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  Zakręciłem szarym workiem pełnym kości. Nie zagrzechotały, bo nie były dobrze ogryzione. Czułem ich strukturę, wiedziałem, czyje są, ile mają lat, jak zginął ich właściciel.
Kto je ogryzał.
 Dobra  zaaprobowałem produkt.  Przyjdź jutro.
Petent wyraźnie czegoś jeszcze oczekiwał. Przestępował z nogi na nogę, zamiast odejść. Białe światło migotało w jego spękanych goglach, bandana zasłaniająca twarz była brudna od krwi.
 Mój szwagier on nie dzieli się z pośrednikiem  wydusił.  Trupokupiec dostaje tylko zapłatę za usługę.
Wyciągnąłem się na krześle, wywaliłem nogi na stół, zsunąłem okulary. Klient krzyknął, zaraz spróbował się opanować.
 Wiesz, co widzę, kiedy nie mam okularów?  spytałem retorycznie.
 N-nie  skłamał.
 Jedynie to, co zdrowe.
Cisza. 
Odchyliłem głowę i oglądałem niebo. W tej wsi nikt poza mną nie mógł znieść jego widoku. Tylko mnie wybrano. To była dziwna myśl, której towarzyszył delikatny smutek. W końcu petent wystękał:
 I widzisz mnie?
Zwróciłem na niego wzrok. Smutek zastąpiło zmęczenie.
 Nie, chorowizno. Więc wypierdalaj i wróć jutro, to dostaniesz cokolwiek.
Założyłem okulary i zobaczyłem już tylko zgarbione plecy klienta, gdy ten wychodził przez oblepioną wodorostami dziurę w płocie.
Wstałem, ogarnąłem spojrzeniem zawalone gratami podwórze, przetarłem oczy pod srebrnymi szkłami. Świat wydawał się przejaskrawiony, docierał do mnie tego dnia z wyjątkową mocą. Rzeczy emanowały energią, istoty przygasły. Niebo było aż nazbyt zaborcze, zagarniało więcej przestrzeni, niż mu się należało. Zmuszało ludzi do wbijania spojrzeń w ziemię, do kulenia się pod dachami, zasłaniania okien i twarzy. 
Niebo było wielkim okiem i biada temu, kto w nie wpadł.
Zgarnąłem kilka worków kości spod stołu. Podeszła do mnie naga Szara. Okryta była jedynie kocem termicznym, na nosie miała lenonki. Memlała kosmyk pozbawionych koloru włosów. Lubiłem na nią patrzyć, choć nie miałem pojęcia, czemu.
 Seba, jacyś nowi przyjechali na kilka dni  mruknęła, mierząc i ważąc wzrokiem zawartość worków w moich rękach. Mogła zapytać, powiedziałbym jej. Ale mówiła coraz mniej.  Daleko im do chorowizny. Dostali chatkę sołtysa.
Pokiwałem głową. Co jakiś czas pojawiała się tu zadbana trzoda innego pasterza. Petenci innego trupokupca. Skarbnice informacji. Przyjeżdżali na urlopy od swoich bogów. Nasze bogi były spolegliwe.
Przyglądałem się wypiekom na twarzy Szarej i piersiom błyszczącym od potu.
 Jest zajebiście gorąco, Seba  potwierdziła.  Myślę, że dziś jest u nas tak, jak na co dzień na Południu. Dawno tego nie czułam.  Zasępiła się, wysunęła dolną szczękę. Obserwowałem ruch jej kości.  Idzie burza.
 Spróbuj się dowiedzieć, czyi są ci nowi. Tylko delikatnie  podkreśliłem.  I spuść psy, jak wyjdę.
Zszedłem do garażu, zatrzymałem się pod wiatą i chwilę gapiłem na czerwony, wielki motor; niezależnie od tego, co z nim robiłem, zawsze był oblepiony wodorostami. Dar Pani Jeziora. 
Osobiście wolałem nazywać ją inaczej. Wiedziała o tym. I miała to gdzieś. Może w ogóle tego nie rozumiała. A może rozumiała na swój sposób. Czy nosiła jakieś prawdziwe imię? Jeżeli tak, zostało pod ziemią, tam, skąd wypełzła.
Wrzuciłem worki do kufra, odpaliłem maszynę, wyjechałem z podwórza i zacząłem wspinać się po piaszczystym wzniesieniu, pomiędzy z dawna opuszczonymi willami. Martwe pozostałości po niegdysiejszych dezerterach z miast wydawały się buchać niezidentyfikowaną energią. Sam się od tego spociłem, choć nie czułem gorąca. Wszystko było oprószone popiołem jak pudrem. Szary śnieg nowej epoki zalegał na dachach i balkonach, pokrywał pobocza i podwórza, odbarwiał wieś i mnie uspokajał.
Nie ujechałem zbyt daleko, gdy moją uwagę zwróciła kapliczka przy jednym z domów. Zatrzymałem się i podszedłem do wizerunku Maryjki stojącej w nobliwej pozie. Na barkach nosiła nierozpoznawalny już obraz; ktoś rozwalił go na jej głowie. Stargany, brudny, w ciężkich ramach, ciążył na niej jak krzyż. Miała zdrapane oczy. Na wysokości łona ktoś napisał: TO ŚWIAT TWORZY. TY ZOSTAŁAŚ STWORZONA.
Te dekoracje naniesiono dawno, ale u jej bosych stóp ktoś złożył świeże kości. Pociągnąłem mocniej nosem. Należały do niemowlęcia.
Bardzo odległy grzmot wpełzł w przestrzeń wokół, omijając jednak mnie i Marię. Kucnąłem przy sprofanowanym posągu i podniosłem na chwilę okulary. Kości stały się rozmytym kształtem. Dziecko urodziło się chore. Nic nowego ani zaskakującego. Choć powszechnie wiedziano, jaka nędza wynika z płodzenia potomstwa, czasem trudno było wygrać z biologią.
Podniosłem głowę i z dołu spojrzałem na gnijące płótno, na odczłowieczoną twarz niegdysiejszej patronki okolicy. Uśmiechnąłem się, zbierając mały szkielet.
Niedaleko stąd, w Gietrzwałdzie, miała się objawić dwóm dziewczynkom Matka Boska. To, że ktoś teraz, w czasach po Implozji, złożył u stóp Maryjki ofiarę, naprowadziło mnie na coś oczywistego, co dotąd nie przyszło mi do głowy.
Odwróciłem się do motoru i spostrzegłem dwa chude lisy, które wsparte na tylnej oponie szukały drogi do wnętrza kufra. Zobaczyły, że je widzę, i zaczęły na mnie szczekać.
Znów spojrzałem na posąg. Nie podeszły do niego, nie zabrały kostek. To tylko utwierdziło mnie w przekonaniu.
Oszczekiwały mnie z zajadłością małych kundli. Ile czasu spędziły, gapiąc się na niedostępny łup?
Rzuciłem im dwie kości. Porwały je i uciekły.
Wyjechałem na wzgórze. Horyzont powoli siniał od ciężkich chmur, które zaczynały ukrywać nowych władców nieba nawet przede mną. Woda jeziora Ukiel, niemal czarna i gładka jak kamień, jak zwykle niczego nie odbijała.
 Sztuczki topielicy  mruknąłem.
Tam, przy posągu Marii, pomyślałem, że Pani Jeziora jest tu od dawna. Chowająca się w głębi ziemi, nasiąkająca wiarą grzebanych ludzi, ubierająca się w takie szaty, jakich spodziewali się wyznawcy. Matka Boska z Gietrzwałdu. Topielica. Mokosz. One wszystkie i żadna z nich. Coś bez kształtu, bez imienia, a jednak będące, podkradające wizerunki. Przenikające tkanki.
Potrzebujące kości.
Ruszyłem trasą wokół jeziora.
Przed Implozją zdążono tę trasę odpicować. Latarnie niezanieczyszczające ciemnego nieba, donice z kwiatami, piesze i rowerowe trasy, skwery, miniplaże. Wszystko to wciąż tu było, lecz pokryte popiołem, lepkimi kawałkami mgły i wodorostami, a przy tym suche, spalone białym słońcem, tu i tam upstrzone trupami. Na jednej latarni wciąż kołysał się sflaczały, wyssany z kości wisielec, choć przy każdej mojej podróży było go coraz mniej.
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Przymykałem oczy, skupiając się na pędzie maszyny, agresywnym warkocie z dziurawego tłumika i wietrze. To były czyste doznania, niewiążące się z żadnymi wspomnieniami ani skojarzeniami. Nie pamiętałem, kim byłem przed Implozją. Podobno wielu tak miało. Kiedy klimat zaczął wariować, a naukowcy uczynili coś, co wypłoszyło z głębi ziemi starych mieszkańców, łuna wybuchu oślepiła mnie jak wszystkich. Byłem wtedy na brzegu jeziora, tym samym, na którym teraz się z nią spotykałem. Stojąc wtedy u początku nowego świata, nie wiedziałem, kim jestem, ale tylko przez chwilę. Topielica szybko mnie sobie wybrała, dotknęła i niczego już więcej nie było
Zobaczyłem przynętę i chłopca po drugiej stronie drogi. Jedną z przydrożnych donic napchano lekko nadgniłymi rybami. Zapach szedł, że ja cię nie mogę. Zatrzymałem motor. Chudy chłopiec obdarzył mnie spojrzeniem głodnego psa.
Wszędzie ci mali żebracy.
Wyszedł na drogę. Przyspieszał z każdym krokiem, obserwując mnie pilnie. Wiedział, że dopóki jestem tak blisko, ci, którzy zastawili pułapkę, nie zaatakują.
Przygazowałem, dzieciak omal nie sfajdał się ze strachu. Uważnie wyliczając odległości, pozwoliłem mu zbliżyć się do jedzenia. Patrzyłem ciekawie na zakażoną ranę na jego policzku. W odpowiedniej chwili wyrwałem do przodu.
Gdyby chłopiec się wycofał, może umknąłby przyczajonej za hałdą śmieci bandzie nastolatków. Ale był pazerny. Najpierw złapał rybę. 
Nie musiałem się odwracać. Poczułem, jak pęka mu czaszka.
Kawałek dalej, pod szopą u Patery, zebrali się zaaferowani czymś starzy bimbrownicy. Jeśli coś odwiodło ich od roboty, musiało być nie lada zdarzeniem. Ledwie mnie zobaczyli, zaczęli machać i krzyczeć.
 Sebastianie! Sebastianie!
Czasem nie łapałem, że ludzie zwracają się do mnie w ten sposób. Topielica przyzywała na zupełnie inne sposoby. Miałem ochotę ich zignorować, ale ciekawość wzięła górę. Podjechałem.
 Co znowu, zacier szlag trafił? Mówiłem, że nikt tu nie rzuca uroków, a już na pewno ja ich nie odczyniam.
 Szmalcownicy! W domu po Micorach.
Popatrzyłem w tamtym kierunku. Rzeczywiście, pod letniskową chawirą, którą wynajmowaliśmy najbogatszym, zaparkowane były dwa odrapane auta terenowe. Uśmiechnąłem się.
Starcy stali w kupie, przyglądając mi się bez lęku i nieprzyjaźnie. Ludziom, w których więcej śmierci niż życia, trudno się dostosować. Porzuceni przez to, czego już nie ma, niepasujący do nowego świata, są krnąbrni i nużący. Nie przynosili kości, ale dawali mi bimber. Kopnąłem nogę od motoru, odchyliłem się na siedzeniu. Bimbrownicy mieli jeszcze jedną zaletę, poza gorzałą. Pamięć.
 Długo tu mieszkacie, prawda?
 Pamiętamy, jakżeś był berbeć.
 Kto postawił kapliczkę z Maryjką na wzgórzu?
 Marynarz  odparł Patera. Rozchylił usta, przejechał językiem po popsutych zębach, splunął.  Twój rówieśnik. Sztorm był, oddał się pod opiekę Matki Boskiej. Obiecał jej kapliczkę, jak go ocali.
Zacmokałem. Łatwo przychodziło ludziom układać się z niepojętymi bytami, gdy je ubrać w złote szaty i nieskalanie.
 Co się z nim stało?
 To, co z resztą. Wlazł do jeziora.
Przyjrzałem się ich pobrużdżonym, zaciętym twarzom, powąchałem bezsilny gniew w zwiędłych ciałach. Oceniłem towar, który prędzej czy później miałem zgarnąć  dobre, stare kości, nie tak podatne na chorowiznę, należące do świata przed. Wyszczerzyłem zęby. Zawróciłem motor w stronę letniego domu.
 Wczoraj przejeżdżał tędy inny trupokupiec  wypalił najbardziej pijany staruch.
 I czego chciał?
Mężczyzna spuścił wzrok.
 Tylko włosów. Same włosy.
Taka dieta raczej nie sugerowała, by trupokupiec zbierał towar dla czegoś potężnego. Mimo to zdjąłem okulary i przejechałem wzrokiem po ich siwych łbach upstrzonych łysymi plackami.
 I co, daliście?
Czmychnęli nieporadnie z powrotem do bimbrowni. 
Ruszyłem do willi Micorów. Świat zdawał się pęcznieć napięciem, migotać, wprawiając mnie w otępienie.
Wciąż o niej myślałem. O nich wszystkich.
Dlaczego podobają się im słowiańskie przebrania? Czy nie lepszy Bóg bezosobowy, transcendentny, zamiast animalizmu i polidoksji?
Skąd ja znam te słowa?
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Wziąłem zbyt ostry zakręt, motor się wywalił. Zdołałem uchronić nogę przed kontuzją, ale przeorałem kolanem po gorącym, spękanym asfalcie. Usiadłem obok przewróconej maszyny, przyjrzałem się rozdartym dżinsom i ranie. Zobaczyłem, co z niej wypływa. Zebrałem się z drogi, powstrzymując mdłości.
Czy nie zyskaliby więcej jako bogowie popularni tuż przed Implozją, a nie przeszłe zjawy? 
A ona, czemu nie jest jedna, tylko pałęta się tu wszędzie zgraja pomniejszych Śmieszne istoty z kart starych ksiąg, pokraczne stworzenia, które nie miały już komu służyć ani kogo straszyć
Szmalcownicy okazali się zafrasowani tym samym. Nie weszli jeszcze do domu, stali przed frontem i żywo o czymś dyskutowali. Chociaż niedawno go czyściliśmy, budynek znów obrósł glonami, z białego stając się zgniłozielonym; taras przypominał dno oceanu, widziałem chyba nawet jakąś skaczącą rybę? 
Na mój widok przybysze natychmiast chwycili za broń. Byli młodzi i bardzo mocno dotknięci. Widziałem to pod płaszczami, filtrami i maskami zdradzającymi, że przyjechali z Południa. Widziałem wszystko, aż do szpiku kości.
 Witam państwa. To należy do mnie.  Wskazałem na willę.
 Tam są zjawy.  Chłopak z maską wielorybnika wycelował lufą pistoletu w jedno z okien.
Zerknąłem.
 Ach, faktycznie. Duszyczki albo inne bożątka.
Popatrzyli po sobie.
 No nie pierdol. 
Jeden chłopak podszedł do mnie i obejrzał motor.
 Jesteś trupokupcem. Nie wiesz, że ich nie należy hodować? Ani dokarmiać?
Rozparty na motorze wzruszyłem ramionami.
 Same się hodują i karmią.
Zbliżyła się też dziewczyna z fatalnym naszyjnikiem z zębów. Reszta ruszyła za nią, okrążając mnie.
 Co to za zapyziała wieś?  odezwała się wróżka zębuszka.  Naukowcy wychodzą ze skóry, robią badania. Z księżmi nawołują, żeby nie innowierzyć, nie dawać temu posłuchu, obnażyć. A tutaj, kurwa, bożęta w domu.
 Powiedziała panienka z ciekawą ozdobą  odparłem, przekrzywiając głowę i oglądając ich szkielety.
Tę młodzież dotknęło coś agresywnego i zaborczego. Pożerała choroba bez nazwy ani remedium. Podziwiałem to przez chwilę.
Chłopak zachwycony motorem wzdrygnął się i zwrócił uważne spojrzenie na mnie. Nawet przez szkła maski zwykły człowiek dostrzegłby, jak zaszlamione ma oczy. Wróżka podeszła jeszcze dwa kroki. Odsłoniła twarz. Zalane krwią gałki w zapadniętej twarzy. Sczerniałe usta. Była całkiem śliczna, taka wyjedzona.
 Nie widzisz tego, co chore  rzuciła.
 Si, señorita.
 To nie jest normalne u zwykłego trupokupca.
 Jestem bardzo niezwykły  zapewniłem.
 To cię dotyka.
 Dotknęło. Raz. Zresztą sami wyglądacie na ofiary poważnego molestowania. Dałaś się wydymać bardzo parszywej
 Ta wioska jest skażona!
Wycelowali we mnie broń. 
Pokręciłem głową. Nie musiałem oglądać się za siebie, by wiedzieć, że z jeziora podnosi się olbrzymia fala, tylko po to, by opaść z rumorem. Przeniknął nas zimny wiatr, który niemal oparzył piekących się w skwarze szmalcowników. 
Ostrzeżenie. Topielica była łaskawa. Ale wątpiłem, by skorzystali z danej im szansy.
Wróżka odsunęła się, celując prosto w moją głowę.
 To nie może nas tknąć, jesteśmy
 Daleko od domu, dziewczyno. Na Dzikiej Północy.
Strzeliła. Kula przeobraziła się w locie: dostałem w twarz cuchnącym wodorostem. Parsknąłem śmiechem i zrzuciłem go na ziemię.
Młodzież zaczęła zgodnie rzęzić. Dzieciaki próbowały chwilę bezskutecznie walczyć z wodnymi roślinami i stworzeniami, które usiłowały wydostać się z ich ciał. Niektórzy zdołali zdjąć maski, inne wypełniały się błyskawicznie wodą.
Nie minęła minuta i wszyscy byli martwi, pokryci rojem niezidentyfikowanych istnień natychmiast rozkładających trupy. Zgnilizna znikała, wyrastały z niej białe, nieskazitelnie czyste kości.
Wyciągnąłem z kufra kolejny worek. Dzień obfitował w tyle towaru, że zebrało mi się na śpiew.
Ze świata czterech stron,
z jarzębinowych dróg,
gdzie las spalony,
wiatr zmęczony,
noc i front, 
gdzie niezebrany plon,
gdzie poczerniały głóg,
wstaaajeee dzień. 
Bożątka wyszły zaciekawione na werandę. Rzuciłem im zabawkę.
Słońce przytuli nas do swych rąk.
I spójrz: ziemia aż ciężka od krwi,
znowu urodzi nam zboża łan,
złoty kurz
Podobało im się, jak śpiewam. Dokończyłem teatralnie:
Za dzień, za dwa
za noc, za trzy
choć nie dziś
Ukłoniłem się i ruszyłem wreszcie na miejsce spotkania z topielicą.
• • •
Marlenka jak zwykle siedziała w jednej ze starych łódek i pisała w grubym, poplamionym notesie. Łódka kołysała się lekko, choć woda stała, tworząc idealnie gładką taflę. Łańcuch, którym łajba była przypięta do molo, pulsował i przywodził na myśl pępowinę. Czerń jeziora kontrastowała z bielą nieba i szarością burzy. Przez długą chwilę po prostu patrzyłem na świat ograbiony z barw i myślałem o tym, że niczego mu nie brakuje.
Ruszyłem ku wodzie.
 Jak ci idzie, Marlenko?  spytałem uprzejmie, taszcząc kopę kości.
Podniosła na mnie zasłonięte bielmem oczy. Na skórze niby papier rysowały się rumieńce. Nie byłem pewien, czy śpi, czy nie, ani czy te stany w jej wypadku czymś się jeszcze różniły.
 Genialnie! Nie ma infodumpów, świat przedstawiony ocieka zajebistością, bohaterowie są z krwi i kości.
Infodumpy. Znałem to słowo. Zbyt obszerne, odautorskie wyjaśnienia, stopujące akcję. Skąd je znałem? 
 Opowiesz mi kiedyś, jak ten świat wygląda i kim są bohaterowie?  spytałem. Miałem dobry dzień.
Uśmiechnęła się figlarnie. Brakowało jej górnej jedynki.
Nie sądziłem, że musi płacić topielicy. Bo za co?
 Pani ma doskonałą wizję świata  zapewniła.
 Och, nie wątpię.
 Nie chcę ci spojlerować. Musisz poczekać, aż skończę. Na pewno docenisz jej kreacje. Nauczyła się od ciebie wielu rzeczy. I wiesz co? Podoba jej się steampunk.
 Czemu mi to mówisz?
 Zawsze o to pytasz, jeśli już się cokolwiek odezwiesz.  Pokręciła głową.  Kiedyś trochę pisałeś. Robiłeś erpegi. Wiesz, co to?
Położyłem kości na brzegu i usiadłem z Marleną. Chyba nie wiedziałem.
 Zazwyczaj mało mówię?
 Zazwyczaj jesteś chujem.  Podniosła głowę.  Może to ta burza, jak myślisz? Coś wisi w powietrzu.
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Patrzyliśmy na nieruchomą wodę, wdychaliśmy zapach gęstego życia z przybrzeżnych szuwarów. Ociężałe chmury nadchodziły, zmagając się z rozpaloną bielą. Przenikające wszystko napięcie męczyło i nie mogłem usiedzieć w ciszy.
 Stare bogi rzadko mają śniączki. Potrzebują karmicieli.
 Ona nie jest taka głodna jak reszta, prawda? Widzisz, czego chce. Jest inna.
Marlenka zanuciła:
Raz i dwa, raz i dwa
dziewczynka wojenka na imię ma
trzy i cztery, trzy i cztery
dziwne ona ma maniery
pięć i sześć, pięć i sześć
wcale lodów nie chce jeść
siedem osiem, siedem osiem
wciąż o kości tylko prosi
dziewięć dziesięć, dziewięć dziesięć
kto z was kości jej przyniesie? 
 Chyba nie śpi, co?  spytałem, gdy zamilkła.  Obudziłem ją przez jakieś ścierwa pod Micorami.
 Wyjdzie za chwilę.
To mogło znaczyć wszystko.
Po jeziorze pływały dwie wiekowe kaczki, tak stare, że nic i nikt nie chciało ich zjeść, nawet mimo że nie były chorowizną.
 Hej, Seba  Marlenka położyła zimną dłoń na mojej.  Widzisz mnie? No wiesz, tak jak ty to
Popatrzyłem na nią przez szkła.
 Nieświadomość jest fajna  odparłem.  Patrzę w lustro i nie wiem, kim jestem.
Wydęła usta i obdarzyła mnie szczerbatym uśmiechem.
 Trupokupcem naszej Pani.
Nad nami zaczynało powoli kotłować się szare piekło.
 Ludzie narzekają, że bierzesz za duży procent  stwierdziła.  Czytałeś Kupca weneckiego?
 Nie mam pojęcia. Przecież nie śpię na ich kościach. Prowadzimy turystykę. Ludzie dobrze goszczą przyjezdnych, dobrze płacą Pani, to mają dobre życie.
 Chyba ludzie woleliby po prostu być karmieni przez Panią i tak żyć. Tak żyje wiele miejsc.
 Takich, które nie są turystyczne  wyjaśniłem cierpliwie.  Ludzie będą tu przyjeżdżać. Nic im nie damy, to będą tylko kłopoty. Dużo ryzykują, podróżując.
Marlenka zamaszyście postawiła kropkę.
 Nie możesz dbać bardziej o obcych niż swoich.
 Moja jest Pani, Marlenko. Nie znam tych ludzi. Nie pamiętam ich imion. Twojego pewnie też najczęściej nie pamiętam
Powierzchnia jeziora wzdęła się, jakby rozpychała ją łódź podwodna albo grzbiet narwala. Z szuwar wokół jeziora podniosła się skłębiona mgła. Topielica kryła się przed niepożądanymi spojrzeniami. Jej widok mógłby uszkodzić petentów.
Nam ukazała się bezwstydnie i szczerze.
• • •
Leżałem z Szarą w łóżku. Mebel wydawał mi się wielkim przedmiotem o niepojętej naturze. Tutaj Szara się ze mną kochała, a ja ją rżnąłem. 
Kiedy mi się znudziło, po prostu przestawałem. 
Ona długo oczekiwała, że dojdę, ale udawałem, że nie wiem dokąd. Wolałem nawet nie myśleć o tym, co mogłoby się ze mnie wydostać. Potem był okres, że Szara po seksie płakała, ale teraz zdarzało się to coraz rzadziej. 
Za oknem pioruny waliły w jezioro, grzmoty dudniły o szyby. Biel i czerń, biel i czerń, Szara i nic, moje ręce i nic.
Zapytała:
 Myślisz, że kiedyś coś poczujesz?
 Czuję różne rzeczy.
Dotknęła mojej twarzy. Opuszkami palców błądziła po łukach brwiowych, kościach policzkowych i linii szczęk.
 A myślisz, że mógłbyś poprosić ją, żebyś czuł znowu też te ludzkie rzeczy? Takie jak ja? Może za odpowiednią opłatą
Podniosłem się gwałtownie na łokcie. Światło kaleczyło ciemność jak szalone, rwało ją na kawałki, a najlepsze było to, że mimo wszelkich wysiłków pozostawało wobec niej bezsilne.
 Uświadomiłaś mi coś  mruknąłem.
 Co?
Pomyślałem o kapliczce. O szczekających lisach. O szczerbie w uśmiechu Marlenki.
 Mam dużo kości.

Od autorki: 
Opowiadanie z uniwersum Trupokupców. Bohaterowie powieści odwiedzają miejsce, w którym toczy się akcja opowiadania, i spotykają Sebę, Szarą oraz Panią.
Sądzę, że zagłada tego, co znamy, jest nieunikniona, więc opisuję ją wciąż od nowa i na różne sposoby, wynajdując człowiekowi kolejne role, formy i znaczenia.

Wykorzystane utwory:
Nim wstanie dzień, Krzysztof Komeda, Agnieszka Osiecka
Wojenka, Lao Che (zmodyfikowana wyliczanka Danuty Wawiłow Dziwny pies)


  

  
  Poezja


  Norwid

  Artur Konrad Żołądź

  Urodzony 8 lutego 1994 roku w Jastrzębiu-Zdroju. Póki co doktorant  filologii polskiej na Uniwersytecie Rzeszowskim. Specjalizuje się w onomastyce. Przewodniczący Sekcji Twórczości Literackiej UR. Prozaik, poeta, muzyk. Bywa też aktorem (rola Cz. Miłosza w spektaklu Herbert. (Nie)Istnienie powstałym z okazji Roku Herbertowskiego 2018 oraz J. Czechowicza w spektaklu 5 wieków poezji w Lublinie powstałym z okazji 450-lecia Unii Lubelskiej). Debiutował w almanachu literackim młodych Struny serca (2016). Publikował także w zbiorze Ścięta szyja słońca (2018) oraz autorskim folderze Na pokuszenie (2018). Pisze dla portalu SilesiaYoung. Ma za sobą udział w kilku prestiżowych wydarzeniach literackich takich jak Najazd Awangardy na Rzeszów czy lubelskie Miasto Poezji.
  

  
  Choć głód dokucza, tęsknota rozdziera
serce, a buty zastygłym lśnią błotem,
za życia  gliną Po śmierci zaś  Złotem!
Norwid
I
Coś ty uczynił ludziom, Mickiewiczu,
że ci wydarli rysę na obliczu, 
uczciwszy pierwej?
Coś ty ludzkości uczynił, Szopenie,
że-ć twój fortepian wciąż święcą na scenie,
z-brukawszy pierwej?
Coś Parnasowi uczynił, Norwidzie,
żeś gościem miłym jest na samym szczycie,
strącony pierwej?
II
Nie dbajcie o to, by doczesnym wprzódy
pieśni pisywać  i więcej!  i jeszcze!
Docześni są wszak fantomem ułudy,
po śmierci staniesz się Narodu-Wieszczem!
Choć głód dokucza, tęsknota rozdziera
serce, a buty zastygłym lśnią błotem,
za życia  gliną Po śmierci zaś  Złotem!
Żył Nasz-Mistrz nędznie i nędznie  umierał
III
Ilu-ż to  nadal  umiera nieznanych
Poetów-Mistrzów  -  w świecie zapoznanych
współczesnym, który zakuty w okowach
czeka wyroku  kultura masowa
jest mu katem, co ostrzy gilotynę,
łajno u-srebrza, złoto  zmienia w szczynę


Przysięga braterska
Mijając łąki kwieciem barwne
wstąpiłem w dobrze znaną drogę,
na której, spacerując z tobą dawniej,
przyrzekałem, że Cię wspomogę
sytością w głodne, trudne dni,
słowem, milczeniem, wiecznym trwaniem,
ale braterstwo naszej krwi
brutalnie zostało przerwane.
Sytość odeszła w zapomnienie,
pozostał mi tylko głodny czas.
Milczenie zaszło cierpkim cieniem
w bezdźwięcznym, acz treściwym pas.
Zostało tylko trwanie w wiekach,
dni, tygodnie, miesiące, lata,
gdy  niby bliższa  wciąż uciekasz,
z dróg prostych krnąbrne supły płatasz.

Ilustracja: Agnieszka Achika Szady
Co z księżycem, szanowna pani,
adoptowanym przez nas synem,
który  na znak wspólnej otchłani -
miał być gwarancją nas  i czynem?
Co ze słowami? W dni ponure
słowa były bractwa poręką,
kiedy ust tchnienia wplotły w chmury
roty będące nam przysięgą.
Co z dawnych czasów postaciami,
które w bezczasie poszły w tan?
Ona i on zostali sami,
wesoła dama i dziwny pan.
Pożar ich głosów nagle ścichł,
materia wzniosła się w bezdroża,
gdzieś ponad czasem wyniosło ich.
Zamarli w obietniczych pozach.
We wciąż obecnych serca hukach
cień twój się ze mną słodko droczy.
Dłoń ma wciąż twojej ręki szuka,
źrenice twych szukają oczu.
Na drodze tej jest cień za cieniem,
odeszło od nich twoje światło.
Odeszłaś w głośne zapomnienie,
mnie zaś wygnanie znów przypadło.
Przysięga trwać nie mogła wiecznie,
wpleciona w chmur nad ziemią tonie.
Chociaż zbyt blisko ciągle jesteś,
staliśmy się znów nieznajomi.


Pistacja

Ilustracja: Agnieszka Achika Szady
Aparat mowy taki jest bogaty,
a zarazem głos głoski jest przeźroczy.
Jak mam opisać te dalekie światy,
których granicą  twe głębokie oczy?
Bycie poetą  okrutne to brzemię
dla ludzi swego nieświadomych losu.
Jak mam nakreślić rysów twoich tchnienie?
Jak mam napisać spokój twego głosu?
Ruszyć niełatwo rozbieganą głową.
 zaś w zeszycie przekreślenie zmienia?
Ołówek czeka na następne słowo,
szuka prostacko swego przeznaczenia.
Nie sposób sklecić dość dobrego wiersza,
gdy liryk w swojej tkwi rozpaczy gnuśnie.
Wiem jednak, czym jest moc wrażenia pierwsza;
wiem też co znaczy twój kojący uśmiech.
Olza, 25.06.20 r.


  

  
  

  Traktat o nosorożcach

  Tomasz Rejzdrowicz

  
  

  
  Traktat o nosorożcach
To jest wiersz socjologiczny 
proszę o tym pamiętać   przyp. autora
Zaczynam się nieco bać 
Bo teraz rzadziej się uśmiecham 
Coraz rzadziej się śmieję 
Z rzeczy, które niedawno były
Śmieszne 
Teraz są zwyczajne 
Trzeba się skupiać 
Trzeba się wysilać 
Żeby jeszcze je widzieć 
Jak igliwie we włosach 
Jak starą bliznę 
Która dawniej miała znaczenie 

Ilustracja: Agnieszka Achika Szady
Jeszcze mamy chwilę czasu 
Kilka wędrówek ziemi 
Niewiele więcej pewnie 
Dobrze, że choć tyle 
Zanim zaczniemy wymierać 
Jak niepotrzebne gatunki
Może jeszcze będzie księga 
W której to zapiszą 
Może już jej nie będzie 
Pewnie nie będzie miało to znaczenia 
Nie dla tych zapisanych 
Złożą jeszcze hołd ostatniemu 
Jak temu czarnemu nosorożcowi 
Który żył, ale już nic nie mógł zmienić
A nawet jeżeli był sparowany to za mało 
Przynajmniej na koniec 
Czy mamy coś zrobić?
Nie mam pojęcia 
Nie zadawaj mi tego pytania 
To przecież wiersz socjologiczny


Wiersz prosty
W zimie księżyc jest jak misa 
Do której wlewa się ćwierć kosmosu 
A zimno jest zimnem 
I ciemność jest ciemnością 
Wśród tych oczywistości 
Nie trzeba zbyt wiele zastanawiać się 
Na jeszcze mniej silić


Globus II

Ilustracja: Agnieszka Achika Szady
Jestem ciężki jak globus 
nie poznałem Atlasa który to uniesie 
który chciałby to dźwigać 
którego w ten sposób ukarano 
Jesteś ciężki jak globus 
z papierową hipsometrią 
ciemnymi plamami oceanicznych głębin 
wypełnionych dziwnym życiem 
Strzeliści jak brązowe ośmiotysięczniki 
lubujemy się w przeskakiwaniu skal 
Kopernik jest dla nas fraszką 
zapomniał że słońce jest tylko jedno 
Nie lubimy się dzielić 
chyba że na dwie części 
gdy pękamy wzdłuż linii klejenia 
i wyglądamy jak parodie samych siebie


Monodialog X 

Ilustracja: Agnieszka Achika Szady
Słowa nam się  wysypały 
z miedzianym dźwiękiem niepotrzebności 
nastała cisza skomplikowanych gestów 
opisanych jak japońskie tańce 
Nie zbieraliśmy słów 
podnosiliśmy ręce 
czasami głosy nam się podnosiły
jak szum w koronach drzew 
To wszystko jednak już było 
bywało choć może nieco inaczej 
wystarczająco często jednak 
żeby popaść w przyzwyczajenie 
I tak podobnie zgodnie ze scenariuszem 
Mówił Tomek
aż przestaje się wierzyć 
że coś jeszcze nas czeka 


Prorok
To było jakiś czas temu 
Spotkałem ulicznego proroka 
Chciał papierosa 
Jak wielu proroków przed nim 
W zimowej kurtce w ciepły dzień 
Z pokornie rozwiązanymi sznurowadłami 
Bez trzech guzików i szalika 
Narzekał że nikt go nie słucha 
Nikt go nie widzi 
Nie zatrzymuje się nikt
Przenikają przez niego jakby nie był z materii 
Wieszczył 
Połykając dym 
że za trzy dni nikt z nich nic mieć nie będzie 
że już nie mają i są bez głów 
jak przetrącone pomniki w słusznej lub niesłusznej sprawie 
że za trzy dni na jedną chwilę 
przypomną sobie go jak im mówił 
a wtedy nie słuchali 
i ta jedna chwila wystarczy 
bo on jest prorokiem końca i takim wystarczy chwila uwagi 
wystarczy żeby mieli rację 
Kilka dni temu spotkałem ulicznego proroka
Nie był tym samym ulicznym prorokiem 
Chciał tego samego i dwóch monet na szczęście 
Miał stary sweter i przetarte na kolanie spodnie 
Nic nie wieszczył 
Nie wskazywał palcem 
Nie udzielał rad 
Siedział na murku i patrzył na Teneryfę 
Laguna odklejała się od jakiegoś czasu 
Pod nią inny plakat bez krajobrazu
Usiadłem z widokiem na morze 
I zastanawiałem się czy już minęły trzy dni
I tamci byli zmuszeni do wspomnienia 
jak ja

Rocznik 84, więc już niemłody. Pełnię kilka szanowanych funkcji jak ojciec, mąż, brat, syn, zięć, szwagier, bratanek, nauczyciel i kilka mniej szanowanych jak pisarzopoeta  amator, łazik, minimalistyczny podróżnik, domorosły filozof, człowiek robiący zdjęcia, lokalny historyk i taki trochę przewodnik czasami reżyser teatralny, scenarzysta i scenograf. Można spotkać mnie w Poznaniu, Bieszczadach, sporadycznie w innych częściach kraju.
Mam za sobą dwa tomiki wierszy, jedną książkę i tysiąc odłożonych na emeryturę planów. W przygotowaniu dwa tomiki poezji, dwa zbiory opowiadań i powieść. W założeniu kilka kolejnych tomików, kilka powieści i kilkanaście zbiorów opowiadań, budowę domu i podróż na rowerze po Polsce, Europie i Świecie. Przy okazji marzy mi się napisać sztukę teatralną, którą wyreżyseruję, a w której nie zagram żadnej roli. Chciałbym również rozwiązać wszystkie palące kwestie społeczne, tak w zakresie lokalnym, jak i globalnym. To jednak mnie już nieco przerasta.
Kilka razy zostałem nagrodzony, a nawet wydrukowany.


  

  
  

  Jak ten deszcz

  Hanna Rogowska

  Hanna Rogowska  reprezentantka Dolnego Śląska lecz rodzinnie związana z Bieszczadami; pedagog, animator kultury. Autorka dwóch (póki co) tomików wierszy. Sama o sobie: mieszkam w Dolince Pod Sokolikiem gdzie wszystko jest poezją. Dlatego pisać muszę
  

  
  lubię
kiedy chmury na
twoich dłoniach
śpią
wtedy piszesz
Gdzie byłeś
gdzie byłeś
jak w gwiazdach
cię szukałam
jak z deszczem
rozmawiałam
czy śniłeś
malowanie nieba
dłońmi
może grałeś 
z ptakami 
w uciekanie
nie znikaj
z latawcami
mój panie


Posłuchaj
jakie melodie
gra wiatr
księżyc słucha
słucha
i sam już nie wie
kto piękniej
zanucił
skowronek
czy wiatr



Ilustracja: Agnieszka Achika Szady

Księżycowy panie
księżycowy panie
zatańczysz jeszcze
ze mną?
stare drzewa już szumią
że kochasz deszcz
one znają pieśni czarowne
co kołyszą gwiazdy do snu
a nocą księżyc podaruje ci
srebro
i będziesz jak deszcz
wiem
też słuchasz muzyki nieba 


Jak ten deszcz
czekam
na twoje słowa
pływały dziś
rano we mgle
lubię
kiedy chmury na
twoich dłoniach
śpią
wtedy piszesz
jak ten deszcz
wyglądam tęczy
i twoich wierszy



Ilustracja: Agnieszka Achika Szady
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  Książki


  Recenzje


  PRL w kryminale:W małych miasteczkach nie lubi się obcych

  Sebastian Chosiński

  Zbigniew Safjan Strach
  

  
  Zbigniewa Safjana kojarzymy głównie jako scenarzystę filmowego i prozaika zajmującego się historią Polski (tą dalszą, szesnastowieczną), jak i nowszą (czasów drugiej wojny światowej). Zapominamy przy tym, że ma on na swoim koncie także doskonałą współczesną powieść milicyjną  Strach  która zresztą dwa lata po wydaniu doczekała się świetnej ekranizacji autorstwa Antoniego Krauzego.
Ekstrakt: 80%
[image: Strach]
W latach 60. i 70. ubiegłego wieku wydawnictwa książkowe regularnie organizowały we współpracy z Komendą Główną Milicji Obywatelskiej konkursy literackie na powieści kryminalne o tematyce milicyjnej. Jako że można było zdobyć w nich wysokie nagrody finansowe, jak również dodatkowe honorarium (też zapewne nie najniższe) za druk książki  często w konkursowe szranki stawali pisarze mainstreamowi, którym na co dzień daleko było do opowieści o dzielnych funkcjonariuszach resortu. Jednym z nich był doskonale znany peerelowskim czytelnikom i widzom Zbigniew Safjan (1922-2011). Właśnie, widzom również, bo przecież to właśnie on  do spółki z Andrzejem Szypulskim (pod pseudonimem Andrzej Zbych)  był odpowiedzialny za scenariusze takich seriali, jak Stawka większa niż życie (1967-1968), Najważniejszy dzień życia (1974) czy Życie na gorąco (1978). Oprócz tego udzielał się w kinematografii także pod własnym nazwiskiem. Chociażby pisząc scenariusz Strachu (1975).
Film wyreżyserował Antoni Krauze (1940-2018), dzisiaj pamiętany głównie z Czarnego czwartku (2011) i niechlubnego Smoleńska (2016). W latach 60. i na początku następnej dekady kojarzono go przede wszystkim z filmów dokumentalnych i obyczajowych krótkometrażówek (między innymi Monidło i Meta). Strach był dopiero jego drugim  po dramacie psychologicznym Palec boży (1972)  obrazem pełnometrażowym. Zaskakującym o tyle, że powstał na bazie powieści milicyjnej, napisanej na konkurs ogłoszony przez Komendę Główną MO i wydawnictwo Iskry. O powieści mało kto już dzisiaj zresztą pamięta, a i film  niesłusznie  popadł w zapomnienie. Niesłusznie, bo to  jak na epokę środkowego Gierka  świetne kino gatunkowe z bardzo istotnym wątkiem obyczajowym. Pod pewnymi względami Strach zapowiada kino moralnego niepokoju, a jego powinowactwo z powstałym w tym samym czasie Spokojem (1976) Krzysztofa Kieślowskiego wydaje się oczywiste. Z tą różnicą, że Spokój wylądował na cztery lata na półce, a Strach bez problemów trafił do kin.
Powieść Safjana i powstały na jej fundamencie obraz Krauzego są niemal identyczne. Różnią się jedynie w szczegółach. Nieco inne jest chociażby zakończenie filmowego Strachu  lepsze, dynamiczniejsze i dramatyczniejsze. Mniej eksponujące postać dobrego milicjanta. Pisząc scenariusz, Safjan nie musiał już podlizywać się funkcjonariuszom Komendy Głównej, której przedstawiciele na pewno zasiadali w jury konkursu. Pierwszoplanowym bohaterem książki jest Wojtek Wilak, dwudziestokilkuletni kierowca, który właśnie wychodzi z więzienia po trzech latach odsiadki. Trafił za kratki za pobicie przyjaciela, który poderwał jego dziewczynę. Ale czy w ogóle powinien się dziwić temu, że Teresa wybrała innego? On  po podstawówce, bez poważnych perspektyw życiowych, ona  studentka. Jak wyglądałoby ich wspólne życie? Wilak nie jest jednak złym człowiekiem, zwyczajnie poniosło go, nie wytrzymał, poczuł się zazdrosny  i o dziewczynę, i o przyjaciela.
W czasie kiedy odbywał wyrok, zmarła mu matka. Nie ma więc po co wracać do rodzinnego Lublina, tam jest spalony. Postanawia więc zacząć nowe życie w zupełnie nowym miejscu. Jedzie więc do Dębnik  fikcyjnej miejscowości gdzieś na pograniczu Podlasia i Lubelszczyzny; tam mieszka jego ciotka, Elżbieta Jachnowiczowa. Może przygarnie pod swój dach życiowego rozbitka. Jednak już w pierwszych minutach po wyjściu z pociągu i opuszczeniu dworca Wojtek pakuje się w kłopoty. Gdy widzi, że dwóch mężczyzn zaczepia na ulicy młodą kobietę, staje w jej obronie i daje po pysku napastnikom. W efekcie ląduje na komendzie milicji, gdzie przyglądają mu się bliżej srogi porucznik Węglewski i zdecydowanie bardziej ludzki sierżant Maciej Swidor. Fakt, że dopiero co wyszedł z mamra na pewno nie jest okolicznością łagodzącą, tym bardziej że siedział przecież za pobicie. Na szczęście napadnięta dziewczyna, Agnieszka Pawełczyk, świadczy na jego korzyść, dzięki czemu nie trafia do aresztu. Choć wtedy przynajmniej miałby dach na głową
Okazuje się bowiem, że ciotka pojechała do sanatorium i szybko nie wróci. Nie mając wyjścia, Wojtek idzie do jedynej osoby w Dębnikach, która, jak sądzi, może mu pomóc. To Agnieszka. Zapamiętał jej adres, gdy na komendzie przesłuchiwał dziewczynę milicjant. Matka kobiety wyraża zgodę na wynajęcie Wilakowi pokoju, tym bardziej że Wojtek nie przyznaje się do odsiedzenia wyroku. Przy okazji dowiaduje się, dlaczego Agnieszka została napadnięta przez Krzemka i Bogutka. Ma to związek ze sprawą, jaką od miesiąca żyją całe Dębniki. Ktoś zamordował Witolda Kujawskiego, naczelnego inżyniera z Miejskiego Przedsiębiorstwa Budowlanego. Pawełczykowa była jego sekretarką, a później także  mimo kilkunastoletniej różnicy wieku  kochanką. Planowali ślub, mieli się pobrać. Witek kupił nawet domek, który przepisał na Agnieszkę. A potem ktoś walnął go w głowę twardym przedmiotem; kiedy upadał, uderzył w drzwiczki od pieca. Stało się to zaledwie kilka, może kilkanaście minut po tym, jak od Kujawskiego wybiegła narzeczona. Stała się więc pierwszą i główną, a w zasadzie jedyną podejrzaną.
Miasto natychmiast wydało wyrok skazujący. Zwłaszcza że inżynier Kujawski nie był lubiany (oto kilka zdań na jego temat: () był niezdolny do kompromisu. W żadnej sprawie oraz () był człowiekiem bez poczucia humoru () nonkonformistą nie z poglądów, lecz z charakteru), a Agnieszce zwyczajnie zazdroszczono. Witold nie pochodził z Dębnik, był obcy, nie należał do miejscowego układu; tępił brakoróbstwo i szerzące się w przedsiębiorstwie kombinacje i kradzieże. Chciał usprawniać funkcjonowanie zakładu, a to wielu osobom się nie podobało. Gdyby tylko porucznikowi Węglewskiemu zależało, znalazłby na pewno więcej podejrzanych. Ale po co ich szukać, skoro Pawełczykowa idealnie nadaje się do tej roli. A oskarżenie pod jej adresem zdejmuje odium posądzenia o morderstwo z innych. Jedynie sierżant Swidor ma wątpliwości; cały czas chodzi mu po głowie myśl, że czegoś nie dopatrzyli, coś przeoczyli na samym początku śledztwa. W kropce jest również nadzorujący dochodzenie prokurator Wiktor Grzybin, który sam w latach 1950-1956 siedział pod fałszywym oskarżeniem. Nie chce teraz, nie będąc w stu procentach przekonany o winie Agnieszki, narażać kobiety na to, co było dwadzieścia lat wcześniej jego udziałem.
Wiążąc się z Pawełczykową, Wilak trafia w samo oko cyklonu. Podejmuje pracę jako kierowca w przedsiębiorstwie, w którym kiedyś pracował Kujawski. Szybko przekonuje się, że wielu ludzi kombinuje na potęgę, a przełożeni albo przymykają na to oko, albo sami czerpią zyski z nielegalnego procederu. Jako były skazaniec, obawia się wplątania w nowe przestępstwo; z drugiej strony  jeśli powie nie, będzie spalony. Musi zatem wybrać pomiędzy uczuciem do Agnieszki a możliwością odbicia się od finansowego dna i ułożenia sobie życia w Dębnikach. Strach staje się więc wielowątkową opowieścią o konsekwencjach własnych działań  tych uczciwych i nieuczciwych. Opowieścią o zbiorowej odpowiedzialności i mentalności mieszkańców prowincjonalnych miasteczek, w których z definicji nie lubi się obcych. Intryga kryminalna staje się więc pretekstem do  niekiedy bardzo kąśliwych  obserwacji obyczajowo-socjologicznych. Konstrukcja całości przypomina natomiast western, w którym pojawia się archetypiczna postać jeźdźca znikąd. Wbrew całemu miastu staje on w obronie uciśnionej kobiety, a swoją nieprzejednaną postawą zyskuje sympatię stróżów prawa (Swidora i Grzybina), pomagając im tym samym stanąć po stronie sprawiedliwości.
W filmie Antoniego Krauzego główne role zagrali Grzegorz Warchoł (Wilak) i Joanna Żółkowska (Agnieszka), na drugim planie pojawiają się zaś Tadeusz Szaniecki (prokurator Grzybin) oraz Jerzy Trela (porucznik Węglewski); postać sierżanta Swidora, granego przez Leszka Kubanka, została  w porównaniu z powieścią  zmarginalizowana. Wielkim atutem obrazu jest ścieżka dźwiękowa. Co może dziwić o tyle, że odpowiadający za nią Zygmunt Konieczny (artysta krakowskiej Piwnicy pod Baranami) oparł ją nie na własnych kompozycjach, lecz piosence Jacka Lecha Co jej mogłeś dać.
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  Krótko o książkach:Miłość nie zawsze zwycięża

  Joanna Kapica-Curzytek

  Lucinda Riley Dziewczyna z Neapolu
  

  
  Opowiedziana w Dziewczynie z Neapolu historia utalentowanej Rosanny, która zostaje śpiewaczką operową światowej sławy, ma w sobie dużo z oderwanej od życia baśni. Tym niemniej, potrafi też porwać pokazanym tu pięknem sztuki i siłą uczuć.
Ekstrakt: 60%
[image: Dziewczyna z Neapolu]
Lucinda Riley znana jest u nas najbardziej ze swojego cyklu Siedem sióstr. Dziewczyna z Neapolu to jej dawniejsza powieść. Oryginalnie książka powstała ponad ćwierć wieku temu, niedawno autorka postanowiła ją przeredagować i wydać w nowej wersji. Rosanna, główna bohaterka, pochodząca ze skromnej rodziny, ma wielki talent do śpiewu. Odkrywa ją starszy od niej artysta operowy, Roberto. Wkrótce ich losy się zbiegną, po drodze nie zabraknie szczęścia, ale też życie nie oszczędzi im zmartwień i nieporozumień. Portret Roberta jest chyba najlepszy w tej powieści: autorce udało się pokazać go jako pełnego uczuć i temperamentu, choć nieco zepsutego przez sławę i kobiety, kapryśnego mężczyznę. W Dziewczynie z Neapolu pięknie rozbrzmiewa operowa muzyka (choć szkoda, że nie jest tak do samego końca), na podstawie lektury można sobie nawet sporządzić listę klasycznych przebojów. Książka ma raczej mało wspólnego z realiami zawodu solistów opery (występy gwiazd planuje się nie na miesiące, ale na lata do przodu), niektóre sceny i zwroty akcji są nader banalne i mało realistyczne, przypominające chwilami tanie powieści. Jednak ogólnie rzecz biorąc, Dziewczynę z Neapolu czyta się jednym tchem i z zaangażowaniem. Jest tu też ciekawy wątek związany z pewnym dziełem sztuki słynnego mistrza, a także dużo włoskiego jedzenia i krajobrazów, choć akcja toczy się także w innych miejscach na świecie. W dosyć nietypowym (jak na romanse) finale okazuje się, że miłość nie zawsze wszystko zwycięża. Przeszkadzają w tym ludzkie namiętności, słabości, a może też brak wiary w dobre życiowe zakończenia?
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Autor: Lucinda Riley
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  Błądzić jest rzeczą elfią

  Marcin Mroziuk

  Shannon Messenger Nadpłomień
  

  
  W poprzednich częściach Zaginionych miast mogliśmy się przekonać, że posiadanie niezwykłych mocy z jednej strony otwiera przed Sophie Foster nowe możliwości, z drugiej zaś stanowi dla niej wielkie obciążenie. Niestety w Nadpłomieniu okaże się, że luki w wiedzy głównej bohaterki o regułach rządzących światem elfów mogą prowadzić do naprawdę opłakanych skutków. I marnym pocieszeniem dla niej jest to, że w tym przypadku niewłaściwe decyzje podejmują również radni.
Ekstrakt: 70%
[image: Nadpłomień]
Największym zmartwieniem głównej bohaterki jest, że nie wie, komu może ufać. Czytelnikom też trudno wyrobić sobie zdanie w tej sprawie. Cóż z tego bowiem, że Sophie została stworzona przez Czarnego Łabędzia, jeśli nie zna prawdziwych celów tej organizacji i otrzymuje od jej członków jedynie strzępki informacji, gdy szuka odpowiedzi na nurtujące ją pytania. Co gorsza, Foster obawia się, że wśród sprzymierzeńców kryje się wróg. Jasne jest bowiem, że gdzieś następuje przeciek, który pozwala jej porywaczom przewidywać kolejne posunięcia mające doprowadzić do ich unieszkodliwienia.
W tych okolicznościach sprawą niecierpiącą zwłoki jest odkrycie tożsamości niezarejestrowanego pirokinetyka. Z tego powodu Rada zleca Sophie uzdrowienie Fintana, aby możliwe było wydobycie od niego informacji na temat kluczowego spiskowca. Co dość zaskakujące, wątpliwości, czy jest to rzeczywiście dobry pomysł, ma całkiem sporo innych elfów, a nie tylko główna bohaterka, która pamięta niepokojące obrazy widziane w umyśle skazańca. Skoro nie pojawiły się żadne nowe fakty przemawiające na jego korzyść, to dla wielu osób niezrozumiale jest okazywanie mu łaski, szczególnie gdy nie czyni się tego samego w stosunku do prawdopodobnie niewinnego Prenticea.
Niestety nikt nie jest w stanie przewidzieć, że próba naprawienia złamanego umysłu Fintana będzie miała aż tak fatalne konsekwencje. Przekonamy się bowiem, że znacznie większa niż można było podejrzewać jest zarówno jego moc, jak i determinacja w chronieniu spiskowców. Dla niektórych będzie do jeszcze jeden argument za tym, że konieczne jest zapanowanie nad mocami, którymi dysponuje Sophie, gdyż inaczej dojdzie do kolejnych nieszczęść. Co gorsza, słuszność takich obaw niedługo później potwierdzi nieodpowiedzialne zachowanie dziewczynki, które postawi pod znakiem zapytania pokój panujący od lat między elfami a ogrami.
Zupełnie inną sprawą jest, że mamy pełną świadomość tego, iż intencje przedstawicieli tej ostatniej rasy wcale nie są tak kryształowe. Wszystko wskazuje bowiem na to, że szukają tylko pretekstu, który co najmniej pozwoli im na osłabienie pozycji Rady, a być może nawet doprowadzi do otwartej wojny. Ślady odnalezione w Azylu zdają się potwierdzać, że ogry nie tylko świadomie łamią postanowienia traktatu, ale współpracują także z elfimi spiskowcami. Tymczasem radni zachowują się, jakby tego nie dostrzegali, a za wrogów wolą uznać Czarnego Łabędzia!
Oczywiste jest, że w tych okolicznościach Sophie nie może liczyć na pobłażanie ze strony Rady. Wymierzona dziewczynce kara okazuje się jednak wyjątkowo dotkliwa, by nie rzec, że wręcz okrutna. Z tego powodu bardzo współczujemy bohaterce, która na szczęście mimo wszystko się nie załamuje, ale stara się krok po kroku połączyć zdobyte strzępki informacji. W tej sprawie kluczowe znaczenie ma zaś zrozumienie, jaki sekret związany z czarnym Łabędziem skrywała zmarła córka obecnych opiekunów dziewczynki.
Z prawdziwym zainteresowaniem obserwujemy więc, jak Foster wytrwale podąża tropem, który może ją doprowadzić do tajemniczego pirokinetyka. Kiedy zaś odkryje jego tożsamość, wydarzenia zaczną toczyć się w iście zawrotnym tempie, a dla głównej bohaterki nadejdzie czas trudnych decyzji. Przy tej okazji przekona się również, na kim naprawdę może polegać, a także że wcześniej niesłusznie oceniła pewne osoby.
W trakcie lektury Nadpłomienia dla czytelników liczy się zarówno przyjemność płynąca z przeżywania wraz z Sophie kolejnych fantastycznych przygód, jak i możliwość obserwowania jej zmieniających się relacji z rówieśnikami. Przedstawione w tym tomie wydarzenia pozwalają nam bowiem lepiej zrozumieć nie tylko główną bohaterkę, lecz również Keefea i Fitza. Warto też dodać, że tym razem pomysły Shannon Messenger są znacznie bardziej przekonujące niż w Wygnaniu, bo nawet gdy Foster i jej przyjaciele zbyt wolno kojarzą dość oczywiste fakty, których połączenie pozwoliłoby im odkryć tożsamość jednego ze spiskowców, to te błędy obciążają konto tych postaci a nie autorki.
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  Kobieta z krwi i kości

  Joanna Kapica-Curzytek

  Caroline Bernard Frida Kahlo i kolory życia
  

  
  Frida Kahlo i kolory życia to powieść o słynnej meksykańskiej malarce, której całe życie było nierozerwalnie połączone ze sztuką.
Ekstrakt: 70%
[image: Frida Kahlo i kolory życia]
Jak się wydaje, popularność Fridy Kahlo (1907  1954) nie słabnie z upływem czasu. Coraz lepiej widać także, że jej twórczość w wielu aspektach wyprzedzała swoją epokę. Sama malarka stała się już ikoną popkultury, inspirując kolejne pokolenia  artystek i artystów. Jeszcze za życia tworzyła swoją legendę. Tytuł i podtytuł powieści Frida Kahlo i kolory życia. Miłość, namiętność, sztuka okazuje się bardzo trafny: akcentuje to, czego w życiu artystki było najwięcej. Było tam miejsce na wielkie, namiętne uczucie, wybitną twórczość, ale i fizyczne cierpienie, z którym ustawicznie zmagała się Frida Kahlo. 
Caroline Bernard to pseudonim niemieckiej pisarki (urodzonej w 1961 roku) Tani Schlie. Ma ona już na swoim koncie kilkanaście książek, napisanych także także pod nazwiskiem Greta Hansen. Warto przypomnieć, że nie ona pierwsza zafascynowała się postacią Fridy Kahlo. Wcześniej ukazywały się (także u nas) książki o meksykańskiej artystce, jak na przykład album połączony z biografią: Frida Kahlo prywatnie pióra Suzanne Barbezat czy powieść pt. Frida, której autorką jest Bárbara Mujica.  
Frida Kahlo i kolory życia, choć dosyć wybiórczo opisuje epizody z życia malarki, pozwala nam dobrze poznać jej osobowość, relacje z innymi oraz podejście do twórczości. Meksykańska artystka została tutaj sportretowana jako dotknięta ludzkim nieszczęściem. Przebyte w dzieciństwie polio pozostawiło u niej ślad w postaci trwałej niepełnosprawności, dodatkowo pogłębionej za sprawą ciężkiego wypadku autobusowego, któremu uległa w wieku osiemnastu lat  czyli na progu dorosłości. Ale przez to tym bardziej była osobą pragnącą żyć pełnią życia, przede wszystkim nie chciała rezygnować z prawdziwej miłości.  
Znalazła ją w osobie Diego Rivery, uznanego już wtedy artysty, starszego od niej o 21 lat. Została jego drugą żoną, ale musiała nauczyć się akceptować jego chroniczną wręcz niewierność. Małżeństwo było nad wyraz burzliwe  co nie do końca zostało tutaj pokazane. Caroline Bernard pokazuje tu idealistyczny i dosyć uładzony (by nie rzec  sielankowy) obraz ich związku, który w rzeczywistości przeżywał spektakularne wzloty i upadki. Prawdą jest jednak to, że Diego był dla Fridy całym światem, inspirował ją i wspierał w pracy artystycznej. Dzięki jego kontraktom oboje wyjeżdżali także kilka razy do Stanów Zjednoczonych. Caroline Bernard poświęca amerykańskim wątkom w książce całkiem sporo miejsca.
Autorka skupia się więc na miłości i sztuce, które w życiu Fridy Kahlo były bezsprzecznie najważniejsze. Meksykańska malarka jest tu kobietą z krwi i kości, zakochaną, o ogromnym potencjale twórczym, ale też niewolną od życiowych dramatów (jednym z nich była niemożność urodzenia dziecka). Nieźle pokazane zostały jej  czasami trudne  relacje z rodzicami i rodzeństwem. 
Stosunkowo niewiele można tu przeczytać o społecznym zaangażowaniu Fridy oraz o komunistycznych poglądach jej i męża. Takie pominięcie jest oczywiście jak najbardziej zrozumiałe w popularnej powieści, nie ma tu więc potrzeby wnikać w polityczne niuanse i aż tak daleko idące szczegóły. Jednak przydałoby się wspomnieć o jednym dramatycznym i swego czasu bardzo głośnym wydarzeniu, tutaj przemilczanym: w domu Rivery i Kahlo został zamordowany (w starannie zaplanowanym zamachu) rosyjski komunista Lew Trocki. Meksykańskie małżeństwo przyjaźniło się z nim, o czym rzeczywiście autorka wspomina. Opisanie tego dramatycznego incydentu dodałoby książce trochę ciemnych, głębszych barw i pokazałoby czytelnikom, że życie Fridy było pełne  nie tylko osobistych dramatów, ale miało jeszcze mroczne drugie dno. 
Całość jednak czyta się bardzo dobrze, treść książki ma przejrzystą i uporządkowaną strukturę.  Lektura pozwala sobie wyrobić ogólne wrażenie na temat życia i twórczości Fridy Kahlo, choć jej dokładną biografię lepiej zgłębić z innego źródła. Zostały tu wspomniane jej najsłynniejsze dzieła, co na pewno zainspiruje niejednego czytelnika do obejrzenia obrazów (chociażby w Internecie) i zastanowienia się nad ich bogatą symboliką. Autorka podkreśla także niebanalny, ale głęboko przemyślany styl ubioru artystki.
Rekonstrukcja całego życia i twórczości Fridy Kahlo nadal jest w toku: jak pisze w posłowiu autorka, dopiero w 2004 roku otwarto pomieszczenie, w którym znajdowały się rzeczy osobiste Fridy, zamknięte tam od czasu jej śmierci. Frida Kahlo i kolory życia Caroline Bernard jest oczywiście beletrystycznym portretem słynnej malarki, ale z pewnością wartym poznania. Meksykańska malarka to jedna z najbardziej nietuzinkowych artystek XX wieku, których twórczość dopiero teraz zaczyna być w pełni doceniana i rozumiana.
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  PRL w kryminale:Czym zawiniła królowa Elżbieta II?

  Sebastian Chosiński

  Helena Sekuła Ośmiu gwardzistów w czarnych bermycach
  

  
  Helena Sekuła była w czasach PRL-u  obok Anny Kłodzińskiej i Barbary Gordon  najpoczytniejszą autorką powieści milicyjnych. O jej pozycji świadczy fakt, że aż siedmiokrotnie wydawano jej dziełka w niezwykle popularnej serii Iskier Ewa wzywa 07. Dwa z nich zostały też przeniesione na ekran w ramach serialu 07 zgłoś się. Szczęścia tego nie miała jednak mikropowieść Ośmiu gwardzistów w czarnych bermycach.
Ekstrakt: 50%
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Owszem, zdarzało się, że w serii Ewa wzywa 07 ukazywały się pozycje autorów, których nazwiska niewiele bądź też nic nie mówiły czytelnikom. Niekiedy były to pseudonimy artystyczne znanych prozaików bądź publicystów, którzy z sobie wiadomych powodów woleli nie przyznawać się do tworzenia powieści milicyjnych. Jak chociażby kojarzony głównie z literaturą dla młodzieży Aleksander Minkowski (który publikował jako Adrian Czobot i Marcin Dor), Andrzej Wydrzyński (Artur Morena) czy dziennikarz Jerzy Iwaszkiewicz (Adam Hauert). Podobnie było z Heleną Skuteli (rocznik 1927), która za pierwszym razem użyła nazwiska Turbacz, a potem publikowała już pod panieńskim Sekuła. I pod tym drugim stała się klasykiem polskiego kryminału milicyjnego. Co poniekąd potwierdza również fakt, że aż siedmiokrotnie publikowano ją w poczytnym, szczycącym się potężnymi nakładami cyklu Iskier. Jednak i tak nie mogło się to równać z osiągnięciem Zygmunta Zeydlera-Zborowskiego, który doczekał się aż jedenastu pozycji.
Te siedem mikropowieści Sekuły to: wydany pod pseudonimem Helena Turbacz Świecznik Maurów (1969), Ślad rękawiczki (1972), Kartka z notesu (1973), Siedem diabłów dziadka Osiornego (1974), Srebrna moneta (1975), Ośmiu gwardzistów w czarnych bermycach (1979) oraz opublikowana już u schyłku serii Noc bliskiego księżyca (1988). Gwardziści, którymi zajmę się dzisiaj, ujrzeli światło dzienne jako sto ósma pozycja cyklu; ich nakład był  nawet jak na tamte czasy  olbrzymi: sto dwadzieścia tysięcy egzemplarzy, co tylko potwierdza wielką popularność Ewa wzywa 07. Jak widać, głód literatury popularnej był taki, że z przyjemnością sięgano także po teksty sławiące Milicję Obywatelską i jej dzielnych funkcjonariuszy.
Pod koniec lat 70. ubiegłego wieku Helena Sekuła była już doświadczoną prozatorką. Od jej debiutu, powieści Taniec na linie (1960), którą stworzyła do spółki z autorem ukrywającym się pod pseudonimem Lech Terpiłowski, mijały właśnie dwie dekady. Na jej korzyść przemawiała też praktyka zdobyta w czasach, kiedy pracowała jeszcze jako referent prasowy w Komendzie Głównej MO w Warszawie. Działalność organów ścigania poznała więc od podszewki, co potem skrzętnie wykorzystywała w karierze pisarskiej. Akcja Gwardzistów rozgrywa się w ciągu kilku jesiennych tygodni 1978 roku w Warszawie i okolicach, a główną postacią, wokół której ogniskuje się fabuła, jest inżynier Jerzy Ogielski, uzdolniony chemik w instytucie doświadczalnym zajmującym się badaniem minerałów i metali. Mieszka wraz z żoną Martą (dentystką) oraz synem Marcinem w willi wybudowanej przez teściów, którzy właśnie przebywają służbowo poza Europą.
Przyzwyczajony do życia na wysokim poziomie, naukowiec dał się wciągnąć w nadzwyczaj podejrzane interesy. Nawiązał współpracę z grupą osób, dla której w czasie wolnym od pracy wykonywał pewne zlecenia. Przez długi czas kooperacja układała się harmonijnie, wszystkie strony były z niej zadowolone. Aż do teraz! Ogielski zostaje oskarżony przez swoich wspólników o przywłaszczenie cennych przedmiotów, których wartość wynosi  ich zdaniem  kilkanaście tysięcy dolarów (co jest równowartością niemal dwóch milionów złotych). To gigantyczna suma, którą ma rozliczyć w ciągu trzech dni. Jeżeli tego nie zrobi  cóż, zdaje sobie sprawę, że oni nie żartują, że są w stanie posunąć się nawet do ostateczności, aby odzyskać to, co stracili. Problem polega jednak na tym, że inżynier naprawdę niczego nie ukradł. Nie ma nawet pojęcia, jak mogło dojść do zniknięcia tych rzeczy. Gdzie więc ich szukać?
W ciągu kilku dni nie jest też w stanie zorganizować żądanej od bandytów kwoty. Jedyne, co mu pozostaje  to uciec, zaszyć się w takim miejscu, gdzie go nie znajdą. Ale co zrobić z rodziną? Jeżeli przestępcy nie dorwą jego, mogą zrobić krzywdę Marcie bądź Marcinowi. Każe więc żonie zabrać syna i przenieść się do centrum Warszawy, do mieszkania swojej matki, sam natomiast zwalnia się z pracy i niemal dosłownie zapada pod ziemię. Marcie każe mówić, jeśli ktoś będzie o niego pytał, że wyjechał do sanatorium. A że będą próbowali się z nim skontaktować  to oczywiste. Choć, jak się okazuje, nie tylko ci, po których tego się spodziewać. Tym sposobem na arenę wydarzeń wkracza niejaki Edward Wyrobek, właściciel magla elektrycznego i maniakalny zbieracz ołowianych żołnierzyków, który pewnego dnia do skrzynki na listy domu teściów Ogielskiego wrzuca kopertę z niecodzienną propozycją: oferuje inżynierowi sprzedaż ośmiu figurek żołnierzy Gwardii Szkockiej wykonanych z okazji dwudziestopięciolecia koronacji królowej Wielkiej Brytanii Elżbiety II.
To jeden wątek opowieści. Drugi wiąże się ze znalezieniem w lesie kabackim zwłok mężczyzny, którym okazuje się Tadeusz Matias  brygadzista z wytwórni zabawek Pinokio w Tłuszczu pod Warszawą. Śledztwo w tej sprawie przejmuje kapitan Krzysztof Załęski, który ze zdziwieniem stwierdza, że w notesie ofiary znajduje się numer telefonu do chemicznego instytutu doświadczalnego  właśnie tego, w którym pracuje Ogielski. Jakby tego było mało, niebawem milicja trafia na kolejnego trupa. I ten człowiek ma zapisany ten sam numer. Przełożeni Załęskiego i porucznika Bartka Oskierki, któremu powierzono drugie dochodzenie, nie mają wątpliwości, że obaj oficerowie powinni połączyć siły, ponieważ bez najmniejszych wątpliwości obie zbrodnie są ze sobą jakoś powiązane. Nawet jeżeli na pierwszy rzut oka nic nie łączy denatów.
Trzeba przyznać, że Sekuła wymyśliła intrygującą fabułę. Gorzej, że nie miała większych możliwości, aby ją właściwie rozwinąć i opisać. Zeszytowa seria, w jakiej ukazali się Gwardziści, miała bowiem swoje objętościowe ograniczenia. W efekcie mikropowieść sprawia wrażenie, jakby pierwotnie stanowiła znacznie większą całość, która następnie została przycięta do wymaganych rozmiarów. Gdzieniegdzie skróty są bardzo widoczne  to, co normalnie zajęłoby rozdział, może nawet dwa, kwitowane jest na przykład paroma zdaniami. Dotyczy to także zakończenia, w którym autorka bezceremonialnie wywala kawę na ławę, chociaż aż prosiło się o to, aby odpowiednio rozciągnąć historię w czasie. W efekcie dojście do rozwiązania zagadki (a raczej kilku zagadek) odbywa się trochę na zasadzie wyciągnięcia królika z kapelusza. Szkoda, bo pomysł aż prosił się o rzetelniejsze wykonanie.
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  Poeta poszukujący

  Miłosz Cybowski

  Anna Arno Niebezpieczny poeta
  

  
  Niebezpieczny poeta to tytuł, jaki sam Konstanty Ildefons Gałczyński nadał sobie już na początku własnej literackiej kariery, w latach 20. XX wieku. Biografia autorstwa Anny Arno w pełni oddaje niepowtarzalny charakter zarówno twórcy Zaczarowanej dorożki, jak i jego trudnego życia.
Ekstrakt: 100%
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Konstanty Ildefons Gałczyński urodził się 23 stycznia 1905 roku w rodzinie technika kolejowego Konstantego Gałczyńskiego (we wspomnieniach postać równie barwna, co sam poeta) i Wandy z Łopuszyńskich. Zmarł natomiast 6 grudnia 1953 roku  już jako mąż Natalii, ojciec Kiry i, nade wszystko, lubiany i powszechnie znany w całym kraju poeta.
Choć czasy, w jakich przyszło żyć Gałczyńskiemu, nie należały do spokojnych, autorka bardzo zręcznie lawiruje między trzema niezbędnymi elementami biografii każdego poety: epoką, w jakiej przyszło mu tworzyć, jego poezją oraz wydarzeniami, które ukształtowały jego życie.
Tło historyczne, czy to międzywojenne, czy drugowojenne, czy wreszcie powojenne, nie jest nadmiernie rozdmuchanym elementem książki, stanowiąc jedynie otoczkę, w której autorka umieszcza bezustanne poszukiwania Gałczyńskiego. Kwestie polityczne, społeczne czy ekonomiczne poszczególnych okresów są istotne o tyle, o ile faktycznie dotykały jego losów. Co ważne  przez całe życie zmagał się on z problemami natury finansowej, które wynikały właśnie z tego, że chciał być przede wszystkim poetą. Najczęściej krytykowany epizod, czyli jego związek z prawicowym, antysemickim czasopismem Prosto z mostu przypadający na lata 30., wynikał z tego, że tam publikowali regularnie i płacili dobrze. Niejednokrotnie (szczególnie po wojnie) przyszło Gałczyńskiemu kajać się za tę współpracę, nawet jeśli jedyną wówczas alternatywą było dołączenie do chóru apologetów sanacji.
Znamienne jest również to, że także jego zaangażowanie w opiewanie Polski Ludowej przeszło do historii jako coś zdrożnego i niegodnego, choć przecież nie było to coś unikatowego  dwoje polskich noblistów również miało na swoim koncie podobne ideologiczne zaangażowanie (Czesław Miłosz nawet pracował w komunistycznej dyplomacji, zanim zdecydował się porzucić ją i pozostać w Paryżu). Biorąc pod uwagę fakt, że Gałczyński chciał zawsze być pisarzem i nie miał tak naprawdę innego zajęcia (studiów, na które uczęszczał, nigdy formalnie nie zakończył), jego późny skręt w kierunku socrealizmu nie powinien dziwić. Czyż miał jakąkolwiek alternatywę, skoro po literackiej nagonce nawet Przekrój, z którym przez lata współpracował, nie chciał drukować jego wierszy? Autorka ani nie usprawiedliwia, ani nie potępia tych decyzji. Co ważniejsze  dostrzega wyraźnie, że socrealistyczne wierszydła o Ziemiach Odzyskanych, marszach, robotnikach, Stalinie i pokoju były ceną, jaką Gałczyński płacił za możliwość pisania bardziej osobistej, lirycznej poezji.
Drugi element biografii to właśnie twórczość, ale Arno nie postrzega bohatera książki wyłącznie przez pryzmat jego wierszy[bookmark: a1]1). Tylko niektóre co ważniejsze z dzieł doczekały się własnego rozdziału i wnikliwej analizy historii powstania w połączeniu z ich interpretacją (tak się stało chociażby z Kolczykami Izoldy czy Niobe), podczas gdy pozostałe albo zostały przemilczane, albo wymienione tylko przy okazji. Nie powinno dziwić, że fragmenty poświęcone wierszom przeplatane są tymi, w których autorka omawia same życiowe (i wcale niełatwe) losy poety. Pobyt w Warszawie, później w Wilnie, Aninie czy już po wojnie w Krakowie (nie mówiąc o powojennych peregrynacjach po Europie) stanowią wielokrotnie główne elementy poezji Konstantego.
Były też ciemniejsze strony. Wiele z socrealistycznej twórczości stanowiło u Gałczyńskiego wiersze pisane głównie na zamówienie albo w ramach starania się o odzyskanie szacunku w oczach literackich decydentów nowego ustroju. Arno skłania się jednak do interpretacji pośredniej: poeta nie zaprzedał się wcale nowej władzy (choć jego Poemat dla zdrajcy wywołał w środowisku jak najgorsze wrażenie), co raczej wybrał drogę lawirowania między tym, co poprawne ideologicznie, a tym, co sam chciał pisać. Wychwalając trud robotnika i rzemieślnika sam robił wszystko, by tworzyć jako artysta, a nie jako rzemieślnik.
Choć zapamiętany głównie jako poeta, Gałczyński nie ograniczał się do samych wierszy. Do najbardziej znanych i popularnych wyjątków należy oczywiście Teatrzyk Zielona Gęś publikowany po wojnie na łamach Przekroju. Inne teksty satyryczne, słuchowiska radiowe czy sztuki teatralne cieszyły się o wiele mniejszym zainteresowaniem i często nie trafiały do szerszego grona czytelników. Czasami uderzał nawet we wzniosły ton, który zupełnie do niego nie pasował. Tak było w liście Do przyjaciół z »Prosto z Mostu«, opublikowanym na pierwszej stronie tygodnika 24 maja 1936 roku, w którym poeta gromił z literackiej ambony wszystkich, jednocześnie wychwalając swoich prawicowych przyjaciół. Czy była to decyzja ideologiczna? Arno uważa, że nie  poecie zależało raczej na umocnieniu więzi z jedynym pismem, z którym jego współpraca układała się bez problemów. W tym świetle nie powinno dziwić przejście na drugą stronę barykady po wojnie, kiedy po całej serii samokrytyk podjął się aktywnego wychwalania władzy ludowej.
Najważniejszy element biografii  czyli sam żywot Gałczyńskiego  pozostawiam na sam koniec. Był on nie tylko barwny (co zresztą można doskonale dostrzec w samej poezji), ale też trudny. Arno nie unika kłopotliwych tematów. Studia, których młody Konstanty nigdy nie ukończył, były dla niego jedynie interesującym epizodem i możliwością korzystania z licznych wykładów bez przejmowania się jakimikolwiek formalnościami. Znajomość języków obcych zawdzięczał albo własnym studiom, albo naturalnym zdolnościom (choć byli i tacy, którzy twierdzili, że była to znajomość bardzo pobieżna, którą nadrabiał świetnie imitowanym akcentem).
Poeta dość wcześnie zajaśniał na firmamencie warszawskiego światka literackiego lat 20. Złożyły się na to nie tylko jego wiersze (do niektórych szybko układano muzykę i śpiewano je po kawiarniach), ale też całokształt cygańskiego życia, którego nie przerwało nawet powołanie Gałczyńskiego do wojska. Jego nieobecność tylko wzmocniła legendę. Mimo wszystkich tych wczesnych sukcesów pozostawał on poza głównym nurtem (ustanawianym podówczas przez twórców z kręgu Skamandra). To właśnie w opozycji do niego wraz z innymi młodymi poetami Gałczyński założył czasopismo Kwadryga, które miało publikować bardziej społecznie zaangażowaną twórczość. Ten krótkotrwały epizod nie powstrzymał poety przed dostaniem się na łamy Skamandra, Wiadomości Literackich i Cyrulika Warszawskiego.
Pojawienie się w jego życiu gruzińskiej księżniczki Natalii Awałow sporo zmieniło  ale też nie wpłynęło na ustatkowanie się szalejącego po Warszawie niebezpiecznego poety. Poznali się w 1929, by wziąć ślub rok później. Gałczyński opiewał Natalię w licznych wierszach, czyniąc z niej muzę swojej twórczości i ostoję, na której mógł zawsze polegać. Nie było to jednak życie łatwe, nie tylko z uwagi na wiecznie kłopotliwą sytuację finansową małżeństwa. Poeta, który z taką tkliwością opiewał małżeńskie życie, wcale nie porzucił swoich cygańskich zwyczajów  tułał się po knajpach, pił na umór, flirtował z kobietami, wdawał się w różnej maści awantury. Mimo odkrycia mroczniejszej strony męża i jego depresyjno-alkoholowych problemów, Natalia wiernie trwała u jego boku; najpierw w Warszawie, później w trakcie krótkiego epizodu w Berlinie (gdzie poeta pracował przez krótki czas w polskim konsulacie), następnie w Wilnie i, pod koniec lat 30., w podwarszawskim Aninie.
Dostawszy się do niemieckiej niewoli w trakcie kampanii wrześniowej, Gałczyński przetrwał wojenną zawieruchę w obozie jenieckim, podczas gdy jego żona wraz z córką pozostały w Aninie (po powstaniu warszawskim trafiły do krewnych w Krakowie). Doświadczenia z tego okresu nie należały do najłatwiejszych, pełne były znanych z czasów przedwojennych okresów depresji i intensywnego picia. Poeta nie zapisał się najlepiej w pamięci polskich współwięźniów, a i sam o wiele bardziej preferował towarzystwo Francuzów i Brytyjczyków. W niewoli zaprzyjaźnił się z wspominanym w kilku wierszach Johnem Burtonem oraz nawiązał przelotny romans z Marutą Stobiecką. Po zwycięstwie Aliantów, uwolniony z Altengrabow poeta trafił do obozu przejściowego w Höxter, gdzie zaopiekowała się nim Lucyna Wolanowska. Z ich związku w styczniu 1946 narodził się syn. W międzyczasie jednak Gałczyński odnowił bliższą znajomość ze Stobiecką i, w ramach wyprawy na południe Francji, nawiązał także romans z Haliną Micińską. Mimo zagubienia i licznych namów polskiego środowiska emigracyjnego nie zdecydował się na pozostanie na wygnaniu i w marcu 1946 roku wrócił do Polski i dołączył do Natalii i Kiry w Krakowie, gdzie przyznano Gałczyńskim trzypokojowe mieszkanie w Domu Literatów przy ulicy Krupniczej.
Przez pierwsze lata wszystko wydawało się układać dobrze, ale Polska Ludowa była zupełnie innym krajem i Gałczyński musiał się zmierzyć z nową rzeczywistością. Choć umiał pisać na zamówienie, wychwalając Rosję Radziecką, Stalina, Odrę, Szczecin i Wrocław, jego postawa ideologiczna pozostawała w najlepszym razie wątpliwa. W ramach zwiększania jego socjalistycznych kompetencji poeta został wysłany na rocznicę rewolucji październikowej do Moskwy, a jakiś czas później odpowiedział na zaproszenie do Pragi.
To właśnie w okresie powojennym, na przełomie lat 40. i 50., Gałczyński odkrył piękno Mazur i leżącej nad Jeziorem Nidzkim leśniczówki Pranie, miejsca do dziś chyba najbardziej kojarzonego z poetą. Wyjazdy tam stanowiły dla rodziny okazję do odetchnięcia od warszawskiego zgiełku, a dla samego Konstantego  inspirację do powrotu do lirycznej poezji, jakże różnej od socrealistycznych grotesek, które u niego zamawiano i które musiał sam pisać, by dowieść swojego ideologicznego zaangażowania. Mimo to właśnie pod koniec życia stał się jednym z najbardziej znanych i najpopularniejszych polskich poetów  nie dzięki swojej socrealistycznej twórczości, ale właśnie pomimo niej.

[bookmark: a1t]1) W przeciwieństwie do przedmów do Szarlatanów nikt nie kocha i Portretu muzy autorstwa Jerzego Stefana Ossowskiego.
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  Anna Czerwińska-Rydel wielokrotnie już udowodniła, że potrafi w niesztampowy sposób przybliżyć młodym czytelnikom postacie naszych wybitnych rodaków. Nie powinno więc być żadnym zaskoczeniem, że również Gen i już! to fascynująca opowieść o Stefanie Banachu, który już za życia był uważany za matematycznego geniusza.
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Pewnym paradoksem jest, że chociaż na całym świecie nie ma chyba takiego matematyka, który nie wiedziałby, kim był Stefan Banach, to w swej ojczyźnie nie jest on wcale aż tak bardzo znany. Podejrzewam, że na przykład wielu warszawiaków będzie go kojarzyć raczej jako patrona jednej z ważniejszych ulic na Ochocie niż jako człowieka, którego wkład w naukę światową jest porównywalny z dokonaniami Mikołaja Kopernika czy Marii Skłodowskiej-Curie. Dobrze więc, że w książce  oprócz sfabularyzowanej biografii  został też zamieszczony krótki tekst prof. dr. hab. Michała Horodeckiego, który w przystępny sposób wyjaśnia, czym zasłynął współtwórca lwowskiej szkoły matematycznej. Jego autorowi należą się zaś tym większe wyrazy uznania, że potencjalni czytelnicy przecież zazwyczaj nawet nie słyszeli o analizie funkcjonalnej.
Bohater książki wzbudza naszą sympatię już od pierwszych stron książki. Zresztą trudno nie współczuć dziecku, które nie dość, że było nieślubne, to jeszcze zostało oddane na wychowanie do obcych ludzi. Stefan Banach nie znał więc matki, która dała mu życie i swe nazwisko. Miał jednak szczęście, bo Franciszka Płowa okazała się dobrą i troskliwą opiekunką. Z kolei jego ojciec  Stefan Greczek  wprawdzie nie uznał oficjalnie syna, ale przynajmniej łożył na jego utrzymanie aż do matury.
Jak łatwo się domyślić, matematyka od najmłodszych lat była wielką pasją Banacha. Jeszcze w gimnazjum wspólnie z Witoldem Wilkoszem rozwiązywali rozmaite zadania i prowadzili długie dyskusje. Co ciekawe  mimo tak sprecyzowanych zainteresowań  po maturze Stefan zapisał się na kierunek techniczny we Lwowie, a jego przyjaciel na języki orientalne na Uniwersytecie Jagiellońskim. Czemu? Otóż uznali, że w ich ukochanej dziedzinie nauki nie ma już nic do odkrycia, wiec nie ma sensu jej studiować!
Musiało upłynąć trochę czasu, aby młodzieńcy uznali, że ich przekonanie było błędne. Na dalszych losach Stefana Banacha zaważyło zaś przypadkowe spotkanie na krakowskich plantach z Hugonem Steinhausem, który nie oparł się pokusie przyłączenia się do dyskusji o całce Lebesguea. Od tego właśnie zaczęła się współpraca tych dwóch wybitnych matematyków, która była później przez wiele lat kontynuowana już we Lwowie.
Warto dodać, że to właśnie Steinhaus załatwił Banachowi posadę asystenta na Politechnice Lwowskiej, a także pomógł mu w uzyskaniu tytułu doktora mimo braku ukończonych studiów. Zresztą możemy się przekonać, że bohater książki był wprawdzie obdarzony genialnym umysłem, ale nie przywiązywał specjalnej wagi do formalności wymaganych przy karierze naukowej, co powodowało też, że niejednokrotnie zwyczajnie brakowało mu pieniędzy. Nie był on też typem dystyngowanego profesora, a lubił nie tylko liczyć, ale również dobrze się zabawić.
Dla młodych czytelników pewnym zaskoczeniem może być odkrycie, że spotkania członków lwowskiej szkoły matematycznej odbywały się nie w laboratoriach czy salach wykładowych, lecz w kawiarni Szkockiej. Okazuje się, że genialne pomysły mogły się pojawiać przy akompaniamencie brzęku szklanek i talerzy, grającej orkiestry i tumanach papierosowego dymu.
Trzeba też przyznać, że Anna Czerwińska-Rydel z wyjątkowym wyczuciem opowiedziała również o trudnych wydarzeniach z życia Banacha. Oczywiście nie mogła przecież na przykład przemilczeć jego pracy jako karmiciela wszy w czasie niemieckiej okupacji, ale nawet w tym przypadku autorka wprowadziła utrzymane w lżejszym klimacie scenki, aby rozładowały zbyt napiętą atmosferę. Ponadto warto zwrócić uwagę na znakomite ilustracje Marcina Minora, dzięki którym Gen i już! jeszcze bardziej zyskuje na atrakcyjności.
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  Światło? A cóż to takiego?

  Sławomir Grabowski

  Andy Weir Projekt Hail Mary
  

  
  Projekt Hail Mary to z pewnością najambitniejsza książka Andyego Weira, w której pokusił się nie tylko o ukazanie nieprzyjaznego środowiska Marsa czy Księżyca, ale wyprawił czytelnika w daleki kosmos i stworzył jedną z ciekawszych opowieści o pierwszym kontakcie.
Ekstrakt: 90%
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Sukces Marsjanina był sporą niespodzianką i dowodem, że wciąż istnieje zapotrzebowanie na solidną, kosmiczną, ale stojącą obiema nogami na ziemi fantastykę naukową. Zresztą, wydawca zachęca nas z okładki sugestią, że twórczość Weira to raczej science fact niż science fiction. Zgoda, choć pod względem spekulatywności Projekt Hail Mary bije poprzednie tytuły na głowę.
Powieść zaczyna się od nadchodzącej katastrofy  otóż nasze Słońce zaczyna podejrzanie szybko tracić moc, i to w takim tempie, że za kilkadziesiąt lat nastąpi katastrofalne ochłodzenie. Okazuje się, że to nie naukowcy pomylili się o kilka miliardów lat, ale energia słoneczna jest pochłaniana przez kosmiczne mikroorganizmy zwane tu astrofagami. Żywią się one energią gwiazd, którą wykorzystują jako paliwo do swych kosmicznych podróży. Okazuje się zresztą, że i ludziom posłużyć mogą w tym samym celu i możliwe jest dzięki nim pokonanie odległości kilkunastu lat świetlnych, o ile takie paliwo będziemy liczyć w tysiącach ton. Kto ciekaw, jak działają te astrofagi, znajdzie w książce wyczerpujący opis (ważną rolę grają neutrina) i może potwierdzić bądź zaprzeczyć możliwości istnienia takich organizmów z perspektywy biologa czy chemika.
Zresztą, nie tylko Słońce jest pożerane, ale i inne sąsiedzkie gwiazdy  z wyjątkiem odległej o 12 lat świetlnych Tau Ceti. Zaczyna się wyścig z czasem, ludzkość w ekspresowym tempie buduje statek kosmiczny, tytułową Hail Mary, i rusza w tamtym kierunku, chcąc dowiedzieć się, czemuż to owa gwiazda jest odporna a my ufnie zakładamy, że nie ma prostszego sposobu na rozprawienie się z tą plagą. I wysyła w podróż nie astronautę, tylko nauczyciela fizyki. A my wierzymy, że nie było lepszego kandydata, aczkolwiek z pewnych przyczyn grono wybrańców było rzeczywiście dosyć wąskie.
I to właśnie podczas tej podróży spotkamy jednego z ciekawszych Obcych w fantastyce ostatnich lat  moim zdaniem, Eridianie plasują się tuż za Trisolarianami Cixina Liu z Problemu trzech ciał i wężydłami ze Ślepowidzenia Petera Wattsa. Jacyż to Obcy? Zamieszkujący planetę z tak gęstą atmosferą i silnym polem magnetycznym, że do jej powierzchni nie dociera promieniowanie kosmiczne  więc także światło widzialne. Ewolucja życia i istot rozumnych w takich warunkach jest dość fascynująca. A jeśli takie istoty nauczą się latać w kosmos, nie wiedząc o istnieniu światła, ba, nie mając zmysłów służących do jego wykrywania  opowieść staje się jeszcze ciekawsza. Eridianie świat postrzegają trochę tak, jak nietoperze, na podobieństwo sonaru  ich narządy zmysłów, wyczulone do ogromnej skali, odbierają wyłącznie dźwięki, dzięki czemu orientują się w przestrzeni. Wspiera ich też technologia  systemy kamer czy radarów, które odbierają sygnały z otoczenia i zamieniają je na zrozumiałe dla nich dane. Posiadają sześć kończyn czy odnóży, więc matematykę opierają na systemie szóstkowym. Nie mają układu odpornościowego, ale za to to żyją kilkaset lat i są doskonałymi inżynierami obdarzonymi znakomitą pamięcią. Oczywiście różnic jest o wiele więcej.
Puszczając oko w stronę zwolenników antropocentryzmu, Weir chciał pokazać, że postrzeganie kolorów i zmysł wzroku jest odrobinę przereklamowany, choć bez jego posiadania ma się spore luki w wiedzy o prawach wszechświata. Nie ma się pojęcia np. o teorii względności i dylatacji czasu. Ludzie, owszem, w drodze ewolucji wykształcili zdolność widzenia fal elektromagnetycznych o długości najbardziej rozpowszechnionej na Ziemi, ale równie dobrze moglibyśmy widzieć inny zakres fal. Albo żadnego, jak Eridianie.
Nie wiem, czy było to zamierzone, ale Projekt Hail Mary czytałem jako polemikę z Cixinem Liu i jego metaforą ciemnego lasu z Problemu trzech ciał. U Weira Obcy nie są wrogami, da się z nimi porozumieć, chętnie współpracują i żywią wobec nas ciekawość taką samą, jak my wobec nich. Problemy etyczne, filozoficzne, a tym bardziej religijne w powieści niemal nie istnieją  ta sfera zresztą nie budzi najmniejszego wzajemnego zainteresowania, za to obce technologie  owszem. Początkowo najważniejsza jest możliwość wzajemnej komunikacji, a to czysto inżynieryjny problem, który można rozwiązać za pomocą dość prostego interfejsu: wystarczą dwa laptopy, analizator fal akustycznych, Excel i gotowe, można uczyć się języka Obcego. Wydaje się to zbyt proste, bez wchodzenia w głębie ksenoligwistycznych przepaści, wszak taki język mógłby się opierać na zupełnie innych założeniach. Zapewne tak, ale istnieje przecież w SF druga skrajność  nikt z nikim nie może się dogadać, nawet człowiek z człowiekiem, a co dopiero z kosmitą. Jak u Lema czy egzystencjalistów. Zresztą, komunikacja początkowo przebiega w uniwersalnym języku nauki  Obcy pokazuje człowiekowi liczby atomowe pierwiastków Chemia i matematyka są kosmicznymi językami uniwersalnymi.
Weir postawił na psychologiczną swojskość Obcego, pomimo radykalnie odmiennego wyglądu. Literacko ukazanie tej międzygatunkowej więzi jest rozegrane całkiem sprawnie, sporo tej empatii udziela się też czytelnikowi, zwłaszcza w końcowych scenach powieści. Nie ma co się bać Obcych, a naukowa ciekawość, chęć pomocy i pewna dawka altruizmu są kosmicznymi stałymi, nie tak, jak u Liu, gdzie na wszelki wypadek lepiej założyć, że wszechświat jest przeciwko nam.
Projekt Hail Mary to przyzwoity przykład tradycyjnej z ducha science fiction, pełnej wiary w uniwersalność języka nauki, w możliwość współpracy i międzyludzkiego/międzygatunkowego porozumienia. Intelekt i poznanie naukowe czy pomysłowość jest największą cnotą, a ludzkość jest wspaniała dlatego, że odkrywa zasady działania wszechświata i potrafi wymyślać nowe technologie i rozwiązywać problemy. Niemal rozczulająca jest wiara autora w potęgę nauki i ludzkiego intelektu i w świat, w którym problemy techniczne są najważniejszymi istniejącymi problemami.
To, co jest dla jednych zaletą, dla innych może być wadą: autor serwuje nam sporą dawkę matematycznych opisów i technikaliów (fizykaliów?), uwzględniających masę danych (np. sił działających na statek w trakcie przeróżnych manewrów  nie ma tu pójścia na skróty). Zwraca uwagę niemal zupełny brak seksu i przemocy, wulgaryzmów też jest jak na lekarstwo (znalazłem jedno słowo na k). Jeśli owa naukowość, optymizm i poczciwość nie przeszkadzały w Marsjaninie, nie będą przeszkadzać i tutaj. Autor dba o dramaturgię wydarzeń, więc powieść nie przynudza  rozdziały kończą się zgrabnymi cliffhangerami, co rusz mają miejsce przeróżne kosmiczne awarie czy nieprzewidziane problemy, wymagające wymyślania na poczekaniu nowych strategii przetrwania i myślenia out of the box. Odkrywanie krok po kroku sekretów naukowych związanych z astrofagami czy Eridianami też jest fascynujące i pobudza czytelniczą ciekawość. Znamy to z poprzednich książek, ale tu mamy większą dawkę spekulatywności, choć wciąż silnie podbudowaną naukową wiedzą o świecie.
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  Wisła  Kraków  Warszawa

  Joanna Kapica-Curzytek

  Witold Bereś Pilchu
  

  
  Mija rok od śmierci prozaika Jerzego Pilcha. Pilchu. Na rogu Wiślnej i Hożej to zarys szerokich kontekstów twórczości pisarza z Wisły, przenikających się ze wspomnieniami przyjaciela o nim.
[image: Pilchu]
Z opowieściami biograficznymi o Jerzym Pilchu jeszcze za jego życia było sporo zamieszania. Próbę podjęła Katarzyna Kubisiowska (Pilch w sensie ścisłym, Wyd. Znak, 2016). Zaprzyjaźniona z nim, uzyskała zgodę autora na rozmowy z bliskimi mu osobami, dostęp do jego prywatnych materiałów. Gdy praca nad książką prawie dobiegła końca, okazało się, że wysiłek poszedł niemal na marne, a Pilch o swoim życiu woli opowiedzieć na swoich warunkach w wywiadach-rzekach (z Eweliną Pietrowiak): Zawsze nie ma nigdy oraz Inne ochoty. Co więcej, on sam przygotowywał również Autobiografię w sensie ścisłym (która ukaże się lada moment nakładem Wydawnictwa Literackiego).
Obecnie, w pierwszą rocznicę śmierci Jerzego Pilcha, dostajemy książkę Witolda Beresia. Autor ma już na swoim koncie publikacje biograficzne (m.in. o Marku Edelmanie, Andrzeju Wajdzie i ks. Józefie Tischnerze). Pilchu nabiera jednak dla autora szczególnego znaczenia. To emocjonalna opowieść o przyjacielu. Wspomnienie go i pożegnanie. Jest próbą przybliżenia fenomenu Jerzego Pilcha i jego twórczości.
Książka ma nielinearną formę, a tok opowieści jest niejednolity, przerywany często dygresjami (mają wspólny tytuł 21 gramów prywatności). Zamieszczone są także niektóre krótkie formy autorstwa Pilcha, ze szczególnym uwzględnieniem utworów młodzieńczych (jest nawet wiersz!). Witold Bereś koncentruje się głównie na przedstawieniu intelektualnej biografii pisarza z Wisły. Opisana jest tu jego aktywność dziennikarska, a także twórczość prozatorska. Pilch był felietonistą najpierw w Tygodniku Powszechnym, później w Polityce, debiutował Wyznaniami twórcy pokątnej literatury erotycznej, wydanymi w 1988 roku jeszcze przez emigracyjne wydawnictwo Puls. Później było liczne pasmo sukcesów: Paszport Polityki (w 1998 roku), nagroda Nike (w 2001, za książkę Pod Mocnym Aniołem), łącznie z wielokrotnymi nominacjami do tej nagrody.
Kto zna tematykę utworów Jerzego Pilcha, nie będzie zaskoczony, że w książce odnajdujemy utarte motywy jego książek i życia osobistego. Witold Bereś zakreśla tu ich imponująco szeroki kontekst, łącząc je między innymi z wydarzeniami z polskiego życia kulturalnego i politycznego. Jest tu więc przede wszystkim Wisła, piłka nożna (na czele z ukochaną Cracovią), wyznanie ewangelickie, wiara i religijność, ważne utwory literatury powszechnej (zwraca uwagę Kadra na Mundial Mundiali czyli ponad dwadzieścia tytułów książek ważnych dla Pilcha). Bereś zwraca też uwagę na znak firmowy pisarza  czyli nienaganny styl i doskonałą frazę, podszytą specyficznym poczuciem humoru.
Świetny jest tytuł książki, symbolizujący dwie orbity, wokół których poruszał się pisarz z Wisły. Wiślna w Krakowie  to tam jeszcze do niedawna mieściła się redakcja Tygodnika Powszechnego, flagowej krakowskiej (i krajowej) instytucji od ponad 75 lat. Gdy Pilch przeniósł się do Warszawy  zamieszkał przy ulicy Hożej (był to jego adres jeszcze na parę miesięcy przed śmiercią). Transfer z Krakowa do Warszawy (czyli z Tygodnika do Polityki) opisany jest przez Witolda Beresia obszernie i nie bez ciekawych zawodowych detali. Możemy się przy tym domyślić, że nastąpiło to w dosyć szczególnym okresie życia prywatnego pisarza.
Dostajemy w Pilchu (nadmiernie?) drobiazgowy portret środowiska Tygodnika Powszechnego (w którym obracał się także Witold Bereś). Czytamy o frakcjach, ruchach kadrowych i wydarzeniach ważnych tylko dla wtajemniczonych osób z tego kręgu, o osobach związanych z Tygodnikiem i ich dziwactwach. Są to anegdoty i historie sprzed lat, chwilami więc dosyć wyblakłe, a co za tym idzie, mało dzisiaj ważne lub słabo zrozumiałe dla kogoś z zewnątrz. Jeśli wolno mi zasugerować  z tych fragmentów mogłaby powstać osobna ciekawa książka, poświęcona wyłącznie Tygodnikowi Powszechnemu i jego ludziom. To bez wątpienia znakomity przyczynek do poznania osobistości związanych z tym szacownym pismem, ale dla kogoś, kto sięgnął po książkę, by przeczytać więcej o samym Pilchu, środowiskowych, krakówkowych dygresji może być tutaj nieco za dużo. Znacznie ciekawsze są wspomnienia okoliczności wojen felietonistów, w których Pilch brał aktywny udział. Warto sobie przypomnieć, jak zjadliwą bronią może być felieton, trafiający w najczulsze miejsca jego bohaterów, nie zawsze pozytywnych. To bardzo ciekawa lekcja dziennikarstwa (dodajmy, takiego, które dzisiaj odchodzi już w przeszłość).
To z tych powodów należy uznać, że Pilchu to raczej historia życia intelektualnego, a nie prywatnego. Nie dowiemy się, jakim Jerzy Pilch był mężem i ojcem. Nawet jego prawdziwe relacje z rodzicami (które tak drobiazgowo opisywał w prozie) nie zajmują tutaj jakiegoś szczególnego miejsca. Być może Witold Bereś, pisząc tę książkę, miał w pamięci publikację Artura Domosławskiego o Ryszardzie Kapuścińskim i to wszystko, co wydarzyło się wokół niej? Kapuściński non-fiction (Wyd. Świat Książki, 2010) miała być biografią pisaną nie na kolanach, nie przemilczającą niczego. I znalazły się tam na tyle wrażliwe fakty z życia słynnego reportera, że żona i córka Kapuścińskiego wytoczyły autorowi proces, powołując się na prawo do prywatności, godności i prawo do dobrej pamięci o zmarłym. Może dlatego zapowiedź z pierwszej strony okładki biografii Pilcha: Tajemnica kobiet  pozostaje pustym słowem Kto choć trochę zna życiorys pisarza, ten oczywiście na ogół wie, że pań w jego życiu było dużo, ale z tej książki dowiemy się jedynie  że były. Równie dyskretnie i z dystansu potraktowana została choroba alkoholowa pisarza, co dowodzi, że Witold Bereś raczej ucieka od opisania prywatności (jak ująłby to bohater książki) w sensie ścisłym.
Granica intymności została przekroczona dopiero w rozdziałach końcowych (On jest, Scena. 29 maja 2020, piątek oraz Ostatni człowiek na ziemi). Witold Bereś uczynił to kongenialnie, kreśląc z wrażliwością, subtelnością ale też i bez lęku portret ostatnich lat, miesięcy i dni Jerzego Pilcha  człowieka żyjącego z przewlekłą, postępującą chorobą, za sprawą dolegliwości zmieniającego się psychicznie i fizycznie. Oraz, co budujące, znajdującego także pod koniec swojego życia wielką miłość, która pozwoliła mu przekraczać ograniczenia i doświadczyć jeszcze w ostatnich miesiącach stabilnej normalności. Zakończenie Pilcha można odczytywać jako uniwersalne ujęcie dramatycznej kondycji człowieka, postawionego w obliczu nieuchronności i okrucieństwa losu.
Pilchu Witolda Beresia w dużej mierze przybliża fenomen twórczości pisarza z Wisły, jest niezłym wstępem do tego, by sięgnąć po jego (nie zawsze łatwe) utwory. Autor wspiera czytelników, publikując na zakończenie rozdział Zamiast bibliografii czyli przewodnik po Pilchu dla początkujących i zaawansowanych. Niezależnie od tego, na jakim stopniu zaawansowania jesteśmy, lektura tej książki być może zainspiruje nas również do zastanowienia się, czy dorobek Jerzego Pilcha przetrwa próbę czasu czy też zostaną po niej tylko bon moty  tutaj rozsiane po całej treści książki? Czy po latach będzie się dało czytać wszystko czy może tylko niektóre utwory? Publikacja Witolda Beresia może pomóc odpowiedzieć na to pytanie. I ja pozostawiam ją czytelnikom.
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  Pokaz slajdów

  Beatrycze Nowicka

  James Islington Cień utraconego świata
  

  
  Dla niezbyt wybrednych fanów historii o młodych wybrańcach przeznaczenia Cień utraconego świata Jamesa Islingtona może stanowić odprężającą lekturę. Pozostali wielbiciele fantasy raczej nie znajdą tu nic ciekawego.
Ekstrakt: 50%
[image: Cień utraconego świata]
Mniej więcej w czasie, kiedy zaczęłam współpracować z Esensją, jeden z redakcyjnych kolegów napisał recenzję pt. Fantasy zdziecinniała. Wspominam o tym dlatego, że słowa te znakomicie podsumowują debiutancką powieść Jamesa Islingtona. Cień utraconego świata to lektura głównie dla nastolatków (i to raczej tych młodszych), dopiero zaczynających swoją przygodę z fantasy.
Australijski autor nie tyle napisał, co skompilował swoją powieść z wielokrotnie wykorzystywanych w fantasy schematów. Cień stanowi pierwszy tom Trylogii Licaniusa  Licanius to imię miecza, które oznacza przeznaczenie. Poza owym artefaktem, pojawiają się typowi nastoletni wybrańcy, dzielna księżniczka, arogancki młody arystokrata, a zarazem zdolny szermierz, jego siostra znakomita łuczniczka, zakapturzony sługa ciemności oraz czarne armie nadciągające zza magicznej bariery, która (cóż za niespodzianka!) po kilku tysiącach lat zaczyna słabnąć. Swoją drogą, czemu złe siły wiecznie muszą chadzać w czerni, nie mogłyby mieć zbroi choćby i szkarłatnych?
Z uwagi na wtórność motywów lektura nieszczególnie zaskakuje  dość łatwo odgadnąć kolejne zwroty fabuły czy tożsamość niektórych bohaterów. Autor próbował wprowadzić pewną niejednoznaczność, jeśli chodzi o motywy kierujące kilkoma postaciami (szkoda, że w jednym przypadku okładkowa notka zdradza zbyt wiele), jednak to zbyt mało, by sprawić czytelnikowi niespodziankę.
Sztampową fabułę można by jeszcze wybaczyć, gdyby bohaterowie budzili emocje, a świat okazał się barwny. Niestety, w przypadku Cienia trudno mówić o pogłębionych portretach psychologicznych czy choćby kilku wyróżniających cechach. Na temat czwórki protagonistów zapamiętałam, że jeden chłopak ma ciemne włosy i rzadko spotykane moce magiczne, drugi jest rosłym blondynem, trzeci ma rude włosy, a czwarta postać to dziewczyna. Z bohaterami dalszych planów jest jeszcze gorzej, a ponieważ wszyscy noszą standardowe imiona fantasy, czasem można się nieco pogubić, kto jest kim i czego chce. Podobnie ubogie jest życie wewnętrzne tych postaci, opisywane zdaniami w rodzaju X czuł żal na myśl o zabitych przez złe siły przyjaciołach. Można też odnieść wrażenie, że bohaterowie niezbyt się przejmują śmiercią nawet bliskich sobie osób. Ogólnie zresztą, pod względem emocji, jest to książka letnia.
Świat przedstawiony to najbardziej typowe z typowych quasi-średniowieczne uniwersum fantasy z kilkoma miastami o wdzięcznych nazwach i mroczną krainą na północy. Zabrakło tu choćby drobnych elementów, za pomocą których autor mógłby przydać swojemu dziełu odrobiny indywidualności. Zresztą opisów  czy to miejsc, czy postaci  jest tu tak niewiele, że nie są w stanie pobudzić wyobraźni czytelnika. Podobno Islington jest wielkim fanem Koła czasu  niestety, o ile uniwersum Jordana żyło, świat Trylogii Licaniusa pozostaje papierowy.
Jedyną zaletą, jaką mogę wymienić, jest to, że Cień czyta się szybko i gładko. Raczej nie polecam, chyba że ktoś jest wyjątkowo spragniony jakiejkolwiek fantasy, albo potrzebuje niezobowiązującej lektury do pociągu.
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  Pan Samochodzik po latach:Pokazy sztuczek magicznych i zaawansowanej technologii

  Marcin Mroziuk

  Zbigniew Nienacki Pan Samochodzik i zagadki Fromborka
  

  
  W Panu Samochodziku i zagadkach Fromborka Zbigniew Nienacki sporo miejsca poświęcił na przybliżenie czytelnikom różnych ciekawostek związanych z Mikołajem Kopernikiem. Główną atrakcją powieści jest jednak możliwość obserwowania zaciętej rywalizacji o odnalezienie skarbu, który nie ma już nic wspólnego z postacią wielkiego astronoma.
Ekstrakt: 70%
[image: Pan Samochodzik i zagadki Fromborka]
Co ciekawe, początkowo Pan Samochodzik na polecenie dobrze znanego już fanom serii dyrektora Marczaka nie ma wcale zajmować się zagadkami Fromborka, lecz zupełnie inną sprawą. Z powodu urlopu głównego bohatera zadanie odnalezienia trzech schowków, w których pułkownik Koenig ukrył zrabowane w Polsce zabytki, zostało bowiem wcześniej powierzone magistrowi Pietruszce. Okazuje się, że chociaż ten ostatni nie ma takiego talentu detektywistycznego jak pan Tomasz, to może już pochwalić się pierwszym sukcesem, gdyż w krótkim czasie udało mu się odnaleźć jedną kryjówkę ze skarbami.
Nie ulega jednak wątpliwości, że zagadka, którą ma rozwikłać główny bohater, też może działać na naszą wyobraźnię. Otóż dowiadujemy się, że kilku muzeom zaoferowano sprzedaż unikatowych monet za niewygórowane kwoty. Transakcji dokonano przez podstawione osoby, a tymczasem dyrektorowi Marczakowi zależy na wyjaśnieniu, skąd naprawdę pochodzą te cenne okazy i ewentualnym nabyciu całej kolekcji. Przy tej okazji czytelnicy mogą zaś się dowiedzieć całkiem sporo o początkach mennictwa w Polsce, a w szczególności o denarach Mieszka I i Gnezdun civitas, brakteacie Jaksy, księcia na Kopanicy czy złotym dukacie Łokietka.
Wkrótce się przekonamy, że wprawdzie panu Tomaszowi nie udaje się dotrzeć do prawdziwego sprzedawcy zabytkowych monet, ale i tak zyskuje wartościowe informacje. Wszystko wskazuje bowiem na to, że w sprawie tej kluczową rolę odgrywa Waldemar Batura  znajomy głównego bohatera z czasów studiów, z którym rywalizował już o skarb Joachima Czerskiego. Ponadto Pan Samochodzik ma powody, by przypuszczać, że w przypadku aktualnie rozwiązywanej zagadki trop również prowadzi do Fromborka.
I właśnie w mieście, w którym zmarł Mikołaj Kopernik, będziemy świadkami swoistego wyścigu w poszukiwaniach kolejnych skrytek pułkownika Koeniga. Jak łatwo się domyślić, w tych detektywistycznych zmaganiach oprócz pana Tomasza weżnie udział nie tylko magister Pietruszka, ale również Waldemar Batura i jego wspólnicy. Warto dodać, że początkowo szczęście nie będzie sprzyjać głównemu bohaterowi, a jego rywal wielokrotnie wykaże się dużym sprytem i pomysłowością. W efekcie z zapartym tchem śledzimy rozwój wypadków i do końca nie jesteśmy pewni, co zdecyduje o ostatecznym sukcesie jednej ze stron.
W Panu Samochodziku i zagadkach Fromborka naszą uwagę przykuwają zarówno główni adwersarze, jak i intrygujące postacie drugoplanowe. Uwagę czytelników przyciąga choćby artysta cyrkowy występujący pod pseudonimem Cagliostro, który korzysta z uprzejmości pana Tomasza podwożącego iluzjonistę na gościnne występy. Przekonamy się jednak, że ma on w swym repertuarze nie tylko sztuczki magiczne. Z kolei piękna Ala okazuje się cennym sprzymierzeńcem Pana Samochodzika, gdyż jej As bynajmniej nie jest podręcznikowym psem. Niestety trzeba dodać, że postęp technologiczny jest nieubłagany także dla literatury, dlatego opisy możliwości rozmaitych zdalnie sterowanych automatów obecnie trudno czytać inaczej niż uśmiechem pobłażania.
Dzięki świetnie skonstruowanej intrydze kryminalnej, trzymaniu czytelników w napięciu aż do ostatniej strony oraz nagromadzeniu rozmaitych ciekawostek historycznych Pan Samochodzik i zagadki Fromborka jest wciąż atrakcyjną lekturą, nawet jeśli nie wszystkie wątki równie dobrze zniosły upływ czasu. Warto też mieć na uwadze rok, w którym powieść została napisana, bo chociaż Zbigniew Nienacki całkiem sporo pisze tutaj o przeszłości Warmii, oczywiście nie znajdziemy w niej żadnych wzmianek na temat zbrodni popełnionych przez Armię Czerwoną po wkroczeniu do Prus Wschodnich.
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  PRL w kryminale:Wakacyjne miłości  płatne i fatalne

  Sebastian Chosiński

  Andrzej Gerłowski Stabilne życie Roberta K.
  

  
  Iluż było w Polsce Ludowej takich pisarzy, jak Andrzej Gerłowski! Przez lata funkcjonowali na rynku, regularnie wydawali nowe książki, a jednak ich popularność była znikoma. Dzisiaj prawdopodobnie nie pamiętałby już o nim nikt, gdyby nie kryminalno-obyczajowa powieść Stabilne życie Roberta K. (zresztą słaba), która stała się kanwą jednego z odcinków kultowego serialu 07 zgłoś się  Hieny.
Ekstrakt: 40%
[image: Stabilne życie Roberta K.]
Andrzej Gerłowski zmarł w Warszawie ćwierć wieku temu. Nigdy nie był twórcą popularnym ani też wybitnym. Chociaż ma swoje miejsce w leksykonie Lesława M. Bartelskiego Polscy pisarze współcześni, 1939-1991 (1993), prawdopodobnie dzisiaj pamiętają go jedynie bardzo nieliczni badacze literatury okresu Polski Ludowej. Urodził się w lutym 1939 roku w Rawie Mazowieckiej. Zadebiutował jako prozaik w prasie stołecznej, mając zaledwie osiemnaście lat. Był absolwentem Studium Nauczycielskiego w Warszawie (filologia polska), a następnie wydziału pedagogicznego Uniwersytetu Warszawskiego. Przez trzy lata  od 1959 do 1962 roku  pracował nawet w szkolnictwie jako nauczyciel-polonista. Później, dzięki związkom politycznym ze Zjednoczonym Stronnictwem Ludowym (peerelowskim odpowiednikiem PSL-u), trafił na dziesięć lat do Ministerstwa Kultury i Sztuki (był urzędnikiem w randze wicedyrektora). Czy zasłużył się czymś szczególnym  nie udało mi się znaleźć informacji.
Regularnie publikować zaczął na początku lat 60. ubiegłego wieku. Wydał całkiem sporo książek prozatorskich, spośród których dzisiaj pamięta się  i to wcale nie z powodu jej walorów artystycznych  zaledwie jedną. Ma na swoim koncie zbiory opowiadań współczesnych (Gwiazdka, 1963; Drzewo jego syna, 1970; Skandal w Sagale, 1974; Kobieta, która nie lubiła pająków, 1977; Grzeszni, 1987; Piknik w nocy, 1988; Romans latem, 1989), powieści obyczajowe (Kiedy kończy się nienawiść, 1979; Racja na rację, 1984; Ukochany uczeń, 1985) oraz  i ta odnoga jego dokonań literackich interesuje nas dzisiaj najbardziej  kryminalne i sensacyjne (Stabilne życie Roberta K., 1980; Nie wszędzie pada deszcz, 1982; Wyznanie jawnogrzesznicy, 1991; Kaskader bierze odwet, 1991). Karierę pisarską zakończył na początku lat 90., a więc krótko po przełomie politycznym. Ewidentnie nie odnalazł się w nowej rzeczywistości  ostatnie dwie powieści Gerłowskiego, inspirowane popularną literaturą z Zachodu, okazały się być jedynie gwoździem do jego literackiej trumny.
A jednak nazwisko pisarza zapisało się po wsze czasy w historii polskiego kryminału. Zawdzięcza to jednak nie tyle sobie, co scenarzyście i reżyserowi Krzysztofowi Szmagierowi  twórcy serialu 07 zgłoś się (1976-1987), który wykorzystał Stabilne życie Roberta K. jako fabułę Hien (1981)  jednego ze słabszych odcinków przygód porucznika Sławomira Borewicza, który jednak stał się popularny za sprawą kreacji Piotra Fronczewskiego i młodej Grażyny Szapołowskiej. W ten sposób Szmagier niewątpliwie przysłużył się Gerłowskiemu. Powieść ukazała się w różowej serii Krajowej Agencji Wydawniczej w 1980 roku i już rok później została przeniesiona na mały ekran. Była to zresztą wierna ekranizacja; tyle że w filmie nie rzucały się w oczy i tym samym aż tak bardzo nie drażniły ani kiepski styl, ani  mimo niewielkiej objętości książki  rozwlekłość narracji. Szmagierowi udało się przypudrować to, co w Stabilnym życiu było mdłe i nijakie. A pomogli mu w tym wydatnie świetni aktorzy.
Głównym bohaterem powieści jest Robert Kępski, absolwent geografii  specjalista od turystyki zagranicznej  który jednak zamiast oprowadzać wycieczki orbisowskie po Atenach, Rzymie czy Paryżu, prowadzi od czterech lat ośrodek wypoczynkowy nad jeziorem. Jako człowiek przedsiębiorczy, wie jak maksymalizować zyski i, zachowując pozory legalności, zarabiać na lewo. Pod zarządem Kępskiego Biały Konik zamienił się bowiem w świetnie prosperujący latem burdel. Część domków na stałe wynajmują panie do towarzystwa, które swoimi zarobkami dzielą się z właścicielem (procent jest wysoki, co sprawia, że nie wszystkie pracownice Kępskiego darzą go należną szefowi sympatią). Ten zapewnia im w zamian dobre warunki pracy, wikt oraz święty spokój. Poza bezpośrednio zainteresowanymi usługami kobiet, nikt nie orientuje się w kwestii drugiego źródła dochodów pana Roberta. Ba! nawet miejscowy komendant Milicji Obywatelskiej, Rolka, ma jedynie podejrzenia, których jednak nie potrafi udowodnić.
Kępski to  bez wątpienia  bardzo sprytny i inteligentny człowiek. Nad właściwym funkcjonowaniem biznesu czuwają zatrudnieni przez niego szatniarze (pełniący także funkcje ochroniarzy); swoje muszą też wiedzieć recepcjonistki. Wszystko działa sprawnie i bez większych przeszkód, aż do momentu, kiedy w ośrodku pojawia się piękna dwudziestopięcioletnia Lidka Dorecka. Przyjeżdża wraz z zaprzyjaźnionym z Kępskim lokalnym biznesmenem Franciszkiem Zwolińskim. Jest jego narzeczoną. Zwoliński planuje nawet oświadczyć się Lidce, ale w dniu, w którym chce to zrobić, zdobywa dowody jej niewierności. W wynajętym w ośrodku pawilonie para kłóci się tak głośno, że zwraca to uwagę Roberta, który interweniuje  stara się uspokoić przyjaciela, natomiast Doreckiej oferuje swój służbowy pokój. Jest w końcu środek nocy, więc jako człowiek wobec kobiet szarmancki Kępski nie może pozwolić, by piękna białogłowa została, pomimo letniej pory, sama pod gołym niebem.
Zwoliński jeszcze tej nocy wyjeżdża  po drodze ma jednak wypadek na motorze, w wyniku którego ginie. Milicja i Robert są przekonani, że tragedię spowodował wypity alkohol. Lidka, dowiedziawszy się o śmierci ekskochanka, nie wydaje się szczególnie przejęta; Kępskiemu to specjalnie nie przeszkadza  dziewczyna nie dość, że mu się bardzo podoba, to na dodatek nie ma w niej żadnej pruderii. Jedyne, co niepokoi (i wzbudza zazdrość) właściciela ośrodka, to znajomość Doreckiej z innym gościem, Markiem Ławreckim. Dochodzi do wniosku, że to nie może być przypadek, iż dziwne rzeczy zaczynają się dziać właśnie w momencie pojawienia się tych dwojga. Jakie? Ktoś napada w domkach na prostytutki pracujące dla Roberta, potem daje po głowie szatniarzowi. A to dopiero preludium do przedstawionej Kępskiemu oferty biznesowej. Dla niego wyjątkowo niekorzystnej. Nie ma się więc co dziwić, że  jako osoba ambitna  nie tylko odrzuca ją, ale na dodatek stara się pozbyć potencjalnych wspólników. Nie może oczywiście udać się bezpośrednio po pomoc do komendanta Rolki, więc załatwia sprawę po swojemu.
Sam pomysł na intrygę broni się. Został jednak źle wykonany. Andrzej Gerłowski albo do Stabilnego życia zwyczajnie się nie przyłożył, bo nie miał do podobnej literatury serca, albo nie potrafił napisać tego lepiej. Szwankuje także konstrukcja fabuły, co sprawia, że w powieści nie ma za grosz napięcia. Przez dłuższy czas mamy zresztą do czynienia z opowiastką obyczajową; dopiero pod koniec, gdy popełnione zostaje morderstwo, a Milicja Obywatelska przystępuje do rozwikłania zagadki  akcja nabiera tempa. By krótko potem finiszować. Trzy ostatnie rozdziały nie są jednak w stanie zrekompensować kilku wcześniejszych, zwłaszcza że i w nich panuje pewien bałagan. Pojawiają się nowe postaci  chodzi głównie o milicjantów (porucznik Matera, kapral Bartnicki)  z którymi nie ma nawet czasu się zżyć. A co dopiero kibicować im w trakcie prowadzenia śledztwa. Cóż, Gerłowski chyba napisał tę powieść tylko dla pieniędzy.
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  Kamienie nie krwawią

  Miłosz Cybowski

  Joe Abercrombie Bohaterowie
  

  
  Na Północy wciąż trwa wojna  tym razem toczą ją wojska zjednoczone przez Czarnego Dowa przeciwko Unii. To właśnie w okolicy Bohaterów  wielkich głazów ustawionych przed wiekami na jednym ze wzgórz  rozegra się główna bitwa, która zadecyduje o losach tysięcy ludzi. Bohaterowie Joego Abercrombiego to właśnie brutalny i bezkompromisowy opis tego starcia, ukazujący w pełni, że na wojnie nie ma bohaterów.
Ekstrakt: 90%
[image: Bohaterowie]
Zaskakujące jest to, w jaki sposób autor zdołał wzbudzić w czytelniku sympatię do praktycznie wszystkich ważniejszych postaci pojawiających się na kartach tej powieści. Nie ma znaczenia, czy mówimy tu o dobrych przedstawicielach wojsk Unii, czy złych Północnych  wszyscy zostali nakreśleni z jednakową uwagą i pieczołowitością. Choć jeszcze w cyklu Pierwsze Prawo można było dostrzec pewną stronniczość autora w stosunku do niektórych bohaterów, tutaj nic takiego nie ma miejsca. Spiskujący książę Calder, jeden z synów pokonanego przez Krwawego-dziewięć Bethoda, który z zimną krwią zamordował Forleya Najsłabszego, wzbudza tyleż samo zainteresowania, co potężny Bremer dan Gorst, królewski obserwator i były dowódca straży samego króla Unii.
Ale znajome twarze to nie wszystko (nawet jeśli w głównym cyklu odgrywały one role niemal bez wyjątku trzecioplanowe). Abercrombie wprowadza na karty powieści bardzo licznych nowych bohaterów  do tego stopnia, że na samym wstępie dostajemy ich pełną listę, niczym w kolejnych odsłonach Pieśni Lodu i Ognia Martina. Na szczęście wszyscy zostali nakreśleni bardzo wyraźnie, przez co cofanie się do początku, by sprawdzić, kim jest Żółtko albo Seff nie jest konieczne. Każda postać ma do odegrania swoją rolę, nawet jeśli czasem polega ona na efektownej (i, co stanowi jedno z głównych przesłań książki, zupełnie pozbawionej sensu) śmierci.
Naturalnie główna historia zmagań między jedną a drugą grupą spragnionych krwi żołnierzy obraca się wokół kilku konkretnych postaci i grup. Po stronie Północnych jest to bez wątpienia barwny oddział starego wojownika Curndena Gnata. Po stronie Unii natomiast tutaj nie ma już tak oczywistych głównych bohaterów, bo wiele miejsca zajmuje prezentacja problemów związanych z dowodzeniem, niekompetencją oficerów i ogólnym rozkładem armii. Tam, gdzie Północni są w stanie sobie doskonale poradzić dzięki sprytowi, determinacji i pragmatycznemu podejściu do wojny, armia Unii okazuje się nie dysponować praktycznie żadnymi sensownymi zaletami  może z wyjątkiem samej liczby żołnierzy, których dowódcy pchają raz po raz do boju. Sprawy nie ułatwia fakt, że po obu stronach wewnętrzne spiski i nieufność są na porządku dziennym  jak gdyby wzajemne mordowanie się na polu bitwy nie było wystarczającym powodem do współpracy.
Nie mogło oczywiście zabraknąć Pierwszego z Magów, który stanowi nie tylko siłę pchającą Unię do nieuchronnej konfrontacji z siłami Dowa (oczywiście pod płaszczykiem przynoszenia decyzji Zamkniętej Rady i samego króla), ale przede wszystkim największego spiskowca, działającego z ukrycia po obu stronach barykady. Wszystko oczywiście po to, by osiągnąć własne cele. Jeśli podczas lektury Pierwszego Prawa można było mieć jakieś wątpliwości co do charakteru Bayaza (przynajmniej przed samym finałem cyklu), to tutaj, w nielicznych rozmowach, wyraża się on wyjątkowo dobitnie na temat tego, co myśli o ludziach i ich roli w snutych przez niego planach.
Próżno byłoby szukać optymizmu w Bohaterach. To raczej opowieść o całkowitym bezsensie wojny, w trakcie której ludzie giną tysiącami tylko po to, by po wszystkim ich dowódcy mogli zasiąść do rokowań i ustanowić nowy status quo. Jak gdyby istniała jakaś wyższa konieczność, by raz na jakiś czas dać ludziom szansę na upust nagromadzonych emocji, skąpanie się we krwi wrogów i przyjaciół i refleksję nad ulotnością życia. Filozofują tu bowiem wszyscy bez wyjątku. Gorst, marzący o kobiecie, której nie może zdobyć, wspominający swoją hańbę i walczący jak bohater, którym wcale nie chce być. Gnat, który najchętniej porzuciłby wojaczkę i został stolarzem. Calder, który mimo braku waleczności potrafi się odnaleźć wśród gardzących nim północnych. Młody Beck, syn Szamy Bezlitosnego, marzący o sławie dorównującej tej, którą zyskał jego ojciec. Pod względem surowości charakterów, wszyscy oni (z nielicznymi wyjątkami) dorównują w pełni postaciom znanym z Malazańskiej Księgi Poległych Eriksona. Reprezentują ten sam archetyp wojownika-filozofa, który w wolnych od walki chwilach zastanawia się nad sensem wojny, istnienia oraz własnych wyborów:
Za zasłoną ze skór, niecałe dwa kroki od stada, jedna z kobiet zarzynała zwierzęta, a trzy kolejne obdzierały je ze skóry, patroszyły i wieszały tusze. () Patrzyli na to dwaj młodzieńcy, którzy zapewne dopiero niedawno osiągnęli wiek odpowiedni do walki. Śmiali się z głupoty owiec, które nie domyślały się, co się dzieje za skórami. Nie rozumieli, że oni także są w zagrodzie, a za zasłoną z pieśni, opowieści i chłopięcych marzeń czeka wojna, unurzana po pachy we krwi i obojętna. Gnat to wszystko dostrzegał. Dlaczego więc wciąż pokornie siedział w swojej zagrodzie? Może stare owce nie potrafią skakać przez nowe ogrodzenia.
Jeśli można mieć do czegoś zastrzeżenia, to na pewno do tłumaczenia. Choć Robert Waliś nie ustępuje w niczym Wojciechowi Szypule (który przekładał cykl Pierwsze Prawo), to miejscami razi po oczach niejednolite podejście do niektórych nazw (starszy syn Bethoda stał się ze Scalea Szalką, ale taki Lederlingen, wokół imienia którego rozgrywa się cały szereg zabawnych gier językowych, nie został przetłumaczony). Na szczęście nie wpływa to w żaden sposób na przyjemność płynącą z lektury, ale zachowanie spójności sporo by ułatwiło.
Inna, również niezależna, kwestia, to samo podejście Wydawnictwa MAG do kolejnych książek Abercrombiego. Wydawane są z taką swobodą, że do końca nie wiadomo, czy istnieje jakakolwiek kolejność, w jakiej należałoby je czytać. Oczywiście wiem, że mogę zawsze sięgnąć do Wikipedii, ale czyż nie przyjemniej byłoby móc znaleźć informację o tym na okładce lub chociaż stronie wydawcy?
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  W oparach nie tylko absurdu

  Miłosz Cybowski

  Thomas Pynchon Wada ukryta
  

  
  Pod wieloma względami można by traktować Wadę ukrytą jako kryminał noir. Ale zabawa konwencją, jaką uprawia Thomas Pynchon, nie mówiąc już o głębszych kulturowych i politycznych podtekstach, czyni z tej książki pozycję wymykającą się jednoznacznej kategoryzacji.
[image: Wada ukryta]
Wszystko zaczyna się od kobiety odwiedzającej samotnego prywatnego detektywa. Znamy to? Znamy. Tutaj rolę zupełnie nie-Chandlerowskiego bohatera pełni Larry Doc Sportello, hipis zamieszkujący przedmieścia Los Angeles. Gdyby tego było mało, damą w opałach jest jego eks, która uwikłała się w romans z Mickie Wolfmannem, jednym z czołowych potentatów nieruchomości w okolicy. Jak to zwykle bywa, proste zlecenie okazuje się o wiele bardziej złożoną intrygą. Mamy tutaj Bractwo Aryjskie, Czarne Pantery, FBI oraz tajemniczy kartel narkotykowy o nazwie Złoty Kieł połapać się w tym wszystkim nie jest łatwo, nie powinno więc dziwić, że niestroniący od trawki Doc również ma kłopoty, by zrozumieć, o co tak naprawdę w tym wszystkim chodzi.
Rozgrywająca się na początku lat 70. akcja powieści nie należy może do najprostszych. W końcu Doc obraca się praktycznie non stop w środowisku hipisów i jemu podobnych wolnych duchów, gdzie marihuana, amfetamina czy nawet heroina stanowią stałe elementy życia i dobrej zabawy. W połączeniu ze złożoną intrygą i kilkoma równocześnie prowadzonymi wątkami otrzymujemy historię tak przesyconą narkotykowymi oparami, że czasami przyjdzie nam (podobnie jak samemu bohaterowi) wątpić w realność tych wydarzeń. Szczególnie że, mimo pozornie całkiem poważnej tematyki, niektórym epizodom nie brak absurdalnego wydźwięku (chociażby nagły ratunek, który pozwolił Docowi uciec z łap FBI czy rozmowa z psychiatrą na temat swastyki wytatuowanej na czole jednego z sanitariuszy), a niewymuszony humor niejednokrotnie wywołuje uśmiech na twarzy (konfrontacja Wielkiej Stopy z adwokatem Doca czy dyskusja nad pizzą pełną rozmaitych składników).
Oczywiście jest też inny świat  w dużej mierze reprezentowany przez policyjnego detektywa Wielką Stopę Bjornsena. Świat pozbawionych poczucia humoru stróżów prawa, którzy żyją zgodnie z własnym, niepisanym kodeksem i traktują wszechobecnych hipisów jako podludzi. Paradoksalnie jednak to właśnie relacja głównego bohatera z podobnym jemu indywidualistą, jakim jest Bjornsen, stanowi tutaj jeden z elementów napędowych fabuły. Podczas gdy policjant niemal jawnie wykorzystuje Doca w swoim własnym dochodzeniu, nasz bohater jest w stanie czerpać ze znajomości z Wielką Stopą także niemałe korzyści (przynajmniej jeśli chodzi o prowadzone przez siebie sprawy). I to pomimo bycia głównym podejrzanym o zabójstwo jednego z ochroniarzy Wolfmanna.
Pod pozorem lekkiego, utrzymanego w oparach dobrej trawki kryminału przemyca Pynchon bardzo wiele poważnych kwestii. Dotyczą one zarówno bohaterów (Wielka Stopa, Wolfmann), ale także  czy raczej przede wszystkim  Ameryki tamtego okresu oraz tego, jak się ten kraj zmienił. Przemijanie i zmiana są zresztą widoczne od pierwszej sceny: Shasta odwiedzająca Doca, ubrana w sposób, w jaki wedle samej siebie sprzed lat nigdy miała się nie ubierać, zmieniona z biegającej w dole od bikini i koszulce dziewczyny w stateczną kochankę poważnego potentata nieruchomości. Przywodzi to na myśl cytat Johna Steinbecka z Ulicy nadbrzeżnej. Cudownego czwartku:
Wszyscy się zmieniamy, a zmiana przychodzi niczym lekki wietrzyk poruszający zasłonami o brzasku dnia, jak ulotny zapach polnych kwiatów ukrytych w trawie. Zdarza się, że niektórzy odczuwają wtedy lekki ból  myślą wtedy najczęściej, że złapali katar albo też czują lekką odrazę na myśl o tym, co wczoraj było jeszcze dla nich najukochańsze.

Właśnie takim poczuciem zmiany i zagubienia kończy się książka, gdy Doc wraz z Shastą jadą zalaną mgłą drogą gdzieś między Los Angeles a nadbrzeżem, nie wiedząc, czy trafią z powrotem do domu, ani czy świat, który znali, będzie taki sam, gdy mgła wreszcie się rozwieje. Bo choć tytułowa inherent vice stanowi termin marynistyczny, dotyczący niemożliwej do przewidzenia i wykrycia wady w wykonaniu okrętu (jak tłumaczy bohaterowi jego adwokat specjalizujący się w prawie morskim) i choć można ją powiązać z przewijającym się przez powieść tajemniczym szkunerem, to na głębszym poziomie dotyczy ona samej Ameryki. Zarówno władzy, jak i społeczeństwa.
• • •
Wada ukryta doczekała się ekranizacji, a za scenariusz (oparty na powieści, ale odpowiednio odchudzony i zmodyfikowany) odpowiadał sam Pynchon. W reżyserii Paula Andersona historia zachowuje swój na wpół hipisowski klimat podszyty klasyką filmów noir (choć większość akcji rozgrywa się w słoneczne, kalifornijskie dni, nie brakuje tu mroczniejszych scen, jak chociażby pełne dwuznaczności spotkanie na nadbrzeżu czy samotne noce spędzane przez Doca nad skręcaniem jointów).
W filmie znakomicie została oddana złożona relacja między Wielką Stopą (Josh Brolin) a Dokiem (Joaquin Phoenix). Sceny z ich udziałem prezentują się znakomicie  i to nie tylko w warstwie dialogowej. Kilkadziesiąt sekund, w trakcie których Wielka Stopa konsumuje oblanego czekoladą banana, a zdegustowany Doc tylko na niego patrzy, to prawdziwy majstersztyk. Podobnie zresztą jak kilka rozmów telefonicznych, które prowadzą ze sobą bohaterowie  Doc siedząc w swoim zagraconym mieszkaniu, Bjornsen popijając whisky czy jedząc obiad we własnym, podmiejskim domu, z kręcącą się gdzieś w tle żoną i synem. Świetnie prezentują się też kontakty między głównym bohaterem a jego byłą, czyli sprawczynią całego zamieszania Shastą. Ich spotkanie w pierwszej scenie filmu jest surrealistyczne i zostało oddane w taki sposób, że faktycznie można odnieść wrażenie, jakoby Doc miał halucynacje. Szczególnie w świetle tej Shasty, którą poznajemy (głównie w retrospekcjach) w dalszej części filmu.
Pomijając nieoczywistą fabułę, która wydestylowała z powieści najciekawsze i najważniejsze elementy (odpowiedzialny był za nią sam Pynchon), trzeba nadmienić, że historia przedstawiona w filmie została też świetnie poprowadzona. Wiele scen prezentuje się surrealistycznie, chociażby wizyta Doca i Denisa w domu wynajmowanym przez miejscowych muzyków, gdzie między hipisami przewijają się członkowie Bractwa Aryjskiego, czy cała scena rozmowy z siostrą Glena. Inne z kolei prowadzą do nieodłącznego wniosku, że to główny bohater jest najnormalniejszy ze wszystkich, rzekomo normalnych, postaci. Dziewczyna Doca, na co dzień zwyczajna i poukładana pani prawnik, wieczorami wcale nie stroni od bliższych kontaktów z takim hipisem jak on; nawiedzony psychiatra wygląda na kogoś, kto sam powinien być leczony w ośrodku, w którym pracuje; entuzjastyczny, niestroniący od białego proszku dentysta to na pewno nie ktoś, komu można by zaufać; nawet sam Wielka Stopa skrywa tajemnicę, która okazuje się głównym elementem fabuły. Wszystko to sprawia, że ekranizacja Wady ukrytej jest jednym z tych filmów, który z przyjemnością można oglądać wielokrotnie, doszukując się rozmaitych smaczków w kolejnych scenach.
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  Śląskie śledztwa i nie tylko

  Beatrycze Nowicka

  Inkszy Welt
  

  
  Po lekturze antologii Inkszy welt mogę stwierdzić, że jak dotąd kolejne zbiory spod egidy Śląskiego Klubu Fantastyki trzymają przyzwoity poziom.
Ekstrakt: 60%
[image: Inkszy Welt]
Przyznam, że początkowo temat przewodni nie zachęcał do lektury  w czasie pandemii raczej wolę, by literatura zabrała mnie gdzieś dalej niż na Śląsk, nawet w jego wersji ufantastycznionej. Choć oczywiście, jeśli tylko nie zawiedzie realizacja, tego rodzaju inicjatywy zwykle są ciekawe i to nie tylko ze względu na możliwość zapoznania się z folklorem. To, co rzeczywiste, znane, realistyczne może nadać prozie wyrazistości, swego rodzaju namacalności, podczas gdy wszelkie wątki nadnaturalne ubarwiają, zaskakują, a czasem uwypuklają pewne zjawiska, albo stanowią symbole. Jak się ta sztuka udała autorom opowiadań zebranych w Inkszym welcie? Rzekłabym, że całkiem przyzwoicie. Poniżej pewnego poziomu te teksty nie schodzą, choć zabrakło takich, co do których byłabym pewna, że będę je pamiętać po dłuższym czasie. W porównaniu z poprzednimi antologiami, w tej znalazło się mniej (bo tylko sześć) utworów, za to kilka z nich zawiera dość rozbudowaną fabułę.
Można by sądzić, że zbiór zdominuje urban fantasy  i rzeczywiście, trzy opowiadania napisano w tej podkonwencji. Poza nimi znalazło się miejsce na historię alternatywną oraz SF bliskiego zasięgu. Górny Śląsk najbardziej stereotypowo kojarzy się z kopalniami i tym, co pod ziemią  wątki z nimi związane pojawiły się w połowie utworów. Nieraz przewinął się także motyw odrębności kulturowej Śląska czy separatystycznych dążeń części jego mieszkańców. Mniej spodziewanie, również w połowie opowiadań bardziej lub mniej istotną rolę odegrała woda. Ciekawe, czy to czysty przypadek, czy też lęk przed utonięciem jest istotnym motywem śląskiego folkloru (może ktoś z czytelników tej recenzji wyjaśni).
Antologię otwierają Zajścia w kopalni «Wyzwolenie» Michała Niedźwiedzkiego. Początek był nieco rozczarowujący, ale zakończenie okazało się udane. Ucieszyłam się też, że wątek związku głównego bohatera nie stanowił tylko rodzaju ozdobnika a odegrał rolę w fabule. Lektura opowiadania pozwoliła mi też choć trochę zrozumieć motywy osób dążących do autonomii regionu.
Nietrudno zgadnąć, jakiego rodzaju istoty pojawiają się w Córce utopca Katarzyny Rupiewicz, choć stosunkowo mało tu magii, a dominują wątki obyczajowe. Autorka kreśli losy swoich postaci na tle historycznych przemian. Narracja jest stonowana. Jak dla mnie  zbyt stonowana, gdyż nie pozwoliła mi zrozumieć bohaterów, jednak sądzę, że niejednemu czytelnikowi może przypaść do gustu zręcznie wykreowany, nostalgiczny nastrój.
W Przechyle Agnieszki Żak spodobał mi się pomysł, bohaterka, wpleciona w tekst legenda o pogrążonym pod ziemią mieście i obraz dzieciaków bawiących się głównie na zewnątrz. Z drugiej strony odniosłam wrażenie, jakby opis złego traktowania dziewczynki przez rodzinę i rówieśników był przerysowany. Nie chodzi mi o to, że tego rodzaju rzeczy się w domach nie dzieją, jednak przez taki a nie inny dobór scen opowiadanie stało się mocno baśniowe (choć może o taki właśnie efekt chodziło).
Za najlepiej napisany tekst zbiorku uważam Pamięć wody Anny Askaldowicz, w którym pewna młoda kobieta próbuje wyjaśnić zagadkę utonięcia małego chłopca. Spodobał mi się styl, stopniowanie napięcia, dbałość o odpowiednio wyraziste nakreślenie miejsca akcji oraz wplatane w narrację ciekawostki na temat Gliwic. Pomysł, by wiszące nad miastem niebezpieczeństwo podkreślić burzową aurą, choć prosty  okazał się udany. Atmosfera tekstu jest duszna dosłownie i w przenośni. I tylko niefrasobliwe zachowanie pewnej matki wydało mi się wyjątkowo mało prawdopodobne.
Kopalnie i górnicy pojawiają się ponownie w Casus belli Michała Cholewy. Trochę to dla mnie było za proste  carnit, jako nowo odkryty surowiec, wydobywany w kopalniach Śląska, cetan w zastępstwie metanu. Nie zmienia to faktu, że Cholewa pisze sprawnie, kreśli ciekawy obraz świata przedstawionego i umiejętnie buduje nastrój, każąc czytelnikowi wraz z głównym bohaterem-policjantem snuć domysły na temat prowadzonego przezeń śledztwa w sprawie zaginięcia młodego górnika. Finał mnie zaskoczył, ale też nieco rozczarował, mniej fantastyczne z ducha zakończenie uznałabym za ciekawsze.
Zamykający zbiorek Głos Marty Magdaleny Lasik spodobał mi się najmniej, głównie dlatego, że więcej obiecywał, niż ostatecznie dał. Czasem wrzucenie czytelnika prosto w świat uznałabym za zaletę, jednak w przypadku wizji przyszłości przedstawionej w Głosie nieco więcej wyjaśnień byłoby nie od rzeczy. Rozwiązanie zagadki, którą próbowała zgłębić główna bohaterka, mnie nie usatysfakcjonowało, nie przekonały mnie też opisy wręcz obsesji, jaką w niej wywoływały tajemnicze sygnały. Czytając, miałam też uporczywe wrażenie deja vu  gdzieś już pojawiła się społeczność, której szaleni przedstawiciele kontaktowali się z jakimś bliżej nieokreślonym bytem, wydało mi się wręcz, że i w tamtym tekście jedną z takich osób był ktoś, kto wcześniej zajmował się lingwistyką.
Trochę szkoda, że w Inkszym welcie nie znalazło się więcej opowiadań, albo przynajmniej szerszy wachlarz nastrojów, tym niemniej zbiorek jest dosyć ciekawy, a fakt, że można go ściągnąć za darmo z sieci stanowi dodatkową zaletę.




Tytuł: Inkszy Welt
Data wydania: 13 listopada 2020
Wydawca:  ŚKF
Seria: Ścieżki wyobraźni
Format: ePub, Mobipocket, PDF
Cena: 
Gatunek: fantastyka
WWW: Polska strona
Zobacz czytnikiw

  
  
  
  
  Magazyn Esensja - Magazyn Esensja nr 05 (CCVII) czerwiec 2021
  




  
  

  Trylogia Ciągu:Neuromancer

  Miłosz Cybowski

  William Gibson Trylogia Ciągu
  

  
  Wydany w 1984 roku Neuromancer Williama Gibsona to klasyka SF, książka, która zdobyła jednocześnie Nebulę, Hugo i Nagrodę Philipa K.Dicka. Co więcej  na stałe wprowadziła cyberpunk do głównego nurtu fantastyki naukowej.
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Niebo nad portem miało barwę ekranu monitora nastrojonego na martwy kanał  pierwsze zdanie powieści mówi nam bardzo dokładnie, czego powinniśmy się spodziewać. Jest jednocześnie znakomitą ilustracją leciwości zawartych w niej konceptów  czy ktoś z młodszych czytelników będzie w ogóle wiedział, czym jest monitor nastrojony na martwy kanał? Podobnych paradoksów w Neuromancerze znajdziemy bardzo wiele, ale nie wolno nam zapominać, że wizja przyszłości sprzed 37 lat znacząco różni się od tego, co widzimy za oknem. Pod pewnymi względami (technologia, cybernetyka, podbój kosmosu) Gibson był optymistą i wizjonerem; pod innymi (stan ludzkości, środowisko)  wręcz przeciwnie. Bohaterowie na widok wielkiego wypchanego konia zastanawiają się, czy kiedykolwiek w życiu widzieli coś takiego, a przy innej okazji zjadając stek wołowy w ekskluzywnej restauracji zachwycają się faktem, że to żadne syntetyczne żarcie, tylko efekt długoletniej hodowli zwierzęcia tylko po to, by móc je później zabić i zjeść. Zresztą, nie trzeba daleko szukać, wystarczy sięgnąć po drugi akapit:
- Nie chodzi o to, że biorę  tłumaczył ktoś, gdy Case przeciskał się między ludźmi stłoczonymi u wejścia do Chat.  Po prostu mój organizm cierpi na silny niedostatek narkotyków.
Na początku jeszcze nie wiadomo, czy to pisane na poważnie, czy też nie. I ta niepewność pozostaje nam do końca, subtelna ironia stylu Gibsona mogła zgubić się gdzieś w tłumaczeniu, ale gdzieś tam bezustannie się kryje  w drętwych żartach Płaszczaka, w rastafariańskiej bogobojności mieszkańców Syjonu czy między wierszami rozmów Case′a z Molly.
Głównym bohaterem jest wspomniany już kilkakrotnie Case, kowboj cyberprzestrzeni, haker i, jednocześnie, człowiek który stracił szansę na wykonywanie swojego zawodu po tym, jak spróbował obrobić swoich pracodawców. Zamiast go zabijać, upewnili się, że już nigdy nie będzie mu dane podłączyć się do decku i zanurzyć w wirtualny świat. Poznajemy Casea, gdy włóczy się nadbrzeżem Chiby i stara się zrobić coś ze swoim życiem pracując jako pośrednik dla wyżej postawionych gangsterów. Łyka też prochy, które czynią świat łatwiejszym do zniesienia. Nie jest może jeszcze wrakiem człowieka, ale z pewnością znajduje się na równi pochyłej  albo zniszczą go narkotyki, albo przesiąknięty paranoją tryb życia.
Był tu od roku, a wciąż śnił o cyberprzestrzeni, choć nadzieja słabła każdej nocy. Tyle prochów, tyle wiraży i ściętych zakrętów w Mieście Nocy, i nadal widział we śnie matrycę, jasne karty logik rozwijające się w bezbarwnej pustce Ciąg był daleko stąd, za Pacyfikiem, a on nie był specem konsoli, kowbojem cyberprzestrzeni. Był jeszcze jednym popychaczem, który starał się jakoś przeżyć.
W takim stanie znajduje go Molly, pracująca dla tajemniczego pana Armitagea w roli najemnika. Oferta jest prosta: zafundują Caseowi kosztowną operację, która przywróci mu możliwość surfowania po cyberprzestrzeni; on w zamian będzie musiał przeprowadzić kilka ryzykownych akcji. W gruncie rzeczy jednak bohater nie jest jakoś szczególnie przejęty swoim nowym, pozostawiającym wiele do życzenia, zatrudnieniem  dla niego liczą się emocje związane z powrotem do pracy, którą zawsze chciał wykonywać. Jest w końcu człowiekiem pasji, nawet jeśli to jedna z nielicznych wyróżniających go cech.
Nie ma co ukrywać: mimo bogatego tła i historii, jakie Gibson stworzył dla swoich bohaterów, nie należą oni do najmocniejszej strony tej książki. Kontakty Case z Molly wydają się od początku cokolwiek wymuszone (trochę niczym w Blade Runnerze, gdzie między Decardem a Rachael nie było zupełnie żadnej chemii), choć jednocześnie jest to ten rodzaj surowej relacji, w którą byłbym nawet w stanie uwierzyć  szczególnie biorąc pod uwagę świat przedstawiony. Oczywiście, Case może tęsknić za swoją byłą dziewczyną Lindą (Kiedy byłeś z nią, lubiłem cię chyba bardziej. Częściej się śmiałeś. mówi Caseowi Ratz), ale to jeden z elementów przeszłości, od której musi się uwolnić.
Fabuła nie należy do najprostszych. Tak naprawdę przez długi czas Case i Molly, podobnie jak ich sojusznicy, wykonują pojedyncze zadania, które pozornie nie mają ze sobą związku, starając się jednocześnie dojść do prawdy związanej z tym, kto za tym wszystkim stoi (co do tego, że wynajmujący ich tajemniczy pan Armitage jest tylko figurantem, nie mają najmniejszych wątpliwości). W efekcie wątki pracy dla niego oraz odkrywania większej tajemnicy zręcznie się przeplatają, a bohaterowie muszą wielokrotnie decydować o słuszności podejmowanych kroków. Historia zaskakuje do samego końca, podobnie jak determinacja postaci i ich dążenie do tego, by mimo wszystko dokończyć robotę, którą zaczęli.
Symbolika Neuromancera jest w pełni dopasowany do cyberpunkowego (co istotne, samo to słowo nie pada w książce ani razu) klimatu powieści. Obserwując shurikeny na wystawie sklepu z bronią Case pomyślał, że za takimi właśnie gwiazdami podąża, że jego przeznaczenie jest wypisane w konstelacjach taniego chromu. Dla bohatera nawet seks ma w sobie coś z mistycznego przebywania w cyberprzestrzeni: orgazm zapłonął błękitem w bezczasowej przestrzeni, pustce jak w matrycy, gdzie twarze rozpadały się i znikały w korytarzach huraganu, a jej mocne i wilgotne uda ściskały jego biodra. Jak gdyby ciało było jedynie dodatkiem do niespełnionych snów o wirtualnym świecie. Ale czy można się dziwić Caseowi? W cyberprzestrzeni jest potężny, szczególnie mając u boku zdigitalizowaną jaźń innego kowboja i zabójczy wirus Kuang Grade Mark XI. Jednak to właśnie jego współpraca z Molly, połączenie świata wirtualnego z fizycznym, może przynieść ostateczny sukces.




Tytuł: Trylogia Ciągu
Tytuł oryginalny: Sprawl Trilogy
Data wydania: 22 kwietnia 2015
Autor: William Gibson
Przekład: Piotr W. Cholewa
Wydawca:  MAG
Cykl: Trylogia Ciągu
Seria: Artefakty
ISBN: 978-83-7480-540-7
Format: 784s. oprawa twarda
Cena: 59,
Gatunek: fantastyka
WWW: Polska strona
Zobacz w: Kulturowskazie
  



  
  
  
  
  Magazyn Esensja - Magazyn Esensja nr 05 (CCVII) czerwiec 2021
  




  
  

  Krótko o książkach:Wierzenia przodków i coca-cola

  Miłosz Cybowski

  Ola Synowiec Dzieci Szóstego Słońca
  

  
  Dzieci Szóstego Słońca to spojrzenie na Meksyk i tamtejsze wierzenia. Nie historyczne, ale właśnie współczesne  od powrotu do prekolumbijskich rytuałów po czarną magię i coca-colę.
Ekstrakt: 60%
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O ile można zrozumieć chęć powrotu niektórych mieszkańców Meksyku do historii, rytuałów i zwyczajów pochodzących z czasów przed przybyciem konkwistadorów, to jednak różnego rodzaju wariacje na temat chrześcijaństwa i czarnej magii wydają się zupełnie nie przystawać do XXI wieku. Synowiec prezentuje pobieżny przegląd tego, w co wierzą Meksykanie, dziwiąc się niejednokrotnie ich naiwności (chociażby związanej z tym, że coca-cola dysponuje oczyszczającą mocą dlatego, że dobrze się po niej beka). Jeżdżąc po kraju, rozmawiając z ludźmi i przyglądając się ich praktykom autorka tworzy obraz kraju, w którym nie ma nic oczywistego. Spotyka licznych tancerzy, którzy sięgają w swoich praktykach do dawnych wierzeń, odrzucając jednocześnie te, które zupełnie nie przystają do dzisiejszych czasów (wzmianki o ofiarach z ludzi i zwierząt zostają przez nich przemilczane). Nie są oni ani z pochodzenia Indianami, ani też ludźmi niewykształconymi  wielu należy do klasy średniej, ma dobre wykształcenie, zna języki, a mimo to decyduje się na powrót do źródeł. Czymś zupełnie innym są konflikty religijne między katolikami a ewangelikami, które mogą wydawać się nienaturalne w dzisiejszych czasach (szczególnie biorąc pod uwagę ich brutalny charakter). Jest też wiara w dobroczynną moc halucynogennych grzybów, a nawet  w czarowników i czarne msze. I choć Synowiec stara się podejść do wszystkich tych praktyk z otwartym umysłem, nie sposób oprzeć się wrażeniu, że mimo całego czasu spędzonego w Meksyku nie jest w stanie porzucić europocentrycznego punktu widzenia.
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  PRL w kryminale:Kompan doktora Mengele

  Sebastian Chosiński

  Zygmunt Sztaba Zwracam panu twarz
  

  
  W połowie lat 70. ubiegłego wieku, kiedy ukazał się demaskatorski kryminał Zygmunta Sztaby Zwracam panu twarz, autor był już pisarzem z niemal trzydziestoletnim stażem. Jako twórca powieści detektywistyczno-sensacyjnych wciąż jednak wracał do tych samych wątków  imperializmu zachodnioniemieckiego i braku rozliczenia tego państwa za zbrodnie wojenne.
Ekstrakt: 60%
[image: Zwracam panu twarz]
W wielu książkach Zygmunta Sztaby roi się od paskudnych nazistów, którzy po zakończeniu wojny i upadku III Rzeszy uniknęli należnej im kary i wciąż  tyle że teraz pod skrzydłami nowych, amerykańskich mocodawców  judzą przeciwko światowemu pokojowi. Z takimi negatywnymi bohaterami mieliśmy do czynienia zwłaszcza w opublikowanych pierwotnie tuż po wojnie powieściach Eryk Müller poszukuje siostry (1946), Zielona granica (1948) oraz W ślepym zaułku (1948). Ta ostatnia niemal dekadę później ukazała się ponownie, lecz pod zmienionym tytułem  jako Muszka w białe grochy. W kolejnych latach Sztaba zmienił nieco charakter swoich dzieł i postanowił wpisać się w nurt tak zwanej powieści milicyjnej, który reprezentowały chociażby Zemsta Mariana Boruty (1956), Na zachód od Lille (1957), Śmierć w lustrze (1959), Puszka błękitnej emalii (1959) czy Rodrygo miał twarz drapieżną (1961).
W wydanym w 1974 roku w serii Labirynt Wydawnictwa Obrony Narodowej (w nakładzie stu dwudziestu tysięcy egzemplarzy) Zwracam panu twarz warszawski pisarz postanowił powiązać oba dominujące w jego twórczości wątki, to znaczy dokonać mariażu historii stricte milicyjnej z polowaniem na nazistowskiego zbrodniarza wojennego. Udało mu się to całkiem zgrabnie, choć ewidentnie w dwóch miejscach pojawiają się niedoróbki, jakby autor zapomniał w finale o tym, o czym pisał wcześniej. Absolutnie zastanawia też pierwszy rozdział, który  z wyjątkiem zmienionych personaliów pojawiających się w nim postaci  jest żywcem przepisany z introdukcji do Muszki w białe grochy. Przyznam, dziwny to zabieg. Zaskakujący tym bardziej, że jest później przyczyną jednej ze wspomnianych fabularnych wpadek.
Akcja powieści zaczyna się w czasie drugiej wojny światowej w jednym z obozów koncentracyjnych. Gustaw, polski pielęgniarz przydzielony do lazaretu, w którym eksperymenty na więźniach przeprowadza nazistowski lekarz  przyjaciel i powiernik samego komendanta  zgłasza się, aby przekazać wiadomość o przygotowywanej ucieczce. Liczy przy tym na nagrodę finansową, lecz kiedy przekonuje się, że Niemiec nie ma najmniejszej ochoty dopełnić wcześniejszej obietnicy, w pijackim zwidzie wali go butelką po alkoholu w głowę i zabija (tak przynajmniej można by sądzić i tak właśnie stało się w Muszce). A potem, już po wykonaniu wyroku na niedoszłych uciekinierach  przed śmiercią lekarz zdążył powiadomić telefonicznie obozowe Gestapo  wykorzystuje ich pomysł, aby samemu wyrwać się na wolność.
Tyle tytułem wstępu. W kolejnym, nienumerowanym rozdziale przenosimy się już w czasy współczesne pisarzowi, lecz nie do Polski, a do Hamburga, gdzie luksusową klinikę dla bogaczy prowadzi utalentowany doktor Heinrich Wolff. Sam jest majętnym człowiekiem, więc niczego sobie nie odmawia  oprócz małżonki ma też młodziutką dwudziestoletnią kochankę, która, tak się składa, jest jego sekretarką w kronice. Przeglądając nowy numer Der Spiegel, mężczyzna trafia na reportaż z Polski (biorąc pod uwagę to peerelowskie otwarcie na Republikę Federalną Niemiec, nie należy mieć wątpliwości, że akcja rozgrywa się na początku lat 70., czyli już po unormowaniu relacji ze Związkiem Radzieckim i Polską przez kanclerza Willyego Brandta), który zilustrowany jest współczesnymi zdjęciami. Zwłaszcza jedno z nich przykuwa jego uwagę. Do tego stopnia, że natychmiast kontaktuje się z niejakim majorem Kranzem, a następnego dnia leci do Warszawy, aby odnaleźć mechanika samochodowego Gustawa Nowaka.
Intrygujące, prawda? Nowak zdaje sobie sprawę z tego, że cieszy się w stolicy i jej okolicach dobrą renomą, ale żeby informacje o nim przekazywali sobie nawet turyści z zachodnich Niemiec  tego jeszcze nie było. Spotkanie z Wolffem pozbawia go jednak złudzeń  tu chodzi bowiem o coś zupełnie innego niż naprawa zepsutego Mercedesa. O co? Można się domyślić i na to też liczy autor, ponieważ chwilę później robi kolejny przeskok fabularny i otwiera jeszcze jeden wątek, którego główną postacią staje się porucznik-pilot Władysław Lewandowski. W czasie urlopowego wojażu z narzeczoną przez przypadek podsłuchuje w lesie rozmowę jakiejś parki na temat wyciągnięcia za wszelką cenę pieniędzy od doktorka (tak go nazywają). Niestety, Lewandowski nie widzi ich twarzy  słyszy tylko głosy, wie, że kobieta ma na imię Lotka i że odjechali niebieską wuefemką. I tu ciekawostka, bo produkcję tych motocykli zaprzestano w połowie lat 60., a w powieści wyraźnie jest mowa o nowych egzemplarzach, więc może jednak czas akcji należałoby przesunąć o kilka lat wcześniej.
W każdym razie zaintrygowany pilot jedzie szybko na najbliższy posterunek Milicji Obywatelskiej i mówi, co słyszał. Informacje te są jednak tak ogólnikowe, że trudno na ich podstawie podjąć konkretne działania. Na szczęście tego samego dnia w restauracji Władek podsłuchuje rozmowę na temat doktorka, którym okazuje się okoliczny znachor Stefan Wolski. Może więc o niego chodzi? To byłby już jakiś trop. Sierżant Walicki przekazuje wiadomość do Komendy Wojewódzkiej, w której pracuje kapitan Kazimierz Bochenek. Tak się składa, że to przyjaciel Lewandowskiego, zatem bardzo poważnie traktuje meldunek. Niestety, okazuje się, że jest już za późno  funkcjonariusze, którzy przybywają do położonej w lesie willi Wolskiego, zastają już tylko jego trupa i splądrowane pokoje. Wszystkie starania poszły więc na marne. Ale przynajmniej teraz Władek ma motywację, by pomóc milicji w wytropieniu mordercy. Względnie morderców, jeśli rzeczywiście zrobiła to ta para, którą słyszał w lesie.
Powieść Zygmunta Sztaby składa się z dwóch równolegle prowadzonych wątków. Pierwszy dotyczy mechanika Nowaka, którym z czasem zaczyna interesować się polski kontrwywiad (dzięki temu na arenę wydarzeń wkracza kapitan Grzywacz), drugi  śledztwa w sprawie śmierci Wolskiego. Znachora o tyle dziwnego, że posiadał on dyplom ukończenia studiów medycznych. Nie ma wątpliwości, że jego przeszłość skrywa jakieś tajemnice. Podobnie zresztą jest z Nowakiem. Jak się potem okazuje, łączy ich jeden wspólny mianownik, a Sztaba mocno gimnastykuje się, aby to logicznie uzasadnić. Tu jednak, o czym była mowa parę akapitów wyżej, pojawiają się nieścisłości. Skoro Gustaw zabił Lagerarzta (czyli lekarza obozowego) przed swoją ucieczką, jakim cudem pojawia się on po wojnie cały i zdrowy  to pierwsza wątpliwość. A druga: w czasie odwiedzin w leśniczówce, w której mieszkają zagraniczni turyści-myśliwi, występujący incognito kapitan Grzywacz poznaje Heinricha Wolffa, ale kiedy jakiś czas później spotykają się na przejściu granicznym  ten zachowuje się, jakby widział go pierwszy raz na oczy.
Jak to wytłumaczyć? Mam pewną teorię, lecz  poza domysłami  żadnych dowodów na jej potwierdzenie. Choć na początku lat 70. Sztaba wydał dwie pozycje w serii kryminalnej Ewa wzywa 07  pod tytułami Śmierć lichwiarza (1970) oraz To nie było samobójstwo! (1971)  nie były to wcale nowe teksty (pochodziły one odpowiednio z 1961 i 1957 roku). W latach 60. warszawski prozaik nie zajmował się już w zasadzie tworzeniem powieści kryminalnych. Głównie przerabiał stare. Tacy Mordercy przyszli nocą (1965)  tytuł może być mylący, bo sugerowałby właśnie książkę detektywistyczną, a tak nie jest  to poddana recyklingowi Sprawa Konrada Piecucha (1956). Może więc i Zwracam panu twarz to takie dzieło, które powstało znacznie wcześniej, dopiero później zostało wyciągnięte przez autora z szuflady, gdzieniegdzie rozszerzone, poprawione (przy okazji też zepsute) i oddane w 1973 roku do druku wydawnictwu Ministerstwa Obrony Narodowej, które zresztą całkiem nieźle zarabiało na powieściach kryminalnych i sensacyjnych.
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  Mała Esensja:Idealny pierwszy kontakt

  Marcin Mroziuk

  Krzysztof Kochański Wszyscy jesteśmy kosmitami
  

  
  Dla wielu młodych czytelników lektura zbioru opowiadań Krzysztofa Kochańskiego będzie z pewnością udanym początkiem fascynacji fantastyką. Z jednej strony teksty we Wszyscy jesteśmy kosmitami wykorzystują bowiem motywy charakterystyczne dla literatury science fiction, z drugiej zaś głównymi bohaterami są tutaj dzieci. Nie bez znaczenia jest również to, że wszystkie historyjki są napisane z lekkością i poczuciem humoru.
Ekstrakt: 80%
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Już w tytułowym opowiadaniu jesteśmy świadkami spotkania z przedstawicielami obcej cywilizacji. Co istotne, odkrycia zbliżającego się do planety statku kosmicznego dokonuje nie jakiś wybitny astronom, lecz chłopiec chcący wypróbować przywieziony do szkoły teleskop. Jakby tego było mało, zostaje on wytypowany do nawiązania kontaktu z jednym z przybyszów, który według oceny naukowców jest jego rówieśnikiem. Nie tylko z zainteresowaniem obserwujemy, jak bohater radzi sobie z tym odpowiedzialnym zadaniem, ale jeszcze na koniec czeka na nas tutaj spora niespodzianka.
Dla odmiany w Aldebarańczykach towarzyszymy rodzinie Domżalskich (rodzice i piątoklasistka), którzy wprawdzie wiodą całkiem szczęśliwe życie na Ziemi, ale w istocie są kosmicznymi rozbitkami. Po awaryjnym lądowaniu bez problemu udało im się zaś wtopić w ludzkie społeczeństwo, ponieważ potrafią przybierać kształty innych istot inteligentnych. Jednak kiedy trójce bohaterów uda się wreszcie zakończyć przygotowania do powrotu na Aldebarana, przekonamy się, że opuszczenie naszej planety nie będzie wcale taką prostą sprawą.
Z kolei w Asystentach w humorystyczny sposób zostały ukazane skutki daleko posuniętej robotyzacji. W miarę rozwoju wydarzeń okazuje się, że przyjemnie jest być wyręczanym w uciążliwych czy nudnych zajęciach, ale cybernetyczny opiekun (a zarazem kontroler) może czasami być zwyczajnie uciążliwy.
Akcja Metody profesora Teodorowicza rozgrywa się natomiast w szkole, w której uczniowie testują pewien program mający wykorzystywać rzeczywistość wirtualną do celów edukacyjnych. Szkopuł tkwi w tym, że uczestnicy tego eksperymentu nie są do końca świadomi, na jakich zasadach jest on przeprowadzany.
Początkowo Tornister ma niewiele wspólnego z fantastyką, gdyż obserwujemy tutaj, jak pewien czwartoklasista próbuje wdrożyć plan mający mu zapewnić pozytywne oceny na świadectwie przy minimalnym nakładzie nauki. Szybko przekonamy się, że wbrew pozorom uzyskanie średniej wynoszącej idealnie 2,0 wymaga od Bartka całkiem sporo wysiłku. Wszystko to jednak schodzi na dalszy plan za sprawą pewnej dziewczynki, którą bohater spotyka na plaży. Dzięki rozmowie z tą dziwną rówieśniczką chłopiec odkryje bowiem, czym powinien zająć się już teraz i w dalszej przyszłości.
Na tle pozostałych tekstów Pan Wieczyński jest zdecydowanie najbardziej baśniowy, a chociaż sama historyjka jest całkiem sympatyczna, to trochę zbyt szybko można się domyślić, jaki sekret skrywa tytułowy bohater. W zamykającym tom Roku 3000 Krzysztof Kochański wybiega zaś blisko tysiąc lat naprzód i za pomocą e-maili żyjącego wtedy pewnego młodego człowieka kreśli nieco przewrotną wizję kolonizowania przez Ziemian innych planet.
Należy podkreślić, że wszystkie opowiadania czyta się z prawdziwą przyjemnością, a kilka pomysłów fabularnych jest naprawdę pierwszorzędnych. Wprost rewelacyjna jest również warstwa graficzna, gdyż ilustracje Anny Pawliny nie tylko przyciągają wzrok, ale znakomicie wzmacniają fantastyczny klimat tych historii. Jak na razie seria 110Lem (Wszyscy jesteśmy kosmitami, Kosmiczne przygody Bruma i Gruma i Awaria) prezentuje się więc po prostu doskonale.




Tytuł: Wszyscy jesteśmy kosmitami
Data wydania: 4 marca 2021
Autor: Krzysztof Kochański
Ilustracje: Anna Pawlina
Wydawca:  Literatura
Seria: 100Lem
ISBN: 978-83-7672-952-7
Format: 144s. 168×220mm; oprawa twarda
Cena: 29,90
Gatunek: dla dzieci i młodzieży
WWW: Polska strona
Zobacz w: Kulturowskazie
Ekstrakt: 80%
  



  
  
  
  
  Magazyn Esensja - Magazyn Esensja nr 05 (CCVII) czerwiec 2021
  




  
  

  Śledczy od spraw beznadziejnych

  Sebastian Chosiński

  Julija Jakowlewa Towarzyszu mój
  

  
  Towarzyszu mój, którego autorką jest petersburska pisarka Julija Jurjewna Jakowlewa, otwiera jej kryminalną trylogię dla dorosłych. Głównym bohaterem miniserii jest śledczy milicji leningradzkiej Wasilij Zajcew, które w udziale przypadają najtrudniejsze śledztwa. Tym samym staje się on potencjalnym kozłem ofiarnym. Jeśli coś nie wypali  szefostwo bez mrugnięcia okiem wyda go w ręce OGPU bądź NKWD (w zależności od momentu, w jakim rozgrywa się akcja).
Ekstrakt: 90%
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Moda na kryminały retro, których akcja umieszczana jest w latach 20. bądź 30. ubiegłego wieku, nie ustępuje. W Polsce mamy cieszącego się niesłabnącą popularnością od ponad dwóch dekad Marka Krajewskiego (i jego nadzwyczaj licznych, choć nie tak doskonałych literacko, epigonów), w Niemczech Volkera Kutschera, natomiast w Rosji parę lat temu zabłysła gwiazda, której na imię Julija (takie  dosłowne  tłumaczenie zaproponował polski wydawca, czyli Czarna Owca), a nazwisko Jakowlewa. Jest nie tylko beletrystką, lecz także krytykiem sztuki i historykiem baletu. Ba! zajmuje się również produkcją teatralną i jest stałą współpracowniczką takich pism i portali internetowych, jak КоммерсантЪ, Афиша czy Arzamas. W latach 90. i pierwszej dekadzie XXI wieku była etatową pracownicą Teatru Maryjskiego w Petersburgu; odpowiadała wówczas za jego służbę prasową i muzeum, ale także organizowała gościnne występy zespołu poza Petersburgiem.
W kolejnych latach Jakowlewa  w podobnym charakterze  pracowała w Anglii i Norwegii. Jej pierwsze publikacje miały charakter popularnonaukowy i dotyczyły historii oraz podstaw baletu. Dopiero po 2015 roku zdecydowała się na karierę stricte literacką. Dzisiaj znana jest za sprawą dwóch serii prozatorskich: Opowieści Leningradu (dla młodszych czytelników) oraz Ściśle tajne. Kryminalne retro (dla dorosłych). Mają one jednak bardzo istotny wspólny mianownik: akcja obu rozgrywa się w Mieście nad Newą w czasach stalinowskich  przed i podczas Wielkiej Wojny Ojczyźnianej. W Polsce, jak na razie, wydano tylko pierwszą część trylogii o Wasiliju Zajcewie (czyli Ściśle tajne), której oryginalny tytuł (Nagle wybiega myśliwy) zamieniono z jakiegoś powodu na  nieco dwuznaczny  Towarzyszu mój. W zapowiedziach znajdują się kolejne. Ale kto wie, jeśli spotkają się z dobrym przyjęciem czytelników, to może w najbliższym czasie ktoś skusi się także, by opublikować nad Wisłą najnowsze dzieła autorki, czyli kryminał noir Kanibale (2020) bądź thriller mistyczno-historyczny Dal (2021), którego bohaterem jest Władimir Iwanowicz Dal, dziewiętnastowieczny rosyjski (choć o korzeniach duńsko-niemieckich) pisarz i leksykograf.
Przełom lat 20. i 30. XX wieku to w historii Związku Radzieckiego czas politycznego przełomu. Po zmuszeniu do emigracji Lwa Trockiego coraz większą władzę skupia w swoim ręku Józef Stalin. Wkrótce likwiduje NEP (czyli wprowadzoną jeszcze przez Włodzimierza Lenina Nową Ekonomiczną Politykę) i przystępuje do industrializacji kraju i powiązanej z nią powszechnej kolektywizacji rolnictwa. Wielkimi krokami nadchodzą kolejne represje wobec myślących inaczej albo tylko o to podejrzewanych. Strach wśród społeczeństwa wzbudzają gepeusznicy, czyli funkcjonariusze Zjednoczonego Państwowego Zarządu Politycznego (OGPU), ówczesnej policji politycznej (przed przemianowaniem jej w NKWD, co nastąpiło w 1934 roku). Po świetności Leningradu z czasów carskich pozostały jedynie wspomnienia. Zubożali mieszkańcy żyją w tak zwanych komunałkach, na każdym kroku inwigilowani są przez własnych sąsiadów, wszędzie pleni się donosicielstwo. W tym wszystkim stara się jakoś odnaleźć, co oczywiście nie jest łatwe, Wasilij Zajcew, funkcjonariusz wydziału śledczego, który nie dobił jeszcze do trzydziestki.
Ma za sobą bohaterską przeszłość w czasie wojny domowej i wysoko postawionego przyjaciela z tamtych czasów  rezydującego na Łubiance w Moskwie Władimira Aleksandrowicza Kiszkina, naczelnika jednego z wydziałów OGPU. Kiszkin uparcie namawia Wasię do porzucenia pracy zwykłego milicjanta, przeniesienia się do poważniejszych organów i jednocześnie zamianę Leningradu na Moskwę. Zajcew jednak, doskonale zdając sobie sprawę z tego, czym na co dzień zajmują się gepeusznicy, nie ma najmniejszej ochoty brudzić sobie rąk krwią niewinnych. Tym bardziej że w pewnym momencie doświadcza tego na własnej skórze. Bo przecież w społeczeństwie radzieckim nikt nie jest wolny od podejrzeń: jednego dnia można być bohaterem, a kolejnego zniknąć w przepastnych kazamatach policji politycznej  i być pewnym, że nikt się o ciebie nie upomni (nawet przyjaciel z Łubianki). Więcej nawet!  że nikt oficjalnie nie dostrzeże twojego zniknięcia.
Zajcewa poznajemy w momencie, gdy rozpoczyna śledztwo w sprawie śmierci mieszkającej samotnie w leningradzkiej komunałce Fainy Borisowny Baranowej, trzydziestoczteroletniej Żydówki, panny, która pracowała jako księgowa w spółdzielni przemysłowej. I nie byłoby w jej zgonie zapewne nic nadzwyczajnego, gdyby nie fakt, że kobieta siedziała na fotelu z otwartymi oczyma, ubrana była w czarną suknię (zupełnie niepasującą do tych czasów i tego miejsca), a w ręku trzymała ciętą białą różę i miotełkę z piór do ścierania kurzu. Wyglądało to tak, jakby ktoś ją upozował, bo raczej sama się tak nie ubrała, by umrzeć. A więc morderstwo! I to bardzo nietypowe. Dotąd milicja leningradzka nie zajmowała się tak wyrafinowanymi zbrodniami. Zajcewowi też brakuje doświadczenia w tym względzie, więc nie ma się co dziwić, że dochodzenie się ślimaczy. Na dodatek sporo czasu trzeba poświęcać na udział w niekończących się zebraniach partyjnych, jak też na lawirowanie między coraz częściej zatrudnianymi w milicji gepeusznikami. Z tej służby zostają bowiem przeniesieni nowy naczelnik wydziału Zajcewa, Aleksandr Aleksiejewicz Koptielcew, oraz młody śledczy Klim Prochorowicz Niefiedow.
Prawdziwym wstrząsem dla Zajcewa okazuje się aresztowanie przez OGPU. Koledzy po fachu nie obchodzą się z nim humanitarnie, więc Wasia z czasem gotowy jest na najgorsze. Aż pewnego październikowego dnia, po kilku miesiącach aresztu (i tortur), zostaje wypuszczony i z celi zawieziony prosto na Wyspę Jełagina, gdzie dokonano straszliwej zbrodni. Wśród ofiar są cztery osoby: trzy kobiety radzieckie i czarnoskóry obywatel Stanów Zjednoczonych, komunista zatrudniony w fabryce Rosyjski Diesel  Oliver Newton. To właśnie jemu Zajcew zawdzięcza wolność. Bojąc się skandalu międzynarodowego, towarzysz Siergiej Kirow  pierwszy sekretarz Komitetu Miejskiego partii komunistycznej w Leningradzie  każe go zwolnić i przywrócić do pracy, a jemu samemu jak najszybciej złapać sprawcę. Bo jeśli nie, to  samemu można sobie dopowiedzieć resztę. To kolejna, po zabójstwie Baranowej, wyrafinowana zbrodnia, której zapewne nie dokonał zwykły oprych. Morderca zadał sobie dużo trudu i znów można było odnieść wrażenie, że poprzez upozowanie ciał pragnął coś zrekonstruować.
Towarzyszu mój to pod wieloma względami niezwykły kryminał. Przede wszystkim: świetnie napisany i z perfekcyjnie skonstruowaną fabułą. Idealnie oddający tło historyczne epoki i topografię współczesnego Petersburga. Z każdego rozdziału przebijają nędza i beznadzieja: szerzy się bieda, serwowane w stołówkach jedzenie jest podłe, w sklepach stoją kolejki, za ciężką pracę dostaje się nędzną pensję. Chciałoby się zadać sentencjonalne pytanie: Jak żyć?  Zajcew, na ten przykład, oddaje się sprawie, nie bacząc na to, komu może się narazić. Zdobywając trop, podąża nim, a za niespodziewanego sojusznika służy mu eksgepeusznik Niefiedow. Julija Jakowlewa po mistrzowsku połączyła w powieści swoje zainteresowania artystyczne  za sprawą jednej z postaci jako miejsce akcji pojawia się Teatr Maryjski, z kolei inny wątek prowadzi śledczych do Ermitażu, w którym znajdują się bezcenne dzieła malarskie  z osobliwą intrygą kryminalną, wpisaną w polityczne realia epoki. W efekcie wyszła jej posępna opowieść o świecie, w którym Śmierć przez nikogo nie niepokojona przechadza się ulicami miasta, zagląda do parków i komunałek, zbierając krwawe żniwo. To świat, w którym nikt do nikogo nie wyciąga przyjaznej ręki, bo tę rękę może mu potem uciąć władza radziecka. Ale to również opowieść o człowieku, który ma zasady moralne i w nieludzkiej rzeczywistości stara się zachowywać przyzwoicie.
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  Świat pozbawiony sprawiedliwości iznaczenia

  Miłosz Cybowski

  Joe Abercrombie Czerwona kraina
  

  
  W Czerwonej krainie Joe Abercrombie stara się pokazać czytelnikowi dotychczas mało znane oblicze swojego świata. Forma fantasy westernu w połączeniu z opowieścią o zemście mogłaby być całkiem niezłą lekturą.
Ekstrakt: 50%
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Z daleka od wojennego zgiełku Północy Unia pragnie stopniowo rozszerzyć swoją władzę nad leżącym na zachodnim kontynencie Stariklandem i Daleką Krainą, wyplenić z niego buntowników i zaprowadzić swój ład i porządek. Oczywiście nie robi tego własnymi rękami, przeznaczając do tego zadania bandę najemników pod wodzą niesławnego Nicomo Coski, któremu towarzyszy sprytny prawnik Temple oraz, z nakazu Superiora Pikea, także przedstawiciel Inkwizycji. W międzyczasie Płoszka Południe, swarliwa dziewczyna zamieszkująca okolice miasteczka o wdzięcznej nazwie Uczciwość, odkrywa, że pod jej nieobecność ktoś spalił jej dom i porwał dwójkę jej młodszego rodzeństwa. Zdeterminowana, by ich odnaleźć, wyrusza w długą drogę na zachód w towarzystwie pokojowo nastawionego (do czasu!) człowieka z Północy o imieniu Owca.
Przedstawiona historia nosi wszelkie znamiona klasycznego westernu: jest poszukiwanie zemsty, jest odkrywanie bezkresnych równin Dalekiej Krainy, jest brudne miasto, w którym gromadzą się poszukiwacze złota liczący na szybki zysk, jest lokalny konflikt między dwiema kontrolującymi to miejsce grupami, są także mieszkańcy równin (bladoskóre Duchy) i tajemnica, która bardzo mocno rozczarowuje. Wędrówka, jaką podejmuje Płoszka z Owcą, jest monotonna i nie ratują jej napotykane na szlaku przeciwności. Fabuła opowiedziana została głównie z punktu widzenia samej Płoszki oraz Templea. Problem jednak w tym, że ten drugi, uprzednio porzuciwszy oddziały Coski, dołącza do grupy wędrujących na zachód osadników, przez co obserwujemy te same wydarzenia z dwóch nieszczególnie różniących się od siebie perspektyw. Okazjonalne oddanie głosu postaciom trzecioplanowym jest zdecydowanie zbyt rzadkie, by wzbudzić zainteresowanie i tylko dodatkowo rozmywa niepotrzebnie rozciągniętą fabułę książki. To, co świetnie sprawdzało się w Bohaterach z uwagi na dynamikę akcji, w Czerwonej Krainie okazuje się dalekie od ideału. Wszystkich zaprezentowano w jak najbardziej poprawny sposób, z ich indywidualnymi historiami i marzeniami, ale czy losy żony handlarza bydła, byłego żołnierza Unii albo podstarzałego aktora to coś, co interesuje czytelników Abercrombiego?
Oczywiście powieść uderza w znane wątki przemian, jakie obserwują (lub w jakich biorą udział) bohaterowie. Widzieliśmy to w Pierwszym Prawie, widzieliśmy również w Bohaterach. Kłopot w tym, że w innych książkach znajdowały się one na marginesie głównej fabuły. Tutaj natomiast nacisk został położony na efekty nieustannych przemarszów ludzi na zachód, ich dramatyczne losy w Fałdzie czy wreszcie (co najbardziej dziwi) rozgrywające się tam w ciągu zaledwie kilku tygodni rewolucje. I mimo plastyczności opisów, te wydarzenia nie wzbudzają większego zainteresowania. Jakie bowiem znaczenie ma, że z miasteczka pełnego poszukiwaczy złota zamienia się ona w miejsce, gdzie powstają pierwsze fabryki? Nacisk położony na prezentację zagadnień społecznych kosztem wartkiej akcji, do której zostaliśmy przyzwyczajeni, znacząco wpływa na przyjemność płynącą z lektury.
Czasowe przeskoki między niektórymi rozdziałami bywają trudne do określenia  brakuje klarownych odniesień dotyczących tego, kiedy dany rozdział ma miejsce, czy mięło zaledwie kilka dni od poprzednich wydarzeń, czy mówimy raczej o tygodniach. Nawet jeśli przyjąć, że powieść faktycznie miała być mniej dynamiczna niż inne dzieła Abercrombiego, to nic nie usprawiedliwia najzwyklejszej w świecie nudy wyzierającej z każdego dialogu i wewnętrznych przemyśleń Płoszki czy Templea.
Nawet fabularnie Czerwona kraina nie oferuje zbyt wielu zaskoczeń. Pochodzenie porywaczy rodzeństwa Płoszki prezentuje się całkiem ciekawie  ale stanowi zmarnowany potencjał. To samo z całym konfliktem między buntownikami a Unią. Wszystkie ciekawe pomysły pojawiają się przelotnie, nie doczekawszy się rozwinięcia. Nawet obecność kilku znanych bohaterów tego nie rekompensuje.
Nie mogę pozbyć się wrażenia, że tym razem Aberrombie po prostu przesadził z liczbą rozmaitych wątków, które wcisnął w tę powieść. Również skręt w stronę westernu nie sprawdził się najlepiej (aczkolwiek jestem pewien, że ktoś bardziej obeznany z tym filmowym gatunkiem byłby w stanie dostrzec liczne nawiązania do klasyki), bo zamiast koncentrować się na tym, co w takich przypadkach jest najlepsze (samotny kowboj przybywa do zapomnianego przez Boga miasteczka), dostajemy długą wędrówkę osadników przez nieskolonizowane ziemie i opowieści o ich marzeniach, które nigdy się nie spełnią. Owszem, podobne podejście sprawdzało się przy długiej podróży Logena, Bayaza i Jezala, ale to byli o wiele bardziej wyraziści bohaterowie niż ktokolwiek z przedstawionych w Czerwonej Krainie, nie mówiąc już o ciekawej ewolucji ich charakterów. Tutaj natomiast nawet wątek romansowy wydaje się wciśnięty na siłę.
Jedną z nielicznych mocnych stron, które ratują powieść, są niejednoznacznie złe postacie, jak znany jeszcze z Pierwszego Prawa Cosca ze swoim oddziałem bezlitosnych najemników. Każde jego pojawienie się na kartach powieści gwarantuje, że przyciężkawy nastrój zostanie szybko rozwiany jego nieszczerymi dylematami moralnymi i przechwałkami. Nie jest to postać, którą dałoby się lubić, ale z pewnością wyróżnia się on na tle całej reszty. Na plus należy zaliczyć również tajemnicze, zamieszkujące w górach plemię Smoków, ale  jak już wspominałem  dowiadujemy się o nich zbyt mało, żeby uznać ich za w pełni udany dodatek. Nawet pomimo tego, że to ich działania doprowadziły do takiego, a nie innego rozwoju wypadków.
I choć pod koniec niektórzy bohaterowie zaczynają mieć pewne dylematy moralne (z wyjątkiem Templea, który walczy ze sobą i swoim paskudnym charakterem od samego początku), to wydają się one wymuszone. Podobnie jak cała Czerwona kraina, która mogłaby być dobrym opowiadaniem, ale jako powieść nie zdaje egzaminu.




Tytuł: Czerwona kraina
Tytuł oryginalny: A Red Country
Data wydania: 29 listopada 2019
Autor: Joe Abercrombie
Przekład: Robert Waliś
Wydawca:  MAG
Cykl: Pierwsze Prawo
ISBN: 978-83-7480-668-8
Format: 640s. oprawa twarda
Cena: 49,
Gatunek: fantastyka
WWW: Polska strona
Zobacz w: Kulturowskazie
Ekstrakt: 50%
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  Tajemnica fatum

  Joanna Kapica-Curzytek

  Daphne duMaurier Rebeka
  

  
  Rebeka Daphne du Maurier ukazała się w oryginale w 1938 roku i od tamtego czasu jest stale chętnie czytana. Rozsławiła ją ekranizacja w reżyserii Alfreda Hitchcocka, a obecnie moda na Rebekę powraca za sprawą najnowszej adaptacji filmowej dla Netflixa.
Ekstrakt: 80%
[image: Rebeka]
To przede wszystkim brytyjska do szpiku kości powieść obyczajowa rozgrywająca się w pierwszej połowie XX wieku, akcentująca ówczesne rygorystyczne, odpowiednie dla każdej klasy, reguły społeczne. Główna bohaterka (nie znamy jej imienia) jest skromną, a nawet wręcz zakompleksioną, towarzyszką pewnej bogatej, snobistycznej i raczej nieprzyjemnej w charakterze kobiety. Ku zdziwieniu wszystkich  także samej siebie  przyjmuje propozycję małżeństwa od poznanego w Monte Carlo Maxima, majętnego mężczyzny, właściciela słynnej posiadłości w Manderley. To nie jest szczęśliwe miejsce, bo zostało naznaczone tragiczną śmiercią pierwszej żony Maxima, Rebeki. Autorka znakomicie uchwyciła ulotną atmosferę grozy, tajemnicę fatum i subtelne dotknięcie nieznanego. Z czasem opowieść nabiera cech thrillera o gotyckich akcentach (które mają w literaturze angielskojęzycznej swoje szczególne miejsce), staje się także zawiłym psychologicznym kryminałem, bardzo w stylu Agathy Christie. Okazuje się, że Rebeka zza grobu ma nadal silną władzę, ale odtworzenie prawdy o tym, co się z nią stało, nie jest najłatwiejsze. Książka daje nam pewien wgląd, jak wyglądało (beztroskie i sielankowe?) życie brytyjskich wyższych sfer, choć może pozostawić z przekonaniem, że nawet wielkie pieniądze, niestety, nie są gwarancją osobistego szczęścia. Rebeka to bez wątpienia atrakcyjna, budząca wyobraźnię proza  i trudno się dziwić, że sięgają po nią filmowcy.




Tytuł: Rebeka
Tytuł oryginalny: Rebecca
Data wydania: 21 października 2020
Autor: Daphne duMaurier
Przekład: Eleonora Romanowicz-Podoska
Wydawca:  Albatros
ISBN: 978-83-8215-214-2
Format: 448s. 135×205mm
Cena: 39,90
Gatunek: groza / horror, klasyka, obyczajowa
Zobacz w: Kulturowskazie
Ekstrakt: 80%
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  Krótko o książkach:Ucieczka przed zagładą

  Miłosz Cybowski

  Alastair Reynolds Arka odkupienia. Zdrada, Alastair Reynolds Arka odkupienia. Wyścig
  

  
  Arka odkupienia w zręczny sposób łączy ze sobą wątki z Przestrzeni objawienia oraz Migotliwej Wstęgi, przynosząc ze sobą nowe informacje na temat świata przedstawionego oraz głównego wroga ludzkości. Ten tom cyklu Reynoldsa w niczym nie ustępuje poprzednim odsłonom.
Ekstrakt: 80%
[image: Arka odkupienia. Zdrada]
Chronologicznie akcja Arki odkupienia rozgrywa się niedługo po wydarzeniach z Przestrzeni objawienia  zarówno w układzie Delta Pavonis (gdzie Ana Khouri i triumwir Ilia pozostały jedynymi członkami załogi okrętu Nostalgia for Infinity), jak i wokół Yellowstone. Elementem łączącym Migotliwą Wstęgę z tą częścią cyklu jest postać Tannera, głównego bohatera drugiego tomu. Tutaj pojawia się on jako tajemniczy H., centralna postać półświatka Yellowstone. Jego rola, choć epizodyczna, okazuje się kluczowa dla połączenia w jedną całość wątków dwójki innych bohaterów.
Zgodnie z tytułem Arka odkupienia jest powieścią o poszukiwaniu odkupienia za dawne grzechy. Dotyczy to praktycznie wszystkich (a przynajmniej większości) bohaterów. Każdy z nich stara się naprawić błędy ze swojej przeszłości  z lepszym lub gorszym skutkiem. Przede wszystkim odkupienia poszukuje Nevile Calvain, rzeźnik z Tharsis, człowiek pamiętający jeszcze czasy kolonizacji Marsa oraz początki podróży międzygwiezdnych. I choć jest to postać, którą poznajemy dopiero w tej części cyklu, Reynolds postarał się o to, by przedstawić go jak najdokładniej  wliczając w to liczne retrospekcje. Drogi do odkupienia poszukuje również triumwir Ilia Volyova. Ratunek mieszkańców Resurgam przed nadciągającą zagładą staje się jednym z głównych wątków powieści.  
Ekstrakt: 80%
[image: Arka odkupienia. Wyścig]
Najlepiej wypada jednak kosmiczna skala niektórych z prezentowanych wydarzeń. Dotyczy to zarówno losów Calvaina, całej frakcji, do której należy, jak również okazjonalnych przebłysków mrocznej inteligencji, którą cechują się tajemnicze maszyny. Ich praca nad stworzeniem broni, która ma doprowadzić do całkowitej zagłady życia w układzie Delta Pavonis robi wrażenie. Podobnie jak końcowa, daleka wyprawa bohaterów  nie powrót na Yellowstone, ale dalsza ucieczka przed ścigającymi ich byłymi sojusznikami Calvaina.




Tytuł: Arka odkupienia. Zdrada
Tytuł oryginalny: Redemption Ark
Data wydania: 26 stycznia 2007
Autor: Alastair Reynolds
Przekład: Piotr Staniewski, Grażyna Grygiel
Wydawca:  MAG
Cykl: Przestrzeń objawienia
ISBN: 978-83-7480-042-6
Format: 400s. 115×185mm
Cena: 27,
Gatunek: fantastyka
Zobacz w: Kulturowskazie
Ekstrakt: 80%

Tytuł: Arka odkupienia. Wyścig
Tytuł oryginalny: Redemption Ark
Data wydania: 6 kwietnia 2007
Autor: Alastair Reynolds
Przekład: Piotr Staniewski, Grażyna Grygiel
Wydawca:  MAG
Cykl: Przestrzeń objawienia
ISBN: 978-83-7480-048-8
Format: 400s. 115×185mm
Cena: 27,
Gatunek: fantastyka
Zobacz w: Kulturowskazie
Ekstrakt: 80%
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  Dzieci-kwiaty, ludzie-pszczoły

  Sławomir Grabowski

  Frank Herbert Rój Hellstroma
  

  
  Frank Herbert to nie tylko autor Diuny, ale i zaskakująco odmiennych od niej utworów, takich jak klaustrofobiczno-apokaliptyczny dreszczowiec Rój Hellstroma z konceptem umysłu roju.
Ekstrakt: 70%
[image: Rój Hellstroma]
W 1972 roku Oskara w kategorii najlepszy dokumentalny film pełnometrażowy zdobyła Kronika Hellstroma (The Hellstrom Chronicle)  film przyrodniczy o owadach w reżyserii Walona Greena i Eda Spiegela. Twórców fascynowała zdolność do adaptacji i umiejętność tworzenia perfekcyjnych zbiorowości takich jak mrowiska czy termitiery z podziałem na specjalizacje. Obraz ten, żartobliwie nazywany Mikrokosmosem na LSD, można obejrzeć na Youtube.
Można być trochę zaskoczonym, że pół wieku temu istniała już technologia filmowa umożliwiająca filmowanie na takim poziomie. O ile jednak późniejszy Mikrokosmos stawiał na piękno i mistykę, dostrzegając w egzystencji insektów mitologiczne schematy (żuk gnojarz jako Syzyf, gody ślimaków jako romantyczne uniesienia miłosne czy walka jelonków jako heroiczny, wręcz epicki pojedynek), o tyle Kroniki stanowią właściwie jego przeciwieństwo  świat owadów jest nieludzki, brutalny, szokujący w swych strategiach przetrwania, zwłaszcza rozmnażania się. Jeśli istnieje w nim piękno, jak w przypadku motyli, to też jakieś psychodeliczne, niezrozumiałe, obce.
Niedługo później (1973 rok) z inspiracji filmem dokumentalnym powstała powieść Franka Herberta Rój Hellstroma, która właśnie ukazuje się w Polsce po raz pierwszy. Wstęp Adama Robertsa daje garść ciekawych informacji: dowiadujemy się, że Diuna, choć najlepsza w dorobku autora, to bynajmniej nie jest reprezentatywna, więcej utworów jest klaustrofobicznych niż pełnych galaktycznego rozmachu i otwartych, pustynnych przestrzeni. Roberts dokonuje też krótkiego przeglądu utworów SF z konceptem umysłu roju i porównuje je z powieścią Herberta.
Tytułowy Neil Hellstrom w filmie jest fikcyjnym naukowcem i zarazem narratorem, granym przez Lawrencea Pressmana. W powieści to dyrektor i właściciel wytwórni filmowej produkującej dokumenty przyrodnicze (taka przykrywka), ale też naczelny samiec i, wraz z królową-matką, przywódca Roju ludzi-pszczół. Jeśli uznamy, że Hellstrom jest głównym antagonistą utworu, to okaże się, że nie ma w powieści jednego, konkretnego protagonisty  ci, którzy wydają się pełnić tę rolę giną, zanim czytelnik zdąży się do nich przyzwyczaić. A trudno wszak kibicować Hellstromowi, skoro jego celem jest przekształcenie świata w Ul. Ale może jednak, w jakiś przewrotny sposób, jest on postacią pozytywną?
W tej społeczności ludzi-owadów znajdują się robotnicy, trutnie, ale i naukowcy, pracujący nad kolejnymi innowacjami, także o charakterze militarnym. Owa owadzia umiejętność specjalizacji jest zresztą kluczowa dla konceptu powieści:
Wielkim osiągnięciem ewolucyjnym owadów było wykształcenie się ponad sto milionów lat temu osobników wyłącznie reprodukcyjnych. Sprawiło to, że kolonia stała się jednostką doboru naturalnego, i usunęło wszystkie poprzednie ograniczenia liczby specjalizacji (). Jest jasne, że jeśli nam, kręgowcom, uda się podążyć tą samą drogą, poszczególne jednostki, z ich dużo większymi mózgami, staną się znakomitymi specjalistami. Nigdy nie zdoła się nam przeciwstawić żaden inny rodzaj, nawet stary rodzaj ludzki, z którego wywiedziemy nowych ludzi (s. 17).
Niezliczone dystopie i antyutopie, a także fantastyka socjologiczna, przyzwyczaiły nas do następującego schematu fabularnego: oto jednostka z posłusznego trybika w machinie społecznej staje się zaczynem zmian, a przynajmniej uświadamia sobie wady systemu. W powieści Herberta jest trochę inaczej  w Ulu nie ma postaci takiego buntownika, żadnego Winstona Smitha czy Katniss Everdeen. Ambicją nie jest ucieczka do wolności, ale awans  np. jedna z bohaterek chce zostać królową roju. Fabułę powieści stanowi zatem nie opowieść o nieposłusznej jednostce, ale strategiczna rozgrywka kto kogo. Komu uda się zrealizować swoje cele: czy świat nie pozwoli na rozprzestrzenienie się Roju, czy przeciwnie, to Ul przemieni ludzkość na swoją modłę. Stąd narracja na zmianę z perspektywy Ula/Roju i Agencji, gdzie albo nie kibicujemy żadnej ze stron, albo przeciwnie, obydwu. Fabułę wypełniają intrygi szpiegowskie (trudno nie odnieść wrażenia, że są one trochę naznaczone zimnowojennym czasem powstania) i sceny pościgów i walk. Ul opanował ludzką chemię do perfekcji, stąd głównie takimi środkami walczy.
Czy taka wizja społeczeństwa-ula, gdzie nie istnieje możliwość buntu i negacji, jest skrajnie pesymistyczna? Nie będzie ratunku, jeśli staniemy się częściami umysłu zbiorowego i zaniknie indywidualizm? Ale w powieści Herberta Rój jest zarazem przerażający, jak i przyciągający. Oferuje bliskość międzyludzką i poczucie wspólnotowej więzi z innymi istotami, zdejmuje też tabu z seksu (co przypomina idee hipisowskie, w końcu powieść powstała na początku lat siedemdziesiątych, u schyłku epoki dzieci-kwiatów), wszak reprodukcja czy też parzenie się to czynność równie naturalna jak oddychanie. Ale najważniejszą zaletą ludzi-owadów jest zdolność do metamorfozy. Na podobieństwo poczwarki przekształcającej się w motyla, ambicją Hellstroma jest transformacja człowieka:
w odróżnieniu od człowieka, który od chwili narodzin podlega ograniczeniom fizycznym, owad rodzi się ze zdolnością do doskonalenia swego ciała. Gdy dojdzie do granicy swoich możliwości, przeistacza się cudownie w całkowicie inne stworzenie. W tej przemianie odnajduję moje rozumienie Roju. Dla mnie jest on kokonem, z którego wyłoni się nowy człowiek (s. 152).
Dlatego też czytelniczy moralny dysonans jest zapewne efektem wywołanym celowo, tym bardziej, że powieściowa Ameryka jest państwem policyjnym (co zapewne dla czytelników brzmiało jak państwo faszystowskie), choć właściwie wiele o niej nie wiemy.
Fascynująca jest ta wizja społeczeństwa idealnego, którego ul, mrowisko czy termitiera są zgrabną metaforą. Ale czy opowieść o umyśle zbiorowym da się połączyć z opowieścią o narodzinach nowego człowieka? Który, na dodatek, będzie wyzbyty indywidualności? I inteligencji? Gdzie nie ma inteligencji, tam nie ma głupoty, mówi Hellstrom. Ale nawet w Ulu jest kasta intelektualistów-naukowców.
Czytane pół wieku od chwili napisania, dziwnie wyglądają też takie fragmenty jak Tak bardzo wyglądasz na białego, że nikt się nigdy nie dowie o domieszce krwi czarnuchów w naszych żyłach. Graj w tę grę białych. To jedyny sposób, żeby wygrać w tym świecie albo Nadal nie mógł zrozumieć, dlaczego dopuszczono do zarządu kobietę. Królowa królową, ale dla potrzeb fabuły należało stworzyć naczelnego samca
Dreszczowiec Herberta jest jednocześnie fantastyczną utopią czy antyutopią, jak też czytelną alegorią. Zarazem to ciekawa pamiątka z epoki, kiedy jednocześnie lękano się zaniku indywidualności, ale i snuto rojenia o jedności ze wspólnotą czy naturą  stąd ówczesna fascynacja duchowością Dalekiego Wschodu. Mimo wszystko trudno jest zaakceptować ideę, że wyrzeczenie się indywidualności jest ceną metamorfozy w nowego człowieka. A powieściowym ludziom-pszczołom warunkowanym chemią wciąż daleko do ludzi-motyli. Wizja Herberta zarazem przyciąga, jak budzi grozę.




Tytuł: Rój Hellstroma
Tytuł oryginalny: Hellstroms Hive
Data wydania: 27 kwietnia 2021
Autor: Frank Herbert
Przekład: Andrzej Jankowski
Wydawca:  Rebis
Seria: Wehikuł Czasu
ISBN: 978-83-8188-266-8
Format: 400s. 135×215mm; oprawa zintegrowana
Cena: 44,90
Gatunek: fantastyka
Zobacz w: Kulturowskazie
Ekstrakt: 70%
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  PRL w kryminale:Milicjant, który ukradł zbrodnię

  Sebastian Chosiński

  Andrzej K. Bogusławski Świetliste ostrze
  

  
  O ile stwierdzenie, że to autor jednej książki byłoby dla Andrzeja K.(rzysztofa) Bogusławskiego krzywdzące i niesprawiedliwe, o tyle wersja lekko zmodyfikowana, czyli autor jednej rozpoznawalnej książki, odpowiadałaby prawdzie. Ta powieść, która dotarła do świadomości szerszego grona czytelników, to wydane w serii Klub Srebrnego Klucza  Świetliste ostrze. Unieśmiertelnione jako jeden z odcinków serialu 07 zgłoś się (Rozkład jazdy).
Ekstrakt: 70%
[image: Świetliste ostrze]
Nie będę ściemniał: o autorze tego milicyjnego kryminału nie wiem praktycznie nic. Ani kiedy  tym bardziej gdzie  się urodził. Ani kiedy zmarł. Choć przecież, jeżeli odziedziczył dobre geny, może jeszcze  jako wiekowy emeryt  żyć. Jeśli ktoś z czytających te słowa będzie w stanie rozproszyć nieco mgłę wokół Andrzeja K. (to inicjał od imienia Krzysztof) Bogusławskiego  będę mu niewymownie wdzięczny. Jako twórca powieści milicyjnych zadebiutował prawdopodobnie w połowie lat 70. ubiegłego wieku, publikując w niezwykle popularnej serii Ewa wzywa 07 historię zatytułowaną Sprawa, której nie było (1975). Dwa lata później wydał dwie książki: w Wydawnictwie Obrony Narodowej Zemstę wampira oraz w Iskrach wspomniane Świetliste ostrze. Do nurtu sensacyjno-kryminalnego należał jeszcze MON-owski Czerwony alarm (1980), natomiast poza nim powstały ambitne Brakujące ogniwo (1984), będące rozpiętą pomiędzy XVII a XXI wiekiem opowieścią o Polsce i polskości, oraz młodzieżowo-przygodowy Tajemny Wąwóz Gorgoroth (1990). Czy Bogusławski publikował jeszcze po politycznym przełomie, czy też jak wielu podobnych mu twórców poległ w potyczce z nowym ustrojem  nie wiem.
Nie ulega jednak wątpliwości, że Świetliste ostrze to jego największe osiągnięcie, przynajmniej jeśli chodzi o popularność i rozpoznawalność. To nieczęsto się wówczas zdarzało, ale praktycznie niemal od razu po wydaniu powieść doczekała się aż dwóch adaptacji. Najpierw  pod tytułem Anna  jako telewizyjne przedstawienie teatralne w reżyserii Krzysztofa Wierzbiańskiego (jego premiera miała miejsce w czwartkowy wieczór 27 października 1977 roku), a rok później jako dziewiąty odcinek serialu 07 zgłoś się. W tym drugim przypadku również nie zachowano oryginalnego tytułu, zmieniając go na Rozkład jazdy. Co interesujące, był to jeden z dwóch epizodów kryminalnych perypetii porucznika Sławomira Borewicza, którego nie wyreżyserował Krzysztof Szmagier, lecz Andrzej J. Piotrowski (scenariusz napisał natomiast Andrzej Kamiński). W obu adaptacjach pojawili się inni aktorzy. O ile jednak pierwsza nawiązywała dość wiernie, choć w okrojonej formie, do powieści, w drugiej poczyniono istotne zmiany, aby dopasować fabułę do wymogów serialu.
Tym samym zniknął jeden z najważniejszych bohaterów książki, major Henryk Zglinicki, który musiał zrobić miejsce dla porucznika Borewicza; drugi z istotnych dla śledztwa oficerów Milicji Obywatelskiej, porucznik Zdzisław Uriasz, w serialu został zredukowany do roli czysto epizodycznej (na dodatek zostaje przez swego przełożonego tak przedstawiony Borewiczowi, że trudno zrozumieć nazwisko i łatwo je przeoczyć). Dobrze chociaż, że pozostałe dramatis personae pozostały na ekranie niezmienione. Przy okazji dokonano także pewnych cięć fabularnych, upraszczając całą intrygę, co akurat wyszło Rozkładowi jazdy na dobre. Ale wróćmy do powieści. Fakt, że ukazała się ona w poczytnej serii Iskier (chodzi o Klub Srebrnego Klucza) w nakładzie stutysięcznym był w dużym stopniu gwarancją sukcesu. Chociaż nie można odbierać też zasług samemu pisarzowi, który wymyślił skomplikowaną i atrakcyjną fabułę.
We wstępie, całkowicie pominiętym przez filmowców, obserwujemy zaskakującą scenę. Do maszerującego polną drogą wzdłuż lasu kaprala MO Antoniego Wilczyńskiego podjeżdża na starym, rozklekotanym rowerze nieznajomy mężczyzna (na pewno nie z okolicy); zatrzymuje się kilkanaście kroków od funkcjonariusza, wyjmuje z kieszeni nóż i rzuca, trafiając w samo serce. A potem zabiera mu broń osobistą i ucieka. Przypadkowym świadkiem tego zdarzenia jest młoda kobieta, która chwilę wcześniej weszła do lasu i stamtąd widziała to niecodzienne morderstwo. Ku jej, jak się potem okazuje, nieszczęściu sprawca również zdawał sobie sprawę z obecności dziewczyny, ale wolał nie ryzykować rozprawy z nią na miejscu. Mógłby stracić cenny czas i w efekcie wpaść w ręce milicjantów. Poza pechowym kapralem nie poznajemy personaliów pozostałych osób, choć oczywiście w kolejnych rozdziałach ta tajemnica zostaje wyjawiona. Akcja właściwej części książki rozgrywa się dwa lata po wydarzeniach opisanych w introdukcji. I również zaczyna się z górnego C.
W lipcową noc milicja w powiatowym miasteczku wszczyna pościg za niejakim Julianem Dworczykiem. Musi być podejrzany o coś wyjątkowego, ponieważ odpowiedni komunikat pojawia się nawet w radiu. Znający dobrze Dworczyka (byli kiedyś szkolnymi kolegami) porucznik Uriasz przekonuje swego przełożonego, komendanta posterunku, że Dworczyk, jak mu się to już wcześniej zdarzało, na pewno będzie chciał schronić się, a przynajmniej chwilę odsapnąć, w domu matki. I tak właśnie się dzieje. Kiedy jednak milicja próbuje go tam dopaść, ucieka ponownie; z pobliskiej stacji benzynowej kradnie zagraniczny samochód (kabriolet  to ważne) i próbuje nim ujść pogoni. W beznadziejnej sytuacji na moście skręca wozem do rzeki. Uriasz jest przekonany, że to musiało się zakończyć śmiercią Juliana  problem tylko w tym, że nie można znaleźć ciała mężczyzny. A jeżeli dodamy dwa do dwóch, czyli weźmiemy pod uwagę fakt, że służył on w wojsku w tak zwanych czerwonych beretach (co oznacza, że potrafi doskonale pływać), brak zwłok sprawia, że nie ma najmniejszych podstaw do odwołania poszukiwań.
A co takiego przeskrobał? Jest podejrzany o zamordowanie w hotelowym pokoju dwudziestodwuletniej Barbary Dreckiej, wokalistki występującego na wieczorno-nocnej potańcówce zespołu Rodzina Proroka (cóż za psychodeliczna nazwa! w serialu zmieniono ją na Fantom). Przed laty Baśka i Julian byli parą; jemu do tej pory wydawało się, że są, ona jednak nie chciała mieć z nim  chuliganem i kombinatorem  nic do czynienia. Odżegnywała się od tej znajomości, on jej się natomiast odgrażał. Kiedy hotelowa obsługa zobaczyła go pochylonego nad trupem dziewczyny z nożem w ręku, nie miała wątpliwości, że to on zabił. Wszystkie elementy układanki doskonale do siebie pasują i w winę Dworczyka wierzy również Uriasz. Dopiero przybyły z Komendy Głównej w Warszawie, doświadczony (na krótko przed emeryturą) major Henryk Zglinicki, zaczyna wskazywać istotne luki w takim rozumowaniu. Najdziwniejsza wydaje się rozmowa telefoniczna z miejscową komendą MO, w czasie której Julian miał powiedzieć dyżurnemu: Zabiłem ją, zabiłem.
Skoro się przyznał, po co uciekał? Skoro planował ucieczkę, po co dzwonił? Musiał sobie przecież zdawać sprawę z tego, że powiadomienie MO utrudni mu spokojne oddalenie się z miejsca zbrodni To właśnie nie daje spokoju majorowi Zglinickiemu, który jest przekonany, że rozwiązania zagadki należy szukać nie tyle w przeszłości Dworczyka, co Dreckiej. To w końcu ona zginęła. A więc naraziła się komuś. Była dla tego kogoś na tyle poważnym zagrożeniem, że postanowił się jej pozbyć. Prowadzone wielotorowo dochodzenie powoli doprowadza milicjantów do kłębka, odkrywając kolejne warstwy dramatu. Wątek Dreckiej w Rozkładzie jazdy został mocno zmieniony  na niekorzyść dla bohaterki. Można to jednak zrozumieć (i poniekąd usprawiedliwić), ponieważ literalne przeniesienie na ekran jej udziału w całej sprawie znacząco skomplikowałoby intrygę.
Świetliste ostrze to dramat czterech osób: oskarżonego o zamordowanie Barbary Juliana Dworczyka (który nawet staje przed sądem), osobiście zainteresowanego w rozwiązaniu zagadki porucznika Uriasza, pragnącego w swoim ostatnim śledztwie doprowadzić za kratki prawdziwego mordercę majora Zglinickiego oraz zabójcy, którego postępowanie z czasem, gdy poznajemy jego historię, wzbudza  co w peerelowskim kryminale należało do absolutnej rzadkości  coraz większe zrozumienie wśród czytelników. Powieść Andrzeja K. Bogusławskiego jest więc dziełem, jak na swoje czasy, bardzo nietypowym. Nie mamy w niej bowiem do czynienia z prostym podziałem na Dobro i Zło, motywacje bohaterów są dużo bardziej zagmatwane. Co ważne, udało się to również przenieść na ekran. I pewnie dlatego Rozkład jazdy to  obok Brudnej sprawy i Ściganego przez samego siebie  najlepszy epizod opowieści o poruczniku Borewiczu, który ukradł tę sprawę majorowi Zglinickiemu.
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  Zbuntowane inwestycje

  Marcin Mroziuk

  Katarzyna Ryrych Pas startowy
  

  
  Samo przesłanie Pasa startowego Katarzyny Ryrych nie jest przesadnie odkrywcze, ale czytelnikom trudno byłoby się nie przejąć perypetiami pary głównych bohaterów, którzy dorastają w dwóch rodzinach w pełni zasługujących na miano aksamitnej patologii.
Ekstrakt: 70%
[image: Pas startowy]
Na pierwszy rzut oka mogłoby się wydawać, że ani Krystian, ani Kornelia nie mają specjalnych powodów do narzekań. Ich rodzice są całkiem dobrze sytuowani, mieszkają w dobrej okolicy i nie żałują pieniędzy na opłacanie różnorakich zajęć dodatkowych dla dzieci. Teoretycznie dorosłym chodzi o zapewnienie swoim pociechom jak najlepszego startu, lecz w praktyce nie mają dla nich czasu i nie są specjalnie zainteresowani ich rzeczywistymi pragnieniami i planami. Można wręcz odnieść wrażenie, jakby za pośrednictwem dzieci chcieli zrealizować własne niespełnione ambicje, a za swe poświęcenie (w końcu to oni ciężko harują na całą rodzinę i cały czas troszczą się o nią) oczekują bezwarunkowej wdzięczności.
Tymczasem nastolatkowie nie tylko mają własne mniejsze i większe problemy, ale z każdym dniem stają się też coraz baczniejszymi obserwatorami zachowań domowników. W efekcie ojciec czy matka przestają być postrzegani jako ideały, a skrywany lub otwarty bunt dziecka jest tylko kwestią czasu. Co gorsza, członkowie rodziny zazwyczaj nie potrafią otwarcie porozmawiać o powstałych między nimi napięciach i wolą udawać, że wszystko jest w jak najlepszym porządku. A kiedy jeszcze pojawiają się poważne problemy małżeńskie, młodych bohaterów czekają naprawdę trudne chwile.
Warto dodać, że Katarzyna Ryrych zastosowała w Pasie startowym ciekawy zabieg. Otóż rozwój wydarzeń jest najpierw przedstawiony z perspektywy Krystiana, a później narratorką staje się Kornelia. Tych dwoje poznaje się zaś w samolocie, którym lecą wspólnie z rodzicami na wakacje do Grecji. Dość szybko odkrywają, że wiele ich łączy, bo relacje chłopca z ojcem są równie kiepskie jak dziewczyny z jej matką. Co istotne, dzięki towarzystwu drugiej podobnie myślącej osoby nie tylko łatwiej będą znosić zakłamanie dorosłych, ale zapewnią sobie także wspomnienia, jakie z takich wyjazdów ma niewielu turystów. A chociaż znaczna część przeżyć pary głównych bohaterów będzie wspólna, to przekonamy się, że tym samym sytuacjom i rozmowom nie zawsze towarzyszą identyczne emocje.
W Pasie startowym znajdziemy więc przekonująco nakreślone portrety młodych ludzi, a ich problemy są przedstawione z wnikliwością i empatią. W efekcie powieść ta może być interesującą lekturą zarówno nastolatków, jak i ich rodziców.
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  Jeszcze nowsza teoria wszystkiego

  Miłosz Cybowski

  Jim Baggott Przestrzeń kwantowa
  

  
  Przestrzeń kwantowa Jima Baggota to spojrzenie na pracę badawczą i życiowe losy dwóch twórców pętlowej grawitacji kwantowej: Lee Smolina i Carla Rovellego. Autor zgrabnie i przystępnie prezentuje dokonania naukowe związane z dziedziną, która stanowi najważniejszy problem naukowy naszej epoki.
Ekstrakt: 80%
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Baggotowi nie sposób odmówić zdolności do popularyzacji nauki, czego dowiódł już w kilku innych opublikowanych w tej serii książkach (Teorii kwantowej, Higgsie i Pożegnaniu z rzeczywistością). Tym razem jego uwagę zwróciła kwantowa teoria grawitacji  nie tylko z powodów osobistych i dobrej znajomości z jej twórcami, ale także ze względu na to, że oferuje ona pełniejszą i bardziej wiarygodną interpretację rzeczywistości niż ta, którą można znaleźć chociażby w teorii strun. I to pomimo faktu, że w chwili obecnej nie mamy ani jednego dowodu obserwacyjnego ani doświadczalnego, który potwierdzałby tę teorię. Jak tłumaczy na samym wstępie autor, powody pchające naukowców do dalszych poszukiwań wynikają z niekompletności ogólnej teorii względności i mechaniki kwantowej, jak również z bardzo irytującej niemożliwości połączenia obu w jakąkolwiek zunifikowaną teorię wszystkiego.
Przedstawiona w Przestrzeni kwantowej historia bierze swój początek w mechanice kwantowej, o której Baggot pisał już niejednokrotnie. A z każdą kolejną książką jest w stanie ująć te złożone problemy w sposób coraz bardziej precyzyjny. Co prawda Przestrzeń kwantowa nie należy do tych pozycji, po które można sięgać bez jakiejkolwiek wiedzy na temat kwantów, ale nawet laik zdoła, dzięki przystępnemu językowi autora, zrozumieć to i owo na temat kwarków, spinów i kolapsu funkcji falowej. Baggot przygląda się także ogólnej teorii względności oraz krytycznemu spojrzeniu Einsteina na mechanikę kwantową. Niemiecki fizyk, mówiąc oględnie, nie był wielkim fanem świata kwantów i to właśnie jego teksty stanowią inspirację do dalszych poszukiwań teorii, która unifikowałaby grawitację i mechanikę kwantową.
Obok naukowych wywodów i prezentacji rozmaitych badań, teorii i hipotez, autor sporo uwagi poświęca także głównym bohaterom swojej opowieści, czyli Smolinowi i Rovellemu. Opisuje ich wcale niełatwą drogę do kariery naukowej i prac nad zagadnieniami, które kilkadziesiąt lat temu mało kogo interesowały. Gdyby nie ich determinacja, być może podzieliliby losy wielu innych fizyków: skupiając się na bardziej modnych tematach badawczych lub całkowicie porzucając naukę na rzecz bardziej stabilnej pracy (jak stało się chociażby z byłą żoną Smolina, Fotini Markopoulou). Opis ich losów nie jest pozbawiony anegdot, ale widać wyraźnie, że miał być to hołd złożony obu fizykom i próba (niezbyt udana) nadania książce bardziej osobistego charakteru. Baggot obszernie cytuje własną korespondencję i rozmowy ze Smolinem i Rovellim, niekiedy (szczególnie w epilogu) niemal całkowicie oddając im głos i pozwalając, by sami kreślili opowieść o swoim życiu.
Jednym z elementów, które odróżnia pętlową grawitację kwantową od takich konstrukcji teoretycznych jak teoria strun czy teoria multiświata, jest prosty fakt, że można ją (choć jeszcze nie dziś) zweryfikować naukowo. Nie sposób nie dostrzec tu nawiązania do poprzednich wydanych w Polsce książek samego Baggota oraz Smolina, w których obaj bardzo krytycznie odnosili się do kierunku, jaki obrała fizyka teoretyczna. Co ciekawe, sam Smolin próbował jeszcze w latach 90. zjednoczyć fizyków pracujących nad teorią strun i pętlową grawitacją kwantową, ale przepaść między jednymi a drugimi była zdecydowanie zbyt duża.
Książka stanowi więc zapis drogi odbytej przez bardzo różnych naukowców w poszukiwaniu tej właściwej interpretacji rzeczywistości. Choć cel, jaki im przyświeca, jest bardzo jasno określony, to jednak sama podróż pozostaje pełna trudów i ślepych uliczek. Mimo całego entuzjazmu, który przejawiają niektórzy naukowcy (głównie Smolin, Rovelli w międzyczasie przerzucił się na badania związane z innymi dziedzinami fizyki), nie ma absolutnie żadnej gwarancji, że akurat pętlowa grawitacja okaże się tym właściwym sposobem na połączenie mechaniki kwantowej i pojęcia grawitacji.
Rewolucyjny charakter omawianej przez Baggota teorii polega na tym, że pętlowa grawitacja kwantowa opisuje powstawanie czasoprzestrzeni, podczas gdy pozostałe kwantowe teorie pola Modelu Standardowego przyjmują istnienie czasoprzestrzeni jako jedną z podstaw. Nie jestem na tyle dobry z fizyki, żeby próbować jeszcze bardziej uprościć koncepty prezentowane w książce, ale nie trzeba być specjalistą w tej dziedzinie, by samą ideę uznać za odważną.
Dość mocno zawodzi sama konstrukcja książki. Pierwsze rozdziały poświęcone zostały na wprowadzenie do mechaniki kwantowej z nieodłącznymi odniesieniami do ogólnej teorii względności oraz opisami wczesnej kariery naukowej Smolina i Rovellego. Później Baggot przechodzi do przedstawienia prac nad pętlową grawitacją kwantową i efektów (póki co czysto teoretycznych). Końcowe rozdziały zajmują się jednak tematyką o wiele bardziej złożoną i, odnoszę wrażenie, niekoniecznie związaną z głównym wątkiem książki. Oczywiście zagadnienia pętlowej kosmologii kwantowej wynikają z pętlowej grawitacji, ale stanowi jedynie próbę jej zastosowania do w wiele większej skali. Baggot w żadnym miejscu nie odnosi się do potencjalnej rozbieżności między teorią Wielkiego Odbicia a wiecznie rozszerzającym się, płaskim wszechświatem. Zamiast tego powraca do krytyki teorii multiwszechświata.
Być może to wynik właśnie tego, że cała teoria opracowana przez Smolina i Rovellego wciąż czeka (i prawdopodobnie będzie czekać dość długo, biorąc pod uwagę nasze obecne możliwości badawcze) na weryfikację doświadczalną. I choć nie jest to najlepsza książka Jima Baggota, opisuje ona jedną z ciekawszych idei fizycznych ostatnich dekad.
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  Nieuleczalna dusza, słaby duch

  Sebastian Chosiński

  Jewgienij Zamiatin My
  

  
  Kiedy pisał swoją najsłynniejszą powieść  dystopię My  nie było jeszcze dyktatur Józefa Stalina czy Adolfa Hitlera. Nie było totalitarnych Państw Jedynych, których władze starały się podporządkować sobie obywateli i kontrolować ich całe życie. One miały nadejść dopiero dekadę później, ale Jewgienij Zamiatin przewidział ich istnienie i opisał je, zanim się pojawiły.
Ekstrakt: 100%
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To jedno z tych dzieł, które przez całe dziesięciolecia nie mogły ukazywać się w druku najpierw w Związku Radzieckim, a po drugiej wojnie światowej  we wszystkich krajach po niedemokratycznej stronie żelaznej kurtyny, a więc także w Polsce Ludowej. Nazwisko jego autora znalazło się na indeksie, więc tym samym los powieści My podzieliły również inne jego książki. Nie pomogły zasługi. Pisarz podpadł Józefowi Stalinowi, który w tamtym czasie był w Kraju Rad Bogiem i wyrocznią. Jewgienij Iwanowicz Zamiatin urodził się w 1884 roku w prowincjonalnym Lebiedianie. Szkołę gimnazjalną ukończył w Woroneżu, po czym rozpoczął studia politechniczne w Petersburgu; niewiele brakowało, aby został specjalistą od budowy okrętów. W stolicy carskiej Rosji związał się politycznie z bolszewikami, co może nieco dziwić, biorąc pod uwagę fakt, że jego ojcem był ksiądz prawosławny. Z perturbacjami udało mu się zdobyć dyplom i nawet rozpocząć pracę w zawodzie; tyle że w tym samym czasie odkrył w sobie inną fascynację  literaturą.
Po opublikowaniu pierwszych opowiadań i nowel z sympatią o jego twórczości wypowiadał się sam Maksim Gorki, co było wielką zachętą do kontynuowania pasji pisarskiej. Jako pacyfista po wybuchu konfliktu światowego w 1914 roku Zamiatin występował z odczytami antywojennymi, za co został ukarany zesłaniem. Następnie dano mu szansę rehabilitacji, jaka polegała na pracy przy konstrukcji statków-lodołamaczy, nad którymi pracował w portach angielskich. Po powrocie do ojczyzny trafił na rewolucję październikową. Był niegdyś zwolennikiem Lenina, teraz jednak dużo bliżej było mu do mieńszewików  efekt był łatwy do przewidzenia: kolejne uwięzienie. Po wyjściu na wolność rozpoczął potajemnie pracę nad, jak się później okazało, swoim najsłynniejszym dziełem. Nie miał chyba jednak nadziei na to, że My ukaże się w Rosji Radzieckiej, stąd zgoda autora na to, aby tekst przemycono na Zachód. W 1923 roku trafił on do Nowego Jorku, gdzie  w tłumaczeniu na język angielski  ukazał się rok później.
Z kolei w 1927 roku powieść w oryginale wydano w Czechosłowacji. Zrobili to emigranci rosyjscy, którzy później przemycali egzemplarze książki do Związku Radzieckiego. Tam powielano je w tak zwanym samizdacie, czyli nielegalnym drugim obiegu. Na My szybko zwróciły uwagę władze kraju, które rozpętały nagonkę na Zamiatina. Zaszczuty pisarz starał się o pozwolenie na legalny wyjazd z kraju, lecz wciąż mu go odmawiano. Dopiero w 1931 roku Gorki wybłagał u Stalina zgodę i tym sposobem Jewgienij Iwanowicz znalazł się w Paryżu. Stalin jednak o nim nie zapomniał i bawił się z nim trochę w kotka i myszkę. Kazał go wyrzucić ze Związku Pisarzy ZSRR, a potem znowu przyjąć w 1934 roku  prawdopodobnie po to, aby w czasie odbywającego się rok później kongresu pisarzy antyfaszystowskich reprezentował on nie białą emigrację, ale literatów radzieckich. Na emigracji pisał niewiele: kilka opowiadań, scenariusz filmowy do będących adaptacją dramatu Na dnie Gorkiego Ludzi z zaułka (1936) Jeana Renoira, wreszcie powieść Bicz Boży, której nie dokończył z powodu przedwczesnej śmierci spowodowanej zawałem serca (10 marca 1937 roku).
Pierwsze polskie wydanie My ukazało się, jeszcze nielegalnie, w połowie lat 80. XX wieku nakładem oficyny Nowa. Powieść przetłumaczył, ukrywający się pod pseudonimem Barbara Sentencja, Adam Pomorski. Cztery lata później  po politycznym przełomie w Polsce  książka ukazała się już legalnie (za sprawą wydawnictwa Alfa); ostatnio natomiast sięgnął po nią  w tym samym, choć nieco poprawionym, przekładzie  poznański Rebis. Czy warto było? W świecie, w którym żyjemy, może kogoś zainteresować literacka antyutopia sprzed stu lat? Nie mam wątpliwości, że  tak! I głównie z tego powodu, że My to powieść wizjonerska, która także w XXI wieku broni się zarówno pod względem literackim, jak i futurystycznym. Przedstawiony w niej świat wciąż wyprzedza ten, w którym żyjemy, i wciąż przeraża swoim totalizmem. Czytając dzieło Zamiatina z perspektywy wieku, trudno nie być zaskoczonym jego przenikliwością; można bowiem odnieść wrażenie, że Rosjanin przewidział to wszystko, co w kolejnych dekadach wydarzyło się nie tylko w jego ojczyźnie, lecz także w III Rzeszy.
Powieść, która stała się inspiracją dla innych  dużo bardziej znanych  antyutopii, czyli Nowego, wspaniałego świata (1932) Aldousa Huxleya oraz Roku 1984 Georgea Orwella  sama nie powstała w próżni. Wpływ na jej powstanie miały wcześniejsze wizje przyszłości Herberta Georgea Wellsa, ale też psychologiczne dramaty Fiodora Dostojewskiego (głównie Biesy i Bracia Karamazow), w których klasyk literatury rosyjskiej pokazał, do czego może prowadzić, mająca podbudowę w postaci anarchistycznego nihilizmu, rewolucyjna dyktatura. Akcja powieści rozgrywa się w odległej przyszłości, a jej miejscem jest stolica Państwa Jedynego  raju na Ziemi, odpowiednika Morusowej Utopii. Nie istnieją w nim bowiem podziały społeczne, wszyscy obywatele są równi, mają tyle, ile dało im państwo  klitkę mieszkalną, pracę odpowiadającą uzdolnieniom i umiejętnościom, wreszcie żywność. Dzień jest dokładnie rozplanowany, dosłownie  co do godziny. Chwilę wytchnienia obywatele mają podczas Godzin Osobistych (od szesnastej do siedemnastej oraz od dwudziestej pierwszej do dwudziestej drugiej): wtedy mogą spotykać się z innymi, na przykład  w ściśle określone dni  odreagować stres, uprawiając seks.
Główny bohater, Δ-503, to trzydziestodwuletni samotny mężczyzna, matematyk, jeden z konstruktorów pracujących przy budowie Integralu  ognistego Tamerlana szczęścia, to jest potężnego statku kosmicznego, za sprawą którego idee Państwa Jedynego mają zostać przeniesione w inne zakątki Wszechświata. Do jego ukończenia, jak podaje Gazeta Państwowa, pozostało sto dwadzieścia dni. Legalnie utrzymuje on bliskie kontakty zaledwie z dwiema osobami: obywatelem R-13, przyjacielem jeszcze z czasów szkolnych, pracownikiem Instytutu Poetów i Pisarzy Państwowych, oraz przypisaną im obu jako partnerka seksualna obywatelką O-90, kobietą słabą i uległą, nastrojoną do świata sentymentalnie. Δ-503 długo prowadzi przykładne życie, odczuwa bogobojny szacunek wobec Dobroczyńcy, przywódcy Państwa Jedynego. A jednak nadchodzi taki dzień, gdy robi rzecz, za którą żaden z Opiekunów, to jest pracowników Urzędu Opieki (to zakamuflowana forma policji bezpieczeństwa), by go nie pochwalił  przejawia indywidualizm i zaczyna pisać pamiętnik. Jego historię poznajemy właśnie z czterdziestu zachowanych notatek.
Kolejnym punktem zwrotnym w życiu konstruktora Integralu okazuje się znajomość z tajemniczą I-330, za którą początkowo nie przepada, ale która z czasem staje się jego obsesją. Dzięki niej trafia do Domu Starożytności  muzeum, które pokazuje, jak wyglądał świat i jak żyli ludzie przed Wojną Dwustuletnią (między miastem a wsią) oraz wielkim głosem  w którym odbywają pierwszą z zasadniczych rozmów. Zadane wtedy przez I-330 pytania długo nie dają mężczyźnie spokoju, rosną w nim i skłaniają do przemyśleń, które prowadzą na skraj zdrady. Sytuacja polityczna w Państwie Jedynym zaognia się praktycznie z dnia na dzień, a do eskalacji konfliktu dochodzi w Dniu Jednomyślności. Δ-503 znajduje się wówczas na moralnym rozdrożu; poznaje prawdziwe intencje swoich znajomych. A wszystko to w chwili, w której tak dobrze znany mu świat zaczyna się rozpadać. Powieść Zamiatina, mimo modernistycznej formy, czyta się jak sensacyjny thriller science fiction. Zwłaszcza w końcówce, gdy wydarzenia nabierają tempa i rozmachu, a zwrot akcji czai się w każdej notatce bohatera.
Z pomysłem napisania My Jewgienij Iwanowicz nosił się od zimy 1917/1918 roku, czyli wpływ na to miała na pewno rewolucja październikowa. Pisał powieść natomiast w latach 1920-1921, kiedy władza radziecka toczyła wojnę z Polską i jednocześnie starała się zgnieść wrogów wewnętrznych (białych, eserowców, anarchistów). Stosowano już wtedy terror na masową skalę, ale do budowy państwa totalnego z przywódcą pokroju Stalina (w którym po latach można było widzieć Dobroczyńcę) było jeszcze daleko. Pod tym względem książka Zamiatina jawi się więc jako wizja profetyczna, zapowiadająca to, co dopiero nadejdzie. Pewnie dlatego, mimo rozpętanej pod koniec lat 20. nagonki przeciwko pisarzowi, pozwolono mu wyjechać z kraju. Stalin nie odnosił bowiem fabuły My bezpośrednio do siebie. Gdyby powieść powstała kilkanaście lat później, chociażby w połowie lat 30., los pisarza byłby na pewno inny, po wielekroć okrutniejszy. W czasach Wielkiej Czystki obywatele Związku Radzieckiego trafiali na wiele lat do łagrów za opowiadanie dowcipów. Jaka by więc była kara za stworzenie My?
Styl powieści oddaje niepokój świata, jaki zrodził się w wyniku pierwszej wojny światowej. Świata co rusz wstrząsanego niepokojami i rewolucjami (poza Rosją były jeszcze przecież Niemcy i Węgry). Zamiatin chętnie i bardzo konsekwentnie posługuje się równoważnikami zdań; jego opisy, jak i dialogi, są krótkie i konkretne  służą nie tylko popychaniu akcji do przodu, ale też podtrzymywaniu nieustannego napięcia. Chociaż wizja Jewgienija Iwanowicza może wydawać się groteskowa (na to wskazuje wielu krytyków), znacznie więcej w niej, aniżeli absurdu i groteski, jest grozy. Jestem gotów uwierzyć w to, że pisząc My, autor był przerażony tym, co go czeka w przyszłości. Nie potrafił tego jeszcze nazwać z imienia, ale przeczuwał, że wielkimi krokami zbliża się totalitarne Państwo Jedyne, w którym jednostka jest niczym. Jakże złowróżbnie brzmi w kontekście tego, co stanie się w Związku Radzieckim w latach 30. XX wieku, dialog, jaki Δ-503 odbywa w Urzędzie Medycyny: Źle z wami! Widocznie wytworzyła się wam dusza. ()  To bardzo niebezpieczne?  Nieuleczalne.
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  Sześć światów Hain:Świat piąty

  Miłosz Cybowski

  Ursula K. Le Guin Sześć światów Hain
  

  
  Słowo »las« znaczy »świat« Ursuli Le Guin jest najbardziej pesymistyczną historią spośród wszystkich powieści z cyklu. Bo choć ostatecznie mieszkańcy porośniętej gęstym lasem planety zdołali wywalczyć wolność, to ich świat nigdy nie będzie taki sam.
[image: Sześć światów Hain]
Powieść po raz pierwszy ujrzała światło dzienne w 1972 roku jako część antologii Again, Dangerous Visions. W 1973 roku zdobyła nagrodę Hugo. Osobnego wydania doczekała się cztery lata później, w 1976 roku. Historycznie jest ona umiejscowiona w dość wczesnym okresie uniwersum, na krótko po wynalezieniu ansibli, kiedy jeszcze głównym sposobem porozumiewania się między zamieszkującymi różne planety ludźmi były wiadomości przekazywane przy pomocy podróżujących między światami statków kosmicznych.
Akcja rozgrywa się na skolonizowanej przez Ziemian (którzy, o czym warto pamiętać, wcale nie stanowią w tym uniwersum głównej rasy ludzi) planecie o nazwie Nowa Tahiti. Choć kolonizacja to raczej niewłaściwe słowo  jest ich wszak zaledwie kilka tysięcy, a głównym zadaniem, jakie przed nimi stoi to, według jednego z bohaterów, kapitana Davidsona, ujarzmienie tego globu. Co oznacza ni mniej, ni więcej, tylko rabunkową gospodarkę i wycinanie gęstego, porastającego wszystkie lądy lasu. Nie ma w tym żadnego innego celu niż zarobek  na spustoszonej przez podobne podejście do ekologii Ziemi drewno jest praktycznie niedostępne i na tyle cenne, by opłacało się sprowadzać je z odległej o dwadzieścia siedem lat świetlnych planety. W momencie, w którym rozpoczyna się akcja, problemy związane z obfitą wycinką lasów na Nowej Tahiti zaczynają być dostrzegalne, zaś proekologiczne przesłanie książki będzie towarzyszyło nam aż do końca.
Początek zaskakuje również z innego powodu. Jest nim wspomniana wyżej postać kapitana Davidsona, człowieka w pełni oddanego swojej pracy i przekonanego, że nikt, kto nie dorównuje jego poziomowi męskości nie zasługuje na szacunek. Bycie macho to dla niego chleb powszedni i wcale się tego nie wstydzi. Ale mimo to trudno jednoznacznie powiedzieć, czy Le Guin starała się go odmalować jako postać typowo negatywną. Choć możemy się nie zgadzać z poglądami Davidsona, ten grubo ciosany archetyp prezentuje się jako całkiem przemyślana krytyka samczej dominacji określanej przez pierwotne instynkty takie jak zdobywanie kobiet i brutalna walka. Nie ma on żadnych wątpliwości co do tego, że zamieszkujący planetę tubylcy  niscy, porośnięci futrem i przypominający mu ziemskie małpy  to rasa, której bliżej do zwierząt niż do ludzi. Zaś fakt, że nie próbowali oni nawet stawiać oporu Ziemianom tylko potwierdzał ich niższy status na drabinie ewolucji:
Prędzej czy później stworzaki zostaną sprzątnięte i równie dobrze mogłoby się to stać prędzej. Tak to już jest. Istoty prymitywne zawsze muszą ustąpić istotom cywilizowanym. Albo dać się zasymilować. Ale, do diabła, przecież nie możemy zasymilować stada zielonych małp.

Nic nie trwa jednak wiecznie. Cztery lata po przybyciu Ziemian na planetę jeden z miejscowych imieniem Selver decyduje się rzucić wyzwanie lepiej uzbrojonym i pewnym siebie przybyszom, paląc obóz, w którym stacjonował Davidson i mordując wszystkich jego mieszkańców. Los chciał, że sam kapitan Davidson znajdował się wtedy zupełnie gdzie indziej, dzięki czemu uniknął masakry i poznał Selvera, który był za nią odpowiedzialny. Ci dwaj mają swoją historię, a dalsze wydarzenia zostają nakreślone właśnie w kontekście ich rywalizacji, czy może raczej  determinacji Ziemianina, by całkowicie pozbyć się wszystkich tubylców, nawet wbrew rozkazom dowódców.
Rzecz przedstawia się zupełnie inaczej z punktu widzenia Selvera i jego współplemieńców.
 Więc jak to jest z tymi istotami, Selverze? Wyglądają jak ludzie, mówią jak ludzie, a nie są ludźmi?

 Nie wiem. Czy ludzie zabijają ludzi, chyba że w napadzie szału? Czy jakieś zwierzę zabija swych współbraci? Tylko owady. Wyludzie zabijają nas tak łatwo, jak my zabijamy węże. Ten, który mnie uczył, powiedział, że zabijają się nawzajem w kłótniach, a także grupami, jak walczące mrówki. Nie widziałem tego. Ale wiem, że nie oszczędzają kogoś, kto prosi o życie. Uderzają w pochyloną szyję, widziałem to! Jest w nich pragnienie zabijania i dlatego uznałem, że należy ich unicestwić.

Nie chodzi tu więc jedynie o pragnienie zemsty, ale o odmienność kulturową i konflikt oparty na tym, w jaki sposób obie grupy się postrzegają. Dla Ziemian stworzaki, jak ich nazywają, nie mogą być ludźmi, bo przecież są małe, nie bronią się i można je łatwo zagonić do niewolniczej pracy. Dla miejscowych (którzy naturalnie samych siebie uznają za ludzi, zaś przybyszów określają mianem wyludzi) głównym wyróżnikiem nie jest wygląd, ale zachowanie. Pokojowo nastawieni mieszkańcy planety nie są w stanie zrozumieć, jak jeden człowiek może świadomie mordować drugiego  tylko owady posuwają się do takich zachowań. Ale w walce z przybyszami nie chodzi o pustą zemstę, czego dowodzi Selver kilkukrotnie.
Szkoda, że inne elementy związane ze zwyczajami i kulturą miejscowych nie zostały bardziej rozwinięte. Historia bardzo wiele na tym traci i w efekcie jesteśmy zmuszeni albo sami dopisywać swoje interpretacje do tego, co Le Guin zdecydowała nam się zaprezentować, albo pogodzić się z tym, że w Słowo las znaczy świat to dość indywidualny konflikt między Davidsonem a Selverem stanowi główną oś fabuły. Cała historia jest krótka i pozbawiona tej samej głębi, jaka cechowała Lewą rękę ciemności, ale też w porównaniu z pozostałymi częściami cyklu prezentuje się ona nie najlepiej. Jej antywojenne i antykolonialne przesłanie, mające swoje źródło w toczonej w latach 70. wojnie w Wietnamie, jest bardzo oczywiste i nie pozostawia miejsca na bardziej zniuansowane interpretacje.
Również na tle pozostałych powieści zupełnie odmienne jest tutaj zakończenie, w którym dominuje pesymizm. To nie sukces Rocannona, ochrona miejscowych plemion i zjednoczenie ich z Alterranami przez Agata, przechytrzenie Shinga czy wreszcie okupione śmiercią Estravena przyłączenie Gethen do Ekumeny. Choć Selver faktycznie powiódł swoich ludzi do zwycięstwa nad Ziemianami, ale za bardzo wysoką cenę, jaką było wprowadzenie konceptu morderstwa do ich świata. Właśnie dlatego został określony mianem boga: kogoś, kto zmienia rzeczywistość.
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  PRL w kryminale:Cygan zobaczył, żołnierza powiesili

  Sebastian Chosiński

  Zygmunt Sztaba Różowa koperta
  

  
  Tę książeczkę bardzo łatwo przegapić. Jej objętość i rozmiary są bowiem niewielkie. Seria, w jakiej się ukazywała, po zaledwie trzech latach znikła z rynku wydawniczego. A jednak warto zadać sobie trud i zapolować w antykwariatach na Różową kopertę. Powód jest być może tylko jeden, ale za to przekonujący  jej autorem jest dobrze znany z tej rubryki Zygmunt Sztaba.
Ekstrakt: 50%
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Gdzie rozgrywały się fabuły najbardziej znanych polskich powieści milicyjnych? Bez wątpienia w dużych miastach: Warszawie, Krakowie, Szczecinie. Chociaż bywało też, że ich autorzy przenosili czytelnika na prowincję, a niektórzy wprost na wieś. Tak zrobił na przykład Zygmunt Zeydler-Zborowski w powieści, w której po raz pierwszy wykorzystał postać Franciszka Kociuby (Nawet umarli kłamią, 1971). Ale prawdziwym orędownikiem małych miast i miasteczek okazał się Zygmunt Sztaba, który z dala od metropolii warszawskiej i innych wielkich aglomeracji umieścił na przykład akcję Śmierci w lustrze (1959) oraz Puszki błękitnej emalii (1959). Jeszcze dalej  a może trafniej byłoby stwierdzić: jeszcze głębiej  zapuścił się w wydanym dwa lata wcześniej opowiadaniu Różowa koperta. Bo choć jego bohaterem jest funkcjonariusz Komendy Głównej MO, to jednak śledztwo prowadzi w fikcyjnej wsi (a precyzyjniej: gromadzie) Toczydła.
Warto wspomnieć, że gromada, obejmująca zazwyczaj kilka wsi, była funkcjonującą w latach 1954-1972 jednostką podziału administracyjnego w Polsce Ludowej. Powstały one po likwidacji gmin i przez nie ponownie zostały po osiemnastu latach zastąpione. Różowa koperta ukazała się w 1957 roku w publikowanej przez katowickie wydawnictwo Śląsk Biblioteczce Złotej Podkowy. Była to pierwsza w Polsce Ludowej seria pocket-booków; ukazywała się w latach 1957-1960 i była rozprowadzana za pośrednictwem kiosków Ruchu. W tym czasie ukazały się pięćdziesiąt cztery książeczki, których podstawowymi atutami były mały format (spokojnie mieściły się w kieszonce marynarki, a może nawet spodni) oraz niska cena (zaledwie trzy złote). Obok autorów zagranicznych, nierzadko bardzo cenionych, jak Guillaume Apollinaire, Arthur Conan Doyle, Jack London czy Ambrose Bierce, wydawano w niej także polskich twórców. Nazwiska części z nich nic już chyba dzisiaj czytelnikom nie powiedzą (Bogdan Brzeziński, Jan Brzoza, Stanisław Broszkiewicz), ale trafiali się i bardziej rozpoznawalni prozaicy, jak Adam Hollanek (choć popularność zyskał dopiero później), Antoni Marczyński (co zaskakuje o tyle, że jako emigrant polityczny trafił w 1951 roku na czarną listę) oraz właśnie Zygmunt Sztaba.
Sztaba nie należał do uznanych twórców, lecz dzięki gazetowcom, pulpowym broszurom i sensacyjnym kryminałom (Eryk Müller poszukuje siostry, 1946; Giełda przestaje notować, 1947; Zielona granica, 1948; W ślepym zaułku, 1948; Zemsta Mariana Boruty, 1956) czytano go nader chętnie. Jego opowiadania i powieści miały bowiem posmak przedwojennej literatury popularnej, którą pod koniec lat 40., jako nieprawomyślną i kojarzoną z sanacyjną rozrywką, wycofano z bibliotek. Teraz przynajmniej  w nieco przemodelowanej formie i z inteligentnymi milicjantami w rolach głównych  powróciła. Akcja Różowej koperty rozgrywa się w środku wyjątkowo upalnego lata. Porucznik z Komendy Głównej (jego imienia ani nazwiska nie poznajemy) zostaje wysłany przez swego przełożonego na dwa, może nawet trzy miesiące na prowincję  do województwa, które ma wyjątkowo słabe wyniki wykrywalności poważnych przestępstw. Zdolny oficer ma najpierw zagrzebać się w archiwum, wybrać sobie kilka dobrze rokujących śledztw i rozwiązać je, doprowadzając sprawców za kratki.
Łatwo powiedzieć, trudniej wykonać! Ale milicjantom przecież niczego nie trzeba powtarzać dwa razy. Porucznik rusza więc w teren i kiedy zaczyna wertować teczki, od razu wpada mu w oko sprawa zabójstwa niejakiego Marcina Kozubskiego, mieszkańca gromady Toczydła. Oficer wybiera się tam, a przyjmuje go nadzwyczaj gościnnie, sam mieszkający w wyjątkowo skromnych warunkach, sierżant Knapik. Wizytę w Toczydłach przybysz ze stolicy rozpoczyna od spóźnionych oględzin miejsca zbrodni. Kozubski został zabity trzy miesiące wcześniej, w połowie kwietnia, ktoś uderzył go ciężkim przedmiotem w głowę, a ciało porzucił w krzakach. Dochodzenie pierwotnie prowadzili funkcjonariusze z komendy powiatowej, ale nie udźwignęli jego ciężaru i poddali się. Pytanie czy zachowali się w pełni profesjonalnie? Porucznik ma co do tego wątpliwości, choć oczywiście głośno ich nie wypowiada (pojawiają się raczej między wierszami), nie będzie przecież kalał własnego gniazda. Już na samym początku stwierdza, że popełniono jeden, ale za to podstawowy, błąd.
Pośrednim świadkiem zdarzenia był przebywający wtedy w okolicy ze swoim taborem Rufin Gabor (Sztaba używa zwyczajowego w tamtej epoce określenia Cygan), który zeznał, że z daleka widział wieczorem w dniu śmierci Kozubskiego uciekającą z miejsca późniejszego znalezienia zwłok dziewczynkę. Nie, nie, ona nie zamordowała, ale fakt jej panicznej ucieczki wzbudza pewne podejrzenia. Knapik później co prawda przesłuchał wszystkie dziewczynki w gromadzie nie, jednak nie wszystkie  jednej odpuścił. Kiedy przyszedł wypytać Helenkę Zawiślakową, jej ojciec zaatakował sierżanta, przekonując, że mała jest chora i należy zostawić ją w spokoju. Teraz  trzy miesiące później  porucznik nie ma zamiaru odpuścić i pierwsze kroki po wizycie na miejscu zdarzenia kieruje do zagrody Zawiślaków. Tym sposobem wywołuje efekt domina, chociaż droga do wykrycia sprawcy zabójstwa wcale nie okaże się łatwa. Najważniejsze jednak, że zakończona sukcesem, co wpłynie na poprawę niechlubnych statystyk w województwie.
Rozmiary tekstu pod wieloma względami przypominają wydawaną od końca lat 60. XX wieku serię Iskier Ewa wzywa 07, w której zresztą Zygmunt Sztaba także później publikował (To nie było samobójstwo!, 1957/1971; Śmierć lichwiarza, 1961/1970). Różowa koperta to niezbyt rozbudowane opowiadanie, nie ma więc co oczekiwać po nim ani skomplikowanego dochodzenia, ani pogłębionych portretów psychologicznych; są za to  i tego w twórczości Sztaby nigdy nie brakowało  nagłe i zaskakujące zwroty akcji. Są też w miarę możliwości wiernie oddane realia polskiej wsi drugiej połowy lat 50. i mentalność jej mieszkańców, którzy nie zdążyli jeszcze podnieść się po okresie rozkułaczania i przymusowej kolektywizacji. Na bogatych gospodarzy, którzy  po Październiku 1956 roku stało się to możliwe  odzyskują swoją własność, a nawet myślą o kolejnych inwestycjach, biedacy patrzą z zazdrością. Odżywają więc dawne sąsiedzkie animozje, a że polscy chłopi skorzy są do wypitki i wybitki  dodawać chyba już nic nie trzeba.
Podsumowując: ciekawa, ale nie najwyższych lotów artystycznych, kryminalna ramotka z czasów, kiedy peerelowska powieść milicyjna stawiała pierwsze kroki. Przeczytać warto, lecz liczyć na to, że zostanie w pamięci na dłużej  nie należy.
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  Ech, ta magiczna młodzież

  Sławomir Grabowski

  Naomi Novik Scholomance. Mroczna wiedza
  

  
  Scholomance. Mroczna wiedza Naomi Novik otwiera intrygujący cykl fantasy dla trochę młodszego czytelnika. Znajdziemy w nim szkołę dla dzieci i młodzieży obdarzonej magicznymi zdolnościami Brzmi znajomo? Owszem, choć powieść stara się nie popaść w sztampowość.
Ekstrakt: 60%
[image: Scholomance. Mroczna wiedza]
Poprzednie, samodzielne tytuły Naomi Novik (Wybrana i Moc srebra) ciekawie łączyły baśń, fantasy i historyczne realia bliskie Polakom. Mroczna wiedza nie sprawia już tak dobrego wrażenia. Nie ma tu już niby-słowiańskiego świata, został on zastąpiony szkołą magiczną zakotwiczoną nie w konkretnym miejscu, a w otchłani. Autorka nawiązuje raczej do tradycji kultury angielskiej i tamtejszych elitarnych szkół  zresztą, Scholomance stworzyli w czasach edwardiańskich czarodzieje z Manchesteru. Jest więc w niej podział na elitarne enklawy (nowojorską, londyńską itp.), do których aspirują utalentowani prymusi. Rywalizacja, owszem, jest, ale nie tak mordercza jak w Igrzyskach śmierci, wrogami są tu głodne magii potwory, a nie inne dzieciaki (chociaż są wyjątki). Co dość zaskakujące  nie ma w niej nauczycieli, ale są sale lekcyjne, testy i egzaminy. Dzieciaki uczą się z podręczników, praktyki w warsztacie czy wymieniając się magiczną wiedzą z innymi.
Bohaterka, Galadriel Higgins, kreuje się na osobę wybitnie aspołeczną i tak jest traktowana, a i czytelnikowi, pomimo pierwszoosobowej narracji, początkowo dość trudno ją polubić. Nosi imię, a jakże, po tolkienowskiej władczyni Lothlórien. Matka czytała Tolkiena córce na dobranoc, ale nie pozwalała jej oglądać dzieł Petera Jacksona, ponieważ była rozczarowana skalą przemocy filmowych adaptacji. Niechęć do brutalności pojawia się też w powieści, gdy kwestionowana jest, jako nierealistyczna, wizja morderczych dzieci z Władcy much Williama Goldinga. Zaskakujący purytanizm  w powieści dzieci giną często, choć na sposoby rodem z horroru raczej niż kryminału. Przykładowo: po pożarciu przez jedno z monstrum, człowiek nie umrze, ale będzie w jego wnętrzu trawiony w nieskończoność, cierpiąc ogromny ból. Czy to nie przebija wizji Petera Jacksona?
Matką Galadriel była powszechnie lubiana czarodziejka-uzdrowicielka. Ale według (dość oklepanego) proroctwa prababki to prawnuczka właśnie sprowadzi śmierć i zniszczenie na wszystkie enklawy świata. Zresztą, może to i dobrze, gdyż owe enklawy z racji swej klasowości nie są zbyt ciekawym zjawiskiem, a raczej odpowiednikiem korporacji wychwytujących najlepszych absolwentów. Ale to enklawy stworzyły szkołę, żeby ochronić młodych czarodziejów przez złowrogami żywiącymi się ich magiczną mocą. Stąd nieustanne życie w poczuciu zagrożenia. Ostateczny egzamin, konfrontację z potworami, przeżywa połowa uczniów, a generalnie kończy szkołę jedna czwarta, przy czym większe szanse przeżycia mają dzieci z enklaw. Za ochronę płacimy pracą, udręką i strachem i tymi, którym nie udaje się przeżyć. Czyli szkoła to azyl (młody czarodziej w świecie zewnętrznym to bardzo łatwy łup), ale zarazem miejsce-pułapka, przy którym Hogwart to przedszkole. Oczywiście niezbędny jest też wątek romansowy  póki co, dość przewidywalny, choć ostatnim zdaniem powieści autorka próbuje nieco namieszać.
Warto docenić bestiarium, ciekawie przetłumaczone na polski. Znajdziemy w powieści złowrogi, paszczory, syrenopająki i mrugoszkoczki. Magia w powieściowym świecie jest zarazem ujęta w karby zasad, ale jest też czymś wolicjonalnym. Moc magiczną można generować wykonując ćwiczenia fizyczne, tańcząc albo szydełkując (!)  w ten sposób ładuje się specjalne kryształy. Można też ją pozyskiwać z żywych stworzeń. Żaden czarodziej nie wierzy w magię, gdyż jest to zjawisko realne, jak elektryczność. Ale z drugiej strony, na baśniową modłę, wiara powołuje rzeczy do istnienia, a niewiara przeciwnie. Recytując magiczne inkantacje, trzeba wierzyć w ich powodzenie. Sale lekcyjne są tam, gdzie uczniowie się spodziewają je znaleźć. Natrafienie na potwora jest prawdopodobne, jeśli dziecko spodziewa się spotkać go w ciemnym zaułku. A jeśli jesteś mugolem niewierzącym w potwory  nic ci nie zrobią, nawet ich nie zauważysz albo uznasz za np. mysz.
Podobać się może architektura Scholomance  zawieszona w otchłani szkoła jest olbrzymim mechanizmem obrotowym, trochę na podobieństwo zegara. Zamiast mapy świata, jak niemal w każdej książce fantasy, mamy tu plany tej budowli w klimatycznym, staroświeckim stylu. Scholomance ma też swoje zasady. Oto jedna z nich: Szkoła ściga cię, jeśli czegoś nie zrobisz (nie dostarczysz na czas testu), ale nic jej nie obchodzi, jeśli oszukujesz (ściągasz). Brzmi niepokojąco znajomo?
Powieść jest solidną przedstawicielką young adult w konwencji fantasy, przyzwoicie napisaną i z ciekawą kreacją świata, choć w kontekście poprzednich dokonań autorki wydaje się jednak małym krokiem w tył.
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  Marzenie życia

  Joanna Kapica-Curzytek

  Jan Pelczar Lecę
  

  
  Lecę Jana Pelczara jest ciekawym zapisem wypowiedzi pilotów na temat różnych aspektów latania. Autor najbardziej koncentruje się na lotnictwie pasażerskim, co pozwala czytelnikom wniknąć w specyfikę tej obrosłej wieloma mitami dziedziny transportu. Książka jest także opowieścią o pasji i spełnianiu życiowych marzeń.
Ekstrakt: 70%
[image: Lecę]
To Leonardo da Vinci zaprojektował pięćset lat temu pierwszą lotnię. Zaledwie nieco ponad stulecie temu bracia Wright skonstruowali pionierską latającą maszynę, spełniając odwieczne marzenie ludzkości o lataniu. Dzisiaj do samolotu wsiadamy niemal jak do autobusu, czasami nawet grymasząc przy przedłużających się kontrolach bezpieczeństwa lub opóźnieniach. Są tacy, którzy panicznie boją się latać (choć w lotnictwie pasażerskim stale robi się coraz bezpieczniej). Ale zawsze są przede wszystkim osoby, które nie wyobrażają sobie innego życia niż to spędzane w kabinie pilota za sterami. Zawodowi piloci i pilotki.
Dotarł do nich Jan Pelczar, który zadaje różnorodne pytania i słucha, co mają do powiedzenia profesjonaliści. Pod zmienionymi imionami chętnie wypowiadają się na temat rozmaitych stron swojego zawodu. Autor koncentruje się kolejno na konkretnych problemach i zagadnieniach latania, przytaczając w odniesieniu do nich możliwie jak najwięcej wypowiedzi. Bohaterów tej książki jest dużo, dlatego nie ma potrzeby przywiązywać się do nich lub próbować składać sobie w całość ich sylwetek. Podczas lektury najlepiej skupić się na tym, co mają do powiedzenia.
Chciałem zrealizować marzenie życia. Za wszelką cenę, wyznaje jeden z rozmówców autora. Jan Pelczar dokładnie pokazuje, z czym wiąże się realizacja tego rodzaju zamierzeń. Jest to skomplikowana inwestycja, polegająca nie tylko na ponoszeniu wysokich finansowych kosztów szkoleń. Wiąże się ona również z koniecznością ułożenia sobie na nowo relacji z bliskimi (dla których ma się odtąd dramatycznie mało czasu), a także całkowitą zmianą stylu życia, podporządkowanego widniejącym w grafiku godzinom pracy i dyżurów. Wszystko to jest bardzo absorbujące, ale w niejednym przypadku może się okazać, że dostajemy nic za wszystko. Jak podkreśla inny bohater książki, inwestuje się tak dużo, że na końcu [to] jedyny zawód, który możesz wykonywać, a nie ma gwarancji zatrudnienia. Chociażby z racji kryzysów w branży.
Ten ostatni trwa nadal i ma związek z pandemią koronawirusa. Lecę zawiera dużo aktualnych szczegółów dotyczących kondycji branży lotniczej w ostatnich dwóch latach. I choć linie różnych krajów wracają do przewożenia pasażerów, nadal jeszcze podróże nie są tak masowe, jak to było przed wybuchem pandemii. Trudno na razie wyrokować, czy taki stan rzeczy się utrzyma.
Lecę bardzo dobrze pokazuje zmiany w systemie szkolenia pilotów, które zaszły w ostatnim czasie. Niegdyś punktem wyjścia było przeważnie lotnictwo wojskowe, a także szybownictwo. Obecnie są już inne możliwości dołączenia do grona zawodowych pilotów. Przekłada się to na podejście do latania oraz na jakość współpracy z innymi, którzy odpowiadają za lot. Również kwestie zdrowotne są dzisiaj postrzegane inaczej niż kiedyś. Kwalifikacja do zawodu pod tym kątem jest teraz o wiele mniej restrykcyjna niż dawniej. To może być dobrą wiadomością dla ewentualnych kandydatów, ale z drugiej strony  zaporowe stały się koszty szkoleń i licencji.
Jaką osobą powinien być wyszkolony pilot? Na ogół mamy przed oczami romantyczny wizerunek kapitana jako wysoko zadzierającego głowę samotnego wilka, pozostającego samemu ze sobą i z podejmowanymi decyzjami, którym inni muszą się milcząco podporządkować. Tymczasem na tym stanowisku najbardziej przydatną kompetencją jest umiejętność pracy w zespole. Świetnie zostały ujęte przez rozmówców Jana Pelczara scenki z rozmów kwalifikacyjnych i praktycznych testów, nastawionych na wyłonienie najlepszych kandydatów przez komisje kwalifikujące.
Jak się okazuje, bycie pilotem to wcale nie jest taka zdrowa praca. Minusem jest wielogodzinne siedzenie w niewygodnym fotelu oraz złe odżywianie (posiłki serwowane na pokładzie spożywane na dłuższą metę nie sprzyjają zachowaniu formy i utrzymania zdrowego trybu życia). Co wobec tego wynagradza wszystkie te niewygody? Odpowiedzi rozmówców, nie zawsze oczywiste, mogą zadziwić, zaimponować, ale też i rozbawić.
Swoje miejsce w książce mają także katastrofy lotnicze. Są tu ciekawe spostrzeżenia, analizy, próby wyjaśnienia tego, co się wydarzyło w wielu miejscach na świecie. Czy piloci mogą wyciągać z tego wnioski i unikać błędów? Lotnictwo to szkoła pokory. Gdy ktoś popada w rutynę, to oznacza, że przestaje być pokorny, co prędzej czy później źle się kończy, czytamy.
Jaka będzie przyszłość pasażerskiego lotnictwa? Czy spełni się wizja z dowcipu, że w kabinie pilotów niedługo będzie latał pilot i zamiast drugiego oficera pies, pilnujący, aby pilot niczego nie dotykał? Jak się okazuje, główna przeszkoda, by dążyć do sterowania samolotami z ziemi, tkwi w nas, pasażerach, którzy z trudem zaakceptowaliby takie rozwiązanie jako potencjalnie niebezpieczne. Nie ma też na razie mowy o wprowadzeniu do powszechnego użytku bezzałogowych maszyn. To też zostało interesująco omówione w książce Jana Pelczara.
Lecę kończy się dosyć zaskakująco - szerokim ujęciem zagadnienia latania przez pryzmat ekologii oraz dobrostanu naszej planety. Problem nadmiaru pilotów na rynku nabiera w tym kontekście intrygującego wymiaru. Konieczność zadbania o zrównoważony transport oraz dalsza troska o bezpieczeństwo to nowe perspektywy rozwoju branży lotniczej.
Książka Jana Pelczara jest na czasie, aktualna, zawiera wiele ciekawych szczegółów dotyczących zawodu pilota, czasami mało znanych osobom spoza branży. Lecę jest okazją, aby zdementować niejedno fałszywe przekonanie na jej temat, pozwala też lepiej rozumieć, dlaczego pasażerowie muszą poddawać się takim, a nie innym procedurom. Podczas lektury odsłania się przed nami niejedna tajemnica dotyczącą tego, na czym polega pasja latania oraz determinacja, aby pracować w zawodzie i odnosić w nim sukcesy.
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  W podziemnym kręgu:Niektórzy po prostu chcą patrzeć, jak świat płonie

  Marcin Knyszyński

  
  

  
  W Portland, w stanie Oregon, żyje pisarz, którego twórczość przypomina trochę to, co pisze jeden z literackich enfant terrible, francuski obrazoburca i skandalista, Michel Houellebecq. Chodzi tutaj zarówno o sposób oddziaływania na szeroką publiczność, jak również o przekazywane treści i poruszane tematy. Mowa oczywiście o Chucku Palahniuku. A jeśli już poznawać twórczość tego niepokornego literackiego łobuza, to nie można zacząć inaczej niż od kultowego (określenie użyte z całą odpowiedzialnością) Fight Clubu, wydanego w Polsce przez Niebieską Studnię w 2006 roku.
[image: Fight Club. Podziemny krąg]
Każdy, kto choć trochę interesuje się popkulturą, kojarzy zdanie wykrzykiwane w podziemiach przez Brada Pitta: Pierwsza zasada klubu walki to nie mówić o klubie walki!. Emocjonujący, znakomity film Davida Finchera jest przykładem ekranizacji, która zdecydowanie pomogła literackiemu pierwowzorowi (osobiście stawiam go nieco wyżej) zaistnieć w popkulturze i przebić się do szerszego grona odbiorców. Powieść z 1996 roku, opowiadająca o zblazowanym, znudzonym swoim dostatnim, lecz pustym życiem japiszonie, który złorzeczy całemu chylącemu się ku upadkowi światu i wyzywa go na krwawy pojedynek, jest wściekłym wrzaskiem skierowanym do reprezentantów pokolenia X. Wrzaskiem, który nie cichnie nawet po zamknięciu książki.
Bezimienny narrator, któremu już od samego początku nie ufamy za grosz, pracuje w pewnej samochodowej korporacji, jako specjalista od wycofywania z rynku wadliwych produktów. Cały czas lata samolotami z jednego miejsca w drugie, tworzy statystyki występowania usterek, żyje w swoim małym luksusowym mieszkanku tylko od jednego lądowania do drugiego i cierpi na chroniczną bezsenność. Nie widzi on sensu w życiu, które musi wieść. Tylko udawanie chorego na raka i branie udziału w terapeutycznych sesjach, gdzie panuje niepodzielnie atmosfera beznadziei, pozwala mu pogodzić się choć na chwilę z tym, że przecież jego życie i problemy nic nie znaczą. Nie ma zatem potrzeby kopać się z koniem i można spokojnie zasnąć. Wszystko zmienia się z chwilą, gdy na jednej z takich sesji poznaje Marlę Singer, udającą dokładnie tak samo jak on, a podczas jednej ze służbowych podróży spotyka człowieka, który całkowicie odmieni jego życie  Tylera Durdena.
Tyler zabiera narratora w podróż mającą wyzwolić tajoną w nim energię, odkryć prawdziwe życie, uświadomić gigantyczny potencjał, który tkwi w każdym człowieku. Katalogowo urządzone mieszkanko narratora eksploduje w niewyjaśniony sposób, on sam wprowadza się wraz z Marlą i Tylerem do opuszczonego domostwa przeznaczonego do rozbiórki. Nocami bierze udział w tajnych spotkaniach klubu walki, w którym  bijąc do nieprzytomności anonimowego przeciwnika lub sam zbierając cięgi  czuje, że żyje bardziej niż kiedykolwiek przedtem. Zaczyna się rebelia przeciwko cywilizacji, przeciwko zdemoralizowanej codzienności. Wszystko to jednak wymaga gigantycznej ofiary, na którą być może nie każdy jest gotowy. A, według idei zawartej w powieści Palahniuka, powinien, jeśli chce liczyć na jakiekolwiek ocalenie.
[image: Podziemny krąg]
Fight Club skierowany jest do odbiorcy, który z założenia jest dość wyraźnie określony. Jest to wspomniane już wiecznie dorabiające pokolenie X. Jego reprezentanci, żyjący w dobrobycie lat dziewięćdziesiątych, które nie przynoszą żadnej istotnej obyczajowej rewolucji, czują się pominięci i zapomniani przez historię. Nic nie cementuje tej generacji, nie ma gdzie skanalizować emocji i chęci buntu, które w każdym pokoleniu drzemie. Co mówi Palahniuk swojemu czytelnikowi?
Masz pracę, której nienawidzisz, która wtłacza twój świadomy tego faktu umysł w pozbawione życia arkusze kalkulacyjne i nudne prezentacje multimedialne. Jesteś ciągle w podróży, poznajesz ludzi, których wcale nie chcesz znać, gonisz za sukcesem, który nie daje ci szczęścia. Masz mieszkanie jak z gazetki Ikei, pełne markowych mebli, idiotycznych wazoników, do których i tak nie wkładasz kwiatów i kuchnię z masą funkcjonalności, które wykorzystujesz może w dziesięciu procentach. Nie posiadasz już rzeczy  to one cię posiadają. Lampy, krzesła, smartfony, dywany i talerze w kredensie zaczynają cię definiować. Bo jak się nie wie, czego się chce, to się ma, czego się nie chce. A przecież wszystko co kiedykolwiek osiągniesz i tak skończy w śmieciach; wszystko z czego będziesz dumny skończy w rynsztoku. Uosabiasz grzechy całego swojego pokolenia, dla którego nie istnieją, żadne głębokie wartości. Próby rozmów o etyce czy religii zbywasz pobłażliwym machnięciem ręką, jesteś przecież mądrzejszy. Żyjesz w McŚwiecie, hołubisz się rzekomą wolnością, która jest przecież tylko twoim złudzeniem. Zagubiony we wszechświecie wszechmożliwości, które daje ci nowoczesność, uporczywie szukasz zniewolenia w materialistycznym hedonizmie.
Należysz do grupy młodych, silnych ludzi, którzy mogliby poświęcić swe życie jakiemuś celowi. Reklama i forsa wypłukują ci rozum, powodują, że uganiasz się za błyskotkami, których tak naprawdę nie potrzebujesz. Wmówiono ci, że ciężka praca przy korporacyjnym kieracie da ci szczęście. Że możesz być zawsze fit i trendy, że podbijesz świat i będziesz na okładkach. Nieprawda. Nie będziesz. Będziesz kasjerem w supermarkecie, kierowcą taksówki, kelnerem lub pracownikiem biurowym. Uświadom to sobie i zejdź, do diabła, na ziemię. To zwykli szarzy ludzie są solą tej ziemi, to oni mają siłę, to oni nie mają nic do stracenia, to dzięki nim żyją posiadacze, a nie odwrotnie. Dopiero gdy zrezygnujesz z własności, odrzucisz bezcelowe samodoskonalenie, wyrzucisz przez okno szwedzkie meble, rozwalisz brzęczący głupotą telewizor, będziesz prawdziwie wolny. Przestań żyć jako wynik reakcji na okoliczności, zacznij jako prawdziwy ty, z głębi duszy. Zaryzykuj. A to dopiero początek, rebelia dopiero nadchodzi.
[image: ]
Nie chciałbyś po prostu popatrzeć, jak świat płonie? Pożar ten, tym razem nie będzie bezcelowy, nie dla bezproduktywnego chaosu, lecz dla oczyszczenia, wypalenia zgnilizny toczącej cywilizację. Ratowanie kultury i ludzkości w obecnym jej stadium jest jak rzucanie palenia na łożu śmierci. Kult konsumpcjonizmu trzeba puścić z dymem i zasypać gaszonym wapnem  potrzebna jest kulturowa epoka lodowcowa, musisz doprowadzić świat do całkowitej destrukcji. Masz przecież siłę, wyzwól ją, obudź się!
Mocne przesłanie. Palahniuk nie tylko adresuje je do konkretnego odbiorcy, on używa środków wyrazu, będących znakiem czasu, w których ów odbiorca żyje. Styl autora to krótkie, teledyskowe akapity, zdania-komunikaty, to często wulgarna i prowokująca forma, to estetyka przywodząca na myśl literacki film lub komiks (Podziemny krąg wypadł już z powieściowej szuflady i ruszył w obydwa wymienione media  Palahniuk napisał scenariusz do komiksu Fight Club 2). Spójrz na swoją metrykę i definicję przywoływanego powyżej pokolenia X  być może do niego należysz. I choć prawdopodobnie masz dystans do rozgorączkowanej tyrady Palahniuka, bo nie widzisz potrzeby podnoszenia aż tak groteskowego larum, to zastanów się mimo wszystko nad tym co mówi autor.
A co z Houellebecqiem wspomnianym na początku recenzji? Zarówno on, jak i autor Fight Clubu to zdeklarowani nihiliści, mocno krytykujący nowoczesny styl życia wyzuty z głębokich wartości, oparty na hedonistycznym życiu z dnia na dzień. Obaj szokują kontrowersyjną i bezkompromisową narracją, obaj twierdzą, że tak afirmowana na Zachodzie wolność to tylko ułuda. Houellebecq jest bardziej intelektualny, smutny, pozbawiony poczucia humoru. To pasywny obserwator zachodzących nieubłaganie procesów, piszący mocno subiektywnie, głównie przez pryzmat swojej osobowości. Palahniuk pisze prościej, z wielkim sarkazmem i szpilą wbijaną co chwilę czytelnikowi, pisze obiektywnie, jakby spoza siebie. Bohaterowie Palahniuka więcej robią niż mówią a sam autor woli pójść i spuścić komuś łomot, zamiast teoretyzować.

Powieść Palachniuka ukazała się wcześniej pod tytułem Podziemny krąg nakładem wydawnictwa Prima w przekładnie Jacka Manickiego.





Tytuł: Fight Club. Podziemny krąg
Tytuł oryginalny: Fight Club
Data wydania: 13 maja 2020
Autor: Chuck Palahniuk
Przekład: Lech Jęczmyk
Wydawca:  Niebieska Studnia
ISBN: 978-83-66324-04-6
Format: 248s. 125×195mm
Cena: 33,90
Zobacz w: Kulturowskazie

Tytuł: Podziemny krąg
Tytuł oryginalny: Fight Club
Data wydania: 2001
Autor: Chuck Palahniuk
Przekład: Jacek Manicki
Wydawca:  Prima
ISBN: 83-87736-07-4
Format: 223s.
Zobacz w: Kulturowskazie
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  Do księgarni marsz:Czerwiec 2021

  Miłosz Cybowski,  Sławomir Grabowski,  Marcin Mroziuk

  
  

  
  Czerwiec zapowiada się pod znakiem ciekawych wznowień i sporej liczby interesujących nowości. Mamy też nadzieję, że pogoda do czytania na łonie natury dopisze!


Patronaty


[image: Bolesław Chrobry. Szło nowe]
Antoni Gołubiew
‹Bolesław Chrobry. Szło nowe›
Marcin Mroziuk

Osób, które doceniły walory Puszczy, nie trzeba specjalnie zachęcać do sięgnięcia po drugi tom monumentalnej powieści Antoniego Gołubiewa. Możemy mieć zaś pewność, że nakreślona tutaj wizja początków państwa polskiego przyćmi inne relacje o losach świętego Wojciecha czy przebiegu zjazdu gnieźnieńskiego.


Nowości


[image: Grzegorz VII]
Glauco Maria Cantarella
‹Grzegorz VII›
Miłosz Cybowski

Grzegorz VII to ten papież, który zmusił do uległości cesarza niemieckiego Henryka i, według autora jego biografii, również postać, dzięki której średniowieczny Kościół wstąpił na nową drogę. O czym nie wspomina polski wydawca, mamy tu do czynienia z pozycją czysto naukową  dlatego szukających popularnonaukowego podejścia czytelnicy mogą poczuć się zawiedzeni.


[image: Miasto mosiądzu]
S.A. Chakraborty
‹Miasto mosiądzu›
Sławomir Grabowski

Fantasy w bliskowschodnich realiach, początek świetnie przyjętej trylogii. Finalistka nagrody World Fantasy w kategorii Najlepsza powieść, nominacja do nagrody Locusa w kategorii Najlepszy debiut i  finalistka British Fantasy Award. Netflix już kupił prawo do ekranizacji. Autorka jest Amerykanką, ale czerpie zarówno z Księgi tysiąca i jednej nocy, jak i z klasycznej fantasy.


[image: Pytania z Kosmosu]
Neil deGrasse Tyson, James Trefil
‹Pytania z Kosmosu›
Sławomir Grabowski

Miłośnicy literatury popularnonaukowej nie powinni przegapić książki Neila DeGrassea Tysona Pytania z kosmosu. Ten powszechnie rozpoznawalny astrofizyk przybliży w niej w przystępny sposób aktualny stan wiedzy o kosmosie. Książka jest bogato ilustrowana, zawiera też tweety autora, co jest pewną nowością.


[image: Violet robi mostek na trawie]
Lana Del Rey
‹Violet robi mostek na trawie›
Sławomir Grabowski

Warte odnotowania jest ukazanie się debiutanckiego tomiku poetyckiego Lany Del Rey. Potencjał komercyjny poezji jest na ogół słaby, więc gdyby nie nazwisko piosenkarki, pewnie nikt o nim nie usłyszał. A tak  bestseller New York Timesa, miano nieodzownej poetki swoich czasów i królowej instapoezji.


[image: Rewolta]
Nadav Eyal
‹Rewolta›
Sławomir Grabowski

Intrygująca pozycja, analiza obecnego kryzysu globalizacji i czasów rewolty dokonana przez izraelskiego dziennikarza. Po części dokumentalna, po części historyczna, polecana przez Yuvala Noaha Harariego.. Nieustanny bunt jako nowe cywilizacyjne status quo?


[image: Zefiryna i księga uroków]
Sasza Hady
‹Zefiryna i księga uroków›
Sławomir Grabowski

Powieść dla młodzieży  i nie tylko  autorki kryminałów, którą do wykreowania fantastycznego świata zainspirowała praca przy Wiedźminie 3. Humor, łamanie stereotypów i potencjał na kolejne części.


[image: Lato utraconych]
Anna Kańtoch
‹Lato utraconych›
Marcin Mroziuk

W uhonorowanej niedawno Nagrodą Wielkiego Kalibru Wiośnie zaginionych nie poznaliśmy całej prawdy o wydarzeniach sprzed pół wieku, kiedy w trakcie tatrzańskiej wycieczki pięciorga studentów troje zginęło, a brat głównej bohaterki zaginął bez śladu. Możemy więc liczyć na to, że w drugim tomie trylogii Anny Kańtoch otrzymamy kolejną porcję wyjaśnień odnośnie tamtej tragedii, a jednocześnie będziemy mogli w napięciu obserwować przebieg jeszcze jednego dochodzenia prowadzonego przez Krystynę Lesińską.


[image: Płonący Bóg]
Rebecca F. Kuang
‹Płonący Bóg›
Sławomir Grabowski

Płonący bóg kończy trylogię Wojna makowa, będącą niewątpliwym hitem wydawniczym ostatnich lat. Tę militarną fantasy utrzymaną w orientalnych klimatach magazyn Time uznał w 2020 roku za jeden ze stu najlepszych utworów tego gatunku. Awans do ścisłego kanonu w dwa lata od publikacji nie zdarza się zbyt często.


[image: Pozaziemskie]
Avi Loeb
‹Pozaziemskie›
Miłosz Cybowski

Książka dotyka kontrowersyjnego tematu  autor stara się bowiem dowieść, że dziwny obiekt, który zjawił się w Układzie Słonecznym w 2017 nie był, jak powszechnie przyjmuje, pozostałością komety ani asteroidą, ale obcym statkiem zwiadowczym.


[image: Czy naprawdę schamieliśmy?]
George Orwell
‹Czy naprawdę schamieliśmy?›
Sławomir Grabowski

Autora Roku 1984 nikomu przedstawiać nie trzeba. Cieszy zatem ukazanie się jego kolejnej książki, zawierającej niepublikowane dotychczas u nas eseje, artykuły prasowe, felietony, utwory młodzieńcze i konspekty nienapisanych, niestety, utworów.


[image: Ostateczne rozwiązanie]
Robert J. Szmidt
‹Ostateczne rozwiązanie›
Sławomir Grabowski

Historiami alternatywnymi typu Hitler wygrywa wojnę można zapełnić całą półkę. Robert J. Szmidt proponuje wariant z Himmlerem i intelektualistami, a świat pod ich rządami ma być większym koszmarem niż ten rządzony przez Adolfa. Piekielnie inteligentni architekci gorsi od psychopatycznego szaleńca? Można polemizować, ale tytuł intryguje.


[image: Battle Royale]
Koshun Takami
‹Battle Royale›
Sławomir Grabowski

Kinomani być może pamiętają głośny film z 2000 roku, gdzie wystąpił m.in. sam Takeshi Kitano, a teraz mogą porównać adaptację z literackim pierwowzorem. Tytuł stał się popkulturowym fenomenem, metaforą wyścigu szczurów i Władcą much naszych czasów. Zanim pojawiły się Igrzyska śmierci, było Battle Royale.


[image: Greenpoint]
Ewa Winnicka
‹Greenpoint›
Ewa Winnicka, autorka m.in. znakomitych książek o polskich emigrantach (Angole, Głosy. Co się zdarzyło na wyspie Jersey), tym razem pozostawia Zjednoczone Królestwo i Europę i wybiera się do Ameryki, by oddać głos Polonusom z Brooklynskiego Greenpointu. Jak wygląda amerykański sen dla Polaków? 


Wznowienia


[image: Księgi Krwi I−III]
Clive Barker
‹Księgi Krwi I−III›
Sławomir Grabowski

Ekskluzywne, zbiorcze wydanie Ksiąg krwi Clivea Barkera (póki co tomy 1-3) to łakomy kąsek dla miłośników literatury grozy. Trochę zaskakujące, że w Polsce ten tytuł wznowiono dopiero teraz, po prawie trzydziestu latach od pierwszego wydania. Warto przekonać się, czy zasłużenie awansował do miana klasyki i czy rzeczywiście wytrzymuje porównanie z twórczością Poego i de Sadea.


[image: Inwazja Jaszczurów]
Karel Čapek
‹Inwazja Jaszczurów›
Marcin Mroziuk

Wydawnictwo Dwie Siostry jest znane z pięknie ilustrowanych książek dla młodszych czytelników, dlatego można się spodziewać, że również powieść Karela Čapka wiele zyska dzięki nowemu opracowaniu graficznemu. W każdym razie ta wyjątkowa edycja Inwazji jaszczurów to świetny pretekst, by sięgnąć po jedną z najbardziej znanych antyutopii.


[image: Brzemię białego człowieka]
Kazimierz Dziewianowski
‹Brzemię białego człowieka›
Sławomir Grabowski

U szczytu potęgi imperium brytyjskie było największe w historii świata. Zapisało się w historii szerzeniem postępu i norm cywilizacyjnych, ale i niechlubnym kolonializmem. Praca Kazimierza Dziewanowskiego powinna obiektywnie pokazać blaski i cienie imperium, nad którym nigdy nie zachodziło słońce.




Tytuł: Bolesław Chrobry. Szło nowe
Data wydania: 30 czerwca 2021
Autor: Antoni Gołubiew
Wydawca:  Wydawnictwo MG
Cykl: Bolesław Chrobry
ISBN: 978-83-7779-713-6
Format: 576s. 145×205mm, oprawa twarda
Cena: 49,90
Gatunek: historyczna
Zobacz w: Kulturowskazie

Tytuł: Grzegorz VII
Tytuł oryginalny: Gregorio VII
Data wydania: 9 czerwca 2021
Autor: Glauco Maria Cantarella
Przekład: Maria Radożycka
Wydawca:  PIW
Seria: Biografie Sławnych Ludzi
ISBN: 978-83-8196-241-4
Format: 380s. oprawa twarda
Cena: 69,
Gatunek: biograficzna / wywiad / wspomnienia, historyczna, non-fiction
Zobacz w: Kulturowskazie

Tytuł: Miasto mosiądzu
Tytuł oryginalny: The City of Brass
Data wydania: 2 czerwca 2021
Autor: S.A. Chakraborty
Przekład: Maciej Studencki
Wydawca:  We Need YA
Cykl: Dewabad
ISBN: 978-83-66657-41-0
Format: 592s. oprawa twarda
Cena: 49,90
Gatunek: dla dzieci i młodzieży, fantastyka
Zobacz w: Kulturowskazie

Tytuł: Pytania z Kosmosu
Tytuł oryginalny: Cosmic Queries
Data wydania: 2 czerwca 2021
Autorzy: Neil deGrasse Tyson, James Trefil
Przekład: Jacek Sikora
Wydawca:  Słowne
ISBN: 978-83-8053-908-2
Format: 316s. 165×246mm
Cena: 59,90
Gatunek: non-fiction, podręcznik / popularnonaukowa
Zobacz w: Kulturowskazie

Tytuł: Violet robi mostek na trawie
Tytuł oryginalny: Violet Bent Backwards Over the Grass
Data wydania: 30 czerwca 2021
Autor: Lana Del Rey
Przekład: Anna Gralak
Wydawca:  Sine Qua Non
ISBN: 9788382102109
Format: 128s. 140×213mm; oprawa twarda
Cena: 32,99
Gatunek: poezja
Zobacz w: Kulturowskazie

Tytuł: Rewolta
Tytuł oryginalny: המרד נגד הגלובליזציה
Data wydania: 2 czerwca 2021
Autor: Nadav Eyal
Przekład: Magdalena Sommer
Wydawca:  W.A.B.
ISBN: 978-83-280-8780-4
Format: 496s. 150×225mm
Cena: 52,99
Gatunek: non-fiction
Zobacz w: Kulturowskazie

Tytuł: Zefiryna i księga uroków
Data wydania: 16 czerwca 2021
Autor: Sasza Hady
Wydawca:  Wydawnictwo Literackie
ISBN: 978-83-08-07039-0
Format: 328s. 143×205mm
Cena: 39,90
Gatunek: dla dzieci i młodzieży, fantastyka
Zobacz w: Kulturowskazie

Tytuł: Lato utraconych
Data wydania: 2 czerwca 2021
Autor: Anna Kańtoch
Wydawca:  Marginesy
Cykl: Krystyna Lesińska
ISBN: 978-83-66863-10-1
Format: 400s. 135×210mm
Cena: 42,90
Gatunek: kryminał / sensacja / thriller
Zobacz w: Kulturowskazie

Tytuł: Płonący Bóg
Tytuł oryginalny: The Burning God
Data wydania: 30 lipca 2021
Autor: Rebecca F. Kuang
Przekład: Grzegorz Komerski
Wydawca:  Fabryka Słów
Cykl: Wojna makowa
ISBN: 978-83-7964-648-7
Format: oprawa zintegrowana
Cena: 59,90
Gatunek: fantastyka
Zobacz w: Kulturowskazie

Tytuł: Pozaziemskie
Data wydania: 1 czerwca 2021
Autor: Avi Loeb
Przekład: Marek Krośniak, Tomasz Tesznar
Wydawca:  Zysk i S-ka
ISBN: 978-83-8202-153-0
Format: 350s. 135×205mm; oprawa twarda
Cena: 45,
Gatunek: non-fiction
Zobacz w: Kulturowskazie

Tytuł: Czy naprawdę schamieliśmy?
Data wydania: 9 czerwca 2021
Autor: George Orwell
Przekład: Bartłomiej Zborski
Wydawca:  Muza
ISBN: 978-83-287-1712-1
Format: 304s. 130×205mm
Cena: 39,90
Gatunek: eseje / felietony, non-fiction, obyczajowa
Zobacz w: Kulturowskazie

Tytuł: Ostateczne rozwiązanie
Data wydania: 30 czerwca 2021
Autor: Robert J. Szmidt
Wydawca:  Znak
ISBN: 978-83-240-7941-4
Format: 384s. 140×205mm
Cena: 44,99
Gatunek: fantastyka
Zobacz w: Kulturowskazie

Tytuł: Battle Royale
Tytuł oryginalny: バトル・ロワイアル
Data wydania: 2 czerwca 2021
Autor: Koshun Takami
Przekład: Urszula Knap
Ilustracje: Maciej Kamuda
Wydawca:  Vesper
ISBN: 978-83-7731-362-6
Format: 772s. 140×205mm; oprawa twarda
Cena: 74,90
Gatunek: fantastyka
Zobacz w: Kulturowskazie

Tytuł: Greenpoint
Data wydania: 16 czerwca 2021
Autor: Ewa Winnicka
Wydawca:  Czarne
Seria: Amerykańska
ISBN: 978-83-8191-223-5
Format: 408s. 133×215mm; oprawa twarda
Cena: 49,90
Gatunek: historyczna, non-fiction, podróżnicza / reportaż
Zobacz w: Kulturowskazie

Tytuł: Księgi Krwi I−III
Tytuł oryginalny: Books of Blood. Volumes 1−3
Data wydania: 25 czerwca 2021
Autor: Clive Barker
Przekład: Paulina Braiter, Michał Jakuszewski, Anna Studniarek, Wojciech Szypuła
Wydawca:  MAG
Cykl: Księgi Krwi
Seria: Uczta Wyobraźni
ISBN: 978-83-66712-07-2
Format: 560s. oprawa twarda
Cena: 49,
Gatunek: groza / horror
Zobacz w: Kulturowskazie

Tytuł: Inwazja Jaszczurów
Tytuł oryginalny: Válka s Mloky
Data wydania: 9 czerwca 2021
Autor: Karel Čapek
Przekład: Jadwiga Bułakowska
Ilustracje: Hans Ticha
Wydawca:  Dwie Siostry
Seria: Świeżym Okiem
ISBN: 978-83-8150-153-8
Format: 334s. 145×215mm; oprawa twarda
Cena: 59,90
Zobacz w: Kulturowskazie

Tytuł: Brzemię białego człowieka
Data wydania: 1 czerwca 2021
Autor: Kazimierz Dziewianowski
Wydawca:  Zysk i S-ka
ISBN: 978-83-8202-216-2
Format: 760s.  150×225mm; oprawa twarda
Cena: 69,90
Gatunek: historyczna, non-fiction
Zobacz w: Kulturowskazie
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  Komendant iMarszałek

  Miłosz Cybowski

  
  

  
  Wacław Sieroszewski napisał dwie książki poświęcone życiu Józefa Piłsudskiego. Obie przedstawiały nieskrywany podziw autora dla dowódcy Legionów i były w dużym stopniu elementem tworzenia legendy wokół największego Człowieka w historii państwa polskiego. Wreszcie obie najwięcej mówią nam na temat stosunku autora do opisywanej postaci.
Kontakty osobiste między Wacławem Sieroszewskim (1858-1945) a Józefem Piłsudskim sięgają roku 1895, kiedy to przyszły Marszałek, jeszcze jako towarzysz Wiktor i aktywny działacz PPS, objeżdżał różne ośrodki studenckie w celu zbierania funduszy. Bliższe relacje między nimi rozwinęły się dopiero po powrocie Sieroszewskiego z wyprawy na Hokkaido na początku XX wieku (gdzie współpracował zresztą z bratem Józefa, Bronisławem). Kiedy pisarz wraz z rodziną zamieszkał w Zakopanem, Piłsudski (podobnie jak wielu innych działaczy niepodległościowych i przyszłych tuzów II RP) bywał u nich częstym gościem. Znajomość przetrwała nawet wyjazd Sieroszewskich do Paryża, gdzie, na krótko przed wybuchem I wojny światowej, ponownie mogli gościć już wtedy powszechnie znanego i rozpoznawalnego Komendanta. Wyprawa Piłsudskiego na zachód nie była jednak podyktowana względami towarzyskimi, co raczej praktyczną stroną opracowywanych przez niego przygotowań polskich sił zbrojnych (pod przykrywką Sokoła i organizacji strzeleckich)  w których zresztą sam Sieroszewski, mimo swoich przeszło pięćdziesięcu lat, brał aktywny udział.
W przededniu wojny Sieroszewscy przeprowadzili się ponownie  on pojechał do Krakowa, gdzie od razu dołączył do oddziałów tworzonych przez Piłsudskiego. Jego żona wraz z dziećmi natomiast wyruszyła na wakacje do Warszawy. Wybuch wojny sprawił, że małżonkowie zobaczyli się dopiero rok później. Wacław Sieroszewski nie wziął udziału w wymarszu Kadrówki z Oleandrów do Królestwa, choć niedługo potem dołączył do polskich żołnierzy już po drugiej stronie granicy. Mimo swoich przeszło pięćdziesięciu lat służył w randze zwykłego szeregowca. Nieco później został wcielony do dowodzonego przez Władysława Belinę-Prażmowskiego 1. Pułku Ułanów Legionowych, w którym służył do 1915 roku[bookmark: a1]1).
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Komendant
Sieroszewski miał rozpocząć pracę nad książką poświęconą Komendantowi w trakcie przedłużającej się przerwy w walkach na froncie pod koniec 1914 roku. Podobno do zabrania się za to dzieło zachęciła go Helena Radlińska, a znajomość z Piłsudskim pozwoliła autorowi na bliższe poznanie jego losów. Jak pisał wnuk Wacława, Andrzej Sieroszewski rozmowy z Piłsudskim nie były łatwe. O ile ten chętnie opowiadał o dzieciństwie i młodości w Zułowie i w Wilnie, o tyle o czasach późniejszych wypowiadał się skąpo. Ostatecznie książka, zatytułowana po prostu Józef Piłsudski, ukazała się w Piotrkowie w 1915 roku.
W Józefie Piłsudskim Sieroszewski aktywnie włącza się w proces budowania legendy przyszłego Marszałka. Do głównych źródeł należą opowieści oraz teksty publicystyczne samego Józefa, jak również jego brata, Bronisława. W cytowanych przez autora wspomnieniach obaj Piłsudscy podkreślali ogromną rolę, jaką odegrała matka w ich wychowaniu patriotycznym: przez pamięć o powstańcach styczniowych, niechęć do Rosjan oraz lekturę dzieł polskich wieszczów.
Oczywiście opieranie się na wspomnieniach zwiodło, zupełnie nieświadomie, autora na manowce. Pisząc o udziale obu Piłsudskich w spisku poprzedzającym nieudany zamach na Aleksandra II, Sieroszewski twierdzi, że byli oni przeciwni planom zamachu:
Młody Józef Piłsudski wystąpił jako główny przeciwnik projektu; dowodził, że Polacy mało są zainteresowani w zmianie rządu rosyjskiego, że walką o tę zmianę powinni się przedewszystkim zająć Rosyanie, którzy są za swój ustrój wewnętrzny odpowiedzialni, że następnie prześladowania o wiele cięższe niż dla Rosyan, jakie za ten zamach spadną na Polaków, nie będą współmierne do pomocy, jaką są oni w stanie okazać
Kara, jaką otrzymali, była w efekcie karą za niewinność. Przypadek ten doskonale pokazuje, jak Komendant dbał o własny wizerunek i wykreowanie własnej legendy, unikając niewygodnych tematów i konfabulując nawet przed tak zaufanym człowiekiem (jednym z nielicznych, którzy mogli się do niego zwracać po imieniu) jak Wacław Sieroszewski. Propagandowy ton takiej wersji jego życiorysu jest niemożliwy do niedocenienia  oto bowiem patriotycznie nastawieni bracia Piłsudzcy zostali skazani na wieloletnią katorgę, która stanowiła kolejny element antyrosyjskiej postawy przyszłego Komendanta.
Następne epizody z życia Piłsudskiego  prace nad tworzeniem i kolportowaniem Robotnika, działalność w PPS, wreszcie przejście od propagandy na rzecz organizacji Kół i Drużyn Strzeleckich oraz wymarsz Legionów z Krakowa do Królestwa Polskiego po wybuchu wojny  przedstawione zostały już w sposób bliższy prawdzie, choć, jak się rzekło, pełne były nieskrywanego podziwu dla Komendanta i jego umiejętności organizacyjnych. Cała reszta książki to opis wybranych bitew i potyczek oddziałów Piłsudskiego z wojskami rosyjskimi, ze szczególnym uwzględnieniem działalności legionowych ułanów, do których należał sam Sieroszewski.
Do jakiego stopnia książka Sieroszewskiego stanowiła celowy zabieg propagandowy, a do jakiego była autentycznym wyrazem wiary w dziejową rolę dowódcy Legionów? Wydaje się, że w tym przypadku jedno nie wyklucza drugiego. Sieroszewski był już wówczas znanym pisarzem, któremu nie brakowało ani talentu, ani popularności  stąd też jego wybór na kronikarza polskich oddziałów. Jak miał powiedzieć sam Piłsudski Machać karabinem potrafi lada parobek  pisać to co innego!. Z pewnością do dodatkowych zalet Sieroszewskiego należało zaliczyć osobiste kontakty, a wręcz przyjaźń z Komendantem. O ile więc powody, dla których powołano go do pracy literackiej były czysto propagandowe, to już forma, jaką on sam nadał swojej publikacji wynikała z osobistych doświadczeń i kontaktów z Piłsudskim, którego podziwiał i w którego słuszność autor głęboko wierzył.
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Marszałek
Według kalendarium zamieszczonego w biografii Sieroszewskiego, pierwsze wydanie Marszałka Józefa Piłsudskiego ujrzało światło dzienne w 1934 roku i było kilkakrotnie wznawiane w kolejnych latach. Pod wieloma względami ta publikacja powiela informacje, jakie można było znaleźć w poprzedniej książce: dzieciństwo w Zułowie, patriotyczne wychowanie przez matkę, socjalizm i przygotowania do walki o niepodległość. Ponownie głównym źródłem wiedzy na ten temat są dla autora wspomnienia samego Piłsudskiego.
Kiedy przychodzi do tematyki odzyskania niepodległości, Sieroszewski przedstawia Marszałka jako niemalże legendarnego herosa, męża opatrznościowego, który na przekór wszystkim trudom działał dla dobra odrodzonej Polski. Z jednej strony w Warszawie rozpętały się wszystkie przywary i namiętności rodzime oraz wychowane przez długoletnią niewolę Intrygi, spory, podejścia, rozwydrzona gra ambicji i interesów Gromady tchórzów i głupców urządzają wiece, pochody, demonstracje, zarzucając Piłsudskiemu wszystkie nieszczęścia, jakie walą się na Ojczyznę. Z drugiej strony sam Marszałek skromny, milczący, zapracowany od rana do nocy zdołał wydać i przeprowadzić cały szereg niezmiernie mądrych, celowych zarządzeń, które wyprowadziły kraj szczęśliwie z chaosu grożącego mu rozbiciem. Podziw dla tego drugiego Waszyngtona stanowi sedno drugiej połowy książki. Omówienie powojennej sytuacji w kraju oparte jest na prostym zestawieniu: z jednej strony bohaterski, pełen poświęcenia w imię dobra kraju Piłsudski, a z drugiej wszyscy, którzy go nie wspierali i ośmielali się krytykować, ludzie mali, o wielkich ambicjach, miernego umysłu i pozbawieni iskry talentu.
Zamach majowy (opisany bardzo pobieżnie) stanowi na tym tle wydarzenie, które, według Sieroszewskiego, uchroniło polską demokrację. W przeciwieństwie do innych krajów europejskich, w Polsce nie zapanowała dyktatura jednego człowieka, bo Piłsudski za bardzo cenił sobie demokrację. To oczywiście kiepskie wytłumaczenie, które całkowicie pomija zgoła niedemokratyczne działania podejmowane przez sanację w drugiej połowie lat 20. i w latach 30., ale pamiętajmy  celem książki jest gloryfikowanie Marszałka, który zawsze działał w interesie narodu. Wybory 1930 stanowią w oczach autora niewątpliwy sukces i potwierdzenie słuszności polityki prowadzonej przez Piłsudskiego.
Tam, gdzie Józef Piłsudski był wyrazem sympatii i podziwu Sieroszewskiego, Marszałek stanowi już w pełni dojrzałe dzieło hagiograficzne, tworzące portret męża opatrznościowego, kolosa, który przez długie lata dźwigał wciąż olbrzymi, nadludzki ciężar, piastuna Ojczyzny. To właśnie on wzniósł Polskę do roli filaru pokoju świata. Wiedziony optymizmem Sieroszewski przewidywał, że nie będzie więcej światowych rzezi, straszliwych ruin, zdziczenia człowieczeństwa i najścia nowych barbarzyńców, jeżeli Polska będzie mocarna.
Jako hagiografia Marszałek Józef Piłsudski nie wnosi nic do naszej wiedzy o tej postaci, choć jednocześnie wnosi bardzo wiele na temat Wacława Sieroszewskiego i tego, w jaki sposób postrzegał bohatera swoich książek. Oczywiście nie był on jedynym przedstawicielem sanacyjnego obozu, który prezentował tak bałwochwalczą postawę wobec Piłsudskiego  wystarczy wspomnieć Strzępy meldunków Felicjana Sławoja-Składowskiego.

[bookmark: a1t]1) Ci, którzy go wtedy widzieli, zwracali uwagę na niemalże komiczną postać podstarzałego pisarza chadzającego wszędzie w ułańskim czaku, z szablą przy boku i w ostrogach. Z tamtego okresu pochodzi zapewne to zdjęcie.
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  Ferajna z Baker Street:Odc. 8. Coś się kończy, coś zaczyna

  Marcin Mroziuk

  Tom Bidwell Ferajna z Baker Street
  

  
  Można się było spodziewać, że w finałowym odcinku będziemy świadkami ostatecznego starcia młodych bohaterów z Człowiekiem z bieli, które dostarczy nam wielu emocji. I chociaż te oczekiwania zostają w znacznym stopniu spełnione, to niektóre sceny wypadają jednak zbyt ckliwie.
Ekstrakt: 60%
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Dla widzów nie jest specjalnym zaskoczeniem, że do Wyrwy jako pierwsi docierają Sherlock i Człowiek w bieli. Co ciekawe, Holmes cały czas zdaje się wahać, czy współpracować ze swoim towarzyszem, czy raczej próbować go powstrzymać. W tym momencie tak naprawdę nie jesteśmy też w stanie ocenić, kiedy moc przybysza z Ameryki osiągnie swe maksimum ani jakie byłyby skutki realizacji jego planu.
Równolegle obserwujemy, jak młodzi bohaterowie po zawarciu sojuszu z Watsonem próbują dotrzeć do budowanego tunelu metra, gdzie ma znajdować się Wyrwa. Oczywiście nie powstrzymuje ich zabarykadowane wejście na stację Aldgate, bo doktor zna też inną prowadzącą tam drogę. Niedługo później wędrującą przez kanały grupę czekają ciężkie chwile. Otóż, aby ich powstrzymać, Człowiek w bieli wyciąga na wierzch ich najgłębiej skrywane lęki. I tak na przykład Leopold ma wrażenie, że wykrwawia się na śmierć, Billy staje twarzą w twarz z zabitym przez niego mężczyzną, a Bea wraca myślami do chwili, gdy trafiły z siostrą do przytułku.
Jasne jest, że w tej sytuacji całą nadzieję można pokładać tylko w Jessie, która jako ipsissimus dysponuje mocą porównywalną z posiadaną przez przybysza z Ameryki. Trzeba przyznać, że zmagania tych dwojga obserwujemy rzeczywiście z zainteresowaniem, ale nie budzi już specjalnego zachwytu sposób, w jaki scenarzyści postanowili zakończyć ten pojedynek. 
Niestety jeszcze słabiej wypadają sceny rozgrywające się przy Wyrwie, kiedy wychodzi na jaw, kto ją ponownie otworzył. Jasne, że Sherlock mógł cierpieć z powodu utraty Alice, dziewczynkom brakowało przez te kilkanaście lat matki, a Watson z jednej strony zmaga się z wyrzutami sumienia, a z drugiej zrobiłby niemal wszystko dla ukochanego Holmesa. Tylko co to w ogóle za pomysł, by rozważać poważnie możliwość powrotu Alice z drugiej strony Wyrwy, jeśli miałoby to de facto oznaczać całkowitą zagładę świata, jaki znamy! 
Co gorsza, kwestie wygłaszane w tym momencie przez większość postaci są tak ckliwe, że zamiast przejmować się rozterkami bohaterów, nie możemy się doczekać, aż przestaną marnować czas na gadanie. W dodatku tak naprawdę nie tyle zastanawiamy się, czy Wyrwa zostanie zamknięta, ale raczej chcemy się przekonać, kto zostanie tym razem przez nią wciągnięty, a kto pozostanie przy życiu. 
Zdecydowanie bardziej trzymają w napięciu perypetie chłopaków, którzy po rozstaniu się z resztą grupy próbują wrócić na Baker Street. Na ulicach dzieją się bowiem dantejskie sceny, a nawet po zabarykadowaniu się w kryjówce Leo, Spike i Billy nie mogą się czuć w pełni bezpiecznie. Zdajemy sobie sprawę, że muszą przetrwać aż do momentu zamknięcia Wyrwy, dlatego w napięciu obserwujemy ich zmagania z atakującymi ich potworami. A w każdym razie możemy być pewni, że nawet gdy sytuacja już się uspokoi, nic już nie będzie takie jak dawniej.
Nie ulega wątpliwości, że obserwując przez osiem odcinków perypetie młodych bohaterów, mogliśmy ich polubić, co pozwoliło nam też przymknąć oko na pewne niedoskonałości scenariusza. Na odbiór tego serialu mają też niestety wpływ niedostateczne nakłady na efekty specjalne, bo przy ich wyższym poziomie zapewne śledzilibyśmy rozwój wydarzeń z wypiekami na twarzy.
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  Sherlock w Rosji:Odc. 5. Zagadkowe samobójstwo

  Sebastian Chosiński

  Sherlock w Rosji
  

  
  Czy piękna petersburska aktorka popełniła samobójstwo, skacząc z dachu kamienicy, czy też ktoś jej w tym pomógł? Jakie tajemnice skrywa przeszłość i teraźniejszość Ałły Insarowej? Czy to właśnie one mogły ściągnąć na kobietę zemstę możnego protektora? Na te pytania Holmes i doktor Karcew starają się odpowiedzieć w dwóch kolejnych odcinkach Sherlocka w Rosji.
Ekstrakt: 70%
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Oglądając początek piątego epizodu serialu Sherlock w Rosji Nurbeka Egena, można odnieść wrażenie, że przeżywamy jakieś déjà vu. Podobnie bowiem jak miało to miejsce dwa odcinki wcześniej, Holmes szykuje się do powrotu do ojczyzny. Wtedy robił to po tym, jak udało mu się zdemaskować Kubę Rozpruwacza, teraz po rozwiązaniu sprawy złego ducha Kele. Wydaje się jednak, że obecnie jest bardziej zdeterminowany, żeby opuścić Petersburg, a jest to podyktowane lekturą najnowszego wydania miejscowej gazety  pojawiło się w niej bowiem ogłoszenie grafa Ochłopkowa dotyczące jego zbliżającego się ślubu. I nie byłoby w tym nic intrygującego dla słynnego angielskiego detektywa, gdyby nie fakt, że wybranką arystokraty jest piękna Sofia, do której i on w tajemnicy przed innymi wzdycha (aczkolwiek przed doktorem Karcewem  rosyjskim odpowiednikiem Watsona  nic się tak naprawdę ukryć nie może).
W każdym razie i tym razem Holmes nie wyjeżdża, a winna jest temu Sofia. Przyjeżdża on do mieszkania Karcewa, u którego zamelinował się Sherlock, by poprosić Anglika o pomoc. Okazuje się bowiem, że parę godzin wcześniej zginęła w dość zagadkowych okolicznościach jej dobra znajoma z czasów pracy w teatrze. To aktorka Ałła Insarowa, która krótko po kolejnym występie na teatralnej scenie, podczas którego oklaskiwała ją nadzwyczaj szacowna publiczność  w tym przedstawiciele rodziny carskiej  skoczyła z dachu kamienicy, w jakiej mieszkała. Policja uznaje, że w śmierci kobiety nie ma nic nadzwyczajnego ani niewiadomego  kwalifikuje ją jako samobójstwo. Tymczasem Sofia jest przekonana w stu procentach, że Ałła nie mogła sama odebrać sobie życie. Nawet jeśli wskazują na to wszystkie okoliczności.
Holmes zatem ponownie  zamiast pakować walizki i jechać na dworzec kolejowy, względnie do portu  rusza z Karcewem na miejsce tragedii. I ponownie spotyka tam zadufanego w sobie asesora kolegialnego Ławra Trudnego, naczelnika wydziału dochodzeniowego policji w Petersburgu. Trudny, obawiając się, że Holmes znów zacznie mieszać mu w śledztwie i rozdrapywać zakończone już w zasadzie dochodzenie, nie wpuszcza go nawet do mieszkania denatki. Co oczywiście wcale nie oznacza, że Sherlock nie dostaje się tam. Wystarczy mu tylko rzut oka na salon, zajrzenie do kominka i pociągnięcie nosem, aby zdać sobie sprawę, że nie tak dawno  zapewne tuż przed śmiercią Ałły  był u niej dystyngowany mężczyzna, który starał się zatrzeć ślady jakiegoś kompromitującego wydarzenia. Pytania tylko: jakiego? i dla kogo? 
Oględziny mieszkania aktorki sprawiają, że detektyw ma coraz mniej wątpliwości co do tego, iż nie popełniła samobójstwa. A utwierdzają go w tym przekonaniu wydarzenia, jakie mają miejsce na cmentarzu żydowskim podczas pogrzebu Ałły. Pojawia się tam bowiem podejrzanie wyglądający, niechlujnie ubrany, lekko kulejący mężczyzna, który z pistoletu celuje do stojącego przy trumnie zmarłej ojczyma Insarowej  słynnego profesora medycyny Fiodora Lwowicza Bachmietjewa. Napastnika udaje się spłoszyć, ale nie złapać. To jednak służy Holmesowi za wyraźną podpowiedź, że należy zainteresować się Bachmietjewem  lekarzem, którego jedni uwielbiają, inni uważają za szarlatana. Jest bowiem jednym z pierwszych w Rosji specjalistą od psychoanalizy, choroby i traumy psychiczne leczy hipnozą i elektrowstrząsami; w swoim pałacu opiekuje się też dziesiątkami osieroconych bądź wygnanych z domu dzieci. Dwadzieścia lat temu takim dzieckiem była Ałła, która straciła rodziców w pożarze.
Trzeba przyznać, że z każdą kolejną rozwiązywaną przez Holmesa sprawą, serial Nurbeka Egena rozkręca się. Jakby scenarzysta (Oleg Małowiczko) i reżyser coraz pewniej czuli się w temacie. Tym razem intryga zatacza bardzo szerokie kręgi i sięga również głęboko w przeszłość. Z drugiej strony uwypuklone zostają kwestie polityczne (pojawiły się one już przy okazji sprawy Kele, vide postać spiskującego socjalisty Antona Swiridowa) oraz medyczne (rodząca się i zdobywająca coraz większą popularność pod koniec XIX wieku teoria psychopatologii Zygmunta Freuda). A jednocześnie pojawia się na scenie postać tak złowroga, że blednie przy niej nawet Kuba Rozpruwacz W profesora Bachmietjewa wcielił się doświadczony, ale wciąż jeszcze przebijający się do pierwszej ligi aktorskiej Konstantin Juszkiewicz (Film o Aleksiejewie, Czysta sztuka); jego pomocnika i asystenta, Fadieja Łukicza Parszyna, zagrał Andriej Liowin (Batalion, Gogol. Martwe dusze), natomiast nieszczęsną Ałłę  Polina Tołstun (Malikowa), która po ukończeniu Państwowej Sankt-Petersburskiej Akademii Sztuk Teatralnych (obecnego Rosyjskiego Państwowego Instytutu Sztuk Scenicznych) gra przede wszystkim w serialach.




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:W mordę Smiersza!

  Sebastian Chosiński

  Wadim Ostrowski Topór. 1943
  

  
  Skoro mamy maj, oznacza to, że w Rosji na ekranach ponownie zawitają filmy o Wielkiej Wojnie Ojczyźnianej  zarówno te klasyczne, sprzed lat, jak i nowe produkcje. Jedną z tych ostatnich jest Topór. 1943 Wadima Ostrowskiego, druga część opowieści o dawnym carskim oficerze Iwanie Rodinie, który postanowił bronić przed Niemcami komunistyczną ojczyznę.
Ekstrakt: 60%
[image: Topór. 1943]
Piszę to praktycznie  w tym samym czasie  każdego roku: 9 maja to w dawnym Związku Radzieckim i w dzisiejszej Rosji jedno z najważniejszych świąt państwowych, Dzień Zwycięstwa (nad faszyzmem). Z tej okazji kina i stacje telewizyjne emitują sporo filmów na temat Wielkiej Wojny Ojczyźnianej; to również okres premier nowych produkcji. W tym roku oczywiście wygląda to  z powodu pandemii  nieco inaczej. Nie ma bowiem spektakularnych nowości: albo więc odświeża się obrazy, które do tej pory większego szczęścia nie miały, albo prezentuje nowe, ale zrealizowane z myślą o małym ekranie. Tak jest właśnie w przypadku kontynuacji historii Iwana Andriejewicza Rodina  byłego carskiego oficera, który po wygranej przez bolszewików wojnie domowej zaszył się w tajdze na Dalekim Wschodzie, nieopodal granicy z Chinami. Dowiedziawszy się jednak przypadkiem o hitlerowskiej napaści, nie wahał się ani chwili i postanowił stanąć w obronie ojczyzny. To nic, że komunistycznej! Jest przecież patriotą, bohaterem poprzedniej wojny światowej, z dumą nosi Order Świętego Jerzego.
Tyle dowiedzieliśmy się na temat Rodina z poprzedniego filmu o nim  nakręconego trzy lata temu Topora. Jego scenarzystą i reżyserem był Władimir Siemionowych. Kontynuację powierzono jednak zupełnie innej ekipie. Za fabułę odpowiadał Wiktor Diemient, którego czytelnicy Esensji mogli poznać z dwóch kinowych dramatów: Zeszłego lata w Czulimsku (2013) oraz Znalezisko (2015). Reżyserem został natomiast Białorusin Wadim Ostrowski (rocznik 1961), który po ukończeniu szkoły aktorskiej w Mińsku występował na deskach teatrów w Brześciu (nad Bugiem) oraz w stolicy republiki. Dwa lata pracował również w wytwórni Biełaruśfilm, po czym zdecydował się na studia reżyserskie w moskiewskim Wszechzwiązkowym Państwowym Instytucie Kinematografii, które ukończył tuż po upadku Związku Radzieckiego w 1992 roku. Ma na swoim koncie filmy krótko- i pełnometrażowe, dokumentalne i fabularne, głównie (ale nie tylko) seriale. To typowy telewizyjny rzemieślnik, któremu można powierzyć praktycznie każdą produkcję, jednak pod warunkiem, że nie będzie się oczekiwało arcydzieła.
[image: ]
Akcja dramatu wojennego Topór. 1943 rozgrywa się, co sugeruje już sam tytuł, dwa lata później. Sytuacja na froncie jest już diametralnie inna, ale losy wojny nie zostały jeszcze przesądzone. Co prawda rozbito Niemców i ich sojuszników (Włochów i Rumunów) w krwawej bitwie pod Stalingradem, lecz Hitler wcale nie zrezygnował z planów podboju Kraju Rad. Wręcz przeciwnie, szykuje się do kolejnego wielkiego natarcia (możemy domyślać się jedynie, bo wprost nie zostało to powiedziane, że chodzi o ofensywę pod Kurskiem). Faszyści przegrupowują właśnie wojska pancerne, starając się wyprowadzić Sowietów w pole. Radzieccy zwiadowcy mają więc ręce pełne roboty, aby tropić ruchy jednostek wroga, wiarygodne informacje przekazywać do sztabu i jak najszybciej reagować na zagrożenie. W jednym z takich oddziałów zwiadowczych służy  w stopniu szeregowca  Rodin. Komuniści mu nie ufają, ale go tolerują, bo takich umiejętności jak on nie ma nikt inny.
W czasie jednej z akcji udaje się grupie Rodina nie tylko pojmać jeńca (to tak zwany język, od którego specjaliści od przesłuchań na pewno sporo wycisną), ale także dostrzec ukryte w lesie, zamaskowane gałęziami czołgi, których w tych miejscu nie powinno być. To niezwykle ważne. Niestety, w czasie powrotu przez bagna niemiecki snajper najpierw zabija porwanego przez Sowietów strażnika, a następnie eliminuje po kolei zwiadowców. Wszystkich oprócz Rodina, chociaż i jego, gdyby tylko chciał, mógłby odstrzelić. Kim jest zabójca w mundurze żołnierza Wehrmachtu i dlaczego właśnie nad nim się zlitował? Po dotarciu do swoich Iwan Andriejewicz składa raport. Tyle że nikt mu nie wierzy  ani komdiw, czyli dowódca dywizji, pułkownik Alioszyn (stary druh Rodina jeszcze z czasów pierwszej wojny światowej), ani marszałek Gieorgij Żukow. W efekcie tego braku zaufania zdegradowanym carskim oficerem zajmują się kontrwywiadowcy ze Smiersza i sadystyczny major Konstantinow.
[image: ]
Żukow ma jednak wątpliwości. A jeśli Rodin mówi prawdę? Trzeba to sprawdzić. W tym celu należy wysłać nowy oddział, który poprowadzić może tylko Iwan Andriejewicz. On jeden zna bezpieczną drogę przez rozlewiska i on jeden wie, gdzie szukać ukrytych w lesie czołgów. Na zbadanie sprawy i powrót kapitan Odincow, któremu zostaje powierzone dowództwo, ma dwadzieścia cztery godziny. Czas nagli. A wróg jest silny i podstępny. Na dodatek z niemieckimi pancerniakami współpracują rosyjscy kolaboranci. I jest także ów snajper, który z jakiegoś powodu (jak się okazuje później, bardzo konkretnego) ocalił Rodina. Takich filmów, jak Topór. 1943, radziecka i rosyjska kinematografia zrealizowała już na przestrzeni kilku dekad mnóstwo. Z jednej strony można wymienić Oddział specjalny (1978) Wadima Łysenko, z drugiej  Rozkaz: zniszczyć! (2019). Dzieło Ostrowskiego nie jest od nich ani lepsze, ani gorsze, ale, co najważniejsze, ogląda się je z zainteresowaniem.
Akcja płynie wartko, nie brakuje strzelanin, pościgów i walki wręcz. Pojawiają się dylematy moralne, a i wróg nie jest  jak to często bywało  kompletnie odczłowieczony. Wbrew pojawiającej się również w ostatnich latach tendencji do wybielania tropiących w czasie wojny na każdym kroku tchórzy, dezerterów i zdrajców we własnych szeregach enkawudzistów i oficerów Smiersza (Trzy dni do wiosny, Bez pożegnania), tu major Konstantinow nie może liczyć na taryfę ulgową. Nie jest bowiem przedstawiony jako urabiający sobie ręce po łokcie we krwi patriota, lecz przeszkadzający w skutecznej walce z wrogiem szkodnik. Scena, w której marszałek Żukow wali go na odlew w mordę (inaczej tego nazwać nie można), jest prawdziwym ewenementem w kinematografii rosyjskiej. I chociażby dlatego, nawet jeśli w rzeczywistości nigdy nie miała miejsca, zasługuje na podkreślenie.
[image: ]
W drugiej części Topora powracają trzej aktorzy znani z poprzedniej: to Andriej Smoliakow (Fabryka, Trener) jako Rodin, Dmitrij Szewczenko (Batalion) jako pułkownik Alioszyn oraz Iwan Szybanow (Korytarz nieśmiertelności) w roli lejtnanta Biełowa. Jako kapitan Odincow pojawia się Aleksandr Gołubiew (Słowo jak głaz, Kandahar); niemiecki snajper ma twarz Nikołaja Kozaka (Zdjęcie na pamiątkę, serial Czikatiło), a paskudny major Konstantinow  Siergieja Żarkowa (Związek Ocalenia, Ratować Leningrad!). W postać marszałka Żukowa wcielił się natomiast legendarny Boris Gałkin (pięcioczęściowy cykl sensacyjny W stanie spoczynku). Funkcję operatora powierzono początkującemu Antonowi Żabinowi, z kolei za ścieżkę dźwiękową odpowiadała ta sama kompozytorka co poprzednio, czyli Aleksandra Magakian. I ponownie stworzyła muzykę, którą zapomina się od razu po wygaśnięciu napisów końcowych.




Tytuł: Topór. 1943
Tytuł oryginalny: Топор. 1943
Reżyseria: Wadim Ostrowski
Zdjęcia: Anton Żabin
Scenariusz: Wiktor Diemient
Obsada: Andriej Smoliakow, Aleksandr Gołubiew, Boris Gałkin, Nikołaj Kozak, Siergiej Żarkow, Dmitrij Szewczenko, Iwan Szybanow, Timur Bazinski, Jurij Utkin, Igor Radnajew, Anatolij Gołub, Jelena Pobiegajewa
Muzyka: Aleksandra Magakian
Rok produkcji: 2021
Kraj produkcji: Rosja
Czas trwania: 95 min
Gatunek: wojenny
Zobacz w: Kulturowskazie
Ekstrakt: 60%
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  Sky Rojo:Odc. 7. Przypadkowe ofiary

  Marcin Mroziuk

  Esther Martínez Lobato, Álex Pina Sky Rojo
  

  
  Obserwując perypetie bohaterek, już od jakiegoś czasu mogliśmy mieć wrażenie, jakby Coral, Wendy i Gina znalazły się wewnątrz jakiejś fabularnej pętli, bo co jakiś czas widzimy je ponownie w niezwykle podobnej sytuacji. W tym odcinku to odczucie staje się jeszcze bardziej intensywne.
Ekstrakt: 70%
[image: Sky Rojo]
Po tym, jak trzem kobietom przynajmniej na jakiś czas udaje się uciec przed Romeem, muszą zająć się w końcu rannym właścicielem samochodu. Nie decydują się jednak na jeszcze jedną próbę dostarczenia go do szpitala, lecz zabierają mężczyznę do znanego nam już z pierwszego odcinka weterynarza. Tym razem przekonanie do przeprowadzenia operacji okazuje się znacznie trudniejsze, a co gorsza pacjent ma zdecydowanie mniej szczęścia niż Gina, a jego obrażenia są zdecydowanie poważniejsze. 
W sumie trudno zrozumieć, czemu bohaterki uznały takie rozwiązanie za mniej ryzykowne niż podrzucenie rannego pod wejście do szpitala, skoro karetkę porwał Romeo a nie one. Istotne jest jednak to, że przy tej okazji dowiadujemy się, czemu Coral szukała kryjówki w Las Novias. Otóż wyjawia ona swoim towarzyszkom, że próbowała otruć męża, ale zamiast niego niechcący doprowadziła do śmierci teściowej. Wydawało jej się, że nikt nie będzie jej szukać w burdelu, a jak widać, trafiła tylko z deszczu pod rynnę. 
Równolegle obserwujemy powrót Romea do klubu. On akurat nie ma specjalnych problemów z pozbyciem się ciała zabitego w karetce mężczyzny. Jednocześnie jasne jest dla nas, że nie jest mu łatwo pogodzić się z odniesionymi urazami ani z upokorzeniem, jakiego doznał ze strony uciekinierek. Nic więc dziwnego, że myśli głównie o ich schwytaniu i zemście, a nie jest zachwycony, gdy dowiaduje się, że Moisés i Christian mieli je już w swoich rękach, ale pozwolili im się wymknąć.
Prawdziwym zaskoczeniem jest jednak pojawienie się w Las Novias Fernando i oferta, którą mężczyzna składa właścicielowi burdelu. Wygląda bowiem na to, że przemyślał on swoje zachowanie i ostatecznie doszedł do wniosku, że powinien ocalić Ginę. Niestety Romeowi najwyraźniej bardziej zależy na ujęciu wszystkich trzech zbiegłych prostytutek niż na spłaconym długu jednej z nich. W efekcie możemy być pewni, że Fernando za sprawą swego szlachetnego gestu wpakował się w nie lada kłopoty.
Tymczasem Coral, Wendy i Gina z jednej strony rozkoszują się odzyskaną wolnością, a z drugiej zdają sobie sprawę, że muszą opracować plan dalszego działania. Widzimy więc, jak świetnie się bawią w barze, tańcząc ze spotkanymi tam mężczyznami. Zastanawiamy się zarazem, w jaki sposób będą chciały zastawić pułapkę na swoich prześladowców. W każdym razie możemy się nastawiać, że w kolejnym odcinku również będzie sporo działo.




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. 3. Kule na niebie

  Sebastian Chosiński

  Przełęcz Diatłowa
  

  
  W odcinku drugim serialu na najważniejszą postać, obok kierownika wyprawy na górę Otorten Igora Diatłowa, wyrósł tajemniczy Siemion (Aleksandr) Zołotariow, w trzecim natomiast autorzy skupiają się na majorze KGB Kostinie, który stara się  na polecenie swych moskiewskich przełożonych  wyjaśnić okoliczności dramatycznej śmierci turystów w miejscu, które w przyszłości zostanie nazwane Przełęczą Diatłowa.
Ekstrakt: 80%
[image: Przełęcz Diatłowa]
Trzeci epizod serialu rozpoczyna się dokładnie w tym samym momencie, w jakim urwana została fabuła odcinka pierwszego. Za jego reżyserię odpowiada też ta sama ekipa, której pracę nadzorowali Walerij Fiedorowicz i Jewgienij Nikiszow. Przy okazji wracamy także do zdjęć kolorowych i charakterystycznego dla współczesnych produkcji telewizyjnych formatu obrazu (dla przypomnienia: w odcinku drugim zastosowano rozwiązania techniczne typowe dla produkcji małoekranowych z przełomu lat 50. i 60. ubiegłego wieku). 
Przysłany do Swierdłowska (dzisiejszego Jekaterynburga) z Moskwy w końcu lutego 1959 roku, aby rozwiązać zagadkę tragedii, jaka spotkała turystów maszerujących na Otorten (Górę Umarłych), major KGB Oleg Kostin zaprzyjaźnia się ze specjalistką medycyny sądowej Jekatieriną Szumanową. Lekarka, która odpowiedzialna była za sekcje zwłok czterech pierwszych odnalezionych ofiar, zaprasza Olega do siebie na obiad. Przy okazji funkcjonariusz poznaje Nikołaja, nastoletniego syna kobiety. Wszystkich ich łączy strata, jaką ponieśli w czasie wcale nie tak dawno zakończonej wojny: Katia i Kola stracili  odpowiednio  męża i ojca, natomiast Oleg  żonę i syna (o czym zresztą dowiedział się krótko przed kapitulacją Niemiec z listu od sąsiadki). Wydarzenia te wywołują w twardym na co dzień kagiebiście nadzwyczaj bolesne wspomnienia, z których jasno wynika, że w tamtym czasie zetknął się on zarówno z sierżantem Wiktorem Szumanowem, jak i jednym z uczestników pechowej ekspedycji. W jakich okolicznościach?
Rzeczywistość nie pozwala jednak Kostinowi na rozdrapywanie starych ran. Przede wszystkim musi dociec, co stało się przyczyną śmierci dziewięciorga osób (choć w tamtym momencie można jeszcze było mieć przynajmniej strzępy nadziei na to, że komuś udało się jednak ocaleć). By mu to ułatwić, przełożeni w trybie pilnym wzywają go do Moskwy na spotkanie z urzędującym na Łubiance generałem-lejtnantem Dmitrijem Rudakowem, naczelnikiem II Zarządu Głównego KGB (czyli jednostek odpowiedzialnych za kontrwywiad i bezpieczeństwo państwowe). Fakt, że dopiero teraz, a nie w momencie kiedy kilka dni wcześniej został odkomenderowany na Ural, zostają mu przekazane istotne dla przebiegu śledztwa informacje  świadczy jedynie o tym, jak ściśle strzeżoną były tajemnicą. 
Rudakow  jego prototypem był generał Oleg Gribanow, który między innymi doprowadził do zdemaskowania Olega Pieńkowskiego, słynnego szpiega MI6 i CIA  przekazuje więc Kostinowi przede wszystkim, że Zołotariow był ich człowiekiem: kapitanem KGB z komendy w Niżnym Tagile (mieście w obwodzie swierdłowskim, ale położonym już po stronie azjatyckiej), którego w ostatniej chwili dołączono do grupy Diatłowa, aby miał oko na specjalistyczny sprzęt, jaki turyści zabierali ze sobą w góry (chodzi o urządzenie do pomiaru promieniowania). Ale bardziej niesamowita wydaje się druga wiadomość: pisemne doniesienie o widzianych na niebie nad górami Uralu Północnego święcących kulach. Czym były? I od jak dawno się tam pojawiały?
Po powrocie do Swierdłowska Kostin wraz z kapitanem Aleksandrem Okuniewiem ruszają do Niżnego Tagiłu, aby zebrać informacje na temat Zołotariowa. Przy okazji pojawia się także pierwszy konkretny trop, na miejscu okazuje się bowiem, że przed powierzeniem mu misji specjalnej Siemion (Aleksandr) rozpracowywał szajkę kłusowników, której członkami byli również miejscowi funkcjonariusze Ministerstwa Spraw Wewnętrznych oraz strażnicy obozów wchodzących w skład tak zwanego Iwdelłagu (to w sumie niemal pięćdziesiąt miejsc odosobnienia w północnej części odwodu swierdłowskiego). Może to właśnie im przez przypadek weszli w drogę turyści? A może była to zaplanowana wcześniej akcja, mająca na celu zemstę na Zołotariowie?
Najważniejszą nową postacią pojawiającą się w trzecim odcinku Przełęczy Diatłowa jest generał Rudakow, w którego wciela się jeden z najpopularniejszych radzieckich i rosyjskich aktorów, znakomicie znany także w naszym kraju  Siergiej Szakurow (Swój wśród obcych, obcy wśród swoich, Syberiada). W scenach retrospektywnych, sięgających końca drugiej wojny światowej, widzimy natomiast Aleksieja Bardukowa (Metro, Kadeci z Podolska) jako sierżanta Wiktora Szumanowa oraz pochodzącego z Syberii Azamata Nigmanowa (Jedynka, Dwudziestu ośmiu panfiłowców, Siedem par nieczystych) jako zwiadowcę Wasię.




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:Operacja Zimowy Sztorm

  Sebastian Chosiński

  Gawriił Jegiazarow Gorący śnieg
  

  
  Chociaż należał do najwybitniejszych pisarzy czasów radzieckich, nie zdarzało mu się chodzić na pasku władzy. Dzięki temu zapewnił sobie poczesne miejsce w historii literatury. Ale i kina. Bo był także  jako scenarzysta  współautorem kilku znakomitych filmów. Jak na przykład dramat wojenny Gorący śnieg Gawriiła Jegiazarowa, który opowiadał o jednym z epizodów bitwy stalingradzkiej.
Ekstrakt: 80%
[image: Gorący śnieg]
Jurij Wasiljewicz Bondariew dożył pięknego wieku. Zmarł 29 marca ubiegłego roku, mając dziewięćdziesiąt sześć lat. I chociaż po upadku Związku Radzieckiego jego aktywność pisarska stopniowo wyhamowywała, to przecież i tak nie musiał z nikim się ścigać. Miejsce w historii literatury rosyjskiej zapewnił sobie trzema powieściami: wojennymi Bataliony proszą o ogień (1957) i Gorący śnieg (1969) oraz rozliczeniowo-odwilżową Ciszą (1962). Wszystkie zostały przy aktywnym współudziale autora zekranizowane, dzięki czemu zapisał się on również w dziejach kinematografii Kraju Rad. A jeśli dodamy do tego jeszcze pracę nad Wyzwoleniem (1968-1971) Jurija Ozierowa, zdamy sobie sprawę z tego, z artystą jakiego formatu mieliśmy do czynienia. Bondariew zaliczał się do całkiem licznego grona pisarzy-frontowików, którzy walczyli w Wielkiej Wojnie Ojczyźnianej, a później swoje doświadczenia udanie przelewali na papier. Jego książki i scenariusze charakteryzowała więc prawda okopów  owszem, czasami podawana w sposób patetyczny, ale na pewno nie przekłamany propagandowo.
Gorący śnieg został przeniesiony na ekran już po zakończeniu prac nad Wyzwoleniem, a podjął się tego Gawriił Gieorgijewicz Jegiazarow (1916-1988)  reżyser pochodzenia ormiańskiego, ale urodzony w azerskim Baku. Początkowo pracował w miejscowej wytwórni jako operator, ale tuż przed wybuchem wojny radziecko-niemieckiej  w 1941 roku  ukończył wydział reżyserski Wszechzwiązkowego Państwowego Instytutu Kinematografii (WGIK) w Moskwie. Nic więc dziwnego, że młodego i rzutkiego filmowca wysłano na front, aby kręcił kroniki. Po zwycięskiej wojnie wrócił jeszcze na jakiś czas w rodzinne strony, lecz potem przeniósł się na stałe do stolicy Kraju Rad i dostał etat w Mosfilmie. Zadebiutował późno, bo jako czterdziestosześciolatek, dramatem Grzesznica, zrealizowanym we współpracy z Fiodorem Filippowem. Także kolejny obraz  Most w budowie (1966)  nakręcił z pomocą innego twórcy, Olega Jefremowa. Pierwszym w pełni samodzielnym dziełem Jegiazarowa był melodramatem Tylko trzy noce (1969). Po zakończeniu pracy nad nim zabrał się za Gorący śnieg.
Premiera filmu, do którego zdjęcia kręcono w obwodzie nowosybirskim, odbyła się 18 grudnia 1972 roku. W ciągu kolejnych dwunastu miesięcy oglądnęło go w całym Związku Radzieckim niespełna 23 miliony widzów, co nie było wcale rewelacyjnym wynikiem. Należy jednak pamiętać, że w tym czasie obrazów o podobnej tematyce powstawało za naszą wschodnią granicą mnóstwo (od Tarczy i miecza, poprzez Wyzwolenie, aż po Oficerów), było więc w czym wybierać i nierzadko widownia się rozkładała. Powieść Bondariewa i oparte na niej dzieło kinowe Gawriiła Gieorgijewicza opowiada o nazistowskiej Operacji Zimowy Sztorm, która była częścią bitwy stalingradzkiej. W listopadzie 1942 roku oblegająca miasto nad Wołgą 6 Armia przyszłego feldmarszałka Friedricha Paulusa została zamknięta w kotle. Z odsieczą dla niej ruszyła wówczas, stanowiąca część wojsk Grupy Armii Don feldmarszałka Ericha von Mansteina, 4 Armia Pancerna. Działania sowieckie miały natomiast na celu niedopuszczenie za wszelką cenę do przerwania okrążenia.
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W Gorącym śniegu patrzymy na wydarzenia przede wszystkim oczyma zwykłych żołnierzy. Na plan pierwszy wybijają się więc, obok przewijających się w tle głównodowodzących, dowódcy mniejszych oddziałów, artylerzyści tacy jak lejtnant Nikołaj Kuzniecow czy lejtnant Władimir Drozdowski, którzy stoją na pierwszej linii frontu i biorą na siebie główne uderzenie niemieckich Tygrysów. Kilkunastominutowa introdukcja służy wprowadzeniu na arenę wydarzeń zbiorowego bohatera, jakim są bohaterscy czerwonoarmiści. Spotykamy ich po raz pierwszy, gdy jeszcze przed frontalnym uderzeniem wroga korzystają z chwili odpoczynku, czekając na stacji kolejowej na dalsze rozkazy. Rozmawiają, tańczą, śpiewają; nie przeszkadza im w tym nawet tęgi mróz. Wszystko kończy się w ułamku sekundy, kiedy nadlatują niemieckie samoloty. To moment, w którym rusza potężna machina wojenna  niemiecka pancerna pięść uderza w nieprzygotowanych do obrony żołnierzy radzieckich, którzy nie mają prawa przepuścić najeźdźcy. Jeżeli go nie powstrzymają, wzmocniony posiłkami Paulus może zdobyć Stalingrad, a wtedy Lepiej nawet nie myśleć.
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Dowodzący broniącymi się krasnoarmiejcami generał-lejtnant Piotr Aleksandrowicz Biessonow (wzorowany na przyszłym marszałku Rodionie Malinowskim) zdaje sobie sprawę z ciężaru, jaki spadł na jego barki. Stara się więc motywować żołnierzy wszelkimi sposobami; bywa bezwzględny i nie liczy się z ewentualnymi stratami, byle osiągnąć cel. W pewnym momencie nawet dywizyjny politruk generał-major Witalij Isajewicz Wiesnin (jego pierwowzorem był Iłłarion Łarin, który najprawdopodobniej w grudniu 1942 roku zastrzelił się, obawiając się represji z powodu niepowodzenia operacji, choć oczywiście w filmie jego śmierć pokazano zupełnie inaczej) zwraca mu uwagę, że jest za ostry i niesprawiedliwy. Żołnierze nie śpią po kilka dni, marzną w okopach, a on ciągle ich krytykuje i żąda większego poświęcenia. I w zasadzie właśnie o tym jest Gorący śnieg  o bezprzykładnym bohaterstwie i nadludzkim wysiłku wojennym, który choć w ostatecznym rozrachunku przynosi sukces, to jednak zostaje okupiony ogromnymi stratami. To co najdłużej pozostaje w pamięci po seansie dzieła Jegiazarowa, to obraz pokonanych, psychicznie i fizycznie kompletnie rozbitych żołnierzy, którzy tak naprawdę nawet nie zdają sobie sprawy z tego, co osiągnęli.
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W przeciwieństwie do Wyzwolenia, którego istotnym elementem fabularnym były narady wojenne dowództwa radzieckiego, w Gorącym śniegu są one sprowadzone do minimum. Twórców filmu dużo bardziej interesuje los i wysiłek zwykłego żołnierza. Na tle frontowych wydarzeń ormiański reżyser zarysowuje także konflikt miłosny  o względy sanitariuszki Tatiany rywalizują dwaj lejtnanci, Drozdowski i Kuzniecow. Tania woli tego pierwszego, lecz on, dbając o swój autorytet, nie chce, by na oczach podwładnych okazywała mu przywiązanie i czułość, co z kolei za dobrą monetę bierze ten drugi. Tego typu dylematy nie mogą jednak poróżnić żołnierzy radzieckich  ostatecznie przecież i tak najważniejsza okazuje się Ojczyzna. W filmie wybrzmiewa to jeszcze mocniej niż w powieści, o co  oprócz Bondariewa  zadbali dwaj pozostali współscenarzyści, którymi byli reżyser Gawriił Jegiazarow oraz Jewgienij Grigorjew (Romanca o zakochanych, Kryptonim Gwiazda).
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W rolach dowódców obsadzono aktorów dobrze już znanych i rozpoznawalnych, jak Gieorgij Żżonow (Planeta burz, Samolot w płomieniach), który wcielił się w Biessonowa, oraz Anatolij Kuzniecow (Białe słońce pustyni, Proszę o książkę zażaleń), który podarował swoją twarz Wiesninowi. Poza tym na ekranie możemy zobaczyć także Wadima Spiridonowa (Dożyć do świtu) jako pułkownika Diejewa, Borisa Tokariewa (Wierność, Tak tu cicho o zmierzchu) w roli lejtnanta Kuzniecowa, Nikołaja Jeriomienko (Piraci XX wieku) jako Drozdowskiego oraz dwudziestotrzyletnią Tamarę Siedielnikową w roli sanitariuszki Tatiany. Co ciekawe, dla aktorki nowosybirskiego teatru Globus był to jedyny występ przed kamerą w całej karierze. Za pełne batalistyki zdjęcia odpowiadał doświadczony operator Fiodor Dobronrawow (Nieuchwytni mściciele, Nowe przygody nieuchwytnych, Dersu Uzała), a za ścieżkę dźwiękową, chętnie inspirujący się klasyczną awangardą, radziecki kompozytor pochodzenia niemieckiego Alfred Sznitke (Komisarz, Wujaszek Wania, Wniebowstąpienie). Jegiazarow natomiast po Gorącym śniegu zrealizował jeszcze sześć filmów: były to głównie dramaty obyczajowe (Od świtu do świtu, 1975; Nie zmienia się koni w czasie biegu, 1980) i melodramaty (Portret z deszczem, 1977; Rozstanie, 1984), ale także dwa oparte na prozie Andrieja Płatonowa obrazy zahaczające o tematykę wojenną  Do domu! (1982) i Iwan Wielki (1987).




Tytuł: Gorący śnieg
Tytuł oryginalny: Горячий снег
Reżyseria: Gawriił Jegiazarow
Zdjęcia: Fiodor Dobronrawow
Scenariusz: Jurij Bondariew, Jewgienij Grigorjew, Gawriił Jegiazarow
Obsada: Gieorgij Żżonow, Anatolij Kuzniecow, Wadim Spiridonow, Boris Tokariew, Nikołaj Jeriomienko młodszy, Tamara Siedielnikowa, Araik Babadżanian, Jurij Nazarow, Aleksiej Pańkin, Walentin Graczow, Konstantin Tyrtow, Michaił Striełkow, Aleksandr Kawalierow, Albert Dorożko, Bołot Bejszenalijew
Muzyka: Alfred Sznitke
Rok produkcji: 1972
Kraj produkcji: ZSRR
Czas trwania: 105 min
Gatunek: wojenny
Zobacz w: Kulturowskazie
Ekstrakt: 80%
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  Godzinę przed świtem:Odc. 1. Dorwać Kleszcza!

  Sebastian Chosiński

  Godzinę przed świtem
  

  
  Kiedy czterdzieści dwa lata temu radziecka wyemitowała kryminalny miniserial Gdzie jest Czarny Kot?, praktycznie z dnia na dzień zyskał on status dzieła kultowego. Dzisiaj tak nagle zrodzone uwielbienie widzów nie jest już możliwe, ale bez najmniejszych wątpliwości szesnastoodcinkowy serial Godzinę przed świtem Igora Zajcewa, który pod wieloma względami przypomina klasyczny obraz Stanisława Goworuchina, może liczyć na popularność.
Ekstrakt: 70%
[image: Godzinę przed świtem]
Głównymi bohaterami miniserialu Gdzie jest Czarny Kot? (1979), którego akcja rozgrywała się latem 1945 roku, a więc tuż po zakończeniu wojny, byli moskiewscy milicjanci z Wydziału do Walki z Bandytyzmem: doświadczony kapitan Gleb Żegłow (w tej roli, jednej z ostatnich w karierze, wystąpił Władimir Wysocki) oraz dopiero co oddelegowany pod jego skrzydła, zdemobilizowany czerwonoarmista starszy lejtnant Władimir Szarapow (którego zagrał Władimir Konkin). Twórcy Godzinę przed świtem powtarzają ten schemat niemal kropka w kropkę: z tą różnicą, że zamiast kapitana Żegłowa mamy majora Siergieja Wasiljewicza Szumiejko (którego podwładni nie bez powodu nazywają Szatanem), z kolei starszego lejtnanta Szarapowa zastępuje kapitan Denis Żurawliow; przeniesiona zostaje też w czasie o kilkanaście miesięcy fabuła  tu zaczyna się (nie licząc wojennej introdukcji) we wrześniu 1946 roku.
Kim jest reżyser filmu? Igor Grigorjewicz Zajcew kończy w tym roku sześćdziesiąt lat; przyszedł na świat w miejscowości Krasnyj Łucz w obwodzie woroszyłowgradzkim. Najpierw zdobył dyplom aktora teatralnego w szkole artystycznej w Rostowie nad Donem (1981), a potem reżysera dramatycznego w Wyższej Szkole Teatralnej imienia Borisa Szczukina w Moskwie (1990). Popularność przyniosły mu seriale historyczne (kilka z nich to intrygujące biografie), spośród których warto wymienić przede wszystkim Jesienina (2005), Dywersant. Koniec wojny (2007), Czkałowa (2012) oraz [Katarzynę] Wielką (2015). Telewizyjnej wersji doczekał się także opowiadający o budowie rosyjskiego imperium za czasów Piotra Wielkiego kinowy Toboł (2019). O ile Zajcew przyzwoicie radzi sobie w opowiadaniu historii sprzed lat, o tyle gorzej wychodzą mu fabuły współczesne. W przypadku Godzinę przed świtem nie mamy się więc czego obawiać, bo choć to kryminał, to jednak historyczny.
Denis Żurawliow to prawdziwy bohater, krasnoarmiejec-zwiadowca, na którym wojna odcisnęła jednak bardzo silne piętno. Dowiadujemy się o tym już z pierwszej sceny pierwszego odcinka, kiedy to chcąc skrócić cierpienia swego towarzysza, na jego prośbę strzela mu w głowę. Takie zdarzenia pozostają w człowieku na zawsze; sumienia nie da się wyprać, a traumy po prostu wymazać. Powróciwszy z wojny do domu, jest więc Denis innym człowiekiem; boryka się z koszmarami i problemami psychicznymi, miewa przywidzenia, w których powraca groza wojny. Na dodatek dowiaduje się od starej ciotki, że po śmierci rodziców ich mieszkanie przekazano innym. Co oznacza tyle, że Denis stracił nawet dach nad głową. Co z sobą począć w takiej sytuacji. Decyduje przypadek. Podczas przechadzki po miejskim targu staje się świadkiem milicyjnej akcji przeciwko bandytom-spekulantom. Kończy się ona potężną strzelaniną, ale dla Żurawliowa to przecież nie pierwszyzna. Robił to samo przez kilka ostatnich lat.
Denis zgłasza się do pracy w milicji i zostaje przydzielony do grupy majora Szumiejko, który jest prawdziwym postrachem bandytów. Ilu jednak by ich nie złapał i wsadził za kratki, to wciąż pojawiają się nowi, jeszcze groźniejsi i bardziej bezwzględni. A najgorszy z nich wszystkich jest przestępca o pseudonimie Kleszcz (w miniserialu Stanisława Goworuchina był to garbaty Karp, stojący na czele tytułowego Czarnego Kota). Ileż by Szumiejko i jego przełożony, podpułkownik Jarcew, dali, aby to jego wsadzić za kratki! Jest on jednak nadzwyczaj sprytny i skrzętnie ukrywa swoją tożsamość. Próba bezpośredniego dotarcia do niego kończy się totalną katastrofą  ginie trzech milicjantów; major przeżywa zaś tylko dlatego, że odpowiednio szybko reaguje Żurawliow. W efekcie Szumiejko dochodzi do wniosku, że trzeba przygotować bardziej skomplikowaną operację. Wymyśla więc prowokację, skutkiem której ma być przeniknięcie do grupy Kleszcza agenta Wydziału do Walki z Bandytyzmem. Tę rolę godzi się zagrać Denis  jest w mieście nowy, praktycznie nikt go nie zna, jego szanse są więc spore.
Ale Kleszcz to człowiek, który nikomu nie ufa, major dochodzi zatem do wniosku, że chcąc wprowadzić wtyczkę do bandy, trzeba posłużyć się bandziorami-recydywistami, których szef szajki zna. Alibi mają więc dać Żurawliowowi złodziej Dmitrij Kopyrin (pseudonim Bujan) oraz mający nadzwyczaj długi staż przestępczy  zamykano go już za czasów carskich  Iwan Iwanow (pseudonim Graf). Lecz oni stanowią dopiero pierwsze ogniwo; drugim, znacznie ważniejszym, jest bliski znajomy Kleszcza  Michaił Tiagunow (pseudonim Kot). Problem z nim polega na tym, że właśnie siedzi. Trzeba więc pozwolić mu  a w zasadzie im wszystkim  uciec. Trzeba przyznać, że otwarcie serialu trzyma w napięciu. Mimo oczywistych nawiązań do dzieła Goworuchina sprzed czterech dekad, pojawiają się już na samym początku pewne różnice. Mniej jest jednoznaczności w kreacji głównych bohaterów. A scena finałowa, mocno trzymająca w napięciu, wywraca niemal wszystko do góry nogami. W każdym razie Szumiejko będzie miał w kolejnym odcinku twardy orzech do zgryzienia.
Atutem serialu Zajcewa jest również doskonała obsada. W majora Szumiejko wcielił się będący wielką gwiazdą kina rosyjskiego niespełna pięćdziesięcioletni Konstantin Chabienski (Selfie, Doktor Liza); kapitana Żurawliowa zagrał Andriej Burkowski (Legenda o Kołowracie, Toboł), Bujana  Artur Smoljaninow (Ósemka, Kałasznikow), Grafa  Artur Wacha (Lodołamacz, Bez pożegnania), a Kota  Maksim Biełborodow (Dwudziestu ośmiu panfiłowców, Słoń). Najmniejsze doświadczenie w zawodzie ma urzekająca urodą Aliona Michajłowa (rocznik 1995), absolwentka Państwowego Instytutu Kultury w Permie, która zagrała Olgę, sekretarkę majora. Głównym scenarzystą jest Aleksandr Szczerbakow, specjalista od wieloodcinkowych opowieści (między innymi wojenne 1941 i 1942 Walerija Szałygi); za zdjęcia odpowiada spec w swojej dziedzinie  Eduard Moszkowicz (Film o Aleksiejewie, Słonie mogą w piłkę grać, Abigail); z kolei ścieżka dźwiękowa wyszła spod ręki Wadima Niekrasowa, który ma spore doświadczenie zarówno w filmach animowanych, jak i fabularnych. Choć żadnego spektakularnego sukcesu na swoim koncie jeszcze nie zapisał.




Tytuł: Godzinę przed świtem
Tytuł oryginalny: За час до рассвета
Dystrybutor:  NTV
Reżyseria: Igor Zajcew
Zdjęcia: Eduard Moszkowicz
Scenariusz: Aleksandr Szczerbakow, Sawwa Minajew, Gieorgij Szabanow, Dmitrij Nowosiołow
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Muzyka: Wadim Niekrasow
Rok produkcji: 2021
Kraj produkcji: Rosja
Liczba odcinków: 16
Czas trwania odcinka: 46 min
Gatunek: historyczny, kryminał
Zobacz w: Kulturowskazie
Ekstrakt: 70%
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  Sky Rojo:Odc. 8. Walka na śmierć i życie

  Marcin Mroziuk

  Esther Martínez Lobato, Álex Pina Sky Rojo
  

  
  W tym odcinku na widzów czeka naprawdę sporo emocji, bo twórcy postanowili jeszcze bardziej zagmatwać całą sytuację, abyśmy z niecierpliwością oczekiwali drugiego sezonu serialu.
Ekstrakt: 70%
[image: Sky Rojo]
Okazuje się bowiem, że plan, który mają zamiar zrealizować Coral, Wendy i Gina, jest nie tylko lekko zwariowany, ale również bardzo ryzykowny. W tym przypadku kradzież koparki jest dla nich najmniejszym problemem. Widzimy też, że całkiem spranie idzie im wykopanie głębokiego dołu i zamaskowanie go tak, aby był praktycznie niewidoczny dla jadącego samochodem. Szkopuł w tym, że aby w tym dole ugrzęźli ściągający uciekinierki ludzie Romea, dwie z nich będą musiały robić za żywą przynętę. W tym czasie Coral ma zaś dostać się do klubu, by zdobyć zawartość sejfu.
W czasie kiedy trzy kobiety przygotowują swoją pułapkę, w Las Novias wcale nie jest spokojnie. Jesteśmy bowiem świadkami tego, jak Moisés i Christian nie patyczkują z Fernandem, starając się wydobyć od niego informację o kryjówce zbiegłych prostytutek. W tym przypadku nawet tortury nie przyniosą jednak rezultatu, gdyż kochanek Giny nie może przecież wyjawić sekretu, którego sam nie zna! Jego cierpienia są zaś tym bardziej bezsensowne, że niedługo później Romeo pozna miejsce pobytu dzięki lokalizatorowi z komórki jednej z uciekinierek  chociaż właściciel klubu nie zdaje sobie sprawy, że tym razem to one bawią się z nim w kotka i myszkę.
Niedługo później Moisés i Christian wyruszają, aby ostatecznie rozprawić się z głównymi bohaterkami. Teraz nie stanowią oni już jednak tak zgranego duetu, po tym jak młodszy brat dowiedział się, że przed laty starszy zabił ich ojca, a Romeo pomógł mu uniknąć konsekwencji tego czynu. Trzeba przyznać, że dość zaskakujące jest oglądanie, jak Christian próbuje namówić Moisésa do porzucenia drogi przestępstwa i rozpoczęcia nowego życia z dala od właściciela Las Novias. Ale chociaż bracia rozstają się w dość dramatyczny sposób, to mamy świadomość, że paradoksalnie każdemu z nich zależy na szczęściu tego drugiego.
W efekcie na stacji benzynowej, na której czekają Wendy i Gina, pojawia się tylko Moisés. Kiedy kobiety odjeżdżają stamtąd na motocyklu, rusza w ślad za nimi i praktycznie nie ma żadnych szans, aby uniknąć wpadnięcia do dołu. Ale kiedy mogłoby się wydawać, że wszystko idzie zgodnie z planem głównych bohaterek, niestety pojawiają się kolejne komplikacje.
Z zapartym tchem obserwujemy też wydarzenia w klubie po pojawieniu się tam Coral. Trudno nie podziwiać jej odwagi, skoro z własnej woli udaje się ona do jaskini lwa i nie drży przy tym ze strachu przed Romeem. Zastanawiamy się, czy kobiecie uda się wykorzystać słabość alfonsa w stosunku do niej, aby skutecznie owinąć go wokół palca, a następnie obrobić sejf. Wkrótce przekonamy się, że dla właściciela Las Novias największym problemem nie jest wcale sama ucieczka prostytutek. Otóż nie potrafi on wybaczyć Coral, że zdradziła go z Moisésem! W efekcie do końca nie możemy być pewni, czy Romeo ją zabije czy też może sam zostanie zabity.
Tak więc w ostatnich scenach pierwszego sezonu bohaterki znajdują się w sytuacjach, w których ich życie znajduje się w niebezpieczeństwie, a dalszy rozwój wypadków trudno przewidzieć. To może już być wystarczający powód, żebyśmy chcieli obejrzeć ciąg dalszy tej historii, ale dobrze by było, aby scenarzyści zdecydowali się pchnąć wreszcie akcje na zupełnie nowe tory. Owszem, plusem jest bowiem to, że serial zwraca uwagę widzów na problem prostytucji, ale to nie jest wystarczający powód, abyśmy chcieli oglądać kolejne warianty podobnych sytuacji z udziałem tych samych postaci.




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:Pojedynek snajperów

  Sebastian Chosiński

  Dmitrij Kolcow Szeregowiec Czeerin
  

  
  Jedenaście lat temu kinematografia jakucka wyprodukowała dramat wojenny Nikity Arżakowa zatytułowany Snajper z Jakucji; kilka lat później rozpoczęto natomiast prace nad podobnym tematycznie obrazem  Szeregowcem Czeerinem  które do szczęśliwego końca doprowadził przed paroma miesiącami Dmitrij Kolcow. To jeszcze jedno dzieło uświetniające kolejną rocznicę radzieckiego zwycięstwa nad III Rzeszą.
Ekstrakt: 50%
[image: Szeregowiec Czeerin]
W czasie drugiej wojny światowej w szeregach Armii Czerwonej walczyło wielu rdzennych mieszkańców Syberii. Wśród nich istotną grupę stanowili Jakuci. Istotną nie tyle z uwagi na swoją liczebność, co umiejętności strzeleckie (wielu z nich w cywilu było przecież myśliwymi), które predestynowały ich do pełnienia roli snajperów. Jednym z nich, nagrodzonym zresztą za udział w Wielkiej Wojnie Ojczyźnianej tytułem Bohatera Związku Radzieckiego, był Fiodor Ochłopkow, którego postać przed ponad dekadą zainspirowała Nikitę Arżakowa do nakręcenia Snajpera z Jakucji (2010). Pięć lat później za realizację tematycznie bliźniaczego obrazu wziął się Arkadij Nowikow; zdążył jednak nakręcić jedynie część zdjęć, dalsze prace przerwała śmierć reżysera. Wtedy mogło się wydawać, że nigdy nie zostanie dokończony, ale ostatecznie trud ten wziął na siebie jeden z aktorów  Dmitrij Kolcow, który nieco przerobił scenariusz i po kilku latach zwieńczył dzieło.
Kinowa premiera Szeregowca Czeerina miała miejsce w Jakucku 11 marca tego roku, a niespełna dwa miesiące później film ukazał się na płycie DVD. Fabuła została oparta na opowiadaniu piszącego w języku ojczystym jakuckiego prozaika i poety, weterana wojennego  Timofieja Jegorowicza Smietanina (1919-1947). Tworzyć zaczął jako nastolatek; pierwszy wiersz wydrukowano mu w prasie w 1938 roku. W sierpniu 1942 roku trafił na front; brał udział między innymi w bitwie na Łuku Kurskim. Na rok przed zakończenie Wielkiej Wojny Ojczyźnianej został  z powodu odniesionych ran  zdemobilizowany i wrócił w rodzinne strony. Pisał do gazet, tworzył kolejne teksty prozatorskie. Krótko przed śmiercią, a zmarł mając zaledwie dwadzieścia siedem lat, opublikował opowiadanie Jegor Czeerin  i to ono właśnie stało się kanwą niskobudżetowego (kosztował bowiem jedynie 5,5 miliona rubli) obrazu Nowikowa / Kolcowa.
Akcja rozgrywa się w ciągu kilku jesiennych dni 1943 roku. Szeregowiec Jegor Czeerin  Jakut z pochodzenia  zostaje wysłany na pierwszą linię frontu. Czym jest wojna, przekonuje się już w drodze do oddziału, gdy kolumna ciężarówek wioząca krasnoarmiejców zostaje z powietrza zaatakowana przez niemieckie myśliwce. Żołnierze rozbiegają się przerażeni, chociaż ukryć się nie ma gdzie, bo dokoła, jak okiem sięgnąć, puste pole. Tylko jeden z nich sięga po karabin i próbuje trafić przelatującą parokrotnie nad nimi nazistowską maszynę. To właśnie Jegor, w którym odezwał się instynkt myśliwego. Dotarłszy do miejsca przeznaczenia, od razu dowiaduje się, w jak trudnym położeniu jest jego oddział. Niemcom udało się bowiem  w tym celu specjalnie sprowadzono profesjonalnego strzelca Dirka Schulza  zlikwidować wszystkich snajperów, a bez nich nie ma sensu wysyłać nikogo na zwiad, bo każda taka misja automatycznie staje się samobójczą.
[image: ]
Jeden z czerwonoarmistów podpowiada jednak lejtnantowi Łobodzie, że wśród nowo przybyłych jest żołnierz, który próbował zestrzelić niemiecki samolot. Oficer postanawia go wypróbować i zabiera na trening strzelecki do lasu. Czeerin spełnia oczekiwania i zostają mu powierzone obowiązki snajpera. Gdy niebawem do oddziału docierają jeszcze przysłani ze sztabu wykwalifikowani zwiadowcy  starszyna Szagurow i Ponamariow  można wreszcie pokusić się o wysłanie grupy na przeszpiegi. To, co zauważają, jest bardzo niepokojące; w okolicy stacjonują bowiem niemieckie czołgi  jeżeli tylko uda im się przekroczyć rzekę, znajdą się na tyłach wojsk radzieckich, które zostaną dosłownie zmiecione z powierzchni ziemi. Jak jednak poinformować swoich, gdy cała drużyna zwiadowcza zostaje wystrzelana przez wrogów. Przeżywa jedynie Jegor, który dostaje się do niewoli. Niemiecki dowódca von Rülich postanawia wykorzystać go w celach propagandowych i każe Czeerinowi odczytać przez głośniki po rosyjsku apel do towarzyszy broni, przekonujący ich, aby poddali się, a będą mogli liczyć na dobre traktowanie i ciepły posiłek (co oczywiście jest ordynarnym kłamstwem).
[image: ]
Jegor wykorzystuje sytuację i na koniec apelu dodaje kilka zdań po jakucku, wiedząc, że Niemcy ni w ząb nie znają tego języka. Za to w oddziale radzieckim jest jeden jego rodak  radiotelegrafista Nikołaj Nikołajewicz (zwany NikNikiem). Jeśli słowa Czeerina dotrą do niego, przetłumaczy je lejtnantowi Łobodzie. A wtedy Obraz Kolcowa, który właśnie wcielił się w Łobodę, to dzieło nie do końca profesjonalne  w tym sensie, że główne role aktorskie w dużej mierze powierzono debiutantom bądź naturszczykom. Sam Kolcow dotąd zajmował się  i to przez dwadzieścia lat  jedynie reklamą. Fachu reżyserskiego uczył się w zasadzie dopiero na planie Szeregowca. Absolutnymi debiutantami byli operator Ajtał Nikitin i kompozytor Iwan Naumow; wcześniej z kinematografią nie mieli do czynienia także ani wcielający się w Jegora Ajtał Stiepanow, ani grający dopiero szkolonego na snajpera Miszę Gurjanowa Aleksandr Kazancew, ani nawet Jurij Garietowski, który podarował swą twarz Schulzowi. Jedynym aktorskim profesjonalistą był na planie aktor grający starszynę Szagurowa, czyli Dmitrij Trofimow (Mój zabójca, Pojedynek).
[image: ]
Z wyżej wymienionych powodów trudno oczekiwać, aby Szeregowiec Czeerin podbił serca widzów. Rosjanie oglądaną go, jeżeli w ogóle, głównie jako ciekawostkę. Większym zainteresowaniem  z uwagi na podjęty przez twórców temat  może cieszyć się w Jakucji (oficjalnie jest to Republika Sacha), chociaż i tam konkurencja jest przecież spora. Wszak spośród wszystkich republik federacyjnych przemysł filmowy jakucki od lat rozwija się najprężniej. Wystarczy wspomnieć o nagradzanych na festiwalach na całym świecie takich dziełach, jak Nade mną słońce nie zachodzi, Jego córka czy Car-ptak. Obraz Kolcowa oczywiście do nich nie dołączy, ale biorąc pod uwagę, jak dużą wagę ciągle przywiązuje się w Rosji do tematyki Wielkiej Wojny Ojczyźnianej, można być pewnym, że znajdą się chętni, którzy po niego sięgną. Nawet jeśli po seansie będą psioczyć.




Tytuł: Szeregowiec Czeerin
Tytuł oryginalny: Рядовой Чээрин
Reżyseria: Dmitrij Kolcow
Zdjęcia: Ajtał Nikitin
Scenariusz: Dmitrij Kolcow, Arkadij Nowikow
Obsada: Ajtał Stiepanow, Aleksandr Kazancew, Daniił Żurawliow, Dmitrij Kolcow, Oganes Grigorian, Dmitrij Trofimow
Rok produkcji: 2021
Kraj produkcji: Republika Sacha, Rosja
Czas trwania: 95 min
Gatunek: wojenny
Zobacz w: Kulturowskazie
Ekstrakt: 50%
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  Godzinę przed świtem:Odc. 2. Po trupach do celu

  Sebastian Chosiński

  Godzinę przed świtem
  

  
  Kapitan Denis Żurawliow  główny bohater serialu Igora Zajcewa Godzinę przed świtem  po wstąpieniu do Wydziału do Walki z Bandytyzmem szybko przekonuje się, że praca w milicji wcale nie jest lżejsza od służby zwiadowczej na froncie. Tu również, choć mamy już czasy pokoju, każdego dnia można zarobić kulę w plecy lub kosę w brzuch. Ewentualnie zostać zastrzelonym przez innego stróża porządku.
Ekstrakt: 70%
[image: Godzinę przed świtem]
Przygotowywana z pietyzmem przez milicję akcja, dzięki której na wolność wydostają się trzej kryminaliści (wśród nich dwaj zwerbowani przez kapitana Denisa Żurawliowa), nie idzie zgodnie z planem. To zresztą delikatnie powiedziane. W zasadzie kończy się ona totalną katastrofą. Bujan (to pseudonim Dmitrija Kopyrina), Graf (czyli Iwan Iwanow) i Kot (to jest Michaił Tiagunow) uciekają wprawdzie z rozbitej więźniarki, ale ten ostatni przy okazji zabija kierowcę i konwojenta. Jakby tego było mało, Denis, który miał zwiać razem z nimi, traci ich z oczu; mocno poturbowany, wychodzi jako ostatni i trafia prosto na stróża porządku, który sądząc, że ma do czynienia z bandytą, stara się go zatrzymać. Żurawliow nie ma czasu na zawiłe tłumaczenia, na dodatek daje o sobie znać odniesiona na wojnie kontuzja, która sprawia, że całkowicie traci nad sobą kontrolę.
Uciekłszy z transportu, kapitan  a teraz już w zasadzie bandyta o pseudonimie Ptaszek  udaje się do meliny, w której czeka na niego, wcielająca się w rolę jego narzeczonej, Olga. Kiedy kobieta dowiaduje się, co się stało, chce natychmiast przerwać akcję i powiadomić o wszystkim swego przełożonego, majora Siergieja Szumiejko, Żurawliow jednak przemocą wymusza na niej dalsze realizowanie planu. Tyle że w tym momencie niewiele zależy już od niego. Wszystko tak naprawdę znajduje sie w rękach Bujana i Grafa. Jeżeli oni zdradzą bandytom opracowaną w milicyjnym Wydziale do Walki z Bandytyzmem mistyfikację, dla kapitana może to nawet oznaczać czapę. A pokusa jest przecież wielka. Wystarczy jak najszybciej zmyć się z miasta i zaszyć gdzieś jak mysz pod miotłą. Lecz wtedy już po wsze czasy staną się poszukiwanymi wyrzutkami. Przy pierwszym niepowodzeniu będą modlić się o to, aby trafić do syberyjskiego łagru, a nie skończyć z kulą w tyle głowy.
W jeszcze większej niepewności pozostaje Szumiejko, który wszczyna śledztwo w sprawie śmierci milicjantów. Przesłuchuje świadków zdarzenia i ma coraz więcej wątpliwości co do postawy swego nowego podwładnego. W tym samym czasie Kot, Bujan i Graf trafiają do mieszkania niejakiego Ogonioka, którego Tiagunow najpierw podczas kłótni zabija, a potem jak gdyby nigdy nic sprowadza sobie prostytutki. Jedna z nich zauważa pod łóżkiem zwłoki gospodarza, o czym po powrocie do burdeli informuje swoją szefową. Ta z kolei wysyła pod wskazany adres goryli, którzy mają wyjaśnić sprawę. Kończy się to strzelaniną i potężnym zamieszaniem, z którego Kopyrin i Iwanow korzystają, by uciec. Przekonani, że Kot nie żyje, dokonują rachunku za i przeciw i dochodzą do wniosku, że w takiej sytuacji jedyną szansą dla nich jest zgłoszenie się do Żurawliowa. Jeśli on im zaufa, a jemu z kolei zaufa Szumiejko  można będzie wrócić do punktu wyjścia i zapolować na Kleszcza.
Tyle że sporo jest tych jeżeli. Wystarczy jedno zastrzeżenie, by cała konstrukcja rozsypała się jak domek z kart. Wiele zależy więc od tego, jak bardzo majorowi Szumiejko zależy na złapaniu Kleszcza. Tym samym: ile nieprawości jest w stanie zaakceptować, aby  choćby idąc po trupach  osiągnąć cel i rozbić największy gang w mieście. Pewne jest jedno: jeżeli (kolejne!) to ma się udać, kamuflaż musi być idealny. By dotrzeć do szefa bandy, trzeba zwrócić na siebie jego uwagę i wkraść się w jego łaskę. Denis mimo wszystko gotów jest podjąć ryzyko i ponieść konsekwencje w przypadku ewentualnego  chciałoby się rzec wręcz: bardzo realnego  niepowodzenia. Nie zdaje sobie jednak, że wielkie niebezpieczeństwo czai się tuż obok W drugim odcinku serialu pojawia się jedna istotna dla fabuły nowa postać; to prostytutka Lalka, w którą wciela się litewska, ale zadomowiona w Rosji, aktorka Agné Ditkovskyté (Tadas Blinda. Początek, Boris Godunow); w retrospektywnym epizodzie przewija się natomiast  jako Andriej Sawczenko, wojenny towarzysz Żurawliowa  Artiom Bystrow (Ósemka Dureń, Krzyk ciszy).




Tytuł: Godzinę przed świtem
Tytuł oryginalny: За час до рассвета
Dystrybutor:  NTV
Reżyseria: Igor Zajcew
Zdjęcia: Eduard Moszkowicz
Scenariusz: Aleksandr Szczerbakow, Sawwa Minajew, Gieorgij Szabanow, Dmitrij Nowosiołow
Obsada: Konstantin Chabienski, Andriej Burkowski, Artur Smoljaninow, Aliona Michajłowa, Maksim Biełborodow, Artur Wacha, Władimir Zajcew, Maria Lisowa, Agné Ditkovskyté, Aleksandra Florinska, Maksim Bitiukow, Artiom Bystrow, Siergiej Murzin, Aleksiej Kirsanow
Muzyka: Wadim Niekrasow
Rok produkcji: 2021
Kraj produkcji: Rosja
Liczba odcinków: 16
Czas trwania odcinka: 46 min
Gatunek: historyczny, kryminał
Zobacz w: Kulturowskazie
Ekstrakt: 70%
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  Sherlock w Rosji:Odc. 6. Nie chcę stać się zombie!

  Sebastian Chosiński

  Sherlock w Rosji
  

  
  A komu grozi zamiana w bezwolnego, poddanego woli innego człowieka, potwora? Doktorowi Karcewowi, którego nieszczęśliwy zbieg okoliczności doprowadza na stół chirurgiczny szalonego naukowca. Jeżeli Holmes się nie pospieszy, prawdopodobnie straci na zawsze nowo zdobytego przyjaciela. W szóstym odcinku Sherlocka w Rosji dzieje się tyle, że godzina mija jak z bicza strzelił.
Ekstrakt: 80%
[image: Sherlock w Rosji]
Przypomnijmy, o co chodzi w tym wątku opowieści, który został zapoczątkowany w piątym epizodzie serialu. Po  rzekomo  samobójczej śmierci aktorki Ałły Insarowej Sherlock Holmes i doktor Karcew wszczynają śledztwo, ponieważ prosi ich o to Sofia  dawna znajoma zmarłej, a obecnie kobieta, do której namiętnie wzdycha brytyjski detektyw. Szybko dochodzi on do wniosku, że sprawa rzeczywiście jest tajemnicza i komuś bardzo zależy na tym, aby dochodzenie utrącić na samym jego początku. O co nie jest  wbrew pozorom  tak trudno, gdyż prowadzący je naczelnik Trudny nie zalicza się do tytanów pracy i jeśli tylko pojawia się szansa, aby sprawę zamknąć najszybciej jak się da i przy okazji odtrąbić sukces  właśnie to robi. Wersja o samobójstwie Ałły jest więc mu na rękę. Tyle że Holmes wierzy Sofii. Skoro ona twierdzi, że kobieta nie mogła dobrowolnie skoczyć z dachu kamienicy, to znaczy że tak właśnie było.
Sherlocka przekonują też pewne pośrednie dowody, jak chociażby obecność kogoś w mieszkaniu samobójczyni krótko przed dramatem bądź zniknięcie medalionu, który zawsze nosiła na szyi. Nie bez znaczenia jest również fakt, że Ałłę pogrzebano, zanim odbyła się profesjonalnie przeprowadzona sekcja zwłok. Pytanie, czy mógł stać za tym ojczym kobiety, słynny profesor medycyny Fiodor Lwowicz Bachmietjew? Holmes w każdym razie nie może zbagatelizować żadnego tropu. Wraz z Karcewem udają się więc do pałacu profesora, w którym prowadzi on ośrodek dla osieroconych i porzuconych przez rodziców dzieci. Niewiele brakuje, aby ta wyprawa zakończyła się dla nich katastrofą, ponieważ w drodze powrotnej do Petersburga ktoś ostrzeliwuje ich powóz. Karcew zostaje poważnie ranny, a napastnik ucieka. Bojąc się o przyjaciela (wszak do miasta jeszcze kawał drogi), Sherlock zawraca i zawozi doktora z powrotem do pałacu Bachmietjewa.
Pytanie: kto strzelał? Komu zależało na tym, aby wyeliminować z gry detektywa i jego pomocnika? Odpowiedź nasuwa się sama: komuś, kto nie chciał, aby odkryli oni prawdę. Jaką prawdę? Że Insarowa została zamordowana. Z jakiego powodu? Może romansu! Sofia nie ma bowiem wątpliwości, że Ałła miała możnego i wpływowego kochanka, lecz nie wie, kto nim był. Szczęście, że Holmes ma wyczulony węch  dzięki temu jest w stanie otworzyć kolejny trop, który prowadzi go w miejsce najmniej chyba spodziewane. W każdym razie, aby zostać tam wpuszczonym nawet ktoś tak sławny potrzebuje protekcji petersburskiego oberpolicmajstra generała Znamienskiego. Te sfery bowiem bardzo skrzętnie ukrywają swoje tajemnice i są w stanie zrobić wszystko  włącznie z likwidacją niewygodnych świadków  aby nie wyszły one na światło dzienne. 
Jakby niesamowitości było w tej historii mało, twórcy filmu  reżyser Nurbek Egen i scenarzysta Oleg Małowiczko  wprowadzają jeszcze na arenę wydarzeń Kulawego Diabła. Postać, przed którą profesor Bachmietjew stara się ochronić dzieci mieszkające w jego ośrodku, podejrzewa bowiem, że to właśnie on  złowrogi, okrutny i podstępny, wymykający się pułapkom i pogoniom  odpowiada za niewyjaśnione zniknięcia jego podopiecznych w ciągu ostatnich kilku lat. Jak też za nieudany zamach na profesora, do jakiego doszło na cmentarzu w czasie pogrzebu Ałły. Holmes jednak, co już wiemy, jest racjonalistą; nie wierzy w potwory rodem z powieści grozy. Jego zdaniem Kulawy Diabeł to człowiek z krwi i kości, a jeśli tak, to trzeba to wytropić i zmusić do wyjawienia prawdy. A czasu  tradycyjnie  nie ma zbyt wiele, na szali znajduje się bowiem życie kolejnych dzieci.
Z pojawiających się w tym odcinku nowych aktorów warto zwrócić uwagę na czterech. W oddanego carskiej rodzinie kapitana Zosimowa wciela się Oleg Popow (Kozak, Ratować Leningrad!), w Kulawego Diabła  Nikołaj Kołogriwyj (Kadeci z Podolska, Czikatiło), w cara Aleksandra III Romanowa  znany głównie z seriali Boris Chasanow, a w jednego z synów monarchy, wielkiego księcia Gieorgija (Jerzego)  młody i znajdujący się dopiero na dorobku Dmitrij Łomakin. Ciekawe jest to, że scenarzysta filmu sięgnął właśnie po tego, rzadko wykorzystywanego w kinematografii członka rodziny carskiej. Gieorgij nie odebrał bowiem praktycznie żadnej roli w dziejach swojej ojczyzny. Mimo że po śmierci ojca i przejęciu władzy przez swojego starszego brata Mikołaja (II) był formalnie następcą tronu; status ten utraciłby jednak w momencie narodzin bratanka, co stało się faktem w 1904 roku. Tyle że Gieorgij, przez całe życie zmagający się z licznymi chorobami, zmarł na gruźlicę pięć lat wcześniej.




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: 80%
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  Klasyka kina radzieckiego:Partyzancka miłość

  Sebastian Chosiński

  Wasilij Lewin Córka Strationa
  

  
  Kinematografia Związku Radzieckiego obfituje w obrazy poświęcone Wielkiej Wojnie Ojczyźnianej. Co może być jednak zaskakujące, stosunkowo niewiele z nich opowiada o zmaganiach radzieckich oddziałów partyzanckich, które walczyły na tyłach wroga. Jednym z nich jest dramat ukraińskiego reżysera Wasilija Lewina Córka Strationa.
Ekstrakt: 70%
[image: Córka Strationa]
Bez wątpienia dwoma najbardziej znanymi radzieckimi filmami opowiadającymi o drugiej wojnie światowej z perspektywy sowieckich partyzantów są  oparte na powieści Sotnikow (1970) Wasila Bykaua  Wniebowstąpienie (1976) Łarisy Szepitko oraz Idź i patrz (1985) jej męża Elema Klimowa, który za podstawę scenariusza wziął prozę innego białoruskiego autora Ałesia Adamowicza. Oba obrazy to bezdyskusyjne arcydzieła. Nie zmienia to jednak faktu, że w powodzi nakręconych w Kraju Rad dzieł poświęconych Wielkiej Wojnie Ojczyźnianej tych, które zajmują się prowadzoną na terenie obecnej Białorusi czy Ukrainy walką partyzancką, jest stosunkowo niewiele. Głównie z przyczyn propagandowych. Bo chociaż dowództwo radzieckie potrzebowało dywersantów działających na tyłach wojsk najeźdźczych, to jednak zwyczajnie im nie ufało. Jak wszystkiemu, czego nie można było poddać totalnej inwigilacji. Córka Strationa była jednym z pierwszych obrazów podejmujących ten wątek.
Scenariusz filmu oparty został na powieści ukraińskiego pisarza (z czeskimi korzeniami) Wasyla Sidorowicza Zemlaka (1923-1977). Pisać zaczął on  wiersze, dramaty, prozę  jeszcze w szkole; mimo to postanowił zostać nie artystą, lecz lotnikiem. I pewnie dopiąłby swego, gdyby nie wybuch wojny niemiecko-radzieckiej. Osiemnastoletni Wasyl Sidorowicz trafił na front, po zajęciu Ukrainy przez Wehrmacht znalazł się w oddziale partyzanckim, później  jak Stration  mianowano go dowódcą oddziału konnego imienia Aleksandra Suworowa. Po wojnie, trafiwszy do cywila, podjął studia rolnicze w Żytomierzu, ale cały czas ciągnęło go do pisania. Publikował w gazetach, pisał scenariusze, w 1960 roku wydał swe najbardziej znane dzieło  Złego Strationa, który cztery lata później został przeniesiony na duży ekran przez Wasilija Nikołajewicza Lewina. Przyszły reżyser urodził się w uzbeckiej Samarkandzie w 1923 roku (był więc rówieśnikiem Zemlaka). Chciał zostać inżynierem w przemyśle lekkim, ale los ostatecznie pokierował inaczej.
W 1950 roku Lewin ukończył wydział reżyserski moskiewskiego Wszechzwiązkowego Państwowego Instytutu Kinematografii (WGIK), gdzie uczył się fachu pod okiem słynnego Grigorija Kozincewa. Potem przez kolejnych pięć lat pracował w Mosfilmie, gdzie pełnił funkcję asystenta bądź drugiego reżysera. By doczekać się samodzielnego etatu, w 1955 roku przeniósł się do wytwórni filmowej w Odessie, z którą związany pozostał do końca swojej kariery. Zadebiutował melodramatem opartym na powieści Nikołaja Atarowa Opowieść o pierwszej miłości (1957), potem nakręcił obyczajowy Silniejszy niż huragan (1960), po czym wziął na warsztat prozę Zemlaka. Premiera Córki Strationa miała miejsce w połowie lutego 1965 roku; do końca grudnia  obraz obejrzało 26,7 milionów widzów. Jak na warunki radzieckie, wcale nie jest to dużo, ale pamiętajmy, że Lewin był praktycznie twórcą nieznanym, a sam film powstał za bardzo niewielkie pieniądze. Biorąc pod uwagę te dwa czynniki, można chyba uznać, że Wasilij Nikołajewicz mimo wszystko odniósł  wprawdzie nie spektakularny  sukces.
[image: ]
Akcja dramatu rozgrywa się jesienią 1942 i wiosną 1943 roku na terenach Związku Radzieckiego, jakie znalazły się pod okupacją hitlerowską. Naziści przykładają wielką wagę do tego, by oczyścić tyły frontu z grup dywersyjnych i sabotażowych. Najbardziej daje im się we znaki niejaki Iwan Timofiejewicz  pseudonim Stration, na którego polują już od kilku miesięcy, ale mimo to nie są w stanie wytropić i zniszczyć jego oddziału. Dziwi ich to tym bardziej, że całkiem sporo o nim wiedzą. Ba! są nawet w posiadaniu jego fotografii. Wiedzą też, że przed wojną był zwykłym wiejskim lekarzem, pediatrą; gdy nadeszli Niemcy, trafił do lasu i stworzył komunistyczną bandę, która z całych swoich sił stara się utrudniać okupantom życie. Partyzanci nie tylko atakują wojska najeźdźcze, ale także chronią miejscowość ludność, uwalniają z transportu kobiety wywożone do III Rzeszy na roboty. Nawet jeżeli Stration nie zadaje mocnych ciosów, to jednak jego działalność podkopuje przekonanie o potędze Wielkich Niemiec. Naziści wpadają więc na bardzo przebiegły plan, który wydaje się ostatnią szansą na wyeliminowanie śmiertelnego wroga z gry.
Stration w niczym nie przypomina komunistycznego herosa. Nie jest młody, nie ma pofalowanej czupryny ani pełnego blasku spojrzenia. Nie wygłasza też na każdym kroku peanów pod adresem Kraju Rad ani na temat nieomylności jego wodza. Jest zwyczajny, by nie rzec: nijaki. Ale mimo to cieszy się szacunkiem podkomendnych, na co musiał ciężko zapracować. Jego ludzi poznajemy, kiedy zostają wysłani na przeszpiegi do wsi. Jeden z nich, młody Boris Pieriepieł, ma tam dziewczynę, Galinkę; dla niej zbacza z trasy, próbuje ją namówić, aby poszła wraz z nim do lasu. Wieś zapewne niebawem, jak wszystkie inne w okolicy, spacyfikują Niemcy, a ją wywiozą do Reichu. Dziewczyna tłumaczy, że nie chce zostawić matki samej, ale jej mowa ciała i mimika sugerują, że chodzi prawdopodobnie o coś innego. To coś innego to drugi mężczyzna  mąż (choć taki bez ślubu)  słynny na całą okolicę, nie mniej niż Stration, dowódca partyzancki kapitan Woron. Boris, nie wiedząc o tym, odwiedza Galinkę ponownie i wtedy zastaje u niej Niemców.
[image: ]
Nie przyszli tam jednak po to, by ją zabić, aresztować czy wywieźć. To nasuwa podejrzenia co do lojalności kobiety. Partyzanci zabierają ją do lasu, aby wymierzyć sprawiedliwość  i wtedy okazuje się, że to córka Iwana Timofiejewicza, który opuścił rodzinę na początku wojny. Woron często opowiadał jej i matce o Strationie, ale obie nie miały pojęcia, że mówi o ich ojcu i mężu. Teraz, kiedy wszystko jest już jasne, Galinka zostaje w oddziale. Wciąż jednak tęskni za Woronem; najbardziej ucieszyłaby ją wieść o połączeniu obu działających w okolicy oddziałów  wtedy miałaby u swego boku ojca i męża. O ile jednak kapitanowi, młodemu i porywczemu, na tym zależy, o tyle Stration, dojrzały i wycofany, ma co do tego wątpliwości. Skoro dotychczas stosowana taktyka przynosiła mu sukcesy w walce z Niemcami, to po co ją zmieniać. Po co podejmować zbędne ryzyko. Duży oddział, powstały z połączenia dwóch mniejszych, miałby większą siłę rażenia, ale jednocześnie łatwiej byłoby go wrogowi wytropić.
Nakręcony za niewielkie pieniądze obraz Lewina nie zachwyca scenami batalistycznymi. Wiedząc, że w ten sposób nie zauroczy widzów, Wasilij Nikołajewicz postawił na co innego  na podbudowę psychologiczną i wyeksponowanie wątku niemieckiej prowokacji, której celem staje się unieszkodliwienie Strationa, a środkiem prowadzącym do tego celu  córka partyzanckiego dowódcy. Dzięki temu reżyser i scenarzysta w jednym mógł skupić się na budowaniu portretów tytułowych bohaterów, na podkreśleniu dylematów moralnych, przed jakimi stają. A jest to wybór, przed którym chyba nikt nigdy nie chciałby stanąć: komu zachować wierność  ojczyźnie czy ukochanemu człowiekowi? Za czarno-białe zdjęcia do Córki Strationa odpowiada etatowy operator Lewina, Fiodor Silczenko (1917-2015), który sam był weteranem Wielkiej Wojny Ojczyźnianej. Twórcą przejmującej ścieżki dźwiękowej był natomiast Nikołaj Karietnikow (1930-1994), najbardziej znany z innego (anty)wojennego dramatu  Pokój przychodzącemu na świat (1961).
[image: ]
W roli Strationa Lewin obsadził ukraińskiego aktora Nikołaja Kriukowa (Chcę wierzyć), z kolei w jego córkę wcieliła się zmarła 16 maja tego roku Ludmiła Płatonowa  aktorka teatralna (w Odessie i Charkowie), która przed kamerą stanęło tylko dwukrotnie. Dla Walerija Gatajewa  filmowego kapitana Worona, absolwenta szkoły teatralnej w Kalininie (dzisiejszym Twerze)  była to dopiero pierwsza ważniejsza rola. Równie istotnych później nie zagrał. Większe kariery zrobili aktorzy pojawiający się na drugim planie: Dmitrij Orłowski (Wij) jako starzec Jawrina; Władimir Wasiljew (Andriej Rublow, Komisarz) jako Manżus, prawa ręka Worona; Jurij Awierin (Nieśmiertelny garnizon, Los człowieka) jako niemiecki pułkownik oraz Konstantin Chudiakow (Koniec sezonu) jako Pietro, adiutant Strationa. Po Córce Lewin nakręcił jeszcze siedem filmów. Znalazły się wśród nich sensacyjne kryminały (Ostatnia sprawa komisarza Berlacha, 1971; Długa droga w labiryncie, 1981), filmy fantastycznonaukowe (trzyczęściowy Kapitan Nemo, 1975; Pętla Oriona, 1980) oraz dramaty obyczajowo-psychologiczne (Dzień dobry, doktorze!, 1974; Kuszenie don Juana, 1985; Szabla bez pochwy, 1987). Po przejściu na emeryturę Wasilij Nikołajewicz pozostał w Odessie, tam zmarł w 1998 roku i tam został pochowany.




Tytuł: Córka Strationa
Tytuł oryginalny: Дочь Стратиона
Reżyseria: Wasilij Lewin
Zdjęcia: Fiodor Silczenko
Scenariusz: Wasyl Zemlak, Wasilij Lewin
Obsada: Nikołaj Kriukow, Ludmiła Płatonowa, Walerij Gatajew, Wiktor Pimienow, Dmitrij Orłowski, Walerij Pogorielcew, Władimir Wasiljew, Jurij Awierin, Siergiej Dworiecki, Walerij Panarin, Boris Bataszow, Konstantin Chudiakow
Muzyka: Nikołaj Karietnikow
Rok produkcji: 1964
Kraj produkcji: ZSRR
Czas trwania: 73 min
Gatunek: dramat, wojenny
Zobacz w: Kulturowskazie
Ekstrakt: 70%
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  Przełęcz Diatłowa:Odc. 4. Sorni-Naj

  Sebastian Chosiński

  Przełęcz Diatłowa
  

  
  Jako że odcinek czwarty Przełęczy Diatłowa jest  siłą rzeczy  parzystym, oznacza to tyle, że jest w nim kontynuowany wątek wyprawy grupy kierowanej przez Igora Diatłowa na górę Otorten. Przez cały czas towarzyszymy turystom ze Swierdłowska, na których czyhają kolejne niebezpieczeństwa  zarówno naturalne, jak i sprowokowane przez człowieka.
Ekstrakt: 80%
[image: Przełęcz Diatłowa]
Wspomniałem już wcześniej, że twórcy serialu podzielili jego fabułę na dwa prowadzone równolegle wątki: odcinki nieparzyste opowiadają o śledztwie nadzorowanym przez majora KGB Olega Kostina, który stara się wyjaśnić przyczyny śmierci turystów; odcinki parzyste natomiast rekonstruują przebieg zakończonej dramatem wyprawy. Ich reżyserzy, czyli Paweł Kostomarow i Stiepan Gordiejew, nadali im formę typową dla dzieł radzieckich z końca lat 50. ubiegłego wieku: w tym klimacie utrzymane są zdjęcia (czarno-białe), napisy początkowe i końcowe, ścieżka dźwiękowa oraz format obrazu. Gdyby nie współcześni aktorzy  z najbardziej znanym Jegorem Bierojewem (wcielającym się w Siemiona Zołotariowa)  naprawdę można by pomyśleć, że to jakieś zapomniane dzieło kinematografii Kraju Rad sprzed paru dekad.
Akcja czwartego epizodu opowieści zaczyna się więc w miejscu, w którym przerwany został odcinek drugi. Grupa pożegnała się już z Jurijem Judinem, który z powodu złego samopoczucia postanowił zrezygnować z dalszego uczestnictwa w wyprawie, i ruszyła dalej w kierunku Otortenu. Dziewiątka turystów przemieszcza się na nartach przez leśne ostępy i zaśnieżone połacie; z offu towarzyszą im fragmenty uzupełnianego przez Zinę Kołmogorową na bieżąco, niemal każdego dnia, dziennika. Grupa, mimo mrozu i zmęczenia, zachowuje pogodę ducha; wieczorami, przy rozpalonym ognisku, opowiadają sobie żarty i śpiewają popularne w tamtym czasie piosenki. Są, jak na młodych ludzi przystało, radośni i beztroscy. Jedynie w ekipie dziewczyny, Zina i Luda Dubinina, często na osobności rozmawiają na temat towarzyszących im chłopaków  w którym można by się zakochać, który jest dobrym materiałem na męża
Od czasu do czasu ujawniają się jednak także konflikty i głęboko skrywane osobiste animozje, które w sprzyjających okolicznościach mogłyby zagrozić jedności zespołu. Wszak kiedy w grę wchodzą ambicje i namiętności  wszystko tak naprawdę może się wydarzyć. Nieustannym dostarczycielem niepokoju jest także Zołotariow, który wciąż, jak się okazuje, ma sporo do ukrycia. Z jednej strony wydaje się osobą najbardziej odpowiedzialną, z drugiej  co tłumaczy poważną kontuzją odniesioną na wojnie  najbardziej nieprzewidywalną. Pozostałych uczestników wyprawy wprawia też w konsternację noszony przez niego na dłoni ozdobiony nazistowskim symbolem pierścień. Jaki człowiek radziecki jest w stanie sobie na to pozwolić i nie ponieść z tego powodu żadnych konsekwencji? Odpowiedź wydaje się oczywista i wszystkim, którzy mają już za sobą lekturę trzeciego odcinka, znana.
W tym epizodzie Przełęczy Diatłowa pojawiają się jednak także dwaj nowi bohaterowie, których obecność wiąże się z jedną z kilku hipotez na temat tragedii. To stary chantyjski myśliwy (w tej roli Jondongijn Cog, znany z mongolsko-chińskiego dramatu historycznego Arban. Dziesięciu żołnierzy Czyngis-chana), który wraz ze swoim wnuczkiem Unchu (gra go młodziutki Timur Romanow) przemierza tajgę i z oddali przygląda się turystom. Co rusz wypowiada kasandryczne przepowiednie, jakoby los przybyszów był już przesądzony, o co postara się strzegąca tych ziem złowieszcza bogini Sorni-Naj (Złota Kobieta). Chłopcu nie dają one spokoju; w swej szczenięcej naiwności uważa, że skoro można kogoś ostrzec przed niebezpieczeństwem, to należy to zrobić, nawet ryzykując własnym zdrowiem bądź życiem. Co najważniejsze, twórcom od pierwszej do ostatniej minuty udaje się zachować posępny nastrój; odpowiednio budowane napięcie sprawia, że parzyste epizody Przełęczy ogląda się niemal jak mistyczny horror. Ale czy nie tym właśnie była wyprawa na Górę Umarłych?




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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  Przełęcz Diatłowa:Odc. 5. Latające oddziały

  Sebastian Chosiński

  Przełęcz Diatłowa
  

  
  W piątym odcinku Przełęczy Diatłowa reżyserzy Walerij Fiedorowicz i Jewgienij Nikiszow kontynuują wątek śledztwa prowadzonego przez majora KGB Olega Kostina. Wpada on na kolejny trop, który wiedzie go do położonego w górach Uralu Północnego jednego z obozów koncentracyjnych tak zwanego Iwdelłagu.
Ekstrakt: 80%
[image: Przełęcz Diatłowa]
Piąty epizod serialu kontynuuje wątki rozpoczęte w dwóch poprzedzających go odcinkach nieparzystych  pierwszym oraz trzecim. Na główną postać ponownie wyrasta więc wysłany z Moskwy do Swierdłowska (czyli dzisiejszego Jekaterynburga) major KGB Oleg Kostin, choć w tym kontekście skutecznie depcze mu po piętach piękna anatomopatolog Jekatierina Szumanowa, która na zlecenie służb specjalnych przeprowadza sekcje zwłok ofiar tragicznego w skutkach wypadku. Ale czy na pewno wypadku?  do tego pytania będzie okazja wrócić. 
Mimo że śledztwo trwa już oficjalnie od kilku tygodni, wcale nie kończy się jeszcze akcja poszukiwawcza. Wciąż bowiem nie znaleziono ciał czworga uczestników wyprawy na górę Otorten, w tym między innymi Ludmiły Dubininy i Siemiona Zołotariowa, o którym wiadomo już, że był etatowym pracownikiem KGB w Niżnym Tagile. Dopiero kiedy wiosną  w tym przypadku to początek maja  topnieją śniegi, natura odsłania kolejne zwłoki. Wiadomość ta dociera do Olega w Moskwie, gdzie akurat z okazji Święta Pracy gości on u siebie Jekatierinę i jej nastoletniego syna Nikołaja. Dowiedziawszy się o długo oczekiwanym odkryciu, natychmiast wojskowym samolotem Kostin i Szumanowa udają się na Ural i biorą do pracy. Zaskoczeniem dla kagiebisty jest fakt, że  jak się okazuje, na to przynajmniej wskazują urazy  śmierć Zołotariowa (ale nie tylko jego) została spowodowana użyciem przemocy. Jakby tego było mało, badania znalezionego kilka metrów od ciała pistoletu Siemiona wykazują, że ktoś z niego strzelał. Do kogo? Lub czego?
Dochodzenie prowadzone jest przez Kostina wielotorowo. Chcąc wyjaśnić pochodzenie świecących kul na niebie, które zresztą udało mu się nawet zobaczyć na własne oczy, gdy spędzał samotną noc na wschodnim stoku góry Chołatczachl, spotyka się ponownie z naczelnikiem II Zarządu Głównego KGB, generałem Dmitrijem Rudakowem. Od niego dowiaduje się, że były to rakiety R-7 (w klasyfikacji natowskiej: SS-6), czyli pierwsze radzieckie pociski balistyczne o zasięgu międzykontynentalnym. Ta wiedza jednak na nic się Kostinowi nie może przydać, ponieważ oficjalnie dostaje zakaz rozwijania tego wątku śledztwa. Musi o wszystkim zapomnieć, gdy tylko opuści gabinet Rudakowa. Czy zapomni  to zupełnie inna sprawa.
Najważniejszym nowym elementem pojawiającym się w piątym odcinku Przełęczy Diatłowa jest kolejny ślad, o którym major dowiaduje się zupełnie przypadkowo od jednego z funkcjonariuszy swierdłowskiego KGB. Otóż tajemnicą poliszynela jest, że w lasach w okolicach obozów Iwdelłagu często można natknąć się na uzbrojone po zęby latające oddziały kagiebistów, którzy polują na uciekinierów. I zapewne nie tylko na nich. Kostin i Tiempałow postanawiają na miejscu sprawdzić, czy w czasie kiedy zginęli turyści również prowadzono tam jakąś akcję. Ten motyw skłania autorów serialu do kolejnej retrospekcji, w której przenosimy się  nie po raz pierwszy zresztą  w ostatnie dni drugiej wojny światowej. Wszystko po to, aby poznać kapitana Władimira Jachromiejewa, dawnego towarzysza broni Kostina, a teraz dowódcę jednego z latających oddziałów KGB.
Trzeba przyznać, że autorzy filmu bardzo umiejętnie wprowadzają do fabuły kolejne wątki (i przy okazji także postaci), nie zamykając przy tym poprzednich (może z wyjątkiem bandy kłusowników, z którymi KGB z Niżnego Tagiłu rozprawiło się ostatecznie w odcinku trzecim). Dzięki temu napięcie stopniowo rośnie, co działa na widzów jak magnes. W tej części historii na ekranie pojawia się trzech nowych aktorów, o których warto wspomnieć. To nadzwyczaj charyzmatyczny Aleksiej Wiertkow (Doktor Liza, Niedziela), wcielający się we wspomnianego powyżej kapitana Jachromiejewa, Jewgienij Tkaczuk (Dziewiąta, Francuz), który zagrał jego kolegę, kapitana Bułygina, oraz Artiom Siemiakin (Kryptonim Gwiazda, Rajskie Ogrody), który użyczył swego emploi Jewgienijowi Masliennikowowi, szefowi grupy poszukującej ciał zaginionych turystów.




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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  East Side Story:Bohaterka bez czy ze skazą?

  Sebastian Chosiński

  Olga Towma Zoja Kosmodiemjanska
  

  
  Najważniejsza postać filmu Olgi Towmy  Zoja Kosmodiemjanska  była pierwszą kobietą w Kraju Rad, którą za zasługi wojenne pośmiertnie uhonorowano tytułem Bohatera Związku Radzieckiego. Pierwszy film o niej nakręcono jeszcze w czasie wojny, dwa najnowsze  w ostatnich latach. Co takiego fascynującego jest w tej młodej, osiemnastoletniej dziewczynie? Można odnieść wrażenie, że głównie to, czego do końca nie jesteśmy pewni.
Ekstrakt: 60%
[image: Zoja Kosmodiemjanska]
Pierwszą tajemnicą, jaką należałoby rozstrzygnąć, jest to, kiedy powstał obraz Olgi Towmy, zrealizowany na podstawie scenariusza jej męża Aleksieja? Można bowiem bez trudu znaleźć w sieci informację, że premierowy pokaz w Tambowie, skąd pochodzą filmowcy, miał miejsce w grudniu 2018 roku, w Moskwie natomiast dzieło zaprezentowano dwa miesiące później. Tymczasem w napisać końcowych wersji udostępnionej do szerokiej dystrybucji kinowej widnieje  jak byk  data roczna 2021. Całkiem możliwe więc, że po pierwszych prezentacjach film był jeszcze na prośbę dystrybutorów przerabiany, co wydaje się o tyle prawdopodobne, że jego konstrukcja fabularna rzeczywiście sprawia wrażenie mocno poszatkowanej. Jakby po czasie dogrywano kolejne sceny, a następnie umieszczono je w odpowiednich miejscach. W efekcie opowieść biegnie dwutorowo, jakbyśmy mieli do czynienia z dwiema powiązanymi ze sobą i wzajemnie przenikającymi się historiami.
Reżyserka i montażystka Olga Towma oraz scenarzysta Aleksiej Towma są niezależnymi twórcami z Tambowa (niemal trzystutysięcznego miasta w środkowej części Rosji), którzy postanowili po raz kolejny przedstawić na ekranie tragiczny los Zoi. Wcześniej zrobili to chociażby Leo Arnsztam w dramacie Zoja z 1944 roku (główną rolę zagrała wówczas Galina Wodianicka) oraz Jurij Ozierow w epizodzie wojennej epopei Bitwa o Moskwę (1985), w którym rolę Kosmodiemjanskiej powierzył Irinie Szmieliowej. W ubiegłym roku natomiast postacią tą zainteresowali się dwaj twórcy telewizyjni  Leonid Pliaskin i Maksim Brius  którzy nakręcili Zoję (z Anastazją Miszyną w tytułowej roli). Ten ostatni obraz został niemal dosłownie przeczołgany przez krytyków. Dziełem Towmów zajmowali się oni znacznie mniej chętnie; może dlatego, że nie brali go do końca za w pełni profesjonalne.
Pierwszym filmem małżeńskiego duetu artystycznego była krótkometrażówka Mama (2018), opowiadająca o kobiecie, która na wojnie straciła jedynego syna. Można więc powiedzieć, że nakręcona chwilę później Zoja Kosmodiemjanska była w pewnym sensie  przynajmniej w swej pierwotnej wersji  powieleniem tego schematu. W tej rozbudowanej bowiem doszedł drugi równorzędny bohater  dziennikarz moskiewskiej Prawdy Piotr Lidow, który jako pierwszy napisał o bohaterskiej komsomolce. Kim była Zoja Anatoljewna? Urodziła się w 1913 roku we wsi Osino-Gaj w obwodzie tambowskim (wiadomo więc już, skąd zainteresowanie tą postacią miejscowych filmowców). Po wybuchu wojny niemiecko-radzieckiej, osiągnąwszy pełnoletniość, jako ochotniczka zgłosiła się do Armii Czerwonej; pod koniec października 1941 roku przydzielono ją do grupy zwiadowczo-dywersyjnej, którą przerzucono na tyły wojsk niemieckich podchodzących właśnie pod Moskwę.
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Zgodnie z rozkazem Józefa Stalina (numer 428) członkowie tych grup mieli w rejonie działań frontowych niszczyć wsie, w których stacjonowały wojska niemieckie. W ten sposób stosowano taktykę spalonej ziemi  taktykę nieludzką, ponieważ uderzała ona nie tylko we wroga, ale również w miejscową ludność, która tym samym  u progu niezwykle ostrej zimy  traciła dachy nad głową. 27 listopada Zoja i dwaj inni partyzanci znaleźli się w zajętej przez Niemców wsi Pietriszczewo. Podpalili trzy domy. Kiedy wzniecono alarm, jeden z dywersantów uciekł, drugiego złapali żołnierze Wehrmachtu, Zoja natomiast przyczaiła się w lesie, aby następnego dnia dopełnić dzieła. I właśnie wtedy została dostrzeżona przez jednego z mieszkańców, który doniósł Niemcom. Aresztowano ją, przez wiele godzin torturowano, a na koniec publicznie powieszono. Niemal do upadku Związku Radzieckiego Kosmodiemjanska była bohaterką bez skazy, jednak już w epoce pierestrojki, a więc w drugiej połowie lat 80. XX wieku, historycy zaczęli szukać pełnych informacji na jej temat i wtedy
pojawił się wątek choroby psychicznej Zoi. W archiwach odnaleziono bowiem informację, że czternastoletnia dziewczynka o tym imieniu i nazwisku była leczona psychiatrycznie w szpitalu. Jeśli to ta sama osoba, to  tu rodziły się kolejne pytania  jaki wpływ jej ciężka choroba miał na późniejsze postępowanie i w konsekwencji na śmierć. Film Towmów na to nie odpowiada, ale i tak podejmuje inne drażliwe kwestie, o których w czasach istnienia Związku Radzieckiego mówić nie można było. Wszystko zaczyna się w grudniu 1941 roku, kiedy to wysłany na front  przebiegający zresztą niedaleko od Moskwy  dziennikarz Lidow dostaje się pod ostrzał niemieckich samolotów. Chroniąc się, przez przypadek zauważa wyryty na drzewie napis: Tania powieszona przez Fryców  i obok jeszcze data: 29 XI 1941. Później w drewnianej stodole trafia na ukrywającego się starca; ten mówi mu, że Tania to była młoda dziewczyna, która walczyła z Niemcami. A kiedy staruszek dowiaduje się, że ma do czynienia z korespondentem wojennym, prosi go, by koniecznie o niej napisał. By o jej odwadze i męczeńskiej śmierci dowiedzieli się wszyscy.
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Wróciwszy do Moskwy, Lidow stara się przekonać do tego pomysłu redaktora naczelnego Prawdy Pospiełowa. Ten ma wiele zastrzeżeń (wynikających głównie ze strachu): nie wiadomo przecież, kim była ta dziewczyna, jak się nazywała i co takiego naprawdę wydarzyło się w Pietriszczewie. W podtekście: Jak gloryfikować postać, której rodzina nie może zostać dokładnie prześwietlona? A jeżeli okaże się później, że byli w niej wrogowie ludu  kto poniesie konsekwencje? Lidow powinien to rozumieć, sam przecież w 1937 roku w czasie Wielkiej Czystki był represjonowany, trafił do łagru, z strachu nabawił się paranoi  wie więc doskonale, co oznacza dostać się w łapy NKWD. Dziennikarzowi taki sposób myślenia jest jednak obcy. Kiedy wraca do swego moskiewskiego mieszkania, siada przy biurku i wyciąga broń  jest bliski popełnienia samobójstwa. Co go od tego odwodzi? Wiadomości podawane w radiu o niemieckich okrucieństwach oraz bawiące się za oknem, na podwórku, dzieci, wśród których jest, jak się okazuje, dziewczynka o imieniu Tania.
To jest moment przełomowy. Lidow przełamuje się i zaczyna dziennikarskie śledztwo w sprawie śmierci Tani. Chce odnaleźć jej ciało, ustalić tożsamość, dociec, kto zdradził dziewczynę i wydał ją Niemcom na pewną śmierć, jak wyglądały ostatnie godziny jej życia To wszystko opisał potem w artykule zatytułowanym Tania, który ostatecznie ukazał się w Prawdzie w styczniu 1942 roku. Artykule, który poruszył sumienia, ale także wywołał reakcję ze strony NKWD  nie wszystko bowiem, co związane było ze śmiercią Zoi (Tania to jej pseudonim w oddziale partyzanckim), można było podać do publicznej wiadomości. Informowanie obywateli Związku Radzieckiego o tym, że są wśród nich tacy, którzy przechodzą na drugą stronę i kolaborują z najeźdźcami  nie mieściło się wówczas w głowie.
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Podstawowym problemem filmu jest nie zawsze do końca zrozumiałe przenikanie się głównych wątków (Lidowa i Zoi); czasami trzeba się nagimnastykować, aby właściwie poukładać sobie w głowie przebieg wydarzeń. Obraz został nakręcony za niewielkie pieniądze, nie ma więc co oczekiwać po nim  mimo tematyki wojennej  wystrzałowych scen. Pod tym względem jest bardzo statyczny, oparty głównie na dialogach. Emocjonalnie angażujące są w zasadzie jedynie sekwencje, w których pokazano jak Niemcy znęcają się nad wziętą do niewoli partyzantką. Przykuwa w nich uwagę postać niemieckiego lejtnanta  pytanie tylko czy rzeczywista, czy też wymyślona przez scenarzystę. W rolach głównych Towmowie obsadzili aktorów z miejscowych teatrów: Dramatycznego, Młodzieżowego oraz Młodego Widza. Tylko nieliczni z nich mieli okazję występować wcześniej przed kamerą. Zaszczyt ten spotkał między innymi filmowego redaktora Pospiełowa Władimira Diomina (Droga na Berlin) oraz Olega Szmarowa (Żyła sobie baba), który wcielił się w niemieckiego pułkownika Rödera. Dla Siergieja Kliucznikowa (Lidow) oraz Nadieżdy Pietruszowej (Zoja) był to debiut. Podobnie jak dla operatora Dmitrija Połubojarinowa oraz kompozytora Andrieja Pronina. Czy jeszcze kiedyś o nich usłyszymy bądź przeczytamy?




Tytuł: Zoja Kosmodiemjanska
Tytuł oryginalny: Зоя Космодемьянская
Reżyseria: Olga Towma
Zdjęcia: Dmitrij Połubojarinow
Scenariusz: Aleksiej Towma
Obsada: Siergiej Kliucznikow, Nadieżda Pietruszowa, Lilia Wasiljewa, Władimir Diomin, Siergiej Iljin, Jegor Kotuszenko, Oleg Szmarow, Siergiej Małachow, Waleria Wołkowa, Aleksandr Diemidow, Oleg Pylniew
Muzyka: Andriej Pronin
Rok produkcji: 2021
Kraj produkcji: Rosja
Czas trwania: 74 min
Gatunek: dramat, wojenny
Zobacz w: Kulturowskazie
Ekstrakt: 60%
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  Sherlock w Rosji:Odc. 7. Jak sójka za morze

  Sebastian Chosiński

  Sherlock w Rosji
  

  
  Rosja końca XIX wieku była państwem wstrząsanym niepokojami społecznymi i politycznymi. Rosły nastroje rewolucyjne, przybywało grup konspiracyjnych, nie brakowało bojowców, którzy chętnie pozbawiliby życia cara Aleksandra III Romanowa. Z takim właśnie problemem musi zmierzyć się Holmes w przedostatnim odcinku Sherlocka w Rosji.
Ekstrakt: 70%
[image: Sherlock w Rosji]
Kiedy Sherlock Holmes jesienią 1888 roku trafił do Petersburga, tropiąc zwyrodniałego zbrodniarza Kubę Rozpruwacza, był przekonany, że jego pobyt w ówczesnej stolicy carskiej Rosji potrwa krótko. Że gdy tylko rozprawi się z seryjnym mordercą, natychmiast wróci do Londynu, aby zaopiekować się rannym przyjacielem, doktorem Watsonem. Wtedy jednak nie spodziewał się, że w Mieście nad Newą pozna piękną Sofię i zakocha się w niej bez pamięci. Nie bez znaczenia był też fakt, że słynny detektyw zaprzyjaźnił się z byłym lekarzem wojskowym  analogie z Watsonem są aż nazbyt czytelne  Ilją Karcewem, który na dodatek ofiarował przybyszowi z Wysp Brytyjskich gościnę i przyjął go pod swój dach. A jeśli dodamy do tego jeszcze kolejne tajemnicze zbrodnie, których rozwikłaniem musi zająć się Holmes  otrzymujemy w stu procentach przekonującą odpowiedź na pytanie, dlaczego pobyt w Petersburgu przedłuża się w nieskończoność.
Żebyście jednak nie odnieśli mylnego wrażenia, że Sherlock nie próbował wrócić do domu. Owszem, podejmował takie starania po zakończeniu każdego ze śledztw: zarówno po tym jak zdemaskował Kubę Rozpruwacza, jak rozwiązał zagadkę złego ducha Kele, również po wsadzeniu za kratki psychopatycznego, ale i genialnego w swym okrucieństwie profesora Bachmietjewa. Za każdym razem jednak stawała mu na przeszkodzie kolejna zagadkowa sprawa. Teraz na ostatnie spotkanie z Holmesem przybywają do domu Karcewa jego petersburscy znajomi: zadufany w sobie naczelnik wydziału dochodzeniowego policji Trudny oraz jego bezpośredni przełożony, oberpolicmajster Znamienski. Obaj tyle zawdzięczają Sherlockowi, że wykazaliby się ogromną niewdzięcznością, gdyby nie pożegnali go z honorami. Asystują mu aż do dorożki, którą ma odjechać na dworzec. I wtedy
do detektywa dopada starsza już kobieta, praczka z zawodu. Żali mu się, że nocami na strychu domu, w którym mieszka, dzieją się dziwne rzeczy. Wieczorem zostawia pranie, by wyschło, zamyka pomieszczenie na klucz, a kiedy rano idzie, aby pozbierać rzeczy i oddać czyste właścicielom  okazuje się, że są mokre i brudne. Sprawa wydaje się banalna, ale Holmesowi nie daje spokoju. Po raz kolejny więc odkłada powrót do ojczyzny. (Gwoli ścisłości należałoby dodać, że doktor Karcew jest przekonany, iż głównym powodem zmiany planów Sherlocka jest tak naprawdę Sofia, a problemy praczki służą mu jedynie za pretekst). W każdym razie kolejną noc obaj panowie spędzają na dachu kamienicy, by o świcie zobaczyć nieznanego im mężczyznę, który wykazuje się niezwykłymi umiejętnościami: po linie przechodzi z dachu sąsiedniego domu. Próba jego zatrzymania kończy się tragicznie. Uzbrojony ekwilibrysta wprawdzie ucieka, ale jego wspólnik  snajper  ciężko rani doktora; sam zaś ginie, spadając z dachu  woli taką śmierć, byle nie dostać się w ręce policji.
Holmesa zastanawia ta niezwykła desperacja. Postanawia więc sprawdzić miejsce, w którym ukryty był zabójca  i wówczas zauważa, że rozciąga się stamtąd doskonały widok na pałac cesarski. Nie ma więc już wątpliwości, że snajper tak naprawdę polował na cara Aleksandra III, względnie na kogoś z jego rodziny. I zapewne nie był sam. Pędzi więc co sił w nogach w kierunku pałacu, by ostrzec władcę, który może znajdować się w wyjeżdżającym właśnie z bramy powozie. Jego odbiegające od normy zachowanie rzuca się w oczy ochroniarzom, którzy zagrożenie widzą w Holmesie i na nim skupiają swoją uwagę, co z kolei pozwala oddalić się z miejsca planowanego zamachu pozostałym terrorystom. Szef carskiej ochrony Kobylin jest przekonany, że Sherlock kłamie. Że jest agentem angielskiego wywiadu, który otrzymał rozkaz zgładzenia monarchy. Ale Aleksander III, który zdążył już przecież poznać detektywa, bardziej skłonny jest uwierzyć przybyszowi z Anglii. Uwolniony od podejrzeń Holmes zaczyna tropić organizatora niedoszłego zamachu.
W tym odcinku scenarzysta Oleg Małowiczko nawiązuje do autentycznych wydarzeń, choć oczywiście zmienia je tak, by pasowały do jego koncepcji. Na Aleksandra III zorganizowano kilka zamachów; żaden z nich się nie powiódł i ostatecznie car zmarł śmiercią naturalną (na zapalenie nerek). Kto polował na władcę? Byli to głównie rewolucjoniści związani z Narodną Wolą, którzy nie mogli wybaczyć monarsze zaostrzenia kursu politycznego i prześladowań przeciwników politycznych. Pytanie tylko, czy z taką właśnie grupą mamy tutaj do czynienia? Wiele na to wskazuje, w tym także pseudonim szefa bandy, który udaje się Holmesowi ustalić  Kat. Kim on jest i jaki ma rzeczywisty plan? Dlaczego realizując go, po drodze w niezwykle okrutny sposób zabija innych? Wydaje się nawet, że w starciu z tak wyrafinowanym wrogiem Holmes jest bezradny. Świadczyłby o tym również fakt, że o pomoc prosi siedzącego w celi profesora Bachmietjewa. 
Konstruując fabułę dwóch ostatnich odcinków Sherlocka w Rosji (o ósmym przeczytacie niebawem), Małowiczko zaczerpnął co nieco z dwóch kultowych już dzisiaj amerykańskich thrillerów psychologicznych: Milczenia owiec (1991) Jonathana Demme (vide odwołanie się policji do wsparcia ze strony maniakalnego zbrodniarza) oraz Siedem (1996) Davida Finchera (kolejne morderstwa dokonywane przez bandę Kata). Przy okazji też wprowadził na arenę wydarzeń nowych bohaterów: nieufnego wobec Holmesa Kobylina zagrał Jewgienij Diatłow (Ostatni bohater, Kadeci z Podolska), jedną z ofiar, wysokiego rangą urzędnika carskiego Kornieja Inżewatowa  Jurij Utkin (Gogol. Wij, Topór. 1943), natomiast tajemniczego przywódcę bandy  Jewgienij Romancow (Lew Jaszyn. Bramkarz moich marzeń, Obrońca Galaktyki).




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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  Krótko o filmach:Nieuczciwe zagrywki złego czarnoksiężnika

  Miłosz Cybowski

  Simon McQuoid Mortal Kombat
  

  
  Nowy Mortal Kombat oferuje wszystko, czego moglibyśmy się po takim filmie spodziewać  z wyjątkiem tytułowego turnieju.
Ekstrakt: 60%
[image: Mortal Kombat]
Film, jak to ujęli w jednym z wywiadów twórcy, ma stanowić nie zamkniętą całość, ale wprowadzenie do całego uniwersum, które będzie dalej rozbudowywane w kolejnych filmach. Jak na każdy origin story przystało, jest tu mnóstwo gadaniny, odkrywania sekretów i, niestety, dziur logicznych[bookmark: a1]1). Walk nie zabraknie, niektóre okazują się całkiem widowiskowe i nawet ładnie wykorzystujące motywy znane z gier. Puszczania oka do widza nie brakuje, co zresztą dziwnie kontrastuje z patetycznymi przemowami niektórych bohaterów.
Nie brakuje tu kilku perełek. Jedną z nich jest wątek konfliktu między Scorpionem a Sub-Zero, bardzo ładnie zasygnalizowany w prologu. Niestety, związek tego pierwszego z jednym z głównych bohaterów oraz późniejsze  spodziewane  pojawienie się, by wywrzeć zemstę, pozostawiają sporo do życzenia. Inną dobrą stroną filmu jest Kano, który, jako jedyny, nie traktuje całego wątku turnieju na poważnie. Zapewne miał on służyć jako comic relief, ale w ostatecznym rozrachunku wypada najlepiej spośród wszystkich bohaterów  zarówno tych dobrych, jak i tych złych.
Wygląda na to, że w pełni będziemy mogli ocenić jakość odświeżonego Mortal Kombat dopiero na tle kolejnych odsłon. O ile oczywiście ich doczekamy. Jako niezależna produkcja, film prezentuje się średnio  choć oglądany z przymrużeniem oka potrafi sprawić frajdę.

[bookmark: a1t]1) Na miejscu Raidena wyteleportowałbym wszystkich złych w kosmos.





Tytuł: Mortal Kombat
Dystrybutor:  Warner Bros
Data premiery: 28 maja 2021
Reżyseria: Simon McQuoid
Zdjęcia: Germain McMicking
Scenariusz: Greg Russo, Dave Callaham, Oren Uziel
Obsada: Lewis Tan, Jessica McNamee, Josh Lawson, Joe Taslim, Mehcad Brooks, Matilda Kimber, Laura Brent, Tadanobu Asano
Muzyka: Benjamin Wallfisch
Rok produkcji: 2021
Kraj produkcji: USA
Czas trwania: 110 min
Gatunek: akcja, fantasy, przygodowy
Zobacz w: Kulturowskazie
Ekstrakt: 60%
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  Klasyka kina radzieckiego:Nas nie dogoniat!

  Sebastian Chosiński

  Jurij Liaszenko Ucieczka «Mercedesa»
  

  
  Wojenne kino radzieckie kojarzy się w Polsce przede wszystkim z monumentalnymi epopejami Michaiła Cziaureliego bądź Jurija Ozierowa. Od drugiej połowy lat 70. XX wieku kręcono jednak w Kraju Rad również obrazy, które starały się łączyć tę tradycję z rozrywkowym kinem akcji. Jednym z takich przykładów jest nakręcona na Ukrainie Ucieczka «Mercedesa» Jurija Liaszenki.
Ekstrakt: 70%
[image: Ucieczka «Mercedesa»]
Kino wojenne w Związku Radzieckim pomiędzy 1945 a 1990 rokiem znacząco ewoluowało. Obrazy z lat 40. i 50. przedstawiały stalinowską wizję Wielkiej Wojny Ojczyźnianej i gloryfikowały postać przywódcy komunistycznego państwa (vide Upadek Berlina Michaiła Cziaureliego oraz Bitwa stalingradzka Władimira Pietrowa). W epoce Chruszczowowskiej Odwilży zaczęły pojawiajać się filmy rozliczeniowe, w których na plan pierwszy niejednokrotnie wybijała się tragedia jednostki (jak w Losie człowieka Siergieja Bondarczuka, Czystym niebie i Balladzie o żołnierzu Grigorija Czuchraja, Dziecku wojny Andrieja Tarkowskiego czy Żywych i martwych Aleksandra Stołpera), by w kolejnej dekadzie  już za czasów sekretarzowania Leonida Breżniewa  scenarzyści i reżyserzy odważyli się spojrzeć na wojnę niemiecko-radziecką oczyma widzów młodszych o pokolenie, którzy oczekiwali nie tylko patriotycznego patosu, lecz także emocji, jakich mogły dostarczyć jedynie dzieła o proweniencji sensacyjnej. Te oczekiwania spełniały lżejsze gatunkowo, powstające na marginesie głównego nurtu, produkcje pokroju Dożyć do świtu (1975) Michaiła Jerszowa i Wiktora Sokołowa, Oddział specjalny (1978) Wadima Łysenko czy omawiana dzisiaj Ucieczka «Mercedesa».
Autorem tej ostatniej jest Ukrainiec Jurij Liaszenko. Urodził się on w 1939 roku w leżącym w obwodzie donieckim Wuhłehirśku (czyli rosyjskim Uglegorsku), ale kształcił się w Kijowie. Najpierw w technikum budowlanym, następnie w studium aktorskim działającym przy Teatrze Dramatycznym imienia Iwana Franko. Ale i tego było mu za mało, więc wystarał się jeszcze o dyplom reżyserski w Instytucie Sztuki w Charkowie. Dzięki niemu od 1966 roku pracował w kijowskiej Wytwórni Filmowej imienia Ołeksandra Dowżenki oraz  produkującej programy na potrzeby małego ekranu  wytwórni Ukrtelefilm. W ciągu kilkudziesięcioletniej kariery nakręcił jednak tylko trzy obrazy: telewizyjny melodramat Dzień pierwszy, dzień ostatni (1978), wojenno-sensacyjną Ucieczkę «Mercedesa» (1980) oraz  już po uzyskaniu przez Ukrainę niepodległości  melodramat historyczny, którego akcja rozgrywała się na początku XX wieku, Notatki Mefistofelesa (1994).
Fabuła Ucieczki zrodziła się w głowie scenarzysty Igora Szewcowa (1940-2003), który ma na koncie kilkanaście filmów, ale żaden z nich nie odniósł w Związku Radzieckim znaczącego sukcesu. Najbardziej znanym jest właśnie ta bezpretensjonalna i konstrukcyjnie nieskomplikowana historia z czasów wojny. Poznajemy ją w formie retrospektywnej opowieści, jaką snuje  już po powrocie z frontu  kapitan Władimir Łoktiew, który na zapadłej wsi odwiedza matkę swego byłego podwładnego, lejtnanta Saszy Jermolenko. Młody chłopak, który miał przed sobą całe życie, zginął w trakcie niezwykle ryzykownej misji zwiadowczej, a Łoktiew  jako dowódca  był tego naocznym świadkiem. Widz dowiaduje się więc o wszystkim w tym samym czasie co matka Aleksandra.
[image: ]
Akcja Ucieczki rozgrywa się prawdopodobnie w 1943 roku. Ani dokładna data, ani miejsce nie są podane. Niemcy w każdym razie wciąż trzymają się mocno i są potężnym zagrożeniem dla Armii Czerwonej. Dowództwo radzieckie ma podejrzenia, że właśnie szykują się do kolejnej ofensywy i ściągają posiłki w postaci wojsk pancernych. Potwierdzają to, jak się zdaje, zdjęcia lotnicze. Tyle że szef sztabu sprowadza pułkownika Nikitina  w dosłownym znaczeniu tego stwierdzenia  na ziemię, przekonując, że takie fotografie to mało przekonujący dowód. Na jego podstawie nie można podjąć decyzji, które mogą rzutować na losy wojny. Potrzebne jest stuprocentowe potwierdzenie relokacji wojsk niemieckich. W tym celu zostaje w trybie pilnym zebrana grupa zwiadowcza, której dowództwo Nikitin powierza Łoktiewowi. W jej skład wchodzą między innymi kierowca Wasilij Gołowin, radiotelegrafista Lonia Michajłow i świetnie znający język niemiecki lejtnant Jermolenko. 
[image: ]
Wszyscy zostają przebrani w niemieckie mundury i wyposażeni w trofiejne samochody: osobowego Mercedesa oraz ciężarówkę Opla. Ich zadaniem jest pod osłoną nocy wmieszać się w kolumnę niemieckich wozów, wykonać rajd w promieniu kilkunastu kilometrów i wrócić z informacjami, jakie nie będą wzbudzać najmniejszych wątpliwości sztabowców. O ile pierwsza część planu zostaje wykonana bez problemu, o tyle później zaczyna być coraz bardziej pod górkę. Systematyczni i lubiący porządek (nawet na wojnie) Niemcy orientują się w końcu, że wpadł im do koszyczka zgniły owoc i rozpoczynają polowanie na sowieckich przebierańców. Film Liaszenki powstał na fali popularności, która do państw Europy Wschodniej nadeszła z paroletnim opóźnieniem, takich hollywoodzkich hitów, jak Parszywa dwunastka (1967) Roberta Aldricha czy Złoto dla zuchwałych (1970) Briana G. Huttona. 
[image: ]
Choć oczywiście Ucieczka w żaden sposób nie może się z nimi równać. Nie ten budżet, nie te gwiazdy aktorskie, nie te emocje. A jednak, oceniając dzieło Ukraińca przez pryzmat innych produkcji radzieckich (czy w ogóle komunistycznych) tamtych czasów, trzeba przyznać, że robi ono pozytywne wrażenie. Przede wszystkim nie brakuje w nim dramatyzmu ani melancholii. Bohaterowie są z krwi i kości; potrafią dać wrogowi w mordę, a kiedy wymaga tego od nich ojczyzna, nie uchylają się przed nazistowskimi kulami. Niemcy zaś wcale nie są pokazani jako idioci, chociaż obowiązkowo okazują się bezlitosnymi gadami. Szybkie tempo akcji zostaje odpowiednio podkreślone przez atrakcyjną ścieżkę dźwiękową autorstwa Mołdawianina Jewgienija (Eugena) Dogi (Tabor wędruje do nieba, Kromow), w której nie brakuje ani nastrojowych kompozycji fortepianowych, ani charakterystycznych dla końca lat 70. XX wieku wtrętów jazzrockowych, a którą dodatkowo ubarwia pojawiająca się w finale legendarna pieśń Władimira Wysockiego On nie powrócił z boju (Он не вернулся из боя).
[image: ]
Niemało dorzucił od siebie także operator Nikołaj Żurawliow (1930-2010)  znany przede wszystkim z fantastycznonaukowej Mgławicy Andromedy (1967) Jewgienija Szerstobitowa  przed którym stanęło niełatwe zadanie. Poradził sobie jednak, jak na warunki stworzone przez wytwórnię, na tyle dobrze, że sceny pościgów do dzisiaj ogląda się z zaciekawieniem. W rolach pierwszo- i drugoplanowych nie obsadzono wprawdzie wielkich gwiazd kina radzieckiego, ale znalazło się kilku rozpoznawalnych artystów. Łoktiewa zagrał German Juszko (Samolot w płomieniach), Gołowina  Michaił Gołubowicz (seriale Kordzik i Jak hartowała się stal), Michajłowa  Anatolij Rudakow (Wyznanie miłości), matkę Saszy  Margarita Koszeliewa (Pion), a samego Jermolenkę  debiutujący w głównej roli dwudziestosiedmioletni Igor Liwanow (72 metry, Bunkier). W postaci Niemców wcielili się, jak to często w tamtych czasach w Kraju Rad bywało, aktorzy z republik nadbałtyckich: w pułkownika Abta  Estończyk Heino Mandri (Wyzwolenie), w śpiewaka Döllera  jego rodak Rein Kotkas, natomiast we wziętego do niewoli lejtnanta Schultego  Łotysz Arnis Līcītis.




Tytuł: Ucieczka «Mercedesa»
Tytuł oryginalny: «Мерседес» уходит от погони
Reżyseria: Jurij Liaszenko
Zdjęcia: Nikołaj Żurawliow
Scenariusz: Andriej Łokotosz, Igor Szewcow
Obsada: German Juszko, Michaił Gołubowicz, Anatolij Rudakow, Igor Liwanow, Anatolij Barczuk, Boris Jurczenko, Wilorij Paszczenko, Aleksiej Goriaczow, Anatolij Wasiljew, Jurij Macarew, Heino Mandri, Rein Kotkas, Arnis Līcītis, Margarita Koszeliewa
Muzyka: Jewgienij Doga
Rok produkcji: 1980
Kraj produkcji: ZSRR
Czas trwania: 79 min
Gatunek: sensacja, wojenny
Zobacz w: Kulturowskazie
Ekstrakt: 70%
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  Stare i nowe rany

  Marcin Mroziuk

  John Lee Hancock Małe rzeczy
  

  
  Wprawdzie Małe rzeczy mogą przypaść do gustu widzom szukającym solidnie nakręconego kryminału, ale filmowi Johna Lee Hancocka jednak dość daleko do szczytowych osiągnięć w tym gatunku. A gdyby nie świetna kreacja Jareda Leto to zapewne nasze wrażenia byłoby zdecydowanie mniej pozytywne.
Ekstrakt: 70%
[image: Małe rzeczy]
Obserwowanie śledztwa prowadzonego w sprawie serii morderstw popełnionych w Los Angeles oczywiście dostarczy nam sporo emocji, ale w Małych rzeczach liczą się też inne kwestie niż tylko ujęcie zabójcy. Otóż równie istotna okazuje się możliwość przyglądania się zmieniającej się relacji między dwoma policjantami zaangażowanymi w to dochodzenie. Oficjalnie prowadzi je bowiem młody i ambitny Jim Baxter, który dzięki dotychczasowym sukcesom ma widoki na zrobienie szybkiej kariery. Szkopuł w tym, że w momencie, kiedy lista ofiar urosła już do czterech, jego przełożeni naciskają na szybkie efekty. 
Nie jest to chyba jednak jedyny powód, dla którego Baxter decyduje się wciągnąć do tej sprawy Joego Deacona, swego poprzednika, będącego obecnie zastępcą szeryfa hrabstwa Kern, który właśnie pojawił się w Mieście Aniołów, aby odebrać z policyjnego magazynu dowodów rzeczowych potrzebnych w innej sprawie. Pierwsze spotkanie tych dwóch nie przebiegło w przyjaznej atmosferze i można było wręcz odnieść wrażenie, że młodszy gliniarz początkowo chciał raczej zademonstrować Deaconowi swą sprawność w zbieraniu dowodów niż rzeczywiście korzystać z rad bardziej doświadczonego kolegi po fachu.
Dość szybko Baxter zaczyna jednak doceniać wyczulenie Joego na detale, które mogą naprowadzić na właściwy trop. Inną sprawą jest, że ten ostatni nie zawsze działa do końca zgodnie z policyjnymi procedurami, a jego zaangażowanie w to śledztwo najwyraźniej ma związek z jakimiś zdarzeniami z przeszłości. Czyżby ścigany zabójca był również sprawcą zbrodni, której nie udało się kiedyś wyjaśnić Deaconowi? A może to tylko jego pobożne życzenia, że wreszcie uda mu się zakończyć sprawę, do której wciąż wraca myślami?
W każdym razie w miarę rozwoju wydarzeń więź między dwoma głównymi bohaterami staje się coraz mocniejsza, a ich współpraca zaczyna przynosić efekty. Akcja nabiera zaś przyspieszenia, gdy na głównego podejrzanego zostaje wytypowany Albert Sparma. W tej roli możemy właśnie podziwiać rewelacyjnego Jareda Leto, który nie szarżuje w grze aktorskiej, a jednocześnie potrafi stworzyć na ekranie postać, którą trudno jednoznacznie zaszufladkować. Okazuje się bowiem, że Sparma bawi się policjantami w kotka i myszkę, dając im do zrozumienia, że zna fakty, o których powinien wiedzieć tylko morderca, a jednocześnie prowadzący śledztwo nie mają żadnych dowodów, które pozwoliłyby na jego zaaresztowanie. 
Zdajemy sobie sprawę, że w tym przypadku ani Baxter, ani Deacon łatwo nie odpuszczą, dlatego w napięciu czekamy, by dowiedzieć się, jak zakończy się ich konfrontacja z wodzącym ich za nos podejrzanym. W efekcie będziemy też świadkami dramatycznych wydarzeń, a przy okazji poznamy wreszcie niektóre sekrety zastępcy szeryfa hrabstwa Kern. Miejscami fabuła Małych rzeczy może wydawać się jednak zbyt przekombinowana, a twórcom nie udaje się utrzymywać nas przez cały czas w napięciu. Z kolei odtwórcy dwóch głównych ról nie dorównują Jaredowi Leto, bo wprawdzie Denzel Washington jako Joe Deacon jest całkiem przekonujący, ale Rami Malek w roli Jima Baxtera wypada zaledwie dość przeciętnie. Mimo wszystko film Johna Lee Hancocka ogląda się ze sporym zainteresowaniem, chociaż w trakcie seansu widzowie raczej nie zostają wciśnięci w fotele.




Tytuł: Małe rzeczy
Tytuł oryginalny: The Little Things
Dystrybutor:  Warner Bros
Data premiery: 18 czerwca 2021
Reżyseria: John Lee Hancock
Zdjęcia: John Schwartzman
Scenariusz: John Lee Hancock
Obsada: Denzel Washington, Rami Malek, Jared Leto, Chris Bauer, Michael Hyatt, Terry Kinney, Natalie Morales, Isabel Arraiza
Muzyka: Thomas Newman
Rok produkcji: 2021
Kraj produkcji: USA
Czas trwania: 128 min
Gatunek: dramat, kryminał, thriller
Zobacz w: Kulturowskazie
Ekstrakt: 70%
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  Godzinę przed świtem:Odc. 3. Na ratunek!

  Sebastian Chosiński

  Godzinę przed świtem
  

  
  W trzecim odcinku serialu Godzinę przed świtem Igora Zajcewa znów sporo się dzieje. Kapitan Żurawliow próbuje dojść do siebie po ostrym laniu, jakie sprawił mu Kot; Graf traci nadzieję, że akcja może zakończyć się powodzeniem; bliska rezygnacji jest również Olga; jedynie Bujan stara się wszystko odkręcić, bo wie, że złapanie Kleszcza to jego jedyna szansa.
Ekstrakt: 70%
[image: Godzinę przed świtem]
Drugi odcinek Godzinę przed świtem, podobnie zresztą jak i pierwszy, zakończył się nadzwyczaj mocnym cliffhangerem. Stojący na czele kontrolowanej  taką przynajmniej funkcjonariusze Wydziału do Walki z Bandytyzmem mają nadzieję  przez milicję bandy kapitan Denis Żurawliow (który na potrzeby prowokacji przyjął pseudonim Ptaszek) znika. Jego kompani, czyli Bujan (Dmitrij Kopyrin) i Graf (Iwan Iwanow), a nade wszystko Olga, nie mają pojęcia, co się stało i gdzie go w ogóle szukać. Wiedzą tylko tyle, że wyszedł z restauracji, aby śledzić bandziora o ksywce Kot (Michaił Tiagunow), z którym w czwórkę uciekli z milicyjnego konwoju. Oczywiście wszystko zostało upozorowane po to, aby zdobyć ufność Kota, który  na co liczyli (i jeszcze nie stracili nadziei)  miał ich doprowadzić do tajemniczego Kleszcza, szefa lokalnej mafii.
Widz jednak wie w tym momencie więcej: wykorzystując prostytutkę Lalkę, Tiagunow zwabił Żurawliowa w pułapkę, skatował, wywiózł za miasto i porzucił na drodze, przekonany, że ten już nie żyje albo zdechnie lada chwila. Nic zatem dziwnego, że nastroje panują w ekipie minorowe. Kiedy Olga idzie na spotkanie z szefem, czyli nadzorującym całą operację majorem Siergiejem Szumiejko (Szatanem), Graf korzysta z okazji, zabiera pieniądze i pod pretekstem spaceru opuszcza melinę. Gdy jednak Bujan przekonuje się, że stary złodziej zabrał ze sobą gotówkę, domyśla się, że to spacer, z którego Iwan nie ma zamiaru wracać  rusza więc za nim, zdając sobie sprawę, że jego zniknięcie pociągnie za sobą poważne konsekwencje, nie tylko ostatecznie rozwali całą grupę, ale przede wszystkim uniemożliwi Kopyrinowi rehabilitację i powrót do normalnego, uczciwego życia.
W tym czasie major Szumiejko odnajduje Denisa w szpitalu  mężczyzna jest nieprzytomny, nie ma przy sobie żadnych dokumentów, więc ordynator oddziału nie ma pojęcia, z kim ma do czynienia. Rozpoznaje go za to jedna z pielęgniarek, którą okazuje sie Lalka. Major, już uspokojony, wraca na komendę, ale lekarzowi nakazuje natychmiast przekazać informację, gdyby w stanie pacjenta coś się zmieniło, na przykład odzyskał przytomność. I Żurawliow rzeczywiście wkrótce dochodzi do siebie (wiem, to mocno, zdecydowanie za mocno powiedziane!), zbiera manatki i ucieka niezauważony ze szpitala. A to dlatego, że rozpoznał Lalkę i jest przekonany, że doprowadzi go ona do Kota. A przecież Tiagunow jest z kolei ich jedyną szansą na dotarcie do Kleszcza. Po drodze Denis przeżywa jednak kolejny atak, będący skutkiem stresu i kontuzji odniesionej na wojnie. Znów wracają obrazy z czasów okupacji.
Osobny wątek reżyser Oleg Zajcew i główny scenarzysta Aleksandr Szczerbakow poświęcają Tiagunowowi. Za jego sprawą wprowadzają również na arenę wydarzeń nowe postaci: zachowującego się w iście chicagowskim stylu gangstera Timochina (w tej roli Iwan Agapow, znany między innymi z Pasażerki i Czasu pionierów), piękną kelnerkę Marinę (którą gra Maria Lisowa  patrz: Goście i Obrońca Galaktyki) oraz handlującego na bazarze zabawkami dla dzieci durnia Lowuszkę (któremu swej twarzy użyczył Władimir Timofiejew). W scenie finałowej, zapowiadającej to, co wydarzy się w kolejnych odcinkach pojawia się natomiast bandyta Karaś  w niego zaś wcielił się wyglądający nadzwyczaj groźnie Maksim Konowałow (Rusałka, Człowiek z bulwaru Kapucynek, Pułapka na zabójcę).




Tytuł: Godzinę przed świtem
Tytuł oryginalny: За час до рассвета
Dystrybutor:  NTV
Reżyseria: Igor Zajcew
Zdjęcia: Eduard Moszkowicz
Scenariusz: Aleksandr Szczerbakow, Sawwa Minajew, Gieorgij Szabanow, Dmitrij Nowosiołow
Obsada: Konstantin Chabienski, Andriej Burkowski, Artur Smoljaninow, Aliona Michajłowa, Maksim Biełborodow, Artur Wacha, Władimir Zajcew, Maria Lisowa, Agné Ditkovskyté, Aleksandra Florinska, Maksim Bitiukow, Artiom Bystrow, Siergiej Murzin, Aleksiej Kirsanow
Muzyka: Wadim Niekrasow
Rok produkcji: 2021
Kraj produkcji: Rosja
Liczba odcinków: 16
Czas trwania odcinka: 46 min
Gatunek: historyczny, kryminał
Zobacz w: Kulturowskazie
Ekstrakt: 70%
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  Przełęcz Diatłowa:Odc. 6. Urka i miłosne rozterki

  Sebastian Chosiński

  Przełęcz Diatłowa
  

  
  Przełęcz Diatłowa zaczęła się niemal jak horror (patrz: odcinek pierwszy), potem ewoluowała w stronę dramatu sensacyjnego (z wątkiem fantastycznonaukowym), by bliżej końca nabrać coraz bardziej mistycznego charakteru. Ten motyw zostaje wyeksponowany w odcinku szóstym serialu i będzie w nim obecny aż do finału.
Ekstrakt: 80%
[image: Przełęcz Diatłowa]
Akcja odcinka szóstego Przełęczy Diatłowa zaczyna się dokładnie w tym momencie, w którym zakończył się epizod czwarty, ale fabularnie zahacza także o piąty. Turyści maszerujący na górę Otorten mają za sobą pierwsze traumatyczne przeżycia. Są one związane nie tylko z atakiem niedźwiedzia (z którym na szczęście poradził sobie uzbrojony Siemion Zołotariow), ale również z chantyjskim chłopcem Unchu, który ryzykując zdrowie i życie, dotarł do ich obozowiska, by przestrzec przed złowieszczą boginią Sorni-Naj (czyli popularną wśród ludów północnego Uralu Złotą Kobietą). Ale i to jeszcze nie wszystko. Kiedy szykują się do snu, pojawia się, przywiedziony światłem palącego się ogniska, mężczyzna na nartach. Jest skrajnie wyczerpany i traci przytomność.
Spotkać kogoś w takiej głuszy  to niezwykłe. Turystom ciśnie się na usta mnóstwo pytań, ale najpierw nieznajomy przybysz musi dojść do siebie: odzyskać świadomość, ogrzać się, zjeść i wypić coś gorącego. Dopiero wtedy mówi im, że jest myśliwym, który zabłądził w tajdze. Ale czy na pewno? W nocy, kiedy, jak się wydaje, wszyscy śpią, Fiodor podkrada im z plecaków konserwy. Zauważa to jednak Siemion, który wyciąga mężczyznę na zewnątrz na rozmowę. Dopiero wtedy słyszy prawdę: obcy nie jest myśliwym, lecz więźniem-kryminalistą (urką), któremu udało się uciec z konwoju, a nazywa się Kostia Żmych. Zołotariow, który nie chce w obozie awantury, obiecuje mu, że rano dostanie prowiant i zapałki i będzie mógł spokojnie odejść. Ale zanim to następuje, zachodzą kolejne nieprzewidziane wypadki.
W czasie kiedy pozostali szykują się do dalszej drogi, Igor Diatłow i Zina Kołmogorowa robią renesans, szukając najlepszej drogi podejścia na Otorten. Korzystają też z okazji i rozmawiają o łączących ich relacjach. Igor podkochuje się w dziewczynie; ona jednak wciąż czuje coś do Jurija Doroszenki, z którym wcześniej przez dwa lata była w związku. Chcąc być lojalnym wobec przyjaciela, Diatłow walczy ze swoim uczuciem do Zinaidy. Ich dramatyczną rozmowę przerywa zdarzenie jeszcze dramatyczniejsze: Kołmogorowa przez przypadek znajduje w śniegu zamarznięte ciała dwóch mężczyzn. Parę minut później wracającą już do obozowiska parę zatrzymuje latający oddział kapitana Bułygina, który poszukuje zbiegłych więźniów. Kagiebista postanawia sprawdzić wszystkich uczestników wyprawy, więc rusza ze swoimi ludźmi razem z Igorem i Ziną. Widząc ich z oddali, Kostia wpada w panikę.
W dalszej części powraca jeszcze wątek chantyjskiego chłopca, który po nocnej wyprawie do obozu turystów rozchorowuje się. Jego dziadek zdaje sobie sprawę, że sprawa jest nadzwyczaj poważna i musi jak najszybciej wrócić do jurty, gdzie z niecierpliwością czekają na nich jego córka Ewi i jej mąż Ekor. Przekorny los ponownie styka ze sobą Unchu i turystów, choć to spotkanie nie należy do przyjaznych ani przyjemnych. Unosi się nad nim duch Sorni-Naj i przekonanie starca  wyrażone zresztą już wcześniej  że pojawienie się turystów na Chołatczachl (czyli Górze Umarłych) wróży rychłą śmierć. Ta rzeczywiście nadchodzi wielkimi krokami. Z grupą Diatłowa rozstajemy się w tym odcinku na osiem godzin przed tragedią Kto wcielił się w nowych bohaterów opowieści? Role Ewi i Ekora powierzono dwojgu jakuckich aktorów: Jelenie Markowej (Mój zabójca, Nade mną słońce nie zachodzi) i Gieorgijowi Biessonowowi (Tajemnica Czyngis-chana, Snajper z Jakucji); natomiast urkę Żmycha zagrał pochodzący z uralskiego Permu Michaił Orłow, w kinie i telewizji obsadzany na drugim lub trzecim planie.




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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  East Side Story:Życie na pozór

  Sebastian Chosiński

  Anna Melikian Troje
  

  
  Ileż to już filmów nakręcono o miłosnych trójkątach? O niespełnionych w związkach kobietach i mężczyznach? A mimo to powstają kolejne, bo to temat, który prawdopodobnie widzom nigdy nie znudzi. Mająca ormiańskie korzenie reżyserka Anna Melikian doskonale zdaje sobie z tego sprawę lat, ponieważ każdy kolejny jej film dotyczy właśnie różnych aspektów miłości. Ten najnowszy  Troje  nie jest wyjątkiem.
Ekstrakt: 80%
[image: Troje]
Kultowy w Związku Radzieckim zespół Kino (Кино) Wiktora Coja, którego poznaliśmy za sprawą filmu Lato (2018) Kiryła Sieriebriennikowa, śpiewał przed laty w jednej z piosenek: Miłość to nie jest żart (Любовь  это не шутка). Reżyserka Anna Melikian  Ormianka urodzona w azerskim Baku (w 1976 roku)  wzięła sobie te słowa mocno do serca i od początku swojej kariery filmowej opowiada właśnie o tym  różnych obliczach miłości. Temu poświęciła debiutancki pełnometrażowy Mars (2004), a potem jeszcze Rusałkę (2007), Gwiazdę (2014), cykl nowel O miłości (2015), Wróżkę (2019), Czułość (2020), w końcu najnowsze dzieło  gorzko-optymistyczny, utrzymany w stylu charakterystycznym dla polskiej szkoły filmowej z lat 60. ubiegłego wieku (i może stąd ten staroświecki plakat), melodramat Troje (2020).
Scenariusz filmu był dziełem zbiorowym. W jego pisaniu reżyserkę wspomogła Jewgienija Chripkowa  absolwentka wydziału scenariuszowego stołecznego Wszechrosyjskiego Państwowego Instytutu Kinematografii (WGIK), współautorka komedii romantycznych (Nie)Idealny mężczyzna (2019) Mariusa Wajsberga i Piękność w natarciu (2020) Jany Gładkich  oraz mieszkające na stałe w Stanach Zjednoczonych małżeństwo Michaił i Lili Idowowie (DuchLess 2, wspomniane już Lato). Głównym bohaterem dramatu jest Aleksandr Siergiejewicz Saszyn. To osobowość telewizyjna, prowadzący popularny talk-show celebryta  podziwiany, kochany i nagradzany. Poznajemy go w momencie, kiedy w Petersburgu odbiera kolejną (którą to już?) nagrodę. Świat  a przynajmniej Rosję  ma u stóp. Czy jest szczęśliwy? Gdyby był, to na pewno nie poszedłby nad brzeg Newy, nie przywiązałby sobie potężnej statuetki do szyi i nie skoczyłby do wody. Na szczęście w ostatniej chwili odechciewa mu się spektakularnie umierać i wypływa na powierzchnię.
Z wody pomaga mu się wydostać młoda kobieta. Weronika Guszczina jest po trzydziestce, ma za sobą nieszczęśliwe małżeństwo, jej nastoletnia córka mieszka i uczy się w Londynie. Ona zarabia na życie, oprowadzając turystów po Petersburgu, a w wolnych chwilach, by dać upust romantycznym uniesieniom  pisze wiersze. Nie wnika w to, kim jest niedoszły samobójca; zabiera go do domu, pozwala się wyspać, pierze jego rzeczy, a wraz z nimi  przez przypadek  paszport. Dzięki niemu dowiaduje się, z kim ma do czynienia. Nie ma to jednak dla niej wielkiego znaczenia. Ma swoje życie  owszem, puste i nudne, ale przynajmniej jest wolna, robi, co chce, przed nikim nie musi się tłumaczyć. Zupełnie inaczej niż Saszyn, na którego w luksusowym apartamencie w Moskwie czeka apodyktyczna małżonka, którą również zna cała Rosja. To Złata Jampolska  psycholog udzielająca w książkach i przez Internet porad wszystkim zagubionym i szukającym szczęścia.
[image: ]
Może się wydawać, że są wzorowym małżeństwem. Kochają się i dbają o siebie, nie bez powodu zostaje przyznana im nagroda Para Roku. Ale to tylko pozór. Aleksandr czuje się skrępowany; Złata kontroluje go na każdym kroku, zagląda do jego telefonu, pilnuje, by brał tabletki, przekonana, że to z jego do tej pory nie doczekali się potomstwa  prowadzi go do kliniki leczenia bezpłodności. To wszystko jest jednak zasłoną dymną, jej ucieczką przed prawdą i odpowiedzialnością; za fasadą twardo stąpającej po ziemi kobiety sukcesu kryje się osoba psychicznie rozbita, która coraz bardziej zdaje sobie sprawę z tego, że całe jej życie, którego inni tak bardzo jej zazdroszczą  to marność. Sasza jest dokładnie w tej samej sytuacji, na dodatek dowiaduje się, że szefowie kanału telewizyjnego postanowili po ośmiu latach zdjąć z anteny jego program. Czy to właśnie pchnęło go do próby samobójczej? W każdym razie jakaś siła  być może nadprzyrodzona  w ostatniej chwili odwiodła go od tego i postawiła na jego drodze Weronikę.
[image: ]
Każdy z bohaterów filmu jest na życiowym zakręcie. Każdy potrzebuje pomocy. Każdy chce jednak pokazać światu inne oblicze, prawdę skrywając za parawanem uśmiechów i gładkich słówek. Kiedy nadchodzi przesilenie, oczywistym jest, że po tej sielankowej wizji zostaną jedynie gruzy. Fakt, że Sasza zaczyna dzielić swoje życie pomiędzy Moskwę a Petersburg zwraca w końcu uwagę żony; poznawszy Weronikę, Złata chce oczywiście zrozumieć, co tak fascynującego jest w kobiecie z Miasta nad Newą, w czym jest lepsza od niej  poświęcającej się dla Saszyna od lat, wspierającej go duchowo, pomagającej mu rozwinąć skrzydła do lotu. Prostych odpowiedzi nie ma, bo ludzkie uczucia najczęściej chadzają bardzo krętymi ścieżkami. Można je wyprostować, mówiąc prawdę, przyznając się do kłamstw i popełnionych błędów, ale to z kolei wymaga odwagi i odkrycia się. Tym trudniej o to, kiedy całe twoje życie  jak w przypadku Aleksandra i jego żony  jest na widoku. Gdy uganiają się za wami paparazzi, a wasze twarze pojawiają się na okładkach kolorowych tygodników
[image: ]
Anna Melikian doskonale obsadziła aktorów. Każdy przydał swojej postaci głębi psychologicznej, wycisnął z niej, ile się dało. Trudno jednak, aby było inaczej, skoro są to artyści najwyższej próby. W safandułowatego Aleksandra wcielił się Konstantin Chabienski (Sobibór, serial Godzinę przed świtem), jego władczą żonę zagrała Wiktoria Isakowa (Uczeń, Lenin. Nieuchronność), natomiast szukającą swego miejsca w świecie Weronikę  Julia Pieriesild (Zimne tango, Koniec sezonu). Ciekawy jest też zabieg, jaki zastosowała reżyserka, decydując się na to, aby na ekranie pokazywać tylko te trzy postaci. Kamera cały czas skupiona jest wyłącznie na nich. Głosy innych dochodzą z offu; osoby pojawiające się w tle są rozmyte  nikt i nic nie ma prawa odwracać uwagi od głównych dramatis personae. Wymagało to oczywiście nadzwyczaj skomplikowanych zabiegów od białoruskiego operatora Nikołaja Żełudowicza (między innymi absolwenta Moskiewskiej Szkoły Nowego Kina), który tym samym zapracował sobie na nagrodę podczas ubiegłorocznego festiwalu Kinotawr. Mniej daje się zapamiętać ścieżka dźwiękowa autorstwa Konstantina Pozniekowa, ale to początkujący kompozytor, więc możemy założyć, że będzie miał jeszcze wiele okazji, aby podbić serca widzów (i słuchaczy).




Tytuł: Troje
Tytuł oryginalny: Трое
Reżyseria: Anna Melikian
Zdjęcia: Nikołaj Żełudowicz
Scenariusz: Anna Melikian, Jewgienija Chripkowa, Michaił Idow, Lily Idowa
Obsada: Konstantin Chabienski, Wiktoria Isakowa, Julia Pieriesild, Aleksandr Niezłobin, Warwara Szmykowa, Anton Jewtiuchow, Michaił Starodubow, Siergiej Nabijew, Walentin Wałł, Anastazja Imamowa, Sofia Lebiediewa
Muzyka: Konstantin Pozniekow
Rok produkcji: 2020
Kraj produkcji: Rosja
Czas trwania: 94 min
Gatunek: melodramat
Zobacz w: Kulturowskazie
Ekstrakt: 80%
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  Sherlock w Rosji:Odc. 8. Nie ma litości dla Holmesa

  Sebastian Chosiński

  Sherlock w Rosji
  

  
  Zazwyczaj seriale pokroju Sherlocka w Rosji kończą się happy endem. Tym razem jednak  pewnie dlatego, że nie mamy do czynienia z popularną produkcją amerykańską  nie może być o nim mowy. Słynnemu detektywowi przychodzi przeżyć straszne chwile, które sprawią, że ojczysty Londyn wyda mu się w porównaniu z Petersburgiem oazą spokoju i szczęścia.
Ekstrakt: 80%
[image: Sherlock w Rosji]
Trzeba przyznać, że twórca Sherlocka w Rosji, uzbecki reżyser Nurbek Egen, wie, jak budować napięcie. Zaczął, zgodnie z receptą mistrza Alfreda Hitchcocka, od wysłania Holmesa tropem Kuby Rozpruwacza do Petersburga, by potem  między innymi  postawić na jego drodze szalonego profesora Fiodora Bachmietjewa (to, mówiąc najprościej, rosyjski odpowiednik Moriartyego). Mogłoby się wydawać, że po takich przygodach słynnego detektywa nie może spotkać już nic straszniejszego. A jednak! Otwarty w siódmym odcinku czwarty (i zarazem ostatni) wątek opowieści podnosi poziom emocji aż do zenitu.
Od strony fabularnej pojawiają się tu, o czym już wcześniej wspominałem, nawiązania do Milczenia owiec (1991) Jonathana Demme oraz Siedem (1996) Davida Finchera, ale nie brakuje też inspiracji klasyką rosyjską. Chociażby postać Kata  przywódcy bandy, która przywodzi na myśl dziewiętnastowiecznych rosyjskich nihilistów i anarchistów  kojarzy się jednoznacznie z bohaterami Biesów (1871-1872) Fiodora Dostojewskiego. Jak więc widać, liczba składników, z jakich uwarzono tę zupę, jest całkiem spora. Takie danie  odpowiednio jeszcze przyprawione  musi smakować. A tymi przyprawami są wątki poboczne, które wiążą się z dalszymi losami postaci drugoplanowych: doktora Karcewa, oberpolicmajstra Znamienskiego i przede wszystkim eksaktorki Sofii Kasatkiny.
Wróćmy jednak do punktu wyjścia: Banda Kata prowadzi diaboliczną grę z policją petersburską. Ani Sherlock Holmes, ani funkcjonariusze naczelnika wydziału dochodzeniowego Trudnego, ani nawet oddelegowany do tej sprawy przez samego cara Aleksandra III szef jego ochrony Kobylin nie są w stanie powstrzymać kolejnych zbrodni. A ludzie  ważni urzędnicy państwowi  giną co godzinę. Kobylin jest tak wściekły, że odsuwa brytyjskiego detektywa od śledztwa (każe mu się  dosłownie  nie kręcić pod nogami) i jednocześnie tak zdesperowany, że zastępuje go profesorem Bachmietjewem (wychodzi z założenia, że tak wyrafinowanego złoczyńcę może pomóc mu pojmać jedynie inny osobliwy zbrodniarz). Holmes zdaje sobie sprawę, że to ogromne ryzyko. Bachmietjew jest przecież wybitnie inteligentny i przebiegły; zrobi więc wszystko, aby przechytrzyć stróżów prawa i  najgorsze dla Sherlocka jest to, że nie potrafi dociec nawet, jaki ma być koniec tej historii.
Odstawiony na boczny tor Holmes nie zamierza jednak wcale poddać się i odejść. Korzysta z pomocy poznanych wcześniej nastoletnich uliczników, dzięki którym łapie nowy trop. Prowadzi on do luksusowego burdelu dla bogaczy, którego właścicielką jest niejaka Ida Richter. Kiedyś była w nim zwykłą prostytutką, ale po tragicznym w skutkach pożarze, do jakiego doszło kilkanaście lat wcześniej, przejęła go na własność. Sherlock jest przekonany, że to właśnie to zdarzenie może okazać się kluczem do wyjaśnienia całej sprawy. Trzeba tylko odkryć, co wtedy naprawdę się stało. Wiedzę na ten temat posiada Znamienski, który był wówczas młodym policjantem. I jest to wiedza zagrażająca jego życiu, ponieważ Kat, jak się okazuje, nie jest jedynym, któremu zależy na tym, aby tajemnica sprzed lat wyszła na światło dzienne.
Chociaż w ostatnich dwóch odcinkach serialu dominują inspiracje amerykańskimi thrillerami psychologicznymi, to jednak posępna twarz Dostojewskiego widoczna jest za każdym załomem. Kim bowiem są studenci z bandy Kata? To ludzie, którzy zepchnięci zostali na margines społeczeństwa, pozbawieni perspektyw  skrzywdzeni i poniżeni. Kat wyłuskał ich i dał im cel, nowy sens życia  zemstę na tych, którzy są winni ich położenia. Przywódcy bandy nie zależy więc ani na pieniądzach, ani na zmianie władzy w kraju  napędza go doznane w młodości poczucie osobistej krzywdy i straszliwego upokorzenia. Taki człowiek nie jest skłonny do kompromisu, nie trafiająco niego racjonalne argumenty. By nie zabijał  trzeba zabić jego! A to prostą drogą prowadzi do okrutnego finału Gwoli ścisłości należy dodać jeszcze, że nowymi aktorskimi twarzami pojawiającymi się w finałowym odcinku Sherlocka w Rosji są  grająca burdelmamę Idę Richter  Helga Filippowa (Wiking, Słoń) oraz Jelizawieta Niłowa (18/14, Sprawiedliwość wilków), która wciela się w madame Triegubową, dawną właścicielkę domu publicznego.




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: 80%
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  Mordercy:Odc. 1. Dusiciel z Witebska

  Sebastian Chosiński

  Mordercy
  

  
  2021 rok  mimo że jeszcze nie dotarliśmy do półmetka  należy uznać za wyjątkowo udany dla wielbicieli rosyjskich seriali kryminalnych. Krótko po emisji opowieści o Andrieju Czikatiło, osławionym Rzeźniku z Rostowa, na małe ekrany trafiła historia innego radzieckiego seryjnego zabójcy  Dusiciela z Witebska, czyli Giennadija Michasiewicza. Dochodzenie w jego sprawie rekonstruuje Dawid Tkebuczawa w dziesięcioodcinkowych Mordercach.
Ekstrakt: 70%
[image: Mordercy]
Taki temat to  w zasadzie  samograj. Filmy o seryjnych zabójcach  czy to kinowe, czy też telewizyjne  cieszą się dużym zainteresowaniem chyba pod każdą szerokością i długością geograficzną. Zwłaszcza zaś o takich, o których przez lata nie można było mówić ani pisać. Wszak w Związku Radzieckim obowiązywało narzucone odgórnie przez władze przekonanie, że w krajach komunistycznych nie ma seryjnych zabójców, bo tacy zwyrodnialcy mogą zrodzić się tylko na zgniłym Zachodzie. Dlatego dochodzenia w sprawie tak okrutnych morderców, jak Andriej Czikatiło, Anatolij Sliwko czy Giennadij Michasiewicz ciągnęły się przez długie lata. A oni w tym czasie bezkarnie zabijali dalej Ba! za ich potworne zbrodnie skazywano  bywało nawet, że na śmierć  innych.
Serialu o Andrieju Czikatiło oczekiwano od dawna. Rzeźnik z Rostowa to przecież najbardziej znany seryjny zabójca z czasów Związku Radzieckiego; o jego białoruskim odpowiedniku jednak mało kto poza Krajem Rad słyszał  i może dlatego twórcy Morderców mogli pracować w ciszy i spokoju, a premiera ich serialu  pod koniec maja  nie spotkała się z takim rozgłosem, jaki towarzyszył obrazowi Ormianina Sarika Andreasiana. Niesłusznie, bo opowieść o Michasiewiczu zapowiada się na film równie udany. Jego autorem jest urodzony w Moskwie w 1979 roku, mający gruzińskie korzenie Dawid Nodarijewicz Tkebuczawa. To absolwent wydziału reżyserii stołecznego Humanistycznego Instytutu Telewizji i Radia, który od prawie ćwierćwiecza pracuje w najbardziej znanych w Rosji stacjach telewizyjnych i wytwórniach pracujących na potrzeby małego ekranu (TNT, NTV-Kino, Альянс профи i wreszcie Студия IV).
Nie powinno więc dziwić, że w jego dorobku znajdują się jedynie filmy telewizyjne. Poza jednym pełnometrażowym (chodzi o dramat sensacyjny Zakładnicy z 2010 roku) są to same seriale: melodramatyczne (W rytmie tanga, 2006; Niebieskie noce, 2008; Moja wielka rodzina, 2012; Idealna ofiara, 2015) oraz kryminalno-sensacyjne, choć nie bez wątków miłosnych (Polowanie na diabła, 2017; Zemsta, 2018; Dziewięć żyć, 2019). Można z twórczości Tkebuczawy dostrzec pewną ewolucję ku tematyce coraz poważniejszej i posępniejszej. W tym kontekście Mordercy wydają się być ukoronowaniem tej drogi. Opowiadając historię Michasiewicza, Dawid Nodarijewicz wykorzystał scenariusz tandemu autorskiego, w skład którego wchodzą wciąż jeszcze początkująca pisarka Julia Szunto oraz znacznie bardziej od niej doświadczony Aleksiej Saszyn (który w swej karierze pracował i na dokumentami, i nad fabułami, i nad animacjami).
Kim natomiast był niesławny bohater serialu? Dusiciel z Witebska urodził się we wsi Ist w 1947 roku w rodzinie patologicznej  ojciec alkoholik notorycznie znęcał się nad matką i nad nim. Po ukończeniu szkoły poszedł do wojska, ale szybko odesłano go do cywila  od razu po tym, kiedy stwierdzono u niego zapalenie wątroby. Ukończył wówczas technikum rolnicze i zaczął pracować jako mechanik w sowchozie (radzieckim odpowiedniku polskiego Państwowego Gospodarstwa Rolnego). Wydawał się być idealnym obywatelem Kraju Rad: uchodził za dobrego pracownika, należał do partii komunistycznej (od 1978 roku), pełnił nawet funkcję sekretarza w swoim miejscu pracy, wstąpił do Ochotniczej Ludowej Formacji Ochrony Porządku Publicznego (odpowiednika naszego ORMO), założył rodzinę, został ojcem. I w tym samym czasie zabijał kobiety! Podczas rozprawy sądowej udowodniono mu trzydzieści sześć zbrodni popełnionych w latach 1971-1985, chociaż on sam przyznawał się do czterdziestu trzech. Wyrok mógł być tylko jeden  kara śmierci. Kiedy ją wykonano? Podawane są trzy różne daty: 25 września 1987, 19 stycznia bądź 3 lutego 1988 roku. Nie ma natomiast wątpliwości, w jaki sposób to zrobiono  strzałem w tył głowy.
Najtragiczniejsze w historii Michasiewicza jest jednak to, że w latach 70. i 80. za jego zbrodnie skazano na kary więzienia trzynaście niewinnych osób; jedną skazano na śmierć i wyrok wykonano. Kto za to odpowiadał? W dużej mierze będący jedną z głównych postaci serialu śledczy prokuratury witebskiej Michaił Kuźmicz Żawnerowicz (1919-1987), choć w filmie zmieniono mu nazwisko na Szachnowicz. Swój odpowiednik w rzeczywistości miał również najważniejszy z bohaterów Morderców  podpułkownik prokuratury mińskiej Nikołaj Iwanowicz Ignatowicz (1940-1992), którego przechrzczono na Leonida Ipatjewa. Ignatowicz uchodził za jednego z najzdolniejszych śledczych w sowieckiej Białorusi; za swoje zasługi został później nawet deputowanym do Rady Najwyższej ZSRR (1989-1991) oraz pierwszym prokuratorem generalnym po ogłoszeniu przez Białoruś niepodległości (1991-1992).
Przejdźmy już teraz do otwarcia serialu. Historia zaczyna się dramatycznie, chociaż początek nie zapowiada jeszcze największego koszmaru. Jest 1984 rok. Milicjant witebskiej drogówki Kowalczuk ściga poza miastem ciężarówkę, którą uciekają złodzieje po obrabowaniu wiejskiego sklepu. Chcąc zmylić trop, wjeżdżają do lasu, on jednak pędzi za nimi. Kiedy zatrzymują się, wychodzi z bronią w ręku ze swojego gazika i wtedy pada strzał. Poinformowany o zaginięciu funkcjonariusza zastępca prokuratora generalnego republiki w Mińsku wysyła do Witebska swojego najlepszego śledczego  to podpułkownik Leonid (Lonia) Ipatjew. Już pierwszego dnia pobytu w mieście przekonuje się, że to miejsce, gdzie przestępczość pleni się praktycznie na każdym kroku; w tramwaju jest świadkiem, jak bezczelny złodziej okrada młodą kobietę. Jak na walecznego milicjanta przystało, rzuca się za nim w pogoń. Nie wie wtedy jeszcze, że piękną blondynkę spotka już niebawem  w budynku prokuratury. To Olga Aksionowa  ekspedientka w domu handlowym  która przyszła do prokuratora Szachnowicz, by wstawić się za swoim niesfornym młodszym bratem Witalijem.
Michaił Kuźmicz, jak każdy udzielny władca, nie jest zadowolony z przybycia rewizora z Mińska; przekonuje, że sam sobie doskonale poradzi w poszukiwaniach Kowalczuka. Wkrótce zaskakuje go jednak wiadomość, że w lesie milicjanci znajdują trupa  tyle że nie funkcjonariusza drogówki, lecz nastolatki (uczennicy technikum) Jeleny Rogowej. Młoda kobieta została zgwałcona i uduszona. Śledztwo w tej sprawie oficjalnie prowadzi miejscowy gliniarz, starszy lejtnant Jurij Mandrik, ale Ipatjew szybko bierze stery dochodzenia w swoje ręce. Zwłaszcza że to on  zupełnie przypadkowo  wpada na pierwszy trop, który prowadzi do inżyniera Aleksandra (Saszy) Jewanowa, zajmującego się (jak spora część radzieckiego społeczeństwa) nielegalnym handlem. Okazuje się, że w dniu swojej śmierci Rogowa spotkała się z Saszą, kupiła od niego gustowny zagraniczny szalik. Szachnowicz jest przekonany, że to najwłaściwszy ślad i zafiksowuje się na winie Jewanowa i jego kompana Budki. 
Ipatjew jest dużo bardziej powściągliwy. Nie wydaje mu się, by złodzieje sklepowi  obojętnie kim są  zgwałcili i udusili młodą dziewczynę. Po co mieliby to robić? Jeżeli nawet Jelena stała się przypadkowym świadkiem ich przestępstwa, mogliby pozbyć się jej w prostszy, mniej okrutny sposób. Tknięty przeczuciem, podpułkownik prosi archiwistkę Antoninę Pawłową, aby wyszukała dla niego akta spraw związanych z uduszeniem kobiet z ostatnich dziesięciu lat. To, czego się dowiaduje  wywołuje u niego wielki szok. I jednocześnie staje się początkiem zupełnie innego śledztwa, w którym coraz bardziej dwuznacznie jawi się rola prokuratora Szachnowicza. Sporym walorem filmu, oprócz wartkiej akcji, jest także sugestywne oddanie realiów epoki: włącznie z wystrojem wnętrz, ubiorami, wykorzystanymi na planie samochodami itd.
W obsadzie brak jest wprawdzie wielkich nazwisk, ale najważniejsze role powierzono mimo wszystko artystom doświadczonym. W Ipatjewa wcielił się Siergiej Marin (Bałkańska linia), w starszego lejtnanta Mandrika  Siergiej Czirkow (Rubież, Domowik), w prokuratora Szachnowicza  Aleksandr Samojlenko (Lew Jaszyn. Bramkarz moich marzeń, Salut 7). Witebska patolog Asia Krugłowa ma z kolei twarz Sofii Sinicyny (Kwas), matka zamordowanej Jeleny  Olgi Łapszyny (Nazywali ją Mumu, Konferencja), archiwistka Antonina Pawłowna  Tatiany Rasskazowej (Karp rozmrożony), natomiast ekspedientka Aksionowa  znanej jedynie z seriali Zoi Berber. Mniej znaczący dorobek, głównie telewizyjny, mają też operator Oleg Topojew oraz kompozytor Igor Babajew, o jakości pracy których nie sposób po pierwszym odcinku stwierdzić coś autorytatywnego.




Tytuł: Mordercy
Tytuł oryginalny: Душегубы
Dystrybutor:  NTV
Reżyseria: Dawid Tkebuczawa
Zdjęcia: Oleg Topojew
Scenariusz: Julia Szunto, Aleksiej Saszyn
Obsada: Siergiej Marin, Siergiej Czirkow, Aleksandr Samojlenko, Aleksandr Karpow, Wasilij Miszczenko, Zoja Berber, Sofia Sinicyna, Olga Łapszyna, Jurij Nazarow, Anna Niemczenko, Igor Chripunow, Jewgienij Antropow, Dmitrij Kuliczkow, Nikita Grigorjew, Wiaczesław Krikunow, Grigorij Zelcer, Tatiana Rasskazowa
Muzyka: Igor Babajew
Rok produkcji: 2021
Kraj produkcji: Rosja
Liczba odcinków: 10
Gatunek: kryminał
Zobacz w: Kulturowskazie
Ekstrakt: 70%
  



  
  
  
  
  Magazyn Esensja - Magazyn Esensja nr 05 (CCVII) czerwiec 2021
  




  
  

  Klasyka kina radzieckiego:W okupowanym Kijowie

  Sebastian Chosiński

  Timofiej Lewczuk Dwa lata nad przepaścią
  

  
  Zrealizowany z okazji pięćdziesiątej rocznicy powstania Czeka (które w kolejnych latach przekształcało się w OGPU, NKWD i wreszcie KGB) dramat wojenny Timofieja Lewczuka Dwa lata nad przepaścią opowiada o walce komunistycznego ruchu oporu w okupowanym przez nazistów Kijowie. Dlatego też na jego główną postać wyrasta bohaterski czekista  Iwan Kudria, którego uhonorowano nawet zaszczytnym tytułem Bohatera Związku Radzieckiego.
Ekstrakt: 70%
[image: Dwa lata nad przepaścią]
Gdyby spośród setek ukraińskich reżyserów filmowych wybrać jedynie trzech najwybitniejszych, mających największy wpływ na rozwój narodowej (a nie radzieckiej) kinematografii w XX wieku, powinni się w tej elitarnej grupie znaleźć Ołeksandr Dowżenko (1894-1956), Mykoła Maszczenko (1929-2013) oraz Timofiej Wasiljewicz Lewczuk (1912-1998). Ten ostatni zasłynął przede wszystkim filmami biograficznymi o wybitnych Ukraińcach oraz obrazami na temat wkładu swoich rodaków w zwycięstwo w Wielkiej Wojnie Ojczyźnianej. O jednym z nich będzie dzisiaj mowa. Lewczuk przyszedł na świat we wsi Bystryjówka w obwodzie żytomierskim. Od najmłodszych lat fascynowało go kino, dlatego jako bardzo młody człowiek podjął naukę na wydziale reżyserii Kijowskiego Instytutu Kinematograficznego, który ukończył w 1934 roku (cztery lata później szkołę zlikwidowano). Po uzyskaniu dyplomu został pracownikiem wytwórni filmowej, której patronem jest dzisiaj Dowżenko; pracował głównie jako pomocnik Iwana Kawaleridzego oraz Władimira Brauna. Po wybuchu wojny został wysłany na front, a po powrocie do cywila wrócił do reżyserii. 
Tyle że teraz powierzano mu samodzielne projekty. Zaczynał od filmów dokumentalnych i realizowanych kamerą filmową spektakli teatralnych. Jako twórca pełnometrażowej fabuły zadebiutował późno, bo mając dopiero czterdzieści cztery lata. Zaczął od poświęconego hetmanowi Bohdanowi Chmielnickiemu Płomienia gniewu (1956), później powstał biograficzny dramat Iwan Franko, a następnie złożona w sumie z trzech filmów epopeja Kijowianka i Spadkobiercy (1958-1960). Nowością w twórczości Lewczuka było zrealizowane na początku lat 60. przygodowe Prawo Antarktydy (1962), po którym bezpośrednio nakręcił najbardziej zaskakujące dzieło w swoim bogatym dorobku  fantastycznonaukowy Kosmiczny stop (1964). Kolejnym filmem  Dwoma latami nad przepaścią (1966)  zapoczątkował serię obrazów poświęconych Wielkiej Wojnie Ojczyźnianej, do których zaliczamy jeszcze: trylogię Dumka o Kowpaku (1973-1976), jej kontynuację pod postacią Od Bugu do Wisły (1980), Jeżeli wróg nie poddaje się (1982) oraz Wojnę na froncie zachodnim (1989-1990).
Pomiędzy nimi powstawały też inne filmy: biograficzne Pomyłka Balzaka (1968), Rodzina Kociubińskich (1970) i A w dźwiękach wspomnienie będzie echem (1986), dramat obyczajowy Długa droga do krótkiego dnia (1972), oparty na faktach szpiegowski Oskarżony (1985) oraz wieńczący karierę Lewczuka klasyczny kryminał Zatoka śmierci (1991) według powieści Jamesa Hadleya Chasea. W pracy nad ostatnimi dwoma dziełami, czyli Wojną na froncie zachodnim oraz Zatoką, chorego Timofieja Wasiljewicza wsparł jego zięć, Grigorij Kochan (1931-2014), który był już wtedy uznanym twórcą. Bogaty i różnorodny dorobek Lewczuka sprawił, że zyskał on spore uznanie wśród rodaków  był wykładowcą, działał aktywnie w Związku Filmowców Ukraińskich, należał też  inaczej się nie dało  do partii komunistycznej. Wiele jego filmów, choć reprezentowały niekwestionowane walory artystyczne, były też skażone propagandą polityczną. Najbardziej dotyczy to właśnie Dwóch lat nad przepaścią, których premiera miała miejsce 24 kwietnia 1967 roku. Z tego też powodu w napisach początkowych znalazła się informacja, iż obraz został nakręcony z okazji pięćdziesiątej rocznicy organów bezpieczeństwa ZSRR, co oczywiście nawiązywało do powołanej do życia po wybuchu rewolucji październikowej Wszechrosyjskiej Komisji Nadzwyczajnej do Walki z Kontrrewolucją i Sabotażem, czyli osławionej Czeka.
[image: ]
Ta swoista dedykacja nie była wcale przypadkiem. Nie dość bowiem, że głównym bohaterem  opartego na autentycznych wydarzeniach  filmu był sławny czekista, to na dodatek w gronie scenarzystów znalazł się zasłużony funkcjonariusz sowieckich służb specjalnych. Biorąc jednak pod uwagę fakt, że jednocześnie jako współautor fabuły wymieniony jest Leonid Trauberg (1902-1990), legenda kina radzieckiego, twórca  do spółki z Grigorijem Kozincewem  rewolucyjnej tak zwanej Trylogii o Maksymie (1935-1939), można podejrzewać, że to on odwalił całą czarną robotę, a Wiktor Drozdow został wymieniony jedynie po to, aby podlizać się władzy. Któż to bowiem był? Generał-major NKWD / KGB, organizator akcji pojmania w 1950 roku Romana Szuchewycza, kolaboranta nazistowskiego, działacza Organizacji Ukraińskich Nacjonalistów (OUN) i naczelnego dowódcy Ukraińskiej Powstańczej Armii (UPA). 
[image: ]
Przejdźmy już jednak do fabuły Dwóch lat nad przepaścią. Krótka introdukcja rozgrywa się 6 listopada 1943 roku  w dniu, w którym Armia Czerwona wyzwala Kijów spod okupacji niemieckiej. Oddział generała Siergieja Romanowicza Szewczenki przejmuje siedzibę miejscowego Gestapo; żołnierze przeglądają tajne dokumenty, których Niemcy nie zdążyli zniszczyć przed ucieczką z miasta. Są wśród nich zapiski Iwana Kudrii (to postać historyczna!); dzięki nim Sowieci dowiadują się wreszcie, co takiego się z nim stało. Chwilę później cofamy się w czasie o nieco ponad dwa lata, do połowy września 1941 roku, kiedy to z Kijowa wycofuje się Armia Czerwona, a do stolicy radzieckiej Ukrainy wkracza Wehrmacht. Dwudziestodziewięcioletni Kudria jest cenionym przez przełożonych enkawudzistą. Dlatego otrzymuje rozkaz pozostania w Kijowie. W zajętym przez wroga mieście, występując pod nowym nazwiskiem  Kondratiuk  ma organizować ruch oporu i prowadzić działalność dywersyjną. Słowem: utrudniać życie faszystom, jak tylko będzie to możliwe. 
[image: ]
Nie jest to oczywiście łatwe. Raz, że Armia Czerwona wydaje się rozbita, Niemcy prą na Moskwę, nastroje społeczne nie są przychylne Związkowi Radzieckiemu. Dwa, że na Ukrainie wciąż pamięta się koszmar Hołodomoru (Wielkiego Głodu), za który odpowiedzialni byli przywódcy Kraju Rad. Trzy, że już przed wojną silne były tu struktury radykalnych organizacji nacjonalistycznych, które teraz widzą w nazistach sojuszników i chętnie podejmują z nimi współpracę. Kolaboracja odbywa się na szeroką skalę. Mimo to Kudria z mozołem tworzy siatkę, w której znajdują się między innymi przedwojenny komunista Dmitrij Iwanowicz Soboliew (teraz noszący fałszywe nazwisko Simonow), uciekinier z obozu jenieckiego Żorż Dudkin, ale nade wszystko występująca w lokalach dla Niemców Raisa Okipna, do 1941 roku primadonna opery kijowskiej, oraz zaprzyjaźniona z nią enkawudzistka Jewgienija Bremer, notabene Niemka z pochodzenia (obie kobiety są, podobnie jak Kudria, postaciami istniejącymi w rzeczywistości). 
[image: ]
Zwłaszcza Okipna jest cennym nabytkiem  nie dość, że podkochują się w niej niemieccy oficerowie (a nawet jeden węgierski), to na dodatek, przekonani o jej lojalności, nie mają oporów przed prowadzeniem przy niej ważnych rozmów, z których relacje przekazuje ona później Kudrii. Sam Iwan jawi się tutaj jak klasyczny komunistyczny bohater wojenny z filmów socrealistycznych. I chociaż obraz powstał w 1966 roku, a więc trzynaście lat po śmierci Józefa Stalina, nie powinno nas to dziwić. Wtedy już od dwóch lat rządził Związkiem Radzieckim Leonid Breżniew, za czasów którego w kulturze i propagandzie odbywał się proces powolnej rehabilitacji stalinizmu. Nie dziwi zatem scena, w której widzimy, jak aresztowany w ulicznej łapance Kudria trafia przed oblicze ukraińskiego policjanta-kolaboranta Tarasa Siemionowicza, którego zresztą przed wojną przesłuchiwał w siedzibie NKWD  i zamiast przypłacić to głową, werbuje go do współpracy przeciwko nazistom. Nie kwestionuję, że tak mogło się wydarzyć, ale trudno uwierzyć mi w to, że płomienna scena werbunku wyglądała właśnie tak, jak przedstawił to na ekranie Lewczuk.
[image: ]
Żeby jednak Kudrii nie było zbyt łatwo, scenarzyści stworzyli mu godnego rywala, którym jest major SD  czyli służby bezpieczeństwa SS (Sicherheitsdienst des Reichsführers SS)  Müller. To człowiek o tyle groźny, że przed wojną jako inżynier przez wiele lat pracował w Kijowie (poniekąd przyznano się w ten sposób do bliskiej współpracy radziecko-niemieckiej w latach 20. i 30.), zna doskonale język, obyczaje i mentalność  zarówno sowiecką, jak i ukraińską. Müller, stojąc na czele supertajnej grupy o kryptonimie Orion, tworzy własną siatkę agentów, dzięki którym chce rozpracować dywersyjne grupy komunistyczne. Rywalizacja między nimi jest motorem napędowym filmu. Szczęście, że twórcy nie posunęli się do fałszowania historii i koniec tego specyficznego pojedynku przedstawili zgodnie z faktami. Dwa lata nad przepaścią to jeden z nielicznych filmów opowiadających o Wielkiej Wojnie Ojczyźnianej, który podejmuje temat ruchu oporu na terenach okupowanych przez Niemców. Pomijając jego wydźwięk propagandowy, trzeba oddać, że został sprawnie zrealizowany, choć na pewno zrobiłby jeszcze większe wrażenie, gdyby bardziej realistycznie oddano dywersyjną działalność grupy Iwana Kudrii.
W głównej roli obsadzono Ukraińca Anatolija Barczuka (1939-2015), który pojawił się także w wojenno-sensacyjnej Ucieczce «Mercedesa» (1980). W jego towarzysza walki Soboliewa vel Simonowa wcielił się Nikołaj Kriukow (Córka Strationa), w generała Sawczenkę  Nikołaj Barmin (Był sobie dziad i baba, Ojciec żołnierza), natomiast w nadzwyczaj przebiegłego i bezwzględnego majora Müllera  Nikołaj Gricenko (Wrogie żywioły, Anna Karenina). W przeciwieństwie do panów, pojawiające się w Dwóch latach aktorki nie zapisały się niczym szczególnym w historii kinematografii. Zarówno Nina Wiesiełowska (filmowa Raisa Okipna), Jekatierina Krupiennikowa (czyli Jewgienija Bremer), jak i Silwia Siergiejczikowa (wcielająca się w łączniczkę Marię Gruzdową) zagrały niewiele ról ekranowych. Można za to pochwalić autora zdjęć, Władimira Wojtienko (1912-1978), który po okresie bliskiej współpracy z Lewczukiem w ostatnich latach życia związał się artystycznie z reżyserem (i aktorem) Leonidem Bykowem. Z kolei autor ścieżki dźwiękowej, kijowski kompozytor German Żukowski (1913-1976), skupiał się głównie na muzyce klasycznej (ma w swym dorobku opery, balety, kantaty), tworzenie soundtracków traktując jako działalność poboczną. A jak na film zareagowali widzowie? Bez rewelacji, ale przyzwoicie  w 1967 roku obejrzało go w radzieckich kinach ponad 30,5 miliona osób.




Tytuł: Dwa lata nad przepaścią
Tytuł oryginalny: Два года над пропастью
Reżyseria: Timofiej Lewczuk
Zdjęcia: Władimir Wojtienko
Scenariusz: Wiktor Drozdow, Aleksandr Jewsiejew, Leonid Trauberg
Obsada: Anatolij Barczuk, Nina Wiesiełowska, Silwia Siergiejczikowa, Jekatierina Krupiennikowa, Jurij Satarow, Nikołaj Kriukow, Nikołaj Barmin, Wiktor Czekmariow, Nikołaj Gricenko, Ludmiła Chitiajewa, Irina Bunina, Michaił Sidorkin, Gurgen Tonunc, Harijs Liepiņš, Władimir Rudin, Swietłana Kondratowa, Ludmiła Sosiura, Walentin Gaft
Muzyka: German Żukowski
Rok produkcji: 1966
Kraj produkcji: ZSRR
Czas trwania: 94 min
Gatunek: dramat, wojenny
Zobacz w: Kulturowskazie
Ekstrakt: 70%
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  Przełęcz Diatłowa:Odc. 7. Nie zawsze warto okazywać litość

  Sebastian Chosiński

  Przełęcz Diatłowa
  

  
  Prowadząc bardzo skrupulatnie dochodzenie w sprawie śmierci diatłowców, major KGB Oleg Kostin eliminuje kolejne hipotezy, aby w finale odcinka siódmego przedstawić tę najbardziej prawdopodobną (choć dla zwolenników teorii spiskowych nie do przyjęcia). Na tym jednak serial Przełęcz Diatłowa wcale się nie kończy.
Ekstrakt: 80%
[image: Przełęcz Diatłowa]
To ostatni odcinek serialu, w jakim pojawiają się prowadzący śledztwo w sprawie śmierci turystów major KGB Oleg Kostin (przysłany do Swierdłowska z Moskwy) oraz patolog z uralskiego Iwdelu Jekatierina Szumanowa. Wątek tych dwojga prowadzony jest zresztą od samego początku opowieści i służy przede wszystkim przydaniu jej charakteru melodramatycznego. Na szczęście nie jest to robione na siłę; na dodatek ma swoje uzasadnienie fabularne w przeszłości Kostina, czego z kolei dowiadujemy się z retrospekcji przenoszących nas w ostatnie dni drugiej wojny światowej. Ten motyw z kolei jest jednym z tych, które pozwalają reżyserom (w tym przypadku są to Walerij Fiedorowicz i Jewgienij Nikiszow) nadać historii mistycznego posmaku.
W pierwszej kolejności twórcy muszą jednak dokończyć narrację przerwaną w finale odcinka piątego. Badając wątek śmierci diatłowców z rąk tak zwanych latających oddziałów KGB, Kostin i towarzyszący mu Tiempałow docierają do głównej bazy Iwdelłagu. Major chce przesłuchać dwóch dowódców trójek ścigających zbiegłych do tajgi więźniów  kapitana Władimira Jachromiejewa (który okazuje się wojennym kompanem Olega) oraz kapitana Bułygina. Ten drugi na wieść o tym, że ma zostać poddany indagacji przez przybysza z Moskwy, ucieka z bronią w ręku do lasu; ścigający go funkcjonariusze wdają się z nim w strzelaninę, w wyniku której dwóch z nich ginie. Ale i Bułygin zostaje ciężko ranny. Zdając sobie sprawę z tego, że umiera, wyjawia Kostinowi i Jachromiejewowi, co zaszło na Górze Umarłych (Chołatczachl).
Pokrywa się to z tym, co pokazano wcześniej w odrębnym, poświęconym jedynie wyprawie turystów ze Swierdłowska odcinku szóstym. Poszukując zbiegłych więźniów (dwóch udało się złapać i surowo ukarać), latający oddział Bułygina dociera do obozowiska diatłowców, w którym ukrywa się trzeci uciekinier, Kostia Żmych. Z jakiegoś powodu Siemion Zołotariow, który jest przecież kapitanem KGB, nie wydaje go w ręce swoich kolegów. Ba! później nawet, pozwalając mu odejść, oddaje mu swój szczęśliwy pierścień. Bułygin nie rezygnuje jednak z polowania na Żmycha i już niebawem trafia na jego ślad. Niestety, jak się okazuje, decyzja Zołotariowa kosztowała życie kolejnych ludzi. Jest to mocno wyeksponowane również po to, aby umocnić mistyczny fundament opowieści  ktoś, kto, choćby niechcący, doprowadził do śmierci niewinnych, sam powinien ponieść tego konsekwencje.
Kolejną hipotezę można więc odłożyć na półkę. Lecz wkrótce pojawia się następna. Po powrocie do Swierdłowska Kostina odwiedza stary milicjant Gorbuszyn. Wspomina o wydarzeniu sprzed dwóch miesięcy, kiedy to na komendę zgłosił się niejaki Kulikow. Wyznał on wówczas, że wie, kto odpowiada za tragedię, jaka spotkała turystów. Wtedy nie potraktowano jego słów poważnie, lecz kiedy upadły wszystkie dotychczasowe teorie  major musi zająć się tą. Tym sposobem dociera do znanej już z poprzedniego odcinka rodziny Chantów. Kluczowym momentem staje się rozmowa Olega ze starym myśliwym, dziadkiem Unchu, która nie tylko otwiera mu oczy na to, co naprawdę wydarzyło się na toku Góry Umarłych, ale pozwala mu też pogodzić się ze swoją traumatyczną wojenną przeszłością.
To ostatnie jest o tyle istotne, że kiedy po majowych uroczystościach  chodzi o Święto Pracy i Dzień Zwycięstwa  wraca z Moskwy do domu syn Jekatieriny, Nikołaj, przywozi ze sobą gazetę z maja 1945 roku. Jest w niej artykuł o bohaterach wojennych, na zdjęciu widać zaś ówczesnego kapitana Kostina i sierżanta Wiktora Szumanowa. W oczywisty sposób na usta ciśnie się pytanie: Dlaczego Oleg ukrywał fakt, że znał męża Katii i ojca Koli? W zakończeniu odcinka siódmego zostaje też w zasadzie rozwiązana zagadka śmierci turystów, lecz na jej wizualną rekonstrukcję trzeba będzie poczekać do finałowej odsłony serialu Nowe twarze aktorskie, jakie pojawiają się w tym epizodzie, to przede wszystkim Siergiej Stiopin (Francuski szpieg, Człowiek, który zaskoczył wszystkich), który wcielił się w Gorbuszyna, Nadieżda Markina (Elena, We mgle), która zagrała teściową Szumanowej, oraz  we fragmentach retrospektywnych (z 1945 roku)  Danił Iwanow (Kadeci z Podolska) jako sierżant Jegorow.




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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  Mordercy:Odc. 2. Kto morduje kobiety?

  Sebastian Chosiński

  Mordercy
  

  
  Drugi odcinek Morderców Dawida Tkebuczawy rozwiewa jedną wątpliwość. Rewizor z Mińska, podpułkownik Leonid Ipatjew, zyskuje pewność, że od co najmniej dziesięciu lat w Witebsku i okolicach bezkarnie grasuje seryjny zabójca, który dusi kobiety. Miejscowa policja i prokuratura nie łączą jednak ze sobą popełnionych w tym czasie zbrodni, a dużą winę za to ponosi prokurator Szachnowicz.
Ekstrakt: 70%
[image: Mordercy]
Przypomnijmy: śledczy prokuratury generalnej w Mińsku (będącego wtedy jeszcze jedynie stolicą Białorusi wchodzącej w skład Związku Radzieckiego) podpułkownik Leonid Ipatjew zostaje wysłany przez swojego zwierzchnika do Witebska, aby nadzorować poszukiwania zaginionego funkcjonariusza drogówki Kowalczuka. Zniknął on w lesie w czasie pościgu za uciekającymi ciężarówką złodziejami. Ku wielkiemu zaskoczeniu miejscowych milicjantów, zamiast kolegi znajdują oni ciało młodej kobiety, Jeleny Rogowej, uczennicy miejscowego technikum. Sekcja zwłok wykazuje, że dziewczyna została zgwałcona, a następnie uduszona. Śledczy prokuratury witebskiej Michaił Kuźmicz Szachnowicz dochodzi do wniosku, że padła ofiarą złodziei, którzy w ten sposób chcieli pozbyć się świadka zdarzeń. Jakich?  do końca jeszcze nie wiadomo, ponieważ poszukiwania Kowalczuka wciąż nie zostały zakończone sukcesem.
Ipatjew ma jednak wątpliwości, czy te dwie sprawy należy tak jednoznacznie wiązać ze sobą. Jest doświadczonym psem gończym, więc raz wpadłszy na trop, nie ustępuje, aż do szczęśliwego zakończenia dochodzenia. Dlatego właśnie prosi archiwistkę Antoninę Pawłowną, aby pogrzebała w starych sprawach. To, co ona odnajduje wstrząsa podpułkownikiem: okazuje się bowiem, że w ciągu ostatnich dziesięciu lat, czyli od 1975 roku, w Witebsku i okolicach doszło do dwudziestu siedmiu przypadków uduszeń kobiet. Cztery zakwalifikowano jako samobójstwa, w trzynastu uzyskano przyznania się do winy (jeden z tych, którzy się przyznali, został nawet skazany na śmierć, a wyrok wykonano), dziesięć nie zostało wyjaśnionych. Zastanawiający jest dla Ipatjewa fakt, że na wszystkich dokumentach  zarówno o dobrowolnym przyznaniu się do winy, jak i o umorzeniu sprawy  widnieje podpis jednego prokuratora: Szachnowicza. 
Jest to nadzwyczaj podejrzane, ale z drugiej strony Michaił Kuźmicz to człowiek bardzo wpływowy, mający także plecy w Mińsku. Oskarżyć go wprost o nadużycia władzy bądź niedopełnienie obowiązków, to rozpocząć wojnę. A przecież trzeba pamiętać, że w systemie komunistycznym władza nad wyraz rzadko przyznawała się do błędów (również personalnych)  zwłaszcza w epoce przed Gorbaczowowską pieriestrojką, która patrząc z perspektywy bohaterów serialu, zacznie się dopiero za rok. Na czele państwa stał w tym momencie  od lutego 1984 roku  twardogłowy Konstantin Czernienko; opracowane na polecenie jego poprzednika, ekskagiebisty Jurija Andropowa, projekty reform gospodarczych odłożono na razie ad acta (wróci do nich dopiero Michaił Gorbaczow). Społeczeństwo radzieckie pogrąża się więc dalej w degrengoladzie; szerzą się patologie  złodziejstwo, powszechna korupcja, wyniszczający rodziny alkoholizm.
Wróćmy jednak do Ipatjewa, który próbuje zwrócić uwagę na sprawę zamordowanych kobiet starszemu lejtnantowi Jurijowi Mandrikowi. To człowiek Szachnowicza, ale przecież komuś podpułkownik musi w Witebsku zaufać. Mandrik przyjmuje na siebie rolę adwokata diabła, szuka dziur w całym. Owszem, tych przypadków jest zastanawiająco dużo, lecz nie wydają się one efektami straszliwej działalności jednego tylko człowieka: zamordowane znajdowano przecież w lesie, parku, na ulicy bądź w mieszkaniu; były wśród nich osiemnastolatki, ale również kobiety dojrzałe, po pięćdziesiątce. Czy w takim wypadku można mówić o maniaku, nie daj Boże o seryjnym zabójcy? A jednak i Jurijowi sprawa ta nie daje spokoju, zwłaszcza kiedy w ruinach pałacu w okolicach Witebska grający w piłkę chłopcy znajdują kolejne ciało. I w tym przypadku patolog Asia Krugłowa nie ma wątpliwości  śmierć kobiety została spowodowana uduszeniem!
W tym samym czasie Szachnowicz w typowy dla siebie sposób urabia podejrzanych o złodziejstwo dwóch inżynierów  Aleksandra Jewanowa i Budkę. Chce im przypisać nie tylko nielegalny handel, ale także zabójstwo Kowalczuka (ciało funkcjonariusza drogówki zostaje w końcu znalezione) i  co najistotniejsze  uduszenie Rogowej. Metod, jakie stosuje, nie powstydziliby się najbardziej nawet doświadczeni czekiści z czasów Wielkiej Czystki. Dla przełożonych ważne jednak jest to, że Michaił Kuźmicz wykazuje doskonałą skuteczność, która przekłada się na statystyczne sukcesy. Gdyby nie Ipatjew, i tym razem zostałby odtrąbiony wielki sukces. Lecz śledczy z Mińska nie ustępuje i zaczyna badać jedną z dawniejszych spraw (chodzi o śmierć Marianny Marczenko), która przez Szachnowicza została zakwalifikowana jako samobójstwo. Dociera do matki i byłego męża kobiety. Ba! okazuje się nawet, że znała ją Olga Aksionowa, którą przystojny podpułkownik poznał przez przypadek już pierwszego dnia pobytu w Witebsku.
Trudno oczywiście przewidywać, w jakim kierunku postąpi śledztwo w kolejnych odcinkach, ale to, co scenarzyści i reżyser zaprezentowali w dwóch pierwszych odcinkach Morderców  mimo nadzwyczaj ponurej historii  nastraja optymistycznie. Z drobiazgowością oddane realia epoki, wartka fabuła, wyraziści bohaterowie i nade wszystko sam temat  sprawiają, że trudno oderwać się od ekranu. Warto podkreślić także, że umiejętnie wprowadzane są na arenę wydarzeń nowe postaci i nowe wątki. Odwiedzający swojego ojca w szpitalu psychiatrycznym (dlaczego tam się znalazł?) podpułkownik z Mińska podejmuje rozmowę o maniaku z lekarzem-psychiatrą Reskem, wybitnym specjalistą w swojej dziedzinie, który naraził się władzom centralnym i został de facto zesłany do Białorusi. W starego Ipatjewa wcielił się weteran kina radzieckiego i rosyjskiego Jurij Nazarow (Andriej Rublow, Gorący śnieg), natomiast Reskego zagrał Grigorij Zelcer (Selfie). W odcinku tym pojawiają się również dwaj ważni dla prowadzonego dochodzenia prokuratorzy: generalny Białorusi Kriwicki (gra go zmarły w grudniu ubiegłego roku Jurij Tuzow, znany między innymi z Domu Słońca) oraz witebski Arkadij Jakowlewicz Makarski (ten ma twarz Aleksandra Karpowa, oglądanego chociażby w Gogolowskim Wiju).




Tytuł: Mordercy
Tytuł oryginalny: Душегубы
Dystrybutor:  NTV
Reżyseria: Dawid Tkebuczawa
Zdjęcia: Oleg Topojew
Scenariusz: Julia Szunto, Aleksiej Saszyn
Obsada: Siergiej Marin, Siergiej Czirkow, Aleksandr Samojlenko, Aleksandr Karpow, Wasilij Miszczenko, Zoja Berber, Sofia Sinicyna, Olga Łapszyna, Jurij Nazarow, Anna Niemczenko, Igor Chripunow, Jewgienij Antropow, Dmitrij Kuliczkow, Nikita Grigorjew, Wiaczesław Krikunow, Grigorij Zelcer, Tatiana Rasskazowa
Muzyka: Igor Babajew
Rok produkcji: 2021
Kraj produkcji: Rosja
Liczba odcinków: 10
Gatunek: kryminał
Zobacz w: Kulturowskazie
Ekstrakt: 70%
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  East Side Story:Co robią rosyjscy żołnierze w sercu Afryki?

  Sebastian Chosiński

  Andriej Szczerbinin Turysta
  

  
  Oglądając Turystę, można przeżyć déjà vu. Takie filmy powstawały w czasach Leonida Breżniewa. Sławiące bohaterską Armię Radziecką, która niesie bratnią pomoc narodom świata. A tu, proszę, jak gdyby nigdy nic Andriej Szczerbinin wyskakuje z obrazem, który propagandowo niczym się od tamtych nie różni. Ale żebyśmy byli sprawiedliwi  Amerykanie robią dokładnie to samo, a i nam trafiła się jakiś czas temu Karbala.
Ekstrakt: 60%
[image: Turysta]
Bo skoro jest powód, aby pochwalić się swoim męstwem i sukcesem militarnym  nie takim sprzed dekad czy wieków, lecz jak najbardziej współczesnym  to dlaczego tego nie zrobić? Okazji przecież  dodajmy: na szczęście!  nie ma zbyt wielu. Polacy wykorzystali swoją i nakręcili Karbalę (2015), to dlaczego Rosjanie, mający jeszcze większe doświadczenie w realizacji wielkich widowisk wojennych i batalistycznych, mieliby być gorsi? Taka właśnie myśl przyświecała zapewne Andriejowi Wołginowi w czasie pracy nad Bałkańską linią (2019), tym samym torem myślenia powędrował w tym roku Andriej Szczerbinin, gdy zdecydował się opowiedzieć o dramatycznych wydarzeniach, jakie rozegrały się kilka miesięcy temu w Republice Środkowoafrykańskiej.
To państwo położone w samym sercu Afryki. Początkowo było  jako Ubangi-Szari  kolonią francuską. Niepodległość zdobyło w 1960 roku  i praktycznie od tamtego momentu wstrząsane jest wewnętrznymi walkami, zamachami stanu, w wyniku których do władzy dochodzą lokalni dyktatorzy. Jak na przykład pułkownik Jean-Bédel Bokassa, który po dekadzie sprawowania autorytarnych rządów ogłosił się cesarzem. W czasach znacznie nam bliższych wcale nie jest spokojniej. W 2003 roku dzięki zbrojnej rewolcie po urząd prezydenta kraju sięgnął François Bozizé, który dwa lata później wygrał zorganizowane przez siebie wybory. To jednak wcale nie uspokoiło sytuacji. Osiem lat temu to Bozizé musiał uciekać ze swojej ojczyzny (tak jak dekadę wcześniej jego poprzednik Ange-Félix Patassé); nową głową państwa został ostatecznie  po trzyletnich zawirowaniach  ekspremier Faustin-Archange Touadéra, który pełni ten urząd do dzisiaj.
Poszukując sojuszników, którzy pozwoliliby Republice Środkowoafrykańskiej okrzepnąć i nabrać militarnej mocy, Touadéra zdecydował się w 2018 roku na podpisanie układu o współpracy wojskowej z Federacją Rosyjską. Na jego mocy wysłano do Bangi (to stolica kraju) dwustu trzydziestu pięciu instruktorów, mających za zadanie szkolić miejscową armię; później dorzucono kolejnych trzystu, natomiast na początku grudnia ubiegłego roku  w momencie, w którym zaczyna się akcja Turysty  żołnierzy rosyjskich było już w Republice Środkowoafrykańskiej około czterech tysięcy. Biorąc jednak pod uwagę fakt, że Bozizé nie zrezygnował z prób powrotu na urząd i jest gotowy sięgnąć ponownie po rozwiązanie siłowe  co zresztą stało się faktem w 2020 roku, kiedy odmówiono mu zgody na kandydowanie w kolejnych wyborach z powodów moralnych (ciągną się za nim oskarżenia ONZ o rzekome zabójstwa, tortury i inne przestępstwa)  trudno dziwić się prezydentowi Touadérze.
[image: ]
A kim jest reżyser Turysty? Ostatnimi laty pojawiał się w tym miejscu rzadziej, ale jeszcze dekadę temu dość często gościł w East Side Story. Andriej Szczerbinin (rocznik 1973) to nadzwyczaj pracowity telewizyjny rzemieślnik, który na koncie ma kilkadziesiąt filmów pełnometrażowych i seriali zrealizowanych z myślą o małym ekranie. Były to głównie opowieści sensacyjne (seria W stanie spoczynku, 2009-2019; Snajper, 2010; Mistrz, 2010), ale i melodramatyczne (Moja ostatnia pierwsza miłość, 2011; Rodzaj nijaki, liczba pojedyncza, 2013)  najczęściej, niestety, niezbyt wysokich lotów. W przypadku Turysty (którego premiera miała miejsce 19 maja tego roku), jeśli chodzi o poziom artystyczny, nie jest dużo lepiej, ale przynajmniej reżyser dostał do dyspozycji konkretny budżet i na dodatek mógł kręcić film w naturalnych plenerach afrykańskich. A że na swoim fachu się zna, powstał film, który wprawdzie nie zachwyca, ale którego lektura nie jest też, jak to niekiedy w przypadku Szczerbinina bywało, katorgą.
Akcja rozpoczyna się w grudniu ubiegłego roku. Kraj rządzony od czterech lat przez prezydenta Touadérę pogrąża się w chaosie politycznym, za który w dużej mierze odpowiada przegnany siedem lat wcześniej Bozizé. Chcąc wrócić na stanowisko głowy państwa, gotów jest on wywołać w ojczyźnie wojnę domową; chętnie korzysta przy tym z pomocy lokalnych bandytów, jak i sprowadzanych z zagranicy (chociażby z sąsiedniego Czadu) najemników. Na Bangi rusza ze swoją grupą watażka o imieniu Antoine, dla którego liczą się jedynie pieniądze, życie ludzkie nie przedstawia natomiast żadnej wartości. Ich szlak znaczony jest dziesiątkami ofiar: kobiety są gwałcone, mężczyźni mordowani, gospodarstwa grabione, domy palone. Jedynym ratunkiem, lecz i tak nie dającym stuprocentowej pewności na przeżycie, jest przyłączyć się do tych oprychów  i robić dokładnie to samo co oni.
[image: ]
W tym czasie Rosja wysyła do Republiki Środkowoafrykańskiej kolejną grupę instruktorów; jest wśród nich Grisza Dmitrijew, który zanim wstąpił do wojska, pracował w policji. Nigdy jednak nie brał, jak dotąd, udziału w działaniach zbrojnych, nie ma żadnego doświadczenia na polu walki. Takich jak on, żołnierzy przed chrztem bojowym, określa się tutaj potocznie mianem turystów i taką właśnie ksywkę Grisza dostaje od swoich nowych kompanów. Choć przecież jako policjant także ryzykował zdrowiem, a nawet życiem, to jednak nie da się tego porównać z tym, co spotyka go w Afryce  zwłaszcza gdy wraz z dziesiątką innych zostaje wysłany do bazy na północy kraju. Rebelianci, których jednym z przywódców jest miejscowy ksiądz katolicki, za radą białego najemnika doradzającego Bozizé, postanawiają zdobyć bazę. Chodzi im bowiem o wydźwięk propagandowy: gdy rozejdzie się po kraju wieść, że zdołali pokonać Rosjan, inni uwierzą, że sukces, polegający na przegnaniu Touadéry, jest realny.
Grupa rosyjskich żołnierzy, których jedynym zadaniem miało być szkolenie armii republikańskiej, trafia nagle w sam środek walk. Przeciwko nim ruszają bandyci Antoinea, a w odwodzie czekają już regularni, zaprawieni w bojach, najemnicy z Czadu. Owszem, w okolicy znajduje się francuski kontyngent wysłany do Republiki Środkowoafrykańskiej w ramach wojsk pokojowych ONZ, ale zgodnie z rezolucją Organizacji nie może on podejmować żadnych działań zbrojnych (powtarza się więc sytuacja, z jaką mieliśmy do czynienia w połowie lat 90. w Rwandzie). W rzeczywistości Rosjanie są więc skazani na własne, bardzo nieliczne, siły. Plus oczywiście ich afrykańscy sojusznicy, ale wartość bojowa tych oddziałów jest minimalna. Jak widać, fabuła jest dość schematyczna: mamy do czynienia z kolejnym odczytaniem mitu o bohaterskich obrońcach Termopil bądź Westerplatte, z tą różnicą, że tamci zginęli bądź poszli do niewoli, a tutaj Tak, pod tym względem Turyście jest dużo bliżej do polskiej Karbali.
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Od strony wizualnej film na pewno się broni. Sceny batalistyczne są nie tylko atrakcyjne, ale trzymają też napięcie. Nie mniej istotny w przypadku dzieła Szczerbinina jest jednak przekaz propagandowy: żołnierze rosyjscy po raz kolejny niosą bratnią pomoc innym narodom, które są im za to niewymownie wdzięczne. Reżyser zadbał również o to, aby w odpowiednio jasnym świetle zaprezentować prezydenta Faustin-Archangea Touadérę, który prezentuje się jak prawdziwy mąż stanu  odpowiedzialny za naród i państwo, podejmujący odpowiedzialne decyzje i zawiązujący słuszne sojusze. Zabrakło, niestety, gwiazd w obsadzie. W efekcie pojawiają się na ekranie aktorzy znani głównie w seriali i produkcji telewizyjnych. Griszę gra Władimir Pietrow (Ratować Leningrad!), jego dowódcę Kubania  pochodzący z Karelii, a pracujący w teatrze w Pskowie Jewgienij Tierskich, szefa rosyjskich instruktorów Jeniseja  Siergiej Worobjow (W twoich oczach, Iwan), żołnierza Maketa  Aleksiej Szewczenkow (Decyzja o likwidacji), a Limona  Aleksandr Baranowski (Mistrz). Scenariusz wyszedł spod ręki Władimira Izmajłowa (specjalisty od małego ekranu), głównym autorem zdjęć jest doświadczony w podobnych produkcjach Ormianin Garik Żamgarian (Klucz Salamandry, Rżew), ścieżka dźwiękowa wyszła natomiast spod ręki Witalija Mukaniajewa, etatowego kompozytora wytwórni NTV (i Szczerbinina). Choć to, co w niej najciekawsze, nie jest wcale jego autorstwa  chodzi o dwie piosenki Siergieja Sznurowa i zespołu Leningrad (Ленинград): Дороги (2003) i Красная смородина (2015).




Tytuł: Turysta
Tytuł oryginalny: Турист
Reżyseria: Andriej Szczerbinin
Zdjęcia: Edgar Żamgarian, Dmitrij Ariefiew
Scenariusz: Władimir Izmajłow
Obsada: Aleksiej Szewczenkow, Aleksandr Baranowski, Władimir Pietrow, Jewgienij Tierskich, Flavija-Gertruda Mbajabe, Wilfred Williams, Siergiej Worobjow, Gieorgij Bołoniew, Aleksiej Udalcow, Gleb Tiemnow, Denis Wołkow
Muzyka: Witalij Mukaniajew, Siergiej Sznurow
Rok produkcji: 2021
Kraj produkcji: Rosja
Czas trwania: 95 min
Gatunek: sensacja, wojenny
Zobacz w: Kulturowskazie
Ekstrakt: 60%
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  Lupin:Sez. 2. odc. 1. Wrogowie i sojusznicy

  Marcin Mroziuk

  George Kay Lupin. Część2
  

  
  Dramatyczne  zakończenie pierwszego sezonu pozostawiło widzów w niepewności zarówno co do losów Raoula, którego porwał Leonard, jak i samego Assanea Diopa odnalezionego w Étretat przez Youssefa Guedirę. Co istotne, obserwowanie dalszego ciągu tych wydarzeń dostarcza nam naprawdę mnóstwa emocji.
Ekstrakt: 70%
[image: Lupin. Część2]
Już na samym początku odcinka zostajemy zaskoczeni zachowaniem Youssefa. Nie tylko bowiem nie próbuje aresztować Assanea, ale udziela mu informacji o porywaczu, którego chwilę wcześniej widział w odjeżdżającym samochodzie. A wkrótce widzimy, jak obaj mężczyźni ruszają kradzionym autem tropem kidnapera. Zdajemy sobie wprawdzie sprawę, że sojusz włamywacza i policjanta nie będzie trwać wiecznie (szczególnie że ten drugi dzwoni z baru do koleżanki z pracy), ale na razie całkiem zgodnie współpracują w celu uwolnienia chłopca. Z rozbawieniem obserwujemy też różnice w ich postawach, gdy wreszcie zbliżają się do kryjówki Leonarda. Otóż Guedira zachowuje wręcz przesadną ostrożność, a Diop woli otwarcie rzucić wyzwanie porywaczowi syna. Przekonamy się też, że główny bohater w ogóle będzie wolał załatwić tę sprawę swoimi metodami  co z kolei okaże się niekoniecznie najlepszym pomysłem, gdyż człowiek Pellegriniego w obliczu zagrożenia postępuje w sposób naprawdę bezwzględny, a zarazem nie do końca racjonalny.
Równolegle obserwujemy rozgrywającą się w zupełnie odmiennym klimacie retrospekcję z lat szkolnych Assanea. Tutaj nie ma bowiem walki wręcz, strzałów z ukrycia czy wybuchających samochodów, jest natomiast młodzieńcze zauroczenie. A wiadomo przecież, że młodzi ludzie z miłości robią największe głupoty. Szybko się przekonamy, że Diop nie jest wyjątkiem od tej zasady. Kiedy dowiaduje się, że występ dyplomowy Claire stoi pod znakiem zapytania z powodu zniszczonych skrzypiec, postanawia pomóc dziewczynie w zdobyciu nowych. Niestety właściciel sklepu muzycznego nie chce słyszeć o wypożyczeniu drogiego instrumentu (niewykluczone że przynajmniej częściowo właśnie z powodu towarzyszącego dziewczynie czarnoskórego chłopca), dlatego główny bohater decyduje się na czyn w stylu Arsènea Lupina. No cóż, nie będzie to najbardziej finezyjne włamanie w historii, ale faktem jest, że Diopowi nie brakuje sprytu i żelaznych nerwów. Pytanie brzmi jednak, czy za zobaczenie radości Claire na widok wspaniałych skrzypiec nie przyjdzie mu ostatecznie zbyt drogo zapłacić.
Chociaż nawiązania do książek Mauricea Leblanca nie są tak wyraziste jak we wcześniejszych epizodach, to w znacznym stopniu rekompensuje to dynamiczna i trzymająca w napięciu akcja. Przede wszystkim trzeba zaś przyznać, że całkiem widowiskowo na ekranie wypadają zarówno sekwencje pościgów samochodowych, jak i sceny walki toczonej przez Leonarda i Assanea we wnętrzach opuszczonej wilii. A jakby tego było mało, to wszystko zmierza do mrożącego krew w żyłach zakończenia W efekcie z pewnością mało kto się oprze pokusie natychmiastowego obejrzenia kolejnego odcinka.




Tytuł: Lupin. Część2
Dystrybutor:  Netflix
Data premiery: 11 czerwca 2021
Twórca: George Kay
Obsada: Omar Sy, Clotilde Hesme, Ludivine Sagnier
Rok produkcji: 2021
Kraj produkcji: Francja, USA
Serial: Lupin, Sezon 2
Liczba odcinków: 5
Czas trwania odcinka: 41−50 min
WWW: Polska strona
Gatunek: kryminał, sensacja
Zobacz w: Kulturowskazie
Ekstrakt: 70%
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  Przełęcz Diatłowa:Odc. 8. Tragiczna noc

  Sebastian Chosiński

  Przełęcz Diatłowa
  

  
  Finałowy odcinek Przełęczy Diatłowa jest fabularną rekonstrukcją tragicznych wydarzeń, do jakich doszło na Górze Umarłych (Chołatczachl) w nocy z 1 na 2 lutego 1959 roku. I jednocześnie najbardziej wzruszającym epizodem całej opowieści, który ogląda się do ostatniego momentu z mocno ściśniętym gardłem.
Ekstrakt: 90%
[image: Przełęcz Diatłowa]
Na temat tego, co przytrafiło się swierdłowskim turystom próbującym zimą 1959 roku zdobyć górę Otorten, ale którzy dotarli jedynie do Chołatczachl, powstało kilkadziesiąt hipotez  zarówno tych realistycznych, jak i fantastycznych. Niektóre można uznać nawet za takie z pogranicza science fiction bądź horroru. Twórcy serialu rozprawili się z częścią z nich, przekonując w kolejnych odcinkach, że za śmiercią dziewięciorga diatłowców nie stały ani bandy kłusowników polujących w lasach na dzikie zwierzęta, ani próby rakietowe prowadzone w rejonie Uralu Północnego przez wojska radzieckie, ani latające oddziały KGB tropiące więźniów Iwdelłagu uciekających do tajgi, ani wściekli Chantowie niechętnie widzący na swoich terenach obcych. Co zatem się stało?
Szukając wiarygodnej odpowiedzi na to pytanie, warto sięgnąć po wyniki jednego z ostatnich śledztw mających odkryć prawdę na temat tragedii na Przełęczy Diatłowa, które przeprowadził pochodzący z Petersburga doświadczony alpinista Jewgenij Bujanow. Oparł się on na teorii, jaka pojawiła się już w 1959 roku, ale pierwotnie została odrzucona  nie dlatego jednak, że uchodziła za niewiarygodną, ale z uwagi na utajnienie ówczesnego prokuratorskiego dochodzenia (i jednocześnie wszystkich związanych z nim dokumentów). Bez dostępu do raportów z sekcji zwłok turystów nie było możliwości, aby dobitnie wyrazić przekonanie, że wszelkiego rodzaju opowieści o falach detonacyjnych, zimnowojennych szpiegach, ataku przedstawicieli obcej cywilizacji czy yeti  należy włożyć między bajki. Przyczyna dramatu jest  zdaniem Bujanowa  dużo bardziej prozaiczna.
Całkiem możliwe, że scenarzyści serialu  Ilja Kulikow (odpowiadający za cztery odcinki nieparzyste) oraz Wasilij Wnukow i Aleksandr Sysojew (parzyste)  oparli się właśnie na ustaleniach specjalisty z Petersburga. Wiele w każdym razie na to wskazuje. Finałowy epizod Przełęczy rekonstruuje ostatnie godziny życia i śmierć diatłowców. Dotarłszy na stok Góry Umarłych, turyści rozstawiają namiot. W czasie prac Jurij Doroszenko robi, jak się potem okazuje, ostatnie zdjęcie przedstawiające ich całych i zdrowych. Wieczorem świętują trzydzieste ósme urodziny Siemiona Zołotariowa; przyznają przy okazji, że chociaż początkowo nie byli zadowoleni z faktu, że odgórnie dokooptowano do ich grupy obcego, ostatecznie są zadowoleni, że poszedł z nimi w góry. Wiele radości sprawia im także lektura przygotowanej okazjonalnie odręcznej gazetki Wieczorny Otorten. Śmieją się, żartują, a potem spokojnie zasypiają, aby
w środku nocy zostać wyrwanymi ze snu z powodu schodzącej ze szczytu tak zwanej deski śnieżnej. Namiot zostaje zniszczony i przysypany; by się z niego wydostać na zewnątrz, trzeba rozciąć materiał nożem. Wokół panują ciemności i niska temperatura; troje turystów jest rannych (to Ludmiła Dubinina, Nikołaj Thibeaux-Brignolle oraz Zołotariow), a pozostali starają się im pomóc. Igor Diatłow, kierownik wyprawy, podejmuje decyzję o wycofaniu się do założonej dzień wcześniej w lesie bazy  tam są ciepłe ubrania i zapasy żywności. Niestety, w chaosie wywołanym gigantycznym stresem mylą drogę i idą w odwrotnym kierunku; docierają do dwóch cedrów i przy nich zatrzymują się, aby rozpalić ognisko, co okazuje się w tych warunkach olbrzymim wyzwaniem. Nie mogąc czekać kilka kolejnych godzin do świtu, podejmują kolejne próby ratunku. Jak wiemy, nieskuteczne. Paweł Kostomarow i Stiepan Gordiejew  reżyserzy tego odcinka serialu  najwierniej, jak to możliwe, przedstawiają wydarzenia fatalnej nocy. Towarzyszą bohaterom w ostatnich chwilach ich życia, po kolei żegnają się z nimi, oddając im tym samym należny hołd.
Trudno oglądać te fragmenty Przełęczy Diatłowa bez wzruszenia. Zwłaszcza że są one sprzęgnięte bezpośrednio z równolegle prowadzonym wątkiem chantyjskim, w którym ponownie pojawiają się  dobrze już znani  chłopiec Unchu i jego dziadek (towarzyszyli oni diatłowcom od odcinka czwartego). To właśnie oni  rdzenni mieszkańcy tych terenów  przydali całej opowieści mistycyzmu, za sprawą którego łatwiej jest pogodzić się z oglądaną na ekranie tragedią. W ostatnich minutach twórcy cofają się jeszcze w czasie o kilkanaście dni. Ta krótka  dla odmiany przedstawiona w kolorze  retrospekcja ma na celu nie tyle zatarcie w pamięci widzów dramatu, jaki się dokonał, ile przywołanie, kogo on spotkał  młodych, z nadzieją patrzących w przyszłość studentów i naukowców, którzy mieli przed sobą całe życie.




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: 90%
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  Klasyka kina radzieckiego:Żukow, Koniew, Watutin i Stalin

  Sebastian Chosiński

  Timofiej Lewczuk Jeżeli wróg nie poddaje się...
  

  
  Omawiane w tym miejscu przed tygodniem wojenne Dwa lata nad przepaścią były pierwszym obrazem ukraińskiego reżysera Timofieja Lewczuka, w którym zmierzył się on z tematem Wielkiej Wojny Ojczyźnianej. W kolejnych dwóch dekadach wracał do niego wielokrotnie, coraz bardziej zbliżając się do stylistyki reprezentowanej przez Jurija Ozierowa. Widać to idealnie na przykładzie filmu Jeżeli wróg nie poddaje się z 1982 roku.
Ekstrakt: 60%
[image: Jeżeli wróg nie poddaje się...]
Chociaż w kinematografii radzieckiej nie brakowało twórców, którzy mierzyli się z tematyką Wielkiej Wojny Ojczyźnianej (1941-1945). Nierzadko odnosili oni wielkie sukcesy, zdobywając ważne nagrody na najbardziej prestiżowych festiwalach filmowych świata. A jednak miano największego batalisty, którego obrazy odznaczały się rozmachem i pieczołowitością w oddaniu historycznych realiów, należy się tylko jednemu  Jurijowi Nikołajewiczowi Ozierowowi (1921-2001), który przeszedł do historii kina w Kraju Rad za sprawą takich epopei, jak Wyzwolenie (1968-1971), Żołnierze wolności (1977), Bitwa o Moskwę (1985) oraz Stalingrad (1989). Później wprawdzie stworzył jeszcze Tragedię wieku (1993), Aniołów śmierci (1993) oraz Wielkiego dowódcę Gieorgija Żukowa (1995), ale były to dzieła zmontowane z wcześniejszych materiałów. Konkurentów mu nie brakowało, lecz żaden z nich nie zdołał przebić Ozierowa wpływami politycznymi na czerwonym Kremlu ani popularnością wśród widzów.
Kto był najbliżej? Moim zdaniem Timofiej Wasiljewicz Lewczuk (1912-1998), o którego gorszej pozycji decydowało ukraińskie pochodzenie oraz fakt, że pracował w kijowskiej Wytwórni imienia Ołeksandra Dowżenki, nie zaś w bardziej prestiżowych Mosfilmie lub Lenfilmie. Wyzwolenie Ozierowa zapoczątkowało w Związku Radzieckim modę na kinowe epopeje wojenne. Niedługo potem Michaił Jerszow nakręcił Blokadę (1974-1977), po drodze dorzucając jeszcze znacznie skromniejsze Dożyć do świtu (1975), natomiast Lewczuk zabrał się do pracy nad trylogią Dumka o Kowpaku (1973-1976), którą kilka lat później uzupełnił obrazem Od Bugu do Wisły (1980). Bliższe Wyzwoleniu  zarówno tematycznie, jak i stylistycznie  okazało się natomiast nakręcone przez Timofieja Wasiljewicza w 1982 roku Jeżeli wróg nie poddaje się. Za fabułę filmu odpowiadał ukraiński specjalista od kina drugowojennego Jewgienij Onoprijenko (1925-1997), absolwent wydziału scenariuszowego Wszechzwiązkowego Państwowego Instytutu Kinematografii w Moskwie (1954), który następnie związany był z wytwórniami filmowymi w mołdawskim Kiszyniowie i Kijowie.
Trudno akurat ten jego tekst uznać za arcydzieło, ale trzeba przyznać, że opowiedzieć w ciągu osiemdziesięciu minut historię ważnej dla losów wojny na froncie wschodnim operacji korsuńsko-szewczenkowskiej było nie lada wyzwaniem. Onoprijenko podjął ją i  mimo początkowego chaosu narracyjnego  ostatecznie wyszedł obronną ręką. Oficjalna premiera Jeżeli wróg nie poddaje się miała miejsce 31 października 1983 roku, niemal rok po śmierci Leonida Breżniewa, ale w stylu był to film  podobnie jak epopeje Ozierowa  charakterystyczny właśnie dla epoki, w której Związkiem Radzieckim rządził ten polityk. Widać to chociażby po tym, jak sportretowano Józefa Stalina, którego zagrał gruziński aktor Jakow Tripolski (1919-1998), specjalista od wcielania się w postać okrutnego satrapy, który na ekranie oczywiście nie był wcale zbrodniczym dyktatorem, lecz majestatycznym mężem stanu, przed którym strategia wojskowa nie ma żadnych tajemnic. Do twórcy Żołnierzy wolności Lewczuk nawiązał, pokazując na ekranie także innych sowieckich dowódców wojskowych: marszałka Gieorgija Żukowa, generała armii Nikołaja Watutina (dowódcę 1 Frontu Ukraińskiego) oraz generała armii, a później marszałka, Iwana Koniewa (wówczas stojącego na czele 2 Frontu Ukraińskiego).
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Dokumentalna introdukcja wprowadza widza w wydarzenia: jest 1943 rok, walki na froncie wschodnim prowadzonego są na przestrzeni tysięcy kilometrów  od Morza Białego na północy do Morza Czarnego na południu. Niemcy, chociaż zostali już rozgromieni pod Stalingradem i nie udało im się przełamać radzieckiej obrony na Łuku Kurskim, wciąż stanowią śmiertelne zagrożenie. Wycofując się, nieustannie kąsają. Każdy wydarty im kilometr kwadratowy ziemi radzieckiej okupiony jest krwią setek, tysięcy, nawet milionów istnień. Ale życie ludzkie w Armii Czerwonej nie przedstawia większej wartości, dyktator  w filmie oczywiście nie ma o tym mowy  nie przejmuje się takimi drobiazgami; żołnierz w końcu jest po to, aby ginął: Za Ojczyznę! Za Stalina!. Dlatego najbardziej nawet, zdawałoby się, szalone plany militarne są realizowane bez poddawania w wątpliwości ich zasadności i racjonalności. Kiedy więc 11 stycznia 1944 roku Stalin podczas narady na Kremlu nakazuje opracować i zrealizować plan dotarcia do Bugu, dowódcy obu Frontów Ukraińskich biorą się do pracy.
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Pierwszym trzydziestu minutom Jeżeli wróg nie poddaje się towarzyszy poczucie ekranowego chaosu. Jego przyczyna jest oczywista: to niezdecydowanie twórców  Lewczuka i Onoprijenki  którzy nie potrafią zdecydować się, kogo chcą wysunąć na plan pierwszy jako głównychy bohaterów. Czy mają to być głównodowodzący (vide Żukow, Koniew, Watutin), czy też zwykli żołnierze (jak podpułkownik Sawieljew, lejtnant Smirnow, lejtnant Zacepin). Efekt jest taki, że jedni snują się między drugimi i niewiele z tego wynika. Z czasem jednak główny wątek opowieści zaczyna się krystalizować i wtedy Lewczuk wie już, na kogo przede wszystkim skierować kamerę. Krasnoarmiejcom udaje się zamknąć Niemców w kotle korsuńskim; uwięzionemu tam generałowi Wilhelmowi Stemmermannowi rusza na pomoc sam generał-feldmarszałek Erich von Mannstein, dowódca Grupy Armii Południe  jego sukces może ukrócić sowiecką ofensywę i tym samym zamknąć Armii Czerwonej drogę na Bałkany. Jest więc o co kruszyć kopie.
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Lewczuk nie odpuszcza Niemcom i robi wiele, aby pokazać ich w sposób z jednej strony groteskowy, z drugiej  ohydny. Karykaturalnie wypada zwłaszcza von Mannstein, który tak sportretowany idealnie pasowałby do brytyjskiego serialu Allo, allo. Żołnierze Wehrmachtu nie mają też, jak się okazuje, za grosz honoru: jeden z nich strzela do parlamentariuszy radzieckich niosących białą flagę, inni rozstrzeliwują swoich rannych towarzyszy, którzy mogliby być balastem w czasie przebijania się przez pozycje wroga. Po drugiej stronie mamy natomiast  włącznie ze Stalinem  same świetlane postaci, a katalog ten otwiera jedna z pierwszych ekranowych ofiar, politruk Nikołaj Bajda. Na szczęście z czasem reżyser przejmuje pełną kontrolę nad fabułą i im bliżej końca, tym bardziej film jest poukładany, a przyjemność z jego oglądania  pomijając warstwę propagandową  większa.
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Nie bez wpływu na to ma gwiazdorska obsada. Bo choć Timofiej Lewczuk to nie Ozierow, to jednak na jego zaproszenie pozytywnie odpowiedziało kilku wybitnych aktorów. W Żukowa wcielił się Michaił Uljanow (Żywi i martwi, Wezwij mnie w świetlistą dal), który w latach 60., 70. i 80. etatowo odtwarzał właśnie Gieorgija Konstantinowicza bądź Lenina. Koniew ma twarz raczej mało kojarzonego z kinem wojennym Władimira Mieńszowa (Moskwa nie wierzy łzom, Kurier), a Watutin  Ukraińca Anatolija Pazienko. Von Mannsteina zagrał Litwin Algimantas Masiulis (Tarcza i miecz), a Stemmermanna  zmarły w grudniu ubiegłego roku Walentin Gaft (Garaż, Wory w zakonie [Mafia w blasku prawa]). Dwa miesiące przed Gaftem odszedł natomiast Mołdawianin Wsiewołod Gawriłow (Tabor wędruje do nieba), który wcielił się w Sawieljewa; z kolei Bajdą był Anatolij Barczuk (Dwa lata nad przepaścią, Ucieczka «Mercedesa»). Za zdjęcia odpowiadał etatowy operator Lewczuka (od początku lat 70.) Eduard Płuczik (1936-2019); ścieżka dźwiękowa wyszła zaś spod ręki Jewgienija Stankowicza (rocznik 1942), absolwenta akademii muzycznych we Lwowie i Kijowie, który oprócz soundtracków (głównie do filmów wojennych) komponował również opery, balety, a nawet symfonie. Muzyka do Jeżeli wróg nie poddaje się jest więc, jak łatwo się domyśleć, ilustracyjną wersją muzyki klasycznej.




Tytuł: Jeżeli wróg nie poddaje się...
Tytuł oryginalny: Если враг не сдаётся
Reżyseria: Timofiej Lewczuk
Zdjęcia: Eduard Płuczik
Scenariusz: Jewgienij Onoprijenko
Obsada: Michaił Uljanow, Jakow Tripolski, Władimir Mieńszow, Anatolij Pazienko, Algimantas Masiulis, Walentin Gaft, Wsiewołod Gawriłow
Rok produkcji: 1982
Kraj produkcji: Rosja
Czas trwania: 80 min
Gatunek: wojenny
Zobacz w: Kulturowskazie
Ekstrakt: 60%
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  Moja przyjaciółka jest mięczakiem

  Sławomir Grabowski

  Pippa Ehrlich, James Reed Czego nauczyła mnie ośmiornica
  

  
  Czego nauczyła mnie ośmiornica to pasjonujący film przyrodniczy z pięknymi zdjęciami podwodnego świata i nietypową, bardzo osobistą narracją.
Ekstrakt: 80%
[image: Czego nauczyła mnie ośmiornica]
Trzeba przyznać, że od strony wizualnej dzieło Pippy Ehrlich i Jamesa Reeda wygląda niesamowicie, oszałamia wręcz bogactwem kolorów. Turkusy i seledyny wylewają się z ekranu, a bogactwo kształtów podwodnych istot ukazuje niesamowitą kreatywność natury, każąc nam zwątpić w siłę wyobraźni autorów SF i sens szukania obcych w kosmosie, skoro pełno ich w oceanicznych głębinach. Film nakręcono w podwodnym lesie wodorostów na Ocenie Atlantyckim, u wybrzeży Republiki Południowej Afryki, w okolicach Przylądka Burz.
Nie jest to typowy film przyrodniczy, który z neutralnej perspektywy pokazywałby zwyczaje zwierząt, komentując je zza kadru głosem Krystyny Czubówny. Narrator-filmowiec Craig Foster jest tu obserwatorem i uczestnikiem, razem z nim odkrywamy kolejne tajemnice i niespodzianki, o których czasem on sam nie miał pojęcia (okazuje się np., że ośmiornica potrafi wyjść na ląd). Osobisty ton narracji podkreśla obecność syna, który złapał ojcowską przynętę i wraz z nim ochoczo nurkuje w oceanie. Foster nie jest reżyserem tego filmu (chociaż był autorem kilku innych filmów dokumentalnych), nie jest nawet autorem zdjęć (w tej roli figuruje na liście płac Roger Horrocks), choć materiał przez niego nakręcony został wykorzystany. Filmowa narracja ma formę dziennika, gdzie kolejne rozdziały to kolejne dni, których spędził on ponad 300 w podwodnym środowisku (oczywiście do montażu wybrano tylko niektóre z nich, te, kiedy coś się działo).
Film opowiada o więzi, jaką Foster zbudował z tytułową ośmiornicą (aż dziwne, że nie nadał jej imienia), która trwała mniej więcej rok, do złożenia przez nią jaj i śmierci. Z obserwatora Foster staje się właściwie kim? Kimś w rodzaju właściciela oswojonego zwierzęcia? Równym parterem-istotą biologiczną? Przyjacielem? Piękne są sceny, kiedy ośmiornica w końcu przełamuje nieufność (co było dość trudne, ale bez przesady) i decyduje się zbadać macką z przyssawkami rękę człowieka. Wraz z nim interpretujemy to jako przykład niemal dziecięcej ciekawości, a zatem  czegoś w rodzaju szczątkowej świadomości, inteligencji? Po paru miesiącach ośmiorniczka obejmuje z ufnością już cały tors nurka, z czego jest on dumny niesamowicie. Skojarzenia ze śpiącym w taki sposób kotem domowym są oczywiste.
Narracja obfituje też w sceny pełne dramatyzmu, rodem z filmu sensacyjnego, jak choćby pościg rekina leniwego za naszą bohaterką (jego nazwa wydaje się niezbyt adekwatna). Sposób, w jakim wyprowadza ona drapieżnika w pole, budzi zdumienie. To, co obserwujemy, interpretujemy jako zdolność do uczenia się i znajdowania różnych strategii przetrwania (otoczenie się zbroją z przyssanych skorupiaków czy rajd na grzbiecie rekina, gdzie jego szczęki nie sięgają). Natomiast kiedy sama poluje, potrafi nawet wykorzystać naszego filmowca w kreowaniu strategii łowieckiej, nakierowując go w odpowiednie miejsce.
Craig Foster współodczuwa to, co się dzieje z jego przyjaciółką. Kiedy w pewnym momencie omal nie odchodzi ona do ośmiorniczego raju po tym, jak rekin makabrycznie odgryza jej ramię, on sam ponownie popada w depresję, przeżywając jej cierpienie tak, jak własne. Na szczęście macka zaczyna powoli odrastać Zatem to opowieść o budzeniu się empatii wobec świata zwierząt, budowaniu więzi z naturą. Owszem, udziela się to widzowi i dość trudno będzie mu patrzeć na ośmiorniczki w charakterze dania Ale wydaje się, że czasem twórcy idą za daleko. Oto, co mówi narrator-Foster o lesie wodorostów:
To prawie jak leśny umysł. Czułem to. To wielkie stworzenie. Było tysiące razy bardziej świadome (!) i inteligentne niż ja. To jak olbrzymi podwodny mózg, pracujący przez miliony lat. Utrzymuje wszystko w równowadze.
Po śmierci zwierzęcia czuje jej obecność w legowisku, miejscu, gdzie ostatecznie została pożarta przez ryby. Takie duchowo-mistyczne wtręty w filmie przyrodniczym wydają się odrobinę nie na miejscu, ocierają się o panteizm. W trakcie seansu zastanawiamy się, na ile filmowiec antropomorfizuje zachowania tak odległego od nas stworzenia. I czy rzeczywiście bawi się ona ławicą rybek, czy może tylko obserwator interpretuje to w ten sposób.
Ale może coś jest na rzeczy. Naukowcy sami do końca nie rozumieją, dlaczego ośmiornice są tak inteligentne. Przedstawicielka gatunku Octopus vulgaris posiada dwa tysiące niezależnych przyssawek (to tak, jak byśmy mieli 2000 palców), a w w ciele dwa razy tyle neuronów, co kot i mniej więcej tyle, co pies. Dwie trzecie jej umiejętności poznawczych znajduje się poza mózgiem, w ramionach. Jej zachowanie wydaje się spełniać definicję inteligencji (modyfikacja zachowania w reakcji na okoliczności), ale czy rzeczywiście są to sposoby wymyślane świadomie, czy raczej instynktowne automatyzmy? W końcu milion lat i szalone tempo wymiany pokoleń (jedno na rok) to dla ewolucyjnych mechanizmów sporo czasu. Ewolucja głowonogów rozpoczęła się, zanim jeszcze powstały płazy, ich przedstawiciele byli ważnymi gatunkami w paleozoiku, kiedy kręgowce dopiero zaczynały wychodzić na ląd.
Film mówi zatem sporo o podwodnym świecie, ale także wiele o nas samych, o szukaniu w naturze luster i podobieństw. Kiedy widzimy echa ludzkich zachowań u zwierząt, kiedy adaptujemy się fizycznie do bardziej pierwotnego środowiska, tak jak Foster, czujemy utraconą więź z naturą. Owszem, to piękne, tylko zastanawiam się, czy takie podejście można jeszcze nazwać naukowym, które wymaga możliwie najbardziej neutralnej obserwacji. Tutaj mamy co do tego wątpliwości, z powodu bardzo osobistego tonu (w dużej części to film o samym Fosterze) i podkreślania niemal mistycznej więzi między człowiekiem a naturą. Skupienie się wyłącznie na ewolucyjnych wyjaśnieniach najbardziej nawet zaskakujących zachowań wystarczyłoby w zupełności. Niemniej sama empatia wobec innych stworzeń i przyrody jest czymś jak najbardziej zacnym i być może właśnie ona ujęła oskarowe gremium, które zdecydowało o nagrodzeniu filmu.
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  Mordercy:Odc. 3. Kula w łeb za niewinność

  Sebastian Chosiński

  Mordercy
  

  
  Tropienie Dusiciela z Witebska coraz bardziej przypomina  obecny zazwyczaj w klasycznych westernach  motyw pojedynku dwóch twardych facetów. W tym przypadku dobrym jest podpułkownik Ipatjew z Mińska, a złym  śledczy miejscowej prokuratury Szachnowicz. I raczej nie należy mieć wątpliwości, po której stronie jest sympatia Dawida Tkebuczawy, reżysera Morderców.
Ekstrakt: 70%
[image: Mordercy]
W klasycznych powieściach kryminalnych pojawia się zazwyczaj powtarzane przez detektywów prowadzących śledztwo stwierdzenie, że przestępca zawsze wraca na miejsce zbrodni. Nawet jeśli słówko zawsze zamienimy na często  trudno będzie to udowodnić. Raczej już: niekiedy. Na to jednak właśnie mają nadzieję podpułkownik Leonid Ipatjew i starszy lejtnant Jurij Mandrik, kiedy w nocy  niezależnie od siebie  zaczajają się w ruinach pałacu, w którym grający w piłkę chłopcy odkryli ciało kolejnej uduszonej kobiety. W pewnym momencie zdaje się nawet, że szczęście im sprzyja, ponieważ pojawia się ktoś trzeci. Nie jest to, niestety, morderca, lecz zrozpaczony mąż ofiary, który liczył dokładnie na to samo, co śledczy z Mińska i milicjant z Witebska.
To zła informacja także dla dwóch aresztowanych inżynierów  Saszy Jewanowa i Budki  których prokurator Michaił Kuźmicz Szachnowicz postanawia oskarżyć nie tylko o złodziejstwo i zabójstwo funkcjonariusza drogówki Kowalczuka, lecz także uduszenie Jeleny Rogowej. Mając spore doświadczenie w wymuszaniu korzystnych dla siebie zeznań, także tym razem stosuje wszystkie dostępne (i wszystkie nielegalne) metody  chce bowiem złamać ich psychicznie. Jest zmotywowany tym bardziej, że przyznanie się obu mężczyzn do winy odsunie od niego samego podejrzenia o nieudolność i nadużycia władzy, jakie  na razie jeszcze nieoficjalnie  wysuwa Ipatjew. Podpułkownik z kolei angażuje się coraz bardziej w uchronienie inżynierów przed grożącą im długoletnią odsiadką. Przeciwnika ma jednak z najwyższej półki.
O ile postawa Szachnowicza jest  z oczywistych względów  nieprzejednana, o tyle w pomoc Ipatjewowi coraz aktywniej angażuje się Mandrik, który wraca do innej starej sprawy  śmierci dojarki z podwitebskiego sowchozu Natalii Słuckiej. Rozmowy z jej bliskimi i znajomymi, ale też spostrzegawczość Asi Krugłowej i emerytowanego technika kryminalistycznego Rodiona Łarina pozwalają Jurijowi wpaść na pewien przeoczony wcześniej ślad, który okazuje się pierwszym krokiem na drodze do rozwikłania zagadki jej śmierci. Śmierci, za którą skazany został niewinny człowiek. Chcąc spotkać się z nim, śledczy prokuratury mińskiej trafia na niespodziewane przeszkody. Jak się przy okazji okazuje, w Związku Radzieckim chorowano nie tylko na schizofrenię bezobjawową, ale można było także z dnia na dzień zachorować na gruźlicę.
Najdramatyczniej wypada jednak wątek kobiety, która za współudział w morderstwie odsiedziała w więzieniu siedem lat. I tak miała sporo szczęścia, bo dała się złamać i przyznała do winy. Jej mąż był twardszy, przed sądem odrzucał wszelkie oskarżenia, za co spotkała go okrutna zemsta wymiaru sprawiedliwości, którego twarzą był, jak nietrudno się domyśleć, prokurator Michaił Kuźmicz Szachnowicz. Twardogłowego czekistę nie jest w stanie wytrącić z równowagi nawet kolejna kradzież ciężarówki, której kierowcę zastrzelono z pistoletu Makarowa, jaki zabrano zamordowanemu Kowalczukowi. Skoro zrobili to Jewanow i Budko, to jakim cudem został wykorzystany teraz przez kogoś innego. Ale kto by się w Związku Radzieckim przejmował takimi szczegółami?
Przy okazji tego odcinka warto wspomnieć o kolejnej grupie aktorów pojawiających się - czasami nawet już wcześniej  w rolach drugoplanowych i epizodach. W wezwanego na posiedzenie sądu w sprawie oskarżonych inżynierów drużynnika (czyli radzieckiego ormowca Konstantina Łosiewa wcielił się Wiaczesław Krikunow (Zakładnik, Na końcu świata, Żyła sobie baba), w emeryta Łarina  Siergiej Baczurski (Udar słoneczny, Lewiatan), w dojarkę Głafirę, przyjaciółkę Słuckiej  Nadieżda Karpowa (Doktor Liza), w męża uduszonej kobiety  Władisław Pietrow (Bohater, Związek Ocalenia), natomiast w żonę Jewanowa  piękna Anastazja Wołynska (Bolszoj); z kolei nieszczęśni inżynierowie mają twarze Iwana Kosiczkina (Pani przystanek, madame!)  Sasza oraz Iwana Fiedotowa (Kałasznikow, Czikatiło)  Budko.




Tytuł: Mordercy
Tytuł oryginalny: Душегубы
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Obsada: Siergiej Marin, Siergiej Czirkow, Aleksandr Samojlenko, Aleksandr Karpow, Wasilij Miszczenko, Zoja Berber, Sofia Sinicyna, Olga Łapszyna, Jurij Nazarow, Anna Niemczenko, Igor Chripunow, Jewgienij Antropow, Dmitrij Kuliczkow, Nikita Grigorjew, Wiaczesław Krikunow, Grigorij Zelcer, Tatiana Rasskazowa
Muzyka: Igor Babajew
Rok produkcji: 2021
Kraj produkcji: Rosja
Liczba odcinków: 10
Gatunek: kryminał
Zobacz w: Kulturowskazie
Ekstrakt: 70%
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  East Side Story:Ucieczka z piekła

  Sebastian Chosiński

  Timur Bekmambetow, Siergiej Trofimow Diewiatajew
  

  
  Diewiatajew Timura Bekmambetowa i debiutującego w roli reżysera operatora Siergieja Trofimowa opowiada jedną z najbardziej niezwykłych historii z czasów drugiej wojny światowej. Jej bohaterem jest radziecki pilot  więzień obozu na wyspie Uznam  któremu wraz z kilkoma towarzyszami udało się w lutym 1945 roku uprowadzić samolot i uciec do swoich. Brzmi nieprawdopodobnie, a jednak wydarzyło się naprawdę!
Ekstrakt: 80%
[image: Diewiatajew]
Historia drugiej wojny światowej obfituje w podobne sensacyjne opowieści, które po latach mogą wydawać się wręcz fantastyczne, a mimo to były prawdziwe. Jak ucieczka alianckich lotników ze Stalagu Luft III nieopodal dzisiejszego Żagania (przedstawiona w nieco zmienionej formie przez Johna Sturgesa w Wielkiej ucieczce) czy bunt więźniów obozu masowej zagłady w Sobiborze (przypomniany nie tak dawno przez film autorstwa Konstantina Chabienskiego), lecz żadne z tych wydarzeń nie było tak spektakularne, jak to, co w lutym 1945 roku dokonał Michaił Piotrowicz Diewiatajew i jego towarzysze, uciekając niemieckim bombowcem Heinkel He 111 z obozu koncentracyjnego na wyspie Uznam (gdzie w Peenemünde mieścił się tajny ośrodek naukowy, w którym Niemcy pracowali nad rakietami V-1 i V-2).
Aż dziw bierze, że Rosjanie zwlekali z opowiedzeniem tej historii aż do teraz. A zabrał się za to pochodzący z Kazachstanu, dobrze znany już na świecie Timur Bekmambetow (rocznik 1961), który poza Strażą nocną (2004) i Strażą dzienną (2006) nakręcił też kilka widowiskowych obrazów w Hollywood (vide Ścigani, 2008; Abraham Lincoln: Łowca wampirów, 2012; Ben-Hur, 2016). Tym razem jednak do współpracy nad reżyserią zaprosił jeszcze jednego artystę  cenionego i niezwykle doświadczonego operatora Siergieja Trofimowa (Czarna Błyskawica, Ostatni bohater, serial kinowy i telewizyjny Gogol). Scenariusz został oparty na opublikowanych pod tytułem Ucieczka z piekła wspomnieniach Michaiła Piotrowicza, a konsultował go syn Bohatera Związku Radzieckiego, profesor Akademii Medycznej w Kazaniu Aleksandr Diewiatajew.
Głównym autorem scenariusza był natomiast specjalizujący się w filmach kręconych z wielkim rozmachem Maksim Budarin (Bitwa o Sewastopol, Brudnopis); pomagali mu zaś tworzący duet pisarski Konstantin Gałdajew i Gieorgij Sieliegiej oraz kazański dramaturg i reżyser teatralny Ilgiz Zajnijew. Zazwyczaj w przypadku, gdy o fabule decyduje tak wielu autorów, wróży to dziełu nie najlepiej; w tym przypadku stało się, na szczęście, inaczej. Pewnie dlatego, że ostatnie słowo i tak miał do powiedzenia Timur Bekmambetow, sam będący nadzwyczaj doświadczonym scenarzystą i producentem. Zdjęcia kręcono w ubiegłym roku w Petersburgu i okolicach (między innymi w Kronsztadzie); wykorzystano też pawilony wytwórni Lenfilm. Premiera kinowa odbyła się 29 kwietnia tego roku, choć przedpremierowo pokazano Diewiatajewa tydzień wcześniej  na otwarcie Międzynarodowego Festiwalu Filmowego w Moskwie. W ciągu pierwszego weekendu zwróciła się połowa kosztów, czyli ponad 300 milionów rubli, co świadczy o tym, jak bardzo widzowie w Rosji spragnieni byli popandemicznej normalności.
Kim był Michaił Piotrowicz Diewiatajew? Z pochodzenia wcale nie Rosjaninem, lecz Mordwinem. Urodził się w lipcu 1917 roku we wsi na terenie dzisiejszej Mordowii (czy też Republiki Mordwińskiej). Jako dwudziestojednolatek ukończył technikum rzeczne w Kazaniu i podjął pracę jako pomocnik kapitana na statku pływającym po Wołdze. Jednocześnie, fascynując się lotnictwem, działał w miejscowym aeroklubie. Po ukończeniu szkoły otrzymał wezwanie do odbycia służby wojskowej; na dwa lata trafił do szkoły lotniczej w Orenburgu. Po wybuchu wojny z Niemcami natychmiast został skierowany na front, a pierwszy lot bojowy odbył 24 czerwca 1941 roku. Obraz Bekmambetowa i Trofimowa opowiada jednak nie o początkach jego służby, ale o ostatnim etapie wojny. Akcja zaczyna się 13 lipca 1944 roku, kiedy to, walcząc jako pilot myśliwca 1 Frontu Ukraińskiego, Diewiatajew zostaje zestrzelony przez lotnictwo wroga. Ratuje się, wyskakując na spadochronie. Niestety, spada na terenach zajętych przez nazistów. Broniąc się, w zapamiętaniu nie zauważa, że wystrzelał cały magazynek; nie zostawił ostatniej kuli dla siebie, w efekcie czego zostaje wzięty do niewoli.
[image: ]
Niemcy przewożą go do obozu filtracyjnego w Łodzi, gdzie złapani przez nich sowieccy lotnicy poddawani są praniu mózgu i przekonywani, aby zmienili front i przeszli na drugą stronę barykady. Tam Michaił spotyka swojego przyjaciela z Kazania, Nikołaja Grigorjewicza Łarina, który wcześniej zaginął podczas lotu bojowego. Tym razem jednak Kola występuje w mundurze pilota Luftwaffe. Wziętym do niewoli czerwonoarmistom nie pozostawia on złudzeń, że zgodnie z rozkazem wydanym przez Stalina zostaną uznani za dezerterów i wrogów ojczyzny i jedyne, co ich czeka po ewentualnym powrocie do Kraju Rad, to w najgorszym wypadku łagier, a w najlepszym  od razu pluton egzekucyjny. Łarin chce wstawić się za przyjacielem; dzięki temu Misza mógłby szybko wrócić do latania, tyle że w obcym mundurze. Diewiatajew odmawia i podejmuje pierwszą próbę porwania samolotu i ucieczki. Oczywiście nieudaną. Gdyby nie Nikołaj, zapłaciłby za nią głową, a tak trafia tylko do obozu koncentracyjnego w Sachsenhausen.
Tam za sprawą więźnia-fryzjera, działającego w komunistycznym ruchu oporu, dostaje fałszywą tożsamość. Staje się Ukraińcem Grigorijem Nikitienko i jako taki trafia niebawem do obozu na wyspie Uznam, gdzie więźniowie pracują w nieludzkich warunkach na poligonie, na którym Niemcy testują swoją Wunderwaffe, czyli rakiety V-1 i V-2. Miejsce to okazuje się piekłem na Ziemi, uciec stąd wydaje się nieprawdopodobne. A jednak są tacy, którzy to planują  i do nich właśnie, dzięki protekcji innych, udaje się dotrzeć Michaiłowi. To Iwan Pawłowicz Kriwonogow, podobnie jak Diewiatajew posługujący się fałszywą tożsamością Ukraińca Iwana Korża (w niewoli praktycznie od początku wojny), oraz pełniący funkcję oberkapo eksartylerzysta Władimir Sokołow (który popał w plien w 1942 roku). Obaj kombinują, jak uciec z wyspy łodzią; Misza podrzuca im inną myśl  skoro na Uznam znajduje się niewielkie lotnisko wojskowe, a w hangarze praktycznie przez cały czas stoi jakiś samolot, można go porwać i odlecieć.
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Łatwo powiedzieć, ale jak tego dokonać? To przecież obóz koncentracyjny, pozostający pod ścisłym nadzorem SS. Poza tym Diewiatajew nigdy nie latał na niemieckich maszynach, nie zna nawet języka. Tu jednak z pomocą mogą przyjść mu inni, a zwłaszcza Sokołow, którego głównym zadaniem staje się odtąd ocalenie Miszy i dbałość o to, aby jego grupa jak najczęściej dostawała pracę w okolicach hangaru. Z czasem okazuje się, że nad pilotem zawisa jeszcze jedno śmiertelne niebezpieczeństwo  to dawny przyjaciel Kola, który otrzymuje rozkaz wytropienia go. Idąc po śladach, wraz z oficerami Gestapo oberleutnant Łarin, który nie wierzy w śmierć Diewiatajewa w Sachsenhausen, dociera aż na Uznam. Cały misternie przygotowywany plan może spalić na panewce.
Wszystkie filmy Bekmambetowa to zapierające dech w piersiach efektami widowiska. I w tym przypadku wcale nie jest inaczej. Otwarcie i zakończenie obrazu zdobią przyprawiające  niemal dosłownie  o zawrót głowy pojedynki lotnicze. Kazachski reżyser nie ukrywa, że inscenizując je, w dużej mierze oparł się na komputerowym symulatorze (i elementach gry War Thunder), ale zadbał o to, aby wypadły one maksymalnie realistycznie. Nie do końca to się udało. Lecz naprawdę trzeba mieć w sobie dużo złej woli, by z tego powodu narzekać. Zwłaszcza przeczytawszy wyjaśnienie twórców, z którego jasno wynika, że w tej chwili nie ma już pilotów, którzy potrafiliby dokonywać na tak wiekowych maszynach (bądź ich rekonstrukcjach) podobne akrobacje. To, co znajduje się pomiędzy najbardziej efektownymi fragmentami Diewiatajewa, też nie zawodzi: zarówno odpowiadające prawdzie historycznej sceny obozowe, jak i fikcyjny wątek Łarina, który ma jednak ogromny wpływ na budowanie napięcia fabularnego. Zaskakujące zresztą jest to, jak pokazano na ekranie Kolę  nie posłużono się bowiem kalkami charakterystycznymi dla wojennego kina radzieckiego i rosyjskiego.
[image: ]
Dodatkowym atutem dzieła jest obsada. Zaskakująco dobrze poradził sobie wcielający się w postać tytułową Paweł Priłucznyj (Związek Ocalenia, Rubież); żadnych zastrzeżeń nie można mieć także wobec aktora grającego jego głównego adwersarza, czyli Łarina  Pawła Czinariowa (Podrzutki, Strefa zakazana). Kogo jeszcze możemy zobaczyć na ekranie? W oberkapo Sokołowa brawurowo wcielił się Jewgienij Sierzin (Krzyk ciszy, Lato), natomiast w Korża  Aleksiej Filimonow (Wielka poezja, Dziennik blokady). W epizodach pojawiają się jeszcze Oleg Czugunow (Wdowa), Nikita Kołogriwyj (serial Czikatiło), Timofiej Tribuncew (Siedem par nieczystych) oraz  jako komendant obozu na wyspie Uznam  niemiecki aktor Thure Riefenstein (Ciemnoniebieski świat). Za zdjęcia odpowiadała Jelena Iwanowa (O miłości, Dusza szpiega), której  jak można mniemać  radą służył Trofimow; z kolei ścieżka dźwiękowa  odpowiednio podniosła i pełna rozmachu, jak na taką opowieść przystało  wyszła spod ręki mistrza Jurija Potiejenko (Kadeci z Podolska, Doktor Liza).
[image: ]
Uzupełnieniem soundtracku jest pojawiająca się w nim jako swoisty motyw przewodni piosenka Любимый город (muzyka Nikita Bogosłowski, słowa Jewgienij Dołmatowski), która powstała w 1939 roku na potrzeby filmu Eduarda Penclina Myśliwce. Oryginalnie zaśpiewał ją Mark Bernes, teraz swoją wersję w celach promocyjnych zarejestrował grający główną rolę Paweł Priłucznyj. Po nim jednak pochylił się nad nią jeszcze Till Lindemann, wokalista Rammsteina i lider solowego projektu Lindemann, który nie dość, że wykonał ją po rosyjsku (wychował się i dorastał w NRD, więc nie dziwmy się, że zna język), to na dodatek nakręcił teledysk w murach petersburskiego Ermitażu. To może pomóc Diewiatajewowi podbić obce rynki. A co stało się później z bohaterem tej historii? Po demobilizacji wrócił do Kazania i do pracy na Wołdze; z czasem został nawet kapitanem statku (widzimy taką scenę w filmie). Zmarł w listopadzie 2002 roku i pochowano go na miejscowym cmentarzu. Kilka miesięcy wcześniej odwiedził Peenemünde i spotkał się z niemieckim lotnikiem, który nie zdołał go zestrzelić pięćdziesiąt siedem lat wcześniej.
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  Z filmu wyjęte:Wilkołaka czas zacząć (znowu)

  Jarosław Loretz

  
  

  
  Wilkołaki to bardzo wdzięczny temat dla tych, którzy chcą się pośmiać z wyobraźni filmowych twórców. Nie to, co wampir  wystarczy wcisnąć aktorowi w usta kły i już jest krwiopijca jak malowanie.
[image: ]
Kiepska sprawa z tymi wilkołakami. Co film, to spece od efektów dwoją się i troją, żeby wymyślić wygląd stwora po swojemu. Niby wiadomo, że powinien w jakiś sposób przypominać wilka, ale nigdy w końcu nie ustalono, czy ma mieć dużo futra, czy może wcale, czy powinien mieć długi, psi pysk, czy też po prostu ludzką twarz, albo czy w ogóle powinien mieć na sobie ciuchy. Z takimi na przykład wampirami zazwyczaj nie było problemu  płaszcz i sztuczne kły doskonale załatwiały sprawę. Dziś jest z nimi nawet prościej  odpadł problem płaszcza. Z duchami też nie ma co kombinować  dawniej malowało się delikwentowi twarz na biało bądź pakowało dziewoję w muślin i voilà, już można straszyć. Obecnie panuje trochę większa dywersyfikacja w dziedzinie duchów, ale nadal głównie chodzi o makijaż twarzy i jakieś zwiewne płaszcze (oczywiście o ile nie inwestujemy w efekty specjalne).
A wracając do pchlarzy  pochylałem się już nad nimi trzykrotnie. Pierw był to pies w garniturze, będący w zasadzie szakalołakiem, zaserwowany w Draculi (Zbereźnym staruchu) z 1969 roku. Następnie kolej przyszła na golasa z futrzaną czapą, futrzanymi rękawiczkami i futrzanym listkiem figowym, wyciętego z włoskiego Krzyża z siedmioma klejnotami z 1987 roku. Trio zaś zamknął niewidomy szmaciarz z niewiarygodnie tandetnych Oczu wilkołaka z 1999. Dziś menażeria zostaje uzupełniona o czwartą kreację  wężowego starca.
Tym razem stwór pochodzi z filmu meksykańskiego, i to dość leciwego, bo nakręconego w 1962 roku. Mowa o szumnej produkcji Frankestein el vampiro y compañía, czyli na nasze Frankenstein, wampir i ferajna. Jest to komediowa głupawka z perypetiami dwóch durniów, w sposób dość przykry dowodząca, że ówczesne meksykańskie kino rozrywkowe znajdowało się sto lat za no, mieszkańcami Afryki. A dlaczego? Bo film zasadniczo stanowi kopię amerykańskiej głupawki z 1948 roku, czyli Bud Abbott Lou Costello Meet Frankenstein (na nasze Bud Abbott i Lou Costello spotykają Frankensteina), która z kolei była na tyle popularna, że w 1953 splagiatowali ją Egipcjanie, kręcąc beznadziejnie głupi Haram alek (niby po naszemu znaczy to Wstydź się, ale na rynku anglojęzycznym film krążył jako Ismail and Abdel Meet Frankenstein, czyli Ismail i Abdel spotykają Frankensteina). I trzeba było aż dziesięciu lat, by na pomysł nakręcenia swojej wersji przebrzmiałego już dawno temu filmu wpadli wreszcie Meksykanie. 
Ponieważ jest to dość ordynarna zrzynka, fabuła jest w sumie tożsama dla wszystkich trzech filmów. Szalony naukowiec pragnący przejąć władzę nad światem ściąga z Włoch skrzynie z potworem Frankensteina i rumuńskim wampirem, aczkolwiek zostają one wykradzione przez kobietę planującą ostateczne wyeliminowanie obu potworów z naszego świata. Niestety, nim ona wbije kołek, wampir się budzi i przejmuje nad nią kontrolę, zmuszając do zorganizowania przyjęcia, na którym zrobi sobie szwedzki stół. Zleca też ściągnięcie dwóch durniów z firmy przewozowej, którzy transportowali skrzynie, żeby mózg tego głupszego włożyć w głowę potwora Frankensteina i uczynić go w końcu uległym. W rozgrywkę, której koniec jest raczej nietrudny do przewidzenia, włącza się dodatkowo dżentelmen trapiony wilkołaczą klątwą. Uznał bowiem, że przed samobójczą śmiercią (bo nijak inaczej nie może poradzić sobie z klątwą) zrobi coś dobrego dla ludzkości i ukatrupi obu włoskich imigrantów. Do kompletu dochodzi trzeci dureń  kurduplowaty detektyw, zdaje się wzorowany na Herculesie Poirot (aparycją, a nie inteligencją, co jest raczej oczywiste). Film ogląda się dzisiaj źle, choć i tak lepiej niż wersję egipską, która po prostu jest żenująco zła.
Natomiast co do wyglądu wilkołaka  jaki jest, każdy widzi na kadrze. Aktor  młody i przystojny, żeby nie było  dostał do założenia wykonaną z pianki lub gumy starczą maskę ze świńskim ryjem, krzaczastymi brwiami, wielgachnymi uszami, cieniutkimi kłami chapniętymi z jakiegoś jadowitego węża oraz blond barankiem tak na czubku głowy, jak i na brodzie. W połączeniu z garniturem i krawatem tworzy to iście zabójczą mieszankę. Tym bardziej, że powyższe zdjęcie zostało wykonane w taki sposób, że przywodzi na myśl fotografię podejrzanego wykonaną na komisariacie.
Jakby co  za tydzień jeszcze jeden wilkołak.
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  Z filmu wyjęte:Łuszczyca grozy

  Jarosław Loretz

  
  

  
  Amerykański wilkołak prowincjonalny to rzecz z wyglądu dość osobliwa. A już wilkołak rodem z westernu
[image: ]
Zgodnie z daną w poprzednim odcinku obietnicą  dziś jeszcze jeden wilkołak. Tym razem umiarkowanie kuriozalny, choć też doskonale wpasowujący się w trend techniki pijanego węża, czyli niezbornych poszukiwań odpowiedniego wizerunku wilkołaka prowadzonych przez niezbyt lotnych filmowych twórców.
Najpierw krótko o filmie, z którego pochodzi widoczny obok kadr. Otóż dawcą tego obrazka jest tani amerykański film Howlers z 2019 roku, którego tytuł po polsku można przełożyć jako Wyjce. Jego fabuła jest skrojona idealnie pod standardy amerykańskiej głębokiej prowincji, tak też zresztą całość jest zagrana. W wyniku niespotykanej burzy ożywa sześć mniemanych wilkołaków, utłuczonych w końcówce wojny secesyjnej i wpakowanych do trumien. Do życia wraca też ich zabójca, wyszkolony przez tajemniczego wojownika, i przez tegoż zabity (na własną prośbę zabójcy). Wilkołaki na dzień dobry rozszarpują gang rockersów i przywłaszczają sobie ich motory oraz kobiety, z kolei łowca z mety wpada w oko młodej wdówce z temperamentem (Chelsea Edmundson), która daje mu ciuchy i broń po mężu, a potem nawet samochód, bo w międzyczasie w pięć minut nauczyła technicznego troglodytę jeździć. Jeszcze tylko trzeba przekonać szeryfa, że wilkołaki to nie żart, i już możemy podziwiać rozgrywkę toczoną na ranczu burmistrza, bodaj brata szeryfa. Co jest bardzo wygodne, skoro facet jest handlarzem bronią i alfonsem, a do tego nie gardzi romansami z bratową. Film jest w zasadzie amatorszczyzną, choć wyposażoną w przyzwoite zdjęcia. Aktorstwo jest zaściankowe, relacje między szeryfem a burmistrzem skrajnie bezsensowne, a wilkołaki no cóż
Nie darmo napisałem wyżej, że są to wilkołaki mniemane. Otóż pachnący bynajmniej nie fiołkami panowie, noszący sztywne od brudu ciuchy i doskonale wpasowujący się w nową dla nich rolę rockersów, mogą się przemieniać w wilkołaki ot tak, po chceniu, niezależnie od pory miesiąca czy roku. Ktoś ich wkurzył? Pyk! I już są wilkołakami. A jak wyglądają po tej dramatycznej przemianie? No cóż, jak na załączonym obrazku. Mają dłuższe włosy, kępiasty zarost na twarzy, żółte oczy i ofutrzone dłonie z pazurami (bo stóp ze stuletnim brudem na szczęście nikt się nie poważył pokazać). I szlus. Poza tym to zwykli, prowadzący regularne dysputy ludzie  tyle że bardziej owłosieni, z nieco większą siłą, i z pazurami. A, no i na twarzy mają coś w rodzaju łuszczycy, i to w podejrzany sposób świecącej w mroku. Pewnie przez źle dobraną farbę, odbijającą światło reflektora. Jeśli w ogóle jakiś był na planie.
Nieprzesadnie więc polecam tę produkcję, choć ostatnio zyskała nieco w moich oczach  może o grubość bibułki. Bo się okazało, że ktoś ostatnio poprawił zapis wysokości budżetu Howlersów na IMDB i zamiast skandalicznych 21 milionów dolarów, których po prostu nie było sposób nigdzie na planie upchnąć, widnieje obecnie goły, marny milion. Też dużo, ale już bardziej prawdopodobnie.
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  Z filmu wyjęte:Gdy puszka z piwem rzuca się do aorty

  Jarosław Loretz

  
  

  
  Gdy brakuje pomysłów, zawsze można sięgnąć po mniej konwencjonalne metody straszenia. Bo kto by pomyślał, żeby puszka piwa próbowała nam utoczyć krwi
[image: ]
Zgadza się, ponownie dokonałem pewnego nadużycia. Bo ani puszka nie jest wampiryczna, ani niczym niecodziennym nie jest utoczenie krwi piwoszowi przez puszkę  w końcu zawsze może urwać się zawleczka albo trzasnąć korpus, i zacięcie w palec gotowe. Takie w sam raz na mały plasterek. No ale oczywiście ja nie o tym
Dzisiejszy kadr przedstawia spoczywającego na turystycznym krzesełku dżentelmena, który tuli przyjemnie chłodną puszkę piwa do szyi. Co niby w tej scenie jest takiego wyjątkowego? Ano zawartość puszki stanowi wyprodukowane w Polsce, przez browar Van Pur, piwo Donner, natomiast trawnik, krzaki i namiot znajdują się w Bułgarii. Tam bowiem kręcona była szósta i  chwalić Boga  ostatnia część Drogi bez powrotu, posiadająca podtytuł Hotel na uboczu. Wyjątkowo nie będę dokładniej opisywał fabuły tego dziwactwa, bodaj jedynego strawnego w tej serii  oczywiście poza częścią pierwszą  a po prostu odeślę do popełnionej swego czasu recenzji pięciu odsłon dramatu.
Tak na marginesie  nawet jeśli Donner jest wciąż produkowany, to nie warto go szukać. Należy do marketowego gatunku dobre, bo tanie.
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  Z filmu wyjęte:Kto bogatemu zabroni...

  Jarosław Loretz

  
  

  
  Miarę bogactwa kraju można mierzyć po tym, czego się używa jako zakładek w czytanych książkach. U nas na ogół jest to jakiś śmietek, a w USA?
[image: ]
Dzisiejszy kadr przedstawia burżuazyjnego amerykańskiego czytelnika, który jeszcze nie podpala papierosa czy cygara studolarówką, ale już ma tendencję do używania oficjalnego środka pieniężnego jako zakładki. No dobrze, jest to tylko jeden dolar, ale przecież od czegoś trzeba zacząć. Z drugiej strony jednak  być może używanie dolarówek jako zakładek świadczy o mocno zauważalnej dewaluacji amerykańskiego pieniądza. W końcu taki dolar z 1913 roku miał siłę nabywczą aktualnych 27 dolarów. Różnica duża. Choć mniejsza, jeśli porównać dolara bliższego naszej epoce, bo dolar z najlepszego 1974 roku wart jest obecnie 5,42 dolara. A żeby pokazać na konkretnym przykładzie  hamburger w 1970 roku kosztował w USA oszałamiające 18 centów, podczas gdy dzisiaj trzeba już na niego wyłożyć 2,5 do 3 dolarów.
Film, z którego pochodzi ten kadr, to Mandy z 2018 roku, absolutnie pretensjonalne, [biiip] ahtystyczne [biiip], którego nie sposób jednoznacznie zaszufladkować. Jest to rodzaj utopionego w szkarłacie halucynacyjnego tripu, wytwarzającego odrealniony klimat rąbanki w rytm ponurej muzyki. Żeby jednak go docenić, to trzeba najpierw przetrwać dramatycznie pustą pierwszą połowę filmu, w której główne zajęcie aktorów to chodzenie i patrzenie w ekran. Dopiero druga część chwyta za migdałki, śledzionę i ścięgno Achillesa za jednym zamachem. Ta druga połowa jest wyjątkowo mocna, pokrętna i bogata interpretacyjnie. A o co w ogóle w tym wszystkim chodzi? Ano członkowie malutkiej sekty (guru z małym narządem, dwie kochanki i czterech pomagierów) wzywają gang czterech motocyklistów, żeby władowali się do posadowionego w leśnej głuszy domku i obezwładnili żyjących tam małżonków, bo kobieta wpadła w oko guru. Następnie sekta narkotyzuje kobietę (poprzez użądlenie owadem), ale że ta histerycznie wyśmiewa walory krocza guru, zostaje na oczach męża żywcem spalona w worku. Mąż naturalnie poprzysięga zemstę i gdy tylko się uwolni, zaczyna gromadzić broń, a potem tropić niegodziwców. Robi się krwawo, posępnie, a chwilami po prostu dziwnie. Świetnie tutaj współgrają ciemne, głównie nocne zdjęcia z chętnie topionym w szkarłacie krajobrazem i wiszącymi nisko wielgachnymi planetami, całość zaś oblewa wolna i mroczna muzyka, w tak której mści się Cage ubabrany krwią jak demon zemsty. Ach, no tak, nie powiedziałem, że męża gra Nicolas Cage. Owszem, gra. Znaczy robi twarz. Ale w połączeniu z pozostałymi frykasami wizualnymi i dźwiękowymi, to się w pewnym momencie faktycznie zaczyna oglądać z niezdrową fascynacją.
Niby nie ma tu fantastyki, a film bez sensu próbuje udawać artystyczne dzieło, ale mimo wszystko polecam Mandy. Z pewnością nie pozostawia obojętnym. Ciekawe, jak duża część tej psychodelii pochodzi od jednego z producentów, czyli włochatostopego Elijaha Wooda.
Aha  dla dociekliwych, którzy chcą wiedzieć, w jakiej to konkretnie książce tkwi zakładka. Otóż jest to Seeker of the Serpents Eye Lenory Tor. Chyba nie będzie zaskoczeniem, jak powiem, że to książka najzupełniej fikcyjna?
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  Trzy cięcia:Adam Mularczyk. Komik o twarzy zbrodniarza

  Sebastian Chosiński

  
  

  
  Trzy. I tylko trzy! Czasami z kilkunastu, często z kilkudziesięciu, niekiedy nawet z kilkuset. Trzy role  nie zawsze najlepsze, ale za to najbardziej charakterystyczne. Role niekiedy zapomniane, lecz na pewno godne ocalenia.
[image: Adam Mularczyk]
Są tacy aktorzy, których twarz rozpoznajemy w ułamku sekundy, jesteśmy w stanie dopasować ich do konkretnych filmów, być może nawet zacytować jakiś zgrabny bon mot wypowiedziany przez graną przez nich postać, ale schody zaczynają się w momencie, kiedy mamy wymienić ich nazwisko. Tak bywa przede wszystkim z mistrzami drugiego planu, do których bez wątpienia zaliczał się krakowianin, chociaż zawodowo po wojnie związany z Warszawą, Adam Mularczyk. Był znakomitym teatralnym aktorem dramatycznym, ale nieśmiertelność zapewniły mu filmowe komedie Tadeusza Chmielewskiego i Stanisława Barei. Bo kto z wielbicieli polskiego kina epoki Polski Ludowej nie pamięta warszawskiego taksówkarza ścigającego po całej stolicy zaopatrzeniowca z Sulęcic, który przyjechał, aby zaopatrzyć swój zakład w dreblinki do kombajnów, czy awangardowego malarza Bogdana Adamca? Czy byliby to bohaterowie tak charakterystyczni i do dzisiaj pamiętani, gdyby wcielił się w nich kto inny niż Adam Mularczyk? Człowiek, o którym znajomi mówili, że teatr miał we krwi, chociaż w jego rodzinie nie było żadnych tradycji artystycznych. Jego fascynacja sceną i dążenie do perfekcjonizmu sprawiało, że  jak wspominał inny aktor, Wiktor Sadowy  mówiono, że jest na tym punkcie obłąkany. Powtarzano: Adam wariat, co on z kolei, niejako potwierdzając, komentował: Ale nie idiota.
Od jego śmierci  na emigracji  mija właśnie ćwierć wieku, chociaż z polskich scen i ekranów zniknął ponad dwie dekady wcześniej, w pierwszej połowie lat 70. ubiegłego wieku. Gdyby jego życie potoczyło się inaczej, ile jeszcze wspaniałych ról mógłby zagrać?! Urodził się w Krakowie 13 stycznia 1923 roku. Już jako uczeń szkoły powszechnej grał w teatrzyku, którego patronką była Jadwiga Smosarska, jedna z wielkich gwiazd kina międzywojennego. Mając lat trzynaście, po raz pierwszy pojawił się na profesjonalnej scenie  w operze Carmen Georgesa Bizeta śpiewał w chórze złożonym z dzieci krakowskich. Można sobie wyobrazić, jakie to było dla niego przeżycie. Miłości Mularczyka do teatru nie osłabił nawet wybuch wojny. Mimo że Kraków stał się stolicą Generalnego Gubernatorstwa, a na Wawel wprowadził się doktor Hans Frank, nastoletni Adam zaangażował się nie tylko w działalność konspiracyjną, ale też artystyczną. W 1940 roku powołał do życia Teatr Podziemny, który był  obok Podziemnego Teatru Rapsodycznego (grywał w nim Karol Wojtyła) i Teatru Niezależnego (tu najistotniejszą postacią był Tadeusz Kantor)  najważniejszą sceną młodego i buntowniczego Krakowa. Fakt, że działając w skrajnie trudnych warunkach, przygotowano w latach 1940-1944 osiem premier  zasługuje na najwyższe uznanie. I kto w tych spektaklach występował: Halina Mikołajska, Jerzy Passendorfer, Stanisław Zaczyk, Marian Cebulski
Lata wojny to także studia w podziemnej Szkole Dramatycznej, które umożliwiły później Mularczykowi zaliczenie egzaminu eksternistycznego (w 1946 roku) i debiut na scenie Teatru Starego. Rok później przeniósł się do Warszawy, by dostać etat w Teatrze Muzycznym Domu Wojska Polskiego, a kiedy w połowie lat 50. przekształcono go w Operetkę Warszawską, zmienił miejsce zatrudnienia na Teatr Narodowy, w którym z powodzeniem występował kilkanaście lat. Dopiero za dyrekcji Adama Hanuszkiewicza, gdy nie dostawał już satysfakcjonujących go ról, przeniósł się do Teatru Polskiego, by w 1974 roku opuścić wraz z rodziną ojczyznę i wyemigrować do Stanów Zjednoczonych. Czym było to spowodowane? W pewnym stopniu presją władz komunistycznych, którym nie podobały się bliskie kontakty Mularczyka z Kościołem (uczył studentów Metropolitalnego Seminarium w Warszawie oraz kleryków Zakonu Paulinów, współpracował z teatrzykiem studenckim w Akademii Teologii Katolickiej oraz teatrem uczniowskim w Gimnazjum Św. Augustyna). Za Oceanem osiadł w Filadelfii i początkowo starał się robić to, czym zajmował się w kraju. Niestety, brak znajomości języka i specyficzny akcent zamknęły mu drogę do kariery na scenach i w filmach amerykańskich. Stworzył więc Teatr Dramatyczny z siedzibą w Domu Polskim  grał i reżyserował, ale trudno było mu utrzymać zespół, nie mogąc zapewnić stałych dochodów. Zmarł po długiej i ciężkiej chorobie 12 czerwca 1996 roku, a pochowano go w Narodowym Sanktuarium Matki Bożej Częstochowskiej w Doylestown, miejscu nazywanym zwyczajowo Amerykańską Częstochową.
Cięcie pierwsze
Pieczone gołąbki (reż. Tadeusz Chmielewski, 1966)
[image: ]
Początki filmowe Adama Mularczyka nie były łatwe. Nie dość, że przypadły na okres realizmu socjalistycznego, to na dodatek specyficzne emploi aktora sprawiało, że obsadzano go głównie w rolach cwaniaczków i bandytów. Choć akurat pierwszy występ na ekranie  w wielkiej, ale dzisiaj słusznie już zapomnianej, epopei Wandy Jakubowskiej Żołnierz zwycięstwa (1953)  był jak najbardziej trendy, wcielił się bowiem w postać rozstrzeliwanego rewolucjonisty hiszpańskiego, ofiarę wojny domowej. Potem przyszły równie wyrafinowane epizody w komediowej Sprawie do załatwienia (1953), szpiegowskiej Karierze (1954), mrocznym Ósmym dniu tygodnia (1958) i fantazyjnych Tysiącach talarów (1959). Ten ostatni, jak i powstała rok później absurdalna komedia Ostrożnie yeti nie zmieniły postrzegania Mularczyka, ale odkryły inny jego talent  do rozśmieszania widzów. Nagle się okazało, że jego ponure, zakazane oblicze może bawić. I to właśnie ten rys charakterologiczny aktora postanowił wykorzystać Tadeusz Chmielewski w Pieczonych gołąbkach, swoim piątym filmie fabularnym. Reżyser już wcześniej udowodnił, że potrafi jednocześnie bawić i wzruszać, a na dodatek w zakamuflowany sposób piętnować peerelowskie absurdy. Tym razem wziął na warsztat kombinatorstwo i bumelanctwo w zakładach pracy. Głównym bohaterem filmu jest zatrudniony w Przedsiębiorstwie Wodociągów Miejskich młody poeta Leopold Górski (Krzysztof Litwin), któremu dyrektor powierza delikatną misję nadzwyczajną. Zostaje skierowany do najgorszej brygady w całej firmie, którą kieruje typowy warszawski cwaniak, majster Wierzchowski (w tej roli Adam Mularczyk!). Pracować nikomu się w niej nie chce, hydraulicy rozglądają się jedynie za tym, jak nielegalnie dorobić do pensji, skubiąc mieszkańców nowych osiedli. Są jednak na tyle nierozgarnięci, że pomysłowy i przebiegły Leopold wbrew im samym kieruje ich na właściwe tory i zamienia we wzorowych pracowników. Historia jak z filmu socrealistycznego, ale  co istotne  przemycająca mnóstwo prawdy na temat funkcjonowania państwowych zakładów. Wierzchowski grany przez Mularczyka okazuje się być ostatecznie człowiekiem o wielkim sercu  takim, jakim prywatnie był sam aktor.
Cięcie drugie
Nie lubię poniedziałku (reż. Tadeusz Chmielewski, 1971)
[image: ]
Po Pieczonych gołąbkach Tadeusz Chmielewski zabrał się do pracy nad trzyczęściową komedią wojenną Jak rozpętałem drugą wojnę światową (1969). Nie znalazł w niej wprawdzie odpowiedniej roli dla Mularczyka, ale gdy kręcił następny film  Nie lubię poniedziałku  nie wyobrażał sobie, by ktoś inny mógł wcielić się w znerwicowanego taksówkarza. Chyba tylko Louis de Funès. Ale on akurat był poza zasięgiem. W ciągu tych pięciu lat Mularczyk oczywiście nie próżnował. Zagrał kilka ról dramatycznych, między innymi w Epilogu norymberskim (1970), w którym wcielił się w zeznającego przed alianckim trybunałem byłego więźnia obozu w Treblince, czy Akcji Brutus (1970) Jerzego Passendorfera, swego dawnego kompana z Teatru Podziemnego, w której był z kolei agentem Urzędu Bezpieczeństwa. Nie lubię poniedziałku to kolejna nieśmiertelna polska komedia, która swą nieśmiertelność w dużej mierze zawdzięcza duetowi Jerzy Turek  Adam Mularczyk. Ten pierwszy wcielił się w zaopatrzeniowca Zygmunta Bączyka, który przyjeżdża do Warszawy z Państwowego Ośrodka Maszynowego w Sulęcicach, aby kupić dreblinki. Bez nich kombajny nie ruszą do akcji żniwnej. Mularczyk wcielił się natomiast w taksówkarza, który z samego rana wykonuje pusty kurs  dzieje się tak przez przypadek, ale on tego nie wie, podejrzewa, że został wykiwany przez przybysza z prowincji. A skoro tak pechowo zaczął się pierwszy dzień tygodnia, to jaki będzie cały tydzień?! Z uporem stara się więc dopaść Bączyka, co staje się przyczyną wielu zabawnych sytuacji. To kolejny po Pieczonych gołąbkach obraz Chmielewskiego, w którym wyśmiewa on absurdy PRL-u. Robi to jednak bardzo sprytnie, ukrywając krytykę systemu pod płaszczykiem nostalgicznego portretu Warszawy, a do tego ówczesna cenzura nie mogła się przecież przyczepić. Epizody z Adamem Mularczykiem zaliczają się do najlepszych w całym filmie. I trudno się dziwić, skoro gra z wielką zadziornością, na dużym poziomie emocji  pojawiając się na ekranie, skupia na sobie całą uwagę widza, a jednocześnie swoją nerwowością bawi do łez.
Cięcie trzecie
Poszukiwany, poszukiwana (reż. Stanisław Bareja, 1972)
[image: ]
Ukoronowaniem komediowych ról Mularczyka jest jego występ w kultowym filmie Stanisława Barei, którym przyszły twórca Misia otworzył nowy etap w swojej twórczości. Dotąd, nie licząc kryminalnych Dotknięcia nocy (1961) o Kapitana Sowy na tropie (1965), kręcił głównie lekkie, bezpretensjonalne komedie obyczajowe (Mąż swojej żony, 1960; Żona dla Australijczyka, 1963; Małżeństwo z rozsądku, 1966; Przygoda z piosenką, 1968), teraz nie rezygnując z zabawowego entourageu, postanowił powiedzieć coś więcej i głębiej na temat otaczającej go rzeczywistości, która wydawała mu się tak absurdalna, że musiał ją jakoś odreagować. Legendę Poszukiwanego, poszukiwanej stworzyli de facto czterej aktorzy: Wojciech Pokora, czyli posądzony o kradzież obrazu historyk sztuki Stanisław Maria Rochowicz, Jerzy Dobrowolski  z zawodu dyrektor, Mieczysław Czechowicz  profesor prowadzący badania nad zawartością cukru w cukrze oraz Adam Mularczyk, wcielający się w Bogdana Adamca, twórcę bohomazów, który nagle  po tajemniczym zniknięciu jednego ze swoich dzieł  uwierzył w dobrą gwiazdę i własny talent. Jego kreacja to aktorska perełka, skrząca się najróżniejszymi emocjami: Adamiec potrafi być przymilny i uprzejmy, ale również bezwzględny i groźny (widać tu echo wczesnych ról filmowych krakowsko-warszawskiego artysty). Jego wybuchowość i popędliwość napędza fabułę, a na powroty w kolejnych epizodach czeka się z niecierpliwością. I pomyśleć, że była to jego ostatnia ważna rola w polskim kinie. Później zagrał jedynie  ponownie tylko mało znaczące kreacje  w średniometrażowych Kaprysach Łazarza (1972) oraz spektaklach telewizji. Czy polskie kino wykorzystało jego nieprzeciętny talent? Bez wątpienia  nie. Ale być może dzięki temu z jeszcze większym poświęceniem oddawał się teatrowi. Ostatnią premierą Teatru Polskiego, w jakiej się pojawił, był  wystawiony po raz pierwszy w kwietniu 1973 roku  Uczeń diabła Georgea Bernarda Shawa w reżyserii Jerzego Rakowieckiego. Rok później wyemigrował.
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  Z filmu wyjęte:Cepelia strikes back

  Jarosław Loretz

  
  

  
  Kto dziś pamięta czasy, gdy Cepelia była wyznacznikiem wsiowego kiczu Ba, samo słowo cepelia stało się w pewnym momencie określeniem na pozbawiony gustu kicz.
[image: ]
To prawda, Cepelia  czyli tak naprawdę CPLiA, Centrala Przemysłu Ludowego i Artystycznego  stanowiła ongiś rozpoznawalną markę, jednak po upadku PRL coraz mniej osób chciało sobie wieszać w domu ludowe makatki i stawiać na kredensie rzezane w drewnie postaci chłopa czy ludowych świątków. Jeszcze w roku 2015 sieć, będąca od 1990 w rękach Fundacji Cepelia, liczyła 36 placówek własnych i 20 franczyzowych. Pięć lat później skurczyła się do zaledwie 15 punktów, przy czym ostatni działający w Warszawie, znajdujący się na Chmielnej 8, zakończył swój żywot w październiku 2020. No ale to Polska. Bo w takich Indiach
Gdy u nas zegarki z ludową kukułką wychodziły z mody, w Indiach po prostu ewoluowały w urządzenia plastikowe, błyszczące (złoto, może nie po całości, ale jednak złoto) i coraz dziwniejsze. Przedstawiony na dzisiejszym kadrze zegar jest jednym z przykładów takiego trendu. I to przykładem o tyle niepokojącym, że absolutnie nie wygląda na coś, co mogłoby powstać w Indiach. Wygląda właśnie jak produkt Cepelii, gdyby tylko Cepelia robiła w plastiku. Jest to bowiem klasyczny, plastikowy zegar ścienny, nietypowo wyposażony w funkcję kukułkopodobną  o pełnej godzinie zamiast ptaszka z dziurki, z zegara wyskakuje kwartet ludowych grajków. Trochę jak w średniowiecznych zegarach ratuszowych, gdzie defilowali w takich sytuacjach święci bądź rycerze. I tak się zastanawiam  jak duży mógł być rynek na taki zegar, zwłaszcza w Indiach
Powyższy kadr pochodzi z horroru Hawa (na nasze  z grubsza Widmo). I od razu uprzedzam  nie, nie chodziło o straszenie kiczem. Film powstał w roku 2003 i jest nietypowy jak na indyjskie kino (nie, nie mam na myśli zegara). Przede wszystkim nie posiada absolutnie żadnej piosenki. Poza tym ma wyraźnie eksponowane sceny przemocy seksualnej, podczas gdy na ogół  przynajmniej na początku XXI wieku  starano się co najwyżej sugerować takie zjawiska, i to w sposób mocno zawoalowany. Reszta już nie odbiega tak mocno od normy, bowiem o ile sam pomysł na fabułę jest jeszcze całkiem nietuzinkowy, to wykonania mocno trąci kiczem, a końcówka wręcz nim obezwładnia.
Na prowincję, do stojącego na odludziu dużego domu, sprowadza się po burzliwym rozwodzie kobieta z dwójką dzieci i bratem. Już pierwszej nocy okolica zostaje nawiedzona przez burzę, a bohaterka zaczyna odczuwać obecność niewidzialnego bytu, który rychło ją gwałci. A potem wraca po więcej. Jak by nie dość tego, zaczyna po prostu dręczyć całą rodzinę, podjudzając psa, ciskając przedmiotami, przejmując kontrolę nad samochodem czy po prostu bijąc kobietę. I tu robi się dziwnie, bo bohaterka niby stamtąd ucieka z rodziną, niby chodzi do lekarza (który naturalnie bagatelizuje całą sprawę mimo rosnącej liczby sińców), ale ciągle tam wraca. Byt zaś zdaje się coraz dalej za nią podążać. A gdy kobieta zaczyna zasłaniać się dziwnym, starym naszyjnikiem, byt osiąga szczyt wkurzenia i porywa jedno z dzieci. Tu może streszczenie fabuły przerwę, bo może ktoś będzie chętny rzucić okiem na produkcję, choć lojalnie muszę przestrzec, że trzeba będzie ją oglądać w oryginale, nie ma do niej bowiem ani napisów, ani ścieżki dźwiękowej w innym niż indyjski języku.
Film chwilami jest mocno przaśny, chwilami po prostu niemądry, ale z pewnością nie można mu zarzucić braku oryginalności. Również w sposobie tworzenia klimatu grozy. Ale o tym za tydzień. Za tydzień też podam dla dociekliwych genezę bytu atakującego bohaterkę. Bo to też jest ciekawa sprawa.
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  Komiksy


  Recenzje


  Odbicie w lustrze

  Paweł Ciołkiewicz

  Alain Ayroles, Juanjo Guarnido Indyjska włóczęga
  

  
  Nic nie jest tym, czym się wydaje. Rzeczywistość miesza się z fikcją, a kłamstwo zamienia się w prawdę. Opowieść snuta przez Don Pablosa o podróży przez południowoamerykańskie ostępy rozpala wyobraźnię poszukiwaczy złota śniących o mitycznym Eldorado. Czy jednak ta kraina faktycznie istnieje? A może jest tylko złudzeniem?
Ekstrakt: 100%
[image: Indyjska włóczęga]
Komiks Alaina Ayrolesa i Juanjo Guarnido ma dwa źródła inspiracji. Pierwszym jest opowieść żyjącego na przełomie szesnastego i siedemnastego wieku hiszpańskiego pisarza Francisco Gomeza de Quevedo y Villegasa Żywot młodzika niepoczciwego opublikowana w 1626 roku, natomiast drugim  sławny obraz Diego Velazqueza Las Meninas, namalowany w 1656 roku. Akcja komiksu obejmuje trzydzieści lat, jakie upłynęło pomiędzy powstaniem tych dzieł, bowiem opowieść w nim zawarta ma stanowić kontynuację przygód bohatera z kart wspomnianej książki. I od razu trzeba podkreślić, że jest to kontynuacja wspaniała. Scenarzysta w finezją snuje historię hiszpańskiego łotrzyka raz po raz myląc tropy i wyprowadzając czytelnika na manowce, natomiast rysownik przedstawia to wszystko w piękny sposób za pomocą malowanych akwarelami obrazów.
Opowieść składa się z trzech części, które można potraktować jako elementy dialektycznego ujęcia rzeczywistości  teza, antyteza i synteza. Najpierw poznajemy zatem historię Don Pablosa z Segovii, który podczas tortur ujawnia swoją przeszłość i wyjawia sekret mapy wskazującej ukryty skarb. Przesłuchanie prowadzi królewski alguacil w zamku w Cuzco, w którym gromadzone jest srebro ze wszystkich złóż w Kordylierach, zanim wyruszy w podróż na hiszpański dwór. Don Pablos opowiada strażnikowi królewskiego srebra o swoim życiu, o tym jak trafił do Nowego Świata w poszukiwaniu lepszego życia i  oczywiście  złota. Przyciągnęło go mityczne Eldorado, którego wizję roztacza teraz przed alguacilem. Jego opowieść jest na tyle wiarygodna, że strażnik na czele grupy żołnierzy wyrusza na poszukiwania. W drugiej i trzeciej części ta historia zyskuje nowe wymiary i zaskakujące rozwinięcia. Alain Ayroles jak na prawdziwego pisarza przystało kłamie jak najęty raz po raz myląc tropy i czyniąc lekturę komiksu przygodą nie mniej fascynującą, od tych, jakie przypadły w udziale bohaterowi komiksu.
Na wysokości zadania staje również rysownik. Juanjo Guarnido, znany chociażby z rysunków w serii Blacksad tworzy przepiękne, akwarelowe obrazy. Jego krajobrazy, wnętrza i postacie są przedstawione w doskonały sposób. Malarska stylistyka w żaden sposób nie zmniejsza niezwykłej dynamiki i ekspresji. Efektowne kadrowanie sprawia, że opowieść ma bardzo żywiołowy charakter. Warto zwrócić również uwagę na okładkę utrzymaną stylistyce siedemnastowiecznych portretów, co w kontekście samej opowieści ma kluczowe znaczenie. Malarstwo zresztą jest, obok literatury jednym z ważniejszych układów odniesienia dla twórców. Spójrzmy chociażby na wspomniany powyżej obraz Diego Velazqueza.
Odniesienie do Las Meninas trudno uznać za przypadkowe. Ten obraz jest chyba jednym z najczęściej analizowanych dzieł sztuki. Szczegółowa analiza sporządzona przez Michela Foucaulta i umieszczona na początku jego książki Słowa i rzeczy jest być może najsłynniejszą w humanistyce, ale z punktu widzenia niniejszych uwag szczególnie cenne są spostrzeżenia Daniela Arasse. W książce Nic nie widać dowodzi on mianowicie, że Velazquez realizując zamówienie króla Filipa IV na portret, stworzył całkowicie fikcyjną scenę. Według autora nadworny malarz króla Hiszpanii nigdy nie malował podwójnego portretu króla i królowej otoczony królewską rodziną i dworzanami, zatem cała scenka przedstawiająca taki moment jest wymyślona. W konsekwencji odbicie królewskiej pary w lustrze przedstawionym na obrazie mające sugerować ich obecność, ukazuje jedynie, że obecność króla i królowej jest nie do potwierdzenia. To właśnie owo odbicie jest decydującym dowodem na nieobecność króla.
Indyjska włóczęga to doskonała okazja do tego by pogrążyć się w fascynującej, łotrzykowskiej historii, w której prawda i fałsz nieustannie się ze sobą przenikają. Różne wersje zdarzeń zmieniają się jak w kalejdoskopie. Do samego końca nie wiemy, kto tu jest kim i czyja wersja jest prawdziwa. Mało tego, w gruncie rzeczy sami nie wiemy, kto do nas mówi i czy przypadkiem my sami nie stajemy się ofiarami wybujałej wyobraźni narratora. W finale twórcy idą na całość i oferują taki zwrot akcji, którego nikt chyba nie będzie się spodziewał. No, może tylko ci, którzy znają analizy Daniela Arasse.
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  A gdzie Deadpool?

  Piotr Pi Gołębiewski

  Juan Bobillo, Mitch Breitweiser, Evan Dorkin, Kyle Hotz, Alvin Lee, Buddy Scalera, Gail Simone, Udon Studios, Daniel Way Deadpool - Classic #10
  

  
  Czy może być Deadpool Classic, w którym prawie nie ma Deadpoola? Może. W tomie dziesiątym.
Ekstrakt: 50%
[image: Deadpool - Classic #10]
Skoro nie ma Deadpoola, to kto jest? Ano Agent X, o którym w zasadzie nic nie wiemy. To, co nam się rzuca z marszu w oczy, to fakt, że posiada czynnik gojący, jest mordercą do wynajęcia, a czerstwym dowcipem nawet przebija Wade′a Wilsona. Jego marzeniem jest założenie agencji płatnych zabójców (nazwaną bardzo oryginalnie  Agencją X), w której szalałby wraz z Taskmasterem i niezwykle seksowną dziewczyną z Teksasu Outlaw. Nic z tego jednak nie wychodzi i zostaje sam, mając za oparcie jedynie swoją sekretarkę Sandi. Nasz bohater przybrał imię Alex Hayden, ale nie pamięta wiele ze swojej przeszłości. Tak po prawdzie, to nie pamięta nic. Nie przeszkadza mu to jednak, o ile może za grubą gotówkę sprzątnąć jakichś szemranych kolesiów.
Wszystko super, tylko czemu zamiast Deadpoola otrzymujemy jakiegoś Agenta X? Cóż, to efekt bardzo dziwnej polityki Marvela. Otóż w 2002 roku ktoś stwierdził, że należy zabić Deadpoola i w jego miejsce wprowadzić nową postać. Czemu to miało służyć, nie mam pojęcia. Zwłaszcza, że nowa postać pod względem charakterologicznym niespecjalnie różniła się od poprzednika. Tyle tylko, że gorzej wyglądała. I chyba nie do końca się przyjęła, ponieważ seria zakończyła się po 15 numerach, a jej finał możemy podziwiać w niniejszym zbiorze.
Nim jednak do niego dojdzie, będziemy śledzili Alexa Haydena i jego zmagania z trudnym zawodem cyngla do wynajęcia. Jest to zbiór krótkich, z założenia śmiesznych, historii, za które odpowiadają różni scenarzyści, jak Gail Simone (Deadpool, Domino), Buddy Scalera (X-Men Millenial Visions, Tails of the Pet Avengers), Evan Dorkin (Bill & Ted′s Excellent Comic Book) i Daniel Way (Venom, Wolverine). Nie doszukujcie się tu jakichkolwiek ambicji. Trudno nawet o jakąś trafną satyrę. To akcyjniaki podlane mało wyszukanym i często irytującym humorem. Za przykład niech posłuży pierwszy zeszyt składający się na ów album, w którym Agent X ma za zadanie zlikwidować fetyszystkę bielizny, która porwała unikatowe majtochy z kolekcji innego fetyszysty. Poziom żenady niebezpiecznie zbliżył się więc do japońskich teleturniejów.
W dalszej części jest nieco lepiej, choć nie znaczy, że zaliczyliśmy znaczny skok jakościowy. Poza humorem, problemem tych epizodów jest ich chaotyczność i brak sensownej osi fabularnej. Kiedy wydaje się, że trafiamy na całkiem niezły pomysł, wart wykorzystania, ginie on w ferii wybuchów i slapstikowych żartów. Za przykład niech posłuży rozdział, w którym pojawia się wyjątkowo nierozgarnięty superbohater Fight-Man. Ma dość życia i faktu, że więcej czyni szkód, niż pożytku. Dlatego prosi Agenta, by ten zakończył jego cierpienia. Jednak zabić kogoś, kto jest niezniszczalny wcale nie jest łatwo. Po serii wyjątkowo zabawnych żartów, wkraczamy w obszar nijakości i totalnej sztampy. Szkoda. Z drugiej strony może po prostu nie dało się z tego nic wycisnąć, bo Fight-Man okazał się jednorazowym gagiem, który nie udźwignął nawet swojego własnego albumu. Można się o tym przekonać, ponieważ został dodany w formie bonusa na końcu omawianego tomu.
Od strony graficznej również nie należy nastawić się na spektakularne doznania. Za lwią część materiału odpowiada UDON Studios, co dla jednych może być dobrą wiadomością, a dla innych, w tym niżej podpisanego, niekoniecznie. Należy bowiem spodziewać się licznych graficznych odwołań do mangowego stylu w wersji amerykańskiej (przypomnijmy, że to przełom 2002 i 2003 roku i wtedy tego typu zagrania były trendy). Mam też problem z maską Taskmaskera, która wygląda wyjątkowo głupio i w niczym nie przypomina upiornego oryginału.
Czy zatem warto sięgnąć po dziesiąty tom Deadpool Classic"? Tak, jeśli nie chce się mieć dziury w kolekcji. Bo w przeważającej części mamy do czynienia z paździerzem, który ani nie jest zabawny, ani ciekawy. Sytuację trochę ratuje końcówka, kiedy na arenę wkracza Wade Wilson, ale to trochę mało.
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  Tajemnica złotej maczety:Stukasy, Wellingtony, Halifaksy!

  Konrad Wągrowski

  Władysław Krupka, Jerzy Wróblewski Tajemnica złotej maczety #5: Powietrzne szlaki
  

  
  Nareszcie! W piątym zeszycie Tajemnicy złotej maczety otrzymujemy dokładnie to, czego oczekiwaliśmy (jako dzieci) od tego cyklu: wojenną akcję od pierwszej do ostatniej strony.
[image: Tajemnica złotej maczety #5: Powietrzne szlaki]
Jak pamiętamy, pan Witold, opowiadający swe wojenne losy trzech młodym chłopcom z fikcyjnej miejscowości Czarkowo, skończył swą historię w 1942 roku, gdy Amerykanie wylądowali w Afryce Północnej. Witold w tym okresie był bojowcem algierskiego ruchu oporu, skierowanego przeciwko Francuzom z Vichy. Ponieważ, przynajmniej w pierwszym okresie, Vichystowskie władze Algierii stawiły zbrojny opór wojskom USA, zgodnie z regułą wróg mojego wroga jest moim przyjacielem pan Witold może liczyć na pozytywne spojrzenie ze strony aliantów. Jak wiadomo, pragnie on dołączyć do polskich sił powietrznych w Anglii, by powrócić do walki z Niemcami. Zaufanie ma jednak swoje granice  Anglicy (Witold płynie na angielskim statku Arandora Star) obawiają się, że może on być niemieckim szpiegiem, który próbuje wniknąć do struktur armii i aż do pełnego sprawdzenia, wolą trzymać go w zamkniętej kajucie. Nawiasem mówiąc, ja nawet dziś byłbym pełen podejrzeń  jak łatwo sprawdzić, prawdziwa Arandora Star została zatopiona przez U-boota 2 lipca 1940 roku i nijak nie mogła pływać do Anglii w roku 1942. Albo więc pan Witold coś kręci w swej opowieści, albo  co oczywiście jest bardziej prawdopodobne  scenarzysta Władysław Krupka znów nie wykonał zbyt dokładnego researchu.
[image: ]
Rejs nie jest spokojny, statek zostaje zaatakowany przez niemieckie samoloty (jak łatwo można stwierdzić z rysunku, są to Stukasy). Witold jest w stanie uwolnić się ze swej kabiny, przejmuje funkcję ranionego artylerzysty i zestrzeliwuje nieprzyjacielską maszynę. Gdy strzegący Polaka podoficer dowiaduje się o bohaterskim czynie Witolda, przeprasza do i zwraca mu wolność. Droga do walki w polskim dywizjonie jest otwarta. Po kilku miesiącach intensywnego szkolenia do lotów na Liberatorach, Lancasterach i Halifaxach, rozpoczyna udział w nalotach dywanowych na Niemcy. 
Nawiasem mówiąc, podczas tej opowieści słuchający chłopcy mówią: Przedtem był pan pilotem myśliwskim, a potem - w Afryce  prowadził pan samolot transportowy, a potem jeszcze sam Witold mówi Po pewnym czasie znów wziąłem udział w walkach jako pilot myśliwski. Wynika z tego niezbicie, że naprawdę Władysław Krupka uważał PZL.37 Łoś za samolot myśliwski (patrz tekst o części drugiej Przymusowe lądowanie).
[image: ]
Druga część zeszytu wypełniona jest więc lotniczymi przygodami pana Witolda. Naloty na Niemcy, zrzuty dla warszawskich powstańców, wreszcie zestrzelenie nad obszarem Jugosławii. Każdy, kto czytał choćby Paragraf 22 wie dobrze, jak bardzo niebezpieczna była służba lotnika, jak duże straty ponosiły te jednostki. Swoje szczęście pan Witold tłumaczy więc zbawiennym wpływem swego talizmanu, czyli naszej tytułowej złotej maczety i naprawdę tym razem trudno się dziwić takiemu poglądowi.
Tak, jak napisałem we wstępie, Powietrzne szlaki to najlepszy album z cyklu Tajemnica złotej maczety. Nie ma za wielu dłużyzn, bezcelowych dialogów, jest dokładnie to na co liczył w latach 80. młodociany czytelnik  wojenna akcja na prawie wszystkich stronach. Najpierw ucieczka z kajuty, dramatyczna walka z atakującymi samolotami, potem naloty, nieprzyjacielska artyleria przeciwlotnicza, dramatyczne powroty, jeszcze bardziej dramatyczne lądowanie awaryjne. Scenarzysta nie przynudza, a rysownik czuje się w tym jak ryba w wodzie. Te kadry musiały w latach 80. robić ogromne wrażenie, nawet dziś ogląda się je z przyjemnością. Samoloty, bomby, ostrzał, reflektory. Wróblewski przykłada się do swej roboty. Szanuje detale, Stukasy wyglądają jak Stukasy, Vickers Wellingtony jak Wellingtony, Halifaksy jak Halifaksy. Widać, że cała ta militarystyczna awiacja sprawia mu przyjemność. Wszystko to tak bardzo jest angażujące, że nawet tradycyjnie drewniane dialogi słuchających chłopców nie psują dobrego wrażenia.
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  Różowa inwazja

  Marcin Knyszyński

  Mirka Andolfo Mercy #2: Łowcy, kwiaty i krew
  

  
  Non Stop Comics kontynuuje Mercy  komiks autorstwa Mirki Andolfo, w którym horror miesza się z westernem i awanturniczą przygodą. No, przynajmniej tak określany jest w wielu recenzjach. Tymczasem wszystkich tych elementów jest tu jak na lekarstwo  a w ostatecznym rozrachunku to nawet dobrze. Wracamy do Stanów Zjednoczonych dziewiętnastego wieku w okolice Seattle.
Ekstrakt: 60%
[image: Mercy #2: Łowcy, kwiaty i krew]
Woodsburgh, małe miasteczko na Dzikim Zachodzie, ma swoją miejską legendę. Ponoć grasuje w nim Diabeł, który rozrywa na strzępy przypadkowych mieszkańców  wszystko wskazuje na to, że za pojawienie się potwora odpowiedzialny jest ród Swansonów. Lord Swanson przeprowadzał przed kilku laty jakieś dziwne eksperymenty w pobliskiej kopalni, gdzie doszło do tragedii. Straszliwe wydarzenia przeżyła jego żona Gloria, którą mieszkańcy cały czas obgadują za plecami. Tymczasem do Woodsburgh przybywa tajemnicza, przepiękna Lady Nolwenn Hellaine wraz ze swym lokajem, panem Goodwillem. Miasteczko zapomina na chwilę o swoich zgryzotach i w końcu coś się dzieje  panna Hellaine przykuwa wzrok, rozpala zmysły i hipnotyzuje. Ale również budzi pewien nieokreślony niepokój.
Czytelnik wie więcej niż mieszkańcy Woodsburgh. Drugi tom Mercy, złożony podobnie jak poprzedni z dwóch pojedynczych zeszytów, kontynuuje historię dokładnie od tego momentu, na którym zakończyliśmy pierwszy. Pojawiają się łowcy na usługach pani Swanson, mała Rory zachwycona jest swoją przywróconą z niebytu matką a sama panna Hellaine zaczyna zdradzać swoją prawdziwą naturę. Mirka Andolfo przyspiesza w końcu samą fabułę, choć ewidentnie widać, że przestała ją rozbudowywać. Po długim rozbiegu w tomie pierwszym, teraz odbiliśmy się do długiego skoku. Nadal za dużo nie wiemy o prawdziwym pochodzeniu zagrożenia, jakie zawisło nad Woodsburgh  ale wszystkie luźne wątki zostały w końcu zawiązane. Przerażające wydarzenia w kopalni, historia Swansonów, powód pojawienia się przybyszów  wszystko to zaczyna się spinać. I choć nie widzimy jeszcze całego obrazu, nie możemy zarzucić autorce niechlujności a fabule niespójności.
Dla kogo przeznaczona jest seria Mercy? Dla tych konsumentów popkultury, którym nie przeszkadza mieszanie nie przystających do siebie elementów składowych. Andolfo rysuje mangę  bez dwóch zdań. I robi to bezdyskusyjnie znakomicie. Kreska jest dopracowana, po japońsku ekspresyjna, postacie żywcem wyjęte z Czarodziejki z księżyca i  co najważniejsze  trochę nacechowane Zachodem, europejskością. Całość  nieco infantylna, różowa, landrynkowa i posypana brokatem. I w tej całej cukierkowatości pojawiają się obrzydliwe monstra, takie które również możemy znaleźć w komiksowej sztuce prosto z Japonii. Gore jest bardzo dosadne, takie prosto w twarz, skrajnie krwawe i brutalne. Akcja osadzona na Dzikim Zachodzie, ale zamknięta w małym miasteczku, które z powodzeniem mogłoby leżeć gdzieś pod Londynem. Horroru za bardzo nie ma, choć miał być  monstra przebijające się do naszej rzeczywistości są tak samo różowe jak ona sama.
Dziecku tego komiksu bym nie dał, dorosłemu również. Więc może powinni go czytać pełnoletni odbiorcy z nieźle zachowanym wewnętrznym dzieckiem, poszukiwacze niczym nie skrępowanej rozrywki (ale takiej skrojonej właśnie pod nich) bez śladu aspiracji do czegokolwiek bardziej wymagającego. Osobiście trudno mi wystawić Mercy wysoką ocenę, ale być może przez moje własne, recenzenckie gusta i oczekiwania.




Tytuł: Mercy #2: Łowcy, kwiaty i krew
Scenariusz: Mirka Andolfo
Data wydania: 28 kwietnia 2021
Rysunki: Mirka Andolfo
Przekład: Jacek Drewnowski
Wydawca:  Non Stop Comics
Cykl: Mercy
ISBN: 978-83-8230-047-5
Format: 64s. 170×260mm; oprawa twarda
Cena: 44,90
Gatunek: groza / horror, western
Zobacz w: Kulturowskazie
Ekstrakt: 60%
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  Jak zbudowano Donżon?

  Maciej Jasiński

  Christophe Blain, Blutch, Christophe Gaultier, Carlos Nine, Joann Sfar, Lewis Trondheim, Jean-Emmanuel Vermot-Desroches Donżon #2 (wyd. zbiorcze)
  

  
  Pierwszy tom serii Donżon był moim zdaniem najlepszym komiksem wydanym w Polsce w 2019 roku. Dlatego na drugą część czekałem z niecierpliwością i w końcu trafił w moje ręce. Tym razem jest to znacznie obszerniejszy tom, zawierający aż osiem albumów opowiadających o wydarzeniach, które doprowadziły do zbudowania donżonu. Są one oznaczone jako cykl Donżon: Świt, ale ten album zawiera również dwa komiksy z serii Donżon: Monstra, które przedstawiają historie konkretnych bohaterów, łączące się z głównym cyklem. Wszystko to sprawia, że dzieło Joanna Sfara i Lewisa Trondheima szokuje bogactwem świata i już od pierwszych stron zachęca, aby się w nim zanurzyć na wiele godzin.
Ekstrakt: 100%
[image: Donżon #2 (wyd. zbiorcze)]
Głównym bohaterem jest młody Hiacynt, dziedzic rodu de Cavallere, który przybywa do wielkiego miasta Antypolis aby nauczyć się wielu przydatnych rzeczy. Ma zapewniony nocleg u swojego stryja Florotto, który załatwia mu pracę u swego dobrego znajomego. Jednak pierwsze zadania młodego Hiacynta mają polegać na przekupywaniu ludzi i pomocy w fałszywych oskarżeniach. Bardzo szybko przekonuje się, że Antypolis to jedno wielkie cuchnące bagno. Króluje tam korupcja i zbrodnia, a bogacze robią świetne interesy nie przejmując się losem biedaków. Dlatego Hiacynt postanawia walczyć o sprawiedliwość jako zamaskowany bohater: Nocna Koszula.
To jednak nie jest po prostu komiks o odpowiedniku Zorro, który biega nocami ze szpadą w ręku. To znacznie bardziej złożona i rozbudowana historia. Sfar i Trondheim ukazują siły, które sprawują prawdziwą władzę w mieście. Wśród nich jest Gildia Zabójców, której najlepsza zabójczyni o imieniu Aleksandra jest obiektem miłości Hiacynta. Pokazują walkę o wpływy i efekty nieodpowiedzialnych politycznych decyzji.
Ubocznym skutkiem osłabiania Antypolis jest systematyczna rozbudowa posiadłości rodu de Cavallere. To tam znajdują azyl wszyscy, na którymi w mieście wystawiono list gończy albo po prostu chcą się ukryć. To właśnie to miejsce w przyszłości przekształci się w Donżon.
Bogactwo świata jest ogromne. Dopiero po lekturze tego albumu, można zrozumieć lepiej relacje pomiędzy bohaterami znanymi z pierwszego tomu. Pojawia się tu bowiem wiele postaci, które już czytelnicy doskonale znają z ich późniejszych chronologicznie przygód. Wśród nich np. smok Marvin, który w historii zatytułowanej Mój syn zabójca jest jeszcze smoczkiem w pieluszce, ale już potrafiącym odgryźć głowę jednym kłapnięciem paszczy. Świetnie się to wszystko uzupełnia i naprawdę warto po lekturze tego tomu wrócić do poprzedniego i przeczytać go ponownie.
Za oprawę graficzną odpowiada kilku autorów posługujących się różnymi stylami. Najlepiej prezentują się plansze, które stworzył Christophe Blain, autor znany w Polsce między innymi z komiksów Pirat Izaak i Kroniki dyplomatyczne. Odpowiada łącznie aż za cztery albumy składające się na ten tom. Dosyć podobny do Blaina styl zastosował Jean-Emmanuel Vermot-Desroches oraz Christophe Gaultier. Kreska Blutcha, która jest mniej humorystyczna, ale dzięki temu doskonale pasuje do najbrutalniejszej i najbardziej krwawej historii. Najmniej podobał mi się fragment, który narysował Carlos Nine  plansze sprawiają wrażenie tylko pośpiesznych szkiców, na które nałożono płaskie kolory. W porównaniu z bogactwem szczegółów kadrów Blaina  to duży przeskok.
To album który wciąga od pierwszych stron i trudno oderwać się od lektury. Świetne historie, czarny humor, przygoda, fantastyczne postacie  to wszystko wypełnia plansze tego komiksu. Już czekam na kolejny tom. A jeśli ktoś jeszcze nie poznał świata Donżonu, to powinien jak najszybciej do niego zajrzeć. Jeśli tylko ktoś lubi takie specyficzne poczucie humoru, jakie pojawiało się np. w serii Ralph Azham, pokocha i tę serię.
Plusy:
	specyficzny humor
	bogactwo świata
	doskonałe historie
	ilustracje, które stworzył Christophe Blain






Tytuł: Donżon #2 (wyd. zbiorcze)
Scenariusz: Lewis Trondheim, Joann Sfar
Data wydania: 18 listopada 2020
Rysunki: Blutch, Carlos Nine, Christophe Gaultier, Christophe Blain, Jean-Emmanuel Vermot-Desroches
Przekład: Wojciech Birek
Wydawca:  Timof i cisi wspólnicy
Cykl: Donżon
ISBN: 9788366347458
Format: 404s. 220x290 mm
Cena: 140,00
Gatunek: fantasy, humor / satyra
Zobacz w: Kulturowskazie
Ekstrakt: 100%
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  Mroki przeszłości

  Marcin Knyszyński

  Matt Holllingsworth, Klaus Janson, Sean Murphy Batman. Klątwa Białego Rycerza
  

  
  Batman. Biały rycerz był pierwszym komiksem sygnowanym logo DC Black Label. Nowa inicjatywa wydawnicza amerykańskiego potentata komiksowego okazała się wielką szansą dla Seana Murphyego  rysownika, który z rzadka próbował swych sił jako scenarzysta. Biały rycerz zainicjował Murphyverse, czyli miniuniwersum pozostające poza głównym kontinuum Detective Comics. Wydana właśnie przez Egmont Klątwa białego rycerza kontynuuje historię opowiedzianą we wspomnianym powyżej komiksie, idealnie wpisując się w założenia imprintu DC Black Label  podejścia do znanych postaci DC jeszcze raz, w oryginalny i rewolucyjny sposób.
Ekstrakt: 80%
[image: Batman. Klątwa Białego Rycerza]
To właśnie tutaj mit Batmana tworzony jest ponownie, w oderwaniu od osiemdziesięcioletniej tradycji i historii tej postaci. No, może nie całkiem  podstawowe fakty są zachowane, ale opowiedziane na nowo i w nieco zmienionym (rozszerzonym) kształcie. Batman. Biały rycerz to elseworld, więc swoboda twórcza Seana Murphyego nie była ograniczana zgoła niczym. Tylko w takim świecie można bez problemu zaakceptować dwie równolegle egzystujące wersje Harley Quinn (Harleen Quinzel w klasycznym kostiumie arlekina i niejaka Marian Drews w wyzywającym stroju z czasów The New 52) czy uleczonego Jokera, który jako rozsądny i zrównoważony Jack Napier, zajmuje stołek radnego Gotham. To w takim świecie Mr Freeze współpracuje z Bruceem Wayneem przy wynalezieniu lekarstwa dla swej żony i umierającego Alfreda, a sam Batman staje się zagrożeniem dla społeczeństwa.
Batman. Biały rycerz wprowadził kilka odstępstw i lekko zmodyfikował legendę Batmana. Kontynuacja, czyli omawiany dziś komiks Batman. Klątwa białego rycerza, idzie dalej  Bruce Wayne zaczyna poznawać prawdziwą historię swojego rodu, czytając pewien siedemnastowieczny manuskrypt, który wpadł przypadkiem w jego ręce. Joker ponownie ucieka z Arkham, aby wprowadzić w życie swój kolejny diaboliczny plan, ale nade wszystko walczy z próbującym wydostać się na powierzchnię własnym alter ego, reprezentowanym przez Jacka Napiera, Nightwing i Batgirl nadal działają pod egidą policyjnej organizacji antyterrorystycznej, Harley Quinn (ta dobra, oryginalna) pomaga Batmanowi (i chyba czuje do niego miętę  z wzajemnością) a ten stawić musi czoła postaci, którą fani wydawnictwa TM-Semic bardzo dobrze znają.
No właśnie. Sean Murphy wprowadza do swojego uniwersum postać wojownika o imieniu Jean-Paul Valley  czyli Azraela, członka Zakonu Świętego Dumasa. W latach dziewięćdziesiątych, kiedy to Bane złamał kręgosłup Batmana, Azrael kontynuował krucjatę człowieka-nietoperza w ekstremalnie brutalny, zgodny z ówczesnymi trendami, sposób. U Myrphyego wzajemna relacja Batmana i Azraela jest o wiele bardziej złożona, zaskakująca i naprawdę ciekawa  aby dotrzeć do prawdy o niej musimy dosłownie cofnąć się w czasie do siedemnastego wieku, kiedy to Zakon Świętego Dumasa walczył ze złem w przeklętej Dolinie Gotham, miasta jeszcze nie było, a ród Wayneów dopiero (a może już) zapuszczał tam korzenie. I to właśnie Azrael staje się głównym przeciwnikiem Batmana w tym tomie  Joker, wiadomo, stoi za kulisami, ale nie on tu jest na pierwszym planie.
Wątek sprzed ponad trzystu lat jest tu niezwykle istotny. To on bowiem buduje fundamenty dla całej, nowej, mitologii Batmana z murphyverse  ustawia dokładnie nasz czytelniczy punkt widzenia. Niespodzianką jest specjalny dodatek na końcu tomu  historia White Knight Presents: von Freeze, gdzie poznajemy historię wspomnianego już niemieckiego naukowca. Opowieść ta oderwana jest całkowicie od Klątwy i nie wzbogaca jej w żaden sposób  ale nie jest zła, taki właśnie dodatkowy komiks, uzupełniający zestaw albumów z alternatywnego uniwersum. Wielce oryginalnego uniwersum.
Sean Murphy nie boi się bowiem eksperymentować. Każda z ważnych postaci komiksu jest poważnie zmieniona, przepisana na nowo. Autor wyjawia tożsamości niektórych bohaterów, pokrywa Gotham lodem, co chwilę zabija taką postać, której śmierci mainstream by nie zniósł i opowiada na swój sposób te ważne momenty z historii, których nikt w podstawowym uniwersum DC nie odważyłby się zmienić.
Za ilustracje, podobnie jak w Białym rycerzu odpowiada sam scenarzysta. Mięśnie Batmana niemal eksplodują, wszyscy mają ostre rysy i szpiczaste nosy, scenografie kipią od szczegółów, a graficzne ekspozycje postaci są oszałamiające (patrz: Azrael). To jest dokładnie tak znakomita kreska jak w Tokyo Ghost  cyberpunkowy świat Myrphyego zapierał dech, a teraz jest przynajmniej tak samo dobrze.
Murphyverse się rozrasta. Batman. Klątwa białego rycerza jest komiksem bardzo dobrym pod względem scenariusza i absolutnie rewelacyjnym, jeśli chodzi o rysunek. Być może niedługo przeczytamy w naszym kraju serię o Harley Quinn tego świata  ostatni, szósty odcinek tej miniserii został właśnie wydany za oceanem. My tymczasem polecamy Klątwę bardzo mocno  to jeden z lepszych elseworldów DC, jakie możecie obecnie odwiedzić.




Tytuł: Batman. Klątwa Białego Rycerza
Scenariusz: Sean Murphy
Data wydania: 14 kwietnia 2021
Rysunki: Matt Holllingsworth, Klaus Janson, Sean Murphy
Wydawca:  Egmont
Cykl: Batman, DC Black Label
ISBN: 9788328159341
Format: 272s. 170x260mm
Cena: 89,99
Gatunek: superhero
Zobacz w: Kulturowskazie
Ekstrakt: 80%
  



  
  
  
  
  Magazyn Esensja - Magazyn Esensja nr 05 (CCVII) czerwiec 2021
  




  
  

  En Sabah Nur po raz kolejny

  Andrzej Goryl

  Victor Ibañez, Jeff Lemire, Humberto Ramos Extraordinary X-Men #2: Wojna Apocalypse'a
  

  
  Komiksy o grupie X-Men ukazują się od września 1963 roku. Prawie 57 lat. Przez ten czas ich przygody pisało wielu utalentowanych scenarzystów, m.in. Grant Morrison, Joss Whedon, Brian Michael Bendis, Chris Claremont, Jason Aaron, Warren Ellis i wielu innych. Nie wszyscy z nich prezentowali w tej serii (czy też seriach) pełnię swoich możliwości. Tak też jest niestety w przypadku Jeffa Lemirea  twórcy, który błyszczy w swoich autorskich seriach (Czarny Młot, Descender), jednak kiedy pracuje przy znanych markach, często sobie odpuszcza. W drugim tomie cyklu Extraordinary X-Men nie pokazuje niczego poza przyzwoitą, rzemieślniczą robotą.
Ekstrakt: 50%
[image: Extraordinary X-Men #2: Wojna Apocalypse'a]
Ale po kolei. Wojna Apocalypsea składa się z siedmiu zeszytów (6-12). Na ich łamach rozgrywa się wiele wydarzeń. Młodzi mutanci podróżują w czasie. Nightcrawler ma problemy z psychiką. Niespodziewanie Cerebra wykrywa sześciuset nowych homo superior w jednym miejscu. I zgodnie z tytułem  X-Men ponownie muszą zmierzyć się z Apocalypseem. Lemire porusza tematy, które nieraz przewijały się w komiksach o iksmenach. Nie oferuje nic nowego. Robi to całkiem poprawnie, ale nie dodaje za wiele od siebie. Jasne, wszystko jest poprawnie napisane i czyta się bez bólu, ale po twórcy Opowieści z hrabstwa Essex można by się spodziewać więcej. Całość pozbawiona jest jego autorskiego stylu, to idealnie nijaki produkt  ani dobry, ani też specjalnie zły. Czytając Wojnę Apocalypsea ma się wrażenie, że Lemire po prostu odbębnił dniówkę  po skończonej lekturze fabuła od razu ulatuje z pamięci.
Być może komiks spodoba się bardziej zagorzałym miłośników komiksów o mutantach  dostaną przecież całkiem przyzwoicie napisane przygody swoich ulubionych postaci. Co z tego, że niezbyt oryginalne? Dotychczas fanom to nie przeszkadzało.
Zwłaszcza, że rysunkowo jest całkiem nieźle. Humberto Ramos i Victor Ibañez to zdolni artyści. Obaj posługują się pełnymi energii stylami, dobrze pasującymi do przygód X-Men. Szczególnie widać to w pracach pierwszego z nich  rysunki Ramosa są bardziej uproszczone, wręcz graficiarskie, ale też cechuje je większa dynamika, dzięki czemu rysowane przez niego sceny walki wyglądają naprawdę efektownie. Z kolei bardziej szczegółowe kadry Ibañeza dobrze oddają spokojniejsze fragmenty fabuły.
Wojna Apocalypsea to typowy średniak. Niech was nie zmyli nazwisko Lemirea na okładce  równie dobrze ten album mógłby pisać ktokolwiek inny, nie ma tu niczego, co mogłoby zachwycić kogoś kto nie jest fanem komiksów o mutantach.
Plusy:
	Poprawnie napisany scenariusz
	Rysunki Ramosa i Ibañeza


Minusy:
	Sztampowa fabuła
	Brak oryginalnych pomysłów






Tytuł: Extraordinary X-Men #2: Wojna Apocalypse'a
Scenariusz: Jeff Lemire
Data wydania: 23 maja 2019
Rysunki: Victor Ibañez, Humberto Ramos
Przekład: Maria Jaszczurowska
Wydawca:  Egmont
Cykl: Extraordinary X-Men
ISBN: 9788328141940
Format: 160s. 167x255mm
Cena: 39,99
Gatunek: superhero
Zobacz w: Kulturowskazie
Ekstrakt: 50%
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  W gnieździe os

  Sebastian Chosiński

  Romuald Gleyse, Jean-Françoise Vivier Agatha Christie: Herkules Poirot. Tajemnicza historia w Styles
  

  
  To właśnie od wydania tej powieści zaczęła się kariery Agathy Christie jako autorki bestsellerowych kryminałów. To właśnie w tej powieści po raz pierwszy zaistniał genialny detektyw światowej sławy Herkules Poirot. To właśnie tę powieść przerobiono na komiks i wydano z okazji stulecia publikacji. Chodzi o Tajemniczą historię w Styles.
Ekstrakt: 60%
[image: Agatha Christie: Herkules Poirot. Tajemnicza historia w Styles]
W ubiegłym roku minęła dokładnie setna rocznica od publikacji pierwszej powieści kryminalnej światowej mistrzyni zbrodni, czyli Agathy Christie. Przygotowując się do niej, szwajcarska (genewska) oficyna Paquet już w 2017 roku zaczęła wydawać komiksowe adaptacje najsłynniejszych opowieści detektywistycznych brytyjskiej autorki. Na początek ukazały się Noc w bibliotece (z panną Marple w roli głównej), Tajemniczy przeciwnik (z lubiącym wplątywać się w niebezpieczne przygody małżeństwem Beresfordów) oraz Morderstwo w Orient Expressie, w którym pojawił się sympatyczny, choć zadufany w sobie (aczkolwiek nie bez powodu) Herkules Poirot. A to był zaledwie początek. Dopiero później nastąpił prawdziwy wysyp i kolejno ukazały się: Tajemnicza historia w Styles, Śmierć na Nilu, a całkiem niedawno także A.B.C. i Rendez-vous ze śmiercią  wszystkie zaliczane do kanonu śledztw prowadzonych przez belgijskiego detektywa.
Tajemniczą historię w Styles Christie napisała w samym środku pierwszej wojny światowej, to jest w 1916 roku. Do sprzedaży powieść trafiła jednak dopiero cztery lata później, kiedy już ucichły armaty, a Europa zaczęła lizać rany i powoli odbudowywać się ze zniszczeń (choć oczywiście nie wszystkim krajom było to w tym momencie dane). Co ciekawe, pierwsza książka z Herkulesem Poirot najpierw ukazała się w Stanach Zjednoczonych, a dopiero po roku w ojczyźnie pisarki. Adaptacji tego dzieła podjął się francuski scenarzysta Jean-François Vivier i było to pierwsze jego podejście do tak lekkiego tematu. Wcześniej bowiem specjalizował się w komiksach wojennych (Herr Doktor, 2015-2021; Geneviève de Gaulle-Anthonioz, 2019) oraz biograficznych, nierzadko o tematyce stricte religijnej (Franz Stock, 2016; Maksymilian Kolbe. Święty w Auschwitz, 2019; Bazylika Sacré-Cœur na Montmarte, 2020). Wzięcie na warsztat klasycznego kryminału musiało być dla miłą odskocznią.
Akcja komiksu, który notabene jest bardzo wierną adaptacją powieści, rozgrywa się w czasie wojny. Młody żołnierz Arthur Hastings z powodu odniesionych na froncie ran zostaje odesłany do Anglii i zdemobilizowany. W Londynie na ulicy spotyka przypadkowo Johna Cavendisha, swego przyjaciela z czasów nastoletnich, który  jak przed laty  zaprasza go do spędzenie kilku dni (a może i więcej) w jego rodzinnej posiadłości Styles Court. Hastings, który i tak nie ma nic lepszego do roboty, wyrusza więc na wieś, aby odetchnąć po frontowych trudach. Jak się okazuje, wpada prosto w gniazdo os. Sytuacja w rodzinie Johna jest bowiem nadzwyczaj skomplikowana. Obecną właścicielką majątku jest macocha braci Cavendishów (drugi z nich to Lawrence), która wyszła za ich ojca, gdy ten owdowiał. A potem ona sama została wdową i wtedy skutecznie zakręcił się wokół niej znacznie od Emily młodszy Alfred Inglethorp  człowiek, o którym niemal wszyscy mówią to samo: odrażający typ. I takie też jest pierwsze wrażenie Arthura.
Cała rodzina Cavendishów (dochodzi do tego jeszcze żona Johna, piękna Mary) jest nastawiona do niego skrajnie negatywnie. Nikt nie wierzy w jego wielką miłość do starej Emily; podejrzewają, że chodzi mu tylko o pieniądze. A jak na razie, wszystko wskazuje na to, że po śmierci macochy, to on będzie głównym spadkobiercą. I chociaż pasierbowie wraz z Mary starają się staruszce otworzyć oczy, na nic się to zdaje  kobieta wydaje się być zaślepiona. Sytuacja w Styles Court jest więc skrajnie napięta i nie rozładowuje jej nawet opuszczenie posiadłości przez Evelyne Howard, która porzuca pracę sekretarki dziedziczki, nie mogąc dogadać się z jej mężem (który zresztą jest jej dalszym krewnym). Zbrodnia dosłownie wisi w powietrzu i chyba nikt nie jest zaskoczony, kiedy wreszcie zostaje popełniona. Ktoś w nocy truje Emily strychniną.
Na szczęście we wsi przebywa, uciekłszy z ogarniętej wojną ojczyzny, światowej sławy detektyw Herkules Poirot, którego Hastings poznał jeszcze przed wojną i z wielką radością natknął się na niego w Styles. Teraz właśnie do niego kieruje kroki z prośbą, aby rozwiązał on zagadkę śmierci Emily Inglethorp. Podstawowym i najpoważniejszym problemem jest bowiem nie to, że brakuje podejrzanych, ale że jest ich tak wielu. Chociaż oczywiście w pierwszej kolejności oczy wszystkich kierują się na Alfreda. Gdyby to od Cavendishów zależało bez procesu i wyroku wysłaliby go na szafot. Tyle że odrażający Inglethorp ma na czas śmierci małżonki niepodważalne, jak się wydaje, alibi. Poirot musi więc skupić się także na innych członkach rodziny, mieszkańcach i stałych bywalcach Styles Court. A jest ich sporo: od szpitalnej pielęgniarki Cynthii Murdoch po lekarza-toksykologa Bauersteina, a do tego służące, ogrodnicy Na dodatek prawie każdy coś ukrywa i nie mówi detektywowi całej prawdy.
Kto czytał książkę, ten zdaje sobie sprawę, jak zagmatwana jest jej fabuła i na jakim haczyku zawieszone zostało rozwiązanie zagadki. Vivier musi się więc sporo natrudzić, aby właściwie przedstawić najważniejsze wątki i żadnego z nich nie pominąć. Ułatwia mu to nieco pożyczona od Agathy Christie forma narracji  przebieg wydarzeń poznajemy dzięki opowieści Arthura Hastingsa, co pozwala na zastosowanie od czasu do czasu fabularnego skrótu i dzięki temu utrzymanie objętości w przewidzianym dla niej przez wydawcę formacie. Mimo że Tajemnicza historia w Styles była debiutem pisarki, znać już w niej rękę przyszłej mistrzyni; francuski scenarzysta podszedł do tekstu Brytyjki z pietyzmem i wybronił się. Szkoda, niestety, że tego samego nie można powiedzieć o pracy grafika, którego bardzo prosta kreska (na dodatek z grubymi konturami i z ledwo co zarysowanym drugim planem oraz tłem) dużo bardziej pasowałaby do komiksów dla dzieci, a nie jak najbardziej poważnego detektywistycznego opowiadania. Ten styl rysowania sprawia też, że Poirot zbyt często zdaje się być postacią komiczną, zamiast ironiczną.




Tytuł: Agatha Christie: Herkules Poirot. Tajemnicza historia w Styles
Scenariusz: Jean-Françoise Vivier
Data wydania: 1 stycznia 2019
Rysunki: Romuald Gleyse
Przekład: Paweł Łapiński
Wydawca:  Egmont
Cykl: Agatha Christie
ISBN: 9788328158474
Format: 64s. 216x285mm
Cena: 34,99
Gatunek: kryminał
Zobacz w: Kulturowskazie
Ekstrakt: 60%
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  Nie tylko cyfra w statystyce

  Agata Włodarczyk

  Fabien Toulme Odyseja Hakima #1: Z Syrii do Turcji
  

  
  Kiedy człowiek staje się tylko cyferką w tabelce, trudno o empatię. Gdy Fabien Toulmé to zrozumiał, postanowił poznać historie ludzi, którzy desperacko próbowali uciec do Europy z jedynego znanego im świata. Tak poznał Hakima (imię zmienione), młodego Syryjczyka, który opowiedział mu o swojej przeprawie.
Ekstrakt: 90%
[image: Odyseja Hakima #1: Z Syrii do Turcji]
Dorastanie w kraju, w którym niepodzielne rządy sprawuje dyktator, wydaje się niewiele różnić od zwykłego, a jednak dalekie jest od zwyczajności: wystarczy, aby naskarżył na nas dzieciak z tej samej grupy etnicznej, co prezydent, aby wpędzić w kłopoty; czekanie na kumpli pod parkiem zwróci uwagę służb specjalnych i może zakończyć się nawet aresztowaniem. Jak żyć w kraju, w którym, chociaż oficjalnie są wybory, to na karcie wyborczej znajdować się będzie tylko jedno nazwisko, przy którym postawienia krzyżyka pilnuje wojsko? Jak zostać, kiedy wypowiedzenie złego słowa przeciw aktualnej władzy może grozić więzieniem, policja strzela do ludzi na ulicach, a zatrzymanym i torturowanym można być właściwie za nic? Hakim nie był w stanie  po tym, gdy powoli odbierano mu, kawałek po kawałku, poczucie normalności, niszczono marzenia i upadlano  wyjechał. Niestety, nie po raz ostatni.
Odyseja Hakima to projekt z jednej strony biograficzny, a z drugiej głęboko społecznie zaangażowany. Toulmé chce nie tyle przedstawić historię jednostki (uciekiniera, uchodźcy, ogrodnika, męża i ojca), ale przede wszystkim pokazać czytelnikom, że za każdym numerem w statystyce kryje się człowiek oraz jego historia. Hakim po prostu zgodził się być tym, który opowie o swoim losie. Nasz tytułowy bohater staje się głosem nie tylko swoim, ale również wszystkich innych, którzy nigdy nie dotarli do nowego kraju albo nie zostali zapytani o to, jak tam trafili. Jednocześnie pozostaje po prostu Hakimem  synem ogrodnika, początkującym właścicielem ogrodniczej szkółki, facetem, który chce po prostu żyć.
Niełatwe zadanie postawił sobie Toulmé  przekształcenie opowieści w komiks z zachowaniem anonimowości, o którą prosił Hakim, oraz odnalezienie w sobie otwartości na to, co usłyszy, nawet jeśli będzie to historia przerażająca czy pełna cierpienia. W dużej mierze autorowi pierwszego tomu Odysei się to udało  poszczególne rozdziały czyta się płynnie, a przedstawiony w nich Hakim szybko zaskarbia sobie naszą sympatię. Krótkie wstawki wyjaśniają co bardziej złożone aspekty historii najnowszej Syrii, osadzając nas w odpowiednim kontekście. Jednocześnie nie zostajemy faktami przytłoczeni  jest ich dość, abyśmy się nie pogubili.
Toulmé rysuje swoją opowieść sprawnie, unikając dramatyzujących zabiegów fabularnych. Jego styl rysunku przypominający nieco kierowane do dzieci animacje sprawia, że w bardziej drastycznych momentach opowieści Hakima możemy skupić się na wydarzeniach, a nie przedstawieniach trupów na ulicach czy scen tortur. Zastosowanie dwóch kluczy kolorystycznych  niebieskiego, chłodnego dla teraźniejszości oraz żółtego, ciepłego dla przeszłości  nakierowuje również nasze odbieranie kolejnych kadrów, sugerując, że chociaż Hakim znalazł nowy dom we Francji, niekoniecznie jest w nim tak szczęśliwy, jak był w Syrii.
Pierwszy tom Odysei Hakima przede wszystkim przybliża nam historię człowieka, którego najchętniej zamknęlibyśmy w wygodnych poznawczo i emocjonalnie statystykach. Sprawia, że musimy się nieco bardziej pochylić nad problemem uchodźstwa  w skali tak indywidualnej, jak też bardziej globalnej. To smutna opowieść, nawet jeśli ostatecznie ma skończyć się dla naszego bohatera w miarę dobrze.
Plusy:
	przytoczony kontekst: historia oraz społeczne relacje w Syrii
	określenie przez Toulmé swojego stosunku wobec historii
	umniejszenie przemocy doświadczanej przez Hakima bez jej trywializowania
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Tytuł oryginalny: LOdyssée dHakim T01: De la Syrie à la Turquie
Scenariusz: Fabien Toulme
Data wydania: 23 listopada 2019
Rysunki: Fabien Toulme
Przekład: Wojciech Birek
Wydawca:  Non Stop Comics
Cykl: Odyseja Hakima
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Gatunek: obyczajowy
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  Troszkę słabiej, ale nadal doskonale

  Marcin Osuch

  David Etien, Serge Le Tendre, Regis Loisel W poszukiwaniu ptaka czasu. Cykl I #6: Kryll
  

  
  Można narzekać na częstość ukazywania się kolejnych tomów W poszukiwaniu ptaka czasu, ale z pewnością po lekturze szóstej części, znakomita większość czytelników stwierdzi, że czekać warto było.
Ekstrakt: 90%
[image: W poszukiwaniu ptaka czasu. Cykl I #6: Kryll]
Pierwszy album prequelowej serii został wydany w dwutysięcznym roku, od ukazania się ostatniego tomu Złodziej woli minęły prawie cztery lata. Niby wiadomo, o co chodzi w całej serii, ale po takim czasie szczegóły umykają i chyba warto konieczne będzie małe odświeżenie pamięci. Swoją drogą, ciekawe ilu czytelników podobnie jak ja, lepiej pamięta pierwszą serię W poszukiwaniu ptaka czasu opublikowaną jeszcze w Komiksie? Wracając do Bragona, zakochany w Marze, postanawia zostać rycerzem. Przy tej okazji dowiadujemy się skąd dokładnie, jak zaczęła się jego znajomość ze słynnym Łowcą. Coś jednak poszło nie tak. W Akbarze świecie stworzonym przez Loisela i Le Tendrea, istnieją także mroczne siły reprezentowane przez Zakon Znaku. To za jego sprawą, Bragon opętany przez złodzieja woli, zabił ojca Mary. Uważni czytelnicy pamiętają, że zabił jeszcze kogoś. To ważny fakt z punktu widzenia wydarzeń rozgrywających się w szóstym tomu serii.
Mara zrozumiała, że Bragon nie był sobą, ale nie mogła znaleźć siły, aby mu wybaczyć. Całe to wydarzenie spowodowało, że jeszcze mocniej zamknęła się nad studiowaniem Księgi Bogów, co miało swoje dramatyczne zakończenie w oryginalnej, pierwszej serii W poszukiwaniu ptaka czasu. Sam Bragon, też nie miał głowy do miłostek, bo musiał zająć się pochówkiem matki. Teraz całą swoją nienawiść zwrócił ku Zakonowi Znaku, ścigając i mordując bezlitośnie jego przedstawicieli. I trzeba przyznać, że jest coś przerażającego w tej jego zajadłości. Jednak Zakon też nie stracił jeszcze kłów i knuje, aby dopaść Bragona. Do tego właśnie ma zostać wykorzystana tytułowa Kryll, kobieta z ludu Meridian. Loisel i Le Tendre prowadzą wielowymiarową intrygę. Z jednej strony chodzi o życie Bragona. Tutaj, co prawda nie ma wątpliwości, że przeżyje, ale zawsze jest możliwość, że coś nieprzyjemnego spotka inną sympatyczną postać, która pojawiła się w tej odsłonie serii. Z drugiej strony, za sprawą atrakcyjnej Kryll zawiązuje się wątek uczuciowo-erotyczny. Pomysł bardzo dobry, zwłaszcza uwzględniając zniszczone relacje Bragona z Marą, realizacja całkiem niezłe, natomiast trochę zawiodło mnie zakończenie. Nie zdradzając szczegółów, autorzy poszli nieco na łatwiznę, chyba że zaskoczą nas kontynuacją wątku w kolejnym albumie.
Pierwsza, pamiętna seria miała w sobie lekki posmak fantasy z przymrużeniem oka. Polski czytelnik jeszcze nie do końca wiedział, z czym ma do czynienia (porównać można było tylko Thorgalem), ale czuło się, że jest to dzieło nieszablonowe. W drugiej, prequelowej odsłonie twórcy zrezygnowali z pastiszu, bez najmniejszej straty dla całości. I tylko żal pozostaje, że na kolejny odcinek trzeba będzie czekać trzy, cztery lata.




Tytuł: W poszukiwaniu ptaka czasu. Cykl I #6: Kryll
Scenariusz: Serge Le Tendre, Regis Loisel
Data wydania: maj 2021
Rysunki: David Etien
Przekład: Wojciech Birek
Wydawca:  Egmont
Cykl: W poszukiwaniu ptaka czasu. Cykl I, W poszukiwaniu Ptaka Czasu
Format: 64s. 215x290 mm
Cena: 34,99
Gatunek: fantasy
Zobacz w: Kulturowskazie
Ekstrakt: 90%
  



  
  
  
  
  Magazyn Esensja - Magazyn Esensja nr 05 (CCVII) czerwiec 2021
  




  
  

  Radosna rozpierducha

  Dagmara Trembicka-Brzozowska

  Scotch Arleston, Jean-Louis Mourier Trolle z Troy #1 (wyd. zbiorcze)
  

  
  Po pewnym znużeniu przygodami Lanfeusta w głównej serii o Troy, Trolle z Troy przynoszą powiew świeżości, miejscami masę niepoprawnej rozrywki i ogrom lekkości, które były temu komiksowi potrzebne.
Ekstrakt: 80%
[image: Trolle z Troy #1 (wyd. zbiorcze)]
Fabuła jest prosta jak w bajce. Na planecie Troy obok ludzi mieszkają też trolle  supersilne, włochate, o zróżnicowanym poziomie kultury, ale za to jednolicie wysokim poziomie zamiłowania do mięsa. Homo sapiens postanawiają się potworów pozbyć za pomocą magii, wykorzystując je przy okazji do niewolniczej pracy. Ocalali z rajdu na jedną z trollich wiosek: sprytny Tetram i jego adoptowana córka, ludzka dziewczyna Waha, wyruszają na ratunek pobratymcom. Ich wyprawa będzie obfitowała w wydarzenia o tyle zabawne, co brutalne.
Tetram i Waha przetaczają się przez Troy jak dwa beztroskie walce drogowe: porywają, pożerają, dokonują niefrasobliwych zniszczeń i radosnych rzezi. Troll przyjmuje tu rolę mentora swojej nieowłosionej, acz entuzjastycznej podopiecznej, wprowadzając ją w tajniki relacji z ludźmi (na ten przykład  jak pytać o wskazówki, zamiast wybijać je z ofiary wraz z zębami). Jednocześnie jest stereotypowym ojczulkiem (bo kto lepiej niż on ochroni córkę przed spojrzeniami lubieżnych chłopców?). Waha zdecydowanie odrzuca swoje ludzkie dziedzictwo, może z wyjątkiem nielicznych przydatnych drobiazgów, co skutkuje sporą liczbą gagów czy nieporozumień, podsycając komediowy charakter komiksu. Tak naprawdę jedynym dysonansem, jaki może tu znaleźć czytelnik i odczuć dyskomfort, jest często obecny na kartach kanibalizm: trolle lubią ludzinę, Waha uznaje się za trolla, więc zdecydowanie nie ma nic przeciwko wszamaniu jakiegoś biednego strażnika czy rybaka. Jeśli to nam nie przeszkadza  Trolle z Troy okażą się doskonałym komiksem rozrywkowym.
Nad scenariuszem standardowo pracował Christophe Arleston, rysunkiem z kolei zajął się Jean-Louis Mourier, u nas znany też z serii Ognie Askellu. Poradził sobie bardzo dobrze: postaci są miłe dla oka i wyglądają fantastycznie, sceny są dynamiczne i pełne ruchu. Zachował też stylistykę zbliżoną do tej, którą wcześniej wypracował Didier Tarquin, rysownik pierwszych tomów o Troy, dzięki czemu Trolle są spójne z cyklem. Kolory nakładał Claude Guth i tu też mamy do czynienia z porządną, rzemieślniczą robotą cieszącą oko.
Trolle z Troy w pierwszym tomie  swoją drogą tworzącym zamkniętą historię  zaprezentowały się jako superprzyjemna, przygodowa opowieść podlana pewną ilością krwi i flaków. Jest nieco chaotycznie  bo to w końcu trolle  i bardzo zabawnie. Oczywiście nie jest to komiks definiujący gatunek czy tworzący nowe, ambitne nurty  ale to powrót do świetnej zabawy, jaką serwował Lanfeust z Troy, barwnych przygód i czystej rozrywki. Oby kolejny tom doskoczył do tak podwieszonej poprzeczki!
Plusy:
	lejący się ze stron humor (chociaż momentami przaśny)
	ciekawie napisani bohaterowie
	czysta, komiksowa rozrywka


Minusy:
	mało komfortowe sceny kanibalizmu






Tytuł: Trolle z Troy #1 (wyd. zbiorcze)
Scenariusz: Scotch Arleston
Data wydania: 20 listopada 2019
Rysunki: Jean-Louis Mourier
Przekład: Maria Mosiewicz
Wydawca:  Egmont
Cykl: Trolle z Troy
ISBN: 9788328197039
Format: 200s. 216x285mm
Cena: 99,99
Gatunek: humor / satyra
Zobacz w: Kulturowskazie
Ekstrakt: 80%
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  Krew na zboczach Etny

  Marcin Knyszyński

  Vincent Bourgeau, Ronan Toulhoat Ira Dei #2: Prawo łupu
  

  
  Po dość długiej, ponad półtorarocznej, przerwie wydawnictwo Taurus Media powraca do awanturniczej opowieści z akcją osadzoną na Sycylii. Cofamy się w czasie o niemal tysiąc lat  drugi tom Ira Dei, ze scenariuszem Vincenta Bourgeau i rysunkami Ronana Toulhoata, rozpoczyna się krótko po wydarzeniach tomu pierwszego. Idzie wojna.
Ekstrakt: 60%
[image: Ira Dei #2: Prawo łupu]
Głównym bohaterem tomu pierwszego był normandzki książę Robert, zdradzony przez Kościół i uwięziony w jakiejś anatolijskiej kopalni soli. Kardynałowie, którzy upozorowali jego śmierć, podjęli chyba niezbyt rozsądną decyzję  postanowili wysłać go potem na Sycylię, aby wkradł się w łaski Haralda, dowódcy jednej z armii pozostającej na usługach Cesarstwa Bizantyjskiego. Robert (noszący teraz dla niepoznaki imię Tankred) przekonany, że to Bizancjum stoi za jego krzywdami, bardzo szybko realizuje własne cele  razem z oddziałami Haralda zdobywa twierdzę Taorminę a także legendarne złoto Kaidów ukryte w jej podziemiach. Na koniec, jak to zwykle bywa, prawda wychodzi na jaw. Towarzyszący Robertowi/Tankredowi diakon Szczepan zostaje uwięziony zaraz po tym, gdy nasz bohater dowiaduje się o tym, kto tak naprawdę pozbawił go tytułu i honoru.
Drugi tom Ira Dei, noszący tytuł Prawo łupu, zabiera nas do Katanii, gdzie ma niedługo dojść do spotkania oddziałów Haralda z potężną armią wielkiego bizantyjskiego generała Maniakesa. Konstantynopol chce mieć Sycylię dla siebie, zatem trzeba szybko uporać się z arabskim emirem, w którego rękach jest cała wyspa. Zbliża się jesień 1040 roku i wielka bitwa pod Troiną  ale zanim do niej dojdzie, będą miały miejsce najróżniejsze spiski, podchody, pojedynki i knowania. Taki to jest właśnie komiks  awantura, przygoda, walka, zdradzieccy towarzysze, bezlitośni dowódcy i krew bez ustanku lejąca się na sycylijską ziemię.
Tankred nie jest już głównym bohaterem. Narratorem jest diakon Szczepan uwięziony w metalowej klatce i wystawiony na widok publiczny  trudno jednak również i jego nazwać najważniejszą postacią w komiksie. Przyczyną tego stanu rzeczy może być to, że tak właściwie nie ma ani jednego pozytywnego bohatera. Każdy dba o własne interesy, wczorajsza przyjaźń dziś już nie istnieje, szacunek zdobywany jest przemocą, nie ma zaufania, honoru i zasad. Vincent Bourgeau w pierwszym tomie jeszcze dawał nadzieję na to, że w średniowiecznych realiach nieustannej wojny istnieją jakiekolwiek pozytywne, niezbywalne wartości. Teraz przestał i kreuje świat zepsuty, zdradziecki i bardzo nieprzyjazny.
Trwa wojna, więc trudno o dobre postacie. Czytelnik nie ma za bardzo komu kibicować, bo trudno wczuć się tu w położenie kogokolwiek, bez uczucia odrazy (choćby najmniejszej). I to właśnie jest tu najciekawsze  mamy do czynienia z europejskim komiksem awanturniczo-przygodowym, z akcją osadzoną w czasach średniowiecza, ale zamiast być wciągniętym mocno w historię, stoimy z boku i zastanawiamy się, komu pierwszemu powinie się noga. I komukolwiek się to przydarzy  nie będziemy go żałować.
Ronan Toulhoat rysuje całkiem nieźle. Po europejsku, z charakterystycznymi rzutami z lotu ptaka i w miarę szczegółowo. W miarę  bo gdy się przyjrzymy dokładnie, zaczniemy się czepiać. Grafik nazywa swój styl nerwowym  i czasem to po prostu widać. Ale trzeba przyznać, że bitwy rysuje epicko.
Drugi tom Ira Dei kończy tak zwany pierwszy cykl. Być może za jakiś czas przeczytamy drugi. Omawiany dziś komiks nie jest ani najważniejszą, ani najlepszą pozycją na polskim runku  przyzwoita rzecz po prostu.
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Wydawca:  Taurus Media
Cykl: Ira Dei
ISBN: 978-83-65465-61-0
Format: 56s. 215x290 mm
Cena: 45,00
Gatunek: historyczny
Zobacz w: Kulturowskazie
Ekstrakt: 60%
  



  
  
  
  
  Magazyn Esensja - Magazyn Esensja nr 05 (CCVII) czerwiec 2021
  




  
  

  Kropki i kreski

  Aleksander Krukowski

  Alberto Breccia Mity Cthulhu
  

  
  Proza Lovecrafta jest bardzo trudna w adaptacjach, jednak wciąż rosnąca popularność tego autora sprawia równocześnie, że twórcy różnych mediów (filmów, seriali, mangi czy komiksu) coraz częściej wracają do Samotnika z Providence. Wychodzi im to różnie, czasem lepiej, zwykle gorzej. Alberto Breccia podejmuje tę próbę  i ląduje stanowczo w drugiej kategorii.
[image: Mity Cthulhu]
Zacznijmy od tego, dlaczego Lovecrafta ciężko się przekłada (intersemiotycznie). Ano dlatego, że jego literatura jest w większości przypadków mało dynamiczna. Lovecraft nie był pisarzem kładącym nacisk na wartką akcję i błyskotliwe dialogi. Zależało mu na tworzeniu klimatu  i to bardzo konkretnego klimatu: grozy, niesamowitości, kosmicznego osamotnienia i przerażenia. Świat przedstawiany w prozie Lovecrafta jest tak zły i groźny, że często nie da się tego wyrazić, bo przekracza to możliwości ludzkiego języka.
A jak coś jest tak złe, to tym bardziej trudno to przedstawić  stąd problemy z ekranizacjami czy komiksami. W Mitach Cthulhu Alberto Breccia dobrze zdaje sobie sprawę z tej trudności i wybiera interesujące w teorii rozwiązanie: przechodzi w przedstawienia abstrakcyjne. Cała niewyobrażalna potworność z prozy Lovecrafta staje się abstrakcyjną chmurą kropek i kresek budzących czasem jakieś skojarzenia, częściej jednak  zupełnie jałowych. Założenie było warte przetestowania, niestety wynik rozczarowuje, ponieważ abstrakcje Breccii nie budują Lovecraftowskiej grozy.
Na tym nie koniec. Jedną z podstaw komiksopisarstwa jest niepowtarzanie tych samych informacji na dwa sposoby: wizualny i tekstowy. Chodzi więc o to, by nie opisywać tego, co jest przedstawiane na ilustracjach. Breccia to robi nieustannie, ale przyznać trzeba  w wielu przypadkach tylko to sprawia, że czytelnik w ogóle wie, co się dzieje. Gdyby nie te opisy symetryczne do ilustracji, nie dałoby się odtworzyć większości historii. Coś, co teoretycznie jest błędem cechującym początkujących scenarzystów, w przypadku Mitów Cthulhu jest po prostu mniejszym złem.
Zostają jeszcze same fabuły. Mamy tu wybór w zasadzie największych hitów Lovecrafta: Zgrozę w Dunwich, Zew Cthulhu, Kolor z innego wszechświata, Widmo nad Innsmouth itd. W sumie 9 opowiadań na 120 stronach. Autorem adaptacji jest Norberto Buscaglia. Niestety konieczna skrótowość oraz pewne zmiany wobec oryginałów sprawiają, że te historyjki przestają angażować odbiorcę. Nie straszą nas, ani nawet nie wzbudzają ciekawości, co będzie dalej. W zasadzie jedyne napięcie, jakie budziły we mnie Mity Cthulhu brało się z chęci zobaczenia, co jeszcze udało się w nich zepsuć, jakie rozczarowania czekają na następnych stronach. To dość sadystyczna przyjemność i wątpię, by rezonowała z tym, co chciał w swojej twórczości osiągnąć Lovecraft.
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  Gdzie się podział tamten Thorgal?

  Dagmara Trembicka-Brzozowska

  Yann le Pennetier, Frédéric Vignaux Thorgal #37: Pustelnik ze Skellingaru (oprawa twarda)
  

  
  Pustelnik ze Skellingaru to pierwszy tom głównej serii o Thorgalu, w którego powstaniu nie brali udziału ani Jean Van Hamme, ani Grzegorz Rosiński. Efekt jest dyskusyjny.
Ekstrakt: 40%
[image: Thorgal #37: Pustelnik ze Skellingaru (oprawa twarda)]
Niby dostajemy tu wszystko, co w Thorgalach było zwykle obecne: zawiązanie akcji oparte na poczuciu obowiązku protagonisty, interwencje bogów, cwanych jarlów, piękne wieszczki, tajemniczą postać prawdopodobnie wykorzystującą słabości maluczkich  czyli tytułowego pustelnika  a także okazjonalne wycieczki do sennych wymiarów, w których czeka m.in. Kriss de Valnor. Mimo to komiks nie składa się w zbyt ładną całość  za dużo w nim niedomówień i rozwiązań deus ex machina. I to wszystko mimo tego, że scenarzysta, Yann, usiłuje domknąć kilka wątków z przeszłości dzielnego wikinga, wiszących nad historią jak sęp nad padliną.
Zacznijmy od tego, że wyprawę Thorgala inicjuje niespodziewane pojawienie się i śmierć córki mężczyzny, którego zabił jako Shaigan. U celu tak rozpoczętej podróży bohater spotyka sprytnego jarla, który wciąga go w dyskusję o wolności i odpowiedzialności (tu Thorgal zaprezentował łącznie dwa przemówienia i kilka dodatkowych dialogów na temat istoty wolności  zupełnie jakby Yann pobierał lekcje u scenarzystów animacji Team America). Na samej wyspie Skellingar mamy też przykład 17tonowego głazu, którego nie można poruszyć  jakkolwiek oczywiście są osoby, które mogą. Tylko nie wiadomo jak, dlaczego ani czy maczali w tym palce bogowie, bo nikt tego czytelnikowi nie wyjaśnia, mimo że to fabularnie istotne. Takich dziwnych momentów czy niedoróbek jest w Pustelniku ze Skellingaru sporo.
Graficznie jest w porządku  Fred Vignaux to dobry rzemieślnik i chociaż jego rysunek nie zachwyca, to w żaden sposób też nie przeszkadza.
Nie jest to dobry Thorgal. Yann nie do końca radzi sobie jako scenarzysta i nawet gdy usiłuje domknąć dawne wątki, by móc zacząć nowy rozdział historii, to robi to dość nieporadnie. I nie jest to narzekanie kiedyś to były czasy, teraz to nie ma czasów  czysto obiektywnie Pustelnik to słabo napisany, chociaż nieźle narysowany komiks.
Plusy:
	porządny rysunek
	domykanie dawnych wątków


Minusy:
	narracyjne nieciągłości
	nielogiczności
	deus ex machina
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  Deadpool zabija czytelnika rozczarowaniem

  Piotr Pi Gołębiewski

  Gerry Duggan, Mike Hawthorne, Scott Koblish, Matteo Lolli Deadpool #13: Uniwersum Marvela zabija Deadpoola
  

  
  W 2012 pojawił się komiks Deadpool Kills the Marvel Universe. Sześć lat później role się odwróciły. Możemy się o tym przekonać, sięgając po trzynasty album o przygodach Najemnika z Nawijką z podtytułem Uniwersum Marvela zabija Deadpoola. Przy okazji są to jego ostatnie przygody w ramach cyklu Marvel Now! 2.0.
Ekstrakt: 50%
[image: Deadpool #13: Uniwersum Marvela zabija Deadpoola]
Sporo się działo w życiu Deadpoola, od kiedy świat Marvela został poprzestawiany w wyniku Tajnych wojen. Startował z pozycji megagwiazdy i jednego z najpopularniejszych superbohaterów w Ameryce, a skończył jako najbardziej znienawidzony mutant świata. Być może zadziałało fatum, które prześladuje naszego bohatera, ale też powiedzmy sobie szczerze, że sam uczciwie zapracował sobie na swój los. Załamany i zniechęcony, postanowił coś z tym zrobić. I jak zwykle, zadziałał po swojemu. Ukradł pewnym szemranym typkom dwadzieścia milionów dolarów i obiecał je przekazać temu, kto go zabije.
Jak wiadomo w zawodzie mordercy nie ma sentymentów. Dlatego na Wade′a Wilsona polowanie rozpoczęli także ci, którzy byli mu do tej pory przychylni, jak Taskmaster. A na domiar złego, unieszkodliwić zamierzają go również ci stojący po jasnej stronie mocy, na czele z Avengers. Jednak sam Deadpool chce odejść z hukiem, więc nie zamierza nikomu ułatwiać zadania.
Tę pokrętną w swojej logice historię wymyślił etatowy scenarzysta Deadpoola Gerry Duggan. Po latach pracy nad serię, zeszytami, które zbierają się na Uniwersum Marvela zabija Deadpoola, żegna się z czytelnikami. Kwestią dyskusyjną pozostaje jednak jakość tego pożegnania. Miało być lekko, trącając sentymentem, a jednocześnie zamykając ostatnie wątki. Tak, by nasz heros miał czystą kartę w nadchodzącym, nowym etapie żywotu wydawnictwa, a mianowicie Marvel Fresh. I o tyle, o ile drugi człon zamysłu został zrealizowany w dość satysfakcjonujący sposób, to co do tej lekkości, mam spore obiekcje. Mówiąc w skrócie: to wcale nie jest śmieszne.
Choć sam pomysł wyrafinowanego samobójstwa dawał spore pole do popisu, nie został on wykorzystany. Wszystko sprowadziło się do najniższego poziomu gagów, których ukoronowaniem jest orgia refluksu żołądka i spazmy wymiocin. Boki zrywać. Równie mało odkrywcze było pojawienie się na kartach komiksu samego scenarzysty, który przeprasza Deadpoola za bagno w jakiego go wpakował. Choć nie brak w tym miejscu autoironii, to tego typu zagranie trąca myszką (co sam Deadpool wytyka Gerry′emu Dugganowi). Sytuacji nie ratują też oklepane, czerstwe komentarze Wade′a. W ostatnim czasie brak w nich było polotu.
Od strony graficznej jest poprawnie i to tyle, co na ten temat można powiedzieć. Głównie obcujemy z pracami Mike′a Hawthorne′a, który zaprezentował marvelowską średnią, nie siląc się nawet, by czymś zaskoczyć czytelników.
Uniwersum Marvela zabija Deadpoola, pomimo szumnego tytułu, nie oferuje wielu atrakcji. To pożegnanie z serią scenarzysty, który zdecydowanie za długo już nad nią pracował i kończyły mu się nie tylko pomysły, ale i serce do całego projektu. Pozostaje mieć nadzieję, że jego następca podejdzie do swojego zadania z nową energią, bo długo na samej marce pociągnąć się nie da.
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  Spider-Man jaki jest, każdy widzi

  Paweł Olejniczak

  Mark Bagley, Brian Michael Bendis Ultimate Spider-Man #4
  

  
  Od momentu, kiedy Brian Michael Bendis postanowił stworzyć nową wersję Człowieka-Pająka w uniwersum Ultimate, minęło już czterdzieści zeszytów. Nasz bohater nie miał łatwego życia i na każdym kroku borykał się z trudnościami. Jedne przeszkadzały mu w życiu osobistym, inne w superbohaterskim. Mimo niesienia pomocy innym, przez wielu uznawany był za wroga publicznego numer jeden.
Ekstrakt: 80%
[image: Ultimate Spider-Man #4]
W najnowszym tomie, w polskiej wersji zawierającym trzynaście zeszytów, scenarzysta postanowił skupić się na jego niezamaskowanej stronie. Nacisk położony jest na jego wewnętrzne przemyślenia i stosunki z innymi osobami. Narracja w ciekawy sposób pokazuje motywacje May Parker oraz Mary Jane Watson, które przestają być papierowymi, jednowymiarowymi postaciami, zyskując emocje i cel działania. To ogromna zaleta tej wersji przygód wesołego trykociarza z sąsiedztwa  nasz bohater nie porusza się bowiem w zawieszeniu i nie istnieje sam dla siebie, lecz obcuje z innymi, myślącymi i czującymi ludźmi. Do tego wersja Ultimate lubi coś, o co w oryginale trudno  zmiany! Przy takim postawieniu sprawy aż żal, że niektóre z postaci nie doczekały się swoich osobnych historii.
Prócz tego w najnowszym albumie znajdziemy też sporo frustracji młodego Ścianołaza, który będąc nastolatkiem, jeszcze niezupełnie rozumie, jak działa świat i nie może pogodzić się z tym, że złapani przez niego bandyci wychodzą na wolność dzięki kruczkom prawnym. To dla niego niepojęte, że ktoś, czyja wina jest oczywista i udowodniona, może uniknąć odpowiedzialności. Zaangażowanie Petera w walkę z przestępczością zaczyna negatywnie wpływać nie tylko na jego pracę czy edukację, ale i na życie uczuciowe.
W czwartym albumie "Ultimate Spider-Man" znajdziemy również sporo powtórzeń. Nie można zapomnieć, że jest to komiks z założenia skierowany do młodszego czytelnika, więc taki obrót spraw nie powinien nikogo dziwić. Za to niewątpliwą zaletą tego tomu jest fakt, że Bendisowi udało się nie tylko przemycić sporo poważniejszych wątków, ale również lekko urealnić życia Pajączka. Czy ktoś wcześniej zadawał pytanie, skąd Peter bierze stroje, kiedy stare mu się zniszczą? Przecież nie da się iść do sklepu i poprosić o nowy
Za rysunki jak zwykle odpowiada Mark Bagley, który łączy swoją oryginalną kreskę z bardziej lub mniej świadomym brakiem wyczucia proporcji. To co u innych grafików mógłby irytować, tu stanowi znak rozpoznawczy. Czasami bohaterowie nie przypominają siebie samych na kolejnych kadrach, a dwie postaci stojące obok siebie ewidentnie są różnej wielkości, ale komu to przeszkadza? Także jakość papieru, druku oraz twarda oprawa sprawiają, że komiks z przyjemnością trzyma się w ręce.
Jeśli zatem szukacie komiksu o Spider-Manie, gdzie fabuła byłaby ciekawa, bohaterowie mieliby sensowne rozterki moralne, a wszystko to zbudowane byłoby na logicznej podstawie, wersja Ultimate powinna przypaść wam do gustu. Polecam zatem lekturę, choć nawet osoby zaznajomione ze Spider-Manem zachęcamy do rozpoczęcia lektury od tomu pierwszego  tutaj bowiem losy Petera idą po zupełnie innej linii fabularnej.
Plusy:
	inne spojrzenie na głównego bohatera
	ciekawa podbudowa psychiczna postac
	rozterki nie tylko Pająka
	rozwój postaci i świata


Minusy:
	lekka powtarzalność
	brak wyczucia proporcji i perspektywy przez rysownika
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  Tajemnica złotej maczety:Smętny finał

  Konrad Wągrowski

  Władysław Krupka, Jerzy Wróblewski Tajemnica złotej maczety #6: Powrót
  

  
  Aż trudno uwierzyć, w to, co nawymyślał scenarzysta Tajemnicy złotej maczety w finałowym zeszycie serii o tytule Powrót. Miał być piękny finał epickiej wojennej opowieści, wyszło coś dziwacznego.
[image: Tajemnica złotej maczety #6: Powrót]
Jak pamiętamy, pan Witold, narrator naszej wojennej opowieści, w poprzednim zeszycie sprowadził swój postrzelany samolot szczęśliwie na ziemię na obszarze okupowanej Jugosławii, wierząc oczywiście w zbawienną moc swego talizmanu. Szczęście zresztą nie opuszcza lotników  na miejscu znajdują ich jugosłowiańscy partyzanci Josipa Broz Tito i przygarniają do swojego oddziału. Cóż za ulga, wreszcie komiks może opowiadać o udziale naszego bohatera w walkach w ramach jakiegoś wojska w pełni słusznego ideologicznie (czerwone gwiazdki oczywiście zdobią czapeczki). Owe walki nie trwają jednak długo. Obserwujemy jedno dramatyczne starcie z niemieckim zwiadem, ale potem nasz bohater wchodzi na minę (to znaczy w sumie jego kolega, Witold jest po prostu zbyt blisko eksplozji), trafia do polowego szpitala i wojna w zasadzie dla niego się kończy. Bohater dochodzi do siebie przez kilka miesięcy, Niemcy zostają w tym czasie pokonane, Witold wraca do Polski, pracuje przez lata jako pilot cywilny, a potem osiada w Czarkowie i zaczyna zajmować się kwiatami i konfiturami.
Wracamy więc z naszą opowieścią do współczesności (to znaczy współczesności autorów  czyli wyidealizowanej wersji PRL-owskich lat 80.), pamiętając, że pozostał jeszcze temat skradzionej z muzeum złotej maczety. Czego się spodziewamy? Oczywiście tego, że chłopcy Wacek, Michał i Maciek, którzy tak dzielnie wysłuchiwali zwierzeń starego wiarusa, wezmą sprawy w swoje ręce i w wielkim finale odnajdą skarby. Tego wymagałaby logika opowieści dla młodzieży. Nie dla Władysława Krupki jednak.
Nasz scenarzysta we współpracy z naszym rysownikiem, zamiast kontynuować opowieść o tytułowej maczecie, na początek zabiera nas na pływalnię. Tam jeden z chłopców (Michał) startuje w zawodach pływackich. I zwycięża. Dekoracja, gratulacje rodziców, a my się zastanawiamy jaki w ogóle sens miało do komiksu wrzucenie tych trzech stron nijak nie powiązanych z główną fabułą komiksu. Chyba tylko dobicie do sumy oczekiwanych 32 stron zeszytu. Gdy chociaż umiejętności pływackie Michała miały się kiedyś jeszcze przydać! Na przykład przy poszukiwaniu skarbów. Ale nie.
[image: ]
Nie, bo Władysław Krupka ma zupełnie inny pomysł na finał. Pomysł dosyć karkołomny. Po pierwsze  poszukiwanie skradzionych skarbów, cała zagadka, zostaje rozwiązana w najbardziej prymitywny sposób. Otóż, milicja otrzymuje list od jednego ze złodziei, który informuje gdzie są skarby. Tak jest, nie ma żadnego śledztwa, nie ma żadnych poszukiwań, rozwiązanie zagadki spada milicjantom z nieba (mimo, że milicjant w niebo raczej wierzyć nie powinien). Czemu ów bandyta to ujawnia? Otóż, uważa on, że kradzież ściągnęła na jego szajkę jakieś fatum. Jego wspólnik zginął w wypadku, on sam się ciężko rozchorował. Boi się, że i jego dosięgnie przeznaczenie, więc zdradza tajemnicę kryjówki. Rzecz jasna mamy w tym sugestię, że taki los na rabusi ściągnęła złota maczeta, zaskakiwać może jedynie skąd taki mistyczny, irracjonalny pomysł mógł zrodzić się w głowie starego milicjanta Władysława Krupki.
[image: ]
Ale to jeszcze nie koniec absurdów scenariusza tego zeszytu. Skrytka jest wskazana, ale do skarbów trzeba jeszcze dotrzeć. Czy dokonają tego chłopcy? A może pan Witold? A może ktokolwiek inny, kogo zdołaliśmy poznać? O nie, nie taki będzie pomysł Władysława Krupki. Scenarzysta najwyraźniej stwierdza, że tęskni za kapitanem Żbikiem i na kilka stron przed końcem cyklu wprowadza postać ultraprzystojnego i megawysportowanego milicjanta, porucznika Milewskiego. On to rusza do ruin zamku, by odnaleźć skradzione skarby, ryzykując własne życie, gdy ściany walą się nad nim. Dlaczego właściwie mielibyśmy przejmować się losami świeżo wprowadzonej postaci, o której w komiksie dotychczas nie było ani słowa, pojęcia nie mam. To chyba jakaś wizja Krupki, który najwyraźniej sądził, że wszyscy muszą lubić milicjantów, a w szczególności komendantów lokalnych posterunków. Takie uczucia mogą żywić bohaterowie komiksu, ale zakładać, że podzielą je jego czytelnicy, to już jednak przesada.
[image: ]
Koniec absurdów scenariusza? Nie do końca. Mamy jeszcze, jak to w komiksie, jubel w Mirmiłowie, tzn. chciałem powiedzieć, w Czarkowie. Wszyscy wybierają się do muzeum, by oglądać odzyskane skarby, dociera tam też dziadek Michała i Maćka. I co? I dziadek Władek okazuje się być starym znajomym, wielkim przyjacielem pana Witolda! Cóż za zbieg okoliczności! Ciekawe jednak, że ani przez moment taki przyjaciel nie pojawił się wcześniej w opowieści starego pilota (sprawdzałem dokładnie, bo nie mogłem uwierzyć). Po co więc na finał wprowadzać taką postać? Nie mam zielonego pojęcia. Zeszyt Powrót jest więc aż wypełniony szokującymi rozwiązaniami scenariuszowymi. Zaczyna się jeszcze całkiem nieźle, jugosłowiański epizod wojenny jest dosyć dynamiczny i całkiem nieźle narysowany, ale to co się dzieje w drugiej połowie zeszytu Cóż, naprawdę, czyta się te kilkanaście stron z coraz bardziej rozszerzającymi się ze zdumienia oczami.
[image: ]
Czas chyba na małe podsumowanie Tajemnicy złotej maczety. Nie jest to cykl, który jakoś mocno zapisał się w historii polskiego komiksu. Takie trochę popłuczyny po komiksach wojennych tamtych lat (Podziemny front), trochę popłuczyny po Żbiku. Scenariusz wygląda w wielu momentach na dosyć mocno wymęczony. To trochę taka nowa wersja żołnierskiej tułaczki z Jak rozpętałem drugą wojnę światową, bez jej pomysłowości i humoru. Na plus można zaliczyć to, że ta wojenna historia nie jest sztampowa. Zaczyna się co prawda dosyć typowo, losami bohatera we wrześniu 1939, ale potem mamy przygody bałkańskie, afrykańskie, akcję na morzu, w powietrzu, w partyzantce. W szczególności sceny lotnicze robią wrażenie i chyba to one głównie mogą decydować o sentymencie, jako wobec tej serii mogą żywić dawni czytelnicy. Pojedynki powietrzne mają swą dynamikę i są świetnie narysowane przez Jerzego Wróblewskiego. Gorzej wypada kluczowa dla komiksu sekwencja afrykańska. Mamy tu niby i egzotykę i dramatyzm, ale mamy też wiele dłużyzn i przegadania. Chociaż z pewnością znajdą się i fani tej części opowieści, w końcu pojawiają się tu walki i strzelaniny  a nastoletni czytelnik tego oczekiwał od komiksów w latach 80.
[image: ]
Zdecydowanie najgorszym pomysłem dla całego tego cyklu jest nadanie mu formy gawędy starego żołnierza, opowiadanej młodym chłopcom. Z jednej strony rozbija serię na zupełnie nie spasowane ze sobą historie, nie ma żadnego powiązania przeszłości z teraźniejszością. A przecież nie trzeba być geniuszem komiksowego scenopisarstwa by wymyśleć, jak można by to zrobić lepiej. Wystarczyło lepiej wykorzystać postacie chłopców, to im dać szansę na uratowanie sytuacji, odzyskanie skarbów, poprowadzenie śledztwa. To oni byliby spoiwem między czasami dawnymi i współczesnymi. Ale nie, Władysław Krupka w jakimś absurdalnym twiście przekazuje całą opowieść w ręce świeżo wprowadzonego milicjanta. Przez to cały wątek opowieści weterana jawi się być zupełnie niepotrzebnym wypełniaczem  pełnym tragicznych, drętwych dialogów (Krupka nie ma pojęcia, jak właściwie rozmawiają dzieci) i wtrętów na temat kwiatków i konfiturek. Podobnie zresztą jest z większością scen z współczesności. Winę za to ponosi koncepcja całego zestawu cykli  łączonych pomysłem, że w każdym z nich inny weteran będzie opowiadał dzieciom o swych losach. Nie udało się tego rozwinąć w cykl na miarę Żbika, po Tajemnicy złotej maczety pojawił się jeszcze tylko czterozeszytowy cykl Dziesięciu z Wielkiej Ziemi. Ale o tym opowiemy przy innej okazji.
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  Las symboli

  Paweł Ciołkiewicz

  Ze Burnay Andromeda, czyli długa droga do domu
  

  
  Powiedzieć, że komiks Andromeda, czyli długa droga do domu wymyka się prostym interpretacjom, to nic nie powiedzieć. Opowieść Ze Burnaya na najbardziej podstawowym poziomie przedstawia historię wędrowca przemierzającego dziwną, pełną niebezpiecznych istot krainę. Nagromadzona w komiksie symbolika sprawia jednak, że w tę opowieść da się wpisać rozmaite sensy.
Ekstrakt: 80%
[image: Andromeda, czyli długa droga do domu]
Historia składa się z trzech części. W pierwszej  zatytułowanej Bugonia  samotny wędrowiec, w którego wyglądzie niejeden czytelnik może dopatrzeć się podobieństw do pewnej postaci z Nowego Testamentu, wędruje przez niebezpieczną krainę i walczy z pojawiającymi się po drodze istotami. Są to i zwierzęta i ludzie ze zwierzęcymi głowami. Druga część nosi tytuł Dom na horyzoncie i opowiada o przygodach bohatera z surrealistycznej budowli pełnej dziwnych osobników. Autor otwiera tę historię ukazując swojego bohatera przybywającego don tajemniczej krainy z gwiazd, co dodatkowo komplikuje interpretację tej historii. I jest wreszcie trzecia opowieść  Nasza matka góra, w której nasz brodaty bohater zmierza w kierunku tytułowej góry. Trzy podróże, a może raczej trzy etapy tej samej podróży, przynoszą czytelnikowi sporo materiał do przemyśleń
Komiks bez wątpienia zainteresuje przede wszystkim miłośników symboli i ukrytych znaczeń, bo autor umieścił ich w komiksie co niemiara. Właściwie na każdej stronie mamy coś, co można interpretować odwołując się do klucza psychoanalitycznego, mitycznego czy religijnego. Już sam motyw drogi do domu przywołuje skojarzenia z wędrówką Odysa, a podróż przez pustynię musi kojarzyć się z Biblią. Lew, byk, wilk, orzeł to tylko niektóre ze zwierząt pojawiających się na drodze wędrowca. Są też różne hybrydy  na przykład umundurowany człowiek z głową byka przywołujący skojarzenia z Minotaurem. Posągi, obrazy, rzeźby przedstawiające bóstwa lub zwierzęta  nagromadzenie tych elementów przyprawia o zawrót głowy. Wyłapanie ich to jedno, a zrozumienie, co mają oznaczać, to już coś zupełnie innego. Mogą symbolizować wszystko albo nic, to już zależy od czytelnika i jego gotowości by zanurzyć się w ten gęsty las symboli.
W warstwie graficznej Ze Burnay również jest bardzo drobiazgowy. Czarno-białe plansze mają w sobie coś ze stylistyki Moebiusa. Rysowane czystą linią krajobrazy, ludzkie sylwetki, zwierzęta, przywołują skojarzenia z istotami powoływanymi do życia na planszach francuskiego artysty. Zróżnicowana faktura wyczarowana precyzyjnym szrafowaniem, delikatna równowaga pomiędzy czernią i bielą, przestrzeń wykreowana odpowiednim kadrowaniem oraz surrealistyczna atmosfera, w jakiej rozgrywa się cała opowieść, są mocnym punktem komiksu. Warto dodać, że autor zadbał również o ścieżkę dźwiękową, proponując odpowiedni podkład muzyczny do swojej historii.
Komiks Ze Burnaya jest wart polecenia, ale na pewno nie wszystkim przypadnie do gustu. Ci, którzy uwielbiają zabawy z symbolami w stylu Alejandro Jodorowskyego znajdą podczas lektury okazję do rozmaitych zabaw interpretacyjnych. Sympatycy efektownych rysunków inspirowanych pracami Moebiusa również będą zadowoleni, analizując precyzyjnie rozrysowane kadry. Jeśli natomiast ktoś szuka dynamicznej akcji, czy bezpretensjonalnej rozrywki, to w lesie symboli wykreowanym przez autora tego nie znajdzie.
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  Niesmerfna polityka

  Dagmara Trembicka-Brzozowska

  Yvan Delporte, Peyo Smerfy #2: Smerf Naczelnik
  

  
  Jak dotąd chyba nikt nie kojarzył cyklu o Smerfach z polityką czy wczesnym nauczaniem WOS-u, ale jak widać  da się.
Ekstrakt: 70%
[image: Smerfy #2: Smerf Naczelnik]
Smerf Naczelnik to jeden z tych tomów przygód niebieskich skrzatów, które każą się zastanowić nad rzeczywistością. Zaczyna się niewinnie i dość pospolicie: Papa Smerf musi wybrać się w podróż. To, co następuje potem, jest szybką lekcją mechanizmu demokracji i pułapek, jakie kryje. Smerfy zaczynają kłócić się o to, kto ma objąć obowiązki wodzowskie pod nieobecność Papy, co prowadzi do pomysłu zorganizowania wyborów. Jeden z kandydatów zaczyna agitacyjną kampanię, chodząc od smerfa do smerfa i obiecując każdemu co innego, byle na niego zagłosowali. Efekty są, jak można się spodziewać, opłakane.
Prostota historyjki nie zmienia jednak faktu, że czytelnik, ten dorosły, będzie zaskoczony i tematyką, i jej satyrycznym przedstawieniem. Może to być jednak doskonały przyczynek do dyskusji z dzieckiem o tym, że cel nie uświęca środków, dlaczego prezydent jest prezydentem i jak ważne jest, żeby sprawdzać informacje podawane w mediach czy przez kandydatów na stanowiska. To także dobra lekcja o uczciwości w ogóle.
Wymowa historii o naczelniku jest złagodzona drugą opowiastką w albumie  Smerfosymfonią. To już klasyczna smerfna historia z Gargamelem w tle, gdzie wioskę tym razem ratuje dzielny smerf Trębacz (mimo że wcześniej on sam spowodował kłopoty). Jest lekko, rozrywkowo i kolorowo  czego chcieć więcej od Smerfów"?
Smerf Naczelnik to zaskakujący, ale przez to ciekawy komiks. Dorosła satyra w publikacjach dla dzieci nie jest częsta, ale zrobiona dobrze zawsze niesie sporo radości z lektury  jak tutaj. Warto kupić ten album, nawet jeśli dopiero zaczyna się przygodę z niebieskimi skrzatami.
Plusy:
	zaskakująca tematyka
	jak zawsze  historie z morałem


Minusy:
	brak
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  Na swoim

  Marcin Knyszyński

  Scott Allie, John Arcudi, Max Fiumara, Sebastian Fiumara, Mike Mignola Abe Sapien #1: Mroczne i straszliwe
  

  
  Abe Sapien, rybopodobny humanoid odnaleziony w latach siedemdziesiątych przez Biuro Badań Paranormalnych i Obrony, bardzo szybko stał się jego kluczowym agentem. Po odejściu Hellboya, kiedy to B.B.P.O. dorobiło się własnej serii komiksowej, Abe i jego koledzy ruszyli do walki z pomiotem Ogdru Jahada  piekło wybiło spod ziemi i rozlało się po naszej planecie. Ale właśnie wtedy, mniej więcej w połowie wojny, doszło do tragedii.
Ekstrakt: 70%
[image: Abe Sapien #1: Mroczne i straszliwe]
Abe Sapien to Langdon Everett Caul, dziewiętnastowieczny naukowiec, członek tajnego Klubu Oannes, przemieniony w ziemnowodnego stwora w wyniku pewnego starożytnego rytuału. Człowiek-ryba, co tu dużo mówić  jakże podobny do oślizgłych istot obracających Ziemię w perzynę. Postrzelony przez nowy nabytek Biura, obdarzoną telepatycznymi i prekognicyjnymi umiejętnościami Feniks, zapadł w śpiączkę. Czy prawdą jest to, że ponosi w pewnym stopniu odpowiedzialność za zagładę naszej planety? W trzecim tomie BBPO. Piekło na Ziemi Abe budzi się i ucieka w poszukiwaniu odpowiedzi na nurtujące go pytania. Dokładnie w tym momencie rozpoczyna się fabuła omawianego dziś komiksu.
Mike Mignola, Scott Allie i John Arcudi, główni kreatorzy mignolaverse, czyli świata Hellboya i B.B.P.O., wpadli wtedy na pomysł, aby dać Sapienowi jego własną serię komiksową. Któż bowiem zasługiwał na nią bardziej niż on? Seria Abe Sapien wystartowała w kwietniu 2013 roku  wydarzenia zawarte w jej pierwszych odcinkach dzieją się równolegle do tych opisywanych w trzecim tomie BBPO  Hellboy przemierzał w tym czasie opuszczone Piekło i walczył o własną duszę. Przed Abeem Sapienem jego własna odyseja  pierwszy zbiorczy tom jego przygód zawiera piętnaście odcinków komiksu. Scenariusz do wszystkich napisała wspomniana już trójca, a za rysunki odpowiadają słynni argentyńscy bliźniacy  Sebastian i Max Fiumara  których znamy już z serii BBPO.
Abe przeszedł kolejną przemianę. Jest jeszcze mniej ludzki niż przed postrzałem. Sam nie wie, co to oznacza i jest zagubiony jak jeszcze nigdy wcześniej. Przemierza zatem południowo-zachodnie Stany Zjednoczone i liczy na to, że się odnajdzie. Świat jaki przemierza znamy dobrze z BBPO  zniszczony, zasnuty dymem, dotknięty antytezą potopu. Materialni bogowie, jakimi są dla wielu ludzi potwory Ogdru Hem, spalili ją na popiół w przeciwieństwie do starotestamentowego Boga, gustującego w powodzi. Nasz bohater spotyka reprezentantów nowych, przerażających kultów, jest świadkiem masowych mutacji, wszędzie widzi śmierć i pożogę. Ludzie, zagubieni nie mniej niż on, szukają oświecenia, pomocy, uzasadnienia cierpienia i upragnionego spokoju. BBPO nadal szuka Abea, ale ten mówi jasno  nie wróci, dopóki nie dowie się jaką rolę ma do odegrania w trwającym konflikcie. Towarzyszy mu kobieta, która przeżyła największą tragedię jaką można sobie wyobrazić i także szuka swego miejsca na Ziemi. Tropem dwójki pielgrzymów podąża niejaki Gustav Strobl, nekromanta, którego cele nie są jeszcze znane i jego niewolnik-wskrzeszeniec.
Abe Sapien jest w końcu na swoim. Przepowiednia dotycząca jego przeznaczenia ustanowiła go najważniejszą, po Hellboyu, postacią całego uniwersum Mikea Mignoli  osobny tytuł mu się należał. Seria BBPO ukazywała apokalipsę w wymiarze globalnym, śledziliśmy losy jej członków pod najróżniejszymi szerokościami geograficznymi. Abe Sapien z kolei podchodzi do zagłady w bardzo kameralny, indywidualny sposób  skupiamy się na postaci głównego bohatera tak, jak miało to miejsce w Hellboyu po odejściu czerwonego diabła z organizacji. Kim jest Abe? Potworem, który strzela do innych potworów? Czy może nowym człowiekiem, istotą mającą na nowo zaludnić Ziemię? A może powinien powstrzymać dziejącą się właśnie przemianę świata? Abe cierpi  w jego przypadku armageddon jest nie tylko zewnętrznym zjawiskiem. Jest  przede wszystkim  wewnętrzny.
Style bliźniaków Fiumara pasują do charakteru opowieści idealnie. Panowie rysują podobnie  widać, że odrobili lekcje i udanie nawiązują do stylu kolegów z BBPO. Prace Maxa są nieco bardziej mroczne, surowe i lepiej sprawdzają się w opowieści grozy. Sebastian jest bardziej komiksowy, lżejszy i tak samo dobry. Mike Mignola nie miał żadnych wątpliwości  to właśnie bracia Fiumara powinni rysować Abea Sapiena. Zdecydowanie dobra decyzja.
Egmont wyda jeszcze dwa zbiorcze tomy przygód Abea Sapiena. Pierwszy kontynuował będzie bezpośrednio wydarzenia z omawianego dzisiaj. Drugi zbierał będzie solowe występy Abea wydane przed 2013 rokiem oraz te odcinki regularnych serii, które pozostają poza głównym wątkiem fabularnym i za które odpowiadają zupełnie nowi rysownicy. Na obydwa albumy warto czekać  mignolaverse to nadal jedna z najlepszych komiksowych postapokalips w historii.
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  Najgłębsza prawda jest ukryta w prostej opowieści

  Paweł Ciołkiewicz

  Teresa Radice, Stefano Turconi Zakazany port
  

  
  Zdaję sobie sprawę, że to staje się już nudne, ale winić za to należy raczej wydawnictwo niż recenzenta. Bo przecież cała odpowiedzialność za monotonię recenzji komiksów Mandioki leży właśnie po stronie wydawcy. Prawda jest bowiem taka, że ta oficyna publikuje jedynie komiksy, którymi można się mniej lub bardziej zachwycać. Nie inaczej jest tym razem. Zakazany port to genialna opowieść, przy której zapewne niejeden czytelnik szczerze się uśmieje i niejedną uroni łzę.
Ekstrakt: 100%
[image: Zakazany port]
Komiks Teresy Radice oraz Stefano Turconiego to rozgrywająca się na morzach i oceanach, w tawernach i domach publicznych awanturnicza opowieść o przygodach pewnego dzielnego lecz zagubionego młodzieńca. Jest to jednak również przesycona poezją i muzyką tkliwa refleksja na temat miłości, przyjaźni, męstwa oraz honoru. Znajdziemy w komiksie także czułe i pełne empatii spojrzenie na ludzkie rozterki, stracone szanse, wielkie ambicje i małe radości. Wiem, brzmi to trochę groźnie, ale nie ma tu ani odrobiny nachalnego moralizatorstwa, banalnej tkliwości czy prymitywnej czułostkowości. Ta opowieść tętni życiem w rytm poezji i muzyki. Akcja mknie niczym okręt prujący fale podczas sztormu, wielowymiarowi bohaterowie ukazują pełnię swoich przymiotów, a kolejne zdarzenia przynoszą czytelnikowi emocje rozciągające się od szalonej radości, aż po dojmujący smutek.
Wszystko zaczyna się od szkicu sporządzonego 4 lipca 1907 roku (i w pewnym sensie na tym szkicu się kończy). William Roberts, starszy oficer i tymczasowy dowódca okrętu HMS Explorer korzysta z chwili oddechu. Siedząc na jednej z plaż Syjamu, szkicuje krajobraz, jaki ukazuje się jego oczom. Nagle odnajduje nieprzytomnego chłopca. Nie wiadomo jak się tu znalazł, ani kim jest. Pamięta tylko, że ma na imię Abel. Roberts zabiera go na pokład Explorera i oferuje transport do Anglii. Zanim jednak dotrą do wybrzeży ojczyzny, muszą, jak to na okręt Jej Królewskiej Mości przystało, wykonać zlecone misje. Okazuje się, że choć chłopak całkowicie stracił pamięć, doskonale radzi sobie na okręcie. Swych umiejętności dowodzi chociażby podczas potyczki z francuskim okrętem wojennym. Po powrocie do Plymouth Abel wspólnie z Robertsem, który roztacza nad nim niemal ojcowską opiekę, udaje się do gospody Albatross Inn prowadzonej przez kapitana Stevensona. I tu poznajemy kulisy tego, jak Roberts został tymczasowym dowódcą Explorera. Otóż kapitan Abel Reynold Stevenson zdradził. Ukradł skarb zdobyty dzięki pokonaniu hiszpańskiego okrętu Cartagena i zniknął. Teraz gospodę prowadzą jego córki  Helen, Heather i Harriet. Dziewczęta muszą nie tylko radzić sobie z brakiem środków do życia, ale również ze złymi spojrzeniami tych, którzy dotąd ochoczo odwiedzali tawernę. Roberts, który wcześnie często tam gościł wspólnie z ich ojcem, ma zamiar się nimi zaopiekować, a najstarszą z nich  Helen  chce poprosić o rękę. Abel trafia zatem do miejsca, w którym może powoli odzyskiwać pamięć, a jednocześnie poznawać historię ojca dziewcząt.
Tak mogłaby się zaczynać typowa opowieść przygodowa, Zakazany port jednak typową opowieścią przygodową nie jest. Jest czymś więcej. Akcja rozwija się w zaskakujący sposób. Z jednej strony pojawiają się wątki z legend i mitów, z drugiej zaś opowieść zmierza w kierunku dramatu psychologicznego z elementami magii i mistycyzmu. Oczywiście dzieje się to z korzyścią dla samej historii, która wypływa na zupełnie nieznane wody. Czytelnik musi zatem zdać się na autorów. A ci nie zawodzą. Nawigują konsekwentnie w kierunku kolejnych zaskakujących zwrotów akcji, nieoczekiwanych działań poszczególnych aktorów oraz nietypowych rozwiązań fabularnych. A wszystko to rozgrywa się przy akompaniamencie szant oraz poezji. Wplecione do opowieści wiersze nie są jednak sztucznym dodatkiem, ale integralnym elementem narracji. Na przykład utwory, jakie Abel czyta pięknej kurtyzanie Rebece, opowiadają osobną historię, która stopniowo okazuje się być opowieścią o życiu głównego bohatera. Abel na własnej skórze przekonuje się, że najgłębszą prawdę, można poznać dzięki prostej opowieści. Sposób, w jaki Teresa Radice wplata do swojej narracji poezję i muzykę zasługuje na osobne oklaski.
Co do warstwy graficznej komiksu, to od razu trzeba powiedzieć, że rysunki Stefano Turconiego są piękne, ale wraz z podziwem dla artystycznego kunsztu artysty można odczuć pewien niedosyt. Widać, że rysownik doskonale czuje się tworząc rozległe morskie sceny, prezentując szczegóły okrętowego ekwipunku i rozrysowując efektowne sceny batalistyczne. Jego stylistyka stanowi doskonale połączenie cartoonowych postaci z realistycznymi krajobrazami, architekturą i okrętami w tle. Jest to piękne, ale rysunki w komiksie zostały pozostawione w formie ołówkowych szkiców. Owszem, dopracowanych, efektownych, dynamicznych i dających odczuć szybki rytm opowieści, ale jednak szkiców. Można się zastanawiać, jak komiks prezentowałby się, gdyby artysta podlał go tuszem i uzupełnił kolorami. Być może wyglądałoby to jak Bruce J. Hawker Vancea lub Long John Silver Mathieu Lauffraya. Gdyby natomiast pozwolił rozszaleć się na planszach akwarelowym sztormom, mogłoby to prezentować się jak Indyjska włóczęga Juanjo Guarnido. Oczywiście to tylko recenzenckie dywagacje, bo decyzja autorów o pozostawieniu plansz w wersji ołówkowej ma swoje uzasadnienie i nadaje komiksowi niepowtarzalny charakter. Nie jest bowiem łatwo oddać koloryt opowieści marynistycznej w odcieniach szarości, a Turconiemu w jakiś nie do końca zrozumiały sposób ta sztuka się udała.
Zakazany port to lektura obowiązkowa nie tylko dla miłośników opowieści o morskich przygodach, ale dla wszystkich koneserów dobrych opowieści obrazkowych. Komiks pochłania się błyskawicznie, bo oderwanie się od lektury jest po prostu niemożliwe. Kto rozpocznie tę morską przygodę, zapewne nie odłoży komiksu, zanim nie przybije do portu na ostatniej stronie.
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  Groza wychodzi z bagna

  Andrzej Goryl

  Stephen Bissette, Alan Moore, John Totleben, Rick Veitch Saga o potworze z bagien #1
  

  
  Niektórzy utożsamiają pojęcie brytyjskiej inwazji z muzyką i ekspansją na rynek amerykański takich zespołów jak m.in. The Beatles, The Rolling Stones czy The Who. Dla fanów komiksu jednak wiąże się to raczej ze wzmożonym zainteresowaniem pracami twórców z wysp w latach 80 i 90  to właśnie wtedy na amerykańskiej scenie zadebiutowali tacy scenarzyści jak Neil Gaiman, Grant Morrison, Peter Milligan czy Alan Moore. Część z nich dostała zadanie odświeżenia mniej popularnych bohaterów DC. I tak Milligan pisał cykl Shade, the changing man, Morrison zajął się Animal-Manem i Doom Patrolem, a Moore przejął Sagę o Potworze z Bagien.
Ekstrakt: 90%
[image: Saga o potworze z bagien #1]
Potwór z Bagien został stworzony przez Lena Weina i Berniego Wrightsona (Frankenstein żyje, żyje!) i po raz pierwszy pojawił się w 92. numerze House of Secrets. Później bohater dostał własną serię, pisaną kolejno przez Weina, Davida Michelinie, Gerryego Conwaya i Martina Pasko  Moore przejął cykl od 20. numeru, w 1983 roku. Angielski scenarzysta dostał dużą swobodę przy tworzeniu tego komiksu i w pełni ją wykorzystał. Zaczął od rewolucji  wywrócił na drugą stronę samą istotę tego bohatera. Pierwotnie Potwór z Bagien był naukowcem, Alekiem Hollandem, który w wyniku nieszczęśliwego wypadku z udziałem bagna i chemikaliów zmienił się w monstrum, zdolne kontrolować roślinność. W wersji Moorea nie będę wam tego zdradzał, by nie zepsuć niespodzianki  dość powiedzieć, że twist jest dużego kalibru. Moore rozbudowuje także mitologię tytułowego Potwora, dopowiada, skąd wzięły się jego moce i do czego tak naprawdę bohater jest zdolny. To oczywiście nie wszystko co Anglik ma do zaoferowania. Autor dostarcza konkretne fabuły, oscylujące głównie wokół horroru, przeważnie zawierającego jakąś formę komentarza społecznego oraz ekologicznego. Nie boi się trudniejszych tematów i wplata je w taki sposób, by seria nie straciła swojego rozrywkowego charakteru. Mimo przystępnej formy, jest to komiks dla dojrzalszego czytelnika. Potwór z Bagien jest częścią uniwersum DC, więc bardziej popularne postacie też muszą się tu pojawić (gościnne występy zaliczają m.in. Etrigan, Deadman, a nawet członkowie JLA), jednak Moore implementuje je tak zręcznie, że komiks nie traci nastroju grozy. Nie brakuje też wątków romantycznych ani psychodelicznych  które świetnie ze sobą współgrają w Święcie wiosny, zeszycie wieńczącym ten album.
Za warstwę wizualną odpowiadają głównie Stephen Bissette (szkic) i John Totleben (tusz). Ich plansze są umiejętnie zakomponowane, a same rysunki solidne, choć wyraźnie są produktem swoich czasów. Biorąc się za Sagę trzeba mieć świadomość, że to komiks sprzed prawie 40 lat i nie wszystkie jego elementy dobrze się zestarzały. Ilustracje trącą nieco myszką, szczególnie gdy popatrzy się na przesadzone emocje malujące się na twarzach bohaterów. A takich ujęć nie brakuje. Również kolory, którymi pokryte są plansze mogą odstręczać: jaskrawe, silnie kontrastujące  niezbyt dobrze współgrają z atmosferą grozy, którą starają się wytworzyć scenarzysta i rysownik. Zbyt często też tekst dominuje nad obrazem, plansze są przegadane  w większości wypadków zupełnie niepotrzebnie.
Pierwszy tom Sagi o Potworze z Bagien nie jest pozbawiony wad, jednak jak najbardziej warto go przeczytać. Moore napisał znakomity komiks, pełen grozy i nieoczywistych rozwiązań, który z pewnością zadowoli wszystkich szukających ambitniejszej rozrywki.
Plusy:
	Świetny scenariusz
	Doskonale napisane postacie
	Umiejętne wymieszanie grozy i wątków obyczajowych


Minusy:
	Nie wszystkie elementy dobrze się zestarzały
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  Niebezpiecznie być milionerką

  Sebastian Chosiński

  Isabelle Bottier, Damien Callixte Agatha Christie: Herkules Poirot. Śmierć na Nilu
  

  
  Festiwal Agathy Christie, związany ze stuleciem jej literackiego debiutu, trwa. Z tej okazji pojawiają się na naszym rynku nie tylko nowe wydania klasycznych powieści brytyjskiej autorki, ale także ich adaptacje komiksowe. Jedną z wydanych przed paroma miesiącami jest Śmierć na Nilu  wielowątkowa historia zbrodni, jaką stara się rozwikłać niezawodny Herkules Poirot.
Ekstrakt: 70%
[image: Agatha Christie: Herkules Poirot. Śmierć na Nilu]
To trzecie dziełko tej podserii (a piąte w ogóle), jakie ukazało się w Polsce z okazji stulecia literackiego debiutu światowej mistrzyni zbrodni. Publikację opowieści ze słynnym belgijskim detektywem w roli głównej rozpoczęto od rysunkowej adaptacji powieści Morderstwo w Orient Expressie, potem Egmont wydał  za jednym zamachem  Tajemniczą historię w Styles i właśnie Śmierć na Nilu. W obu przypadkach, co na pewno spodoba się purystom, mamy do czynienia z zaskakująco wiernymi komiksowymi wersjami książek. Czego na przykład nie można było powiedzieć o Nocy w bibliotece z panną Marple w roli głównej
Śmierć na Nilu ukazała się oryginalnie w 1937 roku, kiedy Christie była już legendą literatury kryminalnej, stawianą w jednym rzędzie z takimi tuzami, jak Arthur Conan Doyle czy Edgar Wallace. Popularność powieści utrzymywała się przez lata, a wpływ na to miała również jej najsłynniejsza kinowa ekranizacja  autorstwa Johna Guillermina  zrealizowana pod koniec lat 70. ubiegłego wieku. Warto przywołać ją w kontekście omawianego komiksu chociażby dlatego, że twórca jego strony graficznej  francuski rysownik Damien Schmitz (ukrywający się pod pseudonimem artystycznym Callixte)  wzorował postaci na aktorach występujących w filmie. I nie chodzi jedynie o niezwykle podobnego do Petera Ustinova Herkulesa Poirot.
Scenarzystką Śmierci na Nilu jest Isabelle Bottier, która do tej pory niewiele miała wspólnego z pracami dla dorosłych czytelników. Popularność przyniosły jej bowiem przede wszystkim młodzieżowe, dziewczyńskie opowieści pokroju Cassandra (2017-2018) czy Zatańcz ze mną (2018-2020). Można więc było mieć pewne obawy, jak poradzi sobie z klasyką literatury detektywistycznej, tym bardziej że powieść Christie, choć zachowująca zasady jedności miejsca, czasu i akcji, jest nad wyraz skomplikowana i wielowątkowa. Na szczęście Bottier umiejętnie rozpisała fabułę książki na czynniki pierwsze, wyłowiła z niej to, co najistotniejsze, po czym oddała w ręce Schmitza, który z równym talentem dopełnił dzieła. W efekcie Śmierć na Nilu wzniosła się o jeden poziom jakościowy wyżej niż na przykład wspomniana powyżej Tajemnicza historia w Styles.
Jest rok 1937. Panna Linnet Ridgeway  córka milionera, który dorobił się majątku w czasach Wielkiego Kryzysu, doprowadzając do upadłości swoich konkurentów i wykupując ich udziały  wprowadza się do posiadłości należącej wcześniej do Georgea Wodea. Zdając sobie sprawę, w jaki sposób jej ojciec prowadzi interesy, młoda kobieta zapłaciła za luksusowy pałac podwójną stawkę, chcąc w ten sposób zrekompensować straty poniesione przez jej dotychczasowego właściciela. Często jednak podobne gesty, zamiast spotkać się ze zrozumieniem i podziękowaniem, wywołują niechęć i chęć zemsty u czującego dodatkowe upokorzenie bankruta. Czy tak stanie się i tym razem? Biorąc pod uwagę, co niebawem spotyka Linnet, wszystko jest możliwe. Ale Wode to nie jedyny potencjalny wróg pięknej milionerki.
Jeszcze więcej powodów do tego, by nienawidzić Ridgeway zyskuje jej przyjaciółka z czasów szkolnych Jacqueline de Bellefort. Francuzka pewnego dnia odwiedza Linnet w jej posiadłości razem ze swoim narzeczonym Simonem Doyleem. Między innymi po to, aby poprosić o pracę dla mężczyzny, który niedawno stracił etat w redakcji. Milionerka angażuje się tak bardzo w pomoc, że aż odbija Jacqueline kochanka i wkrótce staje się panią Doyle. W podróż poślubną młoda para wybiera się do Egiptu. Jakież jest ich zdziwienie, kiedy okazuje się, że na pokładzie płynącego Nilem wycieczkowego statku Karnak znajduje się także panna de Bellefort, która nie potrafi wybaczyć zdrady ani koleżance sprzed lat, ani kłamliwemu narzeczonemu. Jej obecność sprawia, że dla Linnet wycieczka mająca być spełnieniem marzeń, zamienia się w koszmar. Z czasem sytuacja staje się tak napięta, że można odnieść wrażenie, iż zbrodnia wisi dosłownie na włosku.
I rzeczywiście! Pewnej nocy na statku dochodzi do dramatycznych wydarzeń: grożąca Simonowi pistoletem pijana Jacqueline na oczach kilkorga innych pasażerów rani w nogę eksnarzeczonego; jeszcze straszniejszego odkrycia rano dokonuje Louise Bourget, służąca Linnet, która stwierdza, że jej pani nie żyje. Ktoś przyłożył jej w czasie kiedy spała pistolet do głowy i Ktoś, kto z wielkim prawdopodobieństwem wciąż pozostaje na pokładzie Karnaku. Szczęśliwym trafem jest tam również Herkules Poirot, który natychmiast przystępuje do prowadzenia śledztwa, w czym pomaga mu spotkany przypadkowo znajomy oficer brytyjskiego wojska pułkownik Johnny Race (ma on własne zadanie do wykonania, ale przecież komuś takiemu jak Poirot nie odmawia się wsparcia).
Jak to często u Agathy Christie bywa, podejrzanych nie brakuje. Choć na pierwszy rzut oka wydaje się, że sprawczynią zbrodni może być tylko panna de Bellefort  ona akurat ma alibi. Belgijski detektyw musi więc szukać potencjalnego winnego wśród innych uczestników wycieczki. W tym celu zagłębia się w ich przeszłość i, co oczywiste, odkrywa wiele ciemnych sprawek. A kiedy wydaje się, że robi istotny krok na drodze do rozwiązania zagadki giną kolejne osoby. Po dość długim wstępie, kiedy dzieje się niewiele, mniej więcej od jednej trzeciej opowieść Bottier nabiera rozpędu. Każda plansza przynosi nowe tropy i nowe tajemnice. Przy okazji komiks staje się ciekawym portretem społeczeństwa angielskiego z końca lat 30. XX wieku.
Statkiem płyną bowiem przedstawiciele różnych grup społecznych i różnych zawodów, bogacze i służący im biedacy. Praktycznie każdy z nich boryka się z jakimiś problemami  te z kolei mogą pomóc Poirotowi w dotarciu do prawdy, jak też mogą zamącić wyłaniający się powoli z mgły obraz. Damien Schmitz, któremu powierzono zilustrowanie opowieści, do tej pory (a w branży pracuje od kilkunastu lat) nie osiągnął spektakularnego sukcesu. Ale jest rysownikiem bardzo sprawnym, radzącym sobie w różnych stylach. Zabierając się do pracy nad Śmiercią na Nilu, zdecydował się na typową dla komiksu frankofońskiego realistyczną kreskę. Do tego stopnia realistyczną, że  o czym już była mowa  patrząc na głównego bohatera widzimy Petera Ustinova, a w postaci starej zapijaczonej pisarki Salome Otterbourne bez najmniejszego problemu rozpoznajemy Angelę Lansbury. Z kolei Linnet to wypisz, wymaluj Lois Chiles.
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  Exit Game nie działa

  Marcin Knyszyński

  Kieron Gillen, Stephanie Hans Die #2: Podzielona grupa
  

  
  Grupa czterdziestolatków przeżywa na nowo nadnaturalny horror, którego doświadczyła w nastoletnim życiu. Zaczarowana kostka przenosi ich do świata fabularnej gry fantasy, z której mogą wydostać się tylko pod warunkiem, że wszyscy będą tego chcieli. To Stephena Kinga spotkało Jumanji i tak oto powstało Die ze scenariuszem Kierona Gillena oraz ilustracjami Stephanie Hans.
Ekstrakt: 50%
[image: Die #2: Podzielona grupa]
W grze fabularnej mamy Mistrza Gry i Graczy. Mistrzem był jeden z przyjaciół  przed ćwierćwieczem jako jedyny nie wrócił do prawdziwego świata. Pozostał w grze i stał się złym Nadmistrzem  władcą rzeczywistości i głównym nemezis bohaterów. To właśnie on stał za ponownym sprowadzeniem ekipy do świata Die  gra musi zostać ukończona. Pod koniec pierwszego tomu drużyna ulega rozpadowi  dwie osoby postanawiają zostać w grze, bo w rzeczywistym świecie nie czeka ich nic dobrego. Reszta, po pokonaniu Nadmistrza, próbuje wymyślić sposób na zmuszenie swoich niepokornych kolegów do posłuszeństwa, przemierza magiczne krainy w poszukiwaniu sojuszników, odkrywa nowe fakty o Die i powoli zatraca się w swoich rolach Gdy grasz zbyt długo zaczynasz odrywać się od rzeczywistości.
Wszyscy bohaterowie komiksu, po niechcianym powrocie do koszmaru z dzieciństwa (tak, koszmaru  pobyt w Die jest traumą, nie zabawą), zaczynają patrzeć na całe swe dotychczasowe życie w odmienny sposób. Kieron Gillen postawił w drugim tomie na rozwój charakterologiczny każdej postaci z osobna i ich swego rodzaju psychologiczną wiwisekcję. Seria Die miała być zderzeniem nastoletnich fantazji i wyobrażeń o świecie z czterdziestoletnią powagą, odpowiedzialnością i rutyną realiów codziennego życia. Każdy dorosły gracz nie traktuje gry poważnie  życie w fikcji to tylko chwilowy eskapizm, głęboki oddech i poprawienie samopoczucia. Tak? Tylko, czy czasem nasze realne życie nie jest również zdominowane przez fikcję?
Bohaterowie, jeden po drugim, uświadamiają sobie, że ich prawdziwe życie trudno tak naprawdę takim nazwać. Nie zdawali sobie z tego sprawy do tej pory  dopiero teraz widzą, co jest tak naprawdę ważne i jakie błędy popełnili. Gra  paradoksalnie  staje się drogą ku odkupieniu i nauką jak żyć naprawdę. Głównie dlatego, że jest fantastyczna aż do przesady  kontrast uwypukla właściwości naszego, przyziemnego, ale jednak realnego, świata.
Gillen miał bardzo ambitny plan. Niesamowicie rozbudowane posłowie, w którym pisze o swoich inspiracjach, mechanice rozgrywki, następnie tworzeniu prawdziwej gry na podstawie komiksu, sposobach odczytywania niektórych symboli, potwierdza, że naprawdę przysiadł fałdów. Aluzje i nieustanne mruganie okiem do miłośników RPG występują praktycznie na każdej stronie  wszystko stara się być takie bardzo meta i niezwykle intertekstualne. Ale co z tego, skoro sama opowieść jest po prostu nudna?
Narracja Kierona Gillena jest najzwyczajniej w świecie nużąca. W całości podporządkowana jest nawiązaniom do RPG  przez cały drugi tom tak właściwie nic się nie dzieje. Wszystko jest takie poważne, ponure, pozbawione śladów dystansu do podejmowanego tematu. Opowiadana historia męczy, każe cofać się co chwila na poprzednią stronę, ponieważ błyskawicznie tracimy wątek. Dlaczego? Bo podczas czytania myślimy o czymś innym. Nie ułatwiają też rysunki  malarskie, zamaszyste i tak skrajnie fantasy, że bardziej już nie można. Ilustracje Hans nadają się do galerii, w której wystawiane są postacie w natchnionych pozach i fantastycznych uniformach. Ilustratorka kreśli co prawda jakieś lokacje, ale w większości przypadków na kadrach mamy postacie na jednolitym tle  wszystko to takie artystyczne, statyczne i monotonne.
Nie jestem fanem Die. I wiem, że trzeci tom tego nie zmieni. Ale nie odradzam  wolę jednak uczciwie uprzedzić.
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Scenariusz: Kieron Gillen
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Rysunki: Stephanie Hans
Przekład: Paulina Braiter
Wydawca:  Non Stop Comics
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  A idź pan stąd (z hukiem)

  Piotr Pi Gołębiewski

  Nick Bradshaw, Giuseppe Camuncoli, Stuart Immonen, Marcos Martin, Humberto Ramos, Dan Slott Amazing Spider-Man Globalna sieć #10: Odejść z hukiem
  

  
  Odejść z hukiem, to wielki finał serii Amazing Spider-Man  Globalna sieć i jednocześnie pożegnanie scenarzysty Dana Slotta, który zajmował się przygodami Człowieka Pająka przez dziesięć lat. Będzie to więc recenzja podsumowująca.
Ekstrakt: 70%
[image: Amazing Spider-Man Globalna sieć #10: Odejść z hukiem]
W Odejść z hukiem, zgodnie z zapowiedzą, Slott postanowił się pożegnać w iście wybuchowy sposób. Zaprezentował przekrój swoich osiągnięć i plejadę ulubionych postaci. Akcja komiksu pędzi na złamanie karku i nie mamy chwili oddechu. Przez co te bardziej dramatyczne momenty nie wybrzmiewają w odpowiednio emocjonalny sposób. Ale po kolei.
Niemogący wciąż przemienić się w Zielonego Goblina Norman Osborn, wpadł na jeszcze bardziej szatański plan, niż zwykle i połączył swoje siły z krwawoczerwonym symbiontem z kosmosu, znanym jako Carnage. W ten sposób powołał do życia Czerwonego Goblina. Poza chęcią mordu, pała też rządzą zemsty na Człowieku Pająku. Wzięty na zakładnika J. Jonah Jameson przez przypadek przypomina Normanowi, że pod maską Ścianołaza kryje się Peter Parker. Ten natychmiast przystępuje do ataku. Choć Spider nie jest już milionerem i wrócił do chałturzenia w Daily Bugle, wciąż może liczyć na kilku przyjaciół. Wraz z nimi staje do walki, by ocalić zarówno swoje życie, jak i najbliższych.
Jak łatwo się domyślić, mamy więc do czynienia z nieustannymi pojedynkami, wybuchami i pogoniami. Raz to Pająk ściga Carnage′a, innym razem odwrotnie. W tle zaś przewijają się najważniejsze postacie, które gościły w scenariuszach Dana Slotta. Jest więc nowy Hobgoblin, który swego czasu namieszał w życiu naszego bohatera. Pojawia się Venom (Eddie Brock) i Antivenom (Flash Thompson), miga Człowiek Pochodnia, jako nawiązanie do Future Foundation i faktu, że Pajączek nareszcie, po pięćdziesięciu latach, na chwilę został członkiem Fantastycznej Czwórki. Swoje trzy grosze dorzucają Silk oraz Miles Morales, a także całkiem udane cameo zalicza Doktor Octopus, który staje w obronie cioci May. Krótko mówiąc, obcujemy z prawdziwą plejadą gwiazd.
Całe to zamieszanie ogląda się niczym wakacyjny blockbuster (obyśmy w tym roku mogli takowych doświadczyć  tęsknię). Nie jest istotne, czy scenariusz trzyma się kupy, ważne, że w kółko coś się dzieje. Choć trzeba przyznać, że trafiają się wątki, które zgrabnie dodają całemu przedsięwzięciu pikanterii. Chodzi mi głównie o postać syna Harry′ego Osborna, którego dziadek zgrabnie przekabacił na swoją stronę. Dzięki temu otrzymaliśmy coś więcej, niż tylko mordobicie między potężnymi superludźmi, ale także o wiele subtelniejszy dramat, polegający na wyrwaniu Normiego z łap szaleńca. Nie tylko pod względem fizycznym, ale przede wszystkim psychicznym.
Ponieważ odejście jest z hukiem, zadbano także o to, by było co podziwiać od strony graficznej. Nad komiksem pracowało aż pięciu rysowników, którzy w ostatnich latach odcisnęli swoje piętno na opowieściach o Pająku. W moim przekonaniu żaden z nich nie dorównuje klasykom, którzy zajmowali się przygodami Spider-Mana. Prezentują po prostu marvelowską średnią. Z tym, że o wiele bardziej wolę bliższe tradycyjnej kresce prace Stuarta Immonena, od cartoonowych popisów Humberta Ramosa.
To teraz obiecane na wstępie podsumowanie działalności Dana Slotta, który, niestety muszę stwierdzić, że bardzo nie lubił naszego kumpla z sąsiedztwa. Robił wszystko, by uprzykrzyć mu życie i zerwać z tradycją lokalnego superbohatera. Mam wrażenie, że o wiele bardziej bawiło go wymyślanie pajęczych wariacji, niż zajmowanie się głównym bohaterem. Dlatego, ledwie zaczynając prace nad serią, stworzył event Pajęcza wyspa, w którym po równo obdzielił mieszkańców Manhattanu mocami Spidera. A to był tylko początek, albowiem następnie uśmiercił Petera Parkera, wstawiając w jego miejsce Superior Spider-Mana (czyli Doktora Octopusa), następnie namnożył kopii bohatera w Spiderwersum, by ostatecznie po wielkim restarcie w postaci Tajnych wojen, zrobić z Parkera multimilionera pokroju Tony′ego Starka. Choć wydaje się to kopalnią całkiem niezłych pomysłów, to w rzeczywistości z poziomem opowiadanych historii było różnie. Jednak największą zbrodnią Slotta było to, że pozbawił Spider-Mana indywidualizmu i charakteru. Choć to nie on doprowadził do anulowania małżeństwa Petera z MJ, to jednak nie udźwignął ich relacji, pozostawiając ich wątek całkiem na uboczu. Z cioci May zrobił globtroterkę i aktywistkę społeczną, a poziomem zapętlenia wzajemnych zażyłości, sprawił, że seria stała się przedziwną operą mydlaną. Weźmy chociażby fakt, że Peter i jego odwieczne nemezis J. Jonah Jameson zostali rodziną, a Mary Jane zajęła miejsce Pepper Potts w Stark Industries.
Finałowy tom Amazing Spider-Man  Globalna sieć stanowi dobre podsumowanie kariery Dana Slotta. Spina klamrą rozgrzebane przez niego wątki, a jednocześnie jest lekturą lekką i w zasadzie bezbolesną. Może nawet za lekką i za bardzo bezbolesną, bo mamy tu momenty, które ewidentnie miały nas zakłuć w sercu. Nie zmienia to faktu, że cieszę się, iż wreszcie żegnamy scenarzystę. Pora by Spider-Man wrócił do tego, kim był, czyli przyjaznym pajączkiem z przedmieścia, który przedkłada działania lokalne ponad strefę globalną. Dobrze byłoby też zadbać o uczucia człowieka pod maską. Czy to wszystko się uda, wkrótce przekonamy się w ramach projektu Marvel Fresh.
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  Śladami Kajka i Kokosza

  Marcin Osuch

  Yann le Pennetier, Roman Surżenko Thorgal. Młodzieńcze lata #9: Łzy Hel (okładka twarda)
  

  
  Poboczne serie ze świata Thorgala miały eksplorować wątki, na które zabrakło miejsca w głównym cyklu, a przez to nadać całości powiewu świeżości. Najlepiej wypadł spinoff Młodzieńcze lata, ale dotyczy to głównie jego początków. Zamknięcie, zawarte w albumie Łzy Hel jest co najwyżej umiarkowane.
Ekstrakt: 50%
[image: Thorgal. Młodzieńcze lata #9: Łzy Hel (okładka twarda)]
Może trudno w to uwierzyć, ale Thorgal jest już z nami ponad czterdzieści lat. Po takim czasie czytelnicy wiedzą jedno, główny bohater zawsze ma pod górę. Jednak po lekturze poprzedniego albumu Bękarty, wydawało się, że najgorsze ma za sobą po wyrwaniu się wraz z Aaricią z rąk Haralda Sinozębnego. Płynąc w dużej grupie, nie muszą się obawiać tak częstych w całej serii band złoczyńców i wszelkiej maści zbójców. A i cel podróży, Jomsborg ma być o kilka godzin drogi. Tak, ten sam Jomsborg, w którym Wikingowie straszliwego jarla Bjorna gościli na wczasach Kajka i Kokosza. Z tego też wynika, że Thorgal dotarł do ziem polskich, jako że wspomniany gród najczęściej umiejscawiany jest na wyspie Wolin.
Ale wspomniane fatum ma inne plany wobec Thorgala, Aaricii i ich towarzyszy. Lądują na tajemniczej wyspie z kolejną w całej serii tajemniczą populacją. Co więcej, scenarzysta Yannick le Pennetier tym razem zdecydował się na bardziej nachalne rozwiązania narracyjne. O ile przy okazji Bękartów chwaliłem go za umiar, tak teraz liczba przypadków spotykających bohaterów jest trudna do strawienia. Fakt, że ogólnie scenarzysta Młodzieńczych lat nie miał łatwego zadania, bo już w głównym cyklu o Thorgalu dużo było wątków poświęconych młodości głównego bohatera i wpasowanie się w nie, to duży wysiłek. Ale akurat wspomniane przypadki nie dotyczą bezpośrednio Thorgala, a postaci drugoplanowych. Spokojnie z kilku elementów można było zrezygnować, rozbudowując inne z korzyścią dla całej historii.
W kresce Romana Surżenko nie znajdziemy tutaj nic nowego. Poprawna, idąca śladem Rosińskiego, ale kilka ładnych kroków za tym ostatnim. W Łzach Hel scenarzysta dał okazję Surżence wykonać chyba najbardziej poruszający, wręcz porażający kadr całego cyklu (włączając główną serię). Nie wiem, czy to jest powód do dumy, ale czytelnik jest zmuszony do zatrzymania się przynajmniej na chwilę.
Łzy Hel to komiks z bohaterami, których znamy, do których mamy duży sentyment, i który to komiks nie wnosi nic do naszej wiedzy o Thorgalu i jego świecie, ani tego świata nie poszerza. Trochę smutno to powiedzieć, ale cykl o młodości Wikinga z gwiazd zasłużył na lepsze zakończenie.
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  Historia w obrazkach:Ułańska fantazja, krnąbrny charakter

  Sebastian Chosiński

  Tomasz Kleszcz, Bartłomiej Kluska Major Hubal
  

  
  Często określano go mianem ostatniego żołnierza wojny obronnej z Niemcami (i Sowietami) oraz jednocześnie pierwszym partyzantem drugiej wojny światowej. Od października 1939 do końca kwietnia 1940 roku walczył zaciekle z nazistami, wymykając się zastawianym na niego pułapkom. Przylgnął do niego przydomek der tolle Major. Teraz Henryk Dobrzański  pseudonim Hubal  stał się bohaterem komiksu wydanego przez łódzki IPN.
Ekstrakt: 60%
[image: Major Hubal]
W świadomości starszego pokolenia Polaków, pamiętających jeszcze czasy Polski Ludowej, postać majora Henryka Dobrzańskiego po wsze czasy związana będzie z dwoma dziełami artystycznymi: reportażem Melchiora Wańkowicza Hubalczycy (po raz pierwszy wydanym w kraju w wersji rozszerzonej pod koniec lat 50. ubiegłego wieku) oraz późniejszym o czternaście lat kinowym dramatem Bohdana Poręby (1973), w którym tytułową rolę brawurowo zagrał Ryszard Filipski. Oczywiście o Hubalu napisano znacznie więcej (ukazywały się opracowania stricte historyczne, jak i wspomnienia jego byłych żołnierzy), nakręcono także niejeden film dokumentalny, a jednak to właśnie Wańkowicz oraz  w jeszcze większym stopniu  duet Poręba / Filipski ukształtowali sposób, w jaki wyobrażamy sobie tę postać. Wydany w tym roku przez łódzki oddział Instytutu Pamięci Narodowej komiks Bartłomieja Kluski (scenariusz) i Tomasza Kleszcza (rysunki) nic tu nie zmienia, ponieważ fabularnie można go w zasadzie uznać za streszczenie filmu.
Doktor Kluska to zawodowy historyk, pracownik Oddziałowego Biura Edukacji Narodowej IPN w Łodzi, mający na koncie między innymi publikacje na temat początków informatyki w PRL-u oraz wydaną w serii Bohaterowie Niepodległej broszurę Ksiądz Ignacy Jan Skorupka (1920). Tomasz Kleszcz, któremu z kolei powierzono graficzne zilustrowanie opowieści o Hubalu, to doświadczony rysownik, wcześniej nie stroniący od komiksów z pogranicza historii i fantasy (Rycerz Ciernistego Krzewu, Żelazo i Kamień). Tym razem nie musiał zagrzebywać się aż tak głęboko w przeszłość, dzięki czemu miał do dyspozycji dużo więcej ikonograficznych materiałów poglądowych (chociażby archiwalne zdjęcia postaci i miejsc związanych z fabułą)  pewnie więc dlatego poradził sobie znacznie lepiej. Inna sprawa, że od publikacji Żelaza i Kamienia minęło kilka lat, co również mogło mieć istotny wpływ na poprawę warsztatu artysty.
Major Hubal dzieli się na dwie części: pierwsza, objętościowo przeważająca, to komiks, druga  to aneksy zawierające artykuł Bartłomieja Kluski Jedna jest tylko przysięga, w którym autor rozwija wątki obecne w opowieści rysunkowej, oraz krótkie notki biograficzne najważniejszych Hubalczyków (w sumie dziesięciorga, w tym między innymi kapelana oddziału księdza Ludwika Muchy, kapitana Józefa Grabińskiego  Pomiana, kapitana Macieja Kalenkiewicza  Kotwicza, podchorążego Henryka Ossowskiego  Dołęgi oraz łączniczki Marianny Cel  Tereski). Z naszego punktu widzenia ważniejsza jest część rysunkowa. To trzydzieści trzy plansze, na których opowiedziano o wojennej odysei dowodzonego przez majora Dobrzańskiego Oddziału Wydzielonego Wojska Polskiego, która trwała siedem miesięcy  od początku października (względnie końca września) 1939 do 30 kwietnia 1940 roku, czyli dnia śmierci Hubala w czasie potyczki pod Anielinem.
Dobrzański nie miał łatwego charakteru; w czasie służby wojskowej w okresie międzywojennym zdarzało mu się prowokować konflikty, w efekcie czego krótko przed niemiecką agresją został przeniesiony w stan spoczynku. Był świetnym ułanem  żołnierzem, którego żywiołem była wojna (stąd wiele odznaczeń za zasługi w czasie walk legionowych, obrony Lwowa przed Ukraińcami czy wojny polsko-bolszewickiej), ale w czasach pokoju trudno mu było dostosować się do panujących reguł. Jego krnąbrny charakter stał się także fundamentem legendy, jaka otoczyła go już po śmierci. To przecież z tego powodu sprzeciwił się swemu dowódcy w 110 Rezerwowym Pułku Ułanów, pułkownikowi Jerzemu Dąmbrowskiemu  Łupaszce, i mimo jego rozkazu rozwiązującego oddział (po okupionych dużymi stratami walkach z Armią Czerwoną w Puszczy Augustowskiej), postanowił kontynuować walkę. Podjął decyzję o marszu w kierunku Warszawy, a kiedy stolica poddała się  na Kielecczyznę, gdzie chciał walczyć dalej, nie zdejmując mundurów.
Kto oglądał Hubala Poręby (a film w ostatnich latach często pokazywany jest na różnych kanałach telewizji publicznej), ten bez trudu rozpozna w komiksie konkretne sceny i postaci. Może z jednym wyjątkiem. W obrazie sprzed prawie półwiecza pojawia się kapelan oddziału (grany przez zmarłego niedawno Zygmunta Malanowicza), w komiksie  poza notką biograficzną  nie ma go wcale. Są za to i kapitan Kotwicz (w przyszłości jeden z cichociemnych, który zginął latem 1944 roku w czasie walk z Sowietami na Grodzieńszczyźnie), i kapitan Pomian, i Tereska Pojawiają się także sekwencje obrazujące permanentną niesubordynację majora Dobrzańskiego wobec przełożonych: począwszy od odmowy wykonania rozkazu Dąmbrowskiego (o czym było wcześniej), poprzez niepodporządkowanie się nakazowi przywiezionemu przez pułkownika Milera, czyli Leopolda Okulickiego (ówczesnego komendanta okręgu łódzkiego Związku Walki Zbrojnej), po wulgarną listowną odpowiedź udzieloną pułkownikowi Grabicy, to jest Stefanowi Roweckiego-Grotowi, komendantowi ZWZ.
Autor scenariusza nie ukrywa także tego, jak negatywne skutki dla okolicznej ludności cywilnej miała działalność oddziału Hubala  pacyfikacje wsi, masowe rozstrzeliwania, w sumie ponad siedemset ofiar. To  swoją drogą  dobry punkt wyjścia do głębszej dyskusji na temat postępowania Dobrzańskiego i odpowiedzialności za podejmowane przez niego decyzje. Na lekcjach historii i języka polskiego w latach 80. ubiegłego wieku, a więc jeszcze przed upadkiem PRL-u, zastanawialiśmy się w liceum, jak ocenić obrońców Westerplatte i dowódcę składnicy, majora Henryka Sucharskiego  czy przejawili bohaterstwo, czy też bohaterszczyznę. Sądzę, że Hubal dużo bardziej nadawałby się jako pretekst do podobnej dyskusji. Graficznie komiks broni się nieźle. Tomasz Kleszcz należycie odrobił temat, przygotowując się do zilustrowania scenariusza Kluski. Jego grafiki są realistyczne i wyraziste, choć niekiedy brakuje im jednak dynamiki. Największe wrażenie robią całostronicowe plansze, na których pierwszoplanową postacią zawsze jest major Dobrzański.
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  Okres przejściowy

  Marcin Knyszyński

  Dan Abnett, Wellington Alves, Mahmud Asrar, Andy Lanning, Leonardo Manco, Miguel Munera, Pablo Raimondi, Scott Reed, Tim Seeley, Kevin Walker Domena królów
  

  
  Dziś znowu lecimy w kosmos uniwersum Marvela. Oto kolejny zbiorczy album od wydawnictwa Egmont sygnowany logo Marvel Classic. Poznamy w nim finał długiej opowieści zapoczątkowanej w komiksie X-Men. Mordercza geneza  to w nim pojawił się Wulkan, trzeci brat braci Summers i z miejsca stał się jednym z najgroźniejszych przeciwników z jakimi przyszło mierzyć się mutantom. To on był głównym inicjatorem Wojny królów, wielkiego starcia dwóch potężnych, kosmicznych imperiów  Kree i Shiar.
Ekstrakt: 70%
[image: Domena królów]
Co warto wiedzieć siadając do lektury Domeny królów? Wojna się właśnie skończyła. Nowi władcy imperium Kree, nadludzcy Inhumans, przy pomocy zbuntowanych przeciwko Wulkanowi oddziałów Shiar i grupy kosmicznych piratów, znanych jako Starjammers, rzucili przeciwników na kolana. Wulkan zginął w walce z Black Boltem  przywódcą Inhumans, który chciał zakończyć wojnę poprzez detonację bomby terrigenowej, mającej wynieść wszystkie (prawie wszystkie) galaktyczne rasy na wspólny, wysoki poziom rozwoju i zakończyć wszelkie konflikty. Nie do końca się to udało  Shiar zostało co prawda pokonane, ale wybuch bomby rozdarł tkaninę czasoprzestrzeni, a wiadomo przecież, że nic dobrego z takich rozdarć jeszcze nie wylazło. Nowym władcą Shiar został Gladiator, szef imperialnej straży, a w Kree rządzi Meduza, wdowa po Black Bolcie. Spokój jest tylko pozorny  imperia liżą rany, coś przerażającego spogląda z wyrwy w czasoprzestrzeni, starożytne Bractwo Raptorów zaczyna realizować swój Wielki Cel a na domiar złego do życia powrócił Adam Magus, niebywale potężna, zła i bezlitosna istota o nieokiełznanej rządzy władzy.
Jak widać, lektura Domeny królów przy nieznajomości wcześniejszych wydarzeń, może być karkołomnym przedsięwzięciem. X-Men. Mordercza geneza, X-Men. Powstanie i upadek Imperium Shiar, dwa tomy Strażników galaktyki i dwa tomy Wojny królów  to warto znać, żeby mieć pełen obraz. Kosmos Marvela to telenowela, więc musimy liczyć się z możliwością, że nie zawsze wszystko będzie dla nas jasne i w pełni zrozumiałe. Na szczęście Dan Abnett i Andy Lanning (twórcy całej tej długiej i pełnej akcji opowieści) dbają o to, aby nowi czytelnicy mieli jakieś, choćby minimalne, punkty zaczepienia. Zbiorcze wydanie Domeny królów składa się z trzech głównych wątków fabularnych: Inhumans, Straż Imperialna oraz Syn Hulka. Dwa pierwsze są z sobą powiązane, trzeci zupełnie oderwany, ale wszystkie łączy jedna rzecz  dziura we wszechświecie zwana Uskokiem.
Pierwsza historia opowiada o wewnętrznych rozgrywkach o władzę w Imperium Kree. Meduza stara się rządzić twardą ręką, ale jej działania spotykają się z oporem nie tylko obywateli, widzących w Inhumans najeźdźców, ale i we własnym, zamkniętym kręgu zaufanych ludzi. Wszystkie te problemy wydają się jednak niczym w porównaniu z zagrożeniem płynącym z Uskoku. Akcja drugiej opowieści toczy się równolegle  tylko, że w Imperium Shiar. Gladiator, który trochę mimo woli stał się Wielkim Majestorem, nie może odnaleźć się w nowej roli. Wysyła specjalny oddział Straży Imperialnej w stronę Uskoku  wysłannicy Shiar, razem z zawsze gotowymi na awanturę Starjammers, muszą zbadać naturę wyrwy w tkaninie czasoprzestrzeni. I dowiadują się sporo  ale nie tego, czego by chcieli. A trzecia, ostatnia fabuła przenosi nas do tak zwanego Microversum  marvelowskiego świata o kwantowej wielkości, który kiedyś odwiedził Hulk! Spłodził tam potomstwo, narobił bałaganu, uczynił z siebie przedmiot kultu i ostatecznie dał nogę. Teraz, z powodu działania nieokiełznanej mocy Uskoku, do mikroświata trafia jego syn, niejaki Hiro-Kala. Fabuła Syna Hulka jest mocno powiązana z wydarzeniami wcześniejszymi, które nie miały nic wspólnego z Wojną królów  ale dzieje się w czasie Domeny królów, zatem znalazła się w wydaniu zbiorczym. Trudno ogarnąć i zrozumieć wszystkie jej niuanse i elementy  ale cóż, to jest kosmiczna telenowela praktycznie bez końca i początku. Nieważne w którym momencie dołączysz  na starcie będzie trudno.
Domena królów nie odbiega w żaden sposób od standardowych produkcji kosmosu Marvela. Ba, jest nawet nieco słabsza  zarówno od Strażników galaktyki jak i Wojny królów. Wszystkie trzy historie wydają się być takimi trochę zapychaczami między wielkimi wydarzeniami na skalę kosmiczną  najlepsza, środkowa Straż Imperialna trochę mniej, ale i tak nie niesie za sobą nic poza gigantyczną bijatyką z laserami, wybuchami i posągowymi postaciami zastygłymi w ekwilibrystycznych pozach. Lanning i Abnett wprowadzili jeden niesamowity koncept  Cancerverse, czyli świat istniejący z drugiej strony Uskoku, miejsce, gdzie życie wygrało a śmierć przegrała. Cancerverse jest dosłownie rakiem rzeczywistości, światem-chorobą, nieokiełznanym życiem pochłaniającym inne życia i zasilającym nim swoje własne, powiększające się wciąż zasoby. To świat Marvela, który wymyśliłby Howard Philips Lovecraft. Ale wątek ten nie został jeszcze porządnie zgłębiony, fabuły wszystkich trzech opowieści zdają się być tylko pomostami między o wiele bardziej ciekawymi i ważniejszymi wydarzeniami. Jak chociażby tymi opisanymi w drugim tomie Strażników Galaktyki (jego druga połowa dzieje się równolegle do Domeny królów) albo w serii Nova, która rozwija wątek Bractwa Raptorów. No i przede wszystkim jest to rozbieg do tego co nastąpi już zaraz potem  ale o tym za chwilę. Jeszcze tylko krótko o grafice  bo nie ma co o niej dużo pisać.
Rysunki są poprawne. Tylko tyle i aż tyle. Twórców jest mnóstwo  ale wiadomo, to jest produkcyjniak, komiksowy fast-food, nic ambitnego ani rewolucyjnego. Żaden z ilustratorów nie wybija się ponad innych, ale wszyscy trzymają średni poziom  ciągłe pif-paf w przestrzeni międzygwiezdnej to stały element kosmosu Marvela i pewnie są z tego jakieś specjalistyczne kursy, więc chłopaki wiedzą jak to rysować.
Wszystkie trzy fabuły Domeny królów biegły równolegle, podobnie jak końcówka drugiej serii wspomnianych Strażników Galaktyki  była to pierwsza połowa 2010 roku. Strażnicy doszli do końca w kwietniu tegoż roku, kiedy to ukazał się ostatni, dwudziesty piąty odcinek  całość wydał Egmont w dwóch tomach zbiorczych. Trochę niespodziewane zakończenie tej serii rozpoczęło kolejny wielki event kosmosu Marvela, czyli Thanos Imperative. Cała Domena królów była rozbiegiem do tego właśnie wydarzenia (a Syn Hulka dodatkowo zaanonsował inną wielką inicjatywę  World War Hulks). Obydwie historie wydawane były w drugiej połowie 2010 roku i na początku 2011  Egmont jeszcze ich nie zapowiedział, ale myślę, że to tylko kwestia czasu.




Tytuł: Domena królów
Scenariusz: Scott Reed, Andy Lanning, Dan Abnett
Data wydania: 19 maja 2021
Rysunki: Kevin Walker, Pablo Raimondi, Miguel Munera, Leonardo Manco, Wellington Alves, Mahmud Asrar, Tim Seeley
Przekład: Tomasz Sidorkiewicz
Wydawca:  Egmont
ISBN: 9788328160415
Format: 368s. 170x260mm
Cena: 109,99
Gatunek: superhero
Zobacz w: Kulturowskazie
Ekstrakt: 70%
  



  
  
  
  
  Magazyn Esensja - Magazyn Esensja nr 05 (CCVII) czerwiec 2021
  




  
  

  Krwisto i neonowo

  Sławomir Grabowski

  Cullen Bunn, Miguel Valderrama Cyberpunk 2077 #1: Trauma Team
  

  
  Fani gry Cyberpunk 2077 być może zechcą sięgnąć po Traumę Team, dla innych będzie to umiarkowanie interesująca propozycja  aczkolwiek jest to samodzielne dzieło, związane z grą wyłącznie uniwersum, nie fabułą czy postaciami.
Ekstrakt: 60%
[image: Cyberpunk 2077 #1: Trauma Team]
Jakimś dziwnym trafem gra Cyberpunk 2077 była jednocześnie i sukcesem, i porażką. CD Projekt chwalił się zyskami, tweetował o niej Elon Musk, ale akcje spółki i opinie graczy nie wyglądały już tak różowo. Osobiście granie w nią sprawiało mi sporo frajdy, na tyle, że ukończyłem ją bodaj na cztery czy pięć sposobów. A paskudny bug blokujący postęp fabularny został naprawiony którymś patchem, ku memu pozytywnemu zaskoczeniu.
Efektem współpracy CD Projekt i Dark Horse Books były też (czy raczej są  piąty w drodze) komiksy o wiedźminie. Są to tytuły dość przyzwoite, ale trochę nazbyt sterylne, jakby pozbawione pasji, będące właśnie raczej produktami towarzyszącym grze, niż dziełami z potrzeby serca. Tak samo jest też z Traumą Team  jest nieźle, ale bez rewelacji.
Bohaterką komiksu jest Nadia (nie V, którą znamy z gry), medyczka zatrudniona w Trauma Team  kto grał, ten kojarzy doskonale te paramilitarne oddziały medyczne, z hukiem przylatujące do pacjentów. O opiece medycznej decyduje wykupiony status, czyli po prostu pieniądze. W takim korpoświecie Nadia próbuje ocalić odrobinę człowieczeństwa. Fabuła oddaje jej dylematy: czy taka praca jest w ogóle moralna/heroiczna, skoro owej pomocy często wymagają przestępcy, ale o platynowym statusie? A czy dziecko, które klientem nie jest, zasługuje na pomoc medyczną? Czy poddać się zemście, czy odpuścić? Dramatyczne i nie dość jasne zakończenie sugeruje możliwy ciąg dalszy.
Wizualnie komiks wygląda przyzwoicie  zachowano inspirację grą, choć jest oczywiście rysunkowo, nie fotorealistycznie. Postawiono na neonową kolorystykę i futurystyczny turpizm będący przeciwieństwem sterylnego miasta przyszłości. Świat jest pełen slumsów, gangów i bezdomnych, ale niepozbawiony szorstkiego uroku. Neonowe barwy dodają całości odrealnionego charakteru. Kadry wypełnia duża ilość rozpryskanej czerwieni, oddającej brutalność znaną z gry  krew leje się tu niemal z każdej strony.
Jako ciekawostkę dodam, że w pewnym momencie jedna z postaci strzela sobie maxdoca, który w grze uzupełnia punkty energii. Sam nie wiem, czy to dziwny pomysł, użycie apteczki w uniwersum komiksowym, czy jednak całkowicie na miejscu w takim cyberświecie.
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  Listy od A.

  Paweł Ciołkiewicz

  Anna Krztoń Weź się w garść
  

  
  Komiksy autobiograficzne w Polsce mają się bardzo dobrze. Rodzimi twórcy lubią o sobie pisać, czytelnicy lubią to czytać, a komiksowe środowisko lubi takie opowieści nagradzać. Komiks Weź się w garść Anny Krztoń miał swoją premierę w roku 2018, zatem rok po publikacji kilku głośnych komiksowych autobiografii i również został dobrze przyjęty. Teraz dostajemy drugie wydanie tej opowieści.
Ekstrakt: 80%
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Komiks Weź się w garść ma w zasadzie trzy główne bohaterki  to dziewczyny, które poznały się dzięki staroświeckiej sztuce pisania listów. Nie maili, ani esmesów, tyko wiadomości spisywanych długopisem bądź piórem na papierze i pocztą wysyłanych w świat (to takie wyjaśnienie dla młodych czytelników). Pierwszą z nich jest narratorka i autorka opowieści  Anna Krztoń. To z jej perspektywy patrzymy na kolejne zdarzenia i poznajemy problemy pozostałych postaci. Asia i Iga to jej przyjaciółki, których problemy śledzimy wraz z rozwojem narracji. Bohaterki łączą wspólne zainteresowania, podobna wrażliwość oraz sposób spojrzenia na świat. Choć narratorką jest Anna, a jej opowieść ma charakter autobiograficzny, to ją poznajemy, w moim odczuciu, najmniej. W centrum uwagi są jej korespondentki i przyjaciółki. To im poświęca ona całą uwagę. Iga boryka się z problemami rodzinnymi, jest wycofana, skryta i zamknięta w sobie. Otwiera się tylko w relacji z Anną, ale nawet tu zachowuje pewien dystans. Narratorka stopniowo uświadamia sobie, jak słabo znała swoją przyjaciółkę i jak źle oceniała źródło jej kłopotów. Asia  podobnie jak Anna  uwielbia rysowanie, chce studiować sztukę, jest zafascynowana mangami i anime. Wspólne spotkania, wyjazdy na konwenty, czytanie książek Neila Gaimana i oglądanie starych filmów to filary, na jakich rozwija się się przyjaźń. Później pojawiają się coraz bardziej dorosłe i coraz poważniejsze problemy. Niby dziewczyny wspierają się, ale tak naprawdę każda z nich musi walczyć ze swoimi demonami w samotności i w godzinach najtrudniejszych prób są pozbawione wsparcia. Cóż,, takie jest już życie.
Autorka dzieli się z czytelnikami własną historią. Opowiada o doświadczeniach sprzed lat, przyjaźniach, rozterkach dramatach  swoich i swoich przyjaciółek. Poznając perypetie trzech dziewcząt, mamy równocześnie okazję obserwować z jednej strony szarą polską rzeczywistość, z drugiej zaś wewnętrzny świat bohaterek. Kolorowy świat fantazji, opowieści, poezji oraz sztuki. Ta fascynująca panorama została zbudowana w drobiazgowy sposób przede wszystkim za pomocą intrygujących rysunków. Undergroundowa, gruba kreska, duży kontrast, odpowiednie proporcje czerni i bieli to elementy warsztatu służące autorce do wyczarowywania przejawów tego wyobrażonego świata  np. pokojów bohaterek zalepionych plakatami, wypełnionych książkami, płytami, kasetami i mangami. Widzimy także ulice i budynki tworzące ówczesną polską rzeczywistość. Wszystko to zostało dopracowane w najdrobniejszych szczegółach. Krótko mówiąc, warstwa graficzna komiksu naprawdę może się podobać.
Niestety chwilami zawodzi warstwa scenariuszowa. Długa opowieść o losach poszczególnych bohaterek czasami grzęźnie i traci rytm. W niektórych momentach można stracić zainteresowanie rozwojem zdarzeń i życiem bohaterek. Brakuje tu trochę wyrazistej struktury, nadającej odpowiednie tempo narracji. Zdarzenia toczą się trochę monotonnie. Oczywiście można byłoby odeprzeć ten zarzut, mówiąc, że tę historię napisało życie i dlatego wygląda ona tak, a nie inaczej. Życie życiem, że pozwolę sobie na brawurową ripostę, ale opowieść opowieścią. Opowieści autobiograficzne, to przede wszystkim właśnie opowieści. Autor prezentuje swoje życie bądź jego wycinek, wykorzystując określoną formę i konwencję. Warto zatem zawsze zadbać o to, żeby wciągnąć czytelnika do wykreowanego świata, budując napięcie i wprowadzając do gry wyraziste postacie. Na rzeczywistości nie warto polegać. Wiedział o tym doskonale Izaak Babel, gdy pisał: nie ma powodu, by dobrze opowiedziana historia przypominała rzeczywistość. Rzeczywistość ze wszystkich sił stara się przypominać dobrze opowiedzianą historię (Moje pierwsze honorarium). Stara się, można byłoby dodać, ale szanse na sukces, ma raczej marne.
Pomimo pewnych słabości scenariuszowych, komiks Weź się w garść na pewno warto jest jednak uwagi. Między innymi dlatego, że jest to kolejny przejaw tego, co można byłoby roboczo nazwać polską szkołą komiksu autobiograficznego. Bez wątpienia wszyscy zainteresowani tą formą ekspresji sięgną po tę historię i się nie zawiodą. Po drugie, komiks może się podobać dzięki surowym, czarno-białym rysunkom, które stanowią niemal kwintesencję komiksu autobiograficznego w ogóle. Porównania z kreską chociażby Roberta Crumba nie są bezpodstawne. I wreszcie po trzecie, Annie Krztoń udało się stworzyć interesujące portrety psychologiczne dziewczyn wchodzących w dorosłe życie. Ten proces nie był łatwy, ale optymizmem napawa fakt, że bohaterki poradziły sobie z poważnymi problemami. Z informacji zamieszczonej na końcu albumu możemy się dowiedzieć, że wszystkie chodzą obecnie na terapię i starają się poukładać sobie życie od nowa po kolejnych trudnych przejściach. Czyli faktycznie wzięły się w garść.
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  Trzech następców

  Marcin Knyszyński

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

  
  Garth Ennis opuścił siódmą serię Punishera (wydawaną pod szyldem MAX) po sześćdziesięciu odcinkach. Trzech twórców próbowało ją kontynuować  piętnaście kolejnych epizodów serii przyniosło trzy odrębne, całkiem niezłe, opowieści. Szósty, zbiorczy tom przygód Pogromcy od Egmontu zawiera dokładnie te historie  następcy Irlandczyka spisali się naprawdę nieźle.
Ekstrakt: 70%
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Zaczynamy od wyprawy do Meksyku. Dziewczęta w białych sukienkach to pięcioodcinkowa, brutalna i przygnębiająca opowieść napisana przez Gregga Hurwitza i narysowana przez Laurencea Campbella. Frank Castle zostaje poproszony o pomoc przez mieszkańców przygranicznego miasteczka o nazwie Tierra Rota. Niezidentyfikowany gang porywaczy uprowadza młode kobiety i dziewczynki  ich okaleczone ciała znajdowane są zazwyczaj po kilku tygodniach w okolicach miasteczka. Gregg Hurwitz chciał najwyraźniej przebić Ennisa pod względem zawartości bólu emanującego z kart komiksu  cierpi Punisher, cierpią niewinni i cierpią zbrodniarze. Frank Castle trzyma nawet w pewnej chwili lufę pistoletu w ustach  wydarzenia w Tierra Rota popchnęły na krawędź nawet jego. Ponure wrażenie dopełniają fotorealistyczne, ziarniste ilustracje Laurencea Campbella, którego znamy z wydawanej w Polsce serii BBPO. Jego prace są bardzo szorstkie, brudne i mało komiksowe  swego rodzaju ból sprawia samo patrzenie na nie. W pozytywnym znaczeniu oczywiście. Jego prace mają być dokładnie takie  wywołujące dyskomfort u czytelnika.
Sytuacja zmienia się nieco w drugiej historii. Sześć godzin do zabicia napisane przez Duanea Swierczynskiego i narysowane przez Michela Lacombea to typowe, komiksowe, realistyczne kino akcji na poważnie. Punisher przeprowadza operację w Centrum edukacyjnym dla trudnej młodzieży w Filadelfii  wykorzystywanie małoletnich jest chyba najpotworniejszą zbrodnią jaką można sobie wyobrazić i winni muszą ponieść karę. Frank wpada w pułapkę  na szczytach mafijnego półświatka dochodzi o walki o władzę. Jedni gangsterzy chcą wykończyć drugich  aplikują Punisherowi zabójczą truciznę i obiecuję antidotum, jeśli ten wykona robotę. Ma tylko sześć godzin  potem nie będzie się musiał już przejmować żadnymi traumami, bólami i dołączy do rodziny. Swierczynski serwuje potem jeszcze jedną, krótką historyjkę o psychologicznej grze, jaką prowadzi Pogromca z trzema bandziorami uwięzionymi na łódce na środku oceanu. Tak  Frank ma nie tylko monstrualne mięśnie. Jego zwoje mózgowe też są niczego sobie.
A trzecim, ostatnim następcą Ennisa jest Victor Gischler. Napisaną przez niego opowieść pod tytułem Witajcie na Bayou ilustruje znany już nam chociażby z odcinków z Barakudą, Goran Parlov. I teraz jest trochę podobnie  otrzymujemy najlżejszą, najmniej realistyczną, najbardziej zabawną (mimo niewyobrażalnej wprost zawartości brutalności i przemocy) opowieść tego tomu. Punisher trafia na podejrzaną stację benzynową, gdzieś na bagnistych terenach Luizjany. I wtedy czuje mrowienie u podstawy czaszki  coś jest tu bardzo, bardzo nie tak. Oczywiście. Teksańska masakra piłą mechaniczną, Piątek, trzynastego, Wzgórza mają oczy, Wrong Turn  to stąd Gischler czerpał inspiracje. Zdegenerowana, wieloosobowa rodzina rednecków z bagien, naznaczona całymi pokoleniami chowu wsobnego, urządza sobie polowanie na podróżników, którzy pechowo wybrali sobie tę okolicę na postój. Jest bardzo dosadnie, makabrycznie, krwawo, rubasznie, z wielkim dystansem i humorem  Goran Parlov sprawdza się w tej materii znakomicie. Na samym końcu jest jeszcze jedna, jednoodcinkowa historyjka Gischlera, którą narysował Jefte Palo. Ale to jest małe nieporozumienie  spuśćmy na to zasłonę milczenia.
Trzech różnych scenarzystów, trzech odmiennych rysowników, trzy całkowicie inne historie i klimaty. Następcy Gartha Ennisa poradzili sobie całkiem nieźle, choć żaden go nie przeskoczył  najbliżej był Gischler w swoim Witajcie na Bayou, ale trochę jednak zabrakło. Nie znaczy to jednak, że powinniśmy pominąć szósty tom Punishera MAX. To nadal stary, dobry Pogromca z nieuleczalną traumą, cierpieniem jako siłą napędową, słabością polegającą na ochronie niewinnych i solidarności ze stróżami prawa. To nadal ciężkie tematy (handel żywym towarem, krzywda dzieci, bestialskie morderstwa i zwyrodnialcy, którzy nie cofną się przed niczym). Zagadnienia te nie są w żadnym wypadku nowe  są po prostu sprawnie i ciekawie zrecyklingowane, opowiedziane na nowo. Szczególnie udanie popkulturą bawi się właśnie Victor Gishler  ale tylko na luizjańskich bagnach, bo potem strzela sobie w stopę boleśniej, niż uczyniłby mu to sam Punisher.
Czyli zastępstwo wyszło całkiem dobrze. Siódma seria Punisher, przemianowana po Dziewczętach w białych sukienkach na Frank Castle. The Punisher, wydana w całości pod egidą inicjatywy MAX skończyła się ostatecznie na siedemdziesiątym piątym odcinku (jego akurat w tym tomie nie znajdziemy  Witajcie na Bayou kończy się na numerze siedemdziesiąt cztery). Nie jest to jednak koniec Punishera MAX po polsku. Oto nadchodzi tom siódmy, znowu z Garthem Ennisem na pokładzie. Tym razem jednak cofniemy się w czasie, do komiksów wcześniejszych niż te, od których Egmont rozpoczął wydawanie Punishera MAX. Fabularnie będzie to również podróż w przeszłość  zobaczymy między innymi jak narodził się Pogromca. Valley Forge! Valley Forge!
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  Każdy chce być Staruszkiem

  Piotr Pi Gołębiewski

  Marco Failla, Djibril Morissette-Phan, Ramon Rosanas, Tom Taylor All-New Wolverine #6: Staruszka Laura
  

  
  Staruszek Logan okazał się na tyle nośnym konceptem, że teraz każdy bohater chce mieć swojego emerytowanego odpowiednika. A zwłaszcza pełniąca obowiązki Wolverinea X-23. I w ten sposób otrzymaliśmy Staruszkę Laurę, szósty tom All-New Wolverine.
Ekstrakt: 60%
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Zanim jednak przejdziemy do tytułowej bohaterki, najpierw otrzymujemy dwie krótsze historie, w których Wolverine wcale nie jest najważniejszą postacią. W pierwszej z nich prym wiedzie Gabby werbująca Deadpoola, by wraz z nim napaść na tajne laboratorium, w którym dokonuje się eksperymentów na zwierzętach. Natomiast w drugiej jesteśmy świadkami, jak życie X-23 splotło się z życiem pewnej dziewczynki. Teraz, jako dorosłe kobiety ich drogi znów się przecinają, by wyrównać niezałatwioną sprawę z przeszłości.
Choć za oba epizody odpowiada jeden scenarzysta  Tom Taylor  są one na wskroś różne. Pierwszy z nich ma bardziej humorystyczny wydźwięk i wpisuje się w slapstikowe przygody Deadpoola. Powiem nawet, że bardziej by tam pasował, niż do poważniejszego cyklu z Wolverinem. Drugi natomiast jest o wiele poważniejszy. Odwołuje się bowiem do konceptu Sierot X, organizacji zrzeszającej osoby, które straciły najbliższych w wyniku działań projektu Broń X. Szkoda tylko, że jego końcówka została potraktowana po macoszemu, przez co sporo stracił ze swojej mrocznej wymowy.
Wreszcie docieramy do Staruszki Laury i od razu muszę uprzedzić, że nie jest to rzecz kalibru dzieła Marka Millara. Nie jest nawet osadzona w tym samym świecie (czyli postapokaliptycznych Stanach Zjednoczonych, w których złoczyńcy wygrali). Tu przyszłość została przedstawiona w o wiele bardziej optymistyczny sposób. Dobrzy tryumfują i tylko Doktor Doom ukrywa się w Latverii, otoczonej specjalną kopułą, która nie pozwala nikomu uciec, ani dostać się do środka. Laura dowiedziawszy się, że umiera, postanawia zakończyć tę niezałatwioną sprawę, formuje na szybko zespół i rusza z misją skrytobójczą.
Tom Taylor zmuszony został do opowiedzenia swojej historii zaledwie w trzech zeszytach oryginalnej serii All-New Wolverine w związku z czym tylko zasygnalizował zmiany, jakie zajdą w przyszłości, nie mając czasu na dopracowanie szczegółów. Akcja zostaje poprowadzona szybko i lekko, ale jednocześnie nie jest to coś, co zapada w pamięć. A już na pewno nie chce się tego natychmiast przeczytać ponownie, jak Staruszka Logana. Do tego dochodzi wyraźny, ale niepotrzebny wpływ nadinterpretacji kwestii równouprawnienia w Marvelu, czyli przykład superbohaterskiego girl power, ponieważ jedynym facetem, który odgrywa jakąkolwiek bardziej znaczącą rolę w całym zamieszaniu jest Doom. Choć muszę przyznać, że obsadzenie Ms. Marvel w roli prezydenta Stanów Zjednoczonych ma w sobie sporo perwersyjnego uroku.
Od strony graficznej mamy do czynienia z marvelowską średnią. I to tą z niższej półki. Marco Failla dostosowuje się do stylistyki obowiązującej w serii o Deadpoolu. Jest więc lekko i pastiszowo. Ramon Rosanas towarzyszący Staruszce Laurze to z kolei przedstawiciel kreski sztywnej i bez polotu. Na ich tle najlepiej wypada Djibril Morissette-Phan, który może też nie tworzy wielowątkowych, wypełnionych szczegółami ilustracji, ale za to jego kanciasty, nieco brudnawy styl, dobrze współgrał z mroczną historią.
To już ostatni zeszyt przygód pani Wolverine, nie tylko w ramach cyklu Marvel Now 2.0. Za chwilę będziemy świadkami zmartwychwstania Logana i wszystko powinno wrócić do normy. Może i dobrze, bo mam wrażenie, że Tom Taylor pracując nad serią miał problem z X-23, która lepiej sprawdzała się jako postać autonomiczna, bez podszywania się pod znanego bohatera. W każdym razie nie była aż tak charakterystyczna, jak na przykład Jane Foster w roli Potężnej Thor. All-New Wolverine: Staruszka Laura to przyjemny komiks, ale ma się wrażenie, że został napisany na przeczekanie, by dotrwać do kolejnych Wielkich Zmian.
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  Przestępca, klaun, komik

  Marcin Knyszyński

  Jason Fabok, Geoff Johns Batman. Trzech Jokerów
  

  
  A dziś kolejny album inicjatywy DC Black Label. I znowu Batman, i znowu Joker. Najwidoczniej idea mrocznej, poważnej i wymagającej fabuły dotyczącej powszechnie znanych postaci pasuje do nich najlepiej. Geoff Johns rzuca nowe światło na odwieczną rywalizację (nieustanną zabawę w kotka i myszkę) dwóch wielkich antagonistów. Nie tworzy komiksu rewolucyjnego (choć w zamierzeniu chyba miał być), ale proponuje całkiem nieźle napisany i świetnie narysowany.
Ekstrakt: 70%
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Trzech Jokerów? Delikatne sugestie twórców Batmana, poddające w wątpliwość naszą wiedzę o Jokerze i insynuujące, że może Książąt zbrodni może być kilku, były obecne w maistreamie DC już od kilku lat. Pod koniec ery The New 52, podczas wielkiego wydarzenia znanego jako Justice League. The Darkseid War, zszokowany Batman dowiedział się, że nie istnieje tylko jeden Joker. Teraz, gdy świat The New 52 już nie istnieje, przyszła pora na odpowiedzi. W Gotham dochodzi do trzech jednoczesnych ataków Jokera  mafijna rodzina Moxonów zostaje rozstrzelana, popularny komik telewizyjny zamordowany, a trójka pracowników Ace Chemical wrzucona do kadzi z jokerowym specyfikiem, który dobrze znamy z Zabójczego żartu Alana Moorea. Odpowiedzialny za te wydarzenia nie unikał świadków  wszyscy mieli wiedzieć, że to on, gothamski Książę zbrodni, tego dokonał. Ale musiałby występować w trzech postaciach, aby było to możliwe.
Trzech Jokerów? No dobra. Skoro tak, to potrzeba trójki bohaterów. Rozwiązywać zagadkę będzie Batman, Batgirl (Barbara Gordon) oraz nowy superbohater Gotham znany jako Red Hood (kolejny ukłon w stronę Alana Moorea), czyli Jason Todd. Dla każdej z tych postaci walka z Jokerem jest osobistym i wstrząsającym przeżyciem. Zabójczy żart, Śmierć w rodzinie  to były traumatyczne, tragiczne i nieodwracalne wydarzenia. Czytelnicy trochę lepiej orientujący się w historii Batmana zatrzymają się teraz w pół kroku  no właśnie. Co tu robi Barbara i Jason? Czy Trzech Jokerów to jakiś nowy elseworld DC, czyli co by było, gdyby? I tak, i nie.
Trzech Jokerów miało być według Geoffa Johnsa takim komiksem, który uznawany byłby za element ciągłości Detective Comics według uznania czytelnika. Przede wszystkim miała być to historia o przepracowywaniu traum, leczeniu blizn, a także ponownym ich rozdrapywaniu, aby pobrać nauki. Pierwsze kadry komiksu pokazują umęczone ciało Brucea Waynea, znaczone setkami blizn  za każdą z nich kryje się osobna opowieść. Cierpienie fizyczne zagłusza psychiczne  wiemy przecież dobrze, dlaczego Bruce Wayne został Batmanem. Pamiętamy Barbarę Gordon upadającą po postrzale w Zabójczym żarcie. Wiemy też co przytrafiło się Toddowi (drugiemu Robinowi) w historii Śmierć w rodzinie. Te blizny nie goją się nigdy, to ich obecność napędza Batmana  tak przynajmniej mówi kanon DC. W komiksie Johnsa motywują też towarzyszy człowiekanietoperza, Joker skrzywdził ich przecież niewyobrażalnie. Każdy z bohaterów widzi swojego Jokera, inaczej się go boi i w inny sposób chce się z nim uporać. Ale czy to na pewno Joker jest zadrą Batmana? Geoff Johns w bardzo bezpośredni sposób dociera do największej blizny i traumy człowieka  nietoperza. I być może wcale nie Joker jest tu najważniejszy.
Trzech Jokerów to postacie z krwi i kości, ale również pewien symbol i chwyt artystyczny. Największy wróg Batmana pojawił się po raz pierwszy w 1940 roku i od tamtej pory fascynuje  gdzie Batman, tam i on, zawsze jako dopełnienie i przeciwieństwo jednocześnie. Potrojenie nemezis Batmana odgrywa w komiksie także inną rolę. Kim jest Joker? Przestępcą, klaunem, komikiem? W Złotej Erze komiksu był po prostu kryminalistą, poważnym i dość zdrowym na umyśle gangsterem. Nie dbał o spektakle, nie miał obsesji na punkcie Batmana  był takim eleganckim Jackiem Nicholsonem z 1989 roku z własnymi, jasno określonymi celami. W kampowej, infantylnej Srebrnej Erze był klaunem w za dużych portkach, który popełniał przestępstwa dla żartu i rozpaczliwie zabiegał o publiczność  mówił głosem Marka Hamilla dubbingującego animowany serial z lat dziewięćdziesiątych. Gdy nastała Mroczna Era, przyszedł Alan Moore i opowiedział zabójczy żart, Joker przeistoczył się w uosobienie chaosu, sadystę, maniaka i anonima o nieokreślonej przeszłości. Taki był Heath Ledger  komik, który nie opowiadał dowcipów, tylko demaskował całą rzeczywistość jako jeden wielki, ponury żart. A potem patrzył jak cały świat płonie, tak zupełnie bez powodu  a Joaquin Phoenix mu towarzyszył.
Trzech Jokerów! Tak, trzech. Bez metryk, rodowodów  jako symbole i obsesje. Geoff Johns podkreśla jedną ważną rzecz, mówi o samej esencji Jokera. On nie może mieć tożsamości, nie może być jakimś tam Jackiem Napierem. Najbardziej fascynujące w nim jest właśnie to, że reprezentuje biały szum, chaos absolutny i budzi niezrozumiały, atawistyczny lęk. To jest Joker! Jason Fabok, ilustrator komiksu, wykonał niesamowitą robotę. Widać inspiracje wspominanymi, kanonicznymi tytułami  jego obrazkowa narracja jest bezbłędna, realistyczna i zamknięta w charakterystycznym układzie kadrów trzy na trzy. Klasyka.
Trzech Jokerów nie będzie  mimo wszystko  albumem, który w jakiś znaczący sposób zrewolucjonizuje historię i postać Batmana. W temacie odwiecznej wojny Batmana i Jokera nie mówi nic, czego wierni fani by już nie wiedzieli, nie serwuje wielkiego olśnienia  deszcz z tej wielkiej chmury, którą zapowiadał a potem sprowadził Geoff Johns, mógłby być większy. Co innego sama analiza traumy Batmana, na którą radzę zwrócić szczególną uwagę  tu może być ciekawie w przyszłości. Z omawianym komiksem jest trochę tak jak z innym, wydanym niedawno dziełem Johnsa  Zegarem zagłady. To rzecz dla fanów dobrze zorientowanych w historii Batmana i DC, lubiących wyszukiwać nawiązania i symbole oraz grzebać w przeszłości bohaterów. Oni będą zadowoleni  reszta może nieco mniej.
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  Zanurzyć się w złotym świetle

  Paweł Ciołkiewicz

  Frederik Peeters Aama #4: Będziesz wspaniała, córko
  

  
  Większość zagadek dotyczących eksperymentu korporacji Muy Tang została wyjaśniona w poprzednim tomie. Okazało się, że udział Verloca w wyprawie na planetę Ona(ij) nie był przypadkiem, lecz dokładnie zaplanowaną inicjatywą firmy. Kluczową rolę w eksperymencie o nazwie Aama ma bowiem odegrać jego córka.
Ekstrakt: 80%
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Wyprawę na planetę Ona(ij) przeżył tylko Verloc Nim. Gdy zostawialiśmy go, kończąc lekturę poprzedniego tomu, odzyskał już pamięć i uświadomił sobie dlaczego znalazł się na tej planecie. To nie był przypadek. Brat Verloca, Conrad został zatrudniony w korporacji głównie po to, by ściągnąć Verloca na planetę, gdzie trwał eksperyment o nazwie Aama, za którym stało małżeństwo naukowców. Wolandowie zaplanowali wszystko w najdrobniejszych szczegółach i czekali na sprzyjające okoliczności. Czekali aż narodzi się dziecko takie jak Lilja. Córka Verloca przyszła na świat w naturalny sposób, bez żadnych ingerencji genetycznych i jak się okazało posiadała niezwykłe umiejętności. Jej mutyzm nie był oznaką dysfunkcji, ale wręcz przeciwnie, stanowił przejaw nadzwyczajnych właściwości jej organizmu.
Lilja ma teraz odegrać w tym eksperymencie kluczową rolę, ale to jej ojciec musi zrealizować plan. Verloc Nim zanurza się zatem w Aamie, stworzonej przez Muy Tang substancji, która doprowadziła do całkowitego przeobrażenia planety Ona(ji), i sam ulega metamorfozie. Zyskuje niewyobrażalną moc  nabywa umiejętność wglądu w przeszłość i przyszłość, odczuwa całość ludzkiej egzystencji w jej najdrobniejszych przejawach. Potrafi naprawdę widzieć świat takim, jakim jest w rzeczywistości. Aama zmienia go także pod względem fizycznym. Z jego ciała zaczynają wyrastać dziwne elementy, upodabniając go ni to do zwierzęcia, ni rośliny. Mężczyzna stara się panować nad tymi deformacjami, podejmując dialog z substancją przejmującą nad nim kontrolę. Czy jednak nadal jest sobą? Teraz jakaś siła zmusza go do powrotu na Ziemię i odnalezienia swojej córki. Dzieło musi zostać ukończone. Ewolucja ludzkości musi wejść w zupełnie nowy etap.
Czwarty tom serii przynosi zupełną zmianą konwencji. Odmieniony Verloc Nim powraca na Ziemię w poszukiwaniu swojej córki i cały czas zmaga się Aamą, która próbuje przejąć nad nim całkowitą kontrolę. Ukazując te zdarzenia Frederik Peeters z jednej strony snuje refleksję o istocie życia, ludzkich dylematach, biotechnologii i ingerencji w proces ewolucji, a z drugiej przedstawia surrealistyczne wizje modyfikacji dokonujących się w głównym bohaterze oraz w świecie, w jakim przyszło mu działać. Opowieść zyskuje metafizyczny wymiar zarówno w warstwie fabularnej jak i graficznej. Wszystko to wygląda bardzo efektownie. W czwartym tomie autor nie stroni od spektakularnych rozkładówek, niekonwencjonalnych projektów plansz oraz efektownych kombinacji kolorystycznych. Dzięki temu jego egzystencjalno-psychologiczne rozważania prezentują się bardzo interesująco.
To, co rozpoczęło się jako dość konwencjonalna opowieść science-fiction, stopniowo przeobraziło się w niezwykłą analizę ewolucji rodzaju ludzkiego oraz refleksję o możliwych konsekwencjach rozlicznych ingerencji w proces rozwoju życia na Ziemi. Po drodze zaś pojawiały się różne wizje egzystencjalno-uczuciowych rozterek głównego bohatera żyjącego w czasach, do których nie mógł się dostosować. Verloc Nim jawi się tu jako człowiek, który urodził się zdecydowanie za późno. Ten miłośnik książek i krytyk genetycznych modyfikacji i udogodnień oferowanych przez technologię nie mógł odnaleźć szczęścia, choć usilnie go szukał. Próba założenia rodziny zakończyła się fiaskiem, które odcisnęło na nim swe piętno. Zakończenie tej opowieści jest nieoczywiste i niełatwe do zinterpretowania. Frederik Peeters poprowadził swoją historię w zaskakujący sposób, zapraszając czytelnika do dialogu na temat ludzkiej kondycji oraz możliwości przeciwstawienia się temu co nieuchronne.
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  Leo do kwadratu

  Marcin Knyszyński

  Leo Antares (wyd. zbiorcze)
  

  
  Brazylijski twórca komiksów, noszący pseudonim Leo, zaprasza nas na trzecią wyprawę w kosmos. Po Aldebaranie i Betelgezie przyszedł czas na wizytę w układzie kolejnego gwiezdnego olbrzyma. Nazwy planet należących do innych niż słoneczny systemów gwiezdnych są tworzone na bazie nazwy gwiazdy z dodatkiem liczby określającej pozycję planety w kolejności oddalenia od gwiazdy. Czyli Antares ale tak naprawdę Antares-5. Kolonizujemy!?
Ekstrakt: 60%
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Główną bohaterką Antaresa jest oczywiście nikt inny jak Kim Keller, znana z poprzednich komiksów. Jest teraz już dojrzałą kobietą, celebrytką, do której wzdychają mężczyźni na całym świecie a kobiety zazdroszczą urody i powabu. Gdy wróciła z Betelgezy na zniszczoną i zanieczyszczoną Ziemię, nie miała szans na zapuszczenie korzeni. Podejrzana korporacja Forward Enterprises zaproponowała jej misję rozpoznawczą w kolejnym układzie planetarnego. Zwiadowcy, wysłani wcześniej na Antares-5, mają kłopoty. Odkryli na planecie coś bardzo złego, groźnego i  co najgorsze  niezrozumiałego. Korporacja postanawia ukryć niewygodne fakty i kontynuować projekt kolonizacji. Kim, zwiedziona obietnicami i okrągłymi zdaniami, zabiera na misję swoich towarzyszy z Betelgezy  Alexę, Marca i Mai Lin  i razem z nimi rusza ku kolejnej przygodzie. Dopiero po starcie nasze towarzystwo odkrywa, że Forward Enterprises to nie jest taka sobie korporacja jakich wiele. Jej przywódcami są niebezpieczni religijni fanatycy, opętani żądzą kontaktu z obcą cywilizacją. A planety krążące wokół Antares przywitają wyprawę oczywiście na swój własny, przerażający sposób.
Leo to Leo  przy okazji Antaresa jest to Leo do kwadratu. Brazylijczyk przetwarza znowu te same motywy, którymi zajmował się w poprzednich komiksach i nawet nie udaje, że chodzi mu tym razem o coś więcej. Kim Keller i jej kompania znowu wplątują się w skrajnie niebezpieczną awanturę w dżungli na obcej planecie. Wokół rozszalała fauna i flora  obie wymyślone i narysowane z wielkim rozmachem i pietyzmem, choć (w przypadku fauny) zupełnie irracjonalnie, jeśli chodzi o jakiekolwiek zasady ewolucji, ergonomii i adaptacji do warunków życia. Stwory miały być fikuśne, wymyślne, straszne i zaskakujące  i takie są. Gdyby Leo narysował Bukę z Muminków to bym się nie zdziwił, choć uzasadnienia biologicznego ta istota na Antaresie-5 by nie znalazła. W taką skrajnie obcą dzicz wpadają ludzie  płytcy, małostkowi, fanatyczni, strzelający gdzie popadnie, krótkowzroczni i myślący głównie o seksie nawet w obliczu największego zagrożenia.
Tym razem Leo szczególnie mocno piętnuje fanatyzm religijny. Kosmiczna konkwista Forward Enterprises zarządzana jest przez szaleńców, którzy włażą z buciorami tam, gdzie ich nikt nie potrzebuje. Brazylijski twórca opisuje całkowicie patriarchalny, katolicki taliban XXII wieku, który każe kobietom golić głowy i ubierać się w wielkie, workowate stroje, aby broń Boże nie sprowokować swą seksualnością niewinnych mężczyzn. Szariat sekty funkcjonującej w ramach Forward Enterprises jest jednak tak stereotypowy, komiczny i prosty, że aż prostacki  duchowy przywódca tej całej szajki, niejaki Jedediach Thornton, to całkowicie papierowa postać ulepiona z najtańszych klisz kulturowych.
Po drugiej stronie barykady autor stawia garstkę bohaterów pozytywnych. Najsilniejsze są oczywiście niewiasty, bo w komiksach brakuje silnych kobiet, jak podkreśla Leo w wywiadach. I znowu jest to samo co we wszystkich jego poprzednich komiksach. Wszyscy kochają się w Kim Keller  mężczyźni marzą o wytapetowaniu jej zdjęciami swoich małych kabin, odprowadzają ją rozmarzonym wzrokiem, gdy wychodzi na korytarz (jest nawet jeden kadr, taki narysowany zupełnie od czapy i bez związku z niczym, który dokładnie ilustruje tę sytuację  Kim wychodzi z pokoju i wszystkim kapie ślina), nagie piersi wyskakują znienacka w najmniej spodziewanym momencie, a nasza bohaterka jest nieodmiennie piękna, ładnie pachnie o poranku i kochamy ją do szaleństwa. Leo przekroczył w Antaresie wszelkie granice zdrowego rozsądku  szajba, jaka odbija wszystkim (kobietom też, choć się nie przyznają) na punkcie Kim Keller, jest wręcz epicka. A sama Kim to ideał tak idealny, że znowu  niezamierzenie komiczny. Ale to Leo  bierzemy jego fiksacje z dobrodziejstwem inwentarza i tyle.
Rysuje Leo. Tak samo jak wcześniej, czyli znakomicie radzi sobie ze scenografią, technologią, przyrodą, ale nie umie rysować ludzi. Wszyscy wyglądają jak rodzeństwo i mają bardzo ograniczoną mimikę oraz zestaw ruchów. Ja wiem, Steve Dillon też rysuje twarze jak spod sztancy, ale u Leo rzuca się to w oczy o wiele bardziej. To takie trochę manekiny ustawiane w odpowiednich pozach.
Mogłoby się wydawać, że nie polecam Antares. Ale to nie tak. Leo jest jaki jest  rozgorączkowany, trochę infantylny, kompletnie nie rozumiejący (albo nie umiejący przekazać) złożoności ludzkiej psychiki, idący na zbyt duże uproszczenia i naiwnie wierzący, że to wystarczy. Ale mimo tej całej prostolinijności i obezwładniającej momentami sztampy Antares czyta się naprawdę dobrze. Przymknij oko, nie czepiaj się, nie analizuj zbyt głęboko a bawić się będziesz przynajmniej dobrze.
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  Być jak Amalia Rodrigues

  Paweł Ciołkiewicz

  Rui Pimentel Fado. Nocne historie
  

  
  W Lizbonie ktoś zabija pieśniarki fado. Kolejne gwiazdy giną w tajemniczych okolicznościach, a policja jest bezsilna. Kto jest mordercą? Komunista eliminujący rekcyjne fadistki? Ziejący nienawiścią odrzucony poeta? Sfrustrowany krytyk muzyczny? Działający w imieniu ludu rewolucjonista? A może zwykły szaleniec?
Ekstrakt: 80%
[image: Fado. Nocne historie]
Ulice Lizbony i wnętrza klubów odwiedzamy w towarzystwie Alfredo Cortico. Ten obdarzony fantastycznym głosem śpiewak zatrudnia się jednym z tutejszych domów fado. Zacisze, bo tak nazywa się to miejsce, jest prowadzone przez pana Baltazara. Jego główną gwiazdą jest śpiewaczka Dona Beatriz. Niestety nowy fadista nie ma okazji, by zaznajomić się z tym lokalem. Niebawem po tym, jak rozpoczął pracę, Dona Beatriz zostaje zamordowana. W Lizbonie ginie kolejna śpiewaczka, na ludzi pada blady strach, a Alfredo Cortico zostaje bez pracy, bowiem pozbawiony swej gwiazdy klub zostaje zamknięty. Na szczęście bezrobocie nie trwa długo. Mężczyzna dał się już bowiem poznać jako genialny śpiewak i szybko znajduje zatrudnienie w Cafe Cieciorka. Czy historia się powtórzy?
Opowieść Rou Pimentela zaczyna się jak typowy kryminał, ale stopniowo zamienia się w smutną opowieść o fado oraz historii Portugalii. Z tego punktu widzenia główną bohaterką tej historii staje się Amalia Rodrigues. Choć portugalska królowa fado ciałem nie pojawia się na planszach komiksu ani razu, to duchem jest tu obecna od samego początku. To do niej porównują się artystki występujące w tej historii. To ona jest uznawana za niekwestionowaną gwiazdę fado. To wreszcie jej śmierć stanowi kluczowy punkt zwrotny w historii portugalskiej kultury. W tle kryminalnej intrygi znajduje się bowiem refleksja o tym, czym dla Portugalczyków jest fado i jak ten ważny element ich dziedzictwa narodowego prezentuje się we współczesnej rzeczywistości. Czy nadal niesie ze sobą ważne wartości i idee, czy stał się żałosnym elementem napędzanego marketingowo folkloru? Czy po śmierci Amalii Rodrigues ktokolwiek jest w stanie powstrzymać komercjalizację i degradację tej muzyki? Czy pojawi się nowa fadistka godna miana królowej?
Autor posługuje się cartoonową stylistyką, która pozornie niespecjalnie pasuje do mrocznego nastroju tej opowieści. Kreskówkowe postacie oraz pastelowe kolory nadają tej opowieści radosny charakter, ale to tylko pozory. Z kolorowych plansz bije smutek i rozpacz, a rzeczywistość przenika się z onirycznymi wizjami. Przerysowane twarze bohaterów wyrażają natomiast zróżnicowane emocje. Wszystko razem zaś sprawia wrażenie spójnej całości.
Rui Pimentel oferuje metafizyczną opowieść o znikającym świecie ubraną w szaty klasycznego kryminału. Kolejne fadistki stają się ofiarami tajemniczego mordercy. Policja nie potrafi wpaść na jego ślad, bo ustalenie kierujących nim motywów nie jest łatwe. To może być każdy. Śledztwo tkwi w martwym punkcie. Rozwijając tę kryminalną intrygę, autor prowadzi nas przez urokliwe lizbońskie uliczki. Widzimy odchodzący do przeszłości świat śpiewaków zawodzących nad swym nieszczęśliwym losem z potrzeby serca. Na ich miejsce pojawiają się ci, którzy traktują fado, jako sposób na łatwy zarobek. Naganiani przez biura podróży turyści słuchają takiego kreowanego marketngowo fado, a później wracają do swojego życia i mogą odhaczyć kolejną zaliczoną atrakcję turystyczną. Wydaje im się, że poznali poznali kolejny kawałek świata, a tak naprawdę zobaczyli jedynie fragment jego upudrowanego oblicza. W takim ujęciu komiks Pimentela zyskuje tyleż uniwersalną, co przygnębiającą wymowę.
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  Odpowiedzi są w tobie

  Paweł Ciołkiewicz

  Jerry Frissen, Jean-Michel Ponzio Simak
  

  
  Simak to kolejna opowieść rozwijająca uniwersum Incala w ofercie wydawnictwa Scream Comics. Phoenix  cierpiący na amnezję kosmiczny policjant  prowadzi śledztwo, w trakcie którego poznaje własną przeszłość. W tomie znajdują się dwa albumy tworzące jedną, zamkniętą historię.
Ekstrakt: 80%
[image: Simak]
Już na samym początku głównego bohatera czeka szok. W trakcie strzelaniny dowiaduje się mianowicie, że jest Simakiem, czyli istotą zmodyfikowaną genetycznie i obdarzoną nadludzkimi możliwościami. Po tej otwierającej album scenie cofamy się w czasie o kilka tygodni i poznajemy sekwencję zdarzeń, jakie do tego doprowadziły. Wszystko zaczyna się od akcji na Hesperii, jednym z księżyców planety Cajon Pass. Policyjny patrol udaremnia zamach terrorystyczny  chwyta zamachowca oraz rozbraja bombę, która miała zniszczyć budowaną tu kosmiczną windę. Wprawdzie ta akcja kończy się sukcesem, ale późniejsze wypadki są już znacznie bardziej dramatyczne. Podczas pogoni za innym przestępcą ginie jeden z policjantów  partner głównego bohatera. Phoenix obwinia się o tę śmierć i postanawia na własną rękę wytropić zabójcę. Śledztwo rozpoczyna na Solar Coronie  planecie będącej świątynią wszelkich rozkoszy. Tu za pieniądze można mieć wszystko, co tylko podpowie wyobraźnia i pożądanie. To także na tej planecie tworzone są Simaki. Skomplikowane i ryzykowne śledztwo dla głównego bohatera jest zatem nie tylko okazją do wymierzenia zemsty, ale również szansą na odzyskanie własnej przeszłości. Phoenix cierpi bowiem na amnezję. Nie wie kim jest, ani skąd pochodzą jego ponadprzeciętne umiejętności śledcze. W kontekście otwierającej komiks informacji, te fakty nabierają dodatkowych znaczeń.
Opowieść Jerryego Frissena to sensacyjny kryminał rozgrywający się w scenerii science-fiction. Nie trzeba znać innych komiksów z uniwersum Incala, by cieszyć się śledzeniem kolejnych zdarzeń. Autor serwuje nam kilka zaskakujących zwrotów akcji i niespodzianek uatrakcyjniających lekturę. Zdarzenia toczą się szybko i nie ma czasu na nudę. Równie solidnie prezentuje się warstwa graficzna. Jean Michel Ponzio wykonał kawał świetnej roboty nadając planszom nowoczesny i hiperrealistyczny wygląd. Tła są dopracowane i pełne szczegółów, a bohaterowie wyglądają, jak prawdziwi. Ten efekt został osiągnięty dzięki wykorzystaniu zdjęć. W konsekwencji podczas lektury można mieć wrażenie oglądania fotografii przetworzonych graficznie, za pomocą elektronicznych narzędzi. O ile w odniesieniu do twarzy dało to efekt zadowalający, to sylwetki są jednak mało dynamiczne. Wydaje się chwilami, że pozujący modele są po graficznej obróbce jednak trochę sztywni i mniej dynamiczni niż bohaterowie rysowani od podstaw.
Simak to porządnie napisana kryminalna opowieść, która pewnie dostarczy sporo frajdy miłośnikom gatunku, ale ucieszy pewnie też fanów opowieści z uniwersum Inacala. Warstwa graficzna zapewne znajdzie zarówno zwolenników, jak i krytyków. Bez wątpienia wykorzystanie fotografii nadaje komiksowi wyjątkowy charakter, ale nie sposób nie postawić w tym kontekście pytania o zasadność stosowania takich technik. Czy stosowanie takich technik stanowi przyszłość komiksu? Czy może jednak bohaterowie komiksowi są bardziej prawdziwi, gdy są rysowani tuszem?
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  Opowieść o przyprawie i czerwiach

  Sławomir Grabowski

  Raul Allen, Kevin J. Anderson, Brian Herbert, Frank Herbert, Patricia Martin Diuna - Powieść graficzna. Księga I
  

  
  Brian Herbert i Kevin J. Anderson nie próżnują i konsekwentnie dopisują do uniwersum Diuny nowe rozdziały, a teraz zabrali się za adaptacje komiksowe. Diuna. Powieść graficzna to pierwsza, udana odsłona serii, stawiająca za cel maksymalną wierność oryginałowi.
Ekstrakt: 80%
[image: Diuna - Powieść graficzna. Księga I]
To nie pierwszy komiks z uniwersum Diuny, w roku 1984 powstała adaptacja filmu Davida Lyncha autorstwa Ralpha Macchio (adaptacja) i Billa Sienkiewicza (rysunki), wydana jako Marvel Comics Super Special #36: Dune, a rok później w trzech zeszytach zatytułowana po prostu Dune #1-3. Była to jednak adaptacja filmu, nie książki, w czym upewniał czytelników spoglądający z okładki rysunkowy Kyle MacLachlan.
Zapewne nieprzypadkowo obecna komiksowa adaptacja jest zbieżna w czasie ze zbliżającą się wielkimi krokami premierą filmu Denisa Villeneuvea. Podobnie jak literacki pierwowzór, będzie składać się z trzech części (druga jest zapowiadana jako MuadDib, więc skończy się zapewne Prorokiem).
Ambicją autorów, o czym piszą we wstępie, było stworzenie jak najwierniejszej adaptacji, właściwie hołdu dla Franka Herberta i jego twórczości. Może nazbyt czołobitnego, we wstępie Diuna jest nazywana najwybitniejszą powieścią SF wszech czasów. Oczywiście nikt nie odmawia jej wybitności i miejsca w ścisłej czołówce, ale czytelnik bywa uczulony na taką przesadną autoreklamę.
Przyznać trzeba jednak, że w powieści Herberta właściwie wszystko zagrało  i przygodowa fabuła, i warstwa problemowa (ekologia, religia, polityka), i wreszcie samo uniwersum. We wstępie do Roju Hellstroma, innej powieści Franka Herberta, Adam Roberts próbuje znaleźć odpowiedź na pytanie o przyczyny jej olbrzymiej popularności:
Szerokie przestrzenie przedstawione w Diunie układają się zarówno w opis topograficzny, jak i metaforę  na tyle konkretne (mają coś wspólnego z Arabią i islamem, ze zmianą klimatu i mistycyzmem), że nie są nieokreślone, ale jednocześnie na tyle niepełne, że zostawiają czytelnikom miejsce, które mogą oni wypełnić wytworami swojej wyobraźni. Wydaje mi się, że międzynarodowy sukces zawdzięcza Diuna w pewnej mierze owej imaginacyjnej przestrzenności, otwartej estetyce, która pozwala jej miłośnikom puścić wodze fantazji. (s. 6-7).
Ciekawe wytłumaczenie, ale na owej imaginacyjnej przestrzenności nie poznali się początkowo ani wydawcy (powieść odrzuciło 20 oficyn), ani czytelnicy (pierwsze wydanie było klapą finansową), ani krytycy (ci narzekali na nudę i brak akcji). Dopiero kolejne wydanie odniosło sukces.
Komiks oddaje najważniejsze wątki powieści w zadowalającym stopniu, można go czytać bez znajomości oryginału. Choć pewnych informacji brakuje (nie jest np. wyjaśnione, dlaczego właściwie tak się wszyscy biją o tę przyprawę, ale może na etapie jednej trzeciej powieści nie jest to jeszcze wyjaśnione). Dobrze dobrano proporcje między tekstem a obrazem  tylko czasami (np. podczas przyjęcia organizowanego przez Leto) wydaje się, że przesadzono z ilością gadających głów zapełniających kilkadziesiąt kadrów. Ale też, gdyby tekstu było jeszcze mniej, można by się pogubić w historii i intrygach.
Przypomnijmy pokrótce punkt wyjścia opowieści: rodzina Atrydów, czyli Leto, jego konkubina Jessica i ich syn Paul przybywają na pustynną planetę Diunę, którą imperator Szaddam IV nadał im jako lenno. Zarządzali nią dotychczas Harkonennowie, ale oczywiście nie zamierzają grzecznie ustąpić. Planetę zamieszkują też tubylcy-Fremeni. Niedobór wody implikuje u nich różne tabu (np. splunięcie jest znakiem szacunku i darem ciała). Paul odkrywa w sobie zaskakujące mesjańskie inklinacje, związane w jakiś sposób z przynależnością matki do żeńskiego zakonu Bene Gesserit. Olbrzymie czerwie pustyni sprawiają, że wydobywanie przyprawy grozi ciągłym niebezpieczeństwem. W bliskim otoczeniu księcia dochodzi do zdrady, sytuacja dość szybko się komplikuje i główni bohaterowie zostają rzuceni na głęboką wodę. Czy raczej głęboki piasek.
Wzbudza uznanie strona graficzna komiksu. Nie ma tu co prawda awangardowych eksperymentów czy szaleństw z kadrami, postawiono raczej na szlachetną klasykę, niemniej świat  tak postacie, jak lokacje  oddany jest z dużą pieczołowitością. Co prawda akurat pustynne krajobrazy może nie umożliwiają rysownikowi nadmiernego wykazania się, ale sceny w oranżerii czy pałacowe wnętrza cieszą oko detalami. Owszem, dużo kadrów jest statycznych, ale pamiętajmy, że i powieść nie oferowała ciągłej akcji. Kolory są intensywne, choć czasami wypełnienia są może zbyt jednolite. Styl okładki (autorstwa Billa Sienkiewicza) jest mylący: sugeruje chropowatość, ziarnistość, brud i piach sypiący się z kadrów. Nic z tych rzeczy  w środku jest sterylnie i kolorowo, może aż do przesady. Starano się inspirować wyłącznie powieścią, a nie filmami czy grami.
Można być malkontentem i traktować kolejną propozycję Herberta i Andersona jako ponowne sięgnięcie do kieszeni fanów, tym bardziej, że za granicą ukazuje się już w odcinkach kolejny tytuł, mianowicie House of Atreides (scenarzyści są ci sami, tylko rysownik inny). Niemniej lektura jest sporą przyjemnością, tym większą, jeśli ktoś nie zna albo nie pamięta literackiego oryginału. Celem była wierna adaptacja, a nie reinterpretacja  a skoro tak, został on osiągnięty.
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  Miłość  niełatwa sprawa

  Tomasz Nowak

  Christophe Cazenove, William Maury Sisters #6: Zakochana sister
  

  
  Już tytuł szóstej części perypetii Sisters wskazuje, jaki będzie wątek przewodni. Tak więc miłość okazuje swe niełatwe oblicze, a autorzy zaskoczyli, że zamiast łatwo prześliznąć się po temacie, od razu rzucili się na głęboką wodę sięgając po jego rozmaite aspekty.
Ekstrakt: 80%
[image: Sisters #6: Zakochana sister]
Nie licząc całusów, jak na przewodni temat miłosny, stosunkowo niewiele tu randkowania. Piętrzą się natomiast rozmaite komplikacje. Co ciekawe, wówczas najlepszym lekarstwem okazuje się młodsza siostra! Marine zawsze wie, jak poradzić sobie z dylematami  szkolnymi i życiowymi. Wie też jak wszystko nazwać, najlepiej łamiąc przy tym wszelkie zasady. Dobry pomysł zawsze w cenie! Oczywiście, że nie u wszystkich
Rodzi się tu natychmiast pytanie, po co więc siostrze przyjaciółki? Marine wie doskonale. Nawet, gdy nie do końca jest z tego zadowolona. Po prostu lepiej idzie jej komunikacja z rówieśniczkami.
No dobrze, ale co z dylematem większego kalibru? Po co mieć chłopaka, skoro wiadomo, że ci brzydko pachną, są głupi i ciągle hałasują"? Przecież Wendy ma ze znanym już dobrze z wcześniejszych tomów zakochankiem Maksencjuszem same problemy! W dodatku ma mniej czasu dla swej młodszej sister
Marine z zapałem studiuje ten temat, niekiedy mało subtelnymi metodami, np. przy pomocy podsłuchu. Dochodząc do wniosku, że chłopcy są po to, aby odprowadzać po szkole do domu, próbuje też podejścia empirycznego. Wychodzi wszak na to, że nie wszyscy się do tego nadają.
W sprawach domowych trzeba dochodzić do konsensusu. Tu różnice są oczywiste. Na przykład interpretacja kontekstu imprezy zorganizowanej przez Wendy dla znajomych niekoniecznie wychodzi obu siostrom równie gładko. Marine też ma w końcu okazję doświadczyć frustracji, gdy sama wyrusza na megamelanż.
To jednak tylko drobne różnice. Siostry znają się przecież świetnie  wzajemne wścibstwo i ploty są zawsze na czasie. Razem też można się zabawić albo skorzystać z rady na temat pocałunku. Bo ostatecznie na siostrę zawsze można liczyć No, chyba że noc przyniesie jakieś niespodzianki lub trzeba pożyczyć parasol
Marine wciąż doskonali się w sztuce ucieczki. Jest w tym bardzo twórcza! Wzajemna miłość sisters jest przecież tak ogromna, że jedna zrobiłaby dla dobra drugiej wszystko. Może jednak czasem warto byłoby trochę odpuścić Inaczej może wybuchnąć z superważnych powodów otwarta wojna. Niemniej także i ona potrafi przysporzyć lokalnej sławy i nowych fanów. Nawet nie wiedzą ilu! A w ogóle jak tu się długo gniewać, skoro przeprosiny są takie fajne?!
Choć z początku wygląda sztampowo, album rozkręca się z czasem, radując oczy i umysły nie tylko zagorzałych fanów. Sisters niby wyglądają podobnie, ale poruszana tematyka wskazuje, że stają się jednak coraz starsze. Widać to także w ewolucji palety kolorów. Nie króluje tu już wściekły róż, otoczenie jest znacznie bardziej stonowane, ale paradoksalnie, dzięki temu, barwniejsze i ciekawsze.
Życie sióstr to nieustanna burza. I pewnie dlatego wciąż zdumiewa i bawi. Warto poczytać, ale w formie poradnika lepiej nie stosować!
Tematyka miłosna wskazuje, że Sisters stają się starsze. Wraz z nimi dojrzewają też konteksty i barwy otoczenia. Są jednak sprawy niezmienne, a burza zawsze może nadciągnąć z niespodziewanej strony. Dzięki temu nie można się nudzić.
Plusy:
	bogate ujęcie tematu, który łatwo zbanalizować
	bardziej zróżnicowane tła i konteksty
	większa różnorodność postaci


Minusy:
	przewidywalna forma
	brak formalnych zaskoczeń
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Scenariusz: William Maury, Christophe Cazenove
Data wydania: 15 lutego 2017
Rysunki: William Maury
Wydawca:  Egmont
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Cena: 24,99
Gatunek: humor / satyra
Zobacz w: Kulturowskazie
Ekstrakt: 80%
  



  
  
  
  
  Magazyn Esensja - Magazyn Esensja nr 05 (CCVII) czerwiec 2021
  




  
  

  Galactus pożera Watcher obserwuje Thanos zwycięża!

  Piotr Pi Gołębiewski

  Dylan Burnett, Donny Cates, Geoff Shaw Thanos #2
  

  
  Thanos obecnie jest jednym z najpopularniejszych superłotrów Marvela. Tom drugi jego solowych przygód, jaki ukazał się nakładem wydawnictwa Egmont, jego pozycję tylko ugruntowuje.
Ekstrakt: 80%
[image: Thanos #2]
Marvel od zawsze lubił eksploatować swoje markowe postacie, często do granic możliwości. Ponieważ w ostatnich latach Thanos utrzymywał się na topie, zapadła decyzja o tym, by otrzymał własną serię. Najpierw powstawała ona pod okiem utalentowanego scenarzysty Jeffa Lemire′a. Te zeszyty otrzymaliśmy w tomie 1 i trzeba przyznać, że utrzymywały wysoki poziom. Na wysokości odcinka 13 Kanadyjczyka zmienił Amerykanin Donny Cates i był to strzał w samą dziesiątkę. Jego specjalnością są bowiem mroczne, zabarwione gorzką ironią historie, a taka formuła idealnie sprawdza się w przypadku Szalonego Tytana.
Wszystko zaczyna się dość typowo, bo od podróży w czasie. Thanos zostaje porwany przez przybywającego z przyszłości Cosmic Ghost Ridera, działającego na zlecenie jego samego, tyle, że starszego o miliony lat. W tym czasie zdążył już podbić cały wszechświat i pozostała mu ostatnia walka, do wygrania której potrzebował pomocnika. A jako, że Thanos jest gotów zaufać tylko sobie, właśnie siebie sprowadził, jako wsparcie.
Wbrew pozorom fabuła nie jest jednym z tych pokrętnych marvelowskich wymysłów, w których przez jakiś czas próbujemy śledzić zawirowania w czasie i przestrzeni, by wreszcie dać sobie spokój i oddać się bezrefleksyjnej rozrywce. Donny Cates nie mnoży wątków, ani nie zamierza nas przeciągnąć po całej linii czasu. Skupił się głównie na relacji między młodym Thanosem i jego starszym odpowiednikiem. Skonfrontował wyobrażenia Tytana o swoim zwycięstwie z tym, jak ono naprawdę wyglądało. Przy okazji zaprezentował najbardziej chimeryczną wizję Pani Śmierci z dotychczasowych. Thanos bowiem może być z naszych czasów, może być starszy o miliony lat, może twierdzić, że wyrzekł się miłości, ale nigdy nie przestanie kochać Mrocznej Pani. Ta jednak nie jest skłonna tak łatwo odwzajemnić uczuć.
Owszem, sporo w komiksie jest przesady, ale zaprezentowanie Thanosa, jako siły kosmosu, która dąży do unicestwienia wszelkiego życia jest pomysłem ciekawym, nawet jeśli pompatyczne wtręty narratora trącają kiczem. Odnajduję w tym właśnie wspomnianą wyżej ironię scenarzysty, który z jednej strony jest wierny marvelowskim standardom i dba o spójność świata, a z drugiej wprowadza elementy, które go dekonstruują, zgrabnie mieszając powagę z czarnym humorem.
Mam tu oczywiście na myśli wspomnianego Cosmic Ghost Ridera, który w niczym nie przypomina znanych nam dotąd Duchów Zemsty. Choć na pierwszy rzut oka, jest to kolejny odprysk popularności Deadpoola, czyli świra z nawijką, to jednak Cates zadbał o to, by postać ta nie była zawieszona w próżni i dorobił jej niezwykle barwną i intrygującą historię. Już chociażby dla niej warto zapoznać się z tym komiksem.
Należy też dodać, że w połowie tego obszernego albumu, staje się on głównym bohaterem opowieści. Jako istota o pokrętnej logice (tu niestety zbyt blisko mu do Wade′a Wilsona), postanawia skorzystać z możliwości podróży w czasie i cofa się do momentu, kiedy Thanos był zaledwie dzieckiem w kolebce (które na pewno, gdyby nadarzyła mu się taka sposobność, oderwałoby łeb Hydrze). Jego celem było zgładzenie go, kiedy był jeszcze stosunkowo bezbronny. Jednak nie wszystko idzie tak, jak to sobie zaplanował. Jak łatwo się domyślić, jego perypetiom będzie towarzyszyła spora porcja czarnego humoru, która, wyjątkowo, jest momentami zabawna.
A w bonusie otrzymujemy zeszyt Thanos Annual, w którym mamy do czynienia z krótkimi epizodami z życia Tytana, pokazującymi, że nie bez powodu uznawany jest za największe zagrożenie we wszechświecie i istotę pozbawioną serca. Polecam zwłaszcza ten, kiedy zabiera się za podbój świata zamieszkałego przez Rozkoszniaki.
Jeśli chodzi o stronę wizualną, to mamy do czynienia głównie z pracami dwóch rysowników. Geoff Shaw towarzyszy nam w pierwszej połowie komiksu i całkiem nieźle wywiązuje się z zadania zilustrowania poważniejszej historii, w której mamy dwóch Thanosów. Może nie zawsze radzi sobie z twarzami (Silver Surfer wygląda jak klon Vulture′a  tego staruszka od Spider-Mana), ale za to zestawienie muskularnego, młodego Tytana ze starszym, który dorobił się nie tylko siwizny, ale także wydatnego brzuszka, jest bezbłędne. Co zaś się tyczy drugiej połowy albumu i rysunków Dylana Burnetta, to preferuje on styl karykaturalny z dużym naciskiem na ukazywanie makabry. Jeśli lubicie Skottie′ego Younga, tu też powinniście być zadowoleni.
Przyznam, że myślałem, że to Jeff Lemire wycisnął z Thanosa wszystko, co najlepsze. Tymczasem Donny Cates nie tylko mu dorównał, ale wręcz przebił pomysłowością i nieszablonowym spojrzeniem na tę postać. Jeśli więc znacie i lubicie tego międzygalaktycznego łotra, sięgajcie śmiało po tom drugi jego perypetii. A jeśli kojarzycie go tylko z filmu, to także zabierajcie się do lektury, bo sprawi ona, że stanie się waszym ulubieńcem.




Tytuł: Thanos #2
Scenariusz: Donny Cates
Data wydania: 14 kwietnia 2021
Rysunki: Geoff Shaw, Dylan Burnett
Przekład: Bartosz Czartoryski
Wydawca:  Egmont
Cykl: Thanos
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Cena: 79,99
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Zobacz w: Kulturowskazie
Ekstrakt: 80%
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  Pierwsze polskie postapo?

  Marcin Osuch

  Marek Szyszko Ostatnia przystań #1, Marek Szyszko Ostatnia przystań #2
  

  
  Niewielki format, enigmatyczny tytuł i stosunkowo mało atrakcyjne wizualnie okładki nie wzbudzają dużego zainteresowania Ostatnią Przystanią, zwłaszcza współczesnego czytelnika. A to błąd, bo pod tą skromną powłoką kryje się całkiem przyzwoita opowieść sf.
[image: Ostatnia przystań #1]
Komiksy wypłynęły na szersze wody peerelowskiej popkultury jako narzędzie propagandy i dydaktyki. Stało tak się pod koniec dekady lat sześćdziesiątych ubiegłego wieku za sprawą wydawnictwa Sport i Turystyka. Przez długi czas unikano jak ognia zbyt mocno kojarzącego się z Zachodem słowa komiks, wprowadzając pojęcie kolorowych zeszytów. Zaczęto od promującego milicję obywatelską Kapitana Żbika, później przyszedł czas na sławiący Armię Ludową Podziemny front, a następnie Klossa i Pilota śmigłowca.
Serie te, same w sobie mocno propagandowe, przygotowały grunt pod to, co dzisiaj nazywamy złotą dekadą polskiego komiksu. Za wydawanie historyjek obrazkowych wzięły się kolejne wydawnictwa, jak Krajowa Agencja Wydawnicza i Młodzieżowa Agencja Wydawnicza. To za ich sprawą pojawiły się magazyny Relax czy Alfa oraz pełnowymiarowe (A4) albumy komiksowe. Wyraźny był podział, o którym zapewne zadecydowano na wysokim szczeblu partyjno-politycznym: KAW i MAW wydawały rozrywkę, a Sport i Turystyka wspomnianą dydaktykę.
Wyraźne inklinacje do tematyki SF miał Alfred Górny, dyrektor Sportu i Turystyki w latach siedemdziesiątych. Dzisiaj czytelnicy pamiętają go przede wszystkim jako współautora kultowego cyklu Według Ericha von Dänikena narysowanego przez Bogusława Polcha. Co ciekawe, Górny nie otrzymał zezwolenia na publikację wspomnianego cyklu nakładem Sportu i Turystyki. Być może właśnie ze względu na wspomniany wyżej podział, serię zaczął wydawać KAW. Sytuacja ta zmieniła się dopiero w latach osiemdziesiątych. Z dzisiejszej perspektywy trudno dojść przyczyn, dość powiedzieć, że ten wyraźny podział tematyki między wydawnictwami zaczął się zacierać w okolicach połowy dekady. Być może na szczeblach decyzyjnych zaszły zmiany personalne, a może po prostu  w obliczu kompletnego krachu gospodarczego PRL-u  kwestie podziału kompetencji zeszły na dalszy plan. Sport i Turystyka opublikował narysowane przez Zbigniewa Kasprzaka zeszyty Bogowie z gwiazdozbioru Aquariusa, Zbuntowana, Gość z kosmosu.
[image: Ostatnia przystań #2]
Także w tym czasie wydana została dwuczęściowa historia Ostatnia przystań. Komiks ten jest dotknięty przypadłością charakterystyczną dla wielu pozycji opublikowanych przez Sport i Turystykę  nie wiadomo, kto jest autorem scenariusza. Nieoficjalnie pojawiały się sugestie, że za scenariusz odpowiadał rysownik Ostatniej przystani  Marek Szyszko. On sam jednoznacznie ucina takie dywagacje, ale nie jest w stanie wskazać autora. Materiał do pracy nad komiksem dostał za pośrednictwem redakcji i nie miał żadnych kontaktów ze scenarzystą. Osobą, której z największym prawdopodobieństwem można byłoby przypisać autorstwo scenariusza, jest Stefan Weinfeld, autor całkiem udanych opowiadań i powieści SF. Współpracował z Relaksem, gdzie kilka z jego opowiadań zostało zaadaptowane jako komiks (Tam, słońce zachodzi seledynowo, Pojedynek), a także był autorem scenariuszy cyklu Opowieści nie z tej ziemi oraz Czarnej róży. Co więcej, duża część komiksów wydanych przez Sport i Turystykę w latach osiemdziesiątych była narysowana do scenariusza Weinfelda (dość wspomnieć brawurowo narysowane przez Wróblewskiego Figurki z Tilos czy całą serię Polscy podróżnicy). Jest tylko małe ale. Akurat ze wszystkich autorów, do których scenariuszy Marek Szyszko rysował komiksy, najlepiej znał właśnie Weinfelda. W tej sytuacji można założyć, że najprawdopodobniej wiedziałby, że tworzy plansze do scenariuszy tego pisarza.
[image: ]
Kim by nie był tajemniczy scenarzysta, stworzył on całkiem ciekawą opowieść  i do tego dosyć oryginalną jak na ówczesne polskie warunki. Wzorem (być może) Gwiezdnych wojen, czytelnik jest wrzucany od razu w środek akcji. Między mieszkańcami dwóch planet Alfy i Bety (fakt, że nazwy mało wyszukane) z jakiegoś powodu wybucha wojna. Ocalona z atomowego kataklizmu garstka mieszkańców Alfy ucieka na pokładzie kosmolotu. Podobnie dzieje się w przypadku Betan, a jedni i drudzy docierają do tej samej bezimiennej planety nadającej się do zamieszkania. Otwierająca opowieść wojna jest tylko pretekstem, a najważniejsze jest to, co dzieje się na nowej planecie. Alfianie zakładają swoją kolonię na północy, Betanie na południu, ale wzajemne kontakty są bardzo ograniczone praktycznie ze względu na anomalię grawitacyjną występującą na całym równiku. Aby skomplikować całą sytuację, a może i uatrakcyjnić narracyjnie, okazuje się, że wśród uratowanych Betan są sami elektronicy, a wśród Alfian  biolodzy. To powoduje, że obydwie kolonie rozwijają się w różnych kierunkach.
Dopiero tutaj poznajemy głównych aktorów całej historii  są nimi młody naukowiec Martin oraz jego szef, profesor Denios. Ten pierwszy dowiaduje się ze szczątków przekazów radiowych z południa, że słońce, wokół którego krąży ich planeta, może zamienić się w supernową, co stoi w sprzeczności z obliczeniami jego przełożonego. Teraz zaczyna się najciekawsza część całej historii: walka Martina z profesorem Deniosem o dotarcie do prawdy. Młody naukowiec jest tak zdesperowany, że podejmuje podwójnie karkołomny czyn. Porywa Deniosa i wraz z nim próbuje przedrzeć się przez równikowe anomalie do Betan, aby tam, na miejscu, wyjaśnić wszelkie wątpliwości odnośnie obliczeń wykonanych przez obydwie strony. Jego przeciwnikiem jest zarówno nieprzyjazny, pustynny klimat planety, jak i równikowy pas olbrzymich przeciążeń grawitacyjnych połączonych z kamiennym deszczem. Ich perypetie przypominają nieco wyprawę łazikiem solarnym w wykonaniu Marka Watneya z Marsjanina. Po dotarciu do celu obraz, jaki się wyłania przed dwójką tułaczy, świadczy o tym, że sympatia scenarzysty leży po stronie Betan. Plantacje soczystych zielonych roślin oraz dyniopodobnych tykw dostarczających paliwo do pojazdów świadczą wybitnie o wyższości biologów nad elektronikami. Kto wie, czy w zamyśle autora komiks nie miał być delikatnym manifestem politycznym, w którym Północy rządzonej autorytarnie przez Radę Pięciu przeciwstawiane jest Południe z elementami demokracji i trójpodziału władzy.
[image: ]
Zakończenie jest chyba najsłabszym punktem Ostatniej przystani  naiwne, miejscami nijakie, niespinające wątków nakreślonych wcześniej. Sprawa niestabilnego słońca zostaje zamieciona pod dywan, zmiany polityczne na północy zostają skwitowane jednym zdaniem. Martin, wyruszając na południe, pozostawił żonę, postać ta nie pojawia się później w ogóle, nawet po jego powrocie.
Na plus należy zapisać mocno zarysowany konflikt między głównymi bohaterami, Martinem i Deniosem. Bodaj po raz pierwszy w polskim komiksie, postaci stojące po tej samej stronie tak mocno różniły się w ocenie sytuacji. Na większą skalę takie zróżnicowanie między protagonistami przyniósł dopiero drugi Funky Koval.
Niejednoznacznie wypada strona graficzna komiksu. Marek Szyszko w tym czasie w pełni rozwinął swoje umiejętności jako rysownik komiksowy, jednak trudno jest powiedzieć, by Ostatnia przystań była jego najlepiej narysowanym komiksem. Dużo lepiej wypadają  rysowane mniej więcej w tym samym czasie  zeszyty z serii Początki państwa polskiego czy też Polscy podróżnicy. Sam rysownik przyznał się, że nigdy nie pociągały go klimaty SF i chyba dlatego starał się jak najszybciej zakończyć swoją przygodę z Ostatnią przystanią, co zaowocowało pewną niestarannością rysunku. Szkoda, bo sama koncepcja graficzna (inspirowana komiksami Moebiusa, jak przyznaje sam rysownik) jest całkiem udana. Zdecydowanie Ostatnia przystań zasłużyła na większy format i bardziej staranne wydanie. Kto wie, czy wtedy nie weszłaby do kanonu polskiego komiksu, jako pierwsza opowieść postapokaliptyczna?




Tytuł: Ostatnia przystań #1
Data wydania: 1986
Rysunki: Marek Szyszko
Wydawca:  Sport i Turystyka
Cykl: Ostatnia przystań
Format: 34s. 170x240 mm
Gatunek: SF
Zobacz w: Kulturowskazie

Tytuł: Ostatnia przystań #2
Data wydania: 1986
Rysunki: Marek Szyszko
Wydawca:  Sport i Turystyka
Cykl: Ostatnia przystań
Format: 34s. 170x240 mm
Gatunek: SF
Zobacz w: Kulturowskazie
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  Krótko o komiksach:W oczekiwaniu na tornado?

  Dagmara Trembicka-Brzozowska

  Makoto Yukimura Saga Winlandzka #6
  

  
  Kolejny tom Sagi winlandzkiej przynosi głównie politykę  ale ta, jak to zwykle bywa, wgryza się też w życie Thorfinna, skromnego niewolnika na farmie w Danii.
Ekstrakt: 80%
[image: Saga Winlandzka #6]
Szósta część opowieści to wyraźnie przejściówka. Makoto Yukimura zdaje się szykować bohaterów do ważnego wydarzenia, które wstrząśnie ich życiem, a może i znanym wikingom światem. Z jednej strony Kanut obejmuje tron po zmarłym bracie  i niczym u Szekspira rozmawia z widziadłem, zmaltretowaną głową swojego nieżyjącego ojca. Nowy król postanawia sięgnąć po niezbyt uczciwe środki, by zasilić skarbiec, co ostatecznie dotknie też farmę Ketila, właściciela Thorfinna. A to tylko jeden z głównych wątków w albumie!
Mimo że wyraźnie mamy tu do czynienia z rozstawianiem pionków na szachownicy nowej rozgrywki autora, nie ma na co narzekać. Z przyjemnością można obserwować procesy, które być może połączą niektórych dawnych towarzyszy i popchną ich w dalszą, zapewne mniej brutalną drogę ku lepszemu życiu. Interesująco wypada też nowy Thorfinn  po katharsis, które przeżył w tomie piątym, stał się zupełnie inną postacią. Teraz jego celem nie jest zemsta  w końcu niejako ją osiągnął  ale odkupienie. Nie zabraknie też małych dramatów pozostałych postaci. Ogółem aż ręce się palą, żeby sięgnąć po kolejną część, bo tam wydarzenia mogą zacząć pędzić jedno za drugim.
Od początku nie ukrywam entuzjazmu, jakim darzę Sagę winlandzką. Yukimura doskonale prowadzi bohaterów, rozpisuje akcję i igra z czytelnikiem, bawiąc się narracją i plątaniem wątków. Nie inaczej jest i w tomie szóstym. Nie idzie się znudzić, a zakończenie przychodzi zdecydowanie za szybko  aż chce się zawołać dej wincyj!.
Plusy:
	sprawnie prowadzona akcja
	dynamiczne, dobrze rozrysowane kadry
	bohaterowie są coraz lepsi


Minusy:
	brak






Tytuł: Saga Winlandzka #6
Tytuł oryginalny: ヴィンランド・サガ
Scenariusz: Makoto Yukimura
Data wydania: grudzień 2019
Rysunki: Makoto Yukimura
Wydawca:  Hanami
Cykl: Saga Winlandzka
ISBN: 9788365520395
Format: 150x210 mm
Cena: 65,00
Gatunek: fantasy, historyczny, manga
Zobacz w: Kulturowskazie
Ekstrakt: 80%
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  O dwóch takich

  Paweł Ciołkiewicz

  Cullen Bunn, Bill Crabtree, Brian Hurtt, Mike Norton Szósty rewolwer. Czas umarłych
  

  
  Czas umarłych to druga obok Bękartów rewolweru opowieść rozgrywająca się w uniwersum Szóstego rewolweru. Po intrygującej opowieści o żołnierzach generała Humea dostajemy historię znajomości dwóch ważnych postaci  Jesupa Suttera oraz Roberto Vargasa. Znamy ich dobrze z głównej serii, teraz mamy szansę poznać ich przeszłość.
Ekstrakt: 80%
[image: Szósty rewolwer. Czas umarłych]
Roberto Vargas po wielu latach rozłąki spotyka się ze swoją matką. Mnich pozostający w służbie Miecza Abrahama informuje ją o tym, że chce porozmawiać ze swoim ojcem. Może być to nieco trudne, bo staruszek od dawna nie żyje. Matka Vargasa, która prywatnie jest czarownicą, przekazuje mu informację o miejscu pochówku. W tym samym czasie Jesup Sutter zostaje oddelegowany przez Jasnowidzów Rycerzy Salomona do wykonania niezwykle niebezpiecznego zadania. Ma mianowicie odnaleźć Yum Kimila. Ten bóg śmierci znów objawił się na ziemi i stwarza ogromne zagrożenie. Wizja nadchodzącej wraz z nim śmierci także i Vargasa popchnęła do poszukiwania swojego zmarłego ojca. Od samego początku jest zatem oczywiste, że ścieżki obu mężczyzn muszą się przeciąć. I tak właśnie się dzieje. Choć Robero Vargas i Jesup Vargas zupełnie innymi motywami się kierują, to w gruncie rzeczy dążą do osiągnięcia tego samego celu.
O rysunki zadbał Mike Norton, doskonale znany czytelnikom serii Odrodzenie. I tym razem przypadło mu w udziale rysowanie postaci powracających do życia zza grobu, ale teraz są one znacznie bardziej złowieszcze niż w przypadku serii napisanej przez Tima Seeleya. Dynamiczna, czysta kreska doskonale pasuje do mrocznego nastroju. Dużo tu efektownych scen walk, pościgów i strzelanin. Norton łączy przejrzystość z dynamiką dzięki czemu album wygląda naprawdę dobrze. Zimne i mroczne kolory autorstwa Billa Crabtree dopełniają obrazu całości.
Cullen Bunn i Brian Hurtt znów postanowili dodać kilka wymiarów do swojego uniwersum. Opowieść o Vargasie i Suttera, których doskonale znamy z głównej serii wnosi do opowieści wiele wartościowych elementów. Przede wszystkim na głębi i wieloznaczności zyskuje Sutter. Po lekturze tego komiksu łatwiej można zrozumieć jego nienawiść do Drakea Sinclairea oraz poświęcenie w służbie Szarej Wiedźmy. Bez wątpienia twórcy komiksu doskonale czują się w wykreowanym na planszach komiksu świecie i takimi pobocznymi albumami sprawiają, że także czytelnicy z coraz większym zainteresowaniem śledzą rozwój wypadków w głównej serii. Na końcu albumu mamy oczywiście zapowiedź kolejnej odsłony tej opowieści, zatem już możemy szykować się na kolejne emocje.




Tytuł: Szósty rewolwer. Czas umarłych
Scenariusz: Cullen Bunn, Brian Hurtt
Data wydania: 23 marca 2021
Rysunki: Mike Norton, Bill Crabtree
Przekład: Wojciech Jędrak
Wydawca:  Timof i cisi wspólnicy
Cykl: Szósty rewolwer
ISBN: 9788366347236
Format: 132s. 170x260 mm
Cena: 69,00
Gatunek: fantasy, groza / horror
Zobacz w: Kulturowskazie
Ekstrakt: 80%
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  Oddane bez granic

  Tomasz Nowak

  Christophe Cazenove, William Maury Sisters #8: Dla niej wszystko
  

  
  Kolejne manewry życiowe dwóch sióstr odbywają się pod hasłem Dla niej wszystko. Czasem jednak trudno oprzeć się wątpliwościom, czy aby owe dla niej nie oznacza bardziej dla siebie. I to od najprostszych rzeczy  takich jak wspólne gry czy obowiązki domowe  poczynając.
Ekstrakt: 70%
[image: Sisters #8: Dla niej wszystko]
Na początek mamy przestrogę, że przeszłość potrafi się mocno czknąć! Podobnie jak różnica wieku. To jednak nie przeszkadza Marine, bo ta umie ją na swój sposób nadrobić"! Młodsza sister ma zawsze w zanadrzu jakiś znakomity plan  własny albo zaczerpnięty od Wendy  bez różnicy. Ale trzeba też pamiętać, że na dobre słowo siostry trzeba zasłużyć.
Czytanie na głos ma zbliżać. Cóż jednak, kiedy obie sisters odczytują zadaną treść inaczej? Podobnie bywa w sporcie. Obie mają przecież swoje odrębne specjalizacje. Różni je też podejście do mody albo życiowe priorytety. Czasem zdaje się, że dzieli je wszystko. Jak bardzo są odmienne, najlepiej pokazują kierujące nimi powody, jak i przepis, na podryw. Tak, Marine też już próbuje.
Uwaga! Szykuje się wielka wyprawa do USA, a to, wiadomo, nie byle jaki wydatek. Trzeba wiec przysposobić kieszeń, najlepiej z udziałem siostry. Generalnie bowiem ich życie to symbioza, o czym warto pamiętać, odkładając na półki rzeczy szczególnie cenne. I nie przejmować się scysjami, bo to niczyja wina, że można podrażnić się wzajemnie także ze szlachetnych pobudek. Ot, zwykła lektura potrafi nieść ze sobą śmiertelne zagrożenie!
Wyzwania i współzawodnictwo nie ustają nawet wówczas, gdy do Wendy przyjeżdża na dwutygodniową wymianę szkolną dość specyficzny Włoch. Luigi jest z pozoru małomówny, ale tak naprawdę objawia totalną niemoc starszej sister w nawiązaniu kontaktu. Temat to, jak widać, ważny, bo zajmuje całkiem sporą część albumu. Autorzy są tu dobitnie uszczypliwi wobec językowych leniów Co innego Marine, dla niej egzotyczny przybysz to źródło zachwytów i inspiracji. Zupełnie inny świat!
Na deser musi pojawić się jeszcze przytyk w stronę dorosłości. Co z tego, że nęci ona tak bardzo, skoro zdradza też poważne wady? Na przykład dokuczliwy u dorosłych brak poczucia humoru?
Pasje i namiętności sióstr poddają się modom, chwili, ale oczywiście także prawidłom wieku. Niezmienne jest jedno  dzieląca je różnica lat, a więc odrębność postrzegania świata i napotykanych problemów. To oczywiste źródło wzajemnych konfliktów, ale także i czułości.
Ciepłe perypetie sióstr po ośmiu tomach nadal bawią i czegoś uczą, bo życie idzie naprzód. Takoż ich modelki, którymi są córki Maury′ego, zapewne też nie stoją w miejscu. I fajnie.
Niewiele w tej serii miejsca na nowości, ale autorom udaje się ciągle coś nowego wypatrzyć i pomieścić. Dzięki temu seria nie nuży. Może tylko niepotrzebnie rozrzedzają pewne wątki (wyjazd do USA) rozsiewając związane z nimi epizody na zbyt wielkiej przestrzeni (zapewne w kolejnych tomach powróci). Zabawna, dobrze naoliwiona maszyna kula się równym rytmem naprzód.
Plusy:
	nowe wątki i postaci
	Luigi, jako źródło kontrastów


Minusy:
	duże rozrzedzenie niektórych wątków w przestrzeni serii
	brak jednego, jasnego wątku przewodniego






Tytuł: Sisters #8: Dla niej wszystko
Scenariusz: William Maury, Christophe Cazenove
Data wydania: grudzień 2017
Rysunki: William Maury
Wydawca:  Egmont
Cykl: Sisters
ISBN: 978-83-281-1988-8
Cena: 24,99
Gatunek: humor / satyra
Zobacz w: Kulturowskazie
Ekstrakt: 70%
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  Jak to na wojence brzydko, czyli mały lisek w trybach wielkiej polityki

  Agnieszka Achika Szady

  Marjorie Liu, Sana Takeda Monstressa #5: Dziecko Wojny
  

  
  Sana Takeda przyzwyczaiła nas do cudownie haftowanych szat oraz przepięknych wnętrz wypełnionych stylowymi bibelotami i lampami wyglądającymi jak dzieła elfów. W piątym tomie Monstressy zamiast tego mamy okopy, ostrzał artyleryjski i miejską partyzantkę.
Ekstrakt: 80%
[image: Monstressa #5: Dziecko Wojny]
Szata graficzna Monstressy jest tak dopracowana, że już kilka razy z zachwytem opisywałam poszczególne kadry w naszym cyklu (na przykład tu). Takeda nie szczędzi sił, aby oddać najdrobniejsze detale tła, strojów, broni, miękkości lisiego ogona czy połyskliwości piór na skrzydłach kruka. Naprawdę nieczęsto spotykam komiksy rysowane z takim pietyzmem, a w utworze fantasy robi to tym większe wrażenie. W końcu ciekawiej jest oglądać magiczne laboratorium będące w połowie oranżerią niż zwyczajną ulicę albo biuro. Moje narzekania jak zwykle budzą tylko wierzchowce: nie tylko są niedbale naszkicowane, ale w wielu kadrach autorce nie chciało się narysować uzd i siodeł (a trudno przypuszczać, by wojsko jeździło na oklep).
Co ciekawe, w scenach typowo wojennych kreska staje się ostrzejsza, traci swoją niby-secesyjną miękkość, kontury wydają się najeżone. Podkreśla to fakt, że Takeda często stosuje koncentryczne linie dla podkreślenia szybkiego ruchu  jak to robią niektórzy graficy mangowi. Wszystko to potęguje dramatyzm, którego i tak nie brakuje, bo już od pierwszych stron pierwszego tomu było wiadomo, że wkraczamy w świat niezwykle brutalny. W monstressoversum żyje odrębna rasa (gatunek?) zwana Arkanijczykami, a z ich ciał można pozyskać substancję zwaną lilium, wykorzystywaną w technomagicznych wynalazkach. W pierwszym tomie byliśmy niemal świadkami ćwiartowania zwłok kilkuletniego dziecka przez studentki magii. W piątym widzimy upiorny skutek eksperymentu polegającego na zażywaniu lilium w czasie ciąży: efektem są albinotyczne, fioletowo żyłkowane kobiety, wyglądające trochę jak wampirzyce, a trochę jak coś, co wykiełkowało w piwnicy. Chociaż właściwie jeszcze bardziej upiorne są zombiaki pozszywane z fragmentów zwłok żołnierzy
Co ciekawe, odchodzimy od ścisłego śledzenia losów tytułowej bohaterki. Już w czwartym tomie widać było, że na równie ważną postać wyrasta Kippa. Z pałętającej się za Maiką Półwilk sierotki staje się no, nadal sierotką, ale podejmującą decyzje wpływające na losy wszystkich. W krytycznej sytuacji nie waha się nawet chwycić za karabin. Poza tym coraz bardziej zaczyna otaczać ją aura tajemnicy.
Mówiąc o tajemnicach, to jedną z większych jest dla mnie relacja Maiki z zamieszkującym jej ciało starożytnym bogiem imieniem Zinn. Na ogół manifestuje się on jako wyrastające z barku dziewczyny kłębowisko czarnych macek. W bardziej zaawansowanej postaci przypomina mumię owiniętą dżdżownicami zamiast bandaży. Jego obecność zmusza dziewczynę do kanibalizmu, a jednak w poprzednim tomie odrzuciła możliwość pozbycia się niechcianego symbionta. Motywuje ją chyba dziwny rodzaj poczucia odpowiedzialności. Tak czy siak, liczba scen, w których pocieszająco tulą się do siebie, wzrasta w postępie arytmetycznym.
Innych zagadek również nie brakuje, bo osią akcji jest niezwykle skomplikowana sytuacja polityczna kontynentu. Do tej pory naliczyłam już sześć frakcji (Cumaea, Dwór Świtu, Dwór Zmierzchu, bogowie, koty, ojciec Maiki), a niewykluczone, że pojawią się kolejne. Maika, niczym Ciri, jest poszukiwana przez wszystkich, przy czym niektórzy wrogowie chcą ją zwyczajnie zabić, inni  schwytać w celu przejęcia władzy nad Zinnem. Nie wydaje się to najlepszym pomysłem, jako że oprócz pożerania ludzi lub wysysania z nich siły życiowej, umie on stać się czymś w rodzaju broni masowego rażenia, co z detalami pokazane jest w pierwszym rozdziale tego tomu (wspomnienie Maiki z dzieciństwa). Zresztą tytułowa bohaterka też nie należy do osób, z którymi bezpiecznie jest zadzierać. Już w wieku przedszkolnym została wytrenowana na maszynę do zabijania i nie waha się z tych umiejętności korzystać. Jednak, co ciekawe, w piątym tomie jakby traci odrobinę swego cynizmu i staje się, przynajmniej chwilami, bardziej ludzka. Jak wiadomo, najlepszy sposób na usympatycznienie niemiłej postaci to sprawić, by zaopiekował/a się dzieckiem lub zwierzątkiem. A Kippa jest wszak połączeniem obu!




Tytuł: Monstressa #5: Dziecko Wojny
Tytuł oryginalny: Haven
Scenariusz: Marjorie Liu
Data wydania: 12 kwietnia 2021
Rysunki: Sana Takeda
Przekład: Paulina Braiter
Wydawca:  Non Stop Comics
Cykl: Monstressa
ISBN: 9788382300284
Format: 176s. 170x260mm
Cena: 52,00
Gatunek: fantasy, steampunk
Zobacz w: Kulturowskazie
Ekstrakt: 80%
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  Więcej kłopotów niż ustawa przewiduje

  Dagmara Trembicka-Brzozowska

  Marc Ellerby, Tini Howard, Sabrina Mati, Kyle Starks, Jarrett Williams Rick i Morty #9
  

  
  Trzeba było aż dziewięciu tomów, ale w końcu historia o szurniętym geniuszu i jego rodzinie przekonała mnie do siebie. Bo tym razem dostajemy naprawdę niezłe komiksy!
Ekstrakt: 70%
[image: Rick i Morty #9]
W tym albumie Ricka and Morty′ego dostajemy tak naprawdę wiele dobra. Przede wszystkim pojawia się łamiący czwartą ścianę pan Kupkazpupki, który wprowadza nas w najdłuższą historię w tomie  dwuczęściową Drużynę zemsty na Ricku. Dawni wrogowie Ricka pojawiają się, by go zniszczyć  ale że pochodzą z najróżniejszych zeszytów, ktoś musiał nam podpowiadać, co warto najpierw sprawdzić, by nie zgubić się w gąszczu bohaterów. To w sumie niezłe rozwiązanie, by wyeliminować część luźnych wątków, pokazać coś nowego i przy tym rozbawić czytelnika.
Ale dalej też nie jest źle. Fred i Piardy to dość standardowa opowiastka o tym, jak rodzina Smithów z otwartymi ramionami przyjęła pod dach fałszywych Ricka i Morty′ego, bo są fajniejsi niż ich oryginały  ale że naszpikowano to akcją i podtekstami o konformizmie, to czyta się naprawdę dobrze. Dalej Obrońcy": początek to wariacja na temat komiksów superbohaterskich, w której następuje  charakterystyczna przecież dla serii  dekonstrukcja i deprecjacja mitu bohatera. I kto teraz cronenberguje? to z kolei historia postapokaliptyczna, zupełnie oderwana od głównego nurtu opowieści. Jak sam tytuł wskazuje, nawiązuje (udanie!) do twórczości Davida Cronenberga (reżyser m.in. Muchy, Historii przemocy, Wideodromu), pełna jest więc przedziwnych mutantów. Wszystkie wymienione rozdziały napisał Kyle Starks i tym razem był w naprawdę niezłej formie.
Ostatnia z historii to w sumie fabularny dowcip. Scenarzystka, Tini Howard, przygotowała 5 miniodcinków nazwanych Przygodami w domenie publicznej": Rick i Morty podróżują po różnych wersjach znanych opowieści, znajdujących się już w tytułowej domenie publicznej, i wydobywają z ich bohaterów materiał genetyczny  bo mogą zrobić z nim, co zechcą. To w sumie superprzyjemny smaczek na koniec.
Ogółem ten album Ricka and Morty′ego jest wyjątkowo fajny w odbiorze: gagi są całkiem błyskotliwe, nawiązań do popkultury, nauki czy humanizmu znajdziemy więcej niż ostatnio, a historie mają sporo sensu. Lektura była zaskakująco przyjemna. Zdecydowanie to jeden z najlepszych albumów, jeśli nie najlepszy, w tej serii.
Plusy:
	zabawne gagi niebazujące tylko na kupie
	historie o cronenbergach i prawach autorskich


Minusy:
	zaskakująco brak






Tytuł: Rick i Morty #9
Scenariusz: Tini Howard, Kyle Starks
Data wydania: 20 maja 2020
Rysunki: Jarrett Williams, Sabrina Mati, Marc Ellerby
Przekład: Jacek Drewnowski
Wydawca:  Egmont
Cykl: Rick i Morty
ISBN: 9788328198678
Format: 132s. 167x255mm
Cena: 39,99
Gatunek: humor / satyra
Zobacz w: Kulturowskazie
Ekstrakt: 70%
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  Trudne rozstania i nowe znajomości

  Dagmara Trembicka-Brzozowska

  Gengoroh Tagame Mąż mojego brata #1
  

  
  Wśród komiksów dotykających tematu nieheteronormatywności królują na naszym rynku mangi boys love, czyli  w skrócie  romanse gejowskie. Dlatego Mąż mojego brata to powiew świeżości jeśli chodzi o te rewiry.
Ekstrakt: 80%
[image: Mąż mojego brata #1]
Poza pojedynczymi przykładami komiksów zachodnich  jak Sunstone (wydany przez mangowe Waneko), Tamara Łempicka, Hellblazer czy pojawianie się pojedynczych postaci w produkcjach superhero  mało pozycji porusza temat nieheternomatywności w sposób naturalny, nie czyniąc z niej rekwizytu czy fabularnego zapychacza. Nic dziwnego, że zapowiedź wydania u nas Męża mojego brata, nagrodzonej Eisnerem historii japońskiego mangaki Tagamego Gengoroh, wywołała wybuch entuzjazmu wśród czytelników poszukujących obyczajowych wątków.
Już pierwszy tom pokazuje, że mamy do czynienia z opowieścią o akceptacji inności. Główny bohater, Yaichi, przez lata nie utrzymywał kontaktu ze swoim bliźniakiem, Ryojim. Ich stosunki ochłodziły się, kiedy Ryoiji przyznał, że jest gejem, a całkowicie zanikły, gdy wyemigrował do Kanady i tam wziął ślub z obcokrajowcem. Teraz Yaichi staje przed jeszcze trudniejszą sytuacją: jego brat nie żyje, a Mike, wdowiec po Ryoijim, przyjechał do Japonii poznać tę część rodziny oraz odwiedzić miejsca, w których dorastał zmarły. Główny bohater będzie musiał zmierzyć się z pytaniami: czy odsunął się od brata przez jego psychoseksualną tożsamość, czy wstydzi się geja w rodzinie, czy jest uprzedzony, ba, czy jest homofobem? Nie będzie to łatwa wyprawa w głąb siebie.
Mąż mojego brata może być zaskakujący dla polskiego czytelnika na kilku poziomach. Do pokazywania różnicy między akceptacją a tzw. podświadomym uprzedzeniem autor używa postaci dziecka  córki Yuichiego. Zabieg ten jest bardzo prosty i wręcz uderza po oczach, ale przy tym pozostaje skuteczny. Dalej  Tagame na co dzień rysuje gejowskie porno pełne potężnych, kipiących męskością panów. W związku z tym jego postaci odbiegają od mangowego stereotypu wiotkich chłopców o pociągłych twarzach: bohaterowie są duzi, umięśnieni, z kwadratowymi szczękami, zarostem, owłosionymi klatami. No i co jakiś czas pojawia się troszkę fanserviceu w postaci przebierających się lub kąpiących bohaterów.
W końcu  to też historia o tym, że żałoba przyjmuje różne formy i czasami trzeba do niej dojrzeć. Mimo to całość ma bardzo delikatny wydźwięk, skupiający się na tym, czym jest akceptacja odmienności czy na prozaicznej zdawałoby się prawdzie, że gej też człowiek.
Mąż mojego brata to z założenia prosty, ale dobrze napisany komiks. Porusza nośny temat społeczny, robi to jednak w skali mikro  używając do jego prezentacji jednostki, a nie całej grupy czy haseł politycznych. Nie ma tu też żadnego epatowania homoseksualizmem i jego atrybutami, jak w yaoi; jest za to kilkoro ludzi, którzy muszą ze sobą porozmawiać o kimś, kto odszedł. Zdecydowanie warto spróbować się z tą mangą.
Plusy:
	sposób przedstawienia homofobii i homoseksualności
	czysta, ciekawa kreska
	pełnokrwiści bohaterowie


Minusy:
	bardzo proste użycie dziecka do wyjaśniania świata  aż daje po oczach






Tytuł: Mąż mojego brata #1
Scenariusz: Gengoroh Tagame
Data wydania: 6 listopada 2020
Rysunki: Gengoroh Tagame
Wydawca:  Studio JG
Cykl: Mąż mojego brata
ISBN: 9788380016286
Format: 148x210 mm
Cena: 26,99
Gatunek: obyczajowy
Zobacz w: Kulturowskazie
Ekstrakt: 80%
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  Saga rodu Winczlavów

  Paweł Ciołkiewicz

  Philippe Berthet, Jean Van Hamme Fortuna Winczlavów #1: Vanko, 1848
  

  
  Choć pierwszy tom komiksu Fortuna Winczlavów nosi tytuł Vanko, 1848, to opowiada nie tylko o losach tytułowego bohatera, a jego fabuła obejmuje kilkadziesiąt lat. Jean van Hamme rozpoczyna swoją opowieść w roku 1848, ale później opisuje zdarzenia, jakie rozgrywały się w kolejnych dziesięcioleciach.
Ekstrakt: 80%
[image: Fortuna Winczlavów #1: Vanko, 1848]
W 1848 roku w Czarnogórze wybucha chłopskie powstanie. Niestety reakcja Piotra II Petrowicia-Niegosza jest gwałtowna i krwawa. Żołnierze miejscowego władyki podporządkowanego Turkom palą 200 wiosek, ginie 15 tysięcy Czarnogórców, a kolejne 10 tysięcy szuka schronienia w Serbii. Vanko Winczlav, młody lekarz, który był jednym z przywódców wolnościowego zrywu, musi się ukrywać. Za jego głowę wyznaczono nagrodę, zatem musi liczyć się ze zdradą. I oczywiście do niej dochodzi. Gdy do wioski wkracza turecki oddział dochodzi do tragedii. Mężczyzna chce dobrowolnie oddać się w ręce żołnierzy, żeby nie narażać mieszkańców na śmierć, ale miejscowi chłopi postanawiają wykorzystać okazję i atakują żołnierzy. Podczas strzelaniny ginie Danila, ukochana Vanko Winczlava. Od tego momentu rozpoczyna się tułaczka tytułowego bohatera, która doprowadzi naszego bohatera do Stanów Zjednoczonych. Tu próbuje on rozpocząć nowe życie, znajduje ukochaną i bierze udział w wojnie secesyjnej. Na nudę na pewno nie może narzekać.
Komiks Fortuna Winczlavów ani trochę nie przypomina serii Largo Winch. Pod względem struktury narracyjnej znacznie bliżej mu chociażby do Władców Chmielu. Tu również mamy do czynienia z rozciągniętą w czasie kroniką życia głównego bohatera oraz jego rodziny. Jean van Hamme cierpliwie snuje swoją opowieść, przedstawiając najważniejsze epizody z burzliwego życia swojego bohatera. Nie ma tu zatem zawiłości fabularnych czy nagłych zwrotów akcji. Po prostu obserwujemy codzienne życie Vanko Winczlava, choć trzeba przyznać, że los nie szczędził mu i jego rodzinie atrakcji. W warstwie graficznej również mamy odmianę. Philippe Berthet nie naśladuje kreski swojego imiennia Philippea Francqa, który tworzy rysunki do serii opowiadającej o ekstrawaganckim spadkobiercy fortuny Winczlavów. Rysunki są bardzo uproszczone  artysta ogranicza do minimum stawiane kreski. To wrażenie wzmacniają dodatkowo płaskie kolory. Kadry są raczej statyczne, ale taka jest specyfika tej opowieści. Komiks ukazuje si w dwóch wariantach okładkowych.
Fortuna Winczlavów jest przyjemną lekturą, po którą na pewno sięgną fani twórczości belgijskiego scenarzysty oraz miłośnicy przygód Largo Wincha. Komiks czyta się trochę jak kronikę zdarzeń, ale mimo wszystko opowieść o perypetiach Vanko Winczlawa oraz jego rodziny wciąga. Bez wątpienia Jean van Hamme jest mistrzem snucia takich historii i potrafi zrobić z nich pasjonującą opowieść. Dodatkowo ta zaplanowana na trzy tomy seria pozwala lepiej zrozumieć drogę, jaką przeszli Winczlawovie, budując swoją pozycję. To musi rzecz jasna rzucać nowe światło na kochającego przygody spadkobiercę okupionego krwią majątku.




Tytuł: Fortuna Winczlavów #1: Vanko, 1848
Scenariusz: Jean Van Hamme
Data wydania: 21 czerwca 2021
Rysunki: Philippe Berthet
Wydawca:  Kurc
Cykl: Fortuna Winczlavów
ISBN: 978-83-961592-1-2
Format: 56s. 215 x 290 mm
Cena: 39,90
Gatunek: obyczajowy, przygodowy
Zobacz w: Kulturowskazie
Ekstrakt: 80%
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  Zakąska przed daniem głównym

  Piotr Pi Gołębiewski

  Michael Allred, Mike Deodato Jr., Gerry Duggan, Mike Hawthorne, Aaron Kuder Wojny nieskończoności. Odliczanie
  

  
  W takim razie startujemy. Egmont rozpoczyna cykl wydawniczy Marvel Fresh, na pierwszy ogień rzucając prequel kolejnego wielkiego eventu  Wojny Nieskończoności. Odliczanie.
Ekstrakt: 70%
[image: Wojny nieskończoności. Odliczanie]
Ok, zapowiedź w leadzie jest małym oszustwem, by lepiej wszystko wyglądało z marketingowego punktu widzenia. Bo tak po prawdzie do wydarzeń opisanych w Wojnach Nieskończoności. Odliczanie prostą drogą prowadziły trzy ostatnie albumy Strażników Galaktyki. Je należałoby więc wskazać jako początek Marvel Fresh, choć ukazały się jeszcze pod szyldem Marvel Now 2.0. Nie martwcie się jednak, jeśli ich nie znacie, w obszernym dodatku, jaki znajdziecie na końcu tomu, wszystko jest dokładnie streszczone i wyjaśnione, co, kto i jak. Można więc zaczynać lekturę bez przypominania sobie poprzednich wydarzeń ze świata Marvela. Powiem nawet, że śledząc po kolei ofertę wydawniczą Egmontu, stali czytelnicy mogą poczuć się bardziej zagubieni, niż debiutanci. A to dlatego, że nagle pojawia się całkiem zdrowy Wolverine (Logan), którego od dłuższego czasu uważaliśmy za zmarłego.
Ale po kolei. Wracamy do tematu sześciu Kamieni Nieskończoności. Każdy z nich posiada wielką moc (kolejno: duszy, czasu, rzeczywistości, umysłu, mocy i przestrzeni), jednak dopiero zebrane razem dają właścicielowi praktycznie nieograniczoną moc. Wielu chciało je zdobyć, ale najbardziej pożąda ich Thanos, Szalony Tytan, którego celem istnienia jest złożenie całego wszechświata w ofierze swojej umiłowanej Pani Śmierci. Jasne zatem jest, że Kamienie należy ukryć. Najpierw jednak trzeba ustalić, kto jest godzien ich posiadania.
I w tym miejscu zaczyna się nasza przygoda. Album dzieli się na kilka równoległych historii, czasem wręcz epizodycznych, które mają nam pokazać, kto jest obecnie właścicielem którego Kamienia i w jakich okolicznościach go nabył. Losy czterech z nich są potraktowane dość zdawkowo  chodzi o Logana, który dzierży Kamień Przestrzeni, Kapitan Marvel i jej Kamień Rzeczywistości, niejakiego Turka Barretta z Kamieniem Umysłu i Super Skrulla, który odnalazł Kamień Czasu. Najwięcej stron poświęcono więc Kamieniowi Duszy, który trafił do Ultrona (obecnie będącego fizycznym połączeniem robota i Hanka Pyma), oraz Kamieniowi Mocy, w tej chwili rozrośniętemu do wielkości góry, strzeżonego przez Korpus Nova i Draxa ze Strażników Galaktyki. Po ten pierwszy wybiera się zmartwychwstały Adam Warlock, a po drugi złowieszcze Bractwo Raptorów.
To tyle w wielkim skrócie. Choć wydawać by się mogło, że fabuła jest nie do ogarnięcia, przez zwyczajnego śmiertelnika, stanowi ona jednak głównie cykl kolejnych batalii, które nasi bohaterowie toczą o Klejnoty. Niemniej urozmaicanych o pewne zmiany, które zwiastują nowe podejście do starych postaci uniwersum. Pod tym względem możemy więc mówić o nowym otwarciu.
Choć fabuła nie należy do najbardziej wyszukanych, to nie czyniłbym z tego wielkiego zarzutu do tego komiksu. Nie odstaje bowiem od tego, do czego jesteśmy przyzwyczajeni. Rozczarowała mnie natomiast strona graficzna, za którą odpowiada czterech rysowników. W większości mamy do czynienia z uzupełniającymi się Aaronem Kudlerem i Mike′em Hawthorne′em i szczerze powiedziawszy, całkiem nie rozumiem ich angażu. Na pewno za kwotę, jaką przeznaczono na tych dwóch rysowników, można było zwerbować jednego, ale solidnego. Ich prace sprawiają wrażenie niedopracowanych, co potęguje częsta maniera ignorowania tła, albo uzupełniania go o niezbyt sprecyzowane, kubistyczne formy. Tak samo ciężkim doznaniem estetycznym jest zetknięcie się z twórczością Michaela Allerda, który na szczęście popełnił tylko jeden  początkowy  zeszyt składający się na niniejszy tom. Wiem, że chwalony jest za nawiązanie do twórczości Jacka Kirby′ego, ale z dzisiejszego punktu widzenia, niektóre prace samego mistrza też są wyjątkowo ciężkostrawne. Sytuację ratuje jedynie Mike Deodatio Jr, który choć przez chwilę sprawia, że nie ma się uczucia obcowania z książeczką dla sześciolatków.
Jeśli miałbym sobie wyrabiać opinię o Marvel Fresh po Wojnach Nieskończoności. Odliczanie, powiedział bym, że rewolucji nie ma. Z drugiej strony to całkiem przyjemna i niezobowiązująca lektura. Zwłaszcza, kiedy dotyczy Adama Warlocka. Może niezbyt zadowalająca w warstwie wizualnej, ale na szczęście nadrabiająca tempem akcji.




Tytuł: Wojny nieskończoności. Odliczanie
Scenariusz: Gerry Duggan
Data wydania: 19 maja 2021
Rysunki: Aaron Kuder, Mike Hawthorne, Mike Deodato Jr., Michael Allred
Przekład: Marcin Roszkowski
Wydawca:  Egmont
ISBN: 9788328160453
Format: 264s. 167x255mm
Cena: 69,99
Gatunek: superhero
Zobacz w: Kulturowskazie
Ekstrakt: 70%
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  Nawet maszyna do zabijania chce pokoju

  Paweł Olejniczak

  Lewis Larosa, Jeff Lemire, Brian Reber Bloodshot Odrodzenie #3: Staroświecki
  

  
  Po ostatnich przejściach, kiedy Bloodshot musiał polować na innych nosicieli nanitów, by zapobiec tragedii, minęło trzydzieści lat. Teraz wraz z Magią żyje w postapokaliptycznym świecie, gdzie niedobitki ludzkości egzystują pod jarzmem korporacji lub muszą sobie radzić same. Nie jest to łatwe, nawet gdy jest się niepokonanym i niemal nieśmiertelnym wojownikiem.
Ekstrakt: 60%
[image: Bloodshot Odrodzenie #3: Staroświecki]
Znakiem rozpoznawczym Jeffa Lemirea są historie, w których czytelnik może spojrzeć na znane sobie postaci z innej perspektywy  najczęściej bardziej realnej i logicznej. Tutaj autor przekroczył kolejna granicę: wziął tworzoną przez siebie opowieść i ją jeszcze udziwnił: do znanych z wcześniejszych tomów wątków dodał szczyptę innego ciężarem gatunku. Dlaczego pomysł, który zadziałał w przypadku takich opowieści jak Staruszek Logan, nie miałby się sprawdzić i tutaj? Zapewne udałoby się, gdyby nie pewna doza przewidywalności: co bardziej przenikliwi czytelnicy już na samym początku są w stanie domyślić się zaskakującej puenty. Dla tych, którzy nie odgadli rozwoju wypadków, finał może stanowić nie lada gratkę.
Tak jak w poprzednich tomach, scenarzysta postawił na akcję. Wcześniej można było jeszcze doświadczyć jakichś rozterek czy obserwować trudne do podjęcia decyzje, tak w trzecim tomie Bloodshot: Odrodzenie nie ma niemal wcale takich elementów. Jest za to świat i akcja rodem z Mad Maxa  zniszczone środowisko, przemoc, gangi i pościgi (ciężarówkami, a jak!). Można zatem stwierdzić, że Lemire poszedł w nieznaną sobie dotąd stronę i stworzył czystą historię akcji, bez podbudowy moralnej, logicznej czy innych zbędnych w świecie postapokaliptycznym bzdetów.
Za oprawę graficzną większości zeszytów odpowiada Lewis LaRosa, który sprawnie dostosował się do klimatu i dzięki realistycznym, malarskim rysunkom świetnie przelał wizję Lemirea na papier. Dobrze tonuje kadry statyczne, mieszając je z akcją, która w jego wykonaniu nabiera sporo dynamiki. Aż chciałoby się obejrzeć inne komiksy tego artysty. Za jeden zeszyt odpowiada natomiast Butch Guice, którego znamy ze świetnej roboty, jaką wykonał przy poprzednich albumach. Ten zespół sprawił, że w porównaniu ze starymi, oryginalnymi opowieściami ze świata Bloodshota, które jeszcze nie doczekały się polskiej edycji, najnowsza część wygląda jak dzieło sztuki.
Polska edycja również stoi na wysokim poziomie; dbające o detale wydawnictwo KBoom sprawiło, że na komiks patrzy się z przyjemnością. Do tego można dołożyć udane tłumaczenie. Czego zatem chcieć więcej prócz niskiej ceny?
Trzeci tom serii Bloodshot: Odrodzenie jest stosunkowo ciekawą kontynuacją poprzednich wątków, choć ewidentnie nie jest najlepszą częścią serii. Możemy polecić ją fanom postaci, jednak raczej nie jest dobrym momentem na rozpoczęcie przygody z tym tytułem.
Plusy:
	świetne rysunki
	postapokaliptyczny klimat
	wysoka jakość wydania


Minusy:
	mało zaskakujące wątki, które miały zadziwić
	brak czegokolwiek poza akcją






Tytuł: Bloodshot Odrodzenie #3: Staroświecki
Scenariusz: Jeff Lemire
Data wydania: 30 września 2019
Rysunki: Brian Reber, Lewis Larosa
Wydawca:  KBOOM
Cykl: Bloodshot Odrodzenie
ISBN: 978-83-954323-0-9
Format: 124s. 170x260 mm
Cena: 49,00
Gatunek: sensacja
Zobacz w: Kulturowskazie
Ekstrakt: 60%
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  Publicystyka


  Po komiks marsz:Maj 2021

  Esensja Komiks

  
  

  
  W majowych zapowiedziach czuć mocny powiew Komiksowej Warszawy. Komiksów ma być dużo i to zróżnicowanych, chociaż część wydawców postanowiła wstrzymać się z premierami do ostatniej chwili.


[image: ‹W poszukiwaniu ptaka czasu. Cykl I #6: Kryll›]
‹W poszukiwaniu ptaka czasu. Cykl I #6: Kryll›
David Etien, Serge Le Tendre, Regis Loisel
‹W poszukiwaniu ptaka czasu. Cykl I #6: Kryll›
Loisel i Le Tendre długo każą czekać czytelnikom na kolejne odsłony jednej z najlepszych serii fantasy. I jedno jest pewne, zawsze było warto czekać. Czy tym razem autorzy odkryją przed nami jakieś kolejne tajemnice z życia bohaterów? Czy dzięki temu lepiej zrozumiemy, to co działo się w pierwszej serii, publikowanej lata temu w Komiksie"?


[image: ‹Muminki #2›]
‹Muminki #2›
Tove Jansson
‹Muminki #2›
Kolejny tom zbiorczej edycji Muminków to pozycja obowiązkowa dla wszytkich miłośników twórczości Tove Jansson. Czeka na nas kolejna porcja mądrych i zabawnych opowieści o pociesznych stworzonkach, które w specyficzny sposób podchodzą do życia.  


[image: ‹Fistaszki: Fistaszki zebrane: 19971998›]
‹Fistaszki: Fistaszki zebrane: 19971998›
Charles M. Schulz
‹Fistaszki: Fistaszki zebrane: 19971998›
Jak już kilkakrotnie pisaliśmy, tego komiksu reklamować nie trzeba. O Fistaszkach wspominamy jedynie dlatego, aby nikomu nie umknęła data publikacji. Jedyny problem w tym, że to już przedostatni album tej kultowej serii.


[image: ‹Batman. Trzech Jokerów›]
‹Batman. Trzech Jokerów›
Jason Fabok, Geoff Johns
‹Batman. Trzech Jokerów›
Geoff Johns, jeden z najważniejszych scenarzystów Detective Comics, postanowił jeszcze raz przyjrzeć się postacion Jokera, Batmana i ich wzajemnej zależności. Doszedł do niesłychanych wniosków  Jokerów musi być trzech! Szalona Trójca kontra człowiek-nietoperz  skoro za sterami autor Zegara zagłady możemy się spodziewać nieoczywistej i niecodziennej (oby nie za bardzo) fabuły. Oto kolejny komiks spod szyldu DC Black Label.


[image: ‹Havok i Wolverine. Stopiony›]
‹Havok i Wolverine. Stopiony›
Jon J. Muth, Walter Simonson, Louise Simonson, Kent Williams
‹Havok i Wolverine. Stopiony›
Drugi album (po Przedwiecznych Jacka Kirbyego) wydany w ramach ekskluzywnej serii Marvel Limited. Gwarantuje to efektowną oprawę i pokaźną porcję dodatków. Co zaś się tyczy samej historii, to jest ona dziełem uznanych scenarzystów  Waltera Simonsona i Louise Simonson, którzy pracowali (wspólnie lub osobno) nad klasycznymi tytułami, jak Thor, Cable, X-Factor i New Mutants. Równie efektownie wygląda szata graficzną, za którą odpowiadają malarze Jon J. Muth i Kent Williams (ten pierwszy jest laureatem nagrody Eisnera).


[image: ‹Black Beetle #1: Bez Wyjścia›]
‹Black Beetle #1: Bez Wyjścia›
Francesco Francavilla
‹Black Beetle #1: Bez Wyjścia›
Black Beetle to komiks dla fanów klasycznych opowieści pulpowych przesiąkniętych klimatem lat czterdziestych. Jest 1941 rok. Fale radiowe rozbrzmiewają jazzem i doniesieniami o kolejnych działaniach Hitlera. Kraj stoi u progu wojny. Gangsterzy zbijają fortuny na zabieraniu haraczy, handlu bronią i narkotykami oraz na prostytucji. Nazistowscy szpiedzy poszukują okultystycznych artefaktów na amerykańskiej ziemi. A detektyw o wyłupiastych ślepiach owada, Black Beetle, patroluje nocą ulice miasta. 


[image: ‹Abe Sapien #1: Mroczne i straszliwe›]
‹Abe Sapien #1: Mroczne i straszliwe›
Scott Allie, John Arcudi, Max Fiumara, Sebastian Fiumara, Mike Mignola
‹Abe Sapien #1: Mroczne i straszliwe›
Abe Sapien opuścił w pewnym momencie Biuro Badań Paranormalnych i Obrony i poszedł na swoje. Świat trzęsie się w posadach  w końcu trwa Piekło na Ziemi, czyli bezpardonowy atak pomiotu Ogdru Jahada na naszą planetę. Abe ma jednak swoje własne problemy  dowiedział się przecież, że być może jest odpowiedzialny w pewnym stopniu za zagładę Ziemi. Spin-off BBPO poszerza uniwersum Mikea Mignoli i rzuca nowe światło na dotychczasowe wydarzenia.


[image: ‹Antares (wyd. zbiorcze)›]
‹Antares (wyd. zbiorcze)›
Leo
‹Antares (wyd. zbiorcze)›
Trzeci etap kosmicznej odysei, na którą zaprasza nas brazylijski twórca komiksowy, znany pod pseudonimem Leo. Byliśmy już w układzie Aldebarana a następnie Betelgezy. Teraz przyszła pora na kolejnego gwiezdnego olbrzyma  znana z poprzednich komiksów dzielna Kim Keller zostaje wysłana na planetę krążącą wokół Antares. Coś poszło nie tak podczas przygotowań globu pod zasiedlenie  Kim musi pomóc pierwszym osadnikom. Ekspedycja jednak skrywa pewną tajemnicę


[image: ‹Kapitan Kloss (wyd. zbiorcze)›]
‹Kapitan Kloss (wyd. zbiorcze)›
Mieczysław Wiśniewski, Andrzej Zbych
‹Kapitan Kloss (wyd. zbiorcze)›
Tego komiksu i jego bohatera polskim fanom przedstawiać nie trzeba. Dobrze, że Kapitan Kloss doczekał się kolejnego wznowienia, tym razem w formie wydania zbiorczego. Pozostaje mieć nadzieję, że znajdzie się tam cokolwiek z materiałów dodatkowych.


[image: ‹Saga Winlandzka #8›]
‹Saga Winlandzka #8›
Makoto Yukimura
‹Saga Winlandzka #8›
Kolejna odsłona opowieści o przygodach Thorfinna, syna Thorsa przynosi nowe przygody, intrygi oraz epickie walki. Koniecznie trzeba skorzystać z okazji ponownego spotkania barwnych postaci Askeladda, Flokiego czy Leifa. 


[image: ‹Więzień gwiazd›]
‹Więzień gwiazd›
Alfonso Font
‹Więzień gwiazd›
Wydawnictwo Elemental wydaje kolejny komiks sf. I jest to kolejne dzieło Alfonso Fonta, którego znamy z Opowieści z niedoskonałej przyszłości. Fabuła zapowiada się ciekawie, a znając Fonta, warstwie graficznej ciężko będzie cokolwiek zarzucić.


[image: ‹Ira Dei #2: Prawo łupu›]
‹Ira Dei #2: Prawo łupu›
Vincent Bourgeau, Ronan Toulhoat
‹Ira Dei #2: Prawo łupu›
Drugi tom awanturniczej, przygodowej historii o poszukiwaniu legendarnego Złota Kaidów ukrytego gdzieś w podziemiach Taominy  średniowiecznego, warownego grodu. Taomina właśnie padła, a główny bohater, tajemniczy Norman imieniem Tankred, zmierzyć się musi ze swoim przeznaczeniem. Bitwy, pościgi, pojedynki, podstępne zasadzki i przygoda  pierwszy tom dostarczył dokładnie to wszystko. Mamy nadzieję, że drugi da jeszcze więcej.


[image: ‹Death or Glory #2›]
‹Death or Glory #2›
Owen Bengal, Rick Remender
‹Death or Glory #2›
Dym spalin, rozgrzany asfalt, meksykańskie gangi, konwoje ciężarówek, pościgi, pojedynki na śmierć i życie. A w środku dwudziestoletnia Glory, rozpaczliwie próbująca uratować życie ojca umierającego na raka. To, co będzie musiała przeżyć, niejednego twardziela odesłało by do szpitala (przy łucie szczęścia tylko do psychiatrycznego) lub na cmentarz. Fabuła komiksu Ricka Remendera pędzi na łeb, na szyję  szerokimi, amerykańskimi autostradami.


[image: ‹Thorgal. Młodzieńcze lata #9: Łzy Hel (okładka miekka)›]
‹Thorgal. Młodzieńcze lata #9: Łzy Hel (okładka miekka)›
Yann le Pennetier, Roman Surżenko
‹Thorgal. Młodzieńcze lata #9: Łzy Hel (okładka miekka)›
Łzy Hel kończą poboczną serię z uniwersum Thorgala, czyli Młodzieńcze lata. Co prawda poprzednie tomy fani przyjęli z mieszanymi uczuciami i nie obyło się bez narzekań na spadek formy le Pennetiera i rozwlekanie wątków, ale po finale można spodziewać się fajerwerków.


[image: ‹Historie prawdopodobne›]
‹Historie prawdopodobne›
Rafael Albuqerque, Marc Buckingham, Paul Chadwick, Neil Gaiman, Scott Hampton, Troy Nixey, P. Craig Russell, Rafael Scavone
‹Historie prawdopodobne›
W skład tego solidnego tomu wchodzą zbiory Historie prawdopodobne, Tylko kolejny koniec świata, nic więcej, Studium w szmaragdzie oraz Problem Zuzanny i inne opowiadania. Każde z nich jest polską premierą, choć te autorstwa Gaimana jako scenarzysty znamy z wersji książkowej. Zapowiada się prawdziwa uczta, imponująca różnorodnością, z nawiązaniami do Narnii, Lovecrafta i Sherlocka Holmesa.



[image: Bazyliszki #1]
Tobiasz Piątkowski, Wiesław Skupniewicz
‹Bazyliszki #1›
Bazyliszki to powrót Tobiasza Piątkowskiego do świata Bradla, czyli kolejna historia osadzona w przedwojennej Warszawie. Tym razem prawdopodobnie spodziewać się możemy kryminału o tajemniczym gangu terroryzującym stolicę. Dla pasjonatów Drugiej Rzeczypospolitej pozycja obowiązkowa.


[image: Trawa]
Keum Suk Gendry-Kim
‹Trawa›
Trawa podejmuje trudny i wstydliwy temat seksualnego niewolnictwa: otóż kilkaset tysięcy kobiet było w Azji w latach 1932-1945 pocieszycielkami dla japońskiego okupanta, traktowanymi z szokującą brutalnością. Powieść graficzna oparta została na wspomnieniach Koreanki Lee Ok-sun, która w 1991 roku przerwała milczenie.


[image: Invincible #11 (wyd. zbiorcze)]
Robert Kirkman, Ryan Ottley, Cory Walker
‹Invincible #11 (wyd. zbiorcze)›
Poprzedni tom Invinciblea całkowicie pozmieniał układ sił na Ziemi. Tak bardzo, że nasz bohater nie mógł tego znieść i wraz z Atom Eve i ich nowonarodzoną córką przeniósł się na planetę Talescrię. Jak łatwo się domyślić, nie sprawi to, że kłopoty znikną. Dopadną go bowiem nawet w najdalszej otchłani kosmosu. Zwłaszcza, że były władca Viltrumian  Thragg  nie zamierza uznać swojej porażki.


[image: Batman. Ich mroczne plany. #1]
Tony S. Daniel, Jorge Jimenez, Guillem March, James Tynion IV
‹Batman. Ich mroczne plany. #1›
Zaczynamy nowy rozdział w życiu Batmana. Po pokonaniu Banea, Gotham może odetchnąć z ulgą. Ale tylko na chwilę, bo do miasta wracają jego wyrodne dzieci, poczynając od Riddlera i Pingwina, a na Harley Quinn kończąc. Jakby tego było mało, pojawia się w nim także Deathstroke, który ma zabić jednego z mieszkańców. Catwoman natomiast okazuje się skrywać tajemnicę, która może sprawić, że jej związek z Batmanem zawiśnie na włosku. Za wszystko to odpowiada nowy scenarzysta James Tynion IV (Szpon, Wieczny Batman), który przejmuje pałeczkę od wyczerpanego swoją misją Toma Kinga.


[image: Conan #4 (wyd. zbiorcze): Wolni towarzysze]
Tomás Giorello, Joe Kubert, Timothy Truman
‹Conan #4 (wyd. zbiorcze): Wolni towarzysze›
Kolejny odcinek przygód Conana od wydawnictwa Dark Horse Comics. Tym razem za scenariusz odpowiadają Timothy Truman i Benjamin Truman. Muszą oni poprowadzić naszego bohatera przez okres, kiedy został najemnikiem, następnie wiernym poddanym księżniczki Yasmeli z Khoraji, aż wreszcie zbierze własną grupę zbrojną, zwaną Wolnymi Towarzyszami. Będzie się działo.


[image: Wojny nieskończoności. Odliczanie]
Michael Allred, Mike Deodato Jr., Gerry Duggan, Mike Hawthorne, Aaron Kuder
‹Wojny nieskończoności. Odliczanie›
Startuje Marvel Fresh, który zastępuje Marvel Now 2.0. Czy to dobrze? Niedługo się dowiemy. Na pierwszy ogień idą nowe Wojny nieskończoności, a w nich po raz kolejny zobaczymy, jak cały świat staje na krawędzi zagłady, która związana jest z poszukiwaniem Kamieni Nieskończoności.


[image: Wojny nieskończoności]
Mark Bagley, Mike Deodato Jr., Gerry Duggan, Andy MacDonald, Cory T. Smith
‹Wojny nieskończoności›
Kamienie Nieskończoności trafiają na Ziemię, a ona sama staje się areną walk sił, które zamierzają je przejąć dla siebie. W rolach głównych zobaczymy takie postacie, jak Doktor Strange, Kapitan Marvel, Loki i Strażnicy Galaktyki. Za scenariusz eventu odpowiada Gerry Duggan, który do tej pory piastował kontrolę nad seriami Deadpool i Strażnicy galaktyki.


[image: Domena królów]
Dan Abnett, Wellington Alves, Mahmud Asrar, Andy Lanning, Leonardo Manco, Miguel Munera, Pablo Raimondi, Scott Reed, Tim Seeley, Kevin Walker
‹Domena królów›
Kontynuacja eventu Wojna królów. Black Bolt z Inhumans i Wulcan nie żyją, ale w miejscu starcia pozostawili po sobie anomalię, będącą wrotami do innych wymiarów. Jej wykorzystanie kusi zarówno nową władczynię Inhumans  Medusę, jak i nowego cesarza Shiar  Gladiatora. To kolejny rozdział kosmicznej sagi, którą współtworzy specjalista od tego typu przedsięwzięć  Dan Abnett.


[image: Potężna Thor #5: Śmierć Potężnej Thor]
Jason Aaron, Jen Bartel, Russell Dauterman, James Harren, Ramon Pérez
‹Potężna Thor #5: Śmierć Potężnej Thor›
Ostatnie tchnienie Marvel Now 2.0. Jane Foster od jakiegoś czasu jest właścicielką młota Mjolnira, który daje jej moc Thora. Nie jest jednak w stanie uleczyć raka, który trawi jej ziemskie ciało. O tym, że nie zostało jej wiele czasu wie od dawna, jednak na koniec nie można być w pełni przygotowanym. Zwłaszcza, że w otchłani kosmosu budzi się przeraźliwy Mangog. Oto finał sagi o Gromowładej.


[image: Shankar #1]
Enrique Alcatena, Eduardo Mazzitelli
‹Shankar #1›
Kolejne dzieło twórców Żywej stali w ofercie wydawnictwa Mandioca. Tym razem Eduardo Mazzitelli oraz Enrique Alcatena zabiorą nas w pasjonującą i erudycyjną wyprawę poprzez mity i legendy. 


[image: Punisher MAX #10]
Megan Abbott, Mike Benson, Roland Boschi, Laurence Campbell, Tomm Coker, Valerie D′Orazio, Nathan Edmondson, Gregg Hurwitz, Charlie Huston, David Lapham, Ken Lashley, Jason Latour, Jonathan Maberry, Shawn Martinbrough, Goran Parlov, Tom Piccirilli, Juan José Ryp, Jason Starr, Duane Swierczynski, Dalibor Talajić, Rob Williams, Connor Willumsen, Skottie Young
‹Punisher MAX #10›
Interesujący zbiór historii o Pogromcy, w których to nie Pogromca jest głównym bohaterem. Stanowi on jedynie siłę sprawczą, którą śledzimy oczami innych. Tym razem nie mamy do czynienia z dziełem jednego scenarzysty, a antologią, za którą odpowiada cały oddział uznanych twórców, jak Duane Swierczynski (Punisher Max tom 6), Jason Latour (BBPO), Rob Williams (Suicide Squad, Superman  Action Comics), Gregg Hurwitz (Batman. Mroczny rycerz), czy Skottie Young (Nienawidzę Baśniowa, Deadpool).


[image: Tomb Raider. Archiwa #1]
Dan Jurgens, Francis Manapul, Andy Park
‹Tomb Raider. Archiwa #1›
Wydawnictwo Scream Comics szykuje prawdziwą gratkę dla maniaków komiksów i gier komputerowych, a mianowicie pokaźnych rozmiarów zbiór rysunkowych przygód Lary Croft z 1999 roku, które ukazały się pod patronatem Top Cow. Kilka z nich poznaliśmy niegdyś dzięki legendarnemu TM-Semic, ale i tak warto mieć je wszystkie. Chociażby z sentymentu.


[image: Tomb Raider. Archiwa #2]
James Bonny, Tony Daniel, Randy Green, Adam Hughes, Andy Park, John Ney Rieber, Michael Turner
‹Tomb Raider. Archiwa #2›
Również w maju Scream Comics wyda drugi album z archiwalnymi zeszytami o perypetiach Lary Croft od Top Cow. Tym razem jednak będą to w pełni premierowe przygody seksownej pani archeolog na naszym rynku. Może nie jest to specjalnie ambitna lektura, ale na pewno bardzo rozrywkowa i świetnie narysowana.


[image: Tomb Raider. Archiwa #3]
Eric Balsadua, James Bonny, Michael Choi, Tony Daniel, Edwin David, Adam Hughes, Tyler Kirkham, Francis Manapul, Dan Slott, Wilson Tortosa
‹Tomb Raider. Archiwa #3›
Jak świętować, to z przytupem. Scream Comics w maju dorzuca jeszcze trzeci album z archiwaliami Lary Croft. Tradycyjnie, znajdziemy w nim prace świetnych rysowników, jak Adam Hughes (Baśnie, Harley Quinn), Francis Manapul (Liga Sprawiedliwości, Flash), czy Tyler Kirkham (Superman. Action Comics, Batman. Detective Comics). A ciekawostkę stanowi fakt, że jednym ze współscenarzystów jest Dan Slott, który przez dziesięć lat odpowiadał za przygody Spider-Mana.




Tytuł: W poszukiwaniu ptaka czasu. Cykl I #6: Kryll
Scenariusz: Serge Le Tendre, Regis Loisel
Data wydania: maj 2021
Rysunki: David Etien
Przekład: Wojciech Birek
Wydawca:  Egmont
Cykl: W poszukiwaniu ptaka czasu. Cykl I, W poszukiwaniu Ptaka Czasu
Format: 64s. 215x290 mm
Cena: 34,99
Gatunek: fantasy
Zobacz w: Kulturowskazie

Tytuł: Muminki #2
Scenariusz: Tove Jansson
Data wydania: 5 maja 2021
Rysunki: Tove Jansson
Przekład: Teresa Chłapowska, Ernest Kacperski
Wydawca:  Egmont
Cykl: Muminki
ISBN: 9788328159044
Format: 244s. 216x285mm
Cena: 99,99
Gatunek: fantasy
Zobacz w: Kulturowskazie

Tytuł: Fistaszki zebrane: 19971998
Scenariusz: Charles M. Schulz
Data wydania: maj 2021
Rysunki: Charles M. Schulz
Przekład: Michał Rusinek
Wydawca:  Nasza Księgarnia
Cykl: Fistaszki
ISBN: 978-83-10-13606-0
Format: 344s. 210 x 165mm
Cena: 69,90
Gatunek: humor / satyra
Zobacz w: Kulturowskazie

Tytuł: Batman. Trzech Jokerów
Scenariusz: Geoff Johns
Data wydania: 19 maja 2021
Rysunki: Jason Fabok
Przekład: Tomasz Sidorkiewicz
Wydawca:  Egmont
Cykl: Batman, DC Black Label
ISBN: 9788328160347
Format: 160s. 170x260mm
Cena: 69,99
Gatunek: superhero
Zobacz w: Kulturowskazie

Tytuł: Havok i Wolverine. Stopiony
Scenariusz: Walter Simonson, Louise Simonson
Data wydania: 19 maja 2021
Rysunki: Jon J. Muth, Kent Williams
Przekład: Jacek Drewnowski
Wydawca:  Egmont
Cykl: MARVEL LIMITED
ISBN: 9788328160446
Format: 224s. 225x344mm
Cena: 199,99
Gatunek: superhero
Zobacz w: Kulturowskazie

Tytuł: Black Beetle #1: Bez Wyjścia
Scenariusz: Francesco Francavilla
Data wydania: 11 maja 2021
Rysunki: Francesco Francavilla
Przekład: Marek Starosta
Wydawca:  KBOOM
Cykl: Black Beetle
ISBN: 978-83-958675-8-3
Format: 152s. 180x275 mm
Cena: 69,00
Gatunek: superhero
Zobacz w: Kulturowskazie

Tytuł: Abe Sapien #1: Mroczne i straszliwe
Scenariusz: John Arcudi, Mike Mignola, Scott Allie
Data wydania: 5 maja 2021
Rysunki: Sebastian Fiumara, Max Fiumara
Przekład: Jacek Drewnowski
Wydawca:  Egmont
Cykl: Abe Sapien
ISBN: 9788328149090
Format: 444s. 170x260mm
Cena: 119,99
Gatunek: groza / horror
Zobacz w: Kulturowskazie

Tytuł: Antares (wyd. zbiorcze)
Scenariusz: Leo
Data wydania: 19 maja 2021
Rysunki: Leo
Przekład: Wojciech Birek
Wydawca:  Egmont
Cykl: Antares, Plansze Europy
ISBN: 9788328158658
Format: 320s. 216x285mm
Cena: 139,99
Gatunek: SF
Zobacz w: Kulturowskazie

Tytuł: Kapitan Kloss (wyd. zbiorcze)
Scenariusz: Andrzej Zbych
Data wydania: 14 maja 2021
Rysunki: Mieczysław Wiśniewski
Wydawca:  Muza
Cykl: Kapitan Kloss
ISBN: 9788328718197
Format: 688s. 168x240 mm
Cena: 189,00
Gatunek: sensacja
Zobacz w: Kulturowskazie

Tytuł: Saga Winlandzka #8
Tytuł oryginalny: ヴィンランド・サガ
Scenariusz: Makoto Yukimura
Data wydania: maj 2021
Rysunki: Makoto Yukimura
Wydawca:  Hanami
Cykl: Saga Winlandzka
Format: 150x210 mm
Cena: 65,00
Gatunek: fantasy, historyczny, manga
Zobacz w: Kulturowskazie

Tytuł: Więzień gwiazd
Scenariusz: Alfonso Font
Data wydania: 25 maja 2021
Rysunki: Alfonso Font
Przekład: Jakub Jankowski, Robert P. Lipski
Wydawca:  Elemental
ISBN: 9788396096227
Format: 152s. 215x290 mm
Cena: 69,00
Gatunek: SF
Zobacz w: Kulturowskazie

Tytuł: Ira Dei #2: Prawo łupu
Scenariusz: Vincent Bourgeau
Data wydania: 5 maja 2021
Rysunki: Ronan Toulhoat
Przekład: Jakub Syty
Wydawca:  Taurus Media
Cykl: Ira Dei
ISBN: 978-83-65465-61-0
Format: 56s. 215x290 mm
Cena: 45,00
Gatunek: historyczny
Zobacz w: Kulturowskazie

Tytuł: Death or Glory #2
Scenariusz: Rick Remender
Data wydania: 31 maja 2021
Rysunki: Owen Bengal
Przekład: Maciej Pęśko
Wydawca:  Non Stop Comics
Cykl: Death or Glory
ISBN: 9788382300222
Format: 152s. 170 × 260 mm
Cena: 49,00
Gatunek: sensacja
Zobacz w: Kulturowskazie

Tytuł: Thorgal. Młodzieńcze lata #9: Łzy Hel (okładka miekka)
Scenariusz: Yann le Pennetier
Data wydania: 5 maja 2021
Rysunki: Roman Surżenko
Przekład: Wojciech Birek
Wydawca:  Egmont
Cykl: Thorgal: Młodzieńcze lata
ISBN: 9788328160163
Format: 48s. 215x290 mm
Cena: 24,99
Gatunek: fantasy
Zobacz w: Kulturowskazie

Tytuł: Historie prawdopodobne
Scenariusz: Rafael Albuqerque, P. Craig Russell, Rafael Scavone, Neil Gaiman
Data wydania: 5 maja 2021
Rysunki: Rafael Albuqerque, P. Craig Russell, Troy Nixey, Paul Chadwick, Marc Buckingham, Scott Hampton
Przekład: Paulina Braiter
Wydawca:  Egmont
ISBN: 9788328149083
Format: 292s. 170x260mm
Cena: 89,99
Gatunek: groza / horror
Zobacz w: Kulturowskazie

Tytuł: Bazyliszki #1
Scenariusz: Tobiasz Piątkowski
Data wydania: 19 maja 2021
Rysunki: Wiesław Skupniewicz
Wydawca:  Egmont
Cykl: Bazyliszki
ISBN: 9788328149786
Format: 64s. 170x260mm
Cena: 29,99
Gatunek: fantasy, groza / horror
Zobacz w: Kulturowskazie

Tytuł: Trawa
Scenariusz: Keum Suk Gendry-Kim
Data wydania: 5 maja 2021
Rysunki: Keum Suk Gendry-Kim
Przekład: Łukasz Janik
Wydawca:  Centrala
ISBN: 978-83-63892-87-6
Format: 488s. 150x222 mm
Cena: 99,00
Gatunek: historyczny
Zobacz w: Kulturowskazie

Tytuł: Invincible #11 (wyd. zbiorcze)
Scenariusz: Robert Kirkman
Data wydania: 5 maja 2021
Rysunki: Ryan Ottley, Cory Walker
Przekład: Agata Cieślak
Wydawca:  Egmont
Cykl: Invincible
ISBN: 9788328149250
Format: 304s. 170x260mm
Cena: 99,99
Gatunek: superhero
Zobacz w: Kulturowskazie

Tytuł: Batman. Ich mroczne plany. #1
Scenariusz: James Tynion IV
Data wydania: 19 maja 2021
Rysunki: Jorge Jimenez, Tony S. Daniel, Guillem March
Przekład: Tomasz Sidorkiewicz
Wydawca:  Egmont
Cykl: Batman, Uniwersum DC
ISBN: 9788328159396
Format: 264s. 167x255mm
Cena: 69,99
Gatunek: superhero
Zobacz w: Kulturowskazie

Tytuł: Conan #4 (wyd. zbiorcze): Wolni towarzysze
Scenariusz: Timothy Truman
Data wydania: 19 maja 2021
Rysunki: Tomás Giorello, Joe Kubert
Przekład: Dariusz Stańczyk
Wydawca:  Egmont
Cykl: Conan
ISBN: 9788328150126
Format: 464s. 170x260mm
Cena: 129,99
Gatunek: fantasy, superhero
Zobacz w: Kulturowskazie

Tytuł: Wojny nieskończoności. Odliczanie
Scenariusz: Gerry Duggan
Data wydania: 19 maja 2021
Rysunki: Aaron Kuder, Mike Hawthorne, Mike Deodato Jr., Michael Allred
Przekład: Marcin Roszkowski
Wydawca:  Egmont
ISBN: 9788328160453
Format: 264s. 167x255mm
Cena: 69,99
Gatunek: superhero
Zobacz w: Kulturowskazie

Tytuł: Wojny nieskończoności
Scenariusz: Gerry Duggan
Data wydania: 19 maja 2021
Rysunki: Andy MacDonald, Cory T. Smith, Mark Bagley, Mike Deodato Jr.
Przekład: Marcin Roszkowski
Wydawca:  Egmont
Cykl: Marvel Fresh
ISBN: 9788328160460
Format: 332s. 167x255mm
Cena: 79,99
Gatunek: superhero
Zobacz w: Kulturowskazie

Tytuł: Domena królów
Scenariusz: Scott Reed, Andy Lanning, Dan Abnett
Data wydania: 19 maja 2021
Rysunki: Kevin Walker, Pablo Raimondi, Miguel Munera, Leonardo Manco, Wellington Alves, Mahmud Asrar, Tim Seeley
Przekład: Tomasz Sidorkiewicz
Wydawca:  Egmont
ISBN: 9788328160415
Format: 368s. 170x260mm
Cena: 109,99
Gatunek: superhero
Zobacz w: Kulturowskazie

Tytuł: Potężna Thor #5: Śmierć Potężnej Thor
Scenariusz: Jason Aaron
Data wydania: 19 maja 2021
Rysunki: James Harren, Russell Dauterman, Jen Bartel, Ramon Pérez
Przekład: Marceli Szpak
Wydawca:  Egmont
Cykl: Potężna Thor
ISBN: 9788328160408
Format: 172s. 167x255mm
Cena: 49,99
Gatunek: superhero
Zobacz w: Kulturowskazie

Tytuł: Shankar #1
Scenariusz: Eduardo Mazzitelli
Data wydania: 24 czerwca 2021
Rysunki: Enrique Alcatena
Przekład: Jakub Jankowski
Wydawca:  Mandioca
Cykl: Shankar
ISBN: 9788396023421
Format: 312s. 215x290 mm
Cena: 99,00
Gatunek: fantasy, superhero
Zobacz w: Kulturowskazie

Tytuł: Punisher MAX #10
Scenariusz: Jason Starr, Gregg Hurwitz, Jason Latour, Skottie Young, Rob Williams, Duane Swierczynski, Megan Abbott, Mike Benson, Valerie D′Orazio, Nathan Edmondson, Charlie Huston, David Lapham, Jonathan Maberry, Tom Piccirilli
Data wydania: 19 maja 2021
Rysunki: Goran Parlov, Dalibor Talajić, Laurence Campbell, Roland Boschi, Tomm Coker, Ken Lashley, Shawn Martinbrough, Juan José Ryp, Connor Willumsen
Przekład: Marek Starosta
Wydawca:  Egmont
Cykl: Punisher MAX
ISBN: 9788328160422
Format: 404s. 170x260mm
Cena: 119,99
Gatunek: superhero
Zobacz w: Kulturowskazie

Tytuł: Tomb Raider. Archiwa #1
Scenariusz: Dan Jurgens
Data wydania: maj 2021
Rysunki: Francis Manapul, Andy Park
Wydawca:  Scream Comics
Cykl: Tomb Raider. Archiwa, Tomb Raider
ISBN: 9788366291775
Format: 448s. 205x310 mm
Cena: 199,99
Gatunek: sensacja
Zobacz w: Kulturowskazie

Tytuł: Tomb Raider. Archiwa #2
Scenariusz: John Ney Rieber, James Bonny, Adam Hughes
Data wydania: maj 2021
Rysunki: Tony Daniel, Andy Park, Adam Hughes, Michael Turner, Randy Green
Wydawca:  Scream Comics
Cykl: Tomb Raider. Archiwa, Tomb Raider
ISBN: 9788366291782
Format: 488s. 205x310 mm
Cena: 249,99
Gatunek: sensacja
Zobacz w: Kulturowskazie

Tytuł: Tomb Raider. Archiwa #3
Scenariusz: Dan Slott, James Bonny
Data wydania: 28 maja 2021
Rysunki: Tony Daniel, Michael Choi, Francis Manapul, Eric Balsadua, Edwin David, Wilson Tortosa, Adam Hughes, Tyler Kirkham
Wydawca:  Scream Comics
Cykl: Tomb Raider. Archiwa, Tomb Raider
ISBN: 9788366291799
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  Niekoniecznie jasno pisane:Kolejny spektakl w teatrze końca świata

  Marcin Knyszyński

  
  

  
  Jeden z najdziwniejszych i najoryginalniejszych bohaterów świata Detective Comics już raz gościł w naszym cyklu. Bilety w pierwszym rzędzie na koniec wszechświata  to tu właśnie, przy dźwięku rozpadającej się rzeczywistości, zajęliśmy się Sagą o potworze z bagien Alana Moorea. Run Maga z Northampton jest najważniejszy i najlepszy w dziejach rzeczonego Potwora, ale warto zwrócić uwagę na inne interpretacje tejże postaci. Jak chociażby na tę autorstwa Scotta Snydera  jego Potwór z bagien ukazał się w naszym kraju pod koniec 2020 roku w imponującym rozmiarami wydaniu zbiorczym. I znowu mamy do czynienia z totalną apokalipsą.
[image: Potwór z bagien. Scott Snyder]
Potwór z bagien jest postacią nierozerwalnie związaną z uniwersum DC. Narodził się w roku 1971 na łamach pulpowego magazynu The House of Secrets  wydawnictwo Detective Comics, zaskoczone entuzjastycznym odzewem, rok później powołało do życia osobną serię z Potworem w roli głównej. Przez kolejne trzydzieści pięć lat pojawiły się aż cztery serie ze Swamp Thing w tytule, ale tylko trzy z nich (w tym ta najdłuższa, najlepsza i najsłynniejsza seria druga) opowiadały o przygodach Aleca Hollanda, naukowcabotanika, wynalazcy specjalnej formuły wspomagającej rozwój roślin, który przemieniony został w gigantyczne, zielone monstrum. Po erze Moorea nie można było już nie nawiązywać do jego kreacji  wszyscy następujący po nim autorzy w mniejszym lub większym stopniu komentowali i rozwijali jego założenia. W roku 2011, po pięcioletniej przerwie, powołano do życia piątą serię o Potworze z bagien  wersja Scotta Snydera zdaje się być najciekawszą z wszystkich, które powstały po roku 1987, kiedy to Alan Moore zakończył swój wkład w komiksową biografię Potwora.
Rok 2011 był rokiem szczególnym w uniwersum Detective Comics. W maju zakończyło się wielkie, trwające okrągły rok wydarzenie o nazwie Brightest Day (w Polsce na razie mieliśmy okazję przeczytać tylko jego preludium, czyli Blackest Night), w wyniku którego postać Potwora z bagien została niejako wyciągnięta z DC Vertigo i wpleciona mocno w mainstream Detective Comics. Alec Holland powrócił do swej ludzkiej postaci i obudził się na bagnach z zachowanymi mglistymi wspomnieniami (może snami?) o tym, że funkcjonował kiedyś jako wielki zielony stwór połączony ze wspólną świadomością świata roślin (Zielenią). W okresie od maja do sierpnia 2011 doszło do kolejnego kryzysu DC  wydarzenie znane jako Flashpoint miało wagę porównywalną do największych kryzysów z przeszłości, między innymi do tego na nieskończonych ziemiach (tym wydarzeniem zajmiemy się za miesiąc). Uniwersum DC zostało dosłownie zaorane a na jego miejscu powstała rzeczywistość znana jako The New 52. Świat DC zaczął powstawać na nowo, połączony ze swoimi dwoma wielkimi imprintami  Wildstorm i Vertigo. Scott Snyder i Yanick Paquette stanęli za sterami nowej serii o Potworze z bagien a Jeff Lemire otworzył nowy rozdział Animal Mana (tytuł ważny w kontekście omawianego dziś albumu).
[image: ]
Scott Snyder odpowiadał w tym czasie również za Batmana w The New 52  jego wersja człowiekanietoperza uznawana jest za jeden z najjaśniejszych punktów, tej raczej krytykowanej inicjatywy wydawniczej. Swamp Thing był jego drugą serią z Nowego DC  napisał osiemnaście odcinków, od listopada 2011 do marca 2013. To właśnie te części, wzbogacone o Swamp Thing Annual 1 oraz dwa odcinki Animal Mana Jeffa Lemirea, wchodzą w skład omawianego dziś albumu. Skąd tu Animal Man? Otóż druga seria przygód Buddyego Bakera, rozpoczęła się również w listopadzie 2011 i gdy dotarła do numeru dwunastego połączyła się fabularnie z Potworem z bagien  obydwaj bohaterowie mierzyli się z tym samym niebezpieczeństwem i byli dla siebie tak naprawdę ideowym uzupełnieniem. Ale o tym za chwilę.
Snyder bardzo zgrabnie i pomysłowo podjął temat kontynuacji spuścizny Moorea i jego następców. Reset roku 2011 nie dotknął wszystkich bohaterów DC w jednakowy sposób  w przypadku Potwora z bagien zachowano całą przeszłość i uznano, że najlepszym rozwiązaniem będzie przywrócenie Aleca Hollanda do jego ludzkiej postaci. Bohater budzi się po kilku latach od swej śmierci na bagnach i próbuje mierzyć się z faktami, w które wprost trudno uwierzyć. Podobno przez cały czas swej nieobecności włóczył się po świecie jako wielki, zielony stwór. Jak dobrze pamiętamy, Potwór tak naprawdę nie był Hollandem, lecz konglomeratem bagiennego mułu i roślinności, który uzyskał świadomość i tylko uroił sobie, że jest człowiekiem! Teraz, w nowej rzeczywistości, Alec zmaga się z niejasnymi i zamazanymi wspomnieniami na ten temat i ciągłym wrażeniem, że świat flory przemawia do niego i najprawdopodobniej czegoś od niego chce. A przecież Alec Holland chce tylko ułożyć sobie życie w ludzkiej skórze, nie interesuje go powrót na bagna.
Niestety natura świata, w którym przyszło egzystować naszemu bohaterowi nie pozwoli mu na to. Okazuje się, że znowu nadchodzi apokalipsa. Trzy wielkie siły zmierzą się z sobą w konflikcie, który  jeśli pewne dwie osoby nie zrobią niczego z tym faktem  zniszczy całą planetę. Pierwszą siłą jest Zieleń  zbiorowa świadomość świata flory, która przez millenia typowała kolejnych ludzi na swoich awatarów. Wszyscy oni po śmierci ludzkiego pierwiastka rozpływali się w wielkim rezerwuarze wspólnej świadomości zwanym Parlamentem Drzew. Ostatnim awatarem, w którym Zieleń widzi swego największego obrońcę jak do tej pory, mitycznego Króla Wojownika, jest właśnie Alec Holland  ostateczny Potwór z bagien. Drugą siłą jest Czerwień  analogiczna, zbiorowa świadomość świata fauny, z którą mocno powiązany jest wspominany Buddy Baker, czyli Animal Man w wersji Jeffa Lemirea. Te dwie siły nie były nowością w świecie DC  czasem z sobą rywalizowały, ale ogólnie pozostawały zawsze w równowadze gwarantującej rozwój życia na naszej planecie.
[image: ]
I oto nadchodzi siła trzecia, zupełnie nowa, powstała dopiero w wyobraźni twórców The New 52. Zgnilizna jest mocą śmierci, zepsucia, choroby i wszelkiego antyżycia  wdziera się właśnie do naszej rzeczywistości i znaczy ją nieodwracalnym rozkładem. Okazuje się, że Alec Holland jest jedyną nadzieją całej Zieleni  o pomoc w walce ze Zgnilizną zwraca się bowiem do niego nie tylko Superman, ale cały Parlament Drzew. Alec jednak ani myśli przyjmować postaci żywiołaka przyrody  dopiero spotkanie z jego (w sumie nie jego, lecz istoty z bagien przekonanej, że nim jest) dawną miłością, Abigail Arcane, wszystko zmienia. Otóż w świecie The New 52 rodzina Arcaneów to awatarzy samej Zgnilizny  zarówno Abigail naznaczona śmiercią od urodzenia; jej potworny braciszek, który dał właśnie nogę ze szpitala i zamienia całe życie na swej drodze w zwyrodniały, gnijący nowotwór; a także (i przede wszystkim) stryj rodzeństwa, Anton Arcane. To on był największym wrogiem Potwora z bagien w rzeczywistości sprzed Nowego DC  ale funkcjonował tam po prostu jako szalony naukowiec i czarownik. Teraz jest chodzącą śmiercią i abominacją ostateczną, która dokonuje inwazji z Wymiaru Zgnilizny na nasz świat i nic (prawie nic) nie jest w stanie go zatrzymać.
Scott Snyder uwielbiał postać Potwora od zawsze. Sam zaproponował jego reaktywację, gdy tylko usłyszał, że DC szykuje restart całego uniwersum. W całym przedsięwzięciu widział szansę rozbudowy mitologii Potwora o zagadnienia zbyt mało eksplorowane wcześniej. Otóż Potwór od czasów Alana Moorea był siłą natury, przypadkowo spersonifikowanym żywiołem  ale nigdy nie był tak naprawdę człowiekiem (no, może poza kilkoma stronami starych i zapomnianych komiksów). To właśnie ludzki pierwiastek bagiennego monstrum chciał wyeksponować Snyder  Alec Holland to człowiek, dla którego przeznaczenie już od samego początku zaplanowało jeden, konkretny cel. W wersji The New 52 miał on być już od urodzenia wyznaczony na Ostatecznego Awatara Zieleni i nic, co potem mu się przytrafiło, nie było przypadkowe. Podobnie Animal Man w wydaniu Jeffa Lemirea jako Ostateczny Awatar Czerwieni i Abigail Arcane, czyli Ostateczny Awatar Zgnilizny. Ludzie w mini uniwersum Snydera i Lemirea urastają do rangi stabilizatorów sił natury i gwarantów przetrwania całej planety  czyli zupełnie odwrotnie niż w większości tworów popkultury wieszczących śmierć Ziemi przykrytej warstwą smogu i skąpanej kwaśnymi deszczami.
[image: ]
Bowiem według filozofii Snydera świat flory jest bardzo niedoceniany i tylko pozornie spokojny. Nic bardziej błędnego  jest o wiele bardziej agresywny niż świat zwierząt, a przemoc dzieje się tu nieustannie. Jest niewidoczna, bo odbywa się w zwolnionym tempie. Imperium roślin nie różni się niczym od domeny zwierząt czy Zgnilizny. Są to siły już nawet nie natury, lecz samej rzeczywistości  nieprzewidywalne, dzikie i bez sumienia. Ludzki pierwiastek jest w nich tak ważny, ponieważ nadaje im umiar, litość, współczucie i rozwagę. Awatar Zieleni chroni ją oczywiście przed zagrożeniami zewnętrznymi, ale przede wszystkim przed nią samą i jej niekontrolowanym, agresywnym wzrostem. To właśnie wnosi człowiek to wszystkich trzech sił  w obliczu upadku świata i Armagedonu człowieczeństwo okazuje się siłą czwartą, uniwersalną i najpotężniejszą.
Na tych jednak rozważaniach filozofia Snydera się kończy. Jego Potwór z bagien nie miał bowiem nigdy ambicji dorównywania na tym polu dokonaniom Alana Moorea. To miał być przede wszystkim komiks stricte rozrywkowy  horror absolutny, bez wielkich społeczno-socjologicznych analiz, drugich den i metafor. Miłośnicy opowieści grozy muszą jednak wiedzieć, że w Potworze z bagien według Scotta Snydera chodzi jedną, konkretną odmianę ich ulubionego gatunku  tak zwany body horror, zwany w polskiej nomenklaturze horrorem cielesnym. Jest to podgatunek, w którym uczucie strachu, repulsji i obrzydzenia wynika z doświadczenia deformacji ciała  mutacjami, naroślami, hybrydyzacją, rozkładem, uszkodzeniami i przede wszystkim następującym po tym wszystkim gore. W omawianym dziś komiksie body horror jest podstawą, znajdziemy go praktycznie prawie na każdej stronie. Yannick Paquette serwuje nam prawdziwy natłok wrażeń  wynikający nie tylko z samego horroru cielesnego, lecz również absolutnie niecodziennej i oryginalnej kompozycji kadrów. Oglądamy co chwila nieokiełznany barok wymieszanych ciał, roślin, pnączy, leje się krew i wnętrzności i wszystko dookoła gnije. To, co wyprawia w komiksie rysownik, jest niesamowite, bezkompromisowe i dość odważne  i ani razu nie mamy wrażenia przesytu czy przesady. Graficzna ekspresja rysownika nie przyćmiewa bowiem samej opowieści, nie jest zasłoną dymną dla kulejącego czy niedopracowanego scenariusza.
Cała seria o Potworze z bagien w ramach Nowego DC liczy sobie czterdzieści odcinków  Scott Snyder odpowiada za niemal całą pierwszą połowę. Jego opowieść na pewno nie dorównuje tej, którą Alan Moore zatrząsnął komiksowym światem  ale zdecydowanie jest warta poświęconego czasu. Zapraszam na kolejny spektakl w teatrze końca świata.




Tytuł: Potwór z bagien. Scott Snyder
Scenariusz: Scott Snyder
Data wydania: 25 listopada 2020
Rysunki: Yanick Paquette
Wydawca:  Egmont
Cykl: Saga o potworze z bagien
ISBN: 9788328196254
Format: 520s. 180x275mm
Cena: 164,99
Gatunek: groza / horror, superhero
Zobacz w: Kulturowskazie
  



  
  
  
  
  Magazyn Esensja - Magazyn Esensja nr 05 (CCVII) czerwiec 2021
  




  
  

  Po komiks marsz:Czerwiec 2021

  Esensja Komiks

  
  

  
  W czerwcu, z okazji Komiksowej Warszawy wydawcy przygotowali bogatą ofertę. Jako czytelnicy możemy mieć tylko problem z zasobnością portfeli.


[image: ‹Fortuna Winczlavów #1: Vanko, 1848›]
‹Fortuna Winczlavów #1: Vanko, 1848›
Philippe Berthet, Jean Van Hamme
‹Fortuna Winczlavów #1: Vanko, 1848›
Wszyscy fani Largo Wincha powinni sięgnąć po ten komiks. Jean van Hamme snuje opowieść o człowieku, który zdobył ogromną fortunę, a następnie przekazał ją adoptowanemu synowi. Co było zanim Largo stał się spadkobiercą fortuny Winczlawów? Rok 1848, Czarnogóra. Vanko Winczlav, młody medyk bierze udział w chłopskim powstaniu przeciwko tyranii Imperium Osmańskiego. Musi uciekać i wyrusza do Ameryki. Tu układa sobie życie pracując jako pielęgniarz i próbując zalegalizować swój dyplom lekarza. Marzy o wolności i fortunie. 


[image: ‹Ecie-Pecie o wszechświecie, wynalazku i komecie›]
‹Ecie-Pecie o wszechświecie, wynalazku i komecie›
Tadeusz Baranowski
‹Ecie-Pecie o wszechświecie, wynalazku i komecie›
Ongrys kontynuuje wydawanie klasyki polskiego komiksu. Teraz przyszedł czas na historię autorstwa Tadeusza Baranowskiego, stworzoną dla młodszych odbiorców. Bardzo dobry ruch, bo poprzednie wydanie miało miejsce chyba trzy dekady temu.


[image: ‹Hill House Comics. Toń›]
‹Hill House Comics. Toń›
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  Kadr, który:Najlepszą obroną jest atak

  Marcin Mroziuk

  
  

  
  Wprawdzie wampiry zazwyczaj są przerażające, ale perypetie Szlurpa i Burpa wzbudzają u czytelników nie strach, lecz współczucie dla pary biednych krwiopijców. No bo jak można się bać kogoś, kto nie potrafi wpić swoich kłów nawet w bezbronną staruszkę?
[image: ]
Inną sprawą jest, że w obliczu zagrożenia ze strony głównych bohaterów Bezdomnych wampirów o zmroku starsza pani przechodzi doprawdy zadziwiającą przemianę. Zaledwie kadr wcześniej wydaje się przecież łatwym łupem dla Szlurpa i Burpa, ale w chwili gdy przystępuje do (kontr)ataku werbalnego, wygląda już niczym straszliwy potwór. Możemy zresztą podejrzewać, że od wrzasku staruszki napastnikom mogą wręcz popękać bębenki, skoro widzimy jej powiększoną do monstrualnych rozmiarów jamę ustną z groźnie prezentującym się uzębieniem.
No cóż, najwyraźniej niedoszła ofiara nie przelękła się pary krwiopijców, którzy w tym momencie zresztą nie prezentują się zbyt okazale i w sumie nie są w ogóle przerażający. A jakby tego było mało, starsza pani szybko przechodzi od słów do czynów. Zanim dwa wampiry otrząsną się z zaskoczenia, celnie wymierzony kopniak i cios torebką sprawią, że trzeba będzie wezwać karetkę, aby jak najszybciej przewieźć obezwładnionych agresorów do szpitala. Z pewnością więc zapamiętają oni do końca swych dni, że właśnie tak prawdziwa kobieta broni własnego honoru!
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  Niekoniecznie jasno pisane:Od jedności do wielości i z powrotem

  Marcin Knyszyński

  
  

  
  Kryzys na nieskończonych ziemiach  dwunastoodcinkowa seria autorstwa Marva Wolfmana (scenariusz) i Georgea Pereza (rysunek) była zdecydowanie (i to bez cienia przesady) najważniejszym wydarzeniem w świecie Detective Comics dwudziestego wieku. Był to pierwszy kryzys w historii tego wydawnictwa na skalę całego uniwersum (uniwersów)  zredefiniował cały dotychczasowy dorobek DC i zrobił to dokładnie w jubileuszowym, pięćdziesiątym roku istnienia wydawnictwa. Nie ma fana Detective Comics, który nie słyszałby o tym wydarzeniu  to ono zamknęło półwieczny rozdział komiksu superhero retro i otworzyło drzwi do świata komiksu współczesnego.
[image: Kryzys na nieskończonych ziemiach]
Wydawnictwo National Allied Publications, Inc. powstało pod koniec 1934 roku i nic nie wskazywało początkowo na to, że w przyszłości, po kilku fuzjach z innymi wydawnictwami, stanie się jednym z dwóch największych potentatów komiksowych w Stanach Zjednoczonych. Pulpowe, typowo rozrywkowe komiksy zrodziły takie ikoniczne postacie jak Superman (rok 1938), Batman (rok 1939), Flash (rok 1940) i Wonder Woman (rok 1941). To właśnie wtedy rozpoczęła się tak zwana Złota Era komiksu amerykańskiego, podczas której, obok licznych komiksów z gatunku westernu, groszowego horroru czy fantasy, zaczęły powstawać te o superbohaterach. Walka dobra ze złem, pocieszenie w czasach drugiej wojny światowej, prosty przekaz i rozrywka, ale również i niezła dawka brutalności i przemocy  cała ta wesoła impreza zakończyła się w roku 1954. Kodeks Komiksowy (Comic Code Authority) wprowadził ostrą cenzurę, ponieważ komiksy demoralizowały młodzież, prezentując jej nieprzyzwoite treści. Złota Era się skończyła  witaj Ero Srebrna!
Zaszły naprawdę spore zmiany. W przypadku DC największe dotyczyły charakterystyki kluczowych postaci uniwersum. Superman na ten przykład nie nazywał się już Kal-L, lecz Kal-El i w młodości był Superboyem. Kosmetyczne zmiany dotknęły też Batmana  ale taki Flash na ten przykład zmienił się całkowicie. Znawcy komiksu superbohaterskiego datują początek Srebrnej Ery na pierwsze pojawienie się Barryego Allena jako Flasha w czwartym numerze Showcase w październiku 1956 roku. Nowy kostium i zupełnie nowa postać  Flash Złotej Ery, Jay Garrick z śmiesznym talerzem na głowie zastąpiony został Barrym w dobrze już nam znanym (ikonicznym) czerwonym kostiumie. Scenarzyści komiksowi tak jakby zapomnieli o wszystkim co było wcześniej  przeszłość przestała istnieć a ciągłość fabularna była czymś nieobowiązkowym. Era Srebrna  wesoła, skrajnie infantylna, wypełniona latającymi super-psami, sekretnymi królestwami, szalonymi naukowcami, kosmitami z laserami w hełmach  zakończyła się na początku lat siedemdziesiątych, kiedy to Comic Code Authority przestał się tak mocno czepiać, Jack Kirby wymyślił Czwarty świat dla DC a Len Wein i Bernie Wrightson powołali do życia Potwora z bagien. Rozpoczęła się Era Brązowa.
Ale zanim pójdziemy dalej, wróćmy na chwilę do roku 1961. I tu znowu pojawia się Flash  postać, która samą swoją obecnością zdaje się wywoływać kryzysy w uniwersum DC. We wrześniu wyszedł sto dwudziesty trzeci odcinek Flasha  zatytułowany (z obowiązkowym wykrzyknikiem na końcu) Flash of Two Worlds!. Barry Allen, dzięki swojej superszybkości, przekracza barierę między światami i spotka Jaya Garricka, Flasha Złotej Ery! To właśnie ten komiks był pierwszym, który ustanowił (jeszcze wtedy trochę nieświadomie) Multiwersum Detective Comics. Srebrna Era spotyka Złotą, dwa wszechświaty się zazębiają  ale skoro to Barry Allen był odkrywcą to ten nieco młodszy świat otrzymał nazwę Earth-One a starszy Earth-Two. Superbohaterowie Złotej Ery nie raz wypominali żartobliwie w późniejszym okresie, że to przecież oni są starsi, więc dlaczego żyją na Ziemi-2  ale cóż, tak już pozostało.
[image: ]
Tak oto powstał pewien precedens. Dwa lata później, w sierpniu 1963 roku, w dwudziestym pierwszym numerze Justice League of America doszło do ataku złoczyńców z Ziemi-2 na Ziemię-1. Był to pierwszy kryzys w historii DC  Crisis on Earth-One! krzyczący z okładki stał się potem oficjalnym terminem, określającym większe i mniejsze crossovery w świecie (światach) Detective Comics. Kolejne wersje naszego wszechświata (Ziemi-1) i zaludniających ją bohaterów zaczęły rosnąć jak grzyby po deszczu.
Mamy rok 1964. W dwudziestym dziewiątym numerze Justice League of America dochodzi do Kryzysu na Ziemi-3!. Earth-Three to rewers Earth-One  prezydent John Wilkes Booth zostaje zamordowany przez wyjętego spod prawa Abrahama Lincolna, a w USA szaleje Syndykat Zbrodni, czyli mroczne wersje superbohaterów Ziemi-1, którym opór stawia największy heros na świecie, czyli Alexander Luthor, mąż Lois Lane-Luthor! Powstała też Ziemia-4, czyli dom postaci powstałych poza uniwersum DC, ale do których prawa gigant wykupił. To właśnie w tym świecie żyją bohaterowie Charlton Comics wchłoniętego w 1983 roku przez DC  Blue Beetle, Kapitan Atom i The Watchmen, czyli pierwowzór legendarnego komiksu Alana Moorea. W marcu 1981 roku powstała Ziemia-5, czyli miejsce, do którego przybył Batman Ziemi-1, aby uratować Marthę i Thomasa Waynea przed śmiercią w ciemnym zaułku (Batman Ziemi-5 powstał i tak, zachwycony bohaterstwem człowieka-nietoperza z innego wszechświata). W 1972 roku DC kupiło prawa do wielu postaci wykreowanych w upadłym Fawcett Comics (do upadku, którego walnie się przyczyniło podczas procesu o postać Kapitana Marvela). I tak oto powstał wszechświat nazywany Earth-S czyli dom rodziny Kapitana Marvela, którego szybko przemianowano na Shazama w obawie o potencjalny pozew ze strony wydawnictwa Marvel. W październiku 1973 roku, w 107 numerze Justice League of America doszło do wypadków znanych jako Crisis on Earth-X!  superbohaterowie z Ziemi-2 trafiają do kolejnego równoległego wszechświata, w którym Niemcy wygrały wojnę. Ziemia-S staje się domem imigrantów z Fawcett Comics a Ziemia-X przybyszy z Quality Comics. I tak dalej i tak dalej  specjaliści zatrudnieni do przeczesania i przeczytania wszystkich komiksów pierwszego pięćdziesięciolecia Detective Comics (taki właśnie research wykonano przed Kryzysem na nieskończonych ziemiach) zidentyfikowali ponad sto równoległych uniwersów.
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Bałaganiarstwo, brak konsekwencji, nadmiar wyobraźni? Oczywiście. Nikt jednak wtedy nie przywiązywał wagi do ciągłości fabularnej, lekceważono losy bohaterów z poprzednich miesięcy oraz wkład kolegów po fachu  stałe biografie herosów nie istniały, a nowe Ziemie powstawały na pstryknięcie palcem. Nowi czytelnicy nie mieli szans połapać się w tym wszystkim, a starych zaczynały denerwować głupoty i nieścisłości. Kontinuum DC nie było kontinuum w ścisłym tego słowa znaczeniu  było niezrozumiałym zlepkiem scen. Gdy w latach sześćdziesiątych pojawił się Marvel, czyli potężny konkurent na rynku, który po czasie wykazał się wielką dbałością o ciągłość i produkował fabuły z pełną świadomością przeszłości i interakcji między równoległymi tytułami, wydawnictwo DC musiało wysłać kogoś do własnej stajni Augiasza i zaprowadzić tam porządek. Trwała ósma dekada dwudziestego wieku, Brązowa Era w pełni  musimy w końcu spoważnieć.
Herkulesem mianowano Marva Wolfmana. To on właśnie, jeszcze w latach siedemdziesiątych, proponował DC napisanie kryzysu nad kryzysy, czyli wielkiego eventu z wydarzeniami dziejącymi się w wielu istniejących wszechświatach jednocześnie i angażującymi większość postaci multiświata DC w walkę ze złym Bibliotekarzem. Wtedy projekt zarzucono, ale gdy przyszedł rok 1980 i trzeba było coś z tym w końcu zrobić zadzwoniono do Wolfmana. Ten odświeżył i zmodernizował swój pomysł sprzed kilku lat i zaproponował opowieść nazwaną roboczo History of DC Universe, aby ostateczne nazwać ją Crisis on Infinite Earths w hołdzie przeszłym, o wiele mniejszym kryzysom. Wydanie dwunastu odcinków miniserii zaplanowano na cały, jubileuszowy rok 1985  od stycznia go grudnia. Wydarzenie to zapowiadano już od początku lat osiemdziesiątych  Bibliotekarz, przemianowany na Monitora pojawił się tu i ówdzie, podobnie jak inna kluczowa postać, czyli Lyla Zwiastunka. Ostatecznie Kryzys na nieskończonych ziemiach rozpoczął się w kwietniu 1985 i na przestrzeni kolejnych dwunastu miesięcy dał o sobie znać we wszystkich tytułach wydawnictwa.
Dziesięć miliardów lat temu, kiedy Ziemia dopiero stygła, na odległej planecie Oa trwała utopia. Oanie żyli jak bogowie, w dostatku, zdrowiu, pokoju, ale i nudzie oraz stagnacji. Mieli wszystko, więc cóż mogłoby ich zadowolić bardziej? Może poznanie tajemnic wszechświata? Pewien naukowiec o imieniu Krona w trakcie swych poszukiwań prawdy o początkach wszechrzeczy doprowadził do katastrofy. Wszechświat zadrżał i powstał złowrogi wszechświat złożony z antymaterii. Stało się coś jeszcze  wszechświat został powielony. Jedność stała się wielością. Równocześnie narodziły się wszechświat z antymaterii oraz Multiwersum. Ziemia i wszystkie planety zostały powielone. Tylko jedna nie miała kopii  Oa. Ale we wszechświecie z antymaterii powstała siostrzana planeta Oa. Nazwano ją Qward. Mieszkańcy Oa wygnali Kronę i świadomi zagrożenia powołali do życia Korpus Zielonych Latarni. I oto doszło do kolejnego wydarzenia  na księżycu Qward powstała istota, będąca antytezą wszystkiego co dobre, Anty-Monitor. Na księżycu Oa, jakby dla zachowania równowagi, narodził się Monitor. Dwaj tytani stoczyli walkę o władzę nad całym istnieniem, w wyniku której zapadli w letarg na miliardy lat. Multiwersum zastygło w równowadze i tylko od czasu do czasu dawało o sobie znać podczas wspominanych kryzysów. Tak oto Marv Wolfman wytłumaczył powstanie bałaganu i multiświata. Teraz trzeba było już tylko posprzątać.
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Po dziewięciu miliardach lat, w wyniku działań innego ciekawskiego naukowca, powraca do życia Monitor i jego mroczne alter ego. Antymateria pochłania kolejne wszechświaty, a Monitor próbuje zapobiec temu za wszelką cenę. Pierwsza znika Ziemia-3, zaraz po niej idą na rzeź kolejne. Jedynym ocalałym z Ziemi-3 jest syn Lexa Luthora i Lois Lane  młody Alexander Luthor Junior, wysłany w kapsule z umierającego świata w poszukiwaniu nowego domu! Monitor i jego asystentka Lyla Zwiastunka przygarniają niemowlaka, przeczuwając, że odegra w Kryzysie znaczącą rolę, oraz rozsyłają wici po wszystkich wszechświatach, do których nie dotarła jeszcze antymateria. Kilkunastoosobowa ekipa herosów z równoległych Ziem stawia czoła zastępom Anty-Monitora i rusza poprzez niezliczone wymiary i czasy, aby chronić tajemniczych Wież Monitora, które z jakiegoś powodu wydają się ważne w trwającym konflikcie. Niestety, kolejne Ziemie znikają anihilowane przez napierającą antymaterię  Detective Comics pożegnało się w ten sposób z wieloma starymi, niepotrzebnymi już nikomu, seriami. Zniszczone zostają światy z akcją osadzoną w trzydziestym wieku, w czasach Króla Artura, na Dzikim Zachodzie, czy podczas Drugiej Wojny Światowej.
Dużo można by pisać o wydarzeniach zamieszczonych na kartach Kryzysu na nieskończonych ziemiach. Usunięto niezliczone światy, tysiące postaci  bez sentymentów, cofania się w pół kroku i z pełną konsekwencją. Dwie śmierci, które miały miejsce podczas tych wydarzeń są już wręcz symbolami Kryzysu. Najpierw zginęła Kara Zor-El, Supergirl z Ziemi-1, kuzynka Supermana  okładka, na której Kal-El trzyma ją martwą w ramionach jest już totalnym klasykiem. Innym klasycznym motywem umierającego bohatera jest obraz Flasha Ziemi-1 (Barryego Allena), który umiera i resztką sił przedziera się do sąsiedniego wszechświata wołając o pomoc. Flash objawiający się zaskoczonym świadkom (najczęściej Batmanowi) w blasku wyładowań elektrycznych był używany przez scenarzystów bardzo często po Kryzysie. Ostatnio w filmie Batman v Superman. Dawn of Justice Zacka Snydera  zdębiałemu Benowi Affleckowi wręcz odjęło mowę. Tak  Barry Allen symbolicznie rozpoczął i zamknął pewną epokę komiksu superbohaterskiego.
Bo dokładnie to nastąpiło  skończyła się pewna epoka. Pięć ostatnich światów Multiwersum bezpiecznie zamkniętych w kieszonkowym wszechświecie stworzonym przez Monitora były zaczynem jednego (jedynego), wspólnego, jednolitego i spójnego uniwersum DC, które zaistniało po Kryzysie na nieskończonych ziemiach. Earth-One, Earth-Two, Earth-Four, Earth-S i Earth-X  te Ziemie tak naprawdę również nie przetrwały Kryzysu. Złożyły się jednak (w różnym stopniu) na powstanie tej jedynej  Nowej Ziemi. Kluczowa jest Ziemia-1  to jej bohaterowie i podstawowe założenia stanowią szablon dla tych pokryzysowych. New Earth jest tak właściwie unowocześnioną i wyprostowaną fabularnie Earth-One z rzeszą imigrantów z pozostałych czterech. Rolę Barryego Allena przejmuje niejaki Wally West, ale  uwaga  nie będzie on już jedynym Flashem. Oto z Ziemi-2 przybywa Jay Garrick, czyli wspominany już Flash Złotej Ery! W nowym świecie znalazło się również miejsce dla Alana Scotta  oryginalnej Zielonej Latarni z Ziemi-2. Na Nowej Ziemi zadomowili się także bohaterowi wchłonięci z innych wydawnictw  Charlton Comics, Fawcett Comics i Quality Comics (Ziemia-4, Ziemia-S, Ziemia-X).
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Ale nie wszyscy byli zadowoleni z nowej rzeczywistości. Superman z Ziemi-2, starzejący się w czasie rzeczywistym Kal-L, zdaje sobie sprawę z tego, że wszystko co kiedykolwiek znał i czego doświadczył okazało się fikcją. Podobnie jak jedyny ocalały z hekatomby Earth-Prime Superboy i wspominany już Lex Luthor z Earth-Three. Opuszczają oni wszyscy Nową Ziemię i udają się do innego wymiaru na zasłużoną emeryturę. Jak się jednak potem okazało obserwowali oni rozwój nowego, jednolitego uniwersum przez niemal dwadzieścia lat, aż w końcu powrócili wywołując kolejny kryzys na kosmiczną skalę (Infinite Crisis z 2005 roku, znany w Polsce jako Nieskończony kryzys  opowiemy kiedyś o tych wydarzeniach). Ale nie zakończyło to funkcjonowania Nowej Ziemi.
Po Kryzysie na nieskończonych ziemiach powstał jeden wszechświat  ten, który zawsze miał być. Powstała w końcu ciągłość (continuity), której wszyscy scenarzyści mieli się trzymać. Nowa Ziemia istnieje aż do 2011 roku, pomimo różnych kryzysów po drodze  przetrwała dokładnie dwadzieścia pięć lat, czyli o połowę mniej niż przedkryzysowe Multiwersum. Dopiero Flashpoint (znów ten Flash!), o którym napiszę kiedyś w naszym cyklu, zrobił mniej więcej to samo, co omawiany dziś Kryzys. Nowa Ziemia przestała istnieć, a naj jej miejscu pojawiła się rzeczywistość znana jako The New 52. No co, w końcu siedemdziesięciopięciolecie, prawda? Aż strach pomyśleć co będzie w roku 2035, kiedy to DC skończy sto lat!
Marv Wolfman jest największym masowym mordercą superbohaterów w historii amerykańskiego komiksu. Dzielnie mu sekundował George Perez odpowiedzialny za graficzna stronę Kryzysu. To właśnie Wolfmana panicznie boi się Psychopirat (inna ważna postać Kryzysu na nieskończonych ziemiach) zamknięty w szpitalu Arkham, który odwiedziliśmy w omawianym niedawno Animal Manie Granta Morrisona. Psychopirat jest jedną z nielicznych postaci (inną jest stworzony w czasach Kryzysu na łamach Sagi o potworze z bagien niejaki John Constantine), który wie kim był Monitor, Anty-Monitor oraz Kryzys. Reszta bohaterów ma tylko niejasne wspomnienia dotyczące czerwonego nieba, anomalii pogodowych i globalnego zagrożenia. Ale wszystko takie mgliste, rozmyte  może nieprawdziwe?
Kryzys na nieskończonych ziemiach był potrzebny. Wielość na powrót stała się jednością  powstał jeden, spójny, jednolity, nowoczesny wszechświat, do którego może zawitać każdy czytelnik i każdy może w pełni cieszyć się jego opowieściami. Pięćdziesiąt lat historii największego ówczesnego wydawcy komiksowego w USA zostało wstrząśnięte, wymieszane, zredukowane i uporządkowane. Niezły jubileusz! Od tej pory kryzysy oznaczać zaczęły wielkie wydarzenia we wszechświecie DC, które przetaczały się przez wiele tytułów i obejmowały swym zasięgiem niemal całe uniwersum. O niektórych, najważniejszych, jeszcze kiedyś opowiem.
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  Krótko o grach:Stary smok mocno śpi

  Miłosz Cybowski

  Paul Dennen Brzdęk!
  

  
  Tak jak kiedyś Przebiegłe wielbłądy, tak w ostatnich latach Brzdęk! dowodzi, że wydawnictwo Lucrum Games ma nosa do przyjemnych i niezwykle grywalnych gier. I już pierwsza rozgrywka w tę pariodię chodzenia do podziemi dowodzi, że wszystkie nagrody zdobyte przez ten tytuł są jak najbardziej zasłużone.
Ekstrakt: 80%
[image: Brzdęk!]
W Brzdęk! wcielamy się w śmiałków schodzących do podziemi w poszukiwaniu skarbów. Motyw nie jest nowy, znamy go chociażby z Munchkina czy Zapraszamy do podziemi. Jednak nie o otoczkę fabularną tu chodzi, co raczej o samą mechanikę. Nie dość, że musimy zdobyć w podziemiach jak najwięcej punktów, zgarnać jeden z leżących tu i ówdzie artefaktów, to jeszcze będziemy musieli stamtąd uciec na powierzchnię. Niby nic, ale tutaj daje o sobie znać unikatowa mechanika hałasu  za każdym razem, kiedy wykonamy głośną akcję, na specjalne miejsce na planszy wędrują nasze znaczniki Brzdęku. W odpowiednich momentach rozgrywki (czyli kiedy wyjdą karty ze znakiem smoka) wszystkie zgromadzone dotychczas znaczniki wrzucane są do worka, po czym następuje pełne napięcia losowanie. Im bardziej wkurzony smok (czyli im więcej artefaktów już ukradliśmy), tym więcej kosteczek losujemy. A wyciągnięcie każdej z nich w naszym kolorze oznacza obrażenia. Jeśli zgarniemy ich zbyt wiele  nasz bohater albo umiera (jeśli był w podziemnej części mapy), albo pada nieprzytomny (jeśli udało mu się wyjść na powierzchnię).
Mechanicznie mamy tu do czynienia z budowaniem talii: rozpoczynamy z dziesięcioma kartami, z których w każdej rundzie musimy wykorzystać pięć. To karty określają, jak wiele pól możemy się poruszyć (symbole buta), jakich przeciwników zaatakować (symbole miecza), czy wreszcie  jakie dodatkowe karty możemy kupić (symbole rombu). Z uwagi na sporą liczbę dostępnych kart, ścieżek do zwycięstwa jest wiele, podobnie jak możliwości zbudowania własnej talii. Możemy ukierunkować się na karty chodzenia, dzięki czemu będziemy mogli zejść głębiej do podziemi i przy odrobinie szczęścia wrócić z najcenniejszym artefaktem. Możemy gromadzić pieniądze i kupować za nie pomniejsze artefakty (jak na porządny loch przystało natkniemy się tu bowiem na dobrze zaopatrzony targ). Możemy wreszcie postawić na zabijanie potworów lub gromadzenie przynoszących punkty kart. 
Nie ma co ukrywać  gra jest losowa i bardzo często zwycięstwo od przegranej będzie dzielił zaledwie łut szczęścia (czy też jedna kosteczka wyciągnięta w fazie smoka). Ale co o wiele ważniejsze  w Brzdęk! gra się szybko i przegrana nigdy nie jest na tyle bolesna, żeby zniechęcić do kolejnej partii i jeszcze jednej próby sprawdzenia się w podziemiach.
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  Krótko o grach:Bóbr, nietoperz i inny zwierz

  Miłosz Cybowski

  James A. Wilson Everdell
  

  
  Everdell urzeka oprawą graficzną, tekturowym, składanym drzewem i przyjemnym, leśnym klimatem. Jak na karciankę okazuje się jednak grą zaskakująco losową.
Ekstrakt: 60%
[image: Everdell]
Na pierwszy rzut oka wydaje się, że połączenie mechaniki wysyłania robotników na odpowiednie pola na planszy w celu pozyskiwania zasobów ze stopniowym budowaniem silniczka z wystawianych kart (za które płacimy oczywiście pozyskanymi zasobami) powinno się sprawdzać całkiem nieźle. W praktyce jednak już w pierwszej rundzie konieczność podejmowania trudnych decyzji i niemożność zaplanowania na kilka ruchów do przodu może prowadzić do paraliżu, szczególnie u bardziej zaawansowanych graczy, przyzwyczajonych od większej kontroli nad rozgrywką.
Dopiero po kilku partiach okazuje się, że maksyma po jedenaste  nie komplikować sprawdza się tutaj doskonale. Everdell jest przede wszystkim lekką grą rodzinną i jako do takiej należy do niej podchodzić. Element losowy (w postaci dostępnych kart) jest o wiele zbyt duży, by dało się przewidzieć rozwój wypadków, zaś walka o zasoby bywa wyjątkowo zażarta (występuje oczywiście ograniczenie pól, na których mogą znaleźć się nasi robotnicy). Dodatkowe urozmaicenie wprowadza asymetryczny postęp rozgrywki, w której każdy z graczy może znaleźć się w innej rundzie (co z kolei determinuje liczbę dostępnych robotników). Oprawa graficzna i proste zasady powinny przekonać do niej niedzielnych graczy, a poszukiwanie najlepszych dróg do zwycięstwa z pewnością zaangażuje tych bardziej zaawansowanych.
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  Anty-Catan

  Miłosz Cybowski

  R. Eric Reuss Spirit Island
  

  
  Któż z nas nie zna legendarnego Catanu, w której nasi osadnicy zasiedlali niezbadane wyspy? Spirit Island stara się odpowiedzieć na pytanie, co by się stało, gdyby duchy zamieszkujące te pierwotne lądy zdecydowały się walczyć z najeźdźcami.
Ekstrakt: 90%
[image: Spirit Island]
Pośród licznych gier kooperacyjnych Spirit Island wyróżnia się nie tylko tematyką, ale też, co w planszówkach jest jeszcze ważniejsze, bardzo sprawną mechaniką. Będziemy tu musieli przemyślnie budować naszą talię kart mocy, ale też przy jej pomocy zarządzać obszarami na modułowej planszy. To właśnie kwestia tego, czy uda nam się przegonić osadników z wyspy (niszcząc ich wioski i miasta) jest kluczowa dla zwycięstwa sił natury. Co nie zmienia faktu, że dróg do sukcesu jest bardzo wiele, a każdy z duchów, którymi będziemy mieli okazję grać, oferuje zupełnie odmienny styl radzenia sobie z wrogami. Mamy tu do czynienia zarówno z mechaniką budowania talii, jak i kontroli obszarów na planszy  z tym że w obu przypadkach twórcy podeszli do tematu w dość unikatowy sposób.
Na pierwszy rzut oka gra może wydawać się skomplikowana, głównie przez liczne elementy, jakie trzeba brać pod uwagę. Punkty mocy wydajemy na karty, same karty możemy zagrywać w liczbie, na jaką pozwalają nam cechy naszego ducha, a dodatkowo dzielą się one na szybkie (których efekt rozpatrujemy przed fazą kolonistów) i wolne (rozpatrywane później). Na planszy natomiast znajdują się nie tylko figurki kolonistów, ale też znaczniki lokalnych plemion i, co najważniejsze, symbole mocy graczy. Od tych ostatnich zależy zasięg naszych mocy  jeśli nie posiadamy swoich dysków w jednej z części wyspy, nie możemy (najczęściej) nic tam zdziałać. Do tego dochodzą symbole żywiołów, pozwalające nam (o ile, jako grupa, zgromadzimy ich wystarczająco wiele) uruchamiać dodatkowe moce lub wzmacniać zagrane karty.
Jak na grę kooperacyjną przystało  nie obejdzie się bez współpracy między graczami i planowania kolejnych ruchów. Spirit Island jest jednym z tych tytułów, w których losowość mechaniki jest ograniczona do minimum, dzięki czemu możemy nasze ruchy planować z odpowiednim wyprzedzeniem. I musimy je planować, bo granie w myśl zasady każdy dla siebie doprowadzi nas do nieuchronnej klęski. Jednocześnie ów wymóg współpracy został przemyślany na tyle dobrze, że nie ma w nim miejsca na jednego gracza dyktującego kolejne akcje pozostałym.
Jakby tego było mało, Spirit Island jest też niezwykle regrywalna  liczba duchów i odmienność ich mocy, połączona ze sporym zbiorem kart oraz kilkoma wariantami kolonistów, nie mówiąc już o możliwości zwiększania poziomu trudności rozgrywki  zapewnia zabawę na długie wieczory. Jednym z poważniejszych mankamentów jest mało czytelna druga wersja plansz wyspy. Nie zmienia to jednak faktu, że grę można śmiało uznać za jedną z najlepszych kooperacji ostatnich lat.




Tytuł: Spirit Island
Data produkcji: grudzień 2020
Autor: R. Eric Reuss
Producent:  Greater Than Games
Wydawca:  
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  Ostatni bastion ludzkości

  Miłosz Cybowski

  Kevin Riley Aeons End
  

  
  W Aeon′s End zaskakuje połączenie grywalności z całkowicie niestrawną i drętwą otoczką fabularną. Można się przy tym bardzo dobrze bawić, tak długo, jak nie próbujemy wczytywać się w mroczne teksty zamieszczone na kartach.
Ekstrakt: 80%
[image: Aeons End]
Pokuszę się o stwierdzenie, że gra Kevina Rileya stanowi doskonały przykład bardzo dobrej mechaniki stworzonej w całkowitym oderwaniu od fabularnego tła. Mamy tu do czynienia z kooperacyjną grą karcianą opartą na budowaniu talii. Każdy z graczy wybiera sobie jednego z magów bram, którym będzie kierował  wybór określa dostępne karty początkowe, bramy oraz cechę specjalną. Później przychodzi do wyboru jednego z głównych Nemesis, czyli wrogów, z którymi przyjdzie nam się zmierzyć. Potwory są potężne, a przy tym różnorodne  każdy z nich dysponuje zdolnościami (odwzorowanymi w zasadach) czyniącymi z nich niepowtarzalnych przeciwników. 
Mechanika bram jest jednym z kluczowych elementów rozgrywki. Żeby móc rzucać czary (czyli zagrywać karty czarów z ręki), musimy dysponować odpowiednio przygotowanymi bramami. Reprezentowane są one przez kwadraciki umieszczane u góry naszej planszy bohatera i mogą być albo zamknięte (ciemna strona), albo otwarte (jasna strona). Żeby otworzyć bramę, konieczne jest przekręcenie jej o 90 stopni (nazywane tu wzmocnieniem) określoną ilość razy. Czary natomiast możemy zagrywać z ręki na bramy otwarte lub wzmocnione w danej rundzie. Wymaga to niemałych wysiłków, bo wszystko to ma swój koszt. Możemy więc albo kupować nowe karty i tym sposobem wzmacniać swoją talię, albo zwiększać swoje możliwości rzucania czarów przez aktywację bram  kosztem mniejszej liczby zaklęć.
Ale to dopiero początek dylematów, z jakimi przyjdzie nam się zmierzyć w trakcie rozgrywki. Celem głównym jest oczywiście pokonanie Nemezis. Przegrywamy, kiedy znacznik życia ostatniego bastionu ludzkości  miasta Gravehold  spadnie do zera. Jako, że jest to gra kooperacyjna, śmierć poszczególnych bohaterów nie stanowi końca rozgrywki, bo ci, którzy utrzymali się przy życiu mogą kontynuować walkę. Prowadzi to do licznych dylematów, nie mówiąc już o innych problemach związanych z walką. W zależności od dostępnych kart nasze możliwości będą się znacząco różniły; w połączeniu z różnorodnymi mocami wrogów (jedni przywołują pomniejsze potwory, inni atakują sami, jeszcze inni wprowadzają do gry specjalne reguły) wymaga to bardzo ostrożnego planowania naszych kroków i wypracowania nowej strategii praktycznie w każdej rozgrywce. Jednym z ciekawszych mechanicznych dodatków stanowi tu zasada dotycząca naszych mozolnie budowanych talii  w przeciwieństwie do wielu innych gier, w Aeons End nie tasujemy odrzuconych kart przed utworzeniem z nich ponownie stosu dobierania. Inny interesujący motyw to losowe tury  każdy gracz dostaje swój numerek kolejności, a karty z tymi samymi numerami tasowane są razem z dwiema kartami Nemesis. Nigdy nie będziemy mieli zatem pewności, jak przebiegnie dana tura.
Zdecydowanie Aeons End nie jest grą dla początkujących i warto mieć już za pasem trochę doświadczenia z regułami budowania talii nim zdecydujemy się sięgnąć po tę karciankę. Jeśli nie przeszkadza nam przesadnie mroczny i nieszczególnie wciągający klimat i jesteśmy w stanie czerpać przyjemność z wyzwań, jakie stawia przed nami mechanika rozgrywki, będzie to gra, która zapewni wiele frajdy.




Tytuł: Aeons End
Data produkcji: 26 września 2018
Autor: Kevin Riley
Wydawca:  Portal Games
Cykl: Aeons End
Info: 1-4 osoby, od 14 lat
Zobacz w: Kulturowskazie
Ekstrakt: 80%
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  Muzyka


  Recenzje


  Tu miejsce na labirynt:Na polu i w ogrodzie

  Sebastian Chosiński

  Błoto Kwiatostan
  

  
  Pomiędzy Erozjami a Kwasami i zasadami ukazała się jeszcze jedna płyta wrocławskiego kwartetu Błoto. Podobnie jak obie wymienione, Kwiatostan to również concept-album, który nadzwyczaj udanie łączy w sobie wpływy jazzu i hip-hopu. A co nieco znajdą na nim również wielbiciele transowej psychodelii.
Ekstrakt: 80%
[image: Kwiatostan]
Pomiędzy publikacją Erozji (2020), debiutanckiego krążka Błota, a ukazaniem się najnowszego wydawnictwa zespołu ze stolicy Dolnego Śląska, czyli Kwasów i zasad (2021), minęło dokładnie dwanaście miesięcy. Taki odstęp czasowy można by uznać za jak najbardziej zrozumiały, gdyby niejako po drodze nie ukazały się jeszcze dwie inne płyty tych samych artystów: sygnowany macierzystą nazwą EABS krążek Discipline of Sun Ra (2020) oraz wymieniony w zajawce Kwiatostan. Taka częstotliwość zdecydowanie do normalnych nie należy i tym samym świadczy o ponadprzeciętnej pracowitości muzyków. Z czego akurat słuchacze powinni być zadowoleni, ponieważ żadna z tych produkcji nie zawodzi.
Kwiatostan to dzieło  jeśli można tak stwierdzić  stricte pandemiczne. Korzystając z faktu zawieszenia wszelkiej działalności artystycznej, pianista Marek Pędziwiatr, saksofonista Olaf Węgier, basista Paweł Stachowiak oraz perkusista Marcin Rak (tradycyjnie wszyscy ukryli się pod pseudonimami), postanowili wykorzystać ten okres na przygotowanie nowego materiału. Mieli też dzięki lockdownowi więcej czasu na pracę w studiu. Chociaż tym razem studiem stał się tak naprawdę warszawski klub jazzowy Jassmine. W ciągu trzech dni (pomiędzy 16 a 18 czerwca ubiegłego roku) muzycy Błota zarejestrowali jedenaście kompozycji, którym nadali wspólny  kwiatowy  wątek. W sprzedaży album ukazał się niespełna trzy miesiące później nakładem wytwórni Astigmatic Records. Z tą jednak różnicą w porównaniu do Erozji oraz Kwasów i zasad, że upubliczniono go jedynie na płycie winylowej oraz w serwisach streamingowych.
Krążek dzieli się na dwie części: Kwiaty polne (na stronie A) oraz Kwiaty ogrodowe (na stronie B). Mimo, zdawałoby się, sielankowej tematyki, muzyka wcale nie jest rajska. Choć do zadziorności dwóch pozostałych materiałów jest jej jednak daleko. Więcej tu nastrojowych melodii, mniej za to freejazzowych improwizacji. Nawet kiedy na plan pierwszy wybija się elektroniczny beat, absolutnie nie jest on denerwujący, co oznacza tyle, że wielbiciele jazzu mogą spokojnie sięgać po Kwiatostan. Począwszy od stonowanego, utrzymanego w wolnym tempie Rumianku, poprzez nasycony elektroniką, transowy Rzepień (z podniosłym fortepianem akustycznym w finale), gęsty od dźwięków Mak (z wieloma rytmicznymi kombinacjami), energetyczny i niestroniący od awangardowego zacięcia Oset (z intensywnymi bębnami i głębokim basem), aż po najbardziej klasyczny w jazzowym kontekście tego słowa Mlecz  tak prezentuje się pierwsza odsłona albumu.
[image: ]
A co mamy na stronie drugiej? Otwierają ją subtelne, aczkolwiek niepokojące Kaczeńce, w których klimat robi przede wszystkim syntezatorowe tło. Minimalistyczna Chryzantema jest z kolei oparta na dźwiękach basu i efektach elektronicznych, z których jeden imituje brzmienie skrzypiec elektrycznych. Najdłuższy spośród wszystkich jedenastu utworów Jaśmin czaruje nastrojowymi syntezatorami Mooga, które z miejsca przywodzą na myśl klasykę rocka progresywnego, choć akurat do takiej muzyki Błotu daleko. Im bliżej końca, tym bardziej robi się transowo i  co nie zawsze jest równoznaczne  urzekająco. W Chabrach kwartet pozwala sobie z jednej strony na większą intensywność rytmiczną, z drugiej na awangardowe wtręty fortepianu, które przenoszą się także na Hortensję. Tu jednak czeka słuchaczy niespodzianka, którą jest hiphopowa melodeklamacja sztokholmskiego rapera Toniego Sauny. Na finał natomiast muzycy wybrali niewinną, mogłoby się wydawać, Niezapominajkę. Która taka niewinna wcale nie jest. Spełnia za to inny cel: nie pozwala o wrocławskim kwartecie tak szybko zapomnieć.
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  Tu miejsce na labirynt:Odyseja głębinowa 2021

  Sebastian Chosiński

  Vokonis Odyssey
  

  
  Mimo popularności, jaką cieszą się wykonawcy skandynawscy w Polsce, nie jest to zespół, który miałby nad Wisłą zaprzysięgłych fanów. Chociaż istnieje już od kilku dobrych lat i właśnie wydał czwartą w swoim dorobku płytę zatytułowaną Odyssey. O kogo chodzi? O pochodzącego z Borås na południu Szwecji trio Vokonis.
Ekstrakt: 80%
[image: Odyssey]
Miasto Borås znane jest głównie z przemysłu tekstylnego. Czy kiedyś będzie się wspominać o nim jako tym ośrodku, z którego wywodzi się zespół Vokonis  mało prawdopodobne. Ale nie oznacza to, że nie warto przyjrzeć się tej skandynawskiej grupie, której muzyka jest ciekawą mieszanką groove metalu ze stonerem, a niekiedy także  zwłaszcza w warstwach wokalnych  death metalem. Początki profesjonalnej działalności formacji sięgają 2015 roku. To wtedy wokalista i gitarzysta Simon Ohlsson oraz basista Jonte Johansson zaprosili do współpracy perkusistę Emila Larssona, który jako jedyny z tej trójki ma doświadczenie w branży (wspierał swoim talentem popowo-rockowego wykonawcę Jonasa Schwartza). Rok później ukazała się debiutancka płyta tria  wydany przez niezależną wytwórnię z Malmö (Ozium Records) album Olde One Ascending.
W czerwcu 2017 roku światło dzienne ujrzał The Sunken Djinn  nagrany w tym samym składzie, choć dla nowego wydawcy, kalifornijskiego Ripple Music. Skład nie uległ też zmianie podczas pracy nad trzecim krążkiem  Grasping Time; zmianie uległa za to po raz kolejny firma, której logo widnieje na okładce  tym razem była to szwedzka The Sign Records, której muzycy pozostali wierni do dzisiaj. W roku ubiegłym jednak nastąpiły przetasowania personalne. Z Simonem i Jontem pożegnał się Larsson, którego zastąpił Peter Ottoson (wcześniej w deathmetalowej grupie Let Them Hang); dodatkowo też zaproszono do stałej współpracy klawiszowca Pera Wiberga, którego nazwisko znane jest chyba wszystkim wielbicielom skandynawskiego metalu, hard rocka i bluesa. Udzielał się on bowiem w takich zespołach, jak King Hobo, Spiritual Beggars, Kamchatka, a nade wszystko  Opeth.
W odświeżonym i przy okazji poszerzonym składzie Vokonis nagrał  w Soundport Studios w miasteczku Ulricehamn (niedaleko Borås)  czwarty pełnowymiarowy album: Odyssey. To czterdzieści minut przez większość czasu bardzo energetycznego i nowoczesnego metalu o różnorakiej proweniencji. Od pozostałych różni się jedynie kompozycja finałowa  prawdziwe opus magnum wydawnictwa, które sprawia, że jego końcowa ocena musi być przynajmniej o jeden stopień wyższa. Ba! gdyby cały krążek reprezentował taki poziom jak Through the Depths, nie wahałbym się ani przez chwilę, aby zafundować płycie najwyższą możliwą notę. Tak, niestety, nie jest. Ale być może ta niemal trzynastominutowa, majestatyczna kompozycja jest zapowiedzią tego, co czeka nas na kolejnych wydawnictwie Szwedów. Gdyby tak właśnie się stało
[image: ]
Zanim jednak dojdziemy do Through the Depths, musimy przebrnąć przez pięć innych utworów, które mają wszelkie predyspozycje, aby przypaść do gustu fanom takich formacji, jak Pantera czy późna Sepultura. Począwszy od otwierającego całość, krótkiego i dosadnego Rebellion (z nałożonymi na siebie ścieżkami rozpędzonych gitar i mocnym deathmetalowym śpiewem, a może raczej rykiem wokalisty), poprzez orgiastycznie grooveowy Odyssey (bardzo ciężki, ale momentami nawet nastrojowy), czadowo-krzykliwy Blackened Wings (w którym wstawki deathowe rywalizują o uwagę słuchacza z bardziej melodyjnymi fragmentami stonerowymi) i panterowy w duchu Azure (ze skandowanym wokalem), aż po intensywny Hollow Waters (który zaczyna się hardrockowo, a potem ewoluuje w stronę progresywno-metalową).
[image: ]
Końcówka Hollow Waters staje się też swoistą zapowiedzią kompozycji finałowej; zyskuje bowiem na rozmachu, ale jednocześnie nie traci nic na melodyjności i mocy. Wybija się z czasem natchniony śpiew Ohlssona oraz potężnie brzmiące klawisze Wiberga. We Through the Depths to staje się normą. Owszem, tutaj także pojawiają się nawiązania do death i groove metalu, ale jednak dużą ważniejszą rolę odgrywają stonowane, wirtuozerskie partie gitar i  w nieco mniejszym stopniu  klawiszy (najpierw mocno kwasowych organów, a następnie syntezatorów). Z każdą kolejną minutą utwór ten zyskuje też na szlachetności, staje się bardziej podniosły i monumentalny. Jest jak stopniowo odsłaniająca swoje kolejne kondygnacje mocarna budowla. Przytłacza, ale jednocześnie urzeka potęgą. Marzę, by kolejna płyta Vokonis prezentowała zespół w takiej właśnie formie i treści!
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  Tu miejsce na labirynt:Przekraczanie granic ciała

  Sebastian Chosiński

  Fly Pan Am Frontera
  

  
  Constellation Records  pod tą nazwą skrywa się kultowa montrealska wytwórnia płytowa, która od niemal ćwierćwiecza wypuszcza na rynek kolejne albumy klasyków kanadyjskiego post-rocka: od Godspeed You! Black Emperor po HRSTA, od Thee Silver Mt. Zion Memorial Orchestra po Fly Pan Am. Dzisiaj jest kolejna okazja, aby o niej wspomnieć. A to za sprawą płyty Frontera  najnowszego wydawnictwa ostatniej ze wspomnianych formacji.
Ekstrakt: 80%
[image: Frontera]
Chyba każdy wielbiciel muzyki postrockowej na dźwięk nazwy Constellation Records reaguje ciarkami na plecach. I trudno temu się dziwić, skoro to właśnie ta  działająca od 1997 roku w Montrealu  wytwórnia ma w swoim katalogu albumy takich gigantów, jak Godspeed You! Black Emperor czy Thee Silver Mt. Zion Memorial Orchestra (a to przecież jedynie wierzchołek góry lodowej). Od początku swego istnienia z firmą Ilana Ilavskyego i Dona Wilkiego związani są również muzycy zespołu Fly Pan Am, który właśnie w ubiegłym tygodniu przypomniał o sobie nową, szóstą w dorobku, płytą. Grupa powstała w stolicy Quebeku na rok przed Constellation, a założyli ją gitarzyści Jonathan Parant i Roger Tellier-Craig (ten drugi w latach 1998-2003 udzielał się także w konkurencyjnym GY!BE), basista Jean-Sébastien Truchy oraz perkusista Félix Morel. Od 2002 roku na koncertach często wspierał ich jeszcze gitarzysta Éric Gingras.
Chociaż Fly Pan Am wyrastał z tego samego pnia, co inne formacje związane z Constellation Records (tu można by dorzucić jeszcze HRSTA, Black Ox Orkestar, 1-Speed Bike czy Esmerine), to jednak podążał zawsze swoim własnym szlakiem. Post-rock był dla tej grupy jedynie punktem wyjścia, a celem  stworzenie niepodrabialnej muzyki powstałej na styku awangardy, klasyki i brzmień elektroniczno-komputerowych. Na kolejnych albumach styl Fly Pan Am ewoluował ku coraz bardziej osobnemu. Wystarczy wsłuchać się w Sédatifs en fréquences et sillons (2000), Ceux qui inventent nont jam ais vécu (?) (2002) oraz Nécooutez pas (2004). Niestety, krótko po wydaniu czwartej płyty długogrającej formacja rozpadła się, by powrócić dopiero w 2018 roku. Szczęście, że od momentu reaktywacji  w tym samym składzie zresztą  Kanadyjczycy nie zasypiają gruszek w popiele i podarowali swym fanom już dwa nowe krążki: Cest ça (2019) oraz wydany przed kilkoma dniami  oczywiście przez Constellation  Frontera.
[image: ]
Muzyka zawarta na najnowszym albumie to tak naprawdę ścieżka dźwiękowa do baletu. Krótko przed pandemią kwartet był w trasie koncertowej promującej Cest ça, w czasie której towarzyszył mu, prowadzony przez Danę Gingras, zespół taneczny Animals of Distinction. Występy zawieszono jednak na początku 2020 roku. Późnym latem, a więc już podczas lockdownu, muzycy postanowili nie tracić czasu i zarejestrować ten materiał  w tym celu spotkali się w słynnym montrealskim studiu Hotel2Tango, a efektem tego spotkania stała się Frontera  czterdziestominutowa podróż pełna motorycznego awangardowego rocka, noiseu i minimalistycznej elektroniki, powstała gdzieś na przecięciu postu i ambientu. Dość powiedzieć, że na główne instrumenty wyrosły syntezatory i komputery. Ba! nawet gitara Jonathana Paranta została przepuszczona i podrasowana przez komputer, a Félixa Morela wspomagał Jean-Sébastien Truchy, programując dodatkowe ścieżki automatu perkusyjnego.
[image: ]
Frontera to osiem kompozycji, z których część jest ze sobą ściśle powiązana. Tak naprawdę można by je podzielić na trzy rozbudowane fragmenty, ale z jakiegoś powodu Kanadyjczycy zdecydowali się zrobić inaczej. może było to spowodowane sekwencjami tanecznymi, do których poszczególne utwory dobrano. Całość otwiera ośmiominutowy Grid / Wall, oparty na jednostajnym, choć ewoluującym od żywego do syntetycznego, rytmie perkusji oraz nanizanych na niego jak paciorki noiseowych dźwiękach przetworzonej gitary oraz generowanej komputerowo elektroniki. Aż trudno uwierzyć, że do takiej muzyki można ułożyć układy taneczne, a jednak potwierdzają to udostępnione przez zespół na Bandcampie wideorejestracje. Drugi w kolejności Parkour jest jeszcze dłuższy, lecz dzieje się w nim znacznie mniej. Ale może to tylko takie pierwsze wrażenie, bo przecież, jeśli uważnie się wsłuchać, to z zalewu niepokojących tonów wyłowimy i wyeksponowany bas i  pojawiający się daleko w tle  blackmetalowy wrzask Truchyego, który pozwala sądzić, że panom z Fly Pan Am nie są obce również wpływy post-metalu.
[image: ]
Krótki na tle poprzedników Scanner otwiera kolejną sekwencję zdarzeń. To utwór oparty przede wszystkim na potężnie brzmiących syntezatorach i dźwiękowych eksperymentach komputerowych. Z kolei następujący po nim Scaling to dowód na noiseowe ciągotki rockmanów z Montrealu  przez szumy i zgrzyty przebija się w nim praktycznie jedynie jednostajny rytm perkusji. Z szumów wyrasta też zamykający nieoficjalną drugą część albumu Parkour 2  na szczęście dźwiękowo dużo bogatszy, skrzący się wyczarowanymi elektronicznie natchnionymi chórkami. Choć końcówka, dzięki tonom ostrym jak skalpel, jest jednak boleśnie niepokojąca. Ostatnich dziesięć minut płyty zajmują połączone w jedno trzy krótkie kompozycje: Body Pressure, Fences i  niemal tytułowa  Frontier. Trudno nazwać je tanecznymi, ale przynajmniej są bardzo rytmiczne i dobry choreograf (pokroju Dany Gingras) na pewno byłby w stanie coś wartościowego z nich wycisnąć. I chociaż Frontera zawiera muzykę  było nie było  ilustracyjną, to świetnie sprawdza się także jako kolejne pełnoprawne dzieło Fly Pan Am. Może nie tak doskonałe, jak wydany parę miesięcy temu Odins Raven Magic Sigur Rós, lecz bez wątpienia godne poświęcenia mu czasu.
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  Tu miejsce na labirynt:Czy to na pewno XXI wiek?

  Sebastian Chosiński

  Wobbler Dwellers of the Deep
  

  
  Trzy lata! Dokładnie tyle Norwegowie z kwintetu Wobbler kazali czekać swoim wielbicielom na nową płytę. Nie oznacza to jednak, że w tym czasie próżnowali. Zajmowali się po prostu innymi projektami. Ale kiedy powrócili  zrobili to z potężnym przytupem. Dwellers of the Deep to kolejny album, który zachwyci fanów klasycznego rocka progresywnego z lat 70. ubiegłego wieku.
Ekstrakt: 90%
[image: Dwellers of the Deep]
Zdaję sobie z tego sprawę  i z góry przepraszam. Od premiery Dwellers of the Deep minęło już przecież siedem miesięcy, a ja dopiero teraz biorę ten krążek na tapetę. Co gorsza, nie mam dobrego wytłumaczenia poza tym, że gdy już, już przymierzałem się do najnowszej produkcji Wobbler wyskakiwała  jak Filip z konopi  inna, która zaprzątała moją uwagę. Ale nadszedł w końcu ten moment, kiedy postanowiłem porobić porządki i sięgnąć po płyty z ostatnich miesięcy ubiegłego roku, które bezapelacyjnie zasługują na to, aby pozostał po nich w Esensji ślad. Na pierwszy ogień idzie właśnie Dwellers of the Deep  szósty pełnowymiarowy album zespołu od kilkunastu już lat rezydującego w Oslo (chociaż narodził się w niewielkim miasteczku Hønefoss). 
Grupa powstała dwadzieścia dwa lata temu. Biorąc pod uwagę ten fakt, można się nieco zdziwić, że wydała dotąd tak niewiele płyt. W dużej mierze winna jest temu aktywność muzyków w projektach pobocznych, którym poświęcają wcale nie mniej uwagi. Zadebiutowali longplayem Hinterland (2005), cztery lata później wydali Afterglow, a po dwóch kolejnych  Rites at Dawn. Po publikacji tego ostatniego doszło w grupie nie tylko do istotnej zmiany personalnej (pojawił się nowy gitarzysta  Geir Marius Bergom Halleland), ale także do podpisania pierwszego kontraktu z prawdziwego zdarzenia. Dzięki temu kwintet trafił pod opiekuńcze skrzydła, mającej swoją siedzibę w Bergen, wytwórni Karisma Records (patrz: DAccord, Seven Impale, Madder Morten, Arabs in Aspic, Galasphere 347, Tusmørke). Dla niej, jak dotąd, Wobbler nagrał dwa fantastyczne albumy: From Silence to Somewhere (2017) oraz ten najnowszy  Dwellers of the Deep.
Skład formacji w tym czasie nie uległ zmianie, co oznacza tyle, że oprócz Hallelanda wciąż tworzą ją: wokalista i gitarzysta Andreas Wettergreen Strømman Prestmo, klawiszowiec Lars Fredrik Frøislie (również Tusmørke i Weserbergland), basista Kristian Karl Hultgren oraz perkusista Martin Nordrum Kneppen (kolejny z muzyków Wobbler, który tworzy fundament Tusmørke). Nowy album powstawał długo: prace nad nim rozpoczęły się latem 2019, a zakończyły wiosną 2020 roku. Sesje odbywały się w trzech różnych studiach w Oslo: LFF (którego właścicielem jest, co podpowiadają inicjały, Frøislie), Paradiso oraz Vilthagen (które z kolei stanowi własność Prestmo). Nikt więc artystów nie poganiał, nikt nie naliczał dodatkowych kosztów  mogli więc pracować i dopieszczać materiał tak długo, aż w końcu uznali go za idealny.
[image: ]
Podobnie jak na poprzednich płytach, także tym razem Wobbler zaprosił słuchaczy do podróży w czasie  w lata 70. ubiegłego wieku. Cztery wypełniające Dwellers of the Deep kompozycje powinny przypaść do gustu przede wszystkim tym, którym wciąż bliskie są dokonania takich tuzów progresu, jak Genesis (z czasów z Peterem Gabrielem), Yes czy Emerson, Lake & Palmer. Mimo tego zakorzenienia, muzyka Norwegów brzmi bardzo świeżo i soczyście  to już z kolei zasługa odpowiedniej produkcji i masteringu oraz, co oczywiste, talentu i bogatej wyobraźni samych muzyków. Krążek otwiera niemal czternastominutowa dwuczęściowa minisuita By the Banks (składają się na nią Visions from Within oraz Argentum Ormr), której początek swoją dynamiką i emocjonalnością praktycznie zwala z nóg. A kiedy dochodzą jeszcze natchnione chórki  dodatkowo ujmuje niezwykłą melodyką. 
[image: ]
Co jest jednak typowe dla Wobbler, to częste zmiany tempa i nastroju. W przypadku By the Banks mamy z tym do czynienia od pierwszej minuty. Trzeba więc z góry nastawić się na to, że Norwegowie nie cyzelują w nieskończoność jednego dźwięku czy akordu, ale wciąż poszukują nowych rozwiązań. Chociażby Lars Fredrik Frøislie, wypełniając tło swoimi klawiszami, płynnie przechodzi od fortepianu elektrycznego do organów Hammonda czy syntezatora Mooga, a po drodze jeszcze dodaje klawesyn. W zasadzie dopiero pojawienie się fortepianu akustycznego na jakiś czas spycha w cień inne keyboardy. Kiedy jednak kwintet wraca na klasyczne progresywne tory, ponownie odzywają się syntezatory bądź przywołujące na myśl muzykę klasyczną Hammondy. Wsłuchując się w By the Banks, rzuca się w uszy, że Norwegowie nie robią niczego na pół gwizdka, że swojej muzyce oddają nie tylko rozum, lecz również serce. Porywają szczerością przekazu i intensywnością doznań artystycznych.
[image: ]
Drugi w kolejności Five Rooms łączy romantyczny nastrój (vide natchnione męskie wokalizy) z rockową energią, a prawdziwą jego ozdobą jest  toczony w nadzwyczaj szybkim tempie  dialog organów Hammonda z gitarą Hallelanda. Ukojenie przynosi dopiero najkrótszy w całym reperaturze, oparty na subtelnych dźwiękach gitary akustycznej, Naiad Dreams, po którym otrzymujemy opus magnum albumu: trzyczęściową suitę Merry Macabre (The Quarry & the Feast, Beneath the Velvet Shroud oraz The Bird of Hermes). I chociaż nie pojawia się w niej nic, czego nie słyszelibyśmy wcześniej w By the Banks i Five Rooms  warto na nią właśnie zwrócić szczególną uwagę. Zwłaszcza jeżeli jest się zaprzysięgłym fanem Genesis z początku lat 70.! To, co jednak w Merry Macabre zachwyca najbardziej, to partie Hammondów oraz fakt, że dużo więcej mają tu do powiedzenia gitarzyści (Halleland wspomagany przez Prestmo). Dopiero w ostatniej części na czołowe miejsce powracają progresywne syntezatory, choć Frøislie nie zapomina także o łagodzeniu emocji kojącymi tonami fortepianu akustycznego.
Podsumowanie nie musi być długie: Dwellers of the Deep to kolejna wyśmienita płyta Wobbler. Tak dobra, że spokojnie można wybaczyć zespołowi długi czas oczekiwania na nią.
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  Tu miejsce na labirynt:Z drugiego końca świata

  Sebastian Chosiński

  Jaubi Nafs at Peace
  

  
  Jest takie powiedzenie, że zawsze kiedyś jest ten pierwszy raz. Dla mnie w pewnym sensie następuje on dzisiaj. Po raz pierwszy biorę bowiem na warsztat płytę zespołu z dalekiego  geograficznie i kulturowo  Pakistanu. Kwartet Jaubi ma jednak pewne związki z Polską, ponieważ od paru lat współpracuje z nim klawiszowiec Marek Pędziwiatr (EABS, Błoto). Ich debiutanckim pełnowymiarowym dziełem jest zaś album Nafs at Peace.
Ekstrakt: 90%
[image: Nafs at Peace]
Lahaur to liczące ponad jedenaście milionów (sic!) mieszkańców miasto we wschodnim Pakistanie, stolica prowincji Pendżab. I to stamtąd właśnie, z wielkiej aglomeracji nękanej przestępczością zorganizowaną i terroryzmem, pochodzą członkowie Jaubi  kwartetu, który w swojej twórczości łączy jazz (także improwizowany) z hip-hopem oraz tradycyjną muzyką etniczną, nie stroniąc przy tym od inspiracji stricte rockowych. Profesjonalna kariera zespołu rozpoczęła się w połowie minionej dekady; świat, choć jeszcze nie cały, usłyszał o nim po wydaniu minialbumu The Deconstructed Ego, który światło dzienne ujrzał w 2016 roku. Dwa lata później ukazał się singiel Lahore State of Mind (Lahore to anglojęzyczna nazwa Lahauru), który nawiązywał do zawartego na albumie amerykańskiego rapera Nasa Illmatic (1994) utworu N.Y. State of Mind. W następnym roku z kolei aktywną współpracę z Pakistańczykami nawiązali dwaj europejscy twórcy, co otworzyło nowy rozdział w ich niezbyt jeszcze bogatej historii.
Ci dwaj muzycy to brytyjski flecista i saksofonista Edward Cawthorne (bardziej znany pod pseudonimem Tenderlonious) oraz polski klawiszowiec  tutaj grający na fortepianach akustycznym i elektrycznym oraz syntezatorach (od Yamahy, przez Korga, po Mooga)  Marek Pędziwiatr (nazywany Latarnikiem). Do ich pierwszej artystycznej kooperacji doszło w kwietniu 2019 roku w Riot Studios w Lahaurze. Zarejestrowano wówczas materiał, jaki ukazał się na sygnowanej przez Wyspiarza płycie Ragas from Lahore  Improvisations with Jaubi (publikacja: listopad 2020) oraz pięć z siedmiu kompozycji, jakie trafiły na  wydany pod koniec maja tego roku przez Astigmatic Records  kompakt Nafs at Peace. Dwie pozostałe nagrano w Oslo (w studiu Newtone) cztery miesiące później, czyli w sierpniu. Dzięki temu na krążku mógł także zaistnieć  chociaż tylko w jednym nagraniu (Seek Refuge)  angielski The Vox Humana Chamber Choir. 
Kwartet Jaubi wystąpił w swoim oryginalnym (i tym razem pełnym) składzie, co oznacza, że w obu studiach (w Lahaurze i Oslo) pojawili się: gitarzysta Ali Riaz Baqar, grający na sarangi Zohaib Hassan Khan, tablista Kashif Ali Dhani oraz perkusista Qammar Abbas. Kompozytorem większości materiału był Baqar, jeden utwór (Mosty) wyszedł spod ręki Pędziwiatra, którego polscy (ale już nie tylko oni) słuchacze znają doskonale z wrocławskich formacji EABS (Discipline of Sun Ra) oraz Błoto (Erozje, Kwiatostan, Kwasy i zasady). To, zdawałoby się, nadzwyczaj egzotyczny  zwłaszcza jeśli dodamy do tego zestawu jeszcze Eda Cawthornea  mariaż, który wiązał się z olbrzymim ryzykiem. Tym razem okazało się jednak, że talenty i umiejętności wszystkich wykonawców stworzyły zupełnie nową jakość, a efekt ich pracy urzeka i onieśmiela.
[image: ]
Na Nafs at Peace wszystko do siebie idealnie pasuje: instrumenty typowe dla muzyki hindi (czyli tabla i sarangi, na którym gra się smyczkiem) z anielskim fletem (równie dobrze mógłby na nim grać Chris Hinze) i freejazzowym saksofonem Tenderloniousa, jak również z jazzowymi i rockowymi klawiszami Latarnika. Z wymieszania tych elementów powstała muzyka, która jest w stanie zauroczyć, przyprawić o prawdziwe wzruszenia, ale także wgnieść w fotel (czy w to, na czym akurat będziecie siedzieć, słuchając tej płyty po raz pierwszy). Pełniące funkcję introdukcji Seek Refuge czaruje subtelnością gitary i delikatnością sarangi, które wsparte są jeszcze przez pojawiający się w tle niebiański chór. Po wstępie tak urokliwym trzeba bardzo się starać, aby nie popsuć nastroju; dlatego zapewne na drugim miejscu pojawia się Insia  ponad pięciominutowa opowieść, która ewoluuje od etnicznej zwiewności (vide flet) po folkową zadziorność i rockowo-progresywny rozmach (choć akurat improwizującym syntezatorom bliżej jest do stonowanego fusion). 
[image: ]
Stylistycznie bardzo różnorodny jest także Raga Gurji Todi, w który wprowadzają dźwięki sarangi i perkusyjnych talerzy; po kilkudziesięciu sekundach pojawiają się przenikające się ścieżki saksofonu oraz wypełniający drugi plan powłóczysty syntezator. Taki prolog każdego wprawiłby w sielankowy nastrój; tym większym zaskoczeniem może wydać się energetyczne wejście całego zespołu, które w ułamku sekundy zmienia charakter utworu. Rockowa dynamika miesza się z jazzowym luzem, a wartością dodaną jest  tego absolutnie bym się nie spodziewał  improwizacja Zohaiba Hassana Khana, którego potem zastępuje Cawthorne. Równie dużo dzieje się w Straight Path  i nie powinien mylić nas liryczny początek, oparty na duecie fletu i fortepianu elektrycznego. W dalszej części nie brakuje bowiem ekstrawagancji: dialog Eda i Marka zostaje zastąpiony znacznie intensywniejszym dyskursem Khana i Dhaniego, który dodatkowo decyduje się jeszcze na emocjonalną wokalizę. Po niej na pierwszą linię frontu powracają Brytyjczyk z Polakiem.
[image: ]
Mosty to jedyny utwór, który nie wyszedł spod ręki lidera Jaubi, lecz polskiego klawiszowca. Uwagę przykuwa w nim monotonna, atawistyczna perkusja, wokół której oplatają się dźwięki pozostałych instrumentów. Jako novum pojawia się fortepian akustyczny, choć w dalszej części zostaje zastąpiony syntezatorami. Pozostali muzycy też jednak nie próżnują: gitara Baqara, sarangi Khana, flet Cawthornea sprawiają, że im bliżej finału, tym większa jest intensywność przekazu; wszystko zaś zmierza do dynamicznej zespołowej improwizacji. Sielankowy początek Zari należy się więc słuchaczom obowiązkowo. Ale nie warto się rozleniwiać, ponieważ wkrótce nadchodzi moment, w którym sekstet daje się ponownie porwać improwizacjom. Po raz kolejny wiedzie w tym prym Zohaib, którego do porządku przywołuje dopiero przemawiający z nim jednym głosem w finale Edward. A to jeszcze nie koniec atrakcji. Monumentalnym zwieńczeniem albumu okazuje się bowiem, spięty fortepianową klamrą, numer tytułowy. Bez wątpienia najbardziej jazzowy  głównie za sprawą partii saksofonu  w całym zestawie, chociaż i w nim znajduje się miejsce na odrobinę etnicznej egzotyki.
Do końca 2021 roku zostało sześć miesięcy, ale jednego z murowanych kandydatów do najlepszego albumu już mamy. Nie przegapcie go!
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  Hołd dla legend minionych

  Sebastian Chosiński

  Akwarium Дань [Dan]
  

  
  Boris Griebienszczikow  lider petersburskiego zespołu Аквариум [Akwarium]  to na scenie rosyjskiej człowiek-instytucja. Jeden z najbardziej zasłużonych rockmanów w tym kraju, moralny autorytet, chętnie włączający się w działania charytatywne. Czego dowiódł właśnie, publikując pod koniec maja nowy album  Дань, dochód z którego wesprze fundację pomagającą dzieciom z chorobą Duchennea.
Ekstrakt: 80%
[image: Дань [Dan]]
O Borisie Griebienszczikowie pisałem już parokrotnie: czy to przy okazji publikacji jego płyt solowych (Соль, 2014; Время N, 2018; Знак Огня, 2020; Услышь меня, хорошая, 2020), czy też całego zespołu (Песни Джорджа, 2020). Choć, gwoli ścisłości, trudno rozróżnić te dwa pola aktywności artysty, ponieważ nawet do nagrania produkcji solowych najczęściej zatrudnia on muzyków Akwarium. Najnowszy krążek zespołu, jak na razie dostępny jedynie w serwisie streamingowym, to pozycja niezwykła, do powstania której Boris przymierzał się od wielu lat. Trafiły na niego przeróbki utworów innych wykonawców, nie mniej istotnych dla rozwoju rocka w Związku Radzieckim i Rosji.
Ale nie to jest w tym wydawnictwie najistotniejsze. Otóż Griebienszczikow podarował te nagrania moskiewskiej fundacji MojMio (МойМио), która zajmuje się pomocą dzieciom (głównie chłopcom) dotkniętym genetyczną dysfunkcją mięśniową Duchennea. Cały dochód ze sprzedaży płyty  słuchacz sam wybiera, ile za nią zapłaci  trafia więc na cel charytatywny. Podobnie zresztą Boris uczynił w ubiegłym roku z solowym Услышь меня, хорошая, którym z kolei wspomógł  i to nie po raz pierwszy  działalność największej petersburskiej noclegowni Noczlieżka. Konstruując program albumu zatytułowanego Дань (czyli po polsku Hołd), pokłonił się wykonawcom  zmarłym i żyjącym  którzy, tak samo jak on, zapisali się wielkimi zgłoskami w historii radzieckiej i rosyjskiej muzyki popularnej. Wśród tych, których twórczość wziął na warsztat, nie zabrakło bliskich przyjaciół  artystów, z którymi niejednokrotnie sam pojawiał się na scenie.
Najbardziej zaskakującym wyborem jest, bez wątpienia, piosenka otwierająca płytę, pochodząca z repertuaru skandalizującej grupy punkowej Chuj Zabiej (Хуй Забей  z przyczyn cenzuralnych jej nazwę często skraca się do inicjałów Х.З.). Подмога to też najmłodsza kompozycja, jak trafiła na Дань  ukazała się bowiem niespełna dwie dekady temu na kompakcie Наебенился (2003). Pochodzący z podmoskiewskiego miasta Widnoje zespół to swoiste połączenie Big Cyca z Dr. Huckenbushem (tym pisanym przez u, a nie przez a), choć akurat ten konkretny numer nie jest w pełni reprezentatywny  przynajmniej muzycznie  dla jej dorobku. To piękna akustyczna ballada (z nastrojowym mruczandem Griebienszczikowa w introdukcji), chociaż jej tekst zdecydowanie nie powinien trafić do uszu dzieci. Również tych, którym wydanie Hołdu ma pomóc.
[image: ]
Pochodzący z repertuaru moskiewskiej formacji Zwuki Mu (Звуки Му), na czele której stał  dzisiaj kojarzony przede wszystkim jako aktor wokalista i gitarzysta  Piotr Mamonow (vide Igła oraz Car), utwór Досуги буги, jaki pierwotnie ukazał się na kasecie Простые вещи w 1988 roku, nie jest wcale  wbrew tytułowi  szalonym boogie. To oparty na dźwiękach syntezatorów (ale też fortepianu akustycznego), ozdobiony melodeklamacją Borisa i efektami elektronicznymi rockowy eksperyment, typowy zresztą dla tej grupy. Nieco optymizmu wlewa w serca słuchaczy pierwszy z dwóch coverów zespołu Kino (Кино), w którym Griebienszczikow udzielał się na początku jego drogi twórczej, wspomagając w ten sposób niezwykle zdolnego wokalistę i gitarzystę Wiktora Coja. Камчатка  znana z kasety 46 (1983)  to typowy dla pierwszej połowy lat 80. ubiegłego wieku nowofalowy numer. Przez Borisa został jednak znacząco przearanżowany; dość powiedzieć, że w części środkowej rozbrzmiewa w nim  i to jako instrument wiodący  hinduski sitar, a na zakończenie etnicznie brzmiący flet.
[image: ]
Czwarte w kolejności i jednocześnie najdłuższe w całym zestawie Цветы на огороде to powrót do twórczości Zwuki Mu. Z tą różnicą, że kompozycja ta ukazała się pierwotnie na czwartym materiale zespołu  longplayu Транснадёжность z 1991 roku. Ileż w niej się dzieje! To w zasadzie kołysanka, którą ozdobiono sielankową sekcją smyczkową i anielskim chórem dziecięcym, a w partii końcowej znalazło się nawet miejsce na solówkę na skrzypcach, która brzmi, jakby była żywcem wyjęta ze ścieżki dźwiękowej do któregoś z niemych filmów Charliego Chaplina. W zupełnie innym stylu utrzymane jest natomiast energetyczne i roztańczone Растафара z repertuaru lidera formacji Зоопарк Majka (Michaiła) Naumienko, który zresztą pod koniec lat 70. był członkiem Akwarium. Ta piosenka pochodzi z wydanej na kasecie jego produkcji solowej  LV (1982). Cudownie brzmi tutaj potężna sekcja dęta, ale też pojawiające się w tle kwasowo-psychodeliczne organy (całkiem możliwe, że Hammonda).
[image: ]
Генерал to druga piosenka Wiktora Coja i Kina, po jaką sięgnął Griebienszczikow (również wyjęta z 46). Nastrojowa, eksponująca głównie instrumenty klawiszowe (syntezatory i fortepian elektryczny) oraz gitarę akustyczną lidera Akwarium. Klimat dopełnia jeszcze nostalgiczna sekcja smyczkowa. Na finał Boris wybrał utwór chyba najbardziej znany z całego repertuaru Дань  monumentalną miłosną balladę Wiaczesława Butusowa i pochodzącej ze Swierdłowska (dzisiejszego Jekaterynburga) formacji Nautilus Pompilius (Наутилус Помпилиус) Я хочу быть с тобой. Zespół wykonywał ją na koncertach już w 1987 roku, ale na płycie Князь тишины oficjalnie ukazała się dopiero dwa lata później. To nowofalowy klasyk  jeden z kamieni milowych rocka w Związku Radzieckim. Coś jak Kocham cię, kochanie moje Maanamu bądź Autobiografia Perfectu. Cóż, wiedział Griebienszczikow, jak zakończyć płytę, aby już chwilę później wrócić do niej ponownie. Brawa dla lidera grupy i całego Akwarium nie tylko za dobór repertuaru, ale nade wszystko za perfekcyjnie opracowane covery. Oby ten Hołd doczekał się ciągu dalszego!
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  Karaibski puls, słowiańska nostalgia

  Sebastian Chosiński

  Akwarium Тор [Tor]
  

  
  Zaledwie kilka dni temu chwaliłem w tym miejscu najnowszą, wydaną pod koniec maja, płytę Аквариум [Akwarium] Borisa Griebienszczikowa zatytułowaną Дань, a tu już pojawia się następna. Gwoli ścisłości: kompilacyjny Тор to dzieło o kilka miesięcy wcześniejsze, które najpierw pojawiło się na portalach streamingowych, a dopiero w kwietniu ujrzało światło dzienne w postaci srebrnego dysku.
Ekstrakt: 70%
[image: Тор [Tor]]
W przyszłym roku Boris Borisowicz Griebienszczikow i jego Akwarium (Аквариум) obchodzić będą półwiecze istnienia. Zapewne z tej okazji wielbicieli zespołu czekać będzie wiele niespodzianek. Ale nie ma co ukrywać, że lider tej legendarnej leningradzkiej, a dzisiaj już petersburskiej formacji rockowej regularnie sprawia prezenty swym fanom. Takim podarunkiem był chociażby album Тор, który bez żadnych hucznych zapowiedzi muzycy umieścili w portalach streamingowych w ostatni dzień, czyli 31 grudnia, ubiegłego roku. Zainteresowanie nim okazało się tak duże, że kilka miesięcy później  pod koniec kwietnia  moskiewska firma Mistierija Zwuka (Мистерия Звука) zdecydowała się na jego publikację w formie płyty kompaktowej. Tym samym w najlepszy możliwy sposób Griebienszczikow zamknął niezwykle dla siebie pracowity rok pandemiczny. W tym czasie wydał bowiem między innymi solowy Знак Огня oraz kompilacyjne Услышь меня, хорошая i Песни Джорджа.
Swoją drogą Тор to też kompilacja. Trafiły na nią  poza dwiema  kompozycje powstające od 2011 roku, które zespół regularnie publikował w formie internetowych singli, ale nie umieszczał, jak dotąd, na fizycznym nośniku. Boris Borisowicz uznał jednak, że te rozproszone piosenki są na tyle dobre, iż zasługują na to, aby zebrać je w jednym miejscu. Powstała więc płyta stylistycznie niejednorodna, którą nagrywano w różnych składach personalnych i w różnych miejscach (od Petersburga po paryskie Saint-Germain, od Nowego Jorku i Richmond po londyńskie studio Abbey Road). Wśród muzyków biorących udział w tych nagraniach, oprócz etatowych członków zespołu, znalazło się kilkunastu gości. Prawdziwa internacjonalistyczna mieszanka: obok, co oczywiste, Rosjan przez wspomniane powyżej studia przewinęli się Anglicy, Szkot i Irlandczycy, Portugalczyk i Argentyńczycy, Amerykanin i Turek (rezydujący w Londynie), wreszcie Hindus. Dla Griebienszczikowa to jednak norma  jest w końcu obywatelem świata w jak najbardziej dosłownym znaczeniu tego pojęcia.
Tę niezwykłą składankę lider Akwarium zadedykował jednemu ze swoich towarzyszy  klawiszowcowi Borisowi Rubiekinowi, który występował w zespole przez siedemnaście lat, od 1998 do 2015 roku (pojawia się również na tej płycie). Ostatni koncert zagrał w Niżnym Nowogrodzie 30 października 2015 roku, a dwa dni później już nie żył (co w Rosji jest rzadkością, nie poinformowano opinii publicznej o przyczynie przedwczesnej śmierci artysty). Poza jednym utworem  chodzi o instrumentalny Bernie and Ciaran, który wyszedł spod ręki irlandzkiego flecisty Briana Finnegana  wszystkie pozostałe są autorstwa Borisa Borisowicza. Prezentują pełnię jego możliwości twórczych i zainteresowań. Co jedni uznają za plus, inni z kolei dostrzegą w tym specyficznym rozgardiaszu powód do narzekań. Proszę jednak pamiętać, że Тор to wydawnictwo podsumowujące pewien okres w dziejach zespołu, zbierające dzieła rozproszone i choćby z tego powodu niezwykle istotne dla historyków badających przeszłość Akwarium. Żeby jeszcze tylko Griebienszczikow raczył poinformować, kiedy dokładnie, gdzie i w jakim składzie nagrano poszczególne numery
[image: ]
Co prawda częściowo można to zrekonstruować, ale czynność taka wymagałaby poświęcenia naprawdę dużo czasu. Lepiej spożytkować go na lekturę płyty. A otwiera ją prawdziwy killer: pełen karaibsko-afrykańskich rytmów, roztańczony, z potężnie brzmiącą sekcją dętą i grającym gościnnie na perkusji amerykańskim jazzmanem Steveem Gaddem utwór Палёное виски и толчёный мел. Choć słuchając go, możemy oczyma wyobraźni przenieść się na nadmorską plażę i poczuć pod stopami gorący piasek, to jednak lekko nostalgiczny śpiew Borisa Borisowicza przypomina o słowiańskich korzeniach piosenki. Podobnie rzecz ma się z utrzymanym w bluesowym rytmie, ale niestroniącym również od egzaltowanego boogie Бой баба, którego ozdobą staje się prawosławny chór. Na bębnach z kolei gra tutaj współpracujący z King Crimson Jeremy Stacey. Trochę wytchnienia oferuje natomiast balladowy, ale mający optymistyczny wydźwięk utwór Для тех, кто влюблён, w którym na plan pierwszy wybija się melodyjny bandoneon, kojarzony nade wszystko z argentyńskim mistrzem tanga Astorem Piazzollą. Tu słyszymy jego rodaka Juána José Mosaliniego.
[image: ]
Instrumentalny Bernie and Ciaran to subtelna folkowa ballada rodem z irlandzkich wrzosowisk. Dominują w niej instrumenty akustyczne: gitara Griebienszczikowa, flażolet kompozytora utworu Briana Finnegana oraz wchodzące z nim w dialog skrzypce Andrieja Surotdinowa. Żywiołowa, pełna perkusyjnych pulsacji (za sprawą Liama Bradleya i Gleba Griebienszczikowa, syna lidera, jak też grającego na irlandzkim bodhránie Johna Joe Kellyego) Месть королевы Анны urzeka bogactwem dźwięków (do tego, co powyżej, dodajmy jeszcze hinduski santur i wyspiarskie dudy), ale jednocześnie nadzwyczaj przejrzystą aranżacją i wyrafinowaną produkcją, dzięki czemu mimo natłoku instrumentów, każdy jest doskonale słyszalny. [image: ]
W drugim z nowych utworów  Весть с Елисейских Полей  słyszymy z kolei najklasyczniejszego, balladowego Borisa Borisowicza, którego wspomagają smyczki  najprawdopodobniej wyczarowane na syntezatorach przez Jamesa Hallawella (znanego brytyjskiego producenta). Karaibskie klimaty powracają jeszcze w dwóch innych numerach: zadziornym Двери травы oraz zamykającym wydawnictwo Не трать время. Pomiędzy nimi jest jednak jeszcze prawie jedenastominutowy Фавн, w którym Griebienszczikow po balladowym (gitara akustyczna i smyczki) otwarciu robi przeskok do świata muzyki klasycznej. Środkowa część kompozycji mogłaby ozdobić każdy współczesny album z półeczki z napisem modern classical.
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  Tacy artyści, jak Morricone, nie umierają

  Sebastian Chosiński

  John Zorn, The Gnostic Trio Gnosis: The Inner Light
  

  
  John Zorn bardzo mocno przeżył w ubiegłym roku śmierć Ennia Morriconego. Do tego stopnia, że po raz kolejny zaprosił na sesję muzyków tworzących The Gnostic Trio (wraz z gościem specjalnym, jakim okazał się organista John Medeski). Owocem ich pracy okazał się wydany w lutym tego roku poświęcony legendarnemu Włochowi album Gnosis: The Inner Light.
Ekstrakt: 70%
[image: Gnosis: The Inner Light]
To już wiemy: John Zorn to artysta, którego nieustannie rozsadza energia twórcza. Który gdy nie komponuje, aranżuje czy nagrywa  jakby nie żył. Wśród wielu jego projektów ważne miejsce zajmuje powołane do życia dekadę temu, mocno inspirujące się muzyką klasyczną The Gnostic Trio, w skład którego od początku istnienia wchodzą: harfistka Carol Emanuel, legendarny jazzowy i jazzrockowy gitarzysta Bill Frisell oraz wibrafonista Kenny Wollesen (wszyscy pojawiają się zresztą gościnnie w innych formacjach tak chętnie tworzonych przez właściciela wytwórni Tzadik Records). Grupa zadebiutowała w 2012 roku albumem The Gnostic Preludes, a potem wydała kolejno: The Mysteries (2013), In Lambeth  Visions from the Walled Garden of William Blake (2013), Testament of Solomon (2014), Transmigration of the Magus (2014), The Mockingbird (2016) oraz będący częścią jedenastopłytowego boksu The Book Beriah krążek Netzach (2019). 
Na szczęście nie okazał się on ostatnim dziełem formacji, której dyskografia w lutym tego roku wzbogaciła się o  tradycyjnie wydaną przez Tzadik Records  płytę zatytułowaną Gnosis: The Inner Light. Sesja nagraniowa odbyła się w ciągu trzech wrześniowych dni ubiegłego roku (od 24 do 26) w nowojorskim studiu EastSide Sound. Co ciekawe, oprócz podstawowego składu zameldował się również współpracujący z Zornem od wielu już lat klawiszowiec  tym razem grający na organach, fortepianie akustycznym oraz elektrycznym pianie Fendera  John Medeski (The Last Judgment), etatowy muzyk najważniejszego w ostatnim czasie projektu Amerykanina, to jest tria Simulacrum. John, będący kompozytorem całego materiału, tradycyjnie zachował dla siebie również funkcję aranżera i producenta, ale też i dyrygenta tej miniorkiestry.
Sesja odbyła się dwa i pół miesiąca po śmierci legendarnego twórcy soundtracków Ennia Morriconego (co stało się 6 lipca 2020 roku)  i to właśnie jemu Zorn poświęcił Gnosis: The Inner Light. Nie była to przypadkowa decyzja, na album trafiło bowiem kilka utworów, które zdradzają bardzo silne inspiracje twórczością wielkiego Włocha. Całkiem możliwe, że te akurat numery powstały już po jego odejściu. Biorąc pod uwagę wszechstronność i pracowitość Johna, wydaje się to wielce prawdopodobne. Krążek trafił do sprzedaży 5 lutego, a uwagę przykuwała już sama, wyjątkowo mroczna, okładka, na której wykorzystano obraz nieco już dzisiaj zapomnianego siedemnastowiecznego malarza niderlandzkiego Bernardusa Coendersa van Helpena. Wybór wydaje się nieprzypadkowy  jego posępny nastrój oddaje bowiem idealnie zawartość Wewnętrznego światła.
[image: ]
Płytę otwiera kompozycja (niemal) tytułowa, czyli Gnosis. To ponad sześć minut zachwycających subtelnością melodii. Na początek rozbrzmiewa niebiańska harfa Emanuel, do której z czasem dołączają, nie mniej delikatne, gitara Frisella i  na samym końcu  wibrafon Wollesena. Choć to nieprecyzyjne określenie, bo przecież mamy jeszcze niezwykłego gościa, który też ma swój udział w powstaniu tego utworu. To oczywiście Medeski, który tak niepostrzeżenie dołącza do pozostałych muzyków, że trzeba naprawdę mocno wytężyć słuch, aby zwrócić uwagę na pojawiające się w tle dźwięki najpierw fortepianu elektrycznego, a następnie organów. Akustyczne instrumentarium sprawia też, że stylistycznie Gnosis zbliża się do muzyki dawnej, co na pewno nie jest przypadkowym zbiegiem okoliczności. W drugim w kolejności Poimandres (tytuł nawiązuje do pojawiającej się w mitologii hellenistycznej istoty mistycznej) na plan pierwszy wybija się lekko jazzująca, ale jednocześnie nostalgiczno-balladowa, gitara Billa. Zaskoczeniem może być natomiast rozbrzmiewająca elektronika, wprowadzająca w ukształtowaną strukturę pewien chaos i skłaniająca gitarzystę do improwizacji.
[image: ]
Dance of the Cross to pierwsze bardzo wyraziste nawiązanie do filmowych dokonań Morriconego. Przynajmniej w pierwszej części, bo w drugiej nieco więcej, niż Włocha, jest już samego Zorna. Przyczyniają się do tego głównie Frisell i Medeski, chociaż w finale  za sprawą Emanuel i Wollesena  powracają klimaty rodem z natchnionych ścieżek dźwiękowych zmarłego przed rokiem kompozytora. Three Forms of First Thought to typowy przerywnik  oparta przede wszystkim na poukładanej gitarze i improwizującym fortepianie. Po niej następuje jeden z najbardziej wzruszających fragmentów albumu. To prawie pięciominutowa Kephalaia, której ton nadaje gitara; wokół niej natomiast rozwijają się wątki poboczne, za które odpowiadają harfistka i wibrafonista. Gdy wszyscy instrumentaliści spotykają się w zamykającej całość sekwencji, serwują tak przygnębiająco smutną melodię, że aż chwyta za gardło.
[image: ]
W Parthian Songs muzycy dają sobie więcej czasu  a w zasadzie daje im to Zorn  na budowę nastroju. Może też dzięki temu, obok nastrojowych organów i gitary, pojawia się  ewidentnie płynący pod prąd  optymistyczny wibrafon. Pozostali muzycy wydają się tym faktem tak zaskoczeni, że desygnują do walki Carol, która partią harfy przywraca właściwe proporcje smutku i radości. Prayer of the Messenger to drugi na Gnosis hołd złożony Morriconemu. Chociaż utwór jest krótki, to jednak treściwy. W każdym razie wyobraźcie sobie któryś z charakterystycznych fragmentów muzycznych jednego z westernów Sergia Leonego i dodajcie do niego jazzowe organy. Sophia=Wisdom także zahacza o stylistykę typową dla Włocha  z tą różnicą, że tym razem inspiracją na pewno nie była żadna z opowieści o Dzikim Zachodzie, a raczej współczesny melodramat pokroju włosko-jugosłowiańskiej Magdaleny (1971) Jerzego Kawalerowicza. To właśnie do tego filmu Morricone skomponował słynne Chi Mai, rozsławione dekadę przez dramat sensacyjny Zawodowiec (1981) Georgesa Lautnera. Album zamyka Garment of Light  kolejny numer o proweniencji filmowej, który głównie za sprawą gitary Frisella sprawdziłby się jako ilustracja do jakiegoś romantyczno-mrocznego dramatu.
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  Tu miejsce na labirynt:Magia, okultyzm i akt wiary

  Sebastian Chosiński

  John Zorn Heaven and Earth Magick
  

  
  John Zorn to prawdziwy intelektualista. Człowiek o niezwykle szerokich horyzontach, który nie stroni od fascynacji kontrowersyjnymi ideami. Stąd utwory  i płyty  inspirowane gnozą bądź okultyzmem. Ten ostatni obecny jest chociażby na wydanym w marcu tego roku albumie Heaven and Earth Magick. Nie spodziewajcie się po nim jednak brzmień black- bądź deathmetalowych.
Ekstrakt: 80%
[image: Heaven and Earth Magick]
Po publikacji  przed dwoma laty  jedenastopłytowego boksu The Book Beriah John Zorn zrobił sobie chwilę odpoczynku od kompozycyjnego penetrowania tradycji żydowskiej i zajął się innymi swoimi fascynacjami: demonologią (vide ostatni z dotychczas wydanych albumów Simulacrum: Baphomet), gnozą (Gnosis: The Inner Light) oraz  na jednym z tegorocznych krążków  okultyzmem. Materiał, jaki znalazł się na płycie Heaven and Earth Magick (tak właśnie pisane!), stworzony został dla zupełnie nowego projektu Amerykanina. Ćwiczono go już na okazjonalnych koncertach pod koniec 2019, ale rejestracja studyjna odbyła się we wrześniu i październiku ubiegłego roku. Miało to miejsce w Oktaven Studio w miejscowości Mount Vernon na przedmieściach Nowego Jorku.
Do udziału w tym przedsięwzięciu Zorn zaprosił muzyków, których co prawda znał, ale którzy w tym zestawieniu personalnym nigdy wcześniej ze sobą nie współpracowali. Na plan pierwszy wybija się japońska wibrafonistka (i, choć nie tym razem, perkusjonistka) Sae Hashimoto, którą można usłyszeć na płycie Johna The Interpratation of Dreams (2017); w nagraniu tego samego wydawnictwa wziął udział również  obecny i tutaj  pianista Stephen Gosling. Sekcję rytmiczną stworzyli natomiast peruwiański, urodzony w Limie w 1980 roku, ale mieszkający od lat w Nowym Jorku, kontrabasista Jorge Roeder oraz perkusista Ches Smith, od połowy poprzedniej dekady będący zaskakująco częstym współpracownikiem Zorna (posłuchajcie uważnie: The Painted Bird, 
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  Tu miejsce na labirynt:Czysta magia, czyli sukces z chaosu

  Sebastian Chosiński

  John Zorn, Chaos Magick Chaos Magick
  

  
  Trio Simulacrum to, jak dotąd, największe objawienie w stajni Tzadik Records w XXI wieku. Nic więc dziwnego, że w ostatnich latach to właśnie tej grupie John Zorn poświęcał najwięcej uwagi. Teraz jej miejsce może zająć kwartet Chaos Magick, który powstał po dokooptowaniu do Simulacrum pianisty Briana Marselli. Zespół zadebiutował w kwietniu tego roku albumem zatytułowanym po prostu Chaos Magick.
Ekstrakt: 80%
[image: Chaos Magick]
Tzadikowemu triu Simulacrum, które od początku istnienia tworzą gitarzysta Matt Hollenberg (również Titan to Tachyons), organista John Medeski (między innymi Medeski, Martin & Wood oraz Nova Express) i perkusista Kenny Grohowski (najnowsze wcielenie Brand X), kibicowałem od momentu jego powstania. Każdą kolejną jego płytę celebrowałem i nie ukrywam, że kiedy w 2017 roku gruchnęła po świecie hiobowa wieść, że po nagraniu sześciu pełnowymiarowych albumów zespół przeszedł do historii (Simulacrum, 2015; The True Discoveries of Witches and Demons, 2015; Inferno, 2015; The Painted Bird, 2016; 49 Acts of Unspeakable Depravity in the Abominable Life and Times of Gilles de Rais, 2016; The Garden of Earthly Delights, 2017), przeżyłem spore rozczarowanie. Na szczęście w ubiegłym roku okazało się, że wiadomość o śmierci tej supergrupy są zdecydowanie przedwczesne. John Zorn  jej ojciec chrzestny  postanowił bowiem podarować jej drugie życie.
Powrót przypieczętowany został dwoma wydawnictwami: nagranym na żywo, choć w studiu Beyond Good and Evil  Simulacrum Live (2020) oraz Baphomet (2020). A kiedy w kwietniu tego roku do sprzedaży trafiła płyta Chaos Magick, wydawało się, że dyskografia Simulacrum rozrosła się tym samym do dziewięciu krążków. Dopiero dokładniejsza lektura opisu longplaya przekonała, że mamy do czynienia z zupełnie nowym projektem, chociaż współtworzonym przez Hollenberga, Medeskiego i Grohowskiego. Zorn zdecydował o dołączeniu do nich pianisty Briana Marselli (z którym pracował już przy Adramelech: The Book of Angels  Volume 22 oraz Calculus) i jednoczesnej zmianie nazwy z Simulacrum na Chaos Magick. Materiał, w całości skomponowany, zaaranżowany i wyprodukowany przez Johna, nagrany został w nowojorskim studiu EastSide Sound w ciągu zaledwie trzech dni  pomiędzy 29 a 31 października ubiegłego roku. Stało się to więc tuż po zakończeniu prac nad krążkiem Heaven and Earth Magick. Nie dziwi zatem, że tematycznie eksplorują one ten sam temat.
Jaki? Magię i okultyzm. Tworząc Chaos Magick  tytuł jest jak najbardziej znaczący i jeszcze do niego wrócę  Zorn inspirował się twórczością Austina Osmana Sparea (1886-1956), brytyjskiego malarza, okultysty i teoretyka magii, który przez pewien czas należał do magicznego zakonu Aleistera Crowleya Argenteum Astrum. W Polsce nie jest zbyt znany, chociaż przetłumaczono na nasz język trzy najważniejsze jego dzieła: Piekło na ziemi (1905), Księgę Satyrów (1907) oraz Księgę rozkoszy (1913). W krajach anglosaskich Spare zyskał sporą popularność. Jego koncepcjami interesowali się i Crowley (1875-1947), i guru beatników William S. Burroughs (1914-1997), i Robert Anton Wilson (1932-2007). Klasycy brytyjskiego rocka gotyckiego, formacja Fields of the Nephilim, tytuł jednej ze swoich płyt  Earth Inferno (1991)  zapożyczyli właśnie od Sparea. Chaos magick (niekiedy pisane też poprawnie, bez k na końcu) to praktyka magiczna, która kładzie nacisk na osiąganie konkretnych celów (stąd pojawiające się również określenie magia sukcesu). Powstała w latach 60. XX wieku z połączenia tradycyjnych technik okultystycznych z ideami postmodernistycznymi.
[image: ]
Pytanie tylko: w jaki sposób można to przełożyć na język muzyki? John Zorn sięgnął po te same inspiracje, jakie przyświecały mu przy tworzeniu repertuaru dla Simulacrum, czyli jazz improwizowany, awangardę oraz progresywny metal, który mógłby przyprawić o szybsze bicie serca nawet wielbicieli Dream Theater. W przeciwieństwie jednak do powiązanego tematycznie Heaven and Earth Magick, tym razem Zorn zdecydował się na krótszą formę wypowiedzi  najdłuższa kompozycja ma siedem minut, a więc minutę mniej niż miał najkrótszy utwór na wspomnianej powyżej płycie. Stylistycznie nie brakuje tutaj jednak nawiązań również do innego tegorocznego, w nieco mniejszym stopniu zahaczającego o okultyzm, wydawnictwa właściciela Tzadik Records  Gnosis: The Inner Light. Słyszalne są one w kompozycjach spokojniejszych, z tą różnicą, że tutaj  zamiast wibrafonu Sae Hashimoto  mamy fortepian elektryczny Briana Marselli.
[image: ]
Płytę otwiera zatytułowany adekwatnie do roli utwór The Initiate, będący typowym dziełem spod znaku Simulacrum. To znaczy napędzają go rytmiczne kombinacje Kennyego, którego wydatnie wspomaga Matt (pozwalający sobie na ostre przestery); Medeski natomiast najpierw dba o klimatyczne tło, a potem serwuje nadzwyczaj kwasową i psychodeliczną improwizację na organach. Idealnym przeciwieństwem tego jest drugi w kolejności Corinthians I, w którym znacznie więcej ma do powiedzenia Brian, wybijający się nawet przed Johna. Cały kwartet skupia się na budowaniu nastroju i napięcia, które prowadzi prostą drogą do przesilenia. Co jednak najważniejsze, prze cały czas towarzyszy nam melodyjny motyw podrzucany to przez gitarzystę, to przez pianistę. Z kolei o The Servitor można powiedzieć niemal wszystko, ale na pewno nie to, że zespół się snuje. Ponownie mamy tu do czynienia z nieprawdopodobną energią, podsycaną jeszcze przez rockowy dialog Hollenberga z Medeskim.
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Dotarłszy do czwartego St. Augustine, łatwo dostrzec już pewną prawidłowość: utwory nieparzyste skrzą się rockowo-metalowym ogniem, parzyste natomiast koją nerwy. I tak właśnie jest teraz. A dba o to przede wszystkim Matt, który odpowiada za urokliwy gitarowy lejtmotyw; z drugiego planu dochodzą z kolei stonowane dźwięki fortepianu elektrycznego i organów. Warto zachować je w pamięci, bo za chwilę  za sprawą Egregore  kwartet ponownie dorzuca do pieca. Nowością jest to, że tym razem nie tylko jednak Medeski dba o rockowy koloryt, ale dzieli się z nim tym trudem również Marsella. Obaj chętnie intensywnie improwizują, tworząc przy tym ścianę dźwięku, przez którą z trudem przebija się gitara Hollenberga. W Crossing the Abyss zespół porzuca dotychczasowy schemat (szybko  wolno / szybko  wolno) i ponownie daje czadu. Jazz miesza się z psychodelicznym szaleństwem, a Matt gra taką solówkę, że jeśli w przyszłości będzie aplikował do jakiejś grupy stricte metalowej, będzie mógł dołączyć ją do swego artystycznego curriculum vitae.
Po w sumie ponad ośmiominutowej porcji rockowania (Egregore plus Crossing the Abyss) należy się słuchaczom wytchnienie. Na pozór gwarantuje je Liber 15. Dlaczego jednak tylko na pozór? Wprawdzie na pierwszym planie pojawiają się tu przede wszystkim subtelne organy i fortepian, ale w pewnym momencie rozbrzmiewa dodatkowo wsamplowany złowieszczy zaśpiew Aleistera Crowleya  i wtedy cały spokój znika. Kolejny, jeszcze bardziej dotkliwy cios, kwartet wyprowadza w dynamicznym Imp of the Perverse; zapętlona gitara przyprawia tu o zawrót głowy, od którego ratunkiem okazuje się perkusyjna solówka Grohowskiego. Szkoda jedynie, że taka krótka. Na szczęście dla słuchaczy o nieco wrażliwszych uszach na zamknięcie tej historii Zorn wybrał Corinthians II  nostalgiczną, urokliwą opowieść opartą na delikatnych klawiszach. Czy  w myśl praktyki magii sukcesu  John osiągnął konkretny cel? Bez wątpienia  stworzył przecież płytę, która otwiera nowy rozdział w jego przebogatej twórczości. Nawet jeśli narodziny Chaos Magick będą równoznaczne z pogrzebem Simulacrum  chyba warto.
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  20 muzycznych wynalazków Listy Przebojów Trójki rok później

  Piotr Pi Gołębiewski

  
  

  
  Dokładnie rok temu wyemitowano ostatnią Listę Przebojów Trójki. Jak pamiętamy, wygrał ją Kazik z utworem Twój ból jest większy niż moj. A potem się porobiło Upamiętniając to wydarzenie, zapraszam na kontynuację tekstu .20 muzycznych wynalazków Listy Przebojów Trójki.
A Story of Polish Jazz Jarek Śmietana (debiut w notowaniu 1183 z 1.10.2004 r.; Najwyższa pozycja: 36) 
Startujemy od razu z wykopem. Pokażcie mi drugą taką listę przebojów, na której mógł znaleźć się utwór trwający blisko 10 minut. Skoda, że nie dostał się do podstawowej trzydziestki i niestety nie mieliśmy szansy go usłyszeć w całości. Jak nazwa wskazuje, jest to krótka historia polskiego jazzu, którą Marek Niedźwiecki, mając świadomość, że w poczekalni prezentowane są tylko fragmenty piosenek, puszczał ją po kawałku, byśmy choć tak mieli szansę wysłuchać jej w pełnej wersji.
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  Non omnis moriar:Gdy jazzman chce zostać twórcą przebojów

  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 drugi (i ostatni) album międzynarodowego projektu Joachim Kühn Band.
Ekstrakt: 70%
[image: Dont Stop Me Now]
W rok po publikacji Sunshower (1978) Joachim Kühn postanowił pójść za ciosem i ze swoim Bandem wypuścił na rynek drugi sygnowany tą nazwą krążek  Dont Stop Me Now. Chociaż został nagrany w tym samym składzie (zabrakło jedynie holenderskiego gitarzysty Iana Akkermana), nie sposób uznać go za kontynuację poprzednika. To wydawnictwa pochodzące niemal z dwóch odrębnych światów muzycznych: pierwsze bez najmniejszych wątpliwości można było zaliczyć do fusion, drugie natomiast  i tu pojawia się pewien problem. Bo cóż to jest? Na pewno nie jest jazz-rock. Prędzej już soft-rock i niezwykle w tamtym czasie popularny AOR (album-oriented rock). Utworom zawartym na tym longplayu wcale bowiem nie jest daleko do twórczości takich wykonawców, jak Styx czy Journey, REO Speedwagon czy Eagles. Sześć z siedmiu zawartych na Dont Stop Me Now numerów skrojonych jest na potencjalne przeboje. I nawet każdy z nich ma taką długość, by spełnić ówczesne wymagania rozgłośni radiowych.
Płytę nagrano w całości w kalifornijskim studiu Kendun Recorders w Burbank, a w jej realizacji brali udział  obok lidera formacji  hiszpański gitarzysta Ray(mond) Gomez, basista Tony Newton oraz perkusista Glenn Symmonds. Jak się okazało, dwaj ostatni udzielali się tym razem także wokalnie, śpiewając w piosenkach, które sami skomponowali (Tony w Groundshaker, a Glenn w On the Mirror). W trzech utworach  jako gość specjalny  zaśpiewał brytyjski wokalista John McBurnie, który miał za sobą bogatą przeszłość. Zaczynał karierę, grając dodatkowo na gitarze, w psychodeliczno-folkowym Justine (Justine, 1970), potem zasilił szeregi progresywnego Jackson Heights (The Fifth Avenue Bus, 1972; Ragamuffins Fool, 1972; Bump n Grind, 1973), by po jakimś czasie trafić do popowo-rockowego Vapour Trails (Vapour Trails, 1979). Do nowego oblicza Joachim Kühn pasował idealnie. Tylko że to nowe oblicze średnio pasowało do stojącego na czele grupy niemieckiego pianisty
Wielbiciele artysty, dotąd ceniący go przede wszystkim za dokonania freejazzowe (vide Bold Music) i jazzrockowe (Springfever), musieli przecierać oczy ze zdumienia, patrząc już na samą okładkę Dont Stop Me Now. Widnieje na niej rysunek przedstawiający Joachima z popularnym wówczas instrumentem w rękach  idealnie imitującym między innymi brzmienie gitary syntezatorem Roland SH-5 (którego produkcję rozpoczęto zaledwie trzy dni wcześniej). Taki wizerunek dużo bardziej pasował właśnie do wykonawcy spod znaku AOR bądź nowej fali, ale na pewno nie do jednego z najwybitniejszych twórców światowego jazzu. A jeśli ktoś ze słuchaczy miał ciągle jeszcze złudzenia, że być może tylko okładka jest taka nowoczesna, wszelkie wątpliwości rozwiewała już otwierająca album kompozycja  Time Out  tak inna od tego, co Kühn proponował do tego momentu (z kimkolwiek by nagrywał).
[image: ]
Nie oznacza to jednak, że Dont Stop Me Now to zła płyta. Po prostu zupełnie odmienna od wszystkich dotychczasowych w dyskografii Niemca, świadcząca o jego romansie ze znacznie lżejszą muzą, a być może również o nadziei na sukces komercyjny. Który jednak nie nadszedł. W efekcie parę miesięcy po wydaniu longplaya zespół rozpadł się, a Joachim wrócił do swoich jazzowych korzeni, skupiając się jednak głównie na graniu jazzu stonowanego i wyrafinowanego. Ale wróćmy do  wydanej przez Atlantic  produkcji z 1979 roku. Time Out to klasyczny przykład przebojowego AOR  zagrany został z rockowo-rockandrollową dynamiką, ale przy okazji pozbawiono go wszelkich kantów, które mogłyby utrudniać odbiór. Mamy więc wpadającą w ucho melodię i prostą konstrukcję  zwrotka, refren, zwrotka. A po drodze partie solowe: Kühna na syntezatorze i Gomeza na gitarze. Do tego dochodzi energetyczny śpiew Johna  i recepta na przebój gotowa. Tyle że żadnego trzęsienia na światowych listach przebojów z powodu Time Out nie było. Okazało się, że w tym czasie pojawiły się inne  wiele innych  jeszcze bardziej wpadających w ucho utworów innych wykonawców.
[image: ]
Drugi w kolejności Im Leaving You to w zasadzie leniwie snująca się popowa ballada  z wyeksponowanym fortepianem akustycznym oraz sekcją smyczkową (odpowiadał za nią Benny Golson) i żeńskimi chórkami w tle. Groundshaker jest z kolei pierwszym z dwóch numerów na płycie, jakie nie wyszły spod ręki lidera. Jego autorem jest basista, który dodatkowo zdecydował się tu jeszcze zaśpiewać. Wyszedł z tego dynamiczny, funkowy kawałek z mnóstwem syntezatorów, melodeklamowanym tekstem oraz, co wyróżnia go na tle wszystkich pozostałych, partią solową basu. Zamykający stronę A longplaya On the Mirror to dla odmiany dzieło Symmondsa, który przy okazji także zabawił się w wokalistę (jak również gitarzystę). Z jakim efektem? Przyzwoitym. Oczywiście pod warunkiem, że lubicie AOR z przełomu lat 70. i 80. ubiegłego wieku. Kühn nie miał tu zbyt wiele do roboty, więc uaktywnił się dopiero w końcówce, grając frywolne pasaże fortepianowe.
Dopiero na stronie B płyty niemiecki pianista zbliżył się do tego, co było jego naturalnym żywiołem. Ale to nie oznacza, że mamy tu do czynienia z muzyką o proweniencji jazzowej. Tworząc jednak te utwory, Joachim myślał już chyba trochę innymi kategoriami. Step Right Up to motoryczny softrockowy przebój z dwiema solówkami: lidera na wspomnianym już Rolandzie SH-5 oraz Gomeza. Najdłuższy w całym zestawie (ponad siedmiominutowy) Summerset składa się z dwóch części: w pierwszej  powłóczystej  dominuje nastrojowy fortepian i wypełniające tło syntezatorowy do spółki ze smyczkami, w drugiej więcej jest balladowego rocka, chociaż nie brakuje także ilustracyjno-filmowych pasaży. Płytę zamyka Jet Lag, w którym rock miesza się z funkiem (ten klangujący bas Newtona!), a Kühn ze swoim syntezatorem niemal przekomarza się z Gomezem, kto okaże się lepszym gitarzystą. Czy takiej płyty oczekiwali fani po Joachimie? Na pewno nie. Dlatego nie dziwi, że po tym eksperymencie Niemiec porzucił podobne pomysły i nigdy już do nich nie wracał.
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  Non omnis moriar:Utopijna wizja ambitnego Alzatczyka

  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 solowy album francuskiego perkusisty Sergea Bringolfa i zespołu Strave.
Ekstrakt: 80%
[image: Vision]
To nigdy nie był artysta z pierwszych stron gazet. Nigdy nie brylował w mediach. Jego nazwisko nawet najwytrawniejszym znawcom rockowej i jazzowej muzyki francuskiej z lat 70. i 80. ubiegłego wieku może wydawać się obce. Pochodził z Alzacji, a swoje życie artystyczne związał ze Strasburgiem. Początkowo uczył się gry na saksofonie, ale później, gdy założył swój pierwszy zespół  nazwany Utopie  przerzucił się na perkusję. Widocznie chciał być jak Christian Vander, który ukształtował jego gust muzyczny. Grupa, mimo zmian personalnych, przetrwała do 1979 roku; nie pozostawiła po sobie jednak żadnej płyty. Czas dla awangardowo-progresywnego jazz-rocka, który nad Sekwaną i Loarą określano mianem Zeuhlu, nie był wtedy zbyt łaskawy. Nawet Magmie zdarzało się w tym okresie zawieszać działalność.
Po ostatecznym pogrzebaniu Utopie Serge Bringolf nie zakończył jednak kariery, lecz otworzył jej nowy rozdział  zaczął działać pod własnym nazwiskiem. Skompletował nowy zespół i nagrał podwójny album zatytułowany Strave (1980). Nazwiska towarzyszących mu muzyków dzisiaj mogą wydawać się enigmatyczne. Byli to: saksofonista Philippe Gisselman, puzonista Pascal Beck, trębacz Jean Gobinet, fleciści Mary Cherney i Jürgen Roth, skrzypek Mickäel Nick, wibrafonista Richard Muller, basista François Grillot oraz udzielająca się wokalnie Mano Kuhn. Płyta nie podbiła rynku, ale to właśnie dzięki niej na Sergea zwrócił uwagę  związany jeszcze w tamtym czasie z awangardową formacją Art Zoyd  gitarzysta Alain Eckert. Obaj panowie nawiązali współpracę, której owocami były dwa longplaye: solowy debiut Eckerta (Alain Eckert Quartet, 1981) oraz drugie wydawnictwo Bringolfa (Vision, 1981).
Po wydaniu Strave grupa akompaniująca Sergeowi rozpadła się. Przy liderze pozostała jedynie wokalistka Mano Kuhn. Nowy skład Bringolf oparł częściowo na muzykach Kwartetu Eckerta (sam Eckert i basista Alain Lecointe) oraz członkach jazzrockowego St Erhart (saksofonista Philippe Geiss, wibrafonista Emmanuel Séjourné i basista Claude Boussard), którzy rok wcześniej wzięli udział w nagraniu albumu Paprika. Do tego doszło jeszcze dwóch dodatkowych członków sekcji dętej  trębacz Denis Petithory oraz kornecista Bertrand Eck  i formacja była gotowa. Formacja, której lider postanowił nadać nazwę Strave, podkreślając tym samym, że choć rozdział jest nowy, to jednak wciąż mamy do czynienia z tą samą opowieścią. Latem 1981 roku  dokładnie pomiędzy 19 a 23 lipca  dziewięcioosobowy zespół zamknął się w strasburskim studiu Omega i zarejestrował materiał, który kilka miesięcy później ujrzał światło dzienne pod tytułem Vision (wydała go ta sama firma, która zawiadywała studiem nagraniowym).
[image: ]
Wsłuchując się w Vision, naprawdę nietrudno dostrzec nawiązania do klasycznych wydawnictw Magmy. Bringolf, pełniący nie tylko obowiązki perkusisty i wokalisty, ale również kompozytora całego materiału i jego aranżera, prezentuje to samo podejście do materii muzycznej co Christian Vander. Korzysta z tych samych inspiracji: od klasycznej awangardy, poprzez free jazz, aż do rocka progresywnego. Słowem: Wizja Sergea to Zeuhl w najczystszej postaci. Wzorzec, który można by umieścić  obok płyt Magmy  w Międzynarodowym Biurze Wag i Miar w Sèvres pod Paryżem. Czy to źle? Dla fanów zespołu Vandera na pewno nie. Zwłaszcza że utwory zawarte na krążku nie brzmią wcale jak popłuczyny po Mekanïk Destruktïw Kommandöh (1973), Köhntarkösz (1974) czy Üdü Wüdü (1976). Brzmią natomiast jak ich pełnoprawna kontynuacja. Z magmowym znakiem jakości.
[image: ]
Płytę otwiera ponad dziesięciominutowa kompozycja tytułowa, w której dzieje się tyle, że zawartymi w niej pomysłami można by obdzielić kilka innych albumów wykonawców spod znaku jazzu i rocka. Po delikatnej perkusyjnej introdukcji, w czasie której do Bringolfa dołącza jeszcze Séjourné na marimbie, pojawiają się klasycznie magmowe wokalizy  żeńska (Mano Kuhn) i męska (wzorem Vandera jest to sam Serge), które przynajmniej w tym fragmencie czynią Vision utworem z pogranicza fusion i world music (nieco w stylu ówczesnego Embryo). W dalszej części do snucia opowieści zgrabnie zostaje zaproszona przez lidera sekcja dęta, która przemawiając jednym głosem, na razie bardzo subtelnie wspiera pozostałych. Ostatnie minuty kompozycji to z kolei popisy solowe: perkusisty, saksofonisty, wibrafonisty, trębacza i dwukrotnie gitarzysty. Jak widać, Bringolf zadbał o to, aby żaden z jego współpracowników nie poczuł się pominięty.
[image: ]
Stronę A albumu uzupełniają jeszcze dwa numery: krótki, dwuminutowy Plus I to prezentacja grającej unisono powłóczyste akordy sekcji dętej, natomiast niemal ośmiominutowy Plus II to już utrzymany w wolnym tempie, ale za to z wieloma improwizacjami typowy Zeuhl. Ścieżki kolejnych instrumentów nakładają się na siebie, dzięki czemu rośnie napięcie, a faktura utworu robi się z minuty na minutę gęstsza. Dokończeniem tej sekwencji jest kolejna miniatura  Plus III  którą siłą rzeczy trzeba było przenieść na stronę B. W niej z kolei więcej jest rocka niż jazzu, swoje robią też szybsze tempo i wyeksponowana gitara Alaina Eckerta. Na zamknięcie wydawnictwa Serge wybrał najdłuższą ze wszystkich kompozycję  Ma-Ho. Penata. I jest to kolejny przykład wywodzącego się z tradycji Magmy Zeuhlu: rozwiązania charakterystyczne dla współczesnej awangardy wpisują się we freejazzowe podziały rytmiczne i podlane są psychodelicznym rockowym transem. Nawet w tych momentach, kiedy robi się bardziej melodyjnie, zespół nie przestaje zaskakiwać.
Żałować można jedynie, że Bringolf i Strave pozostawili po sobie tylko tę jedną płytę studyjną. Wydany dwa lata później krążek Live to już bowiem trochę inna bajka. Dość powiedzieć, że skład zespołu został ponownie przewrócony do góry nogami
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  Non omnis moriar:Wieś sielska, anielska walońska

  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 jedyny longplay francuskiego projektu Alain Eckert Quartet, w którym grał także perkusista Serge Bringolf.
Ekstrakt: 70%
[image: Alain Eckert Quartet]
Początki działalności freejazzowo-progresywnej francuskiej formacji Art Zoyd (pochodzącej z leżącego na granicy francusko-belgijskiej Valenciennes) sięgają końca lat 60. ubiegłego wieku. Do połowy kolejnej dekady nie była to jednak działalność zbyt intensywna; zespołowi trudno było się przebić także dlatego, że jego muzyka nieustannie ewoluowała  od raczej nieskomplikowanego hard rocka do coraz bardziej wymagającej od słuchaczy rockowej awangardy. Momentem przełomowym okazało się przyjęcie do grupy gitarzysty (ale także wokalisty i perkusjonisty) Alaina Eckerta. Z nim w składzie powstała, jeszcze pod nazwą Art Zoyd 3, nadzwyczaj udana debiutancka płyta  Symphonie pour le jour où brûleront les cités (1976). Tym większym zaskoczeniem może być fakt, że Eckert nie wziął udziału trzy lata później w rejestracji jej następczyni, czyli Musique pour lOdyssée (na usprawiedliwienie należy dodać, że tym razem Thierry Zaboitzeff w ogóle nie skorzystał z usług gitarzysty). Usłyszeć można go za to na trzecim krążku formacji, to jest Génération sans futur (1980), który jest o tyle istotny, że po raz pierwszy usłyszeć można na nim także pianistkę Patricię Dallio (rocznik 1952).
Rok później Alain i Patricia staną się podporą jazzrockowego (z naciskiem jednak na jazz) Kwartetu francuskiego gitarzysty, do którego dokooptowani zostaną jeszcze basista Alain Lecointe i pochodzący z alzackiego Strasburga perkusista (oraz saksofonista) Serge Bringolf. Ten pierwszy dał się poznać jako muzyk zespołu Nadavati (Le vent de lesprit souffle où il vent, 1978), ten drugi najpierw przez kilka lat kierował grupą Utopie, a potem utworzył Strave. Debiutancki i, jak się potem okazało, jedyny longplay Kwartetu zarejestrowany został w styczniu 1981 roku w studiu w niewielkiej walońskiej miejscowości (formalnie to nawet wsi) Hennuyères. Nie było to jednak wcale miejsce dziewicze na rockowej mapie  wcześniej pracowali tam i muzycy Art Zoyd (stąd Eckert wiedział, dokąd się udać), i pokrewnego stylistycznie belgijskiego Univers Zéro. Album ukazał się jeszcze w tym samym roku nakładem efemerycznej wytwórni LAmanite, która była jedną z odnóg działalności właścicieli studia nagraniowego w Hennuyères. Gdyby po latach nie wznowiło jej na kompakcie Soleil Mutant (to część kompanii Soleil Zeuhl), byłaby dzisiaj praktycznie niedostępnym rarytasem.
[image: ]
Muzyka zawarta na longplayu Alain Eckert Quartet jest zupełnie inna od tego, co proponował Art Zoyd. Jakby Eckert i Dallio chcieli sobie odpocząć od awangardowych peregrynacji macierzystej formacji. Owszem, nie brakuje tu improwizacji z pogranicza jazzu i rocka, ale nie są one tak karkołomne; mniej też jest wycieczek w stronę poważnej klasyki, co z kolei było  i wciąż jest  cechą charakterystyczną wykonawców zeuhlowych (jak Magma czy Zao). Płytę rozpoczyna kompozycja  notabene wszystkie utwory wyszły spod ręki lidera projektu  zatytułowana adekwatnie do sytuacji First. I bez wątpienia jest to numer najbliższy stylistyce fusion: z intensywnie pracującą sekcją rytmiczną oraz solowym popisem Eckerta. Jedynym odstępstwem od reguły wydaje się fakt, że Patricia wykorzystuje tu fortepian akustyczny zamiast elektrycznego. Na ten drugi przyjdzie jednak pora później, a w zasadzie już w Valse et suite.
Valse et suite charakteryzuje się delikatnym i bardzo nastrojowym gitarowo-fortepianowym wstępem, po którym Kwartet podkręca tempo, przeskakując tym samym ze świata jazzu do rocka (oczywiście w pewnym uproszczeniu). To w nim po raz pierwszy Dallio wykorzystuje jako instrument solowy fortepian elektryczny, chociaż sposób w jaki to robi nie sprawia wrażenia, by miała chęć zdominować całość. Zresztą dość szybko ustępuje miejsca Eckertowi. W Bonjour Jacky słyszymy już tylko jego. I nic w tym dziwnego, bo to nawiązująca do muzyki klasycznej miniatura na gitarę akustyczną. Po wyciszeniu emocji na finał strony A zespół funduje słuchaczom trochę więcej ruchu za sprawą Promenade de anglais (dédié à J. Thollot). To numer, co sugeruje już podtytuł, dedykowany perkusiście Jacquesowi Thollotowi, znanemu między innymi ze współpracy z takimi tuzami (free) jazzu, jak na przykład Michel Portal, Joachim Kühn czy Perception. Taka dedykacja do czegoś zobowiązuje, więc naturalną koleją losu zespół rozkręca się i podbija stopień dynamiki, a pierwsze skrzypce praktycznie przez cały czas gra lider. Czy obdarowanemu prezent się podobał  nie mam informacji, ale obstawiałbym, że tak.
[image: ]
Na stronę B trafiły trzy kompozycje, w tym dwie znacznie dłuższe. Wybija się zwłaszcza pierwsza z nich, prawie dziesięciominutowa La danse des abouts. Jej otwarcie  mocno niepokojące (za sprawą sekcji rytmicznej), zahaczające o awangardę  przywołuje na myśl dokonania Art Zoyd. W dalszej części Kwartet skręca w stronę jazzu improwizowanego; prym wiodą głównie gitarzysta i pianistka, z kolei basista i bębniarz dwoją się i troją, aby wszystko trzymać w rytmicznych ryzach (co zresztą udaje im się). O ile First był przykładem nowoczesnego, jak na początek lat 80., fusion, o tyle La danse des abouts okazał się jego freejazzowym odpowiednikiem. Po którym ewidentnie należała się chwila oddechu. Ta chwila przeciągnęła się w sumie aż do ponad siedmiu minut. Duo to bowiem miejscami nastrojowy, niekiedy wręcz leniwy, dialog akustycznych gitary i fortepianu. Aczkolwiek w części środkowej numery trafia się bardziej energetyczny improwizowany popis Patricii. Na finał lider wybrał krótszy numer  Galère à Venise (pour Univers Zéro), który z kolei był podziękowaniem za inspiracje złożonym belgijskim awangardzistom. Szkoda, że tak nie brzmiała cała płyta.
Po wydaniu Alain Eckert Quartet zespół rozpadł się aczkolwiek jego lider i basista Alain Lecointe kilka miesięcy później spotkali się jeszcze raz w studiu z Sergeem Bringolfem, aby pomóc mu nagrać Vision (1981). Eckert  w przeciwieństwie do Dallio  nie wrócił już do składu Art Zoyd. Patricia natomiast występowała w tym zespole aż do końca lat 80. i miała udział w rejestracji takich longplayów, jak Les espaces inquiets (1983), Le mariage du ciel et de lenfer (1985), Berlin (1987) i Nosferatu (1989). A potem rozpoczęła, trwającą do dzisiaj, karierę solową.
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  Non omnis moriar:Wyjście z mroku

  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 pierwszy album francusko-kongijskiego kwartetu jazzrockowego Spheroe.
Ekstrakt: 90%
[image: Spheroe]
Po lekturze cyklu Non omnis moriar z kilku ostatnich miesięcy nie macie chyba wątpliwości, że w latach 70. ubiegłego wieku we francuskiej muzyce jazzowej i rockowej naprawdę działo się sporo ciekawego. A ileż wciąż jeszcze pozostaje do odkrycia! Jak chociażby kompletnie zapomniany  oczywiście, jak najbardziej niesłusznie  kwartet Spheroe, w którym oprócz trzech rodowitych Francuzów występował także artysta rodem z Konga. Zespół pozostawił po sobie jedynie dwie płyty, po czym zniknął w mrokach dziejów, do czego bezsprzecznie przyczynił się fakt, że jego aktywna działalność przypadła na koniec wielkiej fali popularności muzyki fusion na świecie. Ton grupie przez kilka lat nadawali dwaj instrumentaliści  klawiszowiec Gérard Maimone oraz gitarzysta Michel Perez; oni ją stworzyli i oni byli odpowiedzialni za zdecydowaną większość repertuaru.
Maimone przyszedł na świat w ostatnich miesiącach drugiej wojny światowej (w styczniu 1945 roku). Wychował się w leżącym na południu kraju, pamiętającym czasy rzymskie Valence. Rodzice od najmłodszych lat dbali o jego edukację muzyczną; gry na fortepianie zaczął uczyć się jako ośmiolatek. Poznał wtedy i pokochał twórczość takich kompozytorów, jak Jan Sebastian Bach, Claude Debussy czy Maurice Ravel. Mając lat szesnaście, zainteresował się z kolei jazzem i zaczął namiętnie słuchać Erica Dolpnyego, Johna Coltranea oraz Theloniousa Monka. Do tego dochodziła jeszcze fascynacja muzyką etniczną  ormiańską i arabską. Jak widać, młody Gérard należał do ludzi o wyjątkowo szerokich horyzontach artystycznych. Pierwsza formacja, jaką stworzył, nazywała się Jazzmo Ensemble i przetrwała do czasu, kiedy zdecydował się  w 1968 roku  przenieść się do Grenoble, by na tamtejszym uniwersytecie studiować filozofię.
Ale skupił się nie tylko na tej dziedzinie. Mając już niemałe doświadczenie, przyłączył się do lokalnego kwartetu jazzowego. W czasie odbywającego się w Grenoble festiwalu poznał innego zapaleńca  Michela Pereza, który namawia go do kolejnej przeprowadzki, tym razem do Lyonu. Perez (rocznik 1946) pierwotnie miał zostać klarnecistą, ale jako nastolatek przerzucił się na gitarę. Między innymi po to, aby dołączyć do zespołu pianisty Jean-Charlesa Demichela, który w tamtym czasie akompaniował w czasie występów we Francji wielu muzykom amerykańskim (chociażby Kennyemu Clarkeowi czy Johnnyemu Griffinowi). Pod koniec lat 60. Perez odkrył dla siebie fusion; zaczął słuchać elektrycznego Milesa Davisa i Johna McLaughlina. Stworzył też z Maimoneem trio, do którego dokooptowali kontrabasistę. Ćwiczyli głównie na obcym repertuarze, doskonaląc własne przeróbki utworów McLaughlina, Herbiego Hancocka oraz zespołu The Tony Williams Lifetime.
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Przełomem w ich działalności okazał się dzień, w którym poznali urodzonego w Brazzaville Kongijczyka Rido Bayonnea (rocznik 1947), który do Francji przyjechał w 1963 roku, aby studiować prawo. Zajmował się też jednak muzyką, grając na basie i perkusjonaliach (co zostało mu jeszcze z czasów afrykańskich, kiedy to występował w orkiestrze skautowskiej). Ostatnim artystą, który dołączył do grupy był perkusista Patrick Garel. Był jednocześnie najbardziej doświadczonym muzykiem z całej czwórki. Po okresie fascynacji jazzem klasycznym, gdy uczył się przede wszystkim na twórczości wczesnego Davisa, Jazz Messengers oraz Modern Jazz Quartet, wsiąknął w rockową psychodelię  poznał Jimiego Hendrixa, słuchał rhythm and bluesa, wreszcie został współliderem Chico Magnetic Band, z którym nawet wydał album długogrający (Chico Magnetic Band, 1971). W tym momencie do powstania Spheroe był już tylko jeden krok, ale jego zrobienie wymagało czasu. Głównie z tego powodu, że chcąc zarabiać na utrzymanie, Maimone i Perez w weekendy grywali do kotleta, co skutecznie odciągało ich od poważniejszych działań.
W tygodniu jednak poświęcali czas na szlifowanie jazzrockowego repertuaru, aż w końcu w 1975 roku powiedzieli sobie: Dość! i wyszli z ukrycia. Grali jako support przed brytyjskim Caravan i rodzimą Magmą, a pod koniec roku  za zarobione wcześniej pieniądze  nagrali materiał na debiutancki krążek (motywował ich do tego zwłaszcza Garel). W tym celu wybrali się do Saint- Étienne, gdzie miał swoje studio (Diagram) Denis Brazier. Nagranie płyty nie oznaczało jeszcze automatycznie jej publikacji, tym bardziej że dla wielu wydawców zespół był anonimowy. Na swoją okazję kwartet musiał więc czekać aż do wiosny 1977 roku, kiedy to longplay wypuściła na rynek stawiająca na nim dopiero pierwsze kroki wytwórnia Cobra. Album zatytułowany po prostu Spheroe spotkał się z tak dużym zainteresowaniem, że szybko sprzedany został cały nakład (który, nie ukrywajmy, nie był zawrotny  osiem tysięcy egzemplarzy), ale, co istotniejsze, licencję na jego publikację po drugiej stroni Atlantyku wykupiło nowojorskie Inner City Records.
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Jak dzisiaj, po niemal czterdzieści pięciu latach od premiery broni się ta płyta? Odpowiedź będzie krótka: Doskonale! To rewelacyjny jazz-rock, który brzmi nie gorzej od najlepszych dokonań Return to Forever czy  z innej części świata  Jazz Q Praha. To muzyka, która łączy w sobie jazzowe subtelność i skłonność do improwizacji z rockową energią i progresywnym rozmachem. Duży wpływ na to miały wcześniejsze doświadczenia muzyków: fascynacja Maimonea klasyką i afrykańskie korzenie Bayonnea, jak również psychodeliczne ciągotki Garela. Wszystko to złożyło się na niezwykłą i fascynującą czterdziestopięciominutową podróż, od której nie sposób się oderwać. Głównym dostarczycielem repertuaru okazał się Gérard  autor wprawdzie jedynie trzech z siedmiu utworów, ale za to najdłuższych, trwających w sumie pół godziny (czyli wypełniających dwie trzecie płyty). Po dwa  znacznie krótsze  numery dorzucili jeszcze Michel i Patrick.
[image: ]
Krążek otwiera dwunastominutowa, wielowątkowa Black Hill Samba, która brzmi jak połączenie elektrycznego fusion z początku lat 70. z klimatami latino spod znaku wczesnego Carlosa Santany, gdy nie stronił on od psychodelii. Dynamiczna introdukcja, oparta głównie na dźwiękach gitary i fortepianu elektrycznego, prowadzi właśnie do popisu Pereza w stylu meksykańskiego gitarzysty (stąd ta samba w tytule); w dalszej części jednak na plan pierwszy wybijają się klawisze, a każdy kolejny wątek znaczony jest nowym instrumentem wykorzystanym przez Maimonea: najpierw pianem Rhodesa, potem Korgiem, w końcu nadzwyczaj melodyjnym Micromoogiem, po której to solówce Gérard ponownie przekazuje pałeczkę Michelowi. Sekcja rytmiczna też jednak oczywiście nie próżnuje, zwłaszcza że do klasycznie jazzrockowych partii basu i bębnów dochodzą jeszcze roztańczone perkusjonalnia. Choć, gwoli ścisłości, gdyby ten kawałek puszczono w ówczesnej dyskotece, jej stali bywalcy byliby zapewne mocno skonsternowani.
[image: ]
Miniatura Garela Contine to subtelny duet fortepianu elektrycznego z gitarą akustyczną i akompaniującym im w tle basem pojawiającego się gościnnie Alaina Mazeta (to kompan Patricka z czasów Chico Magnetic Band). Po niemal trzech minutach wytchnienia na zakończenie strony B zespół umieścił Vendredo au Golf Drouit autorstwa Pereza. Utwór ten pięknie ewoluuje: od charakterystycznych dla tamtych czasów brzmień soulowo-rhythmandbluesowych do porywającego fusion. Michel przy okazji zdradza swoją wieloletnią fascynację Johnem McLaughlinem, udowadniając, że wszystkie pobierane korespondencyjnie u amerykańskiego mistrza lekcje nie poszły na marne. Gdyby dodać do instrumentarium jeszcze skrzypce, moglibyśmy pomylić ten numer z którymkolwiek dziełem Mahavishnu Orchestra z początku lat 70. Ale to wcale nie oznacza, że Spheroe ogranicza się jedynie do naśladownictwa: od siebie dorzucają etniczne perkusjonalia i niepokojące klawisze, tak dobrze znane z płyt Martina Kratochvíla i Jazz Q Praha.
[image: ]
Stronę B, podobnie jak i A, otwiera rozbudowana kompozycja Maimonea. Tym razem jest to Chattanooga. Co usprawiedliwia użycie w tytule nazwy miasta nad rzeką Tennessee? Może funkowe wtręty piana Rhodesa i sekcji rytmicznej, może jakieś pełne melancholii wspomnienia Gérarda? A może po prostu chęć otwarcia się na rynek amerykański? To tak naprawdę sprawa drugorzędna  najważniejsze, że numer ten okazał się kolejnym nadzwyczaj mocnym akcentem w repertuarze Spheroe. Po funkowym wstępie grupa wraca do klasycznego fusion, w którym momenty delikatniejsze przenikają się z dynamicznymi, a klawiszowiec i gitarzysta co rusz raczą nas wyrafinowanymi solówkami (ten pierwszy dbając przy okazji o częstą zmianę brzmienia). Spod ręki Maimonea wyszedł także sześciominutowy Pu Ping Song, w którym jednak  jak się okazuje  najważniejszym instrumentem nie jest żaden z klawiszy, lecz gitara Michela. A skoro ten po raz kolejny dostał szansę, wykorzystał ją bez wahania.
Tak jak Gérard okazał się łaskawy dla Pereza, tak Patrick w skomponowanym przez siebie Déconnection pozwolił rozwinąć skrzydła Maimoneowi (Michel podpiął się tutaj ze swoim syntezatorem gitarowym). Całość wieńczy natomiast najkrótsza w całym zestawie kołysankowa Ballade for Wendy, w której oprócz wszechobecnych syntezatorów pojawia się jeszcze w tle subtelny wibrafon (na nim także gra Gérard). Żal, że album Spheroe ukazał się tak późno. Może gdyby ujrzał światło dzienne tuż po nagraniu, muzycy mając więcej czasu, wydaliby nie tylko dwa krążki. Bo przecież w przypadku takich artystów każdy dźwięk jest na wagę złota.
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  Non omnis moriar:Drugie wyjście i powrót do mroku

  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 drugi (i, niestety, ostatni) album francusko-kongijskiego kwartetu jazzrockowego Spheroe.
Ekstrakt: 80%
[image: Primadonna]
Są zespoły, które mogłyby nigdy nie powstać, i są płyty, które mogłyby nigdy nie ujrzeć światła dziennego  i nikt by z tego powodu nie lał krokodylich łez. Analogicznie: są tacy wykonawcy, którzy przemknęli przez show-biznes prawie niezauważeni, pozostawiając po sobie dzieła, których blask lśni do dzisiaj. Taką formacją jest niewątpliwie francusko-kongijski kwartet Spheroe, który pozostawił po sobie jedynie dwie płyty długogrające. Tworzyli go gitarzysta Michel Perez, klawiszowiec Gérard Maimone, perkusista Patrick Garel oraz przybyły do Francji na początku lat 70. XX wieku z samego serca Afryki basista Rido Bayonne. Materiał, jaki znalazł się na pierwszym winylowym krążku grupy (zatytułowanym po prostu Spheroe), zarejestrowany został pod koniec 1975, ale na wydanie czekał aż do 1977 roku. Kiedy już trafił do sprzedaży, muzycy w ramach promocji pojawiali się na wielu festiwalach, odbywali też trasy koncertowe po Francji (luty-marzec 1978).
Maimone i Garel angażowali się także w działania poboczne, jak chociażby stworzenie muzyki do baletu dziecięcego, z którym później  jako akompaniatorzy  wybrali się między innymi za żelazną kurtynę, do Belgradu. Zarobione pieniądze Patrick postanowił przeznaczyć na nagranie kolejnego albumu Spheroe, a że zależało mu na doskonałości technicznej, wybrał jedno z najlepszych w tamtym czasie studiów w Europie Zachodniej  genewskie Aquarius. W lipcu 1978 roku, gdy inni korzystając z wakacji i urlopów, pławili się w Morzu Śródziemnym, kwartet pracował w pocie czoła nad Primadonną. Drugie dzieło Francuzów i Kongijczyka wydała ta sama niszowa wytwórnia (Cobra). Cały ośmiotysięczny nakład rozszedł się ponoć od ręki, co przestaje dziwić, kiedy już wysłucha się płytę. Bo choć brakuje jej rozmachu i jednorodności debiutu, to wciąż zawiera doskonałą muzykę, która świetnie broni się po ponad czterdziestu latach od powstania.
Przede wszystkim artyści zdecydowali się na krótsze kompozycje. Najdłuższą i  bez wątpienia  najdoskonalszą jest ośmiominutowy utwór Arlecchino (autorstwa Gérarda). Tyle że pozostałe skrzą się tyloma barwami i tyle w nich rozwiązań aranżacyjnych, że ich czas trwania przestaje mieć tak naprawdę znaczenie. W otwierającym longplay Hep deliler bisi bulur (co w tłumaczeniu z języka tureckiego na polski znaczy tyle co Wariat zawsze kogoś znajdzie) muzycy robią oczko do słuchaczy, którzy nie stronią od nowinek stylistycznych. Numer zaczyna się bowiem bardzo funkowo  bas i bębny zapewniają taką pulsację, że trudno utrzymać nogi w miejscu. Z czasem jednak, za sprawą częstych zmian tempa i kombinacji rytmicznych, zaczyna dominować energetyczny jazz-rock, czyli można powiedzieć, że kwartet wraca do swoich korzeni. Funku nie brakuje zresztą także w drugim na liście Janata Express, choć tu akurat przez cały czas prym wiodą syntezatory (odpowiedzialne za wpadający w ucho lejtmotyw), dopiero w końcówce robiące miejsce dla fortepianu akustycznego.
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Pierwszym wielkim momentem albumu jest tytułowa Primadonna, pod którą jako autorzy podpisali się Maimone i Bayonne. Nie dziwi więc, że od pierwszych sekund rozbrzmiewają w niej, grające unisono, fortepian elektryczny (klasyczny Fender Rhodes) i gitara basowa. Stonowany rytm staje się fundamentem progresywno-powłóczystej solówki gitarowej Pereza w drugiej części utworu  ta zaś wznosi go na jeszcze wyższy poziom. Cocorido to jedyne w pełni samodzielne kompozytorskie dzieło Kongijczyka, przy okazji pozwalające wnioskować, że był on chyba tym muzykiem Spheroe, któremu najbliższa była muzyka funkowa. Trzeba jednak uczciwie dodać, że w tym zapędach lojalnie wspierał go  w tym konkretnych przypadku głównie na syntezatorach Mooga  Gérard. Stronę A longplaya zamyka krótki Karin Song  nastrojowa ballada, w której jej twórca, czyli Michel, stworzył nadzwyczaj dobrze rozumiejący się duet z Maimoneem. Jednocześnie okazało się, że dialog gitar akustycznych z Moogiem może być bardzo rozwijający (i inspirujący dla pozostałych członków zespołu).
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Po przełożeniu krążka na drugą stronę czeka na słuchaczy prawdziwe arcydzieło  Arlecchino. Otwiera ten utwór intensywna partia basu, z którą kontrastuje stonowane piano Rhodesa; później jednak wszystkich godzi Michel Perez, który z niezwykłym wyczuciem, odpowiednio budując napięcie, praktycznie do samego finału raczy wielbicieli Spheroe wirtuozerskimi, lecz nie pozbawionymi ducha, popisami (z tła można wyłowić jeszcze dźwięki wibrafonu, na którym gra Maimone). Chiaroscuro to jedynie przerywnik, oparty na dwóch skrajnie odmiennych motywach syntezatorowych. Po nim pojawia się kolejny mocny numer  Jeff. Najbardziej rockowy, z jeszcze jedną przyprawiającą o dreszcze solówką Pereza. Po takich emocjach trudno dziwić się, że w Matin rouge zespół wraca do stylist