zbyt dokuczliwa, o tyle później momentalnie we znaki daje się im lejący się z nieba żar. Na domiar złego cały czas muszą znosić towarzystwo żywiołowych bliźniaków, a przekonamy się, że Franek i Felek potrafią szaleć nawet w zabytkowych wnętrzach, skutecznie wymykając się opiekunom.
Nie powinno nikogo więc dziwić, że młodzi bohaterowie wcale nie są zawiedzeni, kiedy okazuje się, że nie będą mogli zwiedzić dworku. Szybko też udaje im się pociągnąć za język przewodnika, który zdradza dzieciom, że właśnie zniknął bez śladu cenny rękopis. Z kolei wedle słów konserwatorki sprawcą kradzieży ma być zaś duch Chopina! W jego istnienie nie wierzy jednak nawet mała Jaga, dlatego Piotrek i Ania zabierają się za ustalanie faktycznych okoliczności popełnienia przestępstwa.
Wkrótce na liście podejrzanych figurują cztery osoby. Pani Ola, konserwatorka, twierdzi, że tylko na chwilę wyszła do kuchni po wodę i zostawiła wtedy na swoim biurku list, nad którym miała pracować. W pewnej chwili w lustrze całkiem wyraźnie dostrzegła ducha, a gdy wróciła do swojego pokoju, rękopisu już nie było. Przewodnik  pan Jacek  mówi Piotrkowi i Ance, że w tym czasie naprawiał makietę dworku, która stoi na lewo od wejścia. Z kolei pani Dobrowolska  dyrektorka muzeum miała porządkować książki w biblioteczce, a pan Grzegorz przez cały ranek pilnie ćwiczył grę na fortepianie w pokoju muzycznym. W miarę rozwoju wydarzeń przekonamy się jednak, że żadna z tych osób nie mówiła całej prawdy o tym, co robiła w momencie kradzieży!
Z zainteresowaniem obserwujemy więc, jak detektywi z Tajemniczej 5 wychwytują sprzeczności w zeznaniach świadków, a także potrafią wyciągnąć trafne wnioski choćby na podstawie wrzuconego do kosza charakterystycznego liścia. Warto jeszcze dodać, że ustalenie tożsamości sprawcy nie poszłoby tak łatwo, gdyby nie przepychanki bliźniaków i ucieczka dobrze znanego czytelnikom szczura Sherlocka. Najważniejsze jest zaś, że na konstrukcję intrygi kryminalnej nie można narzekać, a lektura Zagadki ducha Chopina jest przyjemnością także dzięki sporej dawce humoru.
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  Magia ksiąg rachunkowych

  Sławomir Grabowski

  Naomi Novik Moc srebra
  

  
  Moc srebra Naomi Novik wyróżnia się na tle gatunku i jest interesującym połączeniem baśni z dark fantasy. Wszystko to w umownych realiach wielonarodowej Europy Wschodniej.
Ekstrakt: 70%
[image: Moc srebra]
Po dziewięciotomowym cyklu Temeraire o wojnach napoleońskich z udziałem smoków, Naomi Novik zaczęła nawiązywać w twórczości do swych polskich korzeni. Tak było w przypadku Wybranej, gdzie bohaterka nosiła piękne imię Agnieszka, a akcja toczyła się w kraju Polnia sąsiadującym z Rusją. Moc srebra toczy się w Litwasie, bohaterek jest kilka, a najważniejsze z nich noszą imiona Mirjem, Irina i Wanda. Pierwsza jest (oczywiście umowną) Żydówką, druga  Rosjanką, trzecia  Polką albo Litwinką.
Autorka ponownie czerpie z baśni, w tym przypadku dokonując daleko idącej trawestacji opowieści braci Grimm o Rumpelstiltskinie (Rumpelsztyku / Titeliturym). U Novik bohaterka przemienia srebro w złoto (w baśni przędła je ze słomy), a odpowiednikiem Rumpelsztyka jest niejaki Starzyk, demon i władca królestwa zimy, mający swój lud Starzykowy i marzący o wiecznym mrozie. Jego antagonistą jest równie zły demon Czarnobóg (wzięty z folkloru słowiańskiego, ale znamy go z np. Amerykańskich bogów Neila Gaimana), któremu dla odmiany marzy się wszechobecny ogień. Wszechwładza jednego jest równie zła jak drugiego  co w takim razie robią bohaterki? Ano kombinują jak mogą, podstępem, magią, miłością, wreszcie napuszczeniem jednego na drugiego Może to zresztą najlepsza strategia, kiedy samemu jest się słabszym i pozostaje na łasce dwóch potęg? Bardzo kobieca to fantasy, można przypuszczać, że gdyby pisał powieść mężczyzna, rozwiązania byłyby bardziej siłowe i więcej znalazłoby się w niej taktyki wojennej. Tu mamy natomiast kobiecy spryt i kobiecą magię. I trochę dworskich intryg.
To, czego się w powieściach fantasy raczej nie spotyka, to uczynienie główną bohaterką żydowskiej lichwiarki. Owszem, magicznie potrafi ona zmieniać srebro w złoto, ale bodaj ciekawsze jest jej ogólne podejście do pieniędzy i finansów. Otóż gospodarze w miasteczku są generalnie zadłużeni u jej ojca, żywią wobec niego silną niechęć, ale wykręcają się jak mogą od spłaty długów (brzmi znajomo?). Dopiero kiedy dziewczyna uparcie i konsekwentnie żąda zwrotu i grozi konsekwencjami, ustępują, a jej rodzina przestaje żyć w biedzie. Poza tym bardzo pozytywnie ukazana została jej przedsiębiorczość, wreszcie szefowanie, czyli przyjmowanie służby, wdzięcznej za możliwość pracy.
W powieści pomnażanie pieniędzy to nie tylko dosłowna umiejętność magiczna, ale zgrabna metafora ekonomii czy przedsiębiorczości. Niepiśmienna Wanda (polska służąca) postrzega księgi rachunkowe prowadzone przez Mirjem jako właściwie księgi magiczne, a liczby jako zaklęcia  wszak dzięki nim powstaje coś z niczego! Może tylko trochę szkoda, że słowiańska Wanda jest członkiem rodziny patologicznej, a głównym zajęciem jej ojca jest picie i bicie. To typowe u Litwinów czy Polaków, prawda? Wspomina się też o dawnych pogromach dokonywanych przez jej rodaków.
Co może się nie podobać? Czasem zanadto zgrzytają różnice między konwencją baśni a fantasy. Mimo wszystko te gatunki rządzą się innymi prawami, a powieść chce być i jednym, i drugim. Raz w oczach czytelnika Starzyk jest demonem i złem absolutnym, sprowadzającym wieczną zimę i śmierć, ale zarazem można go oswoić (wiadomo, kobieca ręka czyni cuda), no i musi spełniać, jak to w baśni, dane przez siebie przyrzeczenia. Mamy magiczne przedmioty i magiczne zjawiska, ale np. życzenia są zaskakująco niemagiczne  prosi się tu dżina o to, by był grzeczny i łaskawie nie zabijał, a nie o to, by np. wyczarował pałac czy willę z basenem. Poddani Starzyka to najpierw takie baśniowe Umpa-Lumpy bez większego znaczenia, ale potem okazuje się, że to pełnokrwisty naród czy plemię o własnej podmiotowości. Słowem: raz to jest bardziej realny i okrutny świat fantasy, a raz umowny i przyjazny świat baśni ze swymi żelaznymi prawami moralnymi.
Miłośników strategii i taktyki powieść nie usatysfakcjonuje  czasem autorka napomyka o sytuacji geopolitycznej Litwasu, ale ważniejsze są tu intrygi dworskie: za kogo ma wyjść księżniczka i dlaczego czasem dobro kraju jest ważniejsze niż własne widzimisię. A jeszcze ważniejsze jest to, co gra tym bohaterkom w duszy.
Narracja jest pierwszoosobowa, poza wspomnianą trójką bohaterek czasem do głosu dochodzą też inne postacie, np. leciwa opiekunka czy brat Wandy  ale tylko na chwilę i wydaje się, że wręcz niepotrzebnie. Co prawda powieść zyskuje dzięki temu na polifoniczności, ale traci na przejrzystości. Wydaje się, że książce lepiej zrobiłoby rozpisanie narracji wyłącznie na Mirjem i Irinę, bo to wokół nich i ich panów i władców toczy się główny wątek powieściowy, czyli konflikt Czarnoboga i Starzyka o władzę nad Litwasem. Być może autorka pozazdrościła owej polifoniczności Grze o tron. Niestety, gdzieś w połowie lektury można odrobinę stracić zainteresowanie z powodu takiego pomnożenia postaci-narratorów.
Mimo wszystko, Moc srebra to ciekawy przykład fantasy czerpiącej z nieoczywistych źródeł, nie arturiańskich i właściwie nie średniowiecznych, pisana z bardzo kobiecej perspektywy. Nie ma tu nie tylko smoków, ale nawet rycerzy. Za to znajdziemy w niej nowożytną pochwałę przedsiębiorczości i odczarowanie lichwy  co raczej nie spodoba się konserwatystom i antysemitom
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  PRL w kryminale:Zabili go i ukradł(?)

  Sebastian Chosiński

  Zygmunt Zeydler-Zborowski Kabała
  

  
  Po krótkiej przerwie powracamy ponownie do twórczości Zygmunta Zeydlera-Zborowskiego, niekwestionowanego klasyka rodzimej powieści milicyjnej. I będzie to prawdopodobnie jedno z ostatnich spotkań z nim w tym miejscu. Wydana dwanaście lat po śmierci pisarza Kabała jest powieścią z odzysku; nigdy bowiem nie ujrzała światła dziennego za życia swego autora. I raczej nie była to wielka strata dla polskiej literatury.
Ekstrakt: 60%
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Jak się okazuje, mimo że od śmierci Zygmunta Zeydlera-Zborowskiego minęły już dwie dekady, wielbiciele powieści milicyjnych nie zapominają o nim. Wciąż jest pisarzem, po książki którego chętnie sięgają ci, którzy pragną poznać nieco wyidealizowany obraz Polski Ludowej, a zwłaszcza tych jej funkcjonariuszy, którzy stali na straży porządku. Uczciwie jednak trzeba przyznać, że chociaż warszawski prozaik nie stronił od lukrowania rzeczywistości, to nigdy nie indoktrynował swoich czytelników. Owszem, były takie okresy, kiedy w dialogach prowadzonych przez milicjantów stosował formę per towarzyszu, lecz nikogo nie namawiał do wstępowania do partii komunistycznej czy  po 1976 roku  nie określał mianem warchoła czy wywrotowca. Nie starał się więc na siłę przypodobać władzy, co nie zmienia faktu, że ta zapewne patrzyła na jego literackie dokonania z uznaniem. Nie ma jednak, na szczęście, Zeydler-Zborowski w swoim dorobku takiej pozycji, której  z powodów politycznych  musiałby się wstydzić. A przyczyny artystyczno-jakościowe to już inna para kaloszy.
Zeydler-Zborowski był pisarzem bardzo płodnym. Zazwyczaj wszystko, co stworzył, na pniu kupowały najpierw gazety, a następnie także oficyny książkowe. Po śmierci okazało się jednak, że mimo to w szufladzie pozostało jeszcze kilka niepublikowanych powieści. Chociaż można było podejrzewać, że ich jakość będzie w jakimś stopniu odstawać od tego, co ujrzało wcześniej światło dzienne, wydawnictwo LTW podjęło decyzję o ich wydaniu. Dzięki temu w latach 2009-2013 bibliografia nieżyjącego od dekady autora wzbogaciła się o cztery kolejne pozycje; były to: Wernisaż (2009), Goryl z Wołomina (2012), omawiana dzisiaj Kabała (2012) oraz Proszę nikogo nie winić (2013). Z dużym prawdopodobieństwem wszystkie powstały w latach 80. ubiegłego wieku, czyli w okresie, w którym popularność powieści milicyjnych zaczęła (zwłaszcza w drugiej połowie dekady) drastycznie spadać  i pewnie dlatego zabrakło chętnych na ich publikację. Choć nie można wykluczyć i takiej ewentualności, że redaktorzy Iskier bądź Czytelnika (w tych oficynach Zeydler-Zborowski publikował najczęściej) zgłaszali również zastrzeżenia natury artystycznej.
Kabała fabularnie pod wieloma względami przypomina drukowanego pierwotnie jedynie na łamach stołecznego Kuriera Polskiego (na przełomie lat 1985-1986) Zakatarzonego masażystę. Choć oczywiście w szczegółach obie powieści różnią się, to jednak ich ogólne zarysy są tak bardzo zbieżne, że można się nawet zacząć zastanawiać, czy nie są różnymi wariantami tego samego autorskiego pomysłu. Wiekowa już, ale pozostająca w dobrej kondycji psychicznej i fizycznej, Ewelina Kamieniecka jest nadzwyczaj majętną wdową, która mieszka we własnym domu w Podkowie Leśnej. Poza tym posiada między innymi mieszkanie w Warszawie, domek kempingowy nad Zalewem Zegrzyńskim; jest także właścicielką hodowli srebrnych lisów, które jej wspólnik sprzedaje na eksport. Pewnie nawet sama nie byłaby w stanie określić wielkości swojego bogactwa. Nic więc dziwnego, że prowadzi spokojne życie, a w czasie wolnym zajmuje się kabałą i przepowiadaniem przyszłości najbliższym. W tym swojej dwudziestokilkuletniej wychowanicy.
Lola (a tak naprawdę Karolina) Grabiecka zwraca się do pani Eweliny ciociu (co zresztą Kamieniecką mocno irytuje i wciąż prosi dziewczynę, by mówiła do niej po imieniu), lecz w rzeczywistości nie są wcale ze sobą spokrewnione. Nie mając własnych dzieci, kobieta wzięła na wychowanie trzyletnią dziewczynkę z domu dziecka. Od tamtej pory musiało minąć ze dwadzieścia lat, ponieważ w tej chwili Lola studiuje już malarstwo w Akademii Sztuk Pięknych. I wciąż mieszka z ciocią. Ba! najprawdopodobniej odziedziczy po niej cały majątek. Chyba że w ostatniej chwili Kamieniecka pogodzi się ze swoim niesfornym siostrzeńcem, trzydziestopięcioletnim Edmundem Gelnertem. Kiedyś był bardzo zdolnym młodym mężczyzną, studiował na politechnice, zajmował się mechaniką precyzyjną; dostał nawet stypendium, dzięki któremu wyjechał do Francji. W Paryżu wpadł jednak w złe towarzystwo i stoczył się. Chcąc szybko dorobić się, zaczął handlować narkotykami, podrabiał czeki, trudnił się sutenerstwem, a nawet, wykorzystując swą wiedzę naukową, włamał się do sejfu.
W efekcie swej przestępczej działalności Gelnert trafił na kilka lat do więzienia, a po opuszczeniu jego murów  został wyekspediowany z powrotem do ludowej ojczyzny. Dla Kamienieckiej to zakała rodziny, ale było nie było  jednocześnie najbliższy krewny. Jeśli więc dobrze się wokół ciotki zakręci, kto wie, czy udając skruchę, nie wkupi się ponownie w jej łaskę. A przecież jest o co kruszyć kopie! Oprócz nieruchomości to również spora gotówka, biżuteria, brylanty  wszystko na co dzień przechowywane w domowym sejfie. I właśnie pewnej nocy ktoś włamuje się do willi w Podkowie Leśnej, aby go obrobić. Złodziejowi jednak szczęście nie sprzyja, ponieważ tego dnia Lola wraca wcześniej z Warszawy i natyka się w salonie na włamywacza. Nie zastanawiając się długo, sięga po leżący na stole pistolet do wstrzeliwania kołków w ścianę (zostawił go tam fachowiec, który musiał przerwać fuchę, obiecawszy, że wróci dokończyć następnego dnia), celuje i zabija nieproszonego gościa.
Na miejscu nieszczęśliwego zdarzenia pojawiają się milicjanci: kapitan Michał Konerski i porucznik Zbigniew Gołczak. Jakież jest ich zdziwienie, kiedy okazuje się, że sejf został splądrowany! Ale kto to zrobił, skoro włamywacz leży nieżywy w salonie? Czyżby miał wspólnika, któremu udało się zbiec z fantami z miejsca kradzieży? Ale wtedy dlaczego on sam nie uciekł? Tajemnicza sprawa. Funkcjonariusze MO mają więc nad czym główkować, a ich podejrzenia kierują się to w stronę Gelnerta (przyznacie, trudno byłoby nie uznać go w tym przypadku za szczególnie podejrzanego), to zwolnionego z pracy parę tygodni wcześniej ogrodnika Zdzisława Waleszaka. A z czasem pojawiają się kolejne osoby, które mogły być w jakiś sposób powiązane z tym skokiem. Jedno jest pewne: Konerski i Gołczak muszą się nieźle nagimnastykować, aby dociec prawdy, która  trzeba to oddać Zeydlerowi-Zborowskiemu  jest zaskakująca. I to do tego stopnia, że należy Kabałę ocenić wyżej niż wspomnianego wcześniej Zakatarzonego masażystę. Konstrukcyjnie wszystkie klocki do siebie pasują; narzekać można jedynie na pobieżność opisu dochodzenia do rozwiązania zagadki, ale  patrząc na to z innej perspektywy  warszawski prozaik przecież nigdy nie był mistrzem ani w przedstawianiu realiów obyczajowych, ani w podbudowie psychologicznej działań swoich bohaterów.
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  Mała Esensja:Jak wspaniale jest błądzić wśród gwiazd

  Marcin Mroziuk

  Paweł Wakuła Kosmiczne przygody Bruma i Gruma
  

  
  W Kosmicznych przygodach Bruma i Gruma Paweł Wakuła nie tylko oferuje młodym czytelnikom naprawdę fantastyczną (w niejednym znaczeniu tego słowa) zabawę, ale przy tej okazji składa również hołd literackim mistrzom.
Ekstrakt: 80%
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Trzeba przyznać, że tytuł ten to znakomite rozpoczęcie serii 110Lem, którą Wydawnictwo Literatura postanowiło uczcić rok Stanisława Lema. Z jednej strony możemy w tej książce podziwiać bujną wyobraźnię autora, z drugiej nie brakuje nam też okazji do śmiechu. Równie istotne są zaś liczne udane nawiązania do znanych dzieł i postaci literackich.
Już sam początek Kosmicznych przygód Bruma i Gruma może młodym czytelnikom skojarzyć się ze słynnym utworem Antoinea de Saint-Exupéryego. Okazuje się bowiem, że dwóch tytułowych kosmitów mieszka na niewielkiej planecie, a właściwie zwyczajnej asteroidzie, którą można obejść dokoła w pół minuty. Nie ma tam wprawdzie ani baobabów, ani wulkanów, lecz tylko ocean wielkości kałuży, a zamiast pięknej róży bohaterowie mają jedynie paprotkę w doniczce, ale niewielkie rozmiary tego świata sprawiają, że gama dostępnych rozrywek nie jest tam zbyt bogata. Otóż z powodu nadmiaru mebli nie można nawet swobodnie pobiegać, a zabawa w chowanego jest z kolei mało atrakcyjna, gdyż przyjaciele znają już wszystkie kryjówki.
Aby uniknąć męczącej nudy, postanawiają więc wyruszyć w daleką podróż. Jej przebieg pod wieloma względami przypomina fabułę Małego Księcia, gdyż Brum i Grum wędrują od planety do planety, spotykając na nich wiele interesujących postaci. W ich gronie znajdą się także te znane z książki Antoinea de Saint-Exupéryego, a bohaterowie trafiają również na bezludną asteroidę, na której rośnie jedynie piękna róża i kilkadziesiąt baobabów.
Należy jednak dodać, że w przypadku Kosmicznych przygód Bruma i Gruma nawiązania literackie zataczają znacznie szersze kręgi. Wystarczy wspomnieć, że kosmici w trakcie swej wędrówki ujrzą na przykład ogromny ocean będący jednym wielkim organizmem, w dodatku inteligentnym, a także zawrą znajomość z maszyną cyfrową, która potrafi zrobić wszystko na literę n. Z kolei potęgę wyobraźni uświadomi parze bohaterów pewien wilk morski biesiadujący z niewidzialnymi kompanami, wśród których są Guliwer, kapitan Hak, Sindbad Żeglarz oraz Robinson Crusoe i Kapitan Nemo.
Co istotne, perypetie Bruma i Gruma będą budzić zainteresowanie młodych czytelników, nawet jeśli nie znają oni tych wszystkich utworów, do których odwołuje się Paweł Wakuła. Warto też podkreślić, że przygody pary kosmitów są naprawdę zabawne, a sporo humoru wnoszą też czarno-białe ilustracje Artura Nowickiego. Wszystko to sprawia, że Kosmiczne przygody Bruma i Gruma pomagają nam naładować baterie pozytywną energią, a także zachęcają dzieci do sięgnięcia po inne fantastyczne powieści.
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  Tęsknota za rozmowami, chociażby o niczym

  Joanna Kapica-Curzytek

  Iwona Zielińska-Sąsiada Raport z Madrytu
  

  
  Raport z Madrytu to zbiór zapisków, które powstały w pierwszych miesiącach wybuchu pandemii. Ich autorka, Polka mieszkająca w Hiszpanii, musiała się zmierzyć z izolacją i całkowitą zmianą podejścia do życia. Lektura może dostarczyć całkiem sporo emocji i inspiracji.
Ekstrakt: 60%
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Wczesną wiosną 2020 roku świat się zatrzymał. Zaczęto notować masowe zachorowania na niebezpieczną chorobę, będącą następstwem infekcji wirusem COVID-19. Statystyki rosły, co wymusiło w wielu krajach szczególne środki ostrożności. Życie zwolniło tempo, a większość aktywności (również zawodowej) zaczęła się odbywać bez wychodzenia z domu.
Książka obejmuje okres samego początku pandemii: od połowy marca do czerwca 2020 roku. To czas, gdy tak wielu rzeczy nie było jeszcze wiadomo. Co robić? Jak się zachowywać? Skąd czerpać wiarygodne informacje? Te pytania zadawaliśmy sobie wszyscy, niezależnie od miejsca zamieszkania. I dostosowywaliśmy się do nowych zaleceń, realiów, wyzwań.
Iwona Zielińska-Sąsiada mieszka w Madrycie. Gdy wybuchła pandemia, pracowała w jednej z instytucji, zajmujących się promocją polskiej kultury w Hiszpanii. Początki okresu izolacji były związane z gorączkowymi zmianami planów, anulowaniem terminów, przenoszeniem imprez na nieokreśloną przyszłość. I wnikliwym śledzeniem serwisów informacyjnych: jakie są zarządzenia, może pandemia po paru tygodniach minie i zaraz będzie można wrócić do zwykłego trybu życia, a obostrzenia zostaną zniesione?
Z dzisiejszej perspektywy wiemy, że tak się nie stało. Notatki autorki koncentrują się wokół bieżącej sytuacji, ale też stają się coraz bardziej filozoficzne, skupione na analizie własnych przeżyć i przemyśleń. Tak się ułożyło, że pozostała w swoim mieszkaniu sama. Członkowie jej rodziny w tym czasie przebywali gdzieś indziej. Na duchu podtrzymują ją lektury oraz słuchanie muzyki. Tak mija Wielkanoc, która przypadła na czas izolacji. Jest smutno, bo rodzina zawsze obchodzi święta hucznie i tradycyjnie.
Pięknie opisanym w Raporcie z Madrytu wątkiem są relacje międzysąsiedzkie. Mała społeczność lokatorów wspiera się wzajemnie, ludzie wymieniają się jedzeniem, rozmawiają. Wspólnota integruje się także wokół wspólnych oklasków codziennie o godzinie 20.00, symbolizujących podziękowania dla personelu medycznego. Jest tu dużo odniesień związanych z nowymi realiami pracy lekarzy i pielęgniarek. W Hiszpanii masowo wracają do pracy emeryci, w przyspieszonym tempie, niemal w biegu zawodową karierę rozpoczynają młodzi absolwenci szkół medycznych. W szpitalach rozgrywają się wielkie dramaty.
Jednak nawet najsilniejsze poczucie sąsiedzkiej wspólnoty nie gasi tęsknoty za rozmowami (chociażby o niczym, jak zaznacza autorka), uśmiechów innych, przebywania wśród ludzi. Iwona Zielińska-Sąsiada potrafi pisać o tym naprawdę zajmująco i inteligentnie. Nie ma tu pseudofilozofowania, ale naprawdę ciekawe i inspirujące przemyślenia, które na pewno będą bliskie każdemu, kto znalazł się w podobnej sytuacji: zmiany trybu pracy lub przymusowej kwarantanny. Na pierwszy plan wybija się tutaj zmiana priorytetów i nowe podejście do życia: mniej pośpiechu, więcej koncentracji na tym, co wokół, pielęgnowanie relacji międzyludzkich. Na uwagę zasługuje zacytowanie Dziesięciu rzeczy, których nauczyła mnie pandemia zaprzyjaźnionego baskijskiego dziennikarza (w notatce z 10 czerwca 2020).
Nawet teraz, po ponad roku od wybuchu masowych zachorowań na COVID-19, jest jeszcze o wiele za wcześnie, by ocenić, jak te radykalne zmiany wpłynęły i wpłyną na nasze życie w wymiarze indywidualnym i społecznym. Raport z Madrytu to jedna z pierwszych w Polsce  i z pewnością nie ostatnia  książka, dokumentująca realia życia w nowej dla wszystkich rzeczywistości.
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  Sałatka grecka (zawiera GMO)

  Beatrycze Nowicka

  Magdalena Kucenty Zodiaki. Genkoracja
  

  
  Zodiaki. Genokracja, czyli książkowy debiut Magdaleny Kucenty, niestety, rozczarowuje.
Ekstrakt: 50%
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Pierwsze spotkanie ze Zodiakami  podczas lektury kwartalnika Smokopolitan  zaliczam do udanych. Pamiętam wrażenie, że zarówno świat, jak i bohaterowie mają potencjał wart rozwinięcia. Magdalenę Kucenty uznałam wtedy za autorkę obiecującą, na której papierowy debiut warto czekać. Ucieszyłam się na wieść, że to właśnie Zodiaki doczekają się wydania książkowego. Premiera okazała się jednak rozczarowaniem.
Zanim jednak do tego przejdę, kilka uwag natury ogólnej. Wydaje się, że polscy wydawcy wciąż starają się unikać zbiorów opowiadań, zwłaszcza w przypadku młodych autorów. A przecież tomikami krótkich form debiutowali zarówno Andrzej Sapkowski, jak i Robert M. Wegner. Jestem zwolenniczką takiego rozwiązania, ponieważ daje ono przestrzeń dla wprowadzenia bohaterów i zarysowania świata  a autorowi z kolei okazję podszlifowania warsztatu przed pisaniem powieści. Tymczasem niechęć do opowiadań skutkuje tym, że na rynku pojawiają się książki-sklejki, składające się z poprzerabianych krótszych tekstów, z których najczęściej potem wyłania się jakiś większy wątek (przykłady to chociażby: Strzygonia, Redlum, Tropiciel, Komandoria 54). Taką sklejką są właśnie Zodiaki. Genokracja, gdzie znalazły się dwa opublikowane wcześniej w Smokopolitanie utwory (Koziorożec i smok, Paradoks bliźniąt, odpowiednio numery 3 i 6), do których dopisana została część środkowa (nie nazwę jej mikropowieścią, bo na to zabrakło mi porządnego rozwinięcia, punktu kulminacyjnego i zakończenia), część ostatnia równie dobrze mogąca być osobnym opowiadaniem, a także prolog, epilog i kilka interludiów. Efekt końcowy nie jest zadowalający, zwłaszcza, że najlepsze teksty to dwa pierwsze, już mi znane i dostępne za darmo w sieci.
Kolejna kwestia  z treści można wywnioskować, że Zodiaki to dopiero początek historii tytułowych bohaterów, tymczasem z opisu wydawcy nie wynika, że to pierwsza część cyklu. Być może kontynuacja jest uzależniona od wyników sprzedaży, jednak lepiej byłoby takie wzmianki zawrzeć, bo książka nie stanowi samodzielnej całości.
Z kolei tym, czego wydawca nie poskąpił, są opinie-polecanki, zdobiące nie tylko okładkę, ale też pierwszą kartkę, tak, że zanim czytelnik dotrze do strony tytułowej, ma okazję zapoznać się z zachwytami, głównie autorstwa rozmaitych blogerek i instagramerek. Nadmiar pochwał obraca się przeciwko Zodiakom gdy przychodzi do samej lektury.
Czytelnik trafia bowiem na prolog, w którym to kobieta, z powbijaną w ciało aparaturą (swoją drogą, trudno mi sobie wyobrazić, że ktoś mógłby funkcjonować z drutem przebijającym serce) toczy rozgrywkę z więżącym ją mężczyzną. A oto fragment: Dopiero, kiedy cofnął dłoń, znowu pochyliła się nad planszą. Świeża krew ściekała jej po ramionach i plecach, strużki ciepłej wilgoci spływały między uda, wywołując niezdrowe podniecenie. Nienawidziła tego uczucia  pożądania, które rozpalał w niej ten człowiek. Gdyby zapomniała się choć przez chwilę, rozłożyłaby przed nim nogi tu i teraz; trawiona niezdrową gorączką wciąż mokra od krwi. Nie pragnęła niczego innego niż spłodzenia z nim dzieci. () Fale bólu i chora żądza wyostrzały zmysły. Czasem zdarza mi się wstydzić za autora czytanej książki  to był jeden z takich momentów. Wygląda na to, że po kiczu spod znaku miłosnych wyznań w świetle księżyca w takt tętentu kopyt jednorożców nastała moda na pożądanie połączone z odrazą (przykład podobnej sceny znalazłam w jednym z opowiadań z antologii Cyberpunk girls). Lektura tej sceny (w zamierzeniu zapewne mrocznej, a drapieżnej), sprawiła, że książka wylądowała na półce na wiele tygodni. Dalej w Zodiakach pojawiają się jeszcze tak wiekopomne motywy, jak zmienianie koloru czarnych i białych pionków do gry na szary, oraz jak najbardziej dosłowne czarne serce jednej z postaci.
Wypadałoby jednak w końcu wspomnieć więcej o uniwersum, fabule i bohaterach. Akcja Zodiaków toczy się w świecie po katastrofie. Uprzywilejowani żyją w miastach pod kopułami, biedniejsi  na zewnątrz, gdzie między innymi narażeni są na tajemniczy czynnik powodujący mutacje i deformacje. Czystość genów decyduje o miejscu w hierarchii, oznacza przywileje, ale też obowiązek rozmnażania się. Miejscem akcji jest jedno z miast Nowej Hellady, której mieszkańcy kultywują zwyczaje inspirowane kulturą grecką. Główni bohaterowie to genomodyfikowani ludzie, obdarzeni nadnaturalnymi mocami (bardziej spod znaku X-menów, nie twardszego SF) i służący ich twórcy. Każdy przedstawiciel Zodiaków ma swoją moc lub zestaw mocy oraz swojego towarzysza/towarzyszkę, z którym zazwyczaj współpracuje. Sam pomysł jest niezły i sądzę, że lepiej by było, gdyby Magdalena Kucenty zaprezentowała tomik opowiadań mających na celu bliższe przedstawienie kolejnych Zodiaków, zanim zostaną oni wplątani w intrygę o szerszym zasięgu.
Z tym wplątywaniem niestety wyszło średnio. Patrząc na Ryby  czyli część trzecia, a zarazem najdłuższa, stanowi przykład tekstu nieudanego pod względem konstrukcyjnym. Miało być tajemniczo i dynamicznie, zamiast tego wyszło chaotycznie. W Upadku Hyperiona gdzie narracja była jeszcze bardziej poszatkowana i pomieszana chronologicznie, Dan Simmons potrafił zaintrygować czytelnika na tyle, by śledził on akcję z zainteresowaniem i próbował złożyć fabułę w całość. Niestety, w przypadku Kucenty przeskoki, porzucanie wątków, tudzież rozrzucone aluzje wywoływały we mnie głównie zniechęcenie. Zdecydowanie zabrakło umiejętności odpowiedniego dozowania wskazówek. Do tego doszła maniera informowania czytelnika o tym, że postać A przekazuje postaci B jakieś kluczowe wiadomości, bez podawania ich treści, a także fundowania opisów śmierci niektórych bohaterów po to, by chwilę później je unieważniać (nie jest to wbrew mechanice tego świata, niemniej psuje dramaturgię).
Lekturę Zodiaków (ponad czterysta pięćdziesiąt stron) zakończyłam z wrażeniem, że w tej książce napisano zarazem za dużo i za mało. To pierwsze z uwagi na sceny, które może i czyta się gładko, ale które nie wnoszą wiele do całości. To drugie  ponieważ w takiej objętości można było zawrzeć znacznie więcej  czy to informacji o świecie, czy to scen pozwalających lepiej przedstawić bohaterów.
Trudno mi odpowiedzieć, czy sięgnęłabym po kolejny tom. Pomysł na świat i bohaterów jest całkiem barwny i nie aż tak wyeksploatowany (przynajmniej w polskiej fantastyce), nie jestem jednak pewna, czy Magdalenie Kucenty uda się satysfakcjonująco poprowadzić fabułę.
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  Ostateczny kres jest ułudą

  Joanna Kapica-Curzytek

  Luis Sepúlveda Koniec historii
  

  
  Koniec historii, powieść Luisa Sepúlvedy nawiązująca do trudnej przeszłości Chile, przekonuje nas, że ostateczny kres politycznych zdarzeń, w tym rewolucji, jest ułudą.
Ekstrakt: 70%
[image: Koniec historii]
Luis Sepúlveda zmarł niespodziewanie w wielu 71 lat w kwietniu 2020 roku (z powodu zakażenia koronawirusem). Był pisarzem, dziennikarzem, scenarzystą i filmowcem. To daje się zauważyć podczas lektury Końca historii - prozy zwięzłej, skondensowanej, ale pojemnej i bardzo obrazowej. Chilijski pisarz był też aktywistą Greenpeace′u. Jego proekologiczne poglądy zostały odzwierciedlone między innymi w krótkiej powiastce Historia ślimaka, który odkrył znaczenie powolności, która jakiś czas temu ukazała się u nas.
Koniec historii to dla odmiany powieść polityczna, osnuta wokół prawdziwych wydarzeń i postaci. W jej tle jest dramatyczna historia Chile, wraz z puczem Augusta Pinocheta w 1973 roku. Doszło wtedy do obalenia ówczesnego prezydenta Salvadora Allende (który popełnił samobójstwo). Sepúlveda był jego współpracownikiem i ochroniarzem, sam został skazany na długoletnie więzienie, po trzech latach zamienione na wygnanie z kraju.
Główny bohater powieści Juan Belmonte jest już lata świetlne od tamtych wydarzeń. Chce żyć anonimowo, spokojnie i bez powrotów do przeszłości. Ale ta nie daje o sobie zapomnieć. Kontaktują się z nim tajne służby rosyjskie. Musi przyjąć ich zlecenie, które polega na uniemożliwieniu uwolnienia z więzienia kata okresu dyktatury, Miguela Krasnoffa. To postać prawdziwa; podczas władzy Pinocheta pełnił on wysokie funkcje państwowe. Do dzisiaj przebywa w więzieniu, został skazany za zbrodnie przeciwko ludzkości. Jest odpowiedzialny za torturowanie i zniknięcie wielu więźniów politycznych, przetrzymywanych w jednym z najstraszniejszych miejsc  symboli zbrodniczej chilijskiej dyktatury, Villi Grimaldi na przedmieściach Santiago.
Tytuł powieści nawiązuje do książki Francisa Fukuyamy Koniec historii i ostatni człowiek. Amerykański autor (wychodząc od filozofii Hegla i Nietzschego) postawił słynną tezę, że po 1989 roku nastąpił kres konfliktów między wielkimi systemami politycznymi, ponieważ wszystkie społeczeństwa będą odtąd dążyć do modelu liberalnej demokracji. Myśl ta była szeroko dyskutowana, krytykowana, a nawet wykpiwana. Co najważniejsze, zrewidował ją przede wszystkim bieg dalszych wydarzeń; odciął się od niej sam Fukuyama. W Fukuyamowski rzekomy koniec historii wpisują się jak najbardziej dzieje Chile, gdzie dyktatura Pinocheta zaczęła słabnąć w 1990 roku.
Pisząc swoją powieść, Luis Sepúlveda chciał przekonać czytelników, że ostateczny kres politycznych zdarzeń, w tym rewolucji, jest ułudą. Losy Juana Belmonte są nie tylko mocno powiązane z czasem dyktatury Pinocheta w Chile. Na jego życiu kładzie się także cień rewolucji październikowej w Związku Sowieckim, swój głos mają ponadto zbiegli do Chile po drugiej wojnie światowej naziści. Nic więc nie dzieje się w izolacji i oderwaniu od globalnych powiązań i wpływów. Zawsze o wszystkim decydują więksi gracze. A historia wcale się nie kończy, ale toczy się dalej. Co więcej, trudno przewidzieć jej kierunek.
Jeśli nie znamy kontekstu przeszłości Chile, chociażby tylko w ogólnym zarysie, wiele szczegółów w tej powieści może nam umknąć. Warto więc zapoznać się z tym, co działo się tam w XX wieku. Pewną pomocą będzie indeks Miejsc i organizacji, które pojawiły się w książce, zestawionych przez autora, ale polskiemu czytelnikowi trzeba zapewne więcej informacji.
Miłośnicy twórczości Luisa Sepulvedy z zainteresowaniem dostrzegą ciekawostki dotyczące powieściowych postaci Końca historii. Juan Belmonte to alter ego autora. Bohater ten pojawił się już wcześniej w nietłumaczonej na polski powieści Nombre de torero (z 1994 roku). I tam dochodzi do głosu wielka historia, mająca wpływ na losy ludzi. Z kolei pierwowzorem powieściowej Veroniki jest żona Sepulvedy, Carmen Yáñez, więziona i torturowana podczas dyktatury Pinocheta. Autor stworzył w powieści przejmujący, nawet jeśli tylko drugoplanowy, portret osoby dotkniętej traumą.
Koniec historii to powieść sensacyjna, pełna akcji, niewolna od drastycznych szczegółów, ale budząca także refleksje związane z losem człowieka, niejeden raz zaskakiwanego nieoczekiwanym biegiem zdarzeń. Ten utwór chilijskiego autora wpisuje się w nurt literatury przemocy, mocno akcentujący się w twórczości pisarzy Ameryki Południowej. Najbardziej znani to: Carlos Fuentes (Meksyk), Fernando Vallejo (Kolumbia), Roberto Bolaño (Chile) czy Rubem Fonseca (Brazylia).
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  Wolność i odpowiedzialność

  Marcin Mroziuk

  Rafał Witek Ja, Majka
  

  
  Oczywiste jest, że Rafał Witek nie chce zachęcać młodych czytelników do naśladowania postępowania głównej bohaterki książki, ale zarazem Ja, Majka w przekonujący sposób ukazuje, że prawdziwym problemem często nie jest sama ucieczka dziecka, lecz powody, które skłaniają je do tego.
Ekstrakt: 80%
[image: Ja, Majka]
Dość szybko możemy dojść do wniosku, że plan Nikoli zdecydowanie nie wybiega zbyt daleko w przyszłość. Owszem, dwunastolatka całkiem sprytnie wymyśla, jak wymknąć się z autokaru, którym miała wracać do domu z kolonii, ale już na samym początku ucieczki o mało co nie zostaje powstrzymana, gdy w przypadkowym miejscu zostawia na dłuższą chwilę swój plecak. Z tej opresji udaje jej się stosunkowo łatwo wykaraskać (grunt to umieć przekonująco zmyślać!), ale wkrótce przekona się, że to dopiero początek prawdziwych trudności.
Po opuszczeniu terenu ośrodka kolonijnego Nikola teoretycznie mogłaby się po prostu rozkoszować wolnością. Zdaje sobie ona jednak sprawę, że najpierw musi zadbać o nową tożsamość, aby nie dało się jej od razu rozpoznać, gdy policja rozpocznie już poszukiwania zaginionej dziewczyny. Skoro ma zaledwie dwanaście lat, a wygląda nawet na mniej, to naturalnym wyjściem wydaje się przeistoczenie się w nieco starszą nastolatkę. Ciuchy z lumpeksu, tęczowe korale i kolczyk w nosie (taki na magnes, żeby nic trzeba było przekłuwać), a na dodatek nowe imię sprawiają, że w Majce nie tylko trudno dostrzec Nikolę, ale ona sama czuje się inną osobą.
Mamy jednak świadomość, że ta przemiana wcale nie znaczy, że bohaterka staje się bardziej dojrzała czy mądrzejsza. Z jednej strony z pewną ulgą obserwujemy więc, jak znajduje sposób na uczciwe zarobienie pieniędzy czy w miarę bezpieczne miejsce na spędzenie nocy. Z drugiej zaś strony chcielibyśmy, by po prostu jak najszybciej wróciła do domu, bo cały czas martwimy się, czy w trakcie ucieczki nie spotka jej nic złego.
Sytuacja się komplikuje, kiedy do Majki dołącza przypadkowo spotkany Dawid. W odróżnieniu od dziewczyny ma on bogatych rodziców, ale z łatwością porzuca wygody luksusowego hotelu, by przeżyć wakacyjną przygodę. Z zainteresowaniem obserwujemy, jak mimo początkowej nieufności dwoje uciekinierów w miarę upływu czasu coraz lepiej się dogaduje. Ta idylla nie trwa jednak długo, a gdy chłopak wpadnie w tarapaty, jego towarzyszka stanie przed kolejną naprawdę trudną decyzją.
Oczywiście w napięciu czekamy, by dowiedzieć się, jak ostatecznie zakończy się ucieczka Nikoli, ale równie ważne okazują się powody, dla których dziewczyna nie chce wracać do domu. W tym przypadku nie chodzi bowiem o jedynie przyciągnięcie uwagi matki, która więcej czasu poświęca młodszemu dziecku. Z kolei konieczność ciągłego przebywania w małym mieszkaniu z ruchliwym i wrzaskliwym dwulatkiem też daje się bohaterce we znaki, ale naprawdę nie może wytrzymać nagannego zachowania ojca swego przyrodniego brata. Doskonale rozumiemy, czemu nastolatka zdecydowała się na tak radykalną formę wyrażenia protestu, skoro jej wcześniejsze próby przedstawienia własnych racji się nie powiodły.
W książce Rafała Witka znajdziemy więc utrzymany w sumie w dość pogodnych barwach opis wakacyjnych przygód dwojga uciekinierów, którzy szybko zdobywają sympatię czytelników. Jednocześnie Ja, Majka to dowód na to, że można z wyczuciem i delikatnością pisać o naprawdę trudnych sprawach.
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  Mikrokosmos

  Dominika Cirocka

  Erika Swyler Światło innych gwiazd
  

  
  Światło innych gwiazd Eriki Swyler stanowi udany mariaż znanych motywów s-f i wątków obyczajowych. Przede wszystkim to jednak opowieść o sile pasji i więziach międzyludzkich, a także cenie, którą czasem przychodzi nam za ich pielęgnowanie zapłacić.
Ekstrakt: 70%
[image: Światło innych gwiazd]
Nedda Papas  córka ekscentrycznego naukowca i niespełnionej chemiczki piekącej oryginalne torty  już jako mała dziewczynka marzy o tym, aby zostać astronautką. Z zachwytem śledzi starty wahadłowców z pobliskiej amerykańskiej stacji kosmicznej na Florydzie i robi wszystko, aby w przyszłości pójść w ślady swojej największej idolki Judy Resnik, która jako czwarta kobieta na świecie znalazła się w przestrzeni kosmicznej. Jej dziecięca fascynacja, inaczej niż ma to miejsce w przypadku wielu młodzieńczych pasji, nie mija z czasem. Wiele lat później, już jako dorosła kobieta, Nedda staje się uczestniczką niezwykłej misji kosmicznej na statku zwanym Chawla i musi stawić czoło awarii, która stanowi zagrożenie życia całej załogi.
Światło innych gwiazd to powieść, którą trudno jednoznacznie zaklasyfikować pod względem gatunku. Tylko z pozoru na pierwszy plan wysuwa się wątek s-f z motywem zakrzywienia czasu, ekscentrycznym naukowcem, konstruującym dziwne urządzenie i astronautami podróżującymi na planetę, która ma w przyszłości stać się nadzieją ludzkości. Mnie dużo bardziej urzekają jednak w tej opowieści smaczki obyczajowe  wyraziści bohaterowie i łączące ich nieoczywiste, choć bez wątpienia głębokie relacje. Mam tu na myśli choćby członków misji kosmicznej, zdanych wyłącznie na siebie wzajemnie, na niewielkiej przestrzeni statku kosmicznego tworzących swoisty mikrokosmos, ale także rodzinę Neddy. Jej nieco ekscentrycznego ojca, którego bystry umysł i ogromna miłość do córki nieustanie staje w kontrze do ograniczeń zmęczonego bólem i postępującą chorobą ciała, a także dość zagubioną, lecz niezwykle inteligentną matkę. Wszyscy członkowie tej nietypowej rodziny są w pewnym sensie wizjonerami. Z jednej strony mają ze sobą wiele wspólnego, z drugiej zaś bywają tak pochłonięci wzniosłymi ideami, kiełkującymi w ich własnych głowach, że czasem trudno im się porozumieć.
Nie czuję się kompetentna, aby wypowiadać się na temat sensowności koncepcji naukowych wykorzystanych przez autorkę do budowania fabuły. Wydaje mi jednak, że to nie one są tutaj kluczowe. Dla mnie Światło innych gwiazd to przede wszystkim książka o sile miłości i pasji oraz cenie, jaką za ich pielęgnowanie przychodzi nam czasem zapłacić. O poświęceniu, a także o tym, że świat rządzi się swoimi prawami, a próby zburzenia tego porządku i nagięcia go do własnej woli mogą okazać się niezwykle kosztowne i opłakane w skutkach.
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  PRL w kryminale:Niewesołe jest życie staruszka

  Sebastian Chosiński

  Zygmunt Zeydler-Zborowski Proszę nikogo nie winić
  

  
  Piszę te słowa z prawdziwym bólem, ale to  prawdopodobnie  nasze ostatnie spotkanie w tej rubryce z twórczością mistrza polskiej powieści milicyjnej Zygmunta Zeydlera-Zborowskiego. Jeśli bowiem nie pojawi się w sprzedaży kolejna niepublikowana wcześniej książka słynnego autora kryminałów (pozostająca w maszynopisie), Proszę nikogo nie winić zamknie wielomiesięczny trud przybliżania czytelnikom jego dokonań.
Ekstrakt: 60%
[image: Proszę nikogo nie winić]
Gdybym był żeglarzem, mógłbym stwierdzić w tej chwili, że po czternastomiesięcznym niemal rejsie dobijam właśnie do brzegu. Tyle bowiem minęło czasu od momentu, kiedy w rubryce PRL w kryminale przyjrzałem się pierwszej powieści Zygmunta Zeydlera-Zborowskiego, jaką można byłoby określić mianem milicyjnej. Zarazem pierwszej, w jakiej pojawiła się postać porucznika (potem awansowanego na kapitana i ostatecznie majora) Stefana Downara. Był to Czarny mercedes (1958)  peerelowski kryminał noir, któremu wcale nie było tak daleko  i nie chodzi tu o wartość artystyczną, bo to zupełnie inna para kaloszy  do legendarnego Złego Leopolda Tyrmanda. Po Czarnym mercedesie Zeydler-Zborowski wielokrotnie wracał do swego sztandarowego bohatera, ale napisał też wiele książek detektywistycznych, w których Downar nie pojawiał się wcale. Ich liczba rosła zwłaszcza pod koniec pisarskiej kariery warszawskiego prozaika (mniej więcej od połowy lat 70. ubiegłego wieku).
Znaczące jest to (i, jak można sądzić, wcale nieprzypadkowe), że major Downar jest nieobecny również we wszystkich czterech powieściach, jakie odnaleziono w formie maszynopisów dopiero po śmierci Zeydlera-Zborowskiego (co, przypomnijmy, nastąpiło w 2000 roku), czyli w Wernisażu, Gorylu z Wołomina, Kabale oraz Proszę nikogo nie winić. Opublikowano je w latach 2009-2013 i choć nie wpłynęły one w żaden sposób na ocenę całego dorobku pisarza  ani jej nie podniosły, ani nie obniżyły  to jednak chętnych, aby je poznać nie brakowało. Co nimi kierowało? W jakimś stopniu zapewne nostalgia, tęsknota za światem, w którym wszystko wydawało się prostsze, przestępcy (w tym nawet mordercy) kulturalniejsi i bardziej wyrafinowani, a ścigający ich gliniarze  pełni zrozumienia dla trosk zwykłych obywateli.
W Proszę nikogo nie winić obowiązek złapania bandyty spada na barki kapitana Jerzego Mareckiego i porucznika Jana Kosińskiego. Aczkolwiek na samym początku nie są oni wcale przekonani, czy mają w ogóle do czynienia z przestępstwem. I na tym właśnie polegało wyrafinowanie zabójcy. O co chodzi? Otóż od paru miesięcy warszawska milicja styka się z trudnymi do zrozumienia samobójstwami starszych samotnych osób. Wspólnym mianownikiem tych dramatów jest fakt, że dotykają one ludzi majętnych (albo mających wysokie emerytury, albo otrzymujących pomoc od bliskich, którzy mieszkają za granicą); najdziwniejsze natomiast w tym wszystkim jest to, że przed uczynieniem ostatniego kroku  najczęściej za sprawą trucizny  przyszli samobójcy wypłacają swoje oszczędności, które następnie w niewyjaśniony sposób znikają. Pozostaje jedynie zimny trup i list pożegnalny za każdym razem wieńczony tą samą frazą: Proszę nikogo nie winić.
Kiedy, jako stróż prawa i porządku, ma się do czynienia z taką sytuacją raz, może to wzbudzać drobne podejrzenia, za drugim razem  daje już co nieco do myślenia, a za trzecim  nie ma wyjścia, trzeba wszcząć dochodzenie. Nawet jeżeli przełożony  w tym przypadku jest to pułkownik Łukaszczyk  patrzy krzywym okiem, bo przecież zdolni oficerowie potrzebni są do rozwiązywania prawdziwych, a nie urojonych przestępstw. W tym samym czasie mogliby na przykład ścigać handlarzy narkotyków, którzy na dobre rozpanoszyli się w ludowej ojczyźnie. Mareckiemu sprawa śmierci Leonarda Bugajskiego nie daje jednak spokoju. Tym bardziej że przed nim to samo spotkało Stanisława Mizerskiego i Łukasza Pawelskiego. Cała trójka najpierw opróżniła swoje konta bankowe (złotówkowe i walutowe), a krótko potem rozstała się z tym światem.
Nieszczęśliwy zbieg okoliczności? Kapitan w takie cuda nie wierzy. Zwłaszcza że śladu po pieniądzach nie ma. A w przypadku Bugajskiego, którego wydatnie wspierał finansowo syn z Nowego Jorku, zniknęła również biżuteria. Problem Mareckiego polega głównie na tym, że nie ma żadnego punktu zaczepienia. Ani jednego świadka, ba! nawet śladów przemocy na ciałach denatów, co oznacza, że prawdopodobnie staruszkowie otruli się sami, bez udziału osób trzecich. Nie ma jednak wątpliwości, że ktoś ich do tego skłonił, a kiedy już nie żyli  perfidnie okradł. Tylko kto? Z pomocą przychodzi mu przypadek, a mówiąc konkretniej  przyjaciółka szwagierki, która przyleciała z mężem z Kanady i mocno zaniepokoiła się depresyjnym stanem psychicznym swojego dziadka. Kapitan usłyszawszy jej narzekania, postanawia dowiedzieć się więcej. Bo kto wie, może w ten właśnie sposób wytropi nikczemnego zbrodniarza (nie w sensie dosłownym, lecz metaforycznym).
Ale to nie jedyna sprawa, jaką musi zająć się dzielny kapitan. Drugą jest zabójstwo niejakiego Roberta Szyndlera z Podkowy Leśnej (oj, miał słabość do tej miejscowości Zeydler-Zborowski!), będącego na pół etatu radcą prawnym w tak zwanej firmie polonijnej (ich wysyp nastąpił na początku lat 80. ubiegłego wieku, więc pewnie to w tej dekadzie  raczej od 1985 roku wzwyż  powstała książka). Ślady tej zbrodni zataczają z czasem tak szerokie koło, że Marecki niemal traci orientację. Pojawia się coraz więcej podejrzanych, a wśród nich trafia się nawet mężczyzna o zainteresowaniach artystycznych. Owszem, wśród takich również trafiają się kanalie. W każdym razie, co zapewne musiało być zaskoczeniem dla prowadzących śledztwo, przychodzi taki moment, kiedy okazuje się, iż obie sprawy wzajemnie się zazębiają. Jest to zrządzeniem tyleż szczęśliwym, co niefortunnym, ponieważ trudno dociec, jaka nitka prowadzi do którego kłębka.
Proszę nikogo nie winić lokuje się w stanach średnich, jeśli chodzi o jakość dokonań Zeydlera-Zborowskiego. Inteligencji nie obraża, ale też nie wywołuje ciarek na plecach ani nie sprawia, że gotowi jesteśmy zawalić noc, byle tylko dobrnąć do końca i poznać rozwiązanie zagadki (a w tym przypadku dwóch zagadek) Jako bonus do niepublikowanej wcześniej powieści wydawca dorzucił jeszcze opowiadanie zatytułowane Tajemniczy turysta (w 2012 roku wydawnictwo Wielki Sen wzbogaciło nim reedycję powieści Gość z Londynu). Pierwotnie tekst ten ukazał się w miesięczniku Horyzonty Techniki w numerze 1 z 1962 roku. Stanowiło ono zachętę dla czytelników, którzy  w formie konkursowej  mieli przedstawić spodziewane zakończenie intrygi. Swoją wersję Zeydler-Zborowski zaprezentował trzy miesiące później. Uważni czytelnicy szybko jednak wpadną na to, że nie była to proza w pełni oryginalna, lecz wycięty z kontekstu fragment opublikowanej w 1962 roku jedynie w prasie powieści Gdzie jest Joachim Finke?. To jednak nieistotne, bo przynajmniej w nim powraca postać majora  gwoli ścisłości wtedy jeszcze kapitana  Downara.
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  Zbrodnie w stylu retro:Na rozkaz premiera!

  Sebastian Chosiński

  Adam Nasielski Puama E, Adam Nasielski Puama E
  

  
  Wszystkie wznowione przez Wydawnictwo CM książki Adama Nasielskiego, których głównym bohaterem jest inspektor Bernard Żbik, ukazały się w serii Kryminały przedwojennej Warszawy (również ta, która pojawiła się jako siódma  Puama E). Co w tym dziwnego? Choćby to, że tym razem sensacyjna akcja powieści rozgrywa się, owszem  w stolicy, ale polskich Tatr, czyli Zakopanem.
Ekstrakt: 70%
[image: Puama E]
Odniósłszy w pierwszej połowie lat 30. ubiegłego wieku wielki sukces czytelniczy, Adam Nasielski postanowił szybko  zgodnie ze znanym powiedzeniem  kuć żelazo, póki gorące i kolejne powieści wyrzucał z siebie z prędkością kul opuszczających lufę karabinu maszynowego. Jak, nie przymierzając, Remigiusz Mróz. O ile jednak nie jestem w stanie stwierdzić, jaki poziom reprezentuje twórczość Mroza (nie czytałem bowiem dotąd ani jednej jego książki), o tyle w przypadku Nasielskiego z ogromnym zaskoczeniem podczas lektury kolejnych jego dzieł konstatuję, że ich jakość odpowiada ilości. Choć wciąż jest to literatura popularna, pulpowa, której najważniejszy cel to dostarczanie rozrywki czytelnikom, to jednak w swoim gatunku pisarz z Warszawy, mimo że od pewnego momentu mieszkający w dalekich od stolicy Zaleszczykach, osiągnął prawdziwe mistrzostwo. Widoczne zwłaszcza w cyklu Wielkie gry Bernarda Żbika, którego bohaterem jest słynny oficer Centrali Służby Śledczej.
Słynny, bo do 1936 roku dał się już poznać z sześciu książek, spośród których trzy są niezłe (mam tutaj na myśli Alibi, Operę śmierci oraz Dom tajemnic), a trzy pozostałe  bardzo dobre (do tego grona należą Człowiek z Kimberley, Skok w otchłań i Grobowiec Ozyrysa). A gdzie przypisać Puamę E? Zdecydowanie do tych drugich! Kto wie, może to nawet najlepsza, chociaż jej fabuła może  dla odmiany  wydawać się najbardziej nieprawdopodobna, powieść Nasielskiego. Jest w niej bowiem wszystko, czego mogą sobie życzyć wielbiciele podobnej literatury: tajne służby, groźba masowego mordu, nieszczęśliwa miłość i szaleństwo. Jest również bardzo konkretny trup młodego naukowca, którego śmierci Żbik nie zdołał wprawdzie zapobiec, ale za to postanowił zrobić wszystko, aby dopaść sprawcę przestępstwa. Dodam: sprawcę nadzwyczaj przebiegłego! Ale czy inspektor stykał się w czasie swoich wielkich gier z innymi?
Powieść ukazała się w swej podstawowej wersji w 1936 roku, a tradycyjnie opublikowało ją  podobnie jak inne powieści o Żbiku  stołeczne Wydawnictwo Stanisława Cukrowskiego. Dwa lata później natomiast Nasielski przygotował wersję skróconą Puamy E, która jako Tajemniczy X została opublikowana w zeszytowej serii Co Tydzień Powieść. Inspektor Centrali Służby Śledczej pojawił się w niej już po raz siódmy, ale po raz pierwszy przyszło mu prowadzić śledztwo z dala od Warszawy. Ba! na dodatek śledztwo, którego wcale nie chciał i, gdyby tylko mógł, to by się od niego odżegnał. Ale cóż patriotyczny obowiązek, dobro państwa, racja stanu itp. itd., a może po prostu ambicja  względnie ego  Bernarda Żbika zdecydowała, że zamiast cieszyć się urokami Zakopanego w zimie, jeździć na nartach, flirtować z pięknymi kobietami, zdecydował się mimo wszystko jeszcze raz stanąć w szranki z perfidnym i niebezpiecznym wrogiem.
Oczywiście możemy dziwić się, że tym razem Nasielski wysłał swojego bohatera poza Warszawę (w każdym razie dalej niż do Wilanowa), ale przecież każdy  nawet taka maszyna do łapania przestępców, jak Żbik  musi kiedyś odpocząć, odetchnąć świeżym i czystym powietrzem, a choćby i nawet oddać się błogiemu nicnierobieniu. Dotarłszy do Zakopanego, policjant  pragnący jednak zachować incognito  wynajął na cały miesiąc pokój u gazdy. Jak się okazało, w tym samym pensjonacie mieszka jego kolega po fachu, komisarz Jerzy Jungweiss ze Lwowa, który tym sposobem stanie się świadkiem kolejnej wielkiej gry (choć znaczącej roli w niej, wbrew pozorom, nie odegra). Zyska jednak sposobność oglądania mistrza w akcji, dzięki czemu być może sam nabierze wprawy, co przełoży się na jego efektywniejszą pracę w swoim miejscu zatrudnienia. Ale do rzeczy Uciekający od codziennych trosk inspektor i komendant po dniu spędzonym na nartach wracają do pensjonatu na obiad, gdzie z radia dowiadują się, że
  i to jest wiadomość z gatunku elektryzujących  że tego samego dnia rano z laboratorium doktora Wermińskiego skradziono butlę z bezbarwną i bezzapachową trucizną o straszliwej mocy. Można by nią wytruć nawet milionowe miasto. Sprawa, jak widać, poważna. Na tyle, że Policja Państwowa zapewnia złodziejowi bezkarność, jeśli zwróci w stanie nienaruszonym to, co ukradł; natomiast osoba, która przekaże informację ułatwiającą złapanie sprawcy, może liczyć na sowitą nagrodę (całe 5 tysięcy złotych). O dziwo jednak, na Żbiku informacja ta nie robi wielkiego wrażenia. Lecz tylko do momentu, gdy znalazłszy się wieczorem z Jungweissem w lokalu, czyta w lokalnej gazecie ogłoszenie, z którego wynika, że laboratorium analityczne radiologa doktora Władysława Wermińskiego znajduje się w Zakopanem. Od tej pory wydarzenia nabierają tempa. W drzwiach lokalu chwilę później pojawia się bowiem aspirant Adam Billewski, z którym Żbik pożegnał się zaledwie trzy dni wcześniej w Warszawie, oraz tajemniczy podpułkownik Olgierd z Dwójki, czyli Oddziału II Sztabu Generalnego (to jest wywiadu i kontrwywiadu). Oznacza to tyle, że z urlopu  przynajmniej na razie  nici.
[image: Puama E]
Żbik jeszcze próbuje się bronić, ale Billewski ma list od samego premiera, który nakazuje mu zająć się sprawą, co jest równoznaczne z rozkazem. Kuszące są też dla inspektora nieograniczone pełnomocnictwa, chociaż trudno oczywiście posądzać go o to, by miał ochotę je z przesadą wykorzystywać. Jeżeli tak, to jedynie dla dobra ojczyzny, która być może znalazła się właśnie w ogromnym niebezpieczeństwie, o czym przekonuje policjanta podpułkownik Olgierd. Od niego inspektor dowiaduje się, że doktor Wermiński to major rezerwy, a jego laboratorium działa pod skrzydłami Ministerstwa Spraw Wojskowych. Enigmatyczna Puama E jest wynalazkiem doktora i jego asystentów, odpowiedzią na zdobyty przez polski wywiad w jednym z krajów ościennych (i nie chodzi o Czechosłowację) gaz trujący. Pełni funkcję pochłaniacza, lecz sama w sobie jest potworną toksyną  co prawda nie zabija, ale wywołuje u człowieka nieuleczalny obłęd, którego objawy pojawiają się mniej więcej po miesiącu od nieświadomego zażycia środka.
Przekonany o ważności sprawy, Żbik wciąż jednak nie rozumie, dlaczego wywiad i sam premier do niego zwrócili się o pomoc. Pojmuje to dopiero, kiedy pojawia się w willi o niewinnej nazwie Prakseda. Wtedy okazuje się, że butla z trucizną zniknęła z budynku pilnowanego przez wojsko, w czasie kiedy przybywały w nim jedynie cztery osoby: Wermiński oraz troje jego asystentów (naukowców z tytułami doktorskimi)  Alicja Korbut, Karol Janicki i Achilles Tarski. Czyli sytuacja typowa dla wielkiej gry: zamknięta przestrzeń i przestępca, który nie miał prawa opuścić jej. Nietypowe jest natomiast to, że  jak na razie przynajmniej  nie popełniono żadnej zbrodni. Czy w takiej sytuacji metody śledcze inspektora Żbika sprawdzą się na tyle, że wyjaśnić zagadkę? Sam policjant ma co do tego poważne wątpliwości, a po pierwszych przesłuchaniach dosłownie rozkłada ręce z bezradności. Nic nie wie, nic nie rozumie, a na duchu muszą podtrzymywać go Billewski i Olgierd.
Mimo tak beznadziejnego początku dochodzenia, z czasem robi się coraz ciekawiej, a fabuła zagęszcza się. Nad bohaterami zapada też coraz głębszy  w znaczeniu symbolicznym  mrok, czemu sprzyja niezwykłe sąsiedztwo Praksedy, czyli szpitala psychiatrycznego dla bogatych. Na tyle bogatych, że ośrodek funkcjonuje pod zupełnie inną nazwą, aby polscy arystokraci i ziemianie nie mieli obaw przed umieszczaniem w nim swoich mniej lub bardziej sfiksowanych krewnych. Nasielski z dużą łatwością poszerza krąg podejrzanych, wprowadza na arenę wciąż nowe postaci, a jednocześnie nieustannie myli tropy. Towarzyszący mu Billewski, Olgierd i Jungweiss są nie mniej, niż on sam, zdezorientowani, zwłaszcza że co rusz pojawia się jakiś nowy element, a śledczy zaskakiwany jest nagłym zwrotem wydarzeń. Trzeba przyznać, że autor powieści w ciągu zaledwie pięciu lat od momentu, gdy wydał swą pierwszą książkę (Strzał), rozwinął nie tylko warsztat, ale i wyobraźnię, dzięki której stworzył tak zagmatwaną i sensacyjną fabułę. Z drugiej strony Puama E to książka, w której nie brakuje, będącego owocem wielu autoironicznych uwag Żbika, humoru. Jakby za jego sprawą prozaik chciał choć odrobinę rozgonić mrok, w jaki zagłębiali się bohaterowie.
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  Krótko o książkach:Co do joty

  Joanna Kapica-Curzytek

  Pierre Lemaitre Kolory ognia
  

  
  Są () ludzie ukarani i ludzie bezkarni  jak głosi motto na początku powieści. W Kolorach ognia kara wymierzona jest za sprawą misternie przygotowanej zemsty. W tle są wielkie pieniądze i społeczny prestiż.
Ekstrakt: 70%
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Lata 20. XX wieku, Paryż. Madeleine Péricourt jest córką bogatego bankiera, samotnie wychowującą kilkuletniego syna. Poznajemy ją, gdy bierze udział w pochówku ojca. Jest jedyną spadkobierczynią wielkiego majątku, ale nieszczęśliwy wypadek podczas pogrzebu sprawia, że nie ma głowy do tego, by dopilnować egzekucji testamentu. Pieniądze wymykają się jej z rąk, ale okazuje się, że kobieta potrafi zawalczyć o siebie, choć nie natychmiast. Szeroko i misternie zakrojona intryga to dla autora pretekst, by pokazać panoramę francuskiego społeczeństwa w czasach międzywojnia. Kolory ognia budzą skojarzenie z powieściami Balzaca, który jak nikt inny potrafił pokazać ludzkie namiętności i  cyniczną naturę człowieka, zwłaszcza gdy na horyzoncie pojawiają się pieniądze. Dużo ciepła natomiast wnosi wątek Paula, gdy podziwia on śpiewaczkę operową Solange Gallinato (to postać prawdziwa). Dostrzegam też u Lemaitra wiele podobieństw do pisarstwa Jeffreya Archera: obecna jest  tu ta sama nuta ironii, dystansu i lekkiego absurdu. Zemsta, tak jak u brytyjskiego autora, spełnia się co do joty Są też polskie akcenty, Warto poznać twórczość tego francuskiego pisarza, który za swój utwór Do zobaczenia w zaświatach został wyróżniony w 2013 roku prestiżową Nagrodą Goncourtów.
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  Toksyczne upojenie

  Joanna Kapica-Curzytek

  Stefan Zweig Dziewczyna z poczty
  

  
  Dziewczyna z poczty, ostatni utwór Stefana Zweiga, opublikowany kilkadziesiąt lat po jego śmierci, to wnikliwy psychologiczny portret młodej kobiety. W ubogie, skromne życie Christine wkracza niespodziewanie luksus i bogactwo, zmieniając ją na zawsze.
Ekstrakt: 80%
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Książka powstawała w latach trzydziestych XX. Wieku. Autor nie zdążył jej dokończyć (w 1942 roku odebrał sobie życie w proteście przeciw hitleryzmowi). Wydawca Knut Beck dopełnił dzieła, posługując się notatkami, całość opracował także od strony redakcyjnej. Jego posłowie przybliża nam okoliczności i szczegóły tego przedsięwzięcia. Czytamy tam między innymi, że nieopublikowana wtedy jeszcze historia Dziewczyny z poczty była kanwą filmowego scenariusza, współtworzonego przez Zweiga. To niejedyne filmowe konotacje tego utworu, który został opublikowany dopiero w roku 1982. Warto wspomnieć, że był on inspiracją dla reżysera Wesa Andersona w pracy nad filmem The Grand Budapest Hotel.
Austriacki prozaik Stefan Zweig zalicza się do klasyków literatury XX wieku, jego książki do dzisiaj są wznawiane i chętnie czytane. Interesował się psychologią i psychoanalizą, co znajduje szerokie odbicie w jego utworach. Szczególnie zachwycające są jego portrety kobiet (na przykład w nowelach: Niecierpliwość serca czy 24 godziny z życia kobiety). Nie inaczej jest w Dziewczynie z poczty  spotykamy tutaj tytułową bohaterkę, dwudziestoparoletnią Christine.
Spotkanie z nią jest zarazem zetknięciem się z niedostatkiem i biedą, dotykającą po pierwszej wojnie światowej wielu ludzi. Młoda kobieta pracuje jako urzędniczka na prowincjonalnej poczcie (tę pracę dostała i tak po znajomości), co daje jej ledwie minimalną stabilizację. Oceniając jej status w dzisiejszych kategoriach: jest prekariuszką i nie może liczyć na żaden rozwój zawodowy ani finansowy awans. Christine ma na utrzymaniu chorą matkę. Brat poległ na wojnie, ojciec też już nie żyje.
Niespodziewanie, z matką nawiązuje kontakt jej siostra, która lata temu wyszła za mąż za bogatego biznesmena i wyemigrowała do Stanów Zjednoczonych. Obecnie przyjechała na wakacje do Szwajcarii i liczy na to, że zobaczy się z rodziną. Matka jest jednak już zbyt chora, aby wyruszyć w podróż. Na spotkanie z ciotką w szwajcarskiej Engandynie wyrusza sama Christine. To dla młodej dziewczyny pierwsza tak daleka i samodzielna podróż.
Na miejscu dochodzi do tego, co najlepiej oddaje oryginalny tytuł powieści. To Rausch der Verwandlung, czyli odurzenie, by nie rzec  nawet toksyczne upojenie przemianą. Christine nagle i bez przygotowania trafia do środowiska bogatych i uprzywilejowanych hotelowych gości. Staje się jedną z nich, choć wcześniej ciotka musiała jej pożyczyć drogie i modne stroje oraz zakupić to i owo, by było to możliwe. Potem jednak nie ma już dla dziewczyny żadnych barier. Zweig wspaniale portretuje jej oszołomienie i zawrót głowy od niespodziewanego szczęścia. Christine staje się duszą towarzystwa, adoruje ją starszy pan, z uwagą patrzą na nią synowie bogatych rodów
Doświadczenie luksusu i bogactwa na zawsze zmienia młodą Christine. Perspektywa powrotu do domu i do pracy staje się nieznośna. Dziewczyna nie potrafi już zaakceptować tego, co przyniósł jej los. Po jakimś czasie poznaje Ferdinanda, z którym łączą ją wspólne zapatrywania na te sprawy. Dziewczyna z poczty nabiera szerszego, społecznego wydźwięku, budząc refleksje dotyczące barier klasowych, w czasach Stefana Zweiga sztywnych i nieprzekraczalnych. Wybrzmiewające w powieści słowa Ferdinanda przekazują także zawoalowane oskarżenie wobec państwa austriackiego, które podczas pierwszej wojny światowej wykorzystywało swoich obywateli (powołując ich obowiązkowo do wojska), nie dając później niczego w zamian.
Dziewczyna z poczty jest interesującą lekturą także z racji tego, że zawiera w sobie niejeden motyw autobiograficzny  o czym można przeczytać w posłowiu Knuta Becka. Autor rzeczywiście odwiedził szwajcarską Engandynę podczas jednego z wakacyjnych wyjazdów. Pojawia się także motyw wspólnego samobójstwa (Zweig zabił się wraz z żoną). Ciekawe jest też to, że powieść kończy się tak samo, jak Ulisses Jamesa Joyce′a  Christine, tak jak Molly Bloom mówi: tak. Po tym słowie zaczyna się jej wielki dramat, którego się domyślamy, choć ona być może tego nie jest jeszcze świadoma, bo przeżywa kolejną falę odurzenia i rauszu
Utwór ten, nawet jeśli ujrzał światło dzienne z pomocą innej osoby, ma w sobie wszystkie mocne strony pisarstwa Stefana Zweiga. Zniuansowane i wielowymiarowe psychologiczne portrety postaci (przede wszystkim kobiecych) oraz intrygujące tło (tutaj sugestywnie pokazany alpejski krajobraz). Ciekawie też zostały pokazane problemy społeczne. Budzi to przy okazji refleksję, że niejedna przedstawiona tu kwestia nie straciła na aktualności.
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  Prawda ukryta pod powierzchnią

  Marcin Mroziuk

  Linor Goralik Zimne wody Wenisany
  

  
  Wbrew znanemu powiedzeniu Zimne wody Wenisany spokojnie można byłoby ocenić po okładce, bo krótka powieść Linor Goralik jest równie zachwycająca jak przepiękne rysunki Rocha Urbaniaka. Szkoda tylko, że to zaledwie początek tej fantastycznej historii, a wewnątrz nie ma już żadnych ilustracji.
Ekstrakt: 80%
[image: Zimne wody Wenisany]
Trzeba przyznać, że autorce udało się tutaj stworzyć naprawdę intrygujący świat. Tworzą go Weniskajl i Weniswajt, które są otoczone kulą chroniącą przed zielonym trującym powietrzem. Te dwa miasta są jakby swoimi lustrzanymi odbiciami, bo wszystkie budowle z pierwszego mają odpowiedniki w drugim, tyle że w tym ostatnim przypadku znajdują się one w całości pod powierzchnią wody.
Liczne kanały i mostki nad nimi sprawiają zaś, że Weniskajl pod wieloma względami przypomina Wenecję. Zamieszkujący go ludzie lękają się jednak choćby krótkotrwałego zanurzenia, gdyż może to wywołać chorobę zwaną tęczowicą. Zarażeni nią podobno najpierw wariują, a potem znikają, bo nie potrafią się oprzeć pragnieniu pójścia do strasznego granatowego lasu Wenisfajn, gdzie czeka ich już tylko śmierć. Z kolei ci, którzy nie wydostali się na powierzchnię, nie do końca umierają, lecz są skazani na dziwne życie topielców wśród zasadniczo ignorujących ich innych istot zamieszkujących Weniswajt.
Towarzysząc dwunastoletniej Agacie, stopniowo jednak coraz lepiej poznajemy Wenisanę i zaczynamy się orientować w rządzących tam regułach. Co istotne, w rzeczywistości nie zawsze są one zgodne z wiedzą wpajaną tamtejszym dzieciom. Niezależne od dziewczynki okoliczności powodują, że zostaje ona w praktyce zmuszona do odkrycia rozmaitych sekretów tego świata. Jesteśmy więc świadkami, jak po wpadnięciu do wody nie zostaje zaatakowana przez żyjące w Weniswajcie gabo, lecz wręcz przez nie uratowana. Okazuje się bowiem, że te przypominające ptaki stworzenia zabijają wprawdzie dorosłych, ale mają litość dla dzieci, a w dodatku mogą w dość specyficzny sposób komunikować się z ludźmi.
Bohaterka ma więc nadzieję, że nie tylko uda jej się ocalić własną skórę, ale również doprowadzić do zaniku wrogości między wszystkimi istotami rozumnymi z Wenisany. Liczy przy tym, że pomogą jej najlepsi przyjaciele z koledżu, a także pewien młody gabo, z którym udaje jej się nawiązać bliższy kontakt. Niestety w miarę rozwoju wydarzeń Agata przekona się, że nie będzie to tak proste zadanie, jak jej się wydawało. I nie chodzi jedynie o to, że dorośli puszczają mimo uszu rady dzieci. Równie ważne jest, że nieporozumienia pomiędzy Weniskajlem i Weniswajtem mają swe źródło zarówno w toczonej przed laty Wielkiej Wojnie o Wolność, która przyniosła setki ofiar po obu stronach, jak i w obecnych działaniach ludzi i gabo. Co gorsza, dziewczynka dostrzega, że jej pobratymcy wcale nie mają zamiaru zmienić swego postępowania, a przywódcy zdają się przymykać oko na wiele czynów, które powinny być surowo karane.
Niestety nasza ciekawość odnośnie historii Wenisany czy warunków codziennego życia w tym świecie nie zostaje do końca zaspokojona, a sama opowieść zostaje przerwana w bardzo dramatycznym momencie. Zastanawiamy się też na przykład, jakie naprawdę znaczenie ma w Weniskajlu kult świętych  znajdujący swój oddźwięk nawet w tytułach poszczególnych rozdziałów, które w tej książce noszą miano scen zapisanych ku czci różnych patronów. W związku z tym czytelnikom pozostaje tylko mieć nadzieję, że Linor Goralik nie każe im długo czekać na możliwość poznania dalszego ciągu losów Agaty.
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  Ten okrutny XX wiek:Pokonani, ale nie zwyciężeni

  Sebastian Chosiński

  Robert Żółtek Ogień i pył
  

  
  19 kwietnia przypadła kolejna rocznica wybuchu powstania w getcie warszawskim. I z tej właśnie okazji wydawnictwo MG opublikowało nową powieść historyczną Roberta Żółtka  Ogień i pył. Ostatnia wiosna Mordechaja Anielewicza, która jest niemal kronikarską, choć przedstawioną w formie beletrystycznej, relacją z przebiegu tego skazanego od samego początku na klęskę zrywu.
Ekstrakt: 70%
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Powstańcy w getcie  i to zarówno ci z Żydowskiej Organizacji Bojowej, na czele której stał Mordechaj Anielewicz, jak i z Żydowskiego Związku Wojskowego  nie liczyli oczywiście na zwycięstwo, bo było ono po prostu nierealne. Zryw zbrojny, który wybuchł w samym sercu okupowanej przez nazistów Europy, w dzielnicy jednego miasta, w chwili kiedy Wehrmacht był już wprawdzie upokorzony klęską pod Stalingradem, ale wciąż trzymał się mocno (i powoli szykował się do wielkiej ofensywy pod Kurskiem)  z góry skazany był na klęskę. Chodziło więc nie o to, aby zwyciężyć, ale z godnością umrzeć. Udowodnić esesmańskim nadludziom, że ci, którym odmawiali prawa do istnienia, których skazali na komory gazowe Treblinki, Sobiboru, Bełżca czy Auschwitz-Birkenau, są zdolni do stawienia oporu.
Literatura dotycząca Zagłady, w tym także powstania w getcie, jest oczywiście bardzo bogata. Przeważają pozycje wspomnieniowe i opracowania historyczne, lecz temat ten obecny jest również w beletrystyce. W takiej formie pisali o wydarzeniach z wiosny 1943 roku chociażby emigrant Roman Orwid-Bulicz (Europa nie odpowiada, 1950) oraz Amerykanin pochodzenia żydowskiego Leon Uris (Miła 18, 1961). Teraz dołączył do nich tworzący współcześnie Robert Żółtek  jak sam o sobie pisze, historyk  z wykształcenia i z pasji. To jego druga powieść; pierwszą były opowiadające o rzezi wołyńskiej Szakale (Opowieść o UPA) (2014). Jak więc widać, autor wybiera wątki, które mogą, a nawet powinny, zainteresować wielu czytelników, choć oczywiście jestem bardzo daleki od zarzucania mu z tego powodu koniunkturalizmu.
Wydany z okazji sześćdziesiątej ósmej rocznicy powstania w getcie Ogień i pył ma w zasadzie dwa podtytuły: Ostatnia wiosna Mordechaja Anielewicza oraz Powieść o powstaniu w getcie warszawskim. To akurat zabieg czysto komercyjny, dzięki któremu twórca bądź wydawnictwo chcieli poszerzyć krąg zainteresowanych opisywanymi wydarzeniami odbiorców. Choć wystarczające podpowiedzi, czego oczekiwać po książce, daje już sama okładka, ozdobiona Gwiazdą Dawida i jednym z najbardziej znanych zdjęć z akcji pacyfikacji getta przez żołnierzy niemieckich i ich łotewskich oraz ukraińskich pomocników. Nie można mieć wątpliwości, że przed zabraniem się do pracy Żółtek dogłębnie zbadał temat: przeczytał, co należało, zrobił szczegółowe notatki, dokonał odpowiedniej selekcji materiału, a potem wszystko skrupulatnie i z kronikarską precyzją opisał.
Ogień i pył stał się tym samym historią wydarzeń w getcie warszawskim od jesieni 1942 do maja 1943 roku. Wydarzeń  dodajmy  widzianych przede wszystkim przez pryzmat postaci (wówczas niespełna dwudziestoczteroletniego) Mordechaja Anielewicza, komendanta ŻOB-u i pierwszego dowódcy powstania. Poznajemy go w momencie, kiedy przebywa w gettach w Sosnowcu i Będzinie, gdzie w ramach żydowskiego Bloku Antyfaszystowskiego pomaga tworzyć grupy samoobrony. Szybko przekonuje się jednak o tym, że jego rodacy nie wierzą w zaplanowaną przez Niemców eksterminację, co skutkuje tym, iż biernie poddają się losowi. Zrezygnowany w październiku 1942 roku powraca do Warszawy. Z wewnętrznym przekonaniem, że trzeba zrobić wszystko, aby nie pójść na rzeź jak bezwolne barany. To właśnie wtedy przejmuje komendę nad sformowaną parę miesięcy wcześniej, krótko po rozpoczęciu Grossaktion Warschau, Żydowską Organizacją Bojową, której celem ma być walka zbrojna z Niemcami.
Żółtek dokładnie opisuje, jak ŻOB rozrastał się i jak zdobywał broń (między innymi dzięki kontaktom z Armią Krajową nawiązanym za pośrednictwem Henryka Wolińskiego, szefa Referatu Żydowskiego w Biurze Informacji i Propagandy AK, który przez żonę, Żydówkę, był spokrewniony z Ariem Wilnerem). Jak poszerzał swoje wpływy, narażając się tym samym mającym doświadczenie ze służby w Wojsku Polskim żołnierzom z Żydowskiego Związku Wojskowego. Jak starał się unikać prowokacji organizowanych przez stojącego na czele Żydowskiej Służby Porządkowej (pod tą nazwą kryła się kolaborująca z nazistami gettowa policja żydowska) Józefa Szeryńskiego (a właściwie Szynkmana)  konwertyty, który przed wojną dorobił się stopnia podinspektora Policji Państwowej i stanowiska zastępcy komendanta wojewódzkiego w Lublinie.
Postaci historycznych jest zresztą na kartach powieści znacznie więcej. Pojawiają się nie tylko legendarni żydowscy powstańcy, jak Marek Edelman, Cywia Lubetkin, Icchak Cukierman, Lejb Rotblat czy też zmarły przed trzema laty w Jerozolimie Kazik Ratajzer (czyli Symcha Rotem), ale także niemieccy dowódcy odpowiedzialni za stłumienie buntu, w tym dowódca SS i Policji na dystrykt warszawski SS-Oberführer Ferdinand von Sammern-Frankenegg, którego po pierwszym nieudanym szturmie na getto zastąpił SS-Gruppenführer Jürgen Stroop. Ten oddany całym sercem i duszą ideologii nazistowskiej dowódca oddziałów Waffen-SS dzieło zniszczenia doprowadził do końca, osobiście wysadzając w powietrze 16 maja 1943 roku Wielką Synagogę na Tłomackiem, co  w jego mniemaniu  było symbolem ostatecznej likwidacji dzielnicy żydowskiej w Warszawie.
Jeśli ktoś szuka książki, która szczegółowo i fachowo, patrząc z historycznego punktu widzenia, przedstawia przygotowania do i przebieg powstania w getcie  z czystym sumieniem można mu polecić Ogień i pył. Pod jednym tylko warunkiem  że nie będzie jednocześnie oczekiwał po autorze artystycznego wyrafinowania. To zbeletryzowana kronika walk, a nie opowieść osadzona na tle wydarzeń. Tu nie ma miejsca na psychologizowanie ani na wątki poboczne. Nie ma też miejsca na literackie feerie  symbolizm bądź alegorie; narracja jest prosta i potoczysta, prowadząca najkrótszą drogą  chociaż stron jest prawie czterysta  od punktu A do punktu B. Ustalmy zatem: to nie jest wielka literatura, to sprawnie opisana historia tragicznego w skutkach, od początku skazanego na klęskę zbrojnego zrywu ludzi, którzy nie chcieli poddać się dyktatowi zbrodniarzy. Którzy chcieli umrzeć na własnych warunkach. I choćby dlatego w ostatecznym rozrachunku okazali się moralnymi zwycięzcami.
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  Inspiracja do buntu

  Joanna Kapica-Curzytek

  John P. Strelecky Kawiarnia na końcu świata
  

  
  Czasami, kiedy się tego najmniej spodziewasz ()  lądujesz w nowym miejscu, w towarzystwie nowych ludzi i uczysz się nowych rzeczy, tak zaczyna się Kawiarnia na końcu świata, która może zainspirować czytelników do zmiany podejścia do życia.
[image: Kawiarnia na końcu świata]
To niezbyt obszerna, nieco ponad stustronicowa książka. Autor wykorzystał koncepcję przypowieści  stworzył bohatera, który z racji zewnętrznych przyczyn musiał znaleźć się zupełnie gdzieś indziej, niż planował. Podczas podróży samochodem trafił do małej knajpki na uboczu. Przywitały go tam przyjazne osoby, inspirując jednocześnie do istotnych rozmów o życiu, prowadzonych przy smacznym nad wyraz jedzeniu.
Przemyślenia są osnute są wokół trzech pytań, dotyczących świadomości celu i sensu egzystencji i życiowego spełnienia, a także strachu przed śmiercią. Są osoby, które nie boją się rozważań i rozmów na te tematy, z kolei inni mocno obawiają się wglądu w siebie, unikając myślenia o tych kwestiach, odsuwając je na później. Lektura Kawiarni na końcu świata może pomóc przełamać obawy i pokazać punkt wyjścia do głębszych refleksji. Plusem jest także to, że do lektury książki można wielokrotnie wracać, odkrywając w jej treści (i w nas samych) za każdym razem coś nowego. Tym bardziej, że nie ma tutaj gotowych recept ani odpowiedzi, ale zachęta do poszukiwania własnych rozwiązań.
Kawiarnia na końcu świata, odsłaniając przed nami świat wartości, budzi przemyślenia związane z pośpiechem we współczesnym świecie, dominacją materializmu i odduchowieniem. Odkrywamy, że aby się temu przeciwstawić, warto wzmocnić poczucie odpowiedzialności za własne życie. Zastanawiając się nad celem swojego życia, zbliżamy się do filozoficznej refleksji Immanuela Kanta, według którego każdy z nas ma do spełnienia w świecie zadanie sytuujące się poza biologiczno-materialną sferą. Człowiekiem się stajemy, to rezultat doskonalenia się przez całe życie. Wyrywa to nas z bierności i wygodnictwa, popychając ku egzystencji twórczej i świadomej. Czasami trzeba przestawić życie na zupełnie nowe tory. Uderza u Streleckiego silny indywidualizm, podejmowanie prób odpowiedzi na ważne pytania niejako w oderwaniu od jakichkolwiek relacji z innymi, na przykład bliskimi osobami. Z drugiej strony można tutaj odczytywać samotność jako stan pozytywny, który sprzyja odnalezieniu własnego wewnętrznego głosu, bez nacisków ze strony innych.
John Strelecky (urodził się w 1969 roku) pochodzi z Chicago, był biznesmenem, obecnie jest mówcą motywacyjnym i przewodnikiem rozwoju osobistego. Jego Kawiarnia na końcu świata jest swoistą inspiracją do buntu przeciwko dominacji ciężkiej pracy (po kilkanaście godzin na dobę), zabijającej refleksję, burzącej poczucie sensu egzystencji, zabierającej wolność w dążeniu do osobistego szczęścia. Lektura daje odwagę w przełamywaniu postaw konformistycznych i pokazuje, że ocalenie własnego wnętrza nierzadko wymaga zbuntowania się wobec tego, co powszechnie właściwe i obowiązujące. Książka inspiruje, by zmienić podejście do życia i bardziej być niż mieć, co oczywiście w literaturze poświęconej rozwojowi osobistemu nie jest niczym nowym ani szczególnie odkrywczym.
A jednak Kawiarnia na końcu świata stała się światowym fenomenem. Została przetłumaczona na ponad czterdzieści języków. Przykładem kraju, w którym ten tytuł odniósł szczególnie wielki sukces, są Niemcy. Tam książka utrzymuje się niezmiennie od ponad trzystu (!) tygodni wysoko na liście bestsellerów tygodnika Der Spiegel. Przez 88 tygodni (na przełomie roku 2016/17) zajmowała w tym rankingu pierwsze miejsce. Była też najlepiej sprzedającą się książką roku 2015, 2016 i 2017. Jest to przykład już nawet nie bestsellera, ale longsellera, czyli znakomicie sprzedającego się tytułu przez dłuższy czas. Powodzenie i popularność Kawiarni na końcu świata znacząco wzrosły jeszcze po wydaniu przez autora kontynuacji, u nas pod polskim tytułem: Powrót do kawiarni na końcu świata (Wydawnictwo Aktywa, 2020).

Podczas pisania tekstu, korzystałam z książki Marii Szyszkowskiej W poszukiwaniu sensu życia, Wyd. Książkowe Twój Styl, Warszawa 1997
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  Na rubieżach rzeczywistości:Uwięzieni w słowach

  Marcin Knyszyński

  
  

  
  I w ten oto sposób dotarliśmy do ostatniej powieści Philipa K. Dicka. Transmigration of Timothy Archer stanowi trzecią część tryptyku, zwanego trylogią Valis, choć tak właściwie nie ma z poprzednimi częściami zbyt wiele wspólnego. To już druga powieść w naszym cyklu, w której nie znajdziemy żadnego elementu fantastycznego  autor niestety nie doczekał dnia jej publikacji. Jest to dzieło dobrze podsumowujące nie tylko końcowy okres jego życia, ale chyba przede wszystkim całą twórczość.
[image: Transmigracja Timothyego Archera]
Gdy w 1965 roku Philip K. Dick poznał Jamesa Alberta Pikea nie przypuszczał, jak bardzo ten wysoko postawiony hierarcha Kościoła Episkopalnego Kalifornii wpłynie na okres twórczości, w którym Dick intensywnie poszukiwał Boga. Dick i Pike prowadzili swego czasu długie i zawiłe dysputy filozoficzne, z których autor Ubika wyciągnął solidny materiał teologiczny, o czym wspominał chociażby w kontekście genezy Labiryntu śmierci. Sam Pike pojawił się również w powieści Wbrew wskazówkom zegara jako Anarcha Peak, religijny przywódca powstały z grobu. Biskup Pike oskarżany był o herezję  desegregacja rasowa w kościołach, udział w marszu z Selmy do Montgomery u boku Martina Luthera Kinga, wyświęcanie kobiet, podważanie dogmatu Trójcy Świętej i okultyzm (Dick brał udział z seansach spirytystycznych, na których Pike chciał porozumieć się z duchem własnego syna) nie zyskały poparcia i zrozumienia ani na szczytach kościelnej piramidy ani u wiernych. Oliwy do ognia dolał sam Dick, który poznał Pikea z Maren Hackett, macochą swojej własnej żony, Nancy. Maren Hackett szybko została osobistą sekretarką Pikea, a ten uwikłany w romans żył z nią do czasu jej samobójstwa w 1967 roku. Szczytem ekstrawagancji i ostatnim wybrykiem biskupa była jego wyprawa do Izraela latem 1969 roku, kiedy to zabłądził na pustyni i umarł wraz z towarzyszącą mu żoną pod rozpalonym słońcem.
Cztery lata znajomości Dicka i Pikea wywarły na tego pierwszego niebagatelny wpływ. W kwietniu 1981 roku, Dick zaczął pisać powieść pod roboczym tytułem Bishop Timothy Archer. Było to krótko po korespondencyjnej wymianie zdań z Ursulą Le Guin, która przeczytała Valis i zaczęła się publicznie zastanawiać, czy Dick nie oszalał. Skrytykowała też dość mocno sposób, w jaki autor podchodził w swej twórczości do postaci kobiecych  były to głównie powierzchownie potraktowane, niezrównoważone, seksowne, toksyczne i zdradzieckie femme fatale. Dick, między innymi w celu zrehabilitowania się i zadania kłamu zarzutom pisarki, główną bohaterką najnowszej powieści uczynił kobietę. Więcej  oddał jej głos i zrobił z niej pierwszoosobowego narratora. Transmigracja Timothyego Archera to kolejna, po Wyznaniach łgarza powieść głównonurtowa w naszym cyklu  przyjaciel Dicka, pisarz fantastyki Norman Spinrad, wspomina jednak, że mało brakowało a Dick umieściłby w niej obcych, agentów CIA i inne tego rodzaju ozdobniki. Dickowi bardzo zależało na tej powieści. Tak bardzo chciał ją napisać, że zrezygnował z wielce lukratywnego kontraktu na nowelizację scenariusza Blade Runnera Ridleya Scotta, do którego właśnie rozpoczęto zdjęcia. Nie doczekał jednak jej wydania. Powieść trafiła w końcu do Polski w 1999 roku  wydał ją Zysk i S-ka w serii Kameleon. Po trzynastu latach wyszła po raz drugi  tym razem nakładem Rebisu.
Narratorką powieści jest trzydziestokilkuletnia Angel Archer, mieszkanka Kalifornii, humanistka, absolwentka anglistyki na Uniwersytecie Kalifornijskim. Angel, zamiast prowadzić akademicki tryb życia, pracuje w sklepie z płytami. Jej mąż Jeff, z którym była w separacji, nie żyje już od dawna  podobnie jak jej przyjaciółka Kristen, związana niegdyś z teściem Angel, ojcem Jeffa (także już nie żyjącym). Mamy grudzień 1980 roku, John Lennon właśnie został zamordowany, a Angel, osaczona przez śmierć, szuka odpowiedzi na dręczące ją pytania i wątpliwości dotyczące życia i Boga. Ma nadzieję znaleźć je na łodzi mieszkalnej, na której swe wykłady na temat duchowości prowadzi jakiś szemrany kaznodzieja, Edgar Barefoot. Wizyta ta skłania ją do grzebania w przeszłości  kobieta przywołuje wspomnienia sprzed dekady, kiedy to poznała Kristen ze swym teściem  znanym na całym świecie, kontrowersyjnym biskupem, Timothym Archerem.
[image: Transmigracja Timothyego Archera]
Timothy Archer jest oczywiście postacią wzorowaną na Jamesie A. Pikeu. Tak samo neguje istnienie Ducha Świętego, naraża się swym zwierzchnikom, wikła się w romans i wydaje na jego utrzymanie pieniądze z tak zwanego funduszu dyskrecjonalnego, czyli z kościelnej kiesy. Największa herezja i odstępstwo od zasad, których powinien trzymać się biskup, następuje w momencie, gdy Archer dowiaduje się o niesamowitym odkryciu na izraelskiej pustyni. Zwoje z Qumran (o których była mowa zarówno w Valis jak i Bożej inwazji), datowane na dwieście lat przed Chrystusem, zawierają rzekomo treści, nauki i dogmaty, które Jezus, dopiero dwa stulecia później wykładał swoim uczniom. Odnalezione manuskrypty, spisane przez sektę esseńczyków, okazują się źródłem mądrości Chrystusa  wszystko czego nauczał okazało się być wymyślone przez ludzi, którzy zażywali halucynogenne grzybki, tak zwane anokhi. Timothy Archer nie widział Zwojów z Qumran na własne oczy, ale już sama ich interpretacja w wydaniu ważnych osobistości naukowego świata wystarczyła, aby ten poddał w wątpliwość swoją wiarę. Uporządkowany świat Archera sypie się jak domek z kart, choć biskup nie bardzo chce się do tego przyznać. Jezus Chrystus nie był Synem Bożym  to tylko oszust, impostor jakich wielu. Od tego momentu Archera czeka już tylko równia pochyła  zaczyna wierzyć w to, że nawiedził go duch jego zmarłego syna (męża Angel). Postanawia zatem napisać książkę o życiu pozagrobowym, którą zatytułował Wszechwładna śmierci. Philip K. Dick, za pomocą narracji Angel Archer, opisuje totalny upadek biskupa, zakończony (tak samo jak w przypadku Pikea) śmiercią na rozgrzanych piaskach izraelskiej pustyni  biskup Archer postanowił, że, właśnie tam, gdzie odnaleziono starożytne manuskrypty, dotrze do odpowiedzi na pytania ostateczne i dotknie absolutu.
Valis i Boża inwazja były powieściami fantastycznymi  wzniosłymi, erudycyjnymi i filozoficznymi. W Transmigracji Timothyego Archera Philip K. Dick porzuca dotychczasowy, pompatyczny kurs na gnozę, karkołomne teorie oraz surrealistyczne wizje i trzyma się mocno Ziemi a także człowieka. Wszyscy bohaterowie powieści zmagają się z rzeczywistością  wątpią w istnienie Boga, zastanawiają się czemu kiedyś był tak blisko ludzi a teraz milczy, dlaczego muszą kiedyś umrzeć i co się z nimi potem stanie (jeśli istnieje potem) a także jaki jest cel ich istnienia. Odpowiedzi nigdzie nie ma. Są tylko ich protezy i niedoskonałe przybliżenia. Angel na przykład ucieka w świat książek  otoczona śmiercią, szaleństwem i poczuciem bezcelowości szuka przepisu na życie w bibliotekach. Biskup Archer z kolei, wedle relacji naszej narratorki, był człowiekiem niezdolnym do utrzymania jednej, stałej życiowej wykładni, na podstawie której sformułowałby wszystkie filozoficzne tezy, jakie bez przerwy kotłowały mu się w głowie. Zamiast tego rzucał się od jednej teorii do drugiej, brał wszystkie filozoficzne rewelacje za dobrą monetę (trochę tak jak Jack Isidore, niezdolny do wartościowania odbieranych informacji, bohater Wyznań łgarza) i testował po kolei, nawet nie próbując patrzeć krytycznie na ich treść. Myślał, że w ten sposób wyjaśni rzeczywistość. To dlatego rewelacje odczytane ze znalezionych w Izraelu Zwojach z Qumran okazały się tak niebezpieczne. Wywołały one u biskupa totalną, psychiczną, filozoficzną i intelektualną rewoltę. A że trafiły na podatny grunt ich konsekwencje były tragiczne.
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Angel i Timothy byli uwięzieni w słowach, nie swoich interpretacjach, cytatach i cudzysłowach. Timothy Archer utracił swą wiarę i zrozpaczony ruszył na pustynię, przekonany, że tam kryją się Prawdy Ostateczne. Ostateczna była jednak tylko śmierć  ostatnia sprawiedliwa. Po śmierci biskupa, ostatniej bliskiej osoby, Angel staje się pustą, wydrążoną skorupą, zrezygnowaną maszyną w ludzkim ciele. Z pomocą przybywa jej Edgar Barefoot, kaznodzieja na łodzi, początkowo kreowany na szarlatana. To on uświadamia jej w jakim więzieniu żyje, to on przywraca jej człowieczeństwo. Opowiada jej historię, która przytrafiła się samemu Philipowi K. Dickowi i o której ten wspominał już w Przez ciemne zwierciadło. Gdy pewnego dnia Barefootowi wydawało się, że poznał rzeczywistość, że po kantowsku dotknął rzeczy samej w sobie, doznał transcendencji i dotarł do nirwany, zrezygnował z tego, aby ochronić dwójkę meksykańskich dzieci bawiących się na środku ulicy. Epifania uleciała, znikła  ale dzieci były ocalone. Barefoot mówi, że każdy człowiek powinien być bodhisattwą  kimś kto zrezygnował z nirwany na rzecz akceptacji niedoskonałego, niepoznawalnego świata i kierowania się w życiu miłością i współczuciem.
I znowu, tak jak to było w Płyńcie łzy moje, rzekł policjant u podstaw rzeczywistości stoi bezinteresowna miłość  agape, caritas. Zajrzyj w głąb siebie, przestań się miotać, zaakceptuj wszystko takim, jakie jest. Tylko jeden bohater powieści, schizofreniczny Bill, syn Kristen, nie potrafiący myśleć abstrakcyjnie, podchodził w ten sposób do rzeczywistości. Tym bardziej symboliczne jest zakończenie książki, gdzie dowiadujemy się w końcu, co dokładnie znaczy jej tytuł, jakiej transmigracji dokonał biskup Timothy Archer. Philip K. Dick nie mógł chyba lepiej zakończyć swej kariery, nie mógł lepiej jej podsumować. Szukał, szukał, nie znalazł, pogodził się z tym, że nie wie i odszedł spokojny. Na końcu zawsze jest śmierć, ważne zatem wszystko to, co przed nią, nie po niej.
Lech Jęczmyk, tłumacz całej trylogii Valisa, zauważa w posłowiu do Transmigracji, że ostatnia powieść Philipa K. Dicka przepełniona jest właśnie śmiercią. Sam Dick jednak nie był na tyle chory, aby się jej spodziewać  traf chciał, że zakończył karierę (i życie) powieścią, w której dochodzi w końcu do znalezienia, jak to określa Jęczmyk, Świętego Graala. Znaczy  miłości, współczucia i dobroci, jako fundamentów rzeczywistości i sensu życia, czyli dokładnie tego, czego szukał sam Philip K. Dick. Niestety, wszechwładna śmierć zabrała go w wieku pięćdziesięciu trzech lat  2 marca 1982 roku, w kilka miesięcy po napisaniu powieści i dosłownie kilka dni przed jej publikacją. Transmigracja Timothyego Archera nie przyniosła wielkich zysków i nie zawojowała rynku. Dick nie zdążył też napisać kolejnej powieści science fiction, zatytułowanej The Owl in Daylight, (u Sutina możemy przeczytać, że miało to być coś jak Dante, jak Tomasz Mann i jak trylogia Valisa) ale pozostawił po osobie tak wiele, że stał się praktycznie nieśmiertelny. Philip K. Dick transmigrował podobnie jak biskup Archer  pomnik trwalszy niż ze spiżu stoi dumnie i stać będzie jeszcze bardzo długo.
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  Sześć światów Hain:Świat czwarty  Powrót na Zimę

  Miłosz Cybowski,  Beatrycze Nowicka

  
  

  
  W ramach wędrówki po Sześciu światach Hain Ursuli K. Le Guin tym razem zapraszamy na dyskusję o Lewej ręce ciemności. Powrót do jednej z najbardziej znanych powieści autorki przynosi sporo nowych spostrzeżeń i równie wiele rozczarowań!
Ostrzeżenie:
Jak nietrudno zgadnąć, w dyskusji zdradzamy sporo z fabuły, dlatego jeśli ktoś jeszcze nie czytał Lewej ręki ciemności, zapraszamy raczej do zapoznania się z recenzją.


[image: Lewa ręka ciemności]
MC: Lewa ręka ciemności Ursuli Le Guin nie jest ani pierwszą, ani najbardziej znaczącą historią z całego cyklu o Ekumenie. Dlaczego zatem to właśnie ona, obok Czarnoksiężnika z Archipelagu, stanowi najbardziej znane dzieło autorki?
BN: Myślę, że zadecydował o tym pomysł na obupłciowych mieszkańców Gethen, odróżniający ich od zdecydowanej większości ludzi zamieszkujących rozmaite światy SF. W czasach, gdy książka miała swoją premierę (1969), koncepcja ta była bardzo świeża. Teraz na Zachodzie mamy swego rodzaju modę na poruszanie w SF tematyki płci i seksualności. Le Guin pisała o tym wiele lat przed tym, kiedy stało się to popularne; co więcej, czyniła to z delikatnością (tu przypomina mi się czytane gdzieś w sieci, parę lat temu, nominowane do którejś z branżowych nagród krótkie opowiadanko o bohaterce, która lecąc z obcym kapsułą ratunkową, by uniknąć deprywacji sensorycznej, że tak to ujmę, obmacywała się z nim  bo trudno mi nazwać taką aktywność seksem, gdy partnerem dla kobiety jest glutowato-mackowate coś). Jednym z wielkich atutów Le Guin była jej umiejętność przyjmowania odmiennych kulturowo punktów widzenia i przedstawiania ich tak, że czytelnik mógł na chwilę niejako wyjść z siebie i spojrzeć na pewne zjawiska z innej perspektywy, dostrzec te rzeczy, które uważamy za tak oczywiste, że się nad nimi nie zastanawiamy. W tym przypadku było to dwupłciowe społeczeństwo i jego konsekwencje.
MC: No, skoro ten stwór z opowiadanka miał macki, to już aktywność okołoseksualna jest jak najbardziej dozwolona, wystarczy spytać twórców hentai. Czy jednak naprawdę kwestie seksualności stanowią o popularności Lewej ręki ciemności? Przyznaję, że przy pierwszej lekturze o wiele bardziej intrygowały mnie kwestie społeczne i kulturalne, a także główna fabuła (faktem jest, że wtedy jeszcze nie znałem prozy Le Guin na tyle dobrze, by wiedzieć, czego się spodziewać). Ale skoro zaczęliśmy od tego, to zwrócę od razu uwagę na to, co mnie uderzyło dopiero niedawno: autorka przecież zupełnie nie opisuje nam konsekwencji dwupłciowego społeczeństwa. Owszem, hipotetyzuje na jego temat, przedstawia wpływ biologicznych uwarunkowań na mieszkańców Zimy, ale sam główny bohater nie ma w sobie zbyt wielu cech wyróżniających go (poza fizjologią) na tle autochtonów.
BN: Nie tyle chodzi mi o sam seks, bo przecież tego tam praktycznie nie ma, ale o oryginalność pomysłu na mieszkańców Zimy. W zamyśle Le Guin nietypowa fizjologia miała wpływ na kulturę i organizację społeczeństwa. Oczywiście nie jako jedyna, bo bardzo ważny, jeśli nie najważniejszy, czynnik to surowy klimat. Myślę, że tu chodzi o całość wizji tego świata i jego mieszkańców, która potrafi zaintrygować. Można było to wszystko pociągnąć dalej  mam wrażenie, że pełen potencjał Gethen nie został wykorzystany w powieści. Niemniej może właśnie to, że w Lewej ręce ciemności widzimy tylko wybrane miejsca i aspekty życia na Zimie, pobudzało czytelniczą wyobraźnię. Co do konsekwencji rozdzielnopłciowości, to wydaje mi się, że zamysł polegał na próbie wyobrażenia sobie, jak mogłoby wyglądać społeczeństwo hermafrodytów, czym mogłoby się różnić od naszego, i tym samym skłonienie czytelnika do własnej refleksji. Co zaś do głównego bohatera  tutaj się zgodzę. Ale też mam wrażenie, że Genly Ai jako postać jest, nomen omen, bezpłciowy. Trudno go nazwać pełnokrwistą postacią.
MC: W moim odczuciu to właśnie niewykorzystanie potencjału Gethen zalicza się do zalet całej powieści. Inny autor podszedłby do tematu w taki sposób, że nie pozostałoby zbyt wiele niejasności i obszarów do domysłu dla czytelnika, podczas gdy Le Guin wpadła na pomysł, przedstawiła nam go jako tło dla niepierwszej przecież opowieści drogi i nigdy już do niego nie wróciła. Tak samo było przecież w Świecie Rocannona, Planecie wygnania i Mieście złudzeń. Pod względem bogactwa światotworzenia mało kto dorównuje Le Guin.
[image: Mapa Gethen autorstwa Milana Dubnickiego]
Mapa Gethen autorstwa Milana Dubnickiego
BN: Właściwie to zdarzyło jej się jeszcze pisać opowiadania, których akcja toczyła się na Gethen  na pewno Dojrzewanie w Karhidzie ze zbiorku Urodziny świata oraz Królowa Zimy (Winters King), którą można przeczytać w zbiorze Wszystkie strony świata. To jednak bardziej krótkie wizyty na Gethen, kolejne fragmenty układanki. Ale masz rację w tym, że taka przymglona wizja ma swój urok i może pobudzać wyobraźnię bardziej niż dokładne opisy. Le Guin ma oko i rękę do obrazów i historii, które nie są wcale rozbudowane, ale oddziałują na czytelnika  choćby cytowane tu i ówdzie w cyklu Haińskim fragmenty opowieści czy wiersze sugestywniej przedstawiają nam kulturę danej grupy niż sucha relacja. Takim małym klejnotem wydała mi się, rzucona zupełnie na marginesie, uwaga Genlyego o tym, że na Gethen nie ma ptaków, więc nawet anioły nie mają tu skrzydeł, a jedynie opadają jak wielkie płatki śniegu. To zdanie przetrwało niemal nienaruszone w mojej pamięci przez ponad ćwierć wieku, jaki minął od przeczytania Lewej ręki. A skoro już o tym wspomniałam  wtedy rozdziały-wstawki interesowały mnie mniej niż główna akcja. Teraz jednak, czytając po raz kolejny, zwróciłam na nie uwagę i zauważyłam, że nie tylko budują one klimat i uzupełniają obraz Gethen, ale też subtelnie korespondują z losami głównych bohaterów  dodają kontekst i tropy.
MC: Tak, ja również przy pierwszej lekturze traktowałem te dodatkowe treści jako nieszczególnie zajmujące, ale kiedy sięgałem po książkę ponownie, już znając treść, fabułę i specyfikę tej powieści, tematy poruszane w tych fragmentach wydawały mi się znakomitą i bardzo dobrze przemyślaną nadbudową. Potwierdzają one kunszt Le Guin w budowaniu świata, wraz z jego legendami, mistyką, religią i całą kulturą, która jest (z uwagi na ogromne dystanse dzielące poszczególne osady ludzi) o wiele mniej ustrukturyzowana niż to, co znamy z naszej rzeczywistości. Mało który twórca SF jest w stanie w tak prosty sposób zapomnieć o ziemskich kulturalnych uwarunkowaniach i zaprezentować nam coś zupełnie obcego, a przy tym całkowicie możliwego do zrozumienia.
BN: W pełni się z Tobą zgadzam. Sądzę, że na to złożyło się wiele czynników  zarówno talent, wrażliwość i wyobraźnia, jak i to, że ojciec Le Guin był antropologiem. Z tego, co pamiętam z poświęconego amerykańskiej pisarce numeru Fantasy & Science Fiction, dom państwa Kroeber odwiedzali rdzenni Amerykanie (wciąż Indianie mi lepiej brzmi, choć jakoś wyszło chyba z mody, w sumie zarówno jedna, jak i druga nazwa pochodzi od najeźdźców). To na pewno miało znaczenie, zarówno jeśli chodzi o wiedzę o innych kulturach, jak i świadomość, że to, co jedni uważają za naturalną kolej rzeczy, dla innych wcale takie oczywiste nie jest.
MC: Niemałą rolę w całej opowieści odgrywa biologiczne przystosowanie mieszkańców Zimy do surowych warunków, w jakich przyszło im żyć. Przyznaję, że z podobnych eksperymentów przychodzą mi do głowy tylko neutka z Rzeki bogów McDonalda.
BN: Hmm, z tym hermafrodytyzmem to gdzieś w obrębie książki narratorka przerywnika pomiędzy rozdziałami (badaczka z Ekumeny) zastanawia się nad zasadnością takiego rozwiązania i zauważa, że mieszkańcy Gethen zostali tak stworzeni celowo i najprawdopodobniej wtedy, gdy klimat Zimy był o wiele cieplejszy. Wygląda więc na to, że sama Le Guin nie upatrywała w obupłciowości konsekwencji surowego klimatu. Inna sprawa, że jak bardzo ładnie wyjaśnił mi mój kolega z pracy, który skończył zwykłą (znaczy, nie molekularną) biologię: u zwierząt hermafrodytyzm najczęściej występuje tam, gdzie osobniki prowadzą osiadły tryb życia lub mają stosunkowo niewielkie szanse na spotkanie partnera  na słabo zaludnionej, nieprzyjaznej Zimie takie szanse są na pewno mniejsze. Z drugiej strony  wymyślony przez Le Guin model rozrodu nakłada dość duże koszty energetyczne cyklicznej aktywacji układu rozrodczego. Gdybym miała spekulować, powiedziałabym, że po iluś tysiącach lat życia w takich warunkach ewolucja powinna pójść w kierunku wydłużenia i jednoczesnej synchronizacji cykli  tak żeby mieszkańcy wchodzili w kemmer nie co miesiąc, lecz co kilka miesięcy, ale grupowo. A wracając do meritum  tak, mnie też na szybko nic do głowy nie przychodzi, co uwidacznia, jak bardzo jesteśmy przywiązani do modelu rozdzielnopłciowego.
MC: Faktycznie, było tam naukowe tłumaczenie ich hemafrodytyzmu:
ograniczenie pociągu płciowego do nieciągłych odcinków czasu i jego hermafrodytyczne zrównoważenie musi w znacznym stopniu ograniczyć jego wykorzystanie i eliminować związane z nim frustracje. Frustracje seksualne muszą istnieć (chociaż społeczeństwo stara się im zapobiegać; póki grupa społeczna jest wystarczająco duża, żeby więcej niż jeden osobnik przechodził w danym czasie kemmer, zaspokojenie seksualne jest prawie pewne), ale przynajmniej nie narastają, bo kończą się wraz z kemmerem. W porządku, w ten sposób zaoszczędzono im wielu niepotrzebnych zachodów i szaleństwa, tylko co pozostaje w somerze? Co ma podlegać sublimacji? Co osiągnie społeczeństwo eunuchów? Ale oni nie są, oczywiście, eunuchami w somerze, można ich raczej porównać do ludzi przed okresem dojrzewania, nie do kastratów, lecz do ludzi oczekujących na przebudzenie.

Pytanie laika: skoro uznać, że zostali oni faktycznie tak zaprojektowani, to czy możliwa byłaby późniejsza ewolucja mechanizmów wchodzenia w kemmer, np. wydłużenie lub większa synchronizacja cykli? Innymi słowy: do jakiego stopnia genetyczne zaprojektowanie daje szanse na samoistną modyfikację? Zakładam, że nie jest to niemożliwe, ale z drugiej strony  jeśli twórcy tego gatunku ludzi wbudowali w nich jakieś bariery uniemożliwiające zbytnie zmiany? To samo zresztą może tłumaczyć stosunkowo powolny postęp i ogólny marazm panujący na Zimie.
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BN: Geny ulegają mutacjom niezależnie od tego, czy to własne geny, czy wprowadzone w wyniku inżynierii genetycznej, więc szanse na zmiany są. Niemniej wywołanie hermafrodytyzmu wymagałoby bardzo poważnej ingerencji w genom. Poza zmianą mechanizmu skierowującego rozwój embrionu w stronę płci męskiej, konieczne byłoby także dopisanie całego systemu cyklicznej regulacji hormonalnej i to tak, żeby to sprawnie działało i nie narażało ludzi na większą zapadalność na nowotwory układu płciowego. Co oznacza, że mało prawdopodobny byłby powrót do typu dzikiego. Tak jak napisałam, samorzutne modyfikacje mogłyby polegać na zmianie długości cykli. Poza tym, o czym sama Le Guin wspomniała i co faktycznie ma sens  że na skutek zaburzeń gospodarki hormonalnej u niewielkiego procentu Getheńczyków dochodzi do wydłużania okresu kemmeru. Jeśli jednak takie osoby byłyby mniej akceptowane społecznie, być może nie odniosłyby one sukcesu reprodukcyjnego, prowadzącego do upowszechnienia się tej cechy. Oczywiście jest też tak, jak piszesz  że można by przeciwdziałać zmianom. Znane są bakterie, które są tak odporne na promieniowanie, że mogą żyć w wodzie chłodzącej reaktory jądrowe. Mają one wysokowydajne mechanizmy naprawiania mutacji. Wprowadzenie odpowiednich genów takich bakterii mogłoby np. zmniejszyć zapadalność na raka, ale też spowolniłoby naturalną zmienność populacji w czasie. Też zwróciłam uwagę na wolne tempo zmian technologicznych na Zimie. Niemniej, nie łączyłabym tego z genami. Nasza ludzkość przeszła przez fazę intensywnych zmian w ciągu kilku tysiącleci, w tym czasie nasz genom raczej bardzo się nie zmienił.
MC: Ja natomiast odniosłem wrażenie, że Le Guin starała się połączyć hermafrodytyzm mieszkańców Gethen z tym rozwojem  jak gdyby wskazując, że o ile w ziemskich warunkach to właśnie męska część społeczeństwa stanowi główny czynnik prowadzący do zmian (chociażby, choć nie jest to bezpośrednio nigdzie powiedziane, przez toczenie wojen, które od wieków były jednym z głównych czynników wprowadzających drastyczne zmiany technologiczne i społeczne), tak na Zimie brak jednoznacznie męskich przedstawicieli prowadzi do swoistej stagnacji.
BN: Bardzo słuszne spostrzeżenie! Wydaje mi się, że mieszkańcy Gethen byliby odrobinę bardziej podobni do kobiet niż mężczyzn  z uwagi na duże, cykliczne zmiany poziomu hormonów płciowych, ale przede wszystkim fakt bycia w ciąży. W naszym społeczeństwie wykształciła się specjalizacja, mężczyźni, poza aspektem wojennym, mogli się bardziej poświęcić realizowaniu własnych ambicji i pasji. Z kolei dbanie o dom i potomstwo sprawia, jak sądzę, że bardziej zależy takiej osobie na bezpieczeństwie i stabilizacji. Czytałam też gdzieś (choć nie była to literatura naukowa), że skłonność do ryzykownych zachowań u mężczyzn ma związek z chęcią dowiedzenia swojej wartości. Getheńczycy natomiast nie rywalizują między sobą grupowo o kobiety/mężczyzn. Pewnie są dzięki temu mniej sfrustrowani i spokojniejsi, ale i mniej ich popycha do działania. Poruszana przez nas wcześniej kwestia klimatu też może mieć znaczenie. Czytałam kiedyś Bogactwo i nędzę narodów; autor próbował tam odpowiedzieć na pytanie, dlaczego to właśnie ludy Europy szybko rozwinęły się technologicznie. Jako jeden z czynników podał umiarkowany klimat, logicznie argumentując, że w trudnych warunkach większość wysiłków ludzkich koncentruje się na przetrwaniu i niewiele zostaje na inną działalność. Jako kolejny czynnik zostało także wymienione postrzeganie czasu, co wydało mi się mniej oczywiste. Niemniej mieszkańcy Gethen postrzegają czas inaczej niż my  w Karhidzie każdy rok jest pierwszy. Sądzę też, że wyznawana przez wielu Getheńczyków haddara może być kolejną przyczyną, nie jest ona przecież nastawiona na pęd, osiągnięcia, zasługiwanie na coś. To raczej filozofia pewnego dystansu, zadumy.
MC: Zwróciłem uwagę, że na Gethen, z uwagi na kemmer oraz różnice w cyklach w ludności, cała sfera seksualna jest o wiele bardziej otwarta i pozbawiona typowo ziemskich problemów moralnych. Istnieją domy kemmeru i istnieje zawsze szansa na znalezienie partnera/partnerki. Owszem, zdarzają się długotrwałe związki, ale nie są one jakąś regułą i nie istnieje założenie, że zbliżenie musi następować wyłącznie między osobami, które darzą się uczuciem. Być może, poza brakiem mężczyzn starających dowieść swojej wartości i wywalczyć pozycję samca alfa, właśnie ów brak frustracji seksualnej również przyczynił się do stabilizacji (czy też stagnacji) na Gethen? Zastanawiam się też nad kwestią klimatu  w końcu w czasach, w których rozgrywa się akcja, Getheńczycy są na tyle rozwiniętym społeczeństwem, żeby móc, mniej lub bardziej, nie przejmować się surowymi warunkami. Do jakiego stopnia narastający konflikt między Wspólnotą a Karhidem jest wynikiem nagłego uświadomienia sobie, że skoro nie trzeba już walczyć z klimatem, pora najwyższa znaleźć innego wroga?
BN: To prawda. Getheńczycy po prostu poddają się tej sile zamiast, jak przedstawiciele wielu ziemskich kultur, za wszelką cenę próbować ją ujarzmić. Inna sprawa, że dzięki cykliczności kemmeru oni mają pewność, że po paru dniach uniesień czeka ich powrót do codzienności, więc nie grozi im dominacja sfery erotycznej nad resztą życia. Choć, czytając jedną ze wstawek  raport wysłanniczki Ekumeny  miałam wrażenie, jakby pojawiły się pewne uproszczenia. Czy też może wynikło to z mniejszej niż teraz wiedzy o zachowaniu zwierząt. Za takie uważam skojarzenie wojny (zdefiniowanej jako zorganizowana społeczna agresja), gwałtu i ludzkiego modelu rozmnażania  gdzieś też pojawia się uwaga, że tylko ludzie są zdolni do dwóch pierwszych i w związku z tym te trzy rzeczy są ze sobą powiązane. Nie powiedziałabym, że w ogóle nie są. Niemniej walczą ze sobą nie tylko blisko nam spokrewnione szympansy, ale i mrówki (w tym ostatnim przypadku model rozmnażania jest już zupełnie różny, robotnice mrówek w zależności od gatunku nie rozmnażają się wcale albo mogą składać jaja, z których wylęgną się jedynie samce). A odnośnie gwałtów, to także ludzie nie są wyjątkiem. Młode samce delfinów i kaczek organizują się w gromady, które napadają na samice, w przypadku tych drugich prowadzi to czasem do śmierci ofiary takiego ataku. Ba, jak dowiedziałam się od kolegi biologa, nawet hermafrodytyczne ślimaki walczą ze sobą podczas kopulacji, bo każdy chce odegrać rolę samca, a więc tej strony, która w rozród inwestuje mniej zasobów. W przypadku Getheńczyków także jestem w stanie wyobrazić sobie jednostki, które starałyby się jakoś obejść system dla własnej korzyści (czy to przyjmując hormony, czy w pierwszej fazie kemmeru szukając tych, u których już ujawniła się płeć żeńska). Ale za daleko odbiegłam od tematu. Twoje wytłumaczenie przyczyn konfliktu uważam za całkiem prawdopodobne. W dodatku  w bardzo surowych warunkach liczyła się przede wszystkim najbliższa wspólnota i jej przetrwanie, teraz nagle horyzont się poszerza, pojawiają nowe ambicje.
MC: Znaczące jest to, w jaki sposób Le Guin oddała różnice między dwoma największymi państwami planety: z jednej strony monarchia, z drugiej coś, co można by chyba nazwać wariacją na temat socjalizmu. Z jednej strony ciągłe pałacowe walki, intrygi i honor, z drugiej  prostota i nawet pewnego rodzaju nieokrzesanie.
BN: Wydaje się też, że sympatie pisarki są po stronie bardziej zacofanego Karhidu, gdzie ceniony jest indywidualizm. Inna sprawa, że Wspólnota jawi się jako miejsce odhumanizowane, kolejny przykład tłamszenia jednostek przez system. Swoją drogą, zastanawiam się, ile w czasach powstawania książki przenikało na Zachód informacji na temat gułagów i ogólnie  życia w komunizmie?
MC: Nie ma wątpliwości, że Le Guin sympatyzuje z Karhidem, chociaż nie wydaje się, żeby jednocześnie jakoś szczególnie potępiała jego głównego przeciwnika  zwróć uwagę, że po ucieczce Estravena znalazł on tam nie tylko pracę dla siebie, ale też poznał ludzi, którzy byli mu przyjaźni (przynajmniej póki nie wkroczył w sferę wielkiej polityki). Nie mam stuprocentowej pewności, aczkolwiek jakaś wiedza na temat sowieckiej rzeczywistości musiała docierać na Zachód, choć szczegóły obozów pracy trafiły do szerszej świadomości dopiero kilka lat później  premiera Lewej ręki ciemności to 1969 rok, podczas gdy pierwsze wydanie Archipelagu GUŁag Sołżenicyna to 1973.
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BN: To prawda, obraz Le Guin nie jest tak ostry  ogólnie odniosłam wrażenie, że Getheńczycy są nieco łagodniejsi od nas, czy to ze względu na obupłciowość, czy to surowy klimat: jestem sobie w stanie wyobrazić, że przez te tysiąclecia mogło dojść do pewnej selekcji, wynikającej z tego, że osoby grające przeciwko grupie były z niej po prostu wyrzucane, a na Gethen raczej nie da się przeżyć samotnie  zresztą z historii Estravena i z jednej z cytowanych legend wynika, że ostracyzm był tutaj potężną karą. Wracając jednak do Wspólnoty, zwróciłam uwagę na to, jak Le Guin pisała o swego rodzaju bierności jej zwykłych członków, poczuciu beznadziei w trudnych sytuacjach. Wspólnota jest dla mnie czymś w rodzaju tyranii w budowie. Z kolei Karhid zaczyna toczyć rak nasilającego się nacjonalizmu. Zastanawiam się, czy w czasach Zimnej Wojny Lewa ręka nie była odczytywana bardziej politycznie. Przecież mamy tutaj dwa państwa i nasilający się konflikt o strefę wpływów, co do którego istnieje ryzyko, że przerodzi się w walki na o wiele większą skalę. Temu przecież usiłuje zapobiec Estraven.
MC: Jestem w stanie sobie wyobrazić, że gdyby nie zakończona sukcesem misja Genlyego, oba państwa rozpętałyby między sobą potężną wojnę, która zmieniłaby całkowicie oblicze świata, zapewne prowadząc do nasilenia się opresyjnych tendencji po obu stronach. Aczkolwiek tutaj waham się przed doszukiwaniem się podobieństw z totalitaryzmami ziemskiego XX wieku. Nawet mimo stawiania na indywidualizm Karhidu trudno mówić o tym, żeby było to społeczeństwo składające się z wybitnych i wyróżniających się jednostek  właśnie ze względu na konieczność przynależności do grupy. Z wyjątkiem Estravena i szalonego króla Argavena Piętnastego trudno powiedzieć, by którykolwiek z Getheńczyków zapadał w pamięć
BN: To znaczy ja nie uważam, że historia Gethen miała być przepisaniem Zimnej Wojny na Zimę. Niemniej sądzę, że jakieś polityczne inspiracje tam są. Ta książka została napisana w konkretnym czasie i myślę, że jego niepokoje przesączały się do prozy. Zresztą i po latach Lewa ręka pozostaje aktualna  właśnie przez to, że nie jest przeniesieniem jakiegoś ściśle określonego wycinka naszej historii na SF. Takie fragmenty zwróciły moją uwagę: kiedy mówię o patriotyzmie, nie chodzi mi o miłość. Myślę o strachu. O strachu przed tym, co obce. Który wyraża się w polityce, nie w poezji. Nienawiść, rywalizacja, agresja. Ten strach rośnie w nas, Często przemawiał przez radio. () Jego przemówienia były długie i głośne: pochwały Karhidu, obelgi pod adresem Orgoreynu, oskarżenia «nielojalnych frakcji», rozważania na temat «nienaruszalności granic królestwa», wykłady z historii, etyki i ekonomii, a wszystko w pełnym frazesów, napuszonym stylu, w którym histerycznie pobrzmiewały obelgi i pochlebstwa. Mówił dużo o honorze kraju i miłości ojczyzny (). Chciał wzbudzić w swoich słuchaczach strach i gniew. Nie mówił wcale o dumie i miłości, choć bez przerwy używał tych słów. W jego ustach znaczyły one tyle co zarozumialstwo i nienawiść.
MC: Zastanawiam się teraz, czy Le Guin celowo nie odwołała się do uniwersalnych, ale niezdefiniowanych, przypadków z historii Ziemi, doskonale wiedząc, że będą mogły zostać zinterpretowane przez czytelników jako przykłady jakichś uniwersalnych tendencji. Jak gdyby każda ludzka kultura, nawet tak egzotyczna jak na Gethen, musiała przejść od etapu feudalizmu do etapu wzrastającego nacjonalizmu i walk o zupełnie nieistotny ekonomicznie kawałek ziemi. A nienachalna forma, z jaką autorka dawkuje krytykę tych zjawisk (co przedstawiają przytoczone przez Ciebie cytaty), zasługuje na uwagę.
BN: Myślę, że tak. Le Guin zawsze wydawała mi się pisarką bardzo samoświadomą, a jej kreacje  przemyślanymi. Choć z perspektywy czasu wydaje mi się, że rozwiązanie narastającego konfliktu przez zwrot w kosmos, w przyszłość, jest nieco naiwne. Oczywiście zgodzę się z Estravenem, gdy zapisuje w swoim dzienniku: trzeba pójść w inną stronę, trzeba znaleźć inny cel, wówczas można iść inną drogą. () Orgoreyn i Karhid () muszą pójść gdzie indziej i przerwać krąg, ale moja wiara w to, że ludzie kiedykolwiek i gdziekolwiek znajdą tę inną drogę, zdążyła wygasnąć pomiędzy pierwszym a drugim czytaniem Lewej ręki. Wysłannik święcie wierzy w Ekumenę i jej misję, przekonanie narodów Gethen do dołączenia jest dla niego kwestią nadrzędną. Trudno mi podzielić jego uczucia. Czym jest Ekumena, jeśli nie odległym głosem z eteru i kilkoma przybyszami? Mogą zaoferować trochę wiedzy medycznej czy technologicznej, a ponieważ w uniwersum Ekumeny istnieją nadświetlne bezzałogowe statki towarowe, jakaś wymiana handlowa może istnieć (pytanie tylko, co się opłaca w ten sposób przewozić). Co zatem zyskuje Zima? Wychodzi mi, że kilka nowych patentów i leków (a przecież nie jest to lud nastawiony na postęp) oraz możliwość eksportowania towarów regionalnych i wysłania kilku chętnych na studia na inną planetę, z których wrócą (jeśli w ogóle to uczynią) dziesiątki lat później. Zresztą, powodzenie misji Genlyego nie wynika z tego niemalże mistycznego otwarcia na nowy początek, tylko z pobudek nacjonalistyczno-prestiżowych (to MY będziemy krajem, który pierwszy sięgnął gwiazd).
MC: Masz rację, ratunek Gethen poprzez przystąpienie do Ekumeny, co rozwiązało wszystkie dotychczasowe konflikty, wydaje mi się tu pewną formą deus ex machina, nawet jeśli wiemy mniej więcej od połowy (czyli wizyty Genlyego w jednej ze stanic), że to się wydarzy. Jak znacząca większość powieści Le Guin, także ta koncentruje się jednak w o wiele większym stopniu na jednostkach niż na wydarzeniach na skalę globalną. Nawet jeśli to właśnie wyprawa Genlyego i Estravena stała się metaforycznym zbliżeniem między obcymi sobie rasami i kulturami, to mimo obcowania z nimi na przestrzeni wielu rozdziałów wrażenie, jakie po sobie zostawiają, pozostaje niewyraźne.
BN: W ogóle u Le Guin postaci wydają mi się, eufemistycznie rzecz ujmując, stonowane. Nawet jak cierpią, to nie miotają się po scenie. Czasem brakowało mi jakiegoś mocniejszego akcentu  tu czy w innych książkach. Nawiązując do Twojej wcześniejszej wypowiedzi o bohaterach zapadających w pamięć, zwróciłam uwagę na Tkacza Faxe, ale głównie dzięki jego wyjaśnieniom na temat haddary. To jednak postać dalszego planu. Estraven wzbudza ciekawość, jednak mam wrażenie, że dowiadujemy się o nim za mało. Może miał być trochę tajemniczy, niemniej te niedopowiedzenia z czasem zaczęły mnie męczyć. Niewiele dowiadujemy się też o Genlym  a przecież jakieś choćby wzmianki o jego przeszłości czy rodzinie pomogłyby nieco wypełnić mu kontury. Rozumiem, że Lewa ręka została pomyślana jako opowieść wysłannika Ekumeny o jego misji na Gethen, ale pogłębiony portret tej postaci pozwoliłby się bardziej przejąć jej losami.
MC: Odniosłem wrażenie, że Genly został przedstawiony (nie wiem, jak bardzo odpowiadało to zamiarom Le Guin) jako idealny mobil Ekumeny  człowiek zachowujący się niczym całkowicie wyzuty ze swoich własnych pragnień przedstawiciel, dla którego jedynym celem jest praca na rzecz przyłączenia kolejnego świata. Jego działania trudno nawet określić mianem brawurowych: są zwyczajnie pozbawione zdrowego rozsądku. Być może to efekt uboczny faktu, że przecież decydując się na podróż na Gethen, porzucił całe swoje dotychczasowe życie na rzecz wspólnego dobra i pozostaje osobą całkowicie oderwaną nawet od reszty Ekumeny, ale nie mam pewności, czy należałoby to oceniać w kategoriach altruizmu czy raczej fanatyzmu
BN: Podzielam Twoje podejrzenia. Gdy czytałam Lewą rękę jako dziecko, to niejako z automatu go polubiłam jako standardowego bohatera SF, takiego w starym stylu  z misją  i kibicowałam mu. Na marginesie dodam, że zapamiętałam też głównie tę powieść jako historię przeprawy przez lodowiec. Wróciwszy do niej teraz, zdziwiłam się, jak mało w sumie objętościowo było o wyprawie, a ile jeszcze tam jest tła kulturowego (nie to, że wcześniej tego nie widziałam wcale, choćby zapamiętana przeze mnie wzmianka o aniołach czy kapitalna i zabawna anegdota o człowieku, który domagał się odpowiedzi na pytanie o sens życia i co z tego wynikło), prócz tego wątki polityczne, rozmaite niuanse. Z kolei Genly stracił w moich oczach, ujrzałam go jako osobę zadufaną w sobie, zaślepioną swoim celem i przekonaniami oraz w gruncie rzeczy niedouczoną i nieprzygotowaną. Jego problemy w dużej mierze wynikły z nieporozumienia na tle kulturowym  Estraven chciał mu pomóc, ale uważał, że udzielając mu rad, obrazi go, więc tego nie zrobił, co sprowokowało całą lawinę wypadków.
MC: Wydaje mi się, że brak rozeznania Genlyego w niuansach zwyczajów, jakie panowały na dworze, świadczy mimo wszystko o jego niedostatecznym przygotowaniu do pełnionej roli. Oczywiście to problem natury społecznej i kulturowej, ale przecież obserwacje planety i jej społeczeństwa trwały na tyle długo, by pierwszy mobil Ekumeny na Gethen rozumiał o wiele bardziej to, co dzieje się wokół niego. Z drugiej strony  zapewne właśnie duma nie pozwalała mu przyznać się otwarcie przed Estravenem, że mówienie pewnych rzeczy wprost, bez owijania w bawełnę, nie będzie żadną ujmą dla obcego wysłannika, jakim on sam był. Mamy zatem z jednej strony niedostateczne opanowanie etykiety, a z drugiej  przekonanie o własnym zrozumieniu niuansów dworskich intryg.
[image: Sześć światów Hain]
BN: Nie jestem pewna czy duma  albo czy tylko ona. Genly wydawał się autentycznie przekonany, że Estraven jest krętaczem o jakichś potencjalnie niecnych zamiarach. Nie ufał mu. Pytanie, czy to dlatego, że Therem był politykiem, czy też  sam to w pewnym momencie stwierdził  obupłciowość Getheńczyków sprawiała, iż wydawali mu się nieco podejrzani (nie chciałem dać zaufania i przyjaźni mężczyźnie, który był kobietą, kobiecie, która była mężczyzną). Myślę, że  niekoniecznie świadomie  w zależności od tego, czy przebywamy w męskim, czy w damskim towarzystwie (zwłaszcza jeśli są to osoby, których nie znamy albo znamy słabo), modyfikujemy swoje zachowanie. Towarzystwo Getheńczyków mogło zatem wprawiać w konfuzję, gdy odruchowe wzorce zachowań i wypowiedzi okazywały się nie przystawać do rzeczywistości. Taki dysonans poznawczy mógł z kolei powodować niepokój i wynikającą z niego niechęć, która była potem racjonalizowana. Inna sprawa, że dyplomata powinien umieć takie rzeczy dostrzegać w sobie i kontrolować na tyle, by nie wpływały na jego decyzje zawodowe.
MC: Najdziwniejsze w tym wszystkim było dla mnie to, że nawet po tym, jak Estraven uratował Genlyego, pozostała między nimi ogromna przepaść i chłód, którego nie oczekiwałbym po dwójce skazanych na siebie ludzi.
BN: To prawda! Mam wrażenie, jakby Genly może i rozumowo doszedł do wniosku, że Therem od początku chciał dobrze, ale na poziomie emocji wciąż obarczał Getheńczyka winą za swoją porażkę i żywił do niego urazę. Poza tym, czytając teraz Lewą rękę, wydało mi się, że mobil nie uważał karhidyjskiego polityka za równego sobie  on był wszak wysłannikiem z gwiazd, niosącym tej biednej, zaściankowej Zimie kaganek ekumenicznej cywilizacji, a Estraven tylko tubylcem, który sprawił tyle problemów, ale potem odkupił to, okazując się pomocny. Taki Piętaszek-Eskimos. Może sanki ciągnąć, można mu też pokazać wysoką sztukę myślomowy, żeby się zachwycał, jacy to jesteśmy wspaniali. Teraz przerysowuję, ale nie zmienia to faktu, że mobilowi, tak dumnemu ze swoich telepatycznych umiejętności, zdecydowanie zabrakło zwykłej empatii. Oto co w pewnym momencie pisze w swoim notesie Estraven podczas przeprawy przez wyjątkowo trudny teren: Gdybym pisał nowy kanon jomeszu, tutaj posyłałbym po śmierć złodziei. Złodziei, którzy po nocy kradną w Turufie worki z żywnością [tu nawiązuje do swoich czynów]. Złodziei, którzy kradną ludziom serce i nazwisko, narażając ich na hańbę i wygnanie. Głowa mi ciąży, muszę wykreślić ten fragment później. A teraz wypowiedzi Genlyego nie byli z mojego ciała, nie mogło być między nami przyjaźni ani miłości a potem czułem,() że to z seksualnego napięcia między nami () zrodziła się wielka i nagła pewność przyjaźni. Czyli niby o przyjaźni pisze, tylko że uważa ją za efekt fizjologiczny niezaspokojonego popędu. Co on sobie myślał  że Estraven wyniósł go na własnym grzbiecie z obozu pracy z miłości do Ekumeny?
MC: Le Guin nie pozostawia wątpliwości, ze Estraven był prawdopodobnie jedyną osobą, która faktycznie wierzyła w misję Genlyego, a przy tym miał na tyle dużo wyobraźni (w przeciwieństwie chociażby do szalonego króla, który nie był w stanie nawet zachwycić się bezczasowym połączeniem z Ekumeną), by dostrzegać, że to nieuchronna przyszłość. Jak Genly sam wielokrotnie zauważał, jeśli jego misja się nie powiedzie, Ekumena przyśle kolejnego mobila z tym samym zadaniem. Tym bardziej smuci taki, a nie inny koniec Estravena, bo przez całą historię to właśnie on (a nie wysłannik) jest czynnikiem sprawczym. Czytałem gdzieś interpretację, że jego śmierć stanowi nawiązanie do pierwszej sceny powieści, czyli murowania zwornika bramy. Przelanie krwi stanowi w tym ujęciu ostateczne przypieczętowanie przymierza między Gethen a Ekumeną. Nie ma tu więc szczęśliwego zakończenia, co raczej ostateczne poświęcenie, którego (z fabularnych względów) nie dało się chyba uniknąć.
BN: To prawda, zwróciłam uwagę na tę scenę, czytając powieść po raz drugi, zresztą Le Guin to potwierdza ustami mobila, który gdzieś pod koniec też się nad tym zastanawia. W mityczno-symbolicznym, a także konstrukcyjno-fabularnym (zwykle lepiej zapamiętujemy smutne zakończenia) ujęciu to jest uzasadnione. Ale tak po ludzku mi Estravena żal. To prawda, że wierzył w misję wysłannika, sądzę jednak, że zależało mu także na samym Genlym. Rozumiem, że dostrzegł w sojuszu z Ekumeną szansę na skierowanie uwagi krajan na coś innego niż rodzący się nacjonalizm. Rozumiem, że po odniesionej porażce w Karhidzie Therem mógł popierać misję mobila w Orgoreynie  aby spróbować jeszcze raz zbudować swoją pozycję w nowym miejscu czy też pokazać rodakom, że jednak miał rację. Ale gdy Ai wypadł z łask, to sądzę, że pragmatyczny polityk raczej postawiłby na nim krzyżyk i poszukał innych celów, zamiast samemu udawać się z misją ratunkową.
MC: Czy nie chodziło jednak o to, że związawszy swoją polityczną karierę z wysłannikiem Ekumeny, Estraven nie miał zbytnich szans na jakiekolwiek sukcesy w polityce? Przecież to właśnie on, a nie Genly, został wygnany z Karhidu po swojej ostatniej próbie wpłynięcia na króla. Pod wieloma względami Therem podzielił losy wielu innych ludzi, którzy chcieli wprowadzać zmiany, na które społeczeństwo nie było jeszcze gotowe. Wszak nawet w ostatecznym rozrachunku przystąpienie Gethen do Ekumeny okazało się pomniejszą rewolucją  czynem niezgodnym z zasadami, wedle których powinien postępować Genly.
BN: Le Guin pozostawiła tu niedopowiedzenia dopuszczające rozmaite interpretacje motywacji Estravena. Ja zwróciłam jeszcze uwagę na wątek jego brata, Areka. Był pierwszą miłością Therema, ale gdy doczekali się potomka, zgodnie ze zwyczajem jedno z nich opuściło rodzinne strony. Wiemy też, że Arek nie żyje. Gdy wysłannik używa telepatii, Estraven słyszy jego myśli jako głos brata i jest wstrząśnięty. W tym momencie Genly powinien kategorycznie odmówić dalszych prób albo przynajmniej spróbować wyjaśnić, o co chodzi. Głos zmarłego (do tego słyszany tam, gdzie według wierzeń trafiają potępione dusze), rozdzierający stare rany, to było naprawdę ostatnie, czego Estraven potrzebował w czasie wyczerpującej wędrówki przez lód. Ale choć światło jest lewą ręką ciemności to przecież ciemność jest prawą ręką światła  Genly nie zauważył, że robi coś złego, szczerze chciał się podzielić swoją wiedzą. A Therem, cóż  z ciekawości, z chęci zrozumienia, a może i z chęci zbliżenia się do Genlyego brnął w to dalej. Wspomniane zostało, że bohaterowie wiedli długie telepatyczne rozmowy, jednak pisarka poskąpiła nam ich treści i chyba nieco przeceniła wyobraźnię czytelnika. Moją w każdym razie na pewno. Zresztą nie widać skutków tych konwersacji  gdy docierają do Karhidu, wysłannik wciąż myśli głównie o swoim celu, w pewnym momencie orientuje się, że w ogóle nie zastanawiał się nad dalszym losem towarzysza. To ma być przyjaźń, wdzięczność, lojalność? Uznanie, że Estraven jakoś sobie poradzi?[bookmark: a1]1) Zdecydowanie ponowna lektura sprawiła, że Genly stracił w moich oczach, a Estraven zyskał. Warto było przeczytać Lewą rękę ponownie po latach, spojrzeć na nią z innej strony, dostrzec więcej.

[bookmark: a1t]1) Zastanawiałam się nad tym, czy dało się cokolwiek zrobić, by uniknąć takiego smutnego końca. Doszłam do wniosku, że niewiele. Jedyne, co przyszło mi na myśl, to żeby zamiast uciekać w stronę granicy, jednak pójść prosto do władz miasta. Genly mógłby trochę zablefować, powiedzieć, że po pierwsze wezwał już statek, który będzie tu lada dzień, a po drugie, Estraven uratował mu życie, więc teraz ma wobec niego dług honorowy, obiecał mu azyl na statku, a jeśli nie zdoła go spłacić, będzie zmuszony popełnić rytualne samobójstwo, co automatycznie przekreśli szansę na jakiekolwiek rozmowy z Ekumeną na następne stulecia. Czy ktokolwiek by się tym przejął, nie wiem. Ale przynajmniej by czegoś spróbował.

Żródło mapy: Ursula K. Le Guin Archive.

PS. Beatrycze: przy okazji pozwalam sobie przypomnieć link do mojej strony autorskiej. Zapraszam.
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  Zapraszamy do przeglądu najciekawszych zapowiedzi wydawniczych na maj 2021 r.
Nowości
[image: Mars]
‹Mars›
Sławomir Grabowski

Czerwona Planeta budzi ostatnio coraz większe zainteresowanie zarówno Elona Muska, jak i przeciętnego Kowalskiego. Antologia tematyczna zapowiada się bardzo interesująco: siedemnaście premierowych opowiadań, a wśród nazwisk m. in. Paweł Majka, Jan Maszczyszyn, Marek Oramus czy Andrzej Zimniak. Książka będzie wzbogacona o skomponowaną z myślą o niej muzykę.


[image: Wilkołak]
Wojciech Chmielarz
‹Wilkołak›
Sławomir Grabowski

Wilkołak to powrót Wojciecha Chmielarza do cyklu kryminałów z detektywem Dawidem Wolskim (Wampir"i Zombie), z którym pożegnaliśmy się w 2017 roku. Już miesiąc przed premierą pojawił się na platformie Empik Go pierwszy odcinek serialu audio z doborową obsadą (Krzysztof Zalewski, Aleksandra Popławska, Cezary Pazura)  co skądinąd też nieźle świadczy o renomie autora.


[image: A to feler!]
Agnieszka Frączek
‹A to feler!›
Marcin Mroziuk

Wiersze Jana Brzechwy towarzyszą już kolejnemu pokoleniu młodych czytelników (a właściwie słuchaczy), ale dopiero teraz będzie okazja, by poznali oni dzieciństwo pisarza. Można się zaś spodziewać przy tej lekturze naprawdę dobrej zabawy, skoro jest to kolejne wspólne dzieło Agnieszki Frączek (tekst) i Joanny Rusinek (rysunki), które wcześniej w Rany Julek! z powodzeniem przybliżyły  dzieciom postać Juliana Tuwima.


[image: Niepogodzony]
Michel Houellebecq
‹Niepogodzony›
Sławomir Grabowski

Autora Uległości znamy jako znakomitego i kontrowersyjnego pisarza, eseistę czy biografa H. P. Lovecrafta. O tym, że jest także poetą, z pewnością nie wszyscy wiedzieli. Mamy zatem doskonałą okazję, by przekonać się, jak sprawdził się w tej roli.


[image: Podziemie]
Will Hunt
‹Podziemie›
Sławomir Grabowski

Will Hunt zaprasza czytelnika do rozległego i fascynującego świata podziemi  jaskiń, bunkrów, kanałów, katakumb i stacji metra. Książka intryguje od strony literackiej  łączy reportaż, historię, naukę i filozofię, pobrzmiewać mają w niej echa Calvino i Herzoga, a celem jest uleczenie nas z powierzchniowego szowinizmu Jednym słowem  pod ziemię marsz!


[image: Cień utraconego świata]
James Islington
‹Cień utraconego świata›
Sławomir Grabowski

Cień utraconego świata to niemal dziewięćsetstronicowa cegła otwierająca Trylogię Licaniusa. W tym przypadku pozytywnych opinii czytelników i krytyków jest naprawdę sporo, więc jeśli ktoś szuka świeżej, epickiej fantasy, powieść Jamesa Islingtona będzie dobrym wyborem. Fanom Brandona Sandersona z pewnością się spodoba, zresztą, autor przyznaje się do inspiracji jego Z mgły zrodzonym.


[image: Córy Ziemi]
Alaitz Leceaga
‹Córy Ziemi›
Joanna Kapica-Curzytek

Hiszpańska autorka znana jest już polskim czytelnikom (jakiś czas temu ukazała się u nas jej powieść Las zna twoje imię). Alaiz Leceaga zabiera nas tym razem do regionu La Rioja, słynącego z plantacji winorośli. Główna bohaterka Gloria wraz z siostrami próbują przełamać klątwę ciążącą nad odziedziczonymi przez nie winnicami ojca. Przeszłość ich rodziny kryje wiele sekretów. Dziewczyna ma odwagę upomnieć się o należne jej miejsce w społeczności właścicieli winnic. Budzi to ich gniew, bo nigdy dotąd nie zdarzyło się, aby kobieta walczyła o tak wiele.


[image: Chamstwo]
Kacper Pobłocki
‹Chamstwo›
Sławomir Grabowski

Ciężka, niemal niewolnicza praca chłopów pańszczyźnianych to nie tylko peerelowska propaganda, ale fakt historyczny. Choć tak naprawdę zdecydowanej większości Polaków słoma z butów wystaje, to nasza kultura była kulturą szlachecką, której chłopstwo nie interesowało. Jeśli ktoś czuł niedosyt albo irytację nadmiernym subiektywizmem po lekturze bestsellerowego Chama niezbuntowanego Rafała Ziemkiewicza, koniecznie powinien sięgnąć po książkę Pobłockiego.


[image: Niepokój przychodzi o zmierzchu]
Marieke Lucas Rijneveld
‹Niepokój przychodzi o zmierzchu›
Marcin Mroziuk

Powieść, która w 2020 roku otrzymała Międzynarodową Nagrodę Bookera, zasługuje na uwagę nie tylko dlatego, że została napisana przez osobę niebinarną. Akcja książki rozgrywa się w małej wiosce na holenderskiej prowincji, ale przeżycia rodziny skromnych i pobożnych rolników, a w szczególności trójki dorastających dzieci, mogą wstrząsnąć czytelnikami z całego świata. Marieke Lucas Rijneveld nie tylko bowiem nie boi się poruszać trudnych tematów, ale potrafi przekuć własne bolesne doświadczenia na naprawdę wielką literaturę.


[image: Miasto z mgły]
Carlos Ruiz Zafón
‹Miasto z mgły›
Sławomir Grabowski

Miasto z mgły Carlosa Ruiza Zafóna to zbiór jedenastu opowiadań, będących poszerzeniem literackiego świata Cmentarza Zapomnianych Książek, ale stanowiących odrębne całości. Opis sugeruje, że ich bohaterami autor uczynił m. in. Gaudiego czy Cervantesa. Szkoda, że to już ostatnia książka zmarłego w ubiegłym roku w wieku 55 lat autora Cienia wiatru. 


[image: Wszystko na swoim miejscu]
Oliver Sacks
‹Wszystko na swoim miejscu›
Miłosz Cybowski

Swoich szerokich horyzontów dowodził Oliver Sacks niejednokrotnie (chociażby w wydanej przed prawie 10 laty Wyspie daltonistów i wyspie sagowców), nie powinno być więc zaskoczeniem, że jego najnowszy zbiór esejów dotyczy spraw bardzo rozmaitych, ale z pewnością przedstawionych w sposób interesujący i dający do myślenia.


[image: Siudmak. Fantastyczne światy]
Wojciech Siudmak
‹Siudmak. Fantastyczne światy›
Marcin Mroziuk

Oczywiście jest to książka bardziej do oglądania niż czytania, ale możemy być pewni, że dzięki pięknej szacie edytorskiej tego albumu będziemy mogli w pełni delektować się dziełami Wojciecha Siudmaka. Dla fanów Diuny będzie to zaś okazja, by przenieść się do świata stworzonego przez Franka Herberta, nie czekając na nową ekranizację jego najsłynniejszej powieści.


[image: Projekt Hail Mary]
Andy Weir
‹Projekt Hail Mary›
Sławomir Grabowski

Andy Weir jest jednym z ciekawszych przykładów pisarza, który odniósł błyskawiczny literacki sukces, zresztą całkowicie zasłużony. Można się spodziewać, że jego najnowsza książka, Projekt Hail Mary, będzie kawałkiem twardej SF z solidną dawką inżynierskiej wiedzy merytorycznej i wciągającą, pełną dramatyzmu fabułą. Czyli przyciągnie czytelników tym samym, co Marsjanin i Artemis.


[image: Krawędź]
Lidia Yuknavitch
‹Krawędź›
Sławomir Grabowski

Lidia Yuknavitch to dumna ze swego społecznego niedopasowania (jej The Beauty of Being a Misfit miało 3 miliony wyświetleń!) amerykańska autorka. Krawędź to zbiór opowiadań o świecie skupionym na ciele, bólu i pożądaniu. Brutalność i okrucieństwo jej prozy, połączone z radykalną krytyką konsumpcjonizmu, przypominać mogą twórczość Chucka Palahniuka.


[image: Informacja zwrotna]
Jakub Żulczyk
‹Informacja zwrotna›
Sławomir Grabowski

Informacja zwrotna jest zapowiadana przez Jakuba Żulczyka jako (anty)kryminał o mężczyźnie poszukującym syna i jako książka o piciu alkoholu, inna niż wszystkie książki o piciu, które ukazały się w Polsce. Autor pisze też, że ma różne doświadczenia w tej kwestii Czy to reklama, czy (anty)reklama? Czytając taki opis, trudno nie mieć skojarzeń z twórczością Jerzego Pilcha.


Wznowienia


[image: Autostopem przez galaktykę]
Douglas Adams
‹Autostopem przez galaktykę›
Sławomir Grabowski

Nowe wydanie Autostopem przez galaktykę zostało zilustrowane przez wielokrotnie nagradzanego rysownika i autora książek dla dzieci, Chrisa Riddella. Jest to edycja jubileuszowa, z okazji 42. rocznicy pierwszej publikacji. Dlaczego 42, a nie np. równe 40  czytelnicy powieści powinni doskonale wiedzieć.


[image: Jak pisać]
Stephen King
‹Jak pisać›
Sławomir Grabowski

Jak pisać. Pamiętnik rzemieślnika to książka po części poradnikowa, po części autobiograficzna. King jawi się jako bezpretensjonalny, erudycyjny gawędziarz, a jego pasja pisarska może być zaraźliwa. Nowe wydanie zostało uzupełnione o nowe teksty i rozmowę z synem, Joem Hillem.


[image: Król Bezmiarów]
Feliks W. Kres
‹Król Bezmiarów›
Sławomir Grabowski

Na dokończenie Księgi Całości czytelnicy czekają dłużej niż na Wichry Zimy Martina, ale najprawdopodobniej wreszcie się doczekają. Jeśli ktoś nie lubi niedokończonych serii, może zacząć przygodę z cyklem Feliksa W. Kresa teraz, a jest to wciąż najważniejsze, obok Sapkowskiego, fantasy powstałe nad Wisłą. Warto wspomnieć, że Król Bezmiarów jest jedynym utworem tego autora nagrodzonym Zajdlem.


Spadkowicze
Na maj przesunęła się premiera polecanej w kwietniu roku powieści Linor Goralik Zimne wody Wenisany.




Tytuł: Mars
Data wydania: 20 maja 2021
Redakcja: Wojtek Sedeńko
Wydawca:  Stalker Books
ISBN: 9788366280717
Format: 634s. oprawa twarda
Cena: 59,99
Gatunek: fantastyka
Zobacz w: Kulturowskazie

Tytuł: Wilkołak
Data wydania: 19 maja 2021
Autor: Wojciech Chmielarz
Wydawca:  Marginesy
Cykl: Dawid Wolski
ISBN: 978-83-66863-08-8
Format: 480s. 135×210mm
Cena: 42,90
Gatunek: kryminał / sensacja / thriller
Zobacz w: Kulturowskazie

Tytuł: A to feler!
Data wydania: 27 maja 2021
Autor: Agnieszka Frączek
Ilustracje: Joanna Rusinek
Wydawca:  Literatura
Seria: Nieprzeciętni
ISBN: 978-83-7672-997-8
Format: 128s. 165×235mm; oprawa twarda
Cena: 29,90
Gatunek: biograficzna / wywiad / wspomnienia, dla dzieci i młodzieży
Zobacz w: Kulturowskazie

Tytuł: Niepogodzony
Tytuł oryginalny: Non réconcilié
Data wydania: 19 maja 2021
Autor: Michel Houellebecq
Przekład: Szymon Żuchowski, Maciej Froński
Wydawca:  W.A.B.
ISBN: 978-83-280-7685-3
Format: 176s. 135×202mm
Cena: 39,99
Gatunek: poezja
Zobacz w: Kulturowskazie

Tytuł: Podziemie
Tytuł oryginalny: Underground
Data wydania: 5 maja 2021
Autor: Will Hunt
Przekład: Kaja Gucio
Wydawca:  Marginesy
ISBN: 978-83-66671-19-5
Format: 296s. 135×210mm
Cena: 39,90
Zobacz w: Kulturowskazie

Tytuł: Cień utraconego świata
Tytuł oryginalny: The Shadow of What Was Lost
Data wydania: 5 maja 2021
Autor: James Islington
Przekład: Grzegorz Komerski
Wydawca:  Fabryka Słów
Cykl: Trylogia Licaniusa
ISBN: 978-83-7964-643-2
Format: 880s. oprawa zintegrowana
Cena: 69,90
Gatunek: fantastyka
Zobacz w: Kulturowskazie

Tytuł: Córy Ziemi
Tytuł oryginalny: Las hijas de la tierra
Data wydania: 5 maja 2021
Autor: Alaitz Leceaga
Przekład: Jerzy Żebrowski
Wydawca:  Albatros
ISBN: 978-83-8215-417-7
Format: 544s. 135×205mm; oprawa zintegrowana
Cena: 42,90
Gatunek: historyczna, obyczajowa
Zobacz w: Kulturowskazie

Tytuł: Chamstwo
Data wydania: 12 maja 2021
Autor: Kacper Pobłocki
Wydawca:  Czarne
ISBN: 978-83-8191-219-8
Format: 384s. 150×230mm; oprawa twarda
Cena: 49,90
Gatunek: historyczna, non-fiction
Zobacz w: Kulturowskazie

Tytuł: Niepokój przychodzi o zmierzchu
Tytuł oryginalny: De avond is ongemak
Data wydania: 5 maja 2021
Autor: Marieke Lucas Rijneveld
Przekład: Jerzy Koch
Wydawca:  Wydawnictwo Literackie
ISBN: 978-83-08-07377-3
Format: 272s. 145×207mm; oprawa twarda
Cena: 44,90
Gatunek: mainstream
Zobacz w: Kulturowskazie

Tytuł: Miasto z mgły
Tytuł oryginalny: La Ciudad de Vapor
Data wydania: 5 maja 2021
Autor: Carlos Ruiz Zafón
Przekład: Carlos Marrodán Casas, Katarzyna Okrasko
Wydawca:  Muza
ISBN: 978-83-287-1679-7
Format: 224s. 145×205mm
Cena: 34,90
Zobacz w: Kulturowskazie

Tytuł: Wszystko na swoim miejscu
Tytuł oryginalny: Everything in Its Place
Data wydania: 18 maja 2021
Autor: Oliver Sacks
Przekład: Jerzy Łoziński
Wydawca:  Zysk i S-ka
ISBN: 978-83-8202-016-8
Format: 342s. 135×205mm; oprawa twarda, obwoluta
Cena: 49,90
Gatunek: eseje / felietony, non-fiction
Zobacz w: Kulturowskazie

Tytuł: Siudmak. Fantastyczne światy
Data wydania: 11 maja 2021
Autor: Wojciech Siudmak
Wydawca:  Rebis
ISBN: 978-83-8188-141-8
Format: 256s. oprawa twarda
Cena: 199,
Gatunek: album / atlas
Zobacz w: Kulturowskazie

Tytuł: Projekt Hail Mary
Tytuł oryginalny: Project Hail Mary
Data wydania: 5 maja 2021
Autor: Andy Weir
Przekład: Radosław Madejski
Wydawca:  Akurat
ISBN: 978-83-287-1680-3
Format: 512s. 145×215mm
Cena: 49,90
Gatunek: fantastyka
Zobacz w: Kulturowskazie

Tytuł: Krawędź
Tytuł oryginalny: Verge
Data wydania: 5 maja 2021
Autor: Lidia Yuknavitch
Przekład: Kaja Gucio
Wydawca:  Czarne
ISBN: 978-83-8191-218-1
Format: 168s. 125×195 mm; oprawa twarda
Cena: 36,90
Gatunek: mainstream, obyczajowa
Zobacz w: Kulturowskazie

Tytuł: Informacja zwrotna
Data wydania: 19 maja 2021
Autor: Jakub Żulczyk
Wydawca:  Świat Książki
ISBN: 978-83-813-9868-8
Format: 520s. 135×215mm
Cena: 39,90
Gatunek: mainstream, obyczajowa
Zobacz w: Kulturowskazie

Tytuł: Autostopem przez galaktykę
Tytuł oryginalny: The Hitchhikers Guide to the Galaxy
Data wydania: 5 maja 2021
Autor: Douglas Adams
Przekład: Paweł Wieczorek
Ilustracje: Chris Riddel
Wydawca:  Zysk i S-ka
Cykl: Autostopem przez galaktykę
ISBN: 978-83-8202-201-8
Format: 320s. 140×205mm; oprawa twarda, obwoluta
Cena: 49,90
Gatunek: fantastyka, humor / satyra
Zobacz w: Kulturowskazie

Tytuł: Jak pisać
Tytuł oryginalny: On Writing
Data wydania: 6 maja 2021
Autor: Stephen King
Przekład: Paulina Braiter, Tomasz Wilusz
Wydawca:  Prószyński i S-ka
ISBN: 978-83-8234-105-8
Format: 312s. 142×202mm
Cena: 39,99
Gatunek: biograficzna / wywiad / wspomnienia, leksykon / poradnik, non-fiction
Zobacz w: Kulturowskazie

Tytuł: Król Bezmiarów
Data wydania: 14 maja 2021
Autor: Feliks W. Kres
Wydawca:  Fabryka Słów
Cykl: Księga Całości
ISBN: 978-83-7964-637-1
Format: 125×195mm; oprawa zintegrowana
Cena: 59,90
Gatunek: fantastyka
Zobacz w: Kulturowskazie
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  Recenzje


  Sky Rojo:Odc.2. Prawie jak wdomu

  Marcin Mroziuk

  Esther Martínez Lobato, Álex Pina Sky Rojo
  

  
  Kiedy mija pierwszy szok związany z tym, co stało się z Romeo i Charlotte, a obrażenia zostają opatrzone, bohaterki muszą znaleźć szybko jakąś kryjówkę. Akurat z tym poradzą sobie całkiem łatwo, ale nie znaczy to wcale, że mogą czuć się bezpiecznie.
Ekstrakt: 70%
[image: Sky Rojo]
Z pewnym rozbawieniem obserwujemy, jak Coral, Wendy i Gina wiją sobie gniazdko w zamkniętym w niedzielę sklepie. Przekonamy się, że dzięki wystawionym na ekspozycji sprzętom można nie tylko wygodnie się wyspać, ale nawet przygotować apetycznie wyglądające śniadanie. Te idylliczne scenki nie trwają jednak długo, bo przecież w tym serialu chodzi o to, by wydarzenia ciągle gnały naprzód. Kiedy obecność kobiet zostaje odkryta przez strażnika, oczywiste jest więc dla nas, że nie będą one potulnie wykonywać jego poleceń. Trzeba jednak przyznać, że sposób, w jaki przebiegnie ta konfrontacja, może wywrzeć na widzach spore wrażenie.
Prawdziwe zagrożenie dla bohaterek kryje się jednak w klubie Las Novias. Jesteśmy bowiem świadkami tego, jak dwaj ludzie Romea przesłuchują pracujące tam prostytutki, chcąc wydobyć od nich informacje o miejscu pobytu uciekinierek. Moisés i Christian wyglądają na mężczyzn pozbawionych skrupułów, dlatego nie jesteśmy zaskoczeni tym, że kobiety naprawdę obawiają się, że zostaną przez nich okaleczone. W tych okolicznościach każda z nich myśli jedynie o ratowaniu własnej skóry, trudno więc byłoby mieć do nich jakieś pretensje, że na pastwę okrutnych braci wydają Bambi, która rzekomo może coś wiedzieć na temat Coral, Wendy i Giny. Niestety jej los nie będzie godny pozazdroszczenia
W tym przypadku kluczowe nie okażą się jednak wymuszone zeznania, lecz umiejętne wykorzystanie technologii. Dopiero namierzenie komórki Coral pozwala bowiem Moisésowi i Christianowi na szybkie ustalenie miejsca pobytu trzech bohaterek. One z kolei mają szczęście w nieszczęściu, bo z powodu interwencji strażnika decydują się na opuszczenie swej kryjówki, co na jakiś czas odwleka moment konfrontacji z podążającymi ich tropem mężczyznami. Oczywiste jest dla nas, że to tylko chwilowa zwłoka, bo ludzie Romea raczej nie spuszczą już kobiet z oka. Możemy się więc spodziewać, że wkrótce Coral, Wendy i Giny znajdą się w jeszcze większych opałach.
Warto dodać, że na lepsze zrozumienie postaci i relacji między nimi pozwalają kolejne retrospekcje. Dowiadujemy się miedzy innymi, jakie plany wiązał Romeo z otwartym klubem, a także poznajemy przeszłość Giny. Jej historia nie jest może specjalnie zaskakująca, bo na świecie nie brakuje przecież naiwnych dziewczyn wierzących, że bez żadnego doświadczenia dostaną dobrze płatną pracę jako kelnerki, ale i tak później bardzo współczujemy wykorzystanej kobiecie, gdy obserwujemy przebieg jej trudnej rozmowy telefonicznej z matką.




Tytuł: Sky Rojo
Dystrybutor:  Netflix
Data premiery: 19 marca 2021
Twórca: Esther Martínez Lobato, Álex Pina
Obsada: Verónica Sánchez, Asier Etxeandia, Miguel Ángel Silvestre
Rok produkcji: 2021
Kraj produkcji: Hiszpania
Liczba odcinków: 8
Gatunek: akcja
Zobacz w: Kulturowskazie
Ekstrakt: 70%
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  Ferajna z Baker Street:Odc. 5. Długie rozmowy z Sherlockiem

  Marcin Mroziuk

  Tom Bidwell Ferajna z Baker Street
  

  
  Wygrywając rywalizację z doktorem Watsonem o odnalezienie jego przyjaciela, Bea zdobywa niepowtarzalną możliwość poznania cennych informacji o tym, co przed kilkunastu laty przydarzyło się Alice Cook. Niestety poznanie prawdy o losach matki okazuje się bolesne zarówno dla dziewczyny, jak i jej siostry.
Ekstrakt: 70%
[image: Ferajna z Baker Street]
Okazuje się, że w tamtym okresie Sherlock i doktor Watson połączyli siły z Alice Cook i wspólnie rozwiązywali rozmaite sprawy, w których pojawiały się elementy nadprzyrodzone. Podobnie jak Jessie jej matka miała bowiem dar, który był niezwykle przydatny w prowadzonych przez dwóch mężczyzn śledztwach. Dzięki licznym w tym odcinku retrospekcjom przekonamy się, że ówczesne wydarzenia były pełne dramatyzmu, a w przypadku sprawy piosenkarki, która swoim śpiewem naprawdę (a nie w przenośni) hipnotyzowała publiczność, Holmes tryumfował niczym mistrz teatralnych występów. W każdym razie trudno nie zwrócić uwagi z jednej strony na jego skłonność do popisywania się i ogrzewania się w blasku sławy, a z drugiej strony na zmiany, jakie przez te lata nastąpiły w jego zachowaniu i wyglądzie.
Z kolejnych rozmów Bei z Sherlockiem dowiadujemy się też, że łączyło go z Alice coś więcej niż wspólna praca. Nie ulega wątpliwości, że to właśnie on jest ojcem Jessie. Trudno więc zrozumieć  zarówno widzom, jak i dziewczynkom  czemu nie zaopiekował się osieroconymi przez matkę dziećmi, tylko pozwolił im dorastać w przytułku i na ulicy, a sam coraz bardziej pogrążał się w nałogu. Co ciekawe, można odnieść wrażenie, że to Bea ma z tego powodu większy żal do Holmesa niż jego córka. Po części wynika to zapewne z tego, że to starsza siostra musiała zawsze opiekować się Jessie. 
Kluczowe znaczenie ma jednak ujawnienie prawdy o losie Alice. Otóż wcale nie utonęła, jak dotychczas sądziły jej dzieci. Zniknięcie obdarzonej mocami kobiety miało związek z pojawieniem się w Londynie Wyrwy  podobnej do tej, której ślad teraz próbuje odnaleźć Jessie. Zadziwiające okazuje się natomiast to, że przed laty miejsce, w którym znajdowała się Wyrwa, udało się ustalić dzięki Watsonowi, którego przecież ani Sherlock, ani Bea nie podejrzewają o wielką wyobraźnie czy nadzwyczajne umiejętności dedukcyjne. Zastanawiamy się więc, czy przypadkiem doktor nie ukrywa czegoś w tej sprawie, co mogłoby rzucić nowe światło na ówczesne wydarzenia.
Z zainteresowaniem obserwujemy też, że upiory przeszłości dają się we znaki nie tylko Bei i Jessie, ale również Billyemu. W jego przypadku chodzi o pewnego przypadkowo spotkanego na ulicy mężczyznę. Dowiadujemy się, że Vic Collins pracował niegdyś w przytułku, w którym przebywał zarówno chłopak, jak i siostry Cook. Wtedy Biily był jeszcze mały i nie mógł ochronić ani siebie, ani dziewcząt przed znęcającym się nad dziećmi mężczyzną. Teraz młodzieniec marzy o zemście, ale kiedy w końcu dochodzi do bezpośredniej konfrontacji, ta wcale nie przebiega po jego myśli.
Z kolei kiedy widzimy, jak Bea i Leo stopniowo pokonują swoją nieśmiałość, możemy mieć nadzieję, że młodzi bohaterowie uporają się w końcu z bagażem swoich dotychczasowych trudnych przeżyć i stawią odważnie czoła nadchodzącym wyzwaniom.




Tytuł: Ferajna z Baker Street
Tytuł oryginalny: The Irregulars
Dystrybutor:  Netflix
Data premiery: 26 marca 2021
Twórca: Tom Bidwell
Reżyseria: Johnny Allan, Joss Agnew, Weronika Tofilska
Scenariusz: Tom Bidwell, Sarah Simmonds
Obsada: Thaddea Graham, Darci Shaw, Jojo Macari, McKell David, Harrison Osterfield
Rok produkcji: 2021
Kraj produkcji: Wielka Brytania
Serial: Ferajna z Baker Street
Liczba odcinków: 8
WWW: Polska strona
Gatunek: fantasy, kryminał
Zobacz w: Kulturowskazie
Ekstrakt: 70%
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  East Side Story:Nie wchodź do lasu!

  Sebastian Chosiński

  Iwan Minin Wdowa
  

  
  Rosyjscy reżyserzy, chociaż nie należą do arcymistrzów kinowego horroru, lubią od czasu do czasu postraszyć widzów. Każdego roku powstaje za naszą wschodnią granicą kilka filmów grozy. Część z nich okazuje się na tyle przyzwoita, że może posłużyć za sympatyczną rozrywkę. Pod warunkiem jednak, że nie oczekujemy niczego na miarę Dziecka Rosemary, Egzorcysty czy Omena. Wdowa Iwana Minina w każdym razie takiego poziomu nie osiąga.
Ekstrakt: 50%
[image: Wdowa]
Ale też trudno temu się dziwić, skoro Iwan Minin jest absolutnym debiutantem w świecie kinematografii. Ba! nie ma nawet odpowiedniego wykształcenia, ale ma za to wielką pasję i serce do pracy. Producent i reżyser Swiatosław Podgajewski, którego z kolei możemy uznać za najważniejszego w ostatnich latach rosyjskiego specjalistę od filmów grozy (patrz między innymi: Narzeczona, Rusałka. Jezioro martwych, Jaga. Koszmar z mrocznego lasu), nazwał go entuzjastą. I jest w tym określeniu cała prawda o Mininie, który nad projektem, jaki ostatecznie przybrał postać Wdowy, pracował ze swoimi przyjaciółmi od lat. Fakt ten tak bardzo ujął Podgajewskiego, że postanowił wtrącić się i dopomóc mniej doświadczonemu koledze dokończyć dzieło, oddając mu do dyspozycji nie tylko swój talent, ale również umiejętności posiadane przez swoich najbliższych współpracowników.
Tym sposobem do pracy nad filmem dołączyli powiązani z Podgajewskim scenarzyści Natali Dubowa (Rusałka. Jezioro martwych, Jaga. Koszmar z mrocznego lasu) oraz Iwan Kapitonow (oprócz wcześniej wymienionych obrazów miał swój udział także w powstaniu Chwilowych trudności i Damy Pikowej: Po drugiej stronie lustra), jak również kompozytor Nikołaj Skaczkow. Sobie Podgajewski zostawił obowiązki współscenarzysty i współproducenta, chociaż można sądzić, że na planie filmowym jego zadania były znacznie rozleglejsze. Zdjęcia rozpoczęły się w październiku 2018 roku i realizowano je tam, gdzie ma miejsce akcja Wdowy  w przepastnych lasach w okolicach Petersburga. Premiera filmu odbyła się natomiast  z pandemicznym poślizgiem  dwa lata później, 29 października ubiegłego roku.
Iwan Minin nigdy nie ukrywał, że przystępując do pracy nad Wdową, inspirował się paradokumentalnymi horrorami z serii Blair Witch Project (1999-2016) i REC (2007-2014), jak również Zjawą (2015). Dla filmowca-amatora taka technika narracji wydawała się najmniej absorbująca, ale niekoniecznie najbardziej atrakcyjna dla producentów i  w domyśle  widzów. Dlatego w oryginalnym scenariuszu dokonano istotnych zmian, aby przydać obrazowi charakter bardziej klasycznych filmów grozy. Na ekranie obserwujemy więc grupę ratowników-ochotników, którzy specjalizują się w wyciąganiu z tarapatów ludzi, którzy znikają w leśnych ostępach, na bagnach, wpadają do niezbadanych pieczar i jaskiń. Praca to niezwykle niebezpieczna, lecz za to dostarczająca adrenaliny i sprawiająca mnóstwo satysfakcji, zwłaszcza gdy udaje się kogoś wybawić z opresji. Kiedy więc ekipa dowodzona przez Andrieja dowiaduje się o zaginięciu nastoletniego Nikity w podpetersburskich lasach, rusza natychmiast do akcji.
[image: ]
Dowodzi Andriej, a wraz z nim wyruszają Wika, Ilja i kynolog Losza (Aleksiej) ze swoim psem, który wabi się Yoko On (więc to chyba samiec). Tym razem jednak do zespołu dołącza jeszcze jedna osoba  jest nią dziennikarka Kristina, która ma zamiar zrealizować film-relację z akcji poszukiwawczej. Ratownicy brali już udział w niejednej takiej wyprawie; są świetnie wyekwipowani, potrafią udzielać pierwszej pomocy, nie są też podszyci strachem, a jednak noc spędzona w leśnej głuszy wystawi ich na wielką próbę. A wszystko to za sprawą legendarnej Kulawej Wdowy, potępionej duszy, której przypisuje się odpowiedzialność za napady na nieostrożnych turystów. Zdaniem miejscowych to kobieta, która kiedyś zamordowała swego męża; napada znienacka, swoje ofiary rozbiera do naga, a gdy zostają już odnalezione, co ciekawe, na ich ciałach nie ma ani jednego śladu przemocy. Zabija ich więc strach bądź przerażenie. Czy to właśnie spotkało Nikitę?
[image: ]
Tak właśnie się wydaje, kiedy poszukiwacze trafiają na przypięte do drzewa nagie ciało, wyglądające jak chochoł. Tyle że to nie jest nastoletni chłopak, lecz dojrzała kobieta. Po reanimacji zbierają ją do swego busa, by jak najszybciej odtransportować do szpitala. W drodze nieznajoma odzyskuje przytomność i przedstawia się jako Zoja; zdaje się mówić od rzeczy, a to, co mówi  budzi przerażenie. W każdym razie zapowiada, że nie wyjdą z tego żywi. I właśnie od tego momentu zaczynają dziać się rzeczy niewytłumaczalne i makabryczne. Członkowie ekipy nie wiedzą, komu mogą zaufać i gdzie szukać pomocy. Las staje się zdradliwym labiryntem, a śmierć czai się praktycznie za każdym drzewem. Napięcia w tej historii nie brakuje, mimo że przecież jej schemat jest doskonale znany. Kto oglądał któryś z wymienionych wyżej filmów, jakimi inspirowali się twórcy Wdowy, bez trudu domyśli się, do czego to wszystko zmierza.
[image: ]
Nie oczekujcie więc od dzieła Iwana Minina niczego oryginalnego. Nie ma tu też zapierających dech w piersiach efektów specjalnych, choć trzeba przyznać uczciwie, że i bez nich autorom udaje się utrzymać odpowiednie napięcie. Wszak strach tkwi w nas samych; trzeba tylko wiedzieć, jakie obszary mózgu uruchomić, abyśmy zaczęli bać się najbardziej niewinnej rzeczy. Wystarczą zatem odpowiednie oświetlenie i dźwięk, nagłe cięcie bądź zaskakujące zbliżenie kamery. A o to, aby te elementy odpowiednio zagrały, zadbali już specjaliści od Podgajewskiego. W głównych rolach pojawiło się kilkoro debiutantów (zapewne przyjaciół Minina); to Wiktoria Potiemina (Wika), Ilja Agapow (Ilja), Aleksiej Aniskin (Losza) i Konstantin Niestierko (Andriej). Zawodowymi aktorami są natomiast Margarita Byczkowa (Norweg, Bestia), która zagrała Zoję, oraz Anastazja Gribowa (Korytarz nieśmiertelności), która wcieliła się w Kristinę. Poszukiwanego Nikitę zagrał z kolei niespełna piętnastoletni w momencie kręcenia zdjęć Oleg Czugunow, który ma już jednak na koncie aż pięćdziesiąt ról kinowych i telewizyjnych (W stanie spoczynku 4: Jeden za wszystkich, Ostatni posterunek).




Tytuł: Wdowa
Tytuł oryginalny: Вдова
Reżyseria: Iwan Minin
Zdjęcia: Maksim Michaniuk
Scenariusz: Iwan Minin, Natali Dubowa, Iwan Kapitonow, Wiktoria Potiemina, Swiatosław Podgajewski
Obsada: Wiktoria Potiemina, Margarita Byczkowa, Anastazja Gribowa, Konstantin Niestierko, Aleksiej Aniskin, Ilja Agapow, Oleg Czugunow, Aleksiej Szabliuk, Nina Dronowa
Muzyka: Nikołaj Skaczkow
Rok produkcji: 2020
Kraj produkcji: Rosja
Czas trwania: 83 min
Gatunek: groza / horror
Zobacz w: Kulturowskazie
Ekstrakt: 50%
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  Sky Rojo:Odc. 3. Nawet dziwka może kochać

  Marcin Mroziuk

  Esther Martínez Lobato, Álex Pina Sky Rojo
  

  
  Oczywiste jest, że Moisés i Christian mają ułatwione zadanie dzięki możliwości namierzenia telefonu Coral. Przekonamy się jednak, że uciekinierki potrafią wykorzystać nadarzającą się sposobność, by wymknąć się sprzed nosa podążającym za nimi braćmi.
Ekstrakt: 70%
[image: Sky Rojo]
Mogłoby się wydawać, że sytuacja Coral, Wendy i Giny jest po prostu beznadziejna, skoro siedzą sobie spokojnie w autobusie zupełnie nieświadome tego, że niemal zderzak w zderzak za nimi jadą ludzie Romea. Z jednej strony z zainteresowaniem śledzimy więc rozmowy kobiet, z drugiej czekamy na moment, kiedy dojdzie do wydawałoby się nieuchronnej  konfrontacji. I tutaj czeka nas niespodzianka, bo interwencja kierowcy autobusu w połączeniu z brakiem opanowania Christiana prowadzi do małego zamieszania, które pozwala uciekinierkom niepostrzeżenie wymknąć się z pojazdu.
W tym momencie trzem kobietom nie pozostaje zaś nic innego, jak szukać kolejnej kryjówki. Liczą, że znajdą ją w motelu Fernanda, z którym Gina już wcześniej planowała wspólną ucieczkę. Inną sprawą jest, że nawet jej towarzyszki mają pewne wątpliwości, gdy wysłuchują opowieści o tej miłości. Mimo wszystko trudno uwierzyć, by klient klubu mógł się naprawdę zakochać w prostytutce, a o naiwności Giny mogliśmy przecież już wcześniej się przekonać. 
Jednocześnie nie mamy wątpliwości, że teraz bohaterki są w zasadzie w sytuacji bez wyjścia. Całkiem sensowne wydaje się więc to, że Coral i Wendy starają się nie rzucać w oczy, wypoczywając przy basenie, a w tym czasie trzecia kobieta udaje się na spotkanie z Fernandem. Jak łatwo się domyślić, jest on zaskoczony niezapowiedzianym pojawieniem się Giny, gdyż według niego fantazje, którym dawał upust w klubie, nie powinny przenikać do zwykłego życia. Mężczyzna dość szybko jednak opanowuje emocje i znajduje proste rozwiązanie, by uporać się ze stresem. No cóż, nie da się ukryć, że mężczyźni są przedstawieni w tym serialu w niezbyt korzystnym świetle (ale w sumie czy mogło być inaczej, skoro główne bohaterki są prostytutkami?).
Warto zresztą dodać, że o uczuciowym zaangażowaniu możemy mówić nie tylko w przypadku Giny, ale również Carol. W kolejnych retrospekcjach widzimy, że ona wprawdzie nie snuła wizji szczęśliwej przyszłości u boku kochającego mężczyzny, ale spędziła z Moisésem całkiem sporo przyjemnych chwil. Tylko co z tego, jeśli nie oznacza to raczej, że może liczyć na jakąś taryfę ulgową z jego strony. Nawet gdyby coś czuł do Carol, to w jego fachu nie ma przecież miejsca na uleganie głosowi serca!
Mamy też świadomość, że czas spędzony w motelu Fernanda to zaledwie krótka chwila wytchnienia dla bohaterek, bo wkrótce znowu znajdą się na celowniku Moisésa i Christiana. Ci dwaj doskonale przecież wiedzą, czego oczekuje od nich Romeo, i nie mają zamiaru go zawieść.




Tytuł: Sky Rojo
Dystrybutor:  Netflix
Data premiery: 19 marca 2021
Twórca: Esther Martínez Lobato, Álex Pina
Obsada: Verónica Sánchez, Asier Etxeandia, Miguel Ángel Silvestre
Rok produkcji: 2021
Kraj produkcji: Hiszpania
Liczba odcinków: 8
Gatunek: akcja
Zobacz w: Kulturowskazie
Ekstrakt: 70%
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  Czikatiło:Odc. 4. Przekraczanie granic

  Sebastian Chosiński

  Czikatiło
  

  
  W pierwszych trzech odcinkach serialu Czikatiło reżyser Sarik Andreasian skupił się na końcowym okresie dochodzenia, w wyniku którego ostatecznie aresztowano i postawiono przed sądem Rzeźnika z Rostowa. Od odcinka czwartego coraz więcej miejsca zajmują retrospekcje, za sprawą których widzowie dowiadują się, jak zaczęła się kryminalna działalność okrutnego zbrodniarza.
Ekstrakt: 70%
[image: Czikatiło]
Do tego momentu widzowie mogli być nieco zaskoczeni i zadawać sobie pytanie: Dlaczego autorzy serialu skupiają się jedynie na wydarzeniach z ostatnich lat zbrodniczej działalności Andrieja Czikatiło, a nie wspominają nic o jej początkach? To przecież takie interesujące i niezwykle ważne z psychologicznego punktu widzenia. Jak doszło do tego, że szary, nie rzucający się w oczy nauczyciel, a potem urzędnik zaczął zabijać dzieci i młode kobiety? Kiedy przekroczył granicę i zamiast zadowolić się lubieżnym zachowaniem i molestowaniem seksualnym, postanowił zamordować? Pytania na te odpowiedzi daje czwarty odcinek filmu, którego fabuła prowadzona jest równolegle na dwóch płaszczyznach czasowych: na przełomie lat 1983-1984 oraz w przeszłości sięgającej 1970 roku.
Od takiej retrospekcji zaczyna się właśnie odcinek czwarty. Latem 1970 roku Andriej Czikatiło zgłasza się do pracy w szkole w Nowoszachtyńsku. Referencje ma, jak na tamte czasy, znakomite: służba w wojsku (jako łącznościowiec), aktywna działalność w partii komunistycznej, zaocznie ukończony wydział filologiczny uniwersytetu w Rostowie, w tym samym trybie zaliczony Uniwersytet Marksizmu-Leninizmu. Dyrektor nie może się nadziwić. Zdziwiony pyta nawet, dlaczego ktoś taki, na dodatek już nie najmłodszy (przyszły zbrodniarz ma w tym momencie trzydzieści cztery lata), chce zacząć pracę z młodzieżą, na co uzyskuje odpowiedź mężczyzny, że pragnie przekazywać swoje ideały młodemu pokoleniu. Kilka lat później okazuje się jednak, że Czikatiło jako nauczyciel nie tylko nie potrafi porozumieć się ze swoimi uczniami (którzy za plecami nazywają go gęsią, co jest synonimem imbecyla), ale na dodatek wykazuje niezdrowe zainteresowanie dziećmi.
Po jednym z dramatycznych zdarzeń Czikatiło zostaje oskarżony przez dwunastoletnią uczennicę o czyny lubieżne. Dyrektor szkoły, obawiając się skandalu, nie informuje jednak policji, ale każe napisać nauczycielowi podanie o zwolnienie na własne życzenie. I to był pierwszy poważny błąd systemu. Gdyby wtedy zareagowano inaczej, być może ocalono by życie kilkudziesięciu osób. Część retrospektywna kończy się na wydarzeniach z 1979 roku, kiedy to Czikatiło w tajemnicy przed swoją żoną wynajmuje w Szachtach stary drewniany domek na uboczu. Tam sprowadza prostytutki, lecz nawet w ich towarzystwie nie potrafi przezwyciężyć impotencji, czym naraża się na niewybredne żarty i kpiny. To z czasem pcha do okrutnych czynów.
W czasie rzeczywistym natomiast cały czas trwa dochodzenia, w którym milicjantom pomaga specjalnie sprowadzony z Moskwy wybitny psycholog  profesor Jewgienij Nikołajewicz Niekrasow, który wraz ze swoim dawnym studentem, kapitanem Witalijem Witwickim, przesłuchuje ponownie członków gangu obłąkanych: Żarkowa, Szeina i Tarasiuka. Po rozmowie z nimi nie ma najmniejszych wątpliwości, że to nie oni stoją za dokonanymi zbrodniami. Ta konstatacja najbardziej nie podoba się rostowskim funkcjonariuszom, czyli pułkownikowi Aleksandrowi Kowaliowowi i jego podwładnemu majorowi Lipiaginowi, którzy najchętniej wspomnianą trójkę odstawiliby przed oblicze sądu i zamknęli całą sprawę. Niebawem jednak czeka ich jeszcze większa przykrość: Niekrasow, podejrzewając, że zbrodniarz mógł zabijać już wcześniej, postanawia zajrzeć do archiwum  tam, dzięki pomocy starszej lejtnant Iriny Owsiannikowej przykuwa jego uwagę jeszcze jedna zbrodnia. Co gorsza  taka, w której wyrok już zapadł.
Dwie najważniejsze serialowe postaci, które przyczyniły się do złapania Czikatiło, to jest pułkownik Timur Rusłanowicz Kiesajew (w tej roli Konstantin Ławronienko) oraz profesor Niekrasow, mają swoje odpowiedniki w rzeczywistości. Ten pierwszy wzorowany był na pochodzącym z Inguszetii Issie Mahometowiczu Kostojewie (rocznik 1942), który w latach 70. i 80. ubiegłego wieku uchodził za jednego z najzdolniejszych dochodzeniowców i prokuratorów w Związku Radzieckim. Sławę zdobył, doprowadzając do aresztowania w 1981 roku seryjnego mordercy ze Smoleńska Władimira Storożenko. Dlatego właśnie później wysłano go do Rostowa nad Donem, aby zajął się sprawą kolejnego maniaka. Z kolei prototypem  zagranego przez Karena Badałowa  Niekrasowa był profesor psychiatrii Aleksandr Olimpijewicz Buchanowski (1944-2013), który w sprawie Czikatiło odegrał rolę eksperta-profilera.
W czwartym odcinku z nowych aktorów pojawiają się na ekranie Samweł Mużykian (Jelcyn. Trzy dni sierpnia, Bez przebaczenia) jako dyrektor szkoły, dwunastoletnia Maria Abramowa w roli molestowanej przez nauczyciela uczennicy oraz  pojawiający już wcześniej  Gieorgij Martirosjan (Złotodajna rzeczka, Piraci XX wieku) jako generał  zastępca ministra, przed którym Kiesajew musi tłumaczyć się z powodu przedłużania śledztwa.




Tytuł: Czikatiło
Tytuł oryginalny: Чикатило
Dystrybutor:  Okko
Reżyseria: Sarik Andreasian
Zdjęcia: Karen Manaserian
Scenariusz: Aleksiej Grawicki, Siergiej Wołkow
Obsada: Dmitrij Nagijew, Dmitrij Właskin, Konstantin Ławronienko, Nikołaj Kozak, Julia Afanasjewa, Jewgienij Szyrikow, Nikita Kołogriwyj, Oleg Kamienszczikow, Iwan Fiedotow, Karen Badałow, Aleksandr Kurłow, Wiktoria Bogatyriewa, Aleksandr Bułatow, Gieorgij Martirosian
Muzyka: Edgar Akobian, Manuk Kazarian, Artaszes Andreasian
Rok produkcji: 2021
Kraj produkcji: Rosja
Liczba odcinków: 8
Czas trwania odcinka: 51 min
Gatunek: kryminał
Zobacz w: Kulturowskazie
Ekstrakt: 70%
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  Klasyka kina radzieckiego:Kosmiczni piraci chcą czytać myśli

  Sebastian Chosiński

  Paweł Arsienow Goście z przyszłości, cz.2
  

  
  Co się może stać, kiedy moskiewski nastolatek z końca XX wieku przeniesie się w czasie w przyszłość o całe sto lat? A jakie będą konsekwencje przybycia do dwudziestowiecznej Moskwy kosmicznych piratów z 2084 roku? Na te i inne pytania odpowiada Paweł Arsienow w nakręconym na podstawie powieści Kira Bułyczowa młodzieżowo- fantastycznonaukowym miniserialu Goście z przyszłości.
Ekstrakt: 70%
[image: Goście z przyszłości, cz.2]
Dwunastoletni moskwianin Nikołaj (zdrobniale Kola) Gierasimow, którego poznaliśmy w pierwszym odcinku miniserialu nakręconego na podstawie powieści Kira Bułyczowa Było to za sto lat, to najzwyczajniejszy uczeń jednej z wielu szkół w stolicy Kraju Rad. Jego oceny może nie zachwycają, ale na pewno nie można mu odmówić wrodzonej ciekawości świata i skłonności do przygód. To właśnie dzięki tym cechom przenosi się w czasie z 1984 do 2084 roku. Trafia do Instytutu Czasu, w którym poznaje romantycznie usposobionego robota Wertera (imię w końcu do czego zobowiązuje!), który ulega prośbom chłopca i zamiast od razu odesłać go do przeszłości, pozwala rozejrzeć się po Moskwie z końca XXI wieku. Koli nie trzeba do takich wycieczek specjalnie zachęcać, kiedy więc nadarza się sposobność udaje się do miasta, w którym między innymi poznaje wujka Pawła, ojca dowódców jednego z ziemskich gwiazdolotów i jednocześnie, jak się później okazuje, teścia pięknej Poliny  długonogiej kobiety, za sprawą której, choć bez jej wiedzy i świadomości, Gierasimow trafił do przyszłości.
Pod koniec odcinka pierwszego Nikołaj trafia na kosmodrom, na którym Polina i Paweł oczekują na przylot statku dowodzonego przez syna tego ostatniego. Młody moskwianin jest pod wielkim wrażeniem miejsca, w jakim się znalazł  próbuje nawet zabukować sobie miejscówkę w okręcie lecącym na Księżyc, ale, niestety, wszystkie miejsca są już zajęte. Co za pech! Włóczy się więc po terminalu, spotyka swoich rówieśników z przyszłości, którzy w ramach szkolnych zajęć szykują się do wysłania w kosmos sputnika. Pytania, jakie im zadaje, sprawiają, że biorą go za dziwaka. Jedynym słusznym wyjściem z takiej sytuacji wydaje się więc stwierdzenie, że pochodzi z Konotopu, co zdaje się także w końcu XXI wieku wyjaśniać jego cywilizacyjne zacofanie. Znalazłszy się chwilę później w jednym z bocznych korytarzy części towarowej lotniska, Gierasimow staje się świadkiem scen, które zmieniają jego życie.
Górnolotnie powiedziane, prawda? Ale czy i Waszego życia nie zmieniłby widok eterycznych ciał kosmicznych piratów z Saturna, którzy po wydostaniu się ze skrzyni likwidują laserowymi blasterami dwóch pracowników portu kosmicznego, by następnie przybrać ich postać? Zachowajcie w takim momencie spokój i wierzcie dalej w swoje zmysły! Przestraszony Kola ucieka do głównego terminala, gdzie spotyka wujka Pawła, który przedstawia mu profesora Igora Sieliezniowa, dyrektora Kosmicznego Ogrodu Zoologicznego (w skrócie: KosmoZoo). Okazuje się jednak, że piraci  Wesołek U i Krys  też chcą poznać słynnego naukowca. Wcielają się więc w kolejne postaci, między innymi w Pawła. Na czym tak bardzo im zależy? Chcą zobaczyć, a najpewniej to ukraść, stworzony w laboratorium Sieliezniowa myelofon. To specjalne urządzenie, skonstruowane na bazie superkryształu, dzięki któremu można odczytywać myśli. Profesor i jego córka Alicja wykorzystują je w pracy ze zwierzętami.
[image: ]
A do czego myelofon może posłużyć piratom? Pewne jest, że do niczego dobrego. Przekonawszy się, jak podstępni potrafią być piraci, wujek Paweł  ten prawdziwy  prosi Nikołaja, by jak najszybciej ostrzegł Alicję, ponieważ grozi jej poważne niebezpieczeństwo. Dla chłopca to wielkie wyzwanie. Ma bowiem ratować świat, którego nie zna, mając za wrogów bandytów, którzy w każdej chwili potrafią zmienić się w kogoś innego; jeśli istnieje taka potrzeba  również w zwierzę. Ale przecież Kola nie byłby sobą, gdyby odmówił pomocy. Chciał przygody  no to ją ma! Od tego momentu mamy już do czynienia z klasyczną fantastyką przygodową z wątkiem sensacyjnym na dokładkę. Polowanie na myelofon przybiera postać gonitw (z udziałem gadającego kozła o imieniu Napoleon) i pościgów powietrznych; piraci nie wahają się także przed użyciem broni laserowej. Jak widać, są zdeterminowani, aby zdobyć przyrząd, dzięki któremu zdołaliby  być może  zawładnąć światem. I pewnie to by im się udało, gdyby nie Nikołaj Gierasimow, uczeń jednej z wielu moskiewskich szkół.
[image: ]
W drugim odcinku Gości z przyszłości (rym niezamierzony!) nie brakuje humoru ani wartkiej akcji. Jedyne co szwankuje to efekty specjalne. Z nimi specjaliści zatrudnieni przez Pawła Arsienowa nie potrafili sobie poradzić, aczkolwiek powietrzny pościg flyerami zainscenizowali akurat z dużym talentem. Do pokrewnych gatunkowo produkcji czechosłowackich z tego samego okresu, jak seriale Arabela (1980) czy Rumburak (1984), było im jednak daleko. 
W tej części miniserialu pojawiło się kilkoro nowych bohaterów, jak profesor Sieliezniow, którego zagrał Jurij Grigorjew (Biały Bim Czarne Ucho), czy pracownik KosmoZoo Elektron Iwanowicz, w którego wcielił się Igor Jasułowicz (Brylantowa ręka, Przez ciernie do gwiazd). Kosmiczni piraci mają z kolei twarze Wiaczesława Niewinnego (Niezłomny [Komunista], Ta jedyna) i Michaiła Kononowa (Andriej Rublow, Dworzec dla dwojga). [image: ]
Rolę Alicji reżyser powierzył natomiast dwunastoletniej Nataszy Gusiewej (rodem ze Zwienigorodu), która zyskawszy wielką popularność, nie zdecydowała się mimo wszystko na zostanie zawodową aktorką i ukończyła studia biotechnologiczne. Po wielu latach  dokładnie ćwierć wieku później  podłożyła głos pod jedną z postaci w kolejnej, tym razem animowanej, opowieści o córce profesora Sieliezniowa  Urodzinach Alicji. Co prawdopodobnie było dla niej sympatycznym powrotem do lat wczesnej młodości.




Tytuł: Goście z przyszłości, cz.2
Tytuł oryginalny: Гостья из будущего
Reżyseria: Paweł Arsienow
Zdjęcia: Siergiej Onufrijew, Siergiej Tkaczenko
Scenariusz: Kir Bułyczow, Paweł Arsienow
Obsada: Aleksiej Fomkin, Natasza Gusiewa, Wiaczesław Niewinny, Michaił Kononow, Igor Jasułowicz, Jewgienij Gierasimow, Władimir Nosik, Jurij Grigorjew, Ilja Naumow, Jelena Mietiołkina
Muzyka: Jewgienij Kryłatow
Rok produkcji: 1984
Kraj produkcji: ZSRR
Cykl: Goście z przyszłości
Czas trwania: 64 min
Gatunek: przygodowy, SF
Zobacz w: Kulturowskazie
Ekstrakt: 70%
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  Sherlock w Rosji:Odc. 1. Holmes na tropie Kuby Rozpruwacza

  Sebastian Chosiński

  Sherlock w Rosji
  

  
  Czegóż to już filmowcy nie wyprawiali z postacią słynnego detektywa mieszkającego w Londynie przy ulicy Baker Street 221B! Przenosili go w czasie i przestrzeni. Można więc zadać pytanie, dlaczego w takim razie nie wysłać go do Petersburga? Na taki właśnie pomysł wpadł Aleksandr Szaburow, który sprzedał go później reżyserowi Nurbekowi Egenowi. Tak narodził się ośmioodcinkowy serial Sherlock w Rosji.
Ekstrakt: 60%
[image: Sherlock w Rosji]
Niespełna rok temu zachęcałem czytelników Esensji do oglądnięcia intrygującego filmu Dziewiąta (2019). Był to osadzony w petersburskich realiach końca XIX wieku historyczny kryminał z elementami horroru. Nie wiedziałem wtedy jeszcze, że inny uznany rosyjski, choć pochodzący z Kirgizji, reżyser Nurbek Egen (rocznik 1975) finalizuje właśnie prace nad gatunkowo bardzo bliskim dziełu Nikołaja Chomierikiego serialem Sherlock w Rosji, którego głównym bohaterem uczynił legendarnego detektywa z powieści i opowiadań Arthura Conana Doylea. Zdjęcia kręcono latem 2019 roku w Petersburgu i okolicach, a premiera pierwszego odcinka odbyła się na antenie stacji telewizyjnej Start w drugiej połowie października 2020 roku. Egen to doświadczony filmowiec, który na koncie ma zarówno obrazy kinowe (obyczajowi Kałaczowie, 2011; wyjątkowo nieudany sensacyjny Młot [Rywal], 2016), ale także kilka popularnych seriali. Patrząc więc na jego dotychczasowe dokonania, można było żywić pewne obawy; na szczęście jednak za scenariusz odpowiedzialny był pisarz, który raczej nie zawodził.
Chodzi o Olega Małowiczko (rocznik 1970), który co prawda odpowiadał za nieszczęsnego Młota, ale można uznać, że rehabilitują go inne dokonania, w tym chociażby historyczne freski Wasilisa (2014) i Związek Ocalenia (2019) oraz dylogia fantastycznonaukowa Przyciąganie (2017) i Inwazja (2019) Fiodora Bondarczuka. A jeśli dorzucimy do tego jeszcze horror science fiction Towarzysz podróży [Sputnik] (2020)  możemy scenarzystę całkowicie rozgrzeszyć. Tym bardziej że do pracy nad Sherlockiem w Rosji przyłożył się należycie. Akcja rozpoczyna się jesienią 1888 roku w Londynie. Młody jeszcze Holmes i jego wierny towarzysz doktor John Watson starają się wytropić grasującego na East Endzie sadystycznego mordercę prostytutek nazywanego powszechnie Kubą Rozpruwaczem. Nie boją się przy tym zapuszczać w najbardziej nawet zakazane zaułki Whitechapel. Wszystko po to, by zakończyć wreszcie koszmar.
Wydaje się, że tej właśnie nocy Sherlock w końcu dopnie swego. W ostatniej chwili broni bowiem zaatakowaną prostytutkę i rzuca się bohatersko na jej niedoszłego zabójcę  mężczyznę w cylindrze i skórzanej masce na twarzy. Walczy z nim wręcz, ale napastnik okazuje się nadzwyczaj silny i wysportowany; gdyby nie przybyły z pomocą Watson, nie wiadomo jak to by się skończyło. Kuba Rozpruwacz puszcza Holmesa, ale bierze za zakładnika doktora, którego, aby otworzyć sobie drogę ucieczki, rani nożem w szyję. Wie, że w takiej sytuacji detektyw rzuci się ratować przyjaciela, a nie w pogoń za nim. I tak właśnie się dzieje. John ląduje w szpitalu w stanie bardzo ciężkim, a po mordercy nie pozostaje żaden ślad. To nie znaczy nie pozostałby, gdyby sprawą zajmowali się jedynie służbiści ze Scotland Yardu. Sherlock odnajduje bowiem dwa istotne tropy: rosyjski tytoń i turkiestański nóż noszony przez wielu carskich oficerów.
[image: ]
To jednak nie koniec koszmaru tego dnia. Kiedy Holmes czuwa przy łóżku swego przyjaciela, Kuba Rozpruwacz morduje kolejną kobietę, a na ścianie jej pokoju wypisuje krwią wiadomość dla słynnego detektywa. Wywołuje go na pojedynek, prowokuje, zapowiada kolejne zbrodnie, ale już nie w Londynie, lecz Właśnie dlatego Sherlock, zaopatrzony w list rekomendacyjny od szefostwa Scotland Yardu, decyduje się na podróż do Petersburga, gdzie prosto z dworca jedzie do naczelnika wydziału dochodzeniowego policji, asesora kolegialnego (to odpowiednik majora w wojsku) Ławra Sidorowicza Trudnego. Jest on nie tylko funkcjonariuszem, ale też niespełnionym pisarzem, zazdroszczącym popularności Fiodorowi Dostojewskiemu. Dlatego tak bardzo irytuje go wiadomość, że Holmes nauczył się rosyjskiego, czytając właśnie dzieła autora Zbrodni i kary. Ale nie tylko z tego powodu Trudny wita Brytyjczyka niechętnie; jest bowiem przekonany, że jeżeli na jego terenie naprawdę objawi się groźny morderca, to on sobie sam z nim poradzi, bez sięgania po pomoc jakiegoś Wyspiarza.
[image: ]
Szybko okazuje się jednak, że będzie dokładnie na odwrót. Jeszcze tego samego dnia ginie prostytutka. Jak się okazuje, nie pierwsza. Na miejscu zbrodni Trudny nie dopuszcza Holmesa do ciała; ten może je obejrzeć dopiero, gdy zwłoki trafiają na stół prosektoryjny doktora Ilji Filimonowicza Karcewa  byłego lekarza wojskowego, który też nie przepada za Brytyjczykami (w wojnie krymskiej stracił bowiem bliskiego krewnego). Ale że przeżywa kłopoty osobiste i finansowe, zgadza się mimo wszystko wynająć przybyszowi z Londynu pokój. Czy jednak nie zrobił tego po to, aby mieć Sherlocka na oku? Dokonując pod nieobecność doktora rewizji w jego mieszkaniu, detektyw nabiera podejrzeń. Karcew ma odpowiednią wiedzę, na dodatek prostytutki mu ufają, ponieważ je leczy; gdyby nawet w nocy zaproponował którejś, aby poszła z nim w ciemny zaułek  żadna zapewne by nie odmówiła, bo żadna niczego złego by nie podejrzewała. Jakby tego było mało, lekarz zna język angielski i wcale nie ukrywa tego, że był w Londynie, choć przekonuje, że tylko po to, by uczestniczyć w wykładach prowadzonych przez Karola Darwina.
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Pięćdziesięciominutowy odcinek mija ekspresowo, czemu trudno się dziwić, ponieważ akcja pędzi na złamanie karku. Nie dość, że sporo się dzieje, to na dodatek odpowiedni montaż przydaje jeszcze całości tempa. Swoje robi również muzyka autorstwa Ryana Ottera (a właściwie Rostisława Pimienowa), który ma już niemałe doświadczenie w ilustrowaniu podobnych opowieści (serial Gogol, Ostatni posterunek, Abigail). Wie, kiedy podbić napięcie orkiestrową aranżacją, a kiedy rozładować współczesnym hip-hopem. Atutem jest też na pewno wcielający się w postać słynnego detektywa Maksim Matwiejew (Weekend, Anna Karenina. Historia Wrońskiego), któremu towarzyszą między innymi Władimir Miszukow (Córka, Ołówek) jako doktor Karcew oraz Paweł Majkow (Człowiek, który zaskoczył wszystkich, Toboł) jako asesor Trudny. Poza tym wybijają się jeszcze Irina Starszenbaum (T-34, Lato) w roli pięknej aktorki Sofii Kasatkiny oraz Konstantin Bogomołow (Inwazja), który wcielił się w przełożonego Trudnego, generał-majora Piotra Porfirjewicza Znamienskiego, petersburskiego oberpolicmajstra.




Tytuł: Sherlock w Rosji
Tytuł oryginalny: Шерлок в России
Reżyseria: Nurbek Egen
Zdjęcia: Nikołaj Bogaczow
Scenariusz: Oleg Małowiczko
Obsada: Maksim Matwiejew, Władimir Miszukow, Irina Starszenbaum, Paweł Majkow, Konstantin Bogomołow, Konstantin Juszkiewicz, Jewgienij Diatłow, Kirył Gordiejew, Jewgienij Sannikow, Oksana Bazilewicz, Fiodor Fiedotow, Jewgienij Romancow, Aleksandra Drozdowa, Andriej Liowin, Helga Fillipowa, Andriej Fieskow
Muzyka: Ryan Otter
Rok produkcji: 2020
Kraj produkcji: Rosja
Liczba odcinków: 8
Czas trwania odcinka: 51 min
Gatunek: historyczny, kryminał
Zobacz w: Kulturowskazie
Ekstrakt: 60%
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  Czikatiło:Odc. 5. Narodziny bestii

  Sebastian Chosiński

  Czikatiło
  

  
  W piątym odcinku serialu Sarika Andreasiana o najsłynniejszym i jednocześnie najokrutniejszym radzieckim seryjnym mordercy Andrieju Czikatiło widzowie dowiadują się, jak doszło do pierwszej z wielu zbrodni oraz dlaczego oskarżono o nią i skazano na śmierć innego, niewinnego człowieka.
Ekstrakt: 70%
[image: Czikatiło]
Podobnie jak w odcinku czwartym także w następnym fabuła opowieści rozpisana jest na dwóch płaszczyznach czasowych. Z jednej strony dowiadujemy się o dalszych postępach w śledztwie (to dotyczy wydarzeń z 1984 roku), z drugiej  ormiański reżyser przedstawia okoliczności pierwszej zbrodni popełnionej przez Andrieja Czikatiło w grudniu 1979 roku, nie unikając przy tym przedstawienia jej tragicznych, nie tylko dla bezpośredniej ofiary  dziewięcioletniej (Je)Leny Zakotnowej, następstw. Oba wątki łączą się też za sprawą poszukiwań prowadzonych w rostowskim archiwum milicyjnym przez profesora Jewgienija Niekrasowa. To przede wszystkim dzięki niemu, choć pewną rolę odegrała tu także, co już wiemy z poprzedniej części, starsza lejtnant Irina Owsiannikowa, zostaje wyciągnięte na światło dzienne zamknięte już oficjalnie dochodzenie w sprawie śmierci młodziutkiej Leny.
Po fiasku sprawy gangu obłąkanych moskiewscy funkcjonariusze postanawiają  wbrew woli pułkownika Aleksandra Kowaliowa  szukać głębiej. Niekrasow wskazuje im trop. Jest bowiem przekonany, że Zakotnową zamordował w Szachtach człowiek, którego do tej pory poszukują, a nie ten, który za zbrodnię tę został skazany. Pułkownik Timur Kiesajew podchodzi do tych rewelacji z należytą powagą i wraz z kapitanem Witalijem Witwickim odnajduje prowadzące wówczas śledztwo kapitana Wiktora Kosaczowa. Sprawa Leny zniszczyła mu życie. Nie wytrzymawszy psychicznie, zrezygnował z dalszej służby, odciął się od świata, popadł w alkoholizm. A może zniszczyły go również wyrzuty sumienia, że po części przyczynił się do skazania niewinnego człowieka
W retrospekcjach cofamy się o pięć lat. Towarzyszymy Kosaczowowi i jego współpracownikom w dochodzeniu, w wyniku którego oskarżony o okrutne zabójstwo dziewięciolatki zostaje dwudziestopięcioletni Aleksandr Krawczenko, ojciec mieszkającej po sąsiedzku szkolnej koleżanki Leny. Mimo że nie zgadza się rysopis podany przez świadka  kobietę, która feralnego dnia widziała dziewczynkę odchodzącą z przystanku autobusowego w towarzystwie starszego mężczyzny. Kiesajew, aby wystąpić o rehabilitację Krawczenki i tym samym wykazać, że radziecka sprawiedliwość okazała się w jego przypadku nieludzka i ślepa, potrzebuje jednak konkretnych dowodów. Wysyła więc Witwickiego do kolonii karnej pośrodku tundry, w której wyrok odsiaduje więzień Grizanow. Pięć lat temu to on trafił do tej samej celi w Rostowie, w której siedział Krawczenko  i to po spotkaniu z nim Aleksandr przyznał się do zbrodni. Zadaniem kapitana jest dowiedzieć się, co zaszło wtedy między nimi i  przede wszystkim   na czyje zlecenie działał Grizanow.
Na marginesie tragicznych wydarzeń widzimy także obrazki z codziennego życia Czikatiło i jego bliskich. Wśród nich wybija się dramat jego córki, Ludy, do której docierają różne plotki na temat ojca; nastoletnia dziewczyna nie potrafi sobie z nimi poradzić, więc reaguje buntem. Mimo że matka staje w obronie ojca i stara jej się wytłumaczyć drażliwe sprawy. Z drugiej strony obserwujemy rozwijającą się nić sympatii pomiędzy Witalijem a Iriną, która nagle i niespodziewanie zostaje zerwana, w czym ma swój wydatny udział podstępny major Goriunow, którego prawdziwa rola w dochodzeniu wciąż pozostaje ukryta. A jakie nowe twarze widzimy na ekranie w tym odcinku? Między innymi Kiryła Żandarowa (Doświadczenie, Rodzina Iwanowów) jako kapitana Kosaczowa, Kiryła Mieliechowa (Dzieciom do lat 16) w roli Krawczenki oraz Garika Ajwazowa (Ambiwalencja, Obrońca Galaktyki), który wcielił się w bezwzględnego kryminalistę Grizanowa.




Tytuł: Czikatiło
Tytuł oryginalny: Чикатило
Dystrybutor:  Okko
Reżyseria: Sarik Andreasian
Zdjęcia: Karen Manaserian
Scenariusz: Aleksiej Grawicki, Siergiej Wołkow
Obsada: Dmitrij Nagijew, Dmitrij Właskin, Konstantin Ławronienko, Nikołaj Kozak, Julia Afanasjewa, Jewgienij Szyrikow, Nikita Kołogriwyj, Oleg Kamienszczikow, Iwan Fiedotow, Karen Badałow, Aleksandr Kurłow, Wiktoria Bogatyriewa, Aleksandr Bułatow, Gieorgij Martirosian
Muzyka: Edgar Akobian, Manuk Kazarian, Artaszes Andreasian
Rok produkcji: 2021
Kraj produkcji: Rosja
Liczba odcinków: 8
Czas trwania odcinka: 51 min
Gatunek: kryminał
Zobacz w: Kulturowskazie
Ekstrakt: 70%
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  East Side Story:Uważaj z kim i jak!

  Sebastian Chosiński

  Jewgienij Puzyriewski Eksdziewczyna
  

  
  Po wielu latach przygotowań Jewgienijowi Puzyriewskiemu udało się wreszcie zadebiutować na wielkim ekranie. Czy jest to debiut, jaki sobie wymarzył? Nakręcony za spore pieniądze widowiskowy horror  więc chyba tak. Czy zadowalający od strony artystycznej? Tu można by się już sprzeczać. Choć nie zmienia to faktu, że Eksdziewczyna potrafi zaintrygować i na dodatek trzyma w napięciu.
Ekstrakt: 60%
[image: Eksdziewczyna]
Wielbiciele mieszanki rosyjskiego horroru i thrillera mogą poczuć się wielce usatysfakcjonowani. W telewizji w ciągu ostatnich paru miesięcy pojawiły się takie seriale, jak Sherlock w Rosji (2020) Nurbeka Egena oraz  oparte na faktach  Przełęcz Diatłowa (2020) różnych autorów i Czikatiło (2021) Sarika Andreasiana. Do tego w kinach bądź na serwisach streamingowych oglądnąć można najnowsze premiery pełnometrażowe, jak Wdowę (2020) Iwana Minina czy właśnie  nakręconą za 50 milionów rubli  Eksdziewczynę Jewgienija Puzyriewskiego, która oficjalnej premiery doczekała się 11 marca tego roku. To kinowy debiut urodzonego w 1987 roku we wschodnioniemieckim Weimarze reżysera, który fachu uczył się w jekaterynburskim Collegeu Sztuki i Kultury (na wydziale reżyserii teatralnej). Po jego ukończeniu przeprowadził się do Moskwy, gdzie zajął się kręceniem reklam i wideoklipów. A potem, wraz z przyjaciółmi, założył firmę producencką Bad Diplodoc, by pod jej skrzydłami realizować także filmy fabularne.
Zaczął od krótkometrażówek. Pierwszą był dramat psychologiczny Siostra (2011); kolejne wykazywały już szczególne zainteresowanie Puzyriewskiego kinem stricte gatunkowym  mieszanką thrillera z filmem grozy. W tym stylu utrzymane były: trzymający w napięciu do ostatniej minuty Był jego przyjacielem (2015), jak również Matka zawsze jest przy mnie (2016), Pod wodą (2018) oraz Wściekła (2020). Nic zatem zaskakującego, że na ich twórcę zwrócili wreszcie uwagę profesjonalni producenci, którzy wraz z propozycją pracy podrzucili mu na biurko gotowy już scenariusz autorstwa Władimira Batramiejewa. To autor bardzo doświadczony; w biznesie kinematograficznym obecny od dwóch dekad, ale jak dotąd pracujący głównie na potrzeby małego ekranu. Wśród tytułów seriali, nad jakimi pracował, nie sposób znaleźć choćby jedno wybitne dzieło. Czy można było więc spodziewać się, że stanie się nim Eksdziewczyna  horror pomyślany jako połączenie młodzieżowego slashera z klasyką spod znaku Gogolewskiego Wija.
Bohaterami filmu są młodzi moskwianie, ludzie mający po dwadzieścia kilka lat. Tym bardziej dziwi fakt, że chociaż nie chodzą do pracy ani nawet nigdzie się nie uczą, pławią się  jak na warunki rosyjskie  w luksusach, mieszkając w piętrowych apartamentach w centrum miasta. Stać ich także na wieczory spędzane w drogich klubach. Można wziąć pod uwagę, że są na przykład resortowymi dziećmi, a ich ojcowie to oligarchowie, ale o tym też nie ma ani słowa. By zawiązać akcję, reżyser cofa się siedem lat wstecz. Aleksandr (Sasza) Komissarow i Oleg są szkolnymi kolegami, którzy sporo czasu poświęcają na aktywność w mediach społecznościowych. Przechwalają się przy tym, jak to nastolatkowie, swoimi sukcesami na polu miłosnym; na ich potwierdzenie umieszczają nawet zdjęcia (niemalże intymne) z dziewczynami, nie zdając sobie sprawy z tego, jakie to może nieść ze sobą konsekwencje. I przynosi, choć dopiero kilka lat później.
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W czasie teraźniejszym Sasza i Oleg wciąż się przyjaźnią. Ten pierwszy spotyka się (ba! mieszka już w luksusowym apartamencie) z Jekatieriną Klimową; temu drugiemu wpadła w oko Jewgienija (Żenia) Wasniecowa. W czasie wieczoru w klubie Katia informuje znajomych, że zaręczyła się z Aleksandrem, na co zaskakująco reaguje Żenia. To zrozumiałe o tyle, że przed laty była dziewczyną Saszy; może więc teraz zazdrościć przyjaciółce (o co zresztą początkowo podejrzewa ją były chłopak). Ale to przecież nie ona umieszcza na jego profilu w sieci zdjęcie z piękną nieznajomą, które sugeruje, że parę łączyło coś więcej niż tylko przelotna znajomość. Aleksandr nie ma dobrego wyjaśnienia tej sytuacji, choć oczywiście zapewnia, że z osobą widoczną na fotografii nic go nie wiąże. Co z tego jednak, skoro to nie jedyne zdjęcie, jakie pojawia się w obiegu publicznym. Jekatierina jest coraz bardziej zdołowana, a Sasza coraz bardziej wściekły na Żenię, sądząc, że to ona chce stanąć na drodze jego szczęścia. Tyle że prawda okazuje się dużo bardziej skomplikowana. Zwłaszcza gdy
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poszukując informacji na temat nieznajomej kobiety, Katia trafia na wiadomość, że tydzień wcześniej Masza Ozorienko w czasie uroczystości weselnej w jednej z moskiewskich restauracji najpierw zastrzeliła swego byłego narzeczonego Andrieja, a następnie popełniła samobójstwo. Najbardziej niezwykłe w tym wszystkim jest to, że jej zdjęcia na koncie Aleksandra zaczęły pojawiać się już po tym dramatycznym zdarzeniu. Jakby tego było mało, Klimowa zaczyna mieć przywidzenia; jakaś nieczysta siła zaczyna zagrażać jej bezpieczeństwu, a następnie bierze sobie na cel również jej bliskich  Saszę i Żenię. By ocalić życie, Jekatierina i Aleksandr muszą odpowiedzieć na pytanie, co tak naprawdę stało się z Maszą. I te właśnie fragmenty Eksdziewczyny, kiedy Puzyriewski rezygnuje z elementów typowych dla amerykańskich produkcji, są najciekawsze. Gdy akcja przenosi się poza stolicę. Gdy młodzi bohaterowie muszą szukać pomocy w cerkwi u zaprzyjaźnionego z nimi ojca Aleksieja.
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Gdyby cały film utrzymany był w podobnym tonie  słowem: gdyby więcej było w nim rosyjskości niż amerykańskości  byłby na pewno bardziej udany. Ale wtedy raczej trudno byłoby przykuć nim uwagę widzów w Europie Zachodniej bądź Stanach Zjednoczonych, na co zapewne liczyli (liczą) producenci. W głównych rolach pojawili się aktorzy, którzy dopiero przecierają sobie drogi kariery. W Aleksandra wcielił się Konstantin Biełoszapka (Z dna na szczyt), w Jekatierinę  Wiera (Panfiłowa) Kinczowa (Start-up, Wasia, na spacer!), natomiast w Olega  Siergiej Dwojnikow (Młokos, Byk, Kadeci z Podolska). Matkę Maszy zagrała Jelena Morozowa (Kwas, Kałasznikow), z kolei ojca Aleksieja  Władimir Sieliezniow (W twoich oczach, Ratować Leningrad!). Za zdjęcia odpowiadał doświadczony operator chilijskiego pochodzenia Denis Alarcón Ramírez (Lenin. Nieuchronność, Podrzutki), a ścieżka dźwiękowa wyszła spod rąk dwóch kompozytorów  początkującego Dmitrija Wichornowa i mającego znacznie bogatszy dorobek Duńczyka Jespera Hansena (Narzeczona), który dostarczył jednak tylko muzykę wybrzmiewającą w tle napisów.




Tytuł: Eksdziewczyna
Tytuł oryginalny: Бывшая
Reżyseria: Jewgienij Puzyriewski
Zdjęcia: Denis Alarcón Ramírez
Scenariusz: Władimir Batramiejew
Obsada: Wiera Kinczowa, Konstantin Biełoszapka, Siergiej Dwojnikow, Jekatierina Szumakowa, Żanna Daniłowa, Jelena Morozowa, Władimir Sieliezniow, Paweł Gołubiew, Anna Osipowa, Oleg Dulenin, Dmitrij Sawkin
Muzyka: Dmitrij Wichornow, Jesper Hansen
Rok produkcji: 2021
Kraj produkcji: Rosja
Czas trwania: 88 min
Gatunek: groza / horror
Zobacz w: Kulturowskazie
Ekstrakt: 60%
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  Sherlock w Rosji:Odc. 2. Krwią na ścianie

  Sebastian Chosiński

  Sherlock w Rosji
  

  
  Na przestrzeni lat powstało wiele teorii dotyczących tożsamości Kuby Rozpruwacza. Uważano, że mógł być, co najoczywistsze, Brytyjczykiem, ale brano pod uwagę także jego polskie i żydowskie pochodzenie. Po latach pojawiła się również opcja rosyjska. Może to więc te informacje zainspirowały twórców serialu Sherlock w Rosji
Ekstrakt: 60%
[image: Sherlock w Rosji]
Odcinek pierwszy Sherlocka w Rosji zakończył się mocnym cliffhagerem. Holmes, który odrzucił już podejrzenia, że prostytutki morduje  zarówno w Londynie, jak i w Petersburgu  doktor Ilja Filimonowicz Karcew, postanawia wraz z nim zapolować na okrutnego zbrodniarza. By łatwiej było im współpracować, Brytyjczyk zamieszkuje w przestronnym mieszkaniu lekarza w samym centrum miasta. Wieczorem czeka tam na nich naczelnik wydziału dochodzeniowego, asesor kolegialny Ławr Sidorowicz Trudny, który przekazuje słynnemu detektywowi wiadomość, jaką przysłał policji Kuba Rozpruwacz  pisany krwią list z zapewnieniem, że będzie zabijał każdej nocy. W Sherlocku wzbudza to nie tylko słuszny gniew, lecz także wyrzuty sumienia; nie ma bowiem wątpliwości, że ta bandycka nadaktywność maniaka sprokurowana został jego przybyciem do miasta nad Newą. Tym bardziej jest teraz zmotywowany, by go ująć. Jeszcze tej samej nocy wyrusza zatem z Karcewem penetrować najbardziej zakazane zaułki Petersburga.
Niestety, nie są oni w stanie ochronić kolejnej kobiety. Dla Holmesa cios jest tym boleśniejszy, że morderca atakuje dziewczynę, którą Anglik zaledwie kilkanaście godzin wcześniej poprosił o to, aby była jego oczami i uszami. Całkiem możliwe, że tą właśnie prośbą ściągnął na nią zemstę Kuby Rozpruwacza. Chociaż tym razem z powodu zamieszania, jakie powstało, nie zdołał dokończyć dzieła  Nieteczka jest ciężko ranna, lecz żyje. Jeśli uda się ją uratować, możliwe, że przekaże policji i Sherlockowi rysopis zabójcy. Karcew natychmiast więc przewozi ją na posterunek (do szpitala jest za daleko), by opatrzyć jej rany. W tym samym czasie kilka ulic dalej zaatakowana zostaje piękna rudowłosa Sofia Kasatkina. O dziwo jednak, napastnik nie rani jej, nawet nie kaleczy. Może to zupełnie inny przestępca? W każdym razie ona także zostaje zatrzymana przez funkcjonariuszy, aby złożyć zeznania. Jest nawet na tyle miła, że zapracowanym stróżom porządku przygotowuje herbatę, po wypiciu której wszyscy twardo zasypiają. Również Karcew. Chociaż jego słabość dopada dopiero po spotkaniu z Holmesem.
Co to może oznaczać? Nic dobrego, o czym Sherlock przekonuje się, dotarłszy na posterunek. Tam okazuje się, że Sofia zniknęła, Nieteczka została zamordowana, a jej krew posłużyła zwyrodnialcowi za atrament, którym wypisał na ścianie gabinetu lekarskiego nazwisko detektywa. Załamany Holmes postanawia się poddać, wrócić do Londynu  i niechybnie zrobiłby to, gdyby nie Karcew, który przemawia mu do rozsądku i ambicji. Bo kto inny, jak nie on, jest w stanie pojmać Kubę Rozpruwacza? By to się jednak udało, trzeba najpierw odnaleźć rudowłosą piękność; ona wydaje się być jedynym śladem prowadzącym do mordercy. Na marginesie tych poszukiwań scenarzysta Oleg Małowiczko i kirgiski reżyser Nurbek Egen rozwijają jeszcze dwa intrygujące wątki. Pierwszy dotyczy Ilji Filimonowicza, który udaje się do twierdzy pietropawłowskiej, aby spotkać się z zakutym w dyby i przywiązanym łańcuchem do podłogi starym więźniem. Kim jest i czego może od niego chcieć doktor Karcew? Dowiemy się prawdopodobnie w którymś z kolejnych odcinków.
Drugi wątek związany jest z postacią petersburskiego oberpolicmajstra Piotra Porfirjewicza Znamienskiego, którego postać przedstawiona jest w taki sposób, by rzucić na niego poważne podejrzenie. Rosyjski generał-major ewidentnie coś ukrywa i nie ma najmniejszej ochoty zdradzić tego przybyszowi z Wysp. Być może kieruje nim jedynie obawa przed niechybną kompromitacją carskiej policji, gdyby okazało się, że groźnego seryjnego mordercę pojmał Brytyjczyk, a może problem tkwi głębiej. I coś w tym ostatnim jest na rzeczy Podobnie jak w pierwszym odcinku, tak i w tym akcja pędzi na złamanie karku. Nie bez powodu: Sherlock musi się spieszyć, bo każda zwłoka może kosztować kolejną prostytutkę życie. Jego pojedynek z Kubą Rozpruwaczem przybiera bowiem postać osobistej rozgrywki. Kto wyjdzie z niej zwycięsko?




Tytuł: Sherlock w Rosji
Tytuł oryginalny: Шерлок в России
Reżyseria: Nurbek Egen
Zdjęcia: Nikołaj Bogaczow
Scenariusz: Oleg Małowiczko
Obsada: Maksim Matwiejew, Władimir Miszukow, Irina Starszenbaum, Paweł Majkow, Konstantin Bogomołow, Konstantin Juszkiewicz, Jewgienij Diatłow, Kirył Gordiejew, Jewgienij Sannikow, Oksana Bazilewicz, Fiodor Fiedotow, Jewgienij Romancow, Aleksandra Drozdowa, Andriej Liowin, Helga Fillipowa, Andriej Fieskow
Muzyka: Ryan Otter
Rok produkcji: 2020
Kraj produkcji: Rosja
Liczba odcinków: 8
Czas trwania odcinka: 51 min
Gatunek: historyczny, kryminał
Zobacz w: Kulturowskazie
Ekstrakt: 60%
  



  
  
  
  
  Magazyn Esensja - Magazyn Esensja nr 04 (CCVI) maj 2021
  




  
  

  Czikatiło:Odc. 6. O krok

  Sebastian Chosiński

  Czikatiło
  

  
  Serial Sarika Andreasiana powoli zbliża się do końca, a więc i jego fabuła musi uwzględniać wydarzenia poprzedzające bezpośrednio aresztowanie Andrieja Czikatiło. W odcinku szóstym twórcy eksponują zwłaszcza jedno wydarzenie, jakie miało miejsce 14 września 1984 roku, kiedy to milicja w Rostowie po raz pierwszy zatrzymała podejrzanie zachowującego się mężczyznę.
Ekstrakt: 60%
[image: Czikatiło]
W dwóch poprzednich odcinkach serialu o działającym w czasach Związku Radzieckiego Rzeźniku z Rostowa  czwartym i piątym  autorzy sporo miejsca poświęcili retrospekcjom. Pokazali przede wszystkim, jak doszło do pierwszej zbrodni Andrieja Czikatiło, za którą został niesłusznie skazany na śmierć (a wyrok wykonano) Aleksandr Krawczenko. Podkreślono przy tym popełnione przez funkcjonariuszy błędy i bezduszność systemu, który w pogoni za sukcesem nakazywał zignorować oczywiste fakty przemawiające na korzyść podejrzanego i tym samym oczyścić z podejrzeń rzeczywistego sprawcę zbrodni. W szóstej odsłonie serialu scenarzyści skupiają się już na czasie teraźniejszym, co oznacza tyle, że przez całą godzinę (bez dwóch minut) na ekranie obserwujemy wydarzenia rozgrywające się latem 1984 roku.
A naprawdę niewiele brakowało, aby już wtedy zakończyła się zbrodnicza działalność Rzeźnika. Do tego momentu Czikatiło miał na sumieniu trzydzieści dwie ofiary, później  do chwili aresztowania  zabił jeszcze co najmniej dwudziestu ludzi.
Ale po kolei! Rok 1984  nie tylko z uwagi na to, że unieśmiertelnił go w swojej dystopijnej powieści George Orwell  przeszedł do historii z jeszcze jednego powodu: był rokiem nadzwyczaj wzmożonej aktywności seryjnego zabójcy. Zamordował wówczas piętnaście osób: dziewczynki i chłopców, młode kobiety i dojrzewających mężczyzn; dopuszczał się przy tym gwałtów, nie stroniąc od kanibalizmu i nekrofilii. Nic więc dziwnego, że rostowska milicja dokładała wszelkich starań (chciałoby się dodać: wreszcie!), aby ująć maniaka. Mimo to pułkownik Kowaliow wciąż nie chce zrezygnować z pomysłu oskarżenia o popełnione przez Czikatiło zbrodnie obłąkanego Szeina i jego kompanów. Upośledzonego umysłowo mężczyznę odpowiednio obrabia major Lipiagin, który w podobny sposób przysłużył się pięć lat wcześniej Krawczence. To z tego powodu przybyły z Moskwy pułkownik Kiesajew żąda odsunięcia Lipiagina od śledztwa. Ale gdyby Kowaliow wyraził na to zgodę, oznaczałoby to przyznanie się do poważnego błędu.
Na szczęście ostateczna ekspertyza profesora Niekrasowa nie pozostawia wątpliwości, że zabija(ł) ktoś inny. Kto? Zwykły, szary człowiek, jakich setki każdego dnia mijamy na ulicy. Kiesajew upiera się, by dać wiarę zeznaniom świadka sprzed pięciu lat  starszej kobiety, która dość dokładnie opisała nieznajomego mężczyznę, którego widziała w towarzystwie dziewięcioletniej (Je)Leny Zakotnowej (to pierwsza ofiara z grudnia 1979 roku). Milicjanci otrzymują sporządzony wówczas portret pamięciowy i zaczynają poszukiwania w Rostowie i innych miastach, gdzie dochodziło do morderstw (jak Szachty czy Nowoszachtyńsk). Przynosi to pożądany efekt 14 września 1984 roku. Tego właśnie dnia, co pokazano już na początku odcinka pierwszego, Andriej Czikatiło zostaje zatrzymany jako osoba podejrzana.
W rzeczywistości wyglądało to tak, że funkcjonariusz Aleksandr Zanosowski (w filmie nie pada żadne nazwisko milicjanta biorącego udział w tym epizodzie śledztwa) zwrócił uwagę na dziwnie zachowującego się na dworcu autobusowym mężczyznę, którego wygląd odpowiadał portretowi pamięciowemu. Korzystając z tego, że był z nim partner, Szajch-Achmed Achmatchanow, i mieli do dyspozycji służbową wołgę, pojechali za autobusem, do jakiego wsiadł podejrzany, a potem śledzili go przez cały dzień. Ten zaś krążył po mieście, podchodził do różnych osób (w tym także dzieci), zadawał pytania; późno wieczorem poszedł natomiast na dworzec i, by rozładować towarzyszące mu od kilku dni napięcie seksualne, skorzystał z usług prostytutki. W serialu zostaje zatrzymany krótko po nieudanym stosunku oralnym; w rzeczywistości miało to miejsce następnego dnia rano. Po tym wydarzeniu następuje najważniejsza, kilkunastominutowa, rozegrana w niespiesznym tempie scena przesłuchania, w której  zgodnie z prawdą historyczną  Czikatiło wykazuje się nadzwyczajną przebiegłością i inteligencją.
Na marginesie głównych wydarzeń Andreasian rozwija wątek romansu kapitana Witwickiego ze starszą lejtnant Owsiannikową, która widząc udrękę milicyjnego psychologa, zaczyna dawać wiarę w jego tłumaczenia, że nie zgodził się na szpiegowanie za jej pośrednictwem Kowaliowa i Lipiagina. Do pełnego przebaczenia droga jest jednak daleka Z nowych twarzy aktorskich w odcinku szóstym wybijają się zwłaszcza dwie: Ormianina Wiktora Stiepaniana (Trzęsienie ziemi, Topór), wcielającego się w funkcjonariusza, który wypatrzył Czikatiło na dworcu autobusowym, oraz Nikołaja Kowbasa (PiraMMMida, Arytmia, Chwilowe trudności), czyli oficera dochodzeniowego, który przesłuchuje Rzeźnika z Rostowa po jego aresztowaniu.




Tytuł: Czikatiło
Tytuł oryginalny: Чикатило
Dystrybutor:  Okko
Reżyseria: Sarik Andreasian
Zdjęcia: Karen Manaserian
Scenariusz: Aleksiej Grawicki, Siergiej Wołkow
Obsada: Dmitrij Nagijew, Dmitrij Właskin, Konstantin Ławronienko, Nikołaj Kozak, Julia Afanasjewa, Jewgienij Szyrikow, Nikita Kołogriwyj, Oleg Kamienszczikow, Iwan Fiedotow, Karen Badałow, Aleksandr Kurłow, Wiktoria Bogatyriewa, Aleksandr Bułatow, Gieorgij Martirosian
Muzyka: Edgar Akobian, Manuk Kazarian, Artaszes Andreasian
Rok produkcji: 2021
Kraj produkcji: Rosja
Liczba odcinków: 8
Czas trwania odcinka: 51 min
Gatunek: kryminał
Zobacz w: Kulturowskazie
Ekstrakt: 60%
  



  
  
  
  
  Magazyn Esensja - Magazyn Esensja nr 04 (CCVI) maj 2021
  




  
  

  Klasyka kina radzieckiego:W poszukiwaniach myelofonu

  Sebastian Chosiński

  Paweł Arsienow Goście z przyszłości, cz.3
  

  
  W trzeciej odsłonie opowieści Kira Bułyczowa i Pawła Arsieniowa o Koli Gierasimowie i Alicji Sieliezniowej dziewczyna z przyszłości przenosi się do Moskwy z połowy lat 80. XX wieku. Musi jak najszybciej odzyskać myelofon, zanim wpadnie on w łapy podstępnych kosmicznych piratów. Nie jest to jednak wcale takie łatwe, zwłaszcza gdy ma się bandytów z Saturna przez cały czas  niemal dosłownie  za plecami.
Ekstrakt: 60%
[image: Goście z przyszłości, cz.3]
W dwóch pierwszych odcinkach miniserialu opartego na powieści Kira Bułyczowa Było to za sto lat reżyser Paweł Arsienow wprowadził na arenę wydarzeń najważniejszych jego bohaterów: w pierwszym był to uczeń klasy szóstej jednej z moskwiewskich podstawówek Kola Gierasimow, natomiast w drugim jego rówieśniczka, a więc także dwunastolatka, Alicja Sieliezniowa. W normalnym świecie tych dwoje nigdy by się nie spotkało, ponieważ dzieli ich równe sto lat: rzeczywistość Nikołaja to symboliczny (za sprawą Georgea Orwella) rok 1984; Alicja żyje natomiast w 2084 roku. Ale świat wymyślony przez rosyjskiego mistrza prozy fantastycznonaukowej nie jest normalny. Jak się bowiem okazuje, możliwe są w nim podróże w czasie. I tym właśnie sposobem Gierasimow najpierw trafia do przyszłości, a następnie Sieliezniowa jego śladem wybiera się w przeszłość. Z czego oczywiście wynika wiele nieporozumień i przygód.
Których zresztą nie byłoby, gdyby nie kosmiczni piraci, czyli podstępni przybysze z Saturna, pragnący wejść w posiadanie myelofonu  niezwykłego wynalazku dokonanego przez ojca Alicji, profesora Igora Sieliezniowa, dyrektora Kosmicznego Ogrodu Zoologicznego. Jest to skonstruowane na bazie superkryształu urządzenie, które umożliwia odczytywanie cudzych myśli. W tym konkretnym przypadku ma ono służyć do porozumiewania się ze zwierzętami, lecz Wesołek U i Krys pragną je wykorzystać w zupełnie innym celu. Całkiem możliwe, że zależy im na przejęciu władzy nad Wszechświatem. Na szczęście spryt Koli uniemożliwia im kradzież myelofonu. Problem jedynie w tym, że uciekając przed piratami, chłopiec przeniósł się z powrotem do swojego czasu  z wynalazkiem profesora Sieliezniowa w ręku. Tym samym ściąga on do Moskwy anno Domini 1984 nadzwyczaj groźnych łotrów, którzy posiadają zdolność przybierania dowolnych postaci  zarówno ludzkich, jak i zwierzęcych.
W ślad za Wesołkiem U i Krysem przybywa jednak także Alicja, która chce jak najszybciej odnaleźć Gierasimowa, odebrać od niego myelofon i wrócić z urządzeniem do 2084 roku. Gorzej, że wie jedynie, jak chłopiec ma na imię i że chodzi  podobnie jak ona  do szóstej klasy; nie wie natomiast ani do której szkoły, ani jak się nazywa. Szczęście, że Goście z przyszłości to opowieść science fiction, na dodatek przeznaczona dla młodego widza, co oznacza tyle, że pewne uproszczenia i skróty fabularne nie rażą. [image: ]
Kiedy więc po wypadku (z autobusem) panna Sieliezniowa trafia do szpitala, okazuje się, że jej towarzyszka z sali, Julia Gribkowa, chodzi do tej samej szkoły, a nawet klasy co Kola. Tyle że w jej oddziale jest aż trzech Nikołajów. Trzeba będzie więc ustalić drogą dedukcji, który jest tym właściwym, bo przecież chłopak raczej nie oznajmi wszem i wobec, że odbył właśnie podróż w przyszłość, z której przywiózł ze sobą tajemnicze urządzenie. Gdyby to zrobił, pewnie jeszcze tego samego dnia wzięto by go na obserwację w zakładzie zamkniętym.
[image: ]
Ale odnalezienie właściwego Koli to dopiero melodia przyszłości. Najpierw Alicja musi wydostać się ze szpitala, w którym dochodzi do siebie pod czujnym okiem doktora Alika Borisowicza i jego koleżanki po fachu Marii Pawłownej. Jest to o tyle trudne, że jej śladem cały czas podążają kosmiczni piraci, którzy gdy tylko jest im to potrzebne, potrafią przybrać postać lekarzy, czym niemal doprowadzają Marię Pawłowną do rozstroju nerwowego (bo kto by zachował spokój, widząc po drugiej stronie korytarza siebie samego?). Cały trzeci odcinek miniserialu rozgrywa się w Moskwie współczesnej, tym samym bardziej niż kino fantastycznonaukowe przypomina młodzieżową historię obyczajową. Gdyby nie Wesołek U, który tropiąc Alicję, co rusz wciela się w kogoś innego, można by zapomnieć, że mamy do czynienia z opowieścią nie z tego świata.
[image: ]
W środkowej odsłonie Gości nie brakuje nowych bohaterów i nowych twarzy aktorskich. Na ekranie pojawiają się, choć jedynie na drugim planie, wielcy artyści. W doktora Alika Borisowicza wciela się na przykład Gieorgij Burkow (Zakręt szczęścia, Kalina czerwona, Gorzki romans), w Marię Pawłowną  Walentina Tałyzina (Kuter Iwana, Afonia), natomiast w babcię Julii  Ludmiła Arinina (Dworzec Białoruski, Wyznanie miłości). Z kolei matkę Koli zagrała Tatiana Bożok (Oni walczyli za Ojczyznę), która nie mogąc przebić się jako aktorka, ostatecznie zajęła się dubbingiem. A czyją twarz ma Julia Gribkowa? Dwunastoletniej Marianny Ionesian, córki nauczycielki historii i radzieckiego dyplomaty, [image: ]
która zwróciła na siebie uwagę filmowców, grając w amatorskim Teatrze Młodego Moskwianina (działającym przy Pałacu Pionierów). Choć za sprawą Gości zdobyła popularność, nie zdecydowała się na to, aby zostać zawodową aktorką. Ukończyła studia filozoficzne na Uniwersytecie Moskiewskim (w 1993 roku), po czym wyemigrowała do Stanów Zjednoczonych. Dzisiaj jest menedżerem artystów zajmujących się muzyką klasyczną.




Tytuł: Goście z przyszłości, cz.3
Tytuł oryginalny: Гостья из будущего
Reżyseria: Paweł Arsienow
Zdjęcia: Siergiej Onufrijew, Siergiej Tkaczenko
Scenariusz: Kir Bułyczow, Paweł Arsienow
Obsada: Aleksiej Fomkin, Natasza Gusiewa, Ilja Naumow, Wiaczesław Niewinny, Michaił Kononow, Marianna Ionesian, Gieorgij Burkow, Walentina Tałyzina, Ludmiła Arynina, Maria Stiernikowa, Tatiana Bożok
Muzyka: Jewgienij Kryłatow
Rok produkcji: 1984
Kraj produkcji: ZSRR
Cykl: Goście z przyszłości
Czas trwania: 63 min
Gatunek: przygodowy, SF
Zobacz w: Kulturowskazie
Ekstrakt: 60%
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  Sherlock w Rosji:Odc. 3. Uśmiech wampira

  Sebastian Chosiński

  Sherlock w Rosji
  

  
  Po rozwiązaniu zagadki Kuby Rozpruwacza i rozprawieniu się ze zwyrodniałym mordercą, słynny londyński detektyw postanawia wrócić do ojczyzny. W ostatniej chwili zatrzymuje go jednak kolejna niezwykła sprawa  tajemnicza śmierć petersburskiego bogacza i jego rodziny, o co miejscowa policja podejrzewa wampira. Trzeci odcinek Sherlocka w Rosji obfituje więc w sceny rodem z kina grozy.
Ekstrakt: 60%
[image: Sherlock w Rosji]
Trzeba przyznać, że Sherlock Holmes dość szybko uporał się ze złapaniem Kuby Rozpruwacza. Wystarczyło mu na to zaledwie sto minut, ujęte w ramach dwóch serialowych odcinków. Choć uczciwie trzeba przyznać, że zapewne polowanie na legendarnego seryjnego mordercę trwałoby dłużej, gdyby nie pomoc doktora Ilji Karcewa i bardzo istotna sugestia ukryta we wspomnieniach generała Piotra Znamienskiego, petersburskiego oberpolicmajstra. Teraz, wykonawszy swoje najważniejsze zadanie i pomściwszy zaszlachtowane w Londynie prostytutki, detektyw postanawia wrócić do ojczyzny. Zwłaszcza że nocami dręczą go koszmary, które przypominają mu o pewnej wciąż nierozwiązanej sprawie, związanej z rodzinną tajemnicą Holmesów. Na nic prośby Karcewa, by jeszcze trochę pobył w mieście nad Newą  odpoczął, pooddychał świeżym powietrzem (na co zresztą Sherlock trafnie ripostuje: Od kiedy to w Petersburgu jest czyste powietrze?).
Rosyjską tradycją jest jednak wypicie przed daleką podróżą strzemiennego, na co nalega nie tylko Karcew, ale także jego gospodyni, madame Manujłowa. Te kilka minut dłużej spędzonych w mieszkaniu doktora wpływa, jak się okazuje, na dalsze losy Holmesa. W ostatniej chwili przed jego spóźnionym odjazdem pojawia się bowiem niejaki Anton Swiridow, młody student, który właśnie wczoraj przyjechał do Petersburga, aby odwiedzić najbliższych. To, co zastał, wprawiło go w przerażenie  w salonie znalazł trupy ojca, matki i młodszego brata. Kobieta i dziecko mieli na twarzy uśmiechy. I to właśnie tak bardzo intryguje Sherlocka, że jednak postanawia odłożyć wyjazd. Wraz z Karcewem detektyw udaje się na miejsce zdarzenia, gdzie od kilku godzin prowadzi już swoje czynności naczelnik wydziału dochodzeniowego Ławr Trudny  pisarz-amator, znany z wymyślania fantastycznych teorii. Przy okazji zabójstw Kuby Rozpruwacza przekonywał Holmesa, że odpowiada za nie  jak w słynnym opowiadaniu Edgara Allana Poego Zabójstwo przy Rue Morgue  dzika małpa (konkretnie u Amerykanina był to orangutan); teraz twierdzi, że winien jest wampir.
Świadczyć ma o tym fakt, że kobieta i dziecko mają na przedramionach ślady ran, przez które spuszczono im krew. Swoje dokłada jeszcze ukrywająca się w składziku na drewno przerażona służąca, głuchoniema Głafira, która zeznaje (jej słowa tłumaczy Holmesowi z języka migowego Sofia Kasatkina), że przez dziurkę od klucza widziała w salonie bestię. O tak przerażającym wyglądzie, że przestaje dziwić, iż pan domu  Łuka Swiridow  zmarł z przerażenia na zawał serca. Wcześniej próbował zastrzelić napastnika, ale widocznie mu się to nie udało. Sprawa jest niezwykle tajemnicza. Do tego stopnia, że gdyby Sherlock nie wierzył w duchy czy wampiry, mógłby przystać na hipotezę Trudnego. Jest jednak przekonany, że za zbrodnią stoi żywy człowiek. Pytanie, czy nie przypadkiem starszy syn Swiridowa, który od dawna pozostawał w konflikcie z ojcem. Tej teorii zdaje się hołdować także Znamienski, a z jego zdaniem Holmes musi się liczyć  w końcu to on ma w kwestiach policyjnych najwięcej w tym mieście do powiedzenia.
Jedno tylko nie daje Sherlockowi spokoju  znalezione igły wbite w ścianę w korytarzu prowadzącym do salonu Swiridowów. Ewidentnie nie są one pochodzenia europejskiego. By poznać ich przeznaczenie, Holmes i Karcew muszą spotkać się ze specjalistką od kultur ludów syberyjskich. I to kolejny magnes przyciągający uwagę widza, który jednocześnie każe z niecierpliwością oczekiwać na to, co przyniesie kolejny odcinek. Tym bardziej że zabójca bierze na cel kolejną ofiarę. Według jakiego klucza je dobiera? Czy też naprawdę jest wampirem, któremu pozostaje obojętne, czyją krew wychłepcze? Nowe aktorskie twarze pojawiające się w trzecim odcinku serialu należą przede wszystkim do artystów wcielających się w członków rodziny Swiridowów: Łuki  Siergiej Mardar (Człowiek w oknie, Pod przykrywką) oraz Antona  Fiodor Fiedotow. W końcowych minutach pojawia się również kałmucka aktorka Jewgienija Mandżijewa, ale o granej przez nią bohaterce więcej wspomnę przy prezentacji kolejnej odsłony Sherlocka w Rosji.




Tytuł: Sherlock w Rosji
Tytuł oryginalny: Шерлок в России
Reżyseria: Nurbek Egen
Zdjęcia: Nikołaj Bogaczow
Scenariusz: Oleg Małowiczko
Obsada: Maksim Matwiejew, Władimir Miszukow, Irina Starszenbaum, Paweł Majkow, Konstantin Bogomołow, Konstantin Juszkiewicz, Jewgienij Diatłow, Kirył Gordiejew, Jewgienij Sannikow, Oksana Bazilewicz, Fiodor Fiedotow, Jewgienij Romancow, Aleksandra Drozdowa, Andriej Liowin, Helga Fillipowa, Andriej Fieskow
Muzyka: Ryan Otter
Rok produkcji: 2020
Kraj produkcji: Rosja
Liczba odcinków: 8
Czas trwania odcinka: 51 min
Gatunek: historyczny, kryminał
Zobacz w: Kulturowskazie
Ekstrakt: 60%
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  Ferajna z Baker Street:Odc. 6. Zawsze może być gorzej

  Marcin Mroziuk

  Tom Bidwell Ferajna z Baker Street
  

  
  Szybko się przekonamy, jak trafna jest decyzja Bei o obserwowaniu Watsona. Niestety odkrycie nawet jego mrocznego sekretu nie przybliży młodych bohaterów do zażegnania niebezpieczeństwa zagrażającego mieszkańcom Londynu w związku z ponownym pojawieniem się Wyrwy.
Ekstrakt: 70%
[image: Ferajna z Baker Street]
Otóż członkowie ferajny odkrywają, że wizyta doktora w szpitalu nie jest bezpośrednio związana z jego profesją. Na jednej z tamtejszych sal przebywają bowiem pacjenci z bardzo nietypowymi obrażeniami  każdemu z poszkodowanych brakuje innej części ciała, a jednocześnie ich rany zagoiły się w niesamowicie krótkim czasie. Beatrice nie ma wątpliwości, że to efekt działania Kolekcjonera, którego przed laty próbował powstrzymać Sherlock Holmes. Wtedy ta sprawa pozostała nierozwiązana, a po zamknięciu przez Alice Wyrwy sprawca najwyraźniej utracił swe nadzwyczajne moce i dopiero teraz znowu zaatakował.
Z przyjemnością obserwujemy, jak w trakcie wspólnej narady młodzi bohaterowie opracowują plan działania. Z jednej strony Leo dochodzi do wniosku, że wygląda na to, jakby Kolekcjoner zbiera różne części ciała w celu stworzenia z ich wykorzystaniem nową kompletną istotę. Jeżeli w tym momencie weźmiemy pod uwagę inne niesamowite wydarzenia, które obserwowaliśmy w poprzednich odcinkach, to możemy się spodziewać, że ta śmiała hipoteza okaże się prawdziwa. Kluczowa okazuje się zaś sugestia Bei, żeby jeszcze raz zbadać sprawę pewnej rzadkiej rośliny używanej przez sprawcę, chociaż według słów Watsona ten trop prowadził jedynie do ślepego zaułka.
Oczywiście zadawanie pytań doktorowi mijałoby się z celem, dlatego konieczne jest odszukanie Edith Dubois, czyli botanik, której ekspertyza przed laty rzekomo obaliła przypuszczenia Sherlocka. Kiedy młodzi ludzie docierają do jej domu, okazuje się jednak, że ktoś ich ubiegł i wywrócił do góry nogami wszystkie pomieszczenia. Mimo to udaje im się tam trafić na wskazówki mogące zaprowadzić ich do kryjówki Kolekcjonera. Jak łatwo się domyślić, spotkanie ze sprawcą niezwykłych okaleczeń nie będzie należeć do przyjemnych przeżyć, ale jednocześnie dostarczy nam naprawdę wielu emocji. Najważniejsze jest zaś to, że poznamy kluczowe informacje na temat powstania Wyrwy, która została zamknięta przez Alice. Szkopuł w tym, że wciąż nie wiadomo, gdzie znajduje ta odpowiedzialna za obecne zamieszanie i kto jest odpowiedzialny za jej powstanie.
W międzyczasie właśnie tę kwestię próbuje wyjaśnić na własną rękę Jessie. Obawia się jednak zanurzać głębiej w koszmary, prosi więc o pomoc Sherlocka. Jego zdaniem powinni szukać masowego grobu ofiar zarazy i jako najbardziej prawdopodobne miejsce wskazuje okrągłą czytelnię w Bibliotece Londyńskiej. Niestety dziewczyna nie wyczuwa tam żadnych nadzwyczajnych mocy, a zawiedziony Holmes nie chce jej dalej pomagać. Wydaje się więc, że próba naprawy relacji między córka i ojcem przynajmniej na razie się nie powiedzie
Niestety Jessie nie czuje też prawdziwego wsparcia ze strony innych bliskich osób, bo do zagłębiania się w koszmarne wizje zachęca ją nie tylko Spike, ale nawet Bea! W tych okolicznościach jedyną nadzieją dla dziewczyny wydaje się Człowiek w bieli. Szkopuł w tym, że na razie w sumie niewiele wiadomo o tym obdarzonym mocą mężczyźnie. Okoliczności, w jakich pojawia się on w Londynie, okażą się zaś dość zaskakujące, co może stanowić zapowiedź wielkich emocji, które będą czekać na widzów w kolejnym odcinku.
Jakby tego było mało, w opałach znajdują się też adoratorzy Bei. Leo nie najwyraźniej nie docenił determinacji i przebiegłości Daimlera, który ni przebiera w środkach, aby doprowadzić do powrotu księcia do pałacu. Z kolei Billy wprawdzie rezygnuje z próby zemszczenia się na Vicu Collinsie, ale ten ostatni nie zamierza zostawić chłopaka w spokoju. W efekcie dochodzi do bójki, której skutki mogą być tragiczne dla nich obu.




Tytuł: Ferajna z Baker Street
Tytuł oryginalny: The Irregulars
Dystrybutor:  Netflix
Data premiery: 26 marca 2021
Twórca: Tom Bidwell
Reżyseria: Johnny Allan, Joss Agnew, Weronika Tofilska
Scenariusz: Tom Bidwell, Sarah Simmonds
Obsada: Thaddea Graham, Darci Shaw, Jojo Macari, McKell David, Harrison Osterfield
Rok produkcji: 2021
Kraj produkcji: Wielka Brytania
Serial: Ferajna z Baker Street
Liczba odcinków: 8
WWW: Polska strona
Gatunek: fantasy, kryminał
Zobacz w: Kulturowskazie
Ekstrakt: 70%
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  Sky Rojo:Odc. 4. Raz na górze, raz na dole

  Marcin Mroziuk

  Esther Martínez Lobato, Álex Pina Sky Rojo
  

  
  Kiedy Moisés i Christian pojawiają się przy motelowym basenie, może się wydawać, że Coral, Wendy i Giny nie mają już dokąd uciec. Przekonamy się jednak, że mimo to nie mają zamiaru dać się poprowadzić niczym owce na rzeź.
Ekstrakt: 70%
[image: Sky Rojo]
Oczywiste jest przecież, że uciekinierki nie mogą ufać słowom ludzi Romea, że ich szef ma zamiar puścić całe zajście w niepamięć, jeśli same wrócą do klubu. Już prędzej można uwierzyć, kiedy Moisés grozi im, że wezwie policję i szczegółowo opowie o tym, co zrobiły. O ile przy dobrym adwokacie (tylko skąd takiego miałyby wziąć?) może udałoby im się jeszcze jakoś wymigać od surowej kary za pobicie alfonsa, ale już zabicie Charlotte z pewnością nie uszłoby im na sucho.
Nic dziwnego, że trzy kobiety nie mają zamiaru wyjść z wody, dopóki obok basenu stoją grożący im bandyci. Ta strategii okazuje się zaskakująco skuteczna, gdyż niespodziewanie z odsieczą nadciąga Fernando w towarzystwie ochroniarza. W tym momencie zanosi się na niezłą rozróbę, bo Moisés nie chce dobrowolnie opuścić motelu, ale  co jest dość zaskakujące  rozsądkiem wykazuje się Christian. Wcześniej mogliśmy się przecież przekonać, że zazwyczaj to młodszy z braci pierwszy ucieka się do rękoczynów  czy to w stosunku do kierowcy autobusu, którym jechały uciekinierki, czy też w przypadku mężczyzny, którego obwiniał za niewłaściwą opiekę nad swoją matką, która złamała sobie biodro.
Inną sprawą jest, że interwencja Fernanda w sumie tylko nieznacznie polepsza sytuację bohaterek. Wyjście z motelu jest bowiem obserwowane przez ludzi Romea, a jakby tego było mało, Coral  oględnie mówiąc  nie czuje się najlepiej po przedawkowaniu lekarstw. Jej towarzyszki przeżyją chwile prawdziwej grozy, bo przez moment będą nawet sądzić, że ona umarła! Przekonamy się jednak, że to naprawdę twarda sztuka, bo kiedy tylko dojdzie trochę od siebie, to od razu przejmuje inicjatywę.
Wkrótce potem widzimy, jak zbiegłe prostytutki już nie mają zamiaru uciekać, lecz wydają polecenia opryszkom, których trzymają na muszce! I trudno byłoby odmówić tym trzem kobietom zuchwałości, skoro planują w towarzystwie Moisésa i Christiana pojechać do klubu, aby zabrać z sejfu pieniądze i swoje paszporty. No cóż, nie ulega wątpliwości, że w tym momencie role się odwróciły, ale nie oznacza to wcale, że Coral, Wendy i Giny mogą czuć się bezpiecznie. Nie ulega przecież wątpliwości, że ludzie Romea tylko pozornie rezygnują ze stawiania oporu i wykorzystają każdą nadarzającą się okazję, by znowu przejąć kontrolę. W tych okolicznościach kolejny zwrot akcji jest więc nie tyle nieprzewidywalny, ile nieunikniony.




Tytuł: Sky Rojo
Dystrybutor:  Netflix
Data premiery: 19 marca 2021
Twórca: Esther Martínez Lobato, Álex Pina
Obsada: Verónica Sánchez, Asier Etxeandia, Miguel Ángel Silvestre
Rok produkcji: 2021
Kraj produkcji: Hiszpania
Liczba odcinków: 8
Gatunek: akcja
Zobacz w: Kulturowskazie
Ekstrakt: 70%
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  East Side Story:Z gór Ałtaju na Krym

  Sebastian Chosiński

  Siergiej Kawtaradze Milkformadness, Igor Ożerieljew Biełucha, Siergiej Diebiżew Niebiański Krym
  

  
  Po serii rosyjskich dokumentów historycznych prezentowanych w tej rubryce przed trzema tygodniami przychodzi pora na to, aby przyjrzeć się filmom dokumentalnym opowiadającym  w sposób symboliczny  o teraźniejszości. Przynajmniej w dwóch przypadkach (Milkformadness Siergieja Kawtaradzego i Biełucha Igora Ożerieljewa), bo trzeci  Niebiański Krym Siergieja Diebiżewa  to przede wszystkim hołd złożony pięknu natury.
Ekstrakt: 70%
[image: Milkformadness]
Film dokumentalny we współczesnej Rosji ma się wcale nie gorzej niż kino fabularne, choć oczywiście  co typowe dla całego świata  cieszy się mniejszą od niego popularnością. Dokumenty rzadko trafiają na duże ekrany. Jeśli się je kręci, to głównie z myślą o projekcjach festiwalowych i prezentacji w telewizji. Szczególne zainteresowanie wzbudzają obrazy odnoszące się do dramatycznej historii kraju w XX wieku  o kilku z nich była mowa w tym miejscu przed paroma tygodniami (vide Puste strony, Szaman oraz Klasztor. Kim jesteśmy?)  ale przecież powstają i takie, których twórcy zajmują się teraźniejszością (na przykład problemami wynikającymi ze zmieniających się obyczajów), przyglądają się pięknu przyrody bądź szaleństwu pogrążającego się w dekadencji świata. Od paru lat nowe rosyjskie kino dokumentalne prezentowane jest w ramach oddzielnej sekcji Sputnika nad Polską, w której pojawiają się dzieła zarówno zachwycające artystyczną formą, jak i wstrząsające treścią. Do tych ostatnich można zaliczyć Milkformadness Siergieja Kawtaradzego.
Co, mówiąc symbolicznie, człowiek wypija z mlekiem matki? Jak wpływa to na jego dalsze życie? Jak kształtuje jego osobowość? Kawtaradze stara się odpowiedzieć na te pytania, przyglądając się losowi zwykłego Rosjanina. Żylin po dwóch latach spędzonych w Afganistanie wraca do ojczyzny z przetrąconym kręgosłupem moralnym. Pogrążając się w nałogach alkoholowym i narkotykowym, rujnuje swoje życie osobiste (rozchodzi się z żoną) i ostatecznie trafia do szpitala psychiatrycznego. W Czechowowskiej sali numer 6 nie potrafi otrząsnąć się ze wspomnień; uzależniony jest także od adrenaliny, jaką daje wojna, życie w ciągłym zagrożeniu. Świat pełen ran i blizn jest mu dużo bliższy, dużo bardziej prawdziwy, niż rzeczywistość, jaka otaczała go, kiedy już po demobilizacji wróci do cywila. Zwłaszcza że nie wracał w glorii chwały, lecz jako żołnierz  w rzeczywistości  pokonanej, zmuszonej do odstąpienia armii.
Ekstrakt: 70%
[image: Biełucha]
Kawtaradze nie chciał jednak ograniczać swego dzieła do analizy jednostkowego przypadku. Uczynił więc Milkformadness uniwersalną przypowieścią o okrucieństwie i zbrodniach, które plenią się na całym świecie niezależnie od rasy i koloru skóry, wyznania i światopoglądu. Zdają się być wpisane w DNA człowieka. Środkowa część filmu, nawiązująca do przedwojennych dokonań reżyserskich Siergieja Eisensteina i Dżigi Wiertowa (ów słynny  obecny i w Pancerniku Potiomkinie, i w Człowieku z kamerą  montaż atrakcji), przypomina  także za sprawą nadzwyczaj trafnie dobranej ścieżki dźwiękowej (za którą odpowiada Aleksandr Simonienko)  nadzwyczaj posępną symfonię. Zachwycającą, ale i przerażającą. Wiele mówiącą nam o nas samych. Rzeczywistość dopisała do Milkformadness dramatyczne post scriptum: jak się bowiem okazało, Żylin  bohater filmu  w lecie 2014 roku zaginął w czasie wojny na wschodzie Ukrainy.
W zupełnie innej tonacji utrzymany jest natomiast film Igora Ożerieljewa zatytułowany Biełucha (nie mylić z białuchą, ssakiem wodnym żyjącym w wodach Arktyki). To położony na pograniczu rosyjsko-kazachskim, w paśmie Gór Katuńskich, najwyższy szczyt Ałtaju, liczący 4,5 tysiąca metrów nad poziom morza. Z jego nazwą wiąże się miejscowa legenda, mówiąca o wszczętych przed wiekami poszukiwaniach śnieżnego człowieka. Jeden z lokalnych władców wyznaczył nawet olbrzymią nagrodę za jego złapanie. Łowcy szybko przekonali się jednak, że pojmanie go żywcem jest niemożliwe; kiedy więc nadarzyła się okazja  zabili go. Wtedy okazało się, że jest tak ciężki, iż nie są w stanie znieść go ze szczytu, musieli więc zrezygnować z przyobiecanej nagrody. Wówczas ciało tej niezwykłej istoty przemieniło się w górę. Film zrealizowany przez Ożerieljewa opowiada o letniej wyprawie na  spowitą przez cały rok śniegiem  górę.
Grupa przyjaciół odrywa się od swoich codziennych wielkomiejskich obowiązków i rusza w odległe rejony Azji Środkowej, gdzie piękno dzikiej przyrody dosłownie zapiera dech. Soczysta zieleń drzew u podnóża gór, krystalicznie czysta woda górskich potoków, zachwycające górskie krajobrazy  wszystko to wydaje się nierzeczywiste, ale jednocześnie rekompensuje związane z wyprawą niedogodności i niebezpieczeństwa. Ożerieljew w poetycki sposób dokumentuje podróż, ilustrując zdjęcia pełną rozmachu, ale i eteryczności muzyką (wybraną z zasobów światowych tak zwanej library music). A wszystko po to, by  jak podkreśla autor  osiągnąć harmonię ze światem. Takie obrazy pozwalają jednak nie tylko rozkoszować się cudownymi widokami, odpocząć od codziennego pośpiechu, ale również docenić siłę przyjaźni i współpracy, dzięki którym można przekroczyć własne ograniczenia i spojrzeć na świat i własne życie z zupełnie innej perspektywy.
Ekstrakt: 80%
[image: Niebiański Krym]
O pięknie natury traktuje również kolejne z dzieł: nominowany  w kategorii najlepszego filmu dokumentalnego  do nagrody Srebrnego Świętego Jerzego na ubiegłorocznym Moskiewskim Międzynarodowym Festiwalu Filmowym Niebiański Krym. Musiał on wprawdzie ustąpić pola południowokoreańskiemu Nokturnowi, ale nie zmienia to faktu, że jest niezwykłą i wizualnie olśniewającą półtoragodzinną podróżą do miejsca, które dzisiaj kojarzy się przede wszystkim nie z zachwycających krajobrazów, lecz jako kość niezgody pomiędzy Ukrainą a Rosją. Jego autorem jest Siergiej Diebiżew (rocznik 1957), który przyszedł na świat w miejscowości Jessentuki w Kraju Stawropolskim. Od końca lat 80. ubiegłego wieku zajmuje się realizacją nie tylko filmów dokumentalnych, ale również awangardowych parafabuł; ma też na koncie kilka epizodów aktorskich (między innymi w kultowym Bracie Aleksieja Bałabanowa). Obecnie Diebiżew jest jednym z najbardziej doświadczonych współczesnych dokumentalistów rosyjskich.
Kiedy zabierał się za pracę nad Niebiańskim Krymem, musiał zdawać sobie sprawę, że realizacja takiego obrazu w zaistniałej sytuacji politycznej może wzbudzać kontrowersje. Starał się więc pomijać wszelkie kwestie odnoszące się do obecnych relacji ukraińsko-rosyjskich, za podstawowy cel stawiając sobie przede wszystkim oddanie hołdu tytułowemu półwyspowi  żywemu sercu Ziemi, które od wieków fascynuje różnorodnością świata przyrody i pięknem krajobrazu. To nie przypadek, że Krym zachwycał poetów i filmowców. Że stał się przystanią dla turystów i mnichów. Obok siebie tętnią tu bowiem życiem odległe, zdawałoby się, światy  starożytne ruiny Chersonezu i luksusowe porty jachtowe Jałty czy Ałuszty. Obraz Diebiżewa uwypukla to, co najpiękniejsze; jest jak wyznanie bezwarunkowej miłości. Towarzyszy mu równie niezwykła muzyka autorstwa urodzonego w Leningradzie w tym samym roku co Diebiżew Wiktora Sołoguba (Róże dla Elzy, Powrót do Afganistanu), idealnie podkreślająca zmienny rytm filmu, płynnie przechodząca od dźwięków symfonicznych do ambientu oraz od rocka elektronicznego do industrialu. Całość zaś  obraz i dźwięk  składa się na przepiękną poetycką impresję, po oglądnięciu której marzy się tylko o jednym. Sami zgadnijcie o czym




Tytuł: Milkformadness
Tytuł oryginalny: Milkformadness
Reżyseria: Siergiej Kawtaradze
Zdjęcia: Grigorij Apaliajs
Scenariusz: Siergiej Kawtaradze
Muzyka: Aleksandr Simonienko
Rok produkcji: 2019
Kraj produkcji: Rosja
Czas trwania: 61 min
Gatunek: dokument, dramat
Zobacz w: Kulturowskazie
Ekstrakt: 70%

Tytuł: Biełucha
Tytuł oryginalny: Белуха
Reżyseria: Igor Ożerieljew
Zdjęcia: Igor Ożerieljew
Scenariusz: Igor Ożerieljew
Muzyka: Kevin Graham
Rok produkcji: 2019
Kraj produkcji: Rosja
Czas trwania: 62 min
Gatunek: dokument
Zobacz w: Kulturowskazie
Ekstrakt: 70%

Tytuł: Niebiański Krym
Tytuł oryginalny: Крым небесный
Reżyseria: Siergiej Diebiżew
Zdjęcia: Aleksiej Niemow, Roman Liubimski
Scenariusz: Siergiej Diebiżew
Muzyka: Wiktor Sołogub
Rok produkcji: 2020
Kraj produkcji: Rosja
Czas trwania: 87 min
Gatunek: dokument
Zobacz w: Kulturowskazie
Ekstrakt: 80%
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  Sky Rojo:Odc. 5. Zadyszka scenarzystów

  Marcin Mroziuk

  Esther Martínez Lobato, Álex Pina Sky Rojo
  

  
  W tym odcinku jesteśmy świadkami kolejnych nagłych zwrotów akcji, a wydarzenia toczą się w błyskawicznym tempie, ale i tak możemy dojść do wniosku, że po wszystkich tych fabularnych woltach sytuacja bohaterek tylko nieznacznie różni się o tej, którą mogliśmy obserwować kilkadziesiąt minut wcześniej.
Ekstrakt: 60%
[image: Sky Rojo]
Zdajemy sobie sprawę, że chociaż Wendy udaje się wyrwać się z rąk Moisésa i Christiana, to bez pomocy przyjaciółek jej piesza ucieczka ma niewielkie szanse na powodzenie, skoro bandyci mają już nowy samochód. Nic dziwnego więc, że kiedy trafia na stojącą w szczerym polu halę magazynową, to nie waha się ani chwili, tylko próbuje znaleźć tam jak najlepszą kryjówkę.
Wydaje się jednak, że w ten sposób jedynie odwlecze nieuniknione, bo groźni bracia są tuż za nią, a trasę ucieczki znaczy tak wyraźnymi śladami, że tylko ślepy, by ich nie zauważył. Scenarzyści starają się jednak, aby przygotować dla nas niespodziankę właśnie w momencie, gdy spodziewamy się, że podobnie jak w poprzednim odcinku Wendy będzie zdana na łaskę ścigających ją mężczyzn. Nagłe pojawienie się w magazynie zupełnie nowej postaci wywraca bowiem do góry nogami aktualny układ sił.
Tymczasem Gina początkowo nie chce wracać po pozostawioną na pastwę losu koleżankę, gdyż z jednej strony obawia się, że nie dadzą rady pokonać niebezpiecznych braci, a z drugiej łudzi się nadzieją, że gdy dobrowolnie wróci, to Romeo zrezygnuje z zemsty. Nie jest jednak dla nas specjalnym zaskoczeniem, że w końcu Coral przekonują swą towarzyszkę do powrotu. Ślady znalezione w miejscu, gdzie po raz ostatni widziały Wendy, pozwalają im dość trafnie odtworzyć wydarzeń. Nie są więc aż tak bardzo zaskoczone, gdy odbierają telefon od trzeciej uciekinierki.
Kiedy jednak dochodzi do ponownego spotkania bohaterek, ich powitanie wcale nie odbywa się w przyjacielskiej atmosferze. Widzimy też, ze nie są w stanie od razu porozumieć się co do dalszego sposobu postępowania, a przecież upływ czasu wcale nie działa na ich korzyść. Wreszcie inicjatywę po raz kolejny przejmuje Coral, ale nie mamy wątpliwości, że jej zrealizowanie jej ryzykownego planu wcale nie będzie prostą sprawą.
W efekcie wszystkich tych wydarzeń możemy obserwować główne bohaterki znowu zmierzające w kierunku klubu, a jednocześnie możemy się spodziewać, że wkrótce ich tropem po raz kolejny podążą Moisés i Christian. W sumie najciekawsze w tym odcinku okazują się retrospekcje, z których dowiadujemy się, czemu Coral znalazła się w Las Novias, a także jakich sposobów chwytały się trzy kobiety, by poradzić sobie psychicznie z obrzydliwością pracy w burdelu.




Tytuł: Sky Rojo
Dystrybutor:  Netflix
Data premiery: 19 marca 2021
Twórca: Esther Martínez Lobato, Álex Pina
Obsada: Verónica Sánchez, Asier Etxeandia, Miguel Ángel Silvestre
Rok produkcji: 2021
Kraj produkcji: Hiszpania
Liczba odcinków: 8
Gatunek: akcja
Zobacz w: Kulturowskazie
Ekstrakt: 60%
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  Przełęcz Diatłowa:Odc. 1. Co tu robią szaleńcy z SS?

  Sebastian Chosiński

  Przełęcz Diatłowa
  

  
  Wydarzenia, jakie rozegrały się zimą 1959 roku na wschodnim stoku góry Chołatczachl (zwanej przez zamieszkujących ten region Mansów również Górą Umarłych) na Uralu Północnym, do dzisiaj nie zostały należycie wyjaśnione. Mimo tysięcy artykułów, dziesiątek książek i tylu samo filmów  dokumentalnych bądź fabularnych. Tym najnowszym jest ubiegłoroczny serial rosyjski Przełęcz Diatłowa.
Ekstrakt: 60%
[image: Przełęcz Diatłowa]
To jest film (w zasadzie serial), na który w Rosji czekano od lat. Wszak sprawa tajemniczej śmierci dziewięciorga uczestników studenckiej wyprawy w góry Uralu Północnego wciąż uchodzi za niewyjaśnioną. Mimo że od dramatycznych wydarzeń minęło już ponad sześć dekad. W ubiegłym roku temat ten odżył również w Polsce  za sprawą dwóch książek: Tragedia na Przełęczy Diatłowa. Historia bez końca Alice Lugen oraz Przełęcz Diatłowa. Tajemnica dziewięciorga Anny Matwiejewej. Serial nie nawiązuje jednak do żadnej z nich. Jego pomysłodawcą był ceniony i nadzwyczaj doświadczony twórca telewizyjny Ilja Kulikow (Koperta, Ostatni posterunek), któremu do realizacji tej opowieści udało się namówić szefostwo kompanii 1-2-3 production. 
Prace nad projektem trwały długo  od zimy 2018 do jesieni 2019 roku. Zdjęcia kręcono w Jekaterynburgu (dawnym Swierdłowsku, z którego wyruszyli pechowi turyści) oraz w dwóch pasmach górskich: Ałtaj (w Azji Środkowej) oraz Chibiny (w arktycznej części obwodu murmańskiego). Z uwagi na wielość planów i dwa prowadzone równolegle wątki  pierwszy to śledztwo mające na celu wyjaśnienie, co tak naprawdę się stało, drugi to rekonstrukcja przebiegu wyprawy i w finale samej tragedii  skompletowano dwie pracujące oddzielnie ekipy. Za przedstawienie historii dochodzenia odpowiadali Kulikow jako scenarzysta oraz  debiutujący w roli reżyserów (wcześniej zajmowali się głównie produkcją i okazjonalnie scenariopisarstwem)  szefowie 1-2-3 production: Walerij Fiedorowicz (Kamienna głowa) oraz Jewgienij Nikiszow (Droga na Berlin). Drugą ekipą, pracującą nad odcinkami parzystymi, a opowiadającą o samej wyprawie, kierowali natomiast Paweł Kostomarow  reżyser (Nie kocham cię) i operator (Jak spędziłem lato, Boris Godunow) oraz Stiepan Gordiejew, dotąd jedynie montażysta. W tym przypadku scenarzystami byli zaś Wasilij Wnukow i Aleksandr Sysojew (Ostatni posterunek).
Zabieg to  trzeba przyznać  dość ryzykowny, ale ostatecznie broniący się. Choć to można stwierdzić dopiero dotarłszy do odcinka ósmego. Przed oglądnięciem pierwszego należy mimo wszystko ostrzec widzów, zwłaszcza tych, którzy mogą oczekiwać od Przełęczy Diatłowa dokumentalnego odtworzenia wydarzeń. Twórcy serialu zdecydowali się bowiem zatoczyć szerszy krąg i uczynić ze swego dzieła zarówno film historyczny (z wątkami politycznymi), jak również mistyczny dramat grozy, nawiązujący do niektórych sezonów popularnego Archiwum X. Akcja pierwszego odcinka rozpoczyna się 27 lutego 1959 roku, dzień po znalezieniu przez ekipę poszukiwawczą na stoku góry Chołatczachl zniszczonego namiotu turystów. O wszystkim zostają poinformowane władze w Moskwie i już następnego dnia na miejscu zdarzenia pojawia się major KGB Oleg Dmitrijewicz Kostin, który przylatuje do Iwdelu (to miasto u podnóża Uralu Północnego), by spotkać się z miejscowym prokuratorem Wasilijem Iwanowiczem Tiempałowem. 
Oficjalnie to on prowadzi dochodzenie, a Kostin jest jedynie jego pomocnikiem; w rzeczywistości role są jednak odwrócone, chociaż przybysz ze stolicy już na samym początku oznajmia, że jego tak naprawdę tu wcale nie ma. Mimo to natychmiast przystępuje do pracy. Przygląda się zniszczonemu namiotowi i znalezionym w odległości kilkuset metrów od niego ciałom uczestników wyprawy. Jeszcze nie wszystkim. Pierwsze sekcje zwłok odbywają się w Iwdelu, a przeprowadza je specjalistka medycyny sądowej ze Swierdłowska Jekatierina Andriejewna Szumanowa, do której Oleg Dmitrijewicz od pierwszego wejrzenia czuje sporą sympatię. Ich znajomość z czasem ewoluuje, a to, co przyciąga ich do siebie, to przede wszystkim dramatyczna wojenna przeszłość. I tu twórcy serialu dotykają innego mistycznego wątku. By go rozwinąć cofają się w czasie do ostatnich dni drugiej wojny światowej, kiedy to młody czerwonoarmista Kostin wraz ze swoimi towarzyszami trafia do ponurego zamczyska pod Berlinem, w którym szaleni esesmani z Ahnenerbe przeprowadzali różnego rodzaju eksperymenty na ludziach. Czy mają one coś wspólnego z tym, co wydarzyło się kilkanaście lat później w Związku Radzieckim?
[image: ]
Wojenna retrospekcja potrzebna jest głównie po to, aby podnieść napięcie, z którym bez tego wątku byłoby w pierwszym odcinku serialu kiepsko. Pozwala także zajrzeć głębiej w psychikę Kostina i usprawiedliwić dręczące go koszmary. W ostatnich minutach zostaje wprowadzony na arenę jeszcze jeden bohater, Jurij Judin  jedyny członek ekipy Diatłowa, który ocalał. Ale tylko dlatego, że w dniu kiedy jego towarzysze ruszyli na Otorten (ta góra była głównym celem wyprawy), on wycofał się z powodu choroby i wrócił do Swierdłowska. Tym samym znalazł się na celowniku KGB oraz prokuratury i śledczego Lwa Nikiticza Iwanowa. Otwarcie serialu więcej obiecuje, niż w rzeczywistości ofiarowuje, lecz to i tak niezła prognoza przed kolejnymi odcinkami Z pojawiających się w tym wątku aktorów wybijają się przede wszystkim Piotr Fiodorow (Tak tu cicho o zmierzchu, Towarzysz podróży [Sputnik]) w roli Kostina oraz Maria Ługowa (18/14) jako Szumanowa. Na drugim planie jaśnieją natomiast między innymi Maksim Kostromykin (Twierdza brzeska) wcielający się w Judina (zmarłego w 2013 roku), Aleksiej Kirsanow (Koperta), który zagrał Tiempałowa, i Paweł Worożcow (Sheena667, Związek Ocalenia) jako  będący postacią historyczną  Iwanow.




Tytuł: Przełęcz Diatłowa
Tytuł oryginalny: Перевал Дятлова
Dystrybutor:  TNT
Reżyseria: Walerij Fiedorowicz, Jewgienij Nikiszow, Paweł Kostomarow, Stiepan Gordiejew
Zdjęcia: Dawid Chajznikow, Gleb Fiłatow, Aleksiej Striełow
Scenariusz: Ilja Kulikow, Wasilij Wnukow, Aleksandr Sysojew
Obsada: Piotr Fiodorow, Maria Ługowa, Andriej Dobrowolski, Maksim Kostromykin, Aleksiej Kirsanow, Paweł Worożcow, Iwan Mulin, Aleksandr Mietiołkin, Maria Macel, Irina Łukina, Maksim Jemieljanow, Jegor Bierojew, Jewgienij Antropow, Roman Jewdokimow, Jurij Diejniekin, Siergiej Szakurow, Władimir Simonow, Aleksiej Wiertkow, Jewgienij Tkaczuk, Aleksiej Bardukow, Azamat Nigmanow
Muzyka: Igor Syczow
Rok produkcji: 2020
Kraj produkcji: Rosja
Liczba odcinków: 8
Czas trwania odcinka: 54 min
Gatunek: historyczny, sensacja
Zobacz w: Kulturowskazie
Ekstrakt: 60%
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  Klasyka kina radzieckiego:Każdy nauczyciel marzy o takiej uczennicy

  Sebastian Chosiński

  Paweł Arsienow Goście z przyszłości, cz.4
  

  
  Czwarty odcinek Gości z przyszłości rozgrywa się w całości (ach, te  jakżeż urokliwe  rymy częstochowskie!) w Moskwie anno Domini 1984. Poszukująca Koli, który zabrał z jej świata myelofon, Alicja Sieliezniowa próbuje przystosować się do życia w nowych warunkach, lecz trudno jej zrezygnować ze wszystkich swoich umiejętności, które wprawiają w prawdziwe zdumienie nauczycieli z końca XX wieku.
Ekstrakt: 70%
[image: Goście z przyszłości, cz.4]
Przypomnijmy: akcja nakręconego na podstawie powieści Kira Bułyczowa Było to za sto lat miniserialu Pawła Arsieniowa rozgrywa się w tym samym mieście, czyli Moskwie, ale na dwóch płaszczyznach czasowych: w 1984 i 2084 roku. Najpierw do odległej przyszłości trafia dwunastoletni Kola Gierasimow, uczeń klasy szóstej jednej ze stołecznych podstawówek (co pokazano w odcinku pierwszym), a następnie  w ślad za nim  cofa się o sto lat w czasie Alicja Sieliezniowa (vide końcówka drugiego odcinka). Dziewczyna pragnie odzyskać zabrany przez Nikołaja myelofon  pod tą obco brzmiącą, a pochodzącą z greki, nazwą skrywa się urządzenie, które umożliwia odczytywanie cudzych myśli. Gorzej, że za Gierasimowem do stolicy Związku Radzieckiego anno Domini 1984 przybyli także dwaj bezwzględni  oczywiście w kontekście komediowym  kosmiczni piraci, Wesołek U i Krys, którzy gotowi są posunąć się do najpaskudniejszych działań, aby wejść w posiadanie wynalazku dokonanego przez profesora Igora Sieliezniowa, ojca Alicji.
Alicja od początku zdaje sobie sprawę z ich obecności; wie zatem, że nie ma zbyt wiele czasu, aby odnaleźć chłopca i zwrócić myelofon ojcu. Pech jednak sprawia, że dziewczyna nieprzyzwyczajona do dwudziestowiecznej komunikacji wpada pod autobus (gwoli ścisłości to trolejbus) i trafia do szpitala. Szczęściem w nieszczęściu okazuje się fakt, że trafia do sali, w której również dochodzi do zdrowia Julia Gribkowa, szkolna koleżanka Koli. Tylko którego? Bo Alicja nie zna jego nazwiska, nie wie nawet, jak on wygląda, a w klasie Julii jest aż trzech chłopców noszących to imię: Gierasimow, Sulima i Sadowski. Nie widząc innego wyjścia, wtajemniczona przez przybyszkę z przyszłości panna Gribkowa organizuje ucieczkę dziewczyn ze szpitala po to, aby jak najszybciej wrócić do szkoły i odnaleźć właściwego Nikołaja.
W tym celu babcia Julii wykorzystuje swoje znajomości  co jest pośrednio kolejnym dowodem na to, że w komunizmie ważne sprawy załatwiało się głównie dzięki protekcji  i uzyskuje zgodę dyrektora placówki, aby w trakcie roku szkolnego przyjęto do klasy nową uczennicę. Jest nią oczywiście Alicja. Gierasimow z miejsca ją rozpoznaje, ale nie jest wcale pewien, czy to na jest na sto procent Sieliezniowa, a nie na przykład jeden z kosmicznych piratów, który przybrał jej postać. Że są oni do tego zdolni, Kola przekonał się już podczas akcji w terminalu, gdy najpierw wcielili się w pracowników obsługi lotniska, a następnie w wujka Paszę. Musi więc zachować szczególną ostrożność. Z drugiej strony Alicja i Julia prowadzą własne śledztwo, robiąc podchody, zadając podchwytliwe pytania wszystkim trzem Nikołajom. Dziewczyny wychodzą z założenia, że ten właściwy czymś w końcu się zdradzi.
[image: ]
Tyle że czas nagli. Wesołek U i Krys wciąż bowiem kręcą się wokół szkoły i kamienicy, w której mieszka Julia (tam zatrzymała się Alicja). Śledzą je, przybierają wciąż nowe postaci, byle tylko wywieść dziewczyny w pole. Dla Pawła Arsieniowa jest to okazja, aby skutecznie rozbawić publiczność. Raz, że piraci poczynają sobie dość nieporadnie (nie znają przecież ziemskich realiów z końca XX wieku); dwa, że ich działania często wywołują konsternację nie zdających sobie sprawy z ich możliwości ludzi (doświadcza tego przede wszystkim nauczycielka języka angielskiego Ałła Siergiejewna). A do tego dochodzi jeszcze zderzenie Alicji z obcą jej rzeczywistością. Wszak, jak można sądzić, w 1984 roku raczej nie trafiały się w moskiewskich szkołach dwunastolatki, które znały perfekcyjnie osiem języków obcych (w tym fiński, chiński i japoński) i skakały w dal na odległość ponad sześciu metrów. Czy można zatem dziwić się, że na pannę Sieliezniową zagnie parol Marta Erastowna Skryl, poszukująca młodych talentów trenerka lekkiej atletyki w szkole sportowej?
[image: ]
Czwarty odcinek serii jest najzabawniejszym ze wszystkich dotychczasowych. Źródłem humoru są zwłaszcza piraci, którzy kompletnie nie przystają do realiów, ale są za to mocno zdeterminowani, by zdobyć myelofon. Ale kto by nie był, mając szansę wejść w posiadanie urządzenia, za sprawą którego można przejąć władzę nad światem W tej odsłonie pojawia się niewiele nowych twarzy. Jelena Wasiljewa, czyli filmowa Ałła Siergiejewna (prywatnie jest ona córką słynnej Żanny Prochorienko), oraz Maria Stiernikowa, wcielająca się tym razem w lekarkę Iwanową, epizodycznie zaistniały już w odcinku trzecim. Teraz mają do zagrania trochę więcej. Trenerkę polującą na Alicję zagrała urocza Natalia Warlej (Kaukaska branka, czyli Nowe przygody Szurika, Dwanaście krzeseł), natomiast jej kolegę po fachu, wuefistę Eduarda Aleksandrowicza  zmarły przedwcześnie z powodu raka nerki Wiaczesław Baranow (1958-2012), który po okresie względnej popularności w latach 80., w następnej dekadzie odszedł praktycznie z zawodu, poświęcając się dubbingowi.




Tytuł: Goście z przyszłości, cz.4
Tytuł oryginalny: Гостья из будущего
Reżyseria: Paweł Arsienow
Zdjęcia: Siergiej Onufrijew, Siergiej Tkaczenko
Scenariusz: Kir Bułyczow, Paweł Arsienow
Obsada: Aleksiej Fomkin, Natasza Gusiewa, Marianna Ionesian, Ilja Naumow, Wiaczesław Niewinny, Michaił Kononow, Wiaczesław Baranow, Natalia Warlej, Jekatierina Wasiljewa, Anton Suchowierko, Siemion Buzgan, Maria Stiernikowa, Tatiana Bożok, Andriej Gradow
Muzyka: Jewgienij Kryłatow
Rok produkcji: 1984
Kraj produkcji: ZSRR
Cykl: Goście z przyszłości
Czas trwania: 64 min
Gatunek: przygodowy, SF
Zobacz w: Kulturowskazie
Ekstrakt: 70%
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  Czikatiło:Odc. 7. Na ostatnią prostą

  Sebastian Chosiński

  Czikatiło
  

  
  W siódmym odcinku serialu o Andrieju Czikatiło ormiański reżyser Sarik Andreasian pokazuje moment zwrotny śledztwa. Grupa tropiąca zbrodniarza  za radą profesora Niekrasowa  poszerza obszar poszukiwań, dzięki czemu zdaje sobie sprawę z tego, że skala popełnianych przez poszukiwanego morderstw jest nieporównywalnie większa, niż do tej pory sądzono. A to oznacza nowe tropy i kolejnych podejrzanych.
Ekstrakt: 70%
[image: Czikatiło]
Gdyby nie panujący w radzieckich służbach milicyjnych bałagan oraz zwyczajny nieszczęśliwy splot okoliczności, zbrodnicza działalność Andrieja Czikatiło mogłaby zakończyć się po pięciu latach, we wrześniu 1984 roku (co przedstawiono w odcinku szóstym serialu). Już wtedy miał on na koncie ponad trzydzieści ofiar, ale przynajmniej udałoby się uratować przed nim kolejnych dwadzieścia osób, które pozbawił życia do listopada 1990 roku. W siódmej odsłonie ponurej opowieści o Rzeźniku z Rostowa towarzyszymy najsłynniejszemu rosyjskiemu seryjnemu zabójcy w newralgicznym momencie jego biografii. To czas kiedy  z różnych przyczyn  na prawie rok rezygnuje ze swego morderczego procederu. A potem, niestety, do niego powraca.
Akcja tego odcinka rozgrywa się pomiędzy wrześniem 1984 a lipcem 1985 roku, choć twórcy filmu dopuszczają się  jak można sądzić, dla dobra fabuły i odpowiedniego budowania napięcia  kilku odstępstw od rzeczywistości. Zaczyna się od zakończenia współpracy przez profesora Niekrasowa z ekipą pułkownika Kiesajewa. Sporządziwszy profil zbrodniarza, naukowiec uważa swoją misję za zakończoną i postanawia wrócić do Moskwy. Tuż przed odjazdem, żegnając się ze swoim byłym studentem, a obecnie milicyjnym specjalistą od psychologii, kapitanem Witwickim i starszą lejtnant Owsiannikową, poddaje im pod rozwagę jeszcze jedną wskazówkę. Jego zdaniem poszukiwany morderca dużo podróżuje, zapewne jeździ w delegacje, ponieważ tylko w taki sposób można wyjaśnić fakt, że ofiary znajdowane są w różnych, niekiedy oddalonych od siebie miejscach.
Ale to jeszcze nie wszystko: Niekrasow radzi im także, aby rozejrzeli się, czy podobne, jeśli chodzi o modus operandi, niewyjaśnione zbrodnie nie zostały popełnione w sąsiadujących z rostowskim obwodach. Kiesajew rozważa bardzo poważnie tę sugestię i wysyła Witalija i Irinę w teren. To, czego się dowiadują, mrozi im  krew w żyłach. Okazuje się bowiem, że tropiony przez nich mężczyzna może mieć na sumieniu znacznie więcej ofiar, niż im się do tej pory wydawało. Trzeba jednak w jakiś sposób powiązać go ze zbrodniami dokonywanymi  w innych regionach Kraju Rad. Pomocny okazuje się tu sporządzony już przy okazji śledztwa w sprawie śmierci (Je)Leny Zakotnowej portret pamięciowy mężczyzny w kapeluszu i ciemnych okularach.
W tym samym czasie nad Andriejem Czikatiło zbierają się ciemne chmury. Zostaje oskarżony o przywłaszczenie zabranego z pracy akumulatora i w efekcie staje przed sądem, który skazuje go na trzymiesięczny pobyt w więzieniu. To ciekawy i nie do końca wyjaśniony wątek. W filmie także nie zostaje on pogłębiony (chyba że stanie się to w finałowym ósmym odcinku). Co w nim takiego intrygującego? Czikatiło nie miał bowiem żadnego konkretnego powodu, aby zabierać do domu zakładowy sprzęt. Czy zatem zrobił to po to, aby trafić za kratki i tym samym odsunąć od siebie podejrzenia (po tym, co stało się 14 września 1984 roku, musiał zachowywać szczególną czujność), a może chciał w ten sposób odizolować się od społeczeństwa, by zwalczyć nieustanną pokusę zabijania? 
W każdym razie kara więzienia skłania go do kolejnych życiowych zmian  przeprowadzki do Nowoczerkaska i podjęcia pracy w nowym miejscu (jako inżynier w Zakładach Budowy Elektrowozów). To dobra metoda na zatarcie za sobą śladów i ewentualne wyprowadzenie w pole ekipy Kiesajewa, który  na marginesie mówiąc  dostaje wreszcie całkiem wolną rękę w prowadzeniu dochodzenia. Pułkownik Kowaliow, konsekwentnie dążący do skazania za zbrodnie Czikatiło gangu obłąkanych, zostaje bowiem przywołany do porządku przez swego dotychczasowego moskiewskiego mentora, generała wujka Wołodię.




Tytuł: Czikatiło
Tytuł oryginalny: Чикатило
Dystrybutor:  Okko
Reżyseria: Sarik Andreasian
Zdjęcia: Karen Manaserian
Scenariusz: Aleksiej Grawicki, Siergiej Wołkow
Obsada: Dmitrij Nagijew, Dmitrij Właskin, Konstantin Ławronienko, Nikołaj Kozak, Julia Afanasjewa, Jewgienij Szyrikow, Nikita Kołogriwyj, Oleg Kamienszczikow, Iwan Fiedotow, Karen Badałow, Aleksandr Kurłow, Wiktoria Bogatyriewa, Aleksandr Bułatow, Gieorgij Martirosian
Muzyka: Edgar Akobian, Manuk Kazarian, Artaszes Andreasian
Rok produkcji: 2021
Kraj produkcji: Rosja
Liczba odcinków: 8
Czas trwania odcinka: 51 min
Gatunek: kryminał
Zobacz w: Kulturowskazie
Ekstrakt: 70%
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  Ferajna z Baker Street:Odc. 7. W jedności siła

  Marcin Mroziuk

  Tom Bidwell Ferajna z Baker Street
  

  
  W poprzednich odcinkach mogliśmy obserwować, jak z powodu Wyrwy sytuacja w Londynie robi się coraz bardziej niebezpieczna. A można się spodziewać, że będzie jeszcze gorzej, jeśli Człowiekowi w bieli uda się zrealizować swe zamiary.
Ekstrakt: 70%
[image: Ferajna z Baker Street]
W każdym razie nie ulega wątpliwości, że młodzi bohaterowie tak łatwo nie zrezygnują z kolejnych prób odnalezienia Wyrwy. I tak jesteśmy świadkami dość burzliwej rozmowy Bei z Watsonem, w trakcie której doktor wyjawia przyczyny swego nierozważnego postępowania, gdy przed laty tworzyli z Sherlockiem i Alice pozornie zgrany zespół. Rozliczenia z przeszłością schodzą jednak na dalszy plan, kiedy w domu przy Baker Street 221B pojawia się Holmes z nieprzytomną Jessie na rękach. To, co Sherlock zaobserwował w porcie, przekonuje ich wszystkich, że Człowiek w bieli jest ipsissimusem, a co gorsza, pragnie on zapanować nad mocą kryjącą się w Wyrwie. 
Te przypuszczenia znajdują potwierdzenie w koszmarach, z którymi zmaga się Jessie (przy czym nad poziomem realizacji tych scen lepiej się nie znęcać). Tym razem jej strach budzą nie tylko zmarli i lekarze zarazy, ale również wizje zsyłane przez Człowieka w bieli. Inną sprawą jest, że nie do końca przekonujący jest pomysł, by ten czarny charakter próbował przerazić dziewczynę obrazami okrutnych wydarzeń XX wieku (między innymi wojny światowe czy wybuch bomby atomowej), którym rzekomo miałoby zapobiec przejęcie przez niego kontroli nad całym światem. Trudno się też byłoby dziwić młodej bohaterce, że nie chce nawet słuchać o związaniu się z synem nękającego ją mężczyzny i zapoczątkowaniu w ten sposób dynastii ipsissimusów.
Oczywiste jest, że cała nadzieja w tym, że Bea, Sherlock i Watson okażą się szybsi i sprytniejsi niż Człowiek w bieli. Początkowo to jednak on zdobywa przewagę, gdyż kiedy ta trójka zostaje wezwana do Scotland Yardu, okazuje się, że ich przeciwnik zdążył już zdobyć akta spraw, przy których policji pomagał doktor i jego pomocnicy. Bohaterowie zakładają więc, że będzie chciał dotrzeć do znanego widzom z  pierwszego odcinka władcy ptaków, który obecnie jest uwięziony w szpitalu Bedlam. Jak łatwo się domyślić, to właśnie w tym miejscu dojdzie do konfrontacji, której stawką będzie przejęcie kontroli nad Wyrwą. Zarówno przebieg, jak i zakończenie tego starcia będzie jednak dla nas sporym zaskoczeniem.
Równolegle z zainteresowaniem obserwujemy poczynania Spikea, który krok po kroku próbuje przywrócić jedność wewnątrz grupki przyjaciół. Najpierw odwiedza więc przebywającego w więzieniu Billyego. Chociaż za zabójstwo Vica Collinsa grozi mu surowa kara, to jego przyjaciel nie tylko stara się mu dodać otuchy, ale nie ma też zamiaru czekać bezczynnie na wyrok sądu. Doskonale przecież daje sobie sprawę, że nikt nie przejmie się losem ulicznika, który ośmielił się podnieść rękę na szanowanego obywatela. Za wszelka cenę stara się więc dotrzeć do Leopolda i nakłonić go do pociągnięcia za właściwe sznurki. Przy tej okazji po raz kolejny możemy zaś docenić dar przekonywania Spikea, a także pozytywną rolę jaką odgrywa on jako dobry duch tej grupy przyjaciół. W miarę rozwoju wydarzeń nabieramy też przekonania, że tylko połączenie sił Sherlocka, Watsona i całej ferajny z Baker Street może pozwolić na powstrzymanie Człowieka w bieli.




Tytuł: Ferajna z Baker Street
Tytuł oryginalny: The Irregulars
Dystrybutor:  Netflix
Data premiery: 26 marca 2021
Twórca: Tom Bidwell
Reżyseria: Johnny Allan, Joss Agnew, Weronika Tofilska
Scenariusz: Tom Bidwell, Sarah Simmonds
Obsada: Thaddea Graham, Darci Shaw, Jojo Macari, McKell David, Harrison Osterfield
Rok produkcji: 2021
Kraj produkcji: Wielka Brytania
Serial: Ferajna z Baker Street
Liczba odcinków: 8
WWW: Polska strona
Gatunek: fantasy, kryminał
Zobacz w: Kulturowskazie
Ekstrakt: 70%
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  Sherlock w Rosji:Odc. 4. Krew za krew

  Sebastian Chosiński

  Sherlock w Rosji
  

  
  W czwartej odsłonie Sherlocka w Rosji Holmes i doktor Karcew muszą dopaść winnego śmierci rodziny Swiridowów. Jeśli to im się szybko nie uda, będą bowiem kolejne ofiary. Czukocki zły duch Kele nie zamierza odpuścić i tropi innych uczestników tragicznej wyprawy sprzed kilkunastu lat na Daleki Wschód.
Ekstrakt: 70%
[image: Sherlock w Rosji]
Wpakowawszy za kratki rosyjskiego Kubę Rozpruwacza, Sherlock Holmes bierze się za rozwiązanie kolejnej mrożącej krew w żyłach zagadki kryminalnej. Chociaż to, co wydarzyło się w domu petersburskiego przedsiębiorcy Łuki Swiridowa (patrz: odcinek trzeci), bardziej przypomina historię rodem z horroru, a co najmniej wiktoriańskiej powieści grozy. Jeśli oczywiście wierzyć zeznaniom przerażonej służącej Głafiry, która jest przekonana, że za śmierć jej pracodawców odpowiada nie człowiek, lecz prawdziwa. To miód na serce naczelnika wydziału dochodzeniowego policji Trudnego, który od samego początku przekonuje angielskiego detektywa, że za śmierć trojga Swiridowów odpowiada wampir. Tyle że Holmes to racjonalista i w istnienie podobnych stworzeń nie wierzy.
Znalezione na miejscu potwornej zbrodni ślady sprawiają, że Sherlock  wraz z zastępującym mu Watsona doktorem Karcewem  udają się do muzeum przy Instytucie Górniczym, w którym obowiązki kustosza i archiwisty sprawuje pochodząca z Syberii Ajgul Walichanowa. To od niej dowiaduję się, że przed laty  w 1872 i 1876 roku  Swiridow brał udział w dwóch wyprawach badawczych na Daleki Wschód. Mimo że pierwsza z nich nie przyniosła żadnych efektów, po czterech latach została zorganizowana  już za prywatne pieniądze  druga. Po powrocie z niej Swiridow oraz jego dwaj towarzysze, Chołmogorow i Drejcen, znacznie się wzbogacili. W jaki sposób  tego nie wiadomo, ale powszechnie krążyły pogłoski, że ich majątek został okupiony straszliwą tragedią.
Ajgul wskazuje Holmesowi jeszcze jeden trop, który prowadzi do Kele  złego ducha, w którego istnienie wierzą mieszkańcy Czukotki. Sprowadza on nie tylko choroby, lecz także zabija, ponieważ zapłatą za krew może być tylko krew. Czyli śmierć Swiridowa może być aktem zemsty. A skoro tak, to oznacza, że zagrożone jest również życie rodzin dwóch pozostałych uczestników nieszczęsnej wyprawy. Otwarte natomiast pozostaje pytanie, kto się mści? Bo w istnienie okrutnego Kele, który wygląda jak połączenie mrocznego Yeti z niedźwiedziem grizzly, Sherlockowi trudno uwierzyć. Równie racjonalnie i realistycznie do sprawy podchodzi oberpolicmajster Znamienski, choć akurat on winnego upatruje raczej w Antonie Swiridowie, czyli synu Łuki  studencie podejrzewanym o sympatie socjalistyczne i działalność wywrotową przeciwko carowi. 
W ten sposób polityka miesza się z opowieścią kryminalną. Co zresztą przydaje całej historii smaczku. Wszak przełom lat 80. i 90. XIX wieku to w Rosji okres wzmożonej działalności grup terrorystycznych (zwłaszcza Narodnej Woli). Na Aleksandra II wielokrotnie organizowano zamachy (kolejny powiódł się w marcu 1881 roku); półtora roku przed przybyciem Holmesa do Petersburga próbowano także zamordować jego syna i następcę  Aleksandra III (do czego przyłożyli swoje ręce między innymi Aleksandr Uljanow, starszy brat Lenina, i Bronisław Piłsudski, starszy brat Józefa). Z kolei w październiku 1888 roku  Sherlock w tym czasie ścigał Kubę Rozpruwacza na ulicach Londynu  cud uratował rodzinę carską, kiedy nieopodal Borków na Ukrainie wybuchła bomba w pociągu wiozącym Romanowów z Krymu do Miasta nad Newą. Trudno zatem dziwić się Znamienskiemu, że pragnie wykorzystać sytuację i uderzyć w znienawidzonych socjalistów.
Końcówka odcinka to już niemal typowe kino grozy. Z tą różnicą, że zamiast na brytyjskiego psa Baskervilleów Holmes i Karcew polują na czukockiego Kele. Jeśli nie zdążą, będą kolejne ofiary! W czwartym odcinku niewiele jest nowych postaci. Najważniejszą okazuje się ekskompan Łuki Swiridowa, Albert Drejcen, w którego wciela się Walerij Kucharieszyn (Dobrzy ludzie, Poddubny, Świt). Starając się ocalić go i jego rodzinę, Sherlock musi zmierzyć się z jeszcze jednym niespodziewanym, bo osobistym, problemem. Okazuje się bowiem, że Sofia Kasatkina, do której wzdycha słynny detektyw, ma nadzwyczaj poważnego i poważanego adoratora  grafa Ochłopkowa, którego gra Witalij Kowalienko (Norweg, Gogol. Początek, Matylda). Arystokrata składa pięknej kobiecie propozycję matrymonialną, a ona




Tytuł: Sherlock w Rosji
Tytuł oryginalny: Шерлок в России
Reżyseria: Nurbek Egen
Zdjęcia: Nikołaj Bogaczow
Scenariusz: Oleg Małowiczko
Obsada: Maksim Matwiejew, Władimir Miszukow, Irina Starszenbaum, Paweł Majkow, Konstantin Bogomołow, Konstantin Juszkiewicz, Jewgienij Diatłow, Kirył Gordiejew, Jewgienij Sannikow, Oksana Bazilewicz, Fiodor Fiedotow, Jewgienij Romancow, Aleksandra Drozdowa, Andriej Liowin, Helga Fillipowa, Andriej Fieskow
Muzyka: Ryan Otter
Rok produkcji: 2020
Kraj produkcji: Rosja
Liczba odcinków: 8
Czas trwania odcinka: 51 min
Gatunek: historyczny, kryminał
Zobacz w: Kulturowskazie
Ekstrakt: 70%
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  East Side Story:Historie współczesne

  Sebastian Chosiński

  Iwan Wydumliew Petersdrag, Natalia Kadyrowa Mama dla Julii
  

  
  To ostatni  przynajmniej na jakiś czas  zbiór rosyjskich filmów dokumentalnych. Tym razem dwupak, w którym pojawiają się obrazy opowiadające o współczesności kraju i nierozwiązanych (a może wręcz nierozwiązywalnych) problemach społecznych, z jakimi boryka się Rosja XXI wieku. Zachęcam do zapoznania się z Petersdragiem Iwana Wydumliewa oraz Mamą dla Julii Natalii Kadyrowej.
Ekstrakt: 70%
[image: Petersdrag]
W ciągu ostatnich kilku tygodni dwukrotnie polecałem w tej rubryce dokumentalne nowości, jakie zaprezentowane zostały podczas ubiegłorocznego Festiwalu Filmów Rosyjskich Sputnik nad Polską. Za pierwszym razem skupiłem się na obrazach opowiadających o historii kraju, prezentujących czas upadku imperium Romanowów oraz narodzin i rozwoju Związku Radzieckiego (patrz: Puste strony, Szaman oraz Klasztor. Kim jesteśmy?), za drugim natomiast  wybrałem te dzieła, które odnoszą się wprawdzie do współczesności, ale jednocześnie mają na tyle otwarty charakter, że mogą zostać potraktowane za uniwersalne i bez problemu odczytane przez widzów pod każdą szerokością i długością geograficzną (Biełucha, Milkformadness oraz Niebiański Krym). Teraz przyszła kolej na dokumenty dotykające bardzo konkretnych problemów natury społecznej.
Niespełna godzinny film Iwana Wydumliewa zabiera nas do niezwykłego świata nocnego Petersburga; prezentuje najsłynniejsze kluby LGBT (Cabaret, Malewicz, Blue Oyster), w których występują najbardziej znane rosyjskie drag-queen. Autor podejmuje temat, który nie jest wcale taki nowy w Rosji; dwanaście lat temu pojawił się już chociażby w fabularnym komediodramacie Wesołkowie Feliksa Michajłowa. Wspólnym mianownikiem obu dzieł jest to, że ich twórcy odnoszą sie do swoich bohaterów ze zrozumieniem i sympatią. Na Petersdrag  tytuł jest oczywiście grą słów (i nie ma nic wspólnego z narkotykami)  składają się cztery opowieści, w których pojawia się w sumie sześciu bohaterów. Trafili do Miasta nad Newą z różnych stron kraju: z niewielkiej osady w okolicach Magadanu (Gena Marvin), z ponad stutysięcznego Nowego Urengoju na dalekiej północy (Bagoa San), wreszcie z położonego w sercu europejskiej Rosji Tweru (Margo Mandarinowa).
W poprzednich wcieleniach wykonywali bardzo różne zawody  inżyniera (Vanessa Viper), a nawet nauczyciela (Miss Delmara). Porzucili rodziny i dotychczasowe zajęcia, aby zacząć nowe życie, realizować marzenia  na przykład o byciu choreografem i psychoterapeutą (Bagoa San)  a może po prostu, aby móc być sobą: bez zahamowań i obaw o to, jak odniosą się do nich bliżsi i dalsi znajomi. W wielkim mieście mogą być anonimowi, na klubowych scenach pojawiają się w przebraniach i w makijażu, ale przed kamerą pokazują swoje prawdziwe twarze i opowiadają o tym, kim byli wcześniej i dlaczego zdecydowali się na tak gruntowną przemianę. Petersdrag to jeden z tych dokumentów, które podejmując kontrowersyjny temat, przede wszystkim uczą tolerancji. Odgrywa tym samym identyczną rolę, jak kontrowersyjny dramat psychologiczny Natalii Mierkułowej i Aleksieja Czupowa Człowiek, który zaskoczył wszystkich (2018), który pokazuje, jak mogłoby wyglądać życie bohaterów filmu Wydumliewa, gdyby pozostali w rodzinnych stronach.
Ekstrakt: 80%
[image: Mama dla Julii]
To nie przypadek, że premiera drugiego z omawianych dzisiaj obrazów, czyli Mamy dla Julii, odbyła się podczas  będącego częścią Międzynarodowego Festiwalu Filmowego w Rydze  konkursu ArtDocFest. Ten powstający przez kilka lat przejmujący obraz Natalii Kadyrowej to dokumentalny dramat, w którym główne role grają cztery kobiety. Julia to jedno z tysięcy rosyjskich dzieci, jakie w ostatnim czasie przyszły na świat w więzieniu. Anna Biełowa urodziła ją w kolonii karnej, w której odsiadywała dziesięcioletni wyrok za zabójstwo swojego kochanka (który nie był ojcem dziecka, ten  alkoholik  utopił się jeszcze przed pojawieniem się dziewczynki na świecie). Zgodnie z obowiązującym prawem, w chwili ukończenia trzeciego roku życia dziewczynka zostaje odebrana matce, by trafić do domu dziecka. Wtedy chęć sprawowania nad nią opieki  do momentu wyjścia Anny na wolność  oferuje niespokrewniona z nią Natalia Kudriawcewa, u której Julia znajduje bezpieczną przystań. Po półtora roku o dziecko upomina się jednak ciocia (Je)Lena Kryłowa, siostra jej matki. Sąd przychyla się do wniosku krewnej i dziewczynka po raz kolejny zmienia miejsce zamieszkania.
Ujęta losem małej Julii, Kadyrowa nakręciła najpierw dokument zatytułowany Anatomia miłości. To właśnie po jednym z jego pokazów skontaktowała się z reżyserką Kudriawcewa, która postanowiła zaopiekować się dzieckiem. Kiedy o prawo do opieki nad dziewczynką wystąpiła jej ciotka, reżyserka postanowiła wrócić do tematu i przyjrzeć się temu, jak potoczą się dalszej losy małej Biełowej. Ale także jej matki, przychodzi bowiem w końcu moment, w którym kobieta opuszcza kolonię karną. Anna stara się wrócić do normalnego życia. Pytanie tylko, co to w jej przypadku jest normalne życie? Związki z kolejnymi przypadkowymi mężczyznami, którzy nie stronią od alkoholu, a pod jego wpływem dopuszczają się aktów przemocy. Taka jest codzienność, jaką może zapewnić córeczce matka. Trudno dziwić się więc, że Kryłowa i Kudriawcewa chcą wyrwać dziewczynkę z tego środowiska. Mimo naznaczonego traumą losu tytułowej bohaterki (a w zasadzie tytułowych bohaterek), reżyserka nie epatuje przemocą i patologiami, choć wiele na ten temat da się wyczytać między wierszami. Autorka nie traci też nadziei, że Julii uda się wyjść na prostą i w przyszłości nie pójdzie śladami matki. Dzieło Kadyrowej trzyma w napięciu do ostatniej minuty  głównie dlatego, że angażuje widza emocjonalnie jak najlepszy thriller.




Tytuł: Petersdrag
Tytuł oryginalny: Санкт-Петердрэг
Reżyseria: Iwan Wydumliew
Zdjęcia: Artiom Babicz, Iwan Wydumliew
Scenariusz: Iwan Wydumliew
Obsada: Gena Marvin, Vanessa Viper, Miss Coco, Margo Mandarinova, Bagoa San, Miss Delmara
Rok produkcji: 2019
Kraj produkcji: Rosja
Czas trwania: 51 min
Gatunek: dokument
Zobacz w: Kulturowskazie
Ekstrakt: 70%

Tytuł: Mama dla Julii
Tytuł oryginalny: Мама для Юли
Reżyseria: Natalia Kadyrowa
Zdjęcia: Natalia Kadyrowa, Wiaczesław Nawałow, Aleksandra Iwanowa, Siergiej Pietriga
Scenariusz: Natalia Kadyrowa
Obsada: Julia Biełowa, Anna Biełowa, Jelena Kryłowa, Natalia Kudriawcewa
Muzyka: Oleg Trojanowski
Rok produkcji: 2019
Kraj produkcji: Rosja
Czas trwania: 80 min
Gatunek: dokument, dramat
Zobacz w: Kulturowskazie
Ekstrakt: 80%
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  Sky Rojo:Odc. 6. Twarzą w twarz

  Marcin Mroziuk

  Esther Martínez Lobato, Álex Pina Sky Rojo
  

  
  Po raz kolejny można odnieść wrażenie, że los się sprzysiągł (a przynajmniej czynią to scenarzyści), aby za wszelką cenę utrudniać bohaterkom dotarcie do klubu, gdzie mogłyby odzyskać paszporty. Te nowe komplikacje prowadzą jednak do dość efektownego starcia.
Ekstrakt: 70%
[image: Sky Rojo]
Coral, Wendy i Gina tylko krótko mogą się bowiem cieszyć z wyrwania się z rąk groźnych braci. Okazuje się bowiem, że w bagażniku samochodu mają pasażera na gapę  rannego właściciela auta zamkniętego tam przez Moisésa i Christiana. Kobiety zdają sobie sprawę, że mężczyzna nie ma szans na przeżycie, jeśli szybko nie zostanie mu udzielona pomoc medyczna. Decydują się więc zawieźć go do szpitala, chociaż nie tylko oddalą się w ten sposób od klubu, ale wiąże się to też dla nich z dodatkowym ryzykiem.
Niedługo później los rannego przestanie jednak być głównym zmartwieniem bohaterek, gdyż będą musiały zadbać o ocalenie własnej skóry. Tak się bowiem nieszczęśliwie składa, że właśnie w momencie gdy pojawiają się pod szpitalem, budynek ten opuszcza Romeo. Na widok Coral, Wendy i Gina nie waha się ani chwili i wraz z towarzyszącym mu mężczyzną porywają karetkę. Oczywiście jej załoga nie ma zamiaru przyglądać się temu bezczynnie, w efekcie będziemy więc świadkami z jednej strony zaciętej walki o kontrolę nad pojazdem, a z drugiej toczącego się równolegle pościgu za uciekinierkami. Akcja toczy się naprawdę dynamicznie i praktycznie co chwilę zmienia się układ sił zarówno wewnątrz karetki, jak i na drodze. A nawet kiedy będzie się mogło wydawać, że kobiety nie mają już dokąd jechać, znajdą sposób na zmianę swej sytuacji o 180 stopni.
Trzeba przyznać, że w napięciu obserwujemy zmagania bohaterek z pałającym żądzą zemsty właścicielem Las Novias, a co ważne, scenarzystom udało się wprowadzić znowu trochę urozmaicenia do fabuły. W tym odcinku dzięki retrospekcjom możemy się przekonać, że Coral spędzała sporo czasu poza klubem nie tylko w towarzystwie Moisésa, lecz była też częstym gościem w domu Romea. Pojawiała się tam jednak w nietypowej roli  jako korepetytorka jego córek. Nie ograniczała się przy tym do udzielania prywatnych lekcji dziewczynkom, ale w czasie choroby ich matki zapewniała dzieciom odrobinę kobiecego ciepła i czułości. W związku z tym wszystkim nieco innego wydźwięku nabiera też scena z pierwszego odcinka, gdy Romeo szukał u Coral pocieszenia po pogrzebie żony. Nie mamy żadnych wątpliwości, że w tym przypadku jego uczucia zdecydowanie wykraczają poza jedynie formalne relacje łączące szefa i jego podwładną (abstrahując nawet od wykonywanego przez nią zawodu).




Tytuł: Sky Rojo
Dystrybutor:  Netflix
Data premiery: 19 marca 2021
Twórca: Esther Martínez Lobato, Álex Pina
Obsada: Verónica Sánchez, Asier Etxeandia, Miguel Ángel Silvestre
Rok produkcji: 2021
Kraj produkcji: Hiszpania
Liczba odcinków: 8
Gatunek: akcja
Zobacz w: Kulturowskazie
Ekstrakt: 70%
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  Przełęcz Diatłowa:Odc. 2.W drodze na Górę Umarłych

  Sebastian Chosiński

  Przełęcz Diatłowa
  

  
  Przełęcz Diatłowa to nietypowy serial. Składa się z ośmiu odcinków, nad którymi równolegle pracowały dwie ekipy filmowe. Odcinki nieparzyste dotyczą śledztwa, jakie rozpoczęło się po ujawnieniu tragedii; natomiast parzyste przedstawiają przebieg fatalnej w skutkach wyprawy turystycznej na północnouralską górę Otorten. W przypadku tych ostatnich autorzy posłużyli się obrazami czarno-białymi i wystylizowali całość na film z końca lat 50. XX wieku.
Ekstrakt: 80%
[image: Przełęcz Diatłowa]
Trzeba przyznać, że to zabieg nie tylko zaskakujący, ale również niezwykle intrygujący artystycznie. Z drugiej strony, co też nie jest bez znaczenia, ułatwiający śledzenie fabuły. Zasiadając do drugiego odcinka Przełęczy Diatłowa (za reżyserię którego odpowiadają Paweł Kostomarow i Stiepan Gordiejew), musimy być więc gotowi na to, że zostaniemy  nie tylko w kontekście wydarzeń przedstawionych na ekranie  przeniesieni do 1959 roku. Czarno-białe zdjęcia (z małym wyjątkiem) oraz stylowe napisy początkowe jedynie wrażenie to pogłębiają. W porównaniu z odcinkiem pierwszym (autorstwa Walerija Fiedorowicza i Jewgienija Nikiszowa) jest to więc niemal zupełnie inny film.
8 stycznia 1959 roku Igor Diatłow, dwudziestotrzyletni student Wydziału Radiotechnicznego Uralskiego Instytutu Politechnicznego w Swierdłowsku (dzisiejszym Jekaterynburgu), zgłasza się do szefa komisji turystycznej, który zatwierdza przedstawiony odpowiednio wcześniej plan i trasę wyprawy. Lew Siemionowicz zaskakuje też jednak Igora informacją, że wraz z dobraną już wcześniej doświadczoną dziewięcioosobową grupą ma wyruszyć nieznany im, starszy od nich o kilkanaście lat Siemion Zołotariow. Diatłow (ani nikt z ekipy) nie widział go nigdy wcześniej na oczy; rozumie jednak, że opór nie ma sensu, bo decyzję podjęły wyższe czynniki i przyjęcie nieznajomego jest warunkiem koniecznym do udzielenia ostatecznej zgody na ekspedycję. Z tego powodu jednak trzeba odmówić innemu chętnemu studentowi, Borisowi (chodzi tu ponoć o osobę Borisa Jelcyna, aczkolwiek przyszły prezydent Rosji został absolwentem politechniki swierdłowskiej w 1955 roku, a więc cztery lata wcześniej).
Zołotariow, na którego osobie nade wszystko skupia się uwaga autorów drugiego odcinka, to bardzo tajemnicza postać. Niewiele pewnego wiadomo o nim nawet dzisiaj. Miał na imię Siemion, ale posługiwał się innym  Aleksandr (w filmie wyjaśnia z jakiego powodu). W czasie wojny służył w Armii Czerwonej, z którą dotarł aż do Berlina. Wrócił z Niemiec w stopniu sierżanta; pięć lat później ukończył Akademię Wychowania Fizycznego w Mińsku; pracował między innymi jako instruktor w bazie turystycznej w Kourowce nad rzeką Czusowaja (w południowej części obwodu swierdłowskiego). Dlaczego dołączono go do ekipy Diatłowa, jej członków oficjalnie nie poinformowano. Od samego początku podróży Igor ma więc uzasadnione podejrzenia co do rzeczywistych intencji przyświecających Zołotariowowi, zwłaszcza kiedy przekonuje się, że potrafi być człowiekiem bezwzględnym.
Pozostali zdają się jednak nie podzielać obaw Diatłowa, tym bardziej że Siemion (Aleksandr) okazuje się być świetnym kompanem, otwartym, wesołym, jak z rękawa sypiącym anegdotami; mimo niemałej różnicy wieku, nie wywyższa się, chętnie służy też pomocą innym uczestnikom wyprawy. A kim oni są? Wśród dziesiątki turystów są tylko dwie kobiety: koleżanka Igora z roku Zina(ida) Kołmogorowa (która w czasie ekspedycji prowadziła dziennik) oraz młodsza od niej o rok Ludmiła Dubinina (odpowiedzialna za sprawy finansowe). Do tego, nie licząc wspomnianych już Diatłowa, Zołotariowa i pojawiającego się już w pierwszym odcinku, dochodzą jeszcze student Jurij Doroszenko, trzej obecni pracownicy zakładu atomowego Majak Rustem Słobodin, Gieorgij Kriwoniszczenko i Nikołaj Thibeaux-Brignolle oraz Aleksandr Kolewatow  student tak zdolny, że jednocześnie zatrudniony w supertajnym moskiewskim Instytucie 3394. Być może więc obecność Zołotariowa wynikała właśnie z miejsca pracy czterech ostatnich. Wszak każdy z nich znał tajemnice ważne dla bezpieczeństwa i potencjału militarnego Kraju Rad; na dodatek Kriwoniszczenko miał wiedzę na temat tak zwanej katastrofy kysztymskiej, do jakiej doszło w Majaku szesnaście miesięcy wcześniej.
W tym odcinku towarzyszymy ekipie Diatłowa w drodze na Ural Północny  docieramy z nimi najpierw do Iwdelu (pociągiem), a następnie do Wiżaju, w końcu do zamieszkanej przez geologów i drwali osady oznaczonej liczbą 41. Oprócz wybijających się na plan pierwszy Zołotariowa i Diatłowa istotną rolę odgrywa również Judin, któremu od samego początku towarzyszą koszmary i złe przeczucia. Obojętnie z czego one wynikały  uratowały mu, co już wiemy, życie. Ten epizod serialu moglibyśmy uznać w zasadzie za obrazek w stu procentach obyczajowy, gdyby nie jedna, wywracająca wszystko do góry nogami, scena retrospektywna. Wraz z Zołotariowem cofamy się w niej do wydarzeń z ostatnich dni Wielkiej Wojny Ojczyźnianej, by wziąć udział w makabrze rodem z horrorów o zombie. Tym sposobem dostajemy też pewną wskazówkę, że coś może wiązać Siemiona (Aleksandra) z majorem KGB Olegiem Kostinem, którego Moskwa wysłała później na Ural, by poprowadził śledztwo w sprawie tragedii, jaka spotkała turystów.
Pojawia się w tym epizodzie cała grupa nowych aktorów, odtwórców ról uczestników wyprawy. Oto oni: Iwan Mulin (Był jego przyjacielem, Rosyjski nalot) jako Diatłow, Aleksandr Mietiołkin (Związek Ocalenia) jako Doroszenko, Maksim Jemieljanow (Ostatni posterunek) jak Kriwoniszczenko, Jewgienij Antropow (Słowo jak głaz, Doktor Liza) jako Kolewatow, Roman Jewdokimow (Beze mnie, Kadeci z Podolska) jako Słobodin, Jurij Diejniekin (Pewnego razu) jako Thibeaux-Brignolle. W Zinę wcieliła się Maria Macel, a w Ludę  Irina Łukina (Kasamara)  obie bez wartego przywołania dorobku. Zołotariow z kolei ma twarz doświadczonego Jegora Bierojewa (Terytorium, Bez pożegnania), natomiast pojawiający się w wojennej retrospekcji dowódca oddziału zwiadowców, kapitan Aleksandr Bułygin  Jewgienija Tkaczuka (Dziewiąta, Francuz). Od drugiego odcinka zmieniła się także ekipa operatorska: Dawida Chajznikowa zastąpili Aleksiej Striełow (Dama Pikowa: Po drugiej stronie lustra) i Gleb Fiłatow (Byk).




Tytuł: Przełęcz Diatłowa
Tytuł oryginalny: Перевал Дятлова
Dystrybutor:  TNT
Reżyseria: Walerij Fiedorowicz, Jewgienij Nikiszow, Paweł Kostomarow, Stiepan Gordiejew
Zdjęcia: Dawid Chajznikow, Gleb Fiłatow, Aleksiej Striełow
Scenariusz: Ilja Kulikow, Wasilij Wnukow, Aleksandr Sysojew
Obsada: Piotr Fiodorow, Maria Ługowa, Andriej Dobrowolski, Maksim Kostromykin, Aleksiej Kirsanow, Paweł Worożcow, Iwan Mulin, Aleksandr Mietiołkin, Maria Macel, Irina Łukina, Maksim Jemieljanow, Jegor Bierojew, Jewgienij Antropow, Roman Jewdokimow, Jurij Diejniekin, Siergiej Szakurow, Władimir Simonow, Aleksiej Wiertkow, Jewgienij Tkaczuk, Aleksiej Bardukow, Azamat Nigmanow
Muzyka: Igor Syczow
Rok produkcji: 2020
Kraj produkcji: Rosja
Liczba odcinków: 8
Czas trwania odcinka: 54 min
Gatunek: historyczny, sensacja
Zobacz w: Kulturowskazie
Ekstrakt: 80%
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  Klasyka kina radzieckiego:Co stanie się z nami za dwadzieścia lat?

  Sebastian Chosiński

  Paweł Arsienow Goście z przyszłości, cz.5
  

  
  Wszystko, co dobre, ma to do siebie, że szybko się kończy. Goście z przyszłości  adaptacja powieści Kira Bułyczowa Było to za sto lat  skończyła się na piątym odcinku. Pożegnanie z Alicją Sieliezniową i Kolą Gierasimowem było tyleż sympatyczne, co wzruszające. I piekielnie smutne w kontekście tego, jak potoczyły się dalsze losy Aleksieja Fomkina, młodego aktora wcielającego się w postać Nikołaja.
Ekstrakt: 80%
[image: Goście z przyszłości, cz.5]
Czwarty epizod miniserialu Pawła Arsienowa zakończył się w nadzwyczaj dramatycznym momencie. Koli Gierasimowowi nie udało się bowiem uciec przed podstępnymi kosmicznymi piratami  Krysem i Wesołkiem U  którzy dopadli go i porwali. Przekonani, że to właśnie on jest w posiadaniu myelofonu (do czego służy to tajemnicze urządzenie wynalezione przez ojca Alicji, profesora Sieliezniowa, dowiedzieliśmy się już w odcinku drugim), w poszukiwaniu którego przylecieli na Ziemię, chcą jak najszybciej przenieść się w czasie do 2084 roku i W zasadzie to nie wiadomo, co planują  oczywiście poza tym, że chcieliby przejąć władzę nad światem. Pewne jest jednak to, że należy im to uniemożliwić za wszelką cenę. Zdaje sobie z tego sprawę nie tylko Alicja, ale także wtajemniczeni w całą historię Fima Koroliow, przyjaciel Nikołaja, i Julia Gribkowa, którą panna Sieliezniowa, leżąc w szpitalu po wypadku z autobusem.
Gdy tylko Kola uciekł ze szkoły, a kosmiczni piraci podążyli za nim, w pogoń rzuciła się również Alicja. Udało jej się z daleka zobaczyć, w której z kamienic wszyscy oni znikają, ale znaleźć ich tam nie może. Jakby zapadli się pod ziemię. Nie na wiele zdaje się także pomoc pozostałych uczniów klasy szóstej, sprowadzonych przez Julię. Ba! nawet kiedy Gribkowa znajduje w swojej torbie myelofon  włożył go tam Gierasimow, jeszcze zanim zaczął wiać przed Krysem i Wesołkiem U  i Sieliezniowa przy jego pomocy skanuje mieszkania na kolejnych piętrach, nie trafia na żaden ślad kolegi. Logiczne wyjaśnienie może być tylko jedno: poszukiwani piraci i Kola wydostali się na zewnątrz jakimś innym wyjściem. Gdzie ich zatem szukać? To akurat wydaje się oczywiste  tam, gdzie znajduje się wehikuł czasu. Alicja zabiera więc całą ekipę do starej drewnianej willi, licząc na to, że tam trafiła wcześniej cała trójka.
Intuicja jej zresztą nie myli. Ale w końcu córka profesora Sieliezniowa to dziewczynka nad wyraz mądra i inteligentna. Jest też o tyle spokojna, iż wie, że piraci nie są w posiadaniu myelofonu. Gorzej, że oni nie wiedzą o tym, że nie ma go Kola, bo przecież są gotowi sięgnąć po najpodlejszą niegodziwość, aby zdobyć upragnione urządzenie. Co oznacza, że mogą zrobić chłopcu krzywdę. Kiedy uczniowie docierają do willi, akcja nabiera rozpędu. Widząc nieproszonych gości, Krys i Wesołek U, podejmują kolejną próbę zdobycia superkryształu. A że mają po swojej stronie kilka atutów  mogą przecież w każdej chwili wcielić się w dowolną postać (włącznie z samym Gierasimowem)  Alicji musi mieć się przez cały czas na baczności. Tak naprawdę bowiem nikomu nie może zaufać. W ostatniej części opowieści Kira Bułyczowa i Pawła Arsienowa dzieje się tyle, że można się pogubić. Tym bardziej że piraci co rusz wskakują w cudzą skórę i wywołują tym spore zamieszanie.
Goście z przyszłości są jednak opowieścią dla młodszych nastolatków. Nie ma się więc czego obawiać. Mimo wielu zawirowań, taka historia musi zostać zwieńczona  przynajmniej na ekranie  happy endem. Zwłaszcza że z odsieczą Alicji przybywa piękna Polina, specjalizująca się w artefaktach z XX wieku pracownica Instytutu Czasu (od której tak naprawdę wszystko się zaczęło). Zło i podłość zostają ukarane, a dobro  nagrodzone. [image: ]
Film Arsienowa cieszył się olbrzymim powodzeniem w Związku Radzieckim i szybko zyskał status kultowego (jak, nie przymierzając, w Polsce młodzieżowe seriale Stanisława Jędryki); młodzi aktorzy, wcielający się w głównych bohaterów  Gierasimowa i Sieliezniową  stali się z dnia na dzień wielkimi gwiazdami. O ile Natalia Gusiewa tę niespodziewaną sławę, jaka stała się jej udziałem, udźwignęła, o tyle Aleksiej Fomkin pogubił się w dorosłym życiu i skończył marnie.
Znając przyszłość aktorów, z tym większym wzruszeniem ogląda się finałową scenę filmu, w której Alicja zdradza swoim przyjaciołom z 1984 roku, kim będą za lat dziesięć, dwadzieścia, czy ziszczą się ich marzenia i plany życiowe (jeśli w ogóle dwunastolatek takowe snuje). Romantycznie usposobionemu Koli dziewczynka oznajmia, że będzie pisał wiersze. [image: ]
I chociaż Fomkin nie został ani drugim Aleksandrem Puszkinem, ani kolejnym Osipem Mandelsztamem, podobno rzeczywiście  jako dorosły już człowiek  sięgał po pióro i dawał upust swoim emocjom w poezji. Ile w tym jednak prawdy, a ile legendy? Mocnym punktem ostatniego odcinka Gości jest także przepiękna pieśń Прекрасное далёко skomponowana przez Jewgienija Kryłatowa do słów poety Jurija Entina, a zaśpiewana przez Tatianę Daskowską (Dziesięć lat bez prawa korespondencji). Warto też wspomnieć, że w tym epizodzie nieco więcej do zagrania miała dwójka aktorów, którzy pojawiali się epizodycznie już wcześniej: Andriej Gradow (Gdzie jest Czarny Kot?), który wcielił się w kosmopolitę Iszutina, oraz wiekowa, wtedy już ponad siedemdziesięcioletnia, Maria Skworcowa (Kalina czerwona, Biały Bim Czarne Ucho, Samolot w płomieniach) w roli przesiadującej na ławce staruszki.
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  Czikatiło:Odc. 8. Koniec koszmaru

  Sebastian Chosiński

  Czikatiło
  

  
  Czego można spodziewać się po ostatnim epizodzie serialu, który opowiada o zbrodniczej działalności najsłynniejszego radzieckiego seryjnego zabójcy? Pełnego emocji pościgu, strzelaniny w centrum miasta? Nic z tego nie towarzyszyło zatrzymaniu Andrieja Czikatiło, ale to wcale nie oznacza, że finałowy odcinek opowieści Sarika Andreasiana nie trzyma w napięciu
Ekstrakt: 70%
[image: Czikatiło]
Choć przyznam, że oczekiwałem innego zwieńczenia historii trwającego kilka lat żmudnego śledztwa. Twórcy fabuły serialu, Aleksiej Grawicki i Siergiej Wołkow, dokonali jednak dość istotnych zmian i przedstawili moment zatrzymania zbrodniarza nieco inaczej od tego, jak wyglądało ono w rzeczywistości. I, co może zaskakiwać, wprowadzone przez nich korekty wcale nie posłużyły podbiciu napięcia i uczynieniu finału bardziej efektownym. Stało się dokładnie na odwrót, co tłumaczę sobie w ten sposób, że reżyser Sarik Andreasian nie chciał budzić zbędnych kontrowersji ani wywoływać dodatkowego bólu wśród żyjących krewnych ponad pięćdziesięciu ofiar, jakie miał na swoim sumieniu Andriej Czikatiło. Bo przecież sam fakt powstania filmu, mimo że od ostatniej zbrodni Rzeźnika z Rostowa minęły już trzy dekady, mógł być przyczyną powrotu traum psychicznych z przeszłości.
Akcja finałowego odcinka serialu rozgrywa się w całości w 1990 roku. Nie oznacza to jednak, że autorzy szczegółowo odwzorowali wydarzenia ostatnich miesięcy zbrodniczej działalności Czikatiło. Dokonali dość konkretnych skrótów; pewnie także dlatego, aby niepotrzebnie nie epatować okrucieństwem. W każdym razie kolejna popełniona zbrodnia (zmasakrowane nagie ciało młodej kobiety zostaje znalezione w parku) ostatecznie przekonuje pułkownika Kowaliowa o niewinności gangu obłąkanych; w efekcie Żarkow, Szein i Tarasiuk mogą wreszcie po wieli miesiącach opuścić więzienne mury, by zacząć życie od nowa, uwolnieni od makabrycznych podejrzeń. Tyle że nie rozwiązuje to żadnych problemów funkcjonariuszy, którzy dowiadują się jedynie, iż psychopatyczny maniak wciąż grasuje i zabija kolejne osoby (pomiędzy styczniem a listopadem 1990 roku Czikatiło popełnił osiem morderstw!).
Fabuła tego epizodu tradycyjnie prowadzona jest dwutorowo. Z jednej strony obserwujemy więc dalsze starania milicji, mające na celu wykrycie sprawcy; z drugiej  uczestniczymy w codziennym życiu zbrodniarza (rodzinnym i zawodowym). Dowiadujmy się, że był doceniany w zakładzie pracy  do tego stopnia, że postanowiono zorganizować mu imprezę z okazji pięćdziesiątych urodzin (które swoją drogą obchodził nie w 1990 roku, lecz cztery lata wcześniej), a nawet zaproponowano, co było formą awansu, przeniesienie do Rostowskiego Zakładu Naprawy Lokomotyw Elektrycznych (gdzie został starszym inżynierem w wydziale współpracy zewnętrznej). Dzięki temu ponownie zyskał możność podróżowania służbowo po kraju. Autorzy serialu podejmują również wątek wstąpienia Czikatiło do Ochotniczej Ludowej Formacji Ochrony Porządku Publicznego (radzieckiego odpowiednika naszego ORMO). W ramach tej służby patrolował ulice, parki; słowem: tropił siebie samego.
Tymczasem pułkownik Kowaliow, który z oczywistych powodów przestał się upierać przy winie mężczyzn opóźnionych w rozwoju, staje w końcu lojalnie u boku pułkownika Kiesajewa. Wspólnie opracowują założenia operacji Лесополоса (co można przetłumaczyć na polski jako Pas leśny bądź  bardziej fachowo, ale milicjantom chyba nie o taki kontekst chodziło  Cień wiatrowy). To szeroko zakrojone działania patrolowe, prowadzone przy pomocy sił sprowadzonych z Moskwy, których celem jest ujęcie zbrodniarza. Jak to jednak często w takich przypadkach bywa, w sukurs funkcjonariuszom przychodzi przypadek Czego w tym odcinku nie ma, a co tym samym warto doczytać? Nie ma żadnych informacji na temat przesłuchań, jakim poddano zbrodniarza; nie ma scen z sądu; nie ma nawet podanej kary, na jaką go skazano (choć w tamtym czasie w Związku Radzieckim mogła być tylko jedna). Widocznie Andreasian doszedł do wniosku, że są to rzeczy tak powszechnie znane, że mówienie o nich dodatkowo  mija się z celem. Polski widz może jednak takiej wiedzy nie mieć. Warto zatem dodać, że proces Czikatiło odbywał się w Rostowie; zaczął się 14 lutego, a zakończył 15 listopada 1992 roku. Skazano go na karę śmierci; wyrok wykonano strzałem w tył głowy 14 lutego 1994 roku w więzieniu w Nowoczerkasku; pochowano go w bezimiennym grobie na więziennym cmentarzu.
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  Publicystyka


  Z filmu wyjęte:Uwaga na roboty domowe

  Jarosław Loretz

  
  

  
  Zrobotyzowana babcia może ważyć i dwieście kilo, ale wciąż pozostaje kruchą niewiastą, którą łatwo można pozbawić zdrowia.
[image: ]
W poprzednim odcinku cieszyłem się, że w czeskich Elektronicznych babciach wystąpił polski terminal komputerowy. Prawda, zjawisko to nietypowe i warte odnotowania, ale podczas seansu pojawia się smutna refleksja  że jak większość wytworów technicznych PRL-u miał swoje ograniczenia. Bo jak inaczej wytłumaczyć to, co widać na dzisiejszym kadrze?
Tabliczka, na którą patrzymy, to główny włącznik robota-babci. W robotach  czy też, ściślej rzecz ujmując, androidach  znanych z filmów i seriali zachodnich włącznik taki znajdował się na ogół gdzieś w środku konstrukcji. Zazwyczaj w wyższych rejonach pleców, na karku, z rzadka gdzieś na głowie, ukryty we włosach. Mógł być w formie dyskretnego guzika, choć raczej stosowano klapkę, którą trzeba było otworzyć, żeby dostać się do guzika, gniazda serwisowego bądź panelu sterowania. W czeskim robocie, zaprojektowanym z użyciem polskiego sprzętu, włącznik znajduje się natomiast na wierzchu. Jeszcze pal licho, gdyby był w postaci guzika. Tutaj jednak mamy do czynienia z najprawdziwszą wajchą przełącznika znanego z samochodów i fabrycznych obrabiarek. Ba! Wajcha jest dodatkowo otoczona wianuszkiem różnych rezystorów, kondensatorów i innych cudactw, które zazwyczaj znajdowały się w środku urządzeń, a nie na ich obudowie. Jest to o tyle bez sensu, że przecież babcia nosi ubranie, więc o uszkodzenie któregoś z elementów jest niesłychanie łatwo  choćby przy zapinaniu widocznego na zdjęciu suwaka. Zwłaszcza że babcia dość często zmienia odzież. Również siadanie na krześle czy opieranie się o ścianę może skończyć się wyłamaniem wajchy bądź urwaniem któregoś z drobniejszych elementów elektronicznych. Wyjątkowa niefrasobliwość ze strony projektantów.
Oczywiście dla spokoju narodowego ducha możemy założyć, że plamę dali czescy konstruktorzy babci, a nie polscy producenci terminala komputerowego, nie zmienia to jednak faktu, że w pokazanym kształcie babcia  i to już trzeciej, mocno ulepszonej generacji  jest średnio praktyczna w życiu codziennym
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  Z filmu wyjęte:Szybciej niż światło

  Jarosław Loretz

  
  

  
  Podróże kosmiczne kształcą. Zwłaszcza te z tańszych filmów, bo tam horyzonty widza poszerzają się metodami najbardziej niekonwencjonalnymi.
[image: ]
Dzisiejszy kadr przedstawia zadnią część statku kosmicznego. Buchający z dyszy silnika płomień A nie, czekaj. Tutaj napęd działa na innej zasadzie. To napęd żaróweczkowy. W tylną część statku wmontowano po prostu żaróweczkę z latarki, i to razem z lusterkiem. Ba! Nie jestem pewien, czy statkiem nie jest po prostu latarka, oblepiona znalezionymi w szufladzie speca od efektów śmietkami. W końcu film kosztował naprawdę grosze. A przynajmniej tak można by sądzić na pierwszy rzut oka. Na drugi zresztą też, w końcu akcja była kręcona w zrujnowanej fabryce, a w całym filmie trafia się jeden zdezelowany samochód. Jest jednak haczyk. A konkretnie trzy haczyki. Ale może po kolei.
Film, z którego pochodzi ów kadr, to Mutant War z 1988 roku, zrealizowany za astronomiczną kwotę 60 tysięcy dolarów. Jak wiele tanich amerykańskich produkcji praktycznie amatorskich, oczywiście był dystrybuowany w Polsce na kasetach VHS. Podbijał serca miłośników chłamu SF gorącym tytułem Mutanty pragną pięknych kobiet. Za jego wypuszczeniem na nasz rynek nie stała jednak żadna z legendarnych firm w rodzaju ElGazu czy Silesii. O nie. Tę produkcję zaoferowały nam Polskie Nagrania. Tak jest. Nasza narodowa, wielce zasłużona wytwórnia, która po roku 1990 straciła wyczucie rynku i miotała się na prawo i lewo, wydając nie tylko polską klasykę kina, ale również i tandetę w rodzaju Mutantów
Tu dochodzimy jednak do sedna problemu. Otóż Mutanty pragną pięknych kobiet to film zaskakująco dobry. To znaczy  dla miłośnika science fiction, nie brzydzącego się kinem podrzędniejszego sortu. Bo reszta widzów raczej nie doceni oferowanej tu zabawy konwencją. Film jest w istocie mieszanką trzech nurtów. Pierwszy to kino postapokaliptyczne, akcja bowiem rozgrywa się w świecie przyszłości, wyniszczonym najpierw przez obcych, wybijających ludzkość być może dla sportu, a później dobitym przez odpalenie bomby neutronowej, która co prawda zmieniła obcych w błoto (literalnie!), ale i mocno namieszała w biosferze, powodując pojawienie się mutantów. Drugi nurt to kino noir  główny bohater jest kimś w rodzaju detektywa. Obowiązkowo chodzi w porwanym płaszczu, jeździ rozsypującym się samochodem z wymalowanymi w miejscu reflektorów oczami, a jego poczynaniom towarzyszy znudzony głos z offu. I wreszcie trzeci nurt  smakowity monster movie. Dlaczego smakowity? Bo ekipę stać było na wprowadzenie do fabuły zmagań z aż trzema wielkimi, absolutnie zwariowanymi potworami animowanymi poklatkowo. I to bardzo przyzwoicie animowanymi. To właśnie te trzy wspomniane przeze mnie na początku haczyki, które powodują, że wciąż nie jestem pewien, czy te 60 tysięcy dolarów to prawda. Bo takie efekty kosztują na ogół znacznie, znacznie drożej.
Sama fabuła nie powala komplikacją. Detektyw i wojownik w jednym, należący w czasie wojny do grupy odpalającej bombę, ratuje przed potworem nastolatkę. Ta zaś prosi go zaraz potem o pomoc w odbiciu jej starszej siostry z łapsk mutantów, porywających płodne kobiety i robiących z nimi tajemnicze (przynajmniej dla dziewczęcia) rzeczy. Mutantów jest zbyt wielu, żeby sobie z nimi poradzić we dwójkę, więc do gry wchodzi potem jeszcze żyjąca sobie w krzakach grupa cywili oraz koczująca w lesie banda punków. Spytacie  a gdzie tu miejsce na statek kosmiczny. Otóż statkiem przylatuje na Ziemię galaktyczny handlarz bronią. Oczywiście w nadziei zysku, bo słyszał, że toczy się tu jakaś wojna.
Tak, formalnie rzecz biorąc ten film jest zły. Ale jednocześnie jest tak uroczo kiczowaty, z bezlikiem tak niemądrych scen i tak absurdalnych potworów, że nie sposób się długo boczyć na twórców. Nie przeszkadza też to, że aktorzy grają z przymrużeniem oka i na pół gwizdka, bo większość bawiła się na planie znakomicie, co w pewnym momencie zaczyna udzielać się też widzowi. Oczywiście temu widzowi, który nie brzydzi się tanim kinem spod znaku SF.
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  Z filmu wyjęte:Wsiąść do pociągu i nie móc wyjechać

  Jarosław Loretz

  
  

  
  Na lewo dom, na prawo dom, a w salon szyna wiedzie. To bardzo głęboka Rosja, nikt już stąd nie wyjedzie.
[image: ]
Dziś proponuję sielski widoczek z Rosji roku 1990, czyli technicznie rzecz biorąc wciąż jeszcze Związku Radzieckiego. Nie umiem powiedzieć, gdzie konkretnie znajduje się sportretowane miejsce, jest ono jednak położone z dala od cywilizacji. Najpewniej gdzieś na dalszym wschodzie, gdzie mimo wojennej zawieruchy uchowały się klasyczne budyneczki okresu carskiego. Przynajmniej te ceglane, bo drewniany, mimo że wygląda na starą robotę, chyba powstał już po rewolucji, bo za caratu raczej nikt nie wpadłby na tak pozbawiony sensu pomysł, jak budowanie chałupy bezpośrednio na szynach. Notabene widać, że do miejscowości nie zawitała jeszcze nowa, umownie kapitalistyczna rzeczywistość, bo w innym wypadku prędzej czy później ktoś by te szyny wydłubał i sprzedał na złom. W końcu co pół litra, to pół litra.
Kadr pochodzi z nietuzinkowego filmu Duchow dien, czyli Dzień zesłania Ducha Świętego[bookmark: a1]1). Tytuł pochodzi z nazwy prawosławnego święta, aczkolwiek nie posiada przełożenia na samą zawartość fabuły. Głównym bohaterem opowieści jest Iwan Christoforow, pochodzący z tajemniczej rodziny, której członkowie posiadali na przestrzeni dziejów dziwne umiejętności, w poczet których wliczała się między innymi telekineza oraz moc przesuwania budynków. Niestety, wszyscy w dość młodym wieku znikali z kart historii, w związku z czym bohater zaczyna dokładniej przyglądać się ich losom, odkrywając z czasem, że również i on sam przejawia nadprzyrodzone zdolności  potrafi bowiem krzykiem wysadzić w powietrze dowolną rzecz. Ba! Potrafi też momentalnie przenosić się w dowolne miejsce na świecie, dzięki czemu odwiedza Paryż, a potem na chwilę wpada na Syberię, do rodzinnej wioski. Przeskoki, dzięki którym notabene wyrwał się spod kontroli którejś z rządowych organizacji (nie tylko prowadzono nad nim badania, ale był też pod stałym nadzorem milicji), uświadamiają mu, że ktoś pomaga schodzić Christoforowowom ze świata. Od lat, sumiennie, i nad wyraz skutecznie. Co ciekawe, niezupełnie jednak oznacza to ich fizyczną śmierć.
Film jest zrealizowany w sposób bardzo charakterystyczny dla odradzającego się kina rosyjskiego lat 90. Akcja rozgrywa się w brudnych lokacjach, zdjęcia są ziarniste, a wszystkiemu towarzyszy chropawa muzyka. Fabuła jednak posiada jakąś hipnotyczną wewnętrzną siłę, dzięki której Dzień zesłania Ducha Świętego ogląda się ze swego rodzaju fascynacją. Poniekąd bierze się to stąd, że Dzień zesłania Ducha Świętego jest swego rodzaju alegorią polityczną o wyzwoleniu umysłów ściśniętych dotąd sowietyzmem, ogólnym wyrwaniu się spod kontroli reżimu. Całe to odzyskiwanie własnej historii, szukanie krewnych, którzy przepadli bez wieści w okresie ZSRR, a w końcu odkrywanie własnych możliwości i otwieranie się na świat, przekonywanie się, że jednak coś poza Rosją istnieje  wszystko to powoduje, że film jawi się jak najprawdziwszy przekładaniec, w którym każdy znajdzie jakąś smakowitą warstwę.
Sporo jednak daje też specyficzna ścieżka dźwiękowa, która tworzy nieco odrealniony, wyczuwalnie ponury klimat. Robił ją nie kto inny, jak Jurij Szewczuk, założyciel i po dziś dzień leader DDT, jednego z najbardziej zasłużonych zespołów rockowych radzieckiej (i rosyjskiej) sceny rockowej. Szewczuk zresztą miał prawdopodobnie w ogóle dość duży wpływ na taki, a nie inny kształt filmu  w końcu nie tylko zrobił do niego muzykę, ale i zagrał w nim główną rolę. Szkoda, że dziś mało kto już pamięta o tej produkcji

[bookmark: a1t]1) Nie jest to najszczęśliwsze tłumaczenie, bo owszem, Duchow dien to określenie konkretnego święta prawosławnego, ale równocześnie można do odebrać literalnie jako Dzień duchów, co bardziej odpowiada zawartości fabuły. Niestety, ta dwuwykładalność zupełnie się gubi po polsku
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  Z filmu wyjęte:Zważaj na prędkość!

  Jarosław Loretz

  
  

  
  Czy prędkość może zabić śmiechem? Otóż i owszem, może  aczkolwiek tylko podczas oglądania filmu.
[image: ]
Dzisiejszy kadr to swego rodzaju upomnienie dla twórców, żeby zważali na to, co robią. Bo inaczej znajdą się różni szczególarze, którzy to i owo wytkną palcem. I będą mieć rację. Film bowiem powinien być zrobiony na tyle porządnie, żeby w trakcie seansu nie rozpraszał zbyt oczywistymi potknięciami. A tutaj mamy z takim potknięciem właśnie do czynienia. O sednie problemu jednak za chwilę, gdy uporam się z tytułem filmu i ogólnym streszczeniem.
Otóż powyższe zdjęcie pochodzi z nakręconego w 2012 roku malezyjskiego horroru Sumpahan Kum Kum, czyli na nasze Klątwa Kum Kum. Wbrew pozorom nie chodzi jednak o żadną żabę, księcia czy inne znane z naszego folkloru samograje, a o specyficzne zjawisko z malajskiego systemu wierzeń nowoczesnych. Klątwa nie pochodzi bowiem z dawnych wieków, a została sztucznie stworzona dopiero w latach 80. zeszłego stulecia. Jej celem było pognębienie zbyt gorliwych wyznawców islamu, przeżywającego wówczas na Malezji renesans  głównie kobiet noszących hidżab, a w późniejszym okresie również tych należących do ugrupowania al-Arqam, promującego noszenie purdy. Klątwa ta miała dotykać kobiet poprawiających sobie wygląd twarzy  nie tylko czarami czy chirurgicznie, ale nawet za pomocą makijażu. Po dokonaniu poprawek nie wolno im było oglądać się w lustrze przez 10 dni (wedle innej wersji miesiąc), co było o tyle trudne, że  w założeniu  wszyscy chwalili jej ulepszoną urodę. Gdy niecierpliwość brała górę i kobieta zerkała w lustro przed upływem zadanego czasu, jej twarz momentalnie szpetniała i jedyną drogą odzyskania urody było przemycie lica krwią utoczoną z krocza dziewicy. Odtąd kobieta chodziła (w hidżabie) po okolicy w poszukiwaniu odpowiedniej ofiary, pukając w kolejne drzwi i mówiąc: Kum Kum. Nie pytajcie jednak, co znaczy ta fraza, bo to jakaś głębsza tajemnica.
Intryga filmu z grubsza podąża śladem podanej wyżej miejskiej legendy. Koncentruje się wokół poczynań pryszczatej panny  i paskudnie pryszczatej, wręcz z kiściami wykwitów  która udała się po pomoc do lokalnej szamanki. Wyleczona, zachwycona atencją ze strony wyśmiewających się z niej wcześniej kolegów ze szkoły, oczywiście nie zdzierżyła i zerknęła w lustro, odzyskując pryszcze, wzbogacone dodatkowo sugestią nadgniwania skóry. Oryginalna legenda wydała się jednak twórcom zbyt błaha, więc nie dość, że okres bez lustra wydłużyli do 44 dni, to jeszcze kazali dziewczynie dorwać nie jedną, a dziewięć dziewic, i nie tylko myć twarz krwią, ale również ją pić. Niestety, na pierwszą ofiarę wybiera dziewczynę syna szamanki, w związku z czym sprawy mocno się komplikują, skutkując pojawieniem się ducha.
Głębiej w detale nie będę wnikał  z jednej strony, żeby nie psuć ewentualnych zakrętów intrygi, z drugiej zaś dlatego, że do filmu nie ma dostępnych żadnych napisów, co utrudnia odtworzenie pełnego obrazu fabuły. Jak by nie było, w jednej ze scen bohater pędzi swoim 50-letnim samochodem (ślicznie utrzymane Volvo Amazon), tracąc na chwilę koncentrację i mało nie zderzając się czołowo z jadącym z naprzeciwka autem. Scena jest pełna dynamizmu i napięcia  do czasu, gdy spojrzeć na prędkościomierz pojazdu, wskazujący zawrotną wartość 18 kilometrów na godzinę. Przy tak oszałamiającym pędzie ewentualne zderzenie poskutkowałoby zapewne ciężką raną wierzchniej powłoki chromu na zderzaku. Bo raczej nietrudno założyć, że jadące z naprzeciwka auto również gnało na złamanie karku z podobną prędkością. W końcu potem wystarczyło przyspieszyć trochę nagranie i voila  śmierć patrzy obu kierowcom w oczy. A wystarczyło nie zahaczać kamerą o prędkościomierz
Jak na malezyjskie horrory Klątwa Kum Kum wypada zaskakująco strawnie, mało tu bowiem klasycznej dla tamtego rejonu sztampy czy irytujących dźwięków, raczej zabijających niż tworzących klimat, aczkolwiek gra aktorska obsady pozostawia trochę do życzenia, a śledzenie dość poszatkowanej fabuły bez pełnej znajomości intrygi jest zajęciem mimo wszystko frustrującym.
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  Recenzje


  Tuż przed Toddem McFarlaneem

  Marcin Knyszyński

  Mark Beachum, Mark Bright, Peter David, J.M. DeMatteis, Steve Geiger, Alan Kupperberg, Ken McDonald, David Michelinie, Tom Morgan, James C. Owsley, John Romita, Paul Ryan, Alex Saviuk, Michael Zeck Amazing Spider-Man Epic Collection. Ostatnie łowy Kravena
  

  
  Wydawnictwo Egmont wystartowało właśnie z zupełnie nową kolekcją. Jesteś fanem nieistniejącego już TM-Semic i masz ochotę na powrót do przeszłości? Komiks Amazing Spider-Man Epic Collection. Ostatnie łowy Kravena jest dokładnie tym, czego potrzebujesz. A to dopiero początek.
Ekstrakt: 80%
[image: Amazing Spider-Man Epic Collection. Ostatnie łowy Kravena]
Kamil Śmiałkowski bardzo fajnie tłumaczy w przedmowie, czym tak naprawdę są epickie kolekcje Marvela. Amerykański gigant komiksowy zebrał najważniejsze zeszyty z człowiekiempająkiem, poukładał je w chronologicznej kolejności i podzielił na mniej więcej pięćsetstronicowe tomy. Ale wydawać je zaczął już w niekoniecznie chronologicznej kolejności  omawiany dziś album ma numer siedemnasty (co nie znaczy, że szesnaście poprzednich zostało już wydanych) i zawiera wybrane odcinki przygód Spider-Mana z końca 1986 i niemal całego 1987 roku. Nie ogranicza się oczywiście tylko do The Amazing Spider-Man, czyli najsłynniejszego i najlepszego tytułu, ale dołącza też doroczne annuale i bardzo popularną wówczas serię zatytułowaną Web of Spider-Man.
Pierwsza opowieść to, oderwana od całej reszty, przygrywka. Mamy rok 2015 (!)  niejaki Arno Stark, Iron Man przyszłości, musi zapobiec wielkiemu zamachowi terrorystycznemu. Cofa się zatem w czasie o niemal trzydzieści lat i niczym Terminator próbuje powstrzymać zamachowca jeszcze w szczenięcych latach. No ale Spider-Man nie może na to pozwolić. Nie jest to może najlepsza opowieść z Pajęczakiem w roli głównej, ale bardzo fajnie ustawia nam czytelniczą optykę  jesteśmy w amerykańskich, komiksowych latach osiemdziesiątych, moi drodzy! Tak się to wtedy robiło!
Potem jest już tylko lepiej. Pozostałe odcinki siedemnastego tomu Amazing Spider-Man Epic Collection możemy podzielić na trzy duże bloki fabularne. Pierwszy z nich zaczyna się od wielkiej bijatyki w Berlinie (podzielonym jeszcze wtedy wielkim murem)  Wolverine i Spider-Man ścierają się z agentami KGB i dochodzi do naprawdę wielce tragicznych i redefiniujących nieco postać naszego bohatera wydarzeń. Akcja przenosi się potem do Nowego Jorku. Peter Parker i jego ukochana Mary Jane są na drugim planie  to Pająk gra tu pierwsze skrzypce. Poznajemy dokładnie historię jednego (jednego?) z największych wrogów Spider-Mana  Hobgoblina, nazywanego za czasów TM-Semic Diabelskim Trollem i wyjaśnione zostaje jego/ich pochodzenie. Mamy wojnę gangów, Kingpina, mocne nawiązanie do Daredevila Franka Millera, efektowną akcję i zgrabne zamknięcie dużego wątku, który ciągnął się już wcześniej przez dość długi czas (na przykład w wydanym za oceanem piętnastym tomie i potencjalnym szesnastym, który jeszcze nie ujrzał światła dziennego).
Drugi, kilkuodcinkowy blok, skupia się na życiu prywatnym Petera i Mary Jane. Zaczyna się od The Amazing Spider-Man numer 290 i  uwaga!  jest to pierwszy z odcinków, który pamiętamy z czasów TM-Semic. To właśnie wtedy, w styczniu 1991, mogliśmy kupić Wielkie pytanie Spidera. Dobrze wiemy, jak brzmiało  Wyjdziesz za mnie?. Nie doczekaliśmy się wtedy jasnej odpowiedzi, ale, skoro już miesiąc później wyszedł ślubny odcinek, mogliśmy się domyślić, jak ona brzmiała. Ale wcale nie było tak łatwo, jakby można było przypuszczać! Myślicie, że Mary Jane powiedziała po prostu Tak! i padła Peterowi w objęcia? Omawiany dziś album uzupełnia tę historię i możemy wreszcie zobaczyć co działo się między Pytaniem a ostateczną odpowiedzią  tą udzieloną już przed ołtarzem.
No i wreszcie blok trzeci. Sześcioodcinkowe Ostatnie łowy Kravena to rzecz znakomita, jedna z najlepszych jakie przytrafiły się komiksowi superbohaterskiemu w latach osiemdziesiątych. Jakże odmienna jest ta opowieść od wszystkich, które ją poprzedzały! Dojrzała, niejednoznaczna, mroczna, wymagająca  nic dziwnego, że TM-Semic wydało ją dopiero po trzech latach od Ślubu (od stycznia do marca 1994 roku) mimo iż chronologicznie dzieje się ona zaraz po nim, podczas miesiąca miodowego Parkerów. Wtedy to niejaki Kraven Myśliwy zabił Spider-Mana! Najgorszy scenariusz na pierwsze dni małżeństwa jaki można sobie wyobrazić, prawda? Starzy wyjadacze Marvela wiedzą o co chodzi  pozostałym polecam rozwikłać ten dziwaczny paradoks (przecież Spider cały czas żyje!) samodzielnie. Ostatnie łowy Kravena to podróż Petera Parkera do wnętrza samego siebie  wiem, wyświechtane powiedzenie, ale naprawdę tu pasuje. I nie, nie pomyliłem się  to Peter Parker jest tu głównym bohaterem, choć praktycznie nie zdejmuje kostiumu Spider-Mana.
Pierwszy (siedemnasty) tom Amazing Spider-Man Epic Collection jest bez wątpienia jedną z najważniejszych komiksowych premier tego roku jak do tej pory. Cofamy się w czasie mniej więcej do tego samego momentu, od którego zaczynało TM-Semic  do prostego, ustandaryzowanego sposobu rysowania, charakterystycznego dla większości komiksów superbohaterskich tamtego okresu, do momentami łopatologicznego tłumaczenia zawiłości fabularnych i trzymania czytelnika za rękę. Peter pracuje dla Daily Bugle, znosi humory Johna Jonaha Jamesona, przytwierdza aparat do ścian budynków i ustawia autowyzwalacz, zarabia na zdjęciach Spider-Mana, zakrada się przez lufcik do własnego mieszkania i czasem odwiedza ciocię May. Przeurocze, proste czytadło, którego wartość niekoniecznie leży w jakości, lecz nostalgii.
W czerwcu otrzymamy drugi (osiemnasty) tom kolekcji. Wiecie co nas czeka, prawda? To o tym właśnie pisałem w Pajęczych latach Todda McFarlanea  oto rysownik, który zrewolucjonizował The Amazing Spider-Man i wywindował sprzedaż tytułu do niebotycznego (jak na tamte czasy) poziomu. Nadchodzi Venom!
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  Włoski western (niekoniecznie spaghetti)

  Piotr Pi Gołębiewski

  Guido Nolitta Zagor #1: Zasadzka
  

  
  Na pytanie, co łączy Włochy ze światem dzikiego zachodu, zapewne większość odpowie, że spaghietti westerny. Jak się okazuje, nie tylko. Trzy lata przed premierą Za garść dolarów Sergia Leone miała bowiem premiera komiksu Zagor, który wreszcie ukazał się oficjalnie po polsku dzięki wydawnictwu Tore.
Ekstrakt: 70%
[image: Zagor #1: Zasadzka]
Powyższe zestawienie Zagora ze spaghetti westernami dotyczy jednak tylko miejsca i czasu akcji. Cechują je bowiem całkiem odmienne podejście do tematu. Filmy bowiem bazowały na brutalności, jaka nie była spotykana w westernach amerykańskich, niejednoznaczności moralnej bohaterów i czarnym humorze. Omawiany tutaj komiks natomiast stanowi bardzo klasyczne podejście do świata dzikiego zachodu. Mamy tu bowiem jasny podział na dobrych, złych i Indian, którzy niejedno mają za uszami. Jednak przede wszystkim jest on  Zagor  nieskazitelny bohater w śmiesznie kolorowych fatałaszkach.
Ów śmiałek jest tajemniczym, niemal mitycznym herosem, którego boją się rdzenni mieszkańcy Ameryki, a szanują pionierzy. Mieszka samotnie w ostępach lasu Darkwood, mieszczącego się w Pensylwanii. To młody mężczyzna o nieznanej przeszłości, który zna zwyczaje tubylców, potrafi tropić i walczyć w ręcz, używając do tego ulubionego toporka. Pojawia się zwykle tam, gdzie dzieje się niesprawiedliwość i krzywda ludzka. Na początku niniejszego albumu spotykamy go, kiedy ratuje z łap Indian i współpracującego z nimi wrednego typa o imieniu Regan, nieco pierdołowatego, ale zaradnego Meksykanina Cico (właściwie Cico Felipe Cayetano Lopez Martinez y Gonzalez). Od tej pory zostaje on jego przyjacielem. Wspólnie zamierzają schwytać Regana i wymierzyć mu sprawiedliwość.
Co tu dużo mówić, osoby wychowane na Bez przebaczenia, które demitologizowało bohaterskich rewolwerowców i na Tańczącym z wilkami, oddającemu wreszcie sprawiedliwość Indianom, powinny Zagora omijać szerokim łukiem. Jest to bowiem western przygodowy, osadzony mocno w klimatach, jakie obowiązywały w gatunku w latach 50. Mamy bowiem szlachetnego bohatera w typie Johna Wayne′a (choć ten raczej nie wspinał się po drzewach wcielając się w swoje postacie) i wrednych antagonistów, którzy nie wahają się mu strzelić w plecy.
Znakiem czasów jest także sam wygląd Zagora. Chodzi głównie o jego image, a przede wszystkim bezczelnie rzucająca się w oczy czerwona koszula z logiem Thunderbirda na piersi. Dziwny wybór stroju, dla kogoś, kto chce pozostać niewidzialnym w lesie. Element ten znakomicie wyśmiano w trzeciej odsłonie Powrotu do przyszłości.
Wszystko powyższe oczywiście można traktować jako zarzut, ale również jako zaletę. Będąc świadomym retro stylu z jakim się zetkniemy i akceptując sposób w jaki XIX wieczną Amerykę widzieli Europejczycy sześćdziesiąt lat temu, lektura pierwszego tomu poświęconego przygodom Zagora może przynieść sporo frajdy. Jest to bowiem bardo przyjemnie napisana, wartka lektura przygodowa, w której męstwo oraz heroizm (tytułowy bohater), splata się z niewyszukanym komizmem (Cico). Do tego bardzo ładnie narysowana. Można zarzucić, że Gallieno Ferri posiada nieco stateczną kreskę, ale za to na szacunek zasługuje jego dbałość o detale.
Nie da się ukryć, że Zagor: Zasadzka jest pozycją archaiczną, ale nie aż tak, że z dzisiejszego punktu widzenia trudno ją czytać. O wiele gorzej próbę czasu zniosły na przykład pierwsze zeszyty Fantastycznej Czwórki, która zadebiutowała także w 1961 roku. Bezapelacyjnie powinien po nią sięgnąć każdy fan westerny, ale nie tylko, bo zadowoli po prostu każdego, kto lubi dobrą przygodę.




Tytuł: Zagor #1: Zasadzka
Scenariusz: Guido Nolitta
Data wydania: 10 grudnia 2020
Rysunki: Guido Nolitta
Przekład: Jakub Łagoda
Wydawca:  Tore
Cykl: Zagor
ISBN: 9788395804014
Format: 88s. 165x220 mm
Cena: 29,00
Gatunek: przygodowy, sensacja
Zobacz w: Kulturowskazie
Ekstrakt: 70%
  



  
  
  
  
  Magazyn Esensja - Magazyn Esensja nr 04 (CCVI) maj 2021
  




  
  

  Tajemnica złotej maczety:Przybywając do PRL-owskiego raju

  Konrad Wągrowski

  Władysław Krupka, Jerzy Wróblewski Tajemnica złotej maczety #1: U progu tajemnicy
  

  
  U progu tajemnicy to pierwszy zeszyt z nowego cyklu komiksowego z połowy lat 80., który miał zastąpić Kapitana Żbika. Okazał się jednak cyklem, który dużo więcej obiecywał, niż był w stanie czytelnikom dostarczyć.
[image: Tajemnica złotej maczety #1: U progu tajemnicy]
Jak określić Tajemnicę złotej maczety? Seria przygodowa? Przygód formalnie nie jest w niej zbyt wiele, bo większość komiksu zajmują opowieści starego wiarusa. Okej, może i w tych opowieściach są przygody, ale z jednej strony, wiedząc, że ich uczestnik może na starość snuć o nich pogadanki, z pewnością nic mu się nie stało, a z drugiej, te przygody ukazane w formie snutej opowieści jakoś tak mniej w napięciu trzymają. Tak czy inaczej, Tajemnica złotej maczety to nowy koncept twórcy i głównego scenarzysty kapitana Żbika, Władysława Krupki, w zamierzeniu początek cyklu, który miał zastąpić na komiksowym rynku przygody przystojnego milicjanta. Nie zastąpił.
Jak wspomina w swej książce Kapitan Żbik. Portret pamięciowy Mateusz Szlachtycz, pomysł na nowy cykl pojawił się tuż po Smutnym finale Żbika, bo już w listopadzie 1982 Jerzy Wróblewski otrzymał list od wydawcy, informujący o tym, że planowana jest nowa seria  o młodzieży i dla młodzieży  niekoniecznie związana z postacią jednego głównego bohatera. Do realizacji tego planu doszło jednak dopiero trzy lata później  w 1985 roku ukazał się w ogromnym (z dzisiejszego punktu widzenia) nakładzie 200 000 egzemplarzy komiks o zachęcającym tytule U progu tajemnicy ze znaczkiem przedstawiającym do jakiego cyklu zeszyt należy  Tajemnica złotej maczety. Rysownik  oczywiście Jerzy Wróblewski  podpisał się na ostatnim kadrze, nazwiska scenarzysty w komiksie nie znajdziemy, ale wiadomo, że był nim znowu Władysław Krupka.
Trzeba przyznać, że okładka tego zeszytu jest niezłym oszustwem  przedstawia bowiem dwóch młodych chłopców patrzących na rycerską zbroję. Czyżby owa tajemnica podwójnie akcentowana na okładce dotyczyła średniowiecznej historii? Czy to owi chłopcy będą ją odkrywać? Odpowiedź na obydwa te pytanie brzmi: nie, ale o tym dowiemy się nieco później.
Sam komiks przywołuje swą treścią późniejsze odcinki kapitana Żbika, te kierowane do młodszego odbiorcy, którego bohaterami nierzadko bywają  obok Żbika  dzieci. Dwóch młodych chłopców  12-letni Michał i 10-letni Maciek Wiśniewski wraz ze swymi rodzicami przybywają do małego prowincjonalnego miasteczka Czarkowo (fikcyjnego, choć w Polsce istnieje wieś o tej nazwie). Przeprowadzają się tu z Gdyni, ich tata jest inżynierem, który ma podjąć pracę w lokalnej fabryce (kombinacie, jak sam mówi). Schemat znany choćby z Awantury w Niekłaju Edmunda Niziurskiego. W latach 70. XX wieku, pod wprowadzeniu nowego podziału administracyjnego, dzielącego Polskę na 49 województw, władze szukały jakichś sposobów na ożywienie nowych miast wojewódzkich (które nierzadko bywały dosyć niewielkimi ośrodkami), jednym z pomysłów na to było przemieszczanie zakładów przemysłowych do takich miejsc. Być może tak jest i tutaj, nowa fabryka, potrzebni inżynierowie na rozruch. Wiśniewscy przybyli z Gdyni, chłopcy już wkrótce poznają inne dzieci, które wraz z rodzicami z Poznania czy Wrocławia.
[image: ]
Michał i Maciek nie są zachwyceni przeprowadzką, w Gdyni mieli swoich kolegów, w tak młodym wieku każda zmiana jest trudna. Ale bardzo szybko udaje im się nawiązać w Czarkowie nowe znajomości, bo już podczas rozpakowywania podchodzą do nich arcysympatyczni rówieśnicy  Wacek i Monika. A potem rozpoczyna się sielanka, bowiem okazuje się, że Czarkowo to prawdziwy raj na Ziemi: piękne, spokojne miasteczko, położone w pobliżu malowniczego zamku, pełne atrakcji i przemiłych ludzi. Czego tu nie ma! Zamek, piękne muzeum, pływalnia, aeroklub! A wszyscy  i dzieci, i dorośli  aż palą się by pomagać, zawsze z uśmiechem na ustach. Słowem  PRL w wersji idealnej, jak z podręczników i czytanek tamtych czasów.
[image: ]
No dobrze, ale do czego to wszystko zmierza? Komiks jako reklamówka socjalistycznej ojczyzny? Pewnie w jakimś stopniu tak, ale jednak w finale tego odcinka scenarzysta ujawnia, że wszystko, co do tej pory czytaliśmy, jest tylko wstępem do większej całości. Bowiem chłopcy (w towarzystwie Wacka  jak się okazuje dziewczynka Monika nie była już tak ważną postacią, by o niej dalej wspominać) poznają mieszkającego w miasteczku spokojnego emeryta, pana Witolda, który nie dość, że ma ciekawą wojenną przeszłość, to jeszcze uwielbia o niej opowiadać młodzieży. I tu zaczyna się właściwa historia  bo tematem serii wcale, wbrew pozorom, nie będzie aklimatyzacja młodzieży w nowym miejscu zamieszkania, ale historia żołnierza-tułacza.
[image: Poligrafia ze znakiem jakości PRL]
Poligrafia ze znakiem jakości PRL
Jerzy Wróblewski nie ma tu dużego pola do popisu, by zaskakiwać ciekawymi kadrami, ale przyznać należy, że sielankowość urokliwego Czarnkowa oddaje znakomicie. Ładne kamieniczki, sympatyczny ryneczek, piękny park, intrygujący zamek, ba! nawet socjalistyczne blokowiska wyglądają tu miło i przytulnie. A wszystko w klimacie wakacyjnej beztroski. Szkoda jednak, że w pierwszym wydaniu tego komiksu cała staranna praca Wróblewskiego zostaje w wielu miejscach skutecznie zniweczona przez dramatyczny poziom PRL-owskiej poligrafii. Kolory nałożone są fatalnie, nie trafiają w swoje miejsca, cały komiks jest przez to rozmazany, a do tego dochodzą nieplanowane chyba efekty specjalne w rodzaju niebieskiego koloru włosów Wacka.
No dobrze, ale właściwie co z tą maczetą? Otóż okazuje się, że miniaturowa złota maczeta to talizman pana Witolda, który oddał on po wojnie do lokalnego muzeum. Niestety oryginalny klejnot został skradziony. Maciek, dowiedziawszy się o tym, mówi: A może zabawimy się w detektywów?. Już wkrótce okaże się, że jest to kolejna obietnica składana w tym cyklu, która nigdy nie zostanie spełniona.
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  Nareszcie wolna

  Agata Włodarczyk

  Keith Champagne, Jody Houser, Edgar Salazar Stranger Things #2: Szóstka
  

  
  Zimna wojna sprawiła, że naukowcy prowadzili wiele dziwnych eksperymentów, żaden jednak nie dorastał do pięt tym, jakie w spiskowych teoriach tworzyli ludzie. A co, gdyby w jakimś niewielkim miasteczku w Illinois jednak prowadzono badania nad zdolnościami parapsychologicznymi u dzieci?
Ekstrakt: 70%
[image: Stranger Things #2: Szóstka]
Francine jest całkowicie zwyczajnym, żeby nie powiedzieć przeciętnym dzieckiem aż do pewnego lata 1970 roku, kiedy przypadkowo ratuje siebie i matkę przed śmiertelnym w skutkach przypadkiem, domagając się, aby rodzicielka natychmiast zatrzymała samochód. Talent córki doprowadził do wielu rodzinnych problemów, zwłaszcza gdy Francine myliła się w przewidywaniu wyników loterii. Gdy w końcu udało im się wygrać dość, aby przenieść się do ładniejszego domu, dziewczyna poznaje przystojnego sąsiada, Rickyego. Zakochuje się. Niedługo potem trafia pod skrzydła doktora Brennera, obiecującego nie tylko się nią zająć, ale również pomóc kontrolować zdolności. I staje się Szóstką.
Szóstka to drugi komiks ze świata Stranger Things, który ukazał się w naszym kraju. Za scenariusz ponownie odpowiada Jody Houser, a za rysunek Edgar Salazar. W porównaniu do Po drugiej stronie mamy do czynienia z historią z jednej strony skrajnie odmienną, a z drugiej dość podobną do poprzedniej. Przede wszystkim Szóstka nie stanowi dopowiedzenia tego, co można było oglądać w serialu  to osadzona w tym świecie niezależna fabuła opowiadająca o projekcie MK Ultra (tego, którego podopieczną/obiektem badań była Jedenastka). Ogółem ten album może funkcjonować w oderwaniu od Netflixowej produkcji: posiada bardziej treściwą fabułę, można go też czytać bez znajomości serii.
Z drugiej strony Houser snuje swoją opowieść dokładnie w taki sam sposób, jak w pierwszym albumie, przeplatając teraźniejszość Francine z przeszłością. Konstruuje w ten sposób dość powoli obraz wydarzeń, które doprowadziły do tego, że dziewczyna trafiła do ośrodka. Tym razem nie sprawdza się to tak dobrze w budowaniu nastroju, jak w Po drugiej stronie, stanowi raczej dość wygodny zabieg sprawiający, że bohaterowie nie muszą ze sobą zbyt dużo rozmawiać, aby poinformować czytelników o istotnych wydarzeniach z przeszłości. A przyszłe wydarzenia, dzięki zdolnościom Szóstki, można pokazać w równie poręcznych dla tak skondensowanego medium wizjach.
Pod względem graficznym Szóstka jest poprawnie ładna oraz odpowiednio realistyczna, aby wyraźniej nawiązywać do serialu (od tego te komiksy się nie uwolnią nigdy). Kolorystka, Marissa Louise, wykonała naprawdę kawał dobrej roboty, dobierając nieco przydymioną paletę barw, kojarzącą się nam z serialami z lat 70. i 80.  ich kolorami nijak nie przystającymi do intensywnych barw znanych nam ze współczesnego kina czy telewizji. Przy okazji cudownie buduje to obraz wewnętrznego stanu samej Francine  skoro postrzega świat w wyblakłych barwach, możemy zakładać, że sama się tak czuje.
Szóstka Jody Houser i Edgara Salazara to komiks, który rozwija już zastane uniwersum Stranger Things. Decydując się na osadzenie swojej opowieści przed serialowymi wydarzeniami, scenarzystka dała sobie nieco więcej dowolności w kreowaniu historii, mogąc dodać coś więcej do już istniejącego świata. Zastanawiacie się pewnie na tym etapie nad tym, czy jest to komiks dobry? No cóż  jest poprawny. Narysowany ładnie, mający kilka lepszych i gorszych momentów. Fanów raczej nie zawiedzie.
Plusy:
	zamknięta, mogąca istnieć samodzielnie historia
	sprawne wykorzystanie retrospekcji w budowaniu fabuły
	Francine to bohaterka sprawcza, niepozostająca bierną w obliczu otaczających ją wydarzeń


Minusy:
	generyczna fabuła znana z opowieści SF z okresu zimnej wojny






Tytuł: Stranger Things #2: Szóstka
Scenariusz: Jody Houser
Data wydania: 5 grudnia 2019
Rysunki: Keith Champagne, Edgar Salazar
Przekład: Donata Olejnik
Wydawca:  Wydawnictwo Dolnośląskie
Cykl: Stranger Things
ISBN: 978-83-271-5979-3
Format: 96s. 170x260 mm
Cena: 49,90
Gatunek: przygodowy, SF
Zobacz w: Kulturowskazie
Ekstrakt: 70%
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  Hrabia Monte Skarbek

  Dagmara Trembicka-Brzozowska

  Grzegorz Rosiński, Yves Sente Mistrzowie Komiksu: Zemsta hrabiego Skarbka (wyd. 2020)
  

  
  Wiedzcie, że fabuła w Zemście hrabiego Skarbka jest zakręcona jak w większości klasycznych powieści przygodowych z XIX wieku. A w tym przypadku nawet jeśli komiks nie porwie czytelnika historią, to z pewnością zachwyci grafiką.
Ekstrakt: 70%
[image: Mistrzowie Komiksu: Zemsta hrabiego Skarbka (wyd. 2020)]
We wstępie Yves Sente, scenarzysta, tłumaczy, dlaczego ten album w ogóle powstał i czym się kierował w jego pisaniu. Powody były proste: Grzegorz Rosiński chciał zrobić coś nowego podczas przerwy od pracy nad Thorgalem. Efekt jest już mniej prozaiczny: skrzyżowanie Wyspy skarbów, Hrabiego Monte Christo i polskiej opowieści historycznej osadzone w Paryżu połowy XIX wieku.
Jak można się domyślić, fabularne fikołki są nie z tej ziemi. Początek wydaje się prosty: superbogaty polski hrabia Mieszko Skarbek przybywa do Paryża, bryluje w towarzystwie i ma jedno życzenie  poznać muzę słynnego, zmarłego przed laty w pożarze malarza. Udaje mu się odnaleźć rudowłosą piękność i od tego momentu historia zaczyna meandrować. Zahaczy nawet o rozbiory Polski, wyspę piratów oraz Fryderyka Chopina i Aleksandra Dumasa  bo nie może być zbyt łatwo, prawda? Do tego motorem napędowym akcji jest motyw wielu dobrze czytających się opowieści: zemsta.
Zwroty akcji (często karkołomne) to jedno, ale grafika to zupełnie inny poziom. Rosiński cały album stworzył korzystając wyłącznie z technik malarskich  i to licznych, jak sam podkreślał. Każdy kadr był wykonywany oddzielnie, a potem wklejany na dużą, wysoką na metr planszę. Efekt jest oszałamiający: feeria barw, cieni, kształtów wylewających się ze stron, nasyconych i budujących niesamowity klimat. Czy to krajobraz tropikalnej wyspy, czy zbliżenia na bohaterów, wszystkie wyglądają pięknie, a w przypadku aktów i delikatnej erotyki  bardzo zmysłowo. W tym wydaniu znajdziemy również pornograficzne szkice Rosińskiego; przygotował je do pierwszej wersji scenariusza, potem zrezygnował z ich dokończenia. Sprawia to nieco surrealistyczne wrażenie: między dopracowanymi ilustracjami pojawiają się ledwie nakreślone paroma kreskami postaci w niedwuznacznych sytuacjach. Zabieg dyskusyjny, ale ostatecznie dość interesujący, jeśli lubimy ciekawostki dotyczące tworzenia komiksu.
Fabularnie Zemsta hrabiego Skarbka nie zachwyca, ale też w żadnym wypadku nie nudzi  oparta jest o wzorce retro-narracji przygodowych, gdzie dzieje się wiele, ale nie zawsze wiarygodnie. Graficznie to z kolei prawdziwa perełka, którą warto mieć na półce, chociażby po to, żeby od czasu do czasu przeglądać malunki Rosińskiego i zaspokoić artystyczny głód.
Plusy:
	sprawnie prowadzona, superszybka akcja
	atrakcyjne wydanie
	grafika
	grafika
	i jeszcze raz grafika


Minusy:
	dość niewiarygodna fabuła






Tytuł: Zemsta hrabiego Skarbka (wyd. 2020)
Scenariusz: Yves Sente
Data wydania: 3 czerwca 2020
Rysunki: Grzegorz Rosiński
Przekład: Maria Mosiewicz
Wydawca:  Egmont
Cykl: Mistrzowie Komiksu
ISBN: 9788328198814
Format: 148s. 234x312mm
Cena: 89,99
Gatunek: przygodowy
Zobacz w: Kulturowskazie
Ekstrakt: 70%
  



  
  
  
  
  Magazyn Esensja - Magazyn Esensja nr 04 (CCVI) maj 2021
  




  
  

  Wzbudza strach w ofiarach na całym świecie

  Marcin Osuch

  Andy Hirsch Koty
  

  
  Będąc posiadaczem dwóch kotów (a może powinienem napisać, będąc posiadanym przez dwa koty?) ucieszyłem się na widok zapowiedzi najnowszego tomu z serii Naukomiks. I nie zawiodłem się. Koty. Natura i wychowanie to solidna porcja wiedzy o tych niezwykłych zwierzętach, podana w bardzo przystępny sposób.
Ekstrakt: 90%
[image: Koty]
Wydawnictwo Nasza Księgarnia dosyć powściągliwie podchodzi do serii Naukomiks, wydając jeden album rocznie. O tyle to dziwne, że oryginalny cykl składa się już prawie z dwudziestu pozycji i praktycznie każdy z nich porusza interesujące zagadnienia.
Przejdźmy do jednak do samych Kotów. Autorem jest Andy Hirsch, amerykański scenarzysta i rysownik komiksowy mieszkający w Dallas. Poza tym Kotami jest on także odpowiedzialny za albumy poświęcone minerałom, psom i drzewom. Hirsch przyjął formułę narracji z poprzedniej części Roboty, wprowadzając jako przewodnika mała szylkretową kotkę imieniem Fasolka. Fasolka swoją opowieść o wielkiej rodzinie kotów zaczyna od zębów. Zęby kotów są inne niż pozostałych mięsożerców takich jak np. psy czy niedźwiedzie. Zęby kotów, przystosowane wyłącznie do jedzenia mięsa, są zębami hipermięsożerców. Temat uzębienia pozwala na płynny przeskok do prehistorii i wzmiankę o niezwykłych smilodonach, kotach szablozębnych. Później przychodzi czas na słynne kocie pazury i związaną z nimi taktykę polowania tej maszyny do zabijania oraz elementy budowy ich ciała.
Hirsch, wykorzystując Fasolkę, prowadzi narrację w sposób bardzo dynamiczny i jednocześnie wciągający. To widzimy ją polującą na świerszcza, to spadającą z dachu, to tarzającą się w kocimiętce. À propos spadania, sposób przedstawienia tej kociej umiejętności to prawdziwy majstersztyk komiksowej roboty. Jak przystało na zwierzę, które stało się istotnym elementem ekosystemu otaczającego człowieka, dużo miejsca poświęcono w albumie zagadnieniom związanym ze społeczną naturą kotowatych. Najpierw w odniesieniu do innych kotów, a następnie do człowieka. Ciekawostką jest, że nie licząc stadnych lwów, tylko jednemu gatunkowi kotów zdarza się polować w grupie, ale tylko pod warunkiem, że jest to rodzeństwo. Jeśli chodzi o relacje z ludźmi, to autor stawia tutaj nieco zaskakującą tezę. O ile kota do człowieka przyciągnęły gryzonie krążące wokół magazynów zboża, to wcale nie jest pewne, że dla człowieka najważniejszą cechą kota była umiejętność łapania wspomnianych szkodników. O co w takim razie chodziło? Przeczytajcie sami. Oprócz tego czytelnik znajdzie w Kotach wyczerpujące informacje o wibrysach, miauczeniu, mruczeniu, kłaczkach, języku, oczach, umaszczeniu, kocich rasach, zasadach ich tworzenia.
Niech was nie zmyli disnejowski rysunek Hirscha. Koty to nie jest pozycja dla małych dzieci, raczej dla trzeciej, czwartej klasy podstawówki. A i tak będzie problem ze zrozumieniem rozważań na temat genotypu i fenotypu. Nie zmienia to faktu, że komiks ten to kopalnia wiedzy o tych niezwykłych zwierzętach, wiedzy podanej bardzo atrakcyjnie.




Tytuł: Koty
Tytuł oryginalny: Cats
Scenariusz: Andy Hirsch
Data wydania: 14 kwietnia 2021
Rysunki: Andy Hirsch
Przekład: Anna Studniarek
Wydawca:  Nasza Księgarnia
Cykl: Naukomiks
ISBN: 978-83-10-13599-5
Format: 128s. 162×230mm; oprawa twarda
Cena: 34,90
Gatunek: popularnonaukowy
Zobacz w: Kulturowskazie
Ekstrakt: 90%
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  Dzięki, panie Ennis!

  Marcin Knyszyński

  Howard Chaykin, Garth Ennis, Goran Parlov Punisher MAX #5
  

  
  Piąty tom Punisher MAX to pożegnanie z Garthem Ennisem. Otrzymujemy jedenaście ostatnich odcinków ze scenariuszem autora Kaznodziei  zakończył on przygodę z Punisherem w wersji MAX po sześćdziesięciu zeszytach i przekazał pałeczkę następcom. W jaki sposób pożegnał się z czytelniami? Nietrudno się domyślić, że z wielką klasą.
Ekstrakt: 80%
[image: Punisher MAX #5]
Ostatni Punisher Gartha Ennisa to  jak zwykle  dwie historie. Pierwsza, pod tytułem Długa, zimna noc, to powrót Barrakudy. Najtwardszy przeciwnik Franka Castlea postanawia zemścić się na nim za wydarzenia z trzeciego tomu. Porywa pewną małą, kilkuletnią dziewczynkę (z jakiegoś powodu istotną i ważną w życiu Castlea) i wywabia Pogromcę z kryjówki. Dwóch nadludzi zetrze się w ekstremalnie brutalnym pojedynku  chyba najbardziej krwawym z wszystkich jakie toczył Punisher w serii MAX. Tytuł Długa, zimna noc jest idealnym podsumowaniem całego życia Franka  walka z Barrakudą staje się (nie bez powodu) przyczynkiem do wiwisekcji koszmarów tkwiących w umyśle głównego bohatera i powrotu do czasów tragicznych wydarzeń w Central Parku, gdzie zamordowano jego rodzinę.
Barrakuda to potwór, ale, jak to zwykle bywa, stoją za nim inni ludzie  nie mniej przerażający niż on sam. Skorumpowana generalicja armii USA, którą pamiętamy z poprzednich tomów, postanawia zatrzeć wszelkie ślady prowadzące do Operacji Barbarossa. Najważniejszym zadaniem jest likwidacja Franka Castlea  to przecież w jego rękach jest kompromitujące ich nagranie. Gdyby wyszło na światło dzienne nie tylko wysłałoby szanowanych generałów do więzienia, ale i podkopałoby mocno amerykańską wiarę i zaufanie do instytucji wojska. Na polowanie na Punishera rusza doborowy oddział Delfa Force  ostateczne starcie odbędzie się na ulicach Nowego Jorku. Ale czy decyzja o wysłaniu w pościg za Castleem uczciwych i honorowych żołnierzy nie okaże się przypadkiem strzałem w stopę?
Piąty tom Punisher MAX jest idealnym i wyczerpującym podsumowaniem całego wkładu Gartha Ennisa w ten tytuł. Mamy rewelacyjnie nakreślonego, wielkiego przeciwnika, który jest wesoły, dowcipny i na swój sposób inteligentny a czasami przerysowany i groteskowy. Jest też postacią tragiczną, straumatyzowaną i nieszczęśliwą. Taki właśnie miał być Barrakuda  rewers i awers Punishera jednocześnie. Długa, zimna noc analizuje wnętrze Pogromcy  jego stany psychiczne, nieuleczalną traumę i niereformowalne już podejście do życia. W tej opowieści patrzymy na postać Punishera jego własnymi oczyma.
Valley Forge, Valley Forge skupia się za to na postaci Pogromcy widzianej z zewnątrz  Frank Castle zbudowany jest tutaj z domysłów i interpretacji innych osób, głównie chyba samego Gartha Ennisa. Irlandzki scenarzysta widzi w Pogromcy przede wszystkim żołnierza, który  podobnie jak wszyscy żołnierze w światach Ennisa  kieruje się specyficznym kodeksem honorowym. To głównie dlatego właśnie pojmać go musi oddział Delta Force  przecież Castle nie będzie strzelał do swoich ziomków. Jest taki jak oni wszyscy  oddany kolegom po fachu, godny zaufania, postępujący słusznie i zawsze odważny. Ennis już raz wysłał wojskowych komandosów w pościg za głównym bohaterem swojego komiksu  w trzecim tomie Hitmana żołnierze SAS dokopali Tommyemu Monaghanowi. Został przez nich przytłoczony, zdeklasowany, sprowadzony do poziomu małego dziecka. W przypadku Punishera jest odwrotnie  dokładnie tak samo zmiażdżeni zostali twardziele z Delta Force w pierwszym starciu z Pogromcą.
Ennis stawia na piedestale żołnierzy (jak zawsze), ale nie armię jako instytucję. Valley Forge, Valley Forge zamyka cały run Ennisa w bardzo efektowny sposób  nie tylko ganiamy po Nowym Jorku, ale i cofamy się w czasie do Wietnamu, czyli do tytułowej bazy wojskowej. To właśnie tam w 1971 roku, doszło do masakry amerykańskich żołnierzy, po której Frank Castle zaczął powoli umierać i stopniowo rodził się Pogromca  autor nawiązuje tutaj mocno do swojego, wcześniejszego o pięć lat Punishera. Born, którego będziemy mogli również przeczytać w MAX od Egmontu. W miejscach takich jak Valley Forge umierają młodzi idealiści a rodzą się starzy cynicy. Dodatkową wartość tej ostatniej opowieści stanowią książkowe wstawki  spływające krwią wspomnienia z Wietnamu. Garth Ennis daje się tutaj poznać nie tylko jako sprawny scenarzysta, ale i świetny pisarz.
Żegnamy Irlandczyka, ale nie żegnamy Punishera MAX. Kolejny, szósty tom, zabierze nas znowu w zimną, ciemną noc w jaką Frank zamienił całe swoje życie. Miejmy nadzieję, że następcy Ennisa nie sprawią nam zawodu.




Tytuł: Punisher MAX #5
Scenariusz: Garth Ennis
Data wydania: 17 października 2018
Rysunki: Goran Parlov, Howard Chaykin
Wydawca:  Egmont
Cykl: Punisher MAX
ISBN: 9788328126831
Format: 276s. 170x260 mm
Cena: 89,99
Gatunek: superhero
Zobacz w: Kulturowskazie
Ekstrakt: 80%
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  Gdy absolutnie wszystko się wali

  Agata Włodarczyk

  Christos Gage, Stuart Immonen, Dan Slott, Greg Smallwood Amazing Spider-Man  Globalna sieć #7: Upadek imperium
  

  
  Życie młodego multimilionera, właściciela ogromnej, międzynarodowej korporacji, pracującego po godzinach jako przyjazny pajączek z sąsiedztwa, może i kiedyś było usłane różami, ale zostały z nich tylko kolce. Po tym, jak Peter Industries pomogło oswobodzić Symkarię, przyszedł czas na kolejny kryzys  nie tylko wizerunkowy. W Upadku imperium wrócił Otto i MA PLAN.
Ekstrakt: 70%
[image: Amazing Spider-Man  Globalna sieć #7: Upadek imperium]
Kiedy Parker próbuje zwalczyć swoje instynkty pędzenia na ratunek Ziemi, żeby z pomocą Anny Marie wizerunkowo ratować swoją firmę, w świecie superbohaterskim aż wrze. Kapitan Marvel odpiera ataki nieznanych Chitauri, a Nowy Jork zostaje zaatakowany przez grupę podrasowanych kryminalistów. To jednak nie koniec; kiedy Peter jako Spider-Man wchodzi do biura ochrony Parker Industries nikogo nie poznaje. Nic w tym dziwnego, pod pracowników podszywają się agenci sprzymierzonej z Octopusem Hydry. Otto wrócił i chce odzyskać firmę, którą zbudował, zasiedlając ciało Petera Parkera. Jak nietrudno się domyślić, nasz bohater nie zamierza do tego dopuścić. Czy to już koniec Parker Industries?
Upadek imperium to opowieść nie tylko o (ponownym) powrocie jednego z głównych adwersarzy człowieka-pająka, ale również  a może przede wszystkim  o zderzeniu ideałów z kapitalizmem oraz przeżywaniu porażki. Trudno jest prowadzić biznes i pozostać zaangażowanym społecznie, zwłaszcza w oczach użytkowników produktów oraz nastawionych na zyski udziałowców. Dan Slott i Christos Gage wydają się tutaj robić przytyk do całej logiki funkcjonowania współczesnych, korporacyjnych biznesów, choć czynią to kosztem swojego bohatera. Z innej strony, od kilku tomów można już było podejrzewać, że imperium Parker Industries w końcu upadnie, pytanie brzmiało tylko: kiedy.
Na uwagę na pewno zasługuje sam Peter, który  starając się z całych sił postępować słusznie oraz ratować świat, nie dopuszczając do tego, aby potencjalnie niszczycielskie technologie dostały się w łapy Octopusa i Hydry  osiąga swój cel, ale musi zapłacić za to ogromną cenę. Nic tak doskonale nie ściąga superbohaterów z piedestału jak porażki oraz dobrze znane czytelnikom z ich własnej codzienności problemy: zmaganie się z przegraną, depresja, brak perspektyw na pracę, pragnienie zakopania się pod kołdrą i unikanie rzeczywistości. Dobrze zobaczyć, że pod maską dyrektora wielkiej korporacji oraz herosa kryje się całkowicie przeciętny młody mężczyzna, który może upaść dokładnie tak samo jak wszyscy inni. A także, że również on ma dobrych przyjaciół, gotowych wyciągnąć pomocną dłoń oraz zaoferować kanapę czy pomocnego kopniaka w zadek na rozpęd.
Upadek imperium nie jest komiksem wesołym, ale też nie można powiedzieć, że jest przygnębiający. To opowieść o tym, że nawet po największej tragedii można się podnieść, jeśli pozwoli się samemu sobie znaleźć grunt pod nogami, aby móc stawić czoła konsekwencjom. W siódmym tomie przygód Amazing Spider-Mana Peter Parker zaczyna nowy rozdział, wracając, w pewnym sensie, do początku swojej dorosłej kariery. Oczywiście to wciąż nie jest koniec przygód tego niesamowitego człowieka-pająka, o czym zawarte i w tej części zeszyty nam przypominają.
Plusy:
	mniej superbohaterowania, więcej bycia zwykłym człowiekiem
	całkiem nieźle pokazany proces przechodzenia przez porażkę
	sieć wsparcia społecznego


Minusy:
	ciut zbyt szybko rozwiązany konflikt z Octaviusem
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  Zacne sędziowskie archiwa

  Piotr Pi Gołębiewski

  Brian Bolland, Steve Dillon, Ian Gibson, Kelvin Gosnell, Alan Grant, Mike McMahon, John Wagner Sędzia Dredd: Kompletne Akta 4
  

  
  Sięgając po pokaźnych rozmiarów album Sędzia Dredd: Kompletne akta 4, przenosimy się do początku lat 80., okresu bardzo dobrego dla opowieści science fiction. Potwierdzenie tej tezy znajdziecie w środku.
Ekstrakt: 90%
[image: Sędzia Dredd: Kompletne Akta 4]
Zawarte w niniejszym tomie przygody Dredda pochodzą z magazynu komiksowego 2000 A.D. i mają formę krótkich, sześciostronicowych epizodów. Jednak w przeciwieństwie do zawartości poprzedniej odsłony Kompletnych akt, tym razem blisko połowa tomu poświęcona jest jednej historii o wspólnym tytule Sędziowskie dziecię. Niemniej większość rozdziałów można traktować jako dzieła autonomiczne, ponieważ twórcy zadbali o to, by każdy z nich zamykał się zgrabną pointą.
Tytułowe Sędziowskie Dziecię to chłopiec z darem jasnowidzenia, który, według przepowiedni, ma w przyszłości być zbawicielem Mega City One. Problem polega jednak na tym, że przebywa on na Przeklętej Ziemi, czyli skażonej promieniowaniem pustyni, poza murami miasta. Dredd otrzymuje zadanie znalezienia go i zapewnienia mu bezpieczeństwa. Niestety sprawy mocno się komplikują. Dziecię zostaje porwane przez Bandę Tatki Angela i wywiezione w kosmos. Sędzia, wraz z kilkoma pomocnikami rusza za nimi w pościg. Jednak Galaktyka jest duża i pełna niebezpieczeństw.
Przyznam, że jestem pod wrażeniem pomysłowości scenarzystów Johna Wagnera i Alana Granta, którzy w każdym rozdziale potrafią zaskoczyć czytelnika jakimś nieszablonowym rozwiązaniem fabularnym, sprytnym nawiązaniem do popkultury, albo sparodiować znane motywy. Czegóż tu nie ma: klimaty postapokaliptyczne, coś dla fanów westernów, space opera, elementy horroru, a nawet fantasy. Do tego doszukamy się wątków znanych z Diuny, czy 2001: Odysei kosmicznej. A w to wszytko powplatane zostały własne, często bardzo oryginalne koncepcje, jak choćby rozdział poświęcony drapieżnej planecie, czy o człowieku chorym na chorobę, która powoduje, że znika po kawałku. Wreszcie spotykamy malowniczą Bandę Tatki Angela, w skład której wchodzi najbardziej charakterystyczny przeciwnik Dredda (obok Sędzi Śmierć) Mean Machine, którego agresją można sterować przy pomocy tarczy na czole.
A to przecież nie wszystko, bo poza Sędziowskim Dziecięciem mamy jeszcze 19 innych epizodów. Niektóre z nich to czysta zabawa konwencją (Wojna bloków) i prawdziwy wybuch czarnego humoru (Małpie figle w bloku Charlesa Darwina), ale trafimy tu również na kilka celnych i kąśliwych satyr społecznych, piętnujących ślepe podążanie za trendami (Klinika brzydoty Ottona Sumpa), wyśmiewających coraz głupsze programy telewizyjne (Przynanie do winy?), czy ukazujących bezsens zimnowojennego napinania muskułów (Piraci Czarnego Atlantyku). Może nie wszystkie historie trzymają równy poziom, ale te mniej atrakcyjne nie psują pozytywnego odbioru całości.
Od strony graficznej również jest bardzo dobrze. Odpowiada za nią bowiem plejada grafików, jak Brian Bolland, Ron Smith, Mike McMahon, a nawet Steve Dillon, który jeszcze nie odnalazł własnego, kanciastego stylu, znanego z późniejszych prac przy Kaznodziei, czy Punisherze. Każdy z twórców pokazał klasę, serwując mięsiste kadry, w których komizm przeplata się z dramatem. A wszystko to na tle futurystycznego miasta-molocha.
Co tu dużo mówić  Sędzia Dredd: Kompletne akta 4 to klasyka, którą należy znać (chociażby we fragmentach). Nawet dziś, po upływie czterdziestu lat od ukazania się tych krótkich historii, wydają się one wyjątkowo świeże i aktualne. Ostrzegam jednak, by nie czytać niniejszego albumu na raz, ponieważ będzie można poczuć się przytłoczonym. Zdecydowanie polecam spokojną lekturę po jednym  dwóch odcinkach na dzień, co pozwoli skupić się na detalach, które w innym wypadku mogą pozostać niezauważone.
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  Tajemnica złotej maczety:Z Łosiem na łowy

  Konrad Wągrowski

  Władysław Krupka, Jerzy Wróblewski Tajemnica złotej maczety #2: Przymusowe lądowanie
  

  
  Jak pamiętamy, naszych bohaterów, czyli trzech chłopców z sielskiego miasteczka Czarkowo pozostawiliśmy w ostatnim albumie Tajemnicy złotej maczety u pana Witolda, wojennego weterana o ciekawej przeszłości. Tak się składa, że stary wiarus jest również zapalonym gawędziarzem, więc ku radości swych słuchaczy rozpoczyna opowieść.
[image: Tajemnica złotej maczety #2: Przymusowe lądowanie]
Pan Witold zaczyna opowiadać, a cykl komiksowy Władysława Krupki (scenariusz) i Jerzego Wróblewskiego (rysunki) nabiera wreszcie właściwego charakteru. Jak się okazuje, pierwszy zeszyt był jedynie wstępem  cykl bowiem nie będzie poświęcony przygodom chłopców z małego miasteczka, ale stanie się czymś w rodzaju komiksowego Jak rozpętałem drugą wojnę światową, opowieścią o losach żołnierza-tułacza. Niestety nie w tak dowcipnej i zajmującej formie jak w słynnej filmowej komedii wojennej.
W U progu tajemnicy dowiedzieliśmy się, że pan Witold był w czasie wojny lotnikiem, który pilotował najbardziej znany polski przedwojenny samolot  PZL.37 Łoś (z pewnością wiele osób, spośród tych, które wychowywały się w latach 80., miały do czynienia z modelem do sklejania tego aeroplanu  był to chyba najczęstszy pomysł na szkolny prezent mikołajkowy). Pierwsza część drugiego zeszytu przedstawia więc losy bohatera w czasie kampanii wrześniowej. Pan Witold rusza do akcji chwilę po ataku Niemiec na Polskę. Już pierwsza misja obfituje w dramatyczne sytuacje. Zażarta walka powietrzna kończy się szczęśliwie  nasz pilot zestrzeliwuje w myśliwskim pojedynku niemiecki samolot i szczęśliwie wraca do bazy.
Ale że co? Łoś w pojedynku myśliwskim? Przyznajmy, że był to dosyć dziwaczny pomysł Władysława Krupki. Przecież Łoś był samolotem bombowym, przeznaczonym raczej do bombardowań strategicznych  obiektów wojskowych z wysokiego pułapu. W kampanii wrześniowej, ze względu na braki odpowiednich maszyn, Łosie były używane jako bombowce nurkujące, atakujące z niskiej wysokości niemieckie wojska. Nigdzie jednak nie pojawiał się pomysł, aby stosować je jako myśliwce! Co więcej, w komiksie wydaje się, jakby Łoś był samolotem jednoosobowym, choć w rzeczywistości jego załoga liczyła sobie czterech lotników. Cóż, wygląda na to, że Krupka za wiele o lotnictwie nie wiedział, gdzieś tam zasłyszał, że Łoś był najnowocześniejszym polskim samolotem bojowym w 1939 roku i postanowił go wykorzystać w scenariuszu. Wróblewski stara się jak może, Łosia rysuje starannie, bitwy lotnicze na kadrach komiksu są efektowne i z pewnością pobudzające wyobraźnię młodych czytelników komiksu, nawet jeśli nie ma to zbyt wiele sensu czy historycznej akuratności.
[image: ]
Ale wróćmy do naszej fabuły. Kampania wrześniowa kończy się nieuniknioną klęską, nasz bohater po kapitulacji, podobnie jak wielu polskich żołnierzy, przedziera się na Rumunię. Niestety, nie udaje mu się dotrzeć dalej (jak na przykład Stanisławowi Skalskiemu czy Witoldowi Urbanowiczowi), dołączyć do polskich sił na Zachodzie. Nasz gawędziarz na dłużej musi utknąć na Bałkanach. Tam, już w 1940 udaje mu się znaleźć pracę pilota  niestety jednak w lotnictwie cywilnym. Z jednej strony cieszy się, że wraca do latania, z drugiej irytuje go, że zamiast zestrzeliwać niemieckie samoloty musi wozić owoce z Grecji do Afryki. Ale oczywiście nie byłoby tej opowieści, gdyby ta sytuacja miała trwać dłużej. Podczas jednego z lotów bohater wraz ze swym greckim nawigatorem wpada w straszliwą burzę i musi awaryjnie lądować na pustyni Tam napotka zupełnie nowych znajomych, co całkowicie zmieni jego sytuację
Przymusowe lądowanie ma dosyć dziwną strukturę scenariusza: najciekawsze rzeczy  zmagania wojenne  dzieją się na pierwszych stronach komiksu, jego druga część jest już dużo spokojniejsza, rozciągnięta, stonowana. Rzec można, że przegadana. Mamy niby burzę, mamy niby przedzieranie się przez pustynię, ale brakuje w tym dramaturgii wojennej przygody. Raczej finał komiksu jest znów tylko zapowiedzią kolejnej części.
[image: ]
Jerzy Wróblewski ma tym razem duże pole do popisu w tematyce lotniczej  widać, że rysowanie samolotów sprawia mu przyjemność, otrzymujemy je w kilkudziesięciu różnych ujęciach, statycznie, dynamicznie, na lotnisku, w walce, z różnych ujęć. Z pewnością każdy, kto nostalgicznie wspomina ten cykl komiksowy, najlepiej pamięta te efektowne lotnicze grafiki. Michał, Maciek i Wacek schodzą więc (na szczęście) zdecydowanie na drugi, nawet trzeci plan, wrzucając jedynie co jakiś czas swoje Przerwał pan w takim ciekawym momencie!, Przecież to straszne tak tkwić w nieznanym miejscu i w dodatku po ciemku!. Cóż, Krupka nigdy nie był mistrzem młodzieżowych dialogów Ale będzie jeszcze czas, by wrócić do tego tematu.
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  Większa wróżka

  Paweł Ciołkiewicz

  Thomas Day, Olivier Ledroit Wika i mroczne wróżki
  

  
  Wika i mroczne wróżki stanowi kontynuację opowieści o dziewczynce, która cudem ocalała z masakry na zamku Castelgrimm. Wika szuka teraz swojego przeznaczenia, zawierając nowe sojusze i szykując się się do ostatecznego starcia z mordercą swoich rodziców. Poczynania tej dzielnej wróżki możemy śledzić w olśniewającej oprawie graficznej.
Ekstrakt: 100%
[image: Wika i mroczne wróżki]
Wika to córka elfów  Tytanii i Claymora Grimma, która musi ukrywać się przed ścigającymi ją potworami. Jej rodzice zginęli z ręki mściwego elfa Oberona i jego żony  wilczycy Roweny. Dziewczynka uszła z masakry żywa tylko dzięki poświęceniu mężnego rycerza Haggisa Cornellyego. Wojownik z klanu Ryczących Toporów uratował jej życie, ale musiał także ją okaleczyć. Pozbawił ją mianowicie skrzydeł, by mogła ukryć się przed zemstą Oberona. Wika trafiła do Avalonu, gdzie poznała młodego elfa Brana. Dawni prześladowcy nie zapomnieli jednak o niej i gdy osiągnęła dorosłość, została wytropiona. Choć, jak się okazało dysponowała ogromną mocą, to niestety nie była jeszcze w stanie jej kontrolować. Nie uchroniła Brana przed śmiercią, a i sama ledwo uszła z życiem przed ścigającym ją potomstwem Oberona i Roweny  siedmioma okrutnymi Wilkami. Ocaliły ją mroczne wróżki, które spotkała w finale opowieści zawartej w pierwszym tomie.
I w tym właśnie momencie wracamy do historii. Choć ne do końca. Na samym początku drugiego tomu autorzy serwują nam jeszcze małą retrospekcję, w której widzimy, jak Oberon po zniszczeniu siedziby Tytanii i Claymora Grimma, zabija swojego ojca  króla Wotana. Później wracamy już do Wiki oraz mrocznych wróżek. Ness, Mata oraz Gwynette biorą boleśnie doświadczoną przez los dziewczynę pod opiekę, ale nie robią tego bezinteresownie. Na początek oferują jej to, co straciła  skrzydła. Są one wprawdzie mechaniczne, ale zawsze można już trochę na nich polatać. Dziewczyna na pokładzie ich latającego zamku  Andikitiry  uczy się wykorzystywać w pełni swoją moc oraz nabywa umiejętności potrzebne w walce, jaka ją czeka. Mroczne wróżki szykują ją do ostatecznego testu, po którym Wika stanie się większą wróżką. Tymczasem Oberon umacnia swoją władzę, kontynuując dzieło eksterminacji pozostałych jeszcze przy życiu większych wróżek. Nie ustaje również w tropieniu Wiki. Chce ją zniszczyć za wszelką cenę, gdyż zdaje sobie sprawę z tego, że jej układ z mrocznymi wróżkami stanowi ogromne zagrożenie.
Drugi tom komiksu Thomasa Daya i Oliviera Ledroita oferuje zatem kontynuację opowieści o szukającej zemsty dziewczynie, ale przede wszystkim znów daje możliwość oglądania przepięknych rysunków. Można nawet odnieść wrażenie  choć trudno uwierzyć, by było to możliwe  że w drugim tomie jest jeszcze efektowniej niż w pierwszym. Namalowane z rozmachem plansze jeszcze bardziej zapierają dech w pierśiach i sprawiają, że trudno oderwać się od lektury. Rozkładówki pieczołowicie wypełnione szczegółami tak, że ich analizowanie mogłoby trwać godzinami stanowią tło dla porozrzucanych tu i ówdzie kadrów zawierających jeszcze więcej detali. Ledroit wykorzystuje nawet technikę kolażu umieszczając tu i ówdzie małe koła zębate, koronki oraz inne elementy nadające rysunkom steampunkowy charakter. Sekwencja spotkania z wróżkami, wygląd wnętrza Andikitiry, pochłonięte przez roślinność Castelgrimm  wszystko to po prostu wygląda wspaniale. Do tego trzeba dołożyć niesamowicie efektowne projekty postaci  utrzymane w steampunkowej konwencji eleganckie stroje oraz wykwintne ozdoby prezentują się wybornie. Całość uzupełnia piękna kolorystyka. Krótko mówiąc Olivier Ledroit nie tylko kontynuuje tworzenie przyprawiającej o zawrót głowy feerii barw i ornamentów, ale wręcz wznosi się na kolejny poziom.
Drugi tom opowieści prezentuje się jeszcze lepiej niż pierwszy. Wizualnie jest to prawdziwe arcydzieło, ale i pod względem fabularnym robi się coraz ciekawiej. Wika powoli odkrywa swoją moc, poznaje tło zdarzeń, jakie doprowadziły do masakry w Castelgrimm i zdobywa silnych sojuszników. Oberon natomiast kontynuuje swoje dzieło zniszczenia. Ważną rolę do odegrania będzie miało tez jego potomstwo. Spośród dzieci Oberona i Roweny najciekawiej rozwija się książę Szał. Młody Wilk jest już zmęczony wojną i zabijaniem w imieniu swojego szalonego ojca. Dramatyczne zakończenie tomu zapowiada kolejne emocje. Warto czekać na dwie kolejne odsłony tej serii, by śledzić dalsze losy Wiki i oglądać cudowne rysunki.
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  Tęczowa magia

  Agnieszka Achika Szady

  Marco B. Bucci, Jacopo Camagni Nomen Omen #3: Gdy wali się świat
  

  
  W kontraście z lekkim spowolnieniem akcji w tomie drugim, kiedy Rebecca Kumar pisała magiczne oprogramowanie do swojego smartfona, w Gdy wali się świat fabuła nie zatrzymuje się nawet na sekundę. Mroczny Taranis nadal knuje (ale dla swoiście pojętego większego dobra), jeden z przyjaciół bohaterki okazuje się nie do końca tym, za kogo się podawał, no i wreszcie wyjaśnia się tajemnica ptasiogłowej istoty. A zakończenie jest iście wybuchowe
Ekstrakt: 80%
[image: Nomen Omen #3: Gdy wali się świat09,313,0.jpg;80;200]
Nomen Omen #3: Gdy wali się świat09,313,0.jpg;80;200
o ile można mówić o zakończeniu. Co prawda na ostatniej stronie widnieje słowo Koniec, jednakże przekreślone na zielono (kolor magii Becky!), zaś akcja ewidentnie będzie miała dalszy ciąg. Wejście na facebookową stronę serii sugeruje, że dalsze tomy  być może znowu trylogia  pojawią się pod tytułem Arkadia.
Arkadię znamy jako symbol krainy wiecznej szczęśliwości i idealnego życia; choć nazwa pochodzi z Grecji (jest to po prostu jeden z jej regionów), upowszechnił ją Rzymianin Wergiliusz, a następnie włoscy poeci. W komiksie natomiast występuje we wspomnieniach bohaterów będących spersonifikowanymi opowieściami[bookmark: a1]1): miejsce, gdzie dawno temu żyli oni w świecie przepełnionym magią. Dopóki nie pojawili się przyziemnie myślący ludzie, którzy wszystko zepsuli. Obecnie Taranis  główny antagonista serii  postanowił przywrócić dawny porządek i kroczy do celu dosłownie po trupach.
Postaci-opowieści pochodzą głównie z wierzeń celtyckich (Taranis jest bogiem gromu czasami utożsamianym z Torem i Jowiszem, choć w Nomen Omen wygląda jak mroczny elf z naleciałościami mangowymi), ale pojawia się też grecka Medea i rzymska Devera oraz przebłysk starożytnego Egiptu. Zabrakło mi wierzeń indiańskich i indyjskich, jako że dwie z trzech matek Rebeki mają takie właśnie pochodzenie. Choć to wprowadziłoby już za duży rozgardiasz Na razie zastanawia mnie biała sowa  jej pojawianie się w specyficznych momentach sugeruje działanie jakichś sił, ale jakich? Greckiej Ateny czy celtyckiej Bloudeuwedd? A może trzeba sięgnąć do mitologii nordyckiej: przewodniczka wyprowadzająca z ciemności realnej i duchowej?
Nie odrzucam też przypuszczenia, że sowa nie ma związku z żadną konkretną symboliką i pojawia się tylko dlatego, że wygląda malowniczo, tajemniczo i lata w nocy, co pasuje na przykład do sceny związanej z pochodzeniem Becky (wypadek samochodowy w nocy na pustej szosie). Komiks przeładowany jest bowiem tekstami, które, jak przypuszczam, mają brzmieć głęboko i znacząco, a brzmią raczej jak efekt posłużenia się poradnikiem pisania mrocznych wierszy. Oto przykład:
Śmierci, która kroczysz dumnie, obracając wszystko w popiół, a nielicznym tylko przeznaczając miękki pocałunek, tańczysz w rytm bicia zegarów, ledwie muskając córę Jul, nagą i przepełnioną pożądaniem. () Królowo nieugięta, Hekate chtoniczna, jakąż to mroczną ścieżkę przeznaczyłaś tej, która przemierza śmiertelny labirynt?
Na szczęście tych coelhizmów w rodzaju Matka błędów to jej nie boi się ciemność jest niewiele i z nawiązką wynagradza je dramatyczna akcja. Śmierć, odrodzenie, wierność, zdrada, tajemnicze deja vu, a nawet walka ze smokiem! No i jak tu nie kochać utworu, w którym miejsca opierające się niszczycielskiej fali magii to muzeum, księgarnia i sklep z komiksami? Trzeci tom jest bardzo smakowitym kąskiem dla czytelników lubiących fantasy połączone z XXI-wiecznymi realiami[bookmark: a2]2). Nieustająco ciekawa jest też warstwa graficzna, gdzie to, co niemagiczne, jest czarno-białe, a magiczne  kolorowe. Przy czym niektóre postaci mają własne kolory, szczegółowo objaśnione w poprzednim tomie, i kiedy używają magii, dymki z ich wypowiedziami są odpowiednio zabarwione. Szkoda, że w tłumaczeniu umknęło urocze nawiązanie do Avengers: Infinity War, kiedy to rozwiewający się w nicość doppleganger Rebeki mówi, że nie czuje się zbyt dobrze.

[bookmark: a1t]1) Trzeci tom i nadal nie mam pojęcia, co to właściwie oznacza. Hipotezy w komentarzach mile widziane.
[bookmark: a2t]2) Często używa się określenia urban fantasy, choć spotkałam też wersje, że ta nazwa jest zarezerwowana dla fabuł, które mogą się zdarzyć tylko w jednym, konkretnym mieście (patrz np. Puste niebo Radosława Raka ). 
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  Stary, dobry Garfield

  Marcin Osuch

  Jim Davis Garfield: Garfield - Tłusty koci trójpak #8
  

  
  Historyjki o spasionym, zmanierowanym, pomarańczowym kocurze były pierwszymi humorystycznymi paskami prasowymi, z jakimi miałem do czynienia. Było to dosyć dawno temu i trochę bałem się tego spotkania z Garfieldem po latach. Niepotrzebnie.
Obawiałem się szczególnie zderzenia z genialnymi przygodami Calvina i Hobbesa, których humor w trakcie lektury uznałem za bardziej wyrafinowany. Historyjki o małym chłopcu, którego najlepszym i jedynym przyjacielem jest pluszowy tygrys, zmuszają czytelnika do chwil refleksji, podczas gdy szaleństwa Garfielda i spółki to czysta rozrywka. I w żadnym wypadku nie można robić z tego faktu zarzutu. Ósmy tom serii Garfield  Tłusty koci trójpak tylko to potwierdza.
Garfield pojawił się po raz pierwszy na pasku komiksowym Jon, publikowanym w lokalnej gazecie Pendleton Times, to tam właśnie pracował Jim Davies. Jest rzeczą oczywistą, kim był tytułowy Jon, a fakt zmiany tytułu całej serii wywołuje dzisiaj uśmiech na twarzach fanów. Owszem, Jon jest ważną postacią w świecie Garfielda, ale można sobie wyobrazić ten świat bez Arbucklea a odwrotnej sytuacji już nie. W Polsce Garfield pojawił się na łamach Gazety Wyborczej, a później zeszyty i albumy różnych rozmiarów z jego przygodami zaczął publikować Egmont. Od 2018 fani pomarańczowego kocura otrzymują regularnie albumy z jego przygodami w formule dzieł zebranych właśnie jako Tłuste kocie trójpaki.
Ósmy Trójpak zawiera historyjki powstałe w latach 1990-1992, czyli w czasach, kiedy Davies odpowiadał zarówno za scenariusz, jak i rysunek (od drugiej połowy lat dziewięćdziesiątych ubiegłego wieku rysowanie przekazał swoim asystentom  Brettowi Kothowi i Garyemu Barkerowi). I są to historyjki, do jakich Davis przyzwyczaił fanów Garfielda. Może nie ma tutaj wszystkich klasyków, ale znajdziecie tutaj rzadką perełką, jaką jest randka z Liz (pani weterynarz, z którą Jon ciągle próbuje się umówić). Sami musicie ocenić na ile udana. Rozczarowani będą natomiast wielbiciele pająków, poniedziałków i gadającej wagi. Tych wątków, tym razem jak na lekarstwo. Na szczęście przed nami jeszcze wiele Tłustych kocich trójpaków, za Atlantykiem właśnie zapowiedziano dwudziesty trzeci.
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  Patriarchat (nie)możliwy?

  Sławomir Grabowski

  Margaret Atwood, Renee Nault Opowieść podręcznej. Powieść graficzna
  

  
  Opowieść podręcznej, klasyczna powieść Margaret Atwood przełożona na język komiksu przez Renée Nault, jest zaskakująco udaną adaptacją, a jej autorce udało się znaleźć styl idealnie pasujący do treści.
Ekstrakt: 90%
[image: Opowieść podręcznej. Powieść graficzna]
Historia wymyślona przez Margaret Atwood w 1985 roku, czyli w samym środku prezydentury Reagana, została niedawno wzięta na feministyczne sztandary i wraz z adaptacją serialową przeżywa renesans popularności. To także klasyka dystopii (ale też przeciwieństwo ideowe takiej Seksmisji Juliusza Machulskiego), a więc zarazem fantastyki. Co ciekawe, jej autorka nie chce mieć nic wspólnego z SF  jak powiedziała w wywiadzie do The Guardian w 2003 roku, science fiction to potwory i wielkie statki kosmiczne, a w audycji BBC Breakfast  gadające kalmary w kosmosie (co na to Peter Watts?). Zażyczyła sobie natomiast, by jej twórczość określano mianem fikcji spekulatywnej. Być może dlatego, że Opowieść podręcznej jako spekulatywny utwór antycypujący pewne realne tendencje społeczne ma większy ciężar gatunkowy niż (rzekomo) oderwana od rzeczywistości i oskarżana o kosmiczny eskapizm SF.
Powieść w Polsce pojawiła się w wydaniu książkowym w 1992; chwilę przedtem obszerne fragmenty drukowała Nowa Fantastyka. W 1997 roku do setki powieści w Kanonie SF w tymże miesięczniku wprowadziło ją konserwatywne jury (Maciej Parowski, Lech Jęczmyk, Marek Oramus). Tu moja trochę smutna konstatacja, że dzisiaj utwory niezgodne z wyznawanymi przez nas wartościami prędzej się zbojkotuje, niż doceni. Dla jednych zatem książka Atwood będzie przykładem wojującego feminizmu i bajką o żelaznym wilku: wszak idziemy w stronę feminizacji, pogłębiającego się kryzysu męskości, mężczyźni nie chcą bronić ojczyzny, a kobiety rodzić dzieci (jak twierdził o. Józef Maria Bocheński), przyrost naturalny w Polsce jest ujemny albo zerowy. A straszenie fundamentalizmem religijnym, kiedy autorytet Kościoła dramatycznie upadł Oczywiście druga strona widzi to zupełnie inaczej, w tej optyce to rządzący chcą, by kobiety były maszynkami do rodzenia, nie mają żadnych praw, a o równości mogą zapomnieć. Bałagan wokół ustawy antyaborcyjnej tylko dolał oliwy do ognia.
Autorką adaptacji komiksowej jest kanadyjska ilustratorka, Renée Nault, która odpowiada za scenariusz, tusz i kolory. Udało jej się znaleźć formę adekwatną do treści: postawiła na delikatną kreskę i malowanie akwarelami, nie bojąc się przy tym białych (czasem czarnych), niewypełnionych przestrzeni w tle. Dużo tu czerwieni, dużo zabawy kadrami, a styl całości przypomina nieco ekspresjonizm z elementami symbolizmu (detale czy kolory). W najbardziej drastycznych scenach (próba przedarcia się przez granicę) kreska staje się zdecydowanie bardziej dynamiczna, pospieszna, a pociągnięcia tuszem wyrazistsze. Natomiast podczas ukazywania retrospekcji z czasów sprzed powstaniem Gileadu rysunek nabiera odpowiednio sielskiego charakteru: tusz zanika niemal zupełnie, zostają same kolory, i to w zdecydowanie większej różnorodności; nie ma też pustego tła. Czcionka użyta w komiksie też jest nieoczywista, przypomina pismo drukowane, a nie typowo komiksowe litery tej samej wielkości (program do rozpoznawania czcionek zasugerował, że użyto tu Ship to Shore, przynajmniej w oryginale, choć w polskiej wersji jest ona bardzo podobna  jeśli ktoś ciekaw).
Powieść graficzna ukazała się w 2019 roku (u nas w 2021), dwa lata po adaptacji serialowej. Jest, o ile mnie pamięć nie myli, adaptacją dość wierną i ma, podobnie jak książka (i pierwszy sezon serialu), otwarte zakończenie: jej finał to scena, kiedy to Freda/June opuszcza Gilead. Przyzwyczajonych do wizualizowania w wyobraźni wersji serialowej zaskoczy całkowicie odmienny wygląd postaci  Komendant jest tu starszym, niespecjalnie atrakcyjnym mężczyzną i zupełnie nie przypomina Josepha Fiennesa. Mąż June, czyli Luke, nie jest Afroamerykaninem, którego pamiętamy z serialu. Są też inne różnice, dotyczące np. projektu kostiumu Podręcznych.
Wcale nie trzeba popierać obiema rękami strajku kobiet, by czerpać przyjemność z lektury. Opowieść o ofierze systemu, która próbuje się z niego wyrwać, szukając sprzymierzeńców, budzi tak zgrozę, jak i czytelniczą empatię. Niektóre zachowania, jak np. kombinatorstwo i powszechna nieufność przypominać mogą czasy PRL. Z tą różnicą, że w Gilead panuje teokracja, więc na każdym kroku nadzorcy odwołują się do Boga, który, jeśli karze, to w słusznym celu, żeby dać nauczkę nieposłusznym kobietom, nieustannie zresztą wpędzanym w poczucie winy. Być może są to kasandryczne lęki mocno na wyrost, ale warto zrozumieć, że wiele kobiet rzeczywiście boi się, że obudzi się kiedyś w takim świecie. A jeśli ktoś nie czytał powieści Atwood, komiks może go zachęcić do lektury.
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  Wrodzony talent

  Agata Włodarczyk

  Paola Antista, Sylvia Douyé Czarolina #1: Pewnego dnia zostanę fantastykolożką
  

  
  Tak, jak świat niemagiczny potrzebuje weterynarzy, tak świat magiczny potrzebuje kogoś, kto będzie mógł pomagać wszelkiej maści nieludziom. I to jest właśnie wymarzona praca Czaroliny  chce zostać nikim innym, jak właśnie fantastykolożką.
Ekstrakt: 60%
[image: Czarolina #1: Pewnego dnia zostanę fantastykolożką]
Dlatego wybiera się sama na straszną, ponurą wyspę Vron. Idealne miejsce, aby odbyć wakacyjny kurs kryptozoologii pod okiem najlepszego ze specjalistów w dziedzinie dbania oraz leczenia nieludzi. Poza naszą bohaterką na kurs przyjechało jeszcze kilkoro młodych fascynatów świata nadprzyrodzonego, nie wszyscy mili i przyjaźnie nastawieni. Czarolinie udaje się jednak zaprzyjaźnić z Willą i całkiem poważnie stracić głowę dla tajemniczego Meroda, a także zostać tą, dla której głowę stracił inny chłopiec, Alcyd. Niestety, kiedy chce się pracować z magicznymi stworzeniami, prędzej czy później musi pojawić się problem  i wszystko wskazuje na to, że niezwykle skomplikowany i w pewien sposób związany z naszą główną bohaterką.
Za Czarolinę odpowiadają dwie kobiety  Sylvia Douyé, zajmująca się do tej pory popularyzowaniem nauki i współtworzeniem dziecięcych komiksów oraz Paola Antista, doświadczona włoska graficzka. Przedstawiana przez nie historia jest jednocześnie całkiem nieźle dopasowana do swojej grupy odbiorczej, jak też naprawdę atrakcyjnie narysowana. Projekty postaci z jednej strony są przyjemnie dla oka standardowe, a z drugiej wydają się odbiegać jednak od tego, co najczęściej można oglądać choćby w produktach Disneya. Równie ładnie prezentują się postacie nieludzkie, których kilka również w tym pierwszym tomie ujrzymy. Zastosowane przez Antistę kolory nie są intensywne, ale wyraziste i świetnie skomponowane tak ze sobą, jak również z treścią samych scen. Pod tym względem Czarolinie naprawdę niewiele można zarzucić.
Niestety, to ładne, atrakcyjne opakowanie nie skrywa równie sprawnie i ciekawie opowiedzianej historii, ale to nie powinno nikogo zaskoczyć, jeśli spojrzy się na objętość tego tomu. Ile bowiem można zmieścić na ledwie 48 stronach? Douyé i Antista postawiły sobie ambitne zadanie i zrealizowały je nie do końca dobrze. Historia o przygodach tytułowej bohaterki na wyspie Vron pędzi na łeb, na szyję, wielokrotnie również dokonywać musi dużych przeskoków fabularnych oraz skrótów. To ma swoje konsekwencje: bohaterowie mają niewiele wyróżniających ich cech (maksymalnie dwie) i dzielą się na z góry określone dwa obozy: potencjalnych przyjaciół głównej bohaterki oraz złośliwe, zadzierające nosy zołzy. Na tej płaszczyźnie nie znajdziemy właściwie żadnego wysublimowania. Bardziej obyci z komiksami czytelnicy bez problemu zauważą klisze oraz mało subtelne wskazówki co do najważniejszych fabularnych zwrotów. A jeśli przy okazji oglądali nastolatkowe seriale czy czytali mangi kierowane do tej samej grupy wiekowej no, praca Douyé i Antisty oryginalna zanadto w tej kwestii nie jest.
Pewnego dnia zostanę fantastykolożką to komiks naprawdę ładny, łączący elementy fantastyczne oraz detektywistyczne. Przyciąga do siebie piękną szatą graficzną oraz obietnicą ciekawej, porywającej historii. Niestety, pod względem scenariusza okazuje się całkiem przewidywalny. Fakt, może to dla wielu okazać się zaletą (niech pierwszy rzuci komiksem ten, co czasem nie szuka klonów swoich ulubionych fabuł), dlatego dobrze mieć świadomość, że mamy jednak do czynienia z odgrzewanym kotletem  przynajmniej w tomie pierwszym. Jak będzie dalej  zobaczymy.
Plusy:
	śliczna grafika
	atrakcyjne projekty bohaterów oraz występujących w komiksie stworzeń
	łatwo rozróżnialni bohaterowie


Minusy:
	powtarzalna fabuła
	jednowymiarowi bohaterowie
	przewidywalne na wskroś
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  Batman wraca do miasta

  Piotr Pi Gołębiewski

  Tony S. Daniel, Jorge Fornés, Mikel Janin, Tom King, Clay Mann Batman #12: Miasto Bane′a
  

  
  Egmont postanowił się nie rozmieniać na drobne i w ostatnim tomie Batmana w ramach cyklu DC Odrodzenie (z podtytułem Miasto Bane′a) zebrał dwa razy więcej zeszytów, niż zwykle. I jest to zarówno dobra, jak i zła wiadomość.
Ekstrakt: 60%
[image: Batman #12: Miasto Bane′a]
Dobra, ponieważ od razu otrzymujemy zakończenie historii rozpoczętej przez scenarzystę Toma Kinga. Dowodząc serią przez niebagatelną liczbę 85 numerów, wywrócił życie Bruce′a Wayne′a do góry nogami. Skrupulatnie konstruował misterną intrygę, która doprowadziła do tego, że nasz bohater został złamany fizycznie i psychicznie. Gotham zostało przejęte przez Bane′a, który do pomocy ściągnął Batmana z alternatywnej rzeczywistości, którym był nie Bruce, a jego ojciec Thoms. W tamtym świecie bowiem w mrocznym zaułku w czasie napadu nie zginęli rodzice Wayne′a, a on sam. W efekcie tego narodził się wyjątkowo brutalny Mroczny Rycerz, który nie przebiera w środkach.
Wracając do naszego wymiaru, zastajemy Nietoperza, który nie może pozbierać się po łomocie, jaki zaserwował mu Bane. Przebywa obecnie na egzotycznej wyspie w towarzystwie Catwoman i ma dożywotni zakaz pojawiania się w Gotham. Inaczej Bane zabije przetrzymywanego w formie zakładnika Alfreda. My jednak wiemy, że Bruce tak tego nie zostawi, ale nim dojdzie do konfrontacji, będzie musiał uporać się ze swoimi demonami.
I w tym miejscu przechodzimy do tych złych wiadomości. Zanim bowiem doczekamy się finałowej potyczki, najpierw musimy przebrnąć przez rozwleczone do granic możliwości odbudowywanie osobowości Wayne′a. Dzieje się to przy pomocy Seliny Kyle. Para wielokrotnie wygłasza długie, drętwe monologi i obejmuje się na tle epickiej scenerii rajskiej wyspy. Nie widzę nic złego w pogłębianiu relacji między postaciami kosztem akcji, ale Tom King trochę przesadził. Wygląda to trochę tak, jakby wydawca założył, że musi on napisać 85 zeszytów serii i rozwleka wszystko, by do nich dociągnąć. Gdyby Egmont trzymał się oryginalnego wydania i podzielił Miasto Bane′a na dwa tomy w tym pierwszym naprawdę niewiele by się działo.
Dalej jest już lepiej. Zaczyna się bowiem główna akcja. Trudno jednak powiedzieć, by była ona do końca satysfakcjonująca. Tom King zgrabnie powiązał ze sobą wątki, ale zabrakło mu siły, by zakończyć je w sposób satysfakcjonujący. Za bardzo także poszedł w kopiowanie pamiętnej sagi Knightfall z lat 90. Wtedy jednak Bane był o tyle groźnym przeciwnikiem, że poza siłą, posiadał także analityczny umysł. Tutaj też do pewnego na takowego pozował, niemniej w końcówce jest po prostu kolejnym dryblasem do bicia, którego nie podejrzewalibyśmy aby zapanował nad własnym kontem internetowym, a co dopiero nad całym miastem. Pod tym względem lepiej wypada postać alternatywnego Batmana, choć i ten w natłoku własnych, pompatycznym monologów w pewnym momencie zdradza zagubienie w swoim toku rozumowania.
Imponuje za to strona graficzna komiksu, za którą odpowiada aż 13 rysowników. W większości prezentują wysoki poziom, serwując czytelne, pełne szczegółów kadry. Niestety jest wśród nich także John Romita Jr, człowiek, którego darzę dużym sentymentem, ale który od jakiegoś czasu mnie zupełnie nie przekonuje. Cóż, do tych kanciastych rysunków trzeba po prostu przywyknąć.
Oceniając Miasto Bane′a, jako zakończenie długiego cyklu, można przyznać, że dość umiejętnie zamyka wszystkie wątki. King zapanował nad wymyśloną przez siebie fabułą i nie można powiedzieć aby pod tym względem rozczarował fanów. A jednak trudno również mówić o pełnym usatysfakcjonowaniu. Momenty dramatyczne nie robią spodziewanego wrażenia. Tam, gdzie powinny nam się kręcić łzy w oczach, jest tylko wzruszenie ramionami. Finałowa batalia natomiast należy do tych, które trzeba było odhaczyć i tyle. Brakuje większych zaskoczeń i czegoś, co sprawiłoby, że będziemy o tym okresie Batmana pamiętali równie długo, co o Knightfall.
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  Tajemnica złotej maczety:Na wielbłądzie boli tyłek

  Konrad Wągrowski

  Władysław Krupka, Jerzy Wróblewski Tajemnica złotej maczety #3: Pustynnym szlakiem
  

  
  Trzeci z serii Tajemnicy złotej maczety komiks ma ten problem, że w gruncie rzeczy niewiele się w nim dzieje.
[image: Tajemnica złotej maczety #3: Pustynnym szlakiem]
Jak pamiętamy, w zeszycie Podniebne szlaki pozostawiliśmy naszego bohatera Witolda na algierskiej pustyni. Po awaryjnym lądowaniu w czasie burzy samolot ugrzązł w piasku, a pilot i jego nawigator wyruszyli w przeciwnych kierunkach, w poszukiwaniu ludzkich osad. Witold miał szczęście  napotkał grupę arabskich bojowników, która, choć podeszła do jego opowieści z rezerwą, przygarnęła go do swego grona. Nawigator zapewne takiego szczęścia już nie miał, bo w komiksie więcej już się nie pojawi.
Grupa arabskich bojowników nie od razu chce Witoldowi zaufać. Najpierw musi doprowadzić ich do wraku swego samolotu, aby udowodnić prawdziwość swej historii. Następnie, niemiłosiernie obijając własny tyłek o grab wielbłąda, bohater wyrusza wraz ze swą ekipą wyrusza na południe Sahary, do Laghuat. Okazuje się, że arabski oddział, zaangażowany w algierskie walki narodowowyzwoleńcze przeciwko francuskim kolonizatorom (reprezentowanych w szczególności przez okrutną Legię Cudzoziemską), ma tam bronić wodociągów, które, z bliżej niewiadomych powodów, mają zostać zniszczone przez Francuzów. Wiktor, znudzony już chyba służbą w cywilu, zgłasza się do ochotnika do pomocy, argumentując to słowami: Walczycie o wolność  to wystarczający powód, żeby być po waszej stroni. Wraz z bojowcem Allalem wyrusza do podziemnych korytarzy, by czekać na francuskich sabotażystów.
Nie będę owijał w bawełnę  Pustynnym szlakiem to najsłabszy komiks cyklu Tajemnica złotej maczety. Jego głównym problemem jest to, że prawie nic się w nim nie dzieje. Właściwa akcja zaczyna się dopiero w finale, resztę albumu wypełnia nużąca droga przez pustynię, wielbłądy, narzekania bohatera na jazdę na wielbłądzie, rozmowy. Rozmowy i rozmowy, a jak wiemy, Władysław Krupka mistrzem błyskotliwych dialogów nigdy nie był, więc większość wypowiedzi bohaterów razi drętwotą i napuszeniem. O czym mówią? O pustyni, o wielbłądach, o walce narodowowyzwoleńczej. Dialogów jakoś posuwających fabułę do przodu w gruncie rzeczy nie ma zbyt wiele.
[image: ]
Na szczęście na koniec zaczyna się nareszcie coś dziać. Ale i do tego finału będę miał zastrzeżenia. I nawet nie chodzi mi o to, że skrytobójcze mordowanie ludzi za pomocą maczety nie do końca nadaje się do komiksu dla młodzieży. Większy problem mam z motywacją pana Witolda. Najpierw jakoś łatwo przystąpił do grupy spotkanych Arabów  ale to akurat nie powinno dziwić, w PRL-owskiej literaturze motyw wsparcia Polaka dla uciśnionej mniejszości czyli walka o wolność waszą i naszą pojawia się nad wyraz często. Tak więc można wytłumaczyć chęć Witolda by związać się z algierskim ruchem oporu przeciw francuskim kolonizatorom (więcej o tym ruchu postaram się napisać za tydzień, akcja kolejnej części cyklu nadal rozgrywa się w Algierii). Ale jednak beznamiętne obserwowanie, a nawet pomoc przy okrutnym zabijaniu trzech niczego nie spodziewających się francuskich żołnierzy, już lekko może szokować. Tak, algierska kolonia była pod rządami Vichy, ale jednak to Francuzi, niedawni sprzymierzeńcy, a Witolda ich śmierć zupełnie nie rusza. Nasz pilot bardzo łatwo zmienia sojusze.
[image: ]
Na plus komiksu można zapisać, że tym razem mamy stosunkowo niewiele scenek-wypełniaczy, gdy pan Witold siedzi ze swymi słuchaczami i coś opowiada. Nie jest to jednak też komiks, w którym Wróblewski może rozwinąć swe skrzydła (głównie ze względu na jego przegadany charakter), choć przyznać należy, że ładnie popisuje się dynamiką w finałowych scenach walki. Szkoda, że w części pustynnej znów kuleje nakładanie koloru, ale taka już chyba specyfika tej serii.
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  Krwawe Puerto Blanco

  Sebastian Chosiński

  Jean Dufaux, Jeremy Barakuda #6: Wyzwolenie
  

  
  Raczej nie należy wątpić w to, że belgijskiego scenarzystę Jeana Dufaux do stworzenia sześcioczęściowej serii komiksowej Barakuda skłoniła popularność kinowego serialu Piraci z Karaibów. Z tą różnicą, że w jego cyklu nie ma miejsca na humor, są za to okrucieństwa i zdrady, lejąca się krew i spływający z ciał nie zawsze darzących się uczuciem kochanków pot.
Ekstrakt: 80%
[image: Barakuda #6: Wyzwolenie]
Jean Dufaux radzi sobie doskonale w każdym gatunku. Nie ma więc znaczenia, czy sięga po tematykę fantasy (vide Skarga Utraconych Ziem), historyczną bądź jedynie historią inspirowaną (jak w Murenie, Konkwistadorze oraz Krucjacie) czy też po współczesną sensację (Jessica Blandy) lub horror (Drapieżcy). Jego nazwisko jest gwarancją sukcesu i dobrej zabawy. Nie inaczej dzieje się w przypadku Barakudy, której głównymi bohaterami są zadziorni i okrutni piraci  jednooki Blackdog i jego syn Raffy, który chcąc wyrwać się z cienia ojca, podąża w tym samym co on kierunku. To opowieść rozgrywająca się przed  jak można sądzić  czterema (co najmniej) wiekami, w czasach absolutnej dominacji Hiszpanów w Ameryce Środkowej. I chociaż Dufaux nie podał żadnej konkretnej daty, w ostatnim tomie opowieści jest mowa o królu hiszpańskim Filipie, co automatycznie zawęża nam czas do  najpóźniej  1746 roku (kiedy to rozstał się z tym światem wywodzący się z dynastii Burbonów Filip V).
W poprzednich tomach swej pirackiej epopei  począwszy od złowieszczych Niewolników (2010) po nawiązujących do opowieści grozy Kanibali (2015)  autor nie oszczędzał ani czytelników, ani też siebie. Mnożył wątki główne i poboczne, wprowadzał na arenę wydarzeń wciąż nowych bohaterów. Musiał zatem liczyć się z tym, że kiedy przyjdzie mu już wszystko zwieńczyć, stanie przed nie lada wyzwaniem. Ta chwila nadeszła w Wyzwoleniu, który to tytuł można rozumieć wielorako. Kto wie, może chodziło też o zrzucenie więzów przez samego Dufaux, któremu tak skomplikowana i poplątana intryga mogła już od pewnego momentu ciążyć. Zwłaszcza że w głowie rodziły się pomysły na kolejne albumy.
Puerto Blanco  nieformalna stolica pirackiego królestwa  znalazło się w rękach hiszpańskich. Dowodzący wojskami przysłanymi z Madrytu kapitan Lacrima ma zadanie rozprawić się ostatecznie z panoszącymi się na Morzu Karaibskim korsarzami; z kolei towarzyszący mu brat Esteban ze wszystkich sił poszukuje diamentu z Kasharu  jest w stanie zrobić wszystko (czytaj: zabić każdego, ale też pójść na najbardziej zaskakujący kompromis), aby zdobyć tajemniczy klejnot. Na wyspie dojrzewa też bunt przeciwko Hiszpanom: z jednej strony szykują go bandyci pod dowództwem Raffyego, z drugiej  miejscowi kupcy, na czele których staje handlarz niewolnikami Ferrango. Mają szanse zwycięstwa tylko wówczas, gdy będą ze sobą współpracować. Problem w tym, że trudno im przezwyciężyć  nawet w obliczu śmiertelnego wroga  nieufność. Tym bardziej że każdy z nich ma zdradę i okrucieństwo wpisane w swoje DNA.
Jakby tego było mało, do Puerto Blanco zbliżają się dwa okręty. Na jednym znajduje się zmuszona do ucieczki przez Hiszpanów gubernatorka wyspy Jean Czyste-Cięcie, której z pomocą przybywa ekskochanek Czerwony Jastrząb. Drugi okręt to Barakuda kapitana Blackdoga, który wprawdzie wytracił sporą część załogi, ale nie rezygnuje z zemsty na tych, którzy mu się narazili. Mamy więc kilka zarysowanych już na samym początku wątków, których finał musi zostać rozegrany  dla większej dramaturgii  na wyspie. To spore wyzwanie dla scenarzysty: przedstawić to w taki sposób, aby nie stracić nic na dynamice, a jednocześnie w miarę klarownie pokierować zdarzeniami. Czy to się udało? Tak do trzech czwartych albumu  tak! Niestety, kilka ostatnich plansz, na których Dufaux dwoi się i troi, by dopowiedzieć do końca losy swoich bohaterów, lekko zawodzi. Fabuła sprawia wrażenie mocno skompresowanej. Belg chciał zapewne upchnąć jak najwięcej na jak najmniejszej powierzchni. A może po prostu trzeba było zacisnąć zęby i rozciągnąć finał do rozmiarów kolejnego albumu? Może ale czy wtedy nie narzekalibyśmy na to, że historia ciągnie się jak flaki z olejem?
W każdym razie to właśnie w Wyzwoleniu dowiadujemy się, co ostatecznie spotkało Blackdoga i Raffyego, gubernatorkę Jean i Ferranga, brata Estebana i kawalera DArlatana. Pojawiają się także, choć niestety w bardzo ograniczonym zakresie, doña Maria del Scuebo oraz piękny Emilio. A diament z Kasharu, o który szła cała gra i który kosztował tak wielu ludzi życie? Całkiem możliwe, że rozwiązanie tej zagadki uznacie za zaskakujące, ale równie dobrze możecie poczuć się nieco rozczarowani. Takiego wrażenia nie pozostawi natomiast na pewno strona graficzna albumu. Trzeba przyznać, że z czasem Jérémy Petiqueux radził sobie coraz lepiej, doskonale odwzorowując zarówno piękno dzikiej karaibskiej przyrody, jak i charaktery nie mniej dzikich ludzi. W ostatnim tomie z niezwykłą precyzją i dynamiką zilustrował morski pojedynek toczony pomiędzy Hiszpanami a piratami Czerwonego Jastrzębia i Blackdoga. Do perfekcji doszedł także w rysowaniu pięknych kobiet (innych praktycznie w tej serii nie ma) i wzbudzających odrazę mężczyzn. W każdym razie praca wykonana przez Jérémyego w pełni rekompensuje niedostatki scenariuszowe.
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  Ku utopii

  Marcin Knyszyński

  Arthur Adams, Joe Casey, Warren Ellis, Gary Erskine, Cully Hammer, Georges Jeanty, Paul Jenkins, John McCrea, Mark Millar, Dustin Nguyen, Tom Peyer, Frank Quitely, Chris Weston, Doselle Young Authority #2
  

  
  Authority powraca! Najbardziej bezwzględna grupa superbohaterska uniwersum Wildstorm wkracza w dwudziesty pierwszy wiek. Już bez swojej szefowej, niesamowitej Jenny Sparks, ale za to ze wsparciem opinii publicznej i w blasku jupiterów. Warren Ellis i Bryan Hitch oddają pałeczkę swoim następcom  po dwunastu numerach przestali pisać i rysować Authority. Oczywiście szkoda, ale na szczęście kontynuatorzy ich dzieła stanęli na wysokości zadania.
Ekstrakt: 80%
[image: Authority #2]
Jenny Sparks, duch XX stulecia, zmarła o północy trzydziestego pierwszego grudnia 1999 roku, kiedy to cały świat żegnał odchodzące millenium. Jednocześnie, w innym miejscu świata, urodziła się dziewczynka  ostatnie strony pierwszego tomu Authority jednoznacznie sugerują, kim jest i jaką ma rolę do odegrania w przyszłości. A oto i sama grupa  John Hawskmoor, potrafiący rozmawiać z miastami; Apollo i Midnighter, czyli homoseksualna para superbohaterów będących jawnym nawiązaniem do Supermana i Batmana; Mechanik, kobieta z ciałem zbudowanym z ciekłego metalu; skrzydlata, supersilna Swift oraz Doktor, szaman Ziemi, dysponujący niewyobrażalnymi mocami. Dwudziesty pierwszy wiek należy do nich! Popularni, rozpoznawani, zapraszani do najróżniejszych programów telewizyjnych, pozujący na ściankach  to celebryci, którzy po zaprowadzeniu porządku i ukaraniu superłotrów, urządzają sobie suto zakrapiane libacje na swoim statku-bazie, zawieszonym gdzieś między wymiarami uniwersum Wildstorm, między którymi płynie tak zwana Posoka. Tak właśnie.
Skąd ta popularność? Authority to grupa zupełnie inna niż pozostałe. Nie jesteśmy drużyną komiksowych bohaterów, którzy co miesiąc naparzają się z superzłoczyńcami tylko po to, aby zachować status quo  mówi Hawskmoor i nie rzuca słów na wiatr. Rosjanie  wynocha z Czeczenii! Chińczycy  wynocha z Tybetu! I to już  inaczej zostaniecie zmiażdżeni w jednej chwili. Bohaterowie komiksu nie boją się ubrudzić sobie rąk i każdy wie, że nie żartują. Co zrobić z psychopatycznym dyktatorem jakiegoś małego państwa w Azji Południowo-Wschodniej? Można go złapać, postawić przed sądem, uwięzić w zgodzie z zachodnimi, humanitarnymi wartościami i liczyć na to, że jego następca będzie lepszy. No tak  tylko, że nie będzie. Można też odwrócić oczy, kiedy wkroczy Authority i zrobi swoje  posieka na kawałki skorumpowanych przywódców, a dyktatora odda ludowi, który sam wymierzy sprawiedliwość. Źli ludzie u władzy już wiedzą, że Hawskmoor i jego koledzy nie żartują. Najeźdźca opuścił okupowany kraj wyłączne dzięki sile perswazji  dobre sobie.
Drugi tom zawiera wszystkie odcinki pierwszej serii Authority wydane po odejściu Warrena Ellisa i Bryana Hitcha  od trzynastego (maj 2000) do dwudziestego dziewiątego (lipiec 2002) oraz Authority Annual 1 z grudnia 2000. Zaczynamy od walki z tak zwanymi Amerykanami, czyli grupą nadludzkich złoczyńców na usługach niejakiego doktora Krigsteina (przyjrzyjcie się im dobrze, kogo wam przypominają?). Doktor chce porwać pewne niemowlę, o którym już wspomniałem na początku recenzji  moce bobasa są bez porównania większe, niż te, którymi dysponowała nieobecna już Jenny Sparks. W kolejnych odcinkach dochodzi niemal do apokalipsy  nasza planeta zaczęła w końcu odczuwać skutki uboczne po ataku materialnego boga z tomu pierwszego. Obie historie, zawarte w ośmiu odcinkach napisał Mark Millar (Kick-Ass) a zilustrował Frank Quitely (New X-Men). Millar znakomicie rozumie ideę Authority i pomysł Warrena Ellisa, a Quitely wpasował się swoimi nieco karykaturalnymi rysunkami bezbłędnie. Ale najlepsze dopiero przed nami.
Po krótkiej historii z Authority Annual, będącej częścią eventu Devils Night, który przetoczył się przez wszystkie annuale Wildstorm w 2000 roku (przeciętna rzecz stworzona przez autorów mniej znanych w Polsce), wracamy do akcji. Mark Millar i Frank Quitely rozpoczynają ostatnią, najdłuższą i najlepszą opowieść swojego autorstwa  Nowy wspaniały świat. Uważni czytelnicy zauważą pewną dziwną rzecz  po pierwszym odcinku z czterech rozpoczyna się nagle inna (również czteroodcinkowa) historia zatytułowana Przekazanie władzy (zupełnie inni twórcy), po czym wracamy do Nowego, wspaniałego świata, ale już bez Franka Quitelyego (do spółki z Grantem Morrisonem zabrał się wtedy za New X-Men w Marvelu). Perturbacje kadrowe, niezrozumiałe decyzje DC, 11 września 2001 i zbyt śmiałe propozycje scenariuszowe Marka Millara spowodowały to twórcze przetasowanie. Ale nie wpłynęło to w żaden sposób na jakość i spójność ostatnich ośmiu odcinków serii. Nie będę pisał o fabule  naprawdę nie powinienem.
Nadmienię może tylko, że to właśnie w tych ostatnich epizodach członkowie grupy ostatecznie udowadniają, że nie są zwykłymi superbohaterami. Oni zwyczajnie przerażają. Władze najpotężniejszych państw na świecie i megakoropracje nie przejmowały się do tej pory herosami  oni tylko noszą majtki na spodniach i ściągają koty z drzew, a nie bawią się w wpływanie na globalną politykę, masakrowanie przeciwników i przerabianie świata na swoją modłę. Grupa Authority złamała najważniejszą, niepisaną zasadę superbohaterstwa  Nie uważaj, że jesteś silniejszy od facetów z górą forsy. Możni tego świata, przy użyciu swych wpływów i przepastnych kont, postanawiają uporać się z herosami.
Mark Millar stwierdził, że seria Authority miała zaczynać się tam, gdzie Liga Sprawiedliwości i Avengers stawiają nieprzekraczalne granice. Miała iść tam, gdzie udał się Miracleman Alana Moorea, ale wszystko miało skończyć się dobrze. Droga Authority ku obmyślonej wcześniej utopii obfituje bowiem w wydarzenia, których mainstreamowy, amerykański komiks superbohaterski nigdy nie dopuściłby do druku  dlatego właśnie taki Garth Ennis musiał wynosić się do małego wydawnictwa, gdy zaczął pisać Chłopaków. Włodarze Detective Comics boleśnie okroili i ocenzurowali pierwotną wizję Marka Millara. Seksualne wykorzystywanie, seksualne podteksty, brutalne gwałty, upokorzenia, groteskowa przemoc, mordowanie dzieci, ludobójstwa na tle etnicznym a nawet nekrofilia  to wszystko musiało zostać złagodzone. Ba, w pierwotnej wersji komiksu, anonimowy dyktator z Azji Południowo-Wschodniej nazwany był z imienia i nazwiska. Chodziło o B.J. Habibie, prezydenta Indonezji i jego politykę wobec Timoru Wschodniego.
Tim Miller, autor wstępu, bardzo fajnie charakteryzuje komiks Authority. Porównuje go do filmów z Deadpoolem  te, aby działać zgodnie z zamierzeniem, mogły powstać dopiero wtedy, gdy odpowiednio duża ilość odbiorców poznała już i zrozumiała mechanizm tworzenia opowieści w ramach gatunku. Dopiero wtedy możemy zacząć zgłębiać historie, które przełamują schematy, dyskutują z gatunkiem, krytykują go lub parodiują  a my to wiemy, rozumiemy i dostrzegamy. Tak właśnie jest z Authority.
Pierwsza seria zakończyła się na odcinku dwudziestym dziewiątym. Authority powracało potem jeszcze kilka razu, ale to właśnie te dwa tomy wydane ostatnio przez Egmont zawierają najlepsze historie. Fani komiksu superbohaterskiego muszą to przeczytać  ale reszta niekoniecznie.
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  Przyjaciel sprzed lat

  Sebastian Chosiński

  Xavier Dorison, Ralph Meyer Undertaker #5: Biały Indianin
  

  
  Bycie grabarzem  och, sorry! przedsiębiorcą pogrzebowym na Dzikim Zachodzie to skrajnie niebezpieczne zajęcie. Klientów nie brakuje, ale nierzadko zapewnienie im godnego pochówku wiąże się z ogromnym ryzykiem  oczywiście dla żyjących, nie nieboszczyka. Jonas Crow przekonuje się o tym boleśnie w każdym kolejnym tomie serii Undertaker. Album Biały Indianin nie jest pod tym względem wyjątkiem.
Ekstrakt: 80%
[image: Undertaker #5: Biały Indianin]
Od momentu kiedy go poznaliśmy, co stało się za sprawą otwierającego serię albumu Pożeracz złota (2015), wiemy, że łatwiej dogaduje się z nieboszczykami niż z żywymi. Pewnie gdyby to tylko od niego zależało, z tymi ostatnimi wcale by się nie kontaktował. Ale ktoś przecież musi mu płacić za wykonanie zlecenia  i raczej nie zrobi tego osoba nieżyjąca. Dlatego od czasu do czasu, oprócz rozmów z sępem Jedem, Jonas Crow musi też otworzyć gębę do drugiego człowieka. Choć najczęściej wiąże się to z kłopotami: albo właśnie dopiero co zwieńczonymi pochówkiem, albo nadchodzącymi wielkimi krokami. W piątym tomie serii Undertaker one dopiero nadciągają, a na imię im Sid. Sid Beauchamp!
W Wigilię Bożego Narodzenia Jonas grzebie troje pracowników kompanii Barclay, którzy w czasie wykonywania swoich obowiązków, polegających na transportowaniu dyliżansem konserw do San Diego, zostali zabici przez bandę Apaczów. Na jej czele stał złowieszczy Biały Indianin, który  jak wieść niesie  nie przeżył ataku, ginąc z rąk eskortującego towar Dereka. O dziwo jednak, właścicielka firmy, mieszkająca w Tucson bajecznie bogata wdowa Josephine Barclay, żąda od Sida, który odpowiada za bezpieczeństwo szlaków komunikacyjnych, aby to właśnie ciało Apacza sprowadził on do Arizony. Chce mu bowiem urządzić godny chrześcijański pogrzeb. Jest w tym jakaś sprzeczność? Nie ma żadnej, ponieważ tytułowy bohater tej odsłony serii to syn Josephine, Caleb, którego przed laty porwali Indianie, po czym urządzili mu takie pranie mózgu, że uwierzył, iż stał się jednym z nich. A następnie, jak na gorliwego neofitę przystało, stanął na czele bandy z największą zaciętością atakującą i zabijającą białych.
Beauchamp najchętniej pociąłby jego ciało na kawałki, ale jako że liczy na małżeństwo z panią Barclay, nie może ani na chwilę wypaść z roli zatroskanego i dołożyć wszelkich starań w celu odzyskania zwłok Caleba. Jego zdaniem na całym Dzikim Zachodzie jest tylko jeden człowiek, który może podjąć się tego zadania i je wykonać  to dobrze mu znany z czasów młodości, choć wówczas pod zupełnie innym imieniem i nazwiskiem, Jonas Crow. Sid, chcąc przekonać starego przyjaciela, by wziął to zlecenie, powołuje się nie tylko na więzy przyjaźni, lecz także mami go sowitą zapłatą. A w ostateczności próbuje wzbudzić w nim litość, rozwodząc się nad swoją niepewną przyszłością, jeżeli matka nieszczęsnego Caleba odrzuci jego propozycję matrymonialną.
Tacy ludzie jak Beauchamp rzadko kiedy mówią jednak prawdę. Jonas szybko się o tym przekonuje, co wpędza go w potężne tarapaty. Z drugiej strony natomiast pozwala mu podjąć odpowiednią decyzję i stanąć po właściwej stronie konfliktu. Chociaż czy w tym przypadku można w ogóle stwierdzić autorytatywnie, która strona jest tą właściwą? Undertakerowi znacznie bowiem bliżej do niejednoznaczności filmowych spaghetti-westernów i opowieści rysunkowych spod znaku Durango bądź Lonesome, aniżeli czarno-białego obrazu serwowanego przez klasyczne amerykańskie historie z Dzikiego Zachodu. Wszak twórcy serii  scenarzysta Xavier Dorison i rysownik Ralph Meyer  są Francuzami; ich rodacy mieli spory, chociaż oczywiście nie tak wielki, jak Włosi czy Hiszpanie, udział w realizacji europejskich westernów.
To, co towarzyszy Undertakerowi od początku  to skrywający głównego bohatera mrok. To właśnie ciągnąca się za nim mało chlubna przeszłość sprawia, że unika ludzi i nie potrafi nawiązać z nimi bliższych relacji. Ale jej skutkiem są też wyrzuty sumienia, te zaś mają z kolei istotny wpływ na kształtowanie kręgosłupa moralnego Jonasa Crowa. Nie sposób wprawdzie powiedzieć, że jego postrzeganie świata znaczone jest wyrazistym podziałem na Dobro i Zło, lecz na pewno zalicza się on do ludzi, którzy potrafią je od siebie odróżnić, ocenić i podążyć za tym pierwszym. Nawet przy okazji czyniąc to drugie. Historia rozpoczęta w Białym Indianinie znajdzie swoje zakończenie w tomie szóstym  Salvaje  i już teraz można przewidywać, że będzie się w nim działo. O co zadba także Ralph Meyer, udanie przekładający koncepty Dorisona na ilustracje  odpowiednio posępne i naturalistyczne, a w scenach walk dynamiczne. Czytając, warto skupić się również na mimice bohaterów  tu odgrywa ona szczególnie ważną rolę!
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  Wolności!

  Marcin Knyszyński

  Mike Carey, Peter Gross, Scott Hampton, Ryan Kelly, Dean Ormston, Warren Pleece, Chris Weston Lucyfer #1 (wyd.zbiorcze)
  

  
  Wydawnictwo Egmont kontynuuje zasilanie polskiego rynku komiksowego najróżniejszymi, coraz bardziej ekskluzywnymi i grubymi wydaniami zbiorczymi. Jedną z najważniejszych premier kwietnia jest pierwszy z trzech tomów Lucyfera ze scenariuszem Mikea Careya. Oto jedna z najpotężniejszych istot w uniwersum Detective Comics  przyobleczona w ludzką postać knuje swoje własne, przerastające nasze rozumienie, plany.
Ekstrakt: 90%
[image: Lucyfer #1 (wyd.zbiorcze)]
Lucyfer zrzekł się tytułu Króla Zaświatów i zamieszkał na Ziemi, a konkretnie w Los Angeles, gdzie prowadzi świetnie prosperujący bar i szykuje się na długą, spokojną emeryturę. Taką historię opowiedział Neil Gaiman w sadze Pora mgieł w ramach serii Sandman. To streszczenie wystarczy, żeby ze zrozumieniem przeczytać niniejszą książkę  pisze Mike Carey w przedmowie do pierwszego tomu Lucyfera.
Teoretycznie ma rację, jednak płynne podążanie za fabułą jest wówczas dość trudne. Kim jest Lucyfer? Jego dawne imię to Samael  jest on jednym z aniołów, synów Boga w Uniwersum DC (nazywanego w komiksach Obecnością). Przyjął imię Lucyfer, czyli niosący światło, zbuntował się przeciwko poddaństwu wobec Stwórcy, wszczął rebelię w niebiosach i po przegranej wojnie zesłany został na dno piekielnych czeluści. Rządził tam całe eony i w końcu zwyczajnie mu się znudziło. Nie chciał być więcej utożsamiany z źródłem wszelkiego zła (ludzie chętnie definiują zło jako siłę pochodzącą z zewnątrz a nie nich samych) i miał już dość krzywdzącego stereotypu. W Porze mgieł, czwartym tomie Sandmana, oddał Morfeuszowi klucze do Piekła, pozwolił odciąć sobie skrzydła i udał się na Ziemię, aby tam podjąć próbę ucieczki z więzienia predestynacji w jakim lubi zamykać swą kreację Bóg Stwórca. Razem z inną uciekinierką, jedną z córek Lilith o imieniu Mazikeen, prowadzi ekskluzywną knajpę Lux, gdzie przygrywa czasem na pianinie.
Neil Gaiman już od momentu pierwszego pojawienia się Lucyfera w Sandmanie chciał dla niego własnej opowieści. Wielu twórców odmawiało wzięcia się za tę postać  diabeł głównym bohaterem?! Dopiero Mike Carey stanął na wysokości zadania. Natchniony i rozgorączkowany napisał trzyodcinkową miniserię w ramach inicjatywy The Sandman Presents. Jego Diabelska alternatywa ukazała się w pierwszej połowie 1999 roku i szybko przerodziła się w regularną serię. W czerwcu 2000 roku wychodzi pierwszy numer Lucyfera i z miejsca zyskuje ogromną popularność. Pierwszy tom Egmontu zawiera wspomniane trzy odcinki miniserii plus dwadzieścia pierwszych regularnej serii. Potężna cegła, jakich coraz więcej na rynku.
Diabelska alternatywa jest opowieścią mocno gaimanowską, pozostająca w ścisłym związku z estetyką, założeniami i stylem Sandmana. Narysowana w charakterystyczny, bardzo surowy sposób przez Scotta Hamptona, opowiada o pierwszym poważnym starciu Lucyfera z prehistorycznymi bóstwami ludzi pierwotnych. Nie najgorsza, nie najlepsza  stanowiąca po prostu wprowadzenie postaci do uniwersum i ustanowienie pewnych ideowych założeń. Gdy zaczyna się właściwa już seria Lucyfer jest już tylko lepiej. Nasz bohater rozpoczyna wdrażanie swojego szeroko zakrojonego planu, a my powoli poznajemy jego szczegóły. Udajemy się do Hamburga, gdzie poszukujemy magicznych kart Basanos, poznajemy dwunastoletnią Elaine Belloc, która odegra niebagatelną rolę w przyszłości, ruszamy po utracone skrzydła do świata japońskich bóstw i legend, otwieramy Bramę do Nicości przez którą pragną przejść do naszego świata najróżniejsze demony, szykujemy się na wojnę z niebiańskimi zastępami Cherubinów, Serafinów i Archaniołów, by wreszcie odwiedzić jedną z piekielnych prowincji, w której sytuacja wymaga naszej interwencji.
Mniej więcej do piętnastego odcinka Mike Carey konsekwentnie robi trzy rzeczy. Odsłania stopniowo Wielki plan Lucyfera, obudowuje czytelnika światem przedstawionym i  co najważniejsze  snuje magiczne opowieści, powiązane co prawda wspólnym wątkiem fabularnym, ale równocześnie zdolne do utrzymania się na własnych nogach. W trzech czwartych tomu wiele rzeczy wskakuje w końcu na swoje miejsce, a my jesteśmy w stanie ujrzeć tak zwany większy obrazek. A ten jest naprawdę imponujący.
Lucyfer jest bardzo specyficznym głównym bohaterem. To manipulant w stylu Johna Constantinea, tylko że podniesiony do kwadratu. Działa on na nieco wyższym poziomie egzystencji i pozbawiony jest wszelkich człowieczych słabości protagonisty Hellblazera. Lucyfer jest nieludzki, wszystko co robi, robi tylko dla siebie, jest absolutnie skoncentrowany na sobie i własnych celach. Gdyby pomogło to w ich realizacji spaliłby cały świat. I niczego nie widzi w kategoriach dobra i zła, nie ma kodeksu moralnego i dąży tylko do jednego  osiągnięcia absolutnej wolności. Lucyfer pragnie autonomii, możliwości samookreślenia, całkowitej wolnej woli i ucieczki od tyranii boskiej wizji świata.
Carey podkreślał, że jego komiks opowiada przede wszystkim o ojcu i synu, którzy nie potrafią się porozumieć. Syn dorósł i chce być samodzielny  do ojca to nie dociera. Lucyfer w tym układzie jest czymś w rodzaju rodzinnego dramatu, w którym rodzic na siłę obsadza dorosłe dziecko w scenariuszu bez możliwości ucieczki. Dziecko chce iść na swoje i ze wszystkich sił walczy o przełamanie uwarunkowań. Trzeba stawić czoła ojcu  cała siedemdziesięciopięcioodcinkowa seria mówi dokładnie o tej batalii. Tom pierwszy to napinanie muskułów, czyszczenie broni, przygotowywanie przedpola bitwy i umacnianie się na z góry upatrzonych pozycjach.
Omawiany dziś album kończy się wyzwaniem, rękawicą rzuconą samemu Bogu. Zobaczymy czy Wszechmocny ją podejmie ¬ w tym roku czeka nas jeszcze drugi tom Lucyfera.
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  Gdzie pieniędzy brak, tam charakter też nie pomoże

  Paweł Olejniczak

  Stephen Byrne, Jamal Campbell, Juan Ferreyra, Benjamin Percy, Otto Schmidt DC Odrodzenie: Green Arrow #5: Konstelacja strachu
  

  
  W Konstelacji strachu Green Arrow nadal prowadzi walkę z wiatrakami, czyli najpotężniejszą organizacją przestępczą świata.
Ekstrakt: 40%
[image: DC Odrodzenie: Green Arrow #5: Konstelacja strachu]
Dziewiąty Krąg nie dość, że odebrał mu fortunę i rodzinne dziedzictwo, to jeszcze przeciągnął niektórych jego sojuszników na swoją stronę. Oliver Queen jednak się nie poddaje i pokazuje, że bez fortuny nawet mu łatwiej  bez niej zyskał pełen obraz swojego życia. Dowiedział się, co to miłość i przyjaźń oraz przekonał się, że pieniądze szczęścia nie dają. Zapewne dlatego ciągle podejmuje próby ich odzyskania.
Piąty, finałowy tom serii Green Arrow z DC Odrodzenie przynosi rozwiązanie długiej epopei, która wprowadziła liczne zmiany w życiu szmaragdowego łucznika. I jak na dobrą opowieść przystało, czytelnik najpierw zobaczy liczne wyzwania, którym Ollie sprosta dzięki sile charakteru (wykutego na poprzednich wydarzeniach) i swoim sprzymierzeńcom, a na koniec wszystko zostanie podlane gęstym sosem morałów i dobrych przykładów. Zakończenie dosyć jasno sugeruje, że cykl skierowany jest raczej do młodszej części odbiorców: prosta fabuła, liczne wytłumaczenia faktów i powtórzenia, a na koniec przedstawienie ogólnych prawd o miłości i przyjaźni (choć niektóre wyraźnie mówią nie ufaj nikomu) raczej nie zaciekawi nikogo starszego, ale za to ma moc wychowywania młodzieży.
Co prawda po którymś powtórzeniu podobnych scen i wniosków ta moc słabnie, a chęć czytania kolejnych zeszytów opada. Scenarzysta chyba zapomniał, że dla zainteresowania czytelnika nie może po prostu wymyślić danej postaci smutnej przeszłości (typu byłem narkomanem, ale mi się poprawiło), żeby uczynić ją głęboką i wiarygodną. To może sprawić ich sensowna kreacja i realistyczne zachowania. Niestety, tutaj tego trochę brakuje.
Za oprawę graficzną odpowiada kilku rysowników, jednak tradycyjnie na ich tle wyróżnia się Otto Schmidt ze swoją oryginalną stylistyką  łączy tradycyjną, ale dość niepowtarzalną komiksową kreskę z nowoczesnym kolorem. Zeszyty przez niego tworzone połyka się bardzo szybko i z wielką przyjemnością. Czytelnik ani przez chwilę nie zastanawia się, co mają przedstawiać rysunki, mimo że czasami zwierają sporo detali. Pozostali graficy: Juan Ferreyra, Stephen Byrne i Jamal Campbell poszli w nieco mniej oryginalne stylistyki i tworzą poprawną, aczkolwiek nie wyróżniającą się z tłumu im podobnych oprawę. Prosty, nieprzekombinowany scenariusz nie wymaga jednak fajerwerków graficznych.
Piąty tom jest grubszy od poprzedników, ale wydawnictwo Egmont jak zwykle stanęło na wysokości zadania i mimo miękkiej oprawy komiks prezentuje się bardzo dobrze. Wysoka jakość druku i papieru pozwalają bez problemu cieszyć się z lektury komiksu.
Jeśli zatem macie kilkanaście lat, poznajecie świat superbohaterów i chcecie dowiedzieć się czegoś o stosunkach międzyludzkich, polecamy sięgnąć po serię Green Arrow. Co prawda najlepiej byłoby zacząć lekturę od tomu pierwszego. Jeśli jednak jesteście dorośli i nie potrzebujecie być pouczanymi, możecie sięgnąć po ten komiks dla rysunków. Scenariusz raczej nie będzie niczym odkrywczym i dosyć szybko będziecie mogli zapomnieć, o czym właściwie był ten komiks. Prawdopodobnie już następnego dnia.
Plusy:
	oprawa graficzna
	wysoka jakość wydania


Minusy:
	naiwny, moralizatorski scenariusz
	powtarzalne wątki
	niewiarygodne postaci
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  Nie wszystko da się rozstrzygnąć na ringu

  Piotr Pi Gołębiewski

  Balak, Michaël Sanlaville, Bastien Vivès LastMan #5
  

  
  To już piąty tom serii LastMan, a twórcom wciąż udaje się nas zaskakiwać. Zwłaszcza, że dalej nie wiemy o co toczy się gra.
Ekstrakt: 80%
[image: LastMan #5]
Tak, informacje o intrydze i świecie przedstawionym w LastMan są nader skromne i dawkowane czytelnikom w iście aptekarskich dawkach. Sytuacja ta sprawia, że na każdy kolejny odcinek tej sagi, przyjmujący formę niepozornej książeczki, stylizowanej na mangę, czeka się z wypiekami na twarzy. Skoro twórcy mogli opowieść fantasy przenieść do jak najbardziej współczesnej nam metropolii, nie wiadomo, co jeszcze trzymają w zanadrzu.
Sporo się stało od czasu, kiedy poznaliśmy pracownicę piekarni Marianne i jej dziesięcioletniego syna Adriana. Okazało się bowiem, że ich magiczny, pseudośredniowieczny świat to tylko enklawa, a poza chroniącą go granicą eteru leżą o wiele bardziej zaawansowane technicznie krainy. Kobieta z synem udali się tam w pościg za niejakim Richardem Aldaną, nieokrzesanym, tajemniczym przybyszem, który skradł Marianne serce, a Adrianowi trofeum, które razem wygrali w turnieju walki. Po szeregu perturbacji wylądowali w Paxtown, ponurej i niebezpiecznej futurystycznej metropolii. Odnaleźli Aldanę, który okazał się być typkiem spod jeszcze ciemniejszej gwiazdy, niż im się wydawało. Jednocześnie zaangażowali się w miejscowy pojedynek bokserski. Władając magią, od razu stali się jego sensacją.
I w tym momencie zaczyna się tom piąty. Przyznam, że zaczynałem wątpić w to, czy autorom uda się mnie jeszcze tak zaskoczyć, jak miało to miejsce w pierwszych trzech albumach. Bo udział Marianne i Adriana w okrutnym pojedynku bokserskim wydawał się już pomysłem mocno przesadzonym. Richard natomiast z sympatycznego, aroganckiego gbura, zaczął robić się coraz mniej sympatyczny. Krótko mówić, wszystko zmierzało w stronę większej sztampy, niż nam się wydawało.
Nic z tych rzeczy. Yves Balak, Michaël Sanlaville i Bastien Vivès po raz kolejny zagrali nam na nosie, całkowicie przedefiniowując role poszczególnych postaci. Do tego odkryli rąbek tajemnicy związany z magiczną krainą otoczoną eterem. Widać, że nie wymyślają swej opowieści na poczekaniu, tylko starannie planują każdy album, by wciąż utrzymać zainteresowanie czytelników. I to im się chwali. Mam tylko wrażenie, że w zgiełku wydarzeń i twistów fabularnych trochę zaczyna ginąć wyrazistość głównych bohaterów. Być może to dlatego, że w tym numerze bardzo dużo się dzieje. Z drugiej strony mamy więcej Richarda Aldany, więc jest coś za coś.
Tom piąty LasMan nie zawodzi, wciąż dostarczając ekscytujących wrażeń. Tradycyjnie już nie mogę doczekać się kontynuacji, zastanawiając się, jakie to nowe niespodzianki szykują dla nas autorzy. Na razie udaje im się utrzymać równy, wysoki poziom. Oby tak dalej!
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  Tajemnica złotej maczety:O wolność waszą i naszą

  Konrad Wągrowski

  Władysław Krupka, Jerzy Wróblewski Tajemnica złotej maczety #4: Tragiczny dzień
  

  
  Tydzień temu pozostawiliśmy naszego bohatera, polskiego pilota na obczyźnie, w momencie gdy oficjalnie przystąpił do arabskiego ruchu oporu w Algierii, skierowanemu przeciwko francuskim kolonizatorom. Ale o jaki dokładnie ruch oporu chodzi, kto przeciw komu tutaj walczy? Zacznijmy więc dzisiejszą recenzję od małego rysu historycznego.
[image: Tajemnica złotej maczety #4: Tragiczny dzień]
Algieria znalazła się pod panowaniem francuskim w pierwszej połowie XIX wieku. Podbój tego terenu planował już Napoleon Bonaparte, udało się to zrealizować jednak już po jego śmierci. W owym okresie Algieria była częścią Turcji Osmańskiej, która, choć jej wcześniejsza potęga była już mocno nadszarpnięta, wciąż panowała nad rozległymi obszarami Europy, Azji i Afryki. Algieria ze względu na swe położenie, bliskość ziemiom francuskim, leżącym po drugiej stronie Morza Śródziemnego, była dla Francji łakomym kąskiem, oczekiwano tylko na odpowiedni pretekst do inwazji. Okazja zdarzyła się w 1827 roku, gdy  to nie żart  dej Algieru Hussein uderzył konsula Pierrea Debala packą na muchy. Tę zniewagę należało pomścić i w maju 1830 roku ogromne siły inwazyjne o liczności blisko 30 000 żołnierzy wypłynęły z Tulonu. Wojna trwała krótko, po zaledwie trzech tygodniach Algier został zdobyty i ogłoszono francuskie panowanie nad tymi obszarami. Mimo wszystko trudno było mówić o całkowitym zdławieniu arabskiego oporu i ujarzmieniu przeciwnika. Od samego początku powstawały organizacje stawiające sobie na cel wyrzucenie Francuzów z Algierii, nigdy na tym obszarze nie zapanował spokój. Na czele sił arabskich stanął wspominany w poprzedniej części komiksu Pustynnych szlakach emir Abd el Kader, któremu udało się zjednoczyć pod swym berłem liczne zwaśnione wcześniej stronnictwa. W 1832 wybuchła kolejna wojna, która trwała przez dwa lata i zakończyła się rozejmem i podziałem Algierii na strefę francuską i arabską. Francuzi jednak nie odpuścili, kolejna wojna w 1844 roku zakończyła się likwidacją państwa algierskiego i zajęciem Maroka, Abd el Kader musiał uciekać. Kolejna brutalna wojna miała miejsce w 1871 roku, w jej trakcie nie zabrakło okrucieństwa po obu stronach, odczuwanego w dużej mierze przez ludność cywilną. Nienawiść do Francuzów narastała.
Nie pomagał też z pewnością narzucony system polityczny. Algieria, co ciekawe, nie była traktowana jako kolonia czy protektorat, ale jako integralna część państwa francuskiego. Rdzenni mieszkańcy formalnie byli poddanymi francuskiego króla, ale nie mieli praw publicznych, nie mogli wybierać swych przedstawicieli do parlamentu. A to czyniło ich oczywiście obywatelami drugiej kategorii. Widać też było, że metropolia traktuje te ziemie jako obszar dla eksploatacji, nie jako tereny równe z Francji europejską. Do tego dochodziły podziały na gruncie ekonomicznym  europejscy osadnicy, zamieszkujący przede wszystkim obszary nadmorskie byli dużo bogatsi od tubylców. Mimo tego, że Francja robiła pewne pozorujące ruchy konsolidacyjne (jak np. wspólną naukę w szkołach dla dzieci francuskich i arabskich), integracja była fikcją.
Po pierwszej wojnie światowej zaczął rozwijać się świadomy algierski ruch narodowowyzwoleńczy (aktywnym jego uczestnikiem był m.in. wnuk Abd el Kadera Chalid). Powstawały kolejne niepodległościowe partie polityczne i ruchy religijne. Wydaje się jednak, że stan nieustającej wojny miedzy powstańcami a siłami francuskimi, jaki ukazują w swym komiksie Krupka i Wróblewski jest mocno przesadzony. Akcja toczy się w 1942 roku, a faktem jest, że nasilenie działalności narodowowyzwoleńczej nastąpiło jednak później. Pierwszym impulsem było lądowanie sił amerykańskich w 1942 roku, które zachwiało francuską potęgą w tym rejonie i ośmieliło ruchy arabskie. Do bezpośrednich walk doszło w 1945 roku, a wojna wyzwoleńcza wybuchła w 1954 r. po klęsce francuskiej w Indochinach, co ośmieliło Algierczyków. Konflikt zakończyła ostatecznie kilka lat później decyzja prezydenta Charlesa de Gaullea, który ogłosił wycofanie się Francuzów a Algierii (co zresztą zaowocowało nienawiścią licznych rodaków i kilkoma zamachami na życie generała, o czym wiemy choćby z Dnia Szakala Forsytha).
[image: ]
Na razie jednak mamy rok 1942 przed inwazją aliantów, a wojna domowa w komiksie trwa. Witold zdobywa szacunek i zaufanie bojowców, uznanie ich dowódcy i przyjaźń jednego z nich, Allala. Bogiem a prawdą nie do końca wiadomo, czym sobie na to zasłużył. W komiksie (w poprzednim zeszycie) oglądaliśmy jego jedną jedyną akcję, w której raczej pełnił rolę asystenta, a poza tym wysłuchaliśmy tylko wielu deklaracji z obu stron, jak to bardzo cenią się nawzajem i cieszą, że mogą wspólnie walczyć o słuszną sprawę. Tak czy inaczej, Witold otrzymuje w ramach uznania (choć nie wiadomo właściwie za co) ową tytułową złotą maczetę oraz nową misję  musi przeniknąć między kolonizatorów i wspierać grupę dywersyjną  a właściwie egzekucyjną, bo jej zadaniem jest eliminowanie wyższych francuskich urzędników. Z tym przenikaniem w szeregi Europejczyków to chyba znów nie za bardzo się udaje, bo właściwie już podczas pierwszej misji następuje wpadka  Witold w kobiecym przebraniu (!) zostaje zdemaskowany, rozpętuje się strzelanina, w której ginie towarzysz naszego bohatera (co, wbrew intencjom twórców, pozostawia czytelnika w zasadzie niewzruszonego, bo niespecjalnie miał okazję poznać tą postać). Jeśli ta złota maczeta miała przynosić szczęście, to po tej pierwszej akcji wracałbym do dowódcy oddziału z reklamacjami. Na szczęście wkrótce lądują Amerykanie i Witold może snuć plany o powrocie do polskiego lotnictwa.
[image: ]
To już drugi album z tego cyklu z akcją całkowicie umiejscowioną w Algierii. Dosyć nietypowy koncept, być może Krupka był zainspirowany afrykańskimi przygodami Franka Dolasa w Jak rozpętałem drugą wojnę światową, być może chciał nakreślić mniej oczywisty szlak tułaczki polskiego żołnierza, a być może chciał po prostu być oryginalny. Jego bohater miał wspierać ruch narodowowyzwoleńczy, a jego algierska wersja wydawała być się ciekawsza od ogranych Francuzów (tych z maquis), Greków czy Jugosłowian (choć należy nadmienić, że wobec tego nasz bohater nie walczy przeciwko tym, którzy najechali Polskę, czyli Niemcom lecz dawnym sojusznikom Francuzom - co prawda tu podległym Vichy). Niestety, Krupka nie ma ani wiedzy, ani talentu, by ten konflikt ciekawie przedstawić. Jak wspominałem, bohaterowie wygłaszają głownie różne napuszone frazesy, nie ma na lekarstwo jakichś kulturowych różnic, ciekawostek, nawet rysy bohaterów Wróblewski rysuje raczej na modłę europejską. Z egzotyki zostają pustynie, palmy i trochę orańskich uliczek.
[image: ]
Tym razem Wróblewski przypomina sobie, że w zasadzie bohaterami komiksów jest trzech czarkowskich chłopców, i wrzuca dużo więcej rysunków, gdy siedzą zasłuchani w opowieść naszego bohatera. A to  niestety  wiąże się znów z pokazywaniem, jak bardzo Krupka nie umie pisać młodzieżowych dialogów (Maciek! Nie przerywaj panu Witoldowi!). Chłopcom sekunduje dzielnie główny bohater, bowiem możemy zapoznawać się z jego osobistymi refleksjami w stylu Zaczyna się pierwszy etap moich nieznanych przygód, co mi przyniesie najbliższa przyszłość? czy Wygląda na to, że ryzyko stało się moim zawodem, a w starszej wersji  opowieściami o fascynacji uprawą kwiatów i robieniem konfitur. Mimo tych ułomności, w dużej części właściwych dla całej serii, Tragiczny dzień to album lepszy od poprzedniej części. Przynajmniej powolna budowa napięcia kończy się dramatycznym i dynamicznym finałem, a finałowe lądowanie amerykańskich wojsk jest zapowiedzią zmiany scenerii w kolejnych zeszytach.
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  Nowe życie

  Paweł Ciołkiewicz

  Frederik Peeters Aama #3: Pustynia luster
  

  
  Trzeci tom komiksu Aama Frederika Peetersa przynosi prawdziwe trzęsienie ziemi. Wydarzenia nabierają tempa, a wokół bohaterów robi się coraz niebezpieczniej. Verloc Nim wspólnie ze swoim bratem Conradem oraz robotem Churchillem odkrywają przerażającą prawdę o tym, co wydarzyło się na planecie Ona(ji).
Ekstrakt: 90%
[image: Aama #3: Pustynia luster]
Opowieść rozpoczęła się, gdy Verloc odzyskał przytomność na obcej planecie. Nie pamiętał, jak się tu znalazł, ani co robił przez kilka ostatnich dni. Dzięki robotowi o imieniu Churchill dostał jednak szansę na odzyskanie wspomnień. Przypominający małpę robot wręczył mu spisywany przez ostatnie dni dziennik. Ze sporządzonych przez siebie zapisków, bohater dowiedział się, że towarzyszył swojemu bratu Conradowi w wyprawie na planetę Ona(ji). Conrad na zlecenie korporacji Muy-Tang miał odnaleźć wysłaną tam kilka lat wcześniej ekspedycję naukową i odebrać pewien przedmiot  Aamę. Po przybyciu na miejsce, okazało się jednak, że to nie będzie rutynowa misja. W grupie naukowców nastąpił rozłam. Profesor Woland wraz z jednym ze współpracowników zabrała Aamę i wyruszyła w jakieś odległe miejsce z zamiarem rozpoczęcia eksperymentu. Jeszcze dziwniejsze było to, że wśród członków ekspedycji pojawiła się niedawno, nie wiadomo skąd, mała dziewczynka, łudząco przypominająca córkę Verloca. Jak pamiętamy Lilja  prawdziwa córka Verloca  urodziła się sześć lat temu w bez żadnych korekcji genetycznych, co było postrzegane przez innych jako ryzykowana ekstrawagancja. Gdy okazało się, że dziewczynka rozwija się w nieco inny od przyjętych norm sposób, związek Verloca i Silice zaczął się rozpadać. To właśnie między innymi z powodu tego kryzysu bohater zdecydował się towarzyszyć swemu bratu w wyprawie. Conrad, Verloc, doktor Freinko, profesor Myo oraz tajemnicza dziewczynka wyruszyli na poszukiwania profesor Woland. Po drodze natknęli się na wiele dowodów świadczących o tym, że wypuściła ona Aamę rozpoczynając proces ewolucyjnej metamorfozy planety. Im dalej od bazy, tym więcej na pustynnej dotąd planecie przejawów nowego  dziwnego  życia. Co gorsza, robiło się coraz niebezpieczniej. Z bohaterami rozstaliśmy się, gdy ich oczom ukazał się potworny widok. Dziwne stworzenia pastwiły się nad ciałem jednego z członków ekipy profesor Woland.
Trzeci tom rozpoczyna się od zaskakująco krwawych scen. Członkowie wyprawy poszukującej profesor Woland są masakrowani przez dziwne stwory. Pomimo śmierci dwojga członków ekipy Conrad podejmuje decyzję o dalszym marszu przez coraz dziwniejsze i niebezpieczniejsze tereny. Profesor Woland musi zostać odnaleziona za wszelką cenę. Wyprawa zatem trwa dalej, a Verloc powoli dowiaduje się coraz więcej o przebiegu eksperymentu oraz naturze tajemniczej dziewczynki. Nowych informacji udziela mu Rajeev  naukowiec, który towarzyszył doktor Woland. Według jego teorii Aama ma być realizacją marzenia pary naukowców  Woland oraz jej męża, szefa korporacji Muy-Tang. Rajeev uważa, że Aama ma służyć czemuś więcej niż badaniu ewolucji żywych istot  ma to być próba ingerencji w ewolucję rodzaju ludzkiego. Verloc zastanawia się nad tym, jaką rolę ma tu do odegrania on sam i jego córka, a Conrad powoli uświadamia sobie, że i on został wykorzystany i oszukany przez Muy-Tang. Równocześnie rzeczywistość, w której podróżuje ekspedycja, zaczyna się załamywać. Verloc traci orientację i zatraca się w jakichś dziwnych halucynacjach. A może to wcale nie są halucynacje?
Trzeci tom Aamy to prawdziwe wyzwanie dla czytelnika. Peeters zaczyna kwestionować naturę rzeczywistości, w jakiej funkcjonują bohaterowie i odsłania nowe fakty dotyczące tajemniczego eksperymentu prowadzonego przez korporację Muy-Tang na planecie Ona(ji). Trzeba przyznać, że robi się naprawdę dziwnie i coraz ciekawiej. Środek ciężkości został przesunięty z opowieści o egzystencjalno-uczuciowych rozterkach Verloca, na refleksję o naturze procesu ewolucji oraz konsekwencjach naukowych ingerencji w ten proces. Co więcej, autor pogłębia tajemnicę skrywającą się za dziwnymi zbiegami okoliczności, jakie stają się udziałem bohaterów. W zupełnie innym świetle ukazuje się nam cały eksperyment związany z Aamą i zmienia się postrzeganie roli obu braci w tym przedsięwzięciu. Narracja staje się coraz bardziej oniryczna, co znajduje odzwierciedlenie w warstwie graficznej. Obrazy nowego życia powstającego na Ona(ji) są przedstawiane z coraz większym rozmachem. W finale trzeciego tomu dochodzimy do punktu, w którym Verloc kończy lekturę swoich zapisków i doznaje olśnienia. Przypomina sobie wszystko, do czego doszło i uświadamia sobie, że teraz dopiero czeka go trudne zadanie. A nas czeka zapewne jeszcze niejedna niespodzianka w czwartym i zarazem ostatnim tomie serii.
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  Świat bez informacji

  Andrzej Goryl

  Enki Bilal Bug #2
  

  
  Enki Bilal to jeden z mistrzów światowego komiksu. Tego nikt mu nie odbierze. Takie tytuły jak Polowanie, czy Trylogia Nikopola dały mu stałe miejsce w panteonie. Oprócz nich artysta stworzył też mnóstwo innych komiksów  czasem gorszych, czasem lepszych, ale nigdy nie dobijających do poziomu pozycji wcześniej wspomnianych.
Ekstrakt: 70%
[image: Bug #2]
Jego najnowsza seria nosi tytuł Bug i opowiada o świecie, w którym wszystkie dane cyfrowe zostały wymazane i przeniesione do umysłu jednego człowieka. Świat pogrąża się w chaosie, a urządzenia i usługi  te, do których już zdążyliśmy się przyzwyczaić  nie działają. To świat postapokaliptyczny. Wprawdzie cywilizacja jeszcze się jako tako trzyma, ale większość jej dorobku została utracona  a przynajmniej większość osób nie ma do niej dostępu. Różne stronnictwa (rządy, ale nie tylko) rozpoczynają bezpardonową (a momentami też groteskową) walkę o władzę nad nową rzeczywistością. Pierwszy tom tej serii mnie rozczarował  Bilal wyraźnie był w słabszej formie, gdy go tworzył  a jak wypada drugi?
Zdecydowanie lepiej! W tym albumie artysta złapał właściwy rytm opowieści i prowadzi ją tak, że komiks czyta się z przyjemnością. Wciąż nie ma tu wielu oryginalnych pomysłów, ale autor na tyle umiejętnie opowiada, że przestaje to przeszkadzać. Twórca mocniej skupia się tutaj na sprawnym przedstawieniu fabuły, a to procentuje. Dzieje się więcej i szybciej. Wątek tajemnicy stojącej za globalnym kataklizmem też oczywiście jest rozwijany, jednak na pierwszym planie jest sensacyjna intryga  starcie stronnictw, starających się dorwać głównego bohatera i przejąć znajdujące się w jego mózgu informacje. Dużo lepiej wypada też przedstawienie świata po katastrofie. W pierwszym tomie wydawał się być trochę zbyt pusty i niedookreślony, teraz zyskał więcej szczegółów oraz punktów widzenia. Bilal doprawia całość czarnym, często absurdalnym humorem, który dobrze współgra z atmosferą końca cywilizacji. Komediowe wstawki były wprawdzie obecne już w poprzedniej części, ale tutaj zostały umiejętniej wpasowane.
Żeby nie było tak do końca miło, pod względem grafiki nie ma niestety takiego progresu. W tym cyklu Bilal wyraźnie sobie odpuścił i stworzył plansze poniżej swoich możliwości. Nie są złe, ale widać spadek formy w stosunku do prac z wcześniejszych albumów. Te w Bugu są tworzone na szybko, z mniejszą dbałością o szczegóły, przez co część kadrów zdaje się być niepotrzebnie pusta  a duży format komiksu (powiększone A4) jeszcze pogłębia to wrażenie. Dodatkowo plansze psują niepasujące do stylu artysty dymki i użyty w nich krój pisma.
Druga część Bug jest lepsza od pierwszej  historia się zgrabnie rozwija, a autor dorzucił do fabuły więcej mięsa i humoru. Wciąż nie jest to komiks, który można z czystym sumieniem polecać każdemu, ale jeśli tendencja zwyżkowa się utrzyma, to kolejne części mogą być naprawdę dobre. Oby!
Plusy:
	Nieźle poprowadzona fabuła
	Umiejętnie wplecione elementy humorystyczne
	Progres w stosunku do pierwszej części


Minusy:
	Bilal wciąż rysuje poniżej swoich możliwości
	Słabe liternictwo
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  Ile to jest w kocich minutach?

  Marcin Osuch

  Jim Davis Garfield: Garfield - Tłusty koci trójpak #9
  

  
  Dziewiąty Tłusty koci trójpak zaczyna się od tradycyjnego amerykańskiego zjazdu klasowego. Jon nie wypada na nim najgorzej, ale przecież nie za to kochamy komiksy Jima Davisa. Na szczęście dalej wszystko jest po staremu.
Ekstrakt: 90%
[image: Garfield: Garfield - Tłusty koci trójpak #9]
W tym albumie znajdziemy paski oryginalnie publikowane w latach 1992-94. Tak, to jest dokładnie ten zestaw historyjek, w którym Garfield obchodzi swoje piętnaste urodziny. Ba, znajdziemy także zestaw wszystkich wcześniejszych urodzinowych pasków. Ale to należy traktować jako swoistą ciekawostkę, bo tonie ona w zalewie pozostałych gagów. Bo Tłuste kocie trójpaki są tak potężną dawką kociego humoru, że nawet słabsze, czasem nachalne paski toną w zalewie całości, szczególnie jeśli są częścią czegoś, co można nazwać serią  Garfield i pająki, Garfield i myszy, Garfield i Nermal, Garfield i ciasteczka itp., itd. A trzeba przyznać, że w porównaniu z poprzednim tomem, tematyka jest mocno urozmaicona. Są wspomniani Nermal, pająk i myszy. Dużo czasu spędza też Garfield na rozmowach z gadającą wagą. Mniej usatysfakcjonowani będą obserwatorzy miłosnych zmagań Jona, które w tym albumie w większości sprowadzają się do mocno nieudanych zaczepek w parku. Nie będąc wielkim fanem tej tematyki, najbardziej doceniam celne komentarze Garfielda.
Nie trzeba być wytrawnym czytelnikiem, aby zauważyć, że Davisowi udała się sztuka niezwykła. Stworzył postać, która potrafi być zabawna zarówno w wersji maksymalnie rozleniwionej (zawinięty w kocyk, z literką Z w dymku), jak i ekstremalnie dynamicznej, objawiającej się szczególnie dzikimi pogoniami z Odiem. Co więcej, patrząc na te dwie odmiany Garfielda, mamy przekonanie o jego pełnej spójności charakterologicznej.
Raz na jakiś czas rysownik wprowadza do znanego (i lubianego) schematu drobną zmianę, nieco inny akcent. Nie raz Garfield rzucał Odiemu niewidzialną piłkę, wyobraźcie sobie minę kocura, gdy pies w końcu tę piłkę przyniósł. I kolejny przykład, gdy wbrew temu, do czego jesteśmy przyzwyczajeni, obydwa zwierzaki robią coś zgodnie razem. Przepiękny obrazek.
I najważniejsze, ten komiks ma ogromne walory edukacyjne. Jeśli przeczytacie uważnie, to dowiecie się, jak przeliczać ludzkie pół godziny (które minęło od ostatniego posiłku) na kocie minuty. Oraz co dzieje się z samotnym hamburgerem, który oddzielił się od stada.
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  Była sobie Maria Skłodowska-Curie

  Sławomir Grabowski

  Jordi Bayarri Najwybitniejsi Naukowcy. Maria Skłodowska-Curie. Pierwiastki promieniotwórcze
  

  
  Komiks Maria Skłodowska-Curie. Pierwiastki promieniotwórcze hiszpańskiego autora Jordiego Bayarriego jest ciekawą formą przybliżenia postaci tej wybitnej uczonej dla młodszego odbiorcy.
Ekstrakt: 80%
[image: Najwybitniejsi Naukowcy. Maria Skłodowska-Curie. Pierwiastki promieniotwórcze]
Seria wydawnictwa Egmont Najwybitniejsi naukowcy przedstawi takich tytanów nauki jak Darwin, Einstein czy Newton; w oryginale ukazały się też komiksy o Galileuszu i  co lekko zaskakujące  Adzie Lovelace czy Santiago Ramónie y Cajalu, hiszpańskim prekursorze neurobiologii. Jest to kolejna nieoficjalna próba stworzenia kanonu najwybitniejszych naukowców, która zawsze będzie budzić wątpliwości doborem pewnych nazwisk i pominięciem innych (np. dlaczego nie Kopernik, Archimedes, Hawking?).
Na początek otrzymaliśmy komiksy poświęcone Darwinowi i  właśnie  Marii Skłodowskiej-Curie (wydany po raz pierwszy w oryginale w 2014 roku). Sam komiks jest króciutki, 32 strony formatu a5 można przeczytać w kilka chwil. Język jest dostosowany do młodego odbiorcy, może z wyjątkiem takich wypowiedzi jak skonstruowaliśmy elektrometr wyposażony w kwarc piezoelektryczny, których zresztą jest niewiele, ale młodszy odbiorca może poczuć pewną dezorientację.
Tekst w komiksie jest oparty głównie na dialogach, dymki opisowe występują w ilościach aptekarskich. Takie rozwiązanie dodało dynamiki opowieści: zamiast kolejnych wyliczeń, że stało się to i to, widzimy bohaterkę mówiącą Ach! Niemożliwe! Znowu dostałam Nobla!. Z drugiej strony, tempo wydarzeń jest momentami zbyt szybkie, życie noblistki przebiega nam przed oczami z prędkością pociągu ekspresowego, bez informacji o tym, że minęliśmy kolejny przestanek i między jednym a drugim kadrem minęło parę lat.
Książeczka została starannie wydana. Zawiera też ciekawe dodatki: wstępne szkice Bayarriego, notki biograficzne o najważniejszych postaciach w życiu noblistki i posłowie dr Tomasza Rożka. Do pełni szczęścia brakuje tylko krótkiego słowniczka najważniejszych pojęć naukowych.
Rysunek jest przyjemny dla oka, wygląda zresztą na silnie inspirowany francuską serią Był sobie człowiek (i kolejnymi)  być może to celowy zabieg, odwołujący się do edukacyjnego charakteru tej klasycznej animacji. Kolorystyce Daniego Seija są również trudno cokolwiek zarzucić, kolory są żywe, ale nie jaskrawe, a wypełnienia konturów niejednolite, podkreślające światła i cienie.
W komiksie przedstawiono właściwie wszystko, co najważniejsze w biografii Skłodowskiej-Curie. Opowieść zaczyna się od dzieciństwa spędzonego w Polsce, z podkreśleniem roli rodziców, wpajających dzieciom zamiłowanie do wiedzy. Wspomniano też o wychowaniu patriotycznym, zaborach i rusyfikacji  warto docenić, że zagraniczny autor o tym pamiętał. Następne rozdziały to m. in. studia na Sorbonie, owocny związek z Pierrem Curie i epizod wojenny (dwukrotna noblistka jako kierowca ciężarówki na froncie  dziś trudne do wyobrażenia). Najwięcej uwagi poświęca się oczywiście odkryciom naukowym, ale pokazano też, co ciekawe, usilne starania noblistki o dofinansowanie badań. Jak chociażby spotkanie z baronem Edmondem de Rotschildem, które zaowocowało uzyskaniem darowizny na Instytut Radowy. Albo wizytę w USA, mającą na celu zebranie funduszy na gram radu. Wniosek: badania naukowe kosztują, a ubieganie się o pieniądze nie jest powodem do wstydu. Co dzisiejsi krytycy big pharmy powinni wziąć sobie do serca.
W dobie powszechnej nieufności wobec nauki i zalewu irracjonalnych teorii warto zapoznać młode pokolenie z takimi postaciami jak Maria Skłodowska-Curie. Dodatkowo ambicją autora jest wzmocnienie komiksu jako narzędzia edukacyjnego, co też warto docenić.
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  Brak umiaru szkodzi

  Dagmara Trembicka-Brzozowska

  Leo Betelgeza (wyd.II)
  

  
  Luiz Eduardo de Oliveira, bardziej znany jako Leo, najwyraźniej jest fanem klasycznego science fiction z lat 80. Jego Betelgeza nosi wszystkie znaki inspiracji powieściami, jakie pisali Sheri Tepper, Brian Aldiss czy Nancy Kress  jednak wypada na ich tle słabo. Przez główną bohaterkę!
Ekstrakt: 50%
[image: Betelgeza (wyd.II)]
Betelgeza to druga seria w cyklu Les Mondes d′Aldébaran  czyli Światy Aldebarana  opus magnum Leo, rysowanego i wydawanego przez 25 lat (pierwszy tom serii Aldebaran to 1994 rok, najnowszy, drugi epizod Powrotu na Aldebarana, ukazał się w 2019 roku). Autor, zajmujący się i rysunkiem, i scenariuszem, prezentuje całkiem odważną wizję kolonizacji planet w różnych układach słonecznych, a także wprowadza elementy pierwszego kontaktu z przedstawicielami innych gatunków. Jest tu sporo rozmachu i bardzo mało technikaliów, stąd to raczej pozycja dla fanów miękkiego SF lub space opery (jak u Kress czy Tepper właśnie).
Trafiamy więc na Betelgezę 6, nowoskolonizowaną planetę z odległego układu. Statek kolonistów uległ awarii  utracono łączność, na powierzchnię globu dostała się zaledwie niewielka grupa, reszta zginęła w komorach hibernacyjnych. Z Aldebarana wyrusza misja mająca określić, co się stało  i także wpada w tarapaty. Planeta jest bardziej nieprzyjazna, niż myślano, a ocalali koloniści są w stanie permanentnego konfliktu światopoglądowego między konserwatywnym uciskiem a oświeconą równością. Clue staje się jednak wyprawa głównej bohaterki, znanej z serii Aldebaran, Kim Keller. Gdy dowodzona przez nią misja zwiadowczo-ratunkowa się nie udaje, postanawia negocjować z kolonistami i wyruszyć z nimi na poszukiwanie dowodu na istnienie wyższej inteligencji w lasach Betelgezy.
Sam motyw nie jest nowy ani odkrywczy  korzystało z niego, z sukcesami, wielu autorów fantastyki naukowej. Daje za to ogromne pole do popisu, a także do rozważań, które miękka SF lubi: na temat społeczności i ich rozwoju, cywilizacji, kultury. Leo wyraźnie próbował iść w tym kierunku, dokładając do swoich tez pełną rozmachu wizję obcej przyrody Betelgezy 6. Popełnił jednak zasadniczy błąd: za bardzo skoncentrował się na głównej bohaterce. I to w złym sensie.
W trakcie lektury można odnieść wrażenie, że Betelgeza nie jest o podboju kosmosu i jego konsekwencjach, ale o urodzie Kim Keller. Niemal każdy z męskich bohaterów zachwyca się jej pięknem, zakochuje, usiłuje zaciągnąć do łóżka, zobaczyć nago, a przynajmniej namówić na randkę. Przybiera to wręcz groteskowy wymiar, zwłaszcza że Kim część amantów traktuje przychylnie, dla części bez wyraźnego powodu jest zwyczajną suczą, a w międzyczasie potrafi rzucić tekstem w rodzaju O rety! Ciągle wszystkich podniecam. W tej afirmacji bohaterki gubi się sens opowieści o możliwym kontakcie z obcą inteligencją czy moralnych rozterkach przeżycie czy wolność. Dostajemy opowieść o seksownej pani biolog o bardzo lewicowych poglądach, nielubiącej dyskusji, za to lubiącej obserwować zwierzątka.
Graficznie jest doskonale średnio. Krajobrazy, te kosmiczne, jak i planetarne, są super: pełne rozmachu, nasyconych barw, przedziwnych stworzeń. Z kolei postaci ludzkie są niezbyt ładne, tak to nazwijmy. Podobne do siebie, z dość kanciastymi rysami, raczej mało atrakcyjne dla czytelnika.
Betelgeza miała być przyjemnym komiksem science fiction o eksploracji kosmosu. Ze względu na dziwną fiksację autora na głównej bohaterce  nie broni się w tym zakresie. Zasygnalizowane ciekawe problemy natury moralnej toną w narracji, a całość pozostawia wrażenie, jakby wątki były poszarpane i niedokończone. Może w kolejnych cyklach Światów Aldebarana będzie lepiej, ale w tym momencie to tylko standardowy średniak.
Plusy:
	ciekawa wizja obcej planety
	próba naszkicowania problemów społecznych i etycznych


Minusy:
	dominacja wątku Kim Keller
	wątki romantyczne
	średnia kreska
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  Surowy w treści, surowy w formie

  Piotr Pi Gołębiewski

  Jeff Lemire Zagubione psy
  

  
  Jeff Lemire to obecnie gwiazda światowego komiksu. Wydawnictwo KBOOM postanowiło nam przybliżyć jego początki, serwując niewielki tomik Zagubione psy, będący debiutem artysty.
Ekstrakt: 60%
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Co tu dużo mówić, Zagubione psy skierowane są przede wszystkim do fanów Lemire′a, którzy chcą prześledzić drogę, jaką przebył ten kanadyjski scenarzysta i rysownik od wydawnictw niezależnych, robionych niemal chałupniczą metodą, do megaprodukcji firmowanych przez Marvela i DC Comics. Ci zapewne doznają szoku w zetknięciu z surową formą, ale odnajdą tu zalążki stylu, który w przyszłości dał nam rewelacyjne pozycje pokroju Łasucha, Royal City, czy Podwodnego spawacza. Bo nie oszukujmy się, nie jest to dzieło wybitne, zarówno pod względem graficznym, jak i fabularnym.
Pierwszym, co natychmiast rzuca się w oczy po przekartkowaniu komiksu, to surowa, niedokładna kreska, której towarzyszą bardzo grube warstwy tuszu. Wszystko to sprawia, że kadry czasem są niewyraźne, ale jednocześnie autorowi udaje się z marszu wytworzyć niepokojącą atmosferę. Od pierwszej strony wiemy bowiem, że zaraz stanie się coś strasznego. Nawet pomimo tego, że obcujemy z sielskim widoczkiem szczęśliwe rodziny, podskórnie wyczuwamy, że albo to wszystko jest jedynie fasadą, albo za moment się skończy.
I się kończy. Bohaterem Zagubionych psów jest bowiem potężny rolnik, którego córkę zamordowano na jego oczach, a żonę zgwałcono i śmiertelnie pobito. Pomimo swojej postury i siły nie był w stanie nic zrobić. A wszystko to dlatego, że skręcili nie w tę uliczkę, co trzeba. Mężczyzna z trudem dochodzi do siebie i zamierza się zemścić na katach swoich najbliższych. Nie jest jednak Bruce′em Wayne′em. Nie posiada miliardów, które mógłby zainwestować w wyposażenie Batmana, ani nawet w połowie nie jest tak lotny, jak on, by poradzić sobie z detektywistycznymi łamigłówkami. Może jedynie opierać się na swojej sile, ale czy to wystarczy, by pokonać bandytów?
Scenariusz nie jest, jak widać specjalnie wyszukany. Motyw zbrodni i zemsty jest stary jak świat. A jednak Lemire, choć używając do tego dość topornych środków, pokazuje nam coś zupełnie innego, niż wcielenie kolejnego Punishera. W swoim dramacie stara się uchwycić przede wszystkim człowieka i fakt, że czasem jesteśmy bezsilni wobec brutalnej rzeczywistości. Ten ludzki wymiar komiksu, wraz z pewnego rodzaju oniryczną otoczką, będzie później przez twórcę rozwijany, aż stanie się jego znakiem rozpoznawczym.
Na razie jest to jednak tylko zarys jego możliwości. Cóż, gdyby nie jego przyszłe dokonania, na pewno nikt nie pokusiłby się o tak eleganckie wydanie Zagubionych psów. Zapewne dziś Lemire zupełnie inaczej opowiedziałby tę historię, ale postanowił, że poprawi tylko liternictwo na bardziej czytelne, a resztą pokaże takim, jakie było. Ma to swój urok, aczkolwiek mam wrażenie, że omawianej pozycji o wiele bardziej służyłoby skromniejsze wydanie. Twarda oprawa i kredowy papier trochę nie pasują do tej nieopierzonej impresji, wyciągniętej z pudełka z koślawym napisem underground.
Niemniej, jeśli zostaliście już ostrzeżeni, że Zagubione psy to dopiero wprawka do przyszłych dokonań Kanadyjczyka, możecie śmiało sięgnąć po ten tomik. Jego odbiór w dużej mierze zależy od nastawienia. Każdy jakoś zaczynał i choć nie jest to rzecz wybitna, to o wstydzie na pewno nie może być mowy.
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  Niekoniecznie jasno pisane:Jak żywioł

  Marcin Knyszyński

  
  

  
  Elektra Natchios, jedna z najciekawszych żeńskich bohaterek Uniwersum Marvela pojawiła się po raz pierwszy w sto sześćdziesiątym ósmym numerze Daredevila autorstwa Franka Millera. Jej komiksowy ojciec już na starcie zasygnalizował, że Elektra nie jest i nigdy nie będzie podobna do innych superbohaterek Marvela. Elektra Assassin, ośmioczęściowa miniseria sprzed trzydziestu pięciu lat, utrwala kontrowersyjny wizerunek partnerki Daredevila i jest jednym z największych osiągnięć w karierze Franka Millera.
[image: Elektra: Elektra Assassin]
W roku 1983 Frank Miller stał na Parnasie. W lutym odszedł z Daredevila, gdzie zrobił rewolucję i zajął się własnym, w pełni autorskim projektem  Roninem. Jest to tytuł ważny w kontekście omawianego dziś albumu, gdyż wiele idei i pomysłów tam zamieszczonych rozwijanych jest właśnie tutaj. Gdy przyszedł rok 1986, gwiazda Millera świeciła chyba najjaśniej  Powrót mrocznego rycerza i Daredevil: Born Again wydawane były dokładnie w tym samym czasie i obydwa okrzyknięto wielkimi sukcesami, mierzonymi zarówno wpływami ze sprzedaży i ocenami krytyków komiksowych. Fakt jednoczesnej pracy dla dwóch wielkich molochów wydawniczych (Batman dla DC, Daredevil dla Marvela) w żaden sposób nie wpłynął na jakość pracy autora. I jakby tego było mało, w tym samym roku odezwało się do niego trzecie wydawnictwo.
Inicjatywa Epic Comics była imprintem Marvela, założonym w 1982 roku. Powstała tak naprawdę z dwóch powodów  rosnącej popularności Epic Illustrated, komiksowego magazynu wydawanego przez Marvela oraz coraz większej potrzeby wyjścia poza ograniczenia nałożone przez Comic Code Authority, czyli kodeks cenzurujący komiksy zawierające nagość, seks, przemoc i inne treści dozwolone tylko dla dorosłych. Magazyn Epic Illustrated, niczym słynny wtedy i niezmiernie popularny Heavy Metal, już to robił  teraz trzeba było dłuższych form przekazu. Elektra Assassin wpisała się w rzeczoną ideę idealnie, choć mainstream miałby w jej przypadku największy problem nie z treściami niedozwolonymi, lecz bardzo eksperymentalna i trudną w odbiorze formą.
Frank Miller miał wtedy dopiero dwadzieścia dziewięć lat. Szefostwo Marvela już od jakiegoś czasu planowało jego komiksowy mariaż z innym młodym, gniewnym  młodszym o rok rysownikiem, Billem Sienkiewiczem. Prawnuk Henryka Sienkiewicza był w 1986 roku wschodzącą gwiazdą  realistyczne podejście do ilustracji w Moon Knight i coraz śmielsze wplatanie surrealizmu i eksperymentów z formą w The New Mutants zdobyło szerokie uznanie. Sienkiewicz chciał jednak pójść dalej  a że uważał Millera za wizjonera, wiązał z taką współpracą spore nadzieje. Marvel zaproponował dwa projekty, które tworzone były jednocześnie. Pierwszym z nich był Daredevil. The Love and War wydany w serii Marvel Graphic Novel, który znamy z trzeciego tomu zbiorczego Daredevila. To właśnie tam Kingpin przypominał nie człowieka, lecz chodzącą górę. Drugim komiksem była ośmioczęściowa Elektra: Assassin, gdzie obaj panowie poszli jeszcze dalej, jeśli chodzi o eksperymenty z formą. Seria pisana była tak zwaną metoda pełnego scenariusza, czyli zupełnie inaczej niż zakładała słynna metoda Marvela Stana Lee. Miller zaplanował ze szczegółami każdą stronę, każdy kadr, treść i nawet dokładne położenie tegoż tekstu. Sienkiewicz nie był jednak pozbawiony głosu  wspomina, że szukali zawsze wspólnej wizji i negocjowali dość intensywnie. Elektra. Assassin wychodziła pomiędzy sierpniem 1986 a marcem 1987 roku  w Polsce ukazała się w wydaniu zbiorczym trzydzieści lat później.
[image: ]
Gdzieś w Ameryce Południowej, w małym fikcyjnym kraiku o nazwie San Conception, dochodzi do zamachu na prezydenta Carlosa Huevosa. Zabójczynią jest nikt inny jak Elektra  pojmana przez tamtejsze służby ląduje w szpitalu psychiatrycznym dla kobiet. Musi jednak stamtąd uciec  misja nie jest jeszcze skończona. Elektra podąża bowiem tropem pewnej tajemniczej, demonicznej obecności, zwanej Bestią  po wyeliminowaniu Huevosa, bohaterka wyczuwa ją u ambasadora USA. Demon ów stoi za poczynaniami tajnego Zakonu Dłoni, u którego Elektra pobierała przed laty intensywne nauki  została nie tylko mistrzynią walki wręcz, ale zdobyła również pewne nadnaturalne umiejętności. Podczas pościgu za Bestią Elektra trafia do tajnej bazy SHIELD (znanej z komiksów Marvela, sekretnej organizacji rządu USA, dowodzonej przez Nicka Furyego), gdzie nawiązuje psychiczną więź z Johnem Garrettem. Jest to agent przekształcony w cyborga przez tajny projekt w ramach SHIELD  ExTechOp  tworzący niezniszczalnych superagentów, ludzi-maszyny. Akcja przenosi się następnie do Stanów Zjednoczonych  John Garrett dostaje zadanie pochwycenia Elektry, natomiast ta dalej śledzi Bestię. Demon znalazł bowiem nosiciela ostatecznego  demokratyczny kandydat na prezydenta, wiecznie uśmiechnięty Ken Wind, nie jest już sobą. Światu grozi nuklearna zagłada  Wind/Bestia planuje zmasowany atak na Związek Radziecki, zaraz po wygranych wyborach. SHIELD wysyła tropem Elektry swych najlepszych ludzi, a John Garrett, który poznaje w końcu prawdę o Bestii, staje po stronie naszej bohaterki.
Elektra jest najpopularniejszą postacią wśród wszystkich jakie wymyślił Frank Miller. W omawianym dziś komiksie jest jednak główną narratorką i pierwszoplanową bohaterką tylko w dwóch pierwszych odcinkach. Potem najważniejsza staje się narracja Johna Garretta, groteskowego, kipiącego testosteronem macho-agenta z wąsem, bujną czupryną i stylizacją na policjanta z Miami. Elektra nie mogła być w tym komiksie głównym i jedynym narratorem z prostego powodu. Gdyby było inaczej, zaczęlibyśmy się z nią utożsamiać. Tymczasem przedstawiona została tu raczej jak siła przyrody, swego rodzaju nadczłowiek, żywioł, z którym nie da się za bardzo walczyć. W jej żyłach płynie narkotyk, który powoduje uaktywnienie się mózgu gadziego i pierwotnych, zwierzęcych instynktów. Dodatkowo może również nawiązywać kontakt telepatyczny, tworzyć złudzenia optyczne u innych osób a nawet przenosić umysły między ciałami. Superbohaterka została dość mocno zdehumanizowana (nie tylko ona zresztą), co tak naprawdę uczyniło ją czymś w rodzaju słupa ogłoszeniowego, na którym wszyscy dookoła naklejają swoje oczekiwania, paranoje i fiksacje (tak, czytelnicy również). Każdy widzi w niej to, co chce.
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Również John Garrett ma obsesję na jej punkcie. Niby widział już ładniejsze, ale marzy tylko o niej. Elektra posiada, według niego, siłę wręcz mityczną, jest skarbnicą umiejętności, które mogą zrewolucjonizować dziedzinę szpiegostwa. I  co najważniejsze  są to umiejętności zupełnie inne, niż te, które zaszczepia ExTechOp swoim agentom. Tajny projekt badawczy SHIELD tworzy bowiem, jak to opisuje Miller, potwory Frankensteina, cyborgi, których potęga opiera się na zimnej, maszynowej sile i zawiadującym nią ludzkim mózgiem. John Garrett to plastikowa skóra, hydrauliczne mięśnie, zero człowieka. ExTechOp produkuje postludzi  usprawniając ciało i umysł ma nadzieję na progres człowieczeństwa. Tymczasem Zakon Dłoni spowodował u Elektry tak naprawdę jego regres  bohaterka kieruje się zwierzęcymi odruchami, pierwotnym popędem i instynktem przetrwania. I jest lepsza niż każdy agent SHIELD.
Tajne laboratoria, posthumanizm, cybernetyka, cyborgizacja, wojownicy ninja, manipulacje umysłem, demon knujący zagładę  wszystko to pamiętamy ze wspaniałego Ronina. Niewiarygodne przygody samuraja przeniesionego do świata przeszłości, były tam nazywane całkowicie kretyńską historią. W Elektrze. Assassin John Garrett mówi do swej przeciwniczki, agentki Chastity McBryde: Widzisz Chas, to jest tak, że uległem parapsychicznej dominacji zabójczyni ninja o magicznych mocach i ciele niemal dorównującym twojemu, która musi zabić Kena Winda, bo jest opętany przez demona. A co u ciebie?. To niezwykle zabawne podsumowanie tego, co się właśnie dzieje, potwierdza dobitnie duchowe dziedzictwo Ronina. Ale Frank Miller dokłada jeszcze jedną, ważną rzecz. Elektra. Assassin jest również bardzo efektowną satyrą polityczną, mocno nawiązującą do sytuacji na świecie w połowie lat osiemdziesiątych.
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U Millera, podobnie jak w wydanych w tym samym roku Strażnikach Alana Moorea, zegar zagłady wskazuje kilka minut do północy. Urzędujący prezydent to obleśny mały karzeł, republikanin przypominający swą aparycją Richarda Nixona, który chodzi cały czas z pudełkiem wyposażonym w czerwony przycisk i grozi, że go użyje bo ma jaja, żeby to zrobić. Jego oponent, Ken Wind opętany przez Bestię, to demokrata, superprzystojny trzydziestoparolatek, który z wszystkimi jest na ty, obiecuje złote góry i nie przestaje się uśmiechać ani na chwilę. W takim świecie można wybierać tylko między dżumą i cholerą  politycy to ludzie źli niezależnie od partii jaką reprezentują. Świat opisany w Elektra. Assassin przypomina bardzo ten z późniejszego o dziesięć lat komiksu Transmetropolitan Warrena Ellisa i Daricka Robertsona. Tam również urzędującym prezydentem był zły, spasiony republikanin a jego przeciwnikiem nie przestający się uśmiechać, uosabiający wszystko co najgorsze, pragnący władzy dla samej władzy, demokrata nazywany po prostu Uśmiechniętym. I tak samo jak w Elektrze mieliśmy do czynienia z cyberpunkową scenografią.
Gdy spojrzeć na fabułę Elektry. Assassin po pewnym czasie od lektury (najlepiej dwukrotnej) okazuje się, że mamy do czynienia z dość prostą historią. Aby jednak dojść do tego wniosku trzeba najpierw wziąć udział w swego rodzaju komiksowym rytuale przejścia. Pierwsze dwa odcinki Elektry powodują u nieprzygotowanego czytelnika dość sporą konsternację. Frank Miller miesza ciągle teraźniejszość ze wspomnieniami, zaciera granicę między tym, co rzeczywiste a tym, co wyobrażone. Zaburzona jest całkowicie chronologia wydarzeń, stosowana jest narracja wielooosobowa  często oderwana od sytuacji oglądanej na obrazkach. Zdania są rwane, niejasne  wydaje się momentami, że tkwimy w śnie jakiegoś szaleńca lub na scenie teatru absurdu. Pomysł Millera na taką formę przekazu nie miał by jednak takiej siły rażenia, gdyby nie Bill Sienkiewicz.
Ilustrator Elektry używa jednocześnie najróżniejszych, nie przystających do siebie technik. Dominują akwarele, które według jego opinii są największym sprawdzianem rysownika. Do tego dochodzi ołówek, tusze, kolaże i wklejane fotografie. Twarz Kena winda to  zupełnie jak w serialu South Park  ta sama wycięta skądś uśmiechnięta twarz patrząca bez przerwy w obiektyw kamery (według niektórych sieciowych rewelacji jest to autoportret Sienkiewicza). Mamy ilustracje sprawiające na pierwszy rzut oka wrażenie niedbałych, rysowanych ręką dziecka, inne z kolei to totalna groteska i surrealizm. Postacie Sienkiewicza są skrajnie przerysowane, dźwigają bronie dwa razy większe od nich samych i wyglądają jak istoty z sennego koszmaru. Psychodeliczna metoda zastosowana w Elektrze. Assassin przypomina bardzo to, co robi Dave McKean (patrz; Azyl Arkham, Sygnał do szumu, Czarna Orchidea). W sumie nic dziwnego, obaj terminowali u słynnego grafika Barrona Storeya, którego eksperymenty z formą mogliśmy zobaczyć w komiksie Sandman. Noce nieskończone, gdzie rysował odcinek z Rozpaczą.
Elektra. Assassin to komiks absolutnie wyjątkowy i niecodzienny. Z tego też powodu nie jest skierowany do szerokiego grona odbiorców. A może właśnie dlatego powinien?




Tytuł: Elektra: Elektra Assassin
Scenariusz: Frank Miller
Data wydania: 23 listopada 2016
Rysunki: Bill Sienkiewicz
Wydawca:  Egmont
Cykl: Elektra
Cena: 89,99
Gatunek: superhero
Zobacz w: Kulturowskazie
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  Kadr, który:Włoski temperament

  Marcin Mroziuk

  
  

  
  Podobno muzyka łagodzi obyczaje, ale na załączonym obrazku wyraźnie widzimy, że ta zasada nie zawsze sprawdza się w praktyce.
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Nie da się ukryć, że gitarzysta, który w celu wymierzenia sprawiedliwości używa swego instrumentu niczym maczugi, to widok dość niecodzienny. Czym jednak naraził mu się wyglądający na turystę mężczyzna? Czyżby śmiał skrytykować występ wrażliwego na punkcie swoich umiejętności muzyka? Otóż wszystkiemu winna okazuje się nieznajomość miejscowych obyczajów. Przechodzień, któremu spodobała się śpiewana przez młodego człowieka serenada, postanowił nagrodzić jego wysiłki i rzucił mu do stóp pieniążek. Tymczasem krewki Włoch grał i śpiewał po prostu dla własnej przyjemności, wiec oburzył się, że ktoś daje mu jakąś jałmużnę (niezależnie od jej wysokości).
Przynajmniej takie wytłumaczenie podają poszkodowanemu Kajtek i Koko, którzy są przypadkowymi świadkami całego tego zajścia. Nie mogą oni jednak przewidzieć, że ich troskliwość przyniesie efekty odwrotne od zamierzonych. Nie będzie to bowiem ostatnie spotkanie pary głównych bohaterów z tym turystą,którego będziemy świadkami w Na tropach pitekantropa.
Co gorsza jegomość ten niedługo później uzna, że ilekroć na nich trafia, zawsze ma przykrości. Nieporozumienie na uliczce w Neapolu będzie miało więc jeszcze znacznie dalej idące konsekwencje nie tylko dla mężczyzny poturbowanego przez obdarzonego wybuchowym charakterem śpiewaka
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  Kadr, który:Przelała się czara goryczy

  Marcin Mroziuk

  
  

  
  Wiadomo, że wojsko nie jest wymarzonym miejscem dla prawdziwego indywidualisty. Łatwo można było więc przewidzieć, że wcielenie do armii tytułowego bohatera Przygód Koziołka Matołka dobrze się nie skończy. I rzeczywiście w końcu zostaje on doprowadzony do łez
[image: ]
O ile bowiem z koniecznością zgolenia brody Koziołek Matołek jeszcze jakoś się pogodzi (przynajmniej do momentu, gdy nie zobaczy swego odbicia w wodzie), o tyle później z każdą chwilą jest tylko gorzej. Cóż z tego, że ustawia jak należy w szeregu, kiedy na komendę w tył zwrot stoi jak wmurowany (nie jest bowiem zainteresowany widokiem za plecami!), a rozkaz padnij ignoruje ze wstrętu przed mokrym błotem. 
Mogłoby się więc wydawać, że w tej sytuacji dobrym rozwiązaniem jest odebranie krnąbrnemu bohaterowi karabinu (nie daj Boże jeszcze by kogoś niechcący postrzelił) i wykorzystanie go do ciągnięcia wielkiego bębna. Tymczasem na załączonym kadrze widzimy, że przynosi to efekty odwrotne od zamierzonych. Przyczyną cierpienia Koziołka Matołka nie jest jednak wysiłek fizyczny, bo z pewnością dałby sobie radę nawet z większym ciężarem. Otóż już dźwięk pierwszego uderzenia wywołuje przerażenie tego nietypowego żołnierza. W tym momencie nie może on powstrzymać łez, gdyż zdaje sobie sprawę, że instrument został wykonany z koziej skóry! No cóż, w efekcie tego zajścia nawet wojskowi nie mają wątpliwości, że armia to nie miejsce dla poszukiwacza Pacanowa.
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  Gry


  Recenzje


  Nie zachwyca

  Miłosz Cybowski

  Hades
  

  
  Wydaje mi się, że rozumiem peany wyśpiewywane na część Hadesa, najnowszej gry Super Giant Games. To dobra i złożona gra, która eksploruje mityczne wątki w przyjemny, przystępny i nieoczywisty sposób. Co nie zmienia faktu, że losy syna boga śmierci rozczarowują powtarzalnością elementów i koniecznością przejścia gry po wielokroć.
Ekstrakt: 50%
[image: Hades]
Zazwyczaj w wielu dzisiejszych grach irytuje mnie nacisk kładziony na fabułę kosztem gameplayu  tak było zresztą w przypadku Transistor, innej gry tego producenta. Tam, gdzie recenzowany przed laty Bastion bardzo zgrabnie łączył ciekawą zręcznościówkę z fabularną tajemnicą, Transistor stawiał na snucie opowieści. Wydawać by się mogło, że w określanym mianem rogue-lite Hadesie twórcom udało się wreszcie znaleźć idealny balans między jednym a drugim. Tak się niestety nie stało.
Rzut izometryczny i mechanizm walki przywodzi w wielu miejscach właśnie Bastion: musimy przygotować się na wiele klikania, zwinnych uników i celnych uderzeń. Jako Zagreus, syn Hadesa, z młodzieńczym uporem przedzieramy się przez kolejne komnaty poszczególnych części świata podziemnego, a przyświeca nam tylko jeden cel  wydostanie się stamtąd na powierzchnię. Bohater ma, jak na zbuntowanego nastolatka przystało, dość wszystkiego  swojego ojca, żmudnej i męczącej pracy, mroku, nudy. Dlatego wyrusza na (skazaną na wiele porażek) wędrówkę, w trakcie której przyjdzie mu walczyć z rozmaitymi przeciwnościami losu, duchami uwięzionymi w Asfodelu, Tartarze i na Polach Elizejskich. Nie jest jednak sam  pomocy udzielą mu pojawiający się tu i ówdzie olimpijscy bogowie, zsyłający do podziemi swoje błogosławieństwa. Możemy też liczyć na sympatię niektórych mieszkańców świata podziemnego: Eurydyki, Tantalosa czy samego Cerbera. 
Bardzo szybko przekonamy się, że zadanie stojące przed bohaterem nie jest wcale łatwe. Jak wielu grach spod znaku rogue-lite, będziemy umierać dość często, za każdym razem jednak powrót do samego początku będzie nam dawał nowe możliwości i zwiększał naszą moc. Tym, co jednak wyróżnia Hedesa od innych gier tego samego gatunku jest to, że od pewnego momentu kolejne porażki zdają się nie przynosić zbyt wielu korzyści, a nasze szanse na zwycięstwo pozostają na tym samym poziomie.
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I nie byłoby w tym nic złego, gdyby nie potworna losowość, jaką cechuje się cały mechanizm zdobywania kolejnych darów od olimpijskich krewniaków Zagreusa i innych bonusów, na które możemy natknąć się w podziemiach. Widać przy tym bardzo wyraźnie, że mimo dążenia twórców do ciągłego zbalansowania rozgrywki, niektóre opcje są bardziej korzystne od innych (przykładowo: mój początkowy wybór, by  dla celów czysto fabularnych  związać losy bohatera z Afrodytą, okazał się całkowitym niewypałem i dopiero zadzierzgnięcie bliższej znajomości z Aresem przyniosło mi upragnione zwycięstwo). Na tym jednak nie koniec  nie da się ukryć, że zdarzają się sytuacje, w których oferowane nam wybory (np. dotyczące ulepszeń broni, którą akurat się posługujemy) zupełnie nie współgrają z naszym stylem gry albo pozostałymi bonusami, w które dotychczas zainwestowaliśmy. Jedyne, co w takiej sytuacji możemy zrobić, to zaakceptować fakt, że ta konkretna rozgrywka nie doprowadzi nas do zwycięstwa i albo starać się z niej wycisnąć jak najwięcej, albo rozpocząć wszystko od początku. 
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Nie najlepiej prezentuje się też kwestia sterowania i walki w ogóle  bo choć każda z dostępnych broni wymusza zupełnie inną taktykę, to jednak w ciasnych pomieszczeniach świata podziemnego, przy natłoku rozmaitych wrogów, najczęściej nie sposób grać taktycznie. Jest to szczególnie widoczne na późniejszych poziomach. Ciasnota ostatniego etapu połączona z wysoką żywotnością przeciwników i ich rozmaitymi irytującymi mocami sprawia, że wszystko musi sprowadzać się do nieustannego stosowania uników.
[image: ]
Grę przeszedłem raz (co począć  nie jestem dobry w zręcznościówki), poznałem część historii, po czym dowiedziałem się, że dalszy ciąg czeka mnie po kolejnym przejściu wszystkich poziomów. Kilka razy nawet spróbowałem, ostatecznie jednak uznając, że nie czuję się aż tak zaciekawiony rodzinnymi dramatami bogów i ich potomstwa, by zabawę kontynuować. Oczywiście rozumiem, że ominęło mnie bardzo wiele: nie doprowadziłem do spotkania Achillesa i Patroklesa, Orfeusza i Eurydyki, nie nawiązałem romansu z Tantalosem i zapewne umknęło mi wiele innych smaczków. Cóż jednak począć, skoro Hades, mimo wszystkich nagród i wysokich ocen, po prostu nie zachwyca?




Tytuł: Hades
Data produkcji: 17 września 2020
Producent:  Supergiant Games
Cena: 89,99
Zobacz w: Kulturowskazie
Ekstrakt: 50%
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  Muzyka


  Recenzje


  Tu miejsce na labirynt:W królestwie zapomnienia

  Sebastian Chosiński

  Motorpsycho Kingdom of Oblivion
  

  
  Lata 2017-2020 były dla norweskiego tria Motorpsycho bardzo pracowitymi. Mogło się więc wydawać, że po publikacji albumu The All is One zespół z Trondheim zrobi sobie dłuższą przerwę. Ale nic z tego! Jeszcze przed pandemią muzycy zaczęli przygotowywać nowy materiał, nad którym popracowali dodatkowo po ogłoszeniu lockdownu  i, proszę, w kwietniu tego roku oddali w ręce swoich wielbicieli kolejne wielkie dzieło  Kingdom of Oblivion.
Ekstrakt: 90%
[image: Kingdom of Oblivion]
Pierwsze miesiące tego roku bezwzględnie należą do norweskiej wytwórni Rune Grammofon, która począwszy od lutego ofiarowała nam już doskonałe nowe płyty takich wykonawców, jak Fire! (Defeat), Hedvig Mollestad Trio (Ding Dong. Youre Dead.) oraz Elephant9 (Arrival of the New Elders), a teraz jeszcze  w połowie kwietnia  kolejne wielkie dzieło tria Motorpsycho. Trzeba przyznać, że chociaż zapowiadane, pojawiło się mimo wszystko niespodziewanie. Wszak wcale nie tak dawno, bo w sierpniu ubiegłego roku, zespół zwieńczył tak zwaną trylogię Gullvåga (nazwaną tak z powodu nawiązujących do siebie graficznie okładek zaprojektowanych przez pochodzącego z Trondheim artystę Håkona Gullvåga), na którą złożyło się w sumie pięć płyt kompaktowych: podwójna The Tower (2017), pojedyncza The Crucible (2019) i ponownie podwójna The All is One (2020). W sumie był to ogrom doskonałej muzyki. Niemal wszyscy byli więc przekonani, że po publikacji ostatniego wydawnictwa Norwegowie zrobią sobie dłuższą przerwę.
Widać jednak, że nie potrafią usiedzieć bez pracy. Ba! po czasie okazało się nawet, że materiał na kolejny krążek komponowali i nagrywali jeszcze przed ukazaniem się The All is One. Miało to miejsce w studiu Black Box w małej francuskiej miejscowości w Kraju Loary Noyant-la-Gravayère. Na samym początku założyli sobie, że Kingdom of Oblivion będzie płytą inną niż kilka ostatnich. Miały bowiem trafić na nią jedynie kompozycje o proweniencji stricte hardrockowej. Upraszczając: mniej psychodelii i finezji, więcej czadu! Ale później przez świat przetoczyła się pandemia, w wyniku której członkowie Motorpsycho zostali zamknięci w rodzinnym Trondheim. Mając dużo więcej wolnego czasu niż zazwyczaj, Ryan i Sæther (bez Järmyra) ponownie weszli do studia  tym razem było to ich własne Kommun  i pracowali dalej nad nagranym we Francji materiałem. Tworzyli też nowe utwory, w efekcie czego płyta, która miała pierwotnie trwać około pięćdziesięciu minut, rozrosła się do siedemdziesięciu. Niewiele zatem brakowało, aby i to wydawnictwo trzeba było podzielić na dwa krążki.
Podobnie jak trylogię Gullvåga, również i Kingdom of Oblivion nagrano w składzie, którego trzon stanowili wspomniani już, grający na wielu różnych instrumentach, Hans Magnus Ryan i Bent Sæther (ten ostatni, z wyjątkiem jednego utworu, pełnił też funkcję głównego wokalisty). W sześciu z dwunastu kompozycji dodatkowo można usłyszeć etatowego od 2017 roku perkusistę Motorpsycho Szweda Tomasa Järmyra; gościnnie pojawili się także inni stali współpracownicy grupy: rodak Tomasa  gitarzysta Reine Fiske (słychać go w czterech numerach) oraz skrzypek Ola Kvernberg (tylko w The Hunt). Słowem: sukces gwarantowany! Ale żeby aż tak wielki?! Kingdom of Oblivion to bowiem jedno z najwartościowszych wydawnictw formacji w jej trzydziestoletniej historii, które praktycznie nie posiada słabego punktu. Począwszy od otwierającego go The Waning (Pt. 1 & 2), a na zamykającym Cormorant skończywszy. I chociaż pierwotne założenie, czyli nagranie płyty hardrockowej, uległo znacznemu przeobrażeniu, to jednak na pewno nie brakuje na niej utworów, które potrafią w wcisnąć w fotel z ogromną siłą.
[image: ]
Do takich numerów zalicza się właśnie dwuczęściowy The Waning, któremu ton od pierwszych sekund nadają potężnie brzmiące przesterowane gitary (i to aż trzy, bo do Hansa Magnusa i Benta dochodzi tu jeszcze Reine) oraz rozpędzona sekcja rytmiczna. Odjazdów psychodelicznych też zresztą tutaj nie brakuje, głównie w warstwie wokalnej, ale nie dominują one nad całością. Ze smaczków warto wymienić syntezatorowe brzmienie mellotronu, którego Sæther nie wykorzystuje tylko w jednej kompozycji na całym albumie (chodzi o czysto akustyczny Atet). Drugi w kolejności utwór tytułowy utrzymany jest w identycznej stylistyce. Gitary tną powietrze jak skalpel chirurgiczny, sekcja rytmiczna brzmi wręcz przytłaczająco i nie zmienia tego ani na jotę nawet wykorzystany przez Järmyra pojawiający się daleko w tle fortepian elektryczny. Trochę oddechu czeka słuchaczy dopiero przy Lady May, jednym z tych numerów, jakie Hans Magnus i Bent dograli już w czasie lockdownu. Countryowa gitara akustyczna tego pierwszego i perkusjonalia drugiego odpowiadają za szkielet kompozycji, którą dopełniają pojawiające się na drugim planie ścieżki gitar elektrycznych i śpiew Sæther.
[image: ]
W dziewięciominutowym The United Debased kwartet (bo z Järmyrem i Fiskem) wraca do hardrockowego jądra ciemności. Ciężar i ostrość nie odbierają mu jednak melodyjności, zwłaszcza w partiach gitarowych. Sporym zaskoczeniem jest natomiast The Watcher autorstwa Lemmygo. Chciałoby się powiedzieć, że to cover numeru, który znalazł się na albumach Hawkwind (Doremi Fasol Latido, 1972) oraz Motörhead (Motörhead, 1977), lecz określanie wersji Motorpsycho w ten sposób nie byłoby do końca precyzyjne. To raczej mocno stonowana, oparta na brzmieniu mellotronu i wyciszonym śpiewie, wariacja. Po niej następuje energetyczny i gęsty od dźwięków Dreamkiller, który tak naprawdę jest solowym dziełem Benta. Zagrał on tutaj na basie, gitarze solowej i akustycznej oraz instrumentach perkusyjnych; sięgnął również po mellotron (imitujący smyczki) i syntezatory; w końcu też  zaśpiewał. Hans Magnus ograniczył się jedynie do dogrania chórków. Robiąc za Zosię-samosię, Sæther nie miał najmniejszej ochoty w niczym folgować. W efekcie powstał jednej z najdynamiczniejszych utworów na płycie i  za sprawą wielości wykorzystanych instrumentów  jeden z najbogatszych aranżacyjnie.
[image: ]
Kolejną pandemiczną kompozycją jest nieco ponad dwuminutowy Atet, będący nagraną w duecie subtelnie melodyjną impresją na trzy gitary (basową, akustyczną i elektryczną). Po niej pojawia się następny killer w postaci At Empires End. Pierwsze pół minuty za sprawą gitary akustycznej może jeszcze wprowadzać w błąd, ale później następuje potężny atak całego zespołu (w jego podstawowym, trzyosobowym składzie). Motorpsycho porusza się tu na pograniczu hard rocka i stoner metalu, choć nie stroni także od fragmentów delikatniejszych. Takich nie brakuje również w The Hunt, choć jedynie dlatego, że Hans Magnus i Bent zdecydowali się wykorzystać tutaj jedynie instrumenty akustyczne; nie zaprosili do jego nagrania Tomasa, za to skorzystali z usług skrzypka Oli Kvernberga. Gdyby jednak obaj liderzy wzięli do ręki wiosła podłączone do prądu, daliby ponownie niezłego czadu. Zupełnie inaczej niż w kontemplacyjnym, ponownie zarejestrowanym tylko w duecie, After the Fair, który jest typową ciszą przed burzą.
Tą burzą okazuje się natomiast stanowiący opus magnum albumu jedenastominutowy The Transmutation of Cosmoctopus Lurker. To kompozycja najbardziej typowa dla psychodelicznego wcielenia zespołu. Świetnie sprawdziłaby się również na wcześniejszych albumach tria, włącznie z całą trylogią Gullvåga. Potężny głos Sæthera kapitalnie brzmi na tle ciężkich stonerowych gitar Ryana i Fiskego. W drugiej części natomiast swoje pięć minut dostaje Tomas Järmyr, który w pewnym momencie zaczyna urokliwie improwizować. Całość zamyka wyciszający emocje Cormorant  ostatni z numerów dogranych przez Hansa Magnusa i Benta w Trondheim. Znów więc dominują w nim stonowane gitary (elektryczna i rytmiczna), a smaczku przydaje mellotron  instrument, który wydatnie wpłynął na brzmienie całego Kingdom of Oblivion . Gdyby ktoś chciał wiedzieć, jaki był pierwotny  czytaj: hardrockowy  koncept tria, bez trudu może się o tym przekonać. Wystarczy, że z tracklisty usunie sześć kompozycji (od Lady May, The Watcher, Atet, The Hunt, After the Fair po  Cormorant). Co wtedy zostanie? Jedno jest pewne: po przesłuchaniu ze słuchacza  miazga!
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  Krótko o muzyce:Nigdy nie jest zbyt wiele

  Sebastian Chosiński

  Robert Golla Too Much
  

  
  Możecie go już nie kojarzyć. Chociaż przed laty grywał ze znanymi postaciami polskiego rocka, jazzu i bluesa. Od wielu lat mieszka już jednak w Niemczech, gdzie wciąż stara się pozostawać aktywnym artystą. O kogo chodzi? O gitarzystę Roberta Gollę, który w ubiegłym roku doczekał się w końcu solowego krążka  Too Much.
Ekstrakt: 70%
[image: Too Much]
Trochę już lat minęło od wyjazdu gitarzysty Roberta Golli do Niemiec (konkretnie do heskiego Kassel). Można więc chyba uznać tego muzyka  i nie powinno sprawić mu to przesadnej przykrości  za artystę w ojczyźnie zapomnianego. Chociaż grywał w Polsce z artystami tej miary, co Józef Skrzek i Ireneusz Dudek; poza tym ma też na koncie współpracę ze skłonnym do eksperymentów dźwiękowych Wolframem DER Spyrą. W 2004 roku, po wielu latach grywania w klubach i na mniejszych bądź większych przeglądach muzycznych, Golla zarejestrował w studiu, chociaż na żywo, materiał, który ujrzał światło dzienne dopiero po szesnastu latach. A stało się to za sprawą nieocenionego w takich przypadkach GAD Records, który podjął się dystrybucji albumu. 
Too Much (tytuł wydawnictwa stanowi nazwa zespołu, jaki gitarzysta założył już po przyjeździe do zachodnich Niemiec) to ponad godzina (z sześciominutowym naddatkiem)  w sumie dwanaście utworów  w stu procentach pozbawionej wokalu muzyki, która nie została poddana żadnym dogrywkom czy cięciom. Słyszymy więc tylko te dźwięki, jakie Golla i jego dwaj kompani  basista Norbert Drews (współpracujący z Robertem od 1983 roku) i perkusista Jörg Müller-Fest  wydobyli ze swoich instrumentów podczas sesji. Z jednej strony mamy zatem do czynienia z dziełem, którego walor komercyjny jest mocno ograniczony, za to wrażenia artystyczne i estetyczne, jakie ono oferuje  najwyższej próby. Na płytę trafiły kompozycje lidera z różnych lat działalności, najstarsze (vide Z mchu i paproci) pamiętają nawet początek lat 80. ubiegłego wieku.
Klasyczny gitarowy rock miesza się na tym albumie z jazzem (rozbudowany Big Band, Goo Goo), bluesem (Mongolski, oparty na pomyśle gitarzysty legendarnego SBB Apostolisa Anthimosa Interflop), a nawet rock and rollem (Exercise Surprise, Z mchu i paproci) i funkiem (Vienna). Ta wielorakość gatunków wcale jednak nie irytuje; przeciwnie  sprawia, że płyta brzmi świeżo i intrygująco. W efekcie staje się idealną wręcz produkcją nie tylko dla wielbicieli solowych poczynań Lakisa (swoją drogą zespół Too Much miał w swoim repertuarze tak właśnie zatytułowaną kompozycję), lecz także jazzowo-rockowych peregrynacji dwóch nieżyjących już polskich gitarzystów-wirtuozów  Marka Blizińskiego i Jarosława Śmietany.
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  Odkrywanie wewnętrznego Kosmosu

  Sebastian Chosiński

  Mariusz Duda Claustrophobic Universe
  

  
  Mariusz Duda  lider Riverside i Lunatic Soul  zalicza się akurat do tych artystów, których obecna sytuacja nie przytłoczyła i nie skłoniła do milczenia. Wręcz przeciwnie! Korzystając z przymusowego przestoju koncertowego, tworzy kolejne materiały solowe. Po ubiegłorocznym Lockdown Spaces kilka dni temu opublikował drugą część swojej pandemicznej trylogii  Claustrophobic Universe.
Ekstrakt: 80%
[image: Claustrophobic Universe]
Opublikowany na jednym z portali streamingowych dziesięć miesięcy temu materiał zatytułowany Lockdown Spaces był zaskoczeniem dla wielbicieli Mariusza Dudy, gitarzysty i wokalisty tak popularnych formacji (około)progresywnych, jak Riverside i Lunatic Soul. Dodajmy: podwójnym zaskoczeniem. Po pierwsze dlatego, że nagrania te powstały w sposób nieplanowany, nie były więc wcześniej zapowiadane; po drugie, ponieważ stylistycznie lokowały się bardzo daleko od podstawowych dokonań artysty. Choć w kontekście bonusowych kompozycji dodawanych do płyt Lunatic Soul mogły wydawać się ich naturalnym, mimo że ekstremalnym, rozwinięciem. Na Lockdown Spaces trafiła bowiem muzyka niezwykle specyficzna, elektroniczno-ambientowa, ale jednocześnie skrajnie minimalistyczna (mogąca kojarzyć się z produkcjami Kraftwerk, zwłaszcza z wczesnego okresu działalności grupy z Düsseldorfu).
Mariusz Duda nie mógł być pewien, jak zareagują na ten album jego dotychczasowi fani. Kiedy jednak dotarły do niego pozytywne reakcje, postanowił pójść za ciosem i stworzyć dwa kolejne materiały, które ułożyłyby się tym samym w swoistą pandemiczną trylogię. Claustrophobic Universe  jej część środkowa  została udostępniona 23 kwietnia; trzecia  o nieznanym jeszcze tytule  powinna pojawić się pod koniec tego bądź na początku następnego roku. I dopiero wtedy, po zwieńczeniu całości, nagrania te ukażą się na tradycyjnych nośnikach, to jest krążkach kompaktowych i winylowych. Do tego momentu będą rozprowadzane głównie za pośrednictwem portali streamingowych, ewentualnie będą mogli zaopatrzyć się w nie kolekcjonerzy kaset magnetofonowych (podobno są tacy). 
Claustrophobic Universe  swoją drogą piękna i pobudzająca do myślenia sprzeczność kryje się w tym tytule  to materiał zdecydowanie bardziej dopracowany i bogatszy brzmieniowo niż dość surowy Lockdown Spaces. W dużej mierze dlatego, że Duda dał sobie tym razem więcej czasu: poprzedni album powstał w ciągu dwóch tygodni, praca nad tym zajęła natomiast liderowi Riverside  zapewne z przerwami  prawie trzy miesiące (od stycznia do marca). Za konsoletą ponownie zasiedli właściciele warszawskiego Serakos Studio  Magda i Robert Srzedniccy. Mając więcej czasu, muzyk zadbał przede wszystkie o bogatsze aranżacje, między innymi poszerzając instrumentarium o syntezatory i fortepian akustyczny. Co zresztą okazało się mieć duży wpływ na większą przyswajalność nowych kompozycji Dudy. 
Pewnie też z tego powodu  patrz: syntezatory  w notce promocyjnej artysta sugeruje, aby nie kojarzyć jego nowych nagrań z klasyczną tematyką przyświecającą twórcom z kręgu rocka elektronicznego i tak zwanej szkoły berlińskiej, czyli eksploracjami Wszechświata i podróżami kosmicznymi. Jeśli jakikolwiek Kosmos wchodzi tutaj w rachubę, to jedynie ten wewnętrzny, odkrywany przez nas samych za sprawą spojrzenia w głąb własnej duszy, jaźni, umysłu, sumienia czy jak to jeszcze zwać. Na ponad czterdziestominutową muzyczną peregrynację składa się dziewięć utworów. W porównaniu z poprzednim wydawnictwem są one zdecydowanie bardziej dopracowane; więcej jest także na Claustrophobic Universe przemyślanych rozwiązań i  tego nigdy za wiele  melodii. Choć oczywiście zdarzają się także minimalistyczne wojaże w stylu Lockdown Spaces (na przykład w Planets in a Milk Bowl bądź momentami w Waves from a Flat Earth).
[image: ]
Na otwarcie wydawnictwa Duda wybrał najbardziej  wybaczcie mi to określenie  przebojowy Knock Lock (widocznie jednak sam doszedł do tego wniosku, skoro tą właśnie kompozycją postanowił promować całość). Co decyduje o jej przebojowości? Przede wszystkim pojawiające się w części środkowej orientalizujące zaśpiewy, ale swoje robi także kontemplacyjna końcówka. W Planets in a Milk Bowl muzyk zwalnia tempo, stawiając na budowanie nastroju, czemu służy między innymi obsesyjnie powtarzany, zapadający w pamięć lejtmotyw (obudowany ambientowymi syntezatorami). Najkrótszy w całym zestawie Landed on Mars zaskakuje powłóczystymi dźwiękami syntezatorów, których chłód nawet w najcieplejszy dzień byłby w stanie wywołać na ciele gęsią skórkę. To również jeden z bardziej depresyjnych fragmentów płyty, zieje z niego bowiem bezbrzeżną pustką i brakiem nadziei.
Szczęśliwie Waves from a Flat Earth przywraca nas do życia, aczkolwiek i tę kompozycję nie sposób określić mianem optymistycznej. Tyle że pulsujący rytm, subtelny fortepian (jak z filmu grozy) i kosmiczne syntezatory  przekonują mimo wszystko, że ktoś obok nas jest i że w skrajnej sytuacji możemy liczyć na pomocną dłoń. Na elektronicznym pulsującym rytmie zbudowane są także futurystyczny 2084 i nastrojowy Escape POD, którego wyznacznikiem po raz kolejny stają się dźwięki fortepianu. W Lemon Flavoured Stars napięcie stopniowo narasta, by  wbrew uspokajającemu tytułowi  przywołać w finale całkiem realne zagrożenie. Staje się ono faktem w pierwszych minutach utworu tytułowego, który jednak  dla odmiany  z czasem jaśnieje, w zakończeniu prowadząc do czegoś na kształt rajskiego ogrodu. Ale to jeszcze nie jest finał. Całość zamyka bowiem Numbers and Denials  zrazu optymistyczny, lecz później (za sprawą fortepianu) coraz bardziej melancholijny, by nie rzec  elegijny. Jakby Mariusz Duda chciał przypomnieć o istnieniu złowróżbnej łacińskiej sentencji: Memento Mori.
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  Krótko o muzyce:Piekielne basy

  Sebastian Chosiński

  Hellvoid Bass and Roll, Vol. 1
  

  
  Trójmiejski kwartet Hellvoid to ewenement na rodzimym rynku. W składzie zespołu nie ma bowiem gitarzysty solowego, jest za to dwóch basistów, spośród których jeden zajmuje się wykonywaniem partii solowych. Świat rocka nie takie jednak dziwy już widział. Najważniejsze, że pełnowymiarowy debiut zespołu  Bass and Roll, Vol. 1  to dzieło, po które warto sięgnąć.
Ekstrakt: 70%
[image: Bass and Roll, Vol. 1]
Po kilku singlach i EP-kach (co ciekawe, taki status ma również ponad półgodzinny, wydany w 2017 roku, Eyes of the Lucifer) przyszła kolej na pełnowymiarowy debiut trójmiejskiego kwartetu Hellvoid. Grupy o tyle nietypowej, że w swoim składzie ma dwóch basistów: solowego, czyli Macieja Bardo, i rytmicznego, to jest Adriana Jegorowa. Poza nimi skład uzupełniają ukrywający się pod ksywką Mateo wokalista Mateusz Karsznia oraz grający na bębnach Piotr Czacharowski. To intrygujący zabieg i, co najważniejsze, broniący się. Ba! dzięki niemu można odnieść wrażenie, że zespół brzmi jeszcze potężniej. Niskie tony wdzierają się w uszy i demolują umysł. 
Stylistycznie to przede wszystkim mieszanka energetycznego stoneru z rasowym groove metalem. Trochę jakby w studiu nagraniowym  dodajmy, że musiałoby to być studio Tall Pine Records w podgdańskich Kolbudach  spotkali się panowie z Black Label Society (pod warunkiem, że Zakk Wylde odkłada na bok swoją gitarę i sięga po bas) z młodym, lecz przeniesionym w nasze czasy Markiem Piekarczykiem. Mogę się oczywiście mylić, ale absolutnie nie zdziwiłoby mnie, gdyby frontman Hellvoid przyznał się do fascynacji twórczością TSA z pierwszej połowy lat 80. ubiegłego wieku (choć równie dobrze mogłoby to być AC/DC). 
Utwory polskojęzyczne (Więcej, Klątwa, noszący znamiona ballady Czas) pojawiają się obok tych zaśpiewanych po angielsku, jak na przykład utrzymany w duchu nieodżałowanej amerykańskiej Pantery Head Down czy Red Desert (czyżby to nawiązanie do noszącej tę nazwę amerykańskiej formacji stonerowej? a może raczej podziękowanie dla Josha Hommea za jego projekt The Desert Sessions?). Ale i w pozostałych utworach kwartet nie oszczędza słuchaczy. Bo i Free Man, i zahaczający o doom metal Heartbreaker, mimo fragmentów spokojniejszych, mają w sobie ogień i potrafią przyprawić o palpitację serca.
Do podstawowego programu płyty muzycy dorzucili jeszcze bonusy  trzy znane już wcześniej utwory, które zarejestrowali w latach 2018-2019. Dwa z nich, Hypnotizer oraz Cult of the Sun, rzeczywiście nieco się różnią od pozostałych, przypominając mocno zbrutalizowanego metalem rock and rolla (co przy okazji wyjaśniałoby tytuł albumu). A jeżeli zaopatrzycie się w Bass and Roll, Vol. 1 za pośrednictwem Bandcampa, to dostaniecie jeszcze intrygującą ciekawostkę: cover kompozycji Larger Than Life z repertuaru  nie spadnijcie przypadkiem z krzeseł  Backstreet Boys. Trzeba przyznać, że trójmiejscy muzycy wycisnęli z niego, ile tylko się dało, w efekcie czego nie odbiega on znacząco od reszty repertuaru Hellvoid.
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  Gdyby Puebla leżała na Śląsku

  Sebastian Chosiński

  Eduardo Bortolotti Huapango Nights
  

  
  Przed laty ważną pozycję w polskim jazzie i rocku zdobył kubański perkusjonista José Torres; dzisiaj w jego ślady może pójść inny Latynos  meksykański skrzypek Eduardo Bortolotti (Lopez). Nad Wisłą osiedlił się on dziewięć lat temu, a w tym roku wydał swój debiutancki album  Huapango Nights  na którym połączył wpływy muzyki ludowej z Ameryki Środkowej z typowo europejskim jazzem.
Ekstrakt: 70%
[image: Huapango Nights]
Swoją drogą to bardzo ciekawe, dlaczego artysta wywodzący się z kraju tak odległego geograficznie zdecydował się osiedlić właśnie w Polsce. Dlaczego nie wybrał choćby bliższej mu kulturowo Hiszpanii? Z drugiej strony na Półwyspie Iberyjskim byłby zapewne tylko jednym z wielu muzyków grających jazz inspirowany latynoską muzyką ludową; nad Wisłą jest natomiast jednym z nielicznych. A w takiej sytuacji łatwiej się przebić, wyrobić sobie markę i zdobyć uznanie. Zwłaszcza że, co udowadnia album Huapango Nights, Eduardo Bortolotti (Lopez) ma ku temu wszelkie predyspozycje. Urodził się w położonej w środkowej części Meksyku miejscowości Puebla. Tam zaczął swą edukację muzyczną (na skrzypcach klasycznych), ale dokończył ją już w Polsce, w której zamieszkał w 2012 roku.
Początki zapewne nie były łatwe, ale za to minioną dekadę Eduardo zwieńczył zdobyciem aż dwóch dyplomów uczelni wyższych: trzy lata temu na Wydziale Instytutu Muzyki Uniwersytetu Śląskiego w Katowicach (w zakresie edukacji muzycznej i muzyki popularnej), a rok później w  mającej siedzibę w tym samym mieście  Akademii Muzycznej imienia Karola Szymanowskiego. Drugi dyplom Bortolotti obronił w klasie skrzypiec jazzowych, a jego mentorem był wirtuoz tego instrumentu, jeden z najwybitniejszych artystów w tej dziedzinie na świecie  profesor Henryk Gembalski (o którym w Esensji pisaliśmy już parokrotnie, przy okazji płyt Magic Hands, Opera in Heaven, Our Last Session. Michał Zduniak in Memoriam oraz 1999 Harmolodic Odyssey). Mając takiego mistrza i nauczyciela, dołożywszy do tego własny talent i pracowitość  można przenieść góry.
A że Bortolotti zalicza się do muzyków pilnych i nieunikających wyzwań, niech świadczy fakt, że koncertował i pracował praktycznie już pod każdą szerokością i długością geograficzną: od ojczystego Meksyku po Turcję, od Czech i Słowacji po Chiny i Indonezję. Pewnie też z tego powodu na debiut czekał tak długo, bo aż do grudnia ubiegłego roku, kiedy to własnym sumptem wydał Huapango Nights (dystrybucją krążka zajął się trójmiejski Soliton). Materiał zarejestrowany został w składzie czteroosobowym, w którym  obok lidera i kompozytora wszystkich dziewięciu utworów  znaleźli się jeszcze: pianista Mateusz Sobiechowski, kolumbijski basista Edilson Sanchez oraz perkusista Bartek Staromiejski; w kilku numerach gościnnie pojawił się rodak Eduarda, Alberto Suazo, który zagrał na instrumentach ludowych (takich jak jarana, szczęka osła czy prekolumbijskie okaryny).
Ten latynosko-słowiański czy też  szerzej  środkowoamerykańsko-europejski amalgamat pozwolił stworzyć płytę niezwykłą, na której udanie przeplata się meksykańska zwiewność z polską konsekwencją, ludowe melodie z jazzowymi improwizacjami. A co najważniejsze  nic się ze sobą nie gryzie. Wręcz przeciwnie: idealnie dopełnia. Co oznacza tyle, że mieszkając od prawie dekady w naszym kraju, Bortolotti nie tylko doskonale odrobił lekcję z historii polskiego jazzu (aż do czasów Krzysztofa Komedy i Michała Urbaniaka), ale wręcz przesiąkł nim. Nie zapominając przy tym, skąd pochodzi i jaka tradycja go ukształtowała. Stąd właśnie taki, a nie inny tytuł albumu: huapango to bowiem popularny w Ameryce Łacińskiej styl muzyki ludowej, którego elementy odnajdziemy również na albumie Eduarda Bortolottiego.
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Dziewięć utworów dało w sumie nieco ponad czterdzieści dwie minuty muzyki. Czyli standard  dokładnie tyle, by zdążyć ulec urokowi tej muzyki, a jednocześnie nie poczuć znużenia. Zresztą czy umiejętnie zagranym, niestroniącym od improwizacji, jazzem można w ogóle się znudzić? Płytę otwiera kompozycja najdłuższa ze wszystkich  La Bruja, której romantyczno-ludowy początek zawdzięczmy pianiście (tej, nawiązującej do tradycji Fryderyka Chopina, introdukcji nie powstydziłby się nawet Leszek Możdżer). W dalszej części Sobiechowskiego wspomaga skrzypek, a nostalgiczna melodia o ludowych korzeniach przeobraża się w jazzową improwizację  na tyle intensywną, że po przesileniu dla równowagi ponownie na plan pierwszy wybić musi się kojący uszy stonowany fortepian. W dla odmiany najkrótszym, niespełna dwuminutowym Prelude to Xochipilli słychać przede wszystkim  na tle fortepianu  delikatne instrumenty ludowe, które zresztą istotną rolę odgrywają również w trzecim w kolejności Cenzontle.
Skrzypek rozwija tu ludowy motyw, jaki pojawił się już w La Bruja. Robi to jednak w nieco innej oprawie brzmieniowej  czy to z towarzyszeniem egzotycznych okaryn, czy też z zastosowaniem przetworników dźwięku. Leniwie nastrojowy charakter ma z kolei Altered Times, w którym duet Bortolotti / Sobiechowski zabiera słuchaczy w odległe czasy międzywojnia. Kompozycja ta świetnie sprawdziłaby się jako ilustracja niemego filmu sprzed niemal stu lat. Nieco inny temperament muzycy prezentują w El Cascabel  sporo tu (przynajmniej w części pierwszej) wpływów stricte latynoskich, na które później nakłada się coraz bardziej dynamiczna, zahaczająca o stylistykę fusion, partia solowa skrzypiec. Aż do osiągnięcia apogeum, po którym na placu boju pozostaje jedynie sekcja rytmiczna. Sanchez i Staromiejski odbudowują fundamenty, na których po kilkunastu sekundach soliści zaczynają budować nowy gmach.
Co z tego wynika? Nowy początek  w postaci Cansao  jest urzekająco delikatny i melodyjny, co ponownie jest zasługą przede wszystkim pianisty i skrzypka. Za to w Huapango Nights czeka słuchaczy prawdziwa fiesta. Z jednej strony mamy tu nawiązania do tradycji meksykańskiej (do czego, co już zostało wyjaśnione, zobowiązuje tytuł), z drugiej natomiast  klasycznie jazzrockową okraszoną improwizacją partię skrzypiec (w stylu Henryka Gembalskiego). Wyróżnikiem nostalgiczno-rzewnego La Llorona, w którym również nie brakuje artystycznych poszukiwań, jest za to pojawiający się dwukrotnie motyw tanga, który Bortolotti gra z takim przejęciem, że aż ściska w dołku. Jakby chciał tym sposobem wyrazić całą swoją tęsknotę za ojczystymi stronami (mimo że przecież nie jest Argentyńczykiem). Album zamyka w dużym stopniu improwizowane Alla en el Rancho Grande, choć im bliżej końca, tym bardziej zbiegają się drogi kwartetu, by całość zwieńczyć mocnym akcentem skrzypiec.
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  Tu miejsce na labirynt:Przetarty szlak i skoki w bok

  Sebastian Chosiński

  Eyot 557799
  

  
  Serbski kwartet Eyot (bądź EYOT  taka pisownia również bywa przez muzyków stosowana) nie rozpieszcza wielbicieli. Ostatnio na swoje kolejne płyty każe bowiem czekać aż trzy lata. Tyle czasu minęło pomiędzy ukazaniem się albumów Similarity i Innate i tyle też trzeba było czekać na ukazanie się 557799. Inna sprawa, że kiedy już dostajemy do ręki nowe dzieło grupy Dejana Ilijicia  na pewno nie czujemy się zawiedzeni.
Ekstrakt: 80%
[image: 557799]
Nie inaczej jest i w tym przypadku. Muzycy z Bałkanów (konkretnie z serbskiego miasta Nisz) cyzelują bowiem każdy dźwięk; długo pracują nad aranżacjami, a kiedy już decydują się na publikację swojej muzyki  musi to być produkt dopracowany do perfekcji. Dbają także o to, aby kolejne płyty różniły się od poprzedniczek  dlatego zmieniają studia, w których nagrywają, i producentów, w których ręce oddają owoce swojej pracy. Przy okazji realizacji Innate wybrali się aż do Chicago i nawiązali kooperację ze Steveem Albinim; tym razem nie czekała ich jednak aż tak długa podróż, zakotwiczyli bowiem w angielskiej wsi Box (nieopodal Bath w hrabstwie Somerset), gdzie od połowy lat 80. ubiegłego wieku działa założone przez Petera Gabriela Real World Studios & Invada. Tam z otwartymi ramiona powitał Serbów znany między innymi z płyt Portishead producent Jim Barr (jeden z tych, którzy byli odpowiedzialni za narodziny bristolskiego brzmienia triphopowego).
Piąty w dyskografii artystów z Niszu krążek, który zatytułowany został 557799, powstał jeszcze w czasach przedpandemicznych  dokładnie: w listopadzie 2019 roku  ale na publikację czekał niemal dwanaście miesięcy, aż do października roku następnego. Wydała go natomiast niezależna amerykańska wytwórnia Ropeadope z Filadelfii. Nagrano go  podobnie zresztą jak wszystkie wcześniejsze: od Horizon (2010), poprzez Drifters (2012), Similarity (2014), aż po Innate (2017)  w tym samym czteroosobowym składzie, który tworzyli: pianista i główny kompozytor Dejan Ilijić, gitarzysta Slađan Milenović, basista Marko Stojiljković oraz bębniarz Miloš Vojvodić. W utworze otwierającym longplay pojawiło się poza nimi dwóch gości, starych znajomych Barra: trębacz Peter Judge i saksofonista James McMurchie, którzy w różnych zespołach grają ze sobą od lat 90. (vide Ultrasound Contemporary Jazz Ensemble, Blessing in Disguise, Get the Blessing). Co ciekawe, można ich już było usłyszeć w jednym utworze zawartym na Similarity.
Eyot to jeden z tych zespołów (około)jazzowych, które mają swój własny, niepodrabialny styl. Zawdzięczają to przede wszystkim Dejanowi i faktowi, że w przeciwieństwie do wielu swoich kolegów po fachu (z przeszłości i teraźniejszości) zdecydował się grać fusion, wykorzystując do tego fortepian akustyczny, a nie elektryczny czy na przykład organy. Dzięki temu jazzrockową formę wypełnia często bardzo klasyczna treść, która bez najmniejszych wątpliwości powinna przypaść do gustu wielbicielom takich mistrzów klawiatury, jak  pozostając przy Polakach  Krzysztof Komeda bądź Sławomir Kulpowicz. Choć tym razem Ilijić zdecydował się mimo wszystko zrobić krok naprzód  na razie jeszcze nieśmiały, ale kto wie, czym to zaowocuje na następnym albumie (który pewnie ukaże się w 2023 roku). Ten krok to poszerzenie instrumentarium o dęciaki (Dodola), syntezator (Heartbeat) oraz męskie wokalizy (Rite, 557799).
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Album otwiera kompozycja nie tylko najdłuższa (ponad dziewięciominutowa), lecz także najbogatsza brzmieniowo. To właśnie Dodola, która rozkładając na czynniki pierwsze, można by podzielić na trzy części. Początek jest powłóczysty, z wybijającym się fortepianem; część środkową, mocno zrytmizowaną, ozdabia klasycznie jazzowa improwizacja Ilijicia, z której wyłania się melodyjny motyw wsparty grającymi unisono dęciakami; zakończenie natomiast znaczone jest powrotem do introdukcji i rozwija jej wątki (zarówno gitarowy, jak i klawiszowy). W finale powracają jeszcze trąbka i saksofon  i to jest to nad wyraz miły moment. W drugim w kolejności Linen muzycy tonują nastrój, ciepły, głęboki bas koi uszy, a subtelne dźwięki gitary i fortepianu działają niemal usypiająco. Zasnąć jednak nie warto, bo wtedy ominie Was nie tylko charakterystyczny lejtmotyw powtarzany przez Dejana, ale także jego  kolejna! (i wcale nie ostatnia)  improwizacja.
[image: ]
W Rite kwartet, wspierany przez śpiewającego Petera Judgea, prezentuje nieco inne, bardziej dynamiczne, rockowe oblicze. Po fortepianowo-perkusyjnym wstępie cały zespół, a więc razem z gitarzystami (vide przesterowany bas), podgrzewa temperaturę do tego stopnia, że po kilku minutach konieczne jest awaryjne chłodzenie. To bez wątpienia najmocniejszy moment płyty, do którego warto wracać wielokrotnie. Co wcale nie oznacza, że taki na przykład Rain można sobie odpuścić po pierwszym razie. Nic z tych rzeczy! Tu też jest czym się zachwycić, chociaż to raczej utwór dla osób usposobionych romantycznie. Tak samo jak Odd, w którym fortepian urzeka wręcz nostalgiczno-subtelnymi dźwiękami. Pomiędzy nimi pojawia się natomiast  wybrany jako numer promujący całość  Heartbeat. Najbardziej osobny w całym zestawie. Ilijić zamiast zasiąść do fortepianu sięga tutaj po syntezator  i od razu zmienia się wszystko. Eyot przeistacza się bowiem w rasowo brzmiącą formację progresywną z drugiej połowy lat 70.
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Jeśli tak właśnie Dejan wyobraża sobie przyszłość zespołu  to wspaniale. Ośmiominutowy Heartbeat to jak podróż wehikułem czasu: przez pierwsze trzy minuty jesteśmy we współczesności, a przez pięć kolejnych cofamy się  za sprawą wspomnianego syntezatora  o kilka dekad. Swoją drogą ciekawe, jak zabrzmiałyby inne kompozycje z tego albumu, gdyby je przearanżować. Rite prawdopodobnie zmiótłby konkurencję. W finałowym 557799 kwartet wraca na przetarty szlak, co oznacza, że syntezator idzie w odstawkę. Ale nie zmienia się za to treść  pozostajemy bowiem w jazzrockowo-progresywnych klimatach. Fortepian w pewnym momencie dołącza do sekcji rytmicznej, co z kolei daje nieco więcej możliwości gitarzyście. Napięcie z czasem rośnie, a podnosi je dodatkowo kolejna energetyczna wokaliza (tym razem lidera zespołu), po której następuje stopniowo wyciszenie To kolejna bardzo udana płyta formacji z Niszu. Za jej sprawą Ilijić, Milenović, Stojiljković i Vojvodić ugruntują swoją pozycję na rynku europejskim, a może nawet, kiedy już pojawią się sprzyjające okoliczności, zaczną podbój innych kontynentów. Oby! Bo zasługują na to.
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  Tu miejsce na labirynt:Gdzie się podziały emocje?

  Sebastian Chosiński

  Jordsjø Pastoralia
  

  
  Wyszedłszy przed paroma laty na prostą ze swoją nieco zagmatwaną dyskografią, norweski duet Jordsjø (wspomagany przez zapraszanych do studia gości), regularnie publikuje kolejne płyty. Wydana przed kilkoma dniami Pastroralia tradycyjnie powinna spodobać się wielbicielom rocka progresywnego wymieszanego ze skandynawskim folkiem. To idealna propozycja dla tych, którym podoba się  chociażby  Tusmørke.
Ekstrakt: 70%
[image: Pastoralia]
Postawienie obu tych formacji  Jordsjø i Tusmørke  w jednym rzędzie nie jest zresztą kwestią przypadku. Obie inspirują się bowiem tymi samymi gatunkami muzycznymi, czyli rockiem progresywnym połączonym ze skandynawskim folklorem, a ich wspólnym mianownikiem jest  w pewnym stopniu  wokalista i multiinstrumentalista Håkon Oftung. Usłyszeć można go, grającego na syntezatorach, na jednym z najlepszych albumów Tusmørke (Hinsides, 2017), ale również na wszystkich produkcjach Jordsjø, którego jest  od 2014 roku, wespół z perkusistą Kristianem Frølandem  współliderem. Początkowo Oftung traktował ten zespół trochę po macoszemu, co znajduje potwierdzenie między innymi w tym, że pierwsze materiały grupy ukazywały się jedynie na wydawanych własnym sumptem kasetach magnetofonowych (Jordsjø, 2015; Jordsjø II, 2016; Songs from the Northern Wasteland, 2016). Ich zasięg był więc niewielki.
Dopiero w 2017 roku, na fali rosnącej popularności Tusmørke, Håkon i Kristian zdecydowali się (wciąż za własne pieniądze) opublikować debiutancki kompakt  Jord. Jak się okazało, płyta została bardzo ciepło przyjęta, w efekcie czego Norwegowie z Oslo poszli za ciosem: rok później światło dzienne ujrzał kompilacyjny album Jordsjø, na który trafiły wyselekcjonowane nagrania z trzech pierwszych kaset, a w kolejnym roku  doskonały krążek Nattfiolen. Z czasem grupa okrzepła; wykrystalizował się też jej w miarę stały skład. Formalnie to ciągle jest duet, ale mający już przynajmniej etatowych współpracowników, do których należą: klarnecista Mats Lemjan oraz kontrabasista jazzowy  jeden z najlepszych w swoim fachu w Skandynawii  Christian Meaas Svendsen (Gibberish, Balderash and Drivel, Rio Fun, More Fun, Please, Momentum i wiele innych).
Tym sposobem formacja praktycznie rozrosła się do kwartetu. A w niektórych utworach z najnowszej płyty nawet do kwintetu. Można w nich bowiem usłyszeć także gościnnie skrzypaczkę Åsę Ree (Tusmørke), gitarzystę Håkona Knutzena, śpiewającego w chórkach Vildego Mortensena Storesunda oraz recytującego poezję Olę Milego Brulanda. Praca nad czwartym kompaktowym wydawnictwem Jordsjø  zatytułowanym Pastoralia  trwała długo: od marca do listopada ubiegłego roku. Korzystając z pandemii, Oftung i Frøland zamknęli się w studiu na farmie Bjørnerud nieopodal miasteczka Våler, dokąd okazjonalnie zapraszali gości. Jakie zebrali owoce? Nie da się ukryć, że w porównaniu z poprzednimi wydawnictwami nieco bardziej gorzkie. Bo choć Pastoralia zawiera wciąż intrygującą muzykę z pogranicza ambitnego rocka i melodyjnego folku, to jednak brakuje jej pazura i rozmachu.
Najlepiej wypadają te fragmenty, w których zespół zmierza w stronę jazz-rocka spod znaku brytyjskiej sceny Canterbury, co w największym stopniu jest zasługą Christiana Meaasa Svendsena. Swoją drogą ciekawe, czy to właśnie ten kierunek poszukiwań Oftung i Frøland wyznaczą sobie jako dominujący na przyszłość. Zanim jednak do tego dojdzie (albo i nie) skupmy się na premierowym krążku. Otwiera go nieco ponad dwuminutowy Prolog, który chociaż jest jednym z najkrótszych utworów, to składa się z wielu odrębnych wątków (jakby muzycy chcieli w pigułce przedstawić kalejdoskopowy przegląd swoich zainteresowań). Gdyby pozostałe były równie bogate w brzmienia, byłoby czym zachwycać się. Słyszymy tu zarówno folkowy flet i jazzowy klarnet, jak również symfoniczne klawisze. Nie ma co ukrywać, że introdukcja udała się Norwegom nadzwyczajnie!
[image: ]
W dalszej części intrygujących dźwięków i rozwiązań aranżacyjnych też zresztą nie brakuje. Narzekać można natomiast na brak oryginalności. Prawie ośmiominutowy Skumring i Karesuando to klasyczny kawałek progresywno-folkowy, w którym Skandynawowie łączą motoryczność wczesnych Jethro Tull z popową subtelnością Blackmores Night (vide gitara akustyczna i flet) i nawiązaniami do muzyki dawnej spod znaku Renaissance. Ba! w finale nawet podkręcają nieco tempo i zwiększają dynamikę, ale robią to jakby bez przekonania. W podobnym charakterze utrzymany jest trzeci w kolejności Mellom Mjødurt, Marisko og Søstermarihånd. W nim również dominują instrumenty akustyczne; jeśli pojawia się gitara elektryczna, to jedynie na kilkanaście sekund jako smaczek. Nie inaczej jest w kompozycji tytułowej, z tą różnicą, że tutaj dochodzi jeszcze ponownie klarnet basowy oraz wchodzące z nim w dialog skrzypce Åsy Ree. To za ich sprawą Pastoralia nabiera z czasem coraz bardziej mrocznego charakteru  i jest to ten moment, w którym można poczuć prawdziwe emocje.
Im bliżej końca albumu, tym zespół bardziej wyhamowuje i robi się delikatniejszy. W króciutkim Fuglehviskeren gitarze akustycznej towarzyszą w tle flet i kontrabas, w jeszcze krótszym tanecznym Vettedans na plan pierwszy wybija się klawinet, z kolei w Beitemark istotną rolę odgrywają budujące nastrój syntezatory. Wszystko po to, aby przygotować słuchacza na wieńczące krążek opus magnum  trzyczęściową minisuitę Jord III (składają się na nią: Utav Tiden, Fraktaler i Klokker Maner Til Drøm). Część pierwsza urzeka delikatnością (i trudno się dziwić, skoro dominują tu fortepian akustyczny, flet i kontrabas), druga  rozmachem i partią unisono grających dwóch progresywnych gitar (do Håkona Oftunga dołączył tu gościnnie Håkon Knutzen), w trzecia natomiast  jazzującymi wstawkami oraz zamykającymi całość organami. We Fraktaler pomiędzy gitarowymi pogoniami w stylu Wishbone Ash pojawia się jeszcze recytacja, choć by docenić jej walory artystyczne, trzeba znać język norweski.
Żeby nie było wątpliwości: Pastoralia to nie jest zła płyta. Gdyby ukazała się przed Jord i Nattfiolen, jej ocena mogłaby być wyższa. Problem nowego wydawnictwa Jordsjø polega bowiem głównie na tym, że nie jest już tak oryginalne. Że zespół powiela na nim wcześniej wykorzystane patenty. Że nie wprowadza nowych elementów. Że brakuje mu energii i dynamiki, które są istotnym wyróżnikiem twórczości Tusmørke
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  Tu miejsce na labirynt:Katalog grzechów, wykaz cnót

  Sebastian Chosiński

  Błoto Kwasy i zasady
  

  
  Rok temu mogło się wydawać, że zespół Błoto będzie jedynie efemerycznym projektem pobocznym muzyków działających w EABS. Tymczasem w dwanaście miesięcy po ukazaniu się Erozji grupa ze stolicy Dolnego Śląska wydała trzecią już w swojej dyskografii pełnowymiarową płytę  Kwasy i zasady. Jak tak pójdzie dalej, to w przyszłym roku prześcigną macierzystą formację.
Ekstrakt: 80%
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Ale żebyście nie myśleli, iż po wydaniu debiutanckiego albumu Błota, czyli doskonałych pod każdym względem Erozji, EABS (to skrót od Electro-Acoustic Beat Sessions) poszedł w odstawkę. Nic z tych rzeczy! Wszak w ostatnim kwartale ubiegłego roku także dyskografia tego zespołu poszerzyła się o kolejne wydawnictwo  poświęcone legendzie amerykańskiej sceny freejazzowej i improwizowanej Discipline of Sun Ra. Świadczy to o wielkiej pracowitości i inwencji wrocławian. Oraz ich talencie, bo każda z kolejnych ich płyt  obojętnie jaką nazwą sygnowana  prezentuje poziom, do którego trudno się przyczepić, nawet biorąc na siebie obowiązek adwokata diabła.
Zacznijmy więc od początku: Najpierw były  wydane w kwietniu 2020 roku  Erozje, teraz, czyli niemal dokładnie dwanaście miesięcy później, ukazują się Kwasy i zasady; po drodze jednak Błoto wydało jeszcze jeden krążek  dostępny jedynie na winylu bądź w streamingu Kwiatostan (wrzesień 2020). O nim jeszcze nie pisałem, lecz obiecuję najszybciej, jak to będzie możliwe, nadrobić to niedopatrzenie. Dzisiaj robimy jednak przeskok: od płyty debiutanckiej do trzeciej w kolejności. Choć nazywanie Erozji debiutem nie jest określeniem precyzyjnym, wszak cała czwórka muzyków w momencie ich publikacji miała już na koncie trzy produkcje EABS (kasetę Puzzle Mixtape i kompaktowe Repetitions (Letters to Krzysztof Komeda) oraz Slavic Spirits).
W ciągu minionego roku skład Błota nie uległ zmianie, chociaż saksofonista Olaf Węgier postanowił tym razem ukryć się pod innym pseudonimem artystycznym  zamiast Księcia Saxonii wybrał OlafSaxx. Pozostali członkowie grupy pozostali przy swoich wcześniejszych przydomkach: pianista Marek Pędziwiatr to wciąż Latarnik, basista Paweł Stachowiak  Wuja HZG, a perkusista Marcin Rak  zgodnie ze swoim nazwiskiem  Cancer G. Nagrania Kwasów i zasad zajęło Błotu  podobnie zresztą, jak miało to miejsce w przypadku Erozji  jeden dzień. 24 stycznia tego roku kwartet zamknął się w studiu  taka przynajmniej informacja znalazła się w opisie płyty  Izabeli Skrybant-Dziewiątkowskiej (nieżyjącej od dwóch lat byłej wokalistki Tercetu Egzotycznego) we Wrocławiu, a trzy miesiące później materiał był już do kupienia (za sprawą polsko-angielskiej wytwórni Astigmatic Records). Jak widać, pod każdym względem praca szła ekspresowo.
Jest jednak w naszym kraju takie powiedzenie: Co nagle, to po diable. I można je odnieść do wielu artystów, lecz na pewno nie do Błota (ani EABS). Tworzyć mogą szybko, ale robią to ze znakiem jakości Q. Kwasy i zasady to, tak samo jak i jego poprzednicy, concept-album: złożona z jedenastu kompozycji czterdziestominutowa instrumentalna, (free)jazzowo-hiphopowa (z psychodelicznym posmakiem) podróż, której zakres tematyczny świetnie odmalowuje tytuł. Pod warunkiem jednak, że odczytamy go symbolicznie, odnosząc do relacji międzyludzkich. W każdym razie tytuły poszczególnych utworów nie pozostawiają wątpliwości co do takiej właśnie interpretacji. Sześć numerów (od Chryi po Ignorancję) odnosi się do negatywnych ludzkich zachowań, pięć kolejnych (od Autentyzmu po Umiar)  do pozytywnych. Tym sposobem muzycy prezentują nam katalog grzechów i  na zasadzie przeciwieństwa  wykaz cnót. Wybór należy do nas.
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Cały album oparty jest na hiphopowej pulsacji: monotonny rytm nadawany jest nie tylko przez perkusję (Marcin Rak) i bas (Paweł Stachowiak), ale również perkusjonalia (Olaf Węgier), a niekiedy także przez odpowiednio zaprojektowane syntezatory (Marek Pędziwiatr i Węgier). Nie ma się więc co dziwić, że to właśnie transowe, hipnotyczno-psychodeliczne tętno wybija się na plan pierwszy. Wokół niego soliści tworzą swoje opowieści. Dotyczy to przede wszystkim saksofonisty, który chętnie sięga po freejazzowe patenty (vide Chryja, Mitomania, Autentyzm) oraz pianisty, który nie stroni od wyrafinowanych improwizacji na fortepianie akustycznym (ponownie Chryja, Prawda). Istotną rolę odgrywają też na Kwasach i zasadach syntezatory (często z modulowanym dźwiękiem): raz generujące rytm, to znów tworzące psychodeliczne tło (Farmazon, niepokojący Autentyzm, Prostota, Pokora i początek Umiaru).
Najciekawsze na płycie są utwory najdłuższe (jest ich w sumie pięć)  te mające po cztery, pięć, sześć minut (z sekundami). W nich zespół może w pełni rozwinąć skrzydła; pozwolić sobie na rozbudowane partie solowe czy też na smaczki, jak w Autentyzmie bądź Mitomanii. Ale także kompozycje krótsze mają swoje niezaprzeczalne plusy. Wystarczy wspomnieć o drżącym saksofonie w Hipokryzji, kwasowych syntezatorach w Farmazonie, rytmicznych połamańcach Marcina Raka w Prawdzie czy werblach rozbrzmiewających na finał Umiaru (i przy okazji całej płyty). Nie da się ukryć, że Kwasy i zasady to materiał wymagający, zrodzony na pograniczu jazzu improwizowanego i hip-hopu, ale jednocześnie wymykający się jednoznacznym klasyfikacjom. Wielbiciele jednego i drugiego gatunku mogą równie dobrze zapałać nieskrępowaną miłością do Błota, co popaść w konsternację. Nie mam jednak wątpliwości, że tych pierwszych będzie znacznie więcej.
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  Non omnis moriar:Prawdziwych artystów znać po tym, jak wieńczą

  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 piąty solowy album amerykańskiego jazzrockowego duetu John Lee i Gerry Brown z udziałem między innymi Duńczyków Kennetha Knudsena i Pallego Mikkelborga.
Ekstrakt: 80%
[image: Chaser]
W połowie lat 70. XX wieku po kilku bardzo intensywnie spędzonych latach w Europie  znaczonych udziałem w nagraniu kilkunastu doskonałych płyt różnych wykonawców, w tym także solowych Infinite Jones (1974) i Mango Sunrise (1975)  basista John Lee i perkusista Gerry (Gerald) Brown wrócili do Stanów Zjednoczonych, gdzie, nie licząc występów gościnnych, nagrali dwa kolejne własne albumy: Still Cant Say Enough (1976) oraz Medusa (1978). Widać jednak, że brakowało im Starego Kontynentu, ponieważ w 1979 roku zdecydowali się ponownie przebyć Atlantyk i przypomnieć sobie wcale przecież nie tak odległe czasy. Najpierw odwiedzili Monachium, gdzie do spółki z amerykańskim pianistą Stu(Artem) Goldbergiem zarejestrowali longplay Fancy Glance, a następnie udali się do Kopenhagi, gdzie z biegu przystąpili do pracy nad następnym wydawnictwem.
Chaser  wydany przez amerykańską Columbię (z wyjątkowo kiczowatą, niegodną artystów tej miary okładką)  powstał w kopenhaskim Easy Sound Studio, a w jego realizacji brali udział zarówno starzy znajomi, jak i zupełnie nowi współpracownicy duetu. Do tych pierwszych należy zaliczyć holenderskiego gitarzystę Eefa Albersa, który w ramach wzorcowej kooperacji dorzucił nawet dwie własne kompozycje (What It If i New Waves), saksofonistę tenorowego Boba Malacha oraz nieżyjącego już gitarzystę Darryla Thompsona (którego solówki pojawiają się jednak tylko w dwóch numerach: Fate Ripper oraz finałowym Prospect Park). Nowymi twarzami okazali się natomiast dwaj duńscy artyści ze świata jazzu i rocka: Palle Mikkelborg, którego trąbkę i perkusjonalia usłyszeć można w Celebration i What It If, oraz grający we wszystkich utworach klawiszowiec Kenneth Knudsen (w dbałości o bogactwo brzmienia wykorzystał on w czasie sesji nie tylko fortepiany akustyczny i elektryczny, ale też całą baterię syntezatorów: Minimooga, Polymooga, Prophet V i Rolanda).
Knudsen miał już wtedy na swoim koncie sporo osiągnięć. Był jednym z najbardziej rozchwytywanych muzyków na scenie fusion. Karierę zaczynał w zespole Coronarias Dans (Breathe, 1970; Visitor, 1975), potem dał się poznać jako klawiszowiec Secret Oyster (Secret Oyster, 1973; Sea Son, 1974; Vidunderlige kælling, 1975; Straight to the Krankenhaus, 1976) i Entrance (Entrance, 1977; Live as Well, 1978), w którym występował razem z Mikkelborgiem, aż wreszcie założył własną, działającą aktywnie do połowy lat 80. grupę  Anima (Anima, 1979; Kilgore, 1980; Songs, 1982; Shanghai Circus, 1986). Jak więc widać, Lee i Brown sięgnęli po muzyka bardzo zapracowanego, lecz także niezwykle doświadczonego. Czyli dokładnie takiego, na jakim im zależało. W końcu przez całą dekadę lat 70. sami byli bardzo zapracowani, dzięki czemu zyskali niezwykłe doświadczenie.
[image: ]
Na longplay trafiło osiem kompozycji, których autorami  poza wspomnianym już Albersem  byli liderzy projektu: John odpowiadał za cztery utwory, Gerry za dwa, jeden (Prospect Park) był ich wspólnym dziełem. Stylistycznie Chaser to płyta pograniczna. Bez problemu można by ją było podzielić na dwie części: jedną stronę popowo-funkową, drugą natomiast jazzowo-rockową. Lee i Brown zdecydowali się jednak wymieszać zróżnicowane gatunkowo utwory, co  po dłuższym zastanowieniu  wydaje się mimo wszystko słuszną, chociaż trochę ryzykowną, decyzją. Gdyby tego jednak nie uczynili, z dużym prawdopodobieństwem część odbiorców słuchałaby tylko strony A, a druga  jedynie strony B. Początek albumu  pod postacią kompozycji tytułowej  jest dla tych pierwszych. Sekcja rytmiczna pracuje delikatnie i z wyczuciem, tło wypełnia smakowite elektryczne piano Fendera, a na plan pierwszy wybija się pościelowy saksofon Boba Malacha. Nic dziwnego, że właśnie tak John i Gerry postanowili przywitać się z fanami; jeśli bowiem któryś z kawałków zawartych na Chaser miał przebić się na listy przebojów, to właśnie ten.
[image: ]
W drugim na repertuarowej liście Will It Last? oblicze zespołu nieco się już zmienia. Od pierwszych sekund dominują syntezatory Knudsena, który nadaje ich partiom progresywny rozmach. I nie psuje tego efektu nawet pochodzący z nieco innej bajki saksofon; głównie dlatego, że Malach gra tu znacznie dynamiczniej. Za to Fate Ripper to już, oczywiście jak na możliwości Johna i Gerryego, rockowy wymiatacz. W dużej mierze za sprawą intensywnie wspomagającego Albersa drugiego gitarzysty  Darryla Thompsona. To on odpowiada tutaj za ognistą solówkę! Stronę A wydawnictwa wieńczy, nawiązujący do opowieści o Supermanie, utwór Daily Planets. Przypomina on trochę otwierający longplay Chaser, lecz z odwróconymi proporcjami. Saksofon znajduje się na drugim planie, natomiast na pierwszy wybijają się syntezatory oraz pulsująca sekcja rytmiczna. Efekt jest taki, że nawet gdyby kogoś irytowały popowe ciągotki Malacha, to w tym przypadku dochodzą z oddali dźwięki dęciaka stają się jedynie dodatkowym smaczkiem, delikatną przyprawą.
[image: ]
Drugą stronę winylowego krążka kwintet zaczyna od mocnego wejścia: rytmicznych, marszowych klawiszy perfekcyjnie współpracujących z basem i bębnami, na tle których jak diamencik brzmi rockowa partia solowa Eefa Albersa. Za to w What It If pojawia się zmyłka: po intensywnej introdukcji zespół wyraźnie zwalnia tempo i  w dużej mierze za sprawą saksofonu  penetruje rejony jazzowo-funkowe. Gitara przez cały czas schowana jest w tle i dopiero w finale wybija się na niepodległość. Cóż z tego jednak, skoro krótko potem utwór dobiega końca. Ale Eef nie ma co narzekać; zadbał przecież o to, aby w skomponowanym przez siebie New Waves mieć więcej do powiedzenia. Wbrew tytułowi, nie mamy tu do czynienia z żadną nową falą; stylistycznie numerowi temu znacznie bliżej do bluesa i southern-rocka. Prawdziwa niespodzianka czeka jednak w finale. Prospect Park to jedna z takich kompozycji, jakie sprawiają, że ich twórcy stają się nieśmiertelni. Rozmach, piękna melodia, zachwycający gitarowy motyw i dwie solówki, jakimi podzieli się Albers i Thompson  to tylko suche fakty, bo potęgi i uroku tego utworu nie oddadzą żadne słowa. Wspaniałe, cudowne zakończenie!.
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  Non omnis moriar:Bracia w doli i niedoli

  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 ostatni album amerykańskiego duetu jazzrockowego John Lee i Gerry Brown nagrany z udziałem gitarzystów Eef Albers i Darryl Thompson.
Ekstrakt: 90%
[image: Brothers]
To już, jak sądzę, ostatnie spotkanie z twórczością solową (w cudzysłowie, ponieważ panowie nagrywali jednak w duecie) basisty Johna Lee i perkusisty Gerryego (Geralda) Browna  i zarazem ostatnia z ich wielkich płyt. Wydana w 1981, ale nagrana kilka miesięcy wcześniej, bo w grudniu 1980 roku. Tym samym można uznać, że rejestracja tego doskonałego materiału zwieńczyła nadzwyczaj udaną dla Amerykanów dekadę lat 70. XX wieku. Sesja, choć brali w niej udział aż trzej artyści ze Stanów Zjednoczonych, miała miejsce na Starym Kontynencie, a konkretnie  w chętnie eksplorowanym przez muzyków z kręgu europejskiego krautrocka i fusion stuttgarckim studiu Zuckerfabrik (to tam Jasper van t Hof pracował nad longplayem The Selfkicker, Zbigniew Seifert nad Man of the Light, natomiast Didier Lockwood nad New World). Płytę opublikowało założone cztery lata wcześniej wydawnictwo Mood Records, które powstało z inicjatywy kilku zasłużonych niemieckich jazzmanów, w tym między innymi gitarzysty Volkera Kriegela, pianisty Wolfganga Daunera oraz puzonisty Alberta Mangelsdorffa.
Na swoich wcześniejszych płytach Lee i Brown obracali się wokół fusion: niekiedy pojmowanego klasycznie (Infinite Jones, Medusa), to znów mocno zabarwionego modnym w tamtym czasie funkiem, nie bez wpływów przebojowego pop rocka (Mango Sunrise, Still Cant Say Enough, Chaser). Na Brothers postanowili powrócić do swoich jazzrockowych korzeni, nagrywając najbardziej dynamiczną i energetyczną płytę w swojej karierze. A o pomoc w tym poprosili swoich dobrych znajomych, dwóch gitarzystów: Holendra Eefa Albersa oraz nieżyjącego już Amerykanina Darryla Thompsona (1955-2014). Cała czwórka znała się doskonale, wcześniej bowiem wielokrotnie spotykali się w studiach nagraniowych i na scenach. Ich wpływ na ostateczny kształt krążka był tak duży, że tym razem longplay oficjalnie sygnowano nie tylko nazwiskami Johna i Gerryego, ale także pozostałych instrumentalistów.
Przełom lat 70. i 80. nie był najlepszym okresem dla jazz-rocka. Wielcy twórcy gatunku stopniowo tracili na znaczeniu, ich popularność przemijała; młodsze pokolenie chętniej sięgało po płyty z jednej strony wykonawców dyskotekowych, z drugiej  heavymetalowych i punkrockowych. I w takiej właśnie, coraz mniej sprzyjającej, atmosferze Lee, Brown, Albers i Thompson wydali longplay, który bez wahania można uznać za arcydzieło fusion. I to ognistego! Ale skoro do pracy nad Brothers zaproszono dwóch wytrawnych i rasowych gitarzystów, biorąc przy okazji na warsztat zaproponowane przez nich kompozycje, to ten fakt musiał znaleźć odzwierciedlenie w powstałych nagraniach. Winylowy krążek otwiera, będący dziełem Darryla, optymistyczno-przebojowy Uptown Express. To ponad sześć minut intensywnego gitarowego grania, w którym sekcja rytmiczna odpowiada za stronę jazzową (ach, te kombinacje!), natomiast obaj gitarzyści za rockową (Thompson pozwolił swemu koledze po fachu zagrać drugą w kolejności solówkę). Serwowany przez nich przebojowy motyw przewodni długo jeszcze pozostaje w pamięci.
[image: ]
W Brothers (autorstwa Thompsona i Lee) kwartet jeszcze bardziej podkręca poziom dynamiki. Motoryczne bas i bębny służą za podkład do wirtuozerskich popisów gitarzystów. Eef i Darryl niczego tu sobie nie odmawiają: są zadziorni i energetyczni, wyrafinowani i rozpędzeni. Dopiero w trzeciej w kolejności Ricie, która wyszła spod ręki Holendra, zespół zwalnia tempo i tonuje emocje. Gdyby dodać do tej kompozycji partię wokalną, można by ją uznać za nastrojową, romantyczną balladę. Stronę A zamyka jedyne w zestawie dzieło Gerryego, które zresztą wykorzystane zostało już wcześniej na nagranym za Oceanem albumie Still Cant Say Enough. Tam jednak brzmiało, chociażby za sprawą pojawiających się dęciaków, nieco inaczej, ale i tak na tle pozostałych wyróżniało się rockową energią. W tej wersji energii, mimo ciągotek funkowych, jest jeszcze więcej i nie zmienia tego nawet fakt, że w drugiej części utwory pojawiają się dźwięki fortepianu akustycznego, na którym gra John. Żałować można jedynie, że Brown pozostawił po sobie tak niewiele kompozycji. Gdyby bowiem inne były równie udane co Rise On
[image: ]
Subtelna i stonowana jest również nieco ponad minutowa introdukcja do otwierającego stronę B longplaya For Bill (ponownie autorstwa Darryla). Później jednak kwartet wkracza już na właściwe dla siebie jazzrockowe tory. Solówkami gitarzyści dzielą się po równo, basiście i perkusiście pozostawiając dbałość o intensywność podkładu rytmicznego. W Close the Door (to z kolei numer Johna) jazz i rock mieszają się z bluesem, co dziwić nie powinno, ponieważ na poprzednich płytach duetu takiego inspiracje również były słyszalne. W kierunku tym ciąży zwłaszcza drugi w kolejności popis gitarowy, czyli solo Albersa. Holendra spotkał też zaszczyt pożegnania się ze słuchaczami za sprawą ponad ośmiominutowego Uncle William. O dziwo, choć to najdłuższa kompozycja na płycie, dzieje się w niej stosunkowo niewiele; muzycy skupiają się głównie na niespiesznym budowaniu nastroju, a Eef długo cyzeluje grany przez siebie i ewoluujący motyw Po wydaniu Brothers tak bliska współpraca Lee i Browna dobiegła końca. Widać coś się wyczerpało; artyści doszli do muru, uznając zapewne, że wspólnie nic doskonalszego już nie stworzą. I chociaż żal, to jednak nie sposób nie przyznać im racji.
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  Non omnis moriar:Z Montrealu do Paryża

  Sebastian Chosiński

  
  

  
  Muzyczna archeologia? Jak najbardziej. Ale w pełni uzasadniona. W myśl Horacjańskiej sentencji: Nie wszystek umrę chcemy w naszym cyklu przypominać Wam godne ocalenia płyty sprzed lat. Albumy, które dawno już pokrył kurz, a ich autorów pamięć ludzka najczęściej wymazała ze swoich zasobów. Dzisiaj koncertowy album francuskiego skrzypka jazzowego Didiera Lockwooda i towarzyszącego mu kanadyjskiego kwartetu UZEB.
Ekstrakt: 70%
[image: Absolutely Live]
Zmarły przed trzema laty francuski skrzypek Didier Lockwood był w latach 80. ubiegłego wieku prawdziwą gwiazdą światowego jazzu i fusion. Miał za sobą nadzwyczaj udaną poprzednią dekadę, w czasie której zdobywał szlify, grając chociażby w takich zespołach, jak Zao, stworzony do spółki ze starszym bratem Lockwood oraz efemeryczne VanderTop, Surya i Rahmann. Sporo się tego uzbierało, prawda? Odnoszone sukcesy zachęciły go do tego, by stanąć wreszcie na czele własnej formacji i rozpocząć karierę solową. W latach 80. Didier wciąż pozostawał aktywnym artystą, często jednak zmieniając towarzyszących mu muzyków. A bywali wśród nich niekwestionowani wirtuozi, jak Gordon Beck i Anthony Williams czy Jan Hammer i Gerry Brown. W 1984 roku Lockwood nawiązał natomiast krótką współpracę z kanadyjskim UZEB.
To nieco zapomniana, choć oficjalnie wciąż jeszcze funkcjonująca, formacja. Popularna swego czasu w Ameryce Północnej, w Europie nieco mniej. Grupę założył w 1976 roku gitarzysta Michel Cusson, który mieszkał wtedy w prowincjonalnym, jak na warunki kanadyjskie, Drummondville w Quebeku. Prawdziwa jej kariera zaczęła się jednak dopiero po przeprowadzce do Montrealu. UZEB zadebiutował koncertowym krążkiem Live in Bracknell (1981), po którym ukazały się dwa studyjne longplaye  Fast Emotion (1982) i You Be Easy (1984). Zwróciły one uwagę Didiera Lockwooda, który w 1984 roku udał się za Ocean, między innymi po to, aby wziąć udział w prestiżowym Montreal Jazz Festival. Z Europy Francuz zabrał ze sobą jedynie swego rodaka, gitarzystę Christiana Escoudé (znanego z Confluence), pozostałych akompaniatorów skompletował spośród miejscowych jazzmanów. Jak się okazało, zaszczyt ten przypadł w udziale muzykom UZEB: Cussonowi, Alainowi Caronowi (gitara basowa), Paulowi Brochu (perkusja) oraz grającemu na instrumentach klawiszowych Michelowi Cyrowi.
Dwa lata później, to jest w maju 1986 roku, Didier odwdzięczył się Kanadyjczykom i pomógł im zorganizować serię koncertów w legendarnej paryskiej Olympii (będącej jedną z najważniejszych we Francji sal koncertowych od końca XIX wieku). Ich owocami stały się dwie zarejestrowane na żywo płyty długogrające: Live à lOlympia zbierała jedynie nagrania UZEB, natomiast Absolutely Live była zapisem wspólnego występu Lockwooda i montrealczyków. I dzisiaj zajmiemy się właśnie tą drugą. Od ostatniego spotkania artystów w szeregach kwartetu zaszły dwa ważne wydarzenia: po pierwsze  Jean St-Jacques (w latach 1976-1979 pełniący obowiązki perkusisty) zastąpił jako klawiszowiec Michela Cyra, po drugie  dyskografia grupy wzbogaciła się o kolejne studyjne dzieło, krążek Between the Lines. Przy okazji więc przybysze zza Atlantyku mogli wypromować swoje najnowsze dokonania. Album Absolutely Live ukazał się jeszcze w tym samym roku; we Francji wydała go paryska wytwórnia JMS Records (wcześniej nosząca nazwę Disques JMS), której założycielem był ceniony producent i dziennikarz muzyczny Jean-Marie Salhani.
[image: ]
Na repertuar koncertu, a przynajmniej tej jego części, jaka trafiła na płytę, złożyły się zarówno kompozycje Lockwooda (trzy), jak i Michela Cussona (dwie). Trzy były już znane z wcześniejszych albumów obu wykonawców, ale generalnie można je było uznać za świeże. Dwie zaprezentowano w takiej formie po raz pierwszy, co musiało być dodatkową zachętą dla wielbicieli zarówno Didiera, jak i UZEB. Longplay otwiera premierowe dzieło Kanadyjczyka  niemal ośmiominutowa introdukcja, zatytułowana odpowiednio do swej roli Ouverture No 5. Takie utwory mają najczęściej za zadanie zaprezentowanie publiczności zespołu. Kolejni instrumentaliści włączają się stopniowo, aby następnie rozwijać motyw przewodni kompozycji. I nie inaczej jest w tym przypadku: zaczyna sekcja rytmiczna (Caron i Brochu), potem dochodzą soliści (Cusson i St-Jacques), a na finał pojawia się główny bohater wieczoru, czyli Didier Lockwood. W większości przypadków po wejściu na scenę Francuza i pierwszym jego popisie grupa zmierzałaby do finału, lecz Michel pomyślał inaczej: postanowił dać wszystkim muzykom okazję do pokazania pełni ich możliwości  pojedynczo i w grupie  stąd kilka kolejnych minut, w których kwintet podkręca dynamikę i nabiera rozmachu.
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Trzy kolejne utwory są dziełem Didiera. Pierwszy z nich, prawie dziewięciominutowy Format, ukazał się na wydanym w tym samym roku longplayu Rhythm and BLU, który był popisem trzech wirtuozów skrzypiec: Lockwooda, Johna Blakea i Michała Urbaniaka (którym oczywiście akompaniowali inni). Spokojny i trochę niepokojący wstęp zawdzięczamy ponownie sekcji rytmicznej, do której w pierwszej kolejności  podobnie jak w Ouverture No 5  dołączają gitarzysta i klawiszowiec. Ich powłóczyste partie stają się znakomitym podkładem dla jazzrockowej partii Didiera, który z czasem rozkręca się na całego, pociągając za sobą cały zespół, który nie stroni tutaj od inspiracji rockiem progresywnym. Duża w tym zasługa partii solowej Cussona, któremu towarzyszą klangujący na basie Caron oraz zapewniający organowe tło St-Jacques. By wsłuchać się w dalszą część koncertu, należy winylowy krążek przełożyć na stronę B. Na jej otwarcie muzycy wybrali Tiny Twins  najkrótszą w całym zestawie kompozycję, po którą Lockwood chętnie sięgał w tamtym czasie na koncertach, lecz w studiu zarejestrował dopiero w 1990 roku, kompletując repertuar na longplay Phœnix 90. To snująca się leniwie ballada, której tyon nadają głównie skrzypce i klawisze. Taki utwór, który podczas występów na żywo po jazzrockowych szaleństwach zapewniał  i artystom, i publiczności  kilka minut oddechu.
[image: ]
Zwłaszcza jeśli od razu po nim, tak jak na Absolutely Live, rozbrzmiewał pełen werwy The Kid (z tak właśnie zatytułowanej płyty Didiera, która ukazała się trzy lata wcześniej). Sporo tu  na otwarcie i w finale  optymistycznych dźwięków skrzypiec oraz imitujących sekcję dętą syntezatorów. Dwie części utworu rozdziela natomiast stonowane interludium, w którym na plan pierwszy wybija się nastrojowy bas Carona. Płytę zamyka natomiast Pork Chops  druga kompozycja z repertuaru UZEB, która pierwotnie ukazała się na krążku You Be Easy (tam również pojawiła się jako ostatnia). Do połowy główną rolę odgrywa w niej gitarzysta, który nie stroni od wirtuozerskich popisów, by dopiero później przekazać pałeczkę skrzypkowi. Lockwood niezwykle wczuwa się w swoją rolę i gra na dużym poziomie intensywności, aby po niespełna dwóch minutach zamilknąć i właśnie  końcówka psuje niemal cały efekt. Muzycy postanowili w niej bowiem zapalić ogarek elektroniczno-syntezatorowej dekadzie lat 80. Pojawia się popowy syntezator i elektroniczna perkusja, nijak pasującego do tego, co słyszeliśmy wcześniej. Naprawdę można było  nawet należało  podarować to sobie.
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  Non omnis moriar:Kąpiel słoneczna w strugach fusion

  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 album międzynarodowego jazzrockowego projektu niemieckiego pianisty Joachima Kühna.
Ekstrakt: 80%
[image: Sunshower]
Obchodzący w tym roku sześćdziesięciolecie pracy twórczej Joachim Kühn to jedna z najświatlejszych postaci w dziejach europejskiego jazzu. Na dodatek mimo prawie ośmiu krzyżyków na karku, wciąż pozostaje aktywnym artystą. W tym roku wydał swoją kolejną solową płytę pianistyczną  Touch the Light. W rubryce Non Omnis Moria pisaliśmy o nim wielokrotnie, przyglądając się jego dokonaniom z lat 60. i 70. XX wieku. Grywał wtedy zarówno jazz modalny (Re-Union in Berlin, Solarius), jak i free (Bold Music, Paris is Wonderful), nie stroniąc przy tym od psychodelii (Dear Prof. Leary), by ostatecznie oddać serce i umysł zdobywającej coraz większą popularność muzyce fusion (vide Going to the Rainbow, Devil in Paradise, Rock Around the Cock, Cinemascope, Total Space, Hip Elegy, Springfever). Tej ostatniej pozostał zresztą wierny aż do początków lat 80.
Choć był to już czas, kiedy jazz-rock zaczął tracić na znaczeniu, zepchnięty na margines z jednej strony przez podbijającą światowe estrady muzykę dyskotekową, z drugiej  przez heavy metal i punk rock, nie brakowało artystów, którzy wciąż widzieli swą przyszłość w tym gatunku. Byli wśród nich również starzy mistrzowie, jak właśnie Joachim Kühn, Holender Jasper van t Hof czy amerykański duet John Lee i Gerry Brown. By nieco odświeżyć formułę, poszukiwali oni kolejnych inspiracji, dobierali sobie także nowych współpracowników. Niemiecki pianista pod koniec 1977 roku skompletował zupełnie nowy skład akompaniujący i tym sposobem obwieścił światu, że oto narodził się Joachim Kühn Band. Grupa przetrwała w sumie dwa lata  krótko, prawda?  ale w tym czasie udało jej się nagrać dwie znakomite płyty: Sunshower (1978) oraz Dont Stop Me Now (1979). W ostatecznym rozrachunku można więc uznać, że opłaciło się, skoro po dziś dzień zawarta na obu longplayach muzyka wzbudza emocje i wywołuje ciarki na plecach u każdego zaprzysięgłego wielbiciela fusion.
Płyta nie powstała w klasyczny sposób, to znaczy w taki, że cały zespół zebrał się w jednym miejscu i w jednym czasie, aby pracować nad nagraniami. Materiał powstawał na raty  w lutym i marcu 1978 roku  w czterech różnych studiach: Kendun Recorders w Burbank, Electra i Warner Bros. Studios w Hollywood (wszystkie mieściły się więc w Kalifornii) oraz w Soundpush w niewielkim holenderskim miasteczku Blaricum. Wynikało to z faktu, że w grupie znalazło się prawdziwie międzynarodowe towarzystwo. Niemcowi Joachimowi Kühnowi towarzyszyli bowiem: holenderski gitarzysta Jan Akkerman (znany głównie z progresywnej formacji Focus), jego hiszpański, choć urodzony w Maroku, kolega po fachu Ray Gomez (wcześniej udzielał się w popowych The Pop Tops i Los Pekenikes oraz jazzrockowych La Mosca i Larry Youngs Fuel), jak również amerykańska sekcja rytmiczna złożona z basisty Tonyego Newtona (grał w The Mamas and the Papas, soulowo-funkowym 8th Day oraz jazzrockowym The New Tony Williams Lifetime) i najmniej doświadczonego w całym tym gronie perkusisty Glenna Symmondsa. Gościnnie w dwóch utworach zaśpiewał Willie Dee (a właściwie William Daffern, niegdyś muzyk psychodeliczno-garażowego Hunger i hardrockowo-progresywnego Captain Beyond). Jak więc widać, byli to artyści  z jednym wyjątkiem  niezwykle doświadczeni, co było się gwarancją jakości.
[image: ]
Pierwszoplanową rolę odgrywał oczywiście Joachim Kühn, który nie tylko dostarczył wszystkie kompozycje, ale także odpowiadał za ich bogate aranżacje. Choć w kwestii miksu i masteringu zdał się na zawiadującego studiem w Blaricum holenderskiego inżyniera dźwięku Jana Schuurmana (zmarłego w 2017 roku). Na Sunshower złożyło się osiem utworów, bardzo różnorodnych, choć wyrastających z korzeni jazzrockowych. Kühn zadbał jednak o to, aby płyta nie była monotonna i dostarczyła miłych wrażeń zarówno tym, którzy gustują w wyrafinowanym fusion, jak i tym, których sercom bliższe są bijące rekordy popularności w drugiej połowie lat 70. przeboje popowo-funkowe. Początek wydawnictwa jest piorunujący, a wszystko to za sprawą Orange Drive, który zaczyna się od motorycznych, pulsujących syntezatorów Joachima. Minutowy wstęp wbija w fotel, a dalej wcale nie jest lżej, pojawia się bowiem rockowa solówka Akkermana, przez którą z czasem przebija się na plan pierwszy dynamiczny fortepian lidera, który postanowił udowodnić słuchaczom, że czasy, kiedy z zapamiętaniem grał free jazz, wcale nie odeszły do lamusa. Co dodatkowo potwierdzają pierwsze minuty drugiego w kolejności O.D..
[image: ]
W tym utworze udaje się Kühnowi połączyć kilka elementów: freejazzową improwizację fortepianową z progresywnie powłóczystymi syntezatorami w tle oraz prawdziwie rockową energią (tym razem za sprawą Raya Gomeza, który najpierw sięga po gitarę, a potem eksploatuje syntezator gitarowy). A przy tym pojawia się też zgrabna melodia. Cztery minuty wytchnienia zapewnia natomiast nostalgiczny Shoreline, w którym ciepłe brzmienie basu oplata romantyczne dźwięki fortepianu, a kropką nad i okazuje się kontemplacyjna partia Akkermana. Jeśli ktoś myślał, że następny utwór będzie utrzymany w podobnym tonie, musiał być zaskoczony. Youre Still on My Mind to bowiem pierwsza z dwóch piosenek zaśpiewanych przez Williego Dee. Wokal jest popowo-soulowy, ale podkład instrumentalny  jazzrockowy. W efekcie otrzymujemy numer, który zaczyna się subtelnie i nastrojowo, ale z czasem rozkręca się i nabiera wewnętrznej mocy, aż do zamykającego go ostrego akcentu z napędzającym całość nadzwyczaj frywolnym fortepianem. Drugą piosenką jest otwierający stronę B winylowego krążka Midnight Dancer, który początkowo przywołuje skojarzenia z disco z funkiem, ale kończy się rozbuchanym aranżacyjnie popisem Joachima na syntezatorach Rolanda.
[image: ]
Ponad czterominutowy Short Film for Nicky to z kolei zapowiedź późniejszej twórczości Kühna, w pewnym sensie jego płyt regularnie wydawanych już w XXI wieku. Niemiec nagrał ten utwór solo, wykorzystując jedynie fortepian akustyczny. Jazz miesza się więc tutaj z klasyką, a piękne melodie urzekają romantyzmem. To dobry przerywnik przed stricte jazzrockowym Sunshower, w którym lider pozwolił dojść do głosu obu gitarzystom: najpierw rozbrzmiewa wprowadzający do opowieści instrument Akkermana, a następnie rozwijający na rockowo najważniejsze wątki  Gomeza. W finale Joachim sprawia jeszcze jedną niespodziankę: sięga bowiem po dostojne organy Hammonda, które majestatycznie wieńczą kompozycję tytułową. Lecz to wcale nie koniec podróży. Jest przecież jeszcze najdłuższy ze wszystkich Preview  zrazu spokojny, utrzymany w wolnym tempie, ale potem rozkręcający się na całego, z solówką Raya przechodzącą we frenetyczny popis syntezatorowy (całkiem możliwe, że słyszymy tutaj zarówno Gomeza, jak i Kühna). Żałować tylko należy, że takie albumy, jak Sunshower zwiastowały powolny zmierzch popularności fusion. Bo choć muzyka ta nie zniknęła całkiem  o! co to, to nie  to jednak była coraz bardziej spychana na margines.
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  Skrawki dzieciństwa  defragmentacja

  Jacek Rosiak

  
  

  
  Prace z cyklu Skrawki dzieciństwa są wariacją na temat:
 pewne obrazy z dzieciństwa zostają w albumie pamięci wyryte niczym fotografie, niczym sceneria, do której człowiek zawsze wraca pamięcią, choćby upłynęło nie wiadomo jak wiele czasu. 
Carlos Ruiz Zafón Książę Mgły

Cały cykl składa się z 33 prac i tworzy jedną całość, zaprezentowaną w Galerii Esensji. W tej niezwykłej odsłonie Autor przedstawia nam więzi jakie łączą poszczególne prace z cyklu tworząc stopniowo coraz wyraźniejszy i pełniejszy obraz. Doprawdy warto wyruszyć w tę niezwykłą podróż...
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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  Symetria asymetryczna, cz. 108

  Adam Kordaś
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Adam Kordaś, Aeronaut
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Adam Kordaś, Bravery
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Adam Kordaś, Cutter
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Adam Kordaś, Heat
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Adam Kordaś, Intelligence
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Adam Kordaś, Patient
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Adam Kordaś, Vulture
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Adam Kordaś, Warm Greetings
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  Okładka:Detector

  Adam Kordaś
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Adam Kordaś, Detector
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  Archiwa magazynu Esensja

  

  
  

  
  Radzimy, by w miejscu docelowym zachowywać kolejne (zwłaszcza starsze) numery magazynu Esensja w następującej uporządkowanej hierarchii: ROK_WYDANIA/NUMER_WYDANIA (czyli: 2000/01, 2000/02, 2000/03, 2001/01 i tak dalej)  co pozwala na bezawaryjne korzystanie z linków wewnątrzesensyjnych (przenoszących do wcześniejszych numerów pisma).
	Rok 2021
	kwiecień
Wersja online

Wersje offline:
Heavy (22 MB)
[image: zip heavy]
Light (1,3 MB)
[image: zip light]
ePUB (3,9 MB)
[image: epub]
	marzec
Wersja online

Wersje offline:
Heavy (39 MB)
[image: zip heavy]
Light (1,7 MB)
[image: zip light]
ePUB (6,5 MB)
[image: epub]
	styczeń-luty
Wersja online

Wersje offline:
Heavy (35 MB)
[image: zip heavy]
Light (1,9 MB)
[image: zip light]
ePUB (6,2 MB)
[image: epub]

	Rok 2020
	grudzień
Wersja online

Wersje offline:
Heavy (36 MB)
[image: zip heavy]
Light (1,5 MB)
[image: zip light]
ePUB (6,0 MB)
[image: epub]
	listopad
Wersja online

Wersje offline:
Heavy (30 MB)
[image: zip heavy]
Light (1,5 MB)
[image: zip light]
ePUB (5,7 MB)
[image: epub]
	październik
Wersja online

Wersje offline:
Heavy (25 MB)
[image: zip heavy]
Light (1,4 MB)
[image: zip light]
ePUB (4,3 MB)
[image: epub]
	wrzesień
Wersja online

Wersje offline:
Heavy (37 MB)
[image: zip heavy]
Light (1,5 MB)
[image: zip light]
ePUB (6,2 MB)
[image: epub]
	lipiec-sierpień
Wersja online

Wersje offline:
Heavy (37 MB)
[image: zip heavy]
Light (1,9 MB)
[image: zip light]
ePUB (6,7 MB)
[image: epub]

	czerwiec
Wersja online

Wersje offline:
Heavy (24 MB)
[image: zip heavy]
Light (1,4 MB)
[image: zip light]
ePUB (5,3 MB)
[image: epub]
	maj
Wersja online

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

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

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

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


lata wcześniejsze dostępne na następnej stronie

  



  
  
  
  
  Magazyn Esensja - Magazyn Esensja nr 04 (CCVI) maj 2021
  




  
  

  Drogi Potencjalny Autorze!

  

  
  

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

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

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

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

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


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

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

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

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

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


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


[bookmark: a1t]1) Patrz Najazd z przeszłości Jamesa P. Hogana.


  



  
  
  
  
  Magazyn Esensja - Magazyn Esensja nr 04 (CCVI) maj 2021
  




  
  

  Redakcja Esensji

  

  
  

  
  Skład redakcji Esensji
[image: Konrad Wągrowski]
Konrad Wągrowski
Redaktor naczelny
Konrad Wągrowski ‹konrad@redakcja.esensja.pl›
Z-ca redaktora naczelnego
Miłosz Cybowski
Redakcja
Wojciech Gołąbowski (sekretarz redakcji)
Literatura
Agnieszka Ignite Hałas (kierownik działu), Natalia Bieniaszewska, Majik Czar, Anna Kańtoch, Magdalena Ceridwen Kubasiewicz, Alicja Kuciel, Jarosław Loretz, Zofia Marduła, Anna Cranberry Nieznaj, Agnieszka Raven Szmatoła, Alicja Tempłowicz, Istvan Vizvary, Paula Wanarska
Książki
Joanna JoAsia Słupek (kierownik działu), Jędrzej Burszta, Sebastian Chosiński, Dominika Cirocka, Miłosz Cybowski, Jakub Gałka, Sławomir Grabowski, Jacek Jaciubek, Dawid Kantor, Anna Kańtoch, Joanna Kapica-Curzytek, Michał Kubalski, Magdalena Kubasiewicz, Marcin Knyszyński, Paweł Laudański (Wiatr ze Wschodu), Jarosław Loretz, Marcin Łuczyński, Daniel Markiewicz, Marcin Mroziuk, Beatrycze Nowicka, Katarzyna Piekarz, Karolina Rochnowska, Joanna Sapa, Agnieszka Achika Szady, Mieszko Wandowicz, Konrad Wągrowski
Filmy
Konrad Wągrowski (kierownik działu), Piotr Dobry (z-ca kierownika działu), Sebastian Chosiński,  Marcin Knyszyński, Adam Lewandowski, Jarosław Loretz, Marcin Mroziuk, Agnieszka Achika Szady, Kamil Witek
Komiksy
Marcin Osuch (kierownik działu), Łukasz Bodurka, Sebastian Chosiński, Miłosz Cybowski, Maciej Ficner, Jakub Gałka, Sławomir Grabowski, Marcin Knyszyński, Agnieszka ′Achika′ Szady, Konrad Wągrowski, Robert Wyrzykowski
Gry
Agata Hanak (kierownik działu), Miłosz Cybowski, Ewa Drab, Wojciech Gołąbowski, Kuba Mandrake Gromnicki, Jakub Małecki, Marcin Mroziuk, Konrad Wągrowski
Muzyka
Michał Perzyna (kierownik działu), Sebastian Chosiński, Piotr Pi Gołębiewski, Dawid Josz, Paweł Lasiuk, Przemysław Pietruszewski, Jakub Stępień, Jacek Walewski
Varia
Magda Jurowicz (kierownik działu), Sebastian Chosiński, Wojciech Gołąbowski, Michał Hernes, Agnieszka Achika Szady
Poezja
Józef Bilski
Grafika
Wojciech Gołąbowski (kierownik działu), Magda Jurowicz, Adam Kordaś, Łukasz Matuszek, Joanna Słupek
Dział korekty
Krzysztof Wójcikiewicz (kierownik działu), Kira Leśków, Dorota Myszka
Dział Public Relations
Magda Jurowicz (kierownik działu), Miłosz Cybowski, Agata Hanak, Jacek Jaciubek, Joanna Kapica-Curzytek
Dział techniczny
Wojciech Gołąbowski, Tomasz Kujawski, Joanna JoAsia Słupek
Współpracownicy
Olga Dąbrowska, Andrzej Gastar Diaczuk, Piotr Grabcu Grabiec, Tomasz Kontny, Rafał Kulik, Robert Łada, Rafał Maćkowski, Agnieszka Majchrzak, Piotr sabat Niemkiewicz, Wojciech Orliński, Joanna Petruczenko, Tomasz Sidorkiewicz, Szymon Sokół, Artur Wawrzaszek, Tomasz Witas, Mirosław Zucholl
Oryginalną szatę graficzną The VALETZ Magazine, jak również Framzety zaprojektował flEa. Przygotowane przez niego skrypty, odpowiednio zmodyfikowane, są stosowane do dziś do tworzenia numerów Esensji.
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