
    
      
        
      

    

  
  


  Poezja


  Egoizm

  Isa Conor

  
  

  
  Co innego jest
umówić się z kimś na pogawędkę,
a co innego umówić na badanie dna duszy.
* * *
Mówią  myślenie nie boli
A to nieprawda
Boli świadomość
utraconego nie-myślenia
boli 
utracona iluzja szczęśliwości
Ale w końcu
ten mozg jest od czegoś


* * *
Każdy dzień
wygrywasz
lub
przegrywasz.



Ilustracja: Agnieszka Achika Szady
Egoizm
Czy Ty też
możesz mi obiecać
to co ja 
mogę obiecać Tobie?
Czy też jesteś w stanie
dać mi 
co ja chce dać?
I to nie jest żaden egoizm.


* * *
Co innego jest
umówić się z kimś na pogawędkę,
a co innego umówić na badanie dna duszy.


* * *
Wybacz sobie
że zmarnowałeś szanse
by być kimś więcej
niż jesteś
Naginanie rzeczywistości do marzeń
zawsze kończy się katastrofą.



Ilustracja: Agnieszka Achika Szady
* * *
Rozbita tafla lustra
Wciąż rani stopy.
To rozbiło się moje 
wątłe ego.
Marzenia stracone, zdeptane, 
nieważne
Moja wina, ze nie potrafiłam 
ich obronić.



Isa Conor
* * *
Anioł i diabeł
Noc i dzień
dwa w jednym
Oto człowiek.
Człowiek 
nic o tym nie wie
coś tam planuje coś tam knuje
po trupach do celu
Jak wielu
przedtem
i potem.
Człowiek śmierdzi złem

Isa Conor vel Izabella Konar. 
Przeszła wszystkie szczeble muzycznego wykształcenia: Państwowa Szkoła Muzyczna I i II stopnia w Nowym Sączu i w Lublinie (gitara klasyczna) oraz studia w Instytucie Artystycznym na kierunku Wychowanie Muzyczne UMCS i w Poznańskiej Akademii Muzycznej (Edukacja Muzyczna, Dyrygentura i Rytmika). 
Jest kilkukrotną stypendystką Prezydenta Miasta Lublina oraz Marszałka Woj. Lubelskiego (styp. artystyczne) oraz laureatką konkursów muzycznych.
W centrum jej twórczości znajduje się  muzyka dawna i tradycyjna  wykonuje utwory średniowieczne, renesansowe oraz religijne. Komponuje także  do tekstów ówczesnych  własną muzykę, utrzymaną w stylistyce epoki. Aktualnie pracuje prace nad materiałem złożonym  z  pieśni słowackich oraz psalmów starohebrajskich. Koncertuje w kraju i zagranicą.
Wydała płyty: Kwiatek czysty  pieśni neośredniowieczne (2019), Psalmy staropolskie i staro-cerkiewno-słowiańskie (2019),  Pieśni patriotyczno-historyczne (2021).
Tworzy również własne teksty oscylujące na pograniczu wiersza i aforyzmu. Powyższa publikacja jest jej debiutem w tejże materii.


  

  
  

  Frodo

  Marcin Baltazar Gąbka

  Marcin Baltazar Gąbka  mieszkający w Stryszewie (woj. lubuskie) 28-letni teksciarz, śpiewak inspirujący się stylem Jacka Kaczmarskiego i Przemysława Gintrowskiego, starający się poruszać w autorskich piosenkach poważne tematy i pytania o cel i sens ludzkich dążeń. Od 2017 roku wykonuje swoje utwory, akompaniując sobie na gitarze klasycznej.
  

  
  Mam wszak prawo na swój palec pierścień włożyć, 
z krzyża zejść i nim rozpłatać głowę wroga,
miast umierać, swoją własną armię stworzyć
zamiast przegrać, jako władca zatriumfować
Klatka (Obława 7)
1. Oto stoję: cztery łapy, szara sierść,

bystre oczy, w długim pysku ostre kły;
metalowych prętów mnie otacza się,
na plakietce stoi napis dziki wilk.
Podtykają różne rzeczy mi pod nos,
czasem rzucą jakiejś szynki smaczny kęs,
wciąż wskazują na mnie i się śmieją w głos,
a mój treser mi nie szczędzi smacznych mięs.
Zbudźcie, zbudźcie się, wy wilki uwięzione,
w których zamrożono dziką krew!
Wasze lasy, puszcze, łąki są zielone,
niech odezwie się w was znów odwieczny zew!
2. Klatka moja jest i to mój cały świat,
tu od dnia narodzin moich ciągle tkwię,
ale dokądś  nie wiem dokąd  już od lat
moje niespokojne serce wciąż się rwie.
Czemu skaczę gdy przy klatce biegnie coś?
Czemu na dźwięk strzału mnie ogarnia lęk?
Czemu ludzi głos wciąż wzbudza we mnie złość?
Czemu patrząc w księżyc wzbiera we mnie jęk?
3. Nie wiem czemu w nocy niespokojnie śpię,
jakby w strachu dziko rzucam się na żer,
czemu na psa widok kark mój jeży się
i na nogi wciąż mnie stawia byle szmer.
Coś mnie dusi, wciskam między kraty pysk,
chwytam w nozdrza wonie, które z wiatrem mkną,
chodzę w koło, siedzę w gwiazd wpatrzony błysk,
widzę wolne ptaki i coś szarpie mną.

Marcin Baltazar Gąbka
4. Znowu treser mięsa płat podaje mi,
gdy w pobliżu coś strzeliło, głośno tak,
że ze strachu w dłon człowieczą wbiłem kły
i poczułem żywej krwi rozkoszny smak
Nagle zbudził się mój śpiący dziki duch:
skaczę, wyszarpując z ludzkiej szyi dech,
przez otwarte klatki drzwi się rzucam w przód,
posród wrzasków przerażenia co sił mknę!
5. Dziki wilk  mym domem wreszcie puszczy szmat,
wszelki zwierz przed moich zębów błyskiem drży,
człowiek tropi wciąż mój nieuchwytny ślad,
do księżyca z pełnej piersi wyję i
Oto biegnę: cztery łapy, szara sierść,
bystre oczy, w długim pysku ostre kły,
moich wolnych braci krąg otacza mnie,
nikt wolności mojej nie odbierze mi!
Zbudźcie, zbudźcie się, wy wilki uwięzione,
w których zamrożono dziką krew!
Wasze lasy, puszcze, łąki są zielone,
niech odezwie się w was znów odwieczny zew!


Grzybów dwoistość
(Jesienna piosenka o grzybach)

1) Zgrabna ręka grzybiarza grzyby z grzybni wyrywa,
oko jego kształt i barwę ocenia
rozpoznaje gatunek jego myśl przenikliwa
zanim przysmak dotrze do podniebienia
Tu podgrzybek, tam koźlarz, ówdzie rydz lub opieniek,
grzybie nogi aż się rwą do koszyka,
ale grzybiarz mieć musi wiedzę i doświadczenie,
by zatrutych ich kuzynów unikać

Ilustracja: Agnieszka Achika Szady
Bo grzyb zwykle swego ma sobowtóra
i choć wygląd bliźniaczy ich obu 
to odmienna jest każdego natura
jeden rozkosz da ustom, drugi wpędzi do grobu
2) Łasy strawy grzybowej grzybiarz w bór rusza z rana
tam prawdziwy wszak prawdziwek już siedzi
ale gdy goryczaka zerwie albo szatana
to szatańska gorycz gardło nawiedzi
Dalej pyszne pieczarki pośród igieł się bielą
upieczone dla języka uciechą  
obok jednak podobne muchomory się ścielą
nie upiecze się tym, co je upieką 
3) Kurki na mchu złocą, jak kurczątka bez liku,
potem z kurzym jajem w maśle się smażą
ale chytre lisówki niczym lisy w kurniku
zduszą gardła nieuważnym grzybiarzom
Wypatrzone wśród trawy smukłe prężą się kanie
usmażone cieszą usta i oczy
lecz muchomor sromotnik gdy do dań się dostanie
to sromotna śmierć smakoszy zaskoczy
4) Jakąż ma więc przyczynę owa grzybów dwoistość
nikła linia między szczęściem a szkodą
I dlaczego zgrzybiała ludzka jest rzeczywistość,
gdzie pozory piękna ku zgubie wiodą?
W grzybobraniu powszednim, nie zbadawszy gatunku
człowiek widząc szczęścia grzyb wnet doń leci
ale sycąc głód życia nie pamięta warunku
Że nie wszystko złotem jest co się świeci
Dobro zwykle złego ma sobowtóra
i choć wygląd bliźniaczy ich obu
to odmienna  jest każdego natura
jedno serce nasyci, drugie wpędzi do grobu


Frodo
Chmura dymu ciemnym niebem smętnie sunie,
skalne zjawy krzywe karki jerzą wokół,
w mrocznym cieniu wielkiej góry śmiercią cuchnie,
pełznę niczym nędzny robak w szarym prochu.
Pod brzemieniem ciężkim kark mój w dół się zniża,
krew napływa mi do pochylonej głowy,
niczym ślimak ślad czerwony znaczę w żwiże,
co wypełnia zastygniętej magmy rowy.
Już nie mogę podnieść w górę mego wzroku.
Na języku kurz, na rękach krwi pęcherze.
Nie wiem już jak długo pnę się po tym stoku
i czy w misji tej spełnienie jeszcze wierzę
Nie wiem czy to sen lub dziwny akt z teatru:
dla mnie nie ma już w przestrzeni innych światów.
Nie pamiętam piękna, ni dotyku wiatru,
smaku miodu, brzmienia śmiechu, woni kwiatów

Ilustracja: Agnieszka Achika Szady
Cel przede mną: morze ognia w sercu skały.
Blask odbija się w spoconej mojej skroni.
Chwytam z wolna w rękę brzemię: pierścień mały.
Błyszczą lekko losy świata w mojej dłoni.
Dla tak drobnej rzeczy cała ta krucjata?
Jakiś śmiesznie pusty koniec losu mego
Rzuć go!  woła jakby głos z innego świata,
lecz coś we mnie krzyczy głośniej: Nie rób tego!
Już ostatni oddział walczy w piekła bramie,
wilki w lasach się gromadzą nad padliną,
wielkie oko szuka zguby nieprzerwanie,
a ja stoję sam, nad ognia rozpadliną.
Czy mam przegra, aby inni zwyciężyli?
Czy cierpienie jest warunkiem odkupienia?
Czym przetrzymał tyle dla tej podłej chwili?
Czy mój czyn jest warty tylko zapomnienia?
Mam wszak prawo na swój palec pierścień włożyć, 
z krzyża zejść i nim rozpłatać głowę wroga,
miast umierać, swoją własną armię stworzyć
zamiast przegrać, jako władca zatriumfować
Rzuć go, Frodo!  Mały gest, co świat ocali!
Włóż na palec!  Niech świat ujrzy twoją chwałę!
Wielcy tylko ci są, co się czynią mali!
Wielcy ci, co własną siłą kruszą skałę!
Nie, nie będę wam Chrystusem  wasza strata!
Nie położę mego życia na tej wadze!
W mojej dłoni dzień ostatni tego świata! -
Tak zatykam na mój palec pierścień władzy.
Oto w pustce duch mój się ze śmiercią splata
i upiorne mnie pochłania nieistnienie
Nagi cień  igraszka władcy tego świata -
tu, w krainie Mordor, gdzie zaległy cienie

  

  
  

  Smutki wabią tekst

  Aleksander Pietraszunas

  Aleksander Pietraszunas  urodziłem się w 1985 roku. Jestem mieszkańcem województwa śląskiego, od zawsze urzęduję w Katowicach i nie mam nic więcej do dodania :-)
  

  
  brudny ładunek
eskortuję wiersz do krat
celi w a pięć
* * *
tu stąpa cisza
ty tworzysz tu nie będąc
pokój mojej krwi


* * *
pula zaciągnięć
wyczuto dno więc czulej
skreślam oddechy


* * *
wierszem znad ciszy
śmierć w swoim stylu
pyta czy czekam



Ilustracja: Agnieszka Achika Szady
* * *
wieszam uwagę
na wstecz i na za chwilę
nigdy nie żyję


* * *
wyczuć ją wcześnie
zachować kilka słońc
na dopalenie spraw



Aleksander Pietraszunas
* * *
brudny ładunek
eskortuję wiersz do krat
celi w a pięć


* * *
smutki wabią tekst
va banque w tym nędznym ciele
zaprószam ćmienie

  

  Książki


  Recenzje


  Przeczytaj to jeszcze raz:Estetyczny abnegat na drodze do oczyszczenia

  Sebastian Chosiński

  Georges Simenon Obcy w domu
  

  
  W Obcym w domu  powieści Georgesa Simenona, która ukazała się drukiem w 1940 roku, a więc w bardzo dramatycznym dla Belgii i Francji momencie  nie pojawia się komisarz Maigret. Jego miejsce zajmuje adwokat Hector Loursat, człowiek sponiewierany przez los, który dostaje jednak od niego ostatnią szansę, by odzyskać godność i szacunek córki. Najpierw jednak musi odpowiedzieć na odwieczne pytanie: Kto zabił?
Ekstrakt: 90%
[image: Obcy w domu]
Georges Simenon nie dostał za życia żadnej ważnej nagrody literackiej  ani we Francji, ani w ojczystej Belgii, ani w żadnym innym kraju. A jednak to właśnie w jego powieściach znaleźć można więcej prawdy o mrocznej stronie zwykłych ludzi niż w setkach książek noblistów. Pisał dla szerokiej publiczności, ale nie dla idiotów (co zapewne ze zrozumieniem przyjęłaby Olga Tokarczuk); jego książki zmuszały do myślenia, nierzadko wywoływały ból psychiczny. Nie mam wątpliwości, że gdyby Fiodor Dostojewski urodził się kilkadziesiąt lat później i postanowił zarabiać na życie, pisząc kryminały  byłyby one bardzo podobne do tych, jakie hurtowo wychodziły spod ręki Simenona. Biorąc pod uwagę fakt, że napisał on ponad czterysta powieści (wiele z nich pod pseudonimami), może zaskakiwać, że tak wiele z nich to książki wysokich lotów, a zdarzały się nawet arcydzieła, jak chociażby Wdowa Couderc (1942), Maigret zastawia sidła (1955), Kot (1968) czy Bogacz (1970).
Do nich należy zaliczyć również Obcego w domu, którą to książkę krytycy zaliczyli do grona powieści ludzkiego losu, a więc dramatów psychologicznych, w których nierzadko pojawia się wątek kryminalny, służący wyeksponowaniu konfliktów trawiących opisywaną przez autora społeczność (niekiedy rodzinę, innym znów razem mieszkańców domu bądź, jak w tym konkretnym przypadku, miasteczka). Simenon napisał Obcego w 1938 roku, w czasie kiedy mieszkał w prowincjonalnym Nieul-sur-Mer nieopodal La Rochelle. Jako pierwsi poznali go czytelnicy tygodnika Paris Match, w którym ukazywał się w obszernych częściach od początku października 1939 do początku stycznia 1940 roku. Dopiero później trafiła do księgarń edycja książkowa, którą opublikowało wydawnictwo Gallimard. Powieść ujrzała światło dzienne w wyjątkowo niesprzyjającym momencie, kiedy do Francji wkraczały wojska niemieckie, a północna część kraju poddana została okupacji (co prawda znacznie łagodniejszej niż ta, jakiej doświadczyli Polacy).
Mimo to Obcy w domu nie przeszedł niezauważony. Tkwiący w nim wielki potencjał szybko dostrzegli filmowcy i już w 1942 roku do kin trafiła pierwsza (z trzech) ekranizacja książki. Wyreżyserował ją Henri Decoin, ale dużo ważniejszą postacią był scenarzysta  Henri-Georges Clouzot, przyszły twórca tak doskonałych thrillerów, jak Kto zabił? (1947), Cena strachu (1953) i Widmo (1955). Po wojnie obraz został jednak poddany cenzurze, zarzucono mu bowiem antysemityzm, co można zrozumieć, biorąc pod uwagę panujące ówcześnie nastroje, aczkolwiek oskarżenia te nie miały tak naprawdę głębszego sensu. To trochę tak, jakby Lionowi Feuchtwangerowi wytykać, że jedna z jego powieści historycznych stała się kanwą wyjątkowo żydożerczego filmu nakręconego w czasach III Rzeszy (chodzi oczywiście o Żyda Süssa Veita Harlana). Cóż on był winien? Pisząc powieść, Simenon nie kierował się przecież uprzedzeniami rasowymi; tak samo nie sposób oskarżać o nie Clouzota.
Kolejne dwie adaptacje książki  ani angielska z 1967, ani francuska z 1992 roku (w której główną rolę zagrał Jean-Paul Belmondo)  nie wzbudziły już takich kontrowersji. Ale też nie były aż tak wiernymi ekranizacjami, jak ta z czasów drugiej wojny światowej. Główną postacią dramatu jest mieszkający w prowincjonalnym miasteczku Moulins (w samym sercu Francji) czterdziestoośmioletni Hector Loursat. Kiedyś był cenionym adwokatem, osobą zaliczaną do lokalnej elity. To jednak bardzo stare dzieje. Jego dobra passa skończyła się osiemnaście lat wcześniej, gdy po zaledwie kilku latach małżeństwa z dnia na dzień opuściła go ukochana żona Geneviève. Uciekła z kochankiem, urzędnikiem z merostwa, pozostawiając Hectorowi córeczkę Nicole. Dziecko, którego ojcostwa wcale nie był pewien. Od tego momentu mieszkający w niegdyś okazałym dwupiętrowym domu Loursat pogrąża się w niebycie, izoluje się od społeczeństwa i dziwaczeje. Całe dnie spędza w swoim gabinecie, pijąc wino i czytając książki.
Świat zewnętrzny praktycznie dla niego nie istnieje; nie interesuje go, co dzieje się za murami posiadłości. Mierżą go żyjący w hipokryzji tak zwani szanowani obywatele (Julian Tuwim użyłby zapewne określenia straszni mieszczanie). Aż do dnia, a w zasadzie nocy, podczas której przekonuje się, że w jego najbliższym otoczeniu doszło do tragedii, w jaką zamieszana jest jego córka. W pokoju na drugim piętrze, od lat nieużywanym, zostaje zastrzelony człowiek. Skąd się tam wziął, kto go zabił i dlaczego?  na te pytania Loursat nie potrafi odpowiedzieć, choć instynktownie czuje, że ma to coś wspólnego z Nicole i nieznanym mu młodym mężczyzną, którego widzi w nocy opuszczającego potajemnie pokój kobiety. Równie zaskoczeni faktem zbrodni są miejscowi stróże prawa  spokrewniony z Hectorem prokurator Rogissart i sędzia śledczy Ducup. W normalnej sytuacji byłoby im trudno uwierzyć w tłumaczenie gospodarza, że nic nie wie o człowieku, którego zastrzelono pod jego dachem. Ale przecież znają Loursata od lat, więc wiedzą, że choć jego wyjaśnienia brzmią na pozór nielogicznie i nieprzekonująco, to jednak są prawdziwe.
Dopiero po paru dniach okazuje się, że zabitym jest niejaki Louis Cagalin  recydywista przez kolegów po fachu nazywany Grubym Ludwikiem. Udaje się też wyjaśnić, skąd wziął się na piętrze domu adwokata. Otwarte pozostaje zatem jeszcze tylko jedno, a w zasadzie dwa powiązane ze sobą pytania: Kto i dlaczego pozbawił go życia? Dramatyczne wydarzenie, jakie rozegrało się w posiadłości Hectora, staje się dla niego punktem zwrotnym, szokiem, który wymusza na nim rozbicie skorupy i wyjście na zewnątrz. Chcąc przyjść z pomocą Nicole i jej przyjacielowi, musi zdemaskować prawdziwego mordercę. Co wiąże się z odnalezieniem w sobie wewnętrznej siły, by jeszcze raz stanąć do walki w sali sądowej i bronić młodego człowieka, o którego niewinności jest przekonany. Obcy w domu to nie tylko świetny kryminał, ale także doskonała powieść psychologiczna i obyczajowa. Historia prawnika sponiewieranego przez los, który niespodziewanie dostaje być może ostatnią szansę powrotu do normalnego życia, ułożenia sobie relacji z córką  przedstawiona została przez Simenona w sposób niezwykle przejmujący i bez żadnych uproszczeń.
W czasie lektury książki zaskakuje również jej uniwersalność. Gdyby tylko uwspółcześnić realia, to ta opowieść mogłaby rozgrywać się tu i teraz  we Francji, w Polsce, w Niemczech. Przyzna to chyba każdy współczesny nauczyciel, mający na co dzień do czynienia z takimi młodymi ludźmi, jak Nicole i jej znajomi  przekonanymi o swojej niezwykłości, oddającymi się szokującym rozrywkom, unikającymi odpowiedzialności za swoje działania. Co szczególnie zastanawiające, belgijski pisarz winę za takie postępowanie nastolatków przypisuje nie im samym, lecz dorosłym  ich rodzicom, którzy czy to w pogoni za sukcesem (w przypadku tych bogatszych), czy też starając się z trudem wiązać koniec z końcem (w przypadku biedniejszych), tracą z oczu swoje dzieci, nie poświęcają im należytej uwagi, przekazują negatywne wzorce społeczne. Hector Loursat nie jest tutaj wyjątkiem. Przeciwnie, gdyby sporządzić listę winnych, on powinien ją otwierać. Dlatego też to od niego Georges Simenon zaczyna proces oczyszczenia.




Tytuł: Obcy w domu
Tytuł oryginalny: Les inconnus dans la maison
Data wydania: 8 lutego 2008
Autor: Georges Simenon
Przekład: Janina Błońska
Wydawca:  Universitas
ISBN: 978-83-242-0760-2
Format: 228s.
Gatunek: kryminał / sensacja / thriller
Zobacz w: Kulturowskazie
Ekstrakt: 90%
  

  
  

  Krótko o książkach:Nie tylko prawnicza strategia

  Joanna Kapica-Curzytek

  John Grisham Czas łaski
  

  
  Czas łaski to ponowne spotkanie z bohaterem dwóch wcześniejszych powieści Grishama. Adwokat Jack Brigance wraca, by znów dochodzić sprawiedliwości w amerykańskim systemie prawnym. Czy klient, którego podjął się bronić pro bono, jest sprawcą czy ofiarą?
Ekstrakt: 80%
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Poprzednio spotkaliśmy się z ideowym prawnikiem w dwóch powieściach: Czas zabijania (był to debiut Grishama z 1989 roku, w zeszłym roku u nas wznowiony nakładem Wydawnictwa Albatros, poza tym zekranizowany w 1996 roku) oraz  Czas zapłaty. 
Sprawa, z którą tym razem przychodzi się zmierzyć głównemu bohaterowi, jest bardzo mocna; klientowi, mimo jego młodego wieku, grozi kara śmierci. Drew Gamble ma zaledwie szesnaście lat, ale według prawa stanowego Missisipi może być sądzony jako dorosły. Chłopak zamordował cenionego i lubianego w okolicy zastępcę szeryfa. 
Mogłoby się wydawać, że w te kwestii nie ma wątpliwości i wyrok ławy przysięgłych powinien być w zasadzie formalnością. Jednak zawodowa uczciwość Brigancea nakazuje mu dostrzec wiele niuansów i szarości w sprawie, która tylko z pozoru jest czarno-biała i przesądzona. Podążając za rozwojem akcji, czytelnik mocno angażuje się w rozmyślania na temat kwestii etycznych związanych z karą główną. Grisham podrzuca nam inspiracje subtelnie i umiejętnie. Ale Czas łaski jest w gruncie rzeczy utworem mocno wstrząsającym, bo już od pierwszego rozdziału  przynosi nam smutny obraz przemocy domowej oraz sylwetki ludzi pozostawionych samym sobie bez wsparcia i bez najmniejszych szans na odmianę losu.
Jak się okazuje, powrót autora do kancelarii Brigancea okazuje się bardzo udany, co przecież nie jest regułą w przypadku pisarzy tworzących od dłuższego czasu, jak John Grisham. Czas łaski trzyma w napięciu, jest pełen interesujących obserwacji dotyczących motywacji ludzkich działań oraz spostrzeżeń dotyczących natury prawa. Kluczem do zawodowego sukcesu Brigancea jest nie tylko staranne planowanie prawniczej strategii, ale i to, że pomiędzy paragrafami jest on zdolny dostrzec człowieka w całej złożoności jego sytuacji.
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  Krótko o książkach:W platońskiej jaskini

  Joanna Kapica-Curzytek

  Javier Marías Berta Isla
  

  
  Berta Isla to jedna z tych znakomitych powieści, w której nie liczy się akcja, ale wszystko, co osnute wokół niej.
Ekstrakt: 90%
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Javier Marías (urodzony w 1951 roku) jest zaliczany do najwybitniejszych pisarzy nie tylko hiszpańskich, ale i europejskich. Zadebiutował mając zaledwie dwadzieścia lat, a jego kolejne powieści (tłumaczone już na ponad czterdzieści języków) są przyjmowane są z wielkim zainteresowaniem. Marías ma także grono swoich wiernych czytelników w Polsce. 
Berta Isla to  najzwięźlej rzecz ujmując  kreatywne i pod wieloma względami zaskakujące przetworzenie powieści szpiegowskiej. Tomás Nevinson, dwujęzyczny absolwent uniwersytetu w Oxfordzie, zostaje zwerbowany do służby Koronie w dramatycznych okolicznościach. Odtąd jest człowiekiem o wielu życiorysach i historiach. Jedną z nich jest małżeństwo z Bertą Islą. Na świat przychodzą dzieci, ale po jakimś czasie się okazuje, że rodzina będzie musiała przyzwyczaić się do nieobecności męża i ojca.
Pisarstwo Maríasa można z powodzeniem porównać do stylu Marcela Prousta, a zwłaszcza  Henry′ego Jamesa. Są tu długie, złożone zdania, w których jednak każde słowo jest na właściwym miejscu, przez co książka ani na moment nie wydaje się przegadana czy rozwlekła. Takie spotkanie z intelektualną, filozofującą, meandrującą prozą jest bardzo ożywcze i inspirujące. Hiszpańskiego pisarza najbardziej zajmuje to, czego człowiek doświadcza w życiu i jaki wpływ to na niego wywiera. Nie brakuje w jego prozie odniesień do  utworów literackich. Jednym z ważniejszych twórców dla autora jest William Shakespeare.
Nie nastawiajmy się jednak w żadnej mierze na przynudzanie ze strony Maríasa. Jest on zbyt wytrawnym pisarzem. W wielu miejscach zostaniemy zaskoczeni nieoczekiwanymi kolejami losu głównych bohaterów. Scena, gdy Berta Isla spotyka swojego kochanka sprzed lat, zapada głęboko w pamięć i jest jednym z najznakomitszych literackich portretów natury przelotnej miłości i naszych wyobrażeń o niej. Samo zakończenie powieści, gdzie Marías ujmuje w klamry los samego Nevinsona i Berty Isli, jest po prostu mistrzowskie i przywodzi na myśl platońską jaskinię. Życie jest tym, czego doświadczamy, ale, jak się okazuje, składa się także z tego, o czym myślimy, że doświadczamy.
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  Przeczytaj to jeszcze raz:Może z Łotwy może z Estonii

  Sebastian Chosiński

  Georges Simenon Maigret i przybysz z Krakowa, Georges Simenon Maigret i goście z Europy Wschodniej
  

  
  Polscy wydawcy bardzo starali się wymyślać atrakcyjne dla czytelnika znad Wisły tytuły dla pierwszej powieści Georgesa Simenona z komisarzem Maigretem w roli głównej. Stąd najpierw pojawił się Maigret i goście z Europy Wschodniej, a dekadę później Maigret i przybysz z Krakowa. I chociaż z oryginalnym francuskim szyldem niewiele mają one wspólnego, to jednak fabularnie dają się usprawiedliwić.
Ekstrakt: 70%
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Siedemdziesiąt pięć powieści i dwadzieścia osiem opowiadań napisanych pomiędzy 1929 a 1971 rokiem  to pełen dorobek Georgesa Simenona w odniesieniu do postaci komisarza Julesa Maigreta. O wielu z nich mogliście już na łamach Esensji przeczytać. Być może przy tej okazji przyszło Wam do głowy takie pytanie: No dobra, ale jak to wszystko się zaczęło? By poznać odpowiedź na nie, trzeba sięgnąć po powieść, która w Polsce miała do tej pory dwa wydania (w 1993 i 2004 roku) i  chociaż w obu wykorzystano dokładnie ten sam przekład Zofii Bystrzyckiej  nadano im różne tytuły. Pierwszy brzmiał zachęcająco dla polskiego czytelnika: Maigret i goście z Europy Wschodniej, drugi jeszcze milej łechtał nasze ego: Maigret i przybysz z Krakowa. Żaden nie był jednak dosłownym tłumaczeniem oryginału francuskiego, czyli Piotra Łotysza. Trzeba przyznać, że w tym przypadku Simenon trochę odleciał. Nie zakładał chyba, że pisząc to dziełko, zmieni historię literatury detektywistycznej. Zresztą powieść ta, choć chronologicznie pierwsza, ukazała się dopiero  przynajmniej w wersji książkowej  jako piąta odsłona cyklu.
Do dzisiaj istnieją wątpliwości, kiedy i gdzie dokładnie narodził się Maigret. Jedna wersja mówi, że pierwszą powieść z serii o legendarnym później paryskim komisarzu Simenon stworzył we wrześniu 1929 roku, mieszkając na cumującej na Sekwanie w miasteczku Morsang-sur-Seine barce Ostrogoth; inna  że miał to miejsce dopiero zimą na przełomie 1929 i 1930 roku w holenderskim miasteczku Delfzijl. Pewne jest natomiast, że jeszcze wcześniej belgijski pisarz wypuścił balon próbny  było to napisane w 1929, a opublikowane w 1930 roku pod pseudonimem Christian Brulls opowiadanie Nocny pociąg. To w nim tak naprawdę po raz pierwszy pojawił się Maigret. Widocznie Simenon nie był pewien, jak jego bohater zostanie przyjęty, więc jako autor wolał ukryć się pod fałszywą tożsamością. Dopiero gdy dotarły do niego pozytywne oceny, zdecydował się zrzucić maskę.
Wzorem wielu późniejszych powieści Belga, Maigret i przybysz z Krakowa (niech już będzie ten tytuł!) najpierw ukazał się w odcinkach w prasie pomiędzy lipcem a październikiem 1930 roku. Trzeba przyznać, że w dość dziwnym miejscu: ilustrowanym humorystycznym tygodniku Ric et Rac, który wydawany był przez prestiżową paryską oficynę Fayard. I to ono właśnie stało się pierwszym edytorem powieści o Maigrecie (na lata przed Gallimard i Presses de la Cité). Przybysz z Krakowa na półki księgarskie trafił w maju 1931 roku. Przed nim do sprzedaży trafiły natomiast: Maigret i zmarły pan Gallet, Wisielec z Saint-Pholien (obie w lutym), Poganiacz z «Opatrzności» (w marcu) oraz Żółty pies (w kwietniu). Takiego tempa publikowania nowych książek nie ma nawet Remigiusz Mróz, prawda? Zresztą chyba nie tylko w tej dziedzinie Simenon byłby w stanie zawstydzić ojca chrzestnego komisarza Wiktora Forsta i Joanny Chyłki.
Akcja Przybysza z Krakowa rozgrywa się w ciągu kilku deszczowych i wietrznych listopadowych dni. Nie tylko w Paryżu, ale także w leżącym nad kanałem La Manche miasteczku Fécamp. Maigret ma czterdzieści pięć lat (co oznaczałoby, że Simenon umieścił fabułę w 1929 roku), jest oficerem Pierwszej Brygady Lotnej i rezyduje na Quai des Orfèvres. Ma już wyrobioną markę wśród swoich współpracowników, ale do późniejszej sławy  wśród przestępców i zwykłych mieszkańców stolicy  wiele mu jeszcze brakuje. Przegląda właśnie najnowsze depesze nadsyłane z wiedeńskiej siedziby Interpolu (czyli Międzynarodowej Komisji Policji Kryminalnej) na temat niejakiego Piotra Łotysza  trzydziestodwuletniego, niewysokiego człowieka o nieustalonej narodowości (równie dobrze może być bowiem Estończykiem), który stoi na czele działającego na skalę międzynarodową gangu oszustów. Nie tak dawno wyjechał z Krakowa do Bremy, a stamtąd  przez Amsterdam i Brukselę  zmierza właśnie do Paryża. Maigret nie widział nigdy jego zdjęcia, ale dane otrzymane z kopenhaskiego Międzynarodowego Biura Identyfikacji są tak szczegółowe, że na ich podstawie łatwo może sobie wyobrazić wygląd podejrzanego.
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Właśnie, jedynie podejrzanego, ponieważ do tej pory nic mu nie udowodniono. Nawet kiedy wpadał w ręce policji niemieckiej, udawało mu się uciec od odpowiedzialności. Maigret postanawia przejąć go do obserwacji na Dworcu Północnym. Gdy pociąg dociera, ma nawet wrażenie, że widzi na peronie pasażera odpowiadającego przysłanemu z Danii rysopisowi, ale w tym samym momencie dochodzi go krzyk przerażonych osób. W toalecie jednego z wagonów znaleziono bowiem trupa. Komisarzowi wystarczy rzut oka na ciało, by stwierdzić, że zastrzelonym mężczyzną jest ten, na którego czekał  Piotr Łotysz. Jedno mu tylko nie pasuje: denat, ubrany bardzo przyzwoicie, ma na nogach mocno znoszone, dziurawe buty. I żadnych dokumentów. Dopiero późniejsze oględziny w zakładzie medycyny sądowej wskazują pewien trop: to niewielka koperta, w jakiej w zakładach fotograficznych wydawane są klientom zdjęcia. Po poddaniu tej konkretnej obróbce laboratoryjnej okazuje się, że pochodzi z nadmorskiego Fécamp.
Zanim jednak Maigret udaje się nad kanał La Manche, postanawia sprawdzić, co porabia w Paryżu inny mężczyzna podobny do poszukiwanego przestępcy, który mignął mu na dworcowym peronie. Okazuje się, że nazywa się Oswald Oppenheim i zamieszkał w hotelu Majestic przy Polach Elizejskich, gdzie spotyka się z amerykańskim miliarderem Mortimer-Levingstonem (i jego małżonką). Niebawem jednak obaj znikają, co tylko pogłębia podejrzenia snute przez Maigreta. Jeszcze więcej zamieszania wprowadza wspomniana wizyta w Fécamp, gdzie  poprzez miejscowy zakład fotograficzny  komisarz dociera do pani Berty Swann, żony Norwega, który jest drugim oficerem na niemieckim okręcie pływającym do Stanów Zjednoczonych. Zachowanie kobiety wydaje się jednak paryżaninowi na tyle niepewne, że postanawia obserwować willę. Jakiś czas później opuszcza ją obdartus, który wydaje się Maigretowi podobny do Piotra Łotysza. Kolejny!
Ten upija się w portowej tawernie, a potem jedzie pociągiem do Paryża, by ostatecznie dotrzeć do podejrzanego hoteliku w dzielnicy zamieszkanej głównie przez Żydów i Polaków. Komisarz nie ukrywa się nawet z tym, że go śledzi. Wręcz przeciwnie! Chce, aby mężczyzna miał świadomość, że jest przez cały czas obserwowany. Kiedy nie może sam pilnować na ulicy pod hotelem, Maigret stawia tam swojego człowieka, inspektora Dufoura. Ten jednak daje się zwieść i obdartus, w hotelu zameldowany jako Rosjanin Fiodor Jurowicz, znika. I to wydarzenie wywołuje efekt domina. O ile do tego momentu akcja prowadzona była raczej niemrawo, od teraz następuje gwałtowne przyspieszenie i zaczynają padać trupy. Niewiele brakuje, aby jednym z nich stał się sam komisarz. Przybyszowi z Krakowa daleko jeszcze do najwybitniejszych powieści serii (jak chociażby Maigret zastawia sidła), ale posiada ona wszystkie najważniejsze i najlepsze cechy książek o paryskim policjancie.
Przez wkradający się miejscami do fabuły chaos na szczęście przebija się to, za co czytelnicy w kolejnych latach (i dekadach) pokochali powieści o Maigrecie. Przede wszystkim solidna podbudowa psychologiczna, niepowtarzalny klimat, w odmalowaniu którego Simenonowi bardzo pomagają opisy przyrody, wreszcie postać głównego bohatera, któremu naprawdę daleko do bycia herosem. Belgijski pisarz w paru miejscach podkreśla plebejsko-chłopskie pochodzenie komisarza (więcej na temat jego dzieciństwa i młodości dowiadujemy się ze Sprawy Saint-Fiacre), wspomina o jego ociężałości (dobrze, że nie umysłowej) i upartości. Ta ostatnia zresztą bardzo mu się przydaje w pracy policyjnej. Sprawia, że jest jak pies, który gdy raz uchwyci trop, to nie spocznie do samego końca, czyli do momentu aż wytropi zbrodniarza. A kiedy się już to dzieje, Maigret potrafi się nad nim pochylić, wysłuchać i odnieść się do niego ze zrozumieniem. Jest jednak w Przybyszu z Krakowa pewna rzecz, która bardziej obeznanych w twórczości Simenona czytelników wprowadzić w zakłopotanie. Dotyczy wprawdzie nie samego komisarza, ale inspektora Torrencea, który Nie, nie, ani słowa więcej  sami przeczytajcie!
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  Długa powieść o zabijaniu

  Joanna Kapica-Curzytek

  Javier Marías Tomás Nevinson
  

  
  Najnowsza powieść wybitnego hiszpańskiego pisarza Tomás Nevinson to erudycyjny traktat moralny, komentujący ostatnie lata XX wieku w Europie, które upłynęły w cieniu terroryzmu.
Ekstrakt: 70%
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Jak pisze autor w Uwagach i podziękowaniach zamieszczonych na końcu książki, Tomás Nevinson jest może nie tyle kontynuacją Berty Isli, ile razem obie książki tworzą coś w rodzaju pary. Mimo to dobrze jest przystępować do lektury ze znajomością tego, co rozegrało się w poprzednim utworze. Będzie nam łatwiej, jako że autor dodaje do wcześniejszej prozy kolejne warstwy, odsłaniając przed nami nowe wymiary działań głównego bohatera, ale zachowuje też chronologię wydarzeń.
Na zakończenie Berty Isli Tomás (jako człowiek zwerbowany za młodu do służby Koronie) przeszedł w stan spoczynku i po dłuższej przerwie wrócił do poprzedniego życia. Tutaj otrzymuje od swojego protektora nowe zadanie: zlecenie wyśledzenia i zabicia kobiety, która brała udział w zamachach terrorystycznych organizowanych przez baskijską ETA i irlandzką IRA. Chodzi o wyrównanie rachunków i o to, aby nigdy więcej nie podejmowała już tego rodzaju działalności.
Mężczyzna musi najpierw mieć całkowitą pewność, że wytypuje właściwą osobę. Tymczasem są aż trzy kandydatki: Inés, Celia oraz María. Musi minąć dużo czasu, zanim znikną jakiekolwiek wątpliwości. Agent osiedla się w prowincjonalnym hiszpańskim miasteczku i zaczyna prowadzić życie niebudzące podejrzeń. Zatrudnia się w szkole jako nauczyciel języka angielskiego.
Akcja powieści rozwija się niespiesznie, ale konsekwentnie, tymczasem to, co najważniejsze u Maríasa, znajdziemy między wierszami. Punktem wyjścia dla rozważań autora jest możliwość śmierci w kontekście jej nieodwracalności; jaki będzie bilans dla świata, gdy pozbawimy życia jedną osobę? Jak się okazuje, w momencie dokonywania tego czynu nigdy nie poznamy na to pytanie odpowiedzi. Za sprawą swojej prozy autor penetruje mnóstwo nieoczekiwanych i nieoczywistych obszarów, przez co książka jest nie tylko powieścią szpiegowską (to najbardziej powierzchowna warstwa), ale staje się głębokim utworem psychologicznym, jak i filozoficzną, egzystencjalną przypowieścią.
Nie ulega wątpliwości, że Tomás Nevinson jest również wyrazistym, erudycyjnym moralnym traktatem. Autor snuje przemyślenia wokół przykazania Nie zabijaj!, dając także okazję czytelnikowi, aby zajrzał w głąb swoich myśli. Czym jest tak zwane mniejsze zło? Gdzie jest granica możliwości człowieka, jeśli chodzi o rozróżnianie dobra i zła? Czy zadanie komuś śmierci jest równoznaczne z wymierzeniem sprawiedliwości?
Powieść jest również przenikliwym komentarzem do ostatnich lat XX wieku w Europie, które upłynęły w cieniu terroryzmu. Postać Tomása, pół Hiszpana i pół Anglika jest do tego znakomitym pretekstem. Hiszpania była przez lata paraliżowana zamachami baskijskiej organizacji ETA, w Wielkiej Brytanii aktów terroru dokonywali zamachowcy IRA. Grozę budzi to, że z jednej strony śmierć innych ludzi z rąk terrorystów jest starannie zaplanowana, a z drugiej  całkowicie przypadkowa.
Proza Maríasa zadowoli tych, którzy szukają ambitnej lektury z najwyższej półki. Jej język jest precyzyjny, wysmakowany, z całym bogactwem niuansów. Jest tutaj również bardzo dużo odniesień do utworów klasycznej literatury: to znak firmowy hiszpańskiego pisarza. Możemy podczas lektury samodzielnie próbować je wytropić, ale na końcu książki tłumacz zestawił najważniejsze źródła, które zainspirowały autora.
Javier Marías do końca trzyma w napięciu swoich czytelników, którzy nie przestają się zastanawiać, jak zakończy się misja głównego bohatera. Trochę szkoda, że w porównaniu z "Bertą Islą" brakuje tutaj bardziej wyrafinowanej fabularnej konstrukcji. Nie będę, rzecz jasna, zdradzać zakończenia, pozwolę sobie tylko na spostrzeżenie, że autor nie jest pozbawiony wiary w człowieka. Tomás Nevinson jest ważnym przypomnieniem, że wartości humanistyczne nadal liczą się w naszym świecie, choć czasami się wydaje, że są one spychane na margines.
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  PRL w kryminale:Zbrodnia na literaturze

  Sebastian Chosiński

  Władysław Krupiński Jak pan przeniósł ten gryps?
  

  
  Czytanie powieści milicyjnych Władysława Krupki to przyjemność porównywalna z leczeniem kanałowym zęba. Ich jedynym plusem jest to, że są one krótkie. Łatwo się z nimi uporać i jeszcze łatwiej je zapomnieć. Po przeczytaniu opublikowanego w ramach serii Ewa wzywa 07 Jak pan przeniósł ten gryps? tę odautorską zwięzłość formułowania myśli i niekomplikowania fabuły czytelnik docenia jeszcze bardziej.
Ekstrakt: 20%
[image: Jak pan przeniósł ten gryps?]
To, że Władysław Krupka (1926-2019) miał problem z atrakcyjnym i logicznym formułowaniem narracji  można zrozumieć. Nie każdy przecież rodzi się z talentem literackim, nie każdy też potrafi nauczyć się pisać. Ale że wieloletni funkcjonariusz Milicji Obywatelskiej, chociażby z racji wykonywanej pracy mający dostęp do wielu niezwykłych spraw kryminalnych, nie umiał skonstruować intrygującej fabuły  to już jest dla niego deprecjonujące. Bo nawet jeśli miał jakiś w głowie jakiś zajmujący koncept, to i tak zarzynał go jakością wykonania. Dowodził tego opisany przed tygodniem, a wydany w serii Iskier Ewa wzywa 07, Celny strzał (1973); dowodzi również kolejna mikropowieść Krupińskiego (pod tym, łatwym do rozszyfrowania pseudonimem, ukrył się scenarzysta Kapitana Żbika) opublikowana przez to samo wydawnictwo  Jak pan przeniósł ten gryps?.
W tym cyklu rzadko trafiały się naprawdę dobre teksty, zazwyczaj były to literackie średniaki, których żywot najczęściej był krótki  to znaczy pamiętano o nich przez kilka tygodni, czyli do ukazania się kolejnego zeszytu (przynajmniej w latach, kiedy pojawiające się na okładce hasło Powieść co miesiąc było jeszcze zgodne z prawdą). Ale nawet na ich tle dzieła Krupki vel Krupińskiego prezentują się blado. Fakt, że w ogóle zostały wydrukowane można wytłumaczyć tylko na dwa sposoby: tym, że major MO (przypomnijmy: odpowiadający za współpracę z literatami, filmowcami i dziennikarzami) był wpływową postacią, więc w interesie wydawnictwa było mieć z nim dobry kontakt; ewentualnie tym, że chcąc zachować rytm dwunastu publikacji na rok, często brano maszynopisy jak leci, nie wybrzydzając ani nie narzekając na koślawość fabuły czy stylu. Dzięki temu Krupka, na co dzień zajęty głównie komiksami, od czasu do czasu  głównie w latach 70. ubiegłego wieku  popełniał również zbrodnię na literaturze. I, niestety, nie ponosił za to żadnej kary.
Bohaterem mikropowieści Jak pan przeniósł ten gryps? jest mniej więcej trzydziestoletni Adam Sarna, który po wyjściu z więzienia w Strzelcach Opolskich (odsiedział tam dwa lata za nielegalne posiadanie broni) zgłasza się do warszawskiego zegarmistrza Jerzego Lewickiego z prośbą o pracę. To nie przypadek. Został tam bowiem skierowany przez swojego kolegę z celi Tadeusza Nowickiego, który zanim poszedł za kratki na kilkanaście lat, robił  mówić enigmatycznie  interesy z Lewickim. By ten uwierzył mu, że nie jest przez nikogo podstawiony, pokazuje mu napisany ręką Nowickiego gryps. Na kartce znajduje się także umowny znak, świadczący o tym, że liścik z więzienia nie jest podrobiony. Zegarmistrz jest człowiekiem ostrożnym, więc nim podejmuje decyzję, zadaje Sarnie masę pytań. Ma on pełne prawo czuć się jak na przesłuchaniu, ale przyjmuje to z pokorą  zależy mu przecież na tym, aby znaleźć dobrze płatną, choćby nielegalną, robotę.
Ich pierwsza rozmowa kończy się tym, że Adam ma przyjść ponownie za kilka dni. Lewicki potrzebuje tego czasu, by go sprawdzić, a zadanie to powierza swojej prawej ręce, osiłkowi Stefanowi. I tu docieramy do pierwszego z kilku absurdów: Stefan ma bowiem wykończyć Sarnę, ale gdy okazuje się, że ten jest od niego sprytniejszy i na dodatek zna karate, następuje nieoczekiwana zmiana miejsc, to znaczy zegarmistrz postanawia wyeliminować z gry pechowego dryblasa, a na jego miejsce przyjąć rekomendowanego przez starego kumpla Adama. Zwłaszcza że szykuje się do kolejnego skoku, który  jeśli tylko się powiedzie  może go ustawić na resztą życia. Sarna zdaje sobie jednak sprawę z tego, że musi trzymać się na baczności, ponieważ nie wierzy w to, że napad na niego był dziełem przypadku. Napisanie czegokolwiek więcej na temat fabuły prowadziłoby już do zdradzenia zbyt dużo. Z drugiej strony można się zastanawiać, czy na pewno zepsułoby to przyjemność z lektury mikropowieści Krupki, bo tej czytelnik i tak nie ma zbyt wiele.
By napompować objętość, autor rozwleka dialogi i opisy, które kompletnie nic nie wnoszą. Ani nie posuwają akcji naprzód, ani nie uwiarygodniają bohaterów psychologicznie. Jakby tego było mało, dialogi te nierzadko skupiają się na rozmowach o tym, co trzeba będzie zrobić; w dalszej części natomiast Krupka opisuje, jak to się robi. A do tej pory byłem przekonany, że napięcie w literaturze kryminalnej utrzymuje się głównie dzięki suspensowi, zaskakującym zwrotom akcji, chowaniem przez pisarza przed czytelnikiem asów w rękawie. Twórca Jak pan przeniósł ten gryps? zwyczajnie tego nie potrafi. Jego literatura jest zapewne tak samo nudna i przewidywalna, jak raporty, które sporządzał dla przełożonych. Ostatecznie bowiem  uważny czytelnik będzie się tego domyślał już po lekturze dwóch, maksymalnie trzech stron tej historii  okazuje się, że Adam Sarna wcale nie jest kryminalistą i nie ma nawet najmniejszego zamiaru zejść na złą drogę. Po co więc zgłosił się do Lewickiego? Naprawdę jeszcze tego nie wiecie?
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  Mała Esensja:Na moje wąsy!

  Joanna Kapica-Curzytek

  Frauke Scheunemann Kot Winston. Na tropie truciciela
  

  
  Czwarte spotkanie z kotem Winstonem Na tropie truciciela trzyma w napięciu i mrozi krew w żyłach. Naszemu ulubieńcowi grozi śmiertelne niebezpieczeństwo!
Ekstrakt: 80%
[image: Kot Winston. Na tropie truciciela]
Poprzednie przygody kota Winstona, lokatora domu przy ulicy Ogrodowej zostały opisane w tomach: Tajna misja, Mruczący agent oraz Polowanie na rabusiów. Tym razem okazuje się, że w okolicy grasują truciciele zwierząt, podrzucając czworonogom do jedzenia z pozoru pyszne, ale niebezpieczne kąski. Winston również padł ich ofiarą i tylko błyskawiczna interwencja pani weterynarz zapobiegła tragedii. W przeciwnym razie nie byłoby komu opowiedzieć, co się wydarzyło
Gdy tylko Winston doszedł do zdrowia, włączył się w śledztwo prowadzone z udziałem trójki swoich kocich przyjaciół z pobliskiego podwórka oraz niezawodnej Darii i jej pary znajomych: Pauli i Tomka. Na moje wąsy! Teraz naprawdę zaczynam się czuć jak funkcjonariusz służb specjalnych, zdradza nasz bohater. W tropieniu tajemniczych spraw jest przecież profesjonalistą, jeśli weźmiemy pod uwagę, że ma już na swoim koncie rozwiązanie niejednej kryminalnej zagadki.
Tropy prowadzą do zaprzyjaźnionej włoskiej restauracji, skąd właściciel Winstona często sprowadza jedzenie dla swoich gości. Czy to możliwe, że sympatyczny, życzliwy Sandro mógłby się okazać takim złym człowiekiem i dosypywać trucizny do przygotowywanych przez siebie potraw? Jak się okazuje, ostrożności nigdy nie jest za wiele i trzeba uważnie przyglądać się wszystkim osobom wokół nas, nawet tym, które z pozoru nie budzą podejrzeń.
W tle mamy brudny szantaż i historię pewnego spadku. Lektura mocno trzyma w napięciu! Winston musi się nauczyć jeszcze jednej życiowej zasady: uważaj, o czym marzysz. Kotek zawsze chciał znaleźć się w pomieszczeniu, w którym mnóstwo pysznego jedzenia byłoby na wyciągnięcie łapek. Jednak okazuje się, że gdy jego wielkie życzenie się spełnia, to wcale nie jest dla niego dobre, a nawet wręcz niebezpieczne.
Kot może jednak liczyć na pozostałych członków ekipy śledczej. Przecież prawdziwych przyjaciół poznajemy w biedzie! Najważniejszą postacią dla Winstona jest kotka Odetta  i podczas lektury przekonamy się także, czy uczucie naszego bohatera do niej wydaje się odwzajemnione. Także u ludzi dzieje się dużo dobrego, a ponieważ trwają przygotowania do świąt, atmosfera jest tym bardziej radosna i serdeczna. Choć na dworze szaleje zima i mróz, w sercach wszystkich jest ciepło i sympatycznie.
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  Krótko o książkach:Polacy też swój cyberpunk mają

  Miłosz Cybowski

  Antologia polskiego cyberpunka
  

  
  Antologia polskiego cyberpunka to pięć historii prezentujących różnorodne podejście do głównego tematu i tak samo różnorodną jakość.
Ekstrakt: 60%
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Otwierające zbiór Serce strzygi Roberta M. Wegnera to całkiem niezła historia o polowaniu na duchy, czyli  w nomenklaturze świata przedstawionego  sztuczne inteligencje, które wyrwały się na wolność i zaczęły sprawiać kłopoty w sieci i poza nią. Może dziwić łatwość, z jaką zaprawieni w boju pogromcy rozwiązują postawione przed nimi problemy, a także końcowe deus ex machina będące jednocześnie głównym twistem fabularnym historii. 1990 Łukasza Orbitowskiego to tak na dobrą sprawę wariacja na temat często pojawiający się w twórczości tego autora, czyli opowieść o Krakowie ostatniej dekady ubiegłego wieku. Gdzie w tym cyberpunk? No cóż, na niego trzeba trochę poczekać, bo zostaje on zaprezentowany dopiero pod sam koniec i to wcale nie w najlepszy z możliwych sposobów.
Pastuch Pawła Majki to bez dwóch zdań najlepsze opowiadanie z całego zbioru, w którym wątki cyberpunkowe wymieszano z powrotem do sarmackich tradycji przedstawionych ze swadą i przerysowaniem. Nie należy zrażać się chaotycznym początkiem, historia w bardzo przemyślany sposób zmierza do interesującej konfrontacji i niełatwych pytań o człowieczeństwo. Podobne pytania pojawiają się także u pozostałych autorów, ale sposób w jaki przedstawił je u siebie Majka jest najbardziej uderzający, szczególnie w połączeniu z zarysowaną grubą kreską wizją świata przyszłości.
Nie sposób oprzeć się wrażeniu, że Tobiasz Piątkowski w Śmierci Łucznika sporo czerpał z powieści Gibsona Graf Zero. Oto bowiem pracownica amerykańskiej korporacji przybywa do Polski, by ocenić wartość tajemniczego znaleziska. Szkoda tylko, że stopniowo budowane napięcie później gdzieś ulatuje i akcja zostaje ucięta zanim na dobre zdoła się rozwinąć. Kończący zbiór tekst Roberta J. Szmidta Śmierć to nie koniec jest ze wszystkich najsłabszy, najbardziej przegadany i jednocześnie zdecydowanie zbyt długi. Większość akcji opiera się na dialogach, w których główna bohaterka co rusz dowodzi swojej bystrości i twardzielskości, a w przerwach dokonuje zaskakujących odkryć i jest zawsze o krok przed swoimi towarzyszami. Zawiłe zwroty akcji średnio angażują, bo przecież nawet samymi bohaterami trudno się tu przejmować.
Zdecydowanie na plus należy zaliczyć pomysłowość wszystkich pięciu autorów  nie tylko zdołali oni uniknąć sztampy i nadmiaru odniesień do klasyki gatunku, ale też w większości przypadków wykreowali całkiem znośne wersje cyberpunkowej przyszłości Polski. W ostatecznym rozrachunku jest to jednak jednorazowa i niezapadająca w pamięć lektura.
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  Przeczytaj to jeszcze raz:Kraj strachów dziecinnych

  Dawid Kantor

  Dan Simmons Letnia noc
  

  
  Idąc tropem Stephena Kinga, Dan Simmons w Letniej nocy kreśli kameralne amerykańskie miasteczko z dziećmi jako bohaterami i grozą w tle. Autor Terroru i tym razem stworzył znakomity horror, choć radykalnie różny od tego zlokalizowanego w lodach Arktyki.
Ekstrakt: 80%
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Moda na odwoływanie się w popkulturze do sentymentu odbiorcy trwa w najlepsze. Znakomite recenzje zbiera wracający po niemal 30 latach Top Gun: Maverick, na Netfliksie debiutuje właśnie kolejny sezon opartego w znacznym stopniu na tęsknocie za latami 80 Stranger Things, a za rogiem czają się kolejne seriale z uniwersum Gwiezdnych Wojen, Władcy Pierścieni i Gry o Tron. Patrząc na półki z literaturą już na pierwszy rzut oka można znaleźć przynajmniej kilka świeżych wznowień, a wśród gier jak grzyby po deszczu mnożą się wszelakie remastery i odświeżone wydania. Trend nie tylko jest remedium na braki nowych treści  przecież łatwiej odnowić grafikę do gry niż na nowo wymyślać rozgrywkę, fabułę i klimat, ale również bazuje na nostalgii związanej z okresem dzieciństwa potencjalnego odbiorcy. Im bardziej niespokojne i mroczne czasy, tym silniejsza pojawia się w człowieku tęsknota za zmitologizowanym domem rodzinnym i błogimi czasami beztroski, ich smakami, filmami, muzyką i nawet technicznymi oznakami epoki.
Siłę tej tęsknoty za dzieciństwem, w nowoczesnej kulturze, zrozumiał już na początku lat 90 Dan Simmons i od razu wykorzystał ją w stopniu kompletnym. Akcja Letniej nocy rozgrywa się w Elm Haven  małym miasteczku zatopionym gdzieś wśród oceanów zboża stanu Illinois, w latach 60 XX wieku. Paczka dwunastolatków przeżywa ostatnie zakończenie roku szkolnego w przepastnym gmachu szkoły Old Central, przeznaczonym do rozbiórki ze względu na swój wiek i nieadekwatną do miasteczka wielkość. Jednak zamiast cieszyć się beztroską wakacji, dzieci stopniowo orientują się, że w ich okolicy dzieje się coś dziwnego  a to śledzi kogoś dziwna postać w mundurze, a to znika jeden uczniów ze szkoły. W końcu na scenę wjeżdżają żywe trupy i ogromne robale rodem ze slapstickowych horrorów lat 90, co nie do końca przeraża nawet same dzieciaki. Do momentu, aż zaczyna się robić jeszcze bardziej mrocznie i Simmons zrywa ze sztafażem grozy dla nastolatków.
Letnia noc zdecydowanie nie jest powieścią dla młodzieży. Niektóre opisy bywają dość brutalne, a i główny straszak odwołuje się do elementów kultury, które są obce większości młodszych czytelników. Przede wszystkim jednak Simmons napisał Letnią noc, celując we właściwą dojrzałości tęsknotę za dzieciństwem, beztroską i niesplamioną doświadczeniem przyjaźnią. Powieść zawiera tak sugestywne i długie sekwencje zabaw w terenie, gry w baseball, opisów domowego zacisza z głosem rodziców w tle, że czytelnik, chcąc nie chcąc, wraca do własnych wspomnień i zanurza się w wykreowanej atmosferze. Fabuła Letniej nocy rozgrywa się w amerykańskich latach 60. XX wieku i od czasu do czasu na kartach powieści przewijają się ówczesne wydarzenia, jak choćby start Kennedyego w wyborach prezydenckich czy wystrzelenie pierwszego satelity. Jednak rozpowszechnienie tego okresu w kulturze i skupienie autora na uniwersalnych aspektach dzieciństwa, czyni z Letniej nocy powieść oddziałującą na dorosłych z taką samą siłą niezależnie od lokalizacji ich wspomnień. Przejawia się ona szczególnie mocno w momentach inicjacji, w pojawiających się pierwszych echach dojrzewania  kiedy bohaterowie odczuwają już przemijanie okresu beztroski. Choćby w sytuacji kiedy przychodzi im brać odpowiedzialność za młodsze rodzeństwo, czy wybierać zawodową drogę.
Przy lekturze można się niejednokrotnie zachwycić tym, jak autor opisał dzieciństwo i jak łatwo odszukał drogę do miejsc, które w głowie dorosłego człowieka zdają się zakopane gdzieś poza obszarem swobodnie dostępnych wspomnień i wrażeń. Czytelnik zadaje sobie pytanie: jak autor to zrobił, jak trafił w te niedostępne zakątki pamięci? Odpowiedź staje się prosta, gdy spojrzy się na biografię Simmonsa  urodzony w Peorii na środkowym zachodzie (miasto nieustannie przewija się na kartach Letniej nocy), pracował do czasu rozpoczęcia kariery pisarskiej jako nauczyciel w szkole podstawowej. To wyjaśnia jak łatwo trafił do kraju dziecinnych strachów przedstawionego na kartach recenzowanej powieści.
Simmons pisząc Letnią noc na pewno był daleki od swojej szczytowej literackiej formy, którą prezentował w Hyperionie czy Terrorze  brakuje tu jego niesamowitych pomysłów realizowanych z pieczołowitością i rozmachem, brakuje wyrafinowanej literackiej gry, na której zbudował suspens Drooda. Niemniej, założenie stworzenia powieści, w której szkolna historia przeplata się z konwencją horroru, autor spełnił bezbłędnie  stworzył (jak na dzieci) wyrazistych bohaterów, napisał książkę jak lekką szkolną historię, ale zmieścił tam brutalność i odrobinę poważnej grozy. Wszystko to sprawia, że Letnią noc czyta się świetnie, ale jak na powieść Simmonsa, jest to utwór zaledwie przeciętny.
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  Krótko o książkach:Siła więzi

  Joanna Kapica-Curzytek

  Anna Bichalska Kufer tajemnic
  

  
  Kufer tajemnic to powieść obyczajowa osnuta wokół motywu odkrywania rodzinnych tajemnic. Powieść pozwala też dostrzec, jak bardzo w ciągu ostatnich dziesięcioleci zmieniło się życie kobiet.
Ekstrakt: 60%
[image: Kufer tajemnic]
Magdalena jest młodą mamą, prowadzi nieźle prosperującą księgarnię. Spełnia się w macierzyństwie, choć ma pewne kompleksy i chciałaby wyglądać bardziej atrakcyjnie. Wydaje się, że jej związek z Szymonem jest szczęśliwy, ale akurat ostatnio coś zaczyna się sypać. Aby oderwać się od pesymistycznych myśli (a także odpocząć od  codziennej rutyny związanej z opieką nad córeczką), kobieta postanawia uporządkować strych. Tam znajduje zapomniany kufer. Zamknięte w nim przedmioty należały do młodej Stefanii, w przeszłości związanej z rodziną Magdy. Ślad po niej urywa się w 1937 roku.  Znalezisko budzi wielkie emocje także dlatego, że dołączony jest do niego również list od nieżyjącej już matki Magdy.
Jak wyjaśnić tajemnice sprzed tylu lat? Na szczęście Magda ma kogo się o to zapytać. Żyje nie tylko rodzona babcia, ale i przyszywane wiekowe przyjaciółki rodziny. Na jaw wychodzi coraz więcej nowych faktów. Powieść napisana jest w dwóch perspektywach czasowych  oprócz narracji samej Magdy mamy także opis historii życia Stefanii. 
Anna Bichalska wykreowała sympatyczny klimat wakacji na wsi, kojarzących się z dzieciństwem i poczuciem bezpieczeństwa. Rodzinna tajemnica sprawia, że na pierwszy plan wysuwają się głosy seniorek i ich historie, w ciekawy sposób łączące przeszłość z teraźniejszością. Dostrzegamy, jak inne były przed laty życiowe szanse i możliwości kobiet, jak odmienna była obyczajowość i to, co paniom wypadało robić. 
Książkę czyta się bez wysiłku, autorka ma sprawne i lekkie pióro. Jednak pod koniec wkrada się trochę chaosu, bo nakładają się na siebie (i chwilami zagłuszają) dwie rodzinne tajemnice  dwa wątki, które autorka zdecydowała się poprowadzić. Być może trochę zbyt obszernie została opisana historia znajomości Magdy i Szymona. W Kufrze tajemnic znajdziemy za to ciekawy sposób na przezwyciężenie kryzysu w związku. Nie zawsze musi to być karczemna kłótnia, odcinająca wszystkie drogi odwrotu. Zakończenie pozostawia nas z wielką wiarą w siłę więzi między kobietami należącymi do różnych pokoleń. Wtedy niestraszne są, tak jak dla Magdy, trudy macierzyństwa, również ocena samej siebie jest pozytywna.




Tytuł: Kufer tajemnic
Data wydania: 20 października 2021
Autor: Anna Bichalska
Wydawca:  HarperCollins Polska
ISBN: 978-83-276-7634-4
Format: 448s. 145×215mm
Cena: 39,99
Gatunek: obyczajowa
Zobacz w: Kulturowskazie
Ekstrakt: 60%
  



  
  
  
  
  Magazyn Esensja - Magazyn Esensja nr 7 (CCXIX) wrzesień 2022
  




  
  

  Przeczytaj to jeszcze raz:Pierwsze koty to znaczy psy  za płoty

  Sebastian Chosiński

  Georges Simenon Żółty pies
  

  
  Choć zdecydowaną większość swoich śledztw komisarz Maigret prowadził w Paryżu, to jednak od czasu do czasu Georges Simenon wysyłał go także na prowincję. W Żółtym psie policjantowi ze stolicy przychodzi rozwikłać zagadkę dziwnych i niebezpiecznych zdarzeń rozgrywających się w leżącym nad Atlantykiem miasteczku Concarneau.
Ekstrakt: 60%
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Początki zazwyczaj bywają trudne. Nie ma się więc co dziwić, że wśród najwcześniejszych powieści Georgesa Simenona z komisarzem Julesem Maigretem w roli głównej nie od razu trafiają się arcydzieła. Na pewno jako nieco słabsze (ale i tak całkiem przyzwoite) na tle całego dorobku belgijskiego pisarza jawią się takie pozycje, jak Maigret w portowej kafejce (1931), Maigret i szaleniec (1932) czy Sprawa Saint-Fiacre (1932). Do tego grona należy dorzucić również Żółtego psa  powieść, która ukazała się jako czwarta w cyklu. Simenon napisał ją w marcu 1931 roku, mieszkając w hotelu La Michaudière w zamku Guigueville-sur-Essonne, niedaleko od Paryża, a do sprzedaży trafiła  nakładem wydawnictwa Fayard  już w kwietniu. Zadziwiające tempo nawet jak na prozaika rodem z Liège, który pod tym względem przyzwyczaił nas przecież do bicia wielu rekordów.
Ten pośpiech  zarówno twórczy, jak i wydawniczy  rzuca się tym razem w oczy. Bo chociaż od strony fabularnej w zasadzie wszystko się w Żółtym psie spina, to jednak ewidentnie brakuje haczyka  czegoś, co sprawiałoby, że po latach czytelnik chciałby wrócić akurat do tej pozycji. Może gdyby Simenon tak bardzo się nie spieszył, gdyby redaktor z Fayarda przyczepił się co do niektórych rozwiązań fabularnych i zaproponował inne, bardziej skomplikowane, a jednocześnie bliższe rzeczywistości  dzisiaj wspominalibyśmy o tej odsłonie serii jako jednej z ciekawszych. Trudno! Zresztą nie ma co za bardzo narzekać, bo przecież i tak jest sporo innych powieści z Maigretem, które są w stanie zaspokoić nawet najbardziej wyrafinowane literackie gusta.
Ciekawy jest portret Maigreta, jaki Simenon kreśli w tej właśnie powieści. Można odnieść wrażenie, że komisarz jest wyjątkowo gburowaty i niechętnie nastawiony zarówno do swoich policyjnych współpracowników, jak i osób, wśród których prowadzi dochodzenie. W pewnym sensie można go zresztą zrozumieć. Śledztwo toczy się bowiem nie w Paryżu, lecz w nadatlantyckim miasteczku-porcie Concarneau (w Bretanii). Jak tam trafił? Otóż miesiąc wcześniej został oddelegowany (on sam zapewne uznał to za rodzaj zesłania) ze stolicy do Rennes, aby tam podjąć się reorganizacji miejscowej Lotnej Brygady. A że to ten sam region administracyjny, jest całkiem zrozumiałe, że to Maigreta wysłano do wyjaśnienia dziwnego zdarzenia, jakie miało miejsce w Concarneau w piątkowy wieczór 7 listopada. Przesympatyczny i niezwykle lubiany hurtownik win Mostaguen po wyjściu z kafejki w hotelu Admirał zatrzymał się w progu stojącego obok w tym momencie opuszczonego i przeznaczonego do sprzedaży domu, aby zapalić papierosa. W tym momencie z wnętrza budynku przez otwór w drzwiach na listy padł strzał.
Mostaguen trafiony w brzuch wylądował w szpitalu. Rana na szczęście nie okazała się śmiertelna. Ale i tak wywołało to popłoch wśród mieszkańców i wielkie obawy mera, który dzięki swoim wpływom w rządzie sprawił, że do Concarneau przysłano właśnie Maigreta. A gwoli ścisłości: Maigreta i młodego inspektora Leroya, z którym komisarz do tej pory nie miał jeszcze okazji współpracować, co jest kolejnym powodem jego niezadowolenia (lubi się on bowiem otaczać sprawdzonymi ludźmi). Od razu po pojawieniu się w miasteczku przybysz z Paryża (choć via Rennes) trafia do Admirała, a tam z szeroko otwartymi ramionami przyjmują go stali bywalcy baru i prawie że naoczni świadkowie dramatycznego wydarzenia  dziennikarz Jean Servières, doktor Ernest Michoux (mimo że jest lekarzem, nie praktykuje, ale zajmuje się handlem nieruchomościami) oraz znany ze swego hulaszczego trybu życia Yves Le Pommeret. Ich spotkanie z komisarzem nieomal kończy się kolejną tragedią; w ostatniej chwili przed wypiciem wina Michoux dostrzega w swoim kieliszku dziwny osad. Jego podejrzenia potwierdza, przebadawszy ciecz, miejscowy aptekarz  to strychnina, którą ktoś dosypał do trunków, jakie wspomniana trójka wypija w lokalu każdego wieczora.
Nastrój momentalnie siada. Dodatkowo psuje go wałęsający się od kilku dni po mieście wielki pies o żółtej sierści, który bezczelnie pakuje się do hotelu i siada przy barze, obok kelnerki Emmy. Z jakiegoś powodu z największym przestrachem reaguje na zwierzę doktor Michoux. Jest wystraszony do tego stopnia, że postanawia nie wracać do swojej willi i spędzić tę noc w hotelu. Rano okazuje się natomiast, że ktoś uprowadził, a może nawet zamordował Servièresa. W tych okolicznościach spokojnych dotąd mieszkańców Concarneau ogarnia psychoza. Mer naciska i grozi Maigretowi, a ten zdaje się zupełnie nie przejmować całą sytuacją. Po prostu robi swoje. Tyle że robi to w sposób mniej typowy niż zazwyczaj. Jak to rozumieć? Nie mogąc zaufać ludziom kompletnie sobie nieznanym, komisarz praktycznie wszystko zachowuje dla siebie; w efekcie czytelnik dostaje nadzwyczaj mało informacji na temat dochodzenia. Gdyby się okazało, że dla kogoś jest to jedyna powieść z Maigretem, jaką przeczytał, prawdopodobnie nigdy nie pojąłby fenomenu tej postaci.
Nie przekonuje też tytułowy żółty pies, który zdaje się być niezbyt widowiskowo wydumanym elementem, za sprawą którego Georges Simenon postanowił połączyć obecne wydarzenia zachodzące w Concarneau z tymi sprzed lat. Jak bowiem można się domyślać, rozwiązanie zagadki kryje się w niezbyt chwalebnej przeszłości któregoś z mieszkańców miasta. W kontekście powyższych uwag dziwić może fakt, że po Żółtego psa aż czterokrotnie sięgali filmowcy. Po raz pierwszy niemal od razu po wydaniu, to jest w 1932 roku (w komisarza wcielił się wówczas Abel Tarride); po wojnie z kolei dwa razy przenosili go na ekran Francuzi (w obu wersjach  jednej czarno-białej, drugiej kolorowej  zagrał Jean Richard) i Ukraińcy (w 1993 roku w Zakładnikach strachu legendarny policjant miał twarz Jurija Jewsiukowa).
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  Historia zatoczyła koło

  Joanna Kapica-Curzytek

  Gerdien Verschoor Dziewczyna i Uczony
  

  
  W znakomitej książce Dziewczyna i Uczony fascynujące losy dwóch obrazów przenikają się z dramatycznymi biografiami ludzi i przeszłością państw. Historia Europy została tu opowiedziana przez pryzmat historii sztuki.
Ekstrakt: 90%
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W 1994 roku Karolina Lanckorońska przekazała Zamkowi Królewskiemu w Warszawie i krakowskiemu Wawelowi około 150 dzieł sztuki należących do jej rodzinnej kolekcji. Tak oto po dwustu latach historia zatoczyła koło: do Warszawy powróciło osiemnaście obrazów z kolekcji Stanisława Augusta, w tym dwa cenne płótna Rembrandta z 1641 roku: Dziewczyna w ramie obrazu oraz Uczony przy pulpicie. Był to akt patriotyzmu arystokratki i historyczki sztuki, jej dar złożony wolnej wreszcie Polsce, w której po zakończeniu drugiej wojny światowej nie było dane jej zamieszkać.
To wydarzenie jest dla Gerdien Verschoor, autorki książki, punktem wyjścia, aby pasjonująco opowiedzieć o liczącej prawie czterysta lat historii obu obrazów. Zaczyna od samego początku, a więc od ich powstania w pracowni Rembrandta, malarza niderlandzkiego zaliczanego do najwybitniejszych artystów świata. Z czasem znalazły się one w kolekcji ostatniego króla Polski. Po jego śmierci zakupił je do swoich zbiorów jeden z przodków rodu Lanckorońskich. Szczególnie dramatyczne były losy obu malowideł w okresie drugiej wojny światowej  rodzina utraciła większość swoich majątków na Kresach, rozproszeniu uległo też dużo ruchomości, także dzieł sztuki. Zapobiegliwość rodzeństwa Lanckorońskich pozwoliła uchronić oba Rembrandty od zaginięcia lub  w najlepszym razie  od zarekwirowania ich przez hitlerowców.
Książka została napisana w pierwszej kolejności dla czytelników zagranicznych, o czym warto pamiętać, jeśli będziemy mieć wrażenie, że jest tu dużo faktów dotyczących historii naszego kraju, które wydają się oczywiste i powszechnie nam znane. To absolutnie nie przeszkadza w wysokiej ocenie Dziewczyny i Uczonego  napisanej ciekawie, z wielką znajomością rzeczy i z pasją, która udziela się czytelnikom. Już sam zamysł tej publikacji (wyróżniającej się nieocenionymi walorami edukacyjnymi) zasługuje na uwagę i docenienie.
Mamy okazję zapoznać się między innymi z ciekawie nakreśloną sylwetką Karola Lanckorońskiego, którego życie prywatne było naznaczone dramatyczną stratą. Na pierwszy plan w książce wysuwa się postać jego córki Karoliny Lanckorońskiej. Jej bowiem zawdzięczamy to, że dwa cenne płótna Rembrandta znalazły się ponownie w Warszawie. Historyczka sztuki, żołnierz Armii Krajowej, więźniarka Ravensbrück, działaczka polonijna  Gerdien Verschoor nie pominęła żadnego rozdziału życia wybitnej polskiej patriotki. Autorce udało się pokazać Karolinę Lanckorońską jako osobę, na której losy ogromny wpływ wywarły wydarzenia polityczne (przede wszystkim obie wojny światowe), ale przede wszystkim  Europejkę. W tym miejscu mogę jeszcze dodać pewien nieodnotowany w książce szczegół: otóż wujem Karoliny Lanckorońskiej (bratem jej matki) był hrabia Karl Max Lichnowsky, w miesiącach poprzedzających pierwszą wojnę światową  niemiecki ambasador w Londynie, który do ostatnich dni jako dyplomata aktywnie usiłował zapobiec wybuchowi konfliktu zbrojnego na naszym kontynencie[bookmark: a1]1).
Szczególnie dramatyczne były losy Karoliny Lanckorońskiej jako więźniarki Ravensbrück podczas drugiej wojny. I ten okres w swoim życiu potrafiła ona twórczo wykorzystać: wygłaszała wykłady z historii sztuki i literatury, co miało ogromne znaczenie dla podtrzymania morale wśród uwięzionych kobiet. Starała się też zapamiętywać jak najwięcej szczegółów dotyczących realiów panujących w obozie, co po wojnie miało znaczenie w dokumentowaniu zbrodni hitlerowców. Swoje Wspomnienia wojenne wydała jednak dopiero w 2001 roku (miała wtedy 103 lata!), a książka była nominowana rok późnej do Nagrody Literackiej Nike. W pełni zgadzam się z autorką, która podkreśla w swojej publikacji, że Karolina Lanckorońska zasługuje na wyczerpującą biografię.
Dziewczyny i Uczonego nie mogła napisać inna osoba, jak Gerdien Verschoor. Autorka jest historyczką sztuki i pisarką. Doktoryzowała się w Instytucie Sztuki PAN w Warszawie, wiele lat mieszkała w Polsce, była też attaché kulturalnym Ambasadzie Królestwa Niderlandów w Warszawie. W jej książce wspaniale przenikają się i łączą elementy historii Niderlandów oraz Polski.
Oba obrazy Rembrandta są nadal poddawane badaniom, ale już w 2006 roku ostatecznie potwierdzono ich autentyczność. Dziewczyna w ramie obrazu oraz Uczony przy pulpicie były ważnymi obiektami wystawy w amsterdamskim Rembrandthuis, Domu Rembrandta, zorganizowanej z okazji czterechsetnej rocznicy urodzin niderlandzkiego artysty. Oba cenne dzieła są obecnie własnością narodu polskiego, ale należą także do całej Europy. Warto pamiętać, że sztuka jest ważnym elementem, dzięki któremu mieszkańcy naszego kontynentu mogą odkrywać to, co dla nich wspólne. Przekonuje o tym świetna książka Dziewczyna i Uczony.

[bookmark: a1t]1) Karl Max Lichnowsky, Meine Londoner Mission, 1912-1914, New York, 1918.
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  PRL w kryminale:Para mieszana, mocno zakochana

  Sebastian Chosiński

  Władysław Krupiński Skazałeś ją na śmierć
  

  
  Władysław Krupka lubił kapitana Mirskiego i parokrotnie powracał do tej postaci (będącej zresztą literackim alter ego komiksowego Jana Żbika). Pisząc powieść Skazałeś ją na śmierć, doszedł jednak do wniosku, że prawdopodobnie nie poradzi on sobie w walce z imperialistyczną siatką szpiegowską, więc postanowił dorzucić mu do pomocy bohatera z jeszcze wyższej półki  kapitana Wojciecha Mireckiego z kontrwywiadu Służby Bezpieczeństwa.
Ekstrakt: 30%
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Najlepszym elementem powieści Skazałeś ją na śmierć Władysława Krupki (ponownie ukrytego pod pseudonimem Krupiński) jest jej tytuł. Swoją poetyką nawiązujący do tytułów  stylizowanych na anglosaskie  kryminałów Joego Alexa, czyli Macieja Słomczyńskiego, jak chociażby Śmierć mówi w moim imieniu, Powiem wam jak zginął czy Cisza jak ostatnie tchnienie. Niestety, na tym podobieństwa się kończą, ponieważ literacko Krupka nie dorasta mistrzowi do pięt. Choć na pewno, zasiadając do pisania, bardzo się starał. I prawdopodobnie tkwił nawet w przekonaniu, że stworzył coś wartościowego, w czym zapewne dodatkowo utwierdzał go fakt, że niemal od razu po premierze książka doczekała się kolejnych (stutysięcznych!) wydań. Nawet jeśli uznalibyśmy, że partyjna, bo będąca własnością PZPR, Krajowa Agencja Wydawnicza w ten sposób podlizywała się resortowi milicyjnemu, którego Krupka był przecież wpływowym funkcjonariuszem, to ktoś musiał te książki kupować, a więc pewnie i  w konsekwencji  czytać.
Co ciekawe, parę lat później autor przerobił fabułę swojego dzieła na scenariusz komiksu i tym sposobem powstały  powiązane sensacyjno-szpiegowską intrygą  cztery ostatnie zeszyty z serii Kapitan Żbik: «St. Marie» wychodzi w morze, Nie odebrany telegram, Ślady w lesie oraz Smutny finał (wszystkie z 1982 roku). Przy okazji Krupka dokonał jednak podmiany głównego bohatera, Żbikiem zastępując kapitana Mirskiego, znanego już chociażby z wydanej w serii Ewa wzywa 07 mikropowieści Celny strzał (1973). Oprócz tego nic się w zasadzie nie zmieniło. Kto czytał (i pamięta) komiks, ten może uznać, że zna także Skazałeś ją na śmierć. I tym sposobem ma prawo zaoszczędzić na czasie, nie czytając drugi raz tego samego.
Akcja powieści Władysława Krupki (1926-2019) rozgrywa się w Trójmieście, podobnie zresztą jak i Zabójstwa Thomasa Jonesa (1969) Aleksandra Minkowskiego vel Marcina Dora, z którym Skazałeś ją na śmierć ma wspólny punkt wyjścia. Na pokład zachodnioniemieckiego statku Neptun, który szykuje się właśnie do odpłynięcia do Hamburga, nie powraca jeden z marynarzy, dotąd uznawany za wzór rzetelności, zdyscyplinowania i fachowości  pomocnik maszynisty Hans Jurgen. Podobno po zejściu na ląd oznajmił kolegom, że musi spotkać się z kobietą i  zniknął. A pamiętać trzeba, że to specyficzny moment w dziejach PRL-u. Niby wciąż trwa zimna wojna, ale przecież od paru lat poprawiają się relacje pomiędzy władzami Polski Ludowej i Republiki Federalnej Niemiec. Nie może więc być tak, że w kraju rządzonym przez Edwarda Gierka bez śladu znikają cudzoziemcy. Warszawa naciska więc na Komendę Wojewódzką w Gdańsku, by prowadziła śledztwo mniej opieszale. Ba! śle nawet na Wybrzeże z odsieczą kapitana Mirskiego.
Krupka postarał się o to, by stworzyć Mirskiemu odpowiednią legendę. Charakteryzuje go więc następująco: Jego fachowość była szeroko znana jednostkom milicyjnym w kraju. Lubiano go przy tym za jego serdeczny stosunek do kolegów, za stwarzanie właściwej atmosfery przy pracy. Na marginesie: czy także macie wrażenie, że przytoczony fragment brzmi, jakby go żywcem wyjęto z raportu milicyjnego? Takim właśnie stylem pisał autor Skazałeś ją na śmierć  bez polotu i iskry bożej. Zresztą w kontekście etatu, jaki zajmował w Komendzie Głównej MO, iskra boża byłaby nawet bardzo nie na miejscu. Ale wracając do fabuły: jadąc na Wybrzeże Mirski postanawia po drodze zahaczyć o muzeum w Waśniewicach i odwiedzić panią kustosz Iwonę Rogalińską, którą poznał parę lat wcześniej, co zostało opisane przez Krupkę w Tajemnicy gotyckiej komnaty (także mającej swój odpowiednik komiksowy). Przy okazji możemy potwierdzić fakt, że główny bohater tamtej opowieści, nienazwany z imienia, i kapitan Mirski to ta sama postać.
Po dotarciu Mirskiego do Gdańska śledztwo zyskuje nowy impuls i niebawem pojawiają się tego efekty. Zostaje odnaleziony płaszcz marynarski Jurgena (na trójmiejskim bazarze), a jeszcze później  na terenie zakładu budowy maszyn  jego portfel z dokumentami i zdjęciami. Po nitce do kłębka milicji udaje się docierać do kolejnych osób, które mogą  z naciskiem na mogą  posiadać jakąś wiedzę. Przy okazji jednak wiele spraw się gmatwa. Choć przynajmniej jedna się krystalizuje: Mirski z czasem zyskuje pewność, że chodzi o szpiegostwo przemysłowe. Dlatego też do akcji zostaje włączony jeszcze jeden doświadczony oficer resortu  to kapitan Wojciech Mirecki ze Służby Bezpieczeństwa. I znów nie powinno nas to specjalnie dziwić. Tak jak w Związku Radzieckim po dojściu do władzy Leonida Breżniewa zaczął się powolny proces przywracania chwały Józefowi Stalinowi, tak w Polsce za czasów Gierka rehabilitowano pewne elementy ustroju sprzed 1956 roku, aczkolwiek robiono to w dużo strawniejszej dla społeczeństwa formie. Nie jest przypadkiem, że w 1974 roku hucznie obchodzono 30-lecie MO i SB, a esbecy stawali się pozytywnymi postaciami w literaturze i filmach.
Udział w dochodzeniu Mireckiego, który wyrasta na jeszcze większego superbohatera niż Mirski, z perspektywy czasu sprawia, że powieść Krupki jest bardziej kuriozalna niż byłaby bez postaci esbeka. Ale może autor doszedł do wniosku, że bez niego nie dopnie fabuły. W pewnym momencie tak bowiem ją zagmatwał, że można było mieć o to realne obawy. Postępujący regulaminowo Mirski musiałby długo dreptać wokół sprawy, zanim by w końcu coś rozwikłał, za to działający bez oglądania się na obowiązujące prawo  któż bowiem mógł mu czegoś zabronić?  Mirecki pozwalał sobie wybierać drogę na skróty. Jakaś prowokacja? Czemu nie. Dać komuś w mordę? Ooo, z prawdziwą przyjemnością. Wszystko ku chwale ludowej ojczyzny! Przykładny milicjant to przy rozsadzanym przez energię bezpieczniaku grzeczny chłopiec ze szkółki niedzielnej. Nic więc dziwnego, że dopiero jego szczery, socjalistyczny zapał pozwala na ujęcie groźnych szpiegów.
Ach! na koniec należy jeszcze wyjaśnić, że tytuł recenzji jest parafrazą refrenu piosenki zespołu L-4 Super para, która była wielkim przebojem w 1984 roku.
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  Mała Esensja:Na moją drapaczkę!

  Joanna Kapica-Curzytek

  Frauke Scheunemann Kot Winston. Agent pod przykrywką
  

  
  Piąte spotkanie z tytułowym bohaterem książki Kot Winston. Agent pod przykrywką przynosi nam zapis szeroko zakrojonego dochodzenia w parku rozrywki. Złoczyńcy nie mają żadnych szans w potyczce z doświadczonym kocim śledczym!
Ekstrakt: 80%
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Cała rodzina z ulicy Ogrodowej wybiera się na weekend do parku rozrywki, gdzie każdy znajdzie niejedną atrakcję dla siebie. Nastoletnia Daria wyjeżdża też wspólnie z Paulą i Tomkiem, jej najbliższymi przyjaciółmi, z którymi przyszło jej rozwiązać niejedną kryminalną zagadkę (czytaliśmy o nich w tomach: Tajna misja, Mruczący agent, Polowanie na rabusiów oraz Na tropie truciciela). To nie jest taki zwykły wyjazd. Stanisław, właściciel Winstona, ma przede wszystkim wielką nadzieję, że w luźniejszej atmosferze znajdzie właściwy moment na poważną rozmowę z Anną. Pewien kosztowny drobiazg w jego kieszeni powinien zmienić relacje między nimi
Niewiele brakowałoby, a Winston mógłby nie być świadkiem tych przełomowych wydarzeń. Według pierwotnego planu, miał on znaleźć się w hotelu dla zwierząt na czas wyjazdu jego opiekunów. Tyle, że jeśli chodzi o naszego kota, często w ostatniej chwili zachodzą nieprzewidziane okoliczności. I tak się stało tym razem.
Okazuje się, że park rozrywki wcale nie jest takim zabawowym i relaksującym miejscem, jak byśmy sobie wyobrażali. Dzieją się tutaj dziwne i złe rzeczy: otóż przyjezdni są okradani. Kim są złodzieje? Tego nie wiadomo, ale kot Winston i jego nastoletni przyjaciele  jak to profesjonaliści  zabierają się za rozwikłanie zagadki systematycznie i konsekwentnie. Po nitce do kłębka  czyli od klauna do Więcej nie zdradzę, ale oddam głos głównemu bohaterowi: Na moją drapaczkę! [] Dojdę do prawdy. I dysponuję idealnym kamuflażem, chwali się Winston.
Nasz koci bohater będzie musiał zapłacić szczególnie wysoką cenę za chęć odkrycia, kto stoi za serią tych złych zdarzeń. Niespodziewanie dla siebie Winston zostanie cyrkowym kotem, zmuszonym do wykonywania akrobatycznych popisów nawet z narażeniem życia, a już na pewno pod groźbą przypalenia ogonka. (To przy okazji niezły pretekst, aby z młodymi czytelnikami porozmawiać o wykorzystywaniu zwierząt w cyrku, co na szczęście zdarza się już coraz rzadziej). Showbiznes rządzi się swoimi prawami i nie ma tu taryfy ulgowej  kto chce jeść, musi sobie na to solidnie zapracować.
Winston poznaje międzynarodowe towarzystwo, rozbrzmiewają tu języki: włoski i angielski, a nasz kot świetnie się tutaj odnajduje. Ma szeroko otwarte oczy i uszy i z uwagą przygląda się ludziom, co oczywiście zaprocentuje i pozwoli wskazać winnych serii kradzieży. Dowiemy się także, czy plany pana Stanisława wobec Anny się spełnią. Przy okazji też warto bacznie śledzić, co nowego u babuszki (mamy Anny), bo rozwój sytuacji przyniesie rzeczy absolutnie niespodziewane.
Szybka akcja, pełna nieoczekiwanych zwrotów i mnóstwo zabawnych sytuacji  to bezsprzecznie zalety tej historii. Frauke Scheunemann stawia na bezpretensjonalny humor, wpleciony w sensacyjny wątek. Kot Winston jest wyrazistym, inteligentnym bohaterem i ma wielką szansę podbić serca czytelników i czytelniczek, jeśli oczywiście nie zdołał jeszcze tego uczynić przy okazji poprzednich części. Po książkę Kot Winston. Agent pod przykrywką można sięgnąć bez znajomości poprzednich tomów, ale podpowiem, że naprawdę warto się z nimi zapoznać, aby w pełni cieszyć się lekturą.
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  Przeczytaj to jeszcze raz:Pomiędzy jednym a drugim kuflem leczniczej wody

  Sebastian Chosiński

  Georges Simenon Maigret w Vichy
  

  
  Do Vichy jeździ się po to, aby odpoczywać i popijać lecznicze wody. Skoro tam właśnie Georges Simenon wysłał Maigreta, oznacza to, że z jego organizmem nie jest najlepiej. I nic w tym dziwnego  trzydzieści lat policyjnej pracy musi odbić się na zdrowiu. Po tygodniu pobytu w uzdrowisku policjant z Paryża dowiaduje się o śmierci kobiety, którą codziennie spotykał podczas spacerów. Jak myślicie, wytrzyma czy zaangażuje się w śledztwo?
Ekstrakt: 90%
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Vichy to niewielkie (obecnie liczące około dwudziestu pięciu tysięcy mieszkańców) miasteczko leżące w samym sercu Francji. Już w czasach rzymskich osada znana była z gorących źródeł, do których przybywali kuracjusze. Największy rozkwit uzdrowisko przeżyło jednak dopiero w drugiej połowie XIX wieku, w dużej mierze za sprawą cesarza Napoleona III, który uregulował bieg rzeki Allier i rozbudował miasto. Niestety, w czasie drugiej wojny światowej stało się ono siedzibą kolaborującego z nazistami rządu marszałka Philippea Petaina i premiera Pierrea Lavala, w efekcie czego dzisiaj  oprócz bycia kurortem  Vichy kojarzy się głównie z najmroczniejszą i najbardziej haniebną kartą w dwudziestowiecznej historii Francji. Komisarz Maigret urodził się zaledwie kilkadziesiąt kilometrów od słynnego uzdrowiska, ale  jak sam przyznał  w dzieciństwie i młodości nigdy w nim nie był. Dopiero jako dojrzały, pięćdziesięciotrzyletni mężczyzna został tam wysłany przez zaprzyjaźnionego lekarza, doktora Pardona. I taki właśnie jest punkt wyjścia fabuły jednej z ostatnich (sześćdziesiątej siódmej na siedemdziesiąt pięć) powieści o paryskim policjancie.
Każdy, kto przeczytał choć kilka powieści Georgesa Simenona z Maigretem w roli głównej, wie, że Maigretowie przyjaźnią się z doktorem Pardonem i jego żoną. Że raz w miesiącu idą do nich na proszoną kolację, na którą gospodyni przygotowuje jedno z ulubionych dań komisarza. Tym razem jednak kolacja nie przebiega tak jak zazwyczaj; komisarzowi brakuje bowiem apetytu, jest ociężały. Pardon, jak na lekarza przystało, prosi go do swego gabinetu na badanie. Bez obecności żony wzięty na spytki policjant przyznaje się do ucisku w żołądku, boleści w klatce piersiowej. Nie jest już młody, przekroczył pięćdziesiątkę, a pracę ma wyjątkowo męczącą i stresującą. Jakby tego było mało, francuska Policja Kryminalna przechodzi ostatnimi czasy reorganizację, co jest powodem dodatkowego zdenerwowania jej funkcjonariuszy. Maigretowi trudno też przypomnieć sobie, kiedy ostatnio odpoczywał z dala od Paryża (być może było to jedenaście lat wcześniej, co Simenon opisał w powieści Maigret się bawi).
Diagnoza Pardona jest jednoznaczna: odpoczynek! Wysyła więc komisarza na trzy tygodnie do Vichy pod kuratelę swego młodszego kolegi po fachu, doktora Riana. Razem z Maigretem jedzie też jego żona. Zatrzymują się w hotelu i niemal całe dnie spędzają na słodkim nicnierobieniu. Przyjmuje ono postać częstych spacerów i popijania  o określonej porze dnia  wód zdrojowych. Chodzą też na koncerty muzyczne, dużo rozmawiają i obserwują ludzi. Ich uwagę przykuwa zwłaszcza jedna osoba, którą nazywają liliową damą. To kobieta pod pięćdziesiątkę, ubrana w liliową sukienkę, z białym kapeluszem na głowie i tego samego koloru szalikiem na szyi. Po kilku dniach jest już ona stałym elementem rozmów Maigretów, aż pewnego dnia komisarz czyta w regionalnej gazecie, że poprzedniej nocy została zamordowana. W prasie podano również, że śledztwo poprowadzi przysłany z Clermont-Ferrand szef tamtejszej policji, inspektor Désiré Lecœur, który piętnaście lat temu był jednym z najlepszych współpracowników Maigreta na Quai des Orfèvres.
Zadziwiający zbieg okoliczności! Lecœur także dowiaduje się, że Maigret przebywa w Vichy i kiedy zauważa go na ulicy w pobliżu domu ofiary  zaprasza do środka. Uduszoną kobietą jest mieszkająca w najsłynniejszym uzdrowisku Francji od dekady czterdziestoośmioletnia Hélène Lange. Nigdzie nie pracowała, choć od dziesięciu lat wynajmowała w sezonie pokoje kuracjuszom. Żyła samotnie, nikogo do siebie nie zapraszała, z nikim nie utrzymywała stosunków towarzyskich. Na pozór nadzwyczaj spokojna osoba, która mogła paść albo ofiarą szaleńca, albo złodzieja. Tyle że nie została zgwałcona (nie podjęto nawet takiej próby) ani okradziona (choć napastnik czegoś usilnie w jej mieszkaniu poszukiwał). Niewidoczny na pierwszy rzut oka brak motywu jest dla Lecœura i Maigreta informacją, że trzeba szukać głębiej, w odległej przeszłości zamordowanej. Jeszcze w czasach sprzed jej przeprowadzki do Vichy.
Od tego dnia komisarz dzieli swój dzień z jednej strony na obowiązki kuracjusza (zależy mu w końcu na poprawie zdrowia), z drugiej  stara się pomóc dawnemu podwładnemu. Choć nie ingeruje bezpośrednio w śledztwo. Zresztą nie musi, Lecœur okazuje się bowiem nadzwyczaj zdolnym i inteligentnym policjantem. Mimo że najważniejszym pytaniem, jakie zadają sobie śledczy, jest to dotyczące tożsamości sprawcy, pozorny brak motywu utrudnia im znalezienie odpowiedzi. I wtedy Maigret zastanawia się nad pewną, zdawałoby się, oczywistą i banalną rzeczą: Dlaczego Hélène Lange zginęła właśnie tego dnia? Czemu nie stało się to miesiąc wcześniej czy miesiąc później? Musiało zaistnieć coś nadzwyczajnego. Połączywszy to przekonanie ze specyfiką miasta, które każdego roku odwiedza tysiące kuracjuszy, komisarz dochodzi do wniosku, że kobieta zginęła teraz, bo właśnie w tym momencie w Vichy pojawił się człowiek, który miał z nią nieuregulowane rachunki. A to kolejna przesłanka ku temu, by przyczyn śmierci właścicielki willi szukać w jej przeszłości.
Mordercy w powieściach Simenona rzadko są ludźmi do cna zdeprawowanymi, typami spod ciemnej gwiazdy; często to ludzie, których do przekroczenia granic zmusza afekt wynikający z kompleksów, poniżenia czy rozczarowania. Zabijają nie dlatego, że sprawia im to przyjemność lub chcą się mścić, ale dlatego, że są słabi, wewnętrznie rozdarci, że czują się wykorzystani. Popełniona zbrodnia przynosi im ból, prowadzi do psychicznej dezintegracji. Z tego też powodu Maigret potrafi im współczuć  bywa, że bardziej niż ich ofiarom. Śledztwo prowadzone w Vichy jest właśnie takim przypadkiem. Napisanie powieści zajęło Simenonowi tydzień; zaczął piątego, a skończył jedenastego września 1967 roku. Mieszkał już wówczas w szwajcarskim Épalinges. Od początku grudnia Maigreta w Vichy drukowało w odcinkach Le Figaro, wersja książkowa ukazała się natomiast kilka tygodni później nakładem paryskiego Presses de la Cité. Dziwić może z kolei, że tak doskonały psychologiczny kryminał doczekał się tylko jednej ekranizacji  był to odcinek francuskiego tasiemca telewizyjnego, w którym główną rolę zagrał Jean Richard (1984).
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  Krótko o książkach:Z pandemią w tle

  Joanna Kapica-Curzytek

  Karin Slaughter Fałszywy świadek
  

  
  Fałszywy świadek to mocny thriller, w którym autorka każe swoim postaciom skonfrontować się z dramatyczną przeszłością. To, co było dawniej, wraca w najmniej spodziewanym momencie i nie da się od tego uciec.
Ekstrakt: 60%
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Leigh Collier jest dobrze sytuowaną adwokatką. Jedynie rozwód (dosyć przyjazny i w miarę bezstresowy) zakłócił harmonię jej życia, poza tym może ona w pełni skupić się na karierze. Jej nastoletnia córka mieszka przez większość czasu z ojcem. Pewnego dnia Leigh otrzymuje sprawę karną, którą musi się zająć w trybie pilnym. Szybko się okazuje, że klient jest dobrze jej znany. Świat jest jednak bardzo mały
Z początku wydaje się, że będzie to thriller na miarę Grishama, w którym logicznie poprowadzona akcja będzie zmierzała do finału na sali sądowej. Jednak w miarę rozwoju akcji stopniowo przekonujemy się, że życie Leigh ma sporo cieni. Najmroczniejszym z nich jest sprawa pewnego zabójstwa sprzed około dwudziestu lat.
Leigh ma także młodszą siostrę, Callie, która ma, niestety, mniej szczęścia i na drabinie społecznej znajduje się dokładnie po przeciwnej stronie. Życie Callie zostało pokazane niezwykle realistycznie. Autorka pozwala nam jednak zobaczyć, że obecna sytuacja, w której znajduje się młoda kobieta, nie jest do końca przez nią zawiniona. Czasami całe zło świata spada na kogoś przypadkowo, niszcząc bezpowrotnie całe życie. Pozostaje trauma, z którą nie zawsze można się uporać. 
Schemat tej powieści jest trochę podobny do innego thrillera Slaughter:  Dobra córka. Tam też mieliśmy dwie siostry, których życie naznaczone było dramatycznym wydarzeniem sprzed lat. Fałszywy świadek jest napisany o wiele lepiej, fabuła ma tempo, puls i nerw. Wypada mi jednak przestrzec, że książka jest chwilami bardzo drastyczna, zwłaszcza jej fragmenty dotyczące narkomanii i związanych z nią skutków zdrowotnych. Lektura (zwłaszcza w końcowych fragmentach) jest więc tylko dla odbiorców o silnych nerwach.
Karin Slaughter zdecydowała się wzbogacić akcję swojej powieści o realia związane z pandemią COVID-19, co z pewnością w miarę upływu czasu będzie nabierać dodatkowego waloru historycznego. Mam jednak wrażenie, że im bliżej końca książki, tym mniej związanych z tym szczegółów. Może były przeszkodą w szybkim prowadzeniu akcji? Z drugiej strony, mogły przecież wnieść więcej dramaturgii. Nie ma jednak wątpliwości, że Fałszywy świadek to jedna z pierwszych powieści uwzględniających pandemię w tle fabuły.
Autorka w posłowiu wymienia i analizuje społeczne skutki pandemii, deklarując, że wszystkie te  tematy zostały poruszone w powieści. Nie wszystkie jednak wybrzmiewają tak samo wyraziście, przynajmniej ja tego w Fałszywym świadku nie dostrzegam. Najważniejszymi wątkami są tu bez wątpienia problemy związane z mizoginią i przemocą wobec kobiet. Nigdy dosyć, aby o nich mówić, także w powieściach zaliczanych do literatury popularnej.
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  Zapomniani bohaterowie czasów zarazy

  Sebastian Chosiński

  Jerzy Ambroziewicz Zaraza
  

  
  Pisząc w połowie lat 60. ubiegłego wieku Zarazę  swój najbardziej znany reportaż, poświęcony epidemii ospy prawdziwej we Wrocławiu  Jerzy Ambroziewicz nie mógł wyjawić najważniejszego, czyli tego, skąd choroba wzięła się w stolicy Dolnego Śląska. Ale i bez tej wiedzy jest to fascynująca lektura. Mimo że to opis wydarzeń sprzed kilku dekad, zdaje się być ponownie  po naszych doświadczeniach z pandemią koronawirusa  bardzo aktualny.
Ekstrakt: 80%
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Zanim w latach 80. ubiegłego wieku został czołowym dostarczycielem popularnych komedii obyczajowych, dekadę wcześniej Roman Załuski kręcił przede wszystkim dramaty psychologiczne, które zresztą doskonale bronią się po dziś dzień (Kardiogram, 1971; Anatomia miłości, 1972; Godzina za godziną, 1974; Azyl, 1978). Podobnie jak i serial obyczajowy Znaki szczególne (1976) czy kryminał Wściekły (1979), w których główne role zagrał zmarły przed rokiem Bronisław Cieślak. Kinowym debiutem tego reżysera był natomiast obraz, który jest ewenementem w dziejach polskiej kinematografii  to oparta na reportażu Jerzego Ambroziewicza (1931-1995) Zaraza. Sam temat  i książki, i filmu  był już niezwykły: epidemia ospy prawdziwej, jaka wybuchła we Wrocławiu latem 1963 roku. Ambroziewicz  ceniony dziennikarz  wybrał się do stolicy Dolnego Śląska rok po dramacie, kiedy wspomnienia zaistniałych wydarzeń wciąż jeszcze były żywe. Rozmawiał z ich uczestnikami  lekarzami, urzędnikami władz miejskich, powiatowych i wojewódzkich  ale również rodzinami ofiar. Gotowy już tekst, który na księgarskie półki trafił w 1965 roku, był w zasadzie gotowym scenariuszem, nic więc dziwnego, że Załuski dokonał w nim tak mało korekt.
Jednego jednak ani czytelnicy, ani widzowie Zarazy (1971) wówczas dowiedzieć się nie mogli. Tego w jaki sposób choroba została przywleczona do Polski. Było to bowiem objęte ścisłą tajemnicą. Po latach, kiedy otwarto archiwa, prawda wyszła na jaw: pacjentem zero był Bonifacy Jedynak, ówczesny podpułkownik (później generał) Służby Bezpieczeństwa, który w maju 1963 roku wrócił ze służbowego wyjazdu do Indii, gdzie przebywał oczywiście pod fałszywym nazwiskiem. Kiedy poczuł się chory, zgłosił się do szpitala Ministerstwa Spraw Wewnętrznych przy ulicy Ołbińskiej, gdzie zdiagnozowano u niego malarię. Kilkanaście dni później poczuł się jednak znacznie lepiej, uznano go więc za zdrowego i wypuszczono do domu. W rzeczywistości wirusem ospy prawdziwej zaraził salową (Ambroziewicz podaje w swojej książce prawdziwe nazwiska wszystkich osób), która stała się wtórnym źródłem epidemii. Od niej zarazili się syn, córka i lekarz, który ją badał. W przypadku zmarłej córki salowej, która była pielęgniarką, zdiagnozowano ostrą formę białaczki  choroba w jej przypadku rozwijała się bowiem tak szybko, że nawet nie pojawiła się charakterystyczna wysypka.
Tę z kolei miał lekarz  i to zastanowiło jego kolegów po fachu. Początkowo uznano, że to musi być bardzo rzadki przypadek ospy wietrznej u osoby dorosłej; by się w tym upewnić, proszono o wyrażenie swojego zdania kolejnych medyków. Jednym z nich był pracownik miejskiego sanepidu, doktor Bogumił Arendzikowski. To on pierwszy doszedł do wniosku, że to jest Variola vera, co zresztą spotkało się z deprecjacją ze strony innych. Chcąc jednak mieć czyste sumienie, następnego dnia  w poniedziałek 15 lipca  o swoich podejrzeniach poinformował przełożonego, dyrektora Miejskiej Stacji Sanitarno-Epidemiologicznej Jerzego Rodziewicza, a ten wywołał prawdziwe trzęsienie ziemi. Bo tym właśnie była jego decyzja o zamknięciu trzech szpitali, których pracownicy mieli kontakt z osobami podejrzanymi o zakażenie wirusem ospy prawdziwej. Chwytano się za głowę, zadawano pytanie, na które nie było dobrej odpowiedzi: Skąd w stolicy Dolnego Śląska ospa? To przecież nie Gdańsk, nie Szczecin  tu nie zawijają statki z całego świata. Na dodatek cała afera wybuchła na tydzień przed najważniejszym w PRL-u dniem  obchodzonym 22 lipca Świętem Odrodzenia Polski.
Reportaż Ambroziewicza zaczyna się właśnie od wydarzeń, jakie miały miejsce 14 lipca, to jest od wezwania doktora Arendzikowskiego do szpitala zakaźnego na ulicy Piwnej; kończy nieco ponad miesiąc później, kiedy epidemia wyhamowała do tego stopnia, że najpierw podjęto decyzję o likwidacji izolatorium w Praczach Odrzańskich, a następnie szpitali ospowych w Szczodrem i Prząśniku. Pomiędzy jest to, co najciekawsze, czyli z jednej strony opis życia codziennego miasta, które kordonem sanitarnym zostało odcięte od reszty świata, z drugiej  rekonstrukcja działań zmierzających do opanowania choroby. Jak to często bywa w takich sytuacjach, nie brakuje przykładów odwagi, a nawet heroizmu, jak i cwaniactwa czy hipokryzji. Różne charaktery ludzkie rodzą różne zachowania. Widzieliśmy to na własne oczy nie tak dawno, dwa lata, rok temu podczas kolejnych lockdownów ogłaszanych w związku z pandemią koronawirusa. Choć oczywiście skali wydarzeń ani ofiar porównać się w żaden sposób nie da (jak się szacuje, latem 1963 roku we Wrocławiu i okolicach zachorowało około stu osób, a zmarło siedem), to jednak psychoza i strach wynikające z niewiedzy i niewiary w możliwości służby zdrowia były porównywalne.
Jerzy Ambroziewicz był reportażystą obdarzonym wielkim talentem literackim. I to jest w Zarazie wyraźnie widoczne. Dzięki temu książkę nawet po prawie sześciu dekadach od premiery czyta się jak najlepszą powieść sensacyjną, z wieloma zwrotami akcji, pełnokrwistymi bohaterami i fenomenalnymi, życiowymi dialogami. Niejako przy okazji autor zawarł w swoim reportażu także sporo spostrzeżeń na temat funkcjonowania władzy w Polsce Ludowej; dał czytelnikom możliwość zajrzenia za jej kulisy, pokazał, kto i w jaki sposób podejmuje najważniejsze dla życia obywateli decyzje, czym się kieruje. Nie wprost, ale między wierszami Ambroziewicz piętnował również biurokrację i służbistość (to dostaje się przede wszystkim milicjantowi pilnującemu wjazdu na teren szpitala ospowego w Szczodrem); z wielką przyjemnością czyta się zwłaszcza te fragmenty, w których przysłany z Warszawy minister sprowadzany jest na ziemię przez lekarza mianowanego kierownikiem izolatorium usytuowanym w budynku zespołu szkół rolniczych w Praczach Odrzańskich. W godzinie tak wielkiej próby nie liczyły się bowiem pełnione funkcje i zajmowane stołki, ale przydatność w rozwiązywaniu realnych problemów. Ważniejszą osobą okazywał się woźny lub szofer niż partyjny urzędnik z województwa.
W efekcie powstała nadzwyczaj zajmująca i pouczająca książka, w której  jak w lustrze  możemy przejrzeć się sami, a jej bohaterów  tych wcześniej już przeze mnie wymienionych i tych, o których wspomnieć się nie złożyło  porównać z ludźmi, którzy wiosną 2020 roku podjęli nierówną walkę z Covid-19.
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  Dni ostatnie

  Marcin Mroziuk

  Richard Flanagan Żywe morze snów na jawie
  

  
  Fabuła powieści Richarda Flanagana okazuje się równie dziwna i podatna na różnorakie interpretacja jak jej tytuł. W każdym razie Żywe morze snów na jawie to lektura nie tylko intrygująca, ale także skłaniająca do rozmyślań nad przemijalnością życia.
Ekstrakt: 80%
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Na początku jesteśmy świadkami tego, jak pogorszenie stanu zdrowia starzejącej się matki powoduje, że codzienna rutyna głównej bohaterki zostaje zaburzona. Anna, renomowana architektka z Sydney, nie tylko coraz częściej odwiedza chorą Francie w szpitalu Royal Hobart, ale wspólnie z braćmi będzie musiała podjąć decyzję co do sposobu jej dalszego leczenia. W miarę upływu czasu rokowania są bowiem coraz gorsze, a w pewnym momencie żadne środki nie zaoszczędzą kobiecie bólu.
Dość paradoksalnie tej sprawie najmniej do powiedzenia ma zajmujący się na co dzień staruszką Tommy, bo jako malarz, który nigdy nie zrobił kariery, jest on traktowany przez rodzeństwo nieco z góry. Jak przystało na zamożnego biznesmena pierwsze skrzypce odgrywa tutaj Terzo, który jest wyjątkowo zdeterminowany w dążeniu od utrzymania matki przy życiu. Anna zdaje się zaś biernie poddawać jego decyzjom, ignorując przy tym sygnały świadczące o tym, że Francie być może wolałaby już umrzeć.
Zdajemy sobie wprawdzie sprawę, jak trudne bywa pogodzenie się z możliwością odejścia na zawsze bliskiej osoby, ale jednocześnie wiele wskazuje na to, że kluczem do zrozumienia obecnych wyborów trójki rodzeństwa są wydarzenia z przeszłości. Z kolei kiedy poznajemy kolejne rodzinne sekrety, jesteśmy w stanie znacznie lepiej zrozumieć nad wyraz skomplikowane relacje łączące Francie i jej dzieci  w tym trzeciego syna, który przed laty powiesił się w szopie.
Równolegle z zaciekawieniem obserwujemy zmagania Anny z naprawdę niezwykłą przypadłością. Otóż zupełnie niespodziewanie bez śladu znika jej palec u ręki. Nie jest to jednak wynik jakiegoś urazu  ot nagle po prostu go nie ma, jakby został wymazany gumką z rysunku. Co gorsza, kobieta niedługo później w podobny sposób traci kolejne części swego ciała Warto dodać, że nie poznajemy wyjaśnienia tego fenomenu, ale wnosi on do fabuły sporą dawkę niesamowitości i napięcia.
W Żywym morzu snów na jawie autor zwraca też uwagę na rolę, jaką w naszym życiu odgrywają media społecznościowe. Główna bohaterka śledzi bowiem w internecie doniesienia o pożarach trawiących australijskie lasy oraz zmianach klimatycznych stanowiących realne zagrożenie dla wszystkich mieszkańców tego kontynentu, ciągle przegląda Facebooka i Instagram, a na poprawę nastroju na przykład wysyła zdjęcie swoich stóp w nowych sandałach. W pewnym momencie zainteresowania Anny zmierzają w dość niespodziewanym kierunku
Mimo niewielkiej objętości powieść Richarda Flanagana porusza wręcz nadspodziewanie dużo ważnych problemów. Nie znajdziemy tutaj jednak żadnych gotowych odpowiedzi czy recept na lepsze życie, a raczej dość przygnębiającą wizję rozmaitych zagrożeń czyhających zarówno na całą ludzkość, jak i na określone typy osób. Z pewnością warto przekonać się, co na ten temat ma do przekazania laureat Nagrody Bookera za Ścieżki północy.
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  Ten okrutny XX wiek:Najtragiczniejsza katastrofa kolejowa wPRL-u

  Sebastian Chosiński

  Jonasz Przybyszewski 25 godzina
  

  
  Była druga połowa sierpnia 1980 roku. Wakacje powoli dobiegały końca. Znad morza (ale nie tylko) wracały pociągiem do centralnej Polski rodziny z dziećmi. Około godziny 4:30 zdecydowana większość pasażerów jeszcze spała. Wtedy wydarzyła się katastrofa: skład osobowy zderzył się czołowo z pociągiem towarowym. O tym wydarzeniu, które miało miejsce pod Otłoczynem na Kujawach, opowiada reportaż Jonasza Przybyszewskiego 25 godzina.
Ekstrakt: 70%
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Otłoczyn. Czy ktoś, kto nie jest mieszkańcem tej kujawskiej wsi bądź którejś z okolicznych miejscowości, usłyszałby o niej kiedykolwiek, gdyby nie wielka tragedia, jaka rozegrała się w jej pobliżu czterdzieści dwa lata temu? Wątpliwe. Dzisiaj tę nazwę kojarzy każdy, kto interesuje się historią kolei na ziemiach polskich. Tam bowiem doszło do najtragiczniejszej w skutkach, jeśli chodzi o liczbę ofiar, w pełni udokumentowanej katastrofy kolejowej w naszym kraju po 1945 roku. W wyniku czołowego zderzenia pociągu osobowego z towarowym zginęło sześćdziesiąt siedem osób, a drugie tyle zostało rannych. Wypadek miał na dodatek miejsce w wyjątkowym momencie w dziejach PRL-u, kiedy przez kraj przewalała się fala strajków, a na najwyższych szczeblach władzy przygotowywano się do najpoważniejszego od dekady przetasowania personalnego, czyli odsunięcia na boczny tor Edwarda Gierka. Borykający się z kryzysem gospodarczym i niepewną sytuacją polityczną obywatele zostali dobici wiadomościami, jakie dotarły do nich 19 sierpnia 1980 roku. Tym bardziej że z uwagi na rozmiar tragedii i wielu świadków nie dało się tego w żaden sposób zatuszować
Jonasz Przybyszewski zainteresował się katastrofą w Otłoczynie będąc jeszcze studentem psychologii. Tragedię tę uczynił zresztą tematem pracy magisterskiej. Po latach okazało się, że w swoim wnioskowaniu popełnił pewien błąd, co zmotywowało go do tego, aby przyjrzeć się całej sprawie jeszcze dokładniej. Szczegółowo przebadać archiwa, przeanalizować dokumenty i zdjęcia oraz podjąć kolejną próbę odpowiedzi na pytanie, dlaczego doszło do tego nie mającego precedensu w historii Polskich Kolei Państwowych wypadku. Drugie wydanie 25 godziny (z podtytułem Katastrofa kolejowa pod Otłoczynem 1980) ukazało się w ubiegłym roku nakładem (specjalizującego się w tematyce chińskiej) wydawnictwa Time Marszałek Group. Nie znam poprzedniej wersji tej książki, nie jestem więc w stanie stwierdzić, jak daleko idące są zmiany i czy na pewno zawsze wyszły dziełu na dobre.
19 sierpnia 1980 roku przypadł we wtorek. O godzinie 4.18  jeszcze przed wschodem słońca  ze stacji Toruń Główny wyruszył z półgodzinnym opóźnieniem pociąg osobowy do Łodzi Kaliskiej (z dwoma wagonami sypialnymi, które przyjechały wcześniej z Kołobrzegu). Kilkanaście minut później przejechał przez posterunek odstępowy w Brzozie Toruńskiej w kierunku Otłoczyna. W tym samym czasie w ruchu był już ciągnący puste węglarki, czekający na bocznicy od dwóch godzin pociąg towarowy; jechał w kierunku przeciwnym. W normalnej sytuacji poruszałby się na drugim torze i oba składy by się wyminęły bez kolizji. Tyle że z niewiadomego powodu wjechał on na tor zarezerwowany dla pociągu osobowego. Na dodatek w ogóle nie powinien odjechać, semafor wciąż bowiem ustawiony był w pozycji Stój. Mimo to doświadczony czterdziestotrzyletni maszynista Mieczysław Roschek uruchomił lokomotywę, rozpruł rozjazd (to nomenklatura kolejarska) i ruszył prosto na czołowe zderzenie z pociągiem osobowym. Choć podjęto jeszcze próby zwrócenia mu na to uwagi, nie reagował.
O ile instytucjom prowadzącym dochodzenie  komisji powołanej przez PKP, prokuraturze i Milicji Obywatelskiej oraz działającej niezależnie Służbie Bezpieczeństwa  udało się bez większego trudu zrekonstruować przebieg katastrofy, wykazując przy tym mnóstwo systemowych nieprawidłowości, o tyle wciąż, choć od wypadku minęły już ponad cztery dekady, nie ma jednoznacznego wniosku dotyczącego przyczyn takiego postępowania maszynisty Roschka. Autor książki bierze zatem pod uwagę różne czynniki, jakie mogły na to wpłynąć. Na początek odrzuca wszelkie teorie spiskowe, które powstały niemal od razu po wypadku i miały znacznie więcej wspólnego z ówczesną gorącą sytuacją polityczną w Polsce niż ze zdrowym rozsądkiem. Co więc pozostaje? Po pierwsze: błędy w obsłudze urządzeń (co świadczyłoby o winie pracowników stacji: nastawniczej Zofii Wróblewskiej i dyżurnego ruchu Jana Woźniaka), co zresztą z czasem wykluczono. Po drugie: kwestia tak zwanego powidoku, jakiemu miałby ulec maszynista pociągu towarowego (co sprawiło, że mimo zakazu, uruchomił skład). Po trzecie: konflikt pomiędzy Roschkiem a jego pomocnikiem Andrzejem Boguszem, mający źródło w złym traktowaniu młodych pracowników PKP przez ich znacznie starszych kolegów. Najmniej udokumentowany, oparty w zasadzie, co autor zresztą lojalnie przyznaje, na samych spekulacjach jest wniosek ostatni.
Wychodziłoby więc na to, że człowiek nie popełnił żadnego błędu, a winny jest tylko system? Niestety, tak jednak nie było. I tu trzeba nawiązać do tytułu książki. 25 godzina odnosi się bowiem do czasu pracy maszynisty Roschka, który swoją służbę rozpoczął poprzedniego dnia, to jest w poniedziałek 18 sierpnia, o godzinie 4.00. W kolejnych godzinach przejechał między innymi trasy z Chojnic do Piły, z Piły do Bydgoszczy, a z Bydgoszczy do Torunia, skąd skierowano go do Otłoczyna, gdzie miał przejąć transport węglarek i dostarczyć je do stacji Wrocki. W chwili katastrofy był już w pracy od ponad doby, czyli przekroczył dopuszczalny limit o ponad sto procent. Jak to było możliwe? Dzięki sfałszowaniu karty pracy, co  jak wykazało późniejsze śledztwo  było w tamtych czasach nagminną praktyką. Można więc, jak widać, snuć najprzeróżniejsze teorie, ale na końcu najczęściej i tak wracamy w podobnych przypadkach do punktu wyjścia, stwierdzając, że wszystko było winą błędu człowieka.
Zbierając materiały do książki, Jonasz Przybyszewski bez wątpienia wykonał ogromną pracę. Nie tylko przewertował setki stron dokumentów, ale też te najistotniejsze dla sprawy  chodzi głównie o zeznania świadków  zacytował. Starał się przy tym bardzo, aby wszystko było dla czytelnika zrozumiałe, co jest o tyle ważne, że zeznający, jak również autorzy sporządzonych później raportów, posługiwali się fachową nomenklaturą, która dla osób nie mających wiele wspólnego z kolejnictwem mogła brzmieć jak zdania pisane zapomnianym starożytnym językiem. Czego zaś nie można zrozumieć z kontekstu, zostaje wyjaśnione w przypisach. W książce nie brakuje też zdjęć wykonanych zarówno kilka godzin, jak i kilka dni po katastrofie. Pozwalają one uzmysłowić sobie rozmiar tragedii. Co nieco da się wywnioskować także z załączonych aneksów. To nie jest przyjemna lektura, ale na pewno zajmująca i jednocześnie wywołująca niewesołą refleksję  w nawiązaniu do zupełnie innej katastrofy komunikacyjnej  jak mało potrafimy uczyć się na własnym błędach.




Tytuł: 25 godzina
Data wydania: 13 stycznia 2021
Autor: Jonasz Przybyszewski
Wydawca:  Time Marszałek Group
ISBN: 978-83-66556-08-9
Format: 210s. 160×230mm
Cena: 48,50
Gatunek: non-fiction, podróżnicza / reportaż
Zobacz w: Kulturowskazie
Ekstrakt: 70%
  



  
  
  
  
  Magazyn Esensja - Magazyn Esensja nr 7 (CCXIX) wrzesień 2022
  




  
  

  PRL w kryminale:Znikający trup

  Sebastian Chosiński

  Władysław Krupiński Zachłanność mordercy
  

  
  Pożegnanie Władysława Krupki z powieścią milicyjną nie wypadło okazale, aczkolwiek Zachłanność mordercy to i tak najlepsza rzecz, jaką wieloletni scenarzysta Kapitana Żbika napisał. Do pewnego momentu fabuła rozwija się nadzwyczaj atrakcyjnie, a siadać zaczyna dopiero wtedy, gdy na arenie pojawia się oficer Komendy Głównej MO kapitan Mirski.
Ekstrakt: 40%
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Jednego Władysławowi Krupce jako prozaikowi nie da się zarzucić  że nie ewoluował. W tej dziedzinie swojej aktywności twórczej scenarzysta Żbika zaczynał bowiem od mikropowieści (względnie, jak kto woli, dłuższych opowiadań) znanych z poczytnej serii Iskier Ewa wzywa 07 (Złote kółka, 1969; Tajemnica gotyckiej komnaty, 1971; Celny strzał, 1973; Jak pan przeniósł ten gryps?, 1975), by zakończyć na dwóch pełnoprawnych, choć wciąż niezbyt rozbudowanych, opublikowanych przez Krajową Agencję Wydawniczą powieściach z kapitanem Mirskim w roli głównej: Skazałeś ją na śmierć (1976) oraz Zachłanność mordercy (1977). Gdyby na tej ostatniej nie zaprzestał uprawiania literackiego procederu, kto wie, może w latach 80. doszedłby do takiej sprawności w posługiwaniu się piórem, że jego książki dałoby się w końcu czytać bez zgrzytania zębów. Choć, gwoli ścisłości, należy dodać, że pewne symptomy poprawy są już widoczne w Zachłanności.
Podobnie jak w przypadku wszystkich wcześniejszych publikacji, także i tym razem Władysław Krupka ukrył się pod pseudonimem Krupiński. Co więcej, do mniej więcej trzech czwartych powieści udawało mu się nawet, za sprawą zaskakująco zagmatwanej intrygi, trzymać czytelnika w napięciu. Niestety, w finale wszystko posypało się dokumentnie. Autor chyba stracił wszelką nadzieję na to, że zdoła w rozsądny sposób doprowadzić do rozwiązania zagadki, więc postanowił pójść na skróty, nie bacząc na to, iż po drodze wpadnie do rowu z wodą, a wychodząc z niego, wytapla się w błocie. Na dodatek musiał być na tyle mocno zaaferowany wieńczeniem dzieła, że kompletnie zapomniał o jednym trupie. Wprawdzie wyjaśnił, kto odpowiada za to morderstwo, ale o tym, co stało się ostatecznie z ciałem  nie wspomina. A była to wcześniej dla rozwoju fabuły rzecz kluczowa. Cóż, może wielkimi krokami zbliżał się termin oddania książki do druku, a może naprawdę sprawa ta wyleciała Krupce z pamięci i zreflektował się już po wydrukowaniu powieści. Ale za co w takim razie wziął honorarium człowiek redagujący Zachłanność? Aczkolwiek należy też wziąć pod uwagę fakt, że kogoś takiego mogło wcale nie być, ponieważ w stopce widnieje tylko redaktor techniczny, a to przecież nie to samo.
Akcja powieści rozgrywa się w Radomiu  mieście, które niedawno, patrząc z perspektywy drugiej połowy lat 70. ubiegłego wieku, zostało stolicą województwa. Tam żyje i pracuje Halina Romańska, trzydziestokilkuletnia urzędniczka, którą poznajemy w momencie, kiedy świętuje w nowym mieszkaniu ze swoimi kolegami z pracy. Radość mąci jej jednak nieobecność matki, inżynier Izy Romańskiej, która powinna wrócić już z delegacji, lecz ciągle nie ma jej w domu, a przynajmniej nie odbiera telefonu. Zaniepokojenie Haliny rośnie jeszcze bardziej następnego dnia, kiedy dowiaduje się w zakładzie pracy matki, że pani inżynier nie została nigdzie delegowana, a jej absencja została uznana za wynik choroby. Oliwy do ognia dorzuca jeszcze sąsiadka Romańskiej seniorki, która informuje jej córkę, że jej matka trzy dni temu krótko po północy odjechała z jakimś mężczyzną trabantem. Może więc miała wypadek? Tyle że nie przyjął jej żaden szpital w okolicy (nawet psychiatryczny), nie ma jej również u nikogo ze znajomych. Nie mając zatem innego wyjścia, Halina zawiadamia Milicję Obywatelską.
Wraz z miejscowym funkcjonariuszem, porucznikiem Marcinem Brzeskim, Romańska wchodzi do mieszkania matki. Nie znajdują tam jednak nic ciekawego poza stojącymi w wazonie bardzo rzadkimi niebieskimi goździkami (co może z miejsca nasuwać skojarzenia z pierwszą, jeszcze gazetą opowieścią o późniejszym kapitanie Janie Żbiku, czyli Pięcioma błękitnymi goździkami). I to jest jakiś trop, ponieważ, jak się okazuje, takie kwiaty można kupić w Radomiu tylko u jednego ogrodnika, Januarego Zawistowskiego. Kiedy na dodatek udaje się ustalić, kto jest właścicielem niebieskiego trabanta, nie ma też problemów z ustaleniem, że to właśnie on tego samego dnia kupował goździki. Tą osobą jest pracownik radomskiej Centrali Handlu Zagranicznego Intermex Mirosław Porębski. Ten nie zaprzecza przynajmniej dwóm rzeczom: że kupował kwiaty i że kiedyś, wracając samolotem z wycieczki do Paryża, poznał Izę. Tyle że goździki, jak przekonuje Brzeskiego, były przeznaczone dla kochanki (której tożsamości nie ma zamiaru podać, by jej nie kompromitować przed mężem), a samochód ktoś tego wieczoru pożyczył od niego bez pytania o zgodę.
Takie tłumaczenie jest jednak mało wiarygodne, więc Porębski ląduje w areszcie. Jego sytuacji nie poprawia fakt, że w czasie poszukiwań w lesie psom milicyjnym udaje się znaleźć trop, w wyniku czego zostają odkopane zwłoki kobiety. Ma ona w swojej torebce dowód osobisty Izy Romańskiej, lecz nie jest nią. A więc kim? I czy jej śmierć ma w ogóle jakiś związek z zaginięciem pani inżynier? Niebawem, jakby mało problemów mieli funkcjonariusze z Radomia, pojawia się kolejny  ktoś morduje Zawistowskiego. Tego jest już za wiele! Na odsiecz zostają więc wysłani z Komendy Głównej MO pułkownik Jankowski i  dobrze już znany czytelnikom kryminałów Krupki  kapitan Mirski. Szybko udaje im się, a zwłaszcza temu drugiemu, zdobyć nowe informacje, które jednak zamiast cokolwiek wyjaśnić, jeszcze bardziej gmatwają sprawę. I to, co w normalnej sytuacji jest błogosławieństwem dla czytelnika, okazuje się przekleństwem dla autora powieści. Komplikując intrygę, pisarz czyni ją ciekawszą, przydaje jej rozmachu, ale w tym konkretnym przypadku  traci nad nią kontrolę. Literat doświadczony i utalentowany (ot, chociażby pokroju Zygmunta Zeydlera-Zborowskiego, Barbary Gordon czy Macieja Słomczyńskiego) znalazły zapewne sposób, jak z tego atrakcyjnie wybrnąć.
Krupka takim mistrzem pióra nie był, więc postanowił zastosować metodę Aleksandra Wielkiego i sięgnąć po miecz, aby rozplątać wcześniej przez samego siebie zaplątany węzeł gordyjski. A szkoda! Bo ta intryga naprawdę miała potencjał. Tymczasem w ostatnich rozdziałach powieści autor macha literacką bronią białą na prawo i lewo  rach! ciach! rach! ciach!  byle jak najszybciej wskazać winnego, odesłać maszynopis wydawnictwu i czekać na przekaz pieniężny.
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  Magia i technika

  Marcin Mroziuk

  Anniina Mikama Władcy iluzji
  

  
  Lektura Władców iluzji pozwala czytelnikom poznać dalsze losy bohaterów Magika i złodziejki, a przy tym fabuła ma znacznie bardziej fantastyczny charakter niż w poprzednich tomach cyklu. Warto też dodać, że Anniina Mikama umiejętnie powiązała nowe przygody Toma, Miny i profesora Worowskiego z przedstawionymi w Uczniu kuglarza wydarzeniami, które rozegrały się kilkadziesiąt lat wcześniej w Krakowie.
Ekstrakt: 80%
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Nie jest specjalnym zaskoczeniem, że po tym, jak Mina poznała prawdziwą naturę Toma, dziewczynie niezwykle trudno uporać się ze swoimi uczuciami. Z jednej strony wciąż kocha wspaniałego iluzjonistę, z drugiej zdaje zaś sobie sprawę, że związek z androidem nie ma szans na powodzenie. Co istotne, autorka nie tylko przekonująco przedstawiła emocje bohaterki, lecz wykorzystała je również jako istotny powód rozterek i późniejszych wyborów asystentki magika.
We Władcach iluzji następuje także kolejna zmiana scenerii. Otóż profesor Worowski otrzymuje zaproszenie od swojego starego znajomego z Anglii i w efekcie bohaterowie wyruszają do Londynu, gdzie sir Gilbert, na którego przyjaciele mówią Bertie, zajmuje się organizacją występów słynnego Tomasza Alexandra. Z zainteresowaniem obserwujemy przygotowania do tych przedstawień, gdyż będą na nich zaprezentowane nowe sztuczki, w których zostaną wykorzystane moce androida, o jakich nie mogą marzyć zwykli ludzie. Nic dziwnego, że widownia jest oszołomiona i zachwycona niezwykłymi pokazami. W dodatku publiczność łamie sobie głowę nad tym, w jaki sposób iluzjoniście udaje się występować równocześnie w dwóch różnych teatrach  co nie jest żadną zagadką dla czytelników, którzy przecież już poznali Cynowego Żołnierzyka.
Należy dodać, że w Londynie pojawia się również Zofia Gardzińska, którą poznaliśmy jako młodą dziewczynę w Uczniu kuglarza. Teraz  podobnie jak Wiktor Worowski  jest już w podeszłym wieku, ale wraz ze starymi przyjaciółmi pragnie poznać wyjaśnienie zagadki Klucza Merlina, czyli niewielkiej czarnej kostki należącej niegdyś do jej teścia. Wszystko wskazuje bowiem na to, że przedmiot ten ma związek z obiektem, który Bertie odkrył w swojej posiadłości. I trzeba przyznać, że w tym przypadku na nas czeka spora niespodzianka, bo będziemy tam świadkami naprawdę fantastycznych zdarzeń.
Jakby tego było mało, okaże się, że Tomasz Alexander i profesor Worowski tym razem w trakcie występów w Anglii nie zachowują wystarczającej ostrożności i w efekcie na trop androida trafiają jego wrogowie. W związku z tym w niebezpieczeństwie znajdzie się zaś nie tylko sam robot, ale także jego przyjaciele. Nic dziwnego, że w napięciu obserwujemy rozwój wydarzeń, a co istotne, do samego końca nie możemy być pewni, czy ta historia będzie mieć happy end. Warto również podkreślić, że Anniina Mikama starała się dość wiernie nakreślić realia XIX-wiecznego Londynu, do czego pretekstem jest między innymi zetknięcie się Miny z przedstawicielami tamtejszego młodzieńczego półświatka. We Władcach iluzji możemy więc liczyć na intrygującą fabułę, a kolejne spotkanie z sympatycznymi bohaterami dostarczy nam naprawdę wiele emocji.
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  Przeczytaj to jeszcze raz:Maigret pod rękę z Dostojewskim i Nietzschem

  Sebastian Chosiński

  Georges Simenon Głowa skazańca
  

  
  Gdyby Georges Simenon napisał Głowę skazańca pod koniec lat 60. bądź na początku 70. ubiegłego wieku, kiedy to powstały jego ostatnie powieści o komisarzu Maigrecie  byłoby dla mnie rzeczą oczywistą, że wyszła mu tak dobra książka. Ale Belg wymyślił tę historię na początku swojej kariery literackiej, kiedy wciąż jeszcze z potężnego kamiennego bloku (to lekko ironiczne nawiązanie do postury legendarnego policjanta) wyrąbywał jego postać.
Ekstrakt: 90%
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Na ponad setkę opisanych przez Georgesa Simenona śledztw prowadzonych przez komisarza Maigreta zdecydowana większość z nich zakończyła się pełnym sukcesem, to jest wsadzeniem za kratki zbrodniarza. Choć nie zawsze sprawiało to paryskiemu policjantowi satysfakcję. Z taką właśnie sytuacją mamy do czynienia w Głowie skazańca  jednej z wczesnych i nie bez powodu cieszących się dużym uznaniem powieści Belga. Simenon napisał ją w lutym 1931 roku w Paryżu, w sprzedaży ukazała się natomiast siedem miesięcy później (nakładem wydawnictwa Fayard) jako dziewiąta pozycja w serii. O jej popularności na przestrzeni minionych dziewięciu dekad świadczy chociażby liczba adaptacji filmowych. Głowę skazańca przenoszono bowiem na ekran aż ośmiokrotnie. Po raz pierwszy dwa lata po premierze i zrobił to nie byle kto, bo sam Julien Duvivier; w komisarza wcielił się natomiast Harry Baur. Po wojnie po książkę tę sięgali filmowcy amerykańscy (1949), angielscy (1962), włoscy (1965), francuscy (1967, 1983, 1994) i holenderscy (1969), a Maigret miał twarz Charlesa Laughtona, Ruperta Daviesa, Gina Cerviego, dwukrotnie Jeana Richarda (raz w czerni i bieli, raz w kolorze), Jana Teulingsa oraz Bruna Cremera.
Jeżeli jakieś dzieło jest ekranizowane tak często, nie może być w tym przypadku  zwyczajnie oznacza to, że jest dobre. I nie sposób temu zaprzeczyć. Przede wszystkim dlatego, że punkt wyjścia fabuły jest zupełnie inny niż zazwyczaj. W nocy z 8 na 9 lipca (możemy się domyślać, że chodzi o 1930 rok) w podparyskim Saint-Cloud, jakieś dziesięć kilometrów od centrum stolicy, w piętrowej willi zostaje popełnione podwójne morderstwo. Ofiarami padają bogata ponad siedemdziesięcioletnia Amerykanka, pani Henderson, oraz jej francuska pokojówka i zarazem dama do towarzystwa Elise Chatrier. Sprawca zadał obu kobietom w sumie osiemnaście ciosów nożem. Najbardziej zaskakujący był jednak fakt, że z domu nic nie skradziono, należało zatem wykluczyć motyw rabunkowy. Czyli co  szaleniec? mściciel? Prowadzący dochodzenie Maigret znajduje na miejscu zbrodni sporo śladów, które prostą drogą kierują go do dwudziestosiedmioletniego Josepha Heurtina, pracującego jako dostawca w kwiaciarki. Mężczyzna twierdzi oczywiście, że nie dopuścił się tak niegodziwego czynu, ale dowody są jednoznaczne. Komisarz nie ma innego wyboru, jak aresztować go i oddać w ręce sędziego Comeliau.
Wkrótce potem Heurtin staje przed sądem i zostaje skazany na śmierć. Wyrok ma zostać wykonany w połowie października. Zazwyczaj po zakończeniu dochodzenia Maigret nie przyglądał się już dokładnie oczekującym na wymierzenie kary bądź już odsiadującym wyroki byłym podopiecznym. W tym przypadku dzieje się jednak inaczej. Sprawa Josepha wciąż nie daje komisarzowi spokoju  do tego stopnia, że prosi najpierw sędziego Comeliau, a następnie samego ministra sprawiedliwości o zgodę na specyficzny eksperyment (używa takiego właśnie określenia). Ma on zostać przeprowadzony w noc poprzedzającą wykonanie wyroku śmierci na Heurtinie. A na czym polega? Trzy dni wcześniej za sprawą komisarza Joseph otrzymuje gryps, a w nim wiadomość, że w nocy z 15 na 16 października drzwi jego celi zostaną otwarte, on ma z tego skorzystać i uciec, przeskakując przez więzienny mur. W grypsie pojawia się też dokładny plan korytarzy, jakimi ma wyjść z budynku i zapewnienie, że na zewnątrz czekać będzie na niego cywilne ubranie.
To piekielnie zuchwałe i karkołomne działanie, które  komisarz doskonale zdaje sobie z tego sprawę  może zakończyć się wielkim skandalem medialnym i koniecznością jego przedwczesnego odejścia z Quai des Orfèvres. A jednak jest gotowy, aby podjąć ryzyko. Bo, mimo obciążających Heurtina dowodów, nie wierzy w jego winę. Owszem, to pewne, że feralnej nocy był w willi w Saint-Cloud, ale nie zabił. Albo więc miał wspólnika, który za niego wykonał mokrą robotę, albo został wrobiony. Od momentu przejścia przez mur więzienia La Santé Joseph jest śledzony przez inspektorów Maigreta, który ma nadzieję, że nieświadomy prowokacji mężczyzna doprowadzi go do rzeczywistego sprawcy mordu. Szybko jednak okazuje się, że nie będzie to wcale takie proste; inwigilowany wymyka się bowiem spod obserwacji, co staje się zaczątkiem kolejnych dramatycznych wydarzeń.
Głowa skazańca to kolejny znakomity kryminał Georgesa Simenona z potężną podbudową psychologiczną. I z bohaterem  nie, wcale nie chodzi o Heurtina  który sprawia wrażenie, jakby został przeniesiony do Paryża żywcem z powieści Fiodora Dostojewskiego. Przyznam, że trudno byłoby mi uwierzyć, gdyby belgijski pisarz twierdził, iż wcale nie wpadł na ten koncept po przeczytaniu Biesów. Postać ta ma bowiem tyle wspólnych cech z Nikołajem Stawroginem, że nie może to być jedynie dziełem czystego przypadku. Z drugiej strony Simenon mógł czerpać inspiracje z dzieł Fryderyka Nietzschego, a nade wszystko z opublikowanego w 1887 roku traktatu Z genealogii moralności. Taki właśnie przeciwnik staje naprzeciw Maigreta  prowokuje go, stara się wodzić go za nos, udowadniać mu swoją wyższość intelektualną i moralną. Czynienie zła, manipulowanie ludźmi jest dla niego celem samym w sobie; w ten sposób bierze odwet na społeczeństwie, które go na swój sposób odtrąciło. I jest bardzo bliski zwycięstwa. Gdyby tylko nie wątpliwości Maigreta
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  Witajcie w naszych czasach

  Joanna Kapica-Curzytek

  Juli Zeh Witamy w Unterleuten!
  

  
  Witamy w Unterleuten to powieść przynosząca rozbudowany socjologiczny portret współczesnej małej społeczności na niemieckiej prowincji. Rozpad więzi między ludźmi staje się tu faktem, a mieszkańców łączą wyłącznie interesy.
Ekstrakt: 80%
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Urodzona w 1974 roku w Niemczech Juli Zeh, z wykształcenia prawniczka, ma już na swoim koncie szereg nagród literackich. Jest poza tym publicystką i aktywistką społeczną. To nie tylko autorka powieści (wydawanych także u nas), ale również książek dla dzieci, sztuk teatralnych i słuchowisk. Powieść Witamy w Unterleuten, której akcja rozgrywa się w 2010 roku, była kilka lat temu wydarzeniem literackim u naszych zachodnich sąsiadów.
Pewnego dnia do tytułowej (fikcyjnej) miejscowości w Brandenburgii (na zachód od Berlina) trafia przedstawiciel firmy, proponując mieszkańcom postawienie farmy wiatrowej. To dla wioski byłby niezły sposób na podreperowanie gminnych funduszy. Jednak nie wszyscy są zachwyceni tym pomysłem  bliskość ogromnych wiatraków ma też swoje minusy, nie wspominając też o konsekwencjach dla tutejszego ekosystemu. To jak kij w mrowisko: rozpoczyna się batalia o wpływy, formują się zwalczające siebie nawzajem frakcje. Wielkie znaczenie ma to, kto jest właścicielem gruntu, jak duża jest jego powierzchnia i jakie położenie. Rodzi to trudne do rozwiązania, nakładające się na siebie konflikty interesów.
Autorka niezwykle trafnie i precyzyjnie definiuje tutaj problemy współczesności, które powodują zmiany w tkance społecznej. Tytułowe Unterleuten jest sceną, na której walka o przyszłość jest tak naprawdę walką o władzę. Jak się okazuje, ważne jest też to, co wydarzyło się w przeszłości (Juli Zeh sięga nawet do czasów sprzed zjednoczenia Niemiec). Odżywają dawne animozje, wychodzą na jaw szemrane interesy. Nawet stosunkowo nowi mieszkańcy Unterleuten są wciągnięci w ten spór  nikt nie może stać z boku ani unikać konfrontacji.
Juli Zeh jest bardzo spostrzegawcza i wnikliwa w swojej analizie relacji społecznych panujących w Unterleuten. Świetnie zarysowane są indywidualne postacie, wraz z całym ich życiowym bagażem, co ma istotne znaczenie dla rozwoju akcji i przebiegu wydarzeń. Autorka dba o szczegóły, kreśląc jednocześnie swoich bohaterów z jedyną w swoim rodzaju lekką nutką sarkazmu i dystansu, świetnie oddaną w tłumaczeniu Katarzyny Sosnowskiej.
Portret stosunkowo małej społeczności służy pisarce do tego, aby pokazać przejawy Hobbesowskiej wojny wszystkich ze wszystkimi. Stopniowo kruszą się ogniwa umowy społecznej, a jednocześnie trudno jest tu wypracować nowy ład, który zadowalałby wszystkich. Jakie są granice indywidualnej wolności i prawa? Jakie znaczenie ma dotrzymywanie słowa? Nie bez znaczenia są również kwestie moralne: czy popłaca przyzwoite, cywilizowane zachowanie?
Niestety, Juli Zeh nie jest optymistką - czemu dała wyraz również w dramatycznym zakończeniu książki. Dostrzega upadek autorytetów i zanik tego, co nazwalibyśmy punktami odniesienia w skomplikowanej rzeczywistości, która jest daleka od ideału. Żyjemy w świecie, w którym lekarze niszczą zdrowie. Uniwersytety niszczą wiedzę, władze niszczą wolność, a banki gospodarkę. To prowadzi do zaniku więzi społecznych. Kapitalizm zmienił poczucie wspólnoty w egoizm, jak zauważa jeden z bohaterów powieści. Aż chciałoby się powiedzieć: witajcie w naszych czasach  bo przecież nie sposób nie zgodzić się z autorką, że atomizacja i kryzys zaufania to jedne z bardziej bolesnych problemów współczesności.
Książce Witamy w Unterleuten towarzyszą strony internetowe, które można sobie przejrzeć (ich adresy rozsiane są w tekście). Jest to jak najbardziej warte odnotowania, ponieważ dzięki tej wirtualnej obudowie utwór nabiera głębi i staje się rozbudowanym hipertekstowym projektem, co w literaturze można uznać za nowatorskie. Mamy tutaj między innymi historię tytułowej miejscowości (sięgającej czternastego wieku), sylwetki jej mieszkańców oraz dokładną mapę geodezyjną nieruchomości położonych na terenie gminy. Powieść doczekała się także w 2018 roku ekranizacji oraz kilku adaptacji teatralnych.
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  Bez drętwego dydaktyzmu

  Joanna Kapica-Curzytek

  Jacek Galiński Pawełek i cała reszta
  

  
  Tytułowy bohater książki Pawełek i cała reszta niczym się nie różni od chłopaków w swoim wieku. Dom, szkoła i koledzy to jego świat, do którego możemy zajrzeć i my.
Ekstrakt: 70%
[image: Pawełek i cała reszta]
To debiut autora w kategorii literatury dla dzieci. Wcześniej Jacek Galiński opublikował kilka powieści komediowo-kryminalnych, których bohaterką była nieco zwariowana seniorka Zofia Wilkońska. Pierwszy tom cyklu nosi tytuł Kółko się pani urwało.
Narratorem książki Pawełek i cała reszta jest tytułowy bohater, uczeń klasy piątej. To rezolutny, kulturalny dobrze zapowiadający się młody człowiek. Ma młodszą siostrę, z którą  tu zaskoczenie! - raczej nie drze kotów i ma dobre relacje. Ktoś mógłby zapytać, że skoro sprawą Pawełka nie wybuchają żadne kosmiczne awantury, to o czym jest niniejsza historia? Okazuje się jednak, że Jacek Galiński potrafił stworzyć naprawdę interesującą fabułę z codziennych spraw jedenastoletniego chłopca, pozornie nieobfitujących w skrajnie dramatyczne przygody i wydarzenia.
Pawełek zdobywa doświadczenia i z uwagą przygląda się światu, układając sobie relacje z otaczającymi go osobami: członkami rodziny i kolegami. W ten sposób kształtuje się jego charakter i osobowość. Chłopiec uczy się postrzegać różne sytuacje z wielu stron  te umiejętności rozwijają razem z nim młodzi czytelnicy i czytelniczki tej powieści.
Już na początku książki jest on świadkiem ważnego wydarzenia: do klasy dołącza nowy kolega. Czy zaprzyjaźni się on ze wszystkimi chłopakami (również z naszym tytułowym bohaterem), czy też wynikną z tego animozje? Na nowego w domu mówią Maciuś. Megaobciach, komentuje Pawełek. Czy pewna popularna komputerowa gra pomoże w nawiązaniu nici porozumienia?
Nasz bohater - jak chyba każde dziecko na świecie  marzy o tym, aby mieć psa. Co na to jego rodzice? Z jednej strony, wszystko jest dobrze, dopóki pieskowi nic nie dolega. Ale co będzie się działo, gdy zachoruje? Jak się okazuje, spostrzegawczość i zaprzyjaźniony weterynarz to podstawa, jeśli chodzi o zdrowie czworonożnego ulubieńca.
Lektura książki pozwoli nam między innymi dowiedzieć się, kto wyjadł z szafki wszystkie słodycze podczas domowego seansu filmowego i którym europejskim piłkarzom najbardziej kibicuje Pawełek. Rodzice i pedagodzy, zwróćcie koniecznie uwagę na ważny w książce rozdział (pod tytułem Sklep), który nauczy młodych czytelników zachować czujność i bronić się przed obcymi. Bezcenne walory edukacyjne ma także rozdział Akcja demokracja, w którym Pawełek uczy się postawy obywatelskiej i dbałości dobro wspólne. Chłopiec bierze też udział w miejskiej grze i wyrusza na poszukiwanie Pokemonów.
Monotonię codziennych zdarzeń ożywia niejednemu dziecku okres wakacji i świat, nie inaczej jest w przypadku Pawełka. Tyle, że nie może się on zdecydować, czy właściwie lubi święta Bożego Narodzenia czy też nie. Odpowiedź znajdziemy w książce.
Pawełek i cała reszta swoim klimatem i poczuciem humoru może nieco przypominać przygody Mikołajka autorstwa francuskiego pisarza René Goscinnego. To już, rzecz jasna, dawna klasyka literatury dla dzieci (oraz dla tych, którzy nadal dziećmi się czują). Bohater wykreowany przez Jacka Galińskiego jest w pełni zakorzeniony w naszych czasach, co dla sięgających po książki młodszych nastolatków nie jest bez znaczenia. Główny bohater to dla nich chłopak z sąsiedztwa, myślący podobnie jak oni. Bezpretensjonalność Pawełka sprawia, że młodzi czytelnicy i czytelniczki mają szansę go polubić i nabierają do niego zaufania. Jeśli stawiamy go za przykład, możemy to zrobić bez drętwego  i zbędnego! - dydaktyzmu.
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  Komiksowe szlaki

  Maciej Jasiński

  Konrad Wągrowski, Marcin Osuch Kolorowe zeszyty
  

  
  Wydawnictwo Kurc od kilku lat publikuje kolejne książki poświęcone historii komiksów tworzonych w czasach PRL-u. Była Teczka personalna: O komiksie Kapitan Żbik autorstwa Sebastiana Chosińskiego przedstawiająca wszystkie zeszyty z udziałem najsłynniejszego polskiego milicjanta. Ten sam autor w Czasie na Relax zajął się opisaniem wszystkich numerów tego kultowego magazynu komiksowego. Natomiast w maju tego roku ukazała się książka Marcina Osucha i Konrada Wągrowskiego zatytułowana Kolorowe zeszyty. Można w niej przeczytać o komiksach z wydawnictwa Sport i Turystyka.
Ekstrakt: 90%
[image: Kolorowe zeszyty]
Oczywiście nie o wszystkich komiksach ze Sportu i Turystyki, bo dublowałoby to treść Teczki personalnej. Nie ma również w tej książce Kapitana Klossa, gdyż jak napisali we wstępie autorzy: rozbudowany cykl Mieczysława Wiśniewskiego o kapitanie Klossie zasługuje z pewnością na osobne spojrzenie. Pomijając zatem te dwie serie mamy całą resztę komiksowych wydawnictw ze Sportu i Turystyki  tych mniej znanych i nieco już zapomnianych, jak i takich, które wciąż cieszą się sporą popularnością i są nawet wznawiane.
Autorzy z dużym znawstwem wprowadzają czytelników w świat kolorowych zeszytów, jak wtedy oficjalnie zwykło się nazywać komiksy. Prowadzą od Podziemnego frontu, przez Legendarną historię Polski i Początki państwa polskiego, przyglądają się pracy Pilota śmigłowca, odkrywają Tajemnicę złotej maczety oraz wyjaśniają kim byli bohaterowie Dziesięciu z Wielkiej Ziemi i zabierają czytelników w przeszłość przemierzając te same szlaki, co Polscy podróżnicy. Do tego oczywiście wiele krótszych serii jak Bogowie z gwiazdozbioru Aquariusa czy pojedynczych zeszytów w rodzaju Rycerzy fair play czy Polaków na olimpijskich arenach. Różnorodność tematyczna oferty wydawnictwa Sport i Turystyka była duża, a ta książka uzmysławia, że przez lata było ono liderem na polskim rynku. Natomiast po zamknięciu swej flagowej serii  czyli Kapitana Żbika, rozpoczęto kilka nowych. Część z nich dalej była polana sosem propagandy, natomiast niektóre zyskały bardziej przygodowy charakter.
Opisy poszczególnych komiksów były w znacznej części publikowane wcześniej na portalu Esensja. Jednak mamy tu również premierowe materiały, a także niezwykle ciekawe dodatki. Każdemu z komiksów jest poświęcony krótki rozdzialik, a na pierwszej jego stronie okładka oraz krótka stopka z nazwiskami autorów i datami publikacji. To porządkuje materiał i czytelnik z pewnością nie pogubi się w tej liczbie opisanych tytułów. Krótkie streszczenie każdego komiksu przyda się osobom, które nie czytały tych zeszytów w PRL-u. Żyjący w tamtych czasach zapewne doskonale pamiętają fabułę, bo czytali owe komiksy wielokrotnie. Ale wszystkich z pewnością najbardziej zainteresują kulisy powstawania kolejnych komiksów i związane z tym ciekawostki. Przyznam, że choć sporo wiem o komiksach z PRL-u, to wiele fragmentów było dla mnie zupełnie nowymi informacjami. Tak jest chociażby w przypadku Rycerzy fair play, których Bogusław Polch narysował w 1982 roku, jednak  prawdopodobnie z powodu ograniczenia przydziałów papieru w wyniku stanu wojennego  zeszyt ukazał się dopiero w 1986 roku. Bardzo ciekawe okazują się kulisy startu serii o Legendarnej historii Polski i informacja, że scenarzystka serii Barbara Seidler próbowała namówić na narysowanie komiksu swego przyjaciela Jana Marcina Szancera  którego znakomite ilustracje zna chyba każdy, kto w PRL- czytał Akademię Pana Kleksa. Ten jednak odmówił, ale wskazał Grzegorza Rosińskiego. Podobnych ciekawostek jest sporo.
Równie ciekawie prezentują się materiały graficzne wygrzebane w archiwach autorów. Wśród nich szkice Zbigniewa Kasprzaka, Jerzego Wróblewskiego i Marka Szyszki. Jest też np. próbna plansza Andrzeja Chyżego do adaptacji Wyspy Skarbów. Niby ten sam materiał, co w wydrukowanej wersji Marka Szyszki, ale bardziej komiksowy i lepiej podzielony na kadry. Planszę jednak niestety odrzucono, a album ostatecznie wydano w niezbyt miłej do czytania formie  dużych kadrów z tekstem pod nimi. Jedyne, czego mi zabrakło w tej książce, to większej liczby zdjęć. W pierwszej części opisującej Podziemny front jest ich trochę, później już prawie wcale. A z pewnością nie było problemem zdobycie zdjęć przynajmniej części autorów. Jeśli będzie w przyszłości nowa edycja, to warto to uzupełnić, bo jest nawet sporo miejsca, żeby dodać fotografie.
Kolorowe zeszyty to z jednej strony książka, po którą z sentymentu sięgną osoby, które się na tych publikacjach wychowały i chcą sobie je przypomnieć oraz dowiedzieć nieco więcej o ich powstaniu, a z drugiej to świetne opracowanie, które będzie cennym źródłem wiedzy dla wszystkich piszących o polskich komiksach. Zdecydowanie polecam.
Plusy:
	dużo ciekawostek o kulisach powstawania komiksów w PRL-u
	uporządkowanie komiksów z wydawnictw Sport i Turystyka
	ciekawe materiały graficzne


Minusy:
	brak zdjęć wielu autorów komiksów
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  PRL w kryminale:Święci w milicji

  Sebastian Chosiński

  Edmund Białecki Sprawa strusia
  

  
  Obojętnie czy Edmund Białecki to prawdziwe nazwisko, czy też pseudonim literacki  nie zmienia to faktu, że nic o nim nie wiem. Poza tym, że napisał (przynajmniej) dwie powieści milicyjne, które w epoce wydrukowano jedynie na łamach łódzkiego Expressu Ilustrowanego. Chronologicznie pierwszą z nich była Sprawa strusia, ponieważ to właśnie tragiczna śmierć tytułowego ptaka stała się punktem wyjścia intrygi kryminalnej.
Ekstrakt: 50%
[image: Sprawa strusia]
To kolejny autor gazetowych powieści milicyjnych (prawdopodobnie tylko dwóch), o którym trudno znaleźć jakiekolwiek informacje. Publikował na łamach łódzkiej popołudniówki Express Ilustrowany (podobnie jak omawiany już w tej rubryce Waldemar Jeż), więc być może pracował w niej jako dziennikarz lub w jakikolwiek inny sposób związany był z tym pismem. Nie można też jednak nie brać pod uwagę faktu, iż Edmund Białecki to wcale nie musiała być jego prawdziwa tożsamość. Wszak wielu twórców peerelowskich kryminałów, niekoniecznie chcących, aby kojarzono ich z taką właśnie literaturą, ukrywało się pod pseudonimami. Czasami, jak wiadomo, były to znaczące nazwiska. Ale być może jakimś śladem jest informacja zawarta w archiwach Instytutu Pamięci Narodowej mówiąca o tym, iż ktoś o takim imieniu i nazwisku, urodzony w 1915 roku, był funkcjonariuszem Wojewódzkiego Urzędu Spraw Wewnętrznych w Łodzi. Niczego oczywiście nie przesądzam, ta zbieżność może być bowiem całkowicie przypadkowa.
Kimkolwiek był, Edmund Białecki w odstępie kilkunastu miesięcy opublikował na łamach Expressu Ilustrowanego dwa kryminały: Sprawę strusia (1970) i Podwójną śmierć (1971). Ten pierwszy podzielony został na trzydzieści dziewięć krótkich odcinków, które  podaję za stroną gazetowce.klubmord.com  ukazywały się w numerach od 156 do 195. Obie powieści po latach przypomniało klubowe wydawnictwo Wielki Sen, ocalając je tym samym od całkowitego zapomnienia. Czy słusznie? Jeśli weźmiemy pod uwagę, że literacko znacznie słabsze książki Władysława Krupki publikowano, sumując kolejne wydania, w nakładach kilkusettysięcznych (vide Skazałeś ją na śmierć bądź Zachłanność mordercy), to naprawdę dobrze się stało, że Sprawa strusia nie zniknęła na zawsze w mrokach dziejów. Nie dlatego, że jest zapomnianą perełką. Nic z tych rzeczy! Ale w swoim gatunku wstydu autorowi nie przynosi.
Jak powstawały gazetowce? Były dwa sposoby: albo autor oddawał gotowy już tekst w całości, albo wysyłał go do redakcji w częściach (na przykład co tydzień, co dwa tygodnie). W tym drugim przypadku powieść powstawała na gorąco. Mogło nawet dochodzić do takiej sytuacji, że zaczynając jej druk, nie było wcale pewne, jakie będzie zakończenie. Biorąc jednak pod uwagę, jak duże było w latach 60. czy 70. ubiegłego wieku zapotrzebowanie prasy codziennej na literaturę stricte rozrywkową, trzeba liczyć się z tym, że w takiej formie powstało całkiem sporo powieści milicyjnych. A Sprawa strusia  niemal na sto procent. Takie przynajmniej można odnieść wrażenie podczas lektury. Świadczyłyby o tym pewne konstrukcyjne potknięcia Białeckiego i dorzucanie niektórych wątków znienacka, jak również wewnętrzny rytm poszczególnych fragmentów. W tym kontekście warto by zadać sobie pytanie retoryczne, brzmiące tak: O ile lepszym okazałoby się dziełko Edmunda Białeckiego, gdyby wcześniej miał szansę wziąć je w swoje ręce redaktor z prawdziwego zdarzenia i gdyby autor miał więcej czasu (i tym samym spokoju) na pracę?
Choć powieść wydrukowano w gazecie łódzkiej, jej akcja rozgrywa się w Trójmieście, a doprecyzowując  głównie w gdańskim ogrodzie zoologicznym. Stąd ten tytułowy struś, od którego zresztą cała intryga się zaczyna. Otóż pewnego dnia o świcie pracownicy zoo znajdują nieszczęsnego ptaka stratowanego na wybiegu dla bawołów. Jest to dziwne z dwóch (a nawet trzech) powodów: po pierwsze  wybiegi te ze sobą nie sąsiadują, a nawet gdyby sąsiadowały, struś i tak nie byłby w stanie przeskoczyć (bo o fruwaniu to już w ogóle nie ma mowy) przez wysoki płot; po drugie  chodzi o zwierzę, które zaledwie kilka(naście) godzin wcześniej przywieziono do ogrodu z portu (przypłynął bowiem statkiem z Afryki); po trzecie  i najważniejsze!  prawdziwą przyczyną śmierci zwierzęcia wcale nie było stratowanie, lecz uduszenie (po czym rozcięto mu nożem śródpiersie i wyjęto żołądek). Kto mógł dokonać tak bestialskiego czynu? Głowią się nad tym nie tylko dyrektorzy ogrodu zoologicznego, doktor Skalski i jego zastępca doktor Rakowski, ale również przybyli na miejsce zdarzenia funkcjonariusze Milicji Obywatelskiej  kapitan Roman Molski oraz porucznik Bogdan Śliwa.
Temu pierwszemu od razu kilka rzeczy podpada. A to fakt, że pracujący na etacie pielęgniarza zwierząt drapieżnych Edward Stasiak był kiedyś marynarzem, którego oskarżono o przemyt i wsadzono na dwa lata do więzienia. A to, że nocny dozorca Cieślak zniknął od razu po swoim dyżurze. Wreszcie, że doktor Rakowski, mimo dramatu, jaki rozegrał się w jego miejscu pracy, jest bardzo pewny siebie i przez cały czas nie schodzi mu z twarzy ironiczny uśmiech. Co prawda aresztować za to nikogo nie można, to jednak u zawsze czujnego oficera milicji taka nietypowa reakcja z miejsca rodzi nieufność. A gdy na dodatek Molski dowiaduje się, że parę tygodni wcześniej tragedia spotkała inne zwierzę przywiezione ze świata do gdańskiego zoo (wąż-dusiciel wydostał się w portowym magazynie ze klatki i zginął przygnieciony przez skrzynie, po czym został wypatroszony)  jest pewien, że to nadzwyczaj poważna sprawa, zapewne o zasięgu międzynarodowym. Dlatego każe sprowadzić z Komendy Wojewódzkiej swoich najbardziej zaufanych ludzi, których w trójmiejskim MO potocznie nazywają grupą świętych.
To swoiste, dowodzone przez kapitana Molskiego, komando specjalne: milicjanci najinteligentniejsi, najlepiej wykształceni, znający po kilka języków obcych i nadzwyczaj wysportowani (zapasy, boks, dżudo, a nawet karate nie mają przed nimi tajemnic). Pewnie każdy z nich mógłby zastąpić Jamesa Bonda, gdyby akurat MI6 rekrutowała agentów z licencją na zabijanie za żelazną kurtyną. Tymczasem jednak muszą zająć się, jakkolwiek komicznie to brzmi, poszukiwaniami mordercy strusia. Edmund Białecki też pewnie zdawał sobie sprawę z tego, że wysyłanie do tej konkretnej sprawy takich ludzi, to trochę jak strzelanie z armaty do komara, postanowił więc najszybciej, jak się da, skomplikować intrygę i do ofiar zwierzęcych (pochylmy się również nad nieszczęsnym wężem) zaczął wkrótce dorzucać również ludzkie. A w takim przypadku żartów już nie ma! Jedno morderstwo, później drugie, usiłowanie trzeciego  szybko okazuje się, że święci naprawdę mają ręce pełne roboty, a porucznik Śliwa musi na dodatek udać się z tajną ekspedycją do Szczecina.
Chociaż fabuła z czasem rozkręca się, to jednak  co należy uznać za podstawowy mankament Sprawy strusia  naprawdę nie trzeba być geniuszem w rozwiązywaniu zagadek kryminalnych, aby bardzo szybko domyślić się, czego w rzeczywistości dotyczy sprawa. Bo jeśli ktoś zabija zwierzę po to, aby wyciągnąć z niego żołądek  to raczej nie po to, aby przekonać się (choć wiadomo, że to mit), ile piasku jest w stanie zjeść struś, chowając w nim głowę. Nie przekonuje też pojawiający się pod koniec powieści wątek niemiecki. Głównie dlatego, że spada z nieba niespodziewanie i nie doczekuje się rozwinięcia. Jakby autor uznał, że samo przypisanie bohaterowi pochodzenia niemieckiego jest wystarczająco obciążające, by na przykład dorzucać mu jeszcze jakieś konotacje nazistowskie. Trochę to psuje ogląd całości. A szkoda, bo bez tych wpadek opowieść o pechowym ptaku-nielocie byłaby jeszcze ciekawsza.
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  Krótko o książkach:Lojalność do bólu

  Joanna Kapica-Curzytek

  Harlan Coben Mów mi Win
  

  
  Mów mi Win jest wartym uwagi thrillerem. Logicznie i błyskotliwie poprowadzona akcja jest bardzo absorbująca, a główny bohater irytuje i bawi jednocześnie.
Ekstrakt: 80%
[image: Mów mi Win]
Ta powieść to spin-off poczytnej serii z Myronem Bolitarem, głównym bohaterem jedenastu, jak dotąd, powieści Harlana Cobena. Tym razem autor pozwala dojść do głosu przyjacielowi Myrona. Pochodzący z zamożnej rodziny Windsor (Win) Horne Lockwood III  był wcześniej drugoplanową postacią. Jak się okazuje, w zdolnościach tropienia tajemnic i rozwiązywania zagadek nie ustępuje swojemu sławniejszemu koledze.
Policja odnajduje zwłoki mężczyzny w ekskluzywnym apartamencie.  W jego mieszkaniu znaleziono obraz Vermeera, skradziony przed laty rodzinie Lockwoodów. Co więcej, była tam jeszcze ich charakterystyczna rodzinna pamiątka.
Niestety, nie zanosi się na to, aby te przedmioty wróciły do właścicieli, a sprawa mogła być szybko zamknięta. To dopiero początek serii zdarzeń. Wszystko wskazuje na to, że ta śmierć łączy się w jakiś sposób z dramatem kuzynki Lockwooda i tragiczną śmiercią wuja Wina jakiś czas temu. Win wkracza na scenę śledztwa, nie chcąc, aby przykre sprawy zniszczyły reputację jego rodziny. Łączy kropki i odkrywa w tle niedostatecznie dotąd wyjaśnione wydarzenia sprzed kilkudziesięciu lat: działania terrorystyczne grupy sześciu młodych osób. 
Powieść czyta się z nieskrywaną przyjemnością  Harlan Coben prowadzi narrację z polotem i efektownie, a przy tym przejrzyście i konkretnie. Krąg zaangażowanych w sprawę osób stopniowo się poszerza, co jest dla Wina coraz większym wyzwaniem, a nawet naraża go na niebezpieczeństwo. 
Autor musiał się nieźle bawić podczas pisania  postać Windsora Horne′a Lockwooda III jest swego rodzaju żartobliwym pastiszem opisującym styl życia bardzo bogatych ludzi. Prywatne helikoptery na każde żądanie, możliwość zdobycia za pieniądze właściwie wszystkiego, o czym można pomarzyć (ze świętym spokojem włącznie). Win jest na przemian to irytująco, to uroczo pewny siebie i nie brakuje mu poczucia wyższości. Na końcu jednak przekonujemy się, że nic nie jest w stanie kupić czystego sumienia i nieposzlakowanej reputacji. Lockwoodowie mają w zanadrzu niejedną tajemnicę, a Win okazuje się do bólu lojalny względem swojej rodziny.
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  Przeczytaj to jeszcze raz:Pechowiec do sześcianu

  Sebastian Chosiński

  Georges Simenon Maigret i widmo
  

  
  Inspektor Charles Lognon zawsze ma pod górkę. Inni robią kariery, awansują, a on wciąż siedzi w dzielnicowym komisariacie, marząc o wytropieniu wielkiej afery, która uczyni go sławnym. Kiedy już na nią wpada  zostaje postrzelony i ląduje w szpitalu. Nie wiadomo czy przeżyje. Dochodzenie w tej sprawie przejmuje komisarz Maigret. Tak zaczyna się kolejna z powieści kryminalnych Georgesa Simenona  Maigret i widmo.
Ekstrakt: 70%
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Każdy, kto przeczytał choć kilka z siedemdziesięciu pięciu powieści (opowiadań nie licząc) z komisarzem Julesem Maigretem w roli głównej, będzie kojarzyć jego najbliższych współpracowników  inspektorów Lucasa, Janviera, Lapointea. Od czasu do czasu jednak Georges Simenon wprowadzał na arenę wydarzeń również innych policjantów, pracujących w komisariatach rozsianych po różnych dzielnicach Paryża. Najbardziej charakterystycznym z nich był Charles Lognon  niekiedy nazywany przez kolegów Fajtłapą, to znów Ponurakiem lub Pechowcem (choć całkiem możliwe, że ta różnica wynikła z odmiennego tłumaczenia francuskiej ksywki gliniarza na polski). Pojawił się on na kartach Maigreta i gangsterów (1951/1952), potem powrócił w Maigrecie i trupie młodej kobiety (1954), by dekadę później stać się bardzo ważną postacią Maigreta i widma. Belgijski prozaik musiał czuć do niego szczególną sympatię, skoro tak często przywoływał go z niebytu, zawsze przy tym obdarzając istotną do odegrania rolą.
Maigret i widmo to  według chronologii  sześćdziesiąta druga powieść Simenona, w której pojawia się legendarny komisarz z Quai des Orfèvres. Napisał ją, co było dla Belga typowe, w ciągu zaledwie tygodnia  pomiędzy 17 a 23 czerwca 1963 roku  w swoim domu w szwajcarskim Échandens (w kantonie Vaud). Co nie zdarzało się zbyt często, musiała ona zaskakująco długo, bo całe dwanaście miesięcy, czekać na druk. Najpierw ukazała się w odcinkach na łamach Le Figaro (w maju i czerwcu 1964 roku), a zaraz potem trafiła na półki księgarskie za sprawą wydawnictwa Presses de la Cité (w lipcu). Jej pojawienia się nie przegapili oczywiście filmowcy, którzy czterokrotnie adaptowali ją na potrzeby małego ekranu; przy tej okazji w Maigreta wcielali się Holender Jan Teulings (1969), Japończyk Kinya Aikawa (1978) oraz Francuzi Jean Richard (1971) i Bruno Cremer (1994).
Kolejny zaskoczeniem, choć w tym przypadku dotyczącym już konkretnie fabuły książki, jest to, że całe śledztwo Simenon zamknął praktycznie w dwudziestu czterech godzinach. Owszem, dochodzenia prowadzone przez Maigreta nigdy nie ciągnęły się tygodniami czy miesiącami, ale w tym przypadku jest całkiem możliwe, że autor pozwolił swojemu bohaterowi pobić rekord. Przejdźmy jednak do sedna. Jest deszczowy listopad, aura daje się we znaki policjantom i przestępcom. Minęła właśnie pierwsza w nocy, Maigretowi będącemu w pracy od świtu poprzedniego dnia udaje się w końcu złamać młodego złodzieja napadającego na sklepy jubilerskie w stolicy, dzięki czemu policja będzie mogła zatrzymać nie tylko jego dwóch kompanów, lecz także zleceniodawcę tych skoków. Kompletnie wyczerpany, ale i zadowolony z dobrze wykonanej roboty, komisarz wraca do domu i kładzie się do łóżka. Nie jest mu jednak dane wyspać się. Parę godzin później budzi go bowiem Lapointe, co samo w sobie jest niezwykłe i musi świadczyć o tym, że wydarzyło się coś nadzwyczaj ważnego i dramatycznego.
To coś to bandycki napad na inspektora Lognona, który poprzedniego wieczoru został na avenue Junot postrzelony z przejeżdżającego samochodu. Jedna kula trafiła go w brzuch, druga poniżej ramienia. Po przewiezieniu do szpitala od razu trafił na stół operacyjny, lekarze wciąż walczą o jego życie. Co tam robił  nie wiadomo! Z Pechowcem był bowiem zawsze ten sam problem. Czuł się permanentnie niedoceniany i niesamowicie z tego powodu cierpiał, w czym zresztą utwierdzała go jeszcze hipochondryczna małżonka. Wierzył jednak w to, że kiedyś wpadnie na trop takiej afery, której rozwiązanie przyniesie mu sławę i zaszczyty, a przełożeni nie będą mieli wtedy innego wyjścia, jak przenieść go na Quai des Orfèvres, co byłoby znaczącym awansem. Nawet jeżeli trafiał na takie sprawy, ostatecznie zawsze ktoś mu je sprzątał sprzed nosa. Teraz postanowił zrobić wszystko, by tak się nie stało. I, jak już wiemy, zapłacił za to bardzo wysoką cenę.
Śledztwo w sprawie próby zabójstwa Lognona przejmuje Maigret. Cała paryska policja zostaje postawiona na nogi. Funkcjonariusze z Quai des Orfèvres i komisariatu w XVIII Dzielnicy przesłuchują potencjalnych świadków. Zależy im na pośpiechu, by napastnik nie uszedł sprawiedliwości. Przede wszystkim jednak trzeba znaleźć odpowiedź na pytanie, co takiego Pechowiec robił na avenue Junot o tak nietypowej porze. Czy dwudziestopięcioletnia pracownica salonu kosmetycznego Marinette Augier, którą odwiedzał przez kilka ostatnich nocy z rzędu, była jego sekretną kochanką? Najprościej byłoby ją o to zapytać, lecz, jak zeznaje dozorczyni kamienicy, kobieta od razu po postrzeleniu Lognona spakowała się i zniknęła. Albo więc była zamieszana w zamach na policjanta, albo sama zaczęła obawiać się o swoje życie. Komisarz, znając co nieco Lognona, zakłada, że nie zdradzał on swojej żony. Musiał mieć więc jakiś inny bardzo ważny powód, aby bywać u panny Augier. Na przykład obserwował kogoś z okien jej mieszkania, wychodzących prosto na dom bogatego i wpływowego Holendra Norrisa Jonkera.
Że to właśnie o niego mogło chodzić, przekonują Maigreta informacje zdobyte przez inspektora Chinquiera, kolegę Pechowca z komisariatu w XVIII Dzielnicy. Po przesłuchaniu starego kaleki, mieszkającego w tej samej kamienicy co Marinette, doszedł on do wniosku, że w domu Jonkera działy się dziwne rzeczy. Na tyle dziwne, że należałoby się tym zainteresować. Tyle że Holender to bogacz pochodzący z bankierskiej rodziny, słynny na cały świat kolekcjoner dzieł sztuki  nadepnąć mu na odcisk oznacza narazić się ambasadorowi, a w konsekwencji trafić pod lupę ministra spraw zagranicznych. Maigret musi więc postępować nadzwyczaj ostrożnie. Skoro akcja stutrzydziestostronicowej powieści zamyka się w jednym dniu, znaczy to, że Simenon bardzo skrupulatnie opisuje każdy krok podejmowany przez policjantów. Dość powiedzieć, że wizyta komisarza w domu Norrisa Jonkera i rozmowa Maigreta z nim oraz jego żoną Mirellą zajmuje ponad trzydzieści stron (w sumie to całe dwa rozdziały).
Co najistotniejsze: fragment ten jest absolutnym literackim majstersztykiem. Belg wspina się tu na szczyty swojego talentu. Dialog Jonkera z Maigretem przypomina partię szachów, w której naprzeciw siebie siedzą dwaj doświadczeni i zaprawieni w bojach arcymistrzowie. Ważą każde słowo i każde słowo staje się dla nich pretekstem do wyprowadzenia kolejnego ataku. Towarzyszy temu olbrzymie napięcie, które udziela się także czytelnikowi. Komisarz jest zdeterminowany, by złapać Holendra na kłamstwie, lecz ten umiejętnie kluczy i wymyka się z zastawianych pułapek. Maigret jednak nie rezygnuje  przypomina potężnego lwa, który w odpowiednim momencie przyczaja się, czyha na najdrobniejszy błąd obserwowanej ofiary, a potem wyskakuje z zarośli, aby ją przygwoździć. Gdyby cała powieść była tak udana, mielibyśmy do czynienia z arcydziełem. A dlaczego nie mamy? Niestety, Simenonowi nie przysłużył się pośpiech w prowadzeniu śledztwa przez Maigreta: z jednej strony zmusza to bowiem policjanta do cedowania niektórych czynności na współpracowników, z drugiej  do załatwiania ważnych spraw przez telefon. To wprawdzie pozwala Belgowi przydać książce cech antycznego dramatu (vide jedność miejsca, czasu i akcji), ale jednocześnie odziera ją z opisów żmudnej detektywistycznej harówki, które zawsze były mocną stroną pisarstwa Georgesa Simenona.
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  Poszukiwanie tego, co wspólne

  Joanna Kapica-Curzytek

  Barbara Gawryluk Moc Amelki
  

  
  Śpiewająca w bunkrze podczas bombardowania Kijowa siedmioletnia Amelia Anisovych stała się uosobieniem wszystkich dzieci Ukrainy, które cierpią z powodu wojny. W Mocy Amelki dostajemy historię dziewczynki, opowiedzianą w sposób przystępny i zrozumiały dla jej rówieśników.
[image: Moc Amelki]
Pod koniec lutego nasz świat bezpowrotnie się zmienił. Ukraina została brutalnie zaatakowana przez Rosję. Początkowo działania wojenne były skoncentrowane wokół Kijowa, stolicy kraju naszych wschodnich sąsiadów. Miasto było wielokrotnie bombardowane. Podczas jednego z takich ataków Amelia Anisovych, kryjąca się w bunkrze wraz ze swoją rodziną, zaśpiewała piosenkę Mam tę moc z jej ulubionego filmu Kraina lodu. Chciała w ten sposób dodać otuchy sobie i swoim bliskim. Ten moment został uwieczniony na nagraniu. Film obiegł już cały świat i stał się symbolem cierpienia ukraińskich dzieci, którym z powodu wojny skończyło się dzieciństwo.
Moc Amelki to książka dla dzieci, w której Barbara Gawryluk opowiada nam prawdziwą historię tytułowej bohaterki i jej bliskich. Ich koleje losu są tak podobne do tego, co przeżyło  i nadal przeżywa - wiele ukraińskich rodzin, dotkniętych tragedią wojny. Najpierw były zejścia do schronów w mieście i przyglądanie się, jak płoną zbombardowane rejony miasta. A przecież nie takie obrazy są przeznaczone dla dzieci: Powinny chodzić do szkoły, bawić się, iść do kina, do teatru, pograć w piłkę, a nie siedzieć dzień po dniu w piwnicy, żali się załamana mama Amelki.
Później, gdy życie w Kijowie stało się wręcz niemożliwe i niebezpieczne, trzeba było podjąć decyzję o wyjeździe z kraju do Polski. Niestety, Amelka musiała pożegnać się z rodzicami i wraz ze starszym bratem znalazła się pod opieką babci. Spakowała tylko to, co niezbędne, pozostawiając wiele swoich ulubionych rzeczy w domu.
Wyjechali w nieznane, nie wiedząc, dokąd zaprowadzi ich los. Jacy oni są, ci Polacy? Jak my się dogadamy?, martwiła się Amelka. To samo pytanie kołatało się w głowach wielu ukraińskich uchodźców, którzy zdecydowali się szukać schronienia w naszym kraju. Świetnie wiemy, że mieszkańcy naszego kraju stanęli na wysokości zadania. Udzielili gościny i wsparcia wielu rodzinom zza wschodniej granicy.
Opowieść Barbary Gawryluk spełnia ważna rolę: jest młodszym czytelnikom bardzo potrzebna. Dorośli nie zawsze mają możliwość, aby przybliżyć swoim dzieciom trudną rzeczywistość i pozwolić im ją zrozumieć. Ważne jest także znalezienie odpowiedniego języka, aby stosownie do wieku przedstawić dramat wojny, pokazać jej grozę oraz bezsens. Autorka ma dar mówienia o rzeczach skomplikowanych w prosty, ale budzący wiele emocji sposób. Na przykład nie da się czytać spokojnie o rozłące rodziny i konieczności komunikowania się tylko zdalnie.
Polskie dzieci mają okazję, aby spojrzeć na rzeczywistość oczami ich ukraińskich rówieśników, co umożliwi lepsze wzajemne zrozumienie. Tego rodzaju inicjatyw nigdy dosyć. Wielkim atutem Mocy Amelki jest właśnie poszukiwanie tego, co wspólne dla Ukraińców i Polaków. Jak się okazuje, przedstawiciele obu narodów mogą się spotykać nie tylko na polu muzyki. Łączyć mogą także podobne do siebie języki. Ogłoszony w szkole konkurs pozwala pokonać bariery i zbliżyć się do siebie. To bardzo inspirujący początek  i wart naśladowania element edukacji międzykulturowej. O jej podstawach nie można zapominać, gdy dochodzi do spotkań przedstawicieli obu nacji, zwłaszcza jeśli dzieje się to w trudnych, wymuszonych przez politykę, okolicznościach. Książka może być bez wątpienia cennym narzędziem dla nauczycieli, aby budować przyjazną atmosferę w klasie z nowo przybyłymi z Ukrainy uczniami i uczennicami.
Moc Amelki pokazuje nam także, że tytułowa bohaterka ma marzenia i nie boi się o nich mówić. Sięgając po książkę, przekonamy się, że dwa już się spełniły. Pozostaje jeszcze trzecie, to najważniejsze. Być może domyślamy się, o co chodzi, ale najlepiej o tym samodzielnie przeczytać. Trzymajmy mocno kciuki, aby jak najszybciej się spełniło to, o czym marzy Amelia Anisovych.
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  PRL w kryminale:Trucizna czy kula?

  Sebastian Chosiński

  Edmund Białecki Podwójna śmierć
  

  
  Po niezbyt udanej Sprawie strusia w kolejnym roku Edmund Białecki opublikował na łamach prasy nieporównywalnie ciekawszy kryminał milicyjny zatytułowany dość zagadkowo  Podwójna śmierć. Tytuł z miejsca rodzi pytanie, czy można kogoś zabić dwa razy? Jak się okazuje  tak. Trzeba tylko wiedzieć, jak to zrobić.
Ekstrakt: 70%
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Opisując przed tygodniem Sprawę strusia, gazetowiec Edmunda Białeckiego, narzekałem nieco na przewidywalną i zdecydowanie przekoncypowaną fabułę. Po lekturze tej powieści milicyjnej, opublikowanej pierwotnie w odcinkach na łamach łódzkiej popołudniówki Express Ilustrowany w 1970 roku i przypomnianej w wersji książkowej dopiero przed ośmioma laty, można by pomyśleć, że autor zalicza się do tych twórców peerelowskich kryminałów, którzy raczej nie rokują. A tymczasem drukowana w tej samej gazecie rok później Podwójna śmierć zaprzeczyłaby tej tezie w całej rozciągłości. Nie jest to wprawdzie arcydzieło tego typu literatury, ale na pewno proza sensacyjno-obyczajowa, która zasługiwała na ocalenie od całkowitego zapomnienia (co uczyniło klubowe wydawnictwo Wielki Sen) chociażby z tego powodu, że przynosi dużą satysfakcję w trakcie lektury.
Już po przeczytaniu Podwójnej śmierci pojawia się w głowie myśl, że konstruując fabułę, autor z jednej strony inspirował się kryminałami Jacka Wołowskiego, z drugiej natomiast  i to w jeszcze większym stopniu  Błękitnymi szynszylami (1960) Barbary Gordon. Podobnie jak w przypadku tej ostatniej, akcja powieści Białeckiego rozgrywa się w niewielkim miasteczku położonym nieopodal dużego centrum: u Gordon była to fikcyjna podwarszawska Brzozowa, u Białeckiego jest to  również fikcyjny  podwrocławski Orlicz. U pisarki z Warszawy do tragedii dochodzi w starej willi, u łodzianina  w niedawno wybudowanym domie jednorodzinnym. W obu z kolei w tle pojawiają się niejasne interesy prowadzone przez przedsiębiorców z niezbyt lubianego przez władze komunistyczne sektora prywatnego. Kolejnym wspólnym mianownikiem okazuje się, choć o tym dowiadujemy się dopiero w finale Podwójnej śmierci, mroczna tajemnica korzeniami sięgająca jeszcze czasów okupacji.
Głównymi bohaterami Sprawy strusia byli prowadzący śledztwo dwaj funkcjonariusze trójmiejskiej Milicji Obywatelskiej: kapitan Roman Molski oraz porucznik Bogdan Śliwa. Nie inaczej jest i tutaj, chociaż Wczytując się uważnie w oba kryminały Białeckiego, można odnieść wrażenie, że w pierwszym z nich Molski i Śliwa znają się już doskonale (są nawet oficerami tej samej komendy), natomiast w drugim, mimo że już wcześniej zdarzało im się współpracować, to jednak ich zażyłość nie jest jeszcze tak duża, pracują też w różnych jednostkach. Poza tym zaskakuje rozpiętość geograficzna: tam Gdynia i Gdańsk, tutaj  Wrocław i Orlicz. Niekonsekwencji jest zresztą więcej; dość powiedzieć, że na kilkunastu zaledwie stronach Molski tytułowany jest kapitanem, inspektorem, a nawet nadinspektorem. Chciałoby się w tym momencie ze złością krzyknąć: To jaki w końcu jest stopień służbowy bohatera!? Być może te nieścisłości wynikały z tego, o czym wspominałem już przed tygodniem  że drukowane w odcinkach powieści Edmunda Białeckiego powstawały na gorąco. To tłumaczyłoby wszystkie tego typu wpadki, niekiedy denerwujące, ale na szczęście nie rzutujące aż tak mocno na ocenę całości.
Początek Podwójnej śmierci rozgrywa się na dużych obrotach. Kapitan Molski wraca w nocy z czterotygodniowego urlopu i kładzie się spać, mając nadzieję, że w najbliższym czasie nic nie zaburzy jego spokoju. Tymczasem o czwartej trzydzieści budzi go telefon od przełożonego; pułkownik Karol Kopańczyk, powołując się na braki kadrowe, postanawia zabrać kapitana do Orlicza, gdzie poprzedniego dnia doszło do dziwnego zdarzenia. Nie bez znaczenia jest tutaj fakt, że przed swoim awansem, Molski zdobywał doświadczenie, pracując właśnie w Orliczu. Zna więc specyfikę miejsca, a nawet pamięta jeszcze niektórych ludzi. A co to za sprawa? W dzielnicy domków jednorodzinnych znaleziono ciało młodej kobiety; wiele wskazuje na to, że popełniła samobójstwo. Ale pułkownik ma co do tego pewne wątpliwości. Woli więc nie pozostawiać tak trudnej sprawy w rękach miejscowych funkcjonariuszy. Ofiarą okazuje się Krystyna Rawicka  (współ)właścicielka wytwórni mas plastycznych, do której prawo własności odziedziczyła po swoim zmarłym rok wcześniej dużo starszym mężu, inżynierze i wynalazcy.
Co wskazuje na samobójstwo? Fakt, że Rawicka trzyma w ręku rewolwer (niekiedy nazywany pistoletem), z którego oddano do niej strzał. Tyle że sekcja zwłok wykazuje niezbicie, iż pod takim kątem, pod jakim kula wniknęła w jej ciało, nie mogła strzelać do siebie. Jeszcze większe zaskoczenie wywołuje wykrycie w jej ciele śladów trucizny. I to wszystko działo się pod obecność w domu trojga innych osób: ciężko chorego i cały czas leżącego w łóżku Stanisława Rawickiego, szwagra ofiary, studenta piątego roku chemii Jerzego Krzywickiego, siostrzeńca byłego męża Rawickiej, wreszcie Stanisławy Boguszewskiej, gosposi, która była podobno krewną pierwszej żony inżyniera. I nikt nic nie widział ani nie słyszał. Milicjantom trudno w to uwierzyć. Zwłaszcza kiedy wychodzą na jaw kolejne trudne do wyjaśnienia fakty. Na przykład: z kim miała spotkać się piękna Krystyna? co stało się z jedną z filiżanek w salonie? kto włamał się do garażu i ukradł z samochodu tłumik?
Dokładniejsze dochodzenie wykazuje również, że Rawicka miała wiele dziwnych znajomości i prowadziła dość niejasne interesy w różnych rejonach kraju. Na dodatek szykowała się do wyjazdu zagranicznego, z którego, jak twierdzą niektórzy z jej znajomych, planowała już nie wracać na łono socjalistycznej ojczyzny. Wspominałem już o podstawowych minusach Podwójnej śmierci. Co natomiast jest plusem powieści Białeckiego? Na pewno opis milicyjnych procedur, pojawiające się w treści nowinki kryminalistyczne, ale także rozmach fabuły. Nie kończy się bowiem na śmierci Krystyny; potem pada jeszcze jeden trup, mamy też do czynienia z usiłowaniem zabójstwa, do tego dochodzą również liczne przestępstwa gospodarcze. Plus wspomniana parę akapitów wyżej tajemnica z przeszłości. Gdyby za tekst wziął się porządny redaktor z renomowanego wydawnictwa, Podwójna śmierć mogłaby stać się ozdobą każdej peerelowskiej serii kryminalnej. A tak popadła w zapomnienie wraz ze swoim zagadkowym autorem.
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  Czyszta pjendżeszont dzeszencz

  Joanna Kapica-Curzytek

  Marta Kisiel Bazyl i Licho
  

  
  Opowiadania dla dzieci ze zbioru Bazyl i Licho łączą w sobie elementy fantastyki i przedniego humoru. W połączeniu z językowym nowatorstwem i przytulną, ciepłą atmosferą tekstów daje to znakomity efekt.
Ekstrakt: 90%
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Marta Kisiel znana jest przede wszystkim jako autorka fantastyki. Była siedmiokrotnie nominowana do Nagrody im. Janusza A. Zajdla, dwukrotnie otrzymała to wyróżnienie. Jest członkinią grupy literackiej Harda Horda, która skupia polskie autorki literatury fantastycznej. Jednak Bazyl i Licho nie jest bynajmniej debiutem tej autorki w dziedzinie twórczości dla dzieci. Pisarka ma na swoim koncie między innymi kilka powieści, za które również otrzymała szereg nagród.
W świecie Bazyla i Licha z łatwością odnajdą się młodsi czytelnicy, ale będzie to sympatyczna lektura także dla starszych. Bohaterowie opowiadań pochodzą z mitologii słowiańskiej, legend oraz podań ludowych. Są tu między innymi demony, nieco psotne duchy  autorka tłumaczy ich naturę w Krótkim przewodniku na końcu książki. Wnika także w istotę dawnej duchowości, co pozwala czytelnikom na poszerzenie pola ich wyobraźni.
Te motywy wierzeń i dawnych opowieści zostały przez autorkę twórczo przetworzone, ale wbrew pozorom teksty nie oddalają się aż tak bardzo od świata znanego dzieciom. Są one przede wszystkim mocno osadzone w pejzażu zmieniającej się i pięknie opisanej tutaj przyrody. Nadchodzi pierwszy dzień wiosny (o tej porze roku foda jeszt jeszcze żymna, zauważa Bazyl). Później przychodzi lato - wraz ze słońcem, które zabierało się raźno do przyświecania. Z czasem skracają się dni i pada deszcz, a jak wiadomo, w tym czasie nie tylko dzieci się nudzą, czorty też. Można przy okazji sprawdzić, jak wygląda włóczka w kolorach listopada. I wreszcie nastaje zima - wcale nie () tak znieruchomiała i bezdźwięczna, jak mogłoby się wydawać. A jeśli zima  to przecież muszą być obowiązkowo święta
Największym atutem opowiadań spod znaku Bazyla i Licha jest przede wszystkim mnóstwo ciepła i wspaniałego humoru. Przemiłe stworzenia (ich opisy znajdziemy na końcu książki), będące bohaterami tekstów, Marta Kisiel szkicuje z czułością i wielką starannością. Niby mają one wiele wspólnego z nami, ludźmi, ale jednocześnie są tak odmienne, co pozwala niejeden raz krytycznie spojrzeć na niejedną cechę ludzkiej natury (to wszystko, rzecz jasna, pozbawione jest pedagogicznej sztywności). Stworki ubóstwiają przysmaki  sycące jedzonko, placki (Bazyl) i ciepłe kakałko (Licho), choć wypada przy tym ostrzec, że to uwielbienie może się udzielić czytającym Co nie zmienia faktu, że lektura jest kojąca, uspokaja i budzi poczucie bezpieczeństwa.
Książka Bazyl i Licho wydaje się idealna do czytania na głos. Oryginalne językowo kwestie Bazyla są nie do podrobienia  po lekturze książki długo jeszcze będziemy słyszeć tę uroczo mówiącą postać, a nawet jej językiem mówić. Kto bezbłędnie wymówi: czyszta pjendżeszont dzeszencz, ręka w górę! No i ta szczypta magii, którą przesycone są opowiadania! Jak zwraca uwagę Bazyl: magia szmakuje doszcz żabafnje - koniecznie trzeba się o tym samodzielnie przekonać.




Tytuł: Bazyl i Licho
Data wydania: 15 czerwca 2022
Autor: Marta Kisiel
Ilustracje: Marcin Minor
Wydawca:  Miętówka
Cykl: Małe Licho
ISBN: 978-83-67341-03-5
Format: 160s. 135×202mm; oprawa twarda
Cena: 42,99
Gatunek: dla dzieci i młodzieży
Zobacz w: Kulturowskazie
Ekstrakt: 90%
  



  
  
  
  
  Magazyn Esensja - Magazyn Esensja nr 7 (CCXIX) wrzesień 2022
  




  
  

  Cudzego nie znacie:Wampirze wojny

  Miłosz Cybowski

  Steven Savile Inheritance
  

  
  Inheritance, pierwszy tom trylogii poświęconej wampirzemu rodowi von Carsteinów, to bardzo nierówna powieść. Steven Savile postarał się o to, by zawrzeć tutaj jak najwięcej elementów historii wojen prowadzonych między nieumarłymi a ludźmi. Odbyło się to kosztem fabuły, która cierpi na wiele niedostatków.
Ekstrakt: 50%
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Zaczyna się całkiem nieźle: od przybycia dwóch łowców czarownic do Sylvanii, leżącej na obrzeżach Imperium prowincji rządzonej przez okrutny ród von Draków. Jon Skellan i Stefan Fischer spędzili poprzednie lata na wymierzaniu zemsty za śmierć ich rodzin, polując i zabijając odpowiedzialnych za ten mord bandytów. Pozostał im jedynie przywódca, który jakimś trafem był w stanie skutecznie ich unikać. Podążając jego śladem przez Sylvanię, odkrywają coraz mroczniejsze fakty związane z tym miejscem. Przygody tej dwójki doskonale wpisują się w klimat Warhammera  są mroczne, pozbawione nadziei na lepszą przyszłość i bardzo osobiste, stanowiąc najlepszy element całej powieści. Owszem, Skellan i Fischer to bohaterowie nakreśleni bardzo grubą kreską, niekiedy praktycznie nie do odróżnienia od siebie (jeden jest starszy i bardziej powściągliwy, drugi młodszy i zapalczywy, ale to bodaj jedyne różnice), lecz biorąc pod uwagę ich wspólną historię, nie jest to niczym szczególnie dziwnym. Ich późniejsze losy potoczą się jednak bardzo odmiennie.
Przy okazji możemy też poznać drogę Vlada von Carsteina do władzy  drogę krótką, bo sprowadzającą się do poślubienia Isabelli von Drak, jedynej córki umierającego i powszechnie znienawidzonego księcia Sylvanii. Choć sam von Carstein nigdy nie staje się wiodącą postacią, jego poczynania możemy obserwować oczami innych bohaterów. Jedyne co może dziwić, to że w świetle wyraźnie nadnaturalnych mocy i takiegoż pochodzenia Vlada, nikt nie zorientował się wcześniej, że ma do czynienia z wampirem (dla czytelnika jest to jak najbardziej oczywiste, szczególnie jeśli wie to i owo na temat Starego Świata). Wszystko wychodzi na jaw o wiele później, kiedy losy łowców czarownic i wampirów splatają się w trakcie pewnego przyjęcia na Zamku Drakenhof.
Od tego momentu historia nabiera o wiele mniej składnej formy  owszem, możemy jeszcze obserwować ucieczkę Hansa i jego perypetie w trakcie wczesnych faz konfliktu, który został zapamiętany jako wampirze wojny. Niestety, nawet ten element łączący pierwszą połowę książki z kolejnymi rozdziałami zostaje rychło zastąpiony chaotycznymi opisami oderwanych od siebie wydarzeń. Zastanawiam się, czy Savile dostał listę takich epizodów i posłusznie się z niej wywiązał (z dużą szkodą dla całej historii), czy po prostu nie miał lepszego pomysłu na to, jak barwnie przedstawić tę wieloletnią wojnę. W efekcie drugą część Inheritance czyta się z o wiele mniejszym zainteresowaniem, natomiast powtarzające się raz po raz sytuacje z serii zabili go i uciekł w wydaniu von Carsteina wzbudzają raczej politowanie niż zainteresowanie.
Jak dowiadujemy się w końcowych rozdziałach, taki stan rzeczy ma swoje fabularne uzasadnienie i stanowi podstawę dla działań kolejnego wprowadzonego bez większego polotu bohatera powieści. Wszystko to trąci jednak bardzo kiepskim fantasy i nie współgra klimatem z tym, co Savile oferował na samym początku. Bo armia nieumarłych oblegająca Altdorf, stolicę Imperium, to zdecydowanie zbyt mało, by uznać tę część historii za szczególnie mroczną. Zakończenie w naturalny sposób pozostawia wiele wątków nierozstrzygniętych, otwierając tym samym drogę do kolejnych dwóch części trylogii. Być może są one lepiej napisane i bardziej spójne, ale po lekturze Inheritance nie jestem pewien, czy warto po nie sięgać.
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  Dwa światy

  Joanna Kapica-Curzytek

  Karen Swan To ostatnie lato
  

  
  To ostatnie lato przynosi nam ciekawą historię szkockiej wyspy, będącej malowniczym tłem opowieści o miłości pary młodych ludzi wywodzących się z dwóch różnych światów.
Ekstrakt: 70%
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Powieść jest pierwszym tomem ciekawie pomyślanej Sagi Gaelickiej. Jak wyjaśnia autorka w Podziękowaniach zamieszczonych na końcu książki, inspiracją do jej napisania była prasowa wzmianka o historii archipelagu St. Kilda  najdalszym przyczółku Hebrydów Zewnętrznych, z niewielką wyspą Hirtą, leżącą około stu mil od wybrzeża Szkocji. Jeszcze do lat 30. XX wieku miała ona stałych mieszkańców, ale ewakuowano ich na stały ląd. Po pierwszej wojnie światowej społeczność rozpadła się i jej izolowana, samodzielna egzystencja nie była już możliwa. To nostalgiczne pożegnanie z wyspą przybliża nam w powieści Karen Swan. Główna bohaterka, Effie, wraz z innymi mieszkańcami przenosi się na stałe w inne miejsce.
Myślę, że warto lekturę powieści zacząć właśnie od tego końcowego tekstu autorki, dzięki czemu w pełni docenimy walor historyczny i faktograficzny jej utworu. Nie polecam iść za  moim zdaniem całkowicie zbędnym - prologiem, który niepotrzebnie kieruje naszą uwagę w inną stronę, sugerując, że będzie to opowiadanie o życiowych losach trzech przyjaciółek. Flora i Mhairi nie mają absolutnie żadnego znaczenia dla dalszego rozwoju fabuły; są tu postaciami ledwie trzecioplanowymi.
Effie to zaradna młoda dziewczyna, żyjąca w ścisłym kontakcie z naturą, w surowych warunkach przyrody, dyktowanych przez geograficzną specyfikę otoczonej klifami wyspy. Mieszka sama ze starzejącym się ojcem, któremu musi zapewnić utrzymanie. Życie nie rozpieszcza, ale Effie i tak ma szczęście, bo jest dobra w tym, co robi, a przy tym nie brakuje jej inteligencji, ambicji i przebojowości. Pierwsza część książki To ostatnie lato przynosi nam opis codziennej egzystencji na archipelagu St. Kilda  mamy tu mnóstwo interesujących szczegółów dotyczących tradycji i zajęć jego rodowitych mieszkańców, które to z dzisiejszej perspektywy są już tylko rozdziałem zamkniętym.
Szkoda jednak, że ta część wyspowa jest aż nazbyt gęsto upakowana wydarzeniami, które następują po sobie jedno po drugim. Autorka mogła tutaj dać czytelnikom oddech i wprowadzić więcej przestrzeni, aby w pełni ujawnił się cały ciekawy koloryt tej opowieści i jej jedyna w swoim rodzaju przygodowa atmosfera. Romans przenika się tutaj z początkiem kryminalnego wątku i na tym etapie trudno się zdecydować, na co zwrócić baczniejszą uwagę. Brakowało mi poza tym  dosyć często stosowanego w literaturze, również popularnej  stylistycznego zabiegu, aby niektóre wypowiedzi postaci zabrzmiały w oryginalnym języku gaelickim, ojczystym języku mieszkańców St. Kildy (i całej północno-zachodniej Szkocji). Byłoby to ciekawym, klimatycznym urozmaiceniem.
Niestety, z czasem akcja powieści zwalnia i staje się dosyć sztampowa. Jej schemat nie jest bowiem nowy: oto mamy tu płomienną miłość przekraczającą granice klas społecznych. Mężczyzna wysokiego urodzenia (Sholto) zakochuje się w kobiecie z nizin, która z racji tego uczucia już nie obraca się między służącymi, ale nie jest jeszcze (i nigdy nie będzie) równa wysoko urodzonym. Podobne rozwiązanie zastosowała na przykład Anne Jacobs w swojej powieści W cieniu tajemnic. Nie będzie to żadnym spoilerem, jeśli napiszę, że pomiędzy tymi dwoma światami trudno znaleźć satysfakcjonujące wszystkich porozumienie. Z czasem jednak pojawiają się także inne komplikacje, utrudniające kochankom pozostanie w związku.
Na szczęśliwe zakończenie jest tu jednak stanowczo za wcześnie. Ponieważ jest to pierwszy tom cyklu, nie oczekujmy, że rozwiążą się tutaj wszystkie wątki, a tajemnice znajdą wyjaśnienie. Zgodnie z regułami pisarskiej sztuki, To ostatnie lato kończy się wyrazistym cliffhangerem. Musimy zatem zaczekać na kolejną część, aby dowiedzieć się, jakie będą losy Effie i Sholto. Utwór jako całość czyta się nieźle i ma sporo walorów rozrywkowych. Książka z pewnością sprawdzi się do czytania w tym szczególnym, budzącym nostalgię czasie, gdy późne lato przechodzi we wczesną jesień.
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  Pan Samochodzik po latach:Nie tylko wehikułu brak

  Marcin Mroziuk

  Zbigniew Nienacki Pierwsza przygoda Pana Samochodzika
  

  
  Dla czytelników z mojego pokolenia Pozwolenie na przywóz lwa (ukazujące się obecnie jako Pierwsza przygoda Pana Samochodzika) nie należało do cyklu Zbigniewa Nienackiego. Wprawdzie to sam autor w latach dziewięćdziesiątych włączył tę powieść do serii, ale niestety można mieć wątpliwości co do słuszności tej decyzji.
Ekstrakt: 50%
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Oczywistym mankamentem Pierwszej przygody Pana Samochodzika jest nieobecność w niej słynnego pojazdu  co jest naturalną konsekwencją tego, że akcja powieści rozgrywa się przed wydarzeniami przedstawionymi w Wyspie złoczyńców, a przecież dopiero tam pan Tomasz otrzymuje w spadku wehikuł skonstruowany przez inżyniera Stefana Gromiłłę. Inną sprawą jest, że z tego powodu nie należy dyskredytować tej książki, bo nie we wszystkich częściach cyklu niezwykły samochód odgrywał równie ważną rolę (nie pojawia się on zresztą również w Panu Samochodziku i człowieku z UFO). Podobnie można spokojnie przymknąć oko na to, że w Pozwoleniu na przywóz lwa główny bohater nie jest historykiem sztuki, lecz początkującym dziennikarzem.
Całkiem interesująco przedstawia się natomiast zagadka historyczna, z którą ma się tutaj zmierzyć pan Tomasz. Otóż przypadkowo wpada mu w ręce kartka wyrwana z rosyjskiej książki, gdzie jest mowa o napisanym w trzech językach (mandżurskim, mongolskim i polskim) liście od chińskiego cesarza, który otrzymali obrońcy Ałbazina. Zaintrygowany tym dziennikarz postanawia wyjaśnić, gdzie dokładnie znajdowała się ta warownia i co robił tam w XVII wieku tajemniczy Polak. Okazuje się, że ustalenie tych faktów nie jest wcale tak proste, towarzyszymy więc głównemu bohaterowi w trakcie kwerendy bibliotecznej, a następnie przy próbach zdobycia funduszy na wyprawę nad daleki Amur. Pamiętajmy, że to czasy PRL-u, więc przy zagranicznej podróży (nawet do Związku Radzieckiego) konieczne jest też pokonanie rozmaitych barier biurokratycznych - niczym przy zdobywaniu tytułowego pozwolenia na przywóz lwa.
Co istotne, przy okazji poszukiwań zapisków o Ałbazinie główny bohater natrafia także na informacje o złocie, które zostało ukryte w tej osadzie pod koniec XIX wieku. Należy podkreślić, że pan Tomasz okazuje się całkowicie odporny na wizję szybkiego wzbogacenia się, natomiast pewnym zaskoczeniem jest, że zagadkę tego skarbu rozwiązuje ktoś inny. Niestety z przykrością trzeba stwierdzić, że na ten wątek autor przeznaczył stosunkowo niewiele miejsca, a przecież miał on zdecydowanie największy potencjał pod względem wzbogacenia fabuły o rozmaite przygody.
Zresztą typowo powieściowy jest jedynie początek Pierwszej przygody Pana Samochodzika, bo gdy bohater pokonuje wreszcie przeszkody związane ze zorganizowaniem wyjazdu do Ałbazina, następuje po prostu relacja z jego podróży przez Związek Radziecki. W tym przypadku Zbigniew Nienacki w znacznym stopniu oparł się zaś na cyklu własnych reportaży publikowanych w łódzkich Odgłosach, oczywiście dostosowując je nieco do wcześniejszej części książki. Owszem, znajdziemy tutaj sporo informacji na temat podboju Syberii przez Rosjan, a także o dokonaniach Polaków na tym obszarze, a w szczególności o Niceforze Czernichowskim, który w XVII wieku zbudował twierdzę nad Amurem. Nie da się jednak ukryć, że od książek o Panu Samochodziku oczekujemy czegoś więcej niż tylko przedstawienia rozmaitych ciekawostek historycznych.
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  PRL w kryminale:Hinduska bogini łaknie krwi

  Sebastian Chosiński

  Danuta Frey Osiem ramion bogini Kali
  

  
  W wydanych w latach 80. ubiegłego wieku mikropowieściach Danuty Frey(-Majewskiej) z serii Ewa wzywa 07 Marek Wanacki był już majorem Milicji Obywatelskiej, we wcześniejszym o dekadę kryminale Osiem ramion bogini Kali miał dopiero stopień porucznika. Mimo znacząco niższej szarży, dochodzenie, jakie prowadził, było znacznie ciekawsze, w efekcie czego powieść z czasów Gierka czyta się znacznie przyjemniej niż zeszyty opisujące Polskę po stanie wojennym.
Ekstrakt: 70%
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Twórczości beletrystycznej Danuty Frey(-Majewskiej) poświęciłem sześć wcześniejszych odsłon tego cyklu; za każdym razem zajmowałem się w nich mikropowieściami wydanymi w serii Ewa wzywa 07. Były to: Maska śmierci (1971), Hotel «Kormoran» (1979), Fiat z placu Teatralnego (1985), Dama ze strusim piórem (1987), Zabawa w chowanego (1988) oraz Dom, w którym straszy (1989). W trzech z nich  tych wydanych pomiędzy 1985 a 1988 rokiem  głównym bohaterem był funkcjonariusz Milicji Obywatelskiej major Marek Wanacki. Co ciekawe, autorka wykorzystywała już tę postać wcześniej. Pojawił się on między innymi na kartach opublikowanej po raz pierwszy w 1976 roku (także przez wydawnictwo Iskry, tyle że w serii Klub Srebrnego Klucza) książki Osiem ramion bogini Kali. Wtedy jednak był zaledwie porucznikiem (z nie tak znów wielkim, bo tylko siedmioletnim stażem), który na każdym kroku musiał podporządkowywać się woli swojego bezpośredniego przełożonego, majora Stępnia.
Tytułowa Kali to hinduska bogini czasu i śmierci. Przed wiekami wzbudzała wśród Europejczyków wielki strach, albowiem wierzyli oni, że Hindusi składają jej ofiary ze zwierząt, a nawet ludzi. Wyobrażana była zresztą w sposób wyjątkowo mroczny, niewiele różniący się od demona  z nadzwyczaj długim językiem, wężami wplecionymi we włosy czy pasem z uciętych rąk (względnie dłoni). Jej posążki miały zawsze co najmniej dwie pary rąk. Przeważnie, ponieważ trafiały się i takie z czterema bądź osiemnastoma. Tytuł powieści, mówiący o ośmiu ramionach (a więc czterech parach) nie powinien być zatem dla nas zaskoczeniem. Mimo tego egzotycznego szyldu, akcja książki Danuty Frey rozgrywa się w Polsce, w Warszawie, chociaż Indie odgrywają w niej również  tyle że w retrospekcji  znaczącą rolę. Tam właśnie przez pięć lat mieszkała i pracowała  wraz z mężem Mariuszem, lekarzem z zawodu  warszawska dentystka Halina Trojan. Wróciła do kraju po przedwczesnej śmierci małżonka w wyniku zawału serca. Teraz jest nobliwą, ponad sześćdziesięcioletnią wdową-emerytką, która wypełnia czas, dorabiając sobie dwa razy w tygodniu w jednej ze spółdzielni.
Halina Trojan mieszka samotnie (jej jedyna bliska krewna, siostrzenica, wyemigrowała z Polski). Nikogo, jeśli nie musi, nie przyjmuje; w szczególny sposób dba o swoje bezpieczeństwo. I trudno temu się dziwić, skoro pamiątką po pięcioletnim pobycie w Indiach jest kolekcja bardzo cennych rzeźb przedstawiających przeróżne hinduskie bóstwa, w tym i Kali. A jednak pewnego przedpołudnia  akurat w dniu, w którym powinna przyjmować pacjentów  zostaje w swoim mieszkaniu w starej warszawskiej kamienicy napadnięta, obrabowana i zamordowana. Dwaj napastnicy, przebrani za hydraulików, wtargnęli do jej, zdawałoby się, bezpiecznego azylu w momencie, kiedy kobieta wychodziła do pracy. Absencja doktor Trojan, znanej z rzetelności i punktualności, wzbudza wielkie zaskoczenie personelu ośrodka; jeszcze większy szok wywołuje informacja o jej tragicznej śmierci. Tragicznej, aczkolwiek  można odnieść takie wrażenie  trochę przypadkowej. Wiele bowiem wskazuje na to, że napastnicy chcieli ją tylko obezwładnić i na dłuższy czas unieszkodliwić, a przy okazji, niestety, zabili.
Sprawa trafia na biurko majora Stępnia i porucznika Wanackiego, którzy zwracają uwagę na podobieństwo tej sprawy do innego, wcześniejszego napadu, którego ofiarą padła gosposia pewnej artystki. Modus operandi było dokładnie takie samo. Kiedy wkrótce udaje się aresztować dwóch sprawców tego przestępstwa, milicji wydaje się, że jest także bliska rozwiązania sprawy śmierci doktor Trojan. Zwłaszcza że jeden ze sprawców przyznaje się nawet do winy, a u drugiego funkcjonariusze znajdują podczas rewizji złoto dentystyczne. Major Stępień ma jednak wątpliwości; pewne szczegóły mu nie pasują. W efekcie sprzeciwia się zamknięciu śledztwa. Mijają jednak miesiące i nic się nie dzieje. Dopiero drobny szczegół wywołuje lawinę wydarzeń. Bliska znajoma Wanackiego, którą poznał zresztą dzięki temu dochodzeniu, pracująca w Zakładzie Medycyny Sądowej Elżbieta Ambroziak, zwraca uwagę porucznika na niezwykłość jednej ze skradzionych rzeźb. Chodzi właśnie o złoty posążek bogini Kali, na którym ma ona osiem ramion. Skąd o tym wiedziała? Od swego wuja, Zygmunta Kwapisza, pracownika ministerstwa, kolekcjonera i brydżysty. A że zbliżają się jego urodziny, Marek i Ela uzgadniają, że panna Ambroziak wykorzysta je jako pretekst do odwiedzin i zadania kilku ważnych pytań.
Kiedy zebrane przy stole u Kwapisza dziwne, a niekiedy wręcz szemrane towarzystwo słyszy z jej ust pytanie o posążek  następuje konsternacja. Gospodarz tematu nie podejmuje, ale zaprasza Elżbietę do siebie następnego dnia. Kiedy ta zjawia się u niego  znajduje zwłoki wuja. Nie ma więc już wątpliwości, że jej indagacje na temat hinduskiej figurki musiały stać się  co najmniej pośrednią  przyczyną zbrodni. A jeśli tak, to jest całkiem prawdopodobne, że jej sprawców należy szukać wśród gości bankietu. Od tej pory Wanacki bierze wszystkich do rozpracowania. Wszystkich, a zatem także i Elżbietę, co  jak można się domyślić  nie wpływa pozytywnie na ich wzajemne relacje. Opisująca wczesne śledztwo porucznika Wanackiego Danuta Frey, która tym razem nie była ograniczona niewielką objętością zeszytów z serii Ewa wzywa 07, pozwala sobie na znacznie większy rozmach fabularny. Wprowadza wiele postaci i wątków pobocznych, które znacząco ubarwiają akcję, na dodatek ma również czas na budowanie ich portretów psychologicznych, co z kolei uwiarygadnia opisywane wydarzenia.
Fabuła stopniowo ulega coraz większemu skomplikowaniu. Do tego stopnia, że można zastanawiać się, w jaki sposób pisarka zdoła wszystko na koniec zgrabnie związać i podsumować. Na szczęście, dzięki zastosowaniu kilku zgrabnych chwytów, to jej się udaje. I nawet, co w przypadku powieści milicyjnych wcale nie jest regułą, nie musi przy tym chadzać drogą na skróty. Najważniejsze, że powieść aż do finału trzyma czytelnika w napięciu. Jedyną rzeczą, jaką można by Ośmiu ramionom bogini Kali zarzucić, jest to, że nie do końca oddaje specyfikę epoki. Cała opowieść snuta jest w oderwaniu od konkretnej rzeczywistości. Równie dobrze mogą to być lata 60., jak i 70. XX wieku. Nie ma w tle ani siermiężnego komunizmu epoki Gomułkowskiej, ani rozpasanej konsumpcji z czasów dekady Gierka. Z jednej strony ktoś może uznać to za plus, ponieważ dzięki temu książka staje się ponadczasowa, z drugiej jednak  kiedy dzisiaj czytamy peerelowskie kryminały, zazwyczaj najbardziej cenimy w nich ów lokalny koloryt. Co istotne, nawet bez niego, powieść Frey(-Majewskiej) broni się doskonale.
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  W podziemnym kręgu:Terapia szokowa

  Marcin Knyszyński

  
  

  
  Przed nami Zmyśl coś, zbiór krótkich form Chucka Palahniuka. Czy i tu daje się poznać jako bezkompromisowy kontestator całkowicie zmerkantylizowanego, współczesnego stylu życia oraz wywołujący kontrowersje mizantrop?
[image: Zmyśl coś]
Zdecydowanie tak. Opowiadania Palahniuka to małe literackie eksplozje, każde z nich to szturchaniec wymierzony czytelnikowi. Autor szturcha stylem, który w każdym opowiadaniu jest inny, charakterystyczny dla bohatera lub tematu przewodniego. W Puk Puk narratorem jest odpychający, niepotrafiący myśleć abstrakcyjnie amator chamskich dowcipów; w Eleonorze mamy nieco niezrozumiały chwyt polegający na zamianie niektórych słów na inne, podobnie brzmiące ale niemające nic wspólnego ze słowem właściwym; w Tych sprawach płyniemy strumieniem świadomości człowieka wspominającego tragiczną w skutkach próbę intymnego kontaktu w samochodzie; Liturgia ma formę okólnika ze spółdzielni mieszkaniowej, w którym przestrzega się mieszkańców przed zagrożeniem ze strony zwierząt wykopujących ludzkie szczątki; Wyprawa to opowiadanie grozy  pojawia się w nim wątek poszukiwania najstraszniejszego potwora na świecie.
Palahniuk stawia czytelnika przed szeregiem antypatycznych i czasami odrażających bohaterów. Poznajemy otyłego, wiecznie spoconego uczestnika festiwalu palenia gigantycznej kukły, który chowa w swym pępku najróżniejsze środki psychoaktywne; faceta jeżdżącego ze swoim nowo narodzonym dzieckiem po zakazanych dzielnicach w poszukiwaniu seksualnych wrażeń; kobietę, która wybrała na męża słabeusza tylko po to aby nim sterować i która bez skrupułów poświęci swe małżeństwo dla pieniędzy z odszkodowania; bardzo nieatrakcyjnego gościa, który wziął za żonę upośledzoną kobietę w sobie tylko wiadomym celu; zarządców makabrycznego ośrodka, gdzie odbywa się terapia nawracania gejów i ostatecznie pewnego nastoletniego uwodziciela, skrywającego tajemnicę tak potworną, że odbiera ona zmysły podrywanym przez niego dziewczynom. Bardzo rzadko w literaturze możemy spotkać w jednym miejscu tak wiele ohydnych indywiduów  tu jest ich prawdziwe zatrzęsienie.
Krótkie formy Palahniuka to potężna dawka drastycznych scen, wulgarnych historii, ciągłych wycieczek za granicę dobrego smaku oraz testów czytelniczej wrażliwości. Czego tu nie ma  właściciel nowo zakupionego konia, który odkrywa, że jego podopieczny brał udział w amatorskich filmach porno; wstrząsające znalezisko na pewnym festiwalu; lekcja, jaką pewna dziewczyna dostaje od swojego narzeczonego w myjni samochodowej; niewiarygodne sytuacje zdarzające się na randkach pewnego kolesia o ksywie Kanibal i w końcu ekstremum ekstermów  wydarzenia z opowiadania Król Ropuch.
Wszystkie te groteskowe obrzydlistwa i kontrowersje, tak ciasno upakowane w omawianym zbiorze opowiadań mogą czasem przysłonić inne, ciekawe rzeczy, które Palahniuk próbuje powiedzieć. Bo próbuje, choć jest to raczej tyrada skierowana do wypróbowanych i wiernych fanów niż do tych, którzy jego twórczości nie znają. Fani, w tym ja, będą przynajmniej bardzo zadowoleni, a czasem nawet, mimo odpowiedniego przygotowania, zaskoczeni i może lekko zszokowani. Bo teoretycznie Palahniuk gra ciągle na jednej, tej samej buntowniczej nucie. A w Zmyśl coś udaje mu się zagrać takie riffy, że nawet ci, którzy myślą, że przeczytali już wszystko, muszą porządnie zweryfikować swe założenia. Z kolei osoby, dla których ten zbiór będzie pierwszym kontaktem z autorem, zarobią raczej siarczysty policzek i zaliczą kąpiel w klozecie. Choć trzeba pamiętać, że terapia szokowa czasem przynosi ciekawe rezultaty.
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Palahniuk znowu punktuje świat goniący za pieniądzem, reklamą i rzeczami, których nikt nie potrzebuje, ludzi pozbawionych głębszej refleksji nad swoim życiem i poddających się dyktatowi kolorowych czasopism lub odmóżdżającym serwisom internetowym, śledzącym życie gwiazd. Wytyka pazerność, dwulicowość, chamstwo, pozerstwo, konformizm, wyrachowanie, brak ambicji i wygodnictwo. Szczególnie wyraźnie widać to w trzech opowiadaniach, których bohaterami są zwierzęta. Palahniuk-Ezop przedstawia Małpę, dorabiającą jako hostessa od skrajnie śmierdzącego sera w centrum handlowym i wierzącą w to, że czeka ją jakiś rozwój zawodowy; Kojota, któremu wydaje się, że im bardziej zdradza żonę, tym bardziej uświadamia sobie jak bardzo ją kocha; oraz Koguta, Królika i Mrównika, którzy pozbawieni wsparcia dorosłych stają się ofiarami systemu społecznego w jakim żyją i zamieniają się z szkolnych prymusów w wąchających klej degeneratów. W każdej opowieści Palahniuka możemy znaleźć morał, czasem po prostu przykryty grubą warstwą nieczystości. Niektóre teksty aż proszą się o przerobienie na powieść  chociażby Skłonności, Wielka pochodnia i Feniks to opowiadania z potencjałem na pełnoprawną książkę.
Czym zatem jest ten bardzo odważny literacki performance? Kontrowersyjnym występem nastawionym na przyciągnięcie uwagi i zaszokowanie publiczności? Czy nie jest czasem tak, że forma przekazu, jaką przyjął Palahniuk tak mocno ciąży ku prowokacji, że czasami ociera się o śmieszność? Jeśli w zamyśle autora miała to być próba dotarcia do szerokiego grona odbiorców i krzyk z literackiej ambony, taki jak w Fight Club, to nie mogło się to udać. Myślę jednak, że ojciec Tylera Durdena jest już zbyt świadomym twórcą i na takie kaznodziejskie eskapady szkoda mu już czasu. Zmyśl coś jako realizacja własnej, autorskiej wizji i sposób na artystyczną ekspresję, niekoniecznie zsynchronizowaną z czytelniczymi oczekiwaniami, gustem i doświadczeniem, sprawdza się jednak znakomicie.
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  Fantastyczne Zaodrze, czyli co nowego w niemieckiej science fiction? (2)

  Andreas Zoltar Boegner

  
  

  
  W kwietniowym numerze Nowej Fantastyki z roku 2020 Tomasz Kołodziejczak zadał dwa pytania: Chętnie dowiedziałbym się, na których aspektach niemieckiej historii i niemieckiej bliskiej przyszłości skupiają swoją uwagę tamtejsi pisarze SF? Jak sami siebie widzą i o sobie piszą? Spróbuję odpowiedzieć na te pytania, przedstawiając przy okazji książki walczące ostatnio o najważniejsze niemieckie nagrody dla literatury fantastyczno-naukowej.
W pierwszej odsłonie tego cyklu miałem pecha. Wybrane pozycje okazały się książkami, które nie podjęły interesującego Kołodziejczaka tematu, a na dodatek były mało fascynującymi lekturami. Na szczęście w roku 2020 ukazało się w Niemczech wiele innych pozycji. Niektóre z nich zostały finałowymi kandydatami do Nagrody im. Kurda Laßwitza lub do Niemieckiej Nagrody Science Fiction. A zatem  do dzieła!


[image: Marslandschaften]
Angela Steinmüller, Karlheinz Steinmüller
‹Marslandschaften›
Ten zbiór zainteresował mnie z dwóch powodów: Jedno z zawartych w nim opowiadań (tytułowe Marsjańskie krajobrazy) zdobyło Laßwitza. Poza tym nie przeczytałem dotychczas ani jednego tekstu autorstwa państwa Steinmüllerów, więc przyszła najwyższa pora zapoznać się z twórczością tych wschodnioniemieckich pisarzy. Pochodzenie Angeli i Karlheinza z byłej NRD dodatkowo zachęca do lektury  być może Niemcy doświadczeni przez demoludową dyktaturę będą w stanie napisać coś o swoim kraju z odmiennej perspektywy?
Antologia przedstawia rozwój Steinmüllerów na przestrzeni dobrych czterdziestu lat. Najstarszy tekst pochodzi z roku 1976, najnowsze z roku 2020. Do tego dochodzi fakt, że nie wszystkie opowiadania zostały napisane wspólnie  zbiór zawiera kilka tekstów autorstwa jednego z małżonków. Rozstrzał czasowy powoduje, że w zbiorze znalazły się opowiastki humorystyczne pisane w zamierzchłych czasach pseudo-socjalistycznej NRD, bardzo podobne do niektórych tekstów Stanisława Lema. Stoją one zaraz obok opowiadań najnowszych, bardziej wyrafinowanych, skupiających się głównie wokół tematów fantastyki bliskiego zasięgu lub podróży w czasie. Dlatego postanowiłem skoncentrować się na dwóch tekstach, które można najłatwiej podpiąć pod zagadnienia z pytań Tomasza Kołodziejczaka.
Pierwszy z nich, Churchill im Fernsehen (Churchill w telewizji), to moim zdaniem najbłyskotliwsze opowiadanie całego zbioru. Powstało już po zjednoczeniu Niemiec (w roku 1999), więc nie jest już specjalnie aktualne. Jednak poruszone w nim zagadnienie alternatywnej historii Europy pasuje jak ulał do tematu.
Opowiadanie ma formę listu do redakcji czasopisma, w którym oburzony czytelnik rzuca gromy pod adresem filmu dokumentalnego pt. Churchil  życie dla historii oraz lokalnego historyka o nazwisku Helmut Kohl. W rzeczywistości tego opowiadania Europa jest mianowicie unią monarchii na kontynencie, który nie doświadczył wybuchu pierwszej wojny światowej. Kohl, idąc śladami Churchilla, który nigdy nie został premierem Wielkiej Brytanii, lecz poświęcił swoje post-polityczne życie pisaniu alternatywnych historii świata, spekuluje na temat Europy jako unii demokratycznych państw. Dodać trzeba, że amerykańscy Południowcy wygrali bitwę pod Gettysburgiem, wielka tama gibraltarska dostarcza taniej energii elektrycznej, a monarchowie Unii spotykają się corocznie na polowania na tygrysy w Specjalnym Regionie Gospodarczym Transbajkału.
Tymczasem Churchill, Kohl i inni pisarze-historycy opisują alternatywną Unię, pełną bezstylowych amerykańskich restauracji ekspresowych, Europę targaną szowinizmem, rasizmem i fanatyzmem, zniszczoną przez wieloletnie konflikty jakichś wojen światowych.
No, jakże to tak? Jak można pisać o cesarzu Wilhelmie II, dziadku miłościwie nam panującego kajzera, jako o wojennym podżegaczu, podczas gdy był on, jak powszechnie wiadomo, duchowym ojcem i współzałożycielem Zjednoczonych Europejskich Monarchii? Jak można pisać o broniach masowej zagłady w czasach kulturalnego stulecia? Przecież wiadomo, że żaden światły europejski naród nie byłby w stanie dokonać tych opisywanych przez Churchillla hekatomb.
A w ogóle to cała ta spekulative fiction to tylko marnowanie talentu. Jakich wielkich czynów mogliby dokonać alternatywni historycy (jak na ten przykład dr Adolf Hiedler z Braunau lub prof. Iosif Dżugaszwili z rosyjskiej Gruzji), gdyby tylko poświęcili się prawdziwej historii!
Zabieg Steinmüllerów jest oczywisty: autorzy bez przerwy mrugają jednym okiem do czytelnika, który ciągle usiłuje w duchu przekrzyczeć zbulwersowanego autora listu. Przecież taka historia BYŁA! A Niemcy nie odegrali w niej bynajmniej chlubnej roli. Wojny światowe to nie mokry sen autora science-fiction, NSDAP to nie skauci, a obozy masowej zagłady to nie, jakby chciał narrator opowiadania, wytwór chorej fantazji alternatywnego historyka. Od historii się nie ucieknie.
Drugie istotne opowiadanie to Auf schwankendem Boden (Na chwiejnym gruncie), powstałe przed dwu laty. Wybrałem ten tekst przede wszystkim dlatego, że jego protagonistką jest majętna Niemka, którą stać było na wykupienie mieszkania w Nowej Atlantydzie  enklawie dla bogaczy na Wyspach Kanaryjskich. Choć bogaci Niemcy oczywiście istnieją, to mam jednak wrażenie, że starają się nie epatować zbytnio fortunami. Nie kłują w oczy bogactwem w tak prymitywny sposób jak rosyjscy oligarchowie lub amerykańscy nowobogaccy ery internetu.
Sama akcja tego opowiadania jest w sumie banalna, ale poruszony temat ucieczki majętnych obywateli Niemiec za granicę ma swoje odzwierciedlenie w aktualnych trendach. Tekst poprzedza motto, które jest cytatem z piosenki Donovana pt. Atlantis":
I tak jak nasi współcześni starsi wolą pozostać ślepymi
Cieszmy się, śpiewajmy i tańczmy
I uderzmy w nowy ton, Atlantydo![bookmark: a1]1)

Jeszcze nigdy w historii RFN nie mieliśmy tylu obywateli, którzy muszą żyć z zasiłku. Jeszcze nigdy tak wiele majątku nie należało w republice do tak niewielu. Dotychczasowy spokój społeczny kraju bazował na tak zwanym Generationenvertrag (systemie międzypokoleniowego kapitału uprawnień emerytalnych). A ten się powoli, jednak stale, kruszy, bo demografii nie można nijak oszukać. Czy wolimy pozostać ślepi jak Atlantydzi Donovana? Czy czeka nas RFN w stylu bezwzględnego amerykańskiego kapitalizmu? Czas pokaże, ale wizja ucieczki bogaczy na wyspiarskie refugia wcale nie jest aż tak nieprawdopodobna.


[image: Paradise City]
Zoë Beck
‹Paradise City›
Zoë Beck dotychczas nie znałem. Szybkie sprawdzenie Wikipedii wykazało, że jest nagradzaną autorką science fiction, thrillerów i kryminałów oraz tłumaczką i wydawcą. Paradise City dostała się na listę finałową Nagrody im. K. Laßwitza i zajęła ostatecznie szóste miejsce. W przypadku tej książki znaczenie będzie miał również fakt, że protagonistka powieści jest osobą, która, jak Beck, przeszła bardzo poważną chorobę.
Opis okładkowy książki intryguje. Niemcy końca XXI wieku zostały okrojone terytorialnie przez podniesienie się poziomu wód oceanicznych po roztopieniu się czap lodowych planety. To kraj, którego ludność ma jednak nadal sporo miejsca do życia, ponieważ została zdziesiątkowana w wyniku wielkich pandemii zmutowanego wirusa odry. To także kraj, który nadal ma spore znaczenie w Europie, o ludności etnicznie mocno już zróżnicowanej. Czy potomkowie imigrantów ze wschodu kontynentu, czy wnukowie arabskich uciekinierów, czy też tureckich lub południowoeuropejskich gastarbeiterów: wszyscy mogą się tu odnaleźć. W powieści znajdzie się kilka turecko(arabsko)-niemieckich nazwisk (Özlem Gerlach, Yassin Schiller), delikatnie sugerujących procesy integracji. To nawet nie fantastyka  to dzieje się już na naszych oczach.
Tematem przewodnim Paradise City jest jednak co innego. Niemcy przyszłości to nadal kraj, którego system opieki zdrowotnej ma sporo do zaoferowania: wszczepione pod skórę mikroczipy monitorują stan zdrowia każdego obywatela, doradzając najzdrowszą dietę i aktywności. Stosujący się do zaleceń systemu obywatele nagradzani są przydziałami mieszkaniowymi i zbierają punkty lojalnościowe (bardzo przydatne przy poszukiwaniu lepszej pracy). Odpowiednia aplikacja umożliwia szybką pomoc medyczną w nagłym przypadku. Daleko posunięta inżynieria genetyczna i diagnostyka prenatalna wyeliminowały niebezpieczeństwo urodzin dziecka niepełnosprawnego prawie do zera. Płody obarczone wadami genetycznymi nie mają praktycznie większych szans na umknięcie uważnym mikroczipom  a zatem zastosowanie preparatów aborcyjnych jest możliwe już w pierwszych tygodniach ciąży. System działa tak dobrze, że stał się znaczącym dobrem eksportowym kraju.
Jednak wydawnictwo Suhrkamp określiło powieść nie bez powodu thrillerem. Liina Järvinen, reporterka pracująca jako wolny strzelec w jednej z ostatnich redakcji tak zwanej wolnej prasy kraju, odkrywa mroczną i zabójczą tajemnicę otaczającą ów pozornie perfekcyjnie pracujący monitoring zdrowotny. Giną dziennikarze z jej miejsca pracy, lekarze popełniają samobójstwa. Coś jest nie tak w tej sielance
Autorka zna niemiecki system opieki zdrowotnej od podszewki. Po przejściu ciężkiej choroby nowotworowej zmieniła nazwisko z Henrike Heiland na Zoë Beck, odcinając się radykalnie od beztroskich czasów sprzed raka. Nie dziwi zatem, że Liina jest w pewnym stopniu jej alter ego. Dziennikarka otrzymała w przeszłości obce serce, które teraz nieoczekiwanie zaczyna sprawiać kłopoty. Protagonistka nie jest zatem typowym samotnym mścicielem lub kowbojskim easy riderem. Większość znaczących postaci w Paradise City to tak czy inaczej kobiety. Jak zauważył magazyn Die Presse, stawia to twórczość Beck, w połączeniu z dystopijnym charakterem powieści, w najlepszej tradycji wielkiej Margaret Atwood.[bookmark: a2]2)
Niemiecka prasa jest raczej zgodna, że thriller Beck, nie wybiegając zbyt daleko w przyszłość, ekstrapoluje jednak w niepokojący sposób aktualne trendy ku ciągłemu (samo)optymalizowaniu ludzkości oraz przyjmowanej jako oczywistą eliminacji osób ′mniej funkcjonalnych′ już przed narodzinami[bookmark: a3]3). To, jak pisze Katharina Granzin w taz, żadna muzyka przyszłości, lecz nasza rzeczywistość.[bookmark: a4]4)
Osobiście zwracam uwagę na inny aspekt tej książki. Beck kreśli szkic (bo na pełny pejzaż nie ma tutaj miejsca) społeczeństwa praktycznie już tylko z nazwy demokratycznego. Mieszkańcy frankfurckiej megalopolis są ukontentowani wygodami życia codziennego, które okupili utratą wielu praw obywatelskich. Wszechobecny monitoring, praktyczny brak wolnej prasy, społeczny nacisk na zachowania konformistyczne. Chyba najlepiej ujmuje to jedna z protagonistek powieści: Przecież wszystko mamy. Większość rzeczy naprawdę nie ma dla nas znaczenia. To przerażające słowa, które mogłyby pojawić się równie dobrze w Nowym, wspaniałym świecie Aldousa Huxleya. Oby nie przyszło mi nigdy żyć w Paradise City

[bookmark: a1t]1) Tłumaczenie polskie pochodzi ze strony tekstowo.pl.
[bookmark: a2t]2) Peter Huber: «Paradise City": Wo die Algorithmen entscheiden». W: Die Presse. 28.07.2020
[bookmark: a3t]3) Katharina Granzin: Und die Depressiven beißen die Hunde  W: taz.de. 26.09.2020 
[bookmark: a4t]4) tamże
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  Chociaż tym razem nasze zestawienie lekko zdominowały wznowienia powieści Zbigniewa Nienackiego, to znalazło się w nim także kilka interesujących tytułów z zupełnie innej półki.
Patronaty
[image: Bolesław Chrobry. Rozdroża. Część II]
Antoni Gołubiew
‹Bolesław Chrobry. Rozdroża. Część II›
Marcin Mroziuk

Zbliżamy się do finału opowieści o pierwszym królu Polski, choć w przypadku Bolesława Chrobrego trudno mówić o prawdziwym zakończeniu. Antoni Gołubiew pisał bowiem swe monumentalne dzieło praktycznie do końca życia, wielokrotnie zmieniając i poprawiając gotowe już tomy, a w dodatku 15 lat po Rozdrożach powstał jeszcze krótki tomik Wnuk (w niektórych innych wydaniach włączany do Rozdroży). W każdym razie na pewno z dużym zainteresowaniem będziemy śledzić przebieg pielgrzymki pokutnej do grobów pięciu braci męczenników oraz sądu nad Bugajem.


Nowości


[image: Terra Alta]
Javier Cercas
‹Terra Alta›
Joanna Kapica-Curzytek

Javier Cercas to uznany hiszpański pisarz, rozpoznawalny również w Polsce. Ma na swoim koncie kilka znakomitych powieści, których jednym z głównych motywów są rozliczenia po hiszpańskiej wojnie domowej. Terra Alta również nawiązuje do tamtych tragicznych wydarzeń. Zapowiada się ciekawa, inspirująca do przemyśleń lektura.


[image: Córka prezydenta]
Bill Clinton, James Patterson
‹Córka prezydenta›
Joanna Kapica-Curzytek

Jakiś czas temu ukazał się (również u nas) thriller  Gdzie jest prezydent autorstwa tego literacko  politycznego duetu. Porwanie córki prezydenta to na szczęście political fiction, ale poza wciągającą akcją liczymy również na ciekawostki dotyczące tajników funkcjonowania Białego Domu na styku polityki i życia prywatnego prezydentów. 


[image: Dubaj]
Anna Dudzińska
‹Dubaj›
Joanna Kapica-Curzytek

Dubaj to stolica Zjednoczonych Emiratów Arabskich. Miasto, gdzie spotyka się skostniała tradycja (na przykład na polu relacji społecznych i sytuacji kobiet) z futurystyczną wręcz nowoczesnością. Jak tam jest? To znakomita okazja, by skonfrontować nasze wyobrażenia i stereotypy dotyczące tj części świata. Spojrzenie jest tym bardziej cenne, bo autorką książki jest polska dziennikarka. 


[image: Dom nadbłękitnym morzem]
TJ Klune
‹Dom nad błękitnym morzem›
Joanna Słupek

Mówią, żebny nie oceniać ksiażki po okładce. A jednak okładka powieści TJ Klunea budzi we mnie skojarzenia z magią i ciepłem  i recenzje w większości się ze mną zgadzają. Tak więc nie pozostaje nic innego jak wybrać się w podróż nad błękitne morze.


[image: Powieść lekarska]
Riku Korhonen
‹Powieść lekarska›
Joanna Kapica-Curzytek

Seria Bałtyk ma już swoją renomę i każdy ukazujący się w niej tytuł zasługuje na uwagę. Wydawnictwo Marpress proponuje nam tym razem Powieść lekarską, która doczekała się już szeregu nagród. Riku Korhonen (urodzony w 1972 roku) jest fińskim pisarzem i publicystą, a o poważnych tematach, które porusza w swoich utworach, pisze w zabawny sposób. Jesteśmy bardzo ciekawi efektu. 


[image: Od Katowic idzie słońce]
Anna Malinowska
‹Od Katowic idzie słońce›
Joanna Kapica-Curzytek

Katowice, stolica Górnego Śląska, ma przeszłość nie zawsze dobrze rozumianą, ale bez wątpienia ciekawą. Po upadku wielkiego przemysłu miasto musiało poszukać nowego wizerunku i  tożsamości. Autorka wywodzi się z dzielnicy Giszowiec, co pozwala spojrzeć jej na rodzinne strony z punktu widzenia kogoś tutejszego, a jednocześnie jako reportażystka  dostrzega wiele szczegółów z pewnego dystansu. 


[image: Gogolowe disco]
Paavo Matsin
‹Gogolowe disco›
Joanna Kapica-Curzytek

W serii Bałtyk Wydawnictwa Marpress dostajemy w tym miesiącu również eksperymentalną powieść z Estonii. Paavo Matsin otrzymał za nią Europejską Nagrodę Literacką. Oto na progu antykwariatu w Viljandi (mieście na południu kraju) staje zmartwychwstały Nikołaj Gogol i już robi się nad wyraz ciekawie!


[image: Most dusz]
Victoria Schwab
‹Most dusz›
Joanna Słupek

Dziwnie trochę się czuję polecając ostatni tom cyklu, ale może warto zwrócić na niego uwagę, gdy w ksiegarniach są już dostępnę wszystkie tomy? Bohaterką jest Cassidy Blake, która widzi duchy. Nie wiedzą o tym jej rodzice, którzy piszą ksiażki o nawiedzonych miejscach. Całkiem ciekawy punkt wyjścia. Wedle zasady, że adresatami ksiażek są dzieci plus-minus dwa lata młodsze od ich bohaterów książki są przeznaczone dla dziesięciolatków, ale przed podsunięciem książek docelowym czytelnikom zalecam lekturę. Niektóre spotkania Cassidy z duchami mogą być zbyt straszne dla bardziej wrażliwych dzieci. Jednocześnie to częściowo dzięki nim cykl z przyjemnością mogą przeczytać też dorośli.


[image: Utwory wybrane. Tom 1]
Mark Twain
‹Utwory wybrane. Tom 1−5›
Joanna Słupek

Może trudno w to uwierzyć, ale do tej pory nie przetłumaczono na polski wszystkich utworów Marka Twaina. Nie wiem, czy pięć tomów Utworów wybranych w nadrobi wszystkie zaległości, ale PIW obiecuje premierowe teksty głównie w dwóch pierwszych tomach (prozy krótkie i dłuższe) oraz alternatywną wersję Tajemniczego przybysza w tomie piątym. Nie znaczy to że tomy trzeci i czwarty są niewarte uwagi  znajdziemy w nich znane od lat teksty związane z Missisipi.


[image: Nieumarłe]
Ewa Zgrabczyńska
‹Nieumarłe›
Joanna Słupek

O autorce tej książki usłyszeliśmy przy okazji uratowania tygrysów z granicy polsko-białoruskiej. Jednak to nie jedyne zwierzęta, które pracownicy poznańskiego zoo uratowali. Poznamy wiele historii, nie wszytskie tak dramatyczne jak tytułowych Nieumarłych tygrysów, jednak i takich nie zabraknie, gdyż ksiązka kończy się ewakuacją zwierząt z ukraińskich ogrodów zoologicznych.


Wznowienia


[image: Ciało]
Bill Bryson
‹Ciało›
Joanna Słupek

Książki Billa Brysona  zarówno te podróżnicze, jak i popularnonaukowe  cieszą się zasłużoną popularnością. Dlatego też warto zwrócić uwagę na nowe wydanie jego przewodnika po ludzkim ciele, tym razem wzbogacone ilustracjami.


[image: Odyseja kosmiczna 2001]
Arthur C. Clarke
‹Odyseja kosmiczna 2001›
Joanna Słupek

Chyba nikt nie odmówi Odysei kosmicza 2001 zaliczenia do klasyki sf. Warto więc sprawdzić jak wypadł nowy przekład powieści Arthura C. Clarkea.


[image: Las ożywionego mitu]
Robert Holdstock
‹Las ożywionego mitu›
Joanna Słupek

Po 26 latach do księgarń wraca Las ożywionego mitu, jedna z oryginalniejszych powieści fantasy, zaliczona przez Andrzeja Sapkowskiego do jego osobistego kanonu. Warto zauważyć, że wznowienie to nie ukazuje się nakładem żadnego ze znaych wydawnictwm, a małej oficyny należącej do fana powieści Holdstocka. Dzięki czemu mamy między innymi bardzo oryginalną okładkę.


[image: Wspomnienia wojenne]
Karolina Lanckorońska
‹Wspomnienia wojenne›
Joanna Kapica-Curzytek

Karolina Lanckorońska, arystokratka, historyczka, znawczyni sztuki i nauczycielka akademicka, pod koniec swojego życia podarowała państwu polskiemu słynną kolekcję dzieł sztuki, które w jej rodzinie znajdowały się od pokoleń. Podczas drugiej wojny światowej angażowała się w działalność konspiracyjną, była też więźniarką Ravensbrück. Wspomnienia z tego okresu zostały w 2002 roku nominowane do Nagrody Literackiej Nike. 
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Zbigniew Nienacki
‹Pan Samochodzik i człowiek z UFO›
Marcin Mroziuk

Pan Samochodzik i człowiek z UFO pod wieloma względami różni się do poprzednich części cyklu o przygodach pana Tomasza. Nie dość bowiem, że akcja powieści toczy się poza Europą, to jeszcze istotne znaczenie ma tutaj wątek fantastyczny. Wprawdzie nie wszystkim fanom serii taki zabieg przypadł do gustu, ale są też tacy, którzy uważają tę powieść za jedną z najlepszych w dorobku Zbigniewa Nienackiego.
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Zbigniew Nienacki
‹Pan Samochodzik i Kapitan Nemo›
Marcin Mroziuk

Tym razem pan Tomasz próbuje odszukać zatopioną ciężarówkę, w której pod koniec II wojny światowej Niemcy próbowali wywieźć cenne muzealne eksponaty, w tym bogatą kolekcję wyrobów z bursztynu. Dość zaskakujące okazuje się natomiast to, że misja głównego bohatera szybko schodzi trochę na drugi plan na rzecz jego zmagań zmagań z nastoletnimi chuliganami. Ciekawość czytelników budzi także Kapitan Nemo, bo oczywiście w tym przypadku nie jest to postać z 20 000 mil podmorskiej żeglugi Juliusza Vernea. Wszystko to sprawia, że powieść Zbigniewa Nienackiego czyta się wciąż z wypiekami na twarzy, a dodatkową atrakcją są tutaj niezwykle plastyczne opisy okolic Jezioraka oraz fragmenty poświęcone miłośnikom wędkarstwa. 
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Zbigniew Nienacki
‹Pan Samochodzik i Niewidzialni›
Marcin Mroziuk

W Panu Samochodziku i Niewidzialnych po raz kolejny możemy towarzyszyć głównemu bohaterowi poszukującemu zaginionego skarbu, ale tym razem musi on zmierzyć się z wyjątkowo groźnymi i przebiegłymi przeciwnikami. Bez wątpienia to jedna z bardziej udanych części cyklu.
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Zbigniew Nienacki
‹Pan Samochodzik i Winnetou›
Marcin Mroziuk

W Panu Samochodziku i Winnetou sporo się dzieje, a atrakcjami samymi w sobie mogą być opisy piękna mazurskiej przyrody czy mnóstwo ciekawostek z zakresu żeglarstwa. Wprawdzie nie do końca sprawdzają się pojawiające się tutaj wyraźne nawiązania do prozy Karola Maya, ale mimo upływu niemal pół wieku przedstawione w powieści zagrożenia dla środowiska naturalnego niestety są wciąż aktualne.
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Gene Wolfe
‹Urth Nowego Słońca›
Joanna Słupek

Po dwóch latach doczekaliśmy się zwieńczenia Księgi Nowego Słońca w ramach serii Artefakty. Nie jest to klasyczny ostatni tom, lecz niejako podsumowanie wcześniejszych dziejące się wiele lat póżniej. Nie da sie ukryć że opinie o Urth są mocno zróznicowane, jednak miłośnicy prozy Wolfea powinni dać szansę i tej powieści.
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  W podziemnym kręgu:Rytuały odwrócenia sił

  Marcin Knyszyński

  
  

  
  Wydawnictwo Niebieska Studnia wydało w tym roku długo wyczekiwaną, kolejną po Pełni piękna, powieść Chucka Palahniuka  cztery lata po jej amerykańskiej premierze. Czy Palahniuk się zmienił? Spuścił z tonu? A gdzie tam! Dzień prawdy jest najbardziej intensywną, najbardziej palahniukową powieścią kontrowersyjnego pisarza. Jego starzy fani zawiedliby się, gdyby było inaczej, a on sam, na tym etapie kariery, nowych już raczej nie szuka.
[image: Dzień prawdy]
Akcja powieści toczy się w Stanach Zjednoczonych, mniej więcej w czasach współczesnych. Ameryka cierpi na nadwyżkę milenialsów, głównie młodych mężczyzn zbliżających się powoli do trzydziestki. Jak uczy historia to właśnie takie wewnętrzne ciśnienie młodego testosteronu było od zawsze, na przestrzeni całych dziejów, zarzewiem buntów, rewolucji, społecznych zamieszek i rebelii. Dlatego też rząd Stanów Zjednoczonych planuje rozpętać wojnę z bliżej nieokreślonym Bliskim Wschodem, wysłać tam nadwyżki młodego pokolenia i rach-ciach, pozbyć się problemu. Same korzyści  ciśnienie rewolucyjne zostanie obniżone, status quo utrzymane. Nadal będą ci u władzy i reszta, a co najważniejsze utrzymany zostanie patriarchat, bo powstały niedobór młodych mężczyzn spowoduje walkę kobiet o dostęp do najlepszych samców.
Ale jednak nie. Tym razem będzie jednak inaczej. W Ameryce powstaje potajemny, doskonale zakonspirowany ruch oddolny, założony przez niejakiego Talbotta Reynoldsa. Coraz więcej mężczyzn zaczytuje się w tajemniczej, małej niebieskiej książeczce pod tytułem The Adjustment Day (czyli w polskim tłumaczeniu właśnie Dzień prawdy), nowym Mein Kampf, takim na miarę dwudziestego pierwszego wieku, spisanym w zatęchłej piwnicy zalanej krwią autora (!). Dzień prawdy staje się katechizmem coraz większej ilości mężczyzn (głównie milenialsów dowiadujących się z niej na jaką rzeź są szykowani). W internecie powstaje lista (zwana Listą, albo Americas Least Wanted), na którą trafiają wszyscy ci, którzy, według wtajemniczonych w plany nowego amerykańskiego ładu, zagrażają przedsięwzięciu  senatorowie, naukowcy, dziennikarze, biznesmeni. Słowem wszyscy, których trzeba będzie odstrzelić, kiedy nadejdzie sezon na kuropatwy. Kiedy nadejdzie Dzień Prawdy.
I ten dzień nadchodzi  oczywiście szybciej niż wypowiedzenie wojny Bliskiemu Wschodowi. Ameryka zostaje skąpana we krwi, tysiące orędowników nowego amerykańskiego porządku ruszają na palahniukową Noc Długich Noży i mordują w bezwzględny sposób tych, których nazwiska utrzymały się na Liście do godziny zero. Lewe ucho zabitego staje się trofeum  właściciele naszyjników z największą ilością odciętych małżowin stają się głównymi politycznymi graczami nowego świata. Chuck Palahniuk tłumaczy zakrwawionymi ustami Talbotta Reynoldsa, że w każdym zdrowym społeczeństwie (z wyjątkiem tego popieprzonego amerykańskiego) od zawsze miały miejsce tak zwane rytuały odwrócenia sił, kiedy to poddani wchodzili na chwilę w buty władców. Robili to tylko po to, aby szybko przekonać się, jak bardzo nie chcą takiego życia i jak bardzo pragną znów poczuć pański but i bicz. Taka noc oczyszczenia nie mogła być czymś nieodwracalnym, ponieważ pospólstwo nie zna granic i nie ma hamulców  rzymskie Saturnalia trwały kilka dni i nieodwołalnie się kończyły, a niewolnicy wracali do baraków wdzięczni swym panom za ponowne zakucie w kajdany. Tym razem jednak zorganizujemy takie Saturnalia, po których już nikt władzy nie odda.
Powieść The Adjustment Day została wydana w maju 2018, niemal w samym środku kadencji Donalda Trumpa. Chuck Palahniuk postanowił wykreować taki świat, w którym wszyscy ludzie, którzy nie mają realnej władzy, biorą ją sobie po prostu i sami postanawiają urządzić świat na nowo. Młodzi mężczyźni będą w końcu zabijać we własnym imieniu, dla własnego zysku, a nie dla korzyści tych, którzy już mają władzę i majątek. Regularnie poświęca się ludzi, aby chronić naród. Może warto czasem poświęcić naród, aby ochronić ludzi?  pyta przewrotnie autor i nazywa Dzień prawdy ulepszoną wersją Gron gniewu Johna Steinbecka. W powieści amerykańskiego noblisty ciemiężeni cały czas gadali o potrzebie postawienia się ciemiężycielom, ale nigdy nic z tym nie zrobili. Gadają, gadają i gadają, a na koniec umierają uciemiężeni całkowicie. Dzień prawdy Talbotta Reynoldsa mówi, jak to powinno wyglądać naprawdę. Gdy milenialsi zdobywają w końcu władzę, postanawiają podzielić amerykańskie społeczeństwo na trzy wielkie narody, arbitralnie kierując każdego obywatela do jednego z nich. Stany północne stają się Kaukazją, gdzie zamieszkują heteroseksualiści, u których stwierdzono dominację genu rasy białej. W stanach południowych z kolei urządzono Blacktopię, do której skierowano heteroseksualnych czarnoskórych. Najmniejsza jest Kalifornia, przemianowana na Gayzję  tam nie jest ważny kolor skóry, lecz to, że jesteś homoseksualistą.
Palahniuk kreśli tu wszystko najgrubszymi kredkami, jakie znalazł w piórniku. Zgodnie z postulatami Talbotta Reynoldsa oddziela od siebie kultury tak, aby żadna nie była pod wpływem innej. Żadna nie powinna ulegać stereotypom, nierealnym oczekiwaniom i ocenom według kryteriów odmiennej kultury  zatem najlepiej je od siebie odseparować. Autor tworzy karykaturę polityki tożsamości, czyli takiego podejścia polityki społecznej, w którym kreowanie ustroju państwowego podporządkowane jest całkowicie wymaganiom, potrzebom i cechom tożsamości kulturowej wąskiego grona grupy trzymającej władzę. Może to być tożsamość religijna, rasowa, seksualna  Palahniuk wybrał sobie trzy i oparł się tylko na nich. Tak kreowana polityka jest oczywiście radykalna, skrajna i nieżyciowa  dokładnie taką chciał opisać.
[image: ]
Autor nie pokazuje szarości i robi to z pełną świadomością tego faktu. Podział Ameryki na trzy nacje jest przecież skrajnie głupi. Gdzie tu miejsce dla Indian? A Latynosi? Azjaci? A czemu nie ma podziału według wyznań? Może rozdzielenie ateistów, protestantów, katolików, judaistów i muzułmanów byłoby bardziej sensowne? A może wydzielić krainę dla feministek? No jednak nie  Talbott Reynolds zlecił podział taki a nie inny, więc społeczeństwo podzieliło się tak, a nie inaczej. Jaki w tym cel? A no likwidacja kultury powszechnej przeciętności, w której wymieszani reprezentanci różnych nacji równali w dół do najsłabszego ogniwa, oglądali te same reklamy, ubierali te same ciuchy i pożądali tych samych towarów.
Dzień prawdy stoi przeszarżowanymi i niewiarygodnymi teoriami. Zlikwidowano dolara i zastąpiono go walutą drukowaną na kawałku plastiku, który z czasem blaknął i tracił wartość. Trzeba zatem wydawać kasę od razu  zapobiega to kumulacji bogactwa i powstaniu nowej klasy wyższej. Geje są motorami dobrobytu, ponieważ nie ponoszą kosztów wychowania dzieci. Kolejne pokolenia homoseksualistów zawsze wydawane są na świat przez heteryków i są przez nich wychowywane zanim zostaną odesłane do Kalifornii, swej prawowitej ojczyzny. W interesie Kaukazji i Blacktopii jest zatem, aby już od małego identyfikować preferencje seksualne obywateli i relokować ich jak najszybciej do społeczności gejowskiej  odbierając oczywiście przy okazji małych heteryków urodzonych przypadkowo przez lesbijki.
Społeczeństwo Gayzji pełne jest oszustów. Wielorasowe rodziny musiały zacząć udawać homoseksualistów, aby zostać przesiedlonym do jednego kraju. I choć tam członkowie rodzin byli też rozdzieleni to przynajmniej byli w miarę niedaleko. Żony musiały wchodzić w lesbijskie relacje z innymi żonami, a mężowie chodzić za rękę z innymi mężami  a chwile heteroseksualnych uniesień przeżywać potajemnie w obskurnych toaletach kalifornijskich restauracji. Czarni uwolnieni od stereotypu członków gangu, handlarzy narkotyków i niedouczonych raperów pokazują swoje prawdziwe oblicze. Blacktopia staje się dziwną wersją superstechnicyzowanej i odhumanizowanej Wakandy z komiksów Marvela  latające piramidy? Czemu nie? A Kaukazja? Biali heterycy zorganizowali bardzo szybko feudalne średniowiecze, totalne uprzedmiotowienie kobiet i nową wersję Opowieści podręcznej Margaret Atwood. Tak powstała cywilizacja zakompleksionych inceli, którzy wyszli w końcu z maminej piwnicy i już legalnie mogli tryskać dookoła swoją mizoginią (albo i czym innym).
Bohaterowie Dnia prawdy wspominają od czasu do czasu powieść Fight Club niejakiego Chucka Palahniuka, dostrzegając (między ciągłym nawiązywaniem do kastracji i aborcji) pewne analogie między ideami Tylera Durdena i Talbotta Reynoldsa. Tak właściwie  co autor podkreślał w co drugim wywiadzie  Dzień prawdy miał być dla Fight Clubu tym, czym Atlas Zbuntowany dla Źródła (obie powieści autorstwa Ayn Rand). A więc dopełnieniem i rozszerzeniem. Co by było, gdyby idea Fight Clubu naprawdę rozlała się po całym kraju, a podziemny krąg, o którym nie wolno nikomu mówić, powiększył się do rozmiarów kontynentu? Palahniuk chciał zebrać wszystkie swoje największe pomysły, najbardziej charakterystyczne środki narracyjne oraz stylistyczne i rzucić nimi z całej siły w twarz czytelnika. To moje opus magnum  zdaje się mówić autor. Tylko, że w ostatecznym rozrachunku Dzień prawdy jest dość męczący i wymagający solidnego kołka na wieszanie niewiary. Fabuły w zasadzie nie ma, a teledyskowe, krótkie fragmenty przenoszą nas w najróżniejsze miejsca i czasy, prezentują postacie, które są niewiarygodne, płaskie i sztuczne. Nie pamiętamy praktycznie nikogo  może poza dwiema, trzema bohaterami  ale to i tak są manekiny popychane przez Palahniuka do przodu bez najmniejszego uzasadnienia i pogłębienia charakteru. A przecież autor potrafi pisać wiarygodne postacie, które, karykaturalne do bólu, pozwalały w jakiś sposób (minimalny, ale zawsze) zidentyfikować się jako żywe, ludzkie istoty. Tutaj tego nie ma  wycięte z papieru figury (których jest za dużo) służą tylko do ilustracji autorskiej idei.
A co to za idea? Jaką naukę chciał dać Palahniuk? No chyba żadnej. Wizja Ameryki podzielonej na trzy części jest tak absurdalna, bezsensowna i idiotyczna, że trudno podejrzewać autora (nawet jeśli jest to Palahniuk) o dydaktyczne zapędy. Autor nie chce radzić, jak lepiej można byłoby zorganizować nowoczesne, amerykańskie społeczeństwo, uzależnione od konsumpcji, seksu, leków i zastygłe od lat w niezmiennej pozie. Kieruje Dzień prawdy do tych wszystkich głośno krzyczących o tym, że są jedynymi i niepowtarzalnymi płatkami śniegu i że zmiana status quo w kierunku polityki tożsamości byłaby pożądana  i pokazuje im środkowy palec. Mówi, że każda rewolucja wygląda fajnie i obiecująco w fazie planowania, do dnia wybuchu. Potem jednak nadchodzi pierwszy dzień po rewolucji. A potem następny. I jeszcze jeden. I co wtedy?
Czyli znowu kontestacja. Trochę szkoda, bo tak naprawdę niczego, poza tym, że to kolejna książka Palahniuka, oparta na tym samym schemacie, tylko bardziej, z Dnia prawdy nie uzyskamy. No właśnie  może nie traktujmy tego wszystkiego śmiertelnie poważnie. To tylko bajka. Bez puenty i morału  ale u Palahniuka nigdy ich nie było.
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  Fantastyczne Zaodrze, czyli co nowego w niemieckiej science fiction? (3)

  Andreas Zoltar Boegner

  
  

  
  Obiecałem, że będę omawiał nowe publikacje niemieckiego rynku. Poprzednie odcinki tego cyklu traktowały o książkach z roku 2020. W tej odsłonie Fantastycznego Zaodrza nie mam odmiennych zamiarów, jednak sensowne przedstawienie pewnej nominacji do Nagrody im. K. Laßwitza zmusza do opisania wydanej w roku 2017 pierwszej części tej książki. Być może będzie to nawet z większym pożytkiem dla czytelnika Esensji, ponieważ pozycja ta została w międzyczasie przetłumaczona i wydana w Polsce.
W kwietniowym numerze Nowej Fantastyki z roku 2020 Tomasz Kołodziejczak zadał dwa pytania: Chętnie dowiedziałbym się, na których aspektach niemieckiej historii i niemieckiej bliskiej przyszłości skupiają swoją uwagę tamtejsi pisarze SF? Jak sami siebie widzą i o sobie piszą? Spróbuję odpowiedzieć na te pytania, przedstawiając przy okazji książki walczące ostatnio o najważniejsze niemieckie nagrody dla literatury fantastyczno-naukowej.


[image: QualityLandia]
Powieściowy debiut Klinga uderzył w niemiecki fandom z siłą atomówki. QualityLandia zgarnęła bez większego wysiłku Niemiecką Nagrodę Science Fiction, a wśród nominacji do Laßwitza osiągnęła szóste miejsce. Mamy więc do czynienia z docenioną przez publiczność książką napisaną przez kogoś spoza fantastycznego getta. Ponieważ ta, jak sam autor mówi, wesoła dystopia jest dostępna w polskim przekładzie, ograniczę się tylko do wyeksponowania elementów powiązanych tematycznie z pytaniami Kołodziejczaka.
A tych nie ma zbyt wiele, bo Kling spekuluje w tak uniwersalny sposób, że jego powieść i problemy w niej opisane może zrozumieć właściwie każdy czytelnik w europejskim kręgu kulturowym. Stąd też i duży sukces tej książki poza granicami Niemiec, choć oczywiście nie dorównuje ona orwellowskiemu 1984, jak co niektórzy recenzenci próbują nam to wmówić. Już bliżej Klingowi do Huxleya.
Jako kabarecista autor nie ma żadnego problemu z przerysowaniami, z wyeksponowaniem paradoksalnych elementów otaczającej nas fantastyki dnia codziennego. Kling nie ma również szacunku dla dogmatów i nie obawia się podkpiwania z tematów tabu. W wypadku Niemiec będą to przede wszystkim wydarzenia z okresu dyktatury Hitlera, czyli rozpętanie drugiej wojny światowej i Holokaust.
Masywna powojenna indoktrynacja, choć jako metoda denazyfikacji i demokratyzacji społeczeństwa nieodzowna, musiała z biegiem czasu wywołać opór młodszych niemieckich pokoleń. Stand-upowy komik Michael Mittermeier mówił żartobliwie: W latach siedemdziesiątych mieliśmy w szkole trzy razy w tygodniu przedmiot o nazwie wina. W piątki mieliśmy wstyd. Gdy miałem czternaście lat byłem święcie o tym przekonany, że to ja dokonałem inwazji na Polskę.[bookmark: a1]1)
U Klinga zachodni sąsiad Polski zachowuje się jak koncern, który ma problemy z własnym wizerunkiem na rynku. Od obarczonej negatywnymi emocjami nazwy Niemcy należy się odciąć, czyli przeprowadzić klasyczny rebranding. Propozycja podkreślającej wartości demokratyczne nazwy EqualityLandia (państwo równości) zostaje skrócona poprzez usunięcie pierwszej litery. Z kraju równych powstaje kraj jakości, którego podstawową cechą jest gospodarka działająca jak dobrze naoliwiona maszyna. Przy tym obywatele tego kraju opłacają sprawnie funkcjonującą, spełniającą w mig każde życzenie (na które dany osobnik może sobie finansowo pozwolić, oczywiście) infrastrukturę zupełną utratą jakiejś ochoty do refleksji, do zastanowienia się, czy zaspokojenie w ciągu niewielu minut hedonistycznych zachcianek konsumenta powinno być podstawowym celem funkcjonującego społeczeństwa. Roztaczane przez Klinga pejzaże rozpasanego konsumpcjonizmu są mokrym snem Jeffa Bezosa, a usidlenie każdego z obywateli QualityLandii w pułapce ciągłego zbierania likeów oraz troszczenia się o wspinaczkę wzwyż drabiny społecznych poziomów przypomina walkę o zdobycie następnego levelu w grze komputerowej. Mark Zuckerberg i Elon Musk nie mogliby wymyślić lepszych scenariuszy na naszą świetlaną przyszłość, w której jedyną opcją klienta (praktycznie w starorzymskim tego słowa znaczeniu) jest kliknięcie OK.
W takim nowym, wspaniałym świecie nie ma miejsca dla rozważań o mało chwalebnej przeszłości kraju. Dyktatorzy lat 30-tych i 40-tych XX wieku to już tylko okrojone szablonowe postaci z musicali o tytułach jak Mussolini in love lub Hitler  musical. Historia Ado i Ewy. Tak jak ich prawdziwa historia nie gra już żadnej roli, tak i nie ma znaczenia, że Kurt Cobain śpiewał Rape me (zgwałć mnie) a nie Rate me (oceń mnie), jakby to chciał wszędobylski system likeowania o tej samej nazwie. Do repertuaru Klingowskiej nowomowy należą również sformułowania w stylu operacja bezpieczeństwa w celu ochrony szlaków handlowych i dostaw surowców (zamiast po prostu wojna) oraz zapewniacz jakości (zamiast żołnierz). Albo Marc-Uwe Kling ma dar prekognicji, albo Władimir Władimirowicz Putin studiował uważnie QualityLandię przed wojną z Ukrainą
Ta dogłębnie złośliwa książka to siarczyste uderzenie w policzek, którego zadaniem jest otrzeźwienie czytelnika, zanim będzie za późno. Dlatego komitet Niemieckiej Nagrody Science Fiction nie widział innej możliwości, jak odpowiedzieć na pytanie, czy QualityLandia zasługuje na tę nagrodę, poprzez kliknięcie OK.[bookmark: a2]2)
[image: ]
W roku 2020 Kling powrócił do QualityLandii z drugą częścią cyklu o podtytule Kikis Geheimnis (Tajemnica Kiki). Powieść została wprawdzie zauważona, ale nie zdołała tym razem powtórzyć sukcesu pierwszej części: wśród finalistów Laßwitza znalazła się na ósmym miejscu, podczas gdy w głosowaniu fanów do DSFP zdobyła zaledwie piąte. To spora różnica w porównaniu ze znakomitym wynikiem sprzed trzech lat.
Co się stało? Chyba nic nadzwyczajnego. Po prostu zadziałał efekt drugiego tomu: oczekiwania czytelników były spore  a znaleźć pomysł na ciekawą kontynuację nie jest zbyt prosto. Kling zadał sobie sporo trudu, aby połączyć interesujące go zagadnienia polityczno-ekonomiczne z wartką, stawiającą na satyrę i groteskę akcją. Czytelnicy ponownie mogą śledzić losy Piotra Bezrobotnego i jego (teraz już zalegalizowanej) praktyki psychologicznej dla zepsutych robotów. Zgodnie z podtytułem to jednak hakerka Kiki oraz tajemnica otaczająca jej dzieciństwo są (przynajmniej jeśli chodzi o samą akcję) głównym tematem powieści. Rozwiązanie tej tajemnicy nie jest niestety zbyt oryginalne. Również trochę naciągana historia upadku Martyna, byłego posła do parlamentu, razi nieco sztucznością. Tutaj cienka granica ku czystej burlesce została niestety przekroczona.
Kling sprawdza się raczej jako satyryk oraz uważny komentator życia polityczno-gospodarczego Niemiec (a właściwie całej Unii, bo elementów typowo niemieckich w tym tomie jest tyle, co kot napłakał). Ostro atakując neoliberalizm, uczynił on z tej ideologii politycznej religię, którą wyznają elity QualityLandii. Modląc się do Ronalda Reagana oraz Margaret Thatcher, starają się one dochować siódmego przykazania tego kultu: Nie będziesz płacił podatków.
Autor urozmaica lekturę przy pomocy zabawnych wtrętów w postaci fikcyjnych podcastów, haseł encyklopedycznych i przypominających internetowe nagłówki tytułów rozdziałów. Ponownie dostaje się Jennifer Aniston (Kling przejawia prawdziwą obsesję na punkcie tej aktorki). A nasze czasy, dla mieszkańców QualityLandii już zamierzchła przeszłość, to epoka kablowa.
Wpływowy dział krytyki literackiej Süddeutsche Zeitung stwierdził, że: [Kling] czasami bardzo sobie ułatwia krytykę. Jego książki są bardziej kabaretem niż powieścią. Perfekcyjnie operuje on jednak imitacjami clickbaitowych nagłówków i innych fenomenów internetu (). Smutny facyt tej nadmiernie podekscytowanej satyry na internet? Dumm klickt gut (głupi dobrze klika, dosłowny cytat z książki  przyp. autora).[bookmark: a3]3)
Być może jest to nieco ostry wyrok, bo znajdą się recenzje o wyraźnie pozytywnym zabarwieniu, gdzie określa się Qualityland 2.0 jako wspaniale zwariowaną dystopię z dużą dozą humoru i zjadliwej krytyki społecznej.[bookmark: a4]4)
Przy całej sympatii dla outsidera spoza fantastycznego getta muszę tym razem przyznać rację pierwszemu z przytoczonych krytyków. Ale, jak to mówią, o znaczeniu i przyszłości autora decyduje trzeci tom  a więc ostateczną ocenę cyklu będzie można dać po ukazaniu się QualityLandii 3.0.

[bookmark: a1t]1) Michael Mittermeier  Best of London, www.youtube.com
[bookmark: a2t]2) Laudatio jury DSFP dla QualityLandii, www.dsfp.de
[bookmark: a3t]3) Nicolas Freund: Qualityland 2.0. W: Süddeutsche Zeitung z 30 października 2020
[bookmark: a4t]4) Blog literacki Bellas Wonderworld (www.bellaswonderworld.de), recenzja z 26 listopada 2020





Tytuł: QualityLandia
Tytuł oryginalny: QualityLand
Data wydania: 27 maja 2020
Autor: Marc-Uwe Kling
Przekład: Magdalena Kaczmarek
Wydawca:  NieZwykłe
Cykl: QualityLandia
ISBN: 978-83-8178-307-1
Format: 364s. 142×205mm
Cena: 39,90
Gatunek: fantastyka
Zobacz w: Kulturowskazie
  



  
  
  
  
  Magazyn Esensja - Magazyn Esensja nr 7 (CCXIX) wrzesień 2022
  




  
  

  Perry Rhodan  dezerter w kosmosie, część piąta

  Andreas Zoltar Boegner

  
  

  
  Po sukcesie doraźnej akcji ratowania Perry Rhodana (dalej: PR) pod koniec 1970 roku problemy stojące przed twórcami nie zmalały. Szukano stale jakiejś nowej formuły, starając się zaciekawić czytelnika i utrzymać nakład na wysokim poziomie. Seria znajdowała się w przejściowym okresie rozwoju, w którym sporo eksperymentowano. Jak to zazwyczaj przy eksperymentach bywa, z różnym skutkiem.
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  Do księgarni marsz:Wrzesień 2022

  Miłosz Cybowski,  Joanna Kapica-Curzytek,  Marcin Mroziuk,  Marcin Osuch,  Joanna Słupek

  
  

  
  Kolejny tom Komiksoteki, zbiór opowiadań (prawie całej) Hardej Hordy, nowa powieść Stephena Kinga czy historia Sienkiewicza i Modrzejewskiej próbujących sił jako właściciele farmy w Kaliforni to tylko kilka z naszych polecanek na wrzesień.


Patronaty
Paweł Ciołkiewicz
‹Moje komiksy. Vol. 2›
Marcin Osuch

Drugi tom książki naszego redakcyjnego kolegi Pawła Ciołkiewicza wydany w cenionej serii Komiksoteka Wydawnictwa Kurc. Autor wnikliwie pochyla się nad wybranymi pozycjami komiksowymi. Naprawdę warto.


[image: Moje komiksy. Vol. 1]
Paweł Ciołkiewicz
‹Moje komiksy. Vol. 1›
Marcin Osuch

Równolegle z premierą drugiego tomu, Wydawnictwo Kurc wznawia pierwszą część Moich komiksów, poświęconą kultowym pozycjom komiksowym polskim i światowym. Wydanie z nową okładką i poszerzone o ilustracje autora.


Nowości


[image: Inne nieba]
‹Inne nieba›
Miłosz Cybowski

To już druga po Innych światach antologia opowiadań inspirowanych twórczością Jakuba Różalskiego. Tym razem głos oddano autorkom, wśród których znajdziemy same znane nazwiska: Annę Kańtoch, Agnieszkę Hałas czy Ewę Białołęcką.


[image: Kto tu rządzi?]
Grażyna Bąkiewicz
‹Kto tu rządzi?›
Marcin Mroziuk

Mogłoby się zdawać, że chociaż wielu dorosłych prowadzi zacięte dyskusje o stanie demokracji w Polsce, to dla dzieci pojęcie to nie jest ani istotne, ani interesujące. Książka Grażyny Bąkiewicz może to jednak zmienić, bo w atrakcyjny dla młodych czytelników sposób pokazuje, że pewne zasady są niezwykle istotne  zarówno jeśli chodzi o funkcjonowanie całego państwa, jak i w czasie podwórkowej zabawy. Niewątpliwie dodatkową atrakcją są tutaj też krótkie komiksy Artura Nowickiego, którego raczej nie trzeba przedstawiać osobom znającym cykl Ale historia. 


[image: Porodzina]
Natalia Fiedorczuk
‹Porodzina›
Joanna Słupek

Od nagrodzonego Paszportem Polityki debiutu do tajemnicy zniknięca czteroosobowej rodziny z podmiejskiego osiedla. Mam nadzieję że Natalia Fiedorczuk podeszła do popularnego nurtu domestic noir w świeży, niesztampowy sposób.


[image: Cokoły przechodnie]
Piotr W. Fuglewicz
‹Cokoły przechodnie›
Joanna Kapica-Curzytek

Na odkrycie Górnego Śląska nigdy nie jest za późno. Może on nas zachwycić i zadziwić pod niejednym względem. Piotr W. Fuglewicz przybliża w swojej książce rodowitych Ślązaków i postacie ważne dla tego regionu; osoby żyjące tu i działające na przestrzeni XIX i XX wieku. Śląsk ma w swojej historii niejedną tragiczną i bolesną kartę. Takie są również w niejednym przypadku losy związanych z nim ludzi. 


[image: Baśniowa opowieść]
Stephen King
‹Baśniowa opowieść›
Joanna Słupek

Stephen King co jakiś czas bierze na warsztat klasyczny motyw z powieści fantastycznych  jak na przykład podróże w czasie czy zły czarnoksiężnik próbujący przejąć władzę w królestwie Tym razem padło na motyw przejścia prowadzącego do innego świata. Warto sprawdzić czy udało mu się podejść do mocno wyekspoatowanego tematu w sposób choć trochę nieszablonowy.


[image: Dolina Kwiatów]
Niviaq Korneliussen
‹Dolina Kwiatów›
Joanna Kapica-Curzytek

Tego tytułu nie wolno przegapić! Czeka nas wielkie wydarzenie  bo Dolina Kwiatów to najprawdopodobniej pierwsza powieść z Grenlandii ukazująca się w języku polskim. Jej autorką jest 32-letnia Niviaq Korneliussen, pisząca zarówno po duńsku, jak i grenlandzku. Ma ona już na swoim koncie szereg nagród literackich. Powieść penetruje grenlandzko-duńskie relacje, ale przede wszystkim jest głosem młodego pokolenia, z uwagą przyglądającego się tradycjom swojej wyspy, ale chcącego też kształtować życie po swojemu. 


[image: To przez ten wiatr]
Jakub Nowak
‹To przez ten wiatr›
Joanna Słupek

W szkołach jakoś pomija się szczegóły biografii pisarzy nie pasujące do klucza (bogo)ojczyźnianego  w każdym razie pomijano za moich czasów. Dlatego też po przeczytaniu pierwszych informacji o powieści Jakuba Nowaka sprawdziłam w innych źródłach czy wspólny wyjazd Sienkiewicza i Modrzejewskiej (z mężem) na farmę w Kaliforni faktycznie miał miejsce, czy może jest to fantazja autora. Okazuje się że jak najbardziej miał. Co się naprawdę tam działo raczej się nie dowiem, pozostaje mi zdać się na pisarską wyobraźnię.


[image: Wszystko jasne!]
Zuzanna Orlińska
‹Wszystko jasne!›
Marcin Mroziuk

Wprawdzie lampa naftowa to obecnie przeżytek, ale postać jej wynalazcy z pewnością zasługuje na przybliżenie młodym czytelnikom. Kiedy zaś o Ignacym Łukasiewiczu pisze Zuzanna Orlińska to można być pewnym, że będzie to naprawdę wciągająca lektura.


[image: Nieprawdopodobna ucieczka Uriasza Heepa]
H.G. Parry
‹Nieprawdopodobna ucieczka Uriasza Heepa›
Joanna Słupek

Nigdy nie ukrywałam że jest kilka motywów niezawodnie przyciągających moją uwagę: jednym z nich jest odwiedzanie książek lub chociaż przywoływanie ich elementów do naszego świata. Zrozumiałe jest więc że powieść o potyczce między dwoma takimi przywoływaczami znalazła się na mojej liście do przeczytania.


[image: Jurek Poleszuk]
Andrzej Perepeczko
‹Jurek Poleszuk›
Marcin Mroziuk

Jurek Poleszuk to kolejna już książka autora znakomitych powieści o przygodach Dzikiej Mrówki, która przybliża losy dzieci, które wychowywały się na przedwojennych Kresach Wschodnich. I jak Jędruś, chłopak ze Lwowa pozwalał nam poznać autentyczne zdarzenia z młodości pisarza, a Irenka opowiadała o jego kuzynce z Wilna, tak tym razem możemy śledzić perypetie chłopca z Pińska na Polesiu, który po wkroczeniu Armii Czerwonej został wraz z rodziną wywieziony do Kazachstanu. 


[image: Maszyna życzeń i inne opowiadania]
Arkadij Strugacki, Borys Strugacki
‹Maszyna życzeń i inne opowiadania›
Joanna Słupek

Jak pisze sam wydawca nie jest to zbiór wszystkich opowiadań braci Strugackich, ale bez wątpienia najbogatszy z wydanych w Polsce. Według spisu treści wśród tekstów znajdziemy 9 wcześniej nie tłumaczonych. Samo to powinno być wystarczającą zachętą do lektury.


[image: Czarodziej]
Colm Tóibín
‹Czarodziej›
Joanna Kapica-Curzytek

Irlandzki autor Colm Tóibín jest w Polsce doskonale znany i ceniony. Jakiś czas temu opublikował opowieść biograficzną pt. Mistrz o Henrym Jamesie, jednym z najwybitniejszych pisarzy angielskojęzycznych. Teraz dostajemy Czarodzieja o Thomasie Mannie. Jesteśmy bardzo ciekawi tego portretu wybitnego niemieckiego pisarza.


[image: Mała Syberia]
Antti Tuomainen
‹Mała Syberia›
Joanna Kapica-Curzytek

Odnotowujemy z wielką przyjemnością, że coraz bardziej obecna staje się u nas literatura fińska. Znajduje też sobie grono zagorzałych zwolenników. Zupełnie zasłużenie! Antti Tuomainen to kolejne nazwisko, które wypada znać (jeśli wcześniej nie zachwyciliście się Najgorętszą plażą w Finlandii). Sięgnięcie po najnowszą powieść tego autora na pewno nie będzie stratą czasu, jeśli lubimy mroczną literaturę kryminalną, z nutką specyficznego poczucia humoru. 


[image: A gdy obejrzysz się za siebie]
Juan Gabriel Vásquez
‹A gdy obejrzysz się za siebie›
Joanna Kapica-Curzytek

Kolumbijski autor Juan Gabriel Vásquez jest świetnie już u nas znany. W Polsce ukazała się między innymi jego powieść Kształt ruin, która w 2019 roku znalazła się w finale międzynarodowej Nagrody Bookera. Bohaterem A gdy obejrzysz się za siebie jest urodzony w 1950 toku kolumbijski reżyser Sergio Cabrera, który uczestniczy w retrospektywie swojej twórczości w Barcelonie. Powieść jest portretem kilku pokoleń z jego rodziny, pokazanym na tle ważnych wydarzeń w XX wieku na świecie i w ojczyźnie reżysera. Kolumbia jest szczególnie dramatycznie doświadczona i naznaczona przemocą. Powieść, skupiająca się na historii kraju, jest także literacką inspiracją do dyskusji na temat jego przyszłości.


Wznowienia


[image: Gdyby tylko miały głos]
James Herriot
‹Gdyby tylko miały głos›
Joanna Słupek

Nowe wydanie w nowym przekładzie z nową serialową okładką. Wprawdzie nowe podejście do ekranizacji wspomnień Jamesa Herriota nie odniosło aż takiego sukcesu jak wersja z lat 70. ale radzi sobie na tyle dobrze że we wrześniu będzie miał premierę trzeci sezon. Dobra okazja żeby sięgnąć po książkowy pierwowzór.


[image: Jajko króla Robotyka]
Zofia Stanecka
‹Jajko króla Robotyka›
Marcin Mroziuk

Tę zabawną opowieść nawiązującą do Bajek robotów mogliśmy poznać już w Historiach nie z tego księżyca, dlatego nie mamy wątpliwości, że spodoba się ona młodym czytelnikom  szczególnie że jej walory jeszcze wzmacniają pełne humoru ilustracje Bartka Brosza.


[image: Księga zaginionych opowieści. Część 1]
J.R.R. Tolkien
‹Księga zaginionych opowieści. Część 1›
Joanna Słupek

Wydawnictwo Zysk i S-ka zapowiedziało pierwsze pełne polskie wydanie 12 tomów Historii Śródziemia. Na dobry początek idzie wznowienie Księgi zaginionych opowieści  a dokładniej jego pierwszego tomu. Tak więc na premierowe pozycje przyjdzie jeszcze trochę poczekać, ale teraz chociaż miłośnicy twórczości Tolkiena wiedzą, że jest na co.
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ISBN: 978-83-8191-546-5
Format: 328s. 125×205mm
Cena: 44,90
Zobacz w: Kulturowskazie

Tytuł: To przez ten wiatr
Data wydania: 28 września 2022
Autor: Jakub Nowak
Wydawca:  Powergraph
ISBN: 978-83-66178-76-2
Format: 416s. 135×205mm; oprawa twarda
Cena: 49,
Gatunek: historyczna, obyczajowa
Zobacz w: Kulturowskazie

Tytuł: Wszystko jasne!
Data wydania: 30 września 2022
Autor: Zuzanna Orlińska
Ilustracje: Marcin Minor
Wydawca:  Literatura
Seria: Nieprzeciętni
ISBN: 978-83-8208-115-2
Format: 48s. oprawa twarda
Cena: 26,90
Gatunek: biograficzna / wywiad / wspomnienia, dla dzieci i młodzieży
Zobacz w: Kulturowskazie

Tytuł: Nieprawdopodobna ucieczka Uriasza Heepa
Tytuł oryginalny: The Unlikely Escape of Uriah Heep
Data wydania: 7 września 2022
Autor: H.G. Parry
Przekład: Paweł Lipszyc
Wydawca:  Świat Książki
ISBN: 978-83-813-9427-7
Format: 560s. 135×215mm
Cena: 44,90
Gatunek: fantastyka
Zobacz w: Kulturowskazie

Tytuł: Jurek Poleszuk
Data wydania: 29 września 2022
Autor: Andrzej Perepeczko
Ilustracje: Magdalena Pilch
Wydawca:  Literatura
ISBN: 978-83-8208-107-7
Format: 128s. oprawa twarda
Cena: 34,90
Gatunek: dla dzieci i młodzieży, historyczna
Zobacz w: Kulturowskazie

Tytuł: Maszyna życzeń i inne opowiadania
Data wydania: 20 września 2022
Autorzy: Arkadij Strugacki, Borys Strugacki
Wydawca:  Stalker Books
ISBN: 9788367223140
Format: 712s. oprawa twarda
Cena: 79,99
Gatunek: fantastyka
WWW: Polska strona
Zobacz w: Kulturowskazie

Tytuł: Czarodziej
Tytuł oryginalny: The Magician
Data wydania: 27 września 2022
Autor: Colm Tóibín
Przekład: Jerzy Kozłowski
Wydawca:  Rebis
ISBN: 978-83-8188-588-1
Format: 432s. 150×225mm
Cena: 69,
Gatunek: biograficzna / wywiad / wspomnienia
Zobacz w: Kulturowskazie

Tytuł: Mała Syberia
Tytuł oryginalny: Pikku Siperia
Data wydania: 28 września 2022
Autor: Antti Tuomainen
Przekład: Bożena Kojro
Wydawca:  Albatros
ISBN: 978-83-6733-819-6
Format: 312s. 135×205mm
Cena: 39,90
Gatunek: kryminał / sensacja / thriller
Zobacz w: Kulturowskazie

Tytuł: A gdy obejrzysz się za siebie
Tytuł oryginalny: Volver la vista atrás
Data wydania: 28 września 2022
Autor: Juan Gabriel Vásquez
Przekład: Katarzyna Okrasko
Wydawca:  Echa
ISBN: 978-83-8252-056-9
Format: 464s. 135×215mm; oprawa twarda
Cena: 49,99
Gatunek: mainstream
Zobacz w: Kulturowskazie

Tytuł: Gdyby tylko miały głos
Tytuł oryginalny: If Only They Could Talk
Data wydania: 28 września 2022
Autor: James Herriot
Przekład: Magda Białoń-Chalecka
Wydawca:  Bukowy Las
Cykl: Wszystkie stworzenia duże i małe
ISBN: 978-83-8074-481-3
Format: 288s. 135×215mm
Cena: 39,90
Gatunek: obyczajowa
Zobacz w: Kulturowskazie

Tytuł: Jajko króla Robotyka
Data wydania: 1 września 2022
Autor: Zofia Stanecka
Ilustracje: Bartek Brosz
Wydawca:  Literatura
Seria: Z parasolem
ISBN: 978-83-8208-097-1
Format: 48s. oprawa twarda
Cena: 29,90
Gatunek: dla dzieci i młodzieży
Zobacz w: Kulturowskazie

Tytuł: Księga zaginionych opowieści. Część 1
Tytuł oryginalny: The Book of Lost Tales, Part One
Data wydania: 27 września 2022
Autor: J.R.R. Tolkien
Przekład: Cezary Frąc, Maria Frąc
Redakcja: Christopher Tolkien
Wydawca:  Zysk i S-ka
Cykl: Historia Śródziemia, Księga zaginionych opowieści
ISBN: 978-83-8202-687-0
Format: 450s. 155×230mm; oprawa twarda, obwoluta
Cena: 69,90
Gatunek: fantastyka
Zobacz w: Kulturowskazie
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  Recenzje


  East Side Story:Dzieje Wielkiego Stepu dla zaawansowanych

  Sebastian Chosiński

  Rustiem Abdraszow Chanat Kazachski. Diamentowy miecz
  

  
  Dzisiaj Kazachstan to bez wątpienia najważniejszy kraj Azji Środkowej. O jego roli decyduje nie tylko rozległe terytorium, ale również prowadzona po odzyskaniu niepodległości polityka, uwzględniająca sąsiedztwo Rosji i Chin, jak również konieczność dobrych relacji ze Stanami Zjednoczonymi. A zastanawialiście się kiedyś, jak doszło do narodzin tego państwa? O tym opowiada monumentalny fresk historyczny Rustema Abdraszewa Chanat Kazachski. Diamentowy miecz.
Ekstrakt: 60%
[image: Chanat Kazachski. Diamentowy miecz]
Była już o tym mowa przed tygodniem, że Kazachstan to jedno z tych państw, które czyni usilne starania, aby poprzez kinematografię narzucać swoim obywatelom i światu zewnętrznemu własną wizję przeszłości. Tak przynajmniej było za czasów prezydentury Nursułtana Nazarbajewa, czyli do 2019 roku. Czy tę politykę będzie kontynuował także jego następca Kasym-Żomart Tokajew, okaże się zapewne w ciągu kilku najbliższych lat. Trudno jednak sobie wyobrazić sytuację, w której polityk wywodzący się z tego samego środowiska miał nagle podważyć to, co działo się w jego kraju przez minione trzy dekady. Zwłaszcza że, jakkolwiek by te starania oceniać pod względem artystycznym i merytorycznym, Nazarbajew zrobił wiele, by przywrócić Kazachom  nadwątlone przez długie lata rusyfikacji  poczucie tożsamości narodowej i dumę z własnej historii. A służyły temu między innymi takie kinowe freski, jak dwuczęściowy Chanat Kazachski Rustema Abdraszewa.
Abdraszew to nie jest reżyser w Polsce całkiem nieznany. Urodził się w 1970 roku w Ałma-Acie (ówczesnej stolicy sowieckiego Kazachstanu); jego ojciec Żaraskan Abdraszew był cenionym poetą. Swoją drogę do reżyserii filmowej Rustem rozpoczął od studiów scenograficznych na miejscowym uniwersytecie, które później kontynuował jeszcze, zdobywając drugi dyplom, we Wszechrosyjskim Państwowym Instytucie Kinematografii (WGIK). Znalazłszy się w Moskwie, postanowił wykorzystać swój pobyt tam maksymalnie, więc dodatkowo uczęszczał też na zajęcia na Wyższych Kursach Scenariopisarstwa i Reżyserii. W efekcie zdobył bardzo wszechstronną wiedzę, która po powrocie do ojczyzny otworzyła przed nim praktycznie wszystkie drzwi w wytwórni Kazachfilm. Zadebiutował w 2004 roku poetyckim dramatem Wyspa odrodzenia, za kanwę którego posłużyła mu poezja ojca. Światowy rozgłos, także w naszym kraju, przyniósł Abdraszewowi wstrząsający Prezent dla Stalina (2008)  opowieść o dramatycznych losach mieszkańców Kazachstanu i zesłańców w pierwszych latach po Wielkiej Wojnie Ojczyźnianej.
A potem właśnie, potem reżyser nawiązał romans z prezydentem Nazarbajewem, stając się jego czołowym apologetą. W czasach radzieckich powstawały dziesiątki filmów o bohaterskich czynach Włodzimierza Lenina i Józefa Stalina, trochę mniej o Leonidzie Breżniewie. Dwie dekady temu w położonym niemal po sąsiedzku (przez Morze Kaspijskie) Azerbejdżanie nakręcono Czarne znamię (2003)  dramat polityczny wychwalający przywódcę tego kraju Hejdara Alijewa (w którego wcielił się zresztą polski aktor Tadeusz Huk). Czy zatem można się dziwić, że i Nazarbajew zapragnął mieć podobny pomnik? Nawet nie podobny, ale po wielekroć większy, potężniejszy, bardziej monumentalny. Na jego twórcę wybrano Abdraszewa, który kolejne cztery lata swojego artystycznego życia poświęcił na realizację tetralogii gloryfikującej prezydenta Kazachstanu  Droga przywódcy. Tytuły poszczególnych rozdziałów mówią wiele: Niebo mojego dzieciństwa (2011), Rzeka ognia (2013), Żelazna góra (2013) oraz Rozerwać zamknięty krąg (2014). Po czterech latach dokręcono kolejną odsłonę serii pod tytułem Astana, ale jej twórcą był już inny reżyser  Akan Satajew.
[image: ]
Nazarbajew nie zapomniał odwdzięczyć się Abdraszewowi i to właśnie jemu powierzył w połowie poprzedniej dekady jeden z najważniejszych projektów filmowych w historii niepodległego Kazachstanu  nakręcenie (formalnie na zlecenie Ministerstwa Kultury i Sportu) filmu kinowego (i jednocześnie serialu telewizyjnego) na temat początków państwa. Tak powstał Chanat Kazachski, który otrzymał podtytuł Diamentowy miecz (2016). Sukces był tak wielki, że zdecydowano się na kontynuację; tym sposobem trzy lata później do kin trafił jeszcze Złoty tron. Czy to koniec? Biorąc pod uwagę rozmach, z jakim pracuje Abdraszew  niekoniecznie. Pytanie tylko, czy prezydent Tokajew będzie chciał kontynuować dzieło jednoznacznie kojarzące się z jego poprzednikiem? Który na dodatek po tegorocznych styczniowych protestach został pozbawiony wszelkich wpływów politycznych w kraju (odebrano mu przewodniczenie Radzie Bezpieczeństwa Kazachstanu) i całkowicie wycofany z przestrzeni publicznej.
Ale wróćmy do sztuki!
[image: ]
Chanat Kazachski to rozgrywająca się w drugiej połowie XV wieku opowieść o tym, jak rodziło się pierwsze w dziejach Wielkiego Stepu państwo Kazachów, jak w drodze wojen wyrąbywali oni swoją niezależność od sąsiednich plemion. By jednak się w tym wszystkim połapać, dobrze jest wcześniej poczytać co nieco o tamtym regionie i tamtych czasach. W przeciwnym wypadku natłok pojęć i nazw własnych może przyprawić o zawrót głowy. Owszem, dla widzów pochodzących z Azji Środkowej to żadna wiedza tajemna, ale dla Europejczyków, którzy rzadko kiedy spoglądają w tamtą stronę  to studnia bez dna. Ustalmy więc punkt wyjścia. Od końca lat 30. XV wieku regionem włada chan Uzbeków Szejbanszach, nazywany też Abu-al-Chajr-chanem (wcielił się w niego Doschan Żołżaksynow, znany między innymi z takich filmów, jak Łaciaty pies biegnący brzegiem morza czy Sprawiedliwość wilków), który toczył zakończone dla niego sukcesem walki z Chorezmem; podbił również tereny w środkowym biegu rzeki Syr-Darii i ostatecznie przeniósł stolicę swego państwa do Sygnaku. W 1457 roku  i to jest moment, kiedy zaczyna się akcja Diamentowego miecza  podległe mu wojska zostają pokonane przez zagony Ojratów, którzy następnie pustoszą ziemie należące do Szejbanszacha.
[image: ]
Ojraci byli ludem pochodzenia mongolskiego, który w granicach imperium znalazł się za sprawą ekspansji Dżocziego, najstarszego syna Czyngis-chana. Jako że nie stawili mu oporu zbrojnego, zachowali swoje wpływy; nie należeli jednak do tak zwanych Czyngisydów (czyli bezpośrednich potomków Temudżyna), więc ich przywódcom nie przysługiwały tytuły chanowskie, byli jedynie tajszami. Dla Szejbanszacha stanowili śmiertelne zagrożenie: ten z jednej strony obawiał się ich najazdów, z drugiej natomiast  nie chciał im się narażać. Dlatego w 1457 roku nie przyszedł z odsieczą walczącym z Ojratami wojskom. W efekcie wodzowie Kirej (względnie Girej) i Dżanibek (Żanibek) zostają doszczętnie rozbici. Życia nie tracą tylko dlatego, że dowódca armii ojrackiej docenia ich odwagę i męstwo i z tego powodu puszcza wolno. Zapewne bierze też pod uwagę fakt, że są oni w linii prostej potomkami Dżocziego. Ojcem Dżanibeka (którego gra Erkebułan Dajyrow  patrz: Toboł i Tomyris) był Barak, władca najpierw Białej, a potem Złotej Ordy. Ojcem Kireja (w tej roli Kajrat Kemałow) był natomiast Bołat, wnuk legendarnego Urusa. Z racji pochodzenia przynależą im tytuły sułtanów; nie czują się więc wcale gorsi od stojącego w hierarchii nad nim Szejbanszacha, który w obliczu wojny z Ojratami wystawił ich na pewną klęskę.
[image: ]
Trudno dziwić się więc, że Kirej i Dżanibek, nabrawszy uprzedzeń do Szejbanszacha, zaczynają przeciwko niemu spiskować. Ten z kolei, wiedząc, że nie można im ufać, obawiając się zarówno ich samych, jak i ich potomków  Burunduka (Ajan Utepbergen  vide: Odważny, Rekieter 2, Zachar Berkut), syna Kireja, i Kasyma (Mejirgat Amangełdin), syna Dżanibeka  postanawia pozbyć się wrogów. W ten sposób chce utorować drogę do władzy swojemu wnukowi Muhammadowi Szejbaniemu (Nijazbek Szajsułtanow), który zresztą jest bratem ciotecznym Kasyma (ich matki to siostry). Wszystko więc zmierza prostą drogą do otwartego konfliktu. Prowadzący koczownicze życie Kazachowie nie są jednak jeszcze gotowi do ostatecznej rozprawy, potrzebują czasu; decydują się więc szukać schronienia w Mogolistanie (państwie powstałym w XIV wieku po rozpadzie ułusu Czagataja i obejmowało tereny wschodniego Turkiestanu, Tien-szanu i Siedmiorzecza), którym włada stary chan Esen-Buga (Dinmuchamet Akymow). O ile on jest przychylnie nastawiony do Kazachów i gotowy zaakceptować ich osadnictwo na podległych sobie obszarach, o tyle sprzeciwia się temu jego syn i następca Dust Muhammad. Kiedy w końcu przejmuje władzę, Kirej i Dżanibek nie mają już wyboru  muszą podjąć walkę i z Uzbekami Szejbanszacha, i z turko-mongolskim Mogolistanem, i z Ojratami.
Czy to oznacza, że są na z góry straconej pozycji?
[image: ]
Nad scenariuszem Diamentowego miecza pracowali  oprócz reżysera  także Timur Żaksyłykow (etatowy współpracownik Akana Satajewa) i Smaguł Ełubaj, a autorem dialogów był Erłan Toleutaj. Materiału nakręcono tyle, że oprócz nieco ponad dwugodzinnego filmu kinowego (którego premierowy pokaz 16 grudnia 2016 roku zaszczycił sam prezydent Nazarbajew), zrealizowano również dziesięcioodcinkowy serial (pokazywany w 2017 roku). I zapewne to wszystko, co w wersji kinowej zaprezentowane jest w tempie ekspresowym, niekiedy z dużymi skrótami sprawiającymi, że trzeba domyślać się, co działo się pomiędzy jedną a drugą sceną  na małym ekranie doczekało się należytego wyjaśnienia. Niestety, ten telewizyjny format jest widoczny również na dużym ekranie; rzuca się to w oczy zwłaszcza po oglądnięciu Tomyris. Diamentowemu mieczowi brakuje tego rozmachu, na jaki mógł sobie pozwolić Satajew, zwłaszcza w scenach batalistycznych. Aczkolwiek do ich realizacji trudno się przyczepić. Podobnie jak do kwestii scenograficznych i kostiumologicznych. Pod tym względem film Abdraszewa, podobnie jak inne kazachskie freski historyczne, jest perfekcyjny. Widać, że nie żałowano na niego środków. Zadowolony musiał być także Nursułtan Nazarbajew (na końcu obrazu zrównany zresztą z Kirejem i Dżanibekiem), skoro rzucił groszem na jego kontynuację.




Tytuł: Chanat Kazachski. Diamentowy miecz
Tytuł oryginalny: Қазақ хандығы. Алмас қылыш
Reżyseria: Rustiem Abdraszow
Zdjęcia: Sapar Kojczumanow, Aleksandr Płotnikow, Andriej Masłow
Scenariusz: Timur Żaksyłykow, Rustiem Abdraszow, Smaguł Ełubaj, Erłan Toleutaj
Obsada: Kajrat Kemałow, Erkebułan Dajyrow, Doschan Żołżaksynow, Isbek Abilmażynow, Ajan Utepbergen, Mejirgat Amangełdin, Madina Esmanowa, Szugyła Sapargali, Nijazbek Szajsułtanow, Karłygasz Muchamedżanowa, Bekbołat Tileuchan, Arman Koża, Bakyt Żangalijewa, Żanar Sachat, Dinmuchamet Akymow
Muzyka: Abułchair Żaraskan
Rok produkcji: 2016
Kraj produkcji: Kazachstan
Czas trwania: 133 min
Gatunek: dramat, historyczny
Zobacz w: Kulturowskazie
Ekstrakt: 60%
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  Peryferia:Odc. 1. Życie na ranczu to nie sielanka

  Marcin Mroziuk

  Brian Watkins Peryferia
  

  
  Wiele motywów z Peryferiów z powodzeniem mogłoby się pojawić w klasycznym westernie, ale zostały one doprawione sporą dawką fantastyki, dzięki czemu nie tylko jesteśmy zaintrygowani fabułą, ale także zdecydowanie trudniej nam przewidzieć, w jakim kierunku potoczy się akcja.
Ekstrakt: 70%
[image: Peryferia]
Dość szybko możemy się zorientować, że chociaż Royal Abbott (czyli rewelacyjny Josh Brolin) posiada dużo ziemi, to jego ranczo najlepsze lata ma jednak za sobą. No cóż, hołdowanie tradycyjnym wartościom i prowadzenie hodowli tak, jak robili to poprzednicy, może nawet budzić podziw, ale w pędzącym coraz szybciej do przodu świecie raczej nie wpływa to korzystnie na interesy farmera. Jego synowie  Perry i Rhett  może zdecydowaliby się podążać bardziej z duchem czasów, ale nie mają zamiaru kwestionować pozycji ojca. Na razie więc starszy z nich próbuje dojść do siebie po tym, jak jakiś czas temu zniknęła jego żona (czyżby odeszła z jakimś przybłędą?), a młodszy chciałby wreszcie wygrać na rodeo.
Niewątpliwie postacią z zupełnie innej bajki jest natomiast Autumn (w tej trudna do rozszyfrowania Imogen Poots), która pojawia się na ranczu szukając miejsca na rozbicie biwaku. Miejscowym po prawdzie trudno zrozumieć czego szuka tutaj ta kobieta, która najwyraźniej nie cierpi na brak pieniędzy, a mimo to przemieszcza się pieszo zamiast samochodem. Trudno też nie zastanawiać się, czy jej przybycie tylko przypadkowo zbiegło się z odkryciem przez Royala dziwacznego obiektu na należącej do niego ziemi. Nie mamy za to żadnych wątpliwości, że to właśnie ten niezwykły otwór odegra istotną rolę w dalszych wydarzeniach.
Na razie naszą uwagę zaprzątają jednak bardziej przyziemne sprawy. Wygląda bowiem na to, że sąsiedzi Abbottów nie mają oporów przed powiększeniem swego majątku bez specjalnego oglądania się na przyzwoitość. Otóż na ranchu Royala pojawiają się młodzi Tillersonowie z informacją, że ich ojciec chce przejąć działkę rzekomo należącą do niego, a w razie odmowy skieruje sprawę do sądu. Wkrótce się przekonujemy, że relacje między tymi dwiema rodzinami, a szczególnie przedstawicielami ich młodszego pokolenia, nie układają się najlepiej. Zgodnie z westernowym klimatem wizyta w barze nie może obyć się bez bójki, ale jesteśmy też świadkami tego, że kiedy mężczyźni swoje racje udowadniają za pomocą pięści, to niestety czasem sytuacja wymyka się spod kontroli. To nie są już czasy Dzikiego Zachodu, więc stróże prawa będą z pewnością szukać winnego nawet nieumyślnego spowodowania śmierci W tej sytuacji sprawca oczywiście może liczyć na wsparcie ze strony najbliższych, ale to prowadzi tylko do kolejnych komplikacji! 
Trzeba przyznać, że ta mieszanka współczesnego westernu (w końcu na ranczu oprócz koni mają też samochody) z fantastyką jest całkiem wciągająca, a zarazem odznacza się sporą oryginalnością pomysłów. W każdym razie twórcom udało się zaintrygować widzów, którzy po obejrzeniu pierwszego odcinka z pewnością będą chcieli poznać ciąg dalszy tej historii.




Tytuł: Peryferia
Tytuł oryginalny: Outer Range
Dystrybutor:  Amazon Prime
Data premiery: 15 kwietnia 2022
Twórca: Brian Watkins
Reżyseria: Jennifer Getzinger, Amy Seimetz, Lawrence Trilling, Alonso Ruizpalacios
Scenariusz: Brian Watkins, Dominic Orlando, Lucy Thurber, Naledi Jackson
Obsada: Josh Brolin, Tom Pelphrey, Lili Taylor, Imogen Poots
Rok produkcji: 2022
Kraj produkcji: USA
Liczba odcinków: 8
Czas trwania odcinka: 43−62 min
Gatunek: dramat
Zobacz w: Kulturowskazie
Ekstrakt: 70%
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  Klasyka kina radzieckiego:Mankurtyzacja homo sovieticusa

  Sebastian Chosiński

  Chodżakuli Narlijew Mankurt
  

  
  Zdaję sobie sprawę, że tytuł dzisiejszej recenzji może wydać się niezrozumiały. W tekście jednak wszystko jest, jak sądzę, właściwie wyjaśnione. A dotyczy on adaptacji Dnia dłuższego niż stulecie  kolejnej powieści kirgiskiego klasyka Czingiza Ajtmatowa, którą tym razem przeniósł na ekran  pod tytułem Mankurt  turkmeński reżyser Chodżakuli Narlijew.
Ekstrakt: 70%
[image: Mankurt]
Ten film ma długą i skomplikowaną historię, która dowodzi, jak łatwo wartościowa sztuka może znaleźć się na celowniku autorytarnych władz. Powieść kirgiskiego prozaika Czingiza Torekułowicza Ajtmatowa (1928-2008) Dzień dłuższy niż stulecie ukazała się po raz pierwszy w 1980 roku na łamach moskiewskiego miesięcznika literackiego Новый мир (Nowy Świat). I wywołała wśród krytyków i czytelników ogromne zdziwienie. Dlaczego? Ponieważ Ajtmatow, wzorem Braci Strugackich, wykorzystał w niej elementy eksploracyjnej fantastyki naukowej. Nie rezygnując przy tym z nadzwyczaj licznych odniesień do tradycji i legend kirgiskich. W Związku Radzieckim przeniesiono ją na ekran dwukrotnie: najpierw w ojczystej republice pisarza zrobił to Kirgiz Dooronbek Sadyrbajew (pod postacią Pieśni o miłości, 1983), a następnie  po pięciu latach  turkmeński reżyser Chodżakuli Narlijew. W niepodległym już Kirgistanie natomiast dwa podejścia do Dnia dłuższego niż stulecie zaliczył Bakyt Karagułow, kręcąc Przystanek na stepie (1995) oraz Rozpacz matki nad mankurtem (2004).
Skąd ta niezwykła popularność tej właśnie powieści Ajtmatowa? Cóż, to rzeczywiście jest dzieło niezwykłe, zawierające w sobie kilka osobnych historii; kolejni twórcy sięgali więc po najbardziej odpowiadające im fragmenty i uwypuklali to, co uznawali za najwartościowsze w danej epoce. Dla Chodżakuliego Narlijewa był to, jak dotąd (co zapewne się już nie zmieni) przedostatni film w karierze, po którym jako reżyser zamilkł na dwie dekady. Urodził się on w 1937 roku niedaleko Aszchabadu; jako dwudziestotrzylatek ukończył wydział operatorski moskiewskiego Wszechzwiązkowego Państwowego Instytutu Kinematografii (WGIK), po czym wrócił do ojczyzny, by zostać operatorem w wytwórni Turkmenfilm. Szybko jednak zrobił kolejny krok w karierze i zabrał się za reżyserię. Zadebiutował w 1962 roku dramatem Minione dni; potem powstały Ja i moi bracia (1964), Turkmeńska nafta (1967), Trzy dni jednego roku (1968), kryminał Człowiek za burtą (1969), Panna młoda (1971) oraz historyczno-rewolucyjny eastern Kiedy kobieta jeździ konno (1974). Ten ostatni przyniósł Narlijewowi sporą popularność wśród zwykłych widzów.
[image: ]
Od tej pory kręcił może rzadziej, ale jednak co kilka lat dostarczał nowy film na ważny temat, jak chociażby Powiedz: nie! (1976), Drzewo Dżamal (1980), dramat katastroficzny Kara-kum 45 stopni w cieniu (1982) czy Fragi (1984), biograficzną opowieść o życiu osiemnastowiecznego poety i filozofa turkmeńskiego Machtumkuliego. Zaraz potem zabrał się na poważnie za ekranizację prozy Czingiza Torekułowicza. Choć prawdę mówiąc starał się o to już od 1980 roku, jeszcze zanim Dzień dłuższy niż stulecie ukazał się drukiem. Niestety, w tamtym momencie powstanie obrazu zablokowało sowieckie Goskino, czyli Państwowy Komitet Kinematografii. Jeden z urzędników miał wypowiedzieć albo napisać takie słowa: Narlijew przez całe życie pokazuje w swoich filmach nieszczęśliwą kobietę, Ajtmatow to samo w swoich powieściach. Jeśli się zjednoczą  kobieta Wschodu będzie podwójnie nieszczęśliwa. Reżyser nie zraził się jednak i w 1987 roku zwrócił się z apelem do ówczesnego I sekretarza Komunistycznej Partii Turkmeńskiej Socjalistycznej Republiki Radzieckiej Saparmyrata Nijazowa. Tak, tego samego, który na początku lat 90. został dyktatorskim prezydentem niepodległego Turkmenistanu, a później  w ramach własnego kultu jednostki  ogłosił się Turkmenbaszą, to jest ojcem wszystkich Turkmenów.
[image: ]
Nijazow  na przekór Moskwie  zapalił przed projektem zielone światło i prace nad filmem ruszyły. Scenariusz napisała, zmarła w kwietniu ubiegłego roku, Marija Urmatowa, absolwentka wydziału scenariuszowego WGIK-u, a prywatnie druga żona Ajtmatowa. Mankurt, bo taki ostatecznie nadano dziełu tytuł, powstał w koprodukcji z kinematografiami turecką i libijską; w tych krajach też kręcono zdjęcia. Na premierę w Związku Radzieckim film czekał do 1990 roku. Rok później Kraj Rad rozpadł się, Turkmenistan stał się niepodległym państwem, a Saparmyrat Nijazow jego pierwszym prezydentem. I wtedy wydarzyła się rzecz zadziwiająca: głowa państwa wydała zakaz rozpowszechniania Mankurta. Kiedy rok po śmierci Nijazowa zapytano Chodżakuliego Narlijewa, dlaczego tak się stało, odpowiedział: Pewnie dlatego, że nie da się, jak to się wydaje niektórym władcom, przez cały czas niewolić lud. I była to nadzwyczaj trafna diagnoza. Bo Mankurt to właśnie symboliczny, będący bardzo gorzkim świadectwem obraz totalnego zniewolenia. Kiedy powstawał, a były to już czasy Gorbaczowowskiej pieriestrojki, mogło się wydawać, że opowiada o minionej epoce, tymczasem minęło zaledwie kilka lat i na powrót stał się boleśnie aktualny.
[image: ]
Film Narlijewa nie jest wierną adaptacją powieści. Turkmeński reżyser zrezygnował z całej otoczki science fiction, przeniósł akcję w bliżej nieokreślone czasy  czy to starożytne, czy też średniowieczne. Skupił się też na jednym, ale za to najistotniejszym wątku książki, co zostało zresztą podkreślone w tytule obrazu. Kim bowiem jest mankurt? W mitologii kirgiskiej to człowiek bezwolny i otępiały, pozbawiony duszy, zmuszony do całkowitej uległości, który zatracił pamięć i własną przeszłość. Jest niewolnikiem idealnym  nie zadaje pytań, nie buntuje się i wypełnia każdy, nawet najbardziej okrutny i absurdalny rozkaz. Ajtmatow opisuje w swojej powieści, a Narlijew pokazuje na ekranie, jak przebiega proces mankurtyzacji. I będzie jeszcze o tym mowa.
[image: ]
Akcja zaczyna się od napadu. Na osadę pokojowo nastawionych koczowników najeżdżają ze wschodu okrutni wojownicy, wczesnomongolscy Żoużanie (względnie Rouranie). Starców oślepiają, a mężczyzn w sile wieku zamieniają w niewolników. Golą im głowy, na które zakładają czepki z wilgotnej wielbłądziej skóry, a następnie zakuwają w dyby i wystawiają na działanie morderczego słońca. Poddane tej torturze osoby nie mogą ściągnąć kurczącego się z każdą godziną czepka ani rękoma, ani pocierając głową o ziemię. W efekcie opaska coraz mocniej uciska głowę i prowadzi do kurczenia się mózgu, trwale go uszkadzając. To właśnie jest mankurtyzacja. Po kilkudziesięciu godzinach takiego pastwienia się nad nim, człowiek nic już nie pamięta  jest jak pozbawiony osobowości robot, a może nawet zombie. Jednym z potraktowanych w ten sposób mężczyzn jest Jołoman (w tej roli turecki sportowiec, model i aktor Tarik Tarcan, któremu tak bardzo spodobał się scenariusz, że nawet znacząco obniżył swoje honorarium, aby producentów stać było na zatrudnienie go). Zakuty w dyby, cierpiący z pragnienia, stopniowo traci świadomość tego, kim był. Wspomnienia przeszłości przemykają mu przez głowę, zacierając się coraz bardziej.
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Jego przeszłość poznajemy w formie retrospekcji. I jest to mocno kontrastujący z tym, co dzieje się współcześnie, obraz sielanki. Jołoman zakochuje się w młodej i pięknej Giuzel (Majsa Ałmazowa); ich ślub staje się dla osady wielkim świętem, które mąci jednak wieść o pojawieniu się agresywnych wojowników. Przywódca plemienia, Donmez (gra go Turek Yılmaz Duru), ojciec Jołomana, podejmuje decyzję o ewakuacji. Kobiety i dzieci mają ukryć się w górskich jaskiniach, mężczyźni  podjąć walkę. Bitwa z przeważającym liczebnie wrogiem kończy się klęską, Donmez ginie, a jego syn ostatecznie staje się mankurtem. Zniewolony, zostaje oddany na własność Kabborowi (w tej roli reżyser obsadził swego młodszego brata, Chodżadurdy Narlijewa, znanego między innymi z sensacyjnej rosyjskiej Heroiny), którego od tej pory nazywa Gospodarzem i dla którego pracuje jako pasterz. Jedyną osobą, na wsparcie której Jołoman może liczyć, jest syn Kabbora  Tannir (jedyna filmowa rola Tachyra Narlijewa). On jeden dostrzega w mankurcie człowieka.
Najazd okrutnych barbarzyńców przeżyły Giuzel i matka Jołomana, Ajim (gra ją żona reżysera Maja-Gozel Ajmedowa), która wciąż wierzy w to, że może odnaleźć i odzyskać syna. Rusza więc w pełną niebezpieczeństw drogę, wierząc w szczęśliwy koniec poszukiwań. Jest to więc nie tylko opowieść o totalitarnym zniewoleniu (można dopatrywać się w niej procesu tworzenia tak zwanego homo sovieticusa), ale również o wielkiej miłości  matki do syna i żony do męża. Dodatkową wartością są naturalne plenery tureckie i libijskie, a zwłaszcza starorzymskie ruiny, w których rozgrywają się najbardziej dramatyczne finałowe sekwencje filmu. Czy można dziwić się, że po nakręceniu Mankurta Chodżakuli Narlijew milczał przez dwadzieścia lat? Co bowiem można jeszcze dodać po przedstawieniu na ekranie tak ponurej rzeczywistości, która miała odejść w przeszłość (przynajmniej wszyscy na to liczyli), a niebawem powróciła? Dopiero w 2010 roku, cztery lata po śmierci Saparmyrata Nijazowa, reżyser stanął po raz kolejny przed kamerą, tym razem realizując melodramat Głos matki.




Tytuł: Mankurt
Tytuł oryginalny: Манкурт [Gün uzar yüzyıl olur mankurty]
Reżyseria: Chodżakuli Narlijew
Zdjęcia: Nurtaj Borbijew
Scenariusz: Marija Urmatowa
Na podstawie: Czingiz Ajtmatow
Obsada: Tarik Tarcan, Maja-Gozel Ajmedowa, Yılmaz Duru, Chodżadurdy Narlijew, Majsa Ałmazowa, Tachyr Narlijew, Kerim Annanow, Ałtyn Chodżajewa, Chommat Mułłyk, Pirkuli Atajew, Mergen Nijazow, Aman Odajew, Baba Annanow
Muzyka: Redżep Redżepow
Rok produkcji: 1988
Kraj produkcji: Libia, Turcja, ZSRR
Czas trwania: 86 min
Gatunek: dramat
Zobacz w: Kulturowskazie
Ekstrakt: 70%
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  Lista śmierci:Odc. 4. Polowanie w Meksyku

  Marcin Mroziuk

  David DiGilio Lista śmierci
  

  
  Wprawdzie rozprawienie się z prezesem Capstone Industries główny bohater odłożył na później, ale za to w napięciu obserwujemy, jak James Reece błyskawicznie zmierza do wyrównania rachunków z bezpośrednim zabójcą jego żony i córki. Inną sprawą jest, że brak umiaru w zemście niekoniecznie przysporzy komandosowi sympatii u widzów.
Ekstrakt: 70%
[image: Lista śmierci]
Nie da się ukryć, że epizod z Marcusem Boykinem nie trwa zbyt długo. Nic dziwnego, że główny bohater nie ma najmniejszych trudności, by dopaść prawnika, który wynajął morderców, skoro współpracownik Saula Agnona upubliczniał w mediach społecznościowych prawie każdą swoją chwilę. Poważniejszym wyzwaniem jest podążenie tropem prowadzącym do Meksyku. No cóż, sicario tam nie brakuje, dlatego cała sztuka polega na tym, by odnaleźć właściwego człowieka. Gdyby James Reece działał sam, zapewne zajęłoby mu to dużo czasu, a być może cała ta misja nawet spaliłaby na panewce. Nie chodzi tutaj jedynie o trudności z ustaleniem faktów, bo komandosowi coraz bardziej dają się we znaki objawy wywoływane przez guza. Dzięki wsparciu przyjaciół nie tylko udaje mu się jednak nie tylko odnaleźć kryjówkę zabójcy, ale także doprowadzić do bezpośredniej z nim konfrontacji. Trzeba przyznać, że jesteśmy świadkami widowiskowej strzelaniny, ale kulminacyjna scena bardziej wrażliwym osobom raczej nie przypadnie do gustu.
W międzyczasie okazuje się, że dotychczasowe wyczyny Jamesa Reecea przyciągnęły uwagę stróżów prawa. Uśmiercenie śledzącego go zabójcy można by potraktować jako formę samoobrony, ale nie mamy wątpliwości, że prowadzący tę sprawę Tony Layun w tym przypadku łatwo nie odpuści. I rzeczywiście wkrótce to się potwierdza, gdy agenci FBI pojawiają się u Katie Buranek. Tak się jednak składa, że jej dziennikarskie dochodzenie na razie nie przyniosło jeszcze żadnych większych rezultatów, a w dodatku reporterka naprawdę nie zna miejsca pobytu głównego bohatera. Zresztą wygląda też na to, że mimo ciążących na nim oskarżeń, kobieta nadal trzyma jego stronę. 
W tym odcinku zyskujemy też nieco lepszy obraz zakulisowych rozgrywek polityczno-biznesowych. Otóż  jak można się było spodziewać  plan sekretarz obrony Lorraine Hartley spotyka się ze sporym sprzeciwem, ale polityczka zdecydowanie dąży do zrealizowania swojej wizji. Zastanawiamy się oczywiście, czy jej się to uda, bo słabe punkty znajdują się w jej najbliższym otoczeniu, a prezes Capstone Industries nie ma zamiaru przyglądać się bezczynnie, jak jego firma traci szanse na krociowe zyski.
Tak jak dotychczas, poziom realizacji jest całkiem przyzwoity, co powoduje, że rozwój wydarzeń obserwujemy z zainteresowaniem, nawet jeśli sama fabuła nie grzeszy wielką oryginalnością, a w tym odcinku akcja w dodatku zbacza nieco z głównego toru. Szkoda tylko, że gra aktorska jest bardzo nierówna, bo obok takich nieco jaśniejszych punktów jak JD Pardo w roli Tony′ego Layuna musimy obserwować choćby dość ograniczony zestaw grymasów, jaki prezentuje Jai Courtney jako Steve Horn. Wprawdzie Chris Pratt plasuje się tutaj mniej więcej pośrodku stawki, ale w przypadku odtwórcy najważniejszej postaci oczekiwania widzów są jednak zdecydowanie wyższe.




Tytuł: Lista śmierci
Tytuł oryginalny: The Terminal List
Dystrybutor:  Amazon Prime
Data premiery: 1 lipca 2022
Twórca: David DiGilio
Reżyseria: Fred Toye, Sylvain White, M.J. Bassett, Antoine Fuqua, Tucker Gates, Ellen Kuras
Zdjęcia: Evans Brown, Armando Salas
Scenariusz: Tolu Awosika
Obsada: Sydney Shircliff, Mary Vernieu, Taylor Kitsch, Riley Keough, Arlo Mertz, Jeanne Tripplehorn, Jared Shaw, JD Pardo
Muzyka: Ruth Barrett
Rok produkcji: 2022
Kraj produkcji: USA
Liczba odcinków: 8
Czas trwania odcinka: 55 min
Gatunek: akcja, dramat, thriller
Zobacz w: Kulturowskazie
Ekstrakt: 70%
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  East Side Story:Hej, kto Kazach  hajda na Szejbanszacha!

  Sebastian Chosiński

  Rustiem Abdraszow Chanat Kazachski. Złoty tron
  

  
  Premiera Złotego tronu  drugiej odsłony dylogii Rustema Abdraszewa Chanat Kazachski  miała miejsce dwa lata i trzy miesiące po pierwszych pokazach Diamentowego miecza. Co nieco zmieniło się w tym czasie w samym Kazachstanie, a dowodem na to fakt, że z filmu zniknęły tym razem wszelkie nawiązania do postaci prezydenta Nursułtana Nazarbajewa, któremu w grudniu 2016 roku oddawano na ekranie prawdziwe hołdy.
Ekstrakt: 60%
[image: Chanat Kazachski. Złoty tron]
Chociaż Złoty tron zrealizowała niemal w stu procentach ta sama ekipa, która pracowała nad Diamentowym mieczem  ten sam reżyser (Rustem Abdraszew), scenarzyści (Abdraszew, Timur Żaksyłykow, Smaguł Ełubaj), kompozytor (Abułchair Żaraskan) i operatorzy (Sapar Kojczumanow, Aleksandr Płotnikow) oraz ci sami aktorzy w obsadzie  jest między tymi filmami co najmniej jedna, ale za to zasadnicza, mimo że wcale nie artystyczna, różnica. Pierwszy film dylogii został jednocześnie pomyślany jako apologia ówczesnego prezydenta Kazachstanu Nursułtana Nazarbajewa, natomiast przy okazji drugiego twórcy nawet nie zająknęli się na jego temat. Jakby nigdy nie istniał i nie pełnił przez trzy dekady najważniejszych stanowisk w kraju (jeszcze przed ogłoszeniem niepodległości był bowiem premierem, a następnie pierwszym sekretarzem partii komunistycznej). Skąd ta nagła zmiana? Premiera Złotego tronu miała miejsce 21 marca 2019 roku, a dzień wcześniej Nazarbajew przestał być prezydentem. W Kazachstanie dokonała się nie tylko istotna zmiana polityczna, lecz także pokoleniowa. Zapewne na szczytach władzy dojrzewała przez ostatnie tygodnie, może nawet miesiące; do końca nie było wiadomo, co się z niej wykluje, więc bezpieczniej było nabrać wody w usta.
Tymczasem Złoty tron jest bezpośrednią kontynuacją mającego premierę nieco ponad dwa lata wcześniej Diamentowego miecza. Fabuły filmów zazębiają się, a ich tematem są powstanie Chanatu Kazachskiego (w przypadku pierwszego obrazu) i jego walka z wrogi sąsiadami o utrzymanie niezależności (w drugim). I chociaż można spierać się o interpretacje, trzeba przyznać, że faktograficznie scenariusz odpowiada rzeczywistości. Tyle że, jak wiadomo, diabeł tkwi w szczegółach, a tutaj są one nadzwyczaj ważne. Życie na Wielkim Stepie, zwłaszcza ludów koczowniczych, nie należało do najłatwiejszych; okrucieństwo wobec wrogów było normą. Wyrzynanie osad, całym plemion, bezwzględne podporządkowywanie sobie podbitych terenów, handel ludźmi  taka była codzienność. Tak postępowali Uzbecy, Mongołowie, Turkmeni, Ojraci, tylko nie  jeśli wierzyć twórcom Chanatu Kazachskiego  sami Kazachowie, postępujący zawsze w sposób prawy i sprawiedliwy. Na ich rękach nie ma ani jednej kropli krwi, jaka zostałaby przelana w sposób niezasłużony. Piękna i romantyczna wizja, ale akurat z prawdą historyczną niewiele mająca wspólnego. Pamiętajmy jednak, że monumentalne kinowe freski Rustema Abdraszewa (Prezent dla Stalina) powstały ku pokrzepieniu serc. Dlatego nie zobaczymy na ekranie Kazacha, który by zdradził albo postąpił niegodnie. Co to  to nie!
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Akcja Diamentowego miecza została doprowadzona do połowy lat 60. XV wieku, czyli do momentu, w którym Kazachowie ogłosili powstanie chanatu, to jest niezależnego od Uzbeków państwa, a na swego władcę obrali sułtana Kireja (Kajrat Kemałow), wnuka legendarnego chana Urusa. U jego boku wiernie trwa sułtan Dżanibek (Erkebułan Dajyrow), a ich władzę wspierają, szlachetnie powściągając własne ambicje, synowie  odpowiednio  Burunduk (Ajan Utepbergen) i Kasym (Mejirgat Amangełdin). Ta bliska i pokojowa współpraca jest konieczna, ponieważ samo ogłoszenie niepodległości to zaledwie połowa, jeśli nie jeszcze mniej, sukcesu. Teraz o tę niepodległość trzeba będzie stoczyć krwawe wojny, bo przecież ani władający Chanatem Uzbeckim Szejbanszach, nazywany też Abu-al-Chajr-chanem (Doschan Żołżaksynow), ani Ojraci nie pozwolą na to, aby pod bokiem wyrósł im śmiertelny wróg. Co gorsza, na tronie przyjaznego dotąd Kazachom Mogolistanu dochodzi do zmiany: zostaje zamordowany chan Esen-Buga (Dinmuchamet Akymow), a jego miejsce zajmuje syn Dust Muhammad, będący zresztą sprawcą śmierci ojca. Z nim trzeba dogadać się od nowa, więc do Ałmałyku (miasta w regionie Siedmiorzecza, którego pozostałości znajdują się dzisiaj na obszarze północno-zachodnich Chin) Kirej wysyła Burunduka. Ten z kolei jest świadkiem kolejnego zamachu stanu w Mogolistanie; zabitego podstępnie Esen-Bugę mści bowiem jego brat Junus, który morduje bratanka i przejmuje władzę nad państwem. Z czego akurat Kazachowie powinni być zadowoleni.
[image: ]
Fabuła Złotego tronu rozbita jest na kilka niezależnych wątków, które wzajemnie się przenikają. W tym samym czasie kiedy Burunduk wypełnia swą misję w Ałmałyku, jego kuzyn Kasym musi odpierać atak Ojratów, których władca chce pomścić śmierć swego najwierniejszego żołnierza, wydaje więc rozkaz pojmania za wszelką cenę syna Dżanibeka. I tak też by się stało, gdyby nie pojawienie się samotnego mściciela, czyli wojownika Kabłandy, który niegdyś służył, jak wielu innych, Szejbanszachowi, lecz poczuwszy się przez niego zdradzonym, postanowił ruszyć własną ścieżką. Kazachom zależny na sojuszu z nim, ale on na razie woli nie zawierać żadnych paktów. Co zresztą nie przeszkadza mu uratować Kasyma od pewnej śmierci z rąk wodza Ojratów. W tym czasie zbliża się też ostateczna rozprawa między Uzbekami a Kazachami. Naprzeciw siebie stają dwie armie: Kireja i Dżanibeka oraz Szejbanszacha, któremu towarzyszą syn Hajdar i wnuk Muhammad Szejbani (Nijazbek Szajsułtanow), który nie jest jednak synem Hajdara. Do tych pierwszych dołącza jeszcze, co okazuje się nie bez znaczenia dla dalszego przebiegu wydarzeń, Ibak z dynastii Szybanidów, potomek Dżocziego (pierworodnego syna Czyngis-chana), aspirujący do przejęcia władzy nad Chanatem Syberyjskim, do tej pory będącym terenem podległym Uzbekom. Walka o zachowanie niepodległości przez Kazachów zamienia się więc w prawdziwą wojnę totalną, w którą angażują się niemal wszystkie plemiona Kipczaku (i nie tylko).
[image: ]
Na ekranie widzimy jeszcze śmierci dwóch niezwykle ważnych bohaterów dylogii i mało chwalebną ucieczkę trzeciego. Ważną dramaturgicznie sceną jest zdobycie Sygnaku, co przypieczętowuje sukces Kireja i Dżanibeka. Na pewno dużą wartością filmu Abdraszewa jest to, że pokazano w nim postaci, które odgrywały zasadniczą rolę w historii Wielkiego Stepu. Wszak Dżanibek, a następnie Burunduk i Kasym będą kolejnymi władcami Chanatu Kazachskiego. Muhammad Szejbani stanie się założycielem i pierwszym władcą Chanatu Buchary (na obszarze dzisiejszego Uzbekistanu), w latach 90. XV wieku parokrotnie będzie najeżdżał Sygnak, aby odbić z rąk Kazachów to ważne dla jego dziadka, czyli Szejbanszacha, miasto. Ibak władać będzie Chanatem Syberyjskim (leżącym w dorzeczu Obu) do 1495, a Junus  Mogolistanem do 1487 roku. Chanat Kazachski przetrwa natomiast, choć nie bez kłopotów, do połowy XIX wieku, kiedy to ostatni jego władca Kenesary Kasymow wdał się w wojnę z Chanatem Kirgiskim i przegrał ją (1847); zwycięski chan Ormon odesłał zaś jego głowę generał-gubernatorowi Zachodniej Syberii Piotrowi Gorczakowowi, za co zresztą otrzymał później medal od władz Carstwa Rosyjskiego. Ale film Abdraszewa oczywiście już tak daleko nie sięga.
[image: ]
W porównaniu z Diamentowym mieczem w Złotym tronie mniej jest mimo wszystko zawirowań historycznych, za to nieco więcej fikcji i tym samym fabularnego oddechu. Ale może to wrażenie odnosi się także z tego powodu, że dokończenie dylogii jest o dwadzieścia minut krótsze niż jej otwarcie, co oznacza, że scenarzyści mniej czasu poświęcili na rozgrywki dyplomatyczne i wojenne. W tle za to umieścili dwa wątki miłosne związane z uczuciem, jakim Gozdanaj darzy Burunduka, oraz Rabija (w tej roli Karłygasz Muchamedżanowa, znana między innymi z Powrotu do Afganistanu i Likwidatora)  Dżanibeka. Kim jest ta postać? To córka sułtana Achmeda (potomka Tamerlana, czyli Timura Chromego), władcy Samarkandy, najmłodsza żona Szejbanszacha, od lat dziecięcych darząca Dżanibeka uczuciem i dlatego przekazująca mu ważne informacje jeszcze za życia swego uzbeckiego męża. To prawda, w tych wszystkich zawiłościach dynastycznych łatwo się pogubić. Gdyby film miał być prezentowany w innych niż środkowoazjatyckie kraje, przydałyby się do niego przypisy wyjaśniające, kto jest kim i jakie łączą go więzy pokrewieństwa z innymi bohaterami. Chociaż i bez tego można Diamentowy miecz i Złoty tron oglądać z przyjemnością jako opowieść o średniowiecznym Wielkim Stepie.




Tytuł: Chanat Kazachski. Złoty tron
Tytuł oryginalny: Қазақ хандығы. Алтын тақ
Reżyseria: Rustiem Abdraszow
Zdjęcia: Sapar Kojczumanow, Aleksandr Płotnikow
Scenariusz: Timur Żaksyłykow, Rustiem Abdraszow, Smaguł Ełubaj
Obsada: Kajrat Kemałow, Erkebułan Dajyrow, Doschan Żołżaksynow, Isbek Abilmażynow, Karłygasz Muchamedżanowa, Ajan Utepbergen, Mejirgat Amangełdin, Madina Esmanowa, Nijazbek Szajsułtanow
Muzyka: Abułchair Żaraskan
Rok produkcji: 2019
Kraj produkcji: Kazachstan
Czas trwania: 111 min
Gatunek: dramat, historyczny
Zobacz w: Kulturowskazie
Ekstrakt: 60%
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  Lista śmierci:Odc. 5. Wszystko ma swoją cenę

  Marcin Mroziuk

  David DiGilio Lista śmierci
  

  
  Nie jest żadnym zaskoczeniem ani dla widzów, ani dla głównego bohatera, że Steve Horn jest naprawdę doskonale chroniony. Dobranie mu się do skóry wymaga więc długotrwałych przygotowań, a James Reece do ostatniej chwili nie może być pewny, czy jego plan się powiedzie.
Ekstrakt: 80%
[image: Lista śmierci]
Trudno tylko zrozumieć, czemu twórcy serialu z uporem godnym lepszej sprawy raczą nas ciągle rozmaitymi retrospekcjami, które w sumie wnoszą niewiele nowego. Tym razem na początku odcinka obserwujemy wydarzenia, które miały miejsce w czasie misji w Iraku, gdzie dowodzony przez Reecea odział uratował życie Liz Riley. Jasne, że te scenki pozwalają nam lepiej zrozumieć, czemu pilotka teraz pomaga komandosowi w przygotowaniu ataku na prezesa Capstone Industries, ale przecież podobny efekt można było osiągnąć przez jeden dialog. 
Wręcz zaskakująco dużo emocji dostarczają zaś widzom poczynania Katie Buranek. Otóż dziennikarce udaje się nawiązać bezpośredni kontakt z szefem Nubellum, któremu najwyraźniej coraz bardziej nie w smak są polecenia Stevea Horna. Co istotne, wygląda na to, że Mike Tedesco rzeczywiście nic nie wiedział o działaniach podjętych w stosunku do towarzyszy broni i rodziny Reecea. Kiedy wraz z reporterką poznajemy prawdę o projekcie RD-4895, możemy też w pełni zrozumieć determinację prezesa Capstone Industries w dążeniu do jak najszybszej sprzedaży Nubellum. Prawdziwą bombą z opóźnionym zapłonem okazuje się zaś pendrive, który Katie otrzymuje w trakcie tego spotkania. Ustalenie tożsamości osób, które niedawno stały się udziałowcami spółki, rzuci bowiem nowe światło na wiele wcześniejszych wydarzeń, a także spowoduje, że na sporządzanej przez głównego bohatera liście pojawią się nowe, dość zaskakujące nazwiska. Niestety cena za te informacje okaże się wysoka, a przy okazji przekonamy się też, że interesy dziennikarki i komandosa nie zawsze są zbieżne.
Z kolei w przypadku planowanego zamachu na Stevea Horna największym zmartwieniem głównego bohatera jest uniknięcie przypadkowych ofiar. Nic dziwnego, że w celu wyznaczenia najlepszego miejsca i czasu na precyzyjne uderzenie konieczna jest długa obserwacja czarnego charakteru. Przy tej okazji James Reece odkrywa obecność podążających jego tropem agentów FBI, która oznacza dodatkowe utrudnienie w przeprowadzaniu ataku. Wszystko to powoduje, że w napięciu obserwujemy jego przebieg, trzymając kciuki za to, by nie ucierpiał żaden cywil. A trzeba przyznać, że w tym momencie będzie naprawdę gorąco.
Warto wspomnieć, że w tle głównych wydarzeń przez cały czas toczy się też rozgrywka polityczna związana z nowym budżetem Departamentu Obrony. Tutaj wszystko zdaje się przebiegać po myśli Stevea Horna, któremu udało się umieścić konia trojańskiego w najbliższym otoczeniu Lorraine Hartley, ale przekonamy się, że sekretarz obrony nie powiedziała jeszcze ostatniego słowa w tej sprawie.




Tytuł: Lista śmierci
Tytuł oryginalny: The Terminal List
Dystrybutor:  Amazon Prime
Data premiery: 1 lipca 2022
Twórca: David DiGilio
Reżyseria: Fred Toye, Sylvain White, M.J. Bassett, Antoine Fuqua, Tucker Gates, Ellen Kuras
Zdjęcia: Evans Brown, Armando Salas
Scenariusz: Tolu Awosika
Obsada: Sydney Shircliff, Mary Vernieu, Taylor Kitsch, Riley Keough, Arlo Mertz, Jeanne Tripplehorn, Jared Shaw, JD Pardo
Muzyka: Ruth Barrett
Rok produkcji: 2022
Kraj produkcji: USA
Liczba odcinków: 8
Czas trwania odcinka: 55 min
Gatunek: akcja, dramat, thriller
Zobacz w: Kulturowskazie
Ekstrakt: 80%
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  Klasyka kina radzieckiego:Zdradzony koniokrad

  Sebastian Chosiński

  Bołotbek Szamszyjew Wystrzał na przełęczy Karasz
  

  
  Kirgiski reżyser Bołotbek Szamszyjew zasłynął jako jeden z najwybitniejszych ekranizatorów twórczości swego rodaka Czingiza Ajtmatowa. Mało kto jednak przy tym pamięta, że jego dwa pierwsze filmy pełnometrażowe były easternami. Zaczął od Wystrzału na przełęczy Karasz  opowieści o samotnym mścicielu Bachtygule.
Ekstrakt: 70%
[image: Wystrzał na przełęczy Karasz]
I chociaż najsłynniejszym sowieckim easternem pozostanie zapewne już na zawsze reżyserski debiut Nikity Michałkowa Swój wśród obcych, obcy wśród swoich (1974), nie oznacza to, że nie warto zainteresować się innymi opowieściami rodem z Dzikiego Wschodu, jakie powstawały w czasach Związku Radzieckiego. Zwłaszcza że gatunek ten cieszył się przecież w Kraju Rad wielką popularnością; wystarczy przywołać takie klasyki, jak zahaczający o tę stylistykę Czterdziesty pierwszy (1956) Grigorija Czuchraja, Ogniste wiorsty (1957) Samsona Samsonowa czy mającą status dzieła kultowego trylogię Edmonda Keosajana Nieuchwytni mściciele (1966), Nowe przygody nieuchwytnych (1968) oraz Korona carów rosyjskich (1971). W drugiej połowie lat 60. i pierwszej lat 70. ubiegłego wieku mnóstwo takich filmów wyprodukowały kinematografie środkowoazjatyckich republik radzieckich: głównie kirgiska, kazachska i turkmeńska. Bywało, że ich scenarzystami byli zesłańcy z Rosji, jak chociażby Andriej Konczałowski, który musiał w ten sposób odpokutować nakręcenie obyczajowego dramatu Historia Asi Kłaczinej, która kochała, lecz za mąż nie wyszła (1966).
Jednym z twórców, którzy wybili się właśnie na easternach, był dobrze już znany czytelnikom tej rubryki Kirgiz Bołotbek Tolenowicz Szamszyjew (1941-2019), który w następnych latach wyrósł na najważniejszego adaptatora prozy Czingiza Torekułowicza Ajtmatowa (patrz: Echo miłości, 1974; Biały statek, 1975; Żurawie przyleciały wcześnie, 1979; Wejście na Fudżi, 1988). Do show-biznesu trafił jeszcze jako nastolatek; był pomocnikiem dźwiękowca w wytwórni filmowej we Frunze (obecnym Biszkeku), która potem została przekształcona w Kirgizfilm. Pod koniec lat 50. wyjechał do Moskwy, gdzie studiował na wydziale reżyserskim Wszechzwiązkowego Państwowego Instytutu Kinematografii (WGIK), który ukończył w 1964 roku. Tam poznał ukraińską reżyserkę Łarisę Szepitko, która namówiła go do zagrania  jak się potem okazało, jedynej w karierze Szamszyjewa  roli aktorskiej. Było to w zrealizowanym w Kirgizji, opartym na noweli Ajtmatowa Wielbłądzie oko (1960), pełnometrażowym debiucie Szepitko Znój (1962). Być może w kolejnych latach Bołotbek Tolenowicz doszedł do wniosku, że nie da się udanie łączyć kariery aktorskiej i reżyserskiej i zdecydował się tylko na tę drugą.
Jego pierwszym zrealizowanym samodzielnie filmem była krótkometrażówka Manasczi (1965), której bohaterem uczynił Sajakbaja Karałajewa, opowiadacza legendarnego kirgiskiego eposu Manas; rok później powstał natomiast dokument Pasterz, w którym Szamszyjew zaprezentował postać Rachtmatały Sarbajewa, kołchoźnika uhonorowanego tytułem Bohatera Pracy Socjalistycznej. A potem zabrał się za debiut pełnowymiarowy i  zapewne ku zaskoczeniu wielu  zdecydował się na nakręcenie easternu. Za podstawę scenariusza posłużyła powieść zmarłego kilka lat wcześniej klasyka literatury kazachskiej Muchtara Auezowa (1897-1961), który był nie tylko prozaikiem (między innymi autorem poświęconej poecie Abajowi Kunanbajewowi tetralogii Syn Kazacha, 1942-1956) oraz dramaturgiem, lecz także badaczem literatury ojczystej, profesorem Uniwersytetu w Ałma-Acie. [image: ]
Literackiej adaptacji jego prozy dokonali, obok Szamszyjewa, dwaj Kazachowie: Asanali Aszymow (Wilczy ślad) i Akim Aszymow, tutaj ukrywający się pod pseudonimem Tarazi. Wystrzał na przełęczy Karasz, który powstał jako koprodukcja wytwórni Kirgizfilm i Kazachfilm, premiery doczekał się 8 grudnia 1969 roku. W tym samym roku uhonorowano go Górskim Orłem na VIII Przeglądzie Filmów Azji Środkowej i Kazachstanu w Ałma-Acie (dodatkowo rolę Sujmenkuła Czokmorowa uznano za najlepszą męską), z kolei rok później w białoruskim Mińsku podczas IV Wszechzwiązkowego Festiwalu Filmów Fabularnych eastern Szamszyjewa otrzymał drugą nagrodę. 
Akcja obrazu rozgrywa się w Kirgizji na początku XX wieku, jeszcze przed upadkiem caratu. Główny bohater, Bachtyguł (w tej roli debiutujący na ekranie Sujmenkuł Czokmorow, później znany z występów w Dżamili, Czerwonym jabłku oraz Oscarowym Dersu Uzale), to prosty wieśniak, biedak, który mieszka w jurcie z żoną i dwojgiem dzieci. [image: ]
Jest lojalny nie tylko wobec swoich najbliższych, ale również wobec murzy Żarasbaja (granego przez Sowetbeka Dżumadyłowa, który pojawia się również między innymi w Pierwszym nauczycielu, Matczynym polu oraz Żegnaj, Gulsary!). To człowiek, z uwagi na arystokratyczne pochodzenie, cieszący się wielkim autorytetem; rozstrzygający lokalne konflikty, dbający o mieszkańców aułu i sąsiednich osad, reprezentujący ich przed władzami rosyjskimi. Kiedy Żarasbaj każe, Bachtyguł  bez wnikania w niuasne i dylematy moralne  wypełnia to. Kiedy więc otrzymuje rozkaz, aby nocą zakraść się na pastwisko Salmena (Asanbek Kydyrnazarow), osobistego wroga murzy, i porwać kilka należących do niego koni, nie zastanawia się.
[image: ]
To wydarzenie porusza lawinę. W odwecie Salmen najeżdża bowiem dom Bachtyguła, każe go pobić i oskarża o bycie koniokradem, co może skończyć się dla wieśniaka  w najlepszym wypadku  wieloletnią odsiadką. Zagrożony więzieniem Bachtyguł nie ma więc wyboru, rusza do aułu, by prosić o pomoc swojego zwierzchnika. Akurat tego dnia w osadzie pojawiają się przybysze z miasta: rosyjski generał Dmitrij Pietrow (Leonid Jasinowski), któremu towarzyszy tłumacz, Kirgiz Kuczukow (Kasymchan Szanin, który zagrał tatarskiego następcę tronu w Iwanie Groźnym Siergieja Eisensteina, ale sceny z nim zostały ostatecznie wycięte z filmu). Próbują przekonać Żanasbaja do sprzedaży terenu, na którym przed wiekami funkcjonowały kopalnie; ten jednak dyplomatycznie odmawia, albowiem jest to ziemia skrywająca groby przodków. Nie oznacza to jednak, że Rosjanie rezygnują. Czekają tylko na odpowiedni moment, aby złożyć kolejną propozycję, tym razem z gatunku tych nie do odrzucenia. Wykorzystują w tym celu konflikt murzy z Salmenem. Żarasbajowi grozi oskarżenie o to, że jego dżygici są złodziejami koni, a to może go kosztować wpływy. Chcąc uniknąć utraty władzy, musi rzucić im kogoś na pożarcie i spełnić prośbę, która de facto jest żądaniem, rosyjskiego generała.
[image: ]
Kozłem ofiarnym staje się Bachtyguł. Nie ma on jednak najmniejszej ochoty iść dobrowolnie na rzeź za człowieka, który go zdradza. Prosi więc o pomoc kozackiego osadnika Fiodora (Wiktor Uralski, znany z Ojca żołnierza, Zimowego wieczoru w Gagrach i Przed świtem) i zgodnie z zasadą wendety postanawia się zemścić. Wystrzał na przełęczy Karasz oparty jest na klasycznym westernowym schemacie. Mamy tu szlachetnego bohatera, który uwikłał się w dramatyczne okoliczności, i zdradzieckiego, choć jednak zachowującego jakąś przyzwoitość, lokalnego bogacza. Mamy biednych hodowców koni i rolników oraz przybyszów z zewnątrz, którzy postępują wobec miejscowych jak kolonizatorzy. Mamy też zróżnicowane postaci kobiece: kochającą żonę Bachtyguła, rozpaczającą nad śmiercią syna matkę, ale też chciwą Kadiczę, starszą żonę murzy (Baken Kydykiejewa, o której po raz pierwszy wspominałem przy okazji Przełęczy). Od strony realizatorskiej też trudno się do czegokolwiek przyczepić. Świetnie swoje zadania wykonali i kirgiski operator Marlest Turatbekow, i ormiański kompozytor Dżon (Dżiwan) Ter-Tatewosjan (9 dni jednego roku), który stworzył ścieżkę dźwiękową wykorzystującą także ludową muzykę kirgiską. A dodajcie do tego jeszcze wspaniałe plenery: środkowoazjatyckie stepy i niedostępne góry.




Tytuł: Wystrzał na przełęczy Karasz
Tytuł oryginalny: Қараш-Қараш оқиғасы
Reżyseria: Bołotbek Szamszyjew
Zdjęcia: Marlest Turatbekow
Scenariusz: Bołotbek Szamszyjew, Asanali Aszymow, Akim Aszymow
Na podstawie: Muchtar Auezow
Obsada: Sujmenkuł Czokmorow, Sowetbek Dżumadyłow, Wiktor Uralski, Kasymchan Szanin, Leonid Jasinowski, Baken Kydykiejewa, Rachmetbaj Teleubajew, Muratbek Ryskułow, Muchamedkali Tawanow, Sabira Kumuszalijewa, Dżapar Sadykow, Asanbek Kydyrnazarow, Artykpan Sujundukow, Dułat Omorow
Muzyka: Dżon Ter-Tatewosjan
Rok produkcji: 1968
Kraj produkcji: ZSRR
Czas trwania: 95 min
Gatunek: dramat, western
Zobacz w: Kulturowskazie
Ekstrakt: 70%
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  Peryferia:Odc. 2. Nie ma ucieczki od przeznaczenia

  Marcin Mroziuk

  Brian Watkins Peryferia
  

  
  Mogłoby się wydawać, że upadek w bezdenną przepaść powinien nieuchronnie zakończyć się śmiercią. Szybko przekonamy się jednak, że w przypadku dziury na polu Abbottów tak się nie dzieje. Nieco więcej na temat właściwości tego niezwykłego obiektu dowiadujemy się dopiero pod koniec odcinka.
Ekstrakt: 70%
[image: Peryferia]
Na powrót Royala Abbotta nie musimy długo czekać, ale mężczyzna po przebudzeniu na polu wygląda na co najmniej lekko oszołomionego. Nie wyjaśnia też ani żonie, ani synom, co się z nim działo, natomiast od razu stara się zapobiec potencjalnym stratom w swoim stadzie. Aby uniknąć wpadania krów do dziury, ranczer zarządza przeniesienie całego bydła w bezpieczne miejsce  chociaż i w tym przypadku nie zdradza nikomu powodu tych działań. Jest to tym bardziej zaskakujące, że wcześniej jesteśmy przecież świadkami tego, że jego żona potrafi zdecydowanie i skutecznie bronić rodzinnych interesów.
Nie ulega wątpliwości, że na razie dla głównego bohatera najważniejszą sprawą do załatwienia nie jest wcale poznanie sekretów wielkiej dziury, lecz uporanie się z roszczeniami Tillersonów. Niestety rodzinny prawnik nie ma dla niego dobrych wieści, bo wygląda na to, że w przypadku sprawy sądowej są małe szanse na wygraną. Jasne jest jednak, że Royal nie chce oddać sąsiadom spornego terenu. Co ciekawe, aby uniknąć kosztownego procesu, decyduje się na spotkanie twarzą w twarz z seniorem rodu Tillersonów. Mimo że ugodowa propozycja Abbotta zostaje odrzucona, to można odnieść wrażenie, że ta wizyta nie była dla niego całkiem bezowocna.
W międzyczasie jesteśmy też świadkami rozmowy Lukea Tillersona z Joy Hawk, która ubiega się o urząd szeryfa. Mężczyzna nie ukrywa, że zależy mu na odszukaniu Trevora, a jego rodzina potrafiłaby okazać wdzięczność w trakcie nadchodzących wyborów. W tym kontekście trudno też nie przyznać racji prawnikowi Abbottów, który mówił o realiach związanych z ewentualnym procesem
Kluczowym wydarzeniem w tym odcinku jest jednak rozmowa Autumn z Royalem. W jej trakcie zyskujemy bowiem pewność, że przybycie tej dziwnie zachowującej się młodej kobiety nie było dziełem przypadku. Okazuje się, że tych dwoje ma wiele wspólnych cech i w tej sytuacji mówienie o przeznaczeniu wydaje się być jak najbardziej uzasadnione. Nie da się jednak ukryć, że na naszą wyobraźnię w największym stopniu działają obserwowane przez nas wspomnienia głównego bohatera dotyczące tego, co wydarzyło się po jego wpadnięciu do dziury. Nie mamy wprawdzie stuprocentowej pewności co do natury tego obiektu, a jedynie pewne przypuszczenia na ten temat, ale jasne jest, że to jeszcze nie jest koniec komplikacji z nim związanych. W kontekście tych przeżyć Royala nowego wydźwięku nabiera też jego zachowanie  zarówno wobec najbliższych, jak i Tillersonów. Zarazem wszystko to jest dla widzów do wystarczającą zachętą poznania ciągu dalszego tej historii.




Tytuł: Peryferia
Tytuł oryginalny: Outer Range
Dystrybutor:  Amazon Prime
Data premiery: 15 kwietnia 2022
Twórca: Brian Watkins
Reżyseria: Jennifer Getzinger, Amy Seimetz, Lawrence Trilling, Alonso Ruizpalacios
Scenariusz: Brian Watkins, Dominic Orlando, Lucy Thurber, Naledi Jackson
Obsada: Josh Brolin, Tom Pelphrey, Lili Taylor, Imogen Poots
Rok produkcji: 2022
Kraj produkcji: USA
Liczba odcinków: 8
Czas trwania odcinka: 43−62 min
Gatunek: dramat
Zobacz w: Kulturowskazie
Ekstrakt: 70%
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  East Side Story:Krwawiący i płonący step

  Sebastian Chosiński

  Marina Kunarowa Płacz Wielkiego Stepu
  

  
  Przed ośmioma laty kazachska reżyserka Marina Kunarowa nakręciła wyjątkowo nieudane kino akcji pod postacią Polowania na Ducha. Na szczęście kolejny jej projekt to film z zupełnie innego wymiaru. W Płaczu Wielkiego Stepu postanowiła bowiem zmierzyć się z tragiczną historią swojej ojczyzny i tym samym oddać hołd ponad ośmiu milionom Kazachów, którzy stracili życie w wyniku głodu i represji w latach 20. i 30. XX wieku.
Ekstrakt: 70%
[image: Płacz Wielkiego Stepu]
Po kilku filmach poświęconych nader odległym dziejom Azji Środkowej  starożytnym (Tomyris) i późnośredniowiecznym (Chanat Kazachski: Diamentowy miecz, Chanat Kazachski: Złoty tron)  dzisiaj przychodzi pora na te dużo nam bliższe, z pierwszej połowy ubiegłego wieku. Z czasów kiedy Kazachstan znalazł się w rękach sowieckich i został poddany tym samym procesom co inne regiony Kraju Rad  rozkułaczaniu, kolektywizacji, terrorowi ze strony władz państwowych. To okres niezwykle dramatyczny w historii Wielkiego Stepu, znaczony milionami niewinnych ofiar. O takich wydarzeniach nie da się opowiedzieć w sposób subtelny, a gdyby tak właśnie spróbować  łatwo byłoby narazić się na zarzuty o zakłamywanie historii i relatywizowanie dramatu. Obraz Mariny Kunarowej, chcącej maksymalnie zbliżyć się do prawdy, jest więc dziełem na wskroś brutalnym, okrutnym i naturalistycznym. Wiele pokazanych w nim scen na długo pozostaje z widzem i nie daje spokoju.
Kunarowa urodziła się w 1973 roku w dzisiejszym Atyrau (w czasach radzieckich miasto to nazywało się Gurjew). Karierę zaczynała jako scenarzystka (a w zasadzie współscenarzystka) sensacyjnych filmów Lavé (2009) Anuara Rajbajewa i Druga strona (2009) Kuata Isajewa. Jej debiutem reżyserskim był zrealizowany rok później dramat 999, natomiast do niedawna najbardziej znanym obrazem, jaki wyszedł spod jej ręki  Polowanie na Ducha (2014). I naprawdę bardzo źle by się stało, gdyby publika miała zapamiętać Kunarową z tego właśnie wyjątkowo nieudanego kina akcji, któremu nie pomógł nawet udział takich hollywoodzkich gwiazd, jak Kristanna Loken czy Armand Assante. Po tej artystycznej katastrofie scenarzystka i reżyserka pewne rzeczy jednak sobie przemyślała i postanowiła nie iść więcej (taką przynajmniej mam nadzieję) tą drogą.
Na kolejny jej film kinowy trzeba było poczekać kilka dobrych lat. Premiera Płaczu Wielkiego Stepu odbyła się bowiem dopiero w styczniu 2021 roku. Głównym jego tematem są zbrodnie stalinowskie w Kazachstanie, jakich władza radziecka dopuszczała się w latach 20. i 30. ubiegłego wieku. Wcześniej podobne obrazy, chociaż odnoszące się do nieco późniejszych czasów Wielkiej Wojny Ojczyźnianej, zrealizowano chociażby na temat represji wobec Tatarów Krymskich (Chajtarma Achtema Seitabłajewa, 2013) oraz Inguszy i Czeczenów (Rozkaz: zapomnieć! Husejna Erkenowa, 2014). Teraz przyszła pora na Kazachów. Dedykowany ofiarom głodu (w napisach początkowych pada określenie Hołodmor, w zasadzie zarezerwowane dla historii Ukrainy) Płacz Wielkiego Stepu opowiada o wydarzeniach, jakie miały miejsce pomiędzy 1925 a 1933 rokiem, a najprawdopodobniej bliżej tej drugiej daty. Można to wywnioskować na podstawie dość konkretnej przesłanki, a jest nią wymieniana parokrotnie i raz nawet pokazana na ekranie postać Filippa Gołoszczokina, któremu swojej twarzy użyczył rosyjski aktor Siergiej Nikonienko ( Wyzwolenie, Główny).
[image: ]
Gołoszczokin (1876-1941) był działaczem bolszewickim pochodzenia żydowskiego, bliskim współpracownikiem Jakowa Swierdłowa, jednego z najbardziej zaufanych ludzi Lenina. Podczas wojny domowej w Rosji dowodził Czerwoną Gwardią na Uralu, na rozkaz swojego protektora w lipcu 1918 roku zorganizował zabójstwo carskiej rodziny Romanowów. W latach 1925-1933 pełnił funkcję II sekretarza Partii Komunistycznej Kazachstanu, jego obowiązkiem było między innymi sprawne przeprowadzenie kolektywizacji i  co się z tym bezpośrednio wiązało  przeprowadzanie konfiskat majątków należących do tak zwanych kułaków (czyli właścicieli ziemi). Przy okazji władza radziecka grabiła miejscową ludność ze wszystkiego, co przedstawiało jakąkolwiek wartość  ziarna, bydła, wszelkiej żywności  wywołując tym samym głód na niespotykaną wcześniej w tym regionie skalę. Na Wielkim Stepie działo się więc to samo co w centralnej i wschodniej części należącej wówczas do Kraju Rad Ukrainy. I co pokazała Agnieszka Holland w Obywatelu Jonesie (2019). Choć nie ma co ukrywać, że pod względem stopnia okrucieństwa dzieło polskiej reżyserki nie może równać się z obrazem Mariny Kunarowej.
[image: ]
Dramat Kazachów Kunarowa pokazała przez pryzmat losu jednej wiejskiej rodziny. Jej głową jest Turar (w tej roli Akyłchan Ałmasow), który spokojnie żyje ze swoją żoną Nurią (znana między innymi z Likwidatora Sajażan Kułymbetowa) i dziećmi: synami Iljasem (Adilet Żangali) i Alichanem (Ajbar Tangyt) oraz córeczką Ajkunim (Rajana Daulet). Sielanka nie trwa jednak zbyt długo. Kończy się, kiedy miejscowi komuniści na rozkaz z Moskwy i Ałma-Aty przystępują do rozkułaczania wsi. W teren ruszają oddziały NKWD, które grabią, mordują i palą całe wsie. Konfiskują wszystko, co nadaje się do jedzenia, skazując tym samym mieszkańców na śmierć głodową. Każdy opór traktowany jest jak podniesienie ręki na władzę radziecką i kończy się nadzwyczaj okrutnym potraktowaniem. Nie ma znaczenia to, czy jesteś mężczyzną w sile wieku, który rzeczywiście bierze do ręki broń i walczy z czekistami, czy też starcem, kobietą, dzieckiem. Wrogiem jest każdy, kogo wskazał towarzysz Stalin. W represjach uczestniczą jednak nie tylko żołnierze przysłani z Rosji, nie brakuje również zaprzedanych bolszewikom Kazachów, którzy  jak Dżanibekow (Safuan Szajmerdenow) bądź Maden (Dułyga Akmołda)  gotowi są dla własnych korzyści zdradzać i mordować rodaków.
[image: ]
W osadzie, w której mieszka Turar z rodziną, zostaje zamordowany sowiecki pełnomocnik. Śledztwo w tej sprawie podejmuje naczelnik miejscowego NKWD Jermakow (Siergiej Ufimcew). To zaufany człowiek Gołoszczokina, który boryka się z wieloma traumami. Przed laty był jednym z tych, którzy brali udział w zamordowaniu Romanowów; do dzisiaj nie potrafi wyrzucić z umysłu tamtych krwawych obrazów. Jak okrutne memento mori powraca do niego postać carewicza Aleksieja. Nie czyni to jednak wcale Jermakowa lepszym; jest dokładnie na odwrót  ból duszy leczy wódką i kolejnymi okrucieństwami. Teraz ma ku temu kolejny pretekst: dopaść zabójców pełnomocnika! Nie byłoby tego, znalazłby jakiś inny. W końcu trzeba wykonać rozkazy  zniszczyć wszystkich wrogów władzy radzieckiej i wysłać do Moskwy wyznaczone kontyngenty żywności. Życie ludzkie nie ma dla niego najmniejszego znaczenia. Zabija bez zmrużenia oka, czerpiąc z tego satysfakcję.
[image: ]
Można by przyczepić się do tego, że fabuła Płaczu Wielkiego Stepu (za którą odpowiada nie tylko Kunarowa, ale także mieszkający w Katalonii Brytyjczyk Christian Routh, będący konsultantem scenariuszowym wielu projektów filmowych powstałych w Europie Środkowo-Wschodniej, w tym na przykład Czerwonego kapitana) jest pretekstowa. Ale to wcale nie jest błąd w sztuce, lecz świadome założenie. Wszystko bowiem zostało podporządkowane idei naczelnej  pokazaniu okrucieństwa najeźdźców i skutków represji. W niczym nie różni się to od tego, co wcześniej zaprezentowano w wielu dziełach poświęconych zbrodniom nazistowskim wobec Żydów. Tyle że tutaj mamy funkcjonariuszy miłującego pokój Związku Radzieckiego i bogu ducha winnych Kazachów. Naturalizm scen bywa przygważdżający, zwłaszcza że reżyserka nie pozostawia niczego domysłom. Palenie żywcem, okrutne morderstwa, kanibalizm, stosy płonących trupów, masowe groby  to wszystko widzimy na ekranie. Z tym musieli też zmierzyć się i aktorzy, i ekipa realizatorska. Nie zazdroszczę więc ani operatorowi Aleksandrowi Rubanowowi (Żegnaj, Gulsary!, Wilczy ślad), ani kompozytorom Armanowi Mukatajowi i Rawilowi Esbołuły. Dla nikogo z nich praca nad Płaczem Wielkiego Stepu na pewno nie była przyjemnością; raczej  bolesnym obowiązkiem wobec przodków.




Tytuł: Płacz Wielkiego Stepu
Tytuł oryginalny: Ұлы Дала Зары
Reżyseria: Marina Kunarowa
Zdjęcia: Aleksandr Rubanow
Scenariusz: Marina Kunarowa, Christian Routh, Berikboł Sabyrżanow
Obsada: Sajażan Kułymbetowa, Siergiej Ufimcew, Dułyga Akmołda, Safuan Szajmerdenow, Akyłchan Ałmasow
Rok produkcji: 2021
Kraj produkcji: Kazachstan
Gatunek: dramat, historyczny
Zobacz w: Kulturowskazie
Ekstrakt: 70%
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  Lista śmierci:Odc. 6. Wielka ucieczka

  Marcin Mroziuk

  David DiGilio Lista śmierci
  

  
  Wprawdzie zamach na Stevea Horna się powiódł, ale w efekcie główny bohater znajduje się w nie lada opałach, bo teraz krok w krok za nim podąża Tony Layun, który w dodatku korzysta z każdego możliwego wsparcia. Co ciekawe twórcy serialu nie tylko postarali się, aby obserwowanie tego pościgu dostarczyło widzom sporo emocji, ale wykorzystują te wydarzenia do ukazania nieco bardziej ludzkiego oblicza Jamesa Reecea.
Ekstrakt: 60%
[image: Lista śmierci]
Mogłoby się wydawać, że przy pełnej mobilizacji sił policyjnych szanse uciekiniera są bliskie zeru, szczególnie że jadący za nim agenci FBI cały czas mają go w zasięgu wzroku. Trzeba jednak pamiętać, że mamy tutaj do czynienia ze znakomicie wyszkolonym komandosem, który nie ma zamiaru łatwo się poddać. I wkrótce jesteśmy świadkami tego, że nawet kiedy jego samochód zostaje unieruchomiony, główny bohater potrafi błyskawicznie zniknąć bez śladu.
Nie oznacza to jednak, że jego sytuacja znacząco się poprawia, gdyż w tym momencie ujęcie zamachowca jest celem numer jeden wszystkich stróżów prawa w najbliższej okolicy. Co gorsza, komandos wraz z samochodem traci swoje leki, a objawy wywoływane przez guz mocno dają mu się we znaki. Jakby tego było mało, Tony Layun nie potrzebuje wcale dużo czasu, aby ściągnąć na miejsce ludzi, którzy są równie dobrze wyszkoleni jak James Reece.
Nieco paradoksalnie główny bohater zyskuje trochę czasu dzięki załamaniu pogody, mimo że samo przemoknięcie nie jest niczym przyjemnym dla rannego mężczyzny. Przede wszystkim staje on jednak przed trudnym wyborem  czy próbując ocalić własną skórę, może poświęcić życie ścigających go stróżów prawa. Jako komandos umie wszak wykorzystać przewagę płynącą z ukształtowania terenu, ale zarazem ma świadomość, że podążający jego śladem funkcjonariusze tylko wykonują swoją pracę. Możemy więc podziwiać znakomite wyszkolenie i pomysłowość Reecea, a także trzymać kciuki, żeby udało mu się uniknąć zabicia niewinnych osób. Zresztą komandor może nawet by się sam poddał, gdyby nie oznaczało to, że mogliby uniknąć kary ci, których nazwiska znalazły się już na jego liście
Jeżeli chodzi o poziom realizacji, to temu odcinkowi nie można niczego zarzucić, ale niestety nie przekłada się to na jego atrakcyjność. Mimo wszystko trudno bowiem aż tak emocjonować się ucieczką głównego bohatera, kiedy z dużym prawdopodobieństwem można zakładać, że nie zostanie on schwytany (wszak to nie koniec serialu!). O mających być pewnym urozmaiceniem retrospekcjach po prawdzie nie warto zaś nawet wspominać.




Tytuł: Lista śmierci
Tytuł oryginalny: The Terminal List
Dystrybutor:  Amazon Prime
Data premiery: 1 lipca 2022
Twórca: David DiGilio
Reżyseria: Fred Toye, Sylvain White, M.J. Bassett, Antoine Fuqua, Tucker Gates, Ellen Kuras
Zdjęcia: Evans Brown, Armando Salas
Scenariusz: Tolu Awosika
Obsada: Sydney Shircliff, Mary Vernieu, Taylor Kitsch, Riley Keough, Arlo Mertz, Jeanne Tripplehorn, Jared Shaw, JD Pardo
Muzyka: Ruth Barrett
Rok produkcji: 2022
Kraj produkcji: USA
Liczba odcinków: 8
Czas trwania odcinka: 55 min
Gatunek: akcja, dramat, thriller
Zobacz w: Kulturowskazie
Ekstrakt: 60%
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  Klasyka kina radzieckiego:Samotny mściciel Karabałta

  Sebastian Chosiński

  Bołotbek Szamszyjew Szkarłatne maki Issyk-Kulu
  

  
  Po sukcesie Wystrzału na przełęczy Karasz Bołotbek Szamszyjew postanowił nakręcić kolejny rozgrywający się w ojczystej Kirgizji eastern. Jego poetycki tytuł  Szkarłatne maki Issyk-Kulu  w dużej mierze odpowiada nastrojowi filmu, w którym ponownie świetną rolę zagrał Sujmenkuł Czokmorow. Gdyby aktor ten przyszedł na świat w Stanach Zjednoczonych, mógłby zrobić karierę na miarę Charlesa Bronsona.
Ekstrakt: 70%
[image: Szkarłatne maki Issyk-Kulu]
Po premierze swego pełnometrażowego debiutu, czyli opartego na powieści Kazacha Muchtara Auezowa Wystrzału na przełęczy Karasz (1968), kirgiski reżyser Bołotbek Tolenowicz Szamszyjew (1941-2019) zyskał popularność nie tylko w radzieckich republikach środkowoazjatyckich, ale i w całym kraju. To zapewne skłoniło go do tego, aby w swoim drugim filmie ponownie sięgnąć po kino gatunkowe  w tym konkretnym przypadku western. Pomysł ten spodobał się zresztą także szefostwu Kirgizfilmu, które mogło po cichu liczyć na powtórzenie sukcesu poprzedniego dzieła Szamszyjewa, co przy dystrybucji obrazu w całym Związku Radzieckim przyniosłoby peryferyjnej wytwórni całkiem spory dochód. Biorąc pod uwagę, że w tamtym czasie kinematografiści z Frunze (dzisiejszego Biszkeku) produkowali jeden, niekiedy dwa filmy rocznie  oznaczało to przeżycie dla co najmniej kilkudziesięciu zatrudnionych na planie (i wokół niego) osób.
I choć Bołotbek Tolenowicz postanowił ponownie nakręcić eastern (czyli komunistyczną odmianę westernu), tym razem podjął się adaptacji dzieła pisarza spoza Azji Środkowej, aczkolwiek akcja powieści rozgrywała się w Kirgizji. Tym autorem był Aleksandr Sytin (1894-1974)  człowiek o niezwykle zagmatwanej i dramatycznej biografii. Brał udział w pierwszej wojnie światowej, a po wybuchu rewolucji znalazł się najpierw w szeregach Gwardii, a następnie Armii Czerwonej. Tworzyć zaczął w połowie lat 20. ubiegłego wieku, jednocześnie podróżując po najdalszych zakątkach Kraju Rad. W 1930 roku moskiewskie czasopismo Młoda Gwardia (Молодая гвардия) opublikowało jego nowelę Przemytnicy Tien-szanu  i to ona właśnie cztery dekady później stanie się podstawą drugiego pełnometrażowego obrazu Szamszyjewa. Niestety, w tym samym roku Sytin został aresztowany przez NWKD i zesłany na Sołowki. Miał tam spędzić pięć lat, ale wypuszczono go po trzech. Wyszedł z łagru, lecz z zakazem osiedlania się w Moskwie czy jakimkolwiek innych dużym mieście rosyjskim.
Nie mając innej możliwości, zamieszkał w gruzińskim Zugdidi i podjął pracę w miejscowej fabryce, gdzie był szklarzem, budowniczym kotłów, malarzem. Dopiero w 1957 roku doczekał się sądowej rehabilitacji, ale mimo to utrudniano mu zapisanie się do Związku Pisarzy ZSRR (przynależność do niego wiązała się ze znaczącymi w tamtym czasie profitami). Batalia zakończyła się polubownie sześć lat później  władzę poszły na ugodę wobec Sytina polegającą na wyrażeniu zgody na przyjęcie go do Związku Pisarzy Gruzji. To z kolei otworzyło drogę do ekranizacji Przemytnicy Tien-szanu. Nakręcony przez Szamszyjewa obraz, który otrzymał poetycki tytuł Szkarłatne maki Issyk-Kulu, okazał się zresztą po dziś dzień jedyną filmową adaptacją prozy Aleksandra Sytina, który zmarł dwa lata po jego premierze. Po raz pierwszy zaprezentowano go na V Wszechzwiązkowym Festiwalu Filmowym w Tbilisi jesienią 1972 roku, gdzie doceniono przede wszystkim główną rolę męską Sujmenkuła Czokmorowa oraz drugoplanową żeńską Ajturgan Temirowej. Rok później eastern Bołotbeka Tolenowicza zdobył nagrodę specjalną na  co jednak wydaje się nieco dziwne  Międzynarodowym Festiwalu Filmów o Prawach Człowieka w Strasburgu (chyba że jury pod uwagę wzięło perypetie życiowe Sytina). Do kin Szkarłatne maki trafiły natomiast w połowie kwietnia 1973 roku i do końca roku przyciągnęły ponad 11 milionów widzów. Jak na film pochodzący z Kirgizji, to był doskonały wynik.
Akcja rozgrywa się w latach 20. ubiegłego wieku, czyli w czasach funkcjonowania Kirgiskiej Autonomicznej Socjalistycznej Republiki Radzieckiej (1926-1936). Władza sowiecka montowana jest tam już od dobrych kilku lat, idzie to jednak bardzo opornie. Wielu rdzennych mieszkańców, przez władze nierzadko nazywanych Karakirgizami, wciąż bowiem pozostaje wierna klanowemu podziałowi społecznemu i wierze muzułmańskiej, odrzucając komunistyczny ateizm i podporządkowanie komisarzom przysłanym z Moskwy bądź przez nią nominowanym. Ale są i tacy, którzy właśnie w nowym ustroju porewolucyjnej Rosji widzą szansę dla swojej biednej ojczyzny. Jednym z nich jest Karabałta (w tej właśnie roli po raz kolejny wyróżnił się Sujmenkuł Czokmorow, wcześniej grający zarówno w Wystrzale na przełęczy Karasz, jak i Dżamili, opartej na prozie Czingiza Ajtmatowa). To człowiek z bogatą przeszłością. W czasach carskich został za zabójstwo zesłany na Sybir, skąd uciekł, a następnie ukrywał się na kazacchskim stepie. Podczas największego antyrosyjskiego powstania, jakie wybuchło w Azji Środkowej w 1916 roku, stracił całą rodzinę (matkę, żonę, dzieci), sam  jak wielu jemu podobnych  musiał ukryć się w Chinach.
W rodzinne strony Karabałta powrócił już po nastaniu władzy radzieckiej. Jak mało kto zna górskie przełęcze, legalne i nielegalne szlaki prowadzące czy to do Kazachstanu, czy Chin. Nic więc dziwnego, że zostaje zwiadowcą, samotnym wilkiem strzegącym pogranicza. Formalnie podlega rosyjskiemu komendantowi strażnicy Kondratijowi Kokoriewowi (znany z dramatu wojennego Szli żołnierze Boris Chimiczow), który przybył w góry Tien-szanu ze swoją piękną żoną Olgą (wcieliła się w nią łotewska aktorka Gunta Virkava), ale faktycznie działa na własną rękę, czym niejednokrotnie przysparza kłopotów i sobie, i swemu nominalnemu przełożonemu. Karabałta ma jednak do wyrównania stare rachunki z przywódcą bandy przemytników Bajzakiem (któremu twarzy użyczył Sowetbek Dżumadyłow  Żegnaj, Gulsary!, Żurawie przyleciały wcześnie). Podejrzewa go o przemyt opium, które składowane jest w dobrze strzeżonym magazynie w którejś z górskich jaskiń. Dopóki jednak nie uda się złapać Bajzaka na gorącym uczynku, dopóty będzie cieszył się wolnością i uchodził za przykładnego obywatela, cieszącego się wsparciem miejscowej starszyzny.
Mamy więc, jak w klasycznym westernie, dwie strony konfliktu: bandę bezideowych przemytników i samotnego stróża prawa, który chcąc wymierzyć sprawiedliwość, nierzadko przekracza dopuszczalne granicy (w znaczeniu symbolicznym i dosłownym). Ale jest jeszcze trzecia strona: to kirgiska starszyzna reprezentowana przez Kałmata (Ełubaj Omurzakow), który z oczywistych względów woli trzymać się z daleka od komunistów, ale nie chce mieć też zbyt wiele wspólnego z Bajzakiem. Takie postępowanie ojca nie do końca podoba się jego synowi Atajowi (zagrał go Arstanbek Irsalijew, w przyszłości baletmistrz Teatru Opery i Baletu we Frunze), rozdartemu między tradycją i powinnością wobec przodków a wizją nowoczesnej sowieckiej Kirgizji. W tle zaś pojawiają się przepiękne górskie krajobrazy i malowniczo położone tytułowe jezioro Issyk-Kul ze smakiem sfotografowane przez debiutującego w filmie fabularnym operatora Wiktora Osiennikowa. Wartością dodatkową, której przecenić się nie da, jest ścieżka dźwiękowa, którą obok współczesnych kompozycji Michaiła Marutajewa (Echo miłości) współtworzą utwory ludowe, w tym przepiękna pieśń miłosno-żałobna śpiewana przez Karabałtę.
Szkarłatne maki Issyk-Kulu to w wielu momentach zaskakująco poetycka opowieść rodem z Dzikiego Wschodu, z bohaterem, którego można wprawdzie uznać za kirgiską wersję Człowieka bez Imienia, ale który mimo wszystko wymyka się schematowi tak dobrze znanemu ze spaghetti-westernów Sergia Leonego. Po nakręceniu dwóch cieszących się niemałą popularnością w całym ZwiązkuRadzieckim easternów Bołotbek Szamszyjew całkowicie zmienił kurs; odkrył dla siebie  na nowo, bo przecież musimy pamiętać o jego jedynej roli aktorskiej w Znoju (1962)  twórczość Czingiza Ajtmatowa, czemu dał wyraz w ciągu kolejnych kilkunastu lat przenosząc na ekran cztery dzieła mistrza: Echo miłości (1974), Biały statek (1975), Żurawie przyleciały wcześnie (1979) oraz Wejście na Fudżi (1988).




Tytuł: Szkarłatne maki Issyk-Kulu
Tytuł oryginalny: Ысык-Көлдүн кызгалдактары [Алые маки Иссык-Куля]
Reżyseria: Bołotbek Szamszyjew
Zdjęcia: Wiktor Osiennikow
Scenariusz: Wasilij Sokoł, Jurij Sokoł, Aszym Dżakypbekow
Na podstawie: Aleksandr Sytin
Obsada: Sujmenkuł Czokmorow, Boris Chimiczow, Sowetbek Dżumadyłow, Ajturgan Temirowa, Amina Omurzakowa, Aliman Dżangorozowa, Gunta Virkava, Ełubaj Omurzakow, Arstanbek Irsalijew, Abdy Ibraimow, Achmed Szamijew, Marklen Ibrajew, Baky Omurkułow, Bakirdin Alijew, Czorobek Dumanajew
Muzyka: Michaił Marutajew
Rok produkcji: 1972
Kraj produkcji: ZSRR
Czas trwania: 94 min
Gatunek: dramat, western
Zobacz w: Kulturowskazie
Ekstrakt: 70%
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  Peryferia:Odc. 3. Miłe złego początki

  Marcin Mroziuk

  Brian Watkins Peryferia
  

  
  Można odnieść wrażenie, że Royal i Autumn potrzebują trochę czasu, by chociaż trochę sobie zaufać. W efekcie dość niespodziewanie na pierwszy plan wysuwa się teraz Joy Hawk, która stara się po prostu jak najlepiej wykonywać swoją robotę.
Ekstrakt: 70%
[image: Peryferia]
Gdyby o wyborze szeryfa miała decydować skuteczność w działaniu, to Joy Hawk miałaby tę posadę już w kieszeni. Jesteśmy bowiem świadkami, jak udaremnia napad na sklep, łamiąc przy tym napastnikowi rękę. Co ciekawe, w drodze do aresztu przestępca nie tylko wspomina o niedawnym zaginięciu Trevora Tillersona, lecz twierdzi, że nie jest to wcale odosobniony przypadek. Zastanawiamy się więc, czy nie ma w tym ziarna prawdy, bo przecież pamiętamy, że jakiś czas temu zniknęła też Rebecca Abbott. Jakby tego było mało, Cecilia podczas robienia zakupów w mieście ma wrażenie, że widzi w przejeżdżającym samochodzie właśnie swoją zaginioną synową! Wprawdzie później kobieta uznaje to za pomyłkę, jednak nie możemy być pewni, czy tak było w istocie.
Westernowy klimat powraca w pełnej krasie w trakcie rodeo, gdzie ma wystąpić Rhett Abbott. Zanim będziemy emocjonować się popisami w jeździe na byku, obserwujemy rozmowę tego młodego mężczyzny z Joy Hawk, która twierdzi, że ślady jego krwi znaleziono na sprzączce Trevora. Mimo to syn Royala zachowuje spokój i nie dość, że nie wyjawia prawdy o wydarzenia tamtej feralnej nocy, to jeszcze zwycięża w zawodach. Potem widzimy jeszcze, jak świętuje sukces w towarzystwie Marii Olivares. Wygląda na to, miedzy tym dwojgiem jest teraz szansa na coś więcej, bo są oni nie tylko odważniejsi, ale również bardziej świadomi własnych pragnień. Niestety zakończenie tego wieczoru nie jest udane dla zwycięzcy rodeo. Kiedy bowiem za wybryki po pijanemu wyląduje w areszcie, Joy po raz kolejny  tym razem z lepszym skutkiem  pociągnie go za język. Inną sprawą jest, że ojciec odbierający aresztanta również wykorzysta tę wizytę do swoich celów
W końcu dochodzi też do oczekiwanego przez widzów spotkania Royala z Autumn. Nie da się ukryć, że ich rozmowa jest pełna niedomówień, bo Abbott nie chce opowiadać o tym, co wydarzyło się po jego wpadnięciu do dziury, a jedynie potwierdza domysły młodej kobiety. Mimo to dochodzi między nimi do swego rodzaju zawieszenia broni, a może nawet sojuszu. Bez wątpienia najciekawsze są jednak zmiany, do których dochodzi, gdy podają sobie dłonie  otóż znikająca i pojawiająca się góra wprawi w zdumienie zarówno przejeżdżająca niedaleko niej Joy Hawk, jak i wielu innych mieszkańców Wabang. Na razie niewytłumaczalnych zjawisk więc tylko przybywa, a na jakiekolwiek wyjaśnienia musimy jeszcze poczekać.
Pod koniec odcinka zdajemy sobie także sprawę, że dotychczasowa sytuacja zostaje wywrócona do góry nogami, gdy wędrująca zboczem góry dziewięcioletnia Amy Abbott dokonuje makabrycznego odkrycia, a jej dziadek zawiadamia o nim Joy Hawk. Oczywiste jest, że stróże prawa będą teraz mieć ręce pełne roboty, a Abbottów czekają naprawdę ciężkie chwile.




Tytuł: Peryferia
Tytuł oryginalny: Outer Range
Dystrybutor:  Amazon Prime
Data premiery: 15 kwietnia 2022
Twórca: Brian Watkins
Reżyseria: Jennifer Getzinger, Amy Seimetz, Lawrence Trilling, Alonso Ruizpalacios
Scenariusz: Brian Watkins, Dominic Orlando, Lucy Thurber, Naledi Jackson
Obsada: Josh Brolin, Tom Pelphrey, Lili Taylor, Imogen Poots
Rok produkcji: 2022
Kraj produkcji: USA
Liczba odcinków: 8
Czas trwania odcinka: 43−62 min
Gatunek: dramat
Zobacz w: Kulturowskazie
Ekstrakt: 70%
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  Lista śmierci:Odc. 7. Nie ma litości dla zdrajców

  Marcin Mroziuk

  David DiGilio Lista śmierci
  

  
  Tym razem na brak napięcia nie możemy narzekać, bo główny bohater nie tylko wyrusza przeciwko dysponującym podobnymi umiejętnościami przeciwnikom, ale w dodatku musi być szybszy od mogących udaremnić jego plany agentów FBI.
Ekstrakt: 70%
[image: Lista śmierci]
Już wcześniej mogliśmy zauważyć, że dla Reecea niezwykle bolesne było odkrycie, że odpowiedzialność za śmierć jego towarzyszy broni ponosi nie tylko Steve Horn, ale także admirał Gerald Pillar i ludzie wykonujący jego rozkazy. Oczywiste jest jednak, że główny bohater nie może przecież przypuścić samotnie frontalnego ataku na bazę pełną komandosów, a tymczasem jego najważniejszy cel praktycznie jej nie opuszcza! Przekonamy się jednak, że komandor doskonale zna zwyczaje i słabe punkty tych, którym teraz chce wymierzyć sprawiedliwość. Jego plan okaże się zaś z jednej strony rzeczywiście pomysłowy, a z drugiej naprawdę okrutny Nie da się jednak ukryć, że właśnie te bezwzględne metody działania nie zaskarbiają Jamesowi naszej sympatii, czego nie rekompensuje współczucie pojawiające się, gdy obserwujemy jego wspomnienia chwil spędzonych wspólnie z żoną i córką. Inną sprawą jest, że te retrospekcje w sumie tylko niepotrzebnie spowalniają akcję.
Poziom napięcia zdecydowanie wzrasta za sprawą Katie Buranek, która za wszelką cenę chce dokończyć swój artykuł o projekcie RD-4895. W związku z tym pojawia się u Tonyego Layuna i oferuje mu wymianę informacji. Co istotne, wskazówki reporterki okazują się cenne, bo dzięki nim FBI poznaje nazwiska osób, które wziął na celownik Reece. Zastanawiamy się więc, komu uda się dotrzeć do nich pierwszemu i w jaki sposób główny bohater upora się z tymi komplikacjami. A jakby tego było mało, swoje trzy grosze dorzuca tutaj jeszcze Lorraine Hartley, która postanawia się przyjrzeć bliżej działaniom admirała
Trzeba przyznać, że w tym odcinku naprawdę sporo się dzieje, a w dodatku za sprawą działań podjętych przez Katie Buranek i Tonyego Layuna czekają na nas dość zaskakujące zwroty akcji. Wiele wskazuje też na to, że cała ta afera ma jeszcze drugie dno, bo macki Stevea Horna prawdopodobnie sięgały jeszcze dalej, niż wcześniej mogliśmy sądzić. W efekcie na liście Jamesa Reecea pojawia się jeszcze jedno nazwisko  szkopuł w tym, że nie możemy być pewni, czy ta osoba rzeczywiście jest winna! W tym przypadku niewątpliwym plusem jest to, że widzowie z niecierpliwością będą czekać na ostateczne wyjaśnienia, do których powinno przecież dojść w finałowym odcinku.




Tytuł: Lista śmierci
Tytuł oryginalny: The Terminal List
Dystrybutor:  Amazon Prime
Data premiery: 1 lipca 2022
Twórca: David DiGilio
Reżyseria: Fred Toye, Sylvain White, M.J. Bassett, Antoine Fuqua, Tucker Gates, Ellen Kuras
Zdjęcia: Evans Brown, Armando Salas
Scenariusz: Tolu Awosika
Obsada: Sydney Shircliff, Mary Vernieu, Taylor Kitsch, Riley Keough, Arlo Mertz, Jeanne Tripplehorn, Jared Shaw, JD Pardo
Muzyka: Ruth Barrett
Rok produkcji: 2022
Kraj produkcji: USA
Liczba odcinków: 8
Czas trwania odcinka: 55 min
Gatunek: akcja, dramat, thriller
Zobacz w: Kulturowskazie
Ekstrakt: 70%
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  East Side Story:Nie będzie Uzbek (ani Ojrat) pluł nam w twarz!

  Sebastian Chosiński

  Askar Uzabajew Wojownik
  

  
  Wielbicielom dziejów Wielkiego Stepu Wojownik Askara Uzabajewa powinien przypaść do gustu. Opowiada on o wydarzeniach późniejszych mniej więcej o półtora wieku od tych, jakie przedstawiono w dylogii Rustema Abdraszewa Chanat Kazachski, staje się więc jej naturalną kontynuacją. Na czele państwa Kazachów stoi Esim-chan, który szykuje się właśnie do wojny z wrogim mu uzbeckim Chanatem Buchary.
Ekstrakt: 60%
[image: Wojownik]
W omawianej nie tak dawno epickiej dylogii historycznej Chanat Kazachski Rustema Abdraszewa (Diamentowy miecz, 2016; Złoty tron, 2016) przedstawione zostały sięgające drugiej połowy XV wieku początki tego państwa. Państwa, które wykuwało się w walce z drapieżnymi sąsiadami, między innymi mongolskimi Ojratami (których współczesnymi potomkami są Kałmucy) oraz rządzonymi przez Szejbanszacha, nazywanego również Abu-al-Chajr-chanem, Uzbekami. W tym kontekście mający premierę przed dwoma laty Wojownik Askara Uzabajewa może być odczytany jako kontynuacja tamtego dzieła; opowiada bowiem o Chanacie Kazachskim za panowania Esim-chana, który władzę przejął w 1598 roku (po śmierci starszego brata Täuekela) i władał nim przez trzy dekady. W przybliżeniu więc akcja Wojownika rozgrywa się półtora wieku po dylogii Abdraszewa.
Askar Uzabajew urodził się w 1983 roku w Ałma-Acie, ówczesnej stolicy sowieckiego Kazachstanu. Karierę filmową zaczął od kręcenia wideoklipów; pierwszy pełnometrażowy film fabularny  melodramat Koktajl dla gwiazdy  zrealizował w 2010 roku. Od tamtej pory, przynajmniej takie można odnieść wrażenie, pracuje bez ustanku. Spod jego ręki wychodzą seriale, filmy kinowe i telewizyjne. Głównie są to melodramaty (Kochające serce, 2012; Miłość na zawsze w moim sercu, 2013; Ninety One, 2017) bądź komedie romantyczne (Miłość traktorzysty, 2013; Kawaler, 2014; Uwaga, Krowa!, 2014; Glamour dla głupców, 2016; Pięć powodów, by nie zakochać się w Kazachu, 2017; Dziewczyna też człowiek 1-2, 2017-2018). W ostatnich latach coraz częściej jednak Uzabajew sięga po dramat: czy to sportowy (Droga, 2013), wojenny (Żołnierz Kazbat, 2019), historyczny (Wojownik, 2020), czy też obyczajowo-psychologiczny (Szczęście, 2022).
Z tej wyliczanki jasno wynika, że Wojownik to ewenement w jego filmografii. Mimo że pieniądze na film wyłożyła Fundacja Pierwszego Prezydenta  Ełbasy (tak, to nazwa tej organizacji), droga do jego premiery wcale nie była usłana różami. Wyjaśnijmy jeszcze, że Ełbasy to  będący odpowiednikiem polskiego przywódcy narodu  tytuł, jaki parlament kazachski przyznał w 2010 roku prezydentowi Nursułtanowi Nazarbajewowi. Zdjęcia kręcono w 2017 roku. Początkowo Uzabajew zakładał, że powstanie z tego serial telewizyjny; z czasem jednak plany radykalnie zmieniły się i ostatecznie ze zrealizowanego materiału zmontowano film pełnometrażowy, który postanowiono dystrybuować w kinach i Internecie. Wskutek tego co rusz przesuwano premierę Wojownika, który po raz pierwszy wyemitowany został dopiero 12 marca 2020 roku. To typowe dla kinematografii kazachskiej kino historyczne, ale z pewnymi elementami charakterystycznymi dla twórczości Uzabajewa. Chodzi głównie o wyeksponowane wątki melodramatyczne.
[image: ]
Scenarzyści, a było ich aż pięciu, przenoszą nas do początku XVII wieku (dla bliższego zrozumienia tematu: to ten moment, kiedy w Polsce panuje Zygmunt III Waza, toczący pierwsze w tamtym stuleciu wojny ze Szwecją i Rosją). Chanat Kazachski niby już okrzepł, ale wciąż boryka się z wieloma problemami, jakich dostarczają mu agresywni sąsiedzi. Esim-chan (znany między innymi z tego, że przeniósł stolicę z Sygnaku do Turkiestanu na południu dzisiejszego Kazachstanu  ot, kolejna analogia z Zygmuntem III) prowadzi bardzo aktywną politykę zagraniczną. Odpiera ataki Ojratów, Uzbeków, szuka sprzymierzeńców w Mogolistanie. Największym zagrożeniem dla jego władzy zdaje się być Chanat Buchary, który powstał w 1500 (inne źródła podają, że w 1506) roku, a jego założycielem był  znany z dylogii Rustema Abdraszewa  Uzbek Muhammad Szejbani, wnuk Szejbanszacha. To z nim Esim-chan stoczył trwającą ponad dwie dekady tak zwaną wojnę kazachsko-bucharską. Obraz Uzabajewa opowiada natomiast o okolicznościach, w jakich do niej doszło.
[image: ]
Głównym bohaterem dzieła Karasaj (w tej roli Nazar Sułtanbajew), którego losy śledzimy od narodzin do momentu, w którym wyrasta na bohatera narodu kazachskiego. On też z perspektywy czasu opowiada historię swojego rodu i swoją. Wszystko, co widzimy na ekranie, poznajemy więc w formie retrospekcji. Ojcem Karasaja jest Ałtynaj (Erżan Nurymbet, znany z Twierdzy oraz Zachara Berkuta), który sam był wielkim wojownikiem i tak też stara się wychować swego pierworodnego syna  na nieustraszonego żołnierza. Ałtynaj cieszy się wielkim szacunkiem; nic zatem dziwnego, że w głowie Sanżara powstaje plan, aby wybrać go na przywódcę rodu. Sprzeciwia się temu Lesbek (Dułyga Akmoła  patrz: Odważny oraz Płacz Wielkiego Stepu), który nie chce dopuścić do tego, aby jego osobisty wróg zyskał wpływy na dworze Esim-chana (grający w Sprawiedliwości wilków Ałdabek Szałbajew). By tak się nie stało, gotów jest posunąć się do zdrady, zostając szpiegiem Ojratów.
[image: ]
Zadziwiające jest jednak w filmie Uzabajewa to, jak Ałtynaj kształci Karasaja. Owszem, syn ma się stać maszyną do zabijania wrogów, ale jednocześnie ojciec przekazuje mu zasady moralne, którymi ma kierować się w życiu i polityce. Jedna z nich mówi, że czasami lepiej nie zabijać wroga, by mógł stać się twoim przyjacielem. Kierując się nią Karasaj odstępuje od wykonania wyroku na Agyntaju (Aszym Achmetow), przywódcy bandy koniokradów, czym zyskuje sobie jego dozgonne wdzięczność i przyjaźń. Przydadzą mu się one, kiedy wykonując zadanie powierzone przez władcę, wpadnie w tarapaty i zostanie oskarżony o zamordowanie Żandosa (Murat Bisenbin: Wilczy ślad, Zerwanie, Tomyris), posła wysłanego do sułtana Imamkuły z propozycją wspólnego marszu na Bucharę. Rozpisana na wiele lat akcja Wojownika była miejscami nieskładna; zdarzają się duże przeskoki w czasie, niektóre wątki nie zazębiają się. Ale tak bywa, kiedy serial przycina się do rozmiarów filmu pełnometrażowego.
[image: ]
Nie oznacza to jednak, że reżyser i montażyści kompletnie pokpili sprawę. Ostatecznie fabuła układa się we w miarę sensowną całość, aczkolwiek wymaga podwójnej uwagi, aby się nie pogubić w nagłych i niespodziewanych jej zwrotach. Pod względem realizatorskim trudno cokolwiek zarzucić Uzabajewowi i operatorowi Erkinbekowi Ptyralijewowi, mimo że  w porównaniu ze wspomnianymi powyżej kazachskimi filmami historycznymi  mniej tu batalistyki. Jeśli wrogowie stają naprzeciw siebie, a za ich plecami przygotowują się do walki armie  nie oznacza to, że za chwilę zobaczymy je w śmiertelnym boju. Zawsze zostaje to rozwiązane w inny sposób. I to jest największy zarzut, jaki można wysunąć pod adresem Wojownika  brak rozmachu. Raczej nie wynikał on, choć głowy ani niczego innego uciąć sobie nie dam, z braku funduszy; prawdopodobnie na przeszkodzie stanęły inne czynniki, te same, które sprawiały, że przez ponad dwa lata nie było wiadomo, jaki ostatecznie kształt przyjmie film. W każdym razie oglądnąć go warto, aczkolwiek, aby mieć jaśniejszy ogląd sytuacji, dopiero po Diamentowym mieczu i Złotym tronie.




Tytuł: Wojownik
Tytuł oryginalny: Батырлар
Reżyseria: Askar Uzabajew
Zdjęcia: Erkinbek Ptyralijew
Scenariusz: Askar Uzabajew, Żajyk Syzdykow, Gaziz Nasyrow, Muchamed Mamyrbekow, Czyngiz Abłanow
Obsada: Nazar Sułtanbajew, Erżan Nurymbet, Murat Bisenbin, Samał Jesliamowa, Aszym Achmetow, Ałdabek Szałbajew, Dułyga Akmołda, Żandos Ajbasow, Mełdir Mekenbajewa, Ajsałkyn Kadyrbek, Bołat Uzakow, Ajdos Bektemirow, Bachadir Żałmetow
Muzyka: Nurguł Nuhymanowa
Rok produkcji: 2020
Kraj produkcji: Kazachstan
Czas trwania: 93 min
Gatunek: dramat, historyczny
Zobacz w: Kulturowskazie
Ekstrakt: 60%
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  Peryferia:Odc. 4. W krzyżowym ogniu pytań

  Marcin Mroziuk

  Brian Watkins Peryferia
  

  
  Po tym, jak zostało znalezione ciało Trevora Tillersona, możemy się po raz kolejny przekonać, że Joy Hawk jest człowiekiem na właściwym miejscu. Co ciekawe, jej wysiłki nie do końca są doceniane przez niektórych członków rodziny ofiary.
Ekstrakt: 70%
[image: Peryferia]
Niezwykle emocjonujący przebieg ma już przesłuchanie dziewięcioletniej Amy, bo szeryf nie ogranicza się do zadawania pytań o okoliczności odkrycia przez dziewczynkę zwłok, lecz próbuje dowiedzieć się, co wydarzyło się w domu Abbottów w noc zaginięcia Trevora. Niestety te zeznania jeszcze wzmacniają podejrzenia wobec Rhetta, który na domiar złego jest tego zupełnie nieświadomy i tylko nieoczekiwanemu wsparciu Marii Olivares zawdzięcza, że zyskuje alibi, które powinno być trudniejsze do podważenia.
Szkopuł w tym, że Joy Hawk tak łatwo nie odpuści i jeszcze bardziej przyciśnie zarówno tę dwójkę, jak i Perryego. Kiedy przedstawiona przez nich wersja wydarzeń zaczyna się sypać, mogłoby się wydawać, że wysunięcie oskarżenia jest tylko kwestią czasu. Zanim to jednak nastąpi, szeryf musi rozwiązać nową zagadkę, która pojawia się z powodu rezultatów autopsji zabitego Tillersona. Jakby tego było mało, wygląda na to, że Joy zdecydowanie nie nadaje na tym samych falach co Patricia Tillerson, a zarazem nie ulega wątpliwości, że była żona Waynea chciałaby mieć wszystko pod kontrolą.
W międzyczasie sporo dzieje się również wokół zachodniego pastwiska Abbottów. Najpierw dowiadujemy się, czemu Wayne tak bardzo chce je przejąć. Otóż miesiąc wcześniej jego pracownicy znaleźli w pobliżu tego miejsca dziwną skałę, o której zakazał im mówić. Z kolei nieco później widzimy, jak Royal próbuje nieoficjalnie interweniować w sądzie, aby uniemożliwić przejęcie swojej ziemi. Jego działania przynoszą jednak na razie skutek odwrotny od zamierzonego, bo wraz z głównym bohaterem przekonamy się, że Karl Cleaver jest wprawdzie przekupny, ale nie tak łatwo go przestraszyć. 
Najbardziej zaskakujące są zaś wydarzenia na stypie po pogrzebie Trevora. Otóż jesteśmy świadkami rozgrywki pokerowej między Royalem i Autumn, w której stawką jest z jednej strony właśnie zachodnie pastwisko, a z drugiej naszyjnik z fragmentem dziwnej skały. Przekonamy się przy tej okazji, że w kartach trzeba mieć wprawdzie szczęście, ale czasem lepiej mu trochę dopomóc
Trzeba przyznać, że mocnym punktem tego odcinka jest też jego zakończenie. Okazuje się bowiem, że tajemnicza dziura przyciąga nie tylko Royala i Autumn. W efekcie w pobliżu tego obiektu dochodzi do spotkania, które zdecydowanie nie ma pokojowego przebiegu.




Tytuł: Peryferia
Tytuł oryginalny: Outer Range
Dystrybutor:  Amazon Prime
Data premiery: 15 kwietnia 2022
Twórca: Brian Watkins
Reżyseria: Jennifer Getzinger, Amy Seimetz, Lawrence Trilling, Alonso Ruizpalacios
Scenariusz: Brian Watkins, Dominic Orlando, Lucy Thurber, Naledi Jackson
Obsada: Josh Brolin, Tom Pelphrey, Lili Taylor, Imogen Poots
Rok produkcji: 2022
Kraj produkcji: USA
Liczba odcinków: 8
Czas trwania odcinka: 43−62 min
Gatunek: dramat
Zobacz w: Kulturowskazie
Ekstrakt: 70%
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  Klasyka kina radzieckiego:Czerwona pustynia przyjazna dla czerwonych

  Sebastian Chosiński

  Akmal Akbarchodżajew, Ali Chamrajew Czerwone piaski
  

  
  Uzbecki reżyser Ali Chamrajew zyskał sławę w latach 70. XX wieku w Związku Radzieckim jako twórca kina gatunkowego. Wyspecjalizował się w easternach, czyli komunistycznej odpowiedzi na amerykańskie (a potem również włoskie) filmy o Dzikim Zachodzie. Zaczął od wykorzystujących w fabule fakty historyczne Czerwonych piasków  historii walki Armii Czerwonej z przywódcą środkowoazjatyckich basmaczy, Dżunaid-chanem.
Ekstrakt: 60%
[image: Czerwone piaski]
W Związku Radzieckim, jak wiadomo, nie było Indian. Kiedy więc od drugiej połowy lat 50. ubiegłego wieku zaczęto tam kręcić komunistyczne odmiany westernów, należało zdefiniować wroga, czyli grupę, która pełniłaby funkcję naczelnych czarnych charakterów, co z kolei pociągało za sobą konieczność umiejscowienia fabuły w czasie. Jako że Kraj Rad z definicji był państwem wyzwolonych narodów, nie licowało z jego naturą napiętnowanie konkretnej nacji. Zastosowano więc zupełnie inne kryterium  ideologiczno-klasowe. Tymi złymi, których należy wytrzebić, aby zapanowała powszechna szczęśliwość, stali się więc zwolennicy poprzedniego ustroju, względnie wszelkiej maści przeciwnicy komunizmu. W przypadku republik środkowoazjatyckich było to zatem tak zwane basmactwo, czyli muzułmański ruch narodowo-religijny, mający zarówno ostrze antycarskie (czemu dano wyraz, wywołując wielką rewoltę w 1916 roku), jak i  już po rewolucji październikowej  antybolszewickie. Zaryzykuję stwierdzenie, że dziewięćdziesiąt procent realizowanych w Kazachstanie, Kirgizji, Uzbekistanie, Turkmenii czy Tadżykistanie easternów poświęcona była właśnie walce z basmaczami. Jednym z wielu przykładów są omawiane dzisiaj uzbeckie Czerwone piaski Akmala Akbarchodżajewa i Alego Chamrajewa.
Z tego duetu reżyserskiego większą karierę zrobił w ZSRR ten drugi, to jest urodzony w Taszkencie w 1937 roku Chamrajew, który choć zapisał się złotymi zgłoskami w historii kinematografii uzbeckiej, to jednak ojca miał Tadżyka (był on aktorem i scenarzystą, zginął w czasie wojny z Niemcami w bitwie pod Wiaźmą), a matkę  Ukrainkę. Jako dwudziestoczterolatek ukończył w Moskwie wydział reżyserki Wszechzwiązkowego Państwowego Instytutu Kinematografii (WGIK), po czym od razu wrócił w rodzinne strony, by związać się z wytwórnią Uzbekfilm. Karierę zaczął od realizacji filmów dla dzieci (Małe historie o dzieciach, które, 1961), komedii (Pierwsze wyznanie, 1963; Gdzie jesteś, moja Zulfijo?, 1964) oraz melodramatów (Białe bociany, 1966; Dilorom, 1967). Potem nadszedł czas na okres easternowy, a zapoczątkowały go właśnie Czerwone piaski (1968), po których powstały jeszcze: Komisarz nadzwyczajny (1970), Bez strachu (1971), Siódma kula (1972) oraz  po kilkuletniej przerwie  Ochroniarz (1979). W drugiej połowie lat 70. Chamrajew wrócił też do dramatów, czego efektem były Tryptyk (1977), Gorące lato w Kabulu (1983), Pamiętam cię (1985) i liryczny Ogród marzeń (1987), po premierze którego reżyser wyjechał na jakiś czas do Italii.
Nie sięgajmy jednak zbyt daleko w przyszłość, zwłaszcza że film, który interesuje nas dzisiaj, powstał w końcu lat 60. ubiegłego wieku, a premierę miał 20 kwietnia 1970 roku. Oparty został na autentycznych wydarzeniach, aczkolwiek na pewno nie polecałbym go jako źródła do poznania dziejów Azji Środkowej na przełomie drugiej i trzeciej dekady XX wieku. By jednak lepiej zrozumieć fabułę, warto wiedzieć co nieco o tym, co przed stu laty działo się na terenie dzisiejszego Uzbekistanu. Wciąż jeszcze istniał, założony na początku XVI wieku, islamski (sunnicki) Chanat Chiwy. W 1918 roku po zamordowaniu rządzącego nim Isfandijar-chana władzę formalnie przejął jego młodszy brat Sayid Abdullah. Napisałem formalnie, ponieważ w rzeczywistości kontrolę nad Chanatem sprawował Turkmen Dżunaid-chan (to właśnie jego syn Eszy na rozkaz ojca pozbawił życia Isfandijara). Jego dyktatorskie panowanie opierało się na sile wojskowej (dysponował ponoć oddziałem tysiąca sześciuset jeźdźców). Kiedy w kwietniu 1918 roku w ojczyźnie Dżunaida bolszewicy proklamowali powstanie Turkiestańskiej Autonomicznej Socjalistycznej Republiki Radzieckiej (ze stolicą w Aszchabadzie) doszło do otwartej wojny.
Początkowo Dżunaid-chan odnosił sukcesy, współpracując między innymi admirałem Aleksandrem Kołczakiem, ale w lutym 1920 roku został pokonany i zmuszony do ucieczki na pustynię Kara-kum. W tym samym momencie abdykował nominalny władca Chanatu Chiwy, czyli Sayid Abdullah (bolszewicy po aresztowaniu wysłali go na Ukrainę), a Kreml ogłosił powstanie satelickiego państwa  Chorezmijskiej Ludowej Republiki Radzieckiej, co było pierwszym krokiem na drodze do wcielenia tych terenów do późniejszego Związku Radzieckiego. Akcja filmu, którego polski tytuł odnosi się do pustyni Kyzył-kum (w językach uzbeckim, kazachskim i tureckim nazwa ta oznacza właśnie czerwony piasek), rozgrywa się najprawdopodobniej na przełomie lat 1919/1920, czyli w czasie kiedy Dżunaid-chan (w dziele Akbarchodżajewa i Chamrajewa wciela się w niego turkmeński aktor Artyk Dżałłyjew) był jeszcze bardzo realnym problemem dla władzy radzieckiej. Jego oddziały brutalnie rozprawiają się ze zwolennikami bolszewizmu, wycinają w pień wysyłanych przeciwko niemu krasnoarmiejców, na dodatek pustoszą, grabią i palą osady i miasta, których mieszkańcy sprzyjają nowej władzy.
Do Taszkentu co rusz docierają informacje o kolejnych stratach. Miejscowi dowódcy Armii Czerwonej nie mają jednak najmniejszego zamiaru poddawać się i szykują Dżunaidowi kolejną niespodziankę. Przybiera ona postać specjalnego komanda, na czele którego zostaje postawiony żarliwy komunista Mirkamil Mirszarapow (w tej roli pojawia się Kirgiz Bołot Bejszenalijew, znany chociażby z Pierwszego nauczyciela, Andrieja Rublowa, Matczynego pola oraz Dżamili). Otrzymuje on zadanie przedarcia się do zagrożonej przez wojska Dżunaid-chan Chiwy, gdzie z utęksnieniem czeka na wsparcie miejscowy bolszewik Machmudow (Uzbek Chamza Umarow). Zadanie wcale jednak nie jest takie proste; najpierw trzeba bowiem popłynąć Amu-darią, bezpiecznie przedostać się na ląd i przemaszerować przez nieprzyjazną pustynię, gdzie niepodzielnie, jak dotąd, rządzi przywódca basmaczy. A Mirszarapow dysponuje zaledwie niespełna dziesięcioosobowym oddziałem. Jego przełożni mają jednak nadzieję, że z bigiem czasu jego liczebność będzie się zwiększać. Że dołączać będą do niego kolejni zwolennicy władzy radzieckiej i przeciwnicy religijnej dyktatury.
W tym samym czasie Dżunaid-chan przygotowuje się do szturmu na Chiwę, gdzie ma zresztą swoich ludzi. W chwili kiedy pod murami miasta pojawią się oddziały basmaczy, oni mają wszcząć rebelię wewnątrz. Wspierają go także obcy interwenci; w filmie reprezentuje ich Anglik Payne (gra go Igor Kłass  patrz: Próba wierności, Piraci XX wieku), za sprawą którego do Dżunaida ma dotrzeć niebawem karawana z pomocą wojskową (karabiny, amunicja, granaty). Dowiedziawszy się o tym, Mirszarapow i jego ludzie postanawiają przejąć dostawę. Jeżeli to im się nie da, z dużym prawdopodobieństwem Chiwa nie obroni się przed frontalnym szturmem. Na ekranie jako bohaterów czarnych i białych, a może raczej czerwonych (oczywiście w znaczeniu symbolicznym), widzimy przede wszystkim, nie licząc wspomnianego Anglika, przedstawicieli nacji środkowoazjatyckich. Pewnie dlatego autorzy doszli do wniosku, że przydałby się jeszcze jakiś rdzenny Rosjanin. I tym sposobem pojawia się spotkany przez oddział Mirszarapowa archeolog Siergiej Sieriebriennikow (Anatolij Azo), który przyłącza się do walki po stronie komunistów.
Żeby wydźwięk propagandowy filmu był należyty, czerwoni muszą okazać się herosami, którzy narażają życie dla dobra wspólnego; ich wrogowie z kolei  podstępnymi tchórzami. I tak właśnie się dzieje. Podlejszy od Dżunaida jest tylko Payne, który służąc swojej ojczyźnie, marzy jedynie o tym, aby zamienić Chorezm w kolonię brytyjską. Co, jak wiemy, nie udało się. Od strony realizatorskiej Czerwone piaski bardzo bliskie są stylistyce spaghetti-westernów Sergia Leonego. Operator Aleksandr Pann wykorzystuje, podobnie jak miało miejsce w filmach wielkiego Włocha, długie ujęcia kamery i zbliżenia na detale, w tym twarze bohaterów. Z kolei kompozytor Rumil Wildanow nie stroni od eksperymentalnych rozwiązań, aczkolwiek tak zgrabnych i zapadających w pamięć melodii, jak Ennio Morricone, nie tworzy. Trzeba też przyznać, że i scenarzyści dobrze odrobili swoją lekcję, starając się z prawdziwej historii stworzyć atrakcyjną fabułę przygodowo-sensacyjną (z wątkami propagandowymi w pakiecie). Kim byli? Kamil Ikramow (1927-1989) to znany uzbecki prozaik i eseista, który Czerwonymi piaskami zadebiutował w kinie, natomiast Artur Makarow (1931-1995)  również debiutant  był siostrzeńcem, a następnie adoptowanym synem Tamary Makarowej i jej męża Siergieja Gierasimowa. Pod koniec lat 80. zajął się biznesem, co skończyło się dla niego, jak dla wielu innych w tamtym okresie, tragicznie  został zastrzelony przez nieznanych sprawców w mieszkaniu swojej żony, aktorki Żanny Prochorienko.
A co stało się  w rzeczywistości  z głównym czarnym charakterem filmu? Uciekł za granicę, ale nie zrezygnował z walki. Do początku lat 30. wkraczał do sowieckiego już Uzbekistanu z wojskiem parokrotnie, atakując z terytorium Afganistanu bądź Iranu (Persji). Nie odniósł jednak sukcesu. Zmarł w 1938 roku nieopodal afgańskiego Heratu.




Tytuł: Czerwone piaski
Tytuł oryginalny: Qizil qum [Красные пески]
Reżyseria: Akmal Akbarchodżajew, Ali Chamrajew
Zdjęcia: Aleksandr Pann
Scenariusz: Kamil Ikramow, Artur Makarow
Obsada: Bołot Bejszenalijew, Artyk Dżałłyjew, Anatolij Azo, Gulsara Ismaiłowa, Chamza Umarow, Durdymamet Orajew, Sanat Diwanow, Igor Kłass, Dżawłon Chamrajew, Baba Annanow, Isamat Ergaszew, Matwiej Liubanski, Tanrykuli Seitkulijew, Chikmat Łatypow
Muzyka: Rumil Wildanow
Rok produkcji: 1968
Kraj produkcji: ZSRR
Czas trwania: 70 min
Gatunek: western, wojenny
Zobacz w: Kulturowskazie
Ekstrakt: 60%
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  Lista śmierci:Odc. 8. Na happy end nie ma co liczyć

  Marcin Mroziuk

  David DiGilio Lista śmierci
  

  
  Mogliśmy się spodziewać, że środki ostrożności podjęte przez Lorraine Hartley nie wystarczą, by powstrzymać Jamesa Reecea przed dotarciem do sekretarz obrony. Bardziej zaskakujące jest natomiast to, że w tej sytuacji największą odwagą oraz rozsądkiem wykazuje się Katie Buranek.
Ekstrakt: 60%
[image: Lista śmierci]
Jasne jest, że dziennikarka nie miała wielkiego wyboru, gdy Hartley zaproponowała reporterce przeprowadzenie wywiadu, który pozwoliłby polityczce skorygować błędne według niej wnioski w artykule, którego publikację przynajmniej na razie uniemożliwiła. Nie jesteśmy wiec zaskoczeni, gdy widzimy Katie Buranek w konwoju samochodów zmierzających w kierunku wyspy Orcas, gdzie w doskonale strzeżonej posiadłości sekretarz obrony ma zamiar oczekiwać na pojawienie się Jamesa Reecea. 
Trzeba przyznać, że wyjaśnienia Lorraine Hartley brzmią całkiem przekonująco, szczególnie w kontekście jej osobistych doświadczeń związanych z zachowaniem będącego weteranem ojca. Problem w tym, że nawet gdyby przyjąć, że jej intencje odnośnie RD-4895 zasługiwały na uznanie, to projekt ten ostatecznie przyniósł jednak opłakane skutki. Ponadto Katie Buranek drąży kwestię odpowiedzialności nie tylko za sam nieudany eksperyment medyczny, ale również za wysłanie komandosów na pewną śmierć. Tutaj zaś pojawia się kolejne istotne pytanie  jeśli sekretarz obrony nie wzięła pieniędzy od Stevea Horna, to kto kryje się za ostatnią ze spółek, która znalazła się na liście sporządzonej przez FBI na podstawie informacji uzyskanych przez reporterkę od szefa Nubellum.
Równolegle z zainteresowaniem obserwujemy, jak James Reece i Ben Edwards zmierzają w kierunku wyspy, próbując przebić się przez policyjne zapory, a następnie zaskoczyć ochronę sekretarz obrony. Bez wątpienia zastanawiające jest zaś to, że za jej bezpieczeństwo w tym momencie odpowiadają prywatni ochroniarze z Talos Tacticals (czyli firmy powiązanej z Hornem), a nie agenci Secret Service. Mimo ich przewagi liczebnej trudno się spodziewać, by wyszli zwycięsko ze starcia z głównym bohaterem, bo przecież wcześniej mieliśmy już okazję podziwiać jego wyczyny w walce z groźniejszymi przeciwnikami. 
Warto natomiast docenić konsekwentne poprowadzenie wątku Tonyego Layuna, który nie mogąc pogodzić się z odsunięciem od sprawy Reecea, zbiera oddział uzbrojonych agentów gotowych wziąć w nieautoryzowanej akcji na wyspie Orcas. Ich pojawienie się tam stanowi zaś dla komandora dodatkową komplikację, z którą musi się uporać. 
O ile w miarę satysfakcjonująco wypada scena konfrontacji komandosa z sekretarz obrony, a także wyjaśnienie tożsamości ostatniej osoby na liście Reecea, o tyle samo zakończenie budzi ambiwalentne odczucia. Nie dość bowiem, że po raz kolejny musimy oglądać, jak główny bohater rozmawia z córką, to twórcy zdają się nie pamiętać, że guz w jego mózgu w każdej chwili może go zabić. No cóż, finał tej historii jest więc taki jak cały ten serial  po prostu przeciętny.




Tytuł: Lista śmierci
Tytuł oryginalny: The Terminal List
Dystrybutor:  Amazon Prime
Data premiery: 1 lipca 2022
Twórca: David DiGilio
Reżyseria: Fred Toye, Sylvain White, M.J. Bassett, Antoine Fuqua, Tucker Gates, Ellen Kuras
Zdjęcia: Evans Brown, Armando Salas
Scenariusz: Tolu Awosika
Obsada: Sydney Shircliff, Mary Vernieu, Taylor Kitsch, Riley Keough, Arlo Mertz, Jeanne Tripplehorn, Jared Shaw, JD Pardo
Muzyka: Ruth Barrett
Rok produkcji: 2022
Kraj produkcji: USA
Liczba odcinków: 8
Czas trwania odcinka: 55 min
Gatunek: akcja, dramat, thriller
Zobacz w: Kulturowskazie
Ekstrakt: 60%
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  East Side Story:Na najwyższym stopniu podium

  Sebastian Chosiński

  Murat Bidosow Bekzat
  

  
  Żył tylko dwadzieścia lat. W tym czasie w boksie (amatorskim) wspiął się na szczyt, zostając złotym medalistą olimpijskim i bohaterem narodowym Kazachstanu. Pewnie potem przeszedłby na zawodowstwo i osiągnął jeszcze niejeden sukces, ale nie było mu to już dane. O kogo chodzi? O Bekzata Sattarchanowa, któremu reżyser Murat Bidosow poświęcił serial telewizyjny i wykrojony z tego samego materiału film kinowy Bekzat.
Ekstrakt: 50%
[image: Bekzat]
Po kilku tygodniach przyglądania się dziejom Wielkiego Stepu w starożytności (Tomyris), w czasach wczesnonowożytnych (Chanat Kazachski: Diamentowy miecz, Chanat Kazachski: Złoty tron, Wojownik), w końcu okrutnego panowania sowieckiego (Płacz Wielkiego Stepu) nadszedł czas na historię najnowszą, sprzed dwóch-trzech dekad. Tak się składa, że jednocześnie będzie to opowieść o szalonych latach 90. XX wieku, kiedy to Kazachstan borykał się ze swoją postkomunistyczną spuścizną (czy sobie z nią do dzisiaj poradził, to zupełnie inna kwestia) i intensywnie poszukiwał nowej tożsamości. By ją odnaleźć potrzebował nie tylko odpowiednio prowadzonej (czytaj: podporządkowanej wymogom nowej propagandy) polityki historycznej, ale także współczesnych sukcesów, na przykład sportowych. Takie  na skalę międzynarodową  pojawiły się dopiero w 2000 roku, kiedy to czterech kazachskich bokserów wywalczyło medale  dwa złote i dwa srebrne  na letnich Igrzyskach Olimpijskich w Sydney.
Jednym z nich był walczący w wadze piórkowej, a więc do 57 kilogramów, zaledwie dwudziestoletni Bekzat Sattarchanow, skromny chłopak rodem z położonego na południu kraju Turkiestanu. Jego biografię postanowił w wersji filmowej przedstawić Murat Bidosow, jeden z najbardziej zapracowanych w Kazachstanie twórców telewizyjnych. Nie stroni on chyba od żadnego gatunku; ma na swoim koncie seriale: sensacyjny (Agent Z, 2012), komediowy (Nasz wujaszek, 2015), historyczne (Klucz do umysłu, 2015-2016; Abaj, 2020) oraz obyczajowo-polityczny (Pisarz, 2019). Przed czterema laty dorzucił do tego zestawienia jeszcze dramat biograficzno-sportowy Bekzat, który doczekał się również wersji kinowej. Po raz pierwszy pokazano go na dużym ekranie pod koniec września 2019 roku podczas zamkniętych pokazów w stołecznym Nur-Sułtanie (który jeszcze pół rok wcześniej był Astaną) i Turkiestanie, czyli rodzinnym mieście Sattarchanowa, natomiast do szerokiej dystrybucji trafił on na początku października.
Film kinowy Bidosowa nie jest, w przeciwieństwie do serialu, pełną biografią kazachskiego sportowca; skupia się jedynie na dwóch ostatnich latach jego życia, kiedy to z utalentowanego i dobrze rokującego młodego boksera stał się on złotym medalistą olimpijskim i prawdziwym bohaterem narodowym. A potem  tak chciał los  zginął tragicznie. Bekzat (w którego na ekranie wciela się Samat Azymkułow) pochodził z prostej i biednej rodziny kazachskiej. Miał trzech braci, więc w domu się nie przelewało. Był chłopcem słabowitym i chorowitym, dlatego ojciec uznał, że byłoby dobrze, gdyby trenował jakiś sport walki  dzięki temu, zaatakowany, mógłby się bronić. Zapisał go więc na zajęcia z zapasów, ale chłopca ta akurat dyscyplina nie zainteresowała i niebawem zaczął ćwiczyć boks. Za początek profesjonalnej kariery można uznać moment, w którym Sattarchanow poznaje trenera Nurłana Żumabajewa (Daryn Szynybek) i pod jego okiem zaczyna odnosić lokalne sukcesy. A jest to połowa lat 90., Bekzat ma wtedy piętnaście lat.
[image: Bekzat Sattarchanow]
Bekzat Sattarchanow
W Kazachstanie to, podobnie zresztą jak w innych niepodległych państwach powstałych na gruzach Związku Radzieckiego, czasy rodzącego się kapitalizmu i wyrastającej na nim jak rak przestępczości zorganizowanej, co świetnie uchwycił między innymi reżyser Akan Satajew w dwóch Rekieterach (2007 i 2015) i Biznesmenach (2018). Nie inaczej dzieje się w prowincjalnym Turkiestanie, gdzie do niedawna jeszcze drobni przestępcy wyrastają na mafiosów walczących o wpływy w mieście (głównie chodzi o haracze). Jako że konkurencja nie śpi, muszą oni dbać o swoje bezpieczeństwo  otaczają się więc młodymi chłopakami, którzy są silni, wysportowani i bezwzględni. W cenie są ci, którzy dobrze boksują. A że zarobek dla nich jest szybki i względnie łatwy, wielu chętnie przechodzi do branży niewiele mającej wspólnego z honorową rywalizacją. W mieście nie ma praktycznie interesu, którego właściciel nie musi komuś płacić za bezpieczeństwo. W przeciwnym wypadku lepiej, aby jak najszybciej zwinął interes i wyprowadził się z miasta.
[image: ]
Od takich znajomości nie jest też wolny Nurłan, który stara się jednak za wszelką cenę wyplątać z tych zależności i, gdyby to tylko było możliwe, nie dopuścić do tego, aby młodzi utalentowani bokserzy skończyli jako uliczni bandyci. Idzie więc na pewien układ z Sawą (Machambet Bałtabajew), chcąc zdobyć pieniądze na wynajem sali sportowej, w której mógłby prowadzić treningi. Jednym z jego podopiecznych jest nastoletni Bekzat  chłopak ambitny i marzący o tym, w przeciwieństwie do jego przyjaciela Alego, by wyrwać się z turkiestańskiej beznadziei. Staje się to możliwe, kiedy na jego drodze staje Anatolij Wiziriakin (Andriej Bieławin), działacz sportowy z Szymkentu, wysłany w teren, aby szukać talentów. Szczególnie zależy na nich Beketowi Machmudowowi (Otarali Kołżan), odpowiedzialnemu za przygotowanie drużyny bokserskiej na zbliżające się wielkimi krokami igrzyska w Sydney. Wprawdzie na olimpiadzie w Atlancie (w 1996 roku) złoto w boksie wywalczył dla Kazachstanu Wasilij Żyrow (w wadze półciężkiej, do 81 kilogramów), ale nie był on rodowitym Kazachem. Podobnie rzecz miała się ze zwycięzcami w pięcioboju nowoczesnym Aleksandrem Paryginem i zapasach w stylu klasycznym Jurijem Mielniczenko.
[image: ]
Co oczywiście w niczym nie umniejszało ich sukcesów. Władzom republiki zależało jednak na tym, aby wreszcie na najwyższym stopniu podium stanął Kazach. A wszystko wskazywało na to, że w boksie jest to najbardziej prawdopodobne. Wiziriakin za radą Żumabajewa zabiera więc młodego Bekzata do Szymkentu i oddaje w ręce trenera kadry juniorskiej, a później także dorosłej, Aleksandra Apaczynskiego (Arczil Paszajew) i kierownika drużyny Tursuna Jediłowa (znany z Wojownika i Płaczu Wielkiego Stepu Dułyga Akmołda). Od tej pory cel jest już jasny i wyraźny! A biorąc jeszcze pod uwagę fakt, że kilka miesięcy później główny bohater opowieści ginie w wypadku samochodowym  na kwadrans przed wkroczeniem świata w nowe tysiąclecie  można powiedzieć, że los dopisał do jego biografii odpowiednio dramatyczną puentę. Czy to zostało wykorzystane w filmie? W kinowym  niestety, nie.
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Nie znam wersji serialowej; na pewno, co zrozumiałe, jest dokładniejsza, być może inaczej rozłożone są akcenty. Bekzat oglądany na dużym ekranie wygląda trochę jak duży skrót, wiele wątków zostało całkowicie pominiętych (jak chociażby fakt, że Sattarchanow podjął studia  najpierw z wychowania fizycznego, a następnie prawnicze  w Turkiestanie). Ale to nie znaczy, że nie warto go w ogóle oglądać. Mimo że  i to chyba najpoważniejszy zarzut, jaki można wysunąć pod adresem Murata Bidosowa  brak w nim dramaturgii. Nawet zmagania olimpijskie Bekzata pokazane są tak, jakby chciano je jedynie odfajkować. A przecież tu było największe pole do popisu! Dobrze pokazane walki bokserskie mogłyby podnieść jakość filmu, a zadziałały odwrotnie  wyprały go z emocji. Zabrakło chyba pieniędzy (choć, jak wiadomo, władze Kazachstanu przykładają dużą wagę do produkcji kinematograficznej, ale widocznie ten temat z jakiegoś powodu nie zyskał priorytetu), zapewne wiele rzeczy istotnych umknęło również w montażu.




Tytuł: Bekzat
Tytuł oryginalny: Бекзат
Reżyseria: Murat Bidosow
Zdjęcia: Żanat Omirały
Scenariusz: Serżan Zakeruły, Murat Bidosow, Dauren Abajew
Obsada: Samat Azymkułow, Dułyga Akmołda, Daryn Szynybek, Otarali Kołżan, Anuar Koszerbajew, Erkebułan Karżauow, Ajbek Serikchanow, Asłan Sapargalijew, Aliszer Bałtabajew, Arczil Paszajew, Machambet Bałtabajew, Ajdana Elemes
Muzyka: Akbała Turgynbaj
Rok produkcji: 2018
Kraj produkcji: Kazachstan
Czas trwania: 100 min
Gatunek: dramat, sensacja, sportowy
Zobacz w: Kulturowskazie
Ekstrakt: 50%
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  Peryferia:Odc. 5. Co kryje ziemia

  Marcin Mroziuk

  Brian Watkins Peryferia
  

  
  Wprawdzie w trakcie walki przy dziurze na zachodnim pastwisku zarówno Wayne Tillerson, jak i Royal Abbott odczuli siłę wymierzonych im ciosów, ale rywalizacja między przywódcami zwaśnionych rodzin wciąż pozostaje nierozstrzygnięta. I po prawdzie akurat w tym odcinku niewiele się wyjaśni.
Ekstrakt: 60%
[image: Peryferia]
Powrót do domu na pozór zwycięskiego Waynea podrywa na nogi wszystkich Tillersonów i zapewne mógłby nadać nowego rozmachu ich działaniom, ale zbyt duży wysiłek senior rodu przypłaca udarem tuż po przekroczeniu własnego progu. Naszą uwagę przykuwa zaś pojawiająca się przed jego oczami wizja dwóch chłopców na skraju dobrze znanej nam dziury. Czyżby oznaczało to, że Wayne i Royal zetknęli się z tym obiektem znacznie wcześniej niż mogliśmy podejrzewać? Ta sprawa pozostaje na razie niewyjaśniona, natomiast szybko staje się jasne, że brak testamentu i pełnomocnictw utrudnia Lukeowi przejęcie prowadzenia rodzinnych interesów na czas choroby ojca, chociaż pragnie tego z całego serca Patricia.
Z kolei Royal skoro świt wyjeżdża na Uniwersytet Wyoming, żeby skontaktować się z geologiem, którego wizytówkę znalazł w domu Tillersonów. Okazuje się, że dr Nia Bintu chętnie zbadałaby skałę znajdująca się w naszyjniku Autumn, ale potrzebowałaby na dokładną analizę potrzebowałaby więcej czasu. Abbott nie ufa badaczce, gdyż na jednym z jej zdjęć widzi symbol, z którym zetknął się w świecie po drugiej stronie dziury. Niedługo później wraz z nim dowiadujemy się, że to logo firmy wydobywczej. Wszystko wskazuje więc na to, że w tym przypadku jego ostrożność była w pełni uzasadniona. Nie oznacza to jednak, że mężczyzna zrezygnuje ze zbadania właściwości dziwnej skały  tyle że zrobi to w zdecydowanie prymitywniejszy sposób, a efekty okażą się dość zaskakujące.
W międzyczasie Joy Hawk wytrwale prowadzi śledztwo w sprawie zabójstwa Trevora. Przesłuchanie świadków bójki przed barem pozwala jej zweryfikować swoją dotychczasową teorię i wytypować nowego głównego podejrzanego. Szkopuł w tym, że nawet jeśli ma rację, to wciąż nie ma żadnych twardych dowodów przeciwko niemu, a co gorsza żadnego wyjaśnienia tego, co działo się z denatem między tamtym wieczorem a wskazanym przez patologa czasem zgonu. Jakby tego było mało, nie jest wcale pewne, czy aresztowanie człowieka, któremu współczuje wielu mieszkańców Wabang, zwiększyłoby szanse Joy w wyborach szeryfa.
Widzimy też, że Autumn również nie próżnuje. Najpierw młoda kobieta pojawia się w domu Abbottów, próbując odzyskać swój naszyjnik, a przy tej okazji niechcący napędza trochę strachu Cecilii. Kiedy zaś później przypadkowo spotyka w miasteczku Perryego, dość niespodziewanie między tym dwojgiem pojawia się nić prawdziwego porozumienia. Nie możemy być wprawdzie pewni, czy dziewczyna jest rzeczywiście szczera, ale starszy syn Royala na tyle dobrze czuje się w jej towarzystwie, że opowiada, co się zdarzyło tuż przed zniknięciem jego żony. Warto dodać, że to nie koniec wątków damsko-męskich w tym odcinku, bo także w przypadku Rhetta i Marii Olivares jesteśmy świadkami kolejnego zacieśnienia ich relacji.
Na pozór więc odcinku całkiem dużo się dzieje, a mimo to można odnieść wrażenie, że w istocie sprawy nie posuwają się naprzód. Pojawiające się kolejne komplikacje bowiem tylko wszystko niepotrzebnie gmatwają i wcale nie zwiększają naszego zainteresowania tajemnicami związanymi z wielką dziurą na zachodnim pastwisku Abbottów.




Tytuł: Peryferia
Tytuł oryginalny: Outer Range
Dystrybutor:  Amazon Prime
Data premiery: 15 kwietnia 2022
Twórca: Brian Watkins
Reżyseria: Jennifer Getzinger, Amy Seimetz, Lawrence Trilling, Alonso Ruizpalacios
Scenariusz: Brian Watkins, Dominic Orlando, Lucy Thurber, Naledi Jackson
Obsada: Josh Brolin, Tom Pelphrey, Lili Taylor, Imogen Poots
Rok produkcji: 2022
Kraj produkcji: USA
Liczba odcinków: 8
Czas trwania odcinka: 43−62 min
Gatunek: dramat
Zobacz w: Kulturowskazie
Ekstrakt: 60%
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  Klasyka kina radzieckiego:Komuniści dobrzy, źli i brzydcy

  Sebastian Chosiński

  Ali Chamrajew Komisarz nadzwyczajny
  

  
  Komisarz nadzwyczajny to pierwsza część historyczno-rewolucyjnej trylogii uzbeckiego reżysera Alego Chamrajewa, której głównym tematem  podobnie jak jego poprzedniego obrazu, Czerwonych piasków  była walka o ustanowienie władzy radzieckiej w Azji Środkowej. Twórca filmu oparł się na faktach, a chcąc trafić do szerokich mas  przydał swemu dziełu charakter easternu.
Ekstrakt: 60%
[image: Komisarz nadzwyczajny]
Po sukcesie Czerwonych piasków (1968) uzbecki reżyser Ali Chamrajew postanowił pozostać w temacie wojny domowej w Rosji i walk z basmaczami w republikach Azji Środkowej. W kolejnych latach nakręcił więc poświęconą temu, jak się potem okazało, trylogię historyczno-rewolucyjną (tak przynajmniej filmy te klasyfikowano w Związku Radzieckim). Gatunkowo najczęściej były one wypadkową kina wojennego i wschodniej odmiany westernów. Wbrew pozorom, Chamrajew wcale jednak nie był na tym polu pionierem; w samym Uzbekistanie wyprzedził go chociażby Kamil Jarmatow, realizując głośne i popularne epopeje: Burza nad Azją (1964), Jeźdźcy rewolucji (1968) oraz Śmierć Czarnego Konsula (1970). Miał więc twórca Komisarza nadzwyczajnego (1970), a potem jeszcze Bez strachu (1971) i Siódmej kuli (1972) od kogo uczyć się. A w tej nauce dodatkowo pomagał mu scenarzysta Odelsza Agiszew (między innymi dokument Szaman), który do filmowego show-biznesu wdarł się przebojem właśnie za sprawą Burzy nad Azją.
Podobnie jak w Czerwonych piaskach, również w Komisarzu nadzwyczajnym fabuła oparta została na faktach historycznych. Agiszew nie wymyślał bowiem zupełnie nowych postaci, lecz wykorzystał te, które istniały w rzeczywistości (tak samo zresztą zrobili Kamil Ikramow i Artur Makarow, sięgając po Mirkamila Mirszarapowa). O kogo chodzi? O Nizametdina Chodżajewa (1885-1942)  najpierw sekretarza partii, a potem komendanta wojennego w Taszkencie, który przeszedł do historii jako orędownik rozmów z basmaczami i przeciągnięcia ich na stronę sowiecką, krytykując jednocześnie niektóre z podjętych przez władze bolszewickie decyzji, jak na przykład likwidacja sądów religijnych czy rekwizycja ziarna. Drugą ważną postacią historyczną pokazaną przez Agiszewa i Chamrajewa jest Piotr Koboziew (1878-1941)  mianowany przez Wszechrosyjski Centralny Komitet Wykonawczy (WCIK) tytułowy komisarz nadzwyczajny, wysłany z Moskwy do Taszkentu, aby wzmocnić miejscowe struktury partii komunistycznej i pomóc im rozprawić się z basmaczami. W tego pierwszego wcielił się kirgiski aktor Sujmenkuł Czokmorow (dobrze już znany między innymi z Dżamili, Szkarłatnych maków Issyk-Kulu oraz Czerwonego jabłka), w drugiego natomiast  Ormianin Armen Dżigarchanian (Nowe przygody nieuchwytnych, Korona carów rosyjskich).
Akcja filmu rozpoczyna się w styczniu 1919 roku, ale aby zrozumieć, o co chodzi, należy cofnąć się w czasie do jesieni dwa lata wcześniej. Krótko po rozpoczęciu rewolucji w Piotrogrodzie także w Taszkencie obalono władze procarskie. Zawiązana została wówczas koalicja bolszewików z lewicowymi eserowcami (czyli socjalistami-rewolucjonistami). Trzy miesiące później do miasta zaczęły zbliżać się wojska sympatyzujące z białymi, co oprócz mających już wcześniej miejsce kłopotów z aprowizacją wywołało wzmożony terror Czeka (to jest policji politycznej). To ostatnie sprawiło z kolei, że w mieście zaczęły uaktywniać się ugrupowania antybolszewickie, mające wsparcie bojowników z Kotliny Fergańskiej. Jedno z nich, Turkiestańska Organizacja Wojskowa, której członkiem był między innymi dawny carski podpułkownik Piotr Korniłow, brat generała Ławra Korniłowa, zawiązało spisek i w nocy z 18 na 19 stycznia 1919 roku wywołało powstanie. Było ono tym większym zaskoczeniem, że na jego czele stanął dotychczasowy czerwony komendant wojskowy miasta (i zarazem całej Turkiestańskiej Autonomicznej Socjalistycznej Republiki Radzieckiej) Konstantin Osipow.
Przez kilka dni sprawował on w Taszkencie władzę dyktatorską; jednym z rozkazów skazał na śmierć wszystkich lokalnych przedstawicieli władzy sowieckiej, a więc swoich dotychczasowych współpracowników. Zdając sobie jednak sprawę, że w samym mieście nie utrzyma się długo, pod koniec stycznia wycofał się do Szymkentu. I to jest właśnie moment, w którym rozpoczyna się akcja Komisarza nadzwyczajnego. Na wieść o walkach w Taszkencie zostaje tam skierowany Koboziew. W drodze, na stepie, jego samochód atakują basmaczowie, ale lepiej uzbrojeni krasnoarmiejcy odpierają napad. W mieście specjalny wysłannik Kremla spotyka się z jedynym ocalałym z pogromu komunistą Kazakowem (w tej roli Siergiej Jakowlew  patrz: Tarcza i miecz: Nie podlega odwołaniu, Samolot w płomieniach). To zwolennik rządów twardej ręki, nieprzejednany wróg białych i muzułmanów, który najchętniej wszystkich basmaczy i podejrzanych o sprzyjanie im postawiłby bez sądu i wyroku przed plutonem egzekucyjnym. Zupełnie inny punkt widzenia, znacznie zresztą bliższy Koboziewowi, prezentuje Nizametdin Chodżajew. Ale on jest stąd, zna i rozumie miejscowych, zdaje sobie sprawę z tego, że nakazami i terrorem komuniści nie zdobędą poparcia społecznego.
Z czasem rozdźwięk między Kazakowem a Chodżajewem staje się coraz poważniejszy i prowadzi do ostrej wewnętrznej rozgrywki, którą można postrzegać jako zapowiedź przyszłych walk frakcyjnych w łonie partii komunistycznej (włącznie z Wielką Czystką). Uzbek, choć  jak pamiętamy  grany przez Kirgiza, jest zwolennikiem odebrania stanowisk ludziom przysłanym z zewnątrz i oddania ich w ręce miejscowych: Uzbeków, Kirgizów, Tadżyków. Tyle że Kazakow im nie ufa, nie wierzy w nich oddanie sprawie. Chcąc bronić swoich wpływów, jest nawet gotów posłać Chodżajewa i Koboziewa za kratki, a najlepiej  skazać na śmierć. I to wszystko dzieje się w momencie, kiedy basmaczowie rosną w siłę, a chłopi i pasterze zastanawiają się, kogo poprzeć Choć, jak na obraz nakręcony za panowania Leonida Breżniewa, Komisarzowi nadzwyczajnemu nie brakuje odpowiedniego przekazu propagandowego, trzeba jednak uczciwie oddać Chamrajewowi, że tyle, na ile zapewne mógł sobie pozwolić, zniuansował opis wydarzeń. Nizametdin jest wprawdzie gorliwym komunistą i wierzy w nieomylność Lenina, ale jednocześnie rozumie potrzebę uszanowania tradycji, dogadania się z przywódcami religijnymi, odstąpienia od prześladowań ludności muzułmańskiej (parę miesięcy później został on zresztą jednym z przywódców Biura Muzułmańskiego Komunistycznej Partii Turkiestanu). To ortodoksyjny, twardogłowy Kazakow okazuje się tutaj bohaterem ze skazą.
Choć oczywiście jeszcze gorsi od niego są niektórzy z przywódców drugiej strony barykady. Ale właśnie  tylko niektórzy. Gdy Chodżajew udaje się na spotkanie z basmaczami i białymi, ma z kim wymienić poglądy. Co też jest nawiązaniem do rzeczywistych wydarzeń: wystarczy przywołać postać kurbaszy (to tytuł wojskowy) Madamin-beka, który opuszcza swoich dotychczasowych towarzyszy i staje u boku Nizametdina. W porównaniu z Czerwonymi piaskami więcej jest w Komisarzu nadzwyczajnym polityki, nieco mniej natomiast sensacji i klasycznego easternu, aczkolwiek sceny rodem z Dzikiego Wschodu także zostały przez Chamrajewa odpowiednio atrakcyjnie zainscenizowane. Pojawia się też charakter tak czarny i jednocześnie psychopatyczny, że można by nim straszyć dzieci. Starając się znaleźć złoty środek pomiędzy nakazami propagandowymi a rozrywką, reżyser zdołał odnieść sukces. Film, którego premiera odbyła się 2 listopada 1970 roku, czyli na kilka dni przed kolejną rocznicą wybuchu Wielkiej Rewolucji Październikowej, zgromadził przed ekranami kinowymi prawie 15,5 miliona widzów. Co oznacza, że był chętnie oglądany nie tylko w republikach środkowoazjatyckich, lecz w całym Kraju Rad. Trudno dziwić się więc, że jeszcze zanim doszło do premiery, Chamrajew zabrał się już do pracy nad częścią drugą trylogii.




Tytuł: Komisarz nadzwyczajny
Tytuł oryginalny: Фавқулодда комиссар [Чрезвычайный комиссар]
Reżyseria: Ali Chamrajew
Zdjęcia: Chatam Fajzijew
Scenariusz: Odelsza Agiszew, Artur Makarow
Obsada: Sujmenkuł Czokmorow, Armen Dżigarchanian, Siergiej Jakowlew, Rowszan Agzamow, Nurmuchan Żanturin, Władimir Kozieł, Nabi Rachimow, Chamza Umarow, Dżawłon Chamrajew, Chikmat Łatypow, Pułat Saidkasymow, Dżamał Chaszymow
Muzyka: Rumil Wildanow
Rok produkcji: 1970
Kraj produkcji: ZSRR
Czas trwania: 88 min
Gatunek: historyczny, western, wojenny
Zobacz w: Kulturowskazie
Ekstrakt: 60%
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  Peryferia:Odc. 6. W trosce o przyszłość rodziny

  Marcin Mroziuk

  Brian Watkins Peryferia
  

  
  Po raz kolejny możemy się przekonać, że Royal jest gotów zrobić niemal wszystko, by zapewnić bezpieczeństwo swoim bliskim, natomiast u Tillersonów od więzi rodzinnych ważniejsze są pieniądze. Istotne znaczenie ma zaś to, że również inni Abbottowie są gotowi do poświęceń.
Ekstrakt: 70%
[image: Peryferia]
W sumie już od jakiegoś czasu można się było spodziewać, że w końcu dojdzie do otwartej konfrontacji miedzy Royalem a Autumn, ale gwałtowność reakcji mężczyzny jest już pewnym zaskoczeniem. Oczywiście w tym przypadku nie bez znaczenia są niepokojące wizje, które miał on po wpadnięciu do dziury na polu i po bezpośrednim kontakcie skóry z minerałem pochodzącym z naszyjnika. O tym, że Abbott nie rzuca słów na wiatr, świadczy wywiezienie kobiety w dziką głusz i zostawienie jej tam na pastwę losu.
Powrót Autumn do cywilizacji nie jest niczym przyjemnym, bo trudno nawet wyobrazić jej przerażenie, gdy obwąchuje ją potężny niedźwiedź. Ze zdziwieniem obserwujemy, jak zwierzę nie tylko nie wyrządza kobiecie żadnej krzywdy, ale jeszcze przekazuje jej wiadomość! Z kolei jej spotkanie z polującym w lesie Billym okaże się początkiem dość niespodziewanego sojuszu, gdyż niedługo później młodszy syn Waynea poznaje sekret pola Abbottów.
W międzyczasie obserwujemy, jak Patricia stara się pomóc Lukeowi w przejęciu kontroli nad rodzinnym majątkiem. Ich plany może nieoczekiwanie pokrzyżować ostatni testament Waynea, w którym to Billy został wyznaczony na jedynego spadkobiercę. Wygląda na to, że stary Tillerson bardziej cenił jego wyobraźnię i niesztampowy styl życia niż niewątpliwe talenty biznesowe swego starszego syna. Jeśli wziąć pod uwagę wyzwania związane z wielką dziurą na zachodnim pastwisku, taka decyzja może okazać się w pełni uzasadniona, ale jasne jest, że Patricia zrobi wszystko, by uniemożliwić realizację ostatniej woli byłego męża. Najwyraźniej nie każda matka tak samo kocha wszystkie swoje dzieci
Z zainteresowaniem śledzimy też przebieg dochodzenia w sprawie zabójstwa Trevora. Po długim namyśle Joy Hawk jest skłonna oskarżyć Perryego i Rhetta, ale na razie nie udaje jej się to z powodu niemożliwości wyjaśnienia rozbieżności między przedstawioną przez nią hipotezą dotyczącą przebiegu wydarzeń w trakcie feralnej nocy a raportem koronera, który wskazuje na znacznie późniejszy czas zgonu. No cóż, przekonamy się, że kiedy zbliżają się wybory, brakuje chętnych do podejmowania takich ryzykownych spraw.
Porażka Joy Hawk nie oznacza jednak, że młodzi Abbottowie zyskują spokój. Brak szczerości w  tej sprawie kładzie się bowiem cieniem na związku Rhetta z Marią Olivares, a z kolei Autumn namawia jego brata, by wspólnie z nią doprowadził do oskarżenia Royala o zabicie Trevora (wszak widziała, jak mężczyzna pozbywał się ciała). Wkrótce okazuje się, że Perry robi jednak coś zupełnie innego  chociaż wydaje się zarazem, że w tym przypadku chęć pomocy ojcu może przynieść całej rodzinie więcej szkody niż pożytku. Z naszego punktu widzenia istotne jest jednak, że te wszystkie komplikacje czynią fabułę znacznie bardziej interesującą.




Tytuł: Peryferia
Tytuł oryginalny: Outer Range
Dystrybutor:  Amazon Prime
Data premiery: 15 kwietnia 2022
Twórca: Brian Watkins
Reżyseria: Jennifer Getzinger, Amy Seimetz, Lawrence Trilling, Alonso Ruizpalacios
Scenariusz: Brian Watkins, Dominic Orlando, Lucy Thurber, Naledi Jackson
Obsada: Josh Brolin, Tom Pelphrey, Lili Taylor, Imogen Poots
Rok produkcji: 2022
Kraj produkcji: USA
Liczba odcinków: 8
Czas trwania odcinka: 43−62 min
Gatunek: dramat
Zobacz w: Kulturowskazie
Ekstrakt: 70%
  



  
  
  
  
  Magazyn Esensja - Magazyn Esensja nr 7 (CCXIX) wrzesień 2022
  




  
  

  East Side Story:Obława na Kazacha

  Sebastian Chosiński

  Bekbołat Szekerow Lato 1941 roku
  

  
  Mieli swoje, oparte na faktach historycznych, filmy o bohaterach Wielkiej Wojny Ojczyźnianej Jakuci (vide Snajper z Jakucji i Szeregowiec Czeerin), dlaczego więc nie mieliby doczekać się ich również Kazachowie? Scenarzysta i reżyser Bekbołat Szekerow postanowił wziąć na warsztat wspomnienia zmarłego w 1993 roku pisarza i naukowca Adiego Szaripowa i na ich podstawie nakręcił dramat wojenny Lato 1941 roku.
Ekstrakt: 60%
[image: Lato 1941 roku]
Zanim został pisarzem, naukowcem-filologiem oraz działaczem politycznym i społecznym, Kazach Adi Szaripowicz Szaripow stał się bohaterem wojennym, co zresztą otworzyło mu drogę do późniejszej kariery. Pochodził z chłopskiej rodziny; urodził się w grudniu 1912 roku we wsi Marinowka we wschodnim Kazachstanie, która na jego cześć przed siedmioma laty została przemianowana na Adi. Jako dwudziestosześciolatek został absolwentem Kazachskiego Uniwersytetu Pedagogicznego imienia Abaja w ówczesnej Ałma-Acie, dzięki czemu mógł następnie zostać nauczycielem. W tym zawodzie pracował przez kolejne lata, do agresji niemieckiej, kiedy to został wzięty do wojska i wysłany na teren dzisiejszej Białorusi. Tam po przemaszerowaniu wojsk nazistowskich nie skapitulował ze swoim oddziałem, lecz podjął walkę partyzancką. Mocno dawał się we znaki okupantom, którzy wyznaczyli nawet za jego głowę wysoką nagrodę. Po trzech latach z powodu odniesionej w boju rany został wycofany na wschód i wrócił do ojczystego Kazachstanu.
Władze uznały, że zasługi wojenne i sława, jaką zyskał, predestynują Szaripowa do pełnienia funkcji państwowych. Był między innymi ministrem oświaty i spraw zagranicznych sowieckiego Kazachstanu, aktywnie działał w Związku Pisarzy Kazachskiej Socjalistycznej Republiki Radzieckiej, podobnie w Akademii Nauk Kazachskiej SRR. Ukoronowaniem jego kariery politycznej stał się wybór  trzy kadencje pod rząd  do Rady Najwyższej ZSRR. Pisał prace naukowe, literaturoznawcze monografie, ale największą popularność przyniosły mu autobiograficzne powieści, w których nawiązywał do swoich przeżyć wojennych. Jedna z nich, Córka partyzanta, została nawet na początku lat 70. ubiegłego wieku zekranizowana jako Leśna ballada (Adi Szaripowicz był współautorem scenariusza). Zmarł w 1993 roku, na nieco ponad miesiąc przed swoimi osiemdziesiątymi pierwszymi urodzinami. Pochowano go z honorami na cmentarzu Kensaj w Ałma-Acie, obok innych zasłużonych dla państwa Kazachów.
Biorąc pod uwagę zasługi  zarówno te wojenne, jak i powojenne  Szaripowa, aż dziw bierze, że dotąd nikt nie zdecydował się na ich przedstawienie w formie filmowej. Na szczęście jest to już czas przeszły, ponieważ pod koniec kwietnia tego roku miał swoją premierę dramat wojenny Lato 1941 roku, którego głównym bohaterem jest właśnie Adi Szaripowicz  partyzant zagubiony pośród lasów i bagien Białorusi. Obraz kręcono przez dwa miesiące w miejscach, gdzie osiem dekad wcześniej walczył oddział Saszy Kazacha (taki pseudonim przyjął Szaripow); jedynie retrospekcje, w których widzimy młodego bohatera z jego matką, zrealizowano w Kazachstanie, w Ałatau Zailijskim, czyli paśmie górskim Tien-szanu. Film kosztował 600 milionów tenge, co biorąc pod uwagę niską wartość waluty kazachskiej, nie jest kwotą przyprawiającą o zawrót głowy. Wystarczyło jednak na zatrudnienie w głównej roli jednego z najpopularniejszych i najbardziej znanych aktorów rodem z Kazachstanu, Azamata Nigmanowa, który wyspecjalizował się w obrazach drugowojennych (Dwudziestu ośmiu panfiłowców, Topór, Kadeci z Podolska [Ostatnia granica]).
[image: ]
Tytuł filmu Bekbołata Szekerowa (rocznik 1975)  scenarzysty po studiach w Moskwie (absolwent Wszechrosyjskiego Państwowego Instytutu Kinematografii z 2009 roku), który tym dziełem zadebiutował jako reżyser  jest nieco mylący. Akcja nie rozgrywa się bowiem jedynie w pierwszych tygodniach Wielkiej Wojny Ojczyźnianej, ale opowiada, choć oczywiście w skrócie, o całej, a więc niemal trzydziestomiesięcznej, partyzanckiej batalii Szaripowa. Widocznie jednak twórcy i producenci uznali, że tytuł Lato 1941 roku będzie miał większe rażenie komercyjne i przyciągnie do kin kolejne tysiące widzów. Czy rzeczywiście? Tu można mieć wątpliwości, pamiętając, że premiera obrazu Szekerowa miała miejsce  w przybliżeniu  dwa miesiące po agresji rosyjskiej na Ukrainę. Spadkobiercy pokazanej na ekranie bohaterskiej Armii Czerwonej stali się w rzeczywistości, jaką możemy oglądać praktycznie na żywo, czarnymi charakterami popełniającymi zbrodnie nie mniej potworne niż naziści.
[image: ]
Wróćmy jednak do filmu, za scenariusz którego odpowiada sam Bekbołat Szekerow. Po 22 czerwca 1941 roku Armia Czerwona, która jeszcze niespełna dwa lata wcześniej triumfalnie wkraczała na wschodnie ziemie II Rzeczypospolitej, teraz zmuszona jest do cofania się na całym froncie przed nacierającym Wehrmachtem. Chaos jest tak wielki, że nikt nad niczym nie panuje. Żołnierze sowieccy albo masowo oddają się do niewoli, albo zostają odcięci od swoich jednostek i stają się maruderami, których bez trudu wyłapują Niemcy. Niekiedy pomaga im w tym okoliczna ludność białoruska, która w końcu może odreagować nienawiść żywioną przez lata do władzy radzieckiej. Batalion Adiego Szaripowa dostaje rozkaz dotarcia do miejsca zbiórki, ale nie jest w stanie go wykonać. Armia Czerwona wycofuje się w takim tempie i w takiej panice, że wyznaczanie jakichkolwiek stanowisk obrony mija się z celem; zanim bowiem rozkaz dociera do oddziałów, wskazany punkt jest już w rękach niemieckich. Przekonawszy się, że popadł w okrążenie, Szaripow staje przed poważnym dylematem: poddać się czy próbować walczyć dalej?
[image: ]
Pamiętajmy, że odpowiedzieć na to pytanie musi sobie nie zawodowy wojskowy, który ma odpowiednie wiedzę i doświadczenie, ale niedawny jeszcze nauczyciel. Na razie zapada decyzja, aby przedrzeć się do swoich, co zresztą także graniczy z cudem, ponieważ batalionowi Szaripowa cały czas depczą po piętach Niemcy. Krasnoarmiejcy nie mogą być pewni dnia ani godziny, kiedy wpadną w ich łapy. W kolejnych potyczkach giną ich koledzy, w szybkim tempie maleją zapasy amunicji. Nic dziwnego, że niektórzy żołnierze pękają, chcą wyjść z lasu, wrócić do domów. Ale wszędzie dokoła jest bezlitosny wróg, który na dodatek po kilku miesiącach orientuje się, że na jego tyłach grasuje może niezbyt liczny, ale za to skuteczny w swej dywersyjnej robocie oddział partyzancki. Zwłaszcza że Sasza Kazach nie jest jedyny; podobnych grup, powstałych z rozbitych jednostek Armii Czerwonej, jest więcej; kiedy jednoczą siły, są w stanie sporo namieszać. A Hitler, który właśnie szykuje się do zmasowanego natarcia na Moskwę, żąda spokoju na tyłach armii.
[image: ]
W teren zostaje wysłany więc oddział specjalny Wehrmachtu, który ma za zadanie zlikwidować wszystkich partyzantów, a w pierwszej kolejności złapać niesfornego Kazacha. Dowodzi nim pułkownik (wciela się w niego białoruski aktor Andriej Olifierienko, znany z epizodu w Popie), który za wskazanie miejsca pobytu Szaripowa wyznacza  za zgodą dowództwa  nagrodę w wysokości pięciu tysięcy marek. Pomóc w tym ma także agent o pseudonimie Pastor, któremu udało się przeniknąć do jednej z grup leśnych (w tej roli Andriej Sieńkin, który wcześniej zagrał między innymi w Kadecie i Twierdzy brzeskiej). Od tego momentu główną osią fabuły jest właśnie swoisty pojedynek toczony pomiędzy Saszą Kazachem a niemieckim pułkownikiem; w jego tle Szekerow pokazuje kolejne akcje partyzantów, prowadząc widza prostą drogą do momentu, w którym musi zapaść decyzja o wycofaniu Szaripowa.
Wcielający się w Adiego Szaripowicza Azamat Nigmanow to doświadczony i utalentowany aktor, który udźwignął ciężar, jaki zrzucono na jego barki. Choć nie ma co ukrywać, że nie była to jakaś wymagająca nadzwyczajnych umiejętności rola. Zagrał jednak przekonująco  i to zarówno w chwilach chwały, jak i w momentach zwątpienia, jakich w ciągu prawie trzech lat walki nie brakowało. Jednego, czego filmowi Szekerowa zabrakło, to rozmach, do którego przyzwyczaiło nas kino wojenne państw powstałych na gruzach Związku Radzieckiego. Wynikło to zapewne z niewielkiego mimo wszystko budżetu i jeszcze mniejszych możliwości, jakie mieli do zaoferowania koproducenci białoruscy. Choć akurat kirgiski operator Mars Umarow (Płacz wędrownego ptaka) dwoił się i troił, aby jak najatrakcyjniej pokazać zmagania sowieckich partyzantów ze znienawidzonymi nazistami i ich lokalnymi kolaborantami. I choć w ostatecznym rozrachunku nie wyszedł z Lata 1941 roku dramat na miarę Obławy (2012) Marcina Krzyształowicza, bo też założenie i cele stawiane sobie przez kazachskich autorów były inne, to jednak film wstydu nikomu, kto brał udział w jego powstaniu, nie przynosi.




Tytuł: Lato 1941 roku
Tytuł oryginalny: 1941 жылдың жазы
Reżyseria: Bekbołat Szekerow
Zdjęcia: Mars Umarow
Scenariusz: Bekbołat Szekerow
Obsada: Azamat Nigmanow, Andriej Olifierienko, Jelizawieta Szukowa, Szarifbek Zakirow, Alichan Lepesbajew, Andriej Sieńkin, Aleksandr Bruchacki, Makpał Kasenowa, Walentina Garcujewa, Arsienij Wragow, Kirył Nowicki, Aleksandr Duszeczkin, Iwan Szendrikow
Muzyka: Asel Omarowa
Rok produkcji: 2022
Kraj produkcji: Białoruś, Kazachstan
Czas trwania: 112 min
Gatunek: dramat, wojenny
Zobacz w: Kulturowskazie
Ekstrakt: 60%
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  Peryferia:Odc. 7. Wszystko jest kwestią czasu

  Marcin Mroziuk

  Brian Watkins Peryferia
  

  
  Nie ulega wątpliwości, że dla Joy Hawk list Perryego z przyznaniem się do winy był wspaniałym prezentem od losu. Aresztowanie syna Royala i Cecilii okazuje się zaś jedynie początkiem jeszcze poważniejszych kłopotów dla całej rodziny Abbottów.
Ekstrakt: 70%
[image: Peryferia]
Cóż z tego, że Perry wie, co powinien powiedzieć, aby uchronić przed oskarżeniem brata i ojca, jeśli jego sytuacja nie wygląda najlepiej. Oczywiście na tym etapie nie sposób jeszcze przewidzieć, jaki może zapaść ostateczny wyrok, ale wyznaczenie kaucji w wysokości pięciuset tysięcy dolarów raczej nie napawa optymizmem. Nie jest zaś zaskoczeniem, że Abbottowie nie mają takiej ilości gotówki. Skoro zaś zabezpieczeniem ma być akt własności rancza, to już w tym momencie można się spodziewać, że zapewne pojawią się jakieś problemy ze stawiennictwem oskarżonego na rozprawie
Możemy się też przekonać, że chociaż Billy Tillerson i Autumn często sprawiają wrażenie oderwanych od rzeczywistości i przebywających w świecie własnych fantazji, to jednocześnie potrafią być całkiem skuteczni w działaniu. W dodatku teraz wygląda to, że tych dwoje będzie działać ramię w ramię, na co spory wpływ miała także wizja, jaką młodszy syn Waynea miał po połknięciu próbki niezwykłego minerału pochodzącego z dziwnej skały należącej do jego ojca. 
I tak widzimy, jak Billy pokazuje bratu wielką dziurę na zachodnim pastwisku Abbottów, gdyż uważa, że jest ona kluczem do zrozumienia, co działo się z ich ojcem. Szkopuł w tym, że wywołuje to reakcję Lukea raczej daleką od spodziewanej. Z kolei wykonując polecenia Autumn, młodszy syn Waynea najpierw wywozi Royala w nieznanym kierunku, a następnie przedstawia mu propozycję nie do odrzucenia. To, że młody mężczyzna wydaje się być nieobliczalny, czyni zaś jego groźbę jeszcze bardziej realną.
W międzyczasie nie próżnuje również Autumn, która dla odmiany bierze pod włos Perryego. Z jednej strony zdradza mu pewne sekrety, z drugiej wykorzystuje jego miłość do zaginionej żony, aby pchnąć go do działań, które mogą ją przybliżyć do przejęcia kontroli nad ziemią należącą do jego rodziny. Co gorsza widzimy, że syn Royala nie tylko wierzy tej dziwnej młodej kobiecie, ale w dodatku pod wpływem wywołanych przez nią emocji podejmuję kolejną opłakaną w skutkach decyzję.
W tym odcinku poznajemy też interesujące fakty z mniej lub bardziej odległej przeszłości. Z pierwszej retrospekcji dowiadujemy się, że Perry i Trevor już w dzieciństwie stoczyli bójkę, która o mały włos nie skończyła się tragicznie dla młodego Tillersona. No cóż, w tym przypadku najwyraźniej zadziałała zasada, że co się odwlecze, to nie uciecze. Z kolei Royal wyjawia w rozmowie starszemu synowi, czemu jako chłopiec uciekł z domu. Ta historia okazuje się z kolei rzeczywiście tragiczna, ale zarazem pozwala nam zrozumieć, czemu Abbott zachowywał taki spokój w obliczu niezwykłych właściwości dziury na zachodnim pastwisku. Inną sprawą jest, że mimo wszystko nadal trudno nam pojąć, na jakich zasadach obiekt ten pozwala na podróżowanie w czasie.
To jeszcze nie koniec zagadkowych wydarzeń, bo naszą ciekawość budzi choćby to, co może odkryć Joy Hawk na ziemi Franka, który twierdzi, że dzieją się tam różne dziwactwa. Jego gadanie można by potraktować jako nieszkodliwe narzekania farmera, ale bez wątpienia zastanawiająca jest obecność charakterystycznego symbolu na tamtejszych skałach.




Tytuł: Peryferia
Tytuł oryginalny: Outer Range
Dystrybutor:  Amazon Prime
Data premiery: 15 kwietnia 2022
Twórca: Brian Watkins
Reżyseria: Jennifer Getzinger, Amy Seimetz, Lawrence Trilling, Alonso Ruizpalacios
Scenariusz: Brian Watkins, Dominic Orlando, Lucy Thurber, Naledi Jackson
Obsada: Josh Brolin, Tom Pelphrey, Lili Taylor, Imogen Poots
Rok produkcji: 2022
Kraj produkcji: USA
Liczba odcinków: 8
Czas trwania odcinka: 43−62 min
Gatunek: dramat
Zobacz w: Kulturowskazie
Ekstrakt: 70%
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  Klasyka kina radzieckiego:Spalcie swoje parandże!

  Sebastian Chosiński

  Ali Chamrajew Bez strachu
  

  
  Dzisiaj temat podjęty przez uzbeckiego reżysera Alego Chamrajewa w Bez strachu  środkowej części jego trylogii historyczno-rewolucyjnej  nikogo by nie zdziwił. Ba! idealnie wpisałby się w nastroje społeczne. Gdy jednak film ten powstawał, czyli pół wieku temu, wciąż u części mieszkańców środkowoazjatyckich republik Związku Radzieckiego mógł wywoływać mieszane uczucia. Jego fabuła osnuta jest bowiem wokół walki kobiet muzułmańskich o równouprawnienie.
Ekstrakt: 70%
[image: Bez strachu]
Skoro dwa kolejne, podejmujące tę samą tematykę, filmy uzbeckiego reżysera Alego Chamrajewa  Czerwone piaski (1968) i Komisarz nadzwyczajny (1970)  osiągnęły sukces komercyjny, wydawało się, że naturalną koleją losu powinien on w swoim kolejnym dziele kontynuować opowieść o dramatycznych okolicznościach zaprowadzania władzy sowieckiej w Azji Środkowej. I rzeczywiście tak właśnie się stało, aczkolwiek Chamrajew nie miał najmniejszej ochoty na to, aby powielać wcześniejszy schemat, więc choć Bez strachu stało się środkową częścią jego trylogii historyczno-rewolucyjnej (Czerwonych piasków z jakiegoś powodu się do niej nie zalicza), to jednak w wielu aspektach był to obraz osobny, wiele zawdzięczający Andriejowi Konczałowskiemu i Akirze Kurosawie. Wydaje się to dziwne? Wcale nie! Otóż Konczałowski i Chamrajew doskonale znali się z czasu studiów w Moskwie (na wydziale reżyserskim Wszechzwiązkowego Państwowego Instytutu Kinematografii), przyjaźnili się, a kiedy Andriej Siergiejewicz znalazł się w niełasce i musiał na jakiś czas opuścić europejską część Związku Radzieckiego  podjęli współpracę.
Chamrajew był pod wielkim wrażeniem pełnometrażowego fabularnego debiutu Konczałowskiego, czyli nakręconego w Kirgizji i opartego na wczesnej powieści Czingiza Ajtmatowa Pierwszego nauczyciela (1965). Ten z kolei film wiele zawdzięczał stylistyce samurajskich obrazów Akiry Kurosawy, w efekcie  za pośrednictwem rosyjskiego kolegi ze studiów wpływy Japończyka przeniknęły również do twórczości Uzbeka. Najjaskrawiej widoczne są właśnie w Bez strachu, którego oficjalna premiera miała miejsce w Moskwie 4 września 1972 roku. W porównaniu z dwoma poprzednimi dziełami Chamrajewa to nie odniosło spodziewanego sukcesu (w kinach oglądnęło je zaledwie niewiele ponad cztery miliony widzów), co tłumaczyć można przede wszystkim niszowym wówczas, bo dzisiaj już nie (pod tym względem można by uznać, że uzbecki reżyser znacząco wyprzedził swoją epokę), tematem, jakim była walka o prawa kobiet w sowieckich republikach środkowoazjatyckich, jak również eksperymentalną formą filmu, nawiązującą nie tylko do Kurosawy, ale również wczesnych dokonań Siergieja Paradżanowa.
Autorami scenariusza Bez strachu byli uzbecki prozaik, dramaturg, poeta i autor librett operowych Kamil Nugmanow (1909-1997), który jako scenarzysta filmowy posługiwał się nazwiskiem Jaszen, oraz ukraiński Żyd Friedrich Gorensztejn (1932-2002), znany głównie jako współautor Solaris (1972). Tego ostatniego Chamrajewowi polecił Konczałowski, który z kolei korzystał z pomocy Gorensztejna przy pracy nad Pierwszym nauczycielem, chociaż w napisach tego nie uwieczniono. Główną osią fabuły scenarzyści uczynili tak zwaną hudżum (czyli ofensywę), pod którą to nazwą kryje się prowadzona przez komunistów w latach 20. i 30. ubiegłego wieku w Azji Środkowej kampania w celu zmiany statusu kobiet. Składały się na to walka z analfabetyzmem, wszechobecną poligamią, wydawaniem za mąż dziesięcio-, jedenasto-, dwunastoletnich dziewczynek czy też tradycją porywania kobiet, by następnie zmuszać je do niechcianych małżeństw.
Akcja filmu rozgrywa się w 1927 roku w niewielkim kiszłaku oddalonym sześćdziesiąt kilometrów od Taszkentu. Choć formalnie władza radziecka ustanowiona została na tych terenach już niemal dekadę wcześniej, miejscowa ludność wciąż nie chce przekonać się do dobrodziejstw niesionych z Moskwy. O ile jeszcze udaje się siłą przeforsować pewne rozwiązania polityczne czy gospodarcze (jak na przykład parcelacja ziemi należącej do lokalnych obszarników), o tyle każda próba zmiany mentalności, wiążąca się z odejściem od wynikających z islamu tradycyjnych ról męskich i żeńskich, wydaje się z góry skazana na porażkę. Nawet ci, którzy popierają nową władzę, niechętnie godzą się na to, aby ich żony bądź córki zrzucały parandże (to odpowiednik burki lub czadoru) i odsłaniały twarze. W takiej właśnie niezręcznej sytuacji jest Kadyr Karim (w tej roli uzbecki aktor Rustam Sagdułłajew, później grający w Tylko «starcy» idą w bój i Spokojnej strażnicy)  główny przedstawiciel władzy sowieckiej w kiszłaku, który stara się namówić swoją żonę Gulsarę (Tamara Szakirowa) do dania przykładu innym kobietom, lecz ta obawiając się ostracyzmu społecznego i gniewu ojca, ma ogromne obawy przed spełnieniem woli męża.
Nie ma ich natomiast młodziutka komsomołka Kumri (w chwili kręcenia filmu czternastoletnia pionierka Dilorom Kambarowa, która prawie dwie dekady później zagrała w słynnych Piratach XX wieku, a na początku lat 90. wyemigrowała do Stanów Zjednoczonych), która godzi się na to, by podczas publicznego wiecu zdjąć parandżę. Czym zresztą naraża się na gniew religijnych ortodoksów, płacąc za to najwyższą cenę  zostaje bowiem skrytobójcza zamordowana. Kadyr zdaje sobie sprawę z narastającego gniewu ludności, którą dodatkowo podburza miejscowy bogacz Iszan, przez mieszkańców nazywany z trwożliwym szacunkiem Gospodarzem (gra go Jakub Achmedow). Spodziewając się rozruchów, Karim prosi o przysłanie wsparcia, w efekcie do wsi przybywa z rejonu komunista Usubalijew (w którego wcielił się kirgiski aktor Bołot Bejszenalijew  patrz: Pierwszy nauczyciel, Andriej Rublow, Gorący śnieg). Ma on pomóc Kadyrowi nie tylko opanować napiętą sytuację, ale także podjąć działania zmierzające do zaprowadzenia nowych porządków. Za wszelką cenę. W osadzie szykowany jest więc kolejny wiec, podczas którego kobiety mają publicznie palić swoje parandże.
Jeśli chodzi o fabułę Bez strachu, nie jest ona przesadnie skomplikowana. Od Czerwonych piasków i Komisarza nadzwyczajnego, w których nie brakowało stylizowanych na easterny scen akcji, ten film Chamrajewa różni się przede wszystkim formą i sposobem filmowania (za co odpowiadał operator Dilszat Fatchullin, absolwent WGIK-u z 1963 roku). Chcąc wyeksponować towarzyszące bohaterom emocje, często wykorzystywane są zbliżenia ich twarzy, a w grze aktorskiej nie brakuje charakterystycznej dla Akiry Kurosawy (nad)ekspresji. Dbałość o detale, zwracanie uwagi na orientalne stroje czy elementy architektury nasuwają z kolei skojarzenia z Siergiejem Paradżanowem, aczkolwiek filmy urodzonego w Gruzji Ormianina kręcone były na taśmie kolorowej, podczas gdy Bez strachu jest obrazem czarno-białym. Większy nacisk położony jest również  w porównaniu z wcześniejszymi dziełami Uzbeka  na dialogi. Szczególnie znaczące są pod tym względem trzy sceny: pierwszą jest rozmowa Kadyra ze starym komunistą, który wyjaśnia swojemu młodszemu koledze przyczyny trudności, na jakie napotyka nowa władza (zaskakujące może być to, że główną z nich jest brak w rozwoju polityczno-społeczno-ekonomicznym państwa etapu kapitalizmu); drugą  dialog, jaki Karim toczy z Iszanem, w czasie którego sprzeczają się o prawa kobiet i kwestie równości społecznej; trzecią natomiast  wykład prowadzony przez przysłaną z Taszkentu prelegentkę, która uświadamia mieszkanki kiszłaku na temat ich praw i roli, jaką mogą odgrywać kobiety w świecie. Za plecami ma wtedy portrety Nadieżdy Krupskiej, Róży Luksemburg, Joanny dArc i kopię Mony Lizy. Ciekawy dobór, prawda?




Tytuł: Bez strachu
Tytuł oryginalny: Qoʻrqmas [Без страха]
Reżyseria: Ali Chamrajew
Zdjęcia: Dilszat Fatchullin
Scenariusz: Kamil Jaszen, Friedrich Gorensztejn, Ali Chamrajew
Obsada: Rustam Sagdułłajew, Chamza Umarow, Bołot Bejszenalijew, Jakub Achmedow, Tamara Szakirowa, Dilorom Kambarowa, Chikmat Łatypow, Bachtijor Ichtijarow, Szuchrat Igraszew, Radżab Adaszew, Anwar Kendżajew, Ergasz Karimow, Saib Chodżajew
Muzyka: Rumil Wildanow
Rok produkcji: 1971
Kraj produkcji: ZSRR
Czas trwania: 89 min
Gatunek: dramat, historyczny
Zobacz w: Kulturowskazie
Ekstrakt: 70%
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  Peryferia:Odc. 8. Najwyższa pora na prawdziwy pojedynek

  Marcin Mroziuk

  Brian Watkins Peryferia
  

  
  Zakończenie pierwszego sezonu Peryferiów trzeba uznać za całkiem udane. Nie tylko bowiem przynosi kilka niespodziewanych rozstrzygnięć, ale możemy również wreszcie w pełni poczuć westernowy klimat tej historii.
Ekstrakt: 70%
[image: Peryferia]
Tak naprawdę jedynie przedsmakiem tego, co nas później czeka, jest widok, jaki ujrzała Joy Hawk na ziemi Franka. Wielkie stado bizonów przemierzające prerię to przecież obrazek jak z XIX-wiecznego Dzikiego Zachodu. Szeryf przeżyje zaś chwilę prawdziwego wzruszenia, gdy zobaczy tam ogromne obozowisko Indian oraz wojowników ruszających stamtąd na polowanie. Inną sprawą jest, że sceny te w istocie niewiele wnoszą do samej fabuły, bo przecież od dawna zdajemy sobie sprawę z anomalii czasoprzestrzennych w tej okolicy.
Zdecydowanie istotniejsze konsekwencje ma natomiast rozmowa Tillersonów. Otóż w jej trakcie okazuje się, że Billy wie, że ojciec zapisał mu ranczo, ale obiecuje, że odda je Lukeowi, o ile nie będzie już próbował zabić Waynea. Kiedy jednak starszy z braci dowiaduje się o zniknięciu dziury na zachodnim pastwisku Abbottów, sam zaczyna kopać w ziemi, licząc, że znajdzie tam coś mogącego przynieść mu prawdziwą fortunę. No cóż, jego poszukiwania są wprawdzie owocne, ale zarazem przynoszą dość zaskakujący efekt.
Tymczasem Royal najwyraźniej zmierza do ostatecznej konfrontacji z Autumn. Młoda kobieta nie ma jednak zamiaru dać się zastrzelić bez walki i ucieka ze swego pokoju na chwilę przed tym, jak zjawia się tam Abbott. Jakiś czas później zwabia go do miasta, bo liczy na wsparcie ze strony Billyego. Kiedy zanosi się, że będziemy świadkami pojedynku kojarzącego się ze starciami słynnych rewolwerowców, wychodzi na jaw, że to pułapka i w efekcie możemy w napięciu obserwować przebieg strzelaniny i pościgu samochodowego z udziałem tej trójki. W tym przypadku zaś równie ważne co umiejętności strzeleckie okaże się niespodziewane pojawienie kolejnego stada bizonów (którego tajemnicę pochodzenia mieliśmy zresztą okazję wcześniej poznać). 
Prawdziwie westernowy klimat jest obecny również w trakcie rywalizacji na rodeo. Możemy się przekonać, że jazda na byku to naprawdę niebezpieczna dyscyplina, dlatego z niepokojem obserwujemy, jak kontuzjowany Rhett staje do decydującej próby. Oczywiście trzymamy za niego kciuki, ale jednocześnie wymowne są puste miejsca na trybunach, gdzie wcześniej zasiadali jego bliscy. Zdajemy sobie sprawę, że Royal udał się na spotkanie z Autumn, natomiast Cecilia bezskutecznie szuka Amy, która gdzieś zniknęła. Współczujemy więc zrozpaczonej babce, chociaż wiemy, że dziewczynka jest raczej bezpieczna. 
Z kolei kiedy od koniec odcinka widzimy opustoszały dom Abbottów, to w zasadzie moglibyśmy zgodzić się z Cecilią, że tej rodziny już nie ma i na próżno Royal chce ją odzyskać. W tym przypadku kluczowe znaczenie ma jednak odkrycie przez niego sekretu Autumn, bo oznacza on, że w przyszłości (vide drugi sezon) jeszcze wszystko może się wydarzyć. Można więc mieć nadzieję, że scenarzyści przygotują dla nas jeszcze trochę niespodzianek i będą jeszcze lepiej wykorzystywać potencjał tkwiący w tej całkiem intrygującej historii.




Tytuł: Peryferia
Tytuł oryginalny: Outer Range
Dystrybutor:  Amazon Prime
Data premiery: 15 kwietnia 2022
Twórca: Brian Watkins
Reżyseria: Jennifer Getzinger, Amy Seimetz, Lawrence Trilling, Alonso Ruizpalacios
Scenariusz: Brian Watkins, Dominic Orlando, Lucy Thurber, Naledi Jackson
Obsada: Josh Brolin, Tom Pelphrey, Lili Taylor, Imogen Poots
Rok produkcji: 2022
Kraj produkcji: USA
Liczba odcinków: 8
Czas trwania odcinka: 43−62 min
Gatunek: dramat
Zobacz w: Kulturowskazie
Ekstrakt: 70%
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  Z bachorami trzeba ostro

  Jarosław Loretz

  Tom Shankland Dzieci
  

  
  Co jakiś czas trafiają się filmy, w których za nóż czy grabki chwytają mocno nieletnie pociechy, i ze złym uśmiechem kierują się w stronę dorosłych. Jednym z takich właśnie rodzynków są Dzieci.
Ekstrakt: 60%
[image: Dzieci]
Filmów z agresywnymi dziećmi  zwłaszcza tymi mniejszymi, które nie łapią się na miano nastolatków  jest niedużo i niemal wszystkie powstały poza USA. Hollywood działa bowiem według zasad, wśród których jest wiele niepisanych zakazów, w tym ten, zgodnie z którym sportretowane w filmie dziecko nie może być złe. Bo jest dzieckiem, a dzieci z definicji nie znają pojęcia zła i nie można sugerować, że same z siebie mogłyby wyrządzić komuś krzywdę. Owszem, od wielkiego dzwonu zdarzają się dramaty, thrillery czy horrory z morderczymi małolatami, ale na ogół w finale zostajemy zaskoczeni fabularnym twistem, w wyniku którego okazuje się, że nasze dziecko jest w rzeczywistości dorosłym karłem (ludzkim lub nie), istotą nadprzyrodzoną (np. skrzatem czy demonem) albo  ostatecznie  jest po prostu opętane, a więc za jego zbrodnie odpowiada ktoś inny (w domyśle: Szatan, ale trafiają się też inne byty). Oczywiście, w miarę rozrostu niezależnych wytwórni i mnożenia się kanałów dystrybucji gorset hollywoodzkich zasad jest sukcesywnie poluźniany i dziś można natknąć się na amerykańskie produkcje, o jakich nie sposób było nawet pomarzyć jeszcze dwie dekady temu, ale pewne rzeczy  m.in. mordercze dzieci  wciąż pozostają trochę poza zasięgiem Amerykanów.
Europejscy twórcy nigdy takich ograniczeń nie mieli, aczkolwiek nie znaczy to, że sobie folgowali w materii kilkulatków podrzynających gardła rodzicom czy dziadkom. Ot, co jakiś czas film tego typu pojawiał się w dystrybucji i albo sobie radził, albo natychmiast przepadał w niebycie. Jednym z najgłośniejszych przykładów kina tego typu jest nakręcony w 1976 roku hiszpański film Czy zabiłbyś dziecko?, do dziś szokujący podejściem do tematu i cieszący się pozycją klasyka. Innym przedstawicielem tego nurtu są dość świeże, brytyjskie Dzieci, nakręcone w 2008 roku.
Niestety, jest to film daleki od ideału. Początek zniechęca sztampą, z szybkim, schematycznym rozpisaniem ról  na hałaśliwe, irytujące małe dzieci, naburmuszoną, ale inteligentną nastolatkę, oraz przeciętnych rodziców zajętych przyziemnymi sprawami, wśród których jest mnóstwo pustego szczebiotu, ploteczek i seksualnych odniesień, i to chwilami bezsensownie wulgarnych. Odbiór pogarsza dziwne udźwiękowienie, sprawiające wrażenie wręcz dubbingu  z dudniącym echem w tle i dość płaską melodyką wypowiedzi.
Również i fabuła początkowo rozczarowuje  przede wszystkim linearnością. Małżeństwo z trójką dzieci (nastoletnia córka z pierwszego małżeństwa matki oraz dwójka młodszego rodzeństwa) wpada na Wigilię do rodziny siostry matki (ma męża i dwójkę dzieci). Siedzą, plotkują, miziają się, wuj próbuje szczęścia u córki szwagierki, ta czeka na kumpelę, która obiecała zabrać ją na jakąś imprezę, a dzieci hałasują, po kolei zapadając na zdrowiu, kaszląc krwią i wrogo popatrując na dorosłych. Puste zdarzenia, wbrew nadziejom twórców nie budujące żadnego konkretnego klimatu, kończą się dopiero po upływie pół godziny. Wtedy jeden z ojców podczas zjazdu sankami ginie nadziewając się na pazurki ogrodnicze, a dzieciarnia pędzi do lasu, wyrywając się spod rodzicielskiej kontroli. Wkrótce zaczyna robić się krwawo, aczkolwiek sztampa odpuszcza irytująco powoli, rozwiewając się dopiero na pół godziny przed końcem seansu. Co i tak w sumie jest niezłym wynikiem.
Szkoda, że produkcja ma jeszcze kilka innych problemów. Na przykład postaci  absolutnie nijakie i niezapamiętywalne. Z dzieci pamięta się głównie krzyk i bieganie, a jedynie nastolatka może liczyć na zaskarbienie sobie przyjaźni widzów, i to głównie tych męskich, biega bowiem w króciutkiej spódniczce (w zimie, bo czemu nie) i chyba jako jedyna zachowuje się w miarę normalnie. W przeciwieństwie do rodziców, uparcie nie przyjmujących do wiadomości zmiany sytuacji. Na dokładkę dzieci zachowują się wyraźnie ponad swój intelekt i knują jakieś piętrowe intrygi, co wynika nie tyle z podrasowania ich inteligencji przez wirusa, co z nadgorliwości scenarzysty, który koniecznie chciał tak namnożyć zbiegi okoliczności, żeby żal nam się zrobiło nastolatki.
Kiepsko też wypadają niektóre sceny z dorosłymi. Całe to wchodzenie na oblodzoną drabinkę na placu zabaw w butach z wysokim obcasem tak, żeby szczebelek mieć nie pod wnętrzem podeszwy, a pod czubkiem obcasa, i to w przypadku obu nóg. Toż nie sposób tak stanąć w normalnych warunkach, a tutaj twórcy nas przekonują, że kobieta znajduje w ten sposób oparcie, by sięgnąć po balansującą na krawędzi urządzenia pociechę. Albo manipulacje przy brzuchu rodzica przy jego absolutnie biernej, milczącej postawie. Czy kwestia wysokiej prędkości samochodu na ośnieżonej, leśnej drodze
Mimo tych wszystkich mankamentów film jest wart rzucenia okiem  głównie dla drugiej połowy, w której dzieją się rzeczy rzadko serwowane na małym ekranie, potrafiące zmrozić krew w żyłach nie tylko u widza posiadającego potomstwo i średnio przygotowanego na koncepcję jawnej agresji dziecka w stosunku do własnego rodzica, ale również i u regularnego miłośnika horrorów. Zaś ostatnich kilka minut seansu to najprawdziwsza jazda bez trzymanki. A wszystko zrobione nieprzyjemnie realistycznie i bez słodkiego happy endu, który w kinie europejskim jest znacznie rzadszym gościem niż w produkcjach hollywoodzkich.
Oczywiście, film mógłby być znacznie lepszy, gdyby twórcy porządnie przysiedli przy projekcie, zamiast uznać, że nakręcą chałturkę, ale nawet w kształcie, w jakim ostatecznie wszedł do dystrybucji, nie ma co przesadnie rozdzierać szat nad straconą szansą.
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  Z filmu wyjęte:Nie masz na charakteryzatora? Spokojnie, jest jeszcze kiełbasa od cioci Bożenki

  Jarosław Loretz

  
  

  
  Tak to już jest, że przy braku funduszy trzeba łatać filmową produkcję czym się da. Niekiedy jednak to czym się da zaczyna zakrawać na absurd
[image: ]
Dzisiejszy kadr przedstawia wnętrze dłoni, na której charakteryzator z Biedronki dla filmowców wykonał piętno w kształcie kobry przy użyciu najprawdopodobniej zwykłej, chamskiej kiełbasy, którą wyciągnął wcześniej z kanapki wypatrzonej u kogoś z ekipy realizacyjnej. Nie powiem, idea ciekawa, a i wykonanie niczego sobie, ale nadal  na wypalone w skórze piętno niezbyt to wygląda
Kiełbaskowy wąż pochodzi z dość już sędziwego filmu, nakręconego w 1975 roku. Chodzi o The Dead Dont Die, czyli Martwi nie umierają. Obraz, powstały według scenariusza Roberta Blocha, autora m.in. powieści Psychoza, powstał z myślą o rynku telewizyjnym. Co jednak ciekawe  mimo wyczuwalnie niewielkiego budżetu niektóre sceny zrealizowano z zaskakującym rozmachem, żeby wymienić choćby bogaty ruch uliczny lat 30. XX wieku. Bo  dość nietypowo jak na tanie filmy  akcja opowieści została osadzona w okresie międzywojennym i w zasadzie trudno się przyczepić do jakości realizacji. Oczywiście poza tym nieszczęsnym piętnem.
Do więzienia przybywa urlopowany marynarz, chcąc się pożegnać z idącym na elektryczne krzesło bratem skazanym za zamordowanie własnej żony. Przyrzeka mu znalezienie rzeczywistego mordercy. Śledztwo zaczyna od wizyty u szefa maratonów tanecznych (Ray Milland), u którego brat wygrał  z żoną, zaraz potem znalezioną martwą  1500 dolarów. Wkrótce potem zaczepia go tajemnicza kobieta, doradzająca wyjazd z miasta w celach zdrowotnych. Bohater jest jednak uparty, szczególnie że ujrzał na ulicy swojego brata, tak jakby ten wcale nie został usmażony na krześle. Próbując go dogonić trafia do sklepiku, w którym w trakcie bójki niechcący zabija właściciela. Kłopot w tym, że niewiele później okazuje się, że sklepikarz wciąż żyje, aczkolwiek trochę przypomina zombie  ale w tym starszym, pierwotnym znaczeniu, związanym z voodoo. Gdy zaś znów u bohatera pojawia się wspomniana kobieta, sprawa zaczyna się gmatwać, nieznajoma twierdzi bowiem, że została zgilotynowana podczas rewolucji francuskiej i od tego czasu jest we władzy pewnego kapłana voodoo, będąc w zasadzie chodzącym trupem, tylko przypadkiem obdarzonym w miarę wolną wolą. Wyjawia też, że ci, którzy są w jego władzy, mają na dłoni właśnie kiełbasę. Tfu. Znamię.
Film jest z jednej strony dość męczący  głównie ze względu na ciemne zdjęcia i niezbyt wyraźne dialogi, ale ma na tyle nietuzinkową fabułę, interesująco się gmatwającą pod koniec, że jego seans będzie mimo wszystko interesującym doświadczeniem dla miłośników nieco starszej, mniej szablonowej grozy.
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  Z filmu wyjęte:Władek, dorzuć jakiś futurystyczny gadżet!

  Jarosław Loretz

  
  

  
  Twórcy filmów pornograficznych też od czasu do czasu próbują nakręcić coś z gatunku science fiction, ale mają o tyle trudniej, że w ich przypadku słowo budżet jest Złotym Graalem zza siedmiu mórz. Innymi słowy  nikt w branży już nie pamięta, co to za zwierzę.
[image: ]
Filmy pornograficzne rządzą się własnymi prawami. Mają praktycznie zerową fabułę, niemal nieistniejące dialogi i no, dużo ciał, które łączą się z innymi ciałami w najdziwniejszych konfiguracjach. Nikt sobie w nich nie zaprząta głowy dziwactwami w rodzaju intrygi, kostiumów czy gry aktorskiej, aczkolwiek od czasu do czasu przytrafia się szaleniec z ambicjami  zupełnie zbędnymi w tej branży (przynajmniej według większości twórców zaangażowanych w kino sapane)  i robi pornosa tak, jak się robi każdy inny film. No, prawie. Nadal trudno mówić o skomplikowanej fabule i oscarowych kreacjach, ale historia niekiedy przypomina z grubsza romans czy dramat, w rozbuchanej wersji  osadzony w którejś z mniej lub bardziej słusznie minionych epok. Zdarzają się jednak i absolutne rodzynki, czyli pornosy fantasy oraz science fiction, te ostatnie naturalnie z praktycznie zerowym wkładem science. Że choćby wspomnę o zasłużonej już dla gatunku serii Sex Trek.
Jednym z reżyserów, którym odbiło na tyle, że zabrali się za kręcenie pornosa SF, jest niejaki Nick Orleans. To reżyser o tyle ciekawy, że nakręcił w swojej karierze symboliczne 69 filmów, a zadebiutował powstałym w 1993 roku filmem Virtual Sex, czyli po naszemu Wirtualny seks. Fabuła tej produkcji jest prościutka. Żeby zostawiona w domu żona się nie nudziła, wyjeżdżający w kilkutygodniową delegację mąż zostawia jej maszynkę do seksu w wirtualnej rzeczywistości. Wystarczy założyć podłączone do urządzenia okulary i już można odczuwać doznania płynące z fantazji. Naturalnie kobieta wykorzystuje kolejne propozycje programu komputerowego (seks z facetem, ślubna orgietka z udziałem kumpeli, doznania seksualne w ciele mężczyzny), ale i sam program  dość samodzielny, wszak to technologiczna przyszłość i sztuczna inteligencja jest niemal wszędzie  przybiera ludzką postać i współżyje z równie ludzką SI zawiadującą domem. Co jest o tyle fascynujące, że jedna z SI uznała za zasadne pokazać się jako umięśniony facet dokręcający oporną śrubę na metalowym słupku. Powoli, w pocie czoła, i w skórzanym, ażurowym wdzianku.
Najciekawsza w tym wszystkim jest scenografia. Otóż to, co widać na załączonym zdjęciu, to panel sterowania domową sztuczną inteligencją. Ma ona nawet swoje imię: Athena 2001. I niby nic w tym szokującego, w końcu panel, jak panel, i nazwa, jak nazwa. Myślę jednak, że melomani od razu zauważyli, co przedstawia obrazek. Otóż jest to plastikowa wkładka pudełka do płyt CD i DVD. Na tej części kładzie się płytę, tyle że ząbki, które normalnie trzymałyby środek płyty, wycięto i zastąpiono czerwonym światełkiem.
Oczywiście w normalnym filmie sytuacja taka oznaczałaby, że mam do czynienia z dziadowską scenografią, ale że to zwyczajny pornos, to nie ma co rozdzierać szat. Nadal jednak scena niezamierzenie bawi.
Za tydzień jeszcze jeden kadr z tego pociesznego filmu
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  Z filmu wyjęte:Czerpiąc radość z VR

  Jarosław Loretz

  
  

  
  Jak tylko ktoś w końcu skonstruuje urządzenie umożliwiające odczuwanie wirtualnej rzeczywistości wszystkimi zmysłami, nastąpią złote lata branży pornograficznej. Póki co wielu  z jednej i z drugiej strony szkła  może tylko o tym marzyć.
[image: ]
Jak nadmieniłem w zeszłym tygodniu, dzisiaj drugi kadr z uroczo kiczowatego pornosa o wszystko mówiącym tytule: Virtual Sex. Ponieważ fabułę i scenografię pokrótce wówczas opisałem, pozostaje mi jedynie dorzucić dwa słowa o zamieszczonym wyżej obrazku.
Otóż widzimy na zdjęciu siekacze To jest  chciałem powiedzieć  nieco pulchną na twarzy damę, która zażywa cielesnego szczęścia w wirtualnej rzeczywistości. Nie, nie mam na myśli wizyty w ustronnym miejscu po szesnastogodzinnej podróży autobusem z zepsutą toaletą. Owe doznania  nie bójmy się użyć tego słowa  seksualnej natury zapewniają jej okulary podłączone kablem do skrzyneczki mieszczącej serce malutkiego komputera. Okulary te emitują obraz na siatkówkę oka i No właśnie. Jeśli uważniej spojrzeć, możemy zauważyć, że eksplorująca tajniki elektronicznego seksu kobieta ma jak najbardziej zamknięte oczy. Jak więc w tej sytuacji wirtualna rzeczywistość miałaby działać? Otóż to. Wcale.
Zdaje się po prostu, że nikt nie wytłumaczył aktorce, że wzniesienia to może i powinna przeżywać, ale  w odróżnieniu od klasycznych pornosów  oczu bynajmniej zamykać nie należy, bo w ten sposób odcina się od zapewnianych przez sztuczną inteligencję bodźców. Oczywiście, wiem, dziwny jestem, że oglądając film dla dorosłych mam ochotę patrzeć, co się dzieje z oczami aktorki, zamiast skupić się na tym, co istotne, ale tak to już jest, gdy nie dbają o detale i puszczają do dystrybucji film z jawnymi potknięciami logicznymi.
No ale  jak już wspomniałem  to pornos bez zauważalnych ambicji, więc kto by się tam przejmował
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  Z filmu wyjęte:Gwiazdy mam na oczach

  Jarosław Loretz

  
  

  
  Myśleliście, że The Asylum już niczym nie zdoła zaskoczyć widza? No więc najwyraźniej ktoś w wytwórni rzucił potrzymajcie mi piwo. I wuala.
[image: ]
Z okazji dwieście pięćdziesiątego odcinka proponuję dziś jubileuszowy kadr, należący do niekończącego się cyklu co jeszcze może być żywym trupem. Otóż wytwórnia The Asylum naprawdę się postarała i tym razem zaserwowała widzom zombie-rozgwiazdy. Tak jest. Zeszli na dno i sięgnęli po stworzenie, które no, chyba w zasadzie jest jednym z ostatnich, które można by uznać za jakiekolwiek zagrożenie w czasie zombie apokalipsy. Zwłaszcza na suchym lądzie. Dziwne, że przeskoczono etap zombie-ślimaków, choć sądzę, że ktoś prędzej czy później schyli się również i po nie.
Film, w którym można poczuć dreszcz grozy na widok ataku morderczych rozgwiazd (no wiecie, siódme poty, przyspieszone bicie serca i takie tam), to nakręcone w 2021 roku Aquarium of the Dead, czyli Akwarium żywych trupów. Ponieważ nie jest to opowieść nakręcona śmiertelnie serio  a przynajmniej mam taką cichą nadzieję  fabuła tego kuriozum jest dość absurdalna. W wyniku intrygi bardziej udanej niż pierwotnie zostało to zaplanowane, w poczet której wchodziło podrzucenie trefnego leku lekarce, ożywiona po zawale serca ośmiornica wpada w morderczy szał i  jako zombie  zaczyna zarażać inne zwierzęta. Wśród nich są rekiny, które ochoczo rozbijają ścianę akwarium i klapią potem płetwami po podłodze, przesuwając się po korytarzach i szukając ofiar. Po omacku, bo z powodu wirusa  i bycia trupem  oczy mają pokryte bielmem. Obok nich człapią zaś foki, morsy, krokodyle i no rozgwiazdy. Które nie człapią, a powiedzmy, że eee złowieszczo leżą. No i są jeszcze kraby. Też mordercze. A ponieważ zaraz po pęknięciu szyby akwarium system zatrzasnął wszystkie wejścia, przeżyć próbuje kilka osób z personelu oraz cwany polityk, który zaaranżował całą chryję z lekiem, żeby zdyskredytować dyrekcję, zamknąć przybytek i sprzedać teren zapewne jakiemuś deweloperowi, który dodatkowo wyrazi wdzięczność tłustą kopertą  tyle że przeliczył się z efektem.
Nie ma co ukrywać  film jest po prostu głupi. Choć  jak już nadmieniłem  było to działanie świadome. Trudno bowiem wyobrazić sobie, by ktoś serio założył, że taka nieszybka, nieskoczna rozgwiazda może komukolwiek zdołać wyrządzić krzywdę. Trudno też uwierzyć, żeby tylko przez niedopatrzenie zaserwowano boczne wejście do stojącego na lądzie budynku przez nadbudówkę zacumowanego w porcie statku. Ogólnie więc seans  naturalnie przy odpowiednim nastawieniu, być może wzmocnionym produktami fermentacji  można uznać za interesujące doświadczenie, zwłaszcza że aktorzy rzeczywiście starają się dawać z siebie wszystko i kreują rozpoznawalne role.
No ale mimo wszystko  zombie-rozgwiazdy? Serio?
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  Z filmu wyjęte:Rękodzieło

  Jarosław Loretz

  
  

  
  Tradycyjne narzędzia mordu, święte figurki i inne wyroby lokalnego rzemiosła dawnych lat zawsze cieszą się w egzotycznych krajach dużą popularnością wśród turystów. No ale jest jeszcze rybka.
[image: ]
Dzisiaj proponuję kadr z rodzaju krotochwilnych  mianowicie drewnianą, malowaną rybkę, której z pyszczka wystaje końcówka męskiego (ludzkiego) przyrodzenia. Nie odważę się nawet zgadywać, do czego ów przedmiot mógł służyć (oczywiście, jedno zastosowanie narzuca się wręcz nachalnie, ale cicho sza), i jak dużo wariantów oferowali lokalni rzeźbiarze czy po prostu stolarze, trzeba jednak przyznać, że raczej nieczęsto coś takiego można znaleźć na stoisku ze starzyzną podczas zagranicznych wojaży.
Kadr pochodzi z goszczącego już na łamach niniejszego cyklu film Ghost House, czyli Dom duchów. Ponieważ już uprzednio opisałem fabułę, dodam tylko, że bohaterowie opowieści docenili jak widać rzadkość przedmiotu, choć nie zdecydowali się na jego zakup. Zgaduję, że z jednej strony cena mogła być zaporowa, z drugiej zaś nie do końca wiadomo, co zrobić z taką rybą. Postawić w salonie? I chować podczas wizyt dzieci oraz co bardziej pruderyjnych ciotek? Bo zwykłe używanie raczej by nie wchodziło w grę. W końcu to zabytek, który przeszedł przez nie wiadomo ile osób. Ma się rozumieć rąk tych osób.
Tak na marginesie  polecam też dziabaki w tle. Ich ostrza wręcz krzyczą: może nie załatwię cię jednym ciosem, ale tężec masz murowany!
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  Z filmu wyjęte:Zakupy w czasach kryzysu

  Jarosław Loretz

  
  

  
  Gdyby  odpukać w niemalowane  nadeszła jakaś globalna katastrofa i ludzie rzucili się do sklepów wykupywać wszystko, a nie tylko cukier i papier toaletowy, co by nam zostało na półkach z pożywienia? No cóż, filmowcy mają w tej materii dziwne wyobrażenia
[image: ]
Na dzisiejszym kadrze  a w zasadzie dwóch  mamy unaocznione zakupy w realiach postapo. Cywilizacja dostała kopa między nogi i pełza z ręką w promieniejącym bólem kroczu, a w tym czasie ludzie rzucili się grabić supermarkety, wynosząc wszystko, co tylko podwyższy szansę przeżycia w świecie, w którym o żywność będzie trudno  zwłaszcza tym, którzy nie mają własnego ogródka. Do jednego z takich ogołoconych sklepów wpada grupka młodzieży, żeby zerknąć, czy nie da się znaleźć czegoś jadalnego i zastają właśnie to, co widać na obu kadrach. Czyli mieszankę różnych chrupków, chipsów oraz ciasteczek, które nie dość, że pewnie zniknęłyby w drugiej, góra trzeciej kolejności (mogą być długo przechowywane, mają lekkie opakowania i są wbrew pozorom całkiem pożywne), to jeszcze leżą wszystkie zwalone na jeden regalik, mimo że pochodzą z rozmaitych parafii. Co najpewniej oznacza, że scenarzysta przeszedł się z koszykiem po ekipie, żebrząc o wrzucenie zachomikowanych na drugie śniadanie snacków. Co kto miał, to dał, a że każdy kupował w innym sklepie
I teraz uwaga  film, z którego pochodzi ten kadr, kosztował 34 miliony dolarów. I wszystko, na co za tę kwotę było stać twórców, to naręcze chipsów. Bo poza tym regalikiem, i to stojącym na ogólnym widoku, w sklepie nie ma praktycznie nic poza półkami.
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Wspomniana produkcja to The Darkest Minds, puszczone swego czasu do naszych kin jako Mroczne umysły. Film powstał w 2018 roku i jest ekranizacją powieści Alexandry Bracken, z tak modnego wciąż nurtu młodzieżowych antyutopii. Co jest wręcz regułą dla tegoż nurtu, historia nie grzeszy mądrością. Z nieznanej przyczyny wszystkie dzieci na świecie (do 18 roku życia) nabywają zdolności paranormalnych. Dziewięćdziesiąt procent umiera w trakcie przemiany, a ci, co przeżyją, dzielą się na pięć kolorystycznych klas, wyznaczanych według błysku w oku podczas używania zdolności. Są więc zieloni (znacznie podwyższona inteligencja), niebiescy (telekinetycy), żółci (manipulacje elektrycznością), czerwoni (pirokinetycy) i pomarańczowi (z grubsza telepaci). Z pomocą łowców rząd wyłapuje WSZYSTKIE dzieci (spokojnie, chyba tylko w USA) i zamyka je w obozach, gdzie pomarańczowe są z miejsca likwidowane, czerwone ściśle trzymane na uwięzi i tresowane jako broń, a reszta zapędzona do roboty.
Główna bohaterka oczywiście jest pomarańczowa, ale że zdążyła wpłynąć na umysł lekarza, udało jej się uzyskać kwalifikację na niebieską, dzięki czemu przez kolejnych SZEŚĆ LAT pobytu w obozie SZYJE BUTY. Boć to najlepsze, jakie można sobie wyobrazić, wykorzystanie potencjału telekinetyków. Zieloni geniusze robią zresztą podobnie pożyteczne społecznie prace  i chyba dobrze, bo scenarzyście (a mam wrażenie, że i autorce powieści) absolutnie nie starczyło wyobraźni, żeby w sposób wiarygodny pokazać nadprzyrodzony geniusz dzieci z podwyższonym IQ. W pewnym momencie zdemaskowana bohaterka musi uciekać, trafiając po drodze na wspomniany na początku sklep i siedzącą w jego pobliżu grupkę niewyłapanych przez rząd dzieciaków.
Film jest zbudowany niemal wyłącznie z klisz, posiada wątpliwą budowę świata (od chwili przemiany nie rodzą się dzieci?) i denerwuje niesamowicie prymitywnymi zagrywkami (żeby było wiadomo, kto ma jakie moce, postaci chodzą albo we wdziankach danego koloru, albo mają pod kolor gumowe rękawiczki). Do tego połowa postaci niczemu konkretnemu nie służy, a podwyższoną inteligencję trzeba brać na wiarę. Pod koniec zaś następuje obowiązkowy fabularny twist, o którym z przyzwoitości się nie wypowiem. Szczerze powiedziawszy  dopiero na tle filmów typu Mroczne umysły można się przekonać, jak wybitnymi dziełami nurtu młodzieżowych postapo były Igrzyska śmierci czy Więzień labiryntu"
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  Komiksy


  Recenzje


  Wyszczekany superbohater

  Maciej Jasiński

  Dav Pilkey Dogman #5: Władca pcheł, Dav Pilkey Dogman #7: Komu bije dzban
  

  
  Dog Man to superbohater, który powstał z połączenia dwóch zwyczajnych komiksowych postaci: gliniarza oraz jego policyjnego psa. Wskutek wybuchu odnieśli oni tak poważne obrażenia, że lekarze nie mieli innego wyjścia  połączyli jedyne zdrowe organy psa i człowieka, tworząc w ten sposób Dog Mana. Co prawda nie gada, biega jak oszalały za piłką i wiewiórką ale jednocześnie to wzorowy stróż prawa, który dodatkowo przywdziewa nocą maskę i pelerynę, by zamienić się w superbohatera Kapitana Hau.
Ekstrakt: 80%
[image: Dogman #5: Władca pcheł]
Dog Man jak każdy typowy komiksowy superbohater musi mieć swoich przeciwników. Głównym z nich jest Kot Pet, który stworzył także swojego małego klona, mającego w założeniu pomagać mu w realizacji przestępczych planów. Jednak mały Pecik okazuje się kociakiem o czystym sercu, który wpłynie pozytywnie na przemianę Peta. Zestaw zbrodniarzy uzupełnia gang w składzie: Prosiaczek, Bób i Bolo, a także działający solo Doktor Szumowinko. Dog Man ma więc ręce pełne roboty, na szczęście może liczyć na swych pomocników: Pecika (nad którym sprawuje opiekę, gdy Pet przebywa w więzieniu) oraz robota 80-HD.
Dav Pilkey stworzył komiks pełen różnych popkulturowych odniesień. Są tu schematy znane z komiksów superbohaterskich, ale także np. walki gigantycznych robotów w stylu starych komiksów z Godzillą. Jest to jednak bardzo umiejętnie poskładane z tych klocków, a historie są pełne zwrotów akcji i humoru.
Ekstrakt: 90%
[image: Dogman #7: Komu bije dzban]
Nie brakuje jednak też fragmentów, które młodemu czytelnikowi przekażą sporo informacji na temat życia i relacji międzyludzkich. Okazuje się, że Pet nie jest po prostu z natury zły. Jego złość na świat ma podłoże związane z jego dzieciństwem i osobą ojca. Dlatego Pecik będzie starał się odbudować relacje z dziadkiem. Przekona się jednak, że świat to straszne miejsce, pełne błota i porośnięte chwastami. Jest jednak nadzieja, że można go zmienić, a blasku dodać może mu obecność bliskiej i kochanej osoby.
Te albumy to jednak nie tylko komiksowe plansze. Co kilkadziesiąt stron czytelnicy mogą znaleźć przerywniki, umożliwiające poprzez szybkie przewracanie kartek, stworzenie czegoś na kształt animacji. Każdy z albumów uzupełnia też poradnik wyjaśniający, w jaki sposób narysować bohaterów tego komiksu.
Kolejne tomy przygód Dog Mana są jeszcze lepsze niż poprzednie. Historie są bardziej rozbudowane, a Dav Pilkey znakomicie wykorzystuje wymyślonych wcześniej bohaterów i ich charaktery. Tworzy dzięki temu historie pełne akcji, niezwykle zabawne i zwariowane, a przy tym naprawdę mądre. Trudna sztuka, a jemu udało się to znakomicie.
Plusy:
	zwariowane historie pełne humoru
	liczne grono łotrów, z którymi musi walczyć Dog Man
	kilka wzruszających scen






Tytuł: Dogman #5: Władca pcheł
Scenariusz: Dav Pilkey
Data wydania: 17 lipca 2019
Rysunki: Dav Pilkey
Przekład: Stanisław Kroszczyński
Wydawca:  Jaguar
Cykl: Dogman
ISBN: 9788376867915
Format: 256s. 135x200mm
Cena: 27,90
Gatunek: humor / satyra
Zobacz w: Kulturowskazie
Ekstrakt: 80%

Tytuł: Dogman #7: Komu bije dzban
Scenariusz: Dav Pilkey
Data wydania: 27 maja 2020
Rysunki: Dav Pilkey
Przekład: Stanisław Kroszczyński
Wydawca:  Jaguar
Cykl: Dogman
ISBN: 9788376868844
Format: 240s. 135x200mm
Cena: 29,90
Gatunek: humor / satyra
Zobacz w: Kulturowskazie
Ekstrakt: 90%
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  Nowe Gotham

  Marcin Knyszyński

  Katana Collins, Matteo Scalera Batman Biały Rycerz przedstawia Harley Quinn
  

  
  Alternatywny mini-świat DC stworzony przez Seana Murphyego w ramach inicjatywy DC Black Label rozrasta się coraz bardziej. Wzięli się za niego nowi twórcy  zarówno scenarzystka i rysownik. Przed miesiącem otrzymaliśmy najnowszy komiks Myrphyverse  znajdziemy w nim całkiem ciekawą, historię poboczną.
[image: Batman Biały Rycerz przedstawia Harley Quinn]
Tym razem Sean Murphy stoi tylko za szeroko pojętym doradztwem fabularnym i kilkoma okładkami. Scenariusz do wszystkich sześciu części Batman. Biały rycerz przedstawia Harley Quinn napisała jego żona, Katana Collins, a wszystko to narysował Matteo Scalera  tak bardzo w stylu Murphyego, że niemal nie do odróżnienia. Główną bohaterką komiksu jest Harley Quinn, ta oryginalna, rozpoczynająca kiedyś karierę w stroju arlekina, a nie ta druga, ubrana trochę inaczej (tak, w Murphyverse, są dwie Harley, choć ta druga nosi już inną, dość znamienną ksywę  Neo-Joker).
Od wydarzeń Batman. Klątwa białego rycerza minęły już dwa lata. Joker nie żyje, zabity z ręki samej Harley Quinn. Neo-Joker zapadła się pod ziemię i nie wyściubia nosa  zresztą całe przestępcze podziemie Gotham nie daje znaków życia. Może dlatego, że nie istnieje, zlikwidowane przez Azraela  Gotham stało się miastem o znikomym poziomie przestępczości. Batman ujawnił swoją tożsamość i siedzi w więzieniu, przekonany, że teraz właśnie sprawiedliwości staje się ostatecznie zadość. Trudno mi trochę zaakceptować i zwyczajnie uwierzyć w wizję Murphyego i Collins, takie rzeczy to chyba tylko w komiksach  no ale taka jest, bierzemy to za dobrą monetę, albo możemy od razu przestać czytać.
Harley Quinn tęskni za Jackiem Napierem (nie Jokerem, nie wolno go tak nazywać, to była tylko jego druga, wykrzywiona osobowość, która odeszła razem z Jackiem!), wychowuje dwójkę dzieci (których ojcem jest oczywiście Joker wróć, Jack) i opiekuje się dwiema milusińskimi hienami, wobec których żywi więcej rodzicielskich uczuć, niż wobec własnych potomków. Życie samotnej matki uwiera  wraca tęsknota za ciągłą adrenaliną, jakże wszechobecną w czasach jej burzliwego romansu z Jackiem. Jest okazja posmakować jej ponownie  policja Gotham ściga niejakiego Producenta, nowego mistrza zbrodni, który rękami tajemniczej zabójczyni (ochrzczonej na szybko Gwiazdką) zabija starych, emerytowanych aktorów, będących u szczytu sławy grubo ponad półwiecze temu. Harley jako profesjonalna profilerka morderców i psycholog sądowy, zostaje wciągnięta w śledztwo i razem z nowym kolegą, dziwacznym i ekscentrycznym agentem FBI, Hectorem Quimbym, zaczynają rozwiązywać kryminalną zagadkę.
Bo tym w pierwszej kolejności jest Batman. Mroczny rycerz przedstawia Harley Quinn. Zagadka jest nietrudna, ale zgrabnie wyłożona czytelnikowi, tropy czasem mylą, choć szybko wyprowadzają na główny szlak, jakby z obawy, że same zgubią drogę. Głównych złych poznajemy bardzo szybko  bardziej niż to kim są, ważne jest, dlaczego robią, to co robią. Trzeba jednak przyznać, że ani ich kreacje ani motywacje nie wytrzymują konkurencji ze starymi, dobrymi przestępcami Gotham  kto wie, być może małżeństwo Murphych i ich znajomi zapełnią kiedyś swój świat godnymi następcami Pingwina, Szalonego Kapelusznika czy nawet Killer Croca. Na razie dajmy im kredyt zaufania  jest poprawnie, choć nie jest znakomicie.
Gdzieś w tle, na drugim planie kryminalnej intrygi, mamy kilka innych ciekawych rzeczy. Po pierwsze całkiem udane (choć dla ortodoksów DC Comics niedopuszczalne) opowiedzenie na nowo historii związku Harley i Jokera. Znowu wróć  Harleen i Jacka. Katana Collins mocno podkreślała w swych wypowiedziach, że jej najważniejszym celem było odrzucenie starej tradycji zapoczątkowanej serialem animowanym z lat dziewięćdziesiątych, wedle której Harley i Joker nie mają właściwie swych normalnych alter ego, tylko te szalone, zwyrodniałe niczym uśmiech klauna-zabójcy. Odrzuciła nawet tę późniejszą, oficjalną wykładnię, wedle której Harleen Quinzel zakochała się w swym pacjencie z Arkham (patrz: Harleen Stepana Šejića). Nie  Harleen i Jack spotkali się w knajpie, zakochali się w sobie i dopiero potem wszystko się popsuło. Oto dwójka przygniecionych przez życie młodych ludzi, a nie psychicznie chore bestie z pomalowanymi twarzami.
Taka kreacja Harleen miała z założenia ją urealnić i uczłowieczyć. Katana Collins i Matteo Scalera nie idą jednak aż tak daleko jak Kami Garcia w wydanym niedawno komiksie Joker/Harley. Zabójczy umysł  nie odpływają od mainstreamu aż tak mocno. Mamy tu nadal bardzo umowne podejście do kreacji postaci i całego świata, porzucające skrajny realizm jak u Garcii. Jest to zasługą zarówno Collins jak i Scalery  włoski rysownik odrobił lekcje bezbłędnie i naprawdę przy pobieżnym przeglądaniu wszystkich trzech komiksów Murphyverse bardzo trudno odróżnić jego prace od tych Murphyego. Nie jestem pewien czy to dobrze  oceńcie sami.
Bardzo fajnie rozpisana jest również wzajemna relacja Batmana (znanego już całemu światu jako Bruce Wayne) i Harley. Nietoperz siedzący za kratami traktuje naszą bohaterkę niczym nowego Robina lub nową Oracle  a Harley, wysportowana akrobatka i wyszkolona w walce wręcz śledcza, jakby wyjęta z serialowego Mindhuntera, mogłaby z powodzeniem pełnić obie role. No dobrze, do brzegu zatem. Murphyverse lubię, czekam na kolejne komiksy i sam już nie wiem, czy chciałbym, aby ta inicjatywa trzymała się pewnych, wydawać by się mogło nienaruszalnych prawd z mainstreamu. A może niech je obala, bezpardonowo jak do tej pory, a my zobaczymy co z tego wyjdzie  wszak jest całkowicie odseparowanym od głównej ciągłości elseworldem.




Tytuł: Batman Biały Rycerz przedstawia Harley Quinn
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Wydawca:  Egmont
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  Wszechświat w myślach i dłoniach

  Paweł Ciołkiewicz

  Wiliam Augel Młody Leonardo
  

  
  Młody Leonardo to adresowany do najmłodszych świetny komiks ukazujący fascynujące życie Leonarda da Vinci. Nie ma to, co zrozumiałe, skomplikowanych wywodów na temat renesansowego wynalazcy, naukowca i artysty. Zamiast tego otrzymujemy utrzymane w konwencji komiksu dziecięcego zabawne jednoplanszówki z młodym geniuszem w roli głównej.
Ekstrakt: 90%
[image: Młody Leonardo]
Obserwujemy jak młody Leonardo przechadza się ulicami piętnastowiecznej Florencji i przeżywa przygody typowe dla dzieciaka. No, może nie do końca typowe, bo chłopak już jako dziecko przejawia wyraźne skłonności do bycia geniuszem. Podpatruje przyrodę i wymyśla przyrządy, które mają ułatwiać ludziom życie i umożliwiać rzeczy dotąd dla rodzaju ludzkiego niedostępne. Na przykład latanie. Leonardo wytrwale buduje kolejne wersje skrzydeł, wzorując się na skrzydłach, które wymyśliła przyroda. Swoje wynalazki od razu testuje, co nie zawsze kończy się dla niego dobrze (nie próbujcie tego w domu).
Jak na dziecko przystało jest ciekawy świata. W jego przypadku ta ciekawość nie skończyła się rzecz jasna wraz z dzieciństwem. Nieustannie i wytrwale szukał odpowiedzi na nurtujące go pytania. Jak powstają wyroby z gliny? Jak malarze tworzą swoje obrazy? Z czego pozyskują farby? Jak rysować różne przedmioty, by rysunki odwzorowywały rzeczywistość? Jak znajomość ludzkiej i zwierzęcej anatomii może pomóc w rozwijaniu technik malarskich? Ta ciekawość i skłonność do dzielenia włosa na czworo sprawiała, że jego relacje z rówieśnikami nie należały do najlepszych. Zresztą dorośli również nie zawsze odnosili się do jego pomysłów ze zrozumieniem.
William Augel przedstawia w swoim komiksie życie młodego Leonarda w bardzo lekki i dostosowany do dziecięcej wrażliwości sposób. Krótkie, zazwyczaj jednoplanszowe historyjki są zabawne i pomysłowe. Powracający co jakiś czas motyw budowy skrzydeł i ich testowania stanowi swoisty refren, podkreślający to, jak ważna jest determinacja i wytrwałość. Kolejne porażki nie tylko nie zniechęcają młodego wynalazcy, ale wręcz napędzają go do działania. Pomiędzy planszami znalazło się również miejsce na garść inspirujących cytatów Loenarda. Na końcu umieszczony został dodatek w postaci kilku faktów historycznych oraz zagadek dla młodych czytelników. Wszystko to zostało przedstawione w bardzo atrakcyjny wizualnie sposób. Cartoonowe rysunki, łagodne pastelowe barwy oraz dodatkowe efekty specjalne i ornamenty tworzą miłą dla oka całość. Mnóstwo tu oczywiście rysunkowych nawiązań do projektów oraz dzieł genialnego Florentczyka. Całość jest bez wątpienia warta polecenia, bo autorowi udało się nie tylko stworzyć fajny i zabawny komiks dla dzieci, ale również pokazać, że tak naprawdę geniusz drzemie w każdym ciekawym świata dziecku. Warto zatem ten komiks swoim pociechom podsuwać, a później zachęcać do kreatywności. No i oczywiście trzeba mieć później maluchy na oku, żeby nie potraktowały niektórych scenek zbyt dosłownie
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  I dlatego chodzenie na terapię to dobry pomysł

  Agata Włodarczyk

  Adrian Tomine Niedoskonałości (wyd.2)
  

  
  Po dziesięciu latach Kultura Gniewu wznowiła Niedoskonałości Adriana Tominego, opowieść o neurotycznym, marudnym, nieposiadającym wglądu we własne emocje trzydziestolatku, przeżywającym kryzys na więcej niż jednym polu. Skądinąd, doskonale narysowaną i napisaną.
Ekstrakt: 100%
[image: Niedoskonałości (wyd.2)]
Ben Tanaka sądzi, że ma idealne życie  prowadzi kino studyjne i ma ładną dziewczynę, Miko. Do szczęścia brakuje mu tylko tego, żeby zachowywała się jak na grzeczną, amerykańską Azjatkę przystało, zamiast angażować się w dziwaczne, niezrozumiałe festiwale quasi-artystycznych filmów. Zupełnie nie rozumie, dlaczego jego partnerkę tak bardzo irytuje, gdy wyraża swoje opinie na temat bezsensownych przedsięwzięć, w których brała udział. Równie mocno konfunduje Bena jej złość, gdy znajduje jego stare płyty z lesbijską pornografią z białymi aktorkami. Przecież to tylko fantazja, prawda? A ta nowozatrudniona dziewczyna, Autumn, spełniająca wszelkie wymagania idealnej Amerykanki, wcale a wcale Bena nie rusza, podobnie jak docinki jego przyjaciółki, Alice. A potem, nagle, Miko wyjeżdża do Nowego Jorku na staż i wszystko się sypie.
Tomine określany jest często jako mistrz prostych, przyziemnych historii, takich o zwykłych ludziach, mających swoje zalety, wady, a przede wszystkim kompleksy. Czytając Niedoskonałości, moglibyśmy do tej listy dodać również swoje neurozy oraz tkwienia w samotności  i trudno byłoby powiedzieć, że ukazał je przeciętnie. Rzeczywiście, jego pracę czyta się jak wycinek z życia, kolejne kadry wypełniają rozmowy i quasi-rozmowy (gdzie postacie mówią, ale się nie słuchają), jakich doświadczamy codziennie. Czytamy o byciu niezrozumianym, unikaniu emocjonalnego zaangażowania oraz głębokim oporze przeciw zmianie aktualnego status quo. To wręcz niesamowite, że na tak niewielkiej liczbie stron znalazło się tyle istotnych społecznie zagadnień.
Przedstawianie tak wielu problemów ma istotną konsekwencję  Bena Tanaki żadną miarą nie da się lubić, niezależnie od tego, jakbyśmy próbowali. W pewnym momencie lektury zaczynamy wręcz zadawać sobie dość istotne pytanie: dlaczego Miko wciąż jest jego dziewczyną? Dlaczego Alice wciąż się z nim przyjaźni? Czemu nie zauważył, że potrzebuje interwencji kryzysowej, bo zdecydowanie coś mu nie działa w sferze emocjonalno-psychologicznej? Z każdą kolejną stroną Ben pogrąża się coraz bardziej  zaczyna się od marudzenia na rzeczy, których nie rozumie, aby skończyć na nieprzemyślanych, agresywnych komentarzach. Kiedy docieramy do końca Niedoskonałości, naprawdę możemy poczuć ogromne pragnienie zaciągnięcia go do terapeuty, natychmiast.
Z neurozą Bena doskonale współgrają równe, prostokątne kadry zapełniające kolejne strony komiksu  dokładne, w większości mające tę samą wielkość, dopracowane, miejscami wręcz surowe. Nie tyle uzupełniają opowiadaną historię, co ją współtworzą  a zastosowane czernie i biele z dużymi kontrastami tylko potęgują nasze wrażenia surowości; faktu, że Ben żyje właściwie w skrajnościach, nie dostrzegając szarości.
Niedoskonałości to naprawdę dobra historia i dobry komiks. Nieoczywisty, niedosłowny, wspaniale pokazujący, jak cudownym wynalazkiem jest terapia i jak złym  niekorzystanie z jej dobrodziejstw.
Plusy:
	spokojna, pełna komentarzy do współczesności historia
	relacja Bena z Alice
	powolne wpadanie w spiralę desperacji
	pokazanie problemów z radzeniem sobie z samotnością


Minusy:
	tego Tanakę to naprawdę chce się udusić
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  Koniec pewnej ery

  Marcin Knyszyński

  Mark Bagley, Erik Larsen, David Michelinie, Charles Vess Amazing Spider-Man Epic Collection. Powrót Złowieszczej Szóstki
  

  
  To już piąty tom Amazing Spider-Man. Epic Collection w Polsce. Rozpoczęliśmy Ostatnimi łowami Kravena i dotarliśmy do czasów Erika Larsena, drugiego najważniejszego (po Toddzie McFarlane) rysownika przygód człowieka-pająka ery TM-Semic. Dziś, jak mówi okładka, powraca Złowieszcza Szóstka  ale nie tylko.
Ekstrakt: 70%
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Piąty tom, a tak naprawdę dwudziesty pierwszy. Szesnastu tomów sprzed wspomnianych Ostatnich łowów nie ma na naszym rynku  ba, w Stanach wyszło tylko dziewięć z nich a reszta, w wirtualnej formie, czeka na swoją kolej. Powrót Złowieszczej Szóstki zawiera jeden odcinek specjalny z 1990 roku i siedemnaście zeszytów regularnej serii The Amazing Spider-Man  od numeru 334 z lipca 1990 do jubileuszowego, zamykającego pewien rozdział, 350 z sierpnia 1991 roku. Otwierający najnowszą epicką kolekcję odcinek specjalny jest rzeczywiście  specjalny. Bardzo odmienny od tego co do tej pory było dane nam przeczytać we wszystkich wcześniejszych tomach. Oto Peter i Mary Jane w podróży do Szkocji  na jej północne, deszczowe, spowite mgłą i lekko przerażające wrzosowiska.
Duchy Ziemi napisał i narysował Charles Vess, w Polsce znany z kilku odcinków Sandmana Neila Gaimana. W dość obszernym posłowiu do swego komiksu Vess przyznaje się do wielkiej fascynacji Szkocją, jej historią i folklorem  zesłanie takich nowojorskich mieszczuchów jak Peter i M.J. do przepełnionych magią rejonów Highlands było całkiem niezłym pomysłem. Duchy Ziemi są komiksem z przesłaniem (beton i stal pochłaniają Matkę Ziemię, więc ta się broni wszelkimi dostępnymi środkami), grozą i magią (Dziki Gon pędzi oszalały jak zwykle), a w tym wszystkim nie brakuje oczywiście marvelowskiej akcji  nie przystającej na pierwszy rzut oka do gotyckiej, złowrogiej narracji. Spider-Man jest tu trochę jak Scoobie-Doo  klimat, budowany z początku bardzo konsekwentnie, ulatuje niestety w miarę lektury coraz szybciej. Charles Vess bardzo fajnie rysuje szkockie wzgórza, szkockie knajpy i szkockie demony, ale nie umie rysować ludzi. Trudno zapamiętać i rozróżnić postacie inne niż Peter i Mary, bo Vess ma problemy z konsekwencją w rysowaniu twarzy  jego bohaterowie wyglądają inaczej na każdym kolejnym kadrze. Ostatecznie  Duchy Ziemi to komiks bardzo oryginalny i niecodzienny w porównaniu ze standardowymi przygodami pająka, ale  mimo szczerych chęci  to niestety średniak, zamieszczony w kolekcji chyba tylko z kronikarskiego obowiązku.
A zaraz po nim zaczyna się to, co tygrysy lubią najbardziej. Siedemnaście regularnych odcinków The Amazing Spider-Man  wszystkie napisał David Michelinie (ba, któżby inny?!) a narysował oczywiście spadkobierca Todda McFarlanea, Erik Larsen. Wróć  jeden z epizodów narysował Mark Bagley, czyli facet, który przejmie stery w serii zaraz po odejściu Larsena. Taka mała wprawka, przełamanie lodów. W latach dziewięćdziesiątych prawie wszystkie te odcinki wyszły nakładem TM-Semic  od listopada 1992 do maja 1993. Poprzedni tom zakończył się porażką Venoma  pan Styx zabił symbionta (jak się okaże dziś  jednak nie do końca) a Eddie Brock wylądował w więzieniu. Spider-Man nie może jednak odetchnąć z ulgą  już na początku omawianego dziś tomu Doktor Octopus rozpoczyna werbunek do kolejnej wersji Złowieszczej Szóstki i razem będą wdrażać w życie swe złowieszcze plany.
Naiwna jest trochę ta cała Złowieszcza Szóstka, jej plany i motywacje. Tak jak w komiksach z lat sześćdziesiątych: Zmodyfikujemy satelitę, aby rozsiewał w atmosferze zabójczy toksykant, zdolny wytępić całe życie na Ziemi, jeśli nie oddadzą nam pełnej władzy nad światem!. Doktor Octopus najpierw przez trzy numery zbiera mozolnie ekipę, aby zaatakować dopiero pod koniec  potencjał tej historii wydaje się być nieco zmarnowany. A przecież Złowieszcza Szóstka nie działała razem od 1964 roku! Octopus, Elektro, Mysterio, Sandman (bardzo ciekawa postać, próbująca zejść ze złej drogi), Sęp i Hobgoblin (zastąpił Kravena Myśliwego z wiadomych względów). A po całej aferze z Octopusem i jego pomagierami mamy jeszcze jedenaście odcinków! To jest taki standard Michelinie, czyli czasem pojedyncze a czasem dwu- lub trzyodcinkowe fabuły z jakimś wiodącym motywem  utrata mocy przez Pająka, starcie ze złą korporacją przemycającą nielegalne substancje, powrót Venoma (a jakże  przecież to samograj czytelniczy!), czy wreszcie zadyma z drogocennymi kamieniami, w którą wplątuje się sam Doktor Doom.
Wrogów Spider-Mana jest prawdziwe zatrzęsienie, więc ma naprawdę ręce pełne roboty. A i w życiu osobistym dużo się dzieje. David Michelinie nie zaniedbywał nigdy postaci drugoplanowych  zwłaszcza ciotka May i Mary Jane miały sporo czasu antenowego. Tak samo jest i tutaj  Michelinie kontynuuje historie ukochanego May, któremu nie można ufać; stalkera Mary Jane uparcie dążącego do swych celów; czy wreszcie romansu przyjaciela Petera z Czarną Kotką, która chce się w ten sposób zbliżyć do Pająka. Ci wszyscy wymienieni cywile nie są tylko dodatkiem do postaci Spider-Mana  jak zwykle są fajnie nakreśleni i ciekawi. Michelinie wprowadza też do uniwersum Marvela pewną bardzo znaczącą postać (te odcinki zostały pominięte przez TM-Semic). Poznajemy niejakiego Cletusa Kasadyego, czyli przyszłego Carnagea, współwięźnia Eddiego Brocka. Erik Larsen narysował go niemal jak Jokera  efekt jest dość intrygujący.
Właśnie  Erik Larsen, kontynuator stylu McFarlanea i tak zwany twórca charakterystyczny. Jego sposób na komiks ma kilka cech wspólnych z metodą poprzednika  masywne, splatane sieci pająka; niewiarygodnie wygięte i bardzo niewygodne pozy jakie przyjmuje nie tylko Spider-Man, ale i jego przeciwnicy; Mary Jane i Felicia Hardy (wspomniana Czarna Kotka) jak z rozkładówek czasopism dla dorosłych; nieco karykaturalne i mocno kreskówkowe rysy twarzy. Uwielbiam jego rysunki tak samo jak te McFarlanea  obaj panowie byli esencją The Amazing Spider-Man przełomu lat osiemdziesiątych i dziewięćdziesiątych. Odcinek kończący omawiany dziś zbiór jest ostatnim, jaki Larsen narysował w tej serii  odszedł z niej po numerze 350 z sierpnia 1991 roku. Był to koniec pewnej ery  Larsen, podobnie jak sześciu innych kolegów z wydawnictwa, odeszli z Marvela w 1992 roku, aby uruchomić coś, co teraz wszyscy doskonale znamy jako Image Comics. Narysował (i samodzielnie napisał) jeszcze Powrót Złowieszczej Szóstki, wydany w serii Spider-Man (tak, tej rozpoczętej Tormentem McFarlanea) między styczniem a czerwcem 1992 roku, a potem tyle go widzieli.
Kolejne odcinki The Amazing Spider-Man rysował równie dobrze nam znany Mark Bagley. To on zdominuje kolejny tom epickiej kolekcji, zatytułowany Każdy z każdym, który będziemy mogli przeczytać już w listopadzie. Egmont świetnie trafił z datami publikacji  dwa kolejne grube tomy The Amazing Spider-Man. Epic Collection, zostaną wydane za oceanem już na początku przyszłego roku, zatem w 2023 my również będziemy mieli co czytać.
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  Demony przeszłości kontratakują

  Maciej Jasiński

  Garth Ennis, John McCrea Hitman #3
  

  
  Po pełnym akcji i czarnego humoru drugim tomie, tym razem Garth Ennis i John McCrea stworzyli znacznie poważniejsze historie, w których nie brakuje dramatycznych scen i trudnych wyborów. Tytułowy bohater, Tommy Monaghan, odkryje tajemnice swojej przeszłości, które doprowadzą go do rodzinnego domu i rzucą pewne światło na to, dlaczego jego życie jest tak dziwne i popaprane.
Ekstrakt: 90%
[image: Hitman #3]
Motyw demonów przeszłości dotyczy większości historii składających się na ten album. W tej zatytułowanej Do odważnych świat należy owym demonem jest pewne zdarzenie, do którego doszło, gdy Tommy i jego kumpel Natt byli w wojsku. Otworzyli przypadkowo ogień do sojuszniczych wojsk w Kuwejcie, zabijając trzyosobowy brytyjski patrol. I choć skrzętnie ukryli ciała, a o całej sprawie próbowali zapomnieć, to brytyjska armia upomniała się o nich, postanawiając wyrównać rachunki. W tym celu wysłała do Gotham oddział najlepszych zabójców, jakimi dysponowała, przy których Tommy i Natt to tylko dzieciaki bawiące się bronią. Doprowadzi to do wojny, jakiej w mieście Batmana jeszcze nikt wcześniej nie widział.
Temat wojny jest również obecny w historii Tommy dla zuchwałych. Tym razem Monaghan wraz z kolegami zaciąga się jako najemnik, aby szkolić wojsko Tynady  małego afrykańskiego państwa  i rozprawiać się z buntownikami, którzy wszczynają rewolucję, aby obalić władcę. Jednak jak to zazwyczaj z dyktatorami bywa, nie jest tak prosto i pięknie, jak to pośrednik obiecywał, a pierwsza niesubordynacja kończy się wyrokiem śmierci. Ennis bawi się tu w liczne nawiązania do filmu z Clintem Eastwoodem pt. Złoto dla zuchwałych, więc część żartów i scen będzie zrozumiała tylko dla osób, które go wcześniej widziały.
Te dwie najdłuższe, bo liczące po 120 stron historie, uzupełniają cztery krótsze. Wśród nich jest komiks, w którym Tommy poznaje prawdę na temat swej rodziny i dnia, w którym trafił do sierocińca. Ennis niezwykle umiejętnie pogłębia portret psychologiczny swojego bohatera. Z szalonego i nieobliczalnego zabójcy, przeistacza się on w tym tomie w twardziela z zasadami i wyrzutami sumienia, mającego swoje problemy osobiste. Ta zmiana powoduje, że historie są smutniejsze, bardziej nostalgiczne, a przełamujących tę ciężką atmosferę humorystycznych zdarzeń jest znacznie mniej, niż w poprzednich tomach. Choć trzeba przyznać, że strzelanina w barze z hamburgerami połączona z używaniem jako tarczy monstrualnie otyłego człowieka, jest po prostu znakomicie poprowadzona, a jej finał przypomina najlepsze sceny z filmów gore.
Co jakiś czas Ennis przypomina też, iż wybór miejsca akcji nie jest przypadkowy, a seria jest osadzona w uniwersum DC. Czasami to tylko luźne nawiązania w tekstach, jak np. rozmowa w barze, gdy kumpel Tommyego chwali się, że kręcił z Wonder Woman, ale jest też jeden cały zeszyt z Supermanem. Scenarzysta pokazuje w nim sytuację, w której nawet temu superbohaterowi nie udaje się ocalić ludzkiego życia w trakcie akcji ratunkowej. Superman nie może pogodzić się z tym, ma wyrzuty sumienia, ale z nieoczekiwaną pomocą przychodzi Tommy Monaghan.
Trzeci tom serii trzyma poziom, choć mocno różni się klimatem od poprzednich. To jednak wciąż historie ze znakomitymi dialogami Ennisa i pełne jego zwariowanych pomysłów. Zdecydowanie polecam, zwłaszcza jeśli komuś przypadł do gustu jego Kaznodzieja.
Plusy:
	ciekawe historie
	świetne dialogi 
	epizod z Supermanem
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  Świat Ultimate jest już zmęczony

  Piotr Pi Gołębiewski

  Mark Bagley, Brian Michael Bendis, Stuart Immonen Ultimate Spider-Man #11
  

  
  Tom jedenasty zbiorczego wydania Ultimate Spider-Man zamyka pierwszą serię cyklu. Nie oznacza to jeszcze śmierci Petera Parkera i wejścia na scenę Milesa Moralesa, ale jest blisko.
Ekstrakt: 60%
[image: Ultimate Spider-Man #11]
Odkąd w miejsce Marka Bagley′a serię Ultimate Spider-Man zaczął rysować Stuart Immonen, podświadomie zacząłem wypatrywać końca przygód naszego młodocianego bohatera. Nie zdradzę tu zapewne żadnej tajemnicy, jeśli powiem, że nie dożyje on osiemnastych urodzin. A w każdym razie nie za pierwszym razem. Wszak, jak wiadomo, w świecie Marvela nikt nie umiera na zawsze. W każdym razie powoli zbliżamy się do tego wydarzenia. I to zaczyna być odczuwalne. Głównie w scenariuszu, za który nieprzerwanie odpowiada Brian Michael Bendis.
Przez bardzo długi czas ewidentnie bawiło go wymyślanie alternatywnej historii narodzin Spider-Mana z pomysłowymi modyfikacjami. Przyświecał mu szczytny koncept polegający na tym, że tytuł ten miał być mniej skomplikowany niż ukazujące się równolegle zeszyty Człowieka Pająka. Do tego całość miała mieć lżejszy charakter, stawiając duży nacisk na łączenie superbohaterstwa z życiem nastolatka w przeciętnej szkole. Niemniej zeszyty zebrane w poprzednim tomie Ultimate Spider-Man zaczęły zdradzać zmęczenie materiału. Podobnie jest tutaj.
Na początku serii Bendis zarzekał się, że u niego nie będzie ani żadnych klonów, ani innego Maximum Carnage, które to eventy pomogły pogrążyć Marvela w latach 90. W przypadku tego pierwszego już dawno złamał obietnicę. Z tym drugim wytrzymał nieco dłużej. Niemniej zarówno Venom, jak i Carnage pojawili się w serii Ultimate  ich geneza była jednak inna niż do tej pory. Nie były to symbionty z kosmosu, a sztucznie wyhodowane pasożyty stanowiące uboczny efekt próby wynalezienia lekarstwa na raka. Do tej pory jednak się nie spotkali.
Konfrontacja była jednak nieunikniona i o niej opowiada niemal połowa niniejszego albumu. Choć jeśli ktoś liczył na wielkie batalistyczne sekwencje, może się poczuć rozczarowanym. Pojedynek między symbiontami nie stanowi najważniejszego punktu programu. To raczej zasłona dymna mająca uporządkować choć trochę poplątane życie Parkera. Dlatego przed lekturą lepiej przypomnieć sobie najważniejsze wydarzenia z ostatnich zeszytów. Nie tylko związane z Eddie′em Brockiem, ale także ze śmiercią Gwen Stacy (pamiętacie, jak wspomniałem, że w Marvelu nikt nie umiera na długo?), ciocią May, Ultimates i Nickiem Furym. Wszystko się tu przeplata. Nie zawsze w przekonujący sposób.
Chwilę oddechu przynosi odcinek Annuala, który jest nieco oderwany od reszty komiksu. Nie tylko ze względu na mangową kreskę, za którą odpowiada David Lafuente. Dostajemy nowego-starego wroga, czyli mocno odrestaurowanego Mysterio, a do tego scenarzysta postawił na rozwijanie relacji Petera z Mary Jane. Wyszło trochę naiwnie z cyklu jak starszy twórca komiksów wyobraża sobie związki nastolatków, niemniej zeszyt ten stanowi miłą odskocznię od wielkich problemów.
Te zaczynają się w drugiej części albumu. Trafiamy w sam środek eventu Ultimatum, który dotknął cały świat Marvel Ultimate. Opowiada o tym, że Magneto postanowił wreszcie zrealizować swój niecny plan eliminacji homo sapiens, by zrobić miejsce dla homo superior. W związku ze spowodowanymi przez niego kataklizmami do akcji zostali włączeni wszyscy, od X-Men, przez Ultimates, po Daredevila, Hulka i Fantastyczną Czwórkę. Nasz ścianołaz staje się uczestnikiem wielkiej batalii o Nowy Jork. Nie chodzi jednak o pranie się po facjatach, a o ratowanie ludzi z potężnego tsunami zalewającego miasto.
Strasznie to wszystko dramatyczne. A ponieważ nie otrzymujemy całości historii (Magneto pojawia się jedynie na moment, a z X-Menów widzimy tylko Kitty Pryde), staje się ona dość mętna. A żeby w dalszym ciągu trzymać się wodnych odniesień, dodam, że lepiej dać się ponieść z nurtem i nie próbować wszystkiego zrozumieć. Zwłaszcza, że końcówka nie należy do najbardziej oczywistych.
Większość zeszytów narysował Stuart Immonen, o którym mam zdecydowanie gorsze zdanie niż o Marku Bagley′u. Niemniej uczciwie trzeba przyznać, że pod okiem Bendisa całkiem nieźle się wyrobił i jego prace robią wrażenie bardziej przyjaznych i dopracowanych, niż poprzednio. Na marginesie wspomnę, że Bagley również na moment powrócił, dokładając swoje trzy grosze do dwóch zeszytów.
Niestety, jedenasty tom Ultimate Spider-Man cechuje zbytnia ociężałość, tak jakby twórcom już się nie chciało tego ciągnąc dłużej. Ewentualnie się chciało, ale próbując na siłę dopasować wszystko do wielkiego eventu, przez co walor rozrywkowy komiksu bardzo ucierpiał. Czas na nowe rozdanie w serii drugiej.
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  Potężny przeciwnik

  Marcin Osuch

  Stan Sakai Usagi Yojimbo Saga #9
  

  
  Saga tom dziewiąty to album zbiorczy przygód Usagiego Yojimbo, który jak chyba żaden wcześniej poświęcony jest jednej postaci, poza królikiem samurajem oczywiście. A że ta postać to sam inspektor Ishida, to przyjemność z czytania jest ogromna.
Ekstrakt: 90%
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Dodatkowo jednym z tematów przewodnich tego tomu Stan Sakai uczynił problematykę chrześcijaństwa w siedemnastowiecznej Japonii, ale o tym później. Swoje opowieści, autor lubi otwierać na kilka sposobów. Są otwarcia spokojne, dla których bardzo często pretekstem jest prezentacja pracy japońskich rzemieślników-wytwórców materacy, mieczy, latawców. Są też początki rodem z Hitchcocka, gdzie odbiorca od razu jest rzucany na głęboką wodę. Tutaj (część Tajemnice) mamy do czynienia z tym drugim przypadkiem. W głębi lasu samuraj wraz z córką jest ścigany przez grupę zbrojnych. On ginie, jej udaje się ukryć wraz z czymś, co w ostatniej chwili przekazał jej ojciec. Któż może się natknąć na samotne dziecko w lesie? Oczywiście wędrowny samuraj-pielgrzym, który akurat zmierza z wizytą do zaprzyjaźnionego inspektora. Tak zaczyna się seria kolejnych spraw kryminalnych, w których pierwsze skrzypce gra oczywiście Ishida, a Usagi właściwie tylko mu asystuje, co w żadnym wypadku nie umniejsza atrakcyjności kolejnych historii. Jak wspomniałem na początku, inspektor Ishida ze swoją przenikliwością, nieustępliwością, uczciwością, jest jedną z najciekawszych postaci drugoplanowych stworzonych przez Sakaiego.
Tajemnice to kilka oddzielnych wątków kryminalnych, które Sakai łączy bardzo sprawnie uzupełniając całość kolejnymi ciekawymi postaciami. Do nich należy przełożony Ishidy, karierowicz, będący przeciwieństwem inspektora, jest też jego podwładny, inspektor Nii, mocno zapatrzony w swojego szefa. Powracają wątki kontaktów z Europejczykami (kto pamięta czarne okręty z Szoguna z Richardem Chamberlainem?).
Jeśli można się do czegoś przyczepić, to faktu, że zbyt wiele spraw jest rozwiązywanych za pomocą miecza, a nie głowy. Cóż można wymagać, w końcu to komiks o samuraju, ale dlaczego Ishida częściej używa swojego jitte?[bookmark: a1]1)
W Ukrytych Sakai bardzo mocno rozwija tematykę, którą już kiedyś poruszył w cyklu o Usagim (epizod Przemyt z piątego tomu Sagi), a mianowicie sytuację chrześcijan w siedemnastowiecznej Japonii. Sam początek nieco przypomina pierwszy epizod Tajemnic. Dwóch jeźdźców w olbrzymim pośpiechu wjeżdża do miasta, za nimi wpada pogoń, jej celem jest odebranie tajemniczego przedmiotu. Pierwsza dwójka ginie, ale artefakt znika. Na miejsce zdarzenia przybywa Ishida i jak to Ishida zaczyna śledztwo. Sprawa nie jest łatwa, bo wszystko wskazuje, na to, że jeden z zabitych był kiriszitaninem, czyli chrześcijaninem. Ponieważ edykt szoguna zabrania praktykowania wiary Europejczyków, sprawa nabiera wymiaru politycznego. Ishida i Usagi tym razem nie mają przeciwko sobie bandy rzezimieszków, czy też skorumpowanych możnowładców. Tym razem ich przeciwnikiem są ludzie wypełniający rozkazy szoguna. Tutaj nawet jitte inspektora może okazać się za słabe.
Z jakiegoś powodu, Mark Schultz, autor wstępu do Ukrytych sprowadził tę opowieść do klasycznego kryminału, nie wspominając słowem o chrześcijanach. Czytając całość, a szczególnie zakończenie, można mieć poważne wątpliwości czy taka była intencja Stana Sakaiego. Potwierdza to posłowie autora, w którym krótko, ale precyzyjnie opisuje historię chrześcijaństwa w Kraju Kwitnącej Wiśni.
A samo zakończenie całej tej historii? Pewnie są tacy, którzy je pamiętają, ja nie pamiętałem, i naprawdę byłem mocno zaskoczony.

[bookmark: a1t]1) jitte
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  Nawet śmierć może umrzeć

  Marcin Knyszyński

  Dan Abnett, Tan Eng Huat, Timothy Green II, Andy Lanning, Miguel Sepulveda Imperatyw Thanosa
  

  
  Imperatyw Thanosa jest kolejnym grubym tomiszczem zbierającym komiksy kosmosu Marvela pierwszej dekady obecnego wieku. Otrzymujemy następny wielki rozdział międzygalaktycznej telenoweli  warto przed lekturą rozeznać się mniej więcej co wydarzyło się wcześniej. A działo się dużo.
Ekstrakt: 70%
[image: Imperatyw Thanosa]
Od razu podpowiadamy co i jak czytać w drodze do Imperatywu Thanosa. Po kolei: X-Men. Mordercza geneza, X-Men. Powstanie i upadek Imperium Shiar, Strażnicy Galaktyki. Tom 1, Wojna królów. Preludium, Wojna królów, Strażnicy Galaktyki. Tom 2, Domena królów  sporo tego, ale mamy gwarancję, że nic nam nie umknie i wiedzieć będziemy wszystko, co powinniśmy. Ba, w sumie możemy cofnąć się aż do Anihilacji, co nam szkodzi? A dla tych co nie chcą lub nie mogą, mamy krótkie przypomnienie.
Wojną królów nazwano wielkie starcie dwóch kosmicznych imperiów  Shiar dowodzonego przez Wulkana i Kree z Black Boltem na czele. Podczas ostatecznej bitwy doszło do gigantycznej eksplozji bomby terrigenowej, w efekcie czego czasoprzestrzeń wszechświata uległa rozdarciu. Powstał tak zwany Uskok, przez który do naszego kosmosu zaczęła się wlewać jego zwyrodniała wersja  krzywo-lustrzane odbicie zwane Rakowersum ze swoimi spotworniałymi, karykaturalnymi mieszkańcami. Ale to nie wszystko. Strażnicy Galaktyki odkryli, że w znienawidzonym Powszechnym Kościele Prawdy powrócił do życia Thanos, wbrew wszystkim prognozom i analizom wszystkich przeszłych i przyszłych strumieni czasu. Czas zaczyna się zmieniać. Historia dozna szoku. Jest czerwiec 2010 roku.
Każdy, kto siada do lektury Imperatywu Thanosa bez wcześniejszego przygotowania, musi wiedzieć, że łatwo nie będzie. Powtarzam to w każdej recenzji komiksu z kosmosu Marvela  to są wielkie, złożone konstrukcje, które poznawane fragmentarycznie nie oddają pełni obrazu. Początek Imperatywu Thanosa przenosi nas do wydarzeń kończących drugi tom Strażników galaktyki i bezpośrednio nawiązuje do historii opowiedzianych w Domenie królów. Thanos jest przetrzymywany na Knowhere, latającej głowie Celestianina, pełniącej funkcję bazy Strażników Galaktyki. Przerażający Magus, który jak się okazuje służy komuś jeszcze potężniejszemu od siebie, doprowadza do gigantycznej eksplozji w pobliżu Uskoku  wyrwa w czasoprzestrzeni powiększa się, a Rakowersum przypuszcza frontalny atak na naszą rzeczywistość. Siły Shiar, oddziały Kree, Inhumans, Starjammers  wszyscy ruszają do walki a Strażnicy Galaktyki mają w tym czasie inne zadanie. Skoro Rakowersum to domena nieokiełznanego, niepowstrzymanego życia to może najlepszą bronią będzie Thanos, awatar samej Śmierci?
Opowieść o walce z zagrożeniem pochodzącym z drugiej stronu Uskoku zajmuje mniej więcej jedną trzecią tomu. Autorzy komiksu, Dan Abnett i Andy Lanning, po całej tej awanturze zmuszeni zostali do odesłania Strażników Galaktyki na emeryturę (trochę wbrew ich woli). W ich miejsce powołano Anihilatorów, czyli piątkę istot klasy alfa plus  niewyobrażalnie potężnych, zdolnych obrócić planety w perzynę pojedynczo, a co dopiero razem. Quasar z Ziemi, Gladiator z Shiar, Ronan z Kree, Beta Ray Bill z Korbin i Silver Surfer nie wiadomo skąd. Dołącza do nich wojowniczka z planety Gwiezdnych Rycerzy i razem zajmują się takimi zagrożeniami, z którymi Strażnicy Galaktyki by sobie nie poradzili. Oczywiście szop Rocket i Groot mieliby inne zdanie na net temat (jestem Groot!)  ale do nich jeszcze wrócimy. Dwie czteroodcinkowe historie (Annihilators i Annihilators: Earthfall) wysyłają nowo utworzoną grupę odpowiednio do odległej galaktyki lub prosto na Ziemię, gdzie przed wykonaniem zadania stoczyć będą musieli obowiązkową walkę z Avengers. Na koniec każdego odcinka mamy zabawne historie ze wspomnianym Grootem i Rocketem  dowiadujemy się co porabiają po rozwiązaniu Strażników Galaktyki. Działa to trochę na zasadzie przeciwwagi  pompatyczne, galaktyczne wojny Anihilatorów kontra śmieszne, karykaturalne i głupiutkie (nie żeby te pierwsze były jakoś specjalnie mądre) opowiastki z jajem i sucharami. Rocket pracuje w jakiejś kosmicznej korporacji w dziale pocztowym i ładuje się niechcący w niebezpieczną aferę. No a Groot, rzecz jasna, razem z nim.
Imperatyw Thanosa budzi mieszane uczucia. Bo z jednej strony, w ramach przyjętej konwencji jako dostarczyciel określonego rodzaju rozrywki i niczego więcej, sprawdza się znakomicie  zwłaszcza pierwsza, tytułowa opowieść. Jest tu wszystko, czego może chcieć fan kosmosu Marvela  nieustanne pościgi, wybuchy, pojedynki na najróżniejsze kolorowe promienie i wszystko to w niezmierzonej przestrzeni powietrznej. Do wojny z Rakowersum włączają się byty abstrakcyjne, takie jak Wieczność, Śmierć i Nicość, a jak mówią normalni bohaterowie, dopiero wtedy robi się naprawdę niebezpiecznie. Mamy Thanosa, wspaniale poprowadzoną i umotywowaną postać, budzącą nieodmiennie grozę wśród wrogów i sojuszników: Za każdym razem, gdy pojawia się Thanos, zbliżamy się do krawędzi, z której prędzej, czy później spadniemy. Chyba, że go zabijemy. Schemat fabularny przypomina Władcę Pierścieni Tolkiena  połączone siły naszego wszechświata to elfy, krasnoludy i ludzie; Strażnicy Galaktyki to Drużyna Pierścienia, Rakowersum to Mordor a Thanos robi za sam Pierścień Jedyny, który na sam koniec sami zobaczycie.
Innym świetnym pomysłem jest sama charakterystyka i kreacja potworów z Uskoku. Przybywają one z przeszłości uniwersum Marvela, kiedy to nazywani byli takimi imionami jak Kthl, Yot-Soter, Shuma-Gorath, Nyerlathortech. Teraz to są Wielokątni (w oryginale The Many-Angled Ones, czyli coś w stylu The Great Old Ones). Nazwy te kojarzą się jednoznacznie i bardzo dobrze! To lovecraftowskie istoty spoza czasu jak Cthulhu, Yog-Sothoth, Shub Niggurath i Nyarlathotep  teraz jako awatary nieokiełznanego, pączkującego bez opamiętania życia, rakowate narośla na rzeczywistości! Widzą nasz wszechświat, w którym istnieje śmierć a żywe istoty umierają  nie mogą pozwolić mu istnieć. W końcu nawet śmierć może umrzeć wraz z dziwnymi eonami. Ależ to jest świetny koncept, który aż się prosi o szersze wykorzystanie. Ale wygląda na to, że Abnett i Lanning nie mają czasu, liczy się akcja, akcja i jeszcze raz akcja. Przyparci do muru, los galaktyki w naszych rękach, grozi nam śmierć. Cały ten jazz!  mówi jeden z bohaterów i już gdzieś leci, bo nie ma czasu na wyjaśnienia.
Kolejny świetny motyw to sami Anihilatorzy. Te same kompetencje co Strażników Galaktyki, ale skala inna. Zarówno mocy poszczególnych członków, powagi zagrożeń jak i rozmachu bitewnego  ci kolesie to kwintesencja czaderstwa. Ich moce (innych istot kosmosu Marvela również) nie są tak właściwie odstępstwem od reguły, jak ma to miejsce na Ziemi, gdzie może pół procenta mieszkańców ma nadludzkie zdolności. W kosmosie wszyscy je mają, tylko w różnym stopniu, a fikuśne kostiumy mają tylko znaczenie praktyczne i bojowe, a nie maskujące tożsamość (jak na Ziemi). A tacy Groot i Rocket w duecie? Chyba nie sposób zmarnować takiego potencjału.
No niestety. Komiksy te są tak upakowane postaciami, wydarzeniami, artefaktami, miejscami i pojedynkami, że zlewa się wszystko w jedną masę o średnim smaku i zapachu. Większość bohaterów pojawiających się w tym chaosie służy tylko za dekoracje  są, bo czytelnicy lubią Spidera i Wolverinea (czasem mam wrażenie, że Logan pojawia się w co drugim komiksie Marvela jaki czytam  no dajcie już spokój). Wydarzenia, sojusze, lokacje zmieniają się tak szybko, że tracą znaczenie i nie wywierają takiego wrażenia na odbiorcy jak powinny  nawet najszczerszy zapał czytelniczy, też może umrzeć wraz z dziwnymi narracjami. Gdy napchasz sobie w usta za dużo tortu to nie przełkniesz  no nie ma takiej siły. No i dwa absurdy, które obecne są nie tylko w Imperatywie Thanosa ale w większości mainstreamowych, typowo rozrywkowych komiksach superbohaterskich. Ja wiem, nie powinienem się czepiać, bo taka konwencja, bo wiem co biorę  ale jednak to zrobię.
Prędkość nadświetlna istnieje w fantastyce naukowej, bo prawa fizyki nie pozwalają na nią w rzeczywistym świecie. Ok, fajnie, ale nie oznacza to, że można tym pojęciem wycierać sobie gębę, jak się chce. W jednym z odcinków komiksu dwóch kolesi siedzi na stacji kosmicznej krążącej po orbicie okołoziemskiej, mniej więcej trzydzieści pięć tysięcy kilometrów nad powierzchnią planety. Zauważają statek kosmiczny i zdają relację, że mija ich obiekt lecący z prędkością nadświetlną i zmierza w kierunku Ziemi. Więcej  ten obiekt ląduje! Nic, co poruszałoby się z prędkością nadświetlną w takiej odległości od Ziemi (niech będzie, że nawet z przyświetlną, na co fizyka teoretycznie pozwala) nie było by w stanie na niej wylądować  co najwyżej rozpirzyć ją w drobny mak, przy odpowiedniej masie własnej. Dla większości czytelników to nie ma żadnego znaczenia  nadświetlna prędkość, to po prostu bardzo duża prędkość, nie?
Ale to jest w sumie mało ważne. Druga rzecz jest gorsza. Dlaczego grupy superherosów, gdy tylko znajdą się w odległości bliższej niż dajmy na to pięćset metrów, muszą od razu ze sobą walczyć? Anihilatorzy ścigają Powszechny Kościół Prawdy (tak, w tym nadświetlnym pojeździe), bo chcą ocalić Ziemię. Spotykają Avengers i zanim ktokolwiek powie do kogokolwiek cokolwiek, zaczyna się bitka. Połowa miasta zrównana z ziemią podczas pierwszych kilku minut  najpierw daj w dziób, a potem mów dzień dobry. Dopiero gdy straty pójdą w miliardy dolarów, a kostnice i szpitale zapełnią się cywilami, ktoś zaczyna się rozglądać dookoła i analizować to, co się dzieje. I tak jest zawsze, ale to naprawdę zawsze. Efektowne pozy, pompatyczne hasła, wielkie eksplozje, walka bez opamiętania i zero dialogu. Klasyka.
No taka konwencja, wiem. Też ją w sumie lubię. O to w tym wszystkim przecież chodzi, nie udawajmy, że jest inaczej. Imperatyw Thanosa kończy wielką epopeję Abnetta i Lanninga  bierzcie i czytajcie, ale z pełną świadomością. To McDonald, a nie (wstaw dowolną znaną ci nazwę restauracji z wyszukanym menu).
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  Finał najdłuższej przygody w historii polskiego komiksu

  Maciej Jasiński

  Janusz Christa Kajtek i Koko w kosmosie #6: Dwór Apodyktusa, Janusz Christa Kajtek i Koko w kosmosie #7: Bogini moczarów
  

  
  Kajtek i Koko w swą kosmiczną podróż wyruszyli 29 kwietnia 1968 roku na łamach Wieczoru Wybrzeża, by zakończyć ją ponad cztery lata później, 31 lipca 1972 roku. Ukazało się w sumie niemal 1300 pasków. Rozpoczęte w 2018 roku nowe wydanie w postaci liczących po około 100 stron albumów, właśnie doczekało się finału. W trzy lata wydawnictwu Egmont udało się doprowadzić do końca tę najdłuższą historię, jaką stworzył Janusz Christa.
Ekstrakt: 80%
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Piąty tom zakończył się przybyciem bohaterów pod mury zamku Apodyktusa. Dlatego szósty zaczyna się od wizyty w nim, gdzie Kajtek i Koko zostają wplątani w sieć politycznych intryg, co niechybnie skończy się przewrotem. Tylko czy po obaleniu tyrana wszystko wróci do normy, czy też jego miejsce zajmie jeszcze bardziej okrutny władca? Akcja siódmego tomu zatytułowanego Bogini moczarów, choć zaczyna się na tej samej planecie, gdzie był dwór Apodyktusa, szybko przenosi się w kosmos. Christa serwuje bohaterom przygodę niczym w filmie 2001: Odyseja kosmiczna Stanleya Kubricka. Finał jednak będzie szczęśliwy, choć powrót na Ziemię przyniesie nowe kłopoty związane z mieszkańcami dwóch zwaśnionych wsi.
Czytając cykl Kajtek i Koko w kosmosie można odnaleźć sceny czy gagi, które Christa wykorzystał później w serii o przygodach Kajka i Kokosza  tak jest np. z piratami taranującymi swym statkiem łódź, którą płyną bohaterowie. Trudno oprzeć się jednak wrażeniu, że autor od pewnego momentu czuł się kosmiczną historią zwyczajnie zmęczony. Im bliżej końca, tym więcej jest cięć, przeskoków, urwanych wątków. To podobno czytelnicy Wieczoru Wybrzeża nalegali w swych listach aby seria trwała jak najdłużej. Z perspektywy czasu widać jednak, że część pasków zawartych w ostatnim tomie jest jakby doklejona na siłę.
Ekstrakt: 80%
[image: Kajtek i Koko w kosmosie #7: Bogini moczarów]
Nie zmienia to jednak faktu, że Kajtek i Koko w kosmosie to bardzo ważny cykl dla historii polskiego komiksu. Co ważne, broni się on po latach i jest to wciąż przyjemna lektura. Dobrze więc, że mamy w końcu porządną kolorową edycję (świetnie przygotowaną przez Arkadiusza Salamońskiego) i kolejni czytelnicy mogą zapoznać się z tą serią. To w sumie w tym wydaniu około 700 stron wypełnionych przygodami, humorem i gagami. Nie zdziwię się, jeśli za jakiś czas Egmont (np. jako trzytysięczny komiks w swym dorobku) wypuści zbiorcze wydanie.
Plusy: 
	wątek z piratami
	spiski na dworze Apodyktusa
	sporo humoru i gagów


Minusy:
	sporo cięć i przeskoków w ostatnim albumie
	zbytnio rozciągnięty wątek po wylądowaniu na Ziemię
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  Notatki z podróży

  Agata Włodarczyk

  David Campos Kassumai
  

  
  Nie każdy, kto mieszkał w obcym kraju, potrafi o nim pisać bez uprzedzeń, uciekać od porównań, celebrować inność i jednocześnie przedstawiać ją jako coś normalnego. Davidowi Camposowi w Kassumai się to udało.
Ekstrakt: 90%
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O biograficznych komiksach pisze się dość trudno  nie posiadają w końcu fabuły jak powieści. Tutaj mamy do czynienia z notatkami z podróży autora do Gwinei Bissau, gdzie pojechał w 2006 roku jako wolontariusz, aby wspierać centrum kultury w São Domingos. Na kolejnych kartach opowiada o poznanych tam ludziach, czasem ich życiu, wspólnych wypadach, podróżach do innych miast. Wszystko właściwie u Camposa kręci się wokół spędzanych ze znajomymi chwil, ale też nic dziwnego: wielu z nich przez te pół roku wyjazdu stało się dla autora drugą rodziną, którą wspomina nawet po powrocie do Portugalii.
Chociaż pierwsze strony Kassumai (tytuł to pozdrowienie z języka felupe) sugerują, że będzie to dziennik autora z jego pobytu w Gwinei Bissau, dużo bliżej mu do artystycznego notatniko-pamiętnika. Poza otwierającymi tom stronami, opowiadającymi o początku podróży, nie znajdziemy w nim właściwie żadnej linearności, a określenia czasu ani nie są zbyt klarowne, ani też nam potrzebne. Ten brak uporządkowania na początku może nieco zbijać z tropu, jednak po chwili nie tyle się przyzwyczajamy do tego pozornego chaosu, co zaczynamy mniej lub bardziej świadomie dostrzegać schemat następowania po sobie kolejnych wątków. Równie szybko orientujemy się, że Campos chętniej i szerzej opowiada nam o poznanych ludziach  tych, którzy stali się jego przyjaciółmi oraz tych, którzy pojawili się w jego życiu, by po chwili zniknąć  niż ocenia przez pryzmat Europejczyka ich kraj, zwyczaje czy zamożność. I ta ostatnia refleksja sprawia, że zmieniamy sposób czytania Kassumai": przestajemy szukać elementów nadrzędnych, a podążamy za wyrywkami, jakbyśmy zamiast komiksu przeglądali opatrzony komentarzem album ze zdjęciami.
To ostatnie prowadzi nas do kolejnej kwestii  wykonania. Praca Camposa nie jest komiksem w tradycyjnym, mainstreamowym tego określenia znaczeniu. Przez większą część składa się właśnie z ilustracji  tworzonych na podstawie zdjęć oraz kadrów nagranych filmów  opatrzonych komentarzami i wyjaśnieniami. Wykonano je również różnymi technikami  ołówkiem, węgielkiem, akwarelami  w ciepłej sepii. Szybki rzut oka na bloga Camposa sugeruje, że mieszanie stylów oraz mediów stanowi jedną z ulubionych zabaw autora, której, na szczęście, zbytnio w Kassumai nie nadużywa. Innymi słowy, lektura tego albumu jest interesująca, ale nie męcząca.
Kassumai to trochę komiks-niespodzianka  tak pod względem wykonania, jak również treści zdecydowanie bliżej mu do artystycznego projektu niż historii obrazkowej. Ten notatnik z podróży pozwala nie tyle poznać pracę portugalskiego artysty w czasie jego wolontariatu, co ludzi zamieszkujących Gwineę Bissau. Campos opowiada o nich zwyczajnie, bez rzucających się w oczy śladów kolonializmu. Zdecydowanie warto przeczytać.
Plusy:
	całość koncentruje się wokół ludzi
	swoich przyjaciół i przyjaciółki Campos przedstawia zwyczajnie, bez kolonialnej wyższości
	pokazuje Gwineę Bissau taką, jakiej doświadczył
	zróżnicowane techniki wykonania rysunków
	dotyczy mało znanego rejonu świata


Minusy:
	chaos chronologiczny
	przydałby się słowniczek kreolskiego i felupe na końcu
	wstęp do komiksu znajduje się na jego końcu (sic!)
	znaki diakrytyczne dotyczące imion i nazw z Gwinei Bissau czasem się pojawiają, a czasem znikają
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  Ta, która ocaliła tysiące

  Agata Włodarczyk

  David Evrard, Jean David Morvan, Severine Trefouel, Walter Irena #5: Życie po
  

  
  Historia Ireny dobiega końca na wielu płaszczyznach: bohaterka kończy swoje przemówienie, sadzi drzewo w dolinie Jerozolimy, opuszcza tereny Jad Waszem, a wkrótce i Izrael, wracając do komunistycznej Polski. Zostało jednak jeszcze kilka istotnych kwestii, o których trzeba było wspomnieć.
Ekstrakt: 80%
[image: Irena #5: Życie po]
W Życiu po, jak sugeruje nam sam tytuł, dowiemy się nieco więcej o powojennych losach Ireny Sendlerowej  jak pod jej opiekę trafiły wyzwolone z Treblinki dzieci, jak po wykopaniu słoików z imionami ocalonych martwiła się ich poczuciem tożsamości. Przyszedł więc czas na stawienie czoła konsekwencjom podejmowanych przez Irenę decyzji. Przy okazji poznamy również Janusza Korczaka i dalszy, jakże smutny los małego Hirsza; dowiemy się też, jak dobro wróciło do Ireny  dlaczego nigdy nie została uwięziona przez władze powojennej, komunistycznej Polski.
Piąty tom Ireny to czas kończenia wątków, wypełniania ewentualnych dziur pozostawionych we wcześniejszych albumach. To również próba uchwycenia, w jaki sposób ludzie, kraje, narody, mogą podnieść się po horrorze światowej wojny oraz masowego projektu zagłady. Jean-David Morvan i Séverine Tréfouël postawili sobie trudne zadanie, aby w sposób prosty, przystępny dla najmłodszych opowiedzieć im tak trudne, złożone kwestie. Z niesamowitym wręcz wyczuciem oraz empatią przedstawili wspomnienia dzieci z obozu. Trudno nie uronić łez nad losem Korczaka i jego podopiecznych  czasem metafora bardziej przemawia do odbiorców niż dosłowność. A w tym wypadku została ona tak obmyślona, że doskonale trafi także do zamierzonych odbiorców, poruszy, ale nie skrzywdzi. Warto jednak, żeby po lekturze ostatniego tomu Ireny z tymi młodszymi czytelnikami porozmawiać o tym, czego właśnie się dowiedzieli.
Prosty, charakterystyczny dla francuskich komiksów rysunek w wykonaniu Davida Evrarda, dopełniony kolorami przez Waltera, świetnie współgra ze snutą w Irenie opowieścią. Kolejne wydarzenia przedstawione są jasno, klarownie, bohaterowie wiele przekazują czytelnikami postawą ciała, mimiką, zaszklonymi oczyma. Irena jest doskonałym przykładem tego, że komiks składa się z dwóch, zależnych od siebie elementów, a zawarte w nich ilustracje stanowią istotny element opowieści.
Na końcu tomu piątego znajdziemy również linię czasową przedstawiającą biografię Ireny Sendlerowej, omawiającą najważniejsze wydarzenia oraz wskazującą, w którym tomie zostały one przedstawione. To doskonałe podsumowanie, pozwalające dociekliwym odnaleźć więcej informacji na temat bohaterki. A biorąc pod uwagę fakt, jak wciąż niewiele mówi się o tej kobiecie w Polsce (co się zmienia, ale wolno), należy się tylko z takiego dodatku cieszyć.
Na koniec warto dodać, że piąty tom Ireny, opowieści skądinąd niesamowicie potrzebnej i fascynującej, ma jedną podstawową wadę  kreatywną interpunkcję. Niestety, nie jest to problemem pojedynczych dymków. Szkoda, wielka szkoda.
Życie po jest komiksem wzruszającym nawet dla tych osób, które wiele już przeczytały i wiedzą, jakie były losy przedstawianych w nim bohaterek i bohaterów. Opowiedziany z empatią oraz wyczuciem, trafi do czytelników w każdym wieku. A dla tych młodszych stanowi idealną wręcz lekturę, jeśli interesują się najnowszą historią Polski, holocaustem albo drugą wojną światową  będzie informacyjny bez gloryfikacji wojny, a jednocześnie nie ucieknie przed trudnymi zagadnieniami.
Plusy:
	nieprzesadnie realistycznie pokazanie realiów wojny
	brak nadmiernego heroizmu
	celne, metaforyczne przedstawienia wydarzeń w Treblince
	przystępne pokazanie traumy
	perspektywa dziecięca opowiadania • styl rysunku


Minusy:
	wymuszone formatem komiksowym uproszczenia
	błędy interpunkcyjne w polskim wydaniu
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  Dziecko, które pamiętało gwiazdy

  Piotr Pi Gołębiewski

  Jean-Paul Eid Mały astronauta
  

  
  Bałem się tego komiksu. Zanim go przeczytałem, najpierw dość długo łypał na mnie z półki i doprawdy nie wiedziałem czego się po nim spodziewać. Oto on  Mały astronauta autorstwa Jean-Paula Eida.
Ekstrakt: 90%
[image: Mały astronauta]
Juliette jest już dorosła. Odwiedzając dom, w którym niegdyś mieszkała, snuje wspomnienia. O sobie, o rodzicach, a także o bracie, który, jak wierzy był astronautą. Nazywał się Tom na cześć Majora Toma z piosenki Davida Bowie′ego i był niezwykłym dzieckiem. Urodził się bowiem z dziecięcym porażeniem mózgowym. Dziewczyna przedstawia historię rodziny, która musiała ten fakt zaakceptować, przetrawić i w końcu nauczyć się z nim żyć. Każdy z jej członków na swój sposób.
Zaczyna się niewinnie. Tom jest niemowlakiem. Nieco cichym, ale jeszcze nic nie zwiastuje by było z nim coś nie tak. Wreszcie przychodzi diagnoza. To chyba najbardziej poruszający moment komiksu. Juliette tak relacjonuje tamtą chwilę: tego dnia, choć miałam zaledwie kilka lat, zdałam sobie sprawę, że coś strasznego właśnie spadło na naszą rodzinę. W moje bliźniacze wieże WTC uderzył samolot. Jean-Paul Eid nie bawi się w wielkie słowa i rozdzieranie szat. Prostymi środkami, jak grymasy twarzy, czy sposób podtrzymywania głowy ręką, potrafi zaprezentować całe spektrum emocji, jakie towarzyszyły rodzicom wyobrażającym sobie wszystko, co najgorsze.
Potem zaczyna się walka z codziennością. Rodzice starają się ze wszystkich sił, by mimo wszystko było normalnie. Oczywiście jest to bardzo trudne. Zwłaszcza, kiedy zmuszeni są stoczyć ciężką batalię o przyjęcie Toma do żłobka. Odbijali się od ścian nawet w placówkach z klasami integracyjnymi. Słusznie argumentują, że nie tylko chłopiec może się wiele nauczyć od innych dzieci, ale także dzieci od niego. W końcu nie jest żadnym potworem, a żywą istotą, która też potrzebuje miłości. Nade wszystko jego obecność wyzwala u innych skrywane gdzieś głęboko pokłady dobroci.
Juliette odkrywa to, kiedy kładzie się obok braciszka, by mu poczytać. Ponieważ ten nie mówi, postanawia zrozumieć jego świat przykładając swoje ucho do jego. Wtedy wyobraża sobie, że Tom jest kosmonautą. W ten sposób rodzi się między nimi niezwykła więź, pozwalająca po latach mówić jej o całej sytuacji spokojnie i bez śladu goryczy.
W tym miejscu muszę zaznaczyć, że omawiana pozycja daleka jest od łzawego dramatu. Nie znajdziemy w niej analizy psychologicznej teorii reakcji pacjenta na wiadomość o nieuleczalnej chorobie sformułowanej przez Elisabeth Kübler-Ross. To ciąg sekwencji z życia, pokazujących, że może i nie jest łatwo, ale nie jest też tak strasznie. Po pierwszym zetknięciu z komiksem zwróciłem uwagę na bardzo dużo kadrów, na których bohaterowie się uśmiechają. W pierwszej chwili można wziąć to za kompletną fikcję. W powszechnej świadomości choroba dziecka jest najgorszym, co się może wydarzyć. Niemniej Jean-Paul Eid wie o czym pisze i rysuje. Sam ma syna z porażeniem mózgowym. I to już dwudziestoletniego.
Mały astronauta nie jest typową pozycją mówiącą o nieuleczalnej chorobie. Zamiast wyrzucania żalu lub szokowania odbiorcy, jej celem jest ukazanie życia codziennego rodzin dotkniętych wspomnianym problemem. Nie mówi, że wszystko idzie jak po maśle ale jednocześnie pokazuje, że nie jest to również brnięcie przez permanentną depresję. Tom swoją obecnością zmienił życie wielu osób. I wciąż to robi. Za każdym razem, kiedy zdecydujemy się sięgnąć po ten komiks.
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  Pożegnanie z Dzikim Zachodem

  Maciej Jasiński

  Morris, Patrick Nordmann Lucky Luke #68: Prorok, Bob De Groot, Morris Lucky Luke #69: Artysta malarz, Morris, Patrick Nordmann Lucky Luke #70: Legenda Zachodu
  

  
  W ostatnich miesiącach wydawnictwo Egmont zaprezentowało trzy tomy serii "Lucky Luke", będące ostatnimi, jakie narysował Morris. Niestety, nie są to najlepsze komiksy tego powstającego przez wiele dekad cyklu. Ale problem w mniejszym stopniu dotyczy ilustracji, ocenę tych albumów mocno obniżają scenariusze, które są o wiele mil poniżej poziomu tych, które w najlepszych czasach serii stworzył Rene Goscinny.
Ekstrakt: 50%
[image: Lucky Luke #68: Prorok]
Odpowiedzialny za fabułę "Proroka" Patrick Nordmann przedstawił historię niejakiego Dunklea, który poczuł jakieś boskie wezwanie i postanowił założyć własny kościół. Dziki Zachód był pełen takich ludzi, odwiedzających osady i miasteczka aby wygłaszać swoje kazania i werbować zwolenników do swej sekty. Dunkle ma jednak utrudnione zadanie, bo odsiaduje karę dziesięciu lat w tym samym więzieniu, co Daltonowie. A skoro los tak ich połączył, to można się spodziewać ich wspólnej ucieczki, która zapoczątkuje pościg prowadzony przez Lucky Lukea. Ta historia jednak kompletnie nie ma rytmu. Aż osiem stron zajmują przygotowania do ucieczki, a już chwilę później cała piątka zbiegów trafia do miasteczka Paradise Gulch, zamieszkanego w całości przez religijną wspólnotę. I w zasadzie nie mają tam nic do zrobienia przez kolejne dwadzieścia stron. Chodzą, poznają mieszkańców, zakładają bar i niewiele z tego wynika  ani to nie przyspiesza akcji, ani nie generuje zabawnych żartów. Jedyna zapadająca w pamięć i wywołująca uśmiech na twarzy scena z tego albumu, to ta, w której Averell myśli, że Bzik jest prorokiem i wykonuje jego polecenia.
Ekstrakt: 60%
[image: Lucky Luke #69: Artysta malarz]
Podobnie jest ze scenariuszem, jaki napisał Bob de Groot. W albumie "Artysta malarz" mamy w zasadzie dwa motywy, które zdaniem autora mają rozśmieszać. Tytułowy bohater lubi dużo jeść i jest skory do bitki  co scenarzysta postanawia do znudzenia, co kilka stron przypominać. Drugi motyw to przestępca Curly, który pragnie zemścić się na malarzu, więc przez cały czas zastawia prymitywne i nieudane pułapki, z których Lucky Luke musi go wyciągać. Niestety, to wszystko nie współgra, nie układa się w jakąś porywającą historię. Ot, otrzymujemy po prostu komiks drogi, przedstawiający podróż bohaterów i kilka ich przygód w trakcie kolejnych przystanków. Celem jest dotarcie do wodza Hiawathy, którego artysta chce namalować. Dzieje się to jednak już w 2/3 albumu, a cała reszta  wątek z kolejnym przestępcą  wygląda jak doklejony na siłę, żeby dopełnić objętość albumu. Jedynym plusem tej nudnej i średnio zabawnej historii jest możliwość poznania twórczości tytułowego artysty  jest nim bowiem malarz Frederic Remington, który na swych obrazach przedstawiał Dziki Zachód i jego mieszkańców.
Trochę lepiej prezentuje się fabuła Patricka Nordmanna w albumie "Legenda Zachodu". Przedstawił w nim działalność Buffalo Billa, który w swoim Wild West Show prezentował w efektownej formie to, co działo się na Dzikim Zachodzie. W takim przedstawieniu nie mogło zabraknąć najsłynniejszych bandytów  czyli braci Daltonów. Ale skoro oni siedzą w więzieniu, to Buffalo Bill zostaje zmuszony do zatrudnienia aktorów wcielających się w ich role. To wywołuje oczywiście złość prawdziwych Daltonów i staje się powodem ich ucieczki. Przyłącza się do nich inny skazaniec  Geronimus Caesar Plunk, który jako ich oficjalny impresario zamierza zająć się karierą braci. Jest w tym albumie kilka zabawnych motywów, jak np. komfortowa cela, którą Daltonowie otrzymują jako gwiazdy czy książki, jakie Plunk wydał, aby zwiększyć popularność swoich podopiecznych. Jednak historia ma dziury logiczne. Trochę szkoda, bo z bardziej dopracowanym scenariuszem to mógł być bardzo dobry komiks.
Ekstrakt: 70%
[image: Lucky Luke #70: Legenda Zachodu]
Albumem "Legenda Zachodu" Morris pożegnał się z serią; widać w nim, że styl ilustracji odbiega od wcześniejszych. Chodzi o większe kadry i tym samym ich mniejszą liczbę na stronie. Wcześniej takie zabiegi były czymś wyjątkowym, a większe kadry miały swoje konkretne uzasadnienie fabularne. W tych ostatnich trzech albumach, a zwłaszcza w "Legendzie Zachodu" powiększenie kadru nie idzie często w parze z zawarciem na nim większej liczby szczegółów czy jakichś rozbudowanych scen grupowych. Powoduje to czasami brak płynności w przejściu między poszczególnymi kadrami i konieczność uciekania się nawet do pomocy strzałek.
Lata 2000-2002 to nie był najlepszy okres dla tej serii. Na szczęście nowi scenarzyści wyciągnęli z tych słabszych skryptów pewną naukę, a następca Morrisa  Achde - radzi sobie znakomicie z ilustracjami. Dzięki temu ten liczący już 74 lata cykl wciąż żyje, ma się dobrze, a nadal zostało tyle historii z Dzikiego Zachodu, które można opowiedzieć.
Plusy:
	Daltonowie w show Buffalo Billa
	postać Frederica Remingtona


Minusy:
	mało zabawne historie
	słaba konstrukcja scenariuszy
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  Tam piekło twe, gdzie serce twoje

  Marcin Knyszyński

  Mark Buckingham, Jamie Delano, Mike Hoffman, David Lloyd, Richard P. Rayner, Bryan Talbot, Ron Tiner Hellblazer #9
  

  
  Egmont bardzo konsekwentnie podszedł do tematu zbiorczych edycji Hellblazera  w lipcu otrzymaliśmy trzeci, ostatni tom autorstwa Jamesa Delano. To właśnie ten Brytyjczyk, stworzył postać Johna Constantinea od podstaw  opierając się na kilku podstawowym założeniach Alana Moorea. W życiu ulicznego maga z Liverpoolu skończył się pewien etap  zobaczymy dziś jak to wyglądało.
Ekstrakt: 80%
[image: Hellblazer #9]
Poprzedni tom zawierał kilkuodcinkową Maszynę strachu  powszechnie uznawaną za najlepszą opowieść o naszym bohaterze, jaką napisał James Delano. A dwa ostatnie odcinki tego tomu rozpoczęły kolejną historię  John Constantine wprowadza się do tajemniczego domostwa swego starego przyjaciela i odkrywa tam przerażające tajemnice. Okazuje się, że kumpel Johna współpracuje z groźnym seryjnym mordercą znanym jako Domator  trzeci tom Hellblazera kontynuuje tę opowieść.
Omawiany dziś album zawiera dwanaście ostatnich zeszytów Hellblazera runu Jamesa Delano (wydanych między kwietniem 1990 a kwietniem 1991 roku), pojedynczy odcinek napisany przez Delano trzy lata później, zaraz po zakończeniu runu jego następcy, czyli Gartha Ennisa oraz cztery odcinki specjalne z 2000 roku wydane poza główną serią  Hellblazer. Zła krew. Trzeci tom jest zdecydowanie najmroczniejszym, najpoważniejszym i chyba najtrudniejszym w odbiorze spośród tych autorstwa Delano. Zaczynamy od pojedynku Constantinea z Domatorem  bohater, który z łatwością pokonywał demony i nie bał się stawić czoła piekielnym mrokom, robi teraz w gacie ze strachu. John jest przerażony, fajtłapowaty  nie potrafi się obchodzić z bronią, ogląda się ciągle za siebie i brak mu pewności siebie. James Delano kreuje postać Domatora w naprawdę sugestywny, przyprawiający o ciarki na plecach, sposób  w tych pozbawionych pierwiastka nadnaturalnego odcinkach, umiejętnie gra popkulturową fascynacją seryjnymi mordercami, ich brutalnością i irracjonalnością. Udziela się to oczywiście również naszemu bohaterowi, których chyba nigdy nie był aż tak bezradny.
A zaraz potem, praktycznie do samego końca runu Delano, zajmować się będziemy psychiką, umysłem, motywacjami i przeszłością Johna Constantinea. John wraca do znanych z poprzedniego albumu kobiet  Marge i jej obdarzonej dziwnymi, paranormalnymi umiejętnościami córki o imieniu Mercury. Razem odbywają podróż przez Stany Zjednoczone  a John w międzyczasie odbywa bardzo trudną, bolesną i dość przerażającą podróż w głąb samego siebie. Już wcześniej, zanim zapijaczony, śmierdzący i załamany John dotarł do swych przyszłych towarzyszek, mogliśmy zobaczyć w jakich relacjach pozostawał John ze swoim ojcem. Bohater rozlicza się z przeszłością na naszych oczach  widzimy rzeczy trudne, brzydkie, wstrząsające, ale również i magnetyzujące, nie pozwalające oczu odwrócić. Nastoletnia Mercury widzi w Johnie dokładnie to, co jej matka, tylko nie boi się nazywać rzeczy po imieniu.
John Constantine w finałowych odcinkach runu Jamesa Delano jest statkiem plag, roznosicielem zarazy zła, człowiekiem upadłym i tonącym w depresji i alkoholu. Tylko, że tym razem piekłem nie są inni ludzie, lecz on sam  tam piekło twe, gdzie serce twoje. Mamy tu kilka prawdziwych komiksowych perełek  Serce małego chłopca opowiadające o problemach ośmioletniego i niekochanego Johna; dwuczęściową, ekstremalnie brutalną historię o pewnym chłopaku maltretowanym przez ojca, czy wreszcie mocno rozbudowujące (i gmatwające) mitologię Hellblazera odcinki ostatnie, w których dowiadujemy się o nowych faktach z czasów pierwszych lat życia Johna. Jest jeszcze znakomity, wydany po trzyletniej przerwie odcinek W innej części piekła  jeden z najdziwniejszych i najlepszych jakie Delano napisał.
James Delano jest gadatliwy, jak nigdy wcześniej. Mnóstwo jest tu tekstu, całe ściany narracji przytłaczającej kadry  cechy charakterystyczne komiksów tamtych czasów są tu aż nazbyt widoczne. Ale napisane jest to tak, że akurat w tym przypadku to zaleta  autor umiejętnie pogłębia i tak bardzo mroczny klimat komiksu. Odcinki zamykające run Delano, te w których Constantine zażywa mnóstwo grzybów psychodelicznych i dociera do prawdy o swojej przeszłości, czyta się wyjątkowo trudno  nawet z odpowiednim nastawieniem. To jest naprawdę mocna rzecz  zwłaszcza, że ostatni czterdziesty odcinek ilustruje nikt inny jak Dave McKean. Powściąga on nieco swoje artystyczne zapędy i nie serwuje tak skrajnego odlotu jak chociażby w Azylu Arkham, ale jego znaki handlowe możemy rozpoznać bardzo szybko.
McKean to jednak tylko jeden odcinek. Pozostałe rysują Ron Tiner, Steve Pugh i Sean Phillips (jest jeszcze jakiś jeden czy dwóch innych grafików, ale nie ma nawet co o tym pisać). Jest tak, jak było wcześniej  dość przeciętnie. Tiner i Pugh rysują jak zwykli wyrobnicy tamtych czasów, bez przykładania wagi do scenografii, twarzy swych bohaterów  głównie konsekwencji w ich przedstawianiu. Trochę lepszy jest Sean Phillips, jeszcze nie tak dobry jak chociażby w wydanym już w Polsce dwuczęściowym Śpiochu, ale obiecujący. Wszyscy panowie trzymają się jednak pewnych zasad runu Delano  jest surowo, nieco umownie, brudno i chropowato. Mrocznie.
I wtedy dla odmiany dostajemy Złą krew z 2000 roku, którą zilustrował Philip Bond. Jakże inny jest to komiks od wszystkich wcześniejszych. Mamy rok 2025, John Constantine skończył właśnie siedemdziesiąt dwa lata (jak wiecie, bohater ten starzeje się w komiksach w czasie rzeczywistym). Monarchia chwieje się w posadach, zaraz dojdzie do Rewolucji Brytyjskiej czy czegoś tam podobnego. Kilku monarchistów zawiązuje spisek mający na celu utrzymanie status quo a we wszystko wplątuje się oczywiście John i pewna jego znajoma. Dużo (czarnego) humoru, szybka akcja, bardzo odmienne od poprzednich rysunki i zupełnie inne klimaty. Tak właśnie powrócił do Hellblazera Delano po dziewięciu latach  jest weselej, ale nadal mocno politycznie. Wątków społecznych i obyczajowych autor nie porzucił bowiem nigdy  oprócz szczegółowej i nieco psychodelicznej wiwisekcji wnętrza i psychiki Johna Constantinea, nadal znajdziemy u Delano jego poglądy na świat i politykę. Mocno lewicowe, jednoznaczne, wyraziste, wyłożone kawa na ławę i nieco zamknięte na jakikolwiek dialog.
W maju 1991 roku wyszedł czterdziesty pierwszy numer Hellblazera, otwierający jedną z najsłynniejszych opowieści o Johnie Constantine  Niebezpieczne nawyki. Ale to już znamy  Garth Ennis otworzył wtedy nowy rozdział w serii. A Egmont już w listopadzie zaprezentuje nam kolejnego autora, który pisał Hellblazera  otrzymamy pierwszy (prawdopodobnie z trzech) zbiorczy tom autorstwa Mikea Careya, który w 2002 roku przejął pałeczkę od Briana Azzarello. Naprawdę jest na co czekać.
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  Hołd niemalże wzorcowy

  Maciej Jasiński

  Zeszyty Komiksowe 9, maj 2009
  

  
  15 listopada 2008 roku zmarł Janusz Christa. Redakcja Zeszytów Komiksowych zrobiła wówczas najlepsze, co mogli  przygotowała numer poświęcony twórcy Kajka i Kokosza, który ukazał się pół roku później. I jest to do dziś jedyna tak obszerna publikacja poświęcona osobie i twórczości tego wybitnego polskiego komiksiarza.
Ekstrakt: 100%
[image: Zeszyty Komiksowe 9, maj 2009]
Całość zaczyna się interesującym, dopełniającym się nawzajem dwugłosem przynoszącym rys biograficzny (Szyłak/Marciniak). Dowodzi on, jak bardzo na przestrzeni lat zmieniła się perspektywa oglądu i znajomość zdarzeń dotyczących polskiego komiksu. Choćby paleta nestorów polskiego komiksu powojennego, nieuwzględniająca wówczas postaci Jerzego Wróblewskiego (Szyłak), młodszego od Christy, ale zaczynającego komiksową robotę niewiele później.
Cenne są znamionujące osobowość Janusza Christy krótkie wywiady, gromadzone (jakże słusznie!) przez wiele lat przez jego syna, Marka. Przedrukowane tutaj en masse dają szczególny wgląd w czasy, pracę artysty i dylematy, z jakimi się borykał. Tym bardziej, że wielokrotnie nie były one zdarzeniem jednorazowym.
Nieco słabszy fragment stanowi część wspomnieniowa. W kilka miesięcy po śmierci Christy wiele tekstów brzmi laurkowo, czemu nie można się dziwić. Niestety większość powtarza te same sformułowania, które po latach trącą monotonią, niewiele wnosząc. Wyróżniają się te najbardziej osobiste (Holcman), anegdotyczne (Śmiałkowski), wreszcie te, które coś do wiedzy o twórcy i jego tworzywie wnoszą (Parowski).
Mamy tu też fragment promocyjny, gdzie o remasteringu starych wydań opowiadają pracujący przy tym ludzie (Składanek). Niestety poza technikaliami od przedstawicieli Egmont Polska (Kołodziejczak, Szrejter), np. o recepcji tych komiksów, dowiemy się niewiele więcej. Jak zwykle zresztą
Absolutną perełką numeru jest wprowadzony opowieścią autora obszerny wycinek z pracy Arkadiusza Florka "Kajko i Kokosz, czyli świat dzielnych wojów". To wspaniały przykład fanowskiego zacięcia, wnoszącego bardzo wiele do wiedzy zwykłego komiksożercy. Jakiż żal, iż do dziś praca ta nie ukazała się w całości (istnieje wszak także część druga) oficjalnie drukiem. Owszem, może problemem okazałoby się pozyskanie wszystkich ilustracji, jednak z pewnością ten przystępny w formie i zawierający mnóstwo ciekawych faktów tekst znalazłby grono odbiorców wśród otwartych i utajonych wielbicieli Christowych bohaterów.
W kolejnym artykule pojawia się krytyka tego opracowania (Janicz). Jest ona jednak przeprowadza w tonie niezwykle życzliwym  jak to między fanami być winno. Dokładając do tego bezcenną bibliografię (Janicz, Sobczak) i pozakomiksowe ciekawostki (Sobczak) otrzymujemy spory pakiet bezcennego wkładu fanów w komiksologię, pożytecznego tak dla czytelników, jak i badaczy. Żywy dowód na to, że nienaukowość" wcale nie musi być wadą.
Końcówka numeru to szersze rozważania o rozmaitych aspektach twórczości Christy. Czasem prezentują one podejście autoanalityczne (Jankowski, Czubak), kiedy indziej kontekstowe (Szyłak, Siromski).
Oryginalną jest próba odtworzenia architektury Mirmiłowa i okolic (Bąk). Tym ciekawsza, że powstała bez odniesienia do roboczych szkiców wykonanych przez samego Christę. Warto byłoby oba projekty porównać.
Numer kończy tradycyjny dział rynkowy. Analiza bieżącego stanu rzeczy (Obważanek) z perspektywy minionej dekady okazuje się całkiem trafna. Może poza przewidywaną miniaturyzacją. Pomniejszone wydania, poza przeformatowanymi edycjami kolekcjonerskimi, praktycznie wyszły z mody i użycia.
Niezaprzeczalnym atutem wydania są przedruki prac Christy  znanych, ale także tych mniej bądź wcale nieznanych. To zdumiewające, ile jeszcze, pomimo tak obszernej edycji Egmontu, nie zostało zebranych i opublikowanych. Ze słynną debiutancką Opowieścią o Armstrongu z magazynu Jazz z 1957 roku włącznie!
W graficznym hołdzie wystąpili w tych Zeszytach rysownicy młodszego pokolenia. Wśród nich wyróżniają się te pięknie nostalgiczne, zarażające wręcz zadumą i smutkiem (Janicki, Myszkowski).
Niniejszy numer nie jest naukowy. To raczej archiwalno-historyczny wybór źródeł, wielogłosowe podsumowanie. Jednakowoż jest ono bezcenne z uwagi na brak innych opracowań oraz zamieszczone materiały, zaczerpnięte często z innych trudno dostępnych dziś publikacji.
Pomijając małe niedostatki poszczególnych tekstów, warto by te Zeszyty Komiksowe potraktować jako wzorcowe dla wydań monograficznych, poświęconych jednemu twórcy. Aż prosiłoby się o więcej takich!
Opracowanie monograficzne w najlepszym tego słowa znaczeniu. Wszechstronne ujęcie rozmaitych aspektów twórczości  wycinkowe i holistyczne. Fragmenty wybranych prac, spojrzenie badaczy i fanów, rysunkowe hołdy Szkoda, że na coś takiego można zasłużyć sobie dopiero po śmierci. Wcześniej dałoby się wiele z tych rozważań skonfrontować z autorem. Trochę żal straconej szansy.
Plusy:
	wszechstronne ujęcie tematu
	wieloaspektowe analizy badacze
	znakomite, wiele wnoszące opracowania fanowskie
	rozmaitość prezentowanych prac samego Christy, jak również przygotowanych w hołdzie jego twórczości


Minusy:
	pobieżne ujęcie niektórych aspektów twórczości Christy
	skrótowe potraktowanie biografii
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  Wieczna wojna

  Marcin Knyszyński

  Mike Carey, Mike Choi, Terry Dodson, David Finch, Matt Fraction, Stuart Immonen, Craig Kyle, Greg Land, Ibraim Roberson, Zeb Wells, Christopher Yost X-Men: Punkty zwrotne. Powtórne przyjście
  

  
  Przed nami trzeci punkt zwrotny w historii mutantów Marvela. Zdecydowanie najbardziej istotny, choć nie wyróżniający się fabularnie. Potężny Cable i jego podopieczna imieniem Hope, w której wielu widzi zbawiciela mutanciej społeczności, wracają do czasów teraźniejszych  nikt tu jednak nie czeka na nich z kwiatami.
Ekstrakt: 70%
[image: X-Men: Punkty zwrotne. Powtórne przyjście]
Hope była pierwszym dzieckiem-mutantem urodzonym po tragicznych wydarzeniach House of M, kiedy to Scarlet Witch pozbawiła mocy niemal wszystkich nosicieli genu X. W Kompleksie Mesjasza i Wojnie o Mesjasza widzieliśmy jak społeczność marvelowskich mutantów radzi sobie nie tylko z tym faktem, ale również z nadejściem nadziei na swoje odrodzenie (imię dziewczynki nie jest przypadkowe). Cable zabrał Hope w przyszłość, aby ochronić ją przed tymi, którzy czyhali na jej życie. Minęło szesnaście lat  Cable i Hope dojrzeli do tego, aby stawić czoło przeznaczeniu.
Trzeci tom X-Men. Punkty zwrotne zawiera wszystkie odcinki wydarzenia znanego jako Second Coming, które przetoczyło się przez serie z przygodami mutantów między kwietniem i wrześniem 2010 roku, czy mniej więcej rok po Wojnie o Mesjasza. Podstawę tego eventu stanowi piętnaście odcinków  dwa pojedyncze zeszyty wprowadzające, po trzy zeszyty czterech serii (New Mutants, X-Men. Legacy, Uncanny X-Men, X-Force) i jeden odcinek zamykający całą awanturę. W skład Powtórnego przyjścia wchodzą również epizody uzupełniające (tzw. tie-iny) jak chociażby kilka odcinków X-Factor, X-Men. Blind Science czy X-Men. Hellbound, ale nie mają one większego wpływu na całą historię. Egmont tie-iny pominął, ale zawarł w omawianym dziś albumie wszystko to, co najważniejsze.
Przybycie niespodziewanych gości nie umknęło uwadze X-Men i wszystkich innych mutancich grup Marvela. Podobnie zresztą jak ich wrogom, z którymi przyszło się im mierzyć w roku 2010. Chrześcijańska bojówka Purifiers i oddziały Rady Prawych ruszają w pościg za Cableem i Hope. Największym zagrożeniem jest jednak nienawidząca mutantów Rada Ludzkości dowodzona przez na poły mechanicznego Bastiona. To właśnie on jest głównym nemezis X-Ludzi w omawianym dziś tomie. A w Radzie Ludzkości zasiadają takie osoby jak Bolivar Trask, Cameron Hodge, William Stryker, Graydon Creed i Steven Lang  zwykłym czytelnikom te nazwiska nic nie mówią, długotrwałym fanom X-Men mówią wszystko. Dowodzący X-Men Cyclops rozdaje zadania  każda z grup rusza do walki o ocalenie ostatniej nadziei mutantów i ściera się z przeciwnikami próbującymi ich jej pozbawić. Powtórne przyjście nie różni się zbytnio od dwóch poprzednich tomów  to nadal nieustanna bitwa, gigantyczne eksplozje, podróże w czasie, technoorganiczne wirusy, teleportacje, wojny informatyczne i jak zwykle dramatyczne wybory.
Przygodny czytelnik, nie interesujący się zbytnio komiksami Marvela, a tym bardziej mutantami tego uniwersum, rzuci ten komiks w kąt. Nie znajdzie w nim nic, ale to zupełnie nic dla siebie. X-Men to nie Spider-Man, gdzie pojedynki Pajęczaka z atakującymi go wrogami przeplatane są scenkami z jego życia prywatnego. Mutanci nie mają takiego luksusu, nie mają sekretnych tożsamości i ich życiem, od początku do końca, jest nieustanna walka. Tak to przynajmniej wygląda w komiksach. W trzech pierwszych tomach Punktów zwrotnych nie ma chyba ani jednej strony, gdzie czytelnik mógłby złapać oddech, zobaczyć jak Cyclops myje zęby albo Emma Frost smaży jajecznicę. X-Meni robią te rzeczy, kiedy czytelnik nie widzi  w tych króciutkich chwilach, gdy nie atakują ich żadne gigantyczne roboty, eksterminatorzy z przyszłości czy tradycyjnie Magneto (w Powtórnym przyjściu jest akurat po ich stronie). Oto kolejne dni wiecznej wojny  dla miłośników tego rodzaju rozrywki, oddanych fanów X-Men, ten komiks z kolei będzie strzałem w dziesiątkę. Dostarczy dokładnie tego, czego oczekują.
Jest tu kilka naprawdę mocnych momentów. Są ofiary śmiertelne, których nikt się nie spodziewał. Jest dziwaczna kopuła otaczająca resztki mutantów i przygotowująca dla nich ostateczne rozwiązanie. Przybywa Fantastyczna Czwórka i Avengers, aby pomóc X-Men lub ich powstrzymać. Są rozważania o walce o ocalenie dziewczynki, co do której nikt (nawet ona sama) nie ma pewności, czy zasługuje na ratunek. Są również epickie, przeszarżowane sceny walk, do których niektórzy czytelnicy są przyzwyczajeni, a inni parskną ich widok z niedowierzaniem. Summa summarum  typowy event z mutantami Marvela po raz kolejny walczącymi o przetrwanie. Stawka jest olbrzymia, nadzieja (!) niewielka, śmierć niemal pewna.
Nie oczekujmy jednak po Powtórnym przyjściu jakiejś nowej jakości, przełomu komiksowego. Ani fabularnie, ani graficznie niczego naprawdę nadzwyczajnego tu nie znajdziemy. Za rysunki odpowiada tutaj kilku twórców  żaden nie ma specjalnie głośnego nazwiska. Ich rysunki są poprawne, dynamiczne, pasujące do charakteru opowieści  ale to wszystko. Świat mutantów nie zmienia się tu jakościowo  Second Coming nie jest najlepszym komiksem z mutantami jaki możemy przeczytać. Ale jest zdecydowanie punktem zwrotnym  podobnie jak Kompleks Mesjasza i zupełnie nie jak Wojna o Mesjasza.
I mała zapowiedź na koniec. W grudniu wyjdzie czwarty komiks cyklu  Masakra mutantów. Tym razem jednak przeniesiemy się do roku 1986 i  kto wie  być może spotkamy ducha TM-Semic.
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  Zgniłe bagno

  Andrzej Goryl

  Yanick Paquette, Scott Snyder Potwór z bagien. Scott Snyder
  

  
  Potwór z Bagien po raz pierwszy pojawił się w 92. numerze House of Mystery (1971 rok). Jego twórcami byli Len Wein i Bernie Wrightson. Przez prawie pięćdziesiąt lat historii tej postaci jej przygody pisało wielu zdolnych twórców. Najważniejszym z nich był oczywiście Alan Moore (cały cykl przez niego pisany wydano w Polsce w trzech grubych tomach), ale warto też wymienić takich scenarzystów jak Grant Morrison, Rick Veitch, Nancy A. Collins czy Brian K. Vaughan.
Ekstrakt: 50%
[image: Potwór z bagien. Scott Snyder]
Niedawno Egmont uraczył nas zbiorczym wydaniem serii Scotta Snydera (Liga Sprawiedliwości, Amerykański wampir), uzupełnionym o dwa zeszyty Animal Mana pisane przez Jeffa Lemirea. Fabuła tego albumu jest prosta: Alec Holland staje się Potworem z Bagien, by walczyć ze Zgnilizną, która dąży do opanowania całego świata. I walczy z nią przez ponad 500 stron. Tyle. Większość tego albumu to typowe superbohaterskie mordobicie, tylko, że w trochę bardziej horrorowatych dekoracjach  bo, jako że wrogiem jest Zgnilizna, to przeciwnicy protagonisty są zgrają powykręcanych, zdeformowanych żywych trupów. Całość okraszona jest męczącymi dialogami, z których niewiele wynika, a których to postacie nie szczędzą ani sobie, ani czytelnikom. Są też niby jakieś próby wzbogacenia roślinnej mitologii świata DC, ale wszystkie te pomysły nie mogą się właściwie rozwinąć przez konieczność ustąpienia miejsca scenom bijatyk. Historii brakuje jakiegokolwiek napięcia  od początku wiadomo, że pozytywni bohaterowie wygrają, a wszystkie szkody, jakie wyrządziła Zgnilizna, w finale zostaną odwrócone. Czytelnikowi pozostaje tylko ze znudzeniem przewracać kolejne strony, obserwując niekończące się wymiany ciosów.
Jedynym pozytywnym elementem tego albumu jest warstwa graficzna. Główny rysownik cyklu, Yannick Paquette (Terra Obscura, Seven Soldiers) daje tutaj z siebie wszystko. Jego wcześniejsze prace były niezłe, ale nie było w nich nic specjalnego  w Potworze z Bagien artysta mógł się wyszaleć i wykorzystał tę szansę. Plansze, które tu pokazał, są pełne ekspresji i energii. Artysta pobawił się też z kompozycją plansz i widowiskowym ukazaniem dzikiej roślinności. Powiększony format polskiego wydania sprawia, że jego rysunki ogląda się z prawdziwą przyjemnością.
Jednak największe wrażenie robi rozdział narysowany przez Francesco Francavillę (Batman: Mroczne odbicie, Hawkeye). Włoski twórca doskonale operuje ciężkimi liniami, ciemnymi barwami i cieniami. Tymi zagraniami udaje mu się wytworzyć przekonującą atmosferę grozy, silnie przywołującą na myśl stare horrory. Nie tak często można zobaczyć twórczość Francavilli w wydanych w Polsce komiksach  tym bardziej więc cieszy każdy jego występ.
Bardzo ładnie wypadł też rozdział narysowany przez Becky Cloonan (Ludzie Północy, American Virgin), przedstawiająca przygody młodego Aleca Hollanda w Karpatach (to właśnie jeden z tych pomysłów, które zostały kompletnie zmarnowane). Jej łagodna, uproszczona kreska odcina się od plansz pozostałych rysowników, ale właśnie dzięki temu osiąga zamierzony efekt. Styl, jakim operuje, podkreśla naiwność przyszłego bohatera i jego ignorancję w kwestii mrocznych sił czających się w cieniach, a także sprawia, że pierwsze spotkanie Aleca z Abigail Arcane wypada naprawdę uroczo.
Potwór z Bagien Scotta Snydera to typowe, superbohaterskie mordobicie w ładnym opakowaniu. Tylko dla bardzo mało wymagających czytelników.
Plusy:
	Rysunki


Minusy:
	Brak pomysłu na historię
	Fabuła składająca się z serii bezsensownych walk
	Bijąca z każdej strony nuda






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
Ekstrakt: 50%
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  O kilku takich, co ukradli boga

  Marcin Knyszyński

  Al Ewing, Simone Di Meo Znajdujemy ich, gdy są już martwi #2: Złodziejka
  

  
  Od dramatycznych wydarzeń kończących pierwszy tom Znajdujemy ich, gdy są już martwi minęło niemal pięćdziesiąt lat. A działy się rzeczy niesłychane  dziś, przy okazji recenzji drugiego tomu, możemy o nich wspomnieć bez ryzyka spojlera. Ba, mając na uwadze fabułę, nawet musimy.
Ekstrakt: 70%
[image: Znajdujemy ich, gdy są już martwi #2: Złodziejka]
W 2367 roku załoga czteroosobowej jednostki autopsyjnej, czyli statku kosmicznego Vihaan II, zajmującego się pobieraniem materiału z unoszących się w przestrzeni międzygwiezdnej ciał martwych bogów(!), ruszyła w nieznane. Podobno gdzieś, gdzie nie zapuścił się żaden człowiek, można znaleźć żywego boga  ryzyko jest gigantyczne, ale potencjalny zysk wręcz niewyobrażalny. Dowódca Vihaana II, kapitan Georges Malik, zaginął w akcji ale, jak pokazują ostatnie strony pierwszego tomu, sam powrócił do znanego nam wszechświata jako martwy bóg wielkości gigantycznej asteroidy. Co to może oznaczać? Czy to rzeczywiście Malik w nowej postaci, czy może coś to go tylko przypomina i jest większe kilka milionów razy? Co tu się do ciężkiej choroby dzieje?!
Drugi tom nie odpowiada na te pytania, ale świetnie rozwija ten wątek i przedstawia zupełnie nową, choć powiązaną z poprzednią, opowieść. Mamy rok 2414. Na rubieżach Światów Wewnętrznych powstała pewna kosmiczna osada skupiona wokół unoszącego się w przestrzeni ciała boga Malika. Obowiązującą religią osady, noszącej nazwę Lot Malika, odżegnującą się od starych praktyk rozkradania gigantycznych boskich ciał, jest malikizm, czyli nowa droga ku lepszemu życiu i lepszej ludzkości. No cóż, być może w tej osadzie, bo w zmerkantylizowanych, walczących z nieustannym niedoborem wszelkich zasobów Światach Wewnętrznych malikizm jest dziwną fanaberią, mogącą utrudnić bardzo ważne projekty związane z bogiem Malikiem. Do kolonii przybywa pani ambasador Marlyn Chen  oficjalnie w celu nawiązania kontaktów handlowo-dyplomatycznych, a nieoficjalnie po to, aby ukraść ciało boga. Musi jednak znaleźć sprzymierzeńców w samej osadzie.
Fabuła tej bardzo udanej opowieści science fiction nie jest liniowa. Jednocześnie z wydarzeniami dziejącymi się na Locie Malika, dowiadujemy się więcej o tym co działo się w załogą Vihaana II po zniknięciu dowódcy, poznajemy historię ambasador Chen i jej motywacje, a także dostajemy bardzo szeroki obraz całego świata przedstawionego komiksu. Autorem scenariusza jest Al Ewing, znany w Polsce głównie ze znakomitego Nieśmiertelnego Hulka. Ewing umiejętnie dawkuje informacje  tak aby napięcie rosło, aż do (znów) bardzo dynamicznego i emocjonującego finału. Drugi tom różni się jednak od pierwszego dość znacząco. Akcja przenosi się z przestrzeni kosmicznej i pędzących przez nią z nadświetlną prędkością statków na stacje kosmiczne, czy kolonię Lot Malika  jest bardziej statyczna, choć nie mniej ciekawa czy złożona. Zamiast nieustannej, prostej w odbiorze, dynamicznej akcji, mamy teraz do czynienia z rozgrywkami politycznymi, dość mocno rozbudowanymi dialogami i narracją, nad którą trzeba się po prostu bardziej skupić.
Koncepcja gargantuicznych martwych ciał bogów unoszących się w kosmosie jest naprawdę znakomita. Nie wiem w sumie co czyni te wielkie postacie bogami poza samą skalą wielkości. No jest coś, co wygląda jak Georges Malik  ale co z tego? Może w sumie dobrze, że nic  wszystko co dośpiewują sobie bohaterowie komiksu (a także czytelnicy) wynika z tylko z własnych preferencji, światopoglądu i przekonań. Sami, podobnie jak wszyscy nasi przodkowie od zarania dziejów, dobudowujemy sobie taką a nie inną interpretację. Ewing, ustami bohaterów, zastanawia się nad pojęciem boskości i religią oraz zderza to wszystko z typowo użytkowym podejściem do tematu, jakie reprezentuje Marlyn Chen.
Rysuje znów Simone Di Meo. Bardzo mangowo, kolorowo, jaskrawo, przy użyciu wielkich plam barw. Di Meo świetnie operuje głębią, umie pokazać skalę kosmicznych obiektów i używa bardzo niestandardowego kadrowania. Pewnie w przyszłym roku wydany zostanie trzeci tom tej opowieści  drugi zakończył się bowiem podobnie jak pierwszy, czyli wielkim cliffhangerem.




Tytuł: Znajdujemy ich, gdy są już martwi #2: Złodziejka
Tytuł oryginalny: We Only Find Them When They're Dead, vol. 2
Scenariusz: Al Ewing
Data wydania: lipiec 2022
Rysunki: Simone Di Meo
Przekład: Paweł Bulski
Wydawca:  Non Stop Comics
Cykl: Znajdujemy ich, gdy są już martwi
ISBN: 9788382302806
Format: 136s. 170 × 260 mm
Cena: 54,90
Gatunek: groza / horror, sensacja
Zobacz w: Kulturowskazie
Ekstrakt: 70%
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  Gnuśność swą zastąpicie czynami sławetnymi

  Piotr Pi Gołębiewski

  Juan Luis Landa Kroniki Roncevaux (wyd. zbiorcze)
  

  
  Kroniki Roncevaux to elegancko wydana i pięknie narysowana opowieść o nieudanej wyprawie Karola Wielkiego na Półwysep Iberyjski. Niestety skierowana bardziej do znawców tematu, niż przypadkowych czytelników.
Ekstrakt: 60%
[image: Kroniki Roncevaux (wyd. zbiorcze)]
Przez większość życia Karol Wielki był w drodze. Przemierzał wzdłuż i wszerz swoje terytorium, by na jego obrzeżach toczyć kolejne zwycięskie bitwy. Raz jednak doznał dotkliwej porażki, kiedy to wybrał się do Hiszpanii aby odbić ją z rąk Saracenów. Przyczyn klęski było kilka, ale nie jest to miejsce na ich roztrząsanie. Ważne, że ostatecznie jego pochód zatrzymał się przed murami Saragossy, których jego wojsko nie było w stanie pokonać. To jednak, poza urażoną dumą władcy, nie przyniosło wielkich strat. Prawdziwy horror zaczął się w drodze powrotnej. W czasie, gdy ogromna armia Karola przedzierała się przez wąwóz Roncevaux, jej tyły zostały zaatakowane przez Basków i doszczętnie rozbite.
Wydarzenia te stały się kanwą Pieśni o Rolandzie, popularnego eposu rycerskiego, w którym tytułowy Roland został zaprezentowany jako wzór honorowego rycerza, zaś Karol uosabiał idealnego chrześcijańskiego władcę. Natomiast Baskowie zostali podmienieni na Saracenów.
Juan Luis Landa, autor Kronik Roncevaux postanowił opowiedzieć jak było naprawdę. Albo przynajmniej maksymalnie do tej prawdy się zbliżyć. Dlatego też w jego wersji Karol Wielki, choć zaprezentowany jako wielki władca, wcale nie wypada aż tak idealnie. Przede wszystkim uwypuklona została jego duma i ambicja, która nie pozwalała mu odpuścić nawet wtedy, kiedy jasnym było, że klęska wyprawy jest nieodwracalna. Z drugiej strony stara się ukazać zagmatwane stosunki politycznie, jakie wówczas panowały w Hiszpanii.
Nie zabrakło również Rolanda, który obecnie powszechnie uważany jest za postać historyczną. Jednak z jego mitem Juan Luis Landa nie rozprawia się tak jak z mitem Karola. Zaprezentował go jako wspaniałego rycerza, który epicko walczył z najeźdźcą w wąwozie Roncevaux. Ze sporą sympatią odnosi się również do Ximena, władcy Pampeluny, którą to Karol kazał zrównać z ziemią, co miało ukoić jego gniew po klęsce pod Saragossą.
Niestety, aby wyłowić pełen kontekst opisywanych wydarzeń, trzeba się nieco podszkolić z historii. Landa nie ma daru spójnego prowadzenia opowieści. Jego narracja jest bardzo rwana, co powoduje, że czasem trzeba się cofać, by umiejscowić dany wątek. Zwłaszcza, że zdarzają się takie, które urywają się bez wyraźnego zakończenia. Do tego dochodzi swobodne szafowanie niezliczoną ilością postaci i nic nie mówiących czytelnikowi imion. Być może autor chciał się pochwalić swoją erudycją i przygotowaniem faktograficznym, ale w odbiorze historii to nie pomaga. Zwłaszcza, że większość bohaterów nie została przedstawiona w jakikolwiek charakterystyczny sposób i stanowi jedynie tło.
Mnie na ten przykład zaintrygował wątek człowieka, którego nazywają Słowianinem (a który podobno dysponował flotą okrętów). Tyle tylko, że pojawia się on bez wyraźnej przyczyny na dwóch stronach w czasie nieistotnej rozmowy osób, które więcej w komiksie się nie pojawiają. I nie ma znaczenia, że jednym z nich jest Abd Ar-Rahman, emir al-Andalus (arabska nazwa Półwyspu Iberyjskiego), bo jego działanie ogranicza się jedynie do rozkazu utrzymania Saragossy.
Trzeba jednak przyznać, że całość została ślicznie narysowana. Landa jest zdecydowanie lepszym grafikiem niż scenarzystą i tworzy plansze, które zapierają dech w piersiach. W pełni oddają majestatyczność armii Karola Wielkiego. Dzięki temu, że komiks został wydany w powiększonym formacie, przyjemność analizowania szczegółowych kadrów jest tym większa. Choć czasem artysta wpada we własne sidła, ponieważ momentami rysunki są za bardzo szczegółowe. Dotyczy to zwłaszcza ilustracji batalistycznych, które przez to stają się mało czytelne i chwilę trzeba poświęcić, by w pełni pojąć, co autor miał na myśli.
Sporo więc brakuje do ideału, ale w mimo wszystko warto sięgnąć po tę pozycję, choćby dlatego, że po jej lekturze chce się dowiedzieć czegoś więcej o wyprawie Karola Wielkiego. Jeśli więc komiks ten potraktuje się jako wstęp motywujący do szukania informacji na własną rękę, to swoje zadanie realizuje w pełni.




Tytuł: Kroniki Roncevaux (wyd. zbiorcze)
Scenariusz: Juan Luis Landa
Data wydania: 26 maja 2022
Rysunki: Juan Luis Landa
Przekład: Jakub Syty
Wydawca:  Lost In Time
ISBN: 978-83-67270-04-5
Format: 120s. 240x320 mm
Cena: 95,00
Gatunek: historyczny
Zobacz w: Kulturowskazie
Ekstrakt: 60%
  



  
  
  
  
  Magazyn Esensja - Magazyn Esensja nr 7 (CCXIX) wrzesień 2022
  




  
  

  Eksperyment narracyjny

  Dagmara Trembicka-Brzozowska

  Janek Koza, mykupyku Przyjaciele
  

  
  Znany raczej z satyrycznych, czasami wulgarnych, często nawiązujących do polityki i spraw społecznych pasków prasowych Janek Koza połączył siły z tajemniczym Mykupyku, by przygotować album dla dzieci.
Ekstrakt: 60%
[image: Przyjaciele]
No, może nie tyle komiks, co zabawę komiksową formą. Trójka przyjaciół  Słonik, Żyrafa i Świnka  przeżywają niezwykłe przygody po tym, gdy położyli się wieczorem spać. Słonik znika po drugiej stronie kartki, Świnka i Żyrafa drą papier, na którym są narysowane, a scenarzysta przyznaje, że nie umie rysować. Takie międzykartkowe, interaktywne dyskusje toczą się przez całych Przyjaciół  pokazując, jak niesamowicie można bawić się i narracją, i samą formą komiksu.
Mimo że to album skierowany raczej do młodszych odbiorców, to i my, stare pryki, znajdziemy tam sporo interesujących elementów. Mykupyku  czyli Adam Gawęda, scenarzysta oraz publicysta znany m.in. z łamów Więzi, TVN czy TVP  napisał superprostą historyjkę, która burzy ścianę między postaciami a samym dziełem: kartkami, materiałami, czasem akcji, rysownikami, pisarzami. Janek Koza wprowadził te pomysły w barwne życie, udanie przelewając na papier pomysły kolegi. Wyszła z tego ciekawa książeczka, fikuśna, przewrotna, zbliżająca się do interaktywności jak tylko się da w papierowej formie  i dająca sporo zabawy.
Warto zaznaczyć, że nie każdemu przypadnie to jednak do czytelniczego serca. Rysunki są, jak to u Kozy, prościutkie, nawet gdy miesza style. Fabuła nie do końca funkcjonuje jako taka, bo i nie przygoda jest tu celem autorów, a zabawa kreatywnością i kartkami komiksu. Efekt powinien się spodobać dzieciakom, a i dorosły odbiorca nie pozostanie obojętny.
Jako eksperyment komiksowy, Przyjaciele sprawdzają się świetnie. Jeśli szukamy czegoś bardziej linearnego, mięsistego, skomplikowanego niż opowiastka dla dzieci, do czego będzie się chciało nam, dorosłym, wracać  to lepiej pominąć.
Plusy:
	superciekawe wykonanie
	pokazanie czytelnikowi, jak wygląda prawdziwe wyjście poza ramy komiksu


Minusy:
	zdecydowanie nie dla każdego






Tytuł: Przyjaciele
Scenariusz: mykupyku
Data wydania: 25 sierpnia 2020
Rysunki: Janek Koza
Wydawca:  Kultura Gniewu
ISBN: 9788366128460
Format: 63s. 165×235mm
Cena: 39,00
Gatunek: humor / satyra
Zobacz w: Kulturowskazie
Ekstrakt: 60%
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  Kryształowi piraci

  Marcin Knyszyński

  Vincent Brugeas, Ronan Toulhoat Republika Czaszki
  

  
  Wydawnictwo Lost In Time wydało właśnie kolejny komiks europejski  będzie przygoda, awantura, morskie bitwy, teksty o honorze i oddaniu, no i oczywiście piraci. Republika czaszki rewolucji na rynku nie zrobi, ale na pewno znajdzie czytelników, którzy spędzą przy niej bardzo miłe chwile. Znajdzie też sceptyków.
Ekstrakt: 50%
[image: Republika Czaszki]
Rok 1718. Karaiby, a dokładnie okolicy wyspy Nassau. Piraci przejmują holenderski statek kupiecki i wcielają w swoje szeregi zdecydowaną większość załogi. Darują też życie dowództwu, okazują tym samym swą moralną i cywilizacyjną wyższość. Nowo mianowany kapitan piratów, białowłosy nie-marynarz Sylla, przekazuje nowo zdobyty statek swemu kwatermistrzowi Olivierowi de Vannes i każdy rusza w swoją stronę. Fortuna, nowo ochrzczony bryg Oliviera znajduje jeszcze inny statek, na którym doszło do buntu i władzę przejęła afrykańska królowa, jeszcze niedawno niewolnica Maryam, i jej poddani. I znów kryształowa moralność i dobro pirackiej braci powodują, że Maryam staje się ich równorzędną partnerką na morzu i wielce szanowaną przywódczynią piratów. Fabuła komiksu nie jest mocno rozciągnięta w czasie  obserwujemy kres epoki karaibskich piratów, ich starcia z Brytyjczykami czy Hiszpanami, czujemy ich pragnienie sprawiedliwości i zemsty za zabicie Czarnobrodego, płyniemy do Afryki i bierzemy udział w awanturniczej przygodzie. No i trochę kiwamy z politowaniem głową.
Autor scenariusza, Vincent Brugeas, od samego początku mówi, co jest podstawowym celem jego komiksu. Przedstawienie legendy pirackiej epoki w sposób nieco inny niż robi to historia. Nie popkultura, bo ta od zawsze przedstawia piratów w bardzo romantyczny, nieco infantylny, sposób  który chłopiec w dzieciństwie nie udawał pirata dokonującego abordażu na statek pełen skarbów? Piraci w popkulturze są bardzo kreskówkowi, mają twarz kapitana Sparrowa i, ho ho ho, piją dużo rumu. Wiemy jednak dobrze, że piraci byli po prostu przestępcami, sięgającymi po nie swoje. Brugeas próbuje skłonić nas do innego spojrzenia na ten kawałek historii.
Piraci byli według niego pierwszymi buntownikami wobec skrajnie kapitalistycznemu postrzeganiu świata. Zachodnie społeczeństwo siedemnastego i osiemnastego wieku było zepsute i skorumpowane  niewolnictwo, przemoc, nierówności społeczne. Piraci byli wyrzutkami, którzy postanowili wziąć odwet za owym społeczeństwie, zemścić się za wyrzucenie poza margines i przemocą wziąć co się im należy. Marynarka handlowa tamtych czasów była ekstremalną emanacją ówczesnego kapitalizmu  piraci, byli pierwszymi korpoludkami, których ktoś przycisnął butem o jeden raz za dużo i postanowili wziąć sprawy w swoje ręce. A znali tylko jedną skuteczną broń  fizyczną przemoc. Tak walczyli z przemocą o wiele bardziej groźną  instytucjonalną, matką wszystkich przemocy.
Niby wszystko ok, rozumiemy takie podejście do historii piractwa, można ich jakoś usprawiedliwić i wytłumaczyć. Ale w Republice czaszki idzie to w taką przesadę, że nie da się tego czytać z przymrużeniem oka i dystansem. Piraci się tu kryształowi, piękni, jak z reklamy hollywoodzkiego blockbustera, pompatyczni, absurdalni i bardzo papierowi. Wszyscy czynią zło, tylko nie oni. To oni oszczędzają pokonanych wrogów, puszczają panie przodem i ani myślą, żeby w międzyczasie zadrzeć im kieckę do góry. Jeśli grabią to tylko tych krwiożerczych magnatów z Kompanii Wschodnioindyjskiej. Demokraci pełni honoru i altruizm  no i abstynenci, piją tylko okazyjnie! Wiemy dobrze, że nic w historii świata nie jest absolutnie czarne ani białe. Chyba, że mowa o realiach Republiki czaszki  to wtedy tak.
Rysuje Ronan Toulhoat, który w komiksach kostiumowych czuje się jak ryba w wodzie. Całkiem niedawno mogliśmy oglądać jego prace w dwóch odcinkach Ira Dei od Taurus Media. W Republice czaszki pokazuje pełnię swoich możliwości  precyzyjny rysunek, monumentalne (naprawdę) sceny walk i bitew morskich i scenografie. Nie znam się na marynistyce, historii piractwa i konstrukcji osiemnastowiecznych statków, ale wierzę, że Toulhoat oddał graficznie realia tamtych czasów bardzo wiernie. Widać, że jest tu włożony spory kawał serca, że był research i poświęcenie. Za grafikę  brawo.
Ale za całokształt nie mogę wystawić wysokiej oceny. Bardzo średni to komis, choć nie odmawiam mu sprzedażowego potencjału. Radykalny, jednostronny, mało wiarygodny, pisany pod tezę. Ja nie tego szukam w popkulturze, nie wierzę Brugeasowi za grosz i uważam, że zwyczajnie przesadził. Szukacie naprawdę dobrego komiksu? To chyba nie tutaj.
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  Jak to z tym Relaxem było

  Marcin Osuch

  Janusz Christa Kajko i Kokosz  Złota Kolekcja #4
  

  
  Czwarty tom Złotej Kolekcji Kajka i Kokosza to dla mnie osobiście swoiste wyzwanie. W przeciwieństwie do historii przedstawionych w poprzednich albumach (Złote prosię, Szranki i konkury, Woje Mirmiła), ten zawiera opowieści, na których się wychowałem. Czy uda mi się spojrzeć na nie obiektywnie i czy w ogóle jest taka potrzeba?
Ekstrakt: 100%
[image: Kajko i Kokosz  Złota Kolekcja #4]
Nie mam za bardzo wyjścia i muszę zacząć od ostatniej historii, bo to dokładnie ona była moją pierwszą przygodą z Kajkiem i Kokoszem. Gdzieś tam u znajomych migały mi jakieś pojedyncze odcinki ze Świata Młodych (dzisiaj już wiem, że były to albo Szkoła latania, albo Wielki Turniej), ale to, co dzisiaj nazywa się Zamachem na Milusia, było pierwszą świadomą lekturą przygód dzielnych wojów z Mirmiłowa. W albumie tym dostajemy wersję historią znaną już z wydań spółdzielni Rój (1989) oraz Egmontu. Ma ona już kanoniczne kolory oraz dodatkowe pięć stron, które Christa dorysował pod koniec lat osiemdziesiątych. W doskonałych i kompleksowych materiałach dodatkowych Krzysztof Janicz precyzyjnie wyjaśnia, na czym polegają różnice. Pokazuje zmiany w kolorystyce pomiędzy poszczególnymi wydaniami. Niektórzy czytelnicy zapewne pamiętają, że w kilku epizodach z Relaksu Miluś był czerwony.
Christy oczywiście nigdy za dużo, ale z mojej perspektywy wspomnianej pięciostronicowej wstawki mogłoby nie być. Tak to już niestety jest, gdy człowiek na czymś się wychowa. O czym warto pamiętać to to, że Christa wpasował poszczególne odcinki w rytm wydawniczy Relaksu. Każdy epizod miał swoje wyraźne zakończenie, chociaż niektóre łączyły się w dłuższą opowieść (dwa pierwsze i kilka ostatnich). I jeszcze jedno spostrzeżenie: czy zauważyliście, że w Zamachu na Milusia Zbójcerze pojawiają się epizodycznie?
Kolejnym Kajkiem i Kokoszem, który trafił w moje ręce były, wycinane skrupulatnie ze Świata Młodych, Skarby Mirmiła (wtedy jeszcze jako Kajko, Kokosz i Miluś). W związku z tym uznałem, że z założenia podstawę komiksu Christy stanowi cała trójka (analogicznie do Jonki, Jonka i Kleksa czy Tytusa, Romka i ATomka). Dopiero później miałem okazję przeczytać wydany przez KAW album zawierający Szkołę latania i Wielki turniej. Ten pierwszy, będący zresztą lekturą szkolną, ma rewelacyjne otwarcie i chyba wręcz najlepszy scenariusz ze wszystkich albumów serii. Wieczorny powrót Mirmiła, Kajka i Kokosza z polowania; odbicie się od zamkniętej bramy Mirmiłowa; ograbienie najpierw przez Łamignata, a następnie przez Zbójcerzy. Później zmiana zasad odnośnie do bramy, wizyta Zbójcerzy i zresztą każdy pamięta, co było dalej, a jeśli nie pamięta, to jest znakomita okazja, żeby sobie to przypomnieć. W każdym razie wyszedł tutaj Chriście istny majstersztyk, z pięknym domknięciem  kto tarana używa, od tarana obrywa!. I jedyne co może denerwować, to kilkukrotne wyciąganie przez Kajka ostatniej porcji maści do latania.
W pierwszym wydaniu albumowych, po odwróceniu książeczki otrzymywaliśmy Wielki turniej, czyli zawody baranów, na które wezwanie dostał kasztelan Mirmił. Tutaj znowu ważną rolę odgrywają Zbójcerze, bo oni również w turnieju wezmą udział i będą go chcieli za wszelką cenę wygrać. Komiks ma fabułę dużo bardziej przewidywalna od tej ze Szkoły latania, ale wiele gagów sprawia, że lektura sprawia wiele radości.
Komiksową część albumu uzupełnia historia Na wczasach, z jednej strony w zabawny sposób parafrazująca pewne schematy z czasów PRL-u, z drugiej strony - w której pozwolił sobie Christa na bezpośrednie cytaty z Asteriksa (rękawica siły, piraci z Jombsborga).
Układ materiałów publicystycznych jest taki sam, jak we wcześniejszych albumach Złotej kolekcji. Otwierają go wspomnienia osoby, która miała okazję osobiście poznać Janusza Christę; tym razem jest to dziennikarz i producent filmowy, Sławomir Malinowski. Całość zamyka kolejny przepastny artykuł Krzysztofa Janicza na temat kulis powstawania poszczególnych historii. "Przepastny" to mało powiedziane; ten tekst, bardzo bogato ilustrowany, jest wręcz genialny. Być może patrzę na to zbyt subiektywnie, gdyż dotyczy to komiksów, na których się wychowałem, które zawładnęły moją dziecięcą wyobraźnią. Ale możliwość poukładania sobie w głowie, co kiedy powstało, kiedy zaczęła się współpraca Christy z KAW-em, a kiedy ze Światem Młodych, są dla mnie bezcenne. A jeśli dla kogoś informacje te nie są aż tak istotne (w co nie wierzę), to nadal pozostają do przeczytania cztery doskonałe historie, świetnie narysowane i pełne humoru.




Tytuł: Kajko i Kokosz  Złota Kolekcja #4
Scenariusz: Janusz Christa
Data wydania: 13 lipca 2022
Rysunki: Janusz Christa
Wydawca:  Egmont
Cykl: Kajko i Kokosz, Kajko i Kokosz  Złota Kolekcja
ISBN: 9788328149854
Format: 208s. 216x285mm
Cena: 99,99
Gatunek: humor / satyra
Zobacz w: Kulturowskazie
Ekstrakt: 100%
  



  
  
  
  
  Magazyn Esensja - Magazyn Esensja nr 7 (CCXIX) wrzesień 2022
  




  
  

  Świat w butelce

  Marcin Knyszyński

  Dave Johnson, Mark Millar, Kilian Plunkett, Andrew Robinson Superman  Czerwony Syn
  

  
  Superman jest ikoną popkultury. Nikt nie zaprzeczy, że światowej, choć przede wszystkim amerykańskiej. W 2003 roku ukazał się komiks, który odpowiedział na pytanie: co by było, gdyby kapsuła z maleńkim Kal-Elem miała dwanaście godzin obsuwy i rozbiła się w ukraińskim kołchozie? Ikoną czego w takim przypadku stałby się Superman?
Ekstrakt: 70%
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Amerykanie wymyślili Supermana, bo czasy były trudne i potrzeba było jakiegoś kulturowego wzorca, który szybko i mocno trafiłby do szerokiego grona odbiorców. Wielki Kryzys już teoretycznie minął, ale odbijał się cały czas czkawką  a nad Europę nadciągnęły chmury tak mroczne i ciężkie, że kwestią czasu była ich ekspansja na cały świat. Był rok 1938. Narodził się Superman i został jednym z najpopularniejszych (o ile nie najpopularniejszym) bohaterem komiksu amerykańskiego. W późniejszych latach, gdy DC Comics już okrzepło, wyrobiło sobie markę i umocowało swe uniwersum na mocnych podstawach (czyli przeszło rewolucję Kryzysu na nieskończonych Ziemiach), zaczęły powstawać elseworldy, komiksy umieszczające znanych bohaterów w rzeczywistościach mocno odbiegających od tych dobrze nam znanych i dosłownie pytające  Co by było, gdyby?
Trzyczęściowy Superman. Red Son ze scenariuszem Marka Millara powstał w apogeum popularności komiksów o światach alternatywnych  w roku 2003, jeszcze przed Nieskończonym kryzysem, który przywrócił w DC Comics tradycję wieloświata i oznaczył rzeczywistość Czerwonego syna jako Ziemię-30. Przyjęto wtedy założenie, że elseworldy to faktycznie istniejące światy w pięćdziesięciodwuelementowym multiwersum i każdy z nich dostał swój numerek. W świecie trzydziestym, w latach prezydentury Dwighta Eisenhowera, Stany Zjednoczone obiegła przerażająca wiadomość. Sowieci mają nową super-broń, metaczłowieka o pseudonimie Superman, ubierającego się w obcisły strój z sierpem i młotem na klacie i władającego takimi nadludzkimi mocami jak latanie, supersiła, supersłuch, superwzrok i umiejętność miotania energetycznych promieni z oczu. Przebojowa dziennikarka Lois Luthor ma kolejny znakomity materiał, a jej nadludzko inteligentny i ambitny mąż, doktor Lex Luthor problem do rozwiązania, na które poświęci w końcu więcej niż dziesięć minut. Jak zabezpieczyć amerykański naród przed takim zagrożeniem? Jak utrzymać pozycję Ameryki w zimnej wojnie, która ewidentnie weszła właśnie na wyższy poziom?
Superman jest wysoko postawioną osobistością w Związku Radzieckim. Wierchuszka politbiura widzi go na miejscu Józefa Stalina, od czego nasz bohater mocno się odżegnuje. Jego intencje są kryształowe  bezinteresowna pomoc ludziom i pomoc każdemu w potrzebie. I nie chodzi tylko o Układ Warszawski  gdy zagrożone jest Metropolis, Paryż czy Londyn, również rusza na ratunek. Niektórzy uważają, że postać Supermana jest zaprzeczeniem idei marksistowskiej równości i najgorszą rzeczą jaka przydarzyła się Sowietom. Gdy Stalin umiera, Superman nie chce początkowo przejąć władzy, ale gdy widzi niedolę, biedę i problemy mieszkańców Związku Radzieckiego, postanawia, że zrobi wszystko, aby zmienić ten stan rzeczy. Ma przecież odpowiednie umiejętności, aby urządzić na świecie utopię według własnego przepisu. Tylko, czy powinien?
Czerwony syn składa się z trzech części opowiadających o trzech różnych okresach w życiu Supermana. Staje się on ostatecznie Wielkim Czerwonym Bratem, przed którego wzrokiem nic nie ucieknie. Mackom jego utopii nic nie umknie  tylko USA i Chile (czemu Chile? Bo rządził tam kiedyś Pinochet, większy prawicowy twardziel niż Reagan?) stawiają opór komunizmowi. Jak przystało na porządny elseworld, są tu również inni bohaterowie DC w odmiennych niż zwykle rolach  jest chociażby anarchistyczna, radziecka wersja Batmana w czapce-uszance, podkładająca bomby na Kremlu niczym V z wiadomego komiksu Alana Moorea. Jest czerwona Wonder Woman, jest Green Lantern w Strefie 51 i kilka innych fajnych rzeczy. Najciekawszą jednak analogią jest Stalingrad, pomniejszony i zamknięty przez Brainiaca w butelce, niczym kryptonijskie miasto Kandor w komiksach głównego nurtu. Komunistyczny Superman, wszechmocny i zdeterminowany niczym Miracleman Alana Moorea, chce zamknąć w podobnej butelce cały świat.
Mark Millar próbuje nam przekazać pewną ideę  bardzo prostą, bardzo klarowną i zrozumiałą. Chodzi o to, że nie wolno nikomu odbierać wolności w imię bezpieczeństwa i dobrobytu. Nie można nikogo wsadzać do butelki  choćby kierowały nami, tak jak w przypadku radzieckiego Supermana, najszersze i najlepsze pobudki. Kal-El naprawdę chce dobrze, nie jest zimny i wyniosły jak wspomniany Miracleman, jest empatyczny, nie pozwala sobie na przemoc, nie zabija  mimo to robi źle. Komunizm w wydaniu Millara jest jednak tak skrajnie umowny, oderwany od rzeczywistości i totalnie komiksowy, że wręcz nieakceptowalny.
Trudno jest mi uwierzyć w dobrobyt rodzący się wszędzie tam, gdzie stąpał Czerwony Syn. Stalin to wąsaty wujek, a sowiecki ustrój to jakaś wyimaginowana utopia, której, według Millara, największym problemem jest to, że ogranicza wolność swych obywateli, a nie to, że ściga ich NKWD, umierają z głodu w Ukrainie albo w syberyjskich łagrach. Czy Superman tego nie widział? Czy może ZSRR w świecie komiksu też jest alternatywny do tego, na którym był wzorowany?
Ale za to największy przeciwnik Kryptończyka, nieludzko inteligentny Lex Luthor, jest wykreowany genialnie. Potwór w ludzkiej skórze, mizantrop ekstremalny, socjopata i geniusz. On nie walczy z czerwonym Supermanem z pozytywnych pobudek  robi to, bo widzi w tym pojedynku wyzwanie i szansę przekroczenia kolejnej granicy. Świetnie zbudowana postać i nie ma znaczenia to, że kompletnie niewiarygodna.
Rysunki idealnie pasują do fabuły. Dave Johnson i Killian Plunkett rysują mocno retro i tak jakby przymierzali się do tworzenia komunistycznych plakatów propagandowych. Ogląda się to wszystko z niekłamaną przyjemnością. Przymykam oko na pewne nieścisłości i uproszczenia, godzę się na bardzo instrumentalne i powierzchowne definicje komunizmu oraz kapitalizmu i dochodzę do wniosku, że nie jest to zły komiks. Szkopuł w tym, że mógł być lepszy.
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  Chodzi o to, żeby coś czuć

  Marcin Knyszyński

  Bilquis Evely, Abigail Larson, Simon Spurrier Śnienie #3: Jeden magiczny ruch
  

  
  Sandman Uniwersum, jubileuszowa inicjatywa wydawnicza DC Comics, powoli dobiega końca. Jako pierwsza do mety dociera ta seria, od której wszystko się zaczęło. Trzeci tom Śnienia, zatytułowany Jeden magiczny ruch, pojawił się właśnie na naszym rynku.
Ekstrakt: 70%
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W pierwszym tomie zastaliśmy Śnienie zdewastowane, pęknięte i opuszczone. Daniel, syn i następca Morfeusza, opuścił swe królestwo. Chaos, totalitarne rządy Sędziego Stryka i ogólna degrengolada magicznej krainy okazały się jednak mało ważne, gdy do gry weszła dziwna ni to istota, ni to program komputerowy. Sztuczna inteligencja, mieniąca się bezcielesną świadomością złożoną z kilkunastu bilionów samodostosowujących się instrukcji, wypełniła lukę pozostawioną przez Daniela i w autorytarny, totalnie nieludzki (bo maszynowy), sposób zaczęła rządzić Śnieniem. Nie pomogły poszukiwania byłego władcy prowadzone przez Dorę, główną bohaterkę serii i kruka Matthew  Daniel nie wrócił, choć wiemy, że kontynuuje swą niezrozumiałą odyseję przez świat realny. Śnienie tymczasem destabilizuje się coraz bardziej, a sztuczna inteligencja (nosząca teraz imię Wan) staje się dla niego największym zagrożeniem. Tom drugi na sam koniec wprowadza do fabuły nieznaną do tej pory postać  mężczyznę pogrążonego w katatonii, który zdecydowanie ma coś wspólnego z tym, co się tu wyprawia.
Trzeci tom Śnienia, największy objętościowo ze wszystkich, zawiera osiem ostatnich odcinków dwudziestoczęściowej serii, wydanych między listopadem 2019 a czerwcem 2020 roku. Pierwszy odcinek jest przerywnikiem, krótką historią przypominającą nieco pewne fabularne zagrania praktykowane przez Neila Gaimana w Sandmanie. Magiczne istoty, mocno już zapomniane przez ludzi, tworzą razem coś w rodzaju grupy wsparcia i walczą o przetrwanie w nadciągającej nieubłaganie erze nowoczesności. Jesteśmy tym, czym nas tworzą  mówią istoty i tym samym nakreślają mniej więcej ideę nie tylko trzeciego tomu, ale i całego Śnienia. Zaraz potem wracamy do głównej fabuły, w której stopniowo poznajemy odpowiedzi na dręczące nas pytania. Chyba wszystkie  ja nie miałem po zakończeniu lektury żadnych niepasujących elementów układanki.
Dowiadujemy się kim jest Dora i dlaczego jest główną bohaterką serii. Poznajemy specyfikę bardzo niecodziennej inwazji na Śnienie, którą uosabia Wan  poznajemy też historię nieprzytomnego kolesia w łóżku. No i okaże się również, gdzie, kiedy i dlaczego nowy władca Krainy Snów opuścił swoją domenę  i czy wróci. Simon Spurrier bardzo zgrabnie powiązał wszystkie luźne wątki  trzytomowe Śnienie jest kompletną, zamkniętą historią, trzymającą na tyle blisko ideologii Sandmana, aby było to rozpoznawalne i na tyle daleko, aby nie można było rzucać oskarżeń o epigonizm.
Sny to natchniona interpretacja chaosu  chodzi mniej więcej o to, co już znamy z komiksów Gaimana. Skrajnie racjonalna, logiczna, zerojedynkowa sztuczna inteligencja nie pasuje do świata, w którym się znalazła  jest cierniem wbitym w Śnienie, destabilizującym je u samych podstaw. Kraina Snów u Spurriera jest wspólną płaszczyzną, w której istnieją sny, marzenia, archetypy, symbole i wszelkie irracjonalne, nielogiczne i abstrakcyjne twory ludzkich umysłów. Coś w stylu Immaterii z Promethei Alana Moorea. To głównie stąd wypływają wszelkie narracje i opowieści  a skoro im bardziej zgrabna opowieść, tym mniej szczera, rozumiemy w końcu, dlaczego Spurrier tak bardzo gmatwa swój przekaz. Ogólnie  Śnienie opowiada o tym, że musi istnieć irracjonalność, jeśli ma istnieć człowiek. Jej rugowanie, czyli efekt komiksowej inwazji na Krainę Snów, oraz zastępowanie jej ekstremalnie utylitarnym, komputerowym i racjonalnym podejściem do życia, to rugowanie samego człowieczeństwa. Chodzi o to, żeby coś czuć  nie będziemy czuli, jeśli zamienimy się w bezduszne roboty.
Sandman poruszał bardzo podobne zagadnienia, a Śnienie pisze do nich komentarz. Spurrier rozpisał całą intrygę rewelacyjnie, objaśnił cele i tajemnice SI pierwszorzędnie. Znów aspiruje do bycia Gaimanem 2.0  mamy pewien barok narracyjny, metafory o zbyt wielkiej liczbie poziomów i po prostu za dużo tekstu, prowadzącego donikąd. Jednak mimo balansowania na cienkiej granicy przesady, Spurrier nie spada w przepaść i broni swój projekt w sposób bardzo udany. Przykładają się też do tego rysownicy, trzymający się pewnych graficznych zasad ustalonych już na samym początku serii. Niezwykłe kadrowanie, oniryzm, ścieżki wytyczone już wcześniej przez J.H. Williamsa III w absolutnie genialnym komiksie Sandman. Uwertura (i niemal genialnej, wspomnianej już Promethei)  graficy Śnienia poziomu Williamsa nie osiągają, ale i tak radzą sobie bardzo dobrze.
Sandman Uniwersum trwa. Oby tak dalej  w tym roku czeka nas jeszcze trzeci tom Lucyfera.
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  Krótko o komiksach:Czytać uważnie

  Marcin Osuch

  Marek Oleksicki, Tobiasz Piątkowski Ekspozytura Rygor. Goście hotelu Arago
  

  
  Dyspozytura Rygor to kolejne po Bradlu wspólne dzieło Tobiasza Piątkowskiego i Marka Oleksickiego. Dzieło w dużym stopniu podobne, bo również oparte o autentyczne wydarzenia i także rozgrywające się w czasie drugiej wojny światowej.
Ekstrakt: 80%
[image: Ekspozytura Rygor. Goście hotelu Arago]
O operacji Torch (Pochodnia), czyli lądowaniu sił amerykańskich i brytyjskich we francuskiej Afryce północnej w 1941 roku, słyszeli zapewne wszyscy czytelnicy Esensji. Ale wiedza o tym, że kluczowe dane wywiadowcze dostarczała aliantom polska siatka szpiegowska (w Afryce!), nie jest już tak powszechna. Historia powstania i działalności tejże siatki jest tak nieprawdopodobna, że właściwie nadaje się jedynie na historyjkę komiksową. Rzecz w tym, że jest to historią prawdziwa.
Bohater Dyspozytury Rygor niby jest zbiorowy, ale z oczywistych względów na pierwszy plan wysuwa się organizator całości, major Wojska Polskiego Mieczysław Słowikowski pseudonim Rygor. Jego losy, poczynając od wojny polsko-sowieckiej poznajemy w przebitkach między właściwą akcją. Słowikowski, po klęsce wrześniowej początkowo zaangażowany w przerzut polskich żołnierzy na Wyspy Brytyjskie, zostaje oddelegowany do wspomnianych francuskich kolonii z zadaniem zbudowania siatki śledzącej ruch wroga. Pamiętajmy, że od momentu przystąpienia Włoch do wojny, a zwłaszcza pojawienia się w Afryce Afrika Korps Rommla, teren ten był obszarem zażartych walk między państwami Osi a aliantami. Pomysł Słowikowskiego na zbudowanie siatki, wątki rodzinne, zmagania z wrogimi wywiadami, to wszystko czyni z Dyspozytury Rygor wciągającą lekturę. 
Rysunek Marka Olesickiego sprawnie oddaje przebieg akcji, kolorystykę utrzymując w barwach monochromatycznych. Szarości są zarezerwowane dla kadrów wspomnieniowych, żółty i pochodne dla bieżących wydarzeń. Pewnym problemem jest niewielkie zróżnicowanie fizjonomiczne postaci, co w kilku miejscach może spowodować kłopot w rozróżnieniu, kto jest kim.
Dyspozytura Rygor nie jest łatwa w odbiorze. Narracja jest rwana, wątki nie zachowują chronologii, co powoduje, że całość trzeba czytać bardzo uważnie. Dopisek tylko dla dorosłych dotyczy nie tylko brutalnych scen.
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  Uwiedziony optymizmem

  Piotr Pi Gołębiewski

  Kano, Marcos Martin, Khoi Pham, Emma Rios, Paolo M Rivera, Mark Waid Daredevil. Mark Waid #1
  

  
  Nie jestem wielkim entuzjastą twórczości Marka Waida, a jednak jego wizja Daredevila bardzo przypadła mi do gustu. Po latach wciąż robi wrażenie, o czym można się przekonać sięgając po pierwszy tom zbioru Daredevil. Mark Waid.
Ekstrakt: 80%
[image: Daredevil. Mark Waid #1]
Śmiałek jest jednym z tych bohaterów, których wizerunek został ukształtowany dekady temu i do dziś twórcy pracujący nad jego przygodami starają się go trzymać. Mowa oczywiście o genialnych pracach Franka Millera z lat 70. i 80. Wprowadził on Daredevila do świata noir, co miało go odróżniać od reszty wesołej gromadki Marvela. Nie rzucał nigdy sucharami jak Spider-Man, nie pozował na playboya niczym Tony Stark, ani nie ocierał się o autoparodię niczym Thor. I to się długo sprawdzało.
Mark Waid postanowił zerwać z tym wizerunkiem. Zwłaszcza, że dopiero co nasz bohater wrócił z Krainy Cieni, kiedy to przeszedł na mroczną stronę mocy, dowodząc zabójcami Dłoni. Był rok 2011 i ostatnie wydarzenia sprawiły, że Śmiałek został zagnany w kozi róg. Nie tylko wszyscy posądzili go o niecne intencje, ale także świat dowiedział się, że pod maską Diabła z Hells Kitchen skrywa się niewidomy prawnik Matt Murdock. Trudno było wymyślić coś, co by zmieniło oblicze serii. Niby Daredevil jakoś stara się wytłumaczyć, że działał pod wpływem opętania, a Murdock przed sądem udowodnił, że nie jest herosem, ale i tak większość w to nie wierzy.
Na gwałt potrzeba było zastrzyku świeżego powietrza i zaoferował go właśnie Waid. W jego scenariuszu Daredevil zrywa z wizerunkiem ponuraka. Stał się gościem, który zaczął cieszyć się życiem. Pozwala sobie na wybryki, których byśmy się po nim nie spodziewali, jak skradzenie pocałunku uratowanej przez siebie pannie młodej. Co jednak ważne, taka zmiana została całkiem wiarygodnie zaprezentowana. Coś na kształt szoku pourazowego, którego objawem jest wyparcie złych wspomnień i zastąpienie ich o wiele lepszymi.
Dobrym pomysłem było także oddanie więcej miejsca Mattowi Murdockowi w cywilu. Problem prowadzenia przez niego spraw w sądzie w momencie, kiedy spora część społeczeństwa nie dała się nabrać, że to nie on jest Śmiałkiem, został należycie uwidoczniony i stał się równorzędnym tematem z superbohaterstwem. Zawsze to miło, kiedy twórcy pamiętają, że bohaterowie to nie tylko ich alter ego w trykotach.
Za rysunki zeszytów zebranych w tym tomie odpowiada aż pięcioro rysowników (jest wśród nich jedna kobieta  Emma Rios). Mimo, że wszyscy prezentują wysoki poziom, to jednak artystą, który przyćmiewa resztę jest Paolo Rivera. Choć nie przepadam za preferowanym przez niego sterylnym stylem, to jednak wyjątkowo pasuje on do scenariusza Waida. Swego czasu fani bardzo docenili pomysłową i sugestywną wizualizację radaru Daredevila.
Pierwszy tom zbiorczego wydania pozycji poświęconych Śmiałkowi ze scenariuszem Marka Waida to kawał bardzo przyzwoitego czytadła, pozwalającego spojrzeć na naszego bohatera z nieco innej perspektywy. Jednak to, że mamy do czynienia z pozycją bardziej kolorową, zaś sam Daredevil przemienił się w optymistę, wcale nie oznacza, że cykl stał się głupkowato-prześmiewczy. Wręcz przeciwnie. W czasie lektury niezmiennie odczuwa się ciarki związane z zagrożeniem czyhającym w cieniu, które może rychło spowodować, że ten miły nastrój się skończy. O tym jednak opowiedzą kolejne albumy.
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  Co się stało z Jean Grey?

  Andrzej Goryl

  Joe Bennett, Carlos Pacheco, Ramon Rosanas, Matthew Rosenberg, Leinil Francis Yu Phoenix: Zmartwychwstanie. Powrót Jean Grey
  

  
  Nie spodziewałem się niczego dobrego po tym komiksie. Już sam tytuł  Phoenix: Zmartwychwstanie. Powrót Jean Grey  sugerował, że dostaniemy odgrzewany kotlet, po raz kolejny opowiadający tę samą historię o mutantce opętanej przez kosmiczną potęgę. I częściowo jest to prawda. Ale na szczęście nie do końca.
Ekstrakt: 70%
[image: Phoenix: Zmartwychwstanie. Powrót Jean Grey]
Wszystko zaczyna się od tajemniczego, nadnaturalnego zjawiska  gdzieś na prowincji stanu Nowy Jork znaleziono dwójkę nieprzytomnych, lewitujących dzieci. X-Men rozpoczynają śledztwo  w jego toku odkrywają ślady nieznanej energii w kilku miejscach na Ziemi. Badając je, mutanci natykają się na coś, co można określić jako echa przeszłych wydarzeń. Członkowie drużyny obawiają się, że mogą być to zwiastuny powrotu Phoenix. Tymczasem Jean Grey toczy zwykłe życie nastolatki, jedynie raz na jakiś czas jest niepokojona przez dziwne wizje.
Matthew Rosenberg zręcznie gra niesamowitością i tajemniczymi wizjami. Czytelnik wie od początku czego się spodziewać, jednak scenarzyście udaje się podtrzymać jego zaciekawienie. Środki i motywy, jakie stosuje, nie są przesadnie oryginalne (widzieliście to na pewno w wielu innych komiksach i filmach), a jednak u Rosenberga to gra  chce się czytać dalej, chce się dowiedzieć, jak to wszystko się skończy. Po drodze mamy umiejętnie poprowadzoną narrację oraz kilka naprawdę udanych scen (szczególnie udanie wypadają te, rozgrywające się w iluzorycznej rzeczywistości). Całość ma całkiem przyzwoite tempo  Rosenbergowi udało się zamknąć fabułę w pięciu zeszytach i nie czuć, by coś było nadmiernie przeciągnięte. Napięcie jest odpowiednio stopniowane, a zakończenie  spokojne, melancholijne  dobrze wybrzmiewa.
Oczywiście nie mogło się obyć bez absolutnie zbędnych bijatyk (które na dobrą sprawę nic nie wnoszą do fabuły) ani zapełnienia stron komiksu legionem niepotrzebnych postaci  najwyraźniej taka uroda komiksów o X-Menach. Te elementy po prostu muszą być w nich z jakiegoś powodu umieszczone, mimo iż nie ma to żadnego sensu.
Mimo to, na tle innych mutanckich tytułów z linii Marvel NOW! Phoenix: Zmartwychwstanie prezentuje się bardzo dobrze (zwłaszcza w porównaniu z kaszaną, jaką serwowali Jeff Lemire i Charles Soule). To porządnie skrojona historia, bez większych ambicji, ale też nie starająca się być czymś więcej.
Rysunkowo też jest całkiem przyzwoicie. Najbardziej błyszczy Leinil Francis Yu, ze swoją drapieżną, pełną energii kreską. Jego styl doskonale nadaje się do przedstawiania przygód superbohaterów. Pozostali artyści (Carlos Pacheco, Joe Bennet i Ramon Rosanas) nie zostają daleko w tyle  ich prace są solidne, staranne i dobrze oddają scenariusz Rosenberga.
Phoenix: Zmartwychwstanie. Powrót Jean Grey jest całkiem przyjemnym komiksem. Scenarzysta i rysownicy nieźle się spisali. Kolejny tom Astonishing X-Men też ma być pisany przez Rosenberga  ciekawe, co tam pokaże?
Plusy:
	Nieźle poprowadzona fabuła
	Autor umie podtrzymać zainteresowanie czytelnika
	Rysunki Leinila Francis Yu


Minusy:
	Sceny walk, które nie mają większego uzasadnienia fabularnego
	Niepotrzebne nagromadzenie postaci
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  Czasami Van Dam dostaje jednak w kość

  Sebastian Chosiński

  Daniel Koziarski, Artur Ruducha Piraci z Wysp Szczęśliwych #1: Podstęp Czarnego Egona
  

  
  Po mało rozgarniętym, ale zawsze wychodzącym cało z opresji kapitanie Szpicu tandem autorski Daniel Koziarski (scenariusz) i Artur Ruducha (rysunek) stworzyli kolejnego bohatera, który ma szansę na dłużej zagościć na polskim rynku komiksowym. To kapitan Huk  pirat, który mocno daje się we znaki gubernatorowi Van Damowi. Obaj są głównymi postaciami Piratów z Wysp Szczęśliwych.
Ekstrakt: 70%
[image: Piraci z Wysp Szczęśliwych #1: Podstęp Czarnego Egona]
O tym, że scenarzysta Daniel Koziarski i rysownik Artur Ruducha lubią dobrą i nieskrępowaną zabawę, wiemy od co najmniej czterech lat, czyli od momentu, kiedy ukazał się w sprzedaży pierwszy epizod Kapitana Szpica, komiksowej parodii legendarnego cyklu o Janie Żbiku. W ciągu kolejnych lat zeszytów przybywało, ale przy okazji rosły również ambicje autorów, którzy z czasem postanowili spróbować sił w przedsięwzięciu nieco bardziej rozbudowanym. Efektem okazał się wydany w wakacje pełnowymiarowy (w formacie frankofońskim) komiks Piraci z Wysp Szczęśliwych, a w zasadzie jego pierwsza odsłona zatytułowana Podstęp Czarnego Egona. Już oba te tytuły świadczą o tym, że raczej nie będzie to opowieść w stylu Long John Silver czy Barakudy, choć nie mam wątpliwości, że wspomniane cykle w jakimś stopniu inspirowały polskich twórców. Ale nie tylko one! Trudno sobie bowiem wyobrazić, by tworząc swój komiks, nie mieli oni w pamięci również filmowej pentalogii o Piratach z Karaibów.
Wyspy Szczęśliwe! Któż nie chciałby żyć w takim miejscu, prawda?! Tylko że nazwa komiksowego archipelagu jest, jak wiele rzeczy w dziełku Koziarskiego i Ruduchy, przekorna. Okupowanymi wyspami rządzi bowiem wyjątkowo twardą ręką gubernator Wiktor Van Dam, mianowany na to stanowisko przez króla Flądrii (sic!) De Billa VII (aż strach pomyśleć, że przed kimś takim musiało na tronie zasiadać sześciu innych De Billi). Van Dam to zadufany w sobie nierób, który zmuszony jest skupiać się na spełnianiu zachcianek żony Van Damy (uzurpującej sobie prawo do bycia artystką) oraz dorastającej córki Van Damki, na którą pożądliwym wzrokiem spoziera wojskowy komendant, kapitan Bajon. I to wcale nie byłoby takie złe, gdyby jedynymi problemami gubernatora były otaczające go kobiety. Niestety, jest jeszcze niejaki Adam Lord, bardziej znany jako kapitan Huk  pirat, który napada na płynące do Wysp Szczęśliwych statki, by je rabować, a skradzione dobra rozdawać mieszkańcom wysepek, czym zapracowuje sobie na ich wdzięczność. Ale także ośmiesza Van Dama.
Namiestnik archipelagu nie ma więc wyjścia: jeżeli chce jeszcze trochę porządzić, musi rozprawić się w końcu z wrednym piratem i jego pomocnikami. Problem w tym, że kapitan Bajon jest na to zbyt głupi i tchórzliwy. Chociaż czasami jednak miewa dobre pomysły. Jednym z nich jest koncept, aby dogadać się z innym piratem, podstępnym Czarnym Egonem, który za odpowiednią kwotę mógłby zdradzić kamrata i pomóc go pojmać. Widać w tej grupie zawodowej lojalność nie stoi na pierwszym miejscu, skoro Czarny Egon gotowy jest pójść na układ z gubernatorem, licząc na to, że ostatecznie uda mu się wytargować znacznie więcej niż kwota odstępnego za kapitana Huka. Mamy więc w tej potyczce tak naprawdę trzy strony barykady: gubernatora Van Dama, Huka i Czarnego Egona  każdy z nich stara się wykiwać konkurencję, co gwarantuje sporą porcję zaskakujących zwrotów akcji, o jakie zadbał Daniel Koziarski.
Komponując pędzącą na złamanie karku fabułę, scenarzysta nie omieszkał  podobnie zresztą jak robił to w przypadku Kapitana Szpica  skorzystać z całej masy popkulturowych nawiązań. Mamy więc mrugnięcie okiem w stronę wielbicieli Kajka i Kokosza (vide Dziad Karczemny i jego małżonka Baba Gaja), mamy nawiązanie do najsłynniejszej powieści fantastyczno-przygodowej Juliusza Vernea 20 tysięcy mil podmorskiej żeglugi (pływający batyskafem szalony naukowiec kapitan Meno), a nie dam głowy, czy sam Czarny Egon nie stanowi nawiązania do duńskiej komedii filmowej o Gangu Olsena. A to jeszcze nie wszystko. Bez trudu rozpoznacie niemal żywcem zaczerpnięte cytaty z Krzyżaków Henryka Sienkiewicza (przypomnijcie sobie, jak Danuśka ratowała przed katem Zbyszka z Bogdańca!), a nawet  nie, to nie przejęzyczenie ani błąd merytoryczny  Kanału Andrzeja Wajdy.
Jak widać, Koziarski tym razem naprawdę poszedł na całość. Ale, co najistotniejsze, nie przesadził. W tym szaleństwie (bo to oczywiście jeszcze nie wszystkie inspiracje) znalazł metodę, która sprawiła, że nie tylko on sam świetnie bawił się w czasie pracy nad scenariuszem, ale przednią zabawę mają również czytelnicy. Kapitalną pracę wykonał także grafik. Artur Ruducha po raz kolejny udowodnił, że jest nie tylko pierwszorzędnym karykaturzystą (od lat pracującym dla gazet), ale i rysownikiem komiksowym, którego powstające teraz dzieła za kilka dekad fani będą wspominać z takim samym sentymentem, z jakim obecni pięćdziesięciolatkowie (i nieco starsi) wspominają wczesne dzieła Tadeusza Baranowskiego. Przede wszystkim ma on już wypracowany niepowtarzalny styl; wystarczy rzut oka na jeden kadr i wiadomo, że to Ruducha. Trzeba chcieć czegoś więcej? Ach o jednej jeszcze rzeczy muszę wspomnieć, bo ubawiła mnie niemal do łez. Chodzi o bie-dronkę (tak właśnie pisaną). Nie zdradzę, o co chodzi, ale jestem pewien, że kiedy dotrzecie do tego miejsca  także roześmiejecie się głośno.
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  Zmagania z chaosem

  Piotr Pi Gołębiewski

  Salvador Larroca, Pere Pérez, Matthew Rosenberg, Carlos Villa Uncanny X-Men #2: Cyclops i Wolverine
  

  
  Mutanci Marvela przyzwyczaili nas do tego, że u nich wciąż ktoś umiera i zmartwychwstaje. Ostatnio proces ten przeszli Scott Summers i Logan. To oni są głównymi bohaterami Uncanny X-Men: Cyclops i Wolverine.
Ekstrakt: 50%
[image: Uncanny X-Men #2: Cyclops i Wolverine]
Pierwsza wiadomość jest dobra. Egmont tym razem nie rozmieniał się na drobne, tylko zaserwował nam album pokaźnych rozmiarów. Na blisko czterystu stronach dostaliśmy całą serię Uncanny X-Men ze scenariuszem Matthew Rosenberga, który miał za zadanie posprzątanie bałaganu, jaki ostatnio pojawił się w życiu mutantów. W bonusie znajdziemy także fragment dobrze już nam znanego eventu Wojna światów.
Niestety to tyle, jeśli chodzi o dobre wieści. Trudno bowiem zaliczyć ten komiks do udanych. Choć Rosenberg stara się jak może, serwując prześwity geniuszu, to nie do końca ogarnia całość skomplikowanego świata mutantów. Nic dziwnego. Chyba nikt tego tak naprawdę nie potrafi zrobić. Ostatnio działo się bowiem tak dużo, że tylko ci, którzy czytają na bieżąco wszystkie pozycje (ukazujące się w Ameryce) są w stanie mniej więcej zorientować się w wydarzeniach. Tymczasem my, jako czytelnicy znad Wisły, z założenia stoimy na przegranej pozycji.
Wszystko zaczyna się od tego, że trzon drużyny X-Men zaginął. Nikt nie wie, czy bohaterowie zostali porwani, czy zginęli. Ponadto ogólnie dostępna szczepionka na gen X sprawia, że nowi homo superior przestają się uaktywniać. Jakby tego było mało, z zaświatów powrócili najpierw Wolverine, a następnie Cyclops. Postanawiają odtworzyć drużynę, tyle że opierając się na nieco innych założeniach. X-Meni mieli dać sobie spokój z pokojowymi misjami i nauczaniem adeptów  teraz mają być ostatnią linią obrony mutantów przed ogólną nienawiścią.
Czyli w zasadzie otrzymujemy powtórkę z rozrywki. Ileż to już razy widzieliśmy, jak nastroje społeczne się zmieniają i podopieczni Charlesa Xaviera zmuszeni są borykać się z siłowymi objawami nienawiści. Z drugiej strony jest to wątek, który towarzyszy serii od samego początku i jest z nią nierozerwalnie związany. Nic więc dziwnego, że scenarzyści lubią się do niego odwoływać.
Trzeba też przyznać, że Rosenberg miał pomysł na swoją historię. Niestety nie potrafił go sprawnie zaprezentować, w efekcie czego akcja jest potwornie rwana. Wciąż trafiamy na nowe postacie, których miana  zwłaszcza polskim czytelnikom  niewiele mówią. Do tego ich motywacje nie są do końca jasne. Wydarzenia nie mają szansy odpowiednio wybrzmieć, ponieważ akcja pędzi na łeb na szyję. W pewnym momencie zmysł analizy mówi dość i się podaje. Odtąd kolejne zeszyty składające się na niniejszy tom zaczyna się śledzić bez większego przekonania, przetwarzając je bezemocjonalnie. A to najgorsze, co się może przydarzyć historii.
Całości nie służy także kilka czynników zewnętrznych, niezależnych od scenarzysty. Na przykład niepotrzebnym zabiegiem było wmieszanie mutantów w tryby Wojny światów. Zeszyty poświęcone walce z armiami Malekitha prezentują całkiem inny klimat niż reszta zbioru i psują jego spójny charakter. Sporym problemem jest także przyswojenie sobie w pełni faktu, że Wolverine i Cyclops znów żyją. Teoretycznie ten pierwszy miał czas nas do tego przyzwyczaić we własnej miniserii, ale praktycznie nic ona nie wyjaśniała. Do dziś nie dowiedzieliśmy się (przynajmniej w Polsce) w jaki sposób wydostał się z zakrzepłego adamantium. Jeszcze gorzej jest z tym drugim. Choć z zaskoczenia pojawił się na końcu poprzedniego albumu Uncanny X-Men, to pominięcie istotnego dla fabuły Uncanny X-Men Annual #1 sprawia, że musimy po prostu zaakceptować bezwarunkowo wskrzeszenie Cyclopsa.
Dobrze, że chociaż pod względem wizualnym nie ma się do czego przyczepić. Omawiana pozycja prezentuje bowiem solidny poziom, o który dba głównie Salvador Larroca. Nie jest to może mistrzostwo sztuki komiksowej, ale i tak jest bardzo dobrze. Co ciekawe fragmenty pochodzące z Wojny światów pod względem graficznym również wypadają słabiej od głównego wątku.
Matthew Rosenberg miał trudne zadanie. Musiał posprzątać bałagan w życiu mutantów, by zrobić przedpole dla człowieka, który za chwilę miał tchnąć w mutantów nowe życie, a mianowicie Jonathana Hickmana. Można jednak było to zrobić mniej chaotycznie, ograniczając liczbę postaci do tych najbardziej niezbędnych. A tak  otrzymaliśmy pozycję głównie dla erudytów, którzy dobrze orientują się w meandrach wzajemnych zależności między przedstawicielami homo superior.
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  Retronostalgia w niezłej formie

  Dagmara Trembicka-Brzozowska

  Daniel Clowes Miotacz śmierci
  

  
  Jedni ten komiks kochają, inni nie znoszą, a dla mnie to chyba pierwszy taki tytuł, w którym forma przemawia do mnie doskonale, ale sama historia nie za bardzo interesuje.
Ekstrakt: 80%
[image: Miotacz śmierci]
Zacznijmy tę recenzję nietypowo, bo od wydania. Miotacz śmierci to pod tym względem zaskoczenie i cudeńko. Każda strona tego albumu jest, jakby to nie zabrzmiało, komiksem  nawet stopka redakcyjna i nadrukowana na ostatniej stronie okładki cena mają formę kadrów! Redaktorzy Kultury Gniewu postarali się, by zachować te dające radość smaczki.
Ale to nie koniec zabawy formą. Daniel Clowes postanowił przygotować komiks nielinearny: mamy co prawda pewne uporządkowanie chronologiczne (zaczynamy w domniemanej teraźniejszości bohatera, Andyego, by potem przenieść się w gąszcz retrospekcji, a na końcu powrócić do współczesności), ale nie ma ciągłości narracji. Autor pociął historię, tworząc kolaż form (jak wywiady, listy, dynamiczne sekwencje akcji, dwustronicowe rozkładówki), pokazując życie Andyego i jego superbohaterski origin w formie krótkich epizodów  czasami bezpośrednio, gdy jesteśmy świadkami konkretnych wydarzeń, czasami pośrednio, gdy opowiadają o nich gadające głowy na kadrach. Nie zabrakło też ukłonów w stronę znanych komiksów oraz satyry na dawnych trykociarzy  niektóre kwestie są żywcem wyjęte ze znanych superhero, a pochodzenie mocy, strój i broń Andyego są tak kuriozalne, jakby żywcem wyjęto je z przełomu lat 50. i 60., gdy bohaterowie w kostiumach byli co najmniej zabawni.
Fabularnie jest jednak mniej śmiesznie. Andy to wyjątkowo antypatyczna postać  do takich zresztą Clowes nas już przyzwyczaił  dość szybko przechodząca drogę od zera (zakompleksionego, porzuconego przez rodziców nastolatka z jednym tylko kolegą w życiu) do antybohatera, który swoją nadludzką siłę oraz tytułowy miotacz wykorzystuje do załatwiania drobnych niedogodności życia sąsiedzkiego. Nieliczne sukcesy i szereg porażek w dążeniu do zostania super, w połączeniu ze sporą dozą pogardy dla otoczenia, czynią z Andyego niesamowitą  dla nas jako czytelników  postać, ale jednocześnie raczej nienajlepszego członka społeczności homo sapiens.
Miotacz śmierci to dobry i dopracowany komiks  o ile ktoś lubi narracje w tym stylu. Jeśli Nick Drnaso albo Adrian Tomine zawsze znajdą miejsce na twojej półce, to i ten album Clowesa powinien na niej zagościć. Ale jeśli nie są to twoje klimaty i wolisz coś mniej nietypowego, bardziej fantastycznego i dynamicznego, to warto popatrzeć gdzie indziej.
Plusy:
	zabawa formą tak rysunku, jak narracji
	bardzo udane tłumaczenie
	to po prostu ciekawy komiks


Minusy:
	daleko posunięta nietypowość może odstręczyć część czytelników
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  Więcej Thorów!

  Andrzej Goryl

  Jason Aaron, Russell Dauterman, Steve Epting Potężna Thor #3: Wojna Asgardu z Shiar, Jason Aaron, Russell Dauterman, Valerio Schiti Potężna Thor #4: Thor Wojny, Jason Aaron, Olivier Coipel, Kim Jacinto Niegodny Thor
  

  
  Przygoda Jasona Aarona z Thorami trwa. W tym tekście omówimy trzy kolejne tomy tej wielowątkowej sagi: Wojnę Asgardu z Shiar, Thora Wojny i Niegodnego Thora.
Ekstrakt: 70%
[image: Potężna Thor #3: Wojna Asgardu z Shiar]
Wciąż toczy się wojna z Malekithem Przeklętym  tylko grupka śmiałków z różnych światów, prowadzona przez aktualną Thor (Jane Foster) zdaje się przeciwstawiać potędze mrocznych elfów. Niestety, bogini musi zmierzyć się z dodatkowym zagrożeniem  bóstwami panteonu Shiar, dysponującymi olbrzymią mocą. Tymczasem gdzieś w odległej części kosmosu pozbawiony godności Thor (przedstawiający się teraz po prostu jako Odinson) oraz Beta Ray Bill odnajdują Mjolnira z innej rzeczywistości. Nie są jednak jedynymi, którzy chcieliby posiąść potężny młot. Wojna dociera też do Nidavelliru, świata krasnoludów, który zostaje zaatakowany przez ogniste olbrzymy z Muspelheimu. Niespodziewanie na polu bitwy pojawia się kolejny Thor  opętany żądzą zemsty i mordu Thor Wojny.
Ekstrakt: 70%
[image: Potężna Thor #4: Thor Wojny]
Mimo iż akcja rozgrywa się na kartach serii o różnych tytułach to wciąż jest to jedna, zwarta fabuła, w której poszczególne wątki raz po raz powracają i zazębiają się. Czasem w bardziej, czasem w mniej udany sposób. Widać, że autor ma konkretny pomysł na cykl i sukcesywnie go realizuje, nie odpływając za często w poboczne, niezwiązane z nim fabuły. Mam jednak duży problem z aaronowymi Thorami. Z jednej strony jest tam mnóstwo ciekawych scen, intrygujących rozwiązań fabularnych i dobrze rozpisanych relacji, z drugiej strony to wszystko poprzeplatane jest typowo marvelowymi zagraniami, niekończącym się mordobiciem, z którego nic nie wynika oraz elementami wynikającymi z ograniczeń, jakie narzuca spójność uniwersum oraz grupa wiekowa, do której kierowany jest ten cykl. Aaron jest twórcą, który błyszczy, gdy ma wolną rękę (jego Skalp i Bękarty z południa to znakomite komiksy), przy mainstreamowych produkcjach dla młodzieży widać, że chce pokazać coś więcej, ale niestety nie zawsze może. Doskonale potrafi pokazać okrucieństwo i grozę wojny tak, by rzeczywiście robiły wrażenie na czytelniku. To właśnie te sceny pokazują, czym mogłyby być te komiksy, gdyby dać Aaronowi więcej swobody.
Założenia świata Marvela nie są na szczęście tylko ograniczeniami  scenarzysta potrafi też odpowiednio wykorzystać jego bogactwo. Swoje pomysły umiejętnie miesza z elementami, które stworzyli jego poprzednicy (zawsze fajnie, jak się pojawiają Beta Ray Bill czy Quentin Quire) oraz przedstawia rzeczywistość bogatą, pełną dziwnych ras oraz istot, które łączą złożone zależności.
Ekstrakt: 70%
[image: Niegodny Thor]
Rysunkowo Thory stoją na naprawdę niezłym poziomie. W serii Potężna Thor dyżurnym artystą jest Russel Dauterman, odznaczający się delikatnym stylem, doskonale podkreślającym fantastyczne elementy fabuły. Wspierają go Steve Epting i Valerio Schiti, całkiem przyzwoici rysownicy, jednak o wiele mniej charakterystycznej kresce. Z kolei za plansze w Niegodnym Thorze odpowiadają Olivier Coipel i Kim Jacinto. Ich plansze przywodzą trochę na myśl te, które tworzył Esad Ribic, jednak ci twórcy posługują się cięższymi konturami i chętniej operują ciemnymi barwami. Czwartą część Potężnej Thor wieńczy zeszyt jubileuszowy (nr 700!), w którym rysunki tworzy równie potężny zastęp artystów  wśród nich warto wymienić takie nazwiska jak Walter Simonson (twórca jednego z najsłynniejszych cykli o przygodach boga piorunów), Das Pastoras, Daniel Acuña, Chris Burnham czy Andrew MacLean. Pod względem wizualnym jest więc naprawdę dobrze  w tej kwestii nie ma za bardzo do czego się przyczepić.
Kolejne części sagi o Thorach trzymają poziom. Nie jest to seria wybitna, ale wciąż wybijająca się ponad średnią Marvela.
Plusy:
	Przemyślana fabuła
	Sprawnie poprowadzona akcja
	Bogaty świat
	Niezłe rysunki


Minusy:
	Za dużo typowego marvelowego mordobicia
	Fabuła momentami ograniczana jest przez założenia uniwersum i grupę docelową
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  Tymczasem

  Marcin Knyszyński

  Scotch Arleston, Adrien Floch, Olivier Vatine Cixi z Troy
  

  
  Christophe Scotch Arleston nie poprzestał na przygodach Lanfeusta, czy włochatych trolli i nadal rozbudowuje swoje uniwersum  Świat Troy. Nakładem Egmontu ukazał się właśnie typowy spin-off, czyli historia poboczna, wiodąca nas na odnogi głównej fabuły.
Ekstrakt: 50%
[image: Cixi z Troy]
Przenosimy się do czasów, w których toczyła się akcja drugiego zbiorczego tomu Lanfeusta z Troy, zawierającego albumy od piątego do ósmego. Pod koniec części piątej, zatytułowanej Wizja Wieszczka, Lanfeust i jego ukochana Cixi muszą się rozstać. Odcinek szósty, noszący znamienny tytuł Cesarzowa Cixi, sprowadza czarnowłosą piękność z powrotem, ale w jakże odmiennym wydaniu. Omawiany dziś komiks, trzyczęściowa historia Cixi z Troy wydana we Francji odpowiednio w 2009, 2010 i 2011 roku, zapełnia fabularną lukę między piątym i szóstym odcinkiem Lanfeusta z Troy i opowiada o tym co działo się wtedy z Cixi. A więc  tymczasem
Nasza bohaterka próbuje zapomnieć o Lanfeuście  gdzie będzie łatwiej niż w gigantycznym, nigdy nie zasypiającym Eckmul  mieście magów i stolicy Troy? W pierwszym z trzech odcinków dołącza do żeńskiej załogi pirackiej i atakuje razem z nią Wielką Latarnię Sikhet, gdzieś na bezkresnym oceanie Świata Troy. Żywot piratki jest jednak tylko pierwszym etapem długofalowego planu Cixi  uwiedzenia panującego w Eckmul, bezlitosnego i niepokonanego pirata Thanosa. Kolejne dwie części opowiadają o tym, jak Cixi, już u boku tyrana, najpierw próbuje ułożyć sobie życie, a potem  niestety  o to życie po prostu walczyć. Thanos dąży do zdobycia władzy absolutnej, a Cixi  czasem w stroju kurtyzany a czasem w czarnym, obcisłym kostiumie tajemniczego superbohatera Eckmul (wiecie, taka trochę Catwoman Świata Troy)  spróbuje go powstrzymać. W całą tę awanturę wplączą się dzielne piratki, nie mogące pogodzić się z odejściem swej ostatniej załogantki, komiczny kawaler BarBulion, kilku mędrców z Akademii i służąca Cixi.
Przejdźmy od razu do rzeczy. Komiks jest zupełnie średni. Arleston napisał scenariusz nawet nie udający, że skrywa cokolwiek więcej, niż to, co możemy znaleźć w Lanfeuście z Troy, czy Trollach z Troy. Tak po prawdzie, to takie Trolle czytało się niejako z rozpędu, bo każdy kolejny tom nie wnosił zupełnie nic nowego poza ogranymi i lekko wąsatymi żartami z fekaliów, ludożerstwa i seksu. Komiks Cixi z Troy nie jest aż tak wypełniony tego rodzaju humorem, ale nie stawia go z tego powodu wyżej. Leci ta cała fabuła do przodu, Cixi przeżywa całą masę przygód, raz jest na wozie, raz pod Thanosem, świeci pośladkami tu i ówdzie, widzi niedolę mieszkańców Eckmul i używa swojej magicznej mocy, ale nie dostarcza takiej rozrywki, na jaką mielibyśmy za jakiś czas ochotę ponownie.
Przypomina to trochę Armadę (no, może poza historiami z tomu pierwszego)  przewracamy strony jedna za drugą, a gdy dotrzemy do końca, uświadamiamy sobie, że za bardzo nie pamiętamy co tam się działo. A najgorsze, że nie mamy ochoty sobie tego powtórzyć  trochę szkoda czasu. Nie pomaga też rysownik dwóch pierwszych odcinków  Olivier Vatine. Rysuje on w trochę niechlujny, niedbały, nieprzykładający wagi do szczegółów (co zawsze było znakiem rozpoznawczym Didiera Tarquina chociażby w genialnie narysowanym Lanfeuście w kosmosie) sposób. Trochę lepszy jest grafik z odcinka trzeciego  Adrien Floch fajnie nawiązuje do tradycji Tarquina, ale na pewno mu nie dorównuje.
Cixi z Troy znajdzie swoich amatorów  głównie wśród kolekcjonerów komiksów Świata Troy ale nie u przygodnych czytelników. Nudne to jest trochę i nie angażujące  nie polecam, nie odradzam, mówię, jak jest. Ale mogę się mylić, sprawdźcie może lepiej sami.
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  Ten ojciec chrzestny to matka

  Piotr Pi Gołębiewski

  Elizabeth Colomba, Aurelie Levy Queenie. Matka chrzestna Harlemu
  

  
  Amerykańscy gangsterzy lat prohibicji i późniejszych stali się ikonami popkultury. Takie osobistości, jak Al Capone, Don Vito, Lucky Luciano, czy Machine Gun Kelly są powszechnie znane. Warto pamiętać, że wśród nich była też czarna kobieta  Stephanie St. Clair. Jej historię opowiada nowa propozycja Non Stop Comics Queenie. Matka chrzestna Harlemu.
Ekstrakt: 70%
[image: Queenie. Matka chrzestna Harlemu]
W latach 20. i 30. Czarna społeczność miała bardzo ograniczone prawa. Nie mogła na przykład inwestować na giełdzie, zaś banki podchodziły do jej przedstawicieli bardzo nieufnie. Sytuację tę zaczęli wykorzystywać drobni przestępcy z Harlemu. W czasie prohibicji wielkie fortuny robiło się na przemycie alkoholu i tym zajmowali się najpotężniejsi gracze. W ich cieniu pozostawały osoby takie, jak Queenie, która dorobiła się, między innymi, na urządzaniu nielegalnych loterii. Choć niewątpliwie należy mówić o niej, jako o bezwzględnym gangsterze, to jednak, wraz ze swoim partnerem Bumpty′m Johnsonem, byli uwielbiani przez ludzi. Po części dlatego, że chronili ich przez białą (czyli włoską) mafią, a po części dlatego, że angażowali się w życie dzielnicy. Na przykład nagłaśniali przypadki nadużywania władzy przez policję.
Scenarzystki komiksu Elizabeth Colomba i Aurélie Lévy z dziennikarską dokładnością przebadały życiorys swojej bohaterki i zaprezentowały nam wybór najważniejszych wydarzeń, które ukształtowały Queenie i umocniły jej legendę. Pokazują więc jej dzieciństwo na Martynice (choć niektórzy biografowie dowodzą, że pochodziła z Gwadelupy) i to, jak musiała sobie radzić w obliczu śmiertelnej choroby swojej matki. Następnie śledzimy jej trudną młodość, poczynając od przeprowadzki do Nowego Jorku, po nieszczęsny związek z niejakim Duke′em, który zmuszał ją do prostytucji. Wreszcie docieramy do okresu, kiedy stała się szanowaną, twardą kobietą z Harlemu, która nie obawiała się nawet zadrzeć z okrutnym Dutchem Schultzem, mafiozem, z którym problem miał sam Lucky Luciano.
Niestety twórczynie zdecydowały się na wymieszanie okresów historycznych, stosując liczne przeskoki. Najpierw jesteśmy w czasach najmłodszych, by za chwilę wylądować na Martynice. Utrudnia to zrozumienie całości, choć na szczęście daje się to logicznie poukładać. Gorzej, że przez tego typu epizodyczność ma się wrażenie, iż obserwujemy faktograficzne migawki, a nie spójną historię. Tak naprawdę nie dowiadujemy się o tym, kim była St. Clair. Przez większość czasu pozostaje posągową postacią z mitu i tylko na chwilę pozwala jej się na ludzkie uczucia. Wiążą się głównie z momentami, kiedy wydaje jej się, że prześladuje ją zjawa w mroku. Choć i ten wątek nie został w pełni wykorzystany. Swoją drogą, ciekawe, czy te lęki faktycznie ją nawiedzały, czy jest to zabieg literacki?
Najwięcej miejsca poświęcono definitywnemu starciu z Schultzem, który miał wygryźć Queenie z interesu. Choć twórczynie starają się by starcie z nim zostało pokazanie w maksymalnie dramatyczny sposób, nie do końca im się to udaje. Przede wszystkim końcowy twist fabularny jest mocno mętny. Poza tym sam Dutch nie sprawia wrażenia aż takiego psychopatycznego szaleńca, jak o nim mówią. Po prostu to twardy zawodnik, który sukcesywnie eliminuje konkurencję, jak inni gracze.
Powiedziałbym, że ostatecznie o wiele ciekawiej wypada postać Bumpy′ego Johnsona, o której można powiedzieć, że jest niejednoznaczna. Queenie traktuje bowiem jako mentorkę, ale czasem ich relacja wchodzi na wyższy poziom, choć też nie zostaje powiedziane jednoznacznie, czy rozkwitł między nimi romans.
Docenić jednak należy staranne oddanie klimatu Harlemu w okresie międzywojennym. Na stronach komiksu pojawia się cały szereg historycznych postaci, jak muzycy Thelenious Monk i Duke Ellington czy bokser Jack Johnson. Odpowiadająca za rysunki Elizabeth Colomba zachowała szczegóły mody i tła epoki, o której pisze. Choć jej prace mają raczej stateczny charakter, to jednak przykuwają oko i dobrze pasują do kronikarskiego charakteru całości.
Imponuje także piękne wydanie komiksu. Twarda okładka z czarno-białym rysunkiem przedstawiającym tytułową bohaterkę i złotymi obwolutami cieszy oko. Wewnątrz trafiamy na gruby, solidny papier i szycie, które nie powoduje, że kartki zaczynają wypadać po jednym czytaniu. Cieszy też, że zadbano o krótkie życiorysy postaci pojawiających się w tle, a także dodano słowniczek wyjaśniający slang, którym posługiwali się dawni mieszkańcy Harlemu.
Queenie. Matka chrzestna Harlemu nie do końca spełnia swoje zadanie. Owszem, przybliża nam postać Stephanie St. Clair, ale po lekturze ma się uczucie niedosytu. Chciałoby się zgłębić jej osobowość, zrozumieć jej decyzje, czy chociażby dokładnie poznać drogę, jaką przebyła od utrzymanki terroryzującego ją sutenera do dumnej kobiety interesu, która nie zawahała się postawić policji i włoskiej mafii. Niestety dostajemy z tego jedynie ścinki, których jest za mało, by ułożyć pełny obraz. Niemniej pozycję tę czyta się sprawnie i na pewno można się z niej sporo dowiedzieć. Trudno więc czas poświęcony na lekturę uznać za stracony.
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  Deadpool i Pierścień Władców

  Piotr Pi Gołębiewski

  Scott Hepburn, Nic Klein, Skottie Young Deadpool #3: Weasel idzie do Piekła
  

  
  Deadpool: Weasel idzie do piekła to trzeci tom przygód Najemnika z Nawijką w ramach Marvel Fresh i ostatni, do którego scenariusz napisał Skottie Young. Szkoda.
Ekstrakt: 60%
[image: Deadpool #3: Weasel idzie do Piekła]
Jak wszyscy, to wszyscy  Deadpool też. I jego nie ominął wielki event Wojna światów. W związku z tym Skottie Young musiał przerwać opowiadanie bieżących wydarzeń, skupiających się wokół niejakiego Weasela i nowego nemezis Wade′a Wilsona ukrywającego się pod naiwnym pseudonimem Dobranoc. Na dwa odcinki zapominamy o tym i skupiamy się na walce z armiami Malekitha Przeklętego. Ponieważ w Nowym Jorku biją się tylko pierwszoligowi twardziele, nasz bohater zostaje wysłany by obstawiać tyły. A konkretnie do Australii, którą zamierzają przejąć hordy trolli.
Cóż, choć rozwijana przez Jasona Aarona na łamach periodyków związanych z Thorem saga o podboju światów stanowiła ciekawą lekturę, to już jej kulminacja w postaci walki w Midgardzie nie wychylała się ponad przeciętność. Zaś zeszyty ją rozwijające pochodzące z innych regularnych serii, jak Avengers czy Uncanny X-Men były robione ewidentnie na siłę. Tymczasem Skottie Young z sobie właściwym poczuciem humoru postanowił wyśmiać cały koncept i przez przypadek wyszedł mu najlepszy fragment eventu.
Wiadomo, jak to jest u Deadpoola. Rzuca masę czerstwych dowcipów i pakuje się w same beznadziejne sytuacje. Niby nic nowego, ale w zestawieniu z pompatycznym crossoverem wypada to wyjątkowo zabawnie. Mamy zatem żarty z faktu, że australijscy bohaterowie mieli nadzieję, iż przyślą im na pomoc członków Avengers, a nie gościa, który został z nich wyrzucony. Do tego dochodzą nawiązania popkulturowe z obowiązkowymi wtrętami dotyczącymi Władcy pierścieni" eee to znaczy Pierścienia władców. Może nie są to rzeczy najwyższych lotów, ale za stwierdzenie, że to Jason (Aaron  przyp. red.) zakończy ten durny wątek w głównej serii, Deadpool i Skottie Young mają u mnie piwo (niech między sobą ustalą, który je wypije).
Po dwóch odcinkach poświęconych na walkę z trollami, wracamy do tytułowego Weasela. I tu już nie jest tak dobrze. Scenarzysta na szybko zamyka rozpoczęte intrygi, oraz żegna się z czytelnikami. To bowiem ostatni odcinek jego autorstwa.
Album uzupełnia Deadpool Annual #1 napisany przez Dana Schwartza. Tym razem Wade przyjmuje zlecenie od pewnego ośmiolatka, by wykończył jego koszmary senne. Była więc szansa na wykpienie Sandmanów Neila Gaimana, o co na moment się nawet ocieramy, ale definitywnie całość jest bardzo przygnębiająca i wcale nie śmieszna.
Co do grafiki, to mamy do czynienia z tradycyjnym deadpoolowaniem, czyli dużą porcją umowności, nadekspresyjności i, oczywiście, przemocy. Nic nadzwyczajnego, ale przynajmniej nie wypada to nazbyt pretensjonalnie.
Weasel idzie do piekła to jeden z tych komiksów, które słabo wypadają jako autonomiczny album. By go zrozumieć trzeba zapoznać się z poprzednimi przygodami Najemnika, a także dobrze byłoby liznąć nieco tematyki Wojny światów. Gdy bowiem zadbamy o odpowiedni stan wiedzy, lektura może przynieść chwilę przyjemnej rozrywki. A przynajmniej większość lektury, ponieważ końcówka pozostawia w czytelniku lekki dyskomfort.
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  Wszystko dla narodu

  Paweł Ciołkiewicz

  Joao Paulo Cotrim, Miguel Rocha Salazar. Teraz, i w godzinie jego śmierci
  

  
  Salazar. Teraz i w godzinie śmierci jego to komiks ukazujący kilka momentów z życia człowieka, który próbuje jakoś odnaleźć się w świecie władzy. Musi radzić sobie z presją wywieraną przez innych polityków, kluczyć w negocjacjach z przedstawicielami wojska, a jednocześnie nie chce zatracić swoich ideałów. Chwilami można nawet mu współczuć. Dlatego warto cały czas pamiętać, że tym człowiekiem jest Antonio Oliveira de Salazar, dyktator, którego sumienie obciążają tysiące ofiar.
Ekstrakt: 80%
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W komiksie Joao Paulo Cotrima oraz Miguela Rocha nie znajdziemy ani opisów atmosfery terroru i represji jakie niszczyły portugalskie społeczeństwo w czasie jego rządów, ani też relacji z krwawych wojen prowadzonych w imię zachowania kolonialnych wpływów. Dlatego lekturę warto uzupełnić na przykład dziełami Twierdzi Pereira, Szczurwysyny czy Wampiry. W pierwszym znajdziemy atmosferę terroru panującego w Portugalii w przeddzień wybuchu drugiej wojny światowej i jego wpływ na życie społeczne oraz wybory podejmowane przez obywateli. W dwóch kolejnych natomiast zawarte zostały relacje z brutalnych i krwawych wojen kolonialnych oraz ich konsekwencji. W porównani z tymi komiksami Salazarze panuje nastrój sielankowy. Śledzimy mianowicie losy młodego, wrażliwego człowieka, który próbuje jakoś odnaleźć się w trudnej dla siebie sytuacji.
Najpierw nostalgicznie sportretowane dzieciństwo toczące się gdzieś na wsi w cieniu nadopiekuńczej matki zapatrzonej w jedynego syna i dość szorstkiej dla swoich czterech córek. Później studia w seminarium duchownym pełne wzniosłych refleksji i medytacji. Nie mniej intensywne były jego studia ekonomiczne zwieńczone doktoratem. Nieszczęśliwa miłość natomiast okazała się jednym z wielu czynników, które sprawiły, że młody ambitny naukowiec rzucił się w wir polityki. Początkowo nie odnajdywał w niej nic atrakcyjnego, ale z czasem całkiem się zatracił. Jego polityczna kariera nabrała rozpędu a jej kluczowym momentem było uzyskanie funkcji premiera w 1932 roku. Od tego momentu Portugalia zaczęła nosić na sobie coraz wyraźniejsze z każdym dniem piętno jego wizji i zamierzeń. Przyjęcie nowej konstytucji, delegalizacja wszystkich partii politycznych, brutalne działania policji politycznej, prowadzenie bezwzględnej polityki kulturalnej podporządkowanej celom ideologicznym, oportunistyczna postawa podczas drugiej wojny światowej, krwawe wojny o utrzymanie kolonii to najważniejsze jej elementy. Owszem, w komiksie jest o tym mowa, ale są to zdarzenia w pewnym sensie odległe. Śledzimy to wszystko z eleganckich salonów władzy. Taka perspektywa sprawia, że podczas lektury koncentrujemy się na innych, mniej brutalnych aspektach zdarzeń historycznych.
Oczywiste jest, że mówiąc o historii, zawsze musimy zdecydować się na określoną narrację. Nie da się przecież w obiektywny sposób ująć wszystkiego. Dlatego głównym atutem komiksu Cotrima i Rochy jest właśnie możliwość wejrzenia w duszę dyktatora. W dzisiejszych czasach nikogo zapewne nie zdziwi, że zamiast potwora widzimy eleganckiego, wrażliwego wykształconego naukowca, który chce dobrze. W realizację swoich idei wkłada całe serce. Przeżywa trudne momenty, ma dylematy, musi podejmować trudne decyzje. Z salonów, w których urzęduje po prostu nie widać dramatów, jakie w tym czasie stawały się udziałem obywateli. Może nawet on sam nie miał świadomości, co dzieje się na ulicach jego ojczyzny. Może nie chciał tego wiedzieć. Tak, jak przeciętny Portugalczyk, który coraz dotkliwiej odczuwał codzienny terror będący konsekwencją jego decyzji, nie wiedział z jakimi problemami borykał się dyktator. I właśnie na tę fundamentalną nieprzekładalność perspektyw zwracają uwagę autorzy komiksu. Ta refleksyjna, niemal poetycka narracja o człowieku wzmacniana jest dodatkowo warstwą wizualną. Utrzymane w czerniach i odcieniach szarości, przełamywane wpadającymi w zieleń żółciami kadry mają bardzo surrealistyczny charakter. Jeśli z tego komiksu chwilami przebija groza, to właśnie dzięki tym mrocznym rysunkom. Szczególne wrażenie robią materiały z prasy wkomponowane w poszczególne plansze. Te kolaże chwilami prezentują się naprawdę upiornie.
Komiks Salazar to utwór, który w bardzo poruszający sposób ukazuje  mimo wszystko  tragiczne losy człowieka. Dyktator zyskuje tu ludzkie oblicze, ale nie oznacza to, że autorzy chcą zakłamywać historię, czy też usprawiedliwiać jego poczynania. Nic z tych rzeczy. Mamy tu po prostu do czynienia z konsekwentną realizacją określonej wizji narracyjnej. Chodzi o ukazanie pewnego aspektu zdarzeń historycznych, a nie całościowego obrazu. To że Salazar był człowiekiem i miał swoje problemy, nie zmienia przecież w niczym faktu, że jego poczynania miały tragiczne konsekwencje dla wielu ludzi. Warto o tym podczas lektury pamiętać, bo żyjemy w czasach, kiedy wielu polityków w różnych miejscach na świecie chce wcielać w życie swoje wzniosłe idee
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  Leo constans

  Marcin Knyszyński

  Leo Ocaleni. Anomalie kwantowe
  

  
  Luiz Eduardo de Oliveira, brazylijski twórca komiksowy, znany lepiej jako Leo, znowu w akcji! Wyciąga ołówki oraz arkusze papieru i pisze/rysuje nowy komiks. Niby nowy, a jednak stary  Leo od pierwszych stron już nawet nie sugeruje, lecz mówi otwarcie, że przeczytamy komiks, który już czytaliśmy i to przynajmniej kilkakrotnie. No tak, typowy Leo.
Ekstrakt: 60%
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Najpierw był Aldebaran, potem Betelgeza i na końcu Antares. Przygody nieziemsko seksownej, odważnej i zdecydowanej Kim Keller, pisane niemal jak od sztancy, przenosiły nas w odległe systemy gwiezdne, gdzie lądowaliśmy w dzikiej dżungli na obcej planecie (choć tak właściwie to była brazylijska Amazonia jak z obrazka). Tam walczyliśmy o przetrwanie, gapiliśmy się na roznegliżowane ciała kobiecych bohaterek (głównie Kim) i spotykaliśmy dziwne, przeczące zdrowemu rozsądkowi okazy fauny i flory. Teraz ruszamy na bezimienną planetę  jeśli ktoś się łudził, że Leo wymyśli cokolwiek innego niż wcześniej, to grubo się pomylił. Ale w sumie, jeśli czytał poprzednie trzy komiksy, to łudzić się nie mógł  Leo to Leo.
Ocaleni. Anomalie kwantowe to pięcioczęściowa opowieść o rozbitkach, którzy przetrwali katastrofę statku Tycho Brahe wiozącego dwa i pół tysiąca kolonistów na Aldebarana. Leo wpadł na nowy (no proszę!) pomysł  w niektórych obszarach kosmosu występuje coś, co naukowcy nazywają anomaliami kwantowymi. Gdy statek lecący z prędkością nadświetlną znajdzie się z zasięgu anomalii, może dojść do katastrofy. Dwanaścioro młodych ludzi w szczelnie zamkniętym lądowniku budzi się już po katastrofie na powierzchni planety porośniętej gęstą i wilgotną dżunglą. W kosmosie Leo, każdy obcy glob to Amazonia  tak po prostu jest, pogódź się z tym czytelniku i nie marudź. Narrator Alex Muniz i garstka jego przyjaciół zaczynają walczyć o przetrwanie na obcej planecie. Żyje tu kilka innych gatunków rozumnych istot  na szczególną uwagę zasługują Holoranie, humanoidy przypominające ziemskie kotowate. A więc ruszamy na przygodę, na której już byliśmy nie raz  niby science fiction, a tak naprawdę nieco infantylna przygodówka, której akcja mogłaby się toczyć na północno wschodnim wybrzeżu Ameryki Południowej.
Omawiany dziś komiks zawiera wszystkie cechy twórczości Leo  nie ma tu nic więcej ani mniej. Obok Alexa Muniza na główną bohaterkę komiksu wyrasta Manon Servoz, jedyna osoba w grupie, która potrafi strzelać. Reszta bohaterów, w tym narrator, to dziecinna zgraja (dosłownie i w przenośni, co czego jeszcze dojdziemy), kłócąca się bez przerwy i podejmująca idiotyczne decyzje. Niekonsekwentni, niezdarni, zachowujący się jak na planie filmowym, a nie w obliczu prawdziwego zagrożenia  ich reakcje są nadmiernie histeryczne i paradoksalnie (a może i nie) całkowicie niewiarygodne. Już od samego początku Leo wciska mocno wątki seksualne i erotyczne  nie byłby sobą, gdyby tego nie zrobił. Ledwo doszliśmy do szóstej strony, a tu Alex ma już wielką chętkę na ładniutką Manon, ale trzyma się ona z Maxem, więc nie ma szczęścia. Pal licho nieznana planeta, niepewność co do tego, czy da się oddychać po wyjściu z lądownika  Ach, Manon Nawet tak zestresowany i wystraszony nie mogłem odmówić sobie fantazjowania o krągłościach jej ciała, ani podziwiania spokojnej urody jej twarzy. Ech
W niemal każdej recenzji komiksu Leo chwalę jego umiejętność rysunku przyrody, fauny, flory, krajobrazu  nawet zupełnie odrealnionego i dziwacznego. Kadry są dopracowane, pełne szczegółów, rewelacyjne  pierwsza klasa. Ale Leo nigdy nie umiał i nie nauczy się już rysować ludzi  i o tym też przy okazji jego komiksów wspominam. I to jest niestety irytujące, na to już przymykać oka się nie da. Wszyscy wyglądają jak bliźniacy z różnymi perukami na głowie i w dodatku z dziwnym paraliżem mięśniowym, bo mają bardzo ograniczoną mimikę i zestaw ruchów. I tak, jak jestem już zupełnie przyzwyczajony do pewnych fabularnych standardów Leo i jego skrajnie infantylnego podejścia do większości chyba zagadnień damsko-męskich, tak jego rysowania ludzi przeboleć nie potrafię. Tutaj negatywnie zaskoczyła mnie jeszcze jedna rzecz  przez cały pierwszy odcinek mamy wrażenie, że cała ta zgraja rozbitków ma (z małymi wyjątkami) po dwadzieścia kilka, może nawet trzydzieści lat. No tak wyglądają. A tu nagle, w trakcie lektury okazuje się, że to nastolatki  dobijające co prawda powoli do dwudziestki, ale jednak. A dwoje czy troje dwunastolatków wygląda w sumie tak samo jak reszta, tyle że są niżsi  niczym innym się nie różnią. Ech
Może się wydawać, że tylko narzekam i narzekam. Nie, raczej ostrzegam. Wiedziałem doskonale, z czym będę miał do czynienia siadając do lektury  ja od Leo już niczego nie wymagam. I wbrew pozorom czytało mi się to zupełnie dobrze  Leo jest constans, jest jak jest i tak już będzie zawsze. Ale brak wiedzy o tym fakcie i nieznajomość wcześniejszych komiksów wpędzić może w konsternację. Dlatego czasem warto czytać recenzje  nawet po to, aby po lekturze komiksu, powiedzieć recenzentowi, że głupoty pisze. Może tak jest, kto wie?
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  Nie! To nie kwiatek, to trawa!

  Marcin Osuch

  Matthieu Bonhomme Lucky Luke: Wanted Lucky Luke!
  

  
  Wanted Lucky Luke to drugi już tom przygód dzielnego kowboja autorstwa Matthieu Bonhommea. Scenarzysta i rysownik w jednej osobie proponuje nam autorskie podejście do przygód postaci stworzonej przez Morrisa (a później rozwiniętej przez Goscinnego). I jest to podeście więcej niż udane.
Ekstrakt: 80%
[image: Lucky Luke: Wanted Lucky Luke!]
Ten, kto czytał pierwszy tom tego cyklu Człowiek, który zabił Lucky Lukea, wie, że to coś pomiędzy humorystycznym oryginałem Morrisa i Goscinnego a realistycznymi historiami w stylu, dajmy na to, o Blueberrym. I zarówno pod kątem rysunku, jak i intrygi. Bonhomme lubi odwracać kota ogonem, tak też jest na samym początku tejże historii. Głównego bohatera spotykamy gdzieś pośród pomarańczowych kanionów Dzikiego Zachodu z piosenką na ustach i źdźbłem trawy między zębami (Uwaga! To ważny motyw). Nagle ktoś zaczyna do niego strzelać. Jak wiemy, kowboj strzelający szybciej od swego cienia potrafi wyjść z różnych opresji, tak jest i tym razem. Chociaż sposób, w jaki dał sobie radę Luke robi wrażenie, to dużo ważniejszy jest powód, dla którego stał się obiektem ataku. A jest nim ni mniej, ni więcej, tylko klasyczny westernowy plakat z napisem Wanted, z tym że teraz na plakacie widnieje podobizna Lucky Lukea.
Żeby skomplikować sytuację, chwilę później Luke ratuje z opresji trzy siostry napadnięte przez Indian. Dziewczęta, blondynka, brunetka i ruda, tylko przez moment okazują wdzięczność, bo wnet wpada im w ręce nieszczęsny plakat. I teraz nie wiadomo: czy zakochać się w przystojnym kowboju, czy oddać go w ręce sprawiedliwości? A jeśli wrócą Indianie? Całość uzupełniają: klasyczna banda desperados, klasyczni Indianie, klasyczne westernowe miasteczko widmo, klasyczna kawaleria. Bonhomme posklejał te wszystkie modelowe elementy za pomocą sprawnie poprowadzonej i zaskakującej miejscami fabuły oraz dobrych dialogów. A wisienką na torcie są perypetie Luke ze wspomnianą już trawą.
Ciekawie prezentuje się kolorystyka, jaką autor zastosował w albumie. Szczególnie duże wrażenie robi ona na początku, gdy akcja rozgrywa się wśród charakterystycznych czerwonych skał żywcem wyjętych z Arizony. Ale także w kolejnych scenach widać, że rysownik lubuje się w kolorach monochromatycznych. Całe strony są to w odcieniach wspomnianej czerwieni, to niebieskiego. Przyjemnie się to ogląda i dobrze czyta. Bez dwóch zdań Wanted Lucky Luke wciąga. Pozostaje mieć tylko nadzieję, że kolejne odsłony Lucky Lukea w wydaniu Bonhommea nadal będą tak sympatyczną mieszanką westernowej klasyki, odrobiny parodii i oryginalnych pomysłów.
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  Zimą musi być zimno, a po apokalipsie  strasznie

  Sebastian Chosiński

  Daniel Gizicki, Krzysztof Małecki, Grzegorz GiP Pawlak, Łukasz Rydzewski Postapo #3: Są łatwe i trudne wybory
  

  
  Po sześciu latach oczekiwania pojawił się w końcu trzeci tom serii Postapo, pod którym jako autor podpisał się dodatkowo  obok Daniela Gizickiego (scenariusz) i Krzysztofa Małeckiego (rysunki)  również Łukasz Rydzewski. Wprawdzie zilustrowana przez niego opowieść odbiega fabularnie od całości, to jednak wnosi też świeży powiew i intryguje, każąc zadać sobie pytanie, do czego w przyszłości ma się stać punktem wyjścia.
Ekstrakt: 60%
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Kiedy już prawie przed dekadą ukazały się pierwsze tomy serii Postapo autorstwa Daniela Gizickiego (scenariusz) i Krzysztofa Małeckiego (rysunki)  Nienormalna normalność (2013) oraz Najpierw słychać grzmoty (2014)  nie była jeszcze znana francuska tetralogia Reszta świata (2015-2019). I chociaż komiks ten nie u wszystkich wzbudził zachwyt, trzeba przyznać, że wysoko podniósł poprzeczkę tym, którzy mieli lub dopiero mają w planach stworzenie opowieści rysunkowej z akcją rozgrywającą się po globalnym armagedonie. W każdym razie muszą oni mieć świadomość, że teraz głównym punktem odniesienia dla ich dzieł będą już nie tylko belgijski Jeremiah (pozostający w zasadzie wzorcem niedościgłym) czy rodzimy Strange Years (który zaczął się obiecująco, by następnie zniknąć z rynku), ale również opowieść Jean-Christophea Chauzyego.
A propos cyklu Gizickiego i Małeckiego, zaskoczeniem na pewno był już fakt, że publikacja kolejnego tomu tak bardzo odwlekła się w czasie. Pomiędzy Najpierw słychać grzmoty a Są łatwe i trudne wybory nastąpiło bowiem aż osiem lat oczekiwania. Co prawda w tak zwanym międzyczasie ukazały się Postapo. Antologia (2015) z sześcioma nowelami stworzonymi przez sześciu różnych grafików (Grzegorza Pawlaka, Mateusza Skutnika, Małgorzatę Szymańską, Mikołaja Ratkę, Krzysztofa Budziejowskiego i Joannę Karpowicz) oraz zeszyt z dwiema historyjkami zilustrowanymi przez Karpowicz (Życie toczy się dalej i To nie jest kraj dla starych bogów, 2018), lecz trudno uznać, by zaspokoiły one oczekiwania czytelników. Kiedy więc wreszcie do sprzedaży trafił trzeci pełnoprawny album serii, wielbiciele Postapo mogli odetchnąć z ulgą. Pytanie tylko czy Są łatwe i trudne wybory przypadnie im do gustu?
Ja mam uczucia mieszane. O ile przyzwyczaiłem się już do charakterystycznej, mocno undergroundowej formy graficznej, za którą tym razem oprócz Krzysztofa Małeckiego w jednym z rozdziałów odpowiada Łukasz Rydzewski (Utopia), o tyle mam problem z nie tyle nawet scenariuszem jako takim, ale  dialogami. Rozumiem, że Danielowi Gizickiemu zależało bardzo na odejściu od polszczyzny literackiej, która w tego typu historii mogłaby pobrzmiewać fałszem, lecz nadużywanie potoczności, głównie chodzi o partykułę no, staje się od pewnego momentu denerwujące. Bo czy my naprawdę tak mówimy? Pewnie  stwierdzam to z dużym bólem  tak. Ale nawet jeśli, to czy na pewno powinniśmy przenosić te niechlubne przyzwyczajenia do świata sztuki? Zwłaszcza kiedy psuje to całkiem niezły efekt. Fabularnie bowiem trzeci tom Postapo broni się nieźle. Składające się na niego rozdziały, będące de facto osobnymi nowelkami, pogłębiają naszą wiedzę na temat bohaterów i świata, w jakim przyszło im żyć. Świata, w którym  po agresji rosyjskiej na Ukrainę  możemy przejrzeć się jak wcale nie w krzywym zwierciadle.
Prolog, rozdziały ósmy (Nie tak to miało być), dziesiąty (Po lasach krążą łowcy) oraz Epilog układają się w jeden ciąg fabularny. Poznajemy w nich dalsze losy bohaterów, którzy zaistnieli już w poprzednich odsłonach serii  między innymi Marcina Tramowskiego, Michała, Günthera, Weroniki. Można odnieść wrażenie, że nic nie zostaje im oszczędzone. Przeciwko nim sprzysięga się nie tylko natura, lecz także inni ludzie  w teorii ci, którzy powinni nieść pomoc potrzebującym, chronić ich przed zagrożeniem zewnętrznym. Nie zapominajmy jednak, że to rzeczywistość postapokaliptyczna, w której rozpadają się więzy społeczne, a do głosu dochodzi zwierzęcy instynkt przetrwania. Na szczęście nie u wszystkich, dzięki czemu wciąż pozostaje nadzieja na przetrwanie. W samym środku narracji pojawia się w Są łatwe i trudne wybory fabularna wyrwa w postaci rozdziału zatytułowanego Utopia. To opowieść o funkcjonującej na zasadach sekty wspólnocie religijnej, której charyzmatyczni przywódcy starają się odizolować od świata, by w ten sposób uchronić swoich członków przed nadciągającym kataklizmem. Od reszty albumu historia różni się także bardziej konwencjonalnymi rysunkami Rydzewskiego, które  takie przynajmniej można odnieść wrażenie  świetnie prezentowałyby się w kolorze.
Choć powyżej wyraziłem kilka zastrzeżeń co do trzeciej odsłony Postapo, nie ukrywam, że jestem jak najbardziej zainteresowany dalszymi losami bohaterów. Mam też nadzieję, że na ich poznanie nie trzeba będzie czekać tak długo, jak na Są łatwe i trudne wybory, który to album  jak wspominali o tym sami autorzy  był gotowy już w 2016 roku.
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  Pustynia rzeczywistości

  Paweł Ciołkiewicz

  Benoit Peeters, Francois Schuiten Mroczne miasta: Niewidzialna granica
  

  
  Niewidzialna granica to kolejny doskonały tom serii Mroczne miasta Francoisa Schuitena i Benoita Peetersa. Jest to pełna ukrytych znaczeń i symboli opowieść zanurzona w Borgesowskim sposobie myślenia o akcie kreacji oraz relacji pomiędzy znakiem a rzeczywistością. Trudno podczas lektury nie pomyśleć o tekście zatytułowanym O ścisłości w nauce zamieszczonym w Krótkiej historii nikczemności. Zacznijmy zatem od przywołania tego krótkiego dzieła.
Ekstrakt: 100%
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W owym Cesarstwie Sztuka Kartografii osiągnęła taką Doskonałość, że Mapa jednej tylko Prowincji zajmowała całe Miasto, a Mapa Cesarstwa całą prowincję. Z czasem te Niezmierne Mapy okazały się już niezadowalające i Kolegia Kartografów sporządziły Mapę Cesarstwa, która posiadała Rozmiar Cesarstwa i pokrywała się w nim w każdym punkcie. Mniej Oddane Studiom Kartografii Następne Pokolenia doszły do wniosku, że ta obszerna mapa jest Nieużyteczna i nie bez Bezbożności oddały ją na Pastwę Słońca i Zim. Na Pustyniach Zachodu zachowały się rozczłonkowane Ruiny Mapy, zamieszkałe przez Zwierzęta i przez Żebraków; w całym Kraju nie ma innej pozostałości po Dyscyplinach Geograficznych (J.L. Borges, "O ścisłości w nauce", w: "Powszechna historia nikczemności", Warszawa: PIW, 1976, s. ).
I właśnie w takim Cesarstwie o nazwie Sodrowno-Woldaszja  toczy się akcja komiksu Niewidzialna Granica. Główny bohater opowieści, młody kartograf Roland de Cremer, rozpoczyna pracę w Centrum Kartografii. Jego bezpośrednim przełożonym jest Paul Ciceri, przedstawiciel starej szkoły, dla którego liczy się studiowanie i analizowanie map oraz filozoficzna refleksja na temat tego, co one sobą symbolizują i jak odnoszą się do rzeczywistości. Mapa jest dla niego jedynie rezultatem zestawienia danych, które trzeba umieć zinterpretować. Liczy się przede wszystkim wyczucie krajobrazu, troska o najdrobniejsze szczegóły. To wszystko, co czyni mapę kondensatem wydarzeń, dramatów Bez tego namysłu będzie to jedynie bezużyteczny skrawek papieru. Jego przeciwieństwem jest Ismail Djunov  neotechnolog, który w swoim dziale pracuje nad rozwojem maszyn mających zrewolucjonizować produkcję map. Automatyczny ploter ma zajmować się całym procesem tworzenia map  od pierwszych pomiarów do ostatecznego wydruku. Człowiek ze swoimi refleksjami i interpretacjami stanie nie tylko zbędny, ale wręcz szkodliwy dla procesu obiektywizacji. Djunow jest zatem przeciwieństwem Ciceriego, uważa, że trzeba skończyć z takim przeżytkiem, jakim jest interpretacja. Ten proces jedynie bowiem zaciemnia obraz i należy zastąpić go obiektywnymi pomiarami i analizą danych, możliwymi jedynie dzięki maszynom. To napięcie jest jednym z głównych filarów, na których zbudowana została konstrukcja opowieści.
Centrum Kartografii, w którym pracuje Roland, zajmuje się stworzeniem kompletnego odwzorowania Sodrowni-Woldaszji. Nie chodzi jedynie o analizowanie map, ale także  a może nawet przede wszystkim  zbudowanie mapy, która ma stanowić możliwie dokładne odwzorowanie cesarstwa. Niby nic w tym nadzwyczajnego, ale ta mapa  jak w Borgesowskim tekście  zajmuje ogromną powierzchnię. Prace w Centrum ulegają intensyfikacji, gdy pojawia się zapowiedź odwiedzin marszałka Radisica. Dla niego z kolei kartografia jest gałęzią sztuki militarnej, a mapa nad którą pracuje Centrum, ma potwierdzać wielkość Sodrowni-Woldaszji. Nie liczą się mapy, a jedynie to, co chcemy, by przekazywały. Oczekuję, że dostarczycie mi niezbitych argumentów do mojej walki o wielką Sodrownię  mówi podczas wizyty w Centrum marszałek. Sprawa jest zatem jasna. Chodzi o pokazanie potęgi miasta i zdobycie społecznego poparcia dla idei ekspansji. I temu właśnie ma służyć tworzona w Centrum Kartografii mapa. Nie chodzi tu o precyzję, dokładność, analizę czy interpretację. Chodzi o stworzenie mapy, która ma nie tyle odzwierciedlać rzeczywistość, ile ją kreować. To na mapie mają zostać wytyczone granice imperium, które później będą wtórnie rzutowane na terytorium. Mapa staje się tu znacznie ważniejsza, niż rzeczywistość. Zresztą, z punktu widzenia marszałka ta relacja jest zupełnie nieistotna. Prawdziwość mapy ma być zagwarantowana nie jej podobieństwem do rzeczywistości, ale jej skalą i efektownością. A rzeczywistość zostanie później do tej mapy dopasowana.
Niestety przyspieszenie prac spowodowane spodziewaną wizytą marszałka wiążą się z koniecznością większego wykorzystania maszyn. Dyrekcja uważa bowiem, że należy przyspieszyć przetwarzanie danych i ograniczyć analizę i interpretację. Zdaje się zatem, że to punkt widzenia, który prezentuje Djunov, zaczyna zdobywać przewagę. Marszałek jest bowiem zainteresowany efektywnością działań, a nie bezużytecznym filozofowaniem. Maszyny zastępują zatem ludzi, a produkcja Mapy zostaje podporządkowana celom ideologicznym. Jednak do gry włącza się w tym momencie Roland, który odkrywa pewną tajemnicę. Poznaje mianowicie kobietę o imieniu Szkodra, a na jej ciele dostrzega mapę Sodrowni! Młody mężczyzna zaczyna obsesyjnie myśleć o tym odkryciu i zastanawia się, jaki może to mieć wpływ na Mapę tworzoną w Centrum. Czy zdoła zapobiec imperialistycznym zapędom marszałka? Czy będzie w stanie pomóc Ciceriemu w jego starciach z Djunovem? Jaki wpływ jego odkrycie może mieć na losy Sodrowni?
Jak zwykle w przypadku komiksów z uniwersum Mrocznych Miast aż gęsto tu od symboli, znaczeń, które trzeba cierpliwie interpretować. Autorzy mistrzowsko rozpisali poszczególne wątki, sprawiając, że lektura tego komiksu to prawdziwa przyjemność odnajdywania rozmaitych tropów. Spójrzmy zatem choć na kilka z nich. Po pierwsze, mamy tu dość uniwersalny i często opisywany w literaturze konflikt pomiędzy tradycjonalistami i zwolennikami modernizacji. Z jednej strony jest Ciceri i jego skłonność do refleksji, z drugiej Djunov i jego fascynacja maszynami zastępującymi człowieka. Oczywiście ten konflikt jest nadal bardzo istotny i można chyba zaryzykować stwierdzenie, że dziś tradycjonaliści są w odwrocie w niemal wszystkich dziedzinach życia. Nawet takich, które powinny  teoretycznie  choć trochę opierać się bezrefleksyjnemu dążeniu do modernizacji. W dzisiejszych czasach coraz częściej słowo tradycjonalista używane jest wręcz jako obelga.
Nad tym konfliktem unosi się duch Państwa uosabiany w komiksie prze postać marszałka Radisica. I to jest drugi wątek, na który warto zwrócić uwagę. Radisic wywiera presję na Centrum Kartografii, bo potrzebuje narzędzie do realizacji swoich celów politycznych. I znowu chciałoby się powiedzieć  nic nowego. Taka działalność państwa nie jest przecież w sferze fantazji. To się dzieje na co dzień. I nie chodzi tylko o wytyczanie granic na mapach i realizowanie planów ich przesuwania w rzeczywistości. Państwo zawsze miało swoich ekspertów, naukowców, analityków, zawsze gotowych dostarczyć naukowe i eksperckie analizy uzasadniające określoną politykę. Co ważne, jest to całkowicie niezależne od światopoglądu reprezentowanego przez będących aktualnie są u władzy.
Spójrzmy teraz na bardziej abstrakcyjne kwestie. Trzeci trop wiąże się z filozofią Jeana Baudrillarda, który zresztą również odwoływał się do cytowanego na wstępie tekstu Borgesa. Otóż w jednym ze swoich najbardziej wpływowych tekstów, zatytułowanym Precesja symulakrów, Baudrillard mówi o relacji pomiędzy rzeczywistością a odnoszącymi się do niej znakami. Według francuskiego filozofa rozwój mediów doprowadził do powstania tzw. hiperrzeczywistości. Jest to wygenerowany medialnie obraz rzeczywistości, który jednak dla współczesnego człowieka jest bardziej realny, niż to co widać za oknem. Jest to domena symulakrów, czyli kopii, które dawno straciły jakikolwiek związek z oryginałami. A być może te oryginały dawno już przestały istnieć. Taka jest właśnie relacja pomiędzy mapą a terytorium w komiksie. Te powiązania stają się coraz bardziej problematyczne, są stawką w grze prowadzonej w Centrum Kartografii.
Ten wątek jest dodatkowo wzmacniany przez motyw relacji Rolanda ze Szkodrą. Młody mężczyzna ulega czarowi tajemniczej kobiety, otwarte jednak pozostaje pytanie, czy chodzi mu rzeczywiście o nią, czy może tylko o tajemnicze kontury, które dostrzega na jej ciele. Dla zafascynowanego kartografią młodzieńca to nie jest zwykła znamię, lecz mapa, która w jakiś tajemniczy sposób znalazła się na ciele kobiety. Roland widzi to, co chce zobaczyć, a czytelnik cały czas zastanawia się, czy owa mityczna mapa istnieje jedynie w umyśle mężczyzny, czy może jest prawdziwa. Dla Rolanda to, co dostrzega na ciele kobiety, to nie tylko mapa, ale to jedynie prawdziwa mapa, która ma stanowić szansę na rozwiązanie konfliktu. Z punktu widzenia Baudrillarda, jest to zatem szansa na powrót do mitycznego okresu, w którym znaki rzeczywiście odnosiły się bezpośrednio do rzeczywistości. Czy jednak jest to w ogóle możliwe?
Warto także podkreślić, że w kolejnych tomach autorzy troszczą się coraz bardziej o budowanie spójności swojego uniwersum. W Niewidzialnej granicy pojawiają się odniesienia do poprzednich tomów. Roland podczas swojej wędrówki do Centrum Kartografii odnajduje skrawek mapy Samaris, a Ismail zamawia drinka o nazwie tego miasta. Marszałek podczas przemówienia wymienia nazwy miast z innych komiksów  Urbikanda, Brusel, Calvani czy Mylos. Wspomniany zostaje również Claus von Rathen oraz jego córka Mary (znana jako pochyłe dziecko). Oczywiste zatem jest, że zdarzenia opisywane w poszczególnych tomach dzieją się w jednej rzeczywistości.
Do tej interpretacyjnej zabawy zachęcają również rysunki Francoisa Schuitena. W tej serii zawsze stanowią one integralny element narracji, nadający jej określony kształt (jak chociażby w Pochyłym dziecku, gdzie różne wątki opowieści były przedstawiane w zupełnie różnych konwencjach), ale w tej części ta relacja wydaje się szczególnie istotna. Spójrzmy najpierw na okładkę oraz ilustracje tytułowe kolejnych rozdziałów, na których autor umiejętnie łączy realizm z symboliką. Za każdym razem widzimy grę i napięcie pomiędzy światem, w którym żyje i działa główny bohater, rzeczywistością wyrażoną na mapach oraz uniwersum jego owładniętego obsesją umysłu. Doskonale widać to na ilustracji okładkowej. Bohater siedzi na mapie przedstawiającej jakieś terytorium. Za nim widzimy kształty symbolizujące Szkodrę ze znamieniem w kształcie mapy na jej ciele. A za nimi terytorium, do którego wszystko to ma się odnosić. I tak naprawdę każda z ilustracji rozdziałowych jest skonstruowana w ten sam sposób. Nie tylko dają one pretekst do zabawy w odsłanianie ukrytych znaczeń, ale doskonale wprowadzają do zdarzeń opisanych w poszczególnych częściach komiksu. Nadal warto oczywiście również podziwiać czysto warsztatowe aspekty grafik. Niesamowita głębia oraz zróżnicowane faktury tym razem zostały wyczarowane za pomocą kolorów. Owszem, kreskowanie jest nadal obecne, ale pełni tu jedynie funkcje pomocnicze wobec nakładanych chyba kredkami barw. Niezmienne pozostają natomiast realistycznie rysowane postacie połączone z pełnymi detali tłami.
Na koniec można zaryzykować stwierdzenie, że wszystkie te wątki spaja jedna ogólna idea. Chodzi mianowicie o akt kreacji. Bez względu na to, czy będzie to tworzenie mapy, czy budowanie potęgi państwowej, chodzi o moment graniczny pomiędzy stanem, w którym coś nie istnieje (albo raczej istnieje jedynie potencjalnie), a stanem, w którym coś zostaje urzeczywistnione. I tu znów wracamy do Borgesa. Grzegorz Jankowicz w posłowiu do Fikcji zatytułowanym Potencjalny Borges, stwierdza, że właśnie akt kreacji jest jednym z najczęstszych tematów pojawiających się w tekstach argentyńskiego prozaika. Jego bohaterowie często marząc o wyższej formie kreacji i odczuwając frustrację z powodu jej niedostępności, poszukują zastępczego rodzaju spełnienia. Być może jest to najkrótsza i najtrafniejsza charakterystyka bohaterów tej opowieści. Spójrzmy chociażby na Rolanda. Młody mężczyzna uwikłany w konflikt pomiędzy tradycjonalizmem Cicero i nowatorstwem Djunova szuka jakiegoś wyjścia z tej sytuacji. Gdy do gry wkracza marszałek Radisic, jego frustracja sięga zenitu. Zresztą Cicero, Djunov i Radisic również mają w sobie coś z takiej charakterystyki.
Gdy pojawia się piękna Szkodra z tajemnicą wypisaną na swoim ciele, Rolanda całkowicie pochłania dążenie do rozwikłania jej zagadki, gdyż w jego przekonaniu ma ona decydujące znaczenie dla dalszego procesu tworzenia mapy. A zatem także dla losów kraju. Tajemnicze kontury na jej ciele są dla niego obietnicą dotarcia do czystego aktu kreacji. Zrozumienie tego, co się za nimi kryje, ma stanowić pierwszy krok do stworzenia prawdziwej mapy, wiernie ukazującej granice państwa, niezależnie od roszczeń ekspertów czy ambicji polityków. Ta ambicja tak pochłania Rolanda, że nie zadaje on sobie pytań o jej konsekwencje. Nie dostrzega również, że i on sam traci z pola widzenia prawdę, naginając swoje interpretacje do wyidealizowanego obrazu, który dostrzega na ciele kobiety. Zatem i on dąży do tego, by jego wyidealizowana mapa była potwierdzeniem dla istnienia rzeczywistości. Mało tego, w jego przekonaniu ta mapa rzeczywistość poprzedza, a z czasem może nawet ją zastąpić. Dzięki Borgesowi doskonale wiemy, co będzie później. Jeśli bowiem marzenie Rolanda udałoby się urzeczywistnić, to z czasem ta mapa zniszczeje i zgnije odsłaniając prawdziwą rzeczywistość. A raczej  jak pisał, odnosząc do tej alegorii Baudrillard  pustynię rzeczywistości.




Tytuł: Mroczne miasta: Niewidzialna granica
Scenariusz: Benoit Peeters
Data wydania: 13 czerwca 2022
Rysunki: Francois Schuiten
Przekład: Jakub Syty
Wydawca:  Scream Comics
Cykl: Mroczne miasta
ISBN: 9788367161220
Format: 136s. 235x295 mm
Cena: 99,99
Zobacz w: Kulturowskazie
Ekstrakt: 100%
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  Bez twarzy

  Piotr Pi Gołębiewski

  Borja Gonzalez Nocny krzyk
  

  
  Z takimi pozycjami, jak "Nocny krzyk" recenzent ma zawsze wielki ból głowy. Jak bowiem ocenić komiks, który z założenia jest oniryczny, jego bohaterowie pozbawieni są twarzy, zaś fabuła rozmywa się, pozostawiając pole do indywidualnych interpretacji? Cóż, spróbujmy
Ekstrakt: 70%
[image: Nocny krzyk]
Teresa jest samotniczką, prowadzącą "Sklep magiczny". Jest on właściwie antykwariatem z dziwnymi, rzadkimi książkami, winylami z alternatywną muzyką, undergroundowymi komiksami i innymi gadżetami, których poszukuje zdołowana, gotycka młodzież. Problem polega na tym, iż w jej miasteczku takowej w zasadzie nie ma. Na przestrzeni całego komiksu w przybytku pojawia się tylko jedna klientka, za to stała. Chodzi o Matyldę, fankę mang i deskorolek. Właścicielka sklepu ma jeszcze jedno hobby. Wydaje fanzin pod tytułem "Nocny krzyk", w którym publikuje swoje opowiadania.
Teresa nie jest szczęśliwa. Ma wrażenie, że życie przecieka jej przez palce. Dławi ją nijakość otaczającego ją świata i nie sądzi, by cokolwiek w tej materii miałoby się zmienić. Może właśnie dlatego pewnego razu przebrała się za wiedźmę i wykonała obrządek mający przywołać demona. Ku jej wielkiemu zdziwieniu takowy się zjawił. Do tego okazało się, że jest dziewczyną, nosi różowe włosy, koszulkę z Pikaczu i jest fanem japońskiej kultury. Nazywa się Laura. Zgodnie z zasadami ma spełnić życzenie przyzywającego. Tyle tylko, że życie Teresy jest tak bezbarwne, iż ta nie ma pojęcia o co mogłaby poprosić.
I kiedy tak piszę powyższe streszczenie, po raz kolejny ogarnia mnie złość na autora "Nocnego krzyku" Borję Gonzaleza. Wpadł on bowiem na prosty, acz rewelacyjny pomysł, który mógłby posłużyć za stworzenie całej serii przygód niedowartościowanej bibliotekarki i demona-psychofana mangi. O tym, że zderzenie tych osobowości jest istnym samograjem świadczy ponad połowa komiksu, którą można potraktować jako jedno wielkie mrugnięcie do czytelnika obeznanego w popkulturze.
Tymczasem Gonzalez postanowił nie iść tą drogą. Wymarzył sobie komiks metafizyczny. Powtykał więc w wolne miejsca różne zjawy, mrocznego spikera radiowego i wielkie oko w lesie (tak na marginesie jest to jedyne oko, jakie można znaleźć w komiksie). I szczerze mówiąc pod koniec poczułem się mocno rozczarowany, że pomimo tak dobrego początku, ostatecznie zostajemy z niczym. A może to tylko ja się nie zorientowałem, jakie było główne przesłanie? Na pewno w cenie są opowieści zostające z czytelnikiem na dłużej, o których będzie rozmyślał przed pójściem spać, ale Borja Gonzalez zostawił tu tak dużo niedopowiedzeń, iż można mieć wrażenie, że się zostało oszukanym. Dano nam bowiem świetne, mięsiste postacie, zbudowano interesujące relacje między nimi, a potem wychodzi na to, że sami musimy wymyślić sobie zakończenie.
Równie oniryczna, co fabuła, jest strona graficzna "Nocnego krzyku". Jak już wspomniałem, postacie nie mają twarzy, co jest dziwnym zabiegiem, którego również nie do końca rozumiem. Nie są to bowiem postacie całkiem anonimowe. Mają przecież imiona i łatwo je rozpoznać po fryzurach, czy sposobie ubierania się. Co najwyżej robi to wrażenie w momencie, kiedy widzimy plakaty informujące o zaginionych nastolatkach. Brak twarzy podkreśla, jak bardzo ich nie zauważamy i są nam obojętni.
Przyznam, że najchętniej zmieszałbym "Nocny krzyk" z błotem za rozczarowanie, jakie przynosi jego zakończenie. Jednak nie mogę, ponieważ w dużej mierze to świetna lektura, która posiada specyficzną atmosferę zadumy i niesamowitości, a jednocześnie potrafi rozbawić łamaniem popkulturowych szablonów. Wszystko to jest niezwykle wciągające i po prostu nie sposób oderwać się od lektury, póki nie dotrze się do ostatniej strony. Co zaś się tyczy tego nieszczęsnego zakończenia, to wygląda na to, że znów nie będę mógł zasnąć dogłębnie je analizując.




Tytuł: Nocny krzyk
Scenariusz: Borja Gonzalez
Data wydania: 11 maja 2022
Rysunki: Borja Gonzalez
Przekład: Iwona Michałowska-Gabrych
Wydawca:  Non Stop Comics
ISBN: 978-83-8230-274-5
Format: 144s. 178 × 245 mm
Cena: 64,90
Gatunek: fikcja, groza / horror
Zobacz w: Kulturowskazie
Ekstrakt: 70%
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  Publicystyka


  Po komiks marsz:Sierpień 2022

  Marcin Osuch,  Marcin Knyszyński,  Piotr Pi Gołębiewski

  
  

  
  Od kilku już lat sierpień na komiksowym rynku nie oznacza sezonu ogórkowego. Tak jest i tym razem. Dużo ciekawych pozycji praktycznie dla każdego.


[image: Storm #10: Powrót czerwonego księcia. Maszyna von Neumanna]
Don Lawrence, Martin Lodewijk
‹Storm #10: Powrót czerwonego księcia. Maszyna von Neumanna›
Przygoda polskich czytelników z cyklem Storm trwa już bez mała 30 lat (wydania w Komiksie i CDN). Wszystko wskazuje na to, że dzięki Wydawnictwu Kurc, poznamy całość przygód Storma i Rudowłosej. Tradycyjnie już album uzupełniony jest dużą ilością materiałów dodatkowych.


[image: Jeremiah #25: Jeśli któregoś dnia ziemia...]
Hermann Huppen
‹Jeremiah #25: Jeśli któregoś dnia ziemia›
Na przełomie lipca i sierpnia wydawnictwo Elemental opublikowało jubileuszowy, dwudziesty piąty tom Jeremiaha. Poprzedni, Ostatni diament, oceniliśmy bardzo wysoko. Jesteśmy przekonani, że ten najnowszy poprzeczki nie obniży.


[image: Binio Bill Integral]
Jerzy Wróblewski
‹Binio Bill Integral›
Kultura Gniewu idzie za ciosem. Po wydaniu wszystkich historyjek o Binio Billu, teraz przyszedł czas na wydanie zbiorcze. Całość została zremasterowana przez najlepszych ekspertów w naszych kraju, a do tego kilkadziesiąt stron dodatków.


[image: Ocaleni. Anomalie kwantowe]
Leo
‹Ocaleni. Anomalie kwantowe›
Leo powraca! Ocaleni. Anomalie kwantowe to dalszy ciąg kosmicznej sagi, w skład której wchodzą wydane już w Polsce Aldebaran, Betelgeza i Antares. Znowu będziemy mieli do czynienia z nieznaną, nieprzyjazną człowiekowi planetą, na której rozbija się statek z ziemskimi kolonistami. Anomalie pogodowe, fizyczne, przyrodnicze  ok, ale czemu kwantowe?! Zobaczymy.


[image: Cixi z Troy]
Scotch Arleston, Adrien Floch, Olivier Vatine
‹Cixi z Troy›
Cixi, ukochana Lanfeusta, będzie miała swój własny album! Egmont zebrał wszystkie trzy komiksy z jej przygodami (scenariusz oczywiście Christophe Arleston) i wydał jako Cixi z Troy. Zobaczymy co działo się w życiu bohaterki, kiedy nie pojawiała się w komiksach o Lanfeuście. Charakterystyczne poczucie humoru Arlestona i nowi, choć już znani w Polsce, rysownicy.


[image: Najjaśniejszy dzień]
Patrick Gleason, Geoff Johnes, Joe Prado, Ivan Reis, Peter J. Tomasi
‹Najjaśniejszy dzień›
Uwaga, w sierpniu trafi w końcu do Polski jeden z najważniejszych komiksów DC ostatnich lat  de facto to właśnie on zakończył dwudziestopięcioletnią erę rozpoczętą Kryzysem na nieskończonych Ziemiach i przygotował grunt pod Flashpoint. Po Najczarniejszej nocy, wydanej w Polsce w 2019 roku, musiał nadejść Najjaśniejszy dzień. Opowieść prawdziwie epicka  niemal siedemset stron rozrywki dla każdego fana DC Comics.


[image: Toppi. Kolekcja #2: Ameryka Północna]
Sergio Toppi
‹Toppi. Kolekcja #2: Ameryka Północna›
Drugi tom antologii krótkich komiksów autorstwa jednego z gigantów europejskiej sztuki obrazkowej Sergia Toppiego. Jedenaście historii przez niego opowiedzianych tym razem będzie zakorzenione w kulturze Ameryki Północnej. Bez czytania wiem, że warto.


[image: Marvel Knights. Punisher #3]
Steve Dillon, Garth Ennis, Cam Kennedy, Tom Mandrake, John McCrea
‹Marvel Knights. Punisher #3›
Trzeci tom Punishera z czasów Marvel Knights to oczywiście Garth Ennis i Steve Dillon plus jeszcze kilku rysowników. Tym razem będzie więcej superbohaterów Marvela, niż zwykle  Elektra, Spider-Man, Daredevil, Wolverine a nawet Hulk! Co zrobi Frank Castle, kiedy ich wszystkich spotka? Z kim wejdzie w sojusz a do kogo będzie strzelał? Punisher znowu wkracza w strefę wojny  nie może bez tego żyć!


[image: Wiedźmin #1: Ziarno prawdy]
Jacek Rembiś, Jonas Scharf
‹Wiedźmin #1: Ziarno prawdy›
Po komiksach stanowiących wariację na temat Sagi o Wiedźminie Andrzeja Sapkowskiego, Egmont porwał się na dosłowną adaptację opowiadań Mistrza. Na pierwszy ogień idzie Ziarno prawdy (to z motywem Pięknej i Bestii). Czy seria zostanie lepiej przyjęta, niż prace Bogusława Polcha w latach 90.? Cóż, wszystko będzie lepsze od serialu. I to nie tego z Michałem Żebrowskim.


[image: Iron Man: Tony Stark#2: Iron Man]
Christos Gage, Franscesco Manna, Paco Medina, Juanan Ramírez, Valerio Schiti, Gail Simone, Dan Slott, Paolo Villanelli, Jim Zub
‹Iron Man: Tony Stark#2: Iron Man›
Drugi tom o przygodach Iron Mana w ramach linii wydawniczej Marvel Fresh. Tym razem nie będzie jednego wątku przewodniego, chociażby dlatego, że otrzymamy fragment eventu Wojna światów, który dotknął wszystkich bohaterów Domu Pomysłów. Tymczasem w cieniu czeka sam Ultron, którego atak spowoduje, że Tony Stark zacznie wątpić w siebie, uznając, że jest swoją własną symulacją.


[image: Thor #3: Kres wojny]
Jason Aaron, Mike Del Mundo, Scott Hepburn
‹Thor #3: Kres wojny›
Wojna światów dobiegła końca. Malekith Przeklęty został pokonany. Niemniej wciąż jest sporo spraw, które wymagają wyprostowania. Chociażby casus Lokiego, który wreszcie miał szansę zbliżyć się do lodowych olbrzymów  ludu swojego ojca. Thora czeka więc jeszcze mnóstwo sprzątania.


[image: Król Thor]
Jason Aaron, Esad Ribic
‹Król Thor›
Wreszcie czas na wielkie podsumowanie Wojny światów. Od lat scenarzysta Jason Aaron realizował swoje wielkie plany, poczynając od Thora Gromowładnego, przez Thora (z linii wydawniczej Marvel Now), Potężną Thor, Niegodnego Thora, Thora (w ramach Marvel Fresh) i Wojnę światów. Czas na finałowe starcie Odinsona z Lokim. A wszystko to pięknie ilustruje Esad Ribić.


[image: Słyszeliście, co zrobił Eddie Gein?]
Eric Powell, Harold Schechter
‹Słyszeliście, co zrobił Eddie Gein?›
Ed Gein był psychopatycznym mordercą, którego popkultura unieśmiertelniła przy pomocy takich dzieł, jak Teksańska masakra piłą mechaniczną, Milczenie owiec, Dom 1000 trupów, czy Psychoza. Wszystkie te dzieła pośrednio nawiązywały do jego zbrodni. A jak było naprawdę? O tym dowiecie się sięgając po najnowszą propozycję od wydawnictwa KBoom.


[image: Pierwotny]
Jeff Lemire, Andrea Sorrentino
‹Pierwotny›
Pierwotny to nowa propozycja dla fanów twórczości Jeffa Lemirea. Co prawda nie jest to jego w pełni autorskie dzieło, ponieważ odpowiada w nim tylko za scenariusz. Niemniej zapowiedź wygląda intrygująco, ponieważ historia dotyczy zwierząt, które ZSRR i Ameryka wysyłali w kosmos w latach 50. Nie tylko tam nie zginęły, ale właśnie wracają. I to nie same.


[image: Giant Days #11: Mną się nie przejmujcie]
John Allison, Max Sarin
‹Giant Days #11: Mną się nie przejmujcie›
Kolejne sceny z życia trzech studentek: abnegatki Susan (medycyna), nieco szalonej gotki Esther (literatura angielska) oraz skrywającej nieznane głębie Daisy (archeologia). To coś jak sitcom w wersji komiksowej. Dziewczyny  oraz ich dwaj kumple  przeżyły już dwa rozstania z ukochanymi, nie dopuściły do wirtualnego ślubu, znalazły zwłoki, nakręciły film i w tym wszystkim znalazły jeszcze czas, żeby pozdawać egzaminy. Jakie wpadki i przypadki czekają je w obecnym tomie? 


[image: Raz i na zawsze #2: Staroangielski]
Kieron Gillen, Dan Mora
‹Raz i na zawsze #2: Staroangielski›
Postmodernistyczna opowieść o tym, co by było, gdyby król Artur zmartwychwstał w naszych czasach. Odpowiedź jest prosta  nic dobrego. Pierwszy tom Raz i na zawsze intrygował świeżym spojrzeniem na mitologię Okrągłego Stołu. Miejmy nadzieję, że dobra passa zostanie podtrzymana.


[image: Rat Queens #7: Niech żyje król]
Ryan Ferrier, Marco Lesko, Priscilla Petraites
‹Rat Queens #7: Niech żyje król›
Mam wrażenie, że z odcinka na odcinek Szczurze Królowe popadają w coraz większe samouwielbienie ze szkodą dla czytelników. Wciąż bowiem tytuł ten więcej obiecuje, niż ma do zaoferowania. I choć poprzednio srogo się sparzyłem, wciąż jestem ciekaw co z tego mariażu feminizmu z męskim fantasy wyjdzie.


[image: Przy dźwiękach fado]
Nicolas Barral
‹Przy dźwiękach fado›
Wydawnictwo Timof i cisi wspólnicy kontynuuje przybliżanie polskim czytelnikom pozycji portugalskich. Przy dźwiękach fado to kolejna pozycja z tego kraju, która porusza tematykę związaną z dyktaturą Salazara. Być może nie jest to tematyka dla wszystkich, ale możemy się spodziewać solidnej komiksowej roboty.


[image: LastMan #8]
Michaël Sanlaville, Bastien Vivès
‹LastMan #8›
Ostatnio pozmieniało się w świecie LastMana. Trudno na razie powiedzieć, czy to źle, czy to dobrze. Miejmy nadzieję, że scenarzyści wiedzą co robią i nie zepsują tej nietuzinkowej serii. Najwyższy czas na wyciągnięcie asa z rękawa.




Tytuł: Storm #10: Powrót czerwonego księcia. Maszyna von Neumanna
Scenariusz: Martin Lodewijk
Data wydania: 25 sierpnia 2022
Rysunki: Don Lawrence
Wydawca:  Kurc
Cykl: Storm
ISBN: 978-83-964761-5-9
Format: 108s. 210×297mm
Cena: 95,00
Gatunek: SF
Zobacz w: Kulturowskazie

Tytuł: Jeremiah #25: Jeśli któregoś dnia ziemia...
Scenariusz: Hermann Huppen
Data wydania: 27 lipca 2022
Rysunki: Hermann Huppen
Przekład: Wojciech Birek
Wydawca:  Elemental
Cykl: Jeremiah
ISBN: 9788396540300
Format: 48s. 220x295 mm
Cena: 45,00
Gatunek: sensacja, SF
Zobacz w: Kulturowskazie

Tytuł: Binio Bill Integral
Scenariusz: Jerzy Wróblewski
Data wydania: sierpień 2022
Rysunki: Jerzy Wróblewski
Wydawca:  Kultura Gniewu
Cykl: Binio Bill
ISBN: 9788367360067
Format: 288s. 210×285 mm
Cena: 149,90
Gatunek: humor / satyra, western
Zobacz w: Kulturowskazie

Tytuł: Ocaleni. Anomalie kwantowe
Scenariusz: Leo
Data wydania: 24 sierpnia 2022
Rysunki: Leo
Przekład: Wojciech Birek
Wydawca:  Egmont
ISBN: 9788328155244
Format: 252s. 216x285mm
Cena: 149,99
Gatunek: SF
Zobacz w: Kulturowskazie

Tytuł: Cixi z Troy
Scenariusz: Scotch Arleston
Data wydania: 10 sierpnia 2022
Rysunki: Olivier Vatine, Adrien Floch
Przekład: Maria Mosiewicz
Wydawca:  Egmont
Cykl: Uniwersum Troy, Plansze Europy
ISBN: 9788328156661
Format: 152s. 216x285mm
Cena: 119,99
Gatunek: fantasy
Zobacz w: Kulturowskazie

Tytuł: Najjaśniejszy dzień
Scenariusz: Peter J. Tomasi, Geoff Johnes
Data wydania: 24 sierpnia 2022
Rysunki: Ivan Reis, Joe Prado, Patrick Gleason
Przekład: Tomasz Sidorkiewicz
Wydawca:  Egmont
Cykl: DC Deluxe
ISBN: 9788328156319
Format: 696s. 180x275mm
Cena: 289,99
Gatunek: superhero
Zobacz w: Kulturowskazie

Tytuł: Toppi. Kolekcja #2: Ameryka Północna
Scenariusz: Sergio Toppi
Data wydania: sierpień 2022
Rysunki: Sergio Toppi
Przekład: Marta Duda-Gryc
Wydawca:  Lost In Time
Cykl: Toppi. Kolekcja
ISBN: 978-83-67270-12-0
Format: 208s. 240x320 mm
Cena: 110,00
Zobacz w: Kulturowskazie

Tytuł: Marvel Knights. Punisher #3
Scenariusz: Garth Ennis
Data wydania: 24 sierpnia 2022
Rysunki: John McCrea, Steve Dillon, Tom Mandrake, Cam Kennedy
Przekład: Marek Starosta
Wydawca:  Egmont
Cykl: Marvel Knights. Punisher, Punisher, Marvel Classic
ISBN: 9788328154445
Format: 400s. 170x260mm
Cena: 159,99
Gatunek: superhero
Zobacz w: Kulturowskazie

Tytuł: Wiedźmin #1: Ziarno prawdy
Scenariusz: Jacek Rembiś
Data wydania: 10 sierpnia 2022
Rysunki: Jonas Scharf
Wydawca:  Egmont
Cykl: Wiedźmin, Wiedźmin. Adaptacje opowiadań Andrzeja Sapkowskiego
ISBN: 9788328155718
Format: 56s. 170x260mm
Cena: 29,99
Gatunek: fantasy
Zobacz w: Kulturowskazie

Tytuł: Tony Stark#2: Iron Man
Scenariusz: Dan Slott, Christos Gage, Jim Zub, Gail Simone
Data wydania: 24 sierpnia 2022
Rysunki: Valerio Schiti, Paolo Villanelli, Franscesco Manna, Juanan Ramírez, Paco Medina
Przekład: Weronika Sztorc
Wydawca:  Egmont
Cykl: Tony Stark, Iron Man
ISBN: 9788328154605
Format: 180s. 167x255mm
Cena: 69,99
Gatunek: superhero
Zobacz w: Kulturowskazie

Tytuł: Thor #3: Kres wojny
Scenariusz: Jason Aaron
Data wydania: 24 sierpnia 2022
Rysunki: Mike Del Mundo, Scott Hepburn
Przekład: Marceli Szpak
Wydawca:  Egmont
Cykl: Thor, Marvel Fresh
ISBN: 9788328154650
Format: 120s. 167x255mm
Cena: 49,99
Gatunek: superhero
Zobacz w: Kulturowskazie

Tytuł: Król Thor
Scenariusz: Jason Aaron
Data wydania: 24 sierpnia 2022
Rysunki: Esad Ribic
Przekład: Marek Starosta
Wydawca:  Egmont
Cykl: Thor, Marvel Fresh
ISBN: 9788328154667
Format: 112s. 167x255mm
Cena: 49,99
Gatunek: superhero
Zobacz w: Kulturowskazie

Tytuł: Słyszeliście, co zrobił Eddie Gein?
Scenariusz: Harold Schechter
Data wydania: 12 sierpnia 2022
Rysunki: Eric Powell
Przekład: Marek Starosta
Wydawca:  KBOOM
ISBN: 978-83-961829-6-8
Format: 224s. 152x229mm
Cena: 99,00
Gatunek: groza / horror
Zobacz w: Kulturowskazie

Tytuł: Pierwotny
Scenariusz: Jeff Lemire
Data wydania: 27 lipca 2022
Rysunki: Andrea Sorrentino
Wydawca:  Mucha Comics
ISBN: 9788366589803
Format: 176s.
Cena: 89,00
Gatunek: SF
Zobacz w: Kulturowskazie

Tytuł: Giant Days #11: Mną się nie przejmujcie
Scenariusz: John Allison
Data wydania: 31 sierpnia 2022
Rysunki: Max Sarin
Przekład: Paweł Bulski
Wydawca:  Non Stop Comics
Cykl: Giant Days
ISBN: 978-83-8230-284-4
Format: 170s. 170x260 mm
Cena: 56,90
Gatunek: obyczajowy
Zobacz w: Kulturowskazie

Tytuł: Raz i na zawsze #2: Staroangielski
Scenariusz: Kieron Gillen
Data wydania: 24 sierpnia 2022
Rysunki: Dan Mora
Przekład: Jacek Drewnowski
Wydawca:  Non Stop Comics
Cykl: Raz i na zawsze
ISBN: 978-83-8230-281-3
Format: 160s. 170 × 260 mm
Cena: 56,90
Gatunek: fantasy
Zobacz w: Kulturowskazie

Tytuł: Rat Queens #7: Niech żyje król
Scenariusz: Ryan Ferrier
Data wydania: 27 lipca 2022
Rysunki: Priscilla Petraites, Marco Lesko
Przekład: Maciej Muszalski
Wydawca:  Non Stop Comics
Cykl: Rat Queens
ISBN: 978-83-8230-278-3
Format: 138s. 170x260 mm
Cena: 56,90
Gatunek: fantasy
Zobacz w: Kulturowskazie

Tytuł: Przy dźwiękach fado
Scenariusz: Nicolas Barral
Data wydania: 23 sierpnia 2022
Rysunki: Nicolas Barral
Przekład: Jakub Jankowski, Grażyna Jadwiszczak, Zuzana Szpura
Wydawca:  Timof i cisi wspólnicy
ISBN: 978-83-66347-95-3
Format: 160s. 215x285 mm
Cena: 126,00
Gatunek: fantasy
Zobacz w: Kulturowskazie

Tytuł: LastMan #8
Scenariusz: Bastien Vivès
Data wydania: 29 lipca 2022
Rysunki: Bastien Vivès, Michaël Sanlaville
Przekład: Jakub Syty
Wydawca:  Non Stop Comics
Cykl: LastMan
ISBN: 9788382302837
Format: 210s. 148×206mm
Cena: 49,90
Gatunek: sensacja
Zobacz w: Kulturowskazie
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  Komiksowe Top 10:Lipiec 2022

  Piotr Pi Gołębiewski

  
  

  
  O trzecim zestawieniu najchętniej kupowanych komiksów realizowanym przez Esensję we współpracy z księgarnią Centrum Komiksu, można powiedzieć, że najbardziej lubimy komiksy, które już czytaliśmy. W lipcu rządziły reedycje.


[image: Kajko i Kokosz  Złota Kolekcja #4]
1. Janusz Christa
‹Kajko i Kokosz  Złota Kolekcja #4›
Kajko i Kokosz to taka marka, że sprzeda się zawsze. Oczywiście tatusiowie mogą sobie wmawiać, że kupują kolejne wznowienia dla swoich pociech, ale my wiemy, jaka jest prawda. A że tom 4 Złotej Kolekcji zawiera tak kultowe tytuły, jak Szkoła latania, Wielki turniej, Na wczasach i Zamach na Milusia, pierwszemu miejscu w naszym zestawieniu trudno się dziwić.


[image: Kapitan Żbik 27: Skoda TW 6163 (wyd.II)]
2. Jerzy Bednarczyk, Zbigniew Gabiński, Grzegorz Rosiński
‹Kapitan Żbik 27: Skoda TW 6163 (wyd.II)›
Drugie miejsca na podium także należy do reedycji kultowej pozycji z czasów PRL-u. Pod enigmatycznym tytułem Skoda TW 6163 skrywa się ostatni Kapitan Żbik narysowany przez Grzegorza Rosińskiego. Wysoka pozycja na liście wynika z tego, że od 1973 roku nigdy nie był wznawiany.


[image: Batman Knightfall. Upadek Mrocznego Rycerza #2]
3. Jim Aparo, Norm Breyfogle, Chuck Dixon, Alan Grant, Doug Moench, Graham Nolan
‹Batman Knightfall. Upadek Mrocznego Rycerza #2›
Najniższe miejsce na podium także należy do powtórki, ale z lat 90. Niegdyś Upadek Mrocznego Rycerza mogliśmy śledzić za pośrednictwem wydawnictwa TM-Semic na papierze kiepskiej jakości. Egmont na szczęście postarał się o estetyczny rozmach.


[image: Kapitan Żbik: Pięć błękitnych goździków (wyd.II)]
4. Władysław Krupka, Zbigniew Sobala
‹Kapitan Żbik: Pięć błękitnych goździków (wyd.II)›
A tu niespodzianka. Jeszcze jeden Kapitan Żbik. Tym razem chodzi o drugie wydanie pierwszego komiksu poświęconego dzielnemu milicjantowi. Pierwotnie ukazywał się w formie czarno-białych pasków na łamach Kuriera Szczecińskiego.


[image: Niewidzialni #1]
5. Dennis Cramer, Grant Morrison, Jill Thompson, Steve Yeowell
‹Niewidzialni #1›
Dopiero na pozycji piątej mamy nowość. Do tego stanowi ona pierwszy (choć nie jedyny w tym zestawieniu) przypadek komiksu, który był już notowany w Komiksowym Top 10. W zeszłym miesiącu Niewidzialni zasłużyli na miejsce drugie, więc mamy spadek, ale i tak szacunek się należy.


[image: Wilq #32: Łowca jelenioidów]
6. Bartosz Minkiewicz, Tomasz Minkiewicz
‹Wilq #32: Łowca jelenioidów›
Wilq wciąż trzyma się nieźle. Choć to już 32 album z jego superprzygodami, to nie odpuszcza. Może in nad Wisłą nie mamy za wielu trykociarzy, ale za to JAKICH!


[image: Usagi Yojimbo Saga #9]
7. Stan Sakai
‹Usagi Yojimbo Saga #9›
Wracamy do wznowień. Tom 9 Usagi Yojimbo Saga zawiera dwa klasyczne albumy przygód uszatego ronina  Tajemnice i Ukryci. To również tytuł, który pojawił się w zeszłym miesiącu  wtedy na pozycji 6.


[image: Armada #3 (wyd. zbiorcze)]
8. Philippe Buchet, Jean David Morvan
‹Armada #3 (wyd. zbiorcze)›
I ostatnia reedycja w niniejszym zestawieniu. Elegancki album zawiera cztery odcinki przygód dzielnej Navis: Pułapka, Odzyskane wspomnienia, Niestały świat i Wolna strefa. W stosunku do zeszłego miesiąca spadek o 3 pozycje.


[image: Republika Czaszki]
9. Vincent Brugeas, Ronan Toulhoat
‹Republika Czaszki›
A teraz coś dla miłośników piratów, oraz pięknie prezentujących się komiksów, o co tradycyjnie zadbało wydawnictwo Lost In Time. Warto dodać, że komiks ten ukazał się w dwóch wersjach  standardowej i z limitowaną okładką (ładniejszą).


[image: Beverly]
10. Nick Drnaso
‹Beverly›
Ranking zamyka pozycja nieoczywista. Beverly to bowiem rzecz niszowa, która bawi przez łzy. Za pomocą czarnego humoru pokazuje nijakość i fasadowość amerykańskiego przedmieścia, które rozsadzane jest od środka przez cichą przemoc i frustrację.


[image: ]

Centrum Komiksu
Al. Niepodległości 148
02-554 Warszawa
tel. 022 848 89 61
otwarte: 11.15- 19.15
soboty: 11.15- 15.15




Tytuł: Kajko i Kokosz  Złota Kolekcja #4
Scenariusz: Janusz Christa
Data wydania: 13 lipca 2022
Rysunki: Janusz Christa
Wydawca:  Egmont
Cykl: Kajko i Kokosz, Kajko i Kokosz  Złota Kolekcja
ISBN: 9788328149854
Format: 208s. 216x285mm
Cena: 99,99
Gatunek: humor / satyra
Zobacz w: Kulturowskazie

Tytuł: Kapitan Żbik 27: Skoda TW 6163 (wyd.II)
Scenariusz: Zbigniew Gabiński, Jerzy Bednarczyk
Data wydania: 29 lipca 2022
Rysunki: Grzegorz Rosiński
Wydawca:  ONGRYS
Cykl: Kapitan Żbik
ISBN: 9788365803764
Format: 32s. 165x235 mm
Cena: 12,00
Gatunek: kryminał
Zobacz w: Kulturowskazie

Tytuł: Batman Knightfall. Upadek Mrocznego Rycerza #2
Scenariusz: Chuck Dixon, Doug Moench, Alan Grant
Data wydania: 27 lipca 2022
Rysunki: Graham Nolan, Jim Aparo, Norm Breyfogle
Przekład: Tomasz Sidorkiewicz
Wydawca:  Egmont
Cykl: Batman Knightfall, Batman
ISBN: 9788328154186
Format: 588s. 170x260 mm
Cena: 199,99
Gatunek: superhero
Zobacz w: Kulturowskazie

Tytuł: Kapitan Żbik: Pięć błękitnych goździków (wyd.II)
Scenariusz: Władysław Krupka
Data wydania: 2022
Rysunki: Zbigniew Sobala
Kolor: Ryszard Matecki
Wydawca:  ONGRYS
Cykl: Kapitan Żbik
ISBN: 9788365803986
Format: 24s. 165x235 mm
Cena: 12,00
Gatunek: kryminał
Zobacz w: Kulturowskazie

Tytuł: Niewidzialni #1
Scenariusz: Grant Morrison
Data wydania: 29 czerwca 2022
Rysunki: Steve Yeowell, Jill Thompson, Dennis Cramer
Przekład: Paulina Braiter
Wydawca:  Egmont
ISBN: 9788328156029
Format: 328s. 170x260mm
Cena: 139,99
Gatunek: superhero
Zobacz w: Kulturowskazie

Tytuł: Wilq #32: Łowca jelenioidów
Scenariusz: Bartosz Minkiewicz
Data wydania: lipiec 2022
Rysunki: Tomasz Minkiewicz, Bartosz Minkiewicz
Wydawca:  BM Vision
Cykl: Wilq Superbohater
ISBN: 9788395075377
Format: 210x297 mm
Cena: 23,10
Gatunek: humor / satyra
Zobacz w: Kulturowskazie

Tytuł: Usagi Yojimbo Saga #9
Scenariusz: Stan Sakai
Data wydania: 29 czerwca 2022
Rysunki: Stan Sakai
Przekład: Jarosław Grzędowicz
Wydawca:  Egmont
Cykl: Usagi Yojimbo
ISBN: 9788328154834
Format: 396s. 145x205 mm
Cena: 69,99
Gatunek: fantasy
Zobacz w: Kulturowskazie

Tytuł: Armada #3 (wyd. zbiorcze)
Scenariusz: Jean David Morvan
Data wydania: 29 czerwca 2022
Rysunki: Philippe Buchet
Przekład: Maria Mosiewicz
Wydawca:  Egmont
Cykl: Armada
ISBN: 9788328150485
Format: 196s. 215x290mm
Cena: 99,99
Gatunek: SF
Zobacz w: Kulturowskazie

Tytuł: Republika Czaszki
Tytuł oryginalny: La République du Crâne
Scenariusz: Vincent Brugeas
Data wydania: 12 lipca 2022
Rysunki: Ronan Toulhoat
Przekład: Jakub Syty
Wydawca:  Lost In Time
ISBN: 9788367270090
Format: 240s. 215x290 mm
Cena: 145,00
Gatunek: przygodowy
Zobacz w: Kulturowskazie

Tytuł: Beverly
Scenariusz: Nick Drnaso
Data wydania: czerwiec 2022
Rysunki: Nick Drnaso
Przekład: Krzysztof Cieślik
Wydawca:  Kultura Gniewu
Gatunek: obyczajowy
Zobacz w: Kulturowskazie
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  Niekoniecznie jasno pisane:Ten, którego nadejście zauważasz

  Marcin Knyszyński

  
  

  
  Kinowe uniwersum Marvela rozrasta się błyskawicznie. Oprócz filmów pojawiają się seriale  czasem słabe (Falcon i Zimowy Żołnierz), czasem świetne (Loki). Wyemitowany w kwietniu tego roku Moon Knight stoi mniej więcej po środku. Kim jest Księżycowy Rycerz?
[image: Moon Knight #1: Z martwych]
Moon Knight to jedna z tych komiksowych serii Marvela, które nigdy nie były długodystansowe, nigdy nie stały w pierwszym szeregu jak X-Men, Avengers, czy Spider-Man. Było ich za to całkiem sporo  w tej chwili za oceanem wydawana jest już dziewiąta. Do Polski, za sprawą Egmontu, trafiły dwie  siedemnastoodcinkowa seria siódma wydana w trzech albumach oraz czternastoodcinkowa ósma, która (jak to często bywa u komiksowych potentatów) przy okazji startu inicjatywy Marvel Legacy wróciła do numeracji serii pierwszej, łącząc niejako wszystkie w jedną całość.
Dziś czytamy tę starszą, która, w stosunku do sześciu poprzednich, różniła się mocno podejściem do natury głównego bohatera i jego nadludzkiej mocy. Zacznijmy od początku. Moon Knight to Marc Spector, najemnik i był żołnierz, który brał udział w pewnej pechowej misji w Egipcie. Zostawiony na śmierć w grobowcu na środku pustyni, został obdarzony nadludzkimi mocami przez Khonshu (w Polsce: Chonsu), tebańskiego boga księżyca. Nie jest do końca jasne czy Spector zmarł i został wskrzeszony, czy po prostu przeżył. Nie wiadomo też właściwie czy Khonshu istnieje naprawdę, czy został wymyślony przez Spectora, który od małego cierpiał na najróżniejsze zaburzenia osobowości. Ba, nie jest nawet pewne to, czy Marc jest rzeczywiście chory  może to kolejna zmyłka.
[image: Moon Knight #2: Z martwych powstaną]
Twórcy podchodzili do tych zagadnień w najróżniejszy sposób. Marc Spector, alias Moon Knight pojawił się w 1975 w jednym z odcinków Werewolf by Night jako postać negatywna. W 1980 roku, w wyniku pozytywnych reakcji na jego gościnne występy w najróżniejszych seriach Marvela, otrzymał swoją, pisaną przez Douga Moencha i rysowaną przez Billa Sienkiewicza. Spector walczy ze złem używając aż trzech dodatkowych osobowości  jest Stevenem Grantem, bogatym filantropem w stylu Brucea Waynea (pieniądze zarobił podczas kariery najemnika) wyposażonym w supernowoczesne gadżety i bronie; Jakeem Lockleyem, taksówkarzem z kontaktami w przestępczym półświatku i wreszcie księżycowym rycerzem, awatarem Khonshu, nocnym mścicielem. W latach osiemdziesiątych i dziewięćdziesiątych podejście do postaci Moon Knigta było raczej jednoznaczne i typowo superbohaterskie. Nikt nie podważał tego, że egipski bóg rzeczywiście istnieje, komiksy były proste (zarzucano wręcz, że są zbyt mainstreamowe a Moon Knight za bardzo przypomina Batmana) a wszystkie osobowości Spectora były po prostu odgrywanymi przez niego rolami, w pełni świadomie i bez żadnych sugestii choroby psychicznej.
[image: Moon Knight #3: W noc]
Trochę się to zmieniło w 2006, kiedy to ruszyła seria piąta, autorstwa Charliego Hustona. Pojawiły się sugestie, że Marc Spector nie jest do końca zdrowy na umyśle i nie powinniśmy bez zastanowienia ufać jego relacji  być może cierpi on na dysocjacyjne zaburzenie tożsamości. W późniejszej serii szóstej Brian Michael Bendis poszedł jeszcze dalej i założył, że Spectorowi towarzyszą wymyśleni przyjaciele  Spider-Man, Wolverine i Kapitan Ameryka. Moon Knight wcielał się w te postacie używając podczas walki umiejętności posiadanych przez wymienionych bohaterów. W dalszym ciągu jednak Moon Knight był raczej standardowym komiksem superbohaterskim, nie odbiegającym za bardzo od zasad panujących w mainstreamie.
W roku 2014 zaczęło się to zmieniać. Dwa lata wcześniej, trochę pod wpływem wcześniejszej o kilka miesięcy wielkiej rewolucji w DC Comics, znanej jako The New 52, Marvel uruchomił nową inicjatywę wydawniczą  Marvel NOW!. Zrestartowano numerację, odnowiono superbohaterów i zaczęto prostować zawiłości fabularne tak, aby przyciągnąć do Marvela nowych czytelników. W maju 2014 roku ukazał się pierwszy odcinek nowej, siódmej już, serii Moon Knight  pisał Warren Ellis, rysował Declan Shalvey. No, tu widać było zmiany bezdyskusyjnie.
[image: ]
Moon Knight to nadal zamaskowany szaleniec ubrany na biało i walczący ze złoczyńcami. Ale teraz ubiera się po prostu w garnitur i nosi białą, płócienna maskę naciągniętą na twarz. Każe nazywać siebie Mister Knight i pomaga nowojorskiej policji rozwiązywać zagadki najbardziej makabrycznych zbrodni. Budzi oczywiście kontrowersje  wielu stróżów prawa ma poważne wątpliwości czy współpraca z zamaskowanym kolesiem, który przecież jeszcze niedawno był wyjęty spod prawa, jest słuszne. Nasz bohater czasami przebiera się w stary, charakterystyczny kostium, gdy rusza do typowej, suberbohaterskiej akcji a nawet przywdziewa tajemnicza zbroję Khonshu pozwalającą mu toczyć walkę wręcz z duchami. Jednak to właśnie alter ego Pana Knighta jest dominujące  Steven Grant, Jake Lockley majaczą już tylko we wspomnieniach. Warren Ellis i Declan Shalvey dostarczyli sześć pierwszych odcinków, zebranych potem jako Moon Knight. Z martwych. Każdy z nich jest w zasadzie zupełnie niezależną historią  Spector walczy z byłym agentem SHIELD, który zszedł na swą drogę, powstrzymuje weterana wojennego pragnącego zemsty na swoich kamratach, bije się z duchami punków na Manhattanie (!), rusza na odsiecz porwanej dziewczynce lub ratuje ofiary nieludzkich eksperymentów ze snem.
[image: ]
Kolejne sześć odcinków, wydanych później razem jako Moon Knight. Z martwych powstaną, napisał Brian Wood, znany u nas głównie z serii DMZ. W odróżnieniu od Warrena Ellisa, Wood zbudował jedną opowieść, w której jak zwykle zawarł sporo wątków społeczno-politycznych. Do Nowego Jorku przyjeżdża generał Aliman Lor, były dyktator małego afrykańskiego państewka, oskarżony o zbrodnie przeciw ludzkości. Czeka go sąd międzynarodowy, ale prawdopodobnie nie dożyje procesu  na jego życie czyhają tajemniczy zamachowcy, pragnący zemsty za masowe mordy i zniszczenie całego narodu. Marc Spector nie może pozwolić na samosąd we własnym mieście, stoi wszak na straży praworządności. Ostatnie pięć odcinków serii napisał Cullen Bunn, scenarzysta specjalizujący się w horrorze. To widać  mamy znów pojedyncze odcinki jak u Ellisa. Dziwne, psychodeliczne i nieco szalone  potwór czający się pod łóżkiem, treser groźnych psów zabójców, porywacze na lotniach i łowcy duchów. I wreszcie konfrontacja z samym Khonshu, który okazuje się bytem o zdecydowanie mniej jasnych intencjach niż do tej pory myśleliśmy.
[image: ]
Warren Ellis bardzo chciał pokazać po swojemu o co tak naprawdę chodzi w historii Księżycowego Rycerza. Po pierwsze należy zabrać go do Nowego Jorku! Po drugie wykorzystać szansę na zapuszczenie się w naprawdę dziwaczne rejony fabularne  ta seria naprawdę na to pozwala. Ellis potwierdził jednoznacznie realność Khonshu i tego, że moc Moon Knighta pochodzi właśnie od niego. Spector naprawdę umarł i zmartwychwstał w Egipcie  i naprawdę jest awatarem egipskiego bóstwa. Nie jest też chory umysłowo  jego szaleństwo nie wynika ze schorzenia, lecz z uszkodzenia mózgu, jakiego doznał po spotkaniu z Khonshu. Nie istnieją też żadne dodatkowe osobowości w postaci Granta, czy Loxleya  symbolicznie rozpływają się w powietrzu pod koniec pierwszego odcinka. Marc Spector u Ellisa występuje w trzech wcieleniach związanych ze wspomnianymi już kostiumami  każdy z nich jest innym aspektem Khonshu. Marc Spector posiada też osobowość czwartą, w postaci pradawnej świadomości spoza czasu i przestrzeni. Najważniejszym zadaniem Księżycowego Rycerza jest ochrona nocnych podróżnych, czyli istot samotnych, zabłąkanych i narażonych na straszliwe, mroczne niebezpieczeństwa.
Jedna rzecz mocno odróżnia Moon Knighta od porównywanego z nim ciągle Batmana. Jego detektywistyczno-policyjna wersja, czyli Mister Knight nosi jaskrawo biały garnitur i maskę. Wydaje się to z pozoru absurdalne, przecież pracuje w nocy. Widać go z daleka, ale Mister Knight uwielbia ten moment, w którym przeciwnikom na jego widok puszczają zwieracze. Jestem tym, którego zauważasz  mówi Marc Spector i uśmiecha się szeroko pod białą maską. Warren Ellis zbudował fundamenty, na których wznosili swe konstrukcje następcy. Brian Wood, oprócz ugruntowania swej historii politycznie i społecznie, zakwestionował bardzo mocno nadnaturalne zdolności Rycerza. W jego komiksach Khonshu zdradza Spectora, odchodzi i zabiera mu moce. Tylko czy są one tak naprawdę potrzebne? Przecież Mister Knight / Moon Knight / Pięść Khonshu (ten w zbroi na duchy) nadal z powodzeniem wypełnia swoją misję. Bunn poszedł dalej i kazał powątpiewać w szczere intencje egipskiego boga, czyniąc z niego wręcz przeciwnika swego niedawnego awatara.
[image: ]
Ostatni, siedemnasty odcinek siódmej serii Moon Knight wyszedł we wrześniu 2015 roku. Dokładnie rok później, w ramach kolejnego zamieszania w uniwersum Marvela znanego jako All-New, All-Different Marvel ukazał się pierwszy odcinek ósmej serii Moon Knight, napisanej przez Jeffa Lemirea. Ale to już zupełnie inna historia.
Cztery miesiące temu zakończyła się emisja sześcioodcinkowego serialu, w którym w rolę Marca Spectora wcielił się Oscar Isaac. Tak właściwie wcielił się on także w rolę Stevena Granta  dwie osobowości zamieszkują ciało głównego bohatera i ciągle o nie rywalizują. Twórcy serialu wyciągnęli najróżniejsze elementy z wszystkich dotychczasowych serii Moon Knight  bardzo ciekawym zagraniem było przypisanie dwóch wersji superbohatera (Moon Knighta i Mister Knighta) dwóm osobowościom (w pelerynę i kaptur ubierał się Marc Spector a w garnitur Steven Grant). Serial jest raczej średni, choć zabawy świadomością, wymianą osobowości i niejednoznacznością wyszły tu całkiem nieźle. No i nie trzeba w ogóle znać komiksu, aby śledzić fabułę. Ale można  wszak siódma seria Moon Knight to kawał dobrej roboty.




Tytuł: Moon Knight #1: Z martwych
Scenariusz: Warren Ellis
Data wydania: 24 stycznia 2018
Rysunki: Declan Shalvey
Wydawca:  Egmont
Cykl: Moon Knight
ISBN: 9788328127913
Format: 132s. 165x255 mm
Cena: 39,99
Gatunek: superhero
Zobacz w: Kulturowskazie

Tytuł: Moon Knight #2: Z martwych powstaną
Scenariusz: Brian Wood
Data wydania: 20 czerwca 2018
Rysunki: Greg Smallwood
Wydawca:  Egmont
Cykl: Moon Knight
ISBN: 9788328126602
Format: 132s. 165x255 mm
Cena: 39,99
Gatunek: superhero
Zobacz w: Kulturowskazie

Tytuł: Moon Knight #3: W noc
Scenariusz: Cullen Bunn
Data wydania: 17 października 2018
Rysunki: German Peralta, Ron Ackins
Wydawca:  Egmont
Cykl: Moon Knight
ISBN: 9788328126824
Format: 108s. 165x255 mm
Cena: 39,99
Gatunek: superhero
Zobacz w: Kulturowskazie
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  Dekada TM-Semic:Komiks ociekający jadem

  Piotr Pi Gołębiewski

  
  

  
  W latach 90. rynkiem komiksowym w Polsce niepodzielnie rządziło wydawnictwo TM-Semic. W ofercie miało 930 publikacji. Przypomnijmy te najciekawsze. Na początek mała prywata  Amazing Spider-Man nr 4/1991, czyli pełnoprawny debiut Venoma (tu spolszczonego, jako Jad).
[image: Spider-Man #010 (4/1991): Jad; Niesamowity zmysł pajaka; 30 moich największych wrogów]
Czemu prywata? Ano, ponieważ był to pierwszy superbohaterski komiks, jaki pojawił się w mojej kolekcji. Nie wiem czemu akurat to utkwiło mi w pamięci. Być może dlatego, że śliniłem się do witryn kiosków, widząc okładki amerykańskich tytułów, które pojawiły się u nas po transformacji ustrojowej i długo wierciłem dziurę w brzuchu rodzicom, by mi któryś kupili. A może dlatego, że jest to po prostu rewelacyjna pozycja, która robi wrażenie po dziś dzień atmosferą, przerażającym superłotrem i, oczywiście, doskonałymi rysunkami Todda McFarlane′a.
Genialny Kanadyjczyk został stałym rysownikiem serii zaledwie dwa numery wcześniej i już przypadło mu w udziale stworzenie jubileuszowego, 300 numeru Amazing Spider-Man. Oryginalnie ukazał się w maju 1988 roku z powiększoną liczbą stron. Zdobił go jeden z ikonicznych rysunków Spider-Mana (wtedy jeszcze w czarnym kostiumie), który śmiga na pajęczynie nad dachami wieżowców Nowego Jorku. Od razu widać tu rękę McFarlane′a, który uwielbiał portretować pajęczaka w karkołomnych pozycjach, któremu towarzyszą spore ilości nadprogramowej sieci. Warto też dodać, że w Ameryce na okładce wyraźnie zaznaczono, że jest to 300 numer. W polskiej edycji powtarzającą się liczbę zamieniono na sznur napisów Venom.
Już sam początek komiksu zapowiada, że nie będzie to opowieść lekka, łatwa i przyjemna. Na pierwszej stronie widzimy przerażoną, skuloną w kącie Mary Jane. Naszedł ją bowiem stwór w czarnym kostiumie Spider-Mana. Tyle tylko, że był olbrzymi, a kiedy mówił, to rosły mu usta. Pytał o Petera. Nie wiadomo, jaką otrzymał odpowiedź. W każdym razie M.J. przesiedziała tak do momentu aż nie wrócił jej mąż. Ten dość szybko domyślił się, że być może chodzi o żywy kostium, który przywiózł niegdyś z kosmosu (jak do tego doszło opowiada crossover Tajne wojny). Nie ma jednak pojęcia, kto może go nosić. Po uspokojeniu żony rusza na poszukiwania tajemniczego jegomościa. Pozostaje tylko pytanie, kto tu tak naprawdę jest zwierzyną, a kto łowcą.
Dziś nie stanowi tajemnicy, że symbiont z kosmosu połączył swe siły z byłym dziennikarzem Eddie′em Brockiem. Oskarża on Spider-Mana o to, że złamał jego karierę. Brock swego czasu pisał serię tekstów na temat tajnej tożsamości superłotra znanego jako Zjadacz Grzechów. Według niego był nim niejaki Emil Gregg. Spider tymczasem dowiódł, że pod zieloną maską mordercy skrywał się policjant Stan Carter. W efekcie tego Eddie stracił wiarygodność i został wyrzucony z pracy. Załamany, nie widząc sensu życia, udał się do kościoła, by popełnić samobójstwo. Pech chciał, że w tym samym miejscu Peter Parker definitywnie odrzucił symbionta z kosmosu. Ten, poszukując nowego żywiciela, znalazł go w Brocku. Obaj nienawidzili Spidera i poprzysięgli mu srogą zemstę.
Venom (czy też Jad) nie jest jednak typowym złoczyńcą. Poza niesamowitym wyglądem, charakteryzuje go dość pokrętne pojmowanie sprawiedliwości. Uważa się bowiem za postać jak najbardziej pozytywną. Chce chronić niewinnych, ale jednocześnie każdy, kto stanie mu na drodze do zgładzenia znienawidzonego Pająka, musi mu ustąpić, albo zostanie zlikwidowany.
Warto też zauważyć, że Todd McFarlane i scenarzysta David Michelinie tak wymyślili postać nowego antagonisty, by stanowił całkowite przeciwieństwo Spider-Mana. Coś na zasadzie lustrzanego, mrocznego oblicza. Był on większy, bardziej przerażający, brutalniejszy i przede wszystkim, nie wyczuwał go zmysł pająka, co czyniło zeń śmiertelnie niebezpiecznego przeciwnika. A jednocześnie wyglądał jak nasz bohater, nosząc pajęczy emblemat. Podobno postać ta powstała przez przypadek. McFarlane nie przepadał za czarnym strojem Spidera i wolał go rysować w oryginalnym czerwono-niebieskim wdzianku. Może to być prawdą, ponieważ do czarnego stroju wrócił tylko raz, po latach rysując dwuodcinkowe Podziemne miasto (u nas po raz pierwszy ukazało się w Amazing Spider-Man 9/95). W każdym razie Todd poszukiwał innej postaci, która miałaby ubrać czarny uniform, co bezpośrednio doprowadziło do narodzin jednego z najniebezpieczniejszych wrogów Człowieka Pająka.
Niemniej fanom w pamięci został nie tylko wygląd Venoma. Choć z początku Mary Jane jest przerażona, na dalszych stronach potrafi się rozluźnić z apogeum w momencie, kiedy, wraz z Peterem, odwiedzają swój nowy apartament. Jako wzięta modelka mogła sobie pozwolić na coś lepszego, niż kawalerka w centrum Nowego Jorku. Jej mąż jest jednak nie w sosie. Nie dość, że ma na głowie nowego wroga, to jeszcze przytłacza go myśl, że jako mężczyzna nie jest w stanie zarobić na nowe lokum. Jednak od czego ma oddaną żonę. Ta proponuje mu zaimprowizowaną sesję zdjęciową. Kadry te udowadniają, że nikt nie potrafił oddać pełni seksapilu rudowłosej, co Todd McFarlane.
Pomimo tego frywolnego epizodu, całość należy uznać za wyjątkowo mroczną. Pojedynek Spidera z Jadem/Venomem daleki jest od tradycyjnego okładania się piąchami. Eddie uwielbia mówić i rozkoszuje się faktem, że jego wróg leży u jego stóp. Peter tymczasem wciąż próbuje wyrwać się z zastawionych na niego pułapek. Łącznie z tą najbardziej symboliczną  przygotowaną na dzwonnicy kościoła, w którym symbiont i Brock stali się jednością.
Na podstawowej historii polskie wydanie się jednak nie kończy. Uzupełniają je bowiem atrakcyjne dodatki, zwłaszcza dla czytelników, którzy nie byli obeznani z amerykańskimi komiksami. Chodzi o omówienie zasad działania niesamowitego zmysłu pająka i niezwykle pobudzającą wyobraźnię listę trzydziestu największych wrogów Spider-Mana.
Nie mogło też zabraknąć rubryki KlubKomiKsu, służącej do kontaktowania się z czytelnikami, którzy masowo zasypywali redakcję TM-Semic listami. Budowanie w ten sposób wspólnoty swego czasu genialnie wykorzystał Stan Lee. W Polsce jego odpowiednikiem był Marvel Arek, czyli Arkadiusz Wróblewski. Na razie jednak do czytelników zwraca się anonimowo Redakcja. Ogłasza bowiem wyniki konkursu, który polegał na przesłaniu kuponów wyciętych z pozycji wydawanych przez TM-Semic. Najpierw jednak znajdziemy przeprosiny, że wyników nie było w Batmanie 4/1991, ale jak wytłumaczono, zanim można było wyłonić zwycięzcę, numer musiał iść do druku. W każdym razie najwięcej kuponów, bo aż 40 zebrał Tomek ze Szczecina-Sławociesza i w nagrodę otrzymał sejf z zamkiem szyfrowym na 1000 kombinacji. Strony klubowe uzupełniają jeszcze przesłane przez czytelników, odręcznie narysowany labirynt i wiersz pochwalny na cześć Spidera.
Dla archeologów raczkującego polskiego kapitalizmu dodam, że na stronach drugiej i czwartej znalazły się komercyjne reklamy, nie związane z branżą komiksową. Chodzi o dystrybutorów kartek pocztowych z melodyjkami i rodzynek ze słonecznej Kalifornii. O ile udało mi się ustalić, obie firmy już nie istnieją.
Amazing Spider-Man z debiutem Venoma okazał się wielkim sukcesem i do dziś jest ceniony przez fanów. O tym, że jest to pozycja nieprzeciętna, niech świadczy fakt, że miała w Polsce kilka reedycji. Można ją znaleźć w zbiorach: Wielka Kolekcja Komiksów Marvela tom 5: Amazing Spider-Man  Narodziny Venoma (Hachette, 2013), Amazing Spider-Man Epic Collection. Venom (Egmont, 2021), Superbohaterowie Marvela tom 128: Venom (Hachette, 2021) i Wielkie Pojedynki Kolekcja tom 7: Venom kontra Spider-Man (Panini S.p.A., 2022).




Tytuł: Spider-Man #010 (4/1991): Jad; Niesamowity zmysł pajaka; 30 moich największych wrogów
Scenariusz: David Michelinie
Data wydania: kwiecień 1991
Rysunki: Fred Hembeck, Todd McFarlane
Wydawca:  TM-Semic
Cykl: Spider-Man
Gatunek: superhero
Zobacz w: Kulturowskazie
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  Po komiks marsz:Wrzesień 2022

  Marcin Osuch,  Marcin Knyszyński,  Piotr Pi Gołębiewski,  Paweł Ciołkiewicz

  
  

  
  W tym roku zasadniczo nie było miesiąca, w którym miłośnicy komiksów mogliby narzekać na ofertę wydawniczą. Wrzesień jednak po tym względem będzie wyjątkowo bogaty.


[image: 7 żywotów Krogulca]
Patrick Cothias, André Juillard
‹7 żywotów Krogulca›
Nowy komiks scenarzysty Wód Morteluny w ofercie Wydawnictwa Kurc. 7 żywotów Krogulca to zapierająca dech w piersiach opowieść łącząca mistyczną tajemnicę i historię. Cothias tka nici tragedii, w której krzyżują się znane postacie i fikcyjni bohaterowie. Niezwykle realistyczna kreska Juillarda pozwala niemal odczuć gwałtowność i okrucieństwo epoki. Akcja rozgrywa się na początku XVII wieku we Francji podczas panowania Henryka IV   lekkoducha i lubieżnika. Zanurzamy się w atmosferze intryg i zaglądamy za kulisy władzy. Równolegle w Owernii, w tym samym dniu, co następca tronu, na świat przychodzi Ariane de Troil, córka pomniejszego barona. Czy jej losy są splecione niewidzalną nicią z delfinem, Ludwikiem XIII? Tymczasem tajemniczy mściciel w czerwonej masce broni uciśnionych chłopów. 


[image: Durango #18: Zakładnik]
Iko, Yves Swolfs
‹Durango #18: Zakładnik›
Po długiej przerwie wraca Durango. Nadal pod patronatem Esensji, ale z rysunkami Iko (Giuseppe Ricciardiego).


[image: Feliks i Makary #1: Mijanie się z celem]
Krzysztof Leszczewski, Radosław Sołtysiak
‹Feliks i Makary #1: Mijanie się z celem›
Wydawnictwo Kurc w coraz szerszym zakresie prezentuje dzieła polskich twórców komiksowych. Tym razem jest to pozycja humorystyczna przeznaczona dla młodszego odbiorcy. Trzymamy kciuki za dobre przyjęcie sympatycznej pary przyjaciół Feliksa i Makarego przez czytelników.


[image: Ion Mud]
Amaury Bündgen
‹Ion Mud›
Amaury Bündgen, zapatrzony w mistrzów takich jak Moebius, Bilal czy Mignola, stworzył świat w postaci olbrzymiego statku kosmicznego obsługiwanego przez maszyny. Umieścił na nim jednego człowieka, Lupo, który musi odkrywać zagadki otaczającego go nieprzyjaznego środowiska. Komiks na francuskojęzycznym Bedetheque został oceniony na mocną czwórkę.


[image: Ter #2: Przewodnik]
Christophe Dubois, Rodolphe
‹Ter #2: Przewodnik›
Pierwszy album z cyklu Ter okazał się sporą niespodzianką. Choć zaczyna się dość stereotypowo, wkrótce przemienia się we wciągającą historię w stylu postapo, by na koniec zaserwować nam niezwykły twist fabularny. Jeśli kontynuacja będzie utrzymana na podobnym poziomie, otrzymamy jeden z najlepszych cykli science fiction dostępnych na naszym rynku.


[image: Bezdomne wampiry o zmroku (wyd.zbiorcze)]
Tadeusz Baranowski
‹Bezdomne wampiry o zmroku (wyd.zbiorcze)›
Kultura Gniewu kontynuuje wznawianie polskiej klasyki komiksowej. Tym razem wracają kultowe wampiry Szlurp i Burp Tadeusza Baranowskiego w zbiorczym wydaniu. 


[image: Postapo #1: Nienormalna normalność (wyd.II)]
Daniel Gizicki, Krzysztof Małecki
‹Postapo #1: Nienormalna normalność (wyd.II)›
Niecałe pół roku temu, po długiej przerwie otrzymaliśmy trzeci tom cyklu Postapo, intrygującej historii rozgrywającej się po katastrofie na ziemiach polskich. Autorem scenariusza jest nasza dawny redakcyjny kolega  Daniel Gizicki. We wrześniu pojawi się drugie wydanie pierwszego tomu cyklu.


[image: Z archiwum Jerzego Wróblewskiego #17: Szabla w dżungli]
Andrzej Białoszycki, Jerzy Wróblewski
‹Z archiwum Jerzego Wróblewskiego #17: Szabla w dżungli›
Wydawnictwo Ongrys kontynuuje przybliżanie miłośnikom komiksów mniej znanej twórczości Jerzego Wróblewskiego. Zwracamy Waszą uwagę, że wraz z zeszytem (#17) poświęconym przygodom dwóch polskich uczestników wojny secesyjnej w USA, równolegle wyjdzie zeszyt #18.


[image: Relax #39 (PolishComicArt)]
Wojtek Cihy Cichoń, Kacper Dudek, Alfonso Font, Michał Gałek, Gedeon, Andrzej Graniak, Artur Grzenda, Yves H., Hermann Huppen, Maciej Jasiński, Sławomir Kiełbus, Joe Kubert, Zbigniew Larwa, Konrad T. Lewandowski, Jarosław Musiał, Marcin Nowakowski, Andrzej Pilipiuk, Dariusz S. Rygiel, Jacek Skrzydlewski, Mirosław Sobiecki, Karol Weber, Krzysztof Wyrzykowski, Łukasz Zabdyr
‹Relax #39 (PolishComicArt)›
We wrześniu przypada kolejne starcie Relaxów. Ten firmowany przez PolishComicArt.pl pod patronatem Grzegorza Rosińskiego wygląda całkiem obiecująco. W środku znajdziemy bowiem komiksy autorstwa takich gwiazd, jak Andrzej Pilipiuk (wiadomo), Konrad T. Lewandowski (Noteka 2015), Yves H. (Bois-Mury), Maciej Jasiński (Krasnolud Nap) czy Michał Gałek (Wiedźmin. Komiks), Krzysztof Wyrzykowski (Wilcze tropy), Hermann Huppen (Jeremiah), Joe Kubert (Conan), Jacek Skrzydlewski (Planeta robotów) czy Sławomir Kiełbus (Kajko i Kokosz).


[image: Relax #39 (Labrum)]
Julian Bohdanowicz, François Boucq, Francois Boucq, Tomasz Broda, Caza, Caryl Férey, Adi Granov, Grzegorz Janusz, Alejandro Jodorowsky, Péter Kuczka, Henry McCausland, Medellin, Bartosz Minkiewicz, Tomasz Niewiadomski, Andrzej Podulka, Corentin Rouge, Sczepan Sadurski, Wojciech Stefaniec, Brandon Thomas, Cs Horváth Tibor, Connor Willumsen, Pete Woods, Ernö Zòràd
‹Relax #39 (Labrum)›
Ale konkurencja z Labrum nie próżnuje i także oferuje ciekawe materiały od takich twórców, jak: Jodorowsky, Julian Bohdanowicz (Mateuszek), Connor Willumsen (Punisher Max), Grzegorz Janusz (Esencja), Corentin Rouge (Go West, Young Man), Pete Woods (Deadpool), Adi Granov (Iron Man Extremis), Wojciech Stefaniec (Dom żałoby), Francois Boucq (Bouncer), Tomasz Niewiadomski (Ratman) czy Bartosz Minkiewicz (Wilq).


[image: Malutki Lisek i Wielki Dzik #8: Trzy słowa]
Berenika Kołomycka
‹Malutki Lisek i Wielki Dzik #8: Trzy słowa›
Pięknie namalowana, niebanalna opowieść o przyjaźni między dwójką bohaterów ma swoje stałe miejsce pośród komiksów dla najmłodszych odbiorców. We wrześniu otrzymamy już ósmy tom przygód Liska i Dzika.


[image: Kapitan Żbik #21:  Człowiek za burtą (wyd.II)]
Władysław Krupka, Grzegorz Rosiński
‹Kapitan Żbik #21:  Człowiek za burtą (wyd.II)›
Reedycja kultowego cyklu wyraźnie przyspieszyła. Niedawno otrzymaliśmy  Pięć błękitnych goździków i Skodę TW 6163, teraz czas na Człowieka za burtą. Pozycja o tyle ciekawa, że jest to jeden z ostatnich Żbików narysowanych przez Grzegorza Rosińskiego.


[image: Grób Batmana]
Warren Ellis, Brian Hitch
‹Grób Batmana›
Warren Ellis pisał Batmana! I to całkiem niedawno, bo w pandemicznym 2020 roku. Alfred Pennyworth, najważniejsza osoba w życiu Brucea Waynea (z punktu widzenia Alfreda, niekoniecznie Brucea) zastanawia się, czy dziedzic fortuny Wayneów nie zmierza przypadkiem tam, gdzie są już jego rodzice. Podjął się właśnie kolejnego, niebezpiecznego zadania  tym razem może być naprawdę niebezpiecznie.


[image: Kajtek i Koko. Londyński kryminał]
Janusz Christa
‹Kajtek i Koko. Londyński kryminał›
Przodkowie Kajka i Kokosza w kolorowej edycji swych detektywistycznych przygód. W Londynie doszło do zuchwałej kradzieży drogocennego naszyjnika. Nasi dwaj dzielni marynarze wplątują się w niesamowitą aferę  oto Londyński kryminał Janusza Christy.


[image: Silver Surfer #1]
Michael Allred, Laura Allred, Dan Slott
‹Silver Surfer #1›
Silver Surfer, niczym Doctor Who, zatrudnia asystentkę z Ziemi i rusza z nią na krańce wszechświata na poszukiwania takich przygód, które możliwe są chyba tylko w komiksach. Dan Slott prezentuje siódmą serię komiksów z Srebrnym Surferem w roli głównej, tym razem w ramach All-New Marvel NOW!  Egmont sklasyfikował to już jako klasykę, więc musi być dobre. Prawda?


[image: Ekspozytura Rygor. Zapalić Pochodnię]
Marek Oleksicki, Tobiasz Piątkowski
‹Ekspozytura Rygor. Zapalić Pochodnię›
A teraz pora na drugi odcinek polskiego komiksu sensacyjno-szpiegowskiego  inspirowanego prawdziwą historią polskiej siatki wywiadowczej z czasów Drugiej Wojny Światowej. Ekipa Słowikowskiego mierzy się z agenturą gestapo w północnej Afryce, tuż przed inwazją nazistów na te tereny. Dwaj znani polscy twórcy, Tobiasz Piątkowski i Marek Oleksicki, zapraszają.


[image: Iznogud: Przygody wielkiego wezyra Iznoguda #6]
Jean Tabary
‹Iznogud: Przygody wielkiego wezyra Iznoguda #6›
Rany, ile tego oni napisali! Egmont wydaje właśnie już szósty, zbiorczy tom przygód podstępnego wezyra Iznoguda, który razem ze swoim wiernym zausznikiem, Pali Bebechem, szuka sposobu jak zostać kalifem w miejsce kalifa. Chociaż tym razem mamy małą (dobre sobie!) róznicą  szósty tom zawiera albumy napisane przez Jeana Tabaryego, który postanowił kontynuować serię po śmierci Rene Goscinnego  zupełnie jak Albert Uderzo Asteriksa.


[image: Tom Strong #3]
‹Tom Strong #3›
Trzeci, ostatni tom jednego z najlepszych komiksów superbohaterskich w historii. Najróżniejsi twórcy z całego świata kontynuują dzieło Alana Moorea i wysyłają Toma Stronga (razem z jego dziwacznymi współpracownikami) na bitwę z samą rzeczywistością, która w tym komiksie wyjątkowo chętnie wymyka się spod kontroli.


[image: Ultimate X-Men #5]
Brian Michael Bendis, Stuart Immonen, Andy Kubert, Brandon Peterson
‹Ultimate X-Men #5›
Tym razem przygody ultymatywnych mutantów pisze Brian K. Vaughan. Tym razem muszą odeprzeć brutalny atak Mr. Sinistera, który postanowił zaatakować ich posiadłość. Będzie też starcie z Mojo i jego telewizyjną wersją Igrzysk śmierci dla mutantów!


[image: Beletrystyka humorzasta]
Robert Sienicki
‹Beletrystyka humorzasta›
Autobiograficzny komiks Roberta Sienickiego, rysownika (Ostatni pisarz), scenarzysty (Rycerz Janek), jedno i drugie (The Movie), podcastera (Schwing), a od niedawna również twórcy nienagrodzonego trzema Złotymi Kurczakami autobiograficznego komiksu. 


[image: Pan Wiedźma]
Bartosz Minkiewicz
‹Pan Wiedźma›
W komiksie  znajdą się trzy opowieści Pana Wiedźmy z trzech dni jego pracy. Jak zapewnia autor, komiksy nie są adaptacją animacji z youtuba, tylko premierowymi historiami.


[image: Jeż Jerzy #4 (wyd. zbiorcze)]
Tomasz Lew Leśniak, Rafał Skarżycki
‹Jeż Jerzy #4 (wyd. zbiorcze)›
Czwarty tom wydania zbiorczego serii o najostrzejszym kolesiu w polskim komiksie. Można powiedzieć, że jest to wzbogacona licznymi dodatkami wersja albumu Jeż Jerzy na urwanym filmie, wydanego z okazji premiery pełnometrażowej animowanej adaptacji komiksu w 2011 roku. Znajdziemy tu szkice, koncept arty, storyboardy, zdjęcia ze studia, a także wspomnienia Wojtka Wawszczyka, jednego z reżyserów tego dzieła.


[image: Blast #1]
Manu Larcenet
‹Blast #1›
Blast uznawany za opus magnum Larceneta. Komiks nagradzany we Francji, Włoszech, wybierany komiksem roku przez niemiecki Der Tagesspiegel w Polsce zostanie wydany w unikatowej formule dwóch tomów łączących po dwa tomy z oryginalnego, francuskiego wydania. 38-letni Polza Mancini zostaje oskarżony o pobicie młodej kobiety. Kiedy ta leży w śpiączce w szpitalu, Polza odpowiada policjantom na kolejne pytania zapadając się coraz bardziej w mrocznej historii swej rodziny, dzieciństwa i młodości. Historia zaczyna się mrocznie, by strona po stronie stać się coraz ciemniejszą. Autor Raportu Brodecka prezentuje wstrząsającą historię oskarżanego kloszarda, alkoholika, krytyka kulinarnego, syna, brata, męża czyli Polzę Manciniego.


[image: Wiedźmin. Ronin #1]
Akiramela, Hanzo, Hataya, Rafał Jaki, Mattchew Meyer, Akira Mitsusawa
‹Wiedźmin. Ronin #1›
Wiedźmin to już międzynarodowa marka. Nic więc dziwnego, że przeżuwa ją i trawi popkultura. Ortodoksyjni fani zapewne zazgrzytają zębami, ale Geralta w świecie feudalnej Japonii jeszcze nie widzieliśmy. Ale w sumie czemu nie?


[image: Conan #6: Pieśń o Belit]
Paul Azaceta, Riccardo Burchielli, Becky Cloonan, Mirko Colak, Leonardo Fernández, Davide Gianfelice, Vasilis Lolos, Andrea Mutti, Declan Shalvey, Roy Thomas, Brian Wood
‹Conan #6: Pieśń o Belit›
Bêlit pojawiła się w jednym, niedługim opowiadaniu Roberta E. Howarda  Królowa Czarnego Wybrzeża. Komiks je zdecydowanie rozszerza, rozbudowując okres, kiedy Conan z królową piratów stanowili idealną parę, siejącą postrach wśród wszystkich ludzi morza. Ich czas jednak się kończy, o czym przekonamy się w niniejszym albumie.


[image: Amazing Spider-Man #5: Za kulisami]
Ryan Ottley, Humberto Ramos, Nick Spencer, Kev Walker
‹Amazing Spider-Man #5: Za kulisami›
Piąty tom przygód Spidera ze scenariuszem Nicka Spencera, człowieka, który z jednej strony ewidentnie czuje na czym polega fenomen serii, a z drugiej uwielbia postmodernistyczne zabawy. Dzięki temu Peter Parker za kumpla ma łotra o ksywce Bumerang, na którego polują inni, pomniejsi złole. Ponadto w numerze nowy zamaskowany przeciwnik i powrót gwiazd, jak Electro i Mysterio.


[image: Ród X/Potęgi X]
Jonathan Hickman, Pepe Larraz, R.B. Silva
‹Ród X/Potęgi X›
Czas na kolejne nowe rozdanie w historii X-Men. Ktoś może powiedzieć: o, nie, znowu?, ale tym razem ponoć jest bardzo dobrze. Nowy scenarzysta Jonathan Hickman ma pomysł na serię i konsekwentnie go realizuje. A, że znany jest z zamiłowania do epickich przedsięwzięć, na pewno nie zabraknie emocji.


[image: Daredevil. Mark Waid #2]
Michael Allred, Marco Checchetto, Khoi Pham, Greg Rucka, Chris Samnee, Mark Waid
‹Daredevil. Mark Waid #2›
Mark Waid tchnął w przygody Daredevila więcej optymizmu i koloru. Wiemy jednak, że życie Śmiałka nie jest usłane różami, nawet jeśli przez moment wydaje się, że teraz będzie już tylko lepiej. Załamanie sytuacji następuje szybko, ponieważ odwieczny przyjaciel Matta Murdocka, Foggy Nelson postanawia zerwać z nim współpracę i zakończyć znajomość.


[image: Diuna: Opowieści z Arrakin]
Kevin J. Anderson, Patricio Delpeche, Adam Gorham, Jakub Rebelka
‹Diuna: Opowieści z Arrakin›
W oczekiwaniu na drugi kinowy film stanowiący ekranizację Diuny, można sobie podsycić apetyt kolejną komiksową adaptacją twórczości niezmordowanego Kevina J. Andersona, oficjalnego kontynuatora prozy Franka Herberta. Tym razem sięgniemy nie po powieść, a po dwa opowiadania, które pierwotnie można było ściągnąć z oficjalnej strony uniwersum.


[image: Arawn #1 (wyd. zbiorcze)]
Ronan Le Breton, Sébastien Grenier
‹Arawn #1 (wyd. zbiorcze)›
Arawn to kolejne pięknie wydane i pięknie narysowane dzieło od Lost In Time. Pozycja utrzymana jest w klimacie heroic fantasy. Tytułowy Arawn to owiana legendą postać, która przy pomocy własnych muskułów dorobiła się tak malowniczych przydomków, jak Król Ciemności, czy Władca Zmarłych.


[image: Światła Północy #4: Wyprawa do królestwa trolli]
Malin Falch
‹Światła Północy #4: Wyprawa do królestwa trolli›
Wszystko zaczęło się od norweskiej wersji przygód Piotrusia Pana. Z czasem jednak seria Światła północy zaczęły nabierać własnego charakteru. W efekcie stała się sympatyczną, kolorową baśnią, całymi garściami czerpiącą ze skandynawskiej mitologii. Do tego z tomu na tom autorka Malin Falch coraz bardziej się rozkręca.


[image: Maska #3: Przysięga wierności]
Christopher Cantwell, Patric Reynolds
‹Maska #3: Przysięga wierności›
Podstawowa seria Maski zakończyła się w 1998 roku. Późniejsze, pojedyncze historie, uważane są za niekanoniczne spin-offy. Dopiero w 2019 roku ukazała się oficjalna kontynuacja tytułu. W naturalny sposób uzupełnia więc dwa zbiorcze Omnibusy, jakie ukazały się na naszym rynku. Uwaga, będzie dużo nawiązań politycznych. Miłośnicy Donalda Trumpa, strzeżcie się!


[image: McCurry, Nowy York, 11 września 2001]
Kim Jung Gi, Jean David Morvan, Séverine Tréfouël
‹McCurry, Nowy York, 11 września 2001›
We wrześniu Timof wyda komiks z rysunkami artysty, który będzie jedną z gwiazd tegorocznego MFKiG w Łodzi  Kim Jung Gi. We wtorek , 11 września 2001 roku, Steve McCurry znajdował się w Nowym Jorku. Manhattan jest jego przystanią, do której powraca w przerwach między reportażami tworzonymi na drugim krańcu kuli ziemskiej. Fotograf najpierw z oddali obserwował, jak upadają bliźniacze wieże, a następnie udał się do epicentrum zdarzenia i całymi dniami robił zdjęcia, ujmując w kadrze blizny miasta i jego mieszkańców. Piętnaście lat później Aire Libre i Agencja Magnum powrócił y do tamtych chwil albumem, w którym wykorzystano zarówno fotografie McCurryego, jak i umiejętności niezwykle utalentowanego koreańskiego rysownika Kim Jung Gi. Niniejszy album zawiera sześćdziesiąt cztery zdjęcia Stevea McCurryego wkomponowane w komiks oraz portfolio dwunastu fotografii, w tym ośmiu dotychczas niepublikowanych. 


[image: Pętla]
Grzegorz GiP Pawlak, Marcin Rustecki, Dominik Lucek Szcześniak, Rafał Trejnis
‹Pętla›
Sędziwy mężczyzna w ciszy obserwuje, jak płonie cała wioska, lecz Nie, zaraz. Trójka dzieciaków wchodzi do nawiedzonego domu i odkrywa Nie, zaraz. W krwistym barze dochodzi do incydentu, w którym Nie, zaraz. Łysy typ mówi, że jest wilkiem z lasu, po czym Nie, zaraz. Tygrys ginie w pustynnej scenerii po to, by Nie, zaraz. Przerażający człowiek zamawia jedzenie i Nie, zaraz. Elokwentne roboty cytują klasyków, ale Nie, zaraz. Ktoś wreszcie reaguje na jej kichnięcie Nie, zaraz. Coś niepokojącego pojawia się w przedpokoju.


[image: Przygody Stacha i Janka: Skarb Amazonki]
Marcin Bałczewski, Grzegorz Weigt
‹Przygody Stacha i Janka: Skarb Amazonki›
Doskonale pamiętamy przygody dwójki marynarzy: Gucka i Rocha, którzy podróżowali po świecie wzorem swoich poprzedników  Kajtka i Koka. Podążając za pragnieniem rozwiązywania zagadek i poznania tajemnic trafili m.in. do Ameryki Południowej  tu, gdzie częstym gościem był inny marynarz, poszukiwacz przygód i awanturnik o romantycznej duszy Corto Maltese. Dobre wiatry nie raz przywiały w te strony także wielkiego podróżnika, reportera Tintina wraz z kapitanem Baryłką. Kto z nas nie chciałby choć raz popłynąć ich śladem. Nie jest to zwykle możliwe, ale mogą za nas wyruszyć nasi bohaterowie: marynarze Staszek i Janek. Autorzy komiksu odwołują się klasycznych postaci zrodzonych w wyobraźni najlepszych twórców komiksu, tworząc własnych bohaterów. Staszek i Janek wyruszają ku przygodzie tropem swoich wielkich poprzedników. 


[image: Kruk (wyd.II)]
James OBarr
‹Kruk (wyd.II)›
Planeta Komiksów wznawia kultowego Kruka autorstwa Jamesa OBarra. Pozycję tę, która jest rewelacyjna sama w sobie, dodatkowo rozsławił film z Brandonem Lee (ten, w którym go przypadkowo zastrzelono). Czy trzeba wspominać, że to lektura obowiązkowa?


[image: Nestor Burma #3: Awantura na Nation]
Leo Malet, Jacques Tardi
‹Nestor Burma #3: Awantura na Nation›
Kolejny tom przygód legendarnego francuskiego detektywa Nestora Burmy. Arcydzieło kryminalnej powieści graficznej spod pióra i pędzla Tardiego. Jednego z najwybitniejszych klasyków komiksu europejskiego, mistrza subtelnej kreski, czarno-białych plansz znakomicie ilustrujących ponury świat zbrodni i występków.


[image: Dylan Dog. Il Lungo Addio']
Gigi Cavenago
‹Dylan Dog. Il Lungo Addio"›
Tore proponuje kolejny tomik przygód Dylan Doga. Na razie nie ma jeszcze oficjalnego polskiego tytułu, ale wiadomo, że chodzi o klasyczną pozycję z 1992 roku, inspirowaną jedną z powieści Raymonda Chandlera. Biorąc pod uwagę, że po włosku il lungo addio oznacza długie pożegnanie, zapewne chodzi właśnie o ten tytuł.




Tytuł: 7 żywotów Krogulca
Scenariusz: André Juillard
Data wydania: 24 września 2022
Rysunki: Patrick Cothias
Przekład: Paweł Łapiński
Wydawca:  Kurc
ISBN: 978-83-965732-0-9
Format: 360s. 210 x 297 mm
Gatunek: historyczny
Zobacz w: Kulturowskazie

Tytuł: Durango #18: Zakładnik
Scenariusz: Yves Swolfs
Data wydania: wrzesień 2022
Rysunki: Iko
Przekład: Wojciech Birek
Wydawca:  Elemental
Cykl: Durango
ISBN: 9788396540324
Format: 48s. 215x290mm
Cena: 45,00
Gatunek: western
Zobacz w: Kulturowskazie

Tytuł: Feliks i Makary #1: Mijanie się z celem
Scenariusz: Krzysztof Leszczewski
Data wydania: 24 września 2022
Rysunki: Radosław Sołtysiak, Krzysztof Leszczewski
Kolor: Mateusz Kurczoba
Wydawca:  Kurc
Cykl: Feliks i Makary
ISBN: 978-83-964761-9-7
Cena: 35,00
Gatunek: humor / satyra
Zobacz w: Kulturowskazie

Tytuł: Ion Mud
Scenariusz: Amaury Bündgen
Data wydania: 24 września 2022
Rysunki: Amaury Bündgen
Wydawca:  Kurc
ISBN: 9788396476180
Format: 280s. 210x297 mm
Cena: 150,00
Gatunek: SF
Zobacz w: Kulturowskazie

Tytuł: Ter #2: Przewodnik
Scenariusz: Rodolphe
Data wydania: 27 września 2022
Rysunki: Christophe Dubois
Przekład: Jakub Syty
Wydawca:  Taurus Media
Cykl: Ter
Format: 64s. 215x290 mm
Gatunek: SF
Zobacz w: Kulturowskazie

Tytuł: Bezdomne wampiry o zmroku (wyd.zbiorcze)
Scenariusz: Tadeusz Baranowski
Data wydania: 2022
Rysunki: Tadeusz Baranowski
Kolor: Tomasz Piorunowski, Natalia Baranowska, Mirosław Korkus
Wydawca:  Kultura Gniewu
ISBN: 978-83-67360-09-8
Format: 104s. 245x325 mm
Cena: 89,90
Gatunek: humor / satyra
Zobacz w: Kulturowskazie

Tytuł: Postapo #1: Nienormalna normalność (wyd.II)
Scenariusz: Daniel Gizicki
Data wydania: wrzesień 2022
Rysunki: Krzysztof Małecki
Wydawca:  Celuloza
Cykl: Postapo
Format: 165 x 235 mm
Gatunek: SF
Zobacz w: Kulturowskazie

Tytuł: Z archiwum Jerzego Wróblewskiego #17: Szabla w dżungli
Scenariusz: Andrzej Białoszycki
Data wydania: wrzesień 2022
Rysunki: Jerzy Wróblewski
Wydawca:  ONGRYS
Cykl: Z archiwum Jerzego Wróblewskiego
ISBN: 9788366603523
Format: 36s. 295×210mm
Cena: 25,90
Gatunek: historyczny, western
Zobacz w: Kulturowskazie

Tytuł: Relax #39 (PolishComicArt)
Scenariusz: Andrzej Pilipiuk, Karol Weber, Artur Grzenda, Mirosław Sobiecki, Maciej Jasiński, Michał Gałek, Konrad T. Lewandowski, Yves H.
Data wydania: wrzesień 2022
Rysunki: Jarosław Musiał, Łukasz Zabdyr, Andrzej Graniak, Kacper Dudek, Marcin Nowakowski, Sławomir Kiełbus, Dariusz S. Rygiel, Gedeon, Wojtek Cihy Cichoń, Zbigniew Larwa, Jacek Skrzydlewski, Joe Kubert, Alfonso Font, Hermann Huppen, Krzysztof Wyrzykowski
Wydawca:  PolishComicArt.pl
Cykl: Relax (PolishComicArt)
Format: 235x325 mm
Cena: 59,99
Gatunek: antologia
Zobacz w: Kulturowskazie

Tytuł: Relax #39 (Labrum)
Scenariusz: Caryl Férey, Cs Horváth Tibor, Grzegorz Janusz, Connor Willumsen, Henry McCausland, Péter Kuczka, François Boucq, Julian Bohdanowicz, Tomasz Broda, Caza, Alejandro Jodorowsky, Brandon Thomas
Data wydania: 12 września 2022
Rysunki: Caza, Ernö Zòràd, Andrzej Podulka, Bartosz Minkiewicz, Tomasz Niewiadomski, Sczepan Sadurski, Connor Willumsen, Francois Boucq, Wojciech Stefaniec, Adi Granov, Henry McCausland, Julian Bohdanowicz, Pete Woods, Medellin, Corentin Rouge
Wydawca:  Labrum
Cykl: Relax (Labrum)
Format: 235x325 mm
Cena: 59,99
Gatunek: antologia
Zobacz w: Kulturowskazie

Tytuł: Malutki Lisek i Wielki Dzik #8: Trzy słowa
Scenariusz: Berenika Kołomycka
Data wydania: 28 września 2022
Rysunki: Berenika Kołomycka
Wydawca:  Egmont
Cykl: Malutki Lisek i Wielki Dzik
ISBN: 9788328166066
Format: 48s. 215x290mm
Cena: 34,99
Gatunek: humor / satyra
Zobacz w: Kulturowskazie

Tytuł: Kapitan Żbik #21:  Człowiek za burtą (wyd.II)
Scenariusz: Władysław Krupka
Data wydania: sierpień 2022
Rysunki: Grzegorz Rosiński
Wydawca:  ONGRYS
Cykl: Kapitan Żbik
ISBN: 978-83-65803-74-0
Format: 32s. 165 x 235 mm
Cena: 12,00
Gatunek: kryminał
Zobacz w: Kulturowskazie

Tytuł: Grób Batmana
Scenariusz: Warren Ellis
Data wydania: 28 września 2022
Rysunki: Brian Hitch
Przekład: Jacek Żuławnik
Wydawca:  Egmont
Cykl: Batman, DC Black Label
ISBN: 9788328152939
Format: 296s. 170x260mm
Cena: 119,99
Gatunek: superhero
Zobacz w: Kulturowskazie

Tytuł: Kajtek i Koko. Londyński kryminał
Scenariusz: Janusz Christa
Data wydania: 29 września 2022
Rysunki: Janusz Christa
Wydawca:  Egmont
Cykl: Kajtek i Koko
ISBN: 9788328155848
Format: 72s. 216x285mm
Cena: 49,99
Gatunek: humor / satyra
Zobacz w: Kulturowskazie

Tytuł: Silver Surfer #1
Scenariusz: Dan Slott, Michael Allred
Data wydania: 28 września 2022
Rysunki: Michael Allred, Laura Allred
Przekład: Jacek Żuławnik
Wydawca:  Egmont
Cykl: Silver Surfer
ISBN: 9788328154469
Format: 360s. 170x260mm
Cena: 149,99
Gatunek: superhero
Zobacz w: Kulturowskazie

Tytuł: Ekspozytura Rygor. Zapalić Pochodnię
Scenariusz: Tobiasz Piątkowski
Data wydania: 28 września 2022
Rysunki: Marek Oleksicki
Wydawca:  Egmont
Cykl: Ekspozytura Rygor
ISBN: 9788328155602
Format: 72s. 167x255mm
Cena: 34,99
Gatunek: historyczny, sensacja
Zobacz w: Kulturowskazie

Tytuł: Przygody wielkiego wezyra Iznoguda #6
Scenariusz: Jean Tabary
Data wydania: 7 września 2022
Rysunki: Jean Tabary
Przekład: Marek Puszczewicz
Wydawca:  Egmont
Cykl: Iznogud
ISBN: 9788328156548
Format: 196s. 216x285mm
Cena: 119,99
Gatunek: humor / satyra
Zobacz w: Kulturowskazie

Tytuł: Tom Strong #3
Data wydania: 28 września 2022
Przekład: Paulina Braiter
Wydawca:  Egmont
Cykl: Tom Strong
ISBN: 9788328156043
Format: 320s. 170x260mm
Cena: 129,99
Gatunek: superhero
Zobacz w: Kulturowskazie

Tytuł: Ultimate X-Men #5
Scenariusz: Brian Michael Bendis
Data wydania: 28 września 2022
Rysunki: Brandon Peterson, Andy Kubert, Stuart Immonen
Przekład: Marcin Roszkowski
Wydawca:  Egmont
Cykl: X-men, Ultimate X-Men
ISBN: 9788328154506
Format: 300s. 170x260mm
Cena: 129,99
Gatunek: superhero
Zobacz w: Kulturowskazie

Tytuł: Beletrystyka humorzasta
Scenariusz: Robert Sienicki
Data wydania: 27 września 2022
Rysunki: Robert Sienicki
Wydawca:  Belego
Cykl: Beletrystyka
ISBN: 9788394313241
Format: 24s. 148x210 mm
Cena: 19,00
Gatunek: humor / satyra
Zobacz w: Kulturowskazie

Tytuł: Pan Wiedźma
Scenariusz: Bartosz Minkiewicz
Data wydania: 28 września 2022
Rysunki: Bartosz Minkiewicz
Wydawca:  BM Vision
Format: 28s. 167x270 mm
Cena: 15,75
Gatunek: humor / satyra
Zobacz w: Kulturowskazie

Tytuł: Jeż Jerzy #4 (wyd. zbiorcze)
Scenariusz: Rafał Skarżycki
Data wydania: 8 września 2022
Rysunki: Tomasz Lew Leśniak
Wydawca:  Kultura Gniewu
Cykl: Jeż Jerzy
ISBN: 978-83-67360-13-5
Format: 200s. 165x235 mm
Cena: 89,90
Gatunek: humor / satyra
Zobacz w: Kulturowskazie

Tytuł: Blast #1
Scenariusz: Manu Larcenet
Data wydania: 7 września 2022
Rysunki: Manu Larcenet
Wydawca:  Mandioca
Cykl: Blast
ISBN: 9788396483515
Format: 412s. 215x290 mm
Cena: 219,00
Gatunek: obyczajowy
Zobacz w: Kulturowskazie

Tytuł: Wiedźmin. Ronin #1
Scenariusz: Rafał Jaki
Data wydania: 7 września 2022
Rysunki: Mattchew Meyer, Hanzo, Akira Mitsusawa, Hataya, Akiramela
Wydawca:  Egmont
Cykl: Wiedźmin. Ronin, Wiedźmin
ISBN: 9788328155725
Format: 128s. 170x260 mm
Cena: 49,99
Gatunek: fantasy
Zobacz w: Kulturowskazie

Tytuł: Conan #6: Pieśń o Belit
Scenariusz: Roy Thomas, Brian Wood
Data wydania: 7 września 2022
Rysunki: Declan Shalvey, Vasilis Lolos, Riccardo Burchielli, Becky Cloonan, Davide Gianfelice, Paul Azaceta, Leonardo Fernández, Mirko Colak, Andrea Mutti
Przekład: Dariusz Stańczyk
Wydawca:  Egmont
Cykl: Conan
ISBN: 9788328154841
Format: 448s. 170 x 260 mm
Cena: 179,99
Gatunek: fantasy
Zobacz w: Kulturowskazie

Tytuł: Amazing Spider-Man #5: Za kulisami
Scenariusz: Nick Spencer
Data wydania: 7 września 2022
Rysunki: Humberto Ramos, Ryan Ottley, Kev Walker
Przekład: Bartosz Czartoryski
Wydawca:  Egmont
Cykl: Amazing Spider-Man, Spider-Man, Marvel Fresh
ISBN: 9788328154278
Format: 156s. 167x255mm
Cena: 59,99
Gatunek: superhero
Zobacz w: Kulturowskazie

Tytuł: Ród X/Potęgi X
Scenariusz: Jonathan Hickman
Data wydania: 28 września 2022
Rysunki: Pepe Larraz, R.B. Silva
Przekład: Marek Starosta
Wydawca:  Egmont
Cykl: X-men, Marvel Fresh
ISBN: 9788328154575
Format: 448s. 167x255mm
Cena: 139,99
Gatunek: superhero
Zobacz w: Kulturowskazie

Tytuł: Daredevil. Mark Waid #2
Scenariusz: Mark Waid
Data wydania: 28 września 2022
Rysunki: Michael Allred, Chris Samnee, Marco Checchetto, Greg Rucka, Khoi Pham
Przekład: Jacek Drewnowski
Wydawca:  Egmont
Cykl: Daredevil, Marvel Classic
ISBN: 9788328154308
Format: 300s. 170x260mm
Cena: 129,99
Gatunek: superhero
Zobacz w: Kulturowskazie

Tytuł: Diuna: Opowieści z Arrakin
Scenariusz: Kevin J. Anderson
Rysunki: Adam Gorham, Jakub Rebelka, Patricio Delpeche
Przekład: Paulina Braiter
Wydawca:  Non Stop Comics
Cykl: Diuna
ISBN: 9788382303971
Format: 112s. 170x260 mm
Cena: 59,00
Gatunek: SF
Zobacz w: Kulturowskazie

Tytuł: Arawn #1 (wyd. zbiorcze)
Scenariusz: Ronan Le Breton
Data wydania: 26 września 2022
Rysunki: Sébastien Grenier
Przekład: Paweł Łapiński
Wydawca:  Lost In Time
ISBN: 9788367270168
Format: 148s. 240x320 mm
Cena: 115,00
Gatunek: fantasy
Zobacz w: Kulturowskazie

Tytuł: Światła Północy #4: Wyprawa do królestwa trolli
Scenariusz: Malin Falch
Data wydania: 7 września 2022
Rysunki: Malin Falch
Przekład: Mateusz Lis
Wydawca:  Egmont
Cykl: Światła północy
ISBN: 9788328155336
Format: 168s. 148x210mm
Cena: 49,99
Gatunek: fantasy
Zobacz w: Kulturowskazie

Tytuł: Maska #3: Przysięga wierności
Scenariusz: Christopher Cantwell
Data wydania: 14 września 2022
Rysunki: Patric Reynolds
Przekład: Marceli Szpak
Wydawca:  Non Stop Comics
Cykl: Maska. Omnibus
ISBN: 9788382303964
Format: 376s. 170x260 mm
Cena: 69,90
Gatunek: superhero
Zobacz w: Kulturowskazie

Tytuł: McCurry, Nowy York, 11 września 2001
Scenariusz: Jean David Morvan, Séverine Tréfouël
Data wydania: 26 września 2022
Rysunki: Kim Jung Gi
Przekład: Małgorzata Fangrat-Jastrzębska
Wydawca:  Timof i cisi wspólnicy
ISBN: 978-83-67440-08-0
Format: 136s. 210x290 mm
Cena: 99,00
Gatunek: historyczny
Zobacz w: Kulturowskazie

Tytuł: Pętla
Scenariusz: Dominik Lucek Szcześniak
Data wydania: 26 września 2022
Rysunki: Grzegorz GiP Pawlak, Marcin Rustecki, Rafał Trejnis
Wydawca:  Timof i cisi wspólnicy
ISBN: 978-83-67440-02-8
Format: 192s. 190x260 mm
Cena: 89,00
Zobacz w: Kulturowskazie

Tytuł: Przygody Stacha i Janka: Skarb Amazonki
Scenariusz: Marcin Bałczewski
Data wydania: 26 września 2022
Rysunki: Grzegorz Weigt
Wydawca:  Timof i cisi wspólnicy
ISBN: 978-83-67440-15-8
Format: 64s. 210x290 mm
Cena: 49,00
Gatunek: przygodowy
Zobacz w: Kulturowskazie

Tytuł: Kruk (wyd.II)
Scenariusz: James OBarr
Data wydania: 14 września 2022
Rysunki: James OBarr
Przekład: Michał Zdancewicz
Wydawca:  Planeta Komiksów
ISBN: 9788396252326
Format: 272s. 170x260 mm
Cena: 135,00
Gatunek: groza / horror
Zobacz w: Kulturowskazie

Tytuł: Nestor Burma #3: Awantura na Nation
Scenariusz: Leo Malet, Jacques Tardi
Data wydania: wrzesień 2022
Rysunki: Jacques Tardi
Wydawca:  Scream Comics
Cykl: Nestor Burma
ISBN: 9788367161282
Format: 80s. 240x320 mm
Cena: 99,99
Gatunek: kryminał
Zobacz w: Kulturowskazie

Tytuł: Dylan Dog. Il Lungo Addio"
Data wydania: wrzesień 2022
Rysunki: Gigi Cavenago
Wydawca:  Tore
Cykl: Dylan Dog
Format: 190x260 mm
Gatunek: groza / horror, sensacja
Zobacz w: Kulturowskazie
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  Erpegi ze starej szafy:Święta na Dziwnym Zachodzie

  Miłosz Cybowski

  Shane Hensley Córa Zatracenia
  

  
  Córa zatracenia to pierwsza z całego szeregu groszowych przygód do Martwych Ziem. Poznajemy w niej Ronana Lyncha, odkrywamy jego przeszłość jako byłego oficera Unii i nieumarłego rewolwerowca. A poza tym dostajemy bożonarodzeniową historię do wykorzystania w naszych kampaniach.
Ekstrakt: 60%
[image: Córa Zatracenia]
Przygoda ustanawia schemat, którego będą trzymały się kolejne tomy, czyli podział na opowiadanie oraz właściwy scenariusz. Odwieczne pytanie o to, co powstało najpierw, nie ma tutaj większego znaczenia, bo za każdym razem jakość obu jest podobna  raz lepsza, raz gorsza. Wyróżnikiem Córy zatracenia jest fakt, że tak opowiadanie, jak i przygodę, można traktować jako świetne wprowadzenie w uniwersum Martwych Ziem. Znajdziemy tutaj wszystkie kluczowe elementy settingu, wliczając w to magię, kanciarzy i wygrzebańców. Jest to też pewien minus, bo znając podręcznik główny, nie potrzebujemy żadnych dodatkowych wyjaśnień, więc długie opowieści jednego z bohaterów o tym, jak to stał się korzystającym z karcianej magii, są zupełnie zbędne (aczkolwiek, trzeba przyznać, budują klimat). Całkiem nieźle zarysowano głównych bohaterów, w tym Ronana Lyncha, który stanowi łącznik między kolejnymi historiami. 
Samo opowiadanie nie należy do wyjątkowych  po części właśnie przez determinację autora, by przedstawiać w nim te wszystkie elementy dotyczące settingu. Tak naprawdę świąteczny klimat (łącznie z Mikołajem-rewolwerowcem z okładki) nie ma tutaj zupełnie żadnego znaczenia i został dodany na siłę. Historia rozpoczyna się od klasycznego w erpegach zawiązania drużyny, ich wzajemnego docierania się i dowodzenia własnych wartości. Zapewne z dzisiejszego punktu widzenia jedyna postać kobieca, czyli pechowa Betty, może wydawać się wciśnięta na siłę, ale ona także ma swoje kilka minut. Historia ma kilka interesujących twistów, choć przez cały czas nie sposób oprzeć się wrażeniu, że opowiadanie stanowi tylko trochę podkręcony zapis przebiegu jakiejś sesji, a znający zasady czytelnicy łatwo zauważą, kiedy rzucano kostkami (i kiedy te rzuty się nie powiodły).
Zdecydowanie lepiej jest w przypadku samej przygody, która bez owijania w bawełnę rzuca bohaterów w wartki nurt akcji. Nie ma tu zbyt wiele subtelności ani miejsca, by nieopatrznie zboczyć z jasno wyznaczonej ścieżki prowadzącej do finałowej konfrontacji z główną antagonistką. Gdyby nie jedna z postaci drugoplanowych, która dołącza do drużyny w ich pościgu, bohaterowie nigdy nie zdołaliby odkryć, co tak naprawdę się dzieje. Nie najlepiej przedstawia się też sama logika wydarzeń i samo zakończenie, które zakłada, że bohaterom wszystko się uda.




Tytuł: Córa Zatracenia
Tytuł oryginalny: Perditions Daughter
Data produkcji: maj 2000
Autor: Shane Hensley
Producent:  Pinnacle
Wydawca:  
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  Erpegi ze starej szafy:Magia Kuby Rozpruwacza

  Miłosz Cybowski

  Matt Forbeck Dzień niepodległości
  

  
  Dzień niepodległości rozgrywa się w podzielonym między Unię a Konfederację Dodge City, tuż przed obchodami tytułowego święta przez ludzi z północy. Umieszczenie niewielkiej przygody detektywistycznej właśnie w tak konkretnym miejscu i czasie okazuje się bardzo dobrym pomysłem, pozwalającym poczuć polityczne i społeczne podziały świata Martwych Ziem.
Ekstrakt: 70%
[image: Dzień niepodległości]
Na początek oczywiście dostajemy opowiadanie, w którym Ronan Lynch trafia do Dodge, poznaje pewnego Texas Rangera imieniem Hank Ketchum i zostaje zwerbowany do pilnowania porządku przez lokalnego szeryfa. Oczywiście bardzo szybko okazuje się, że ta robota nie będzie polegała wyłącznie na studzeniu zapędów południowców, którym zależy na wywołaniu większej burdy na tym neutralnym terytorium. Gdzieś w ciemnościach czai się bowiem jeszcze większe niebezpieczeństwo i do Lyncha będzie należało odnalezienie sprawcy serii makabrycznych morderstw. Wątek detektywistyczny jest tu nieskomplikowany, głównie przez wzgląd na narzucone z góry (trudne do wytłumaczenia, ale całkiem nieźle przemyślane) ograniczenie czasowe  cała intryga bowiem ma swój punkt kulminacyjny w nocy tytułowego dnia niepodległości. W przeciwieństwie do Córy zatracenia [link], gdzie bożonarodzeniowy klimat został dodany do wszystkie bardzo mocno na siłę, tutaj zarówno czas, jak i miejsce odgrywają bardzo duże znaczenie i nie sposób wyobrazić sobie, by historia mogła rozegrać się gdziekolwiek, ale i kiedykolwiek indziej.
Jeśli o przygodę chodzi, została ona przemyślana nieco lepiej niż opowiadanie, oferując większą liczbę fałszywych tropów i dając bohaterom graczy o wiele więcej rzeczy do roboty. Po raz kolejny, podobnie jak w Córze zatracenia, wprowadzono do przygody postać niezależną, która służy jako przewodnik dla posse. No, może nie do końca, ale bez przekazanych przez pewnego doktora informacji, BG nie byliby w stanie zbyt wiele dowiedzieć się na temat prawdziwej natury tajemniczego zabójcy. Co ciekawe, ten chwyt pominięto w opowiadaniu, gdzie rolę tłumacza pełni sam Ketchum.




Tytuł: Dzień niepodległości
Tytuł oryginalny: Independence Day
Data produkcji: maj 2001
Autor: Matt Forbeck
Producent:  Pinnacle
Wydawca:  

  
  
  
  
  Magazyn Esensja - Magazyn Esensja nr 7 (CCXIX) wrzesień 2022
  




  
  

  Erpegi ze starej szafy:Miał pociąg do cygar, miał pociąg do wina

  Miłosz Cybowski

  Shane Hensley Nocny pociąg
  

  
  Nocny pociąg był pierwszą groszową przygodą do Martwych Ziem, po które sięgnąłem i do dziś uważam, że spośród wszystkich czterech wydanych po polsku jest przygodą najlepszą.
Ekstrakt: 80%
[image: Nocny pociąg]
W opowiadaniu, będącym bezpośrednią kontynuacją Dnia niepodległości, Ronan Lynch i Hank Ketchum znów trafiają na siebie i przy wsparciu pewnego szalonego naukowca muszą uratować położone na Ziemiach Spornych miasteczko przed wampirzą plagą. Choć historia nie pozbawiona jest elementów horroru, ciężko powiedzieć, żeby udało się je autorowi odpowiednio przemycić do opowiadania. W końcu od samej okładki wiadomo, czego się możemy po tej historii spodziewać, prawda?
Sama przygoda opiera się na sprawdzonym schemacie: bohaterowie przybywają do miasteczka, w którym coś jest nie tak i muszą odkryć prawdę. Tym razem jednak zagrożenie nie jest typowo lokalne, ale przybywa z zewnątrz pod postacią tytułowego nocnego pociągu. Koncept ten jest zacny i ciekawie uzasadniony (łączący wydarzenia z przygody z toczącymi się wówczas w świecie Martwych Ziem wojnami kolejowymi), a przy tym wykorzystany w sposób, który może przysporzyć bohaterom graczy wielu problemów. Szczególnie jeśli postanowią zgrywać prawdziwych chojraków pragnących wytrzebić każde napotkane zło.
Nie mogę się zgodzić z opinią Wiktora Matlakiewicza, jakoby Nocny pociąg przypominał przygodę do Zewu Ctlhulhu  o wiele bardziej taka łatka pasuje do Dnia niepodległości. W obu jednak przypadkach elementy detektywistyczne zostają podlane odpowiednim sosem idealnie pasującym do Martwych Ziem. A że rozwiązanie zagadki następuje zbyt szybko? No cóż, taka już specyfika groszowych przygód. Zdecydowanie na plus należy tutaj zaliczyć zarówno tło, jak i potencjał umieszczenia elementów tej historii w innych przygodach oraz, jeżeli oczywiście bohaterom będzie na tym zależało, potencjalny ciąg dalszy, mający na celu wyjaśnienie całej tajemnicy.




Tytuł: Nocny pociąg
Tytuł oryginalny: Night Train
Data produkcji: 2001
Autor: Shane Hensley
Producent:  Pinnacle
Wydawca:  
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  W świecie pdf-ów:Zwaśnione leśne zwierzątka

  Miłosz Cybowski

  Brendan Conway, Kyle Ferrin Root: The Pellenicky Glade Quickstart, Brendan Conway, Mark Diaz Truman, Camdon Wright, Kyle Ferrin Root: The Bertrams Cove Quickstart
  

  
  Nie dziwi, że popularność gry planszowej ROOT doprowadziła do powstania jej wariantu fabularnego. Niedawną publikację Root RPG poprzedziły dwa startery, w których znajdziemy podstawowe zasady oraz bogate opisy dwóch nietypowych miejsc.
[image: Root: The Pellenicky Glade Quickstart]
Zarówno Pellenicky Glade, jak i Bertrams Cove podzielone zostały na dwie części. Pierwszych piętnaście stron zawiera podstawowe zasady gry. Dla zaznajomionych z mechaniką Powered by the Apocalypse będzie to szybka lektura, autorzy nie odbiegają bowiem zanadto od podstaw, na których opiera się ten system. Oczywiście znajdziemy tutaj pewne dodatkowe smaczki, które wyróżniają Roota od pozostałych gier, ale nadal głównym elementem będzie aktywowanie dostępnych bohaterom ruchów, rzut dwiema kostkami sześciościennymi, dodanie bonusów i określenie rezultatu działania.
Oba dodatki opisują po jednej polanie i trzymają się tego samego schematu. W każdym z miejsc mamy do czynienia z jednym wyraźnie zarysowanym konfliktem oraz kilkoma pomniejszymi; dodatkowo otrzymujemy także szereg bohaterów niezależnych oraz sugestie, jak wprowadzić bohaterów w niuanse lokalnych wydarzeń. Na koniec pozostawiono karty postaci przykładowych bohaterów graczy.
[image: Root: The Bertrams Cove Quickstart]
Pellenicky Glade to miejsce, które rozkwitło pod rządami jednego z rodów Orlich Gniazd i do dziś oferuje schronienie różnym stworzeniom. Niestety, spokój nie potrwa długo  wraz ze śmiercią nestora rodziny Goshawków rozpoczęła się cicha walka o władzę. I bohaterom przyjdzie odegrać w niej swoją własną rolę. Pellenicky Glade stanowi bardzo dobry przykład tego, jakiego rodzaju konfliktów można się tu spodziewać i jak do nich podejść z punktu widzenia Mistrza Gry. Bohaterowie graczy będą musieli sami zdecydować, po której stronie (i czy w ogóle) zdecydują się stanąć.
Nie inaczej jest z Bertrams Cove. Położony nad Wielkim Jeziorem port stanowi dość istotny punkt logistyczny pod władzą kotów, ale oczywiście niezadowolenie z ich rządów powoli rośnie. W porównaniu z Pellenicky Glade poziom skomplikowania intryg wydał mi się zdecydowanie zbyt duży, przez co cała potencjalna historia, która może się tam rozegrać, prezentuje się mniej zachęcająco. Także tutejszym bohaterom niezależnym sporo brakuje pod względem wyrazistości.
Oba dodatki dostępne są na DriveThruRPG w modelu Pay What You Want.
Link do Bertrams Cove
Link do Pellenicky Glade




Tytuł: Root: The Pellenicky Glade Quickstart
Data produkcji: 30 czerwca 2020
Autor: Brendan Conway, Kyle Ferrin
Wydawca:  Magpie Games
Zobacz w: Kulturowskazie

Tytuł: Root: The Bertrams Cove Quickstart
Data produkcji: 21 listopada 2021
Autor: Brendan Conway, Mark Diaz Truman, Camdon Wright, Kyle Ferrin
Wydawca:  Magpie Games
Zobacz w: Kulturowskazie
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  Erpegi ze starej szafy:Między wilkołakiem a wygrzebańcem

  Miłosz Cybowski

  Matt Forbeck Strange Bedfellows
  

  
  Czy mogłoby być coś bardziej pasującego do Martwych Ziem niż crossover z Wilkołakiem na dzikim zachodzie (czyli Werewolf: The Wild West)? O ile jednak sam pomysł jest godzien uwagi, to już jego wykonanie w postaci czwartej groszowej przygody pt. Strange Bedfellows rozczarowuje.
Ekstrakt: 30%
[image: Strange Bedfellows]
Opowiadanie przedstawia nam ciąg dalszy przygód Ronana Lyncha  tym razem ponownie w towarzystwie Betty i Van Heltera (czyli postaci znanych z Córy zatracenia [link]). Choć nieumarły rewolwerowiec miał już do czynienia z różnymi dziwnymi potworami, to wilkołaki, które napotyka na swojej drodze, nie pochodzą wcale ze znanego mu świata. Jak się bowiem okazuje, jeden z wilkołaków opuścił swój świat i, podróżując przez Umbrę, dotarł na Dziwny Zachód. Za nim ruszyła grupa pościgowa, mająca na celu poradzenie sobie z renegatem. Wszystko to jest dość grubymi nićmi szyte, szczególnie zaś swoboda, z jaką nowoprzybyli garou sieją chaos i wdają się w walkę z każdym, kogo napotykają na swojej drodze  w tym oczywiście z samym Lynchem i jego kompanami. Ale kiedy opadnie już kurz i wszyscy (zgodnie z prawidłami tworzenia drużyn w erpegach) się pogodzą, możemy poczytać przydługie dialogi tłumaczące, jak działa wilkołacza magia i podróż między światami. Zakończenie zaś wydaje się napisane na szybko i bez większego pomysłu, zapowiadając jednocześnie ciąg dalszy trylogii Unharrowed Moon. 
Niewiele lepiej jest z samą przygodą  czy może raczej jej brakiem. Jak dowiadujemy się w drugiej części, tak naprawdę nie ma żadnej fabuły, a sednem całej historii (którą będziemy musieli sami stworzyć) jest doprowadzenie do epickiego finału (o nim za moment). Ukłonem w stronę fanów Martwych Ziem lub Wilkołaka są propozycje na wprowadzenie bohaterów z obu uniwersów do przygody. Choć motywy, które mogą popychać kowbojów z Dziwnego Zachodu do działania, są w pełni zrozumiałe, to już kwestia pogoni przez Umbrę za jednym renegatem dla grupy garou wydaje się o wiele mniej przemyślana (by nie powiedzieć, że jest zupełnie bez sensu). Opis przygody dostarcza nam najważniejszych zrębów, które sprowadzają się do przedstawiania dotychczasowych wydarzeń, głównych bohaterów niezależnych i miejsc, które posse będzie mogła odwiedzić. Rzecz jednak w tym, że wszystko to jest bardzo nieskładne  do tego stopnia, że nawet główny antagonista prezentuje się zupełnie bezbarwnie. Co gorsza, można nawet poczuć do niego pewną sympatię, bo w szaleństwie, które go ogarnęło, jest metoda. Gwoździem do trumny jest zakończenie, w którym Matt Forbeck mówi nam wprost, co powinno się wydarzyć i że naszą rolą, jako Mistrza Gry, jest zadbanie o to, by finał nie odbiegł zanadto od tego, co autor sobie zaplanował.
Dodane na samym końcu zasady łączenia obu systemów, z przeliczaniem poszczególnych cech i umiejętności między nimi, to, no właśnie, zaledwie dodatek, który nie został przy tym najlepiej przemyślany. Skłonny jestem przyznać rację Wydawnictwu MAG, które nie zdecydowało się na wydanie tej przygody groszowej z uwagi na jej niską jakość. Polscy fani Wilkołaka i Martwych Ziem niewiele stracili na braku polskiej wersji Strange Bedfellows.




Tytuł: Strange Bedfellows
Data produkcji: 1997
Autor: Matt Forbeck
Wydawca:  Pinnacle
Cykl: Deadlands, Under a Harrowed Moon, Dime Novels
Info: 64s.
Zobacz w: Kulturowskazie
Ekstrakt: 30%
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  Erpegi ze starej szafy:Niepotrzebna kontynuacja

  Miłosz Cybowski

  Matt Forbeck Savage Passage
  

  
  Crossover Martwych Ziem i Wilkołaka został od razu pomyślany jako trylogia, a Savage Passage jest jej środkową częścią. Nie ma co owijać w bawełnę: jeśli Strange Bedfellows byli kiepscy, to co dopiero powiedzieć o tej  pożal się Boże  przygodzie!
Ekstrakt: 20%
[image: Savage Passage]
Od początku widać, że nie będzie najlepiej. Opowiadanie przenosi nas i znanych z poprzedniej części bohaterów do świata Wilkołaka, ale główną rzeczą, która tam się dzieje, to rozmowy tłumaczące wszystkim tajemnice garou. Napisano to w stylu wyraźnie pokazującym, że Matt Forbeck świetnie się bawił i chyba miał nadzieję, iż taką samą przednią zabawę dostarczy swoim czytelnikom. A tu niespodzianka! Dialogi okazują się drętwe, fabuły tam praktycznie nie ma żadnej, a cięte riposty zaczynają nużyć już po trzeciej stronie. Jeśli dodamy do tego długie wyjaśnienia prezentowane przez bohaterów, to całość pozostawia po sobie bardzo duży niesmak. 
Do głównych problemów należy bowiem zaliczyć pytanie o to, do kogo niby skierowana jest ta przygoda? Pamiętajmy bowiem, że mamy do czynienia z drugą częścią; tymczasem autor raz po raz (zarówno w opowiadaniu, jak i przygodzie  o której za moment) czyni ukłony w stronę czytelników, którzy nie mieli jeszcze do czynienia ze Strange Bedfellows. Nie wiem jak Wy, ale gdybym nie znał Wilkołaka i poczuł się zachęcony pierwszą odsłoną tej mini-serii, to po drugi tom sięgałbym już z podręcznikiem pod ręką. Tym bardziej dziwi przekonanie Forbecka, że trzeba wyjaśniać wszystko: od tego, czym są caerny, po pochodzenie Tancerzy Czarnej Spirali. W efekcie zamiast rzucenia się na głęboką wodę, tkwimy praktycznie w tym samym miejscu  dosłownie i w przenośni.
Jeśli w opowiadaniu jeszcze coś się dzieje (niewiele, ale zawsze to coś!), to sama przygoda po raz kolejny zostaje nam zaprezentowana jako brak przygody. Ot, macie tutaj opis wydarzeń, ale zanim do tego przejdziemy pomówmy o tym, co wydarzyło się wcześniej (czyli kilka stron o Strange Bedfellows), kim są główni antagoniści i co tak naprawdę knują. A zamiast przygody  opis dwóch lokacji i zapis tego, jak bohaterowie muszą zostać schwytani, torturowani, a następnie uwolnieni, żeby móc uciec bez żadnego wpływu na fabułę. A dla tych, którzy pierwszy raz  mechanizm konwersji zasad Deadlands i Wilkołaka.
Można się czepiać rozmaitych szczegółów, ale o wiele bezpieczniej będzie jednak ominąć Savage Passage szerokim łukiem, by oszczędzić sobie czasu, pieniędzy i frustracji.




Tytuł: Savage Passage
Data produkcji: 1998
Autor: Matt Forbeck
Wydawca:  Pinnacle
Cykl: Deadlands, Under a Harrowed Moon, Dime Novels
ISBN-10: 1-889546-18-6
Info: 64s.
Zobacz w: Kulturowskazie
Ekstrakt: 20%
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  Publicystyka


  W krainie Wojennego Młota: Czerwiec-lipiec 2022

  Miłosz Cybowski

  
  

  
  Sporo nowości, jeszcze więcej zapowiedzi, czyli krótko o tym, co w Warhammerze w te wakacje piszczy.
[image: ]
Cubicle 7 Entertainment nie pozostawia fanów nowej edycji Warhammera z pustymi rękami: w czerwcu do naszych rąk trafiły dwa dodatki do Warhammera Fantasy, a fani Soulbound otrzymali smakowitą zapowiedź.
• • •
Between Skarok and a Hard Place to krótka (raptem 23 strony) przygoda, w której bohaterowie zostaną wplątani w wewnętrzny konflikt pewnej bandy orków  rzecz niezwykła, ale nie takie rzeczy Stary Świat widział! Przygoda w formacie PDF dostępna jest na DriveThru.
• • •
Miasto Salzenmund nigdy nie odgrywało większej roli w dotychczasowej historii warhammerowych dodatków i przygód. Dodatek Salzenmund: City of Salt and Silver to 144 strony wypełnione informacjami na temat tego położonego nad Morzem Szponów portu, wliczając to jego historię, politykę wewnętrzną, najważniejsze lokacje i tajemnice, których żadnemu miejscu Starego Świata nie może zabraknąć. Dodatek w formacie PDF dostępny jest na DriveThru.
• • •
Drugi tom Archives of the Empire powinien być już w drodze do sklepów, a tymczasem The Imperial Zoo trafiło do druku i ma trafić w nasze ręce pod koniec tego roku.
• • •
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  W krainie Wojennego Młota: Sierpień 2022

  Miłosz Cybowski

  
  

  
  Sierpień przyniósł garść nowości i jeszcze więcej zapowiedzi. Każdy powinien znaleźć coś dla siebie.
[image: ]
Wielkimi krokami zbliża się kolejny system osadzony w uniwersum Warhammera 40,000. Według zapowiedzi Cubicle7, Imperium Maledictum będzie wykorzystywał tę samą mechanikę co czwarta edycja Warhammera Fantasy Roleplay. Gracze wcielą się w role zwykłych mieszkańców Imperium zamieszkujących Sektor Macharian, wykonujących zadania zlecone przez ich potężnego patrona. W przeciwieństwie do Wrath & Glory, system ma skupiać się na intrygach i wątkach detektywistycznych.
• • •
Na niedawnym GenConie Cubicle7 zapowiedziało nową kampanię do Age of Sigmar. Blackened Earth będzie składała się z pięciu części, a jej miejscem akcji będzie miasto Greywater Fastness. Bohaterowie będą musieli uratować je przed upadkiem, bo od jego przetrwania zależy los wojsk Sigmara. Poza kampanią, dodatek będzie zawierał szczegółowy opis Greywater Fastness wraz z siedemdziesięcioma unikatowymi lokacjami, bogatą mapę oraz licznych bohaterów niezależnych i nowe potwory. Przykładowe grafiki znajdziecie 
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  Muzyka


  Recenzje


  Tu miejsce na labirynt:Prawda czasu, prawda sceny

  Sebastian Chosiński

  Ślina Not a Bootleg 2: RE, Kraków  21.10.2021
  

  
  Na Not a Bootleg 2 trafił koncert, jaki freejazzowy kwartet Ślina zagrał w październiku ubiegłego roku w Krakowie. Tym razem bez udziału gości. To prawie godzina bardzo emocjonalnej, nierzadko energetycznej i intensywnej improwizacji. Tak dobry, że podsyca apetyt na kolejne odsłony serii.
Ekstrakt: 80%
[image: Not a Bootleg 2: RE, Kraków  21.10.2021]
W renomowanej restauracji jest czymś oczywistym, że po przystawce podadzą nam jeszcze danie główne. W przypadku wrocławskiego kwartetu Ślina taką przystawką była omawiana w ubiegłym tygodniu płytka koncertowa zarejestrowana 12 listopada ubiegłego roku (z udziałem saksofonisty Mikołaja Trzaski) w poznańskim Domu Tramwajarza, będąca pierwszą odsłoną serii Not a Bootleg 1. Prawie pół roku później doczekaliśmy się w końcu pierwszego dania głównego, którym jest kolejny rozdział koncertowych perypetii Śliny, tym razem nagrany podczas występu  już bez gościa (takiego czy innego)  w krakowskim klubie RE 21 października, a więc na prawie trzy tygodnie przed wizytą w stolicy Wielkopolski. O ile na płytce z Poznania (dostępnej jedynie w wersji cyfrowej) znalazło się  z przyczyn technicznych  zaledwie dwadzieścia minut muzyki, na tej z Krakowa (wydanej także na kompakcie) jest jej prawie godzina. Godzina improwizacji freejazzowych i freerockowych z wielkimi inklinacjami awangardowymi.
Kwartet, który tworzą saksofonistka Matylda Gerber (znana również z formacji Sneaky Jesus), odpowiedzialny także za efekty elektroniczne gitarzysta Filip Zakrzewski, kontrabasista i klawiszowiec Mikołaj Nowicki oraz perkusista Stanisław Olek, istnieje już od ponad trzech lat; w tym czasie wydał dwa doskonałe albumy studyjne: 3628 (2019) i 4200 (2021) oraz zagrał sporo koncertów. Jak się podczas nich prezentuje, można zobaczyć i usłyszeć na filmikach dostępnych w sieci, a teraz też na płytach. Jak to często bywa w przypadku wykonawców w stu procentach improwizujących, praktycznie każdy koncert jest inny, niesie odmienne emocje, zależne od konkretnego czasu i miejsca, ale i od nastroju muzyków bądź, a może zwłaszcza, reakcji publiczności na to, co proponują instrumentaliści. 
[image: fot. Katarzyna Anna Kubiak (FB)]
fot. Katarzyna Anna Kubiak (FB)
Kiedy światło dzienne ujrzą następne rozdziały tej opowieści, czyli Not a Bootleg 3, 4, może nawet 5, na co zresztą bardzo liczę, będzie można dokonać konkretniejszych porównań i analiz. Dostrzec, co muzycy zmieniają podczas kolejnych koncertów, a jakie patenty powtarzają. Jaki wpływ na graną przez nich muzykę ma chociażby wykorzystywane instrumentarium. W przypadku koncertu krakowskiego zaskakiwać może na przykład fakt, że tak znaczącą rolę odgrywa elektronika, która sprawia, że w wielu momentach kwartet zbliża się do stylistyki noiseu (te wszystkie zgrzyty, szumy, przestery i pogłosy). W innych fragmentach z artystów wychodzą rockmani: potrafią podkręcić poziom mocy, zagrać z większym zaangażowaniem, zahaczyć o transową psychodelię, jakby w młodości nie robili nic innego, tylko wsłuchiwali się w krautrockowych awangardzistów z zachodnich Niemiec. Ale, aby obraz był pełen, należy wspomnieć, że nie brakuje również urywków stonowanych, subtelnych, przesadą byłoby wprawdzie stwierdzenie, że romantycznych, lecz wcale nie tak odległych od klasyków z lat 60. ubiegłego wieku.
[image: fot. Kazimierz Ździebło]
fot. Kazimierz Ździebło
Jednego po wysłuchaniu październikowego koncertu Śliny można być pewnym: ich koncert to prawdziwe misterium. Nawet jeśli improwizowane, to w pełni przemyślane, zbudowane na zasadzie kontrastów stylistycznych i brzmieniowych. Dużo w tej muzyce przestrzeni, każdy z instrumentalistów ma szansę, aby zaistnieć; absolutnie nie jest tak, że wszystko zostaje zdominowane przez liderkę projektu (bo czy tego chce, czy też się odżegnuje, to właśnie Matylda Gerber jest frontmenką kwartetu i w niej widzi się też jego liderkę). Przeciwnie. Po wysłuchaniu Not a Bootleg 2 można wręcz narzekać, że tak mało jest saksofonów, że często na plan pierwszy wybijają się albo gitara, albo loopy przygotowane przez Filipa Zakrzewskiego. Czy coś w tym złego? Absolutnie. W czasie ubiegłorocznej jesiennej trasy Ślina na pewno zagrała i takie koncerty, podczas których to saksofon grał pierwsze skrzypce. I pewnie za czas jakiś  parę tygodni? parę miesięcy?  i one zostaną opublikowane. A na razie raczmy się tym, co już mamy: rejestracjami doskonałych występów w Poznaniu i Krakowie.
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  Tu miejsce na labirynt:(Bez)senność we trzech

  Sebastian Chosiński

  Hawkwind Somnia
  

  
  Na świecie pewne są trzy rzeczy: podatki, śmierć i to, że Hawkwind wyda co roku nową płytę. Owszem, to ostatnie jest trochę naciągane, ale biorąc pod uwagę fakt, że od 2016 roku tak właśnie się dzieje, można chyba trochę  dla chwały Davea Brocka  naciągnąć rzeczywistość. Gorzej, że nowe produkcje brytyjskiej formacji nie zachwycają. I dotyczy to również tej, jak dotąd, najnowszej  wydanego we wrześniu ubiegłego roku krążka Somnia.
Ekstrakt: 60%
[image: Somnia]
Przed trzema laty zespół Hawkwind oficjalnie obchodził półwiecze działalności, co uświetnił najpierw serią koncertów, a następnie wydaniem okolicznościowego koncertowego krążka  Hawkwind 50 Live (2020). Przed rokiem natomiast osiemdziesiąte urodziny świętował jedyny w obecnym składzie grupy muzyk, który pozostaje jej wierny od początku istnienia  chodzi o wokalistę, gitarzystę i klawiszowca Davea Brocka. Czy tak zasłużony dla światowej popkultury artysta mógłby z tej okazji nie podarować swoim wielbicielom nowej płyty? To oczywiście pytanie retoryczne. A odpowiedzią na nie, gdyby w ogóle była potrzebna, jest wydana niespełna trzy tygodnie po urodzinach Brytyjczyka Somnia  najnowsza, jak na razie, produkcja Hawkwind. Kolejna wydana przez londyńską wytwórnią Cherry Red, z którą grupa związana jest od 2016 roku.
Chociaż lider zespołu ma już słuszny wiek, od sześciu lat, dostawszy wiatru w żagle, regularnie publikuje nowe albumy (w tej wyliczance skupię się tylko na płytach studyjnych): zaczęło się od The Machine Stops (2016), potem były Into the Woods (2017), The Road to Utopia (2018), All Aboard the Skylark (2019), opublikowany pod szyldem Hawkwind Light Orchestra Carnivorous (2020) i wreszcie Somnia (2021). Do końca tego roku pozostało jeszcze kilka miesięcy, więc całkiem możliwe, że ta systematyczność zostanie utrzymana. Z jednej strony jest więc za to podziwiać Brocka, z drugiej jednak nie da się trochę ponarzekać, ponieważ ostatnie wydawnictwa prowadzonej przez niego formacji są zwyczajnie średnie. 
Trudno oczekiwać od muzyka tak wiekowego, aby wciąż jeszcze chciało mu się przekraczać granice i odkrywać nowe lądy. Aby co roku publikował arcydzieła, które na trwałe zapiszą się w historii rocka. To, że wciąż trzyma poziom, którego nie musi się wstydzić  też jest niezłym osiągnięciem. Na Somnii Hawkwind zostało okrojone do rozmiarów tria: poza Brockiem  nie licząc udzielających się w chórkach Mela Rogersa (z celtycko-folkowego Tarantism) i Trixie Smith  w nagraniu płyty wzięli udział jedynie wokalista, gitarzysta i klawiszowiec Magnus Martin oraz perkusista Richard Chadwick. Na trzynaście kompozycji dziewięć wyszło spod ręki Davea, trzy są autorstwa Magnusa, a jedna ich wspólnym dziełem (Meditation). Stylistycznie płyta nie różni się znacząco od wcześniejszych produkcji brytyjskiej formacji; dominuje więc na niej klasyczny space rock z domieszką psychodelii i  miejscami  kosmicznego ambientu.
Całość trwa ponad godzinę. I w tym również należy upatrywać problem. Gdyby tę płytę przyciąć o kilkanaście, może nawet dwadzieścia minut, do zwyczajowych czterdziestu, nic by na tym nie straciła, a jedynie zyskała na zwięzłości. Jak jednak tak cenionemu artyście zwrócić uwagę, by nie przelicytowywał? I część utworów najnormalniej w świecie odłożył do szuflady, licząc na to, że za lat dziesięć, przy okazji jubileuszowej reedycji, jakiś wytrwały poszukiwacz muzycznych skarbów odkryje je i dorzuci do nowego wydania w formie bonusów. Krytycy zaś posłuchają, pokręcą trochę nosem, stwierdzą, że to była dobra decyzja, aby je zamrozić, w najlepszym wypadku uznają za interesującą ciekawostką. Tymczasem w wersji kompaktowej dostaliśmy od razu całość. Jedynie wydanie winylowe zostało okrojone o trzy numery: China Blues, Barkus oraz Cave of Phantom Dreams (w sumie daje to ponad szesnaście minut). I naprawdę nie ma czego żałować.
Wiek i wcześniejszy tryb życia dają się Brockowi we znaki, odbijając zwłaszcza na głosie. Nie dziwi więc, że na Somnii odpowiada on głównie za melodeklamacje, śpiewanie składając w zasadzie na barki Martina. Dzięki temu może bardziej skupić się na partiach gitar (solowej i akustycznej, ale także basowej) i syntezatorów. Zebrane na płycie kompozycje można podzielić na trzy części. Pierwsza to klasyczne utwory spacerockowe, dynamiczne i zadziorne, jak chociażby otwierająca album Unsomnia (która jednak w drugiej części diametralnie zmienia charakter), Strange Encounters, Its Only a Dream czy I Cant Get You Off My Mind. Drugi koszyk zawiera numery rockowe, ale nastrojowe, zdominowane przez dźwięki gitar; w nim umieścilibyśmy Alcyone, Barkus, pewnie też wieńczący całość Cave of Phantom Dreams. Trzecia grupa to produkcje, w którym prym wiodą instrumenty klawiszowe i elektronika  vide China Blues, Meditation, Sweet Dreams i Pulsestar. 
Są też dwa dość kuriozalne utwory, które naruszają przemyślaną konstrukcję całości. To ozdobiony tanecznymi rytmami, wśród których nie brakuje nawet nawiązania do reggae, Counting Sheep oraz mocno rozchwiany emocjonalnie i stylistycznie Small Objects in Space. Hawkwind startuje w nim z pozycji spacerockowych, potem zanurza się w ambiencie, by na koniec zahaczyć o jazz i muzykę latynoamerykańską. Może Brockowi to się jakoś sensownie układało, kiedy finalizował pracę nad krążkiem, ale z pozycji słuchacza niektóre z jego wyborów trudno zrozumieć. Czy Somnia będzie albumem, do którego za kilkanaście bądź kilkadziesiąt lat będziemy powracać? Szczerze wątpię. Także dlatego, że mam nadzieję, iż Dave nagra jeszcze coś tak dobrego i intrygującego, co przyćmi tę produkcję.
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  Człowiek z duszą i sercem

  Sebastian Chosiński

  Neil Young, Promise of the Real Noise & Flowers
  

  
  Zaledwie miesiąc temu ukazała się nagrana przez Neila Younga z towarzyszeniem Crazy Horse płyta Toast (trafiły na nią utwory zarejestrowane na przełomie lat 2000-2001), a już pojawił się w sprzedaży nowy krążek Kanadyjczyka. Noise & Flowers to koncertowy zapis jego europejskiej trasy, jaka miała miejsce przed trzema laty z towarzyszeniem amerykańskiego kwintetu Promise of the Real.
Ekstrakt: 90%
[image: Noise & Flowers]
Neil Young to artysta, który nie zwalnia tempa. I na przeszkodzie w aktywnej działalności nie stają mu ani wiek, ani problemy rodzinne, z jakimi boryka się przecież każdy. Kanadyjczyk po prostu od sześciu dekad robi swoje. I choć z jednej strony nadzwyczaj chętnie korzysta ze swego wcześniejszego dorobku, to z drugiej  nie stroni od wyzwań i poszukiwań nowych rozwiązań. Takim wyzwaniem na pewno było nawiązanie przed ośmioma już laty współpracy z amerykańską formacją Promise of the Real. To nie jest tylko, jak swego czasu Crazy Horse czy Stray Gators, zespół akompaniujący Neilowi; to odrębny byt artystyczny, będący dzieckiem syna legendarnego wokalisty i gitarzysty countryowego Willieego Nelsona, Lukasa. Stworzył on Promise of the Real w 2008 roku, a pierwszą płytę studyjną wydał dwa lata później. Young zwrócił na niego uwagę jeszcze później, już po wydaniu Wasted (2012), a całkiem prawdopodobne, że stało się to za sprawą publikacji płyty Nelsona seniora Heroes (2012), na której udzielał się nie tylko Lukas, ale też jego młodszy brat Micah.
We wrześniu 2014 roku zarówno Willie, jak i Promise of the Real zostali zaproszeni przez Neila na kolejną edycję jego charytatywnego festiwalu Farm Aid. I to był początek bliskiej kooperacji. W ciągu kolejnych czterech lat wydali wspólnie cztery krążki: concept-album The Monsanto Years (2015), dwupłytowy koncertowy Earth (2016), The Visitor (2017) oraz będący soundtrackiem do filmu Daryl Hannah (wówczas świeżo poślubionej małżonki Younga) Paradox (2018). Wielbiciele Kanadyjczyka odnieśli się do jego nowej propozycji z uznaniem, koledzy z Crazy Horse też nie mieli nic przeciwko (zwłaszcza że Neil nie miał wcale zamiaru ich zaniedbywać), więc współpraca nabierała rozpędu. W czerwcu 2019 roku Promise of the Real wybrali się u boku Younga na dziewięć koncertów do Europy. Ich fragmenty ukazały się właśnie na albumie Noise & Flowers, który ujrzał światło dzienne w piątek 5 sierpnia nakładem Reprise Records.
Jak widać, Neil ani przez moment nie daje o sobie zapomnieć. Po publikacji w grudniu ubiegłego roku krążka Barn, a w lipcu tego  Toast (obu zarejestrowanych z towarzyszeniem Crazy Horse) Noise & Flowers to kolejna potężna porcja jego muzyki. Wprawdzie nie nowej, bo na płycie nie ma ani jednego premierowego utworu, ale to w niczym jej nie ujmuje. Koncertowe wydawnictwa Younga zawsze są bowiem wydarzeniem i nie inaczej jest w tym przypadku. Ktoś mógłby się jednak zastanawiać, po co kilka lat po Earth wydawać kolejny  nagrany z towarzyszeniem Promise of the Real  krążek live. Ma to sens? Owszem, bo na obu wydawnictwach nie powtarza się ani jeden numer. Ktoś mający tak bogaty repertuar jak Kanadyjczyk może sobie na to pozwolić. Ba! gdyby Neil uparł się, mógłby zapewne przez kolejne lata systematycznie wydawać następne albumy koncertowe, których zawartość by się nie powtarzała.
[image: ]
Na Noise & Flowers trafiło czternaście kompozycji: najstarsza (Mr. Soul) pochodzi z 1967 roku, najmłodsza (Throw Your Hatred Down) po raz pierwszy ukazała się na płycie dwadzieścia osiem lat później. Od strony stylistycznej krążek prezentuje dwa oblicza Younga: rockmana, który lubi zadziornie zaśpiewać i zagrać solówkę na przesterowanej gitarze, oraz subtelnego wykonawcę country, który nie stroni od folkowych ballad bliskich estetyce Boba Dylana. Neil od kilkudziesięciu lat idealnie łączy te gatunki i w obu jest szczery i w pełni przekonujący. W jednej chwili potrafi wzruszyć do łez rzewną melodią zagraną na harmonijce ustnej, a zaraz potem przygwoździć do podłogi energetyczną partią gitary. To fenomen, który niełatwo wytłumaczyć. Choć może ta wielka tajemnica kryje się w jednym prostym stwierdzeniu: Kanadyjczyk to geniusz prostoty przekazu, który cokolwiek by zrobił, kupi sobie publikę tym, że jest sobą, nikogo nie udaje, a w swojej muzyce stawia na emocje. Co najwyraźniej słychać właśnie na płytach koncertowych.
Mr. Soul (utwór oryginalnie wydany w 1967 roku na singlu grupy The Buffalo Springfield) otwiera album. I jest to mocny, rockowy początek z charakterystycznym gitarowym riffem, który może przywodzić na myśl opublikowany dwa lata wcześniej wielki przebój The Rolling Stones (I Cant Get No) Satisfaction. Na początek występu  doskonały wybór. Rzecz, która sprawia, że publika z miejsca wpada w ekstazę i pozostaje w niej do samego końca. Rockowej proweniencji, choć już z dużymi wpływami country, jest drugi w kolejności Everybody Knows This is Nowhere (z tak właśnie zatytułowanego, wydanego w 1969 roku longplaya solowego Neila). Nie ma co ukrywać, to jeden z evergreenów Kanadyjczyka  numer, który jego fani rozpoznają po pierwszych dźwiękach. A tu dochodzi jeszcze dwugłos Younga z Lukasem Nelsonem oraz chórki w wykonaniu Micaha Nelsona i basisty Coreya McCormicka. Efekt jest doskonały. Ewolucyjna zmiana nastroju prowadzi ostatecznie do countryowego Helpless (z repertuaru Crosby, Stills, Nash & Young i ich płyty Déjà Vu z 1970 roku), w którym to utworze Kanadyjczyk po raz pierwszy sięga po harmonijkę ustną. Ta wspaniała ballada ma najwięcej wspólnego z dokonaniami Dylana, choć oczywiście nie mam tu na myśli żadnego naśladownictwa.
[image: ]
Ze świata country (i to tego ortodoksyjnego) pochodzi również Field of Opportunity (z longplaya Comes a Time, 1978)  jeden z mniej znanych numerów, po jakie Young sięga na koncertach. O jego wartości decydują głównie dwa elementy: najpierw dialog gitary (Lukas) z harmonijką (Neil), a następnie solówka gitarowa. Do tego momentu repertuar dobrany był chronologicznie. Teraz jednak Young postanowił cofnąć się o kilka lat, sięgając po Alabamę (z niesamowicie popularnego krążka Harvest, 1972). I choć to wciąż jeszcze country, ponownie pojawiają się  jak w Mr. Soul czy Everybody Knows This is Nowhere  energetyczne rockowe gitary, którym dodatkowo towarzyszą klawisze Micaha Nelsona. To subtelna zapowiedź tego, co czeka słuchaczy przez następne prawie dwadzieścia minut. A są to: najpierw wspomniany już powyżej Throw Your Hatred Down (pierwotnie nagrany z Pearl Jam na Mirror Ball, 1995), a następnie jeden z najwspanialszych politycznych manifestów Kanadyjczyka (przed trzema dekadami ważny zwłaszcza dla mieszkańców Europy Środkowo-Wschodniej), czyli Rockin in the Free World (z longplaya Freedom, 1989).
Każdy z nich trwa po dziewięć minut. I są to rockowe zadziory, zagrane i zaśpiewane przez Neila całym sercem i całą duszą. Przebijają z nich zarówno smutek (wynikający z tego, że świat, w którym żyjemy, nie jest doskonały), ale i nadzieja (że mamy w sobie tyle sił, aby przynajmniej próbować go naprawić). Partie gitar są absolutnie zniewalające, a jakby tego było mało, Kanadyjczyk tradycyjnie zostawia swoim akompaniatorom miejsce na improwizacje. Mogą się więc popisać i perkusjonista Eduardo Tato Melgar, i bębniarz Anthony LoGerfo, nie mówiąc już o braciach Nelsonach. Po tak potężnej dawce emocji Young znów czuje się zobowiązany do wyciszenia narracji; stąd powrót do stylistyki country za sprawą nastrojowych Comes a Time (z tego samego longplaya co Field of Opportunity) oraz From Hank to Hendrix (pierwotnie na Harvest Moon, 1992). Harmonijce towarzyszy tu gitara akustyczna, a śpiew Neila brzmi nadzwyczaj kojąco. Podobnie zresztą jak w On the Beach (z tak właśnie zatytułowanej płyty z 1974 roku), aczkolwiek w warstwie instrumentalnej muzyk robi tu wycieczki w stronę folku, rocka i bluesa (vide rytmika, przestery).
[image: ]
Tytuł kolejnego numeru  Are You Ready for the Country? (jeszcze jeden fragment Harvest)  mówi sam za siebie. Istotne jest jednak, w jakim tonie pytanie to zostaje zadane. A robi to Young dynamicznie, posiłkując się harmonijką i rytmicznie zaaranżowanym fortepianem. W Ive Been Waiting for You artysta sięga z kolei do prapoczątków swojej działalności solowej; jest to bowiem kompozycja z nagranego pod koniec 1968 roku debiutu Kanadyjczyka, kiedy bardzo udanie  robi to zresztą do dzisiaj  łączył ze sobą psychodeliczny folk i rock. To jednocześnie ostatni stylistyczny zakręt na tej płycie, zmierzający ku rockowemu finałowi. W Winterlong (powstałym w czasach pracy nad Tonights the Night, czyli przed połową lat 70. XX wieku, ale opublikowanym dopiero w 1977 roku na składance Decade), mimo balladowego tempa, coraz więcej bowiem do powiedzenia mają gitary, natomiast w zamykającym Noise & Flowers Fuckin Up (z fenomenalnego krążka Ragged Glory, 1990)  szaleją już one bez żadnych granic i opamiętania. Tak jak Mr. Soul był idealnym otwarcie, tak Fuckin Up jest doskonałym zwieńczeniem całości. I tym samym  jak można się domyślać  dosadnym komentarzem. Choć zapewne śpiewając ten numer w czerwcu 2019 roku, Neil Young miał co innego na myśli, niż mamy dzisiaj my, którzy słuchamy go trzy lata później.
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  Tu miejsce na labirynt:Jak na kozetce u psycho(delicznego)analityka

  Sebastian Chosiński

  Svenska Psykvänner Böjda Toner
  

  
  Przyznam, że nie wiem, jakie mają wykształcenie czterej muzycy tworzący Svenska Psykvänner. Może naprawdę mieli bądź wciąż jeszcze mają coś wspólnego z psychologią? Jakby nie było, dotąd jednak znacznie więcej rozgłosu przynosi im działalność artystyczna, zwłaszcza że trzech z nich współtworzy jednocześnie jeszcze popularniejszy zespół Kungens Män. Ale dzisiaj nie o nim. Dzisiaj o Böjda Toner  drugim wydawnictwie Svenska Psykvänner.
Ekstrakt: 80%
[image: Böjda Toner]
Są tacy artyści, którzy nie potrafią usiedzieć spokojnie w jednym miejscu. Którzy jeśli akurat nie grają koncertów, to czują silmy imperatyw, aby zamknąć się w studiu i nagrywać, nagrywać, nagrywać. Tacy właśnie muzycy znaleźli się w składzie kwartetu Svenska Psykvänner. Nawet jeżeli jego nazwa wydaje Wam się obca (nieco ponad dwa miesiące temu grupa ta wydała dopiero swoją drugą płytę), nie dajcie się zwieść  tworzący ją instrumentaliści dali się już bardzo dobrze poznać z działalności w innych skandynawskich formacjach. O jednej z nich zresztą całkiem niedawno po raz kolejny pisałem w Esensji  to psychodeliczno-krautrockowy Kungens Män, znany między innymi z takich albumów, jak Bränna tid (2017) czy  wydany na początku maja  Kungens Ljud & Bild (2022).
Zespół powstał w marcu 2019 roku w Sztokholmie jako duet. Tworzyli go gitarzysta Anders Broström (wcześniej w vintage-doomowym Amaxa, potem znany głównie z jednoosobowego psychodelicznego projektu Domboshawa) oraz basista Mikael Tuominen (udzielający się w Automatism i Fanatism, Eye Make the Horizon i wspomnianym Kungens Män). Podpisawszy kontrakt z niewielką niezależną wytwórnią brytyjską Drone Rock Records (rodem z Brighton), zabrali się za rejestrację debiutanckiego materiału. Do studia zaprosili jeszcze innych muzyków, częściowo  jak perkusiści Mattias Indy Pettersson i Jonas Yrlid  znanych ich z innych grup, w jakich występowali. Zupełnie nową twarzą była pojawiająca się w dwóch utworach jazzowa gitarzystka Charlotta Andersson, na co dzień stojąca na czele własnego Charlottas Burnin Trio (nazywanego też w skrócie CB3). W tym składzie nagrano w stu procentach improwizowaną płytę The Hägersten Sessions, która światło dzienne ujrzała w sierpniu 2019 roku.
A krótko potem wybuchła pandemia koronawirusa. Nie oznaczało to oczywiście, że muzycy zaszyli się głęboko w swoich domach i nie wystawiali nosa poza drzwi. Jeśli już gdzieś się zamknęli, to raczej w studiu, w którym pracowali nad nowymi kompozycjami. A przynajmniej opracowywali ich zarysy, ponieważ myśląc o kolejnej produkcji, Anders i Mikael ponownie założyli sobie, że ma ona być oparta na improwizacjach zespołowych. Tym razem do współpracy zaprosili, obok Petterssona, także Petera Eriksona z Fanatism i Kungens Män, który w dwóch numerach zagrał na gitarze i syntezatorach, a do trzech zaprogramował ścieżki automatu perkusyjnego, który zresztą świetnie zazębia się z partiami bębnów Mattiasa. Jakby tego zamieszania było mało, na perkusji dwukrotnie zagrał także Broström, a Tuominen dwukrotnie zasiadał dodatkowo za syntezatorami. Jak więc widać, muzycy dowolnie wymieniali się instrumentami. 
[image: ]
Drugi album Svenska Psykvänner, zatytułowany Böjda Toner, ukazał się  ponownie nakładem Drone Rock Records i ponownie jedynie na winylu (nie licząc oczywiście dostępnej w sieci wersji cyfrowej)  pod koniec maja, zaledwie trzy tygodnie po publikacji najnowszego krążka Kungens Män. Wielbiciele nowoczesnego skandynawskiego krautrocka nie mogli więc w tym czasie narzekać na brak nowej wartościowej muzyki, zwłaszcza że nowa produkcja Szwedów z definicji gwarantowała poziom. By jednak nie pozostawały żadne wątpliwości: współczesny krautrock to głównie muzyka wywodząca się z twórczości wykonawców (oczywiście głównie zachodnioniemieckich), którzy swoje apogeum przeżywali w drugiej połowie lat 70. ubiegłego wieku, co oznacza, że w dużo większym stopniu, niż ci tworzący podwaliny gatunku na przełomie dekad, zorientowani byli na elektronikę. I, co naturalne, nic w tym złego, bo liczą się przede wszystkim talent i wyobraźnia, a tych kwartetowi ze Sztokholmu na pewno nie brakuje.
Zawartość Böjda Toner to dwie rozbudowane, ponad dziesięciominutowe, kompozycje i trzy krótsze. Dwie z tych ostatnich nagrane zostały tylko w duecie, czyli przez Andersa i Mikaela; w pozostałych słychać całą czwórkę. Takie, dość luźne, podejście do materii muzycznej też świadczy o improwizatorsko-eksperymentalnych zapędach Skandynawów. Album otwiera Ur led, którego mocno elektroniczny początek (syntezatory plus drum machine), z miejsca wprowadza w nastrój całego wydawnictwa. Jest więc nastrojowo i nieśpiesznie. Nawet kiedy dołącza żywa perkusja (tym razem Pettersson) to się nie zmienia, choć trzeba przyznać, że syntezatory (Tuominen) stają się bardziej pulsujące. To, co w tym numerze najistotniejsze, dzieje się jednak z psychodelicznymi gitarami (ponownie Mikael)  najpierw rozbrzmiewającymi z dalekiego planu, lecz potem dzielnie przebijającymi się na czoło i oplatającymi zapętlony motyw perkusyjny. 
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Podobne rozwiązanie kwartet wykorzystuje również w Afrika 2: tym razem gitary Broströma, Tuominena i Eriksona zostają nanizane na syntetyczny rytm automatu, atakują go w zasadzie z każdej strony, co wywołuje wrażenie ogromnego zagęszczenia dźwięków. Nie przeszkadza to jednak w całkowitym oddaniu się transowości tego utworu, który mocno zasysa także za sprawą etniczno-szamańskiego rytmu (w końcu tytuł zobowiązuje do czegoś). Najdłuższym rozdziałem Böjda Toner jest szesnastominutowy Rökkpgausen, któremu ton nadaje z czasem coraz bardziej patetyczna perkusja (i wspierający ją automat); do tego dochodzą dialogi gitarowe, jakie toczą ze sobą Anders i Peter, oraz zaskakujące podziały rytmiczne (jakby programujący bębny Erikson co jakiś czas chciał wytrącić z równowagi grającego na żywo Mattiasa). 
Materiał uzupełniają rozdzielone właśnie przez Rökkpgausen dwa powiązane tematycznie i muzycznie kompozycje Broströma i Tuominena: På balkongen oraz På balkongen igen. Wykorzystują one ten sam motyw, a podstawowa różnica między nimi polega na tym, że w tym drugim pojawiają się syntezatory, które w finale wchłaniają partie pozostałych instrumentów. Chociaż muzyka zawarta na Böjda Toner nie tchnie przesadnym optymizmem, to jednak zdaje się, że podczas jej tworzenia artyści świetnie się bawili, a cały proces sprawił im mnóstwo satysfakcji. Tę radość czuć wyraźnie, co rodzi z kolei nadzieję na to, że nie będzie to wcale ostatnia płyta w dorobku Svenska Psykvänner.
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  Tu miejsce na labirynt:Spróbujcie to zatańczyć!

  Sebastian Chosiński

  John Zorn Suite for Piano
  

  
  Suite for Piano  tytuł najprostszy z możliwych. Skład ograniczony do trzech muzyków. Jak w klasycznych triach jazzowych Billyego Evansa czy Keitha Jarretta. Ale zawarta na płycie muzyka już taka oczywista nie jest. Czy jednak może to dziwić, skoro jest ona dziełem Johna Zorna, który na dodatek postanowił inspirować się dokonaniami Jana Sebastiana Bacha i Arnolda Schönberga?
Ekstrakt: 80%
[image: Suite for Piano]
Uważni czytelnicy Esensji wiedzą doskonale, jak różnorodne są zainteresowania muzyczne właściciela Tzadik Records Johna Zorna. Że z równym powodzeniem komponuje on muzykę (free)jazzową i jazzrockową, awangardową i klasyczną. I że jest tytanem pracy, który gdy sam nie gra na swoim ulubionym instrumencie, jakim jest saksofon, to zajmuje się aranżowaniem i produkowaniem muzyki. Efektem są ukazujące się z zaskakującą regularnością nowe płyty sygnowane nazwiskiem Zorna, aczkolwiek rejestrowane przez różne projekty, jakim patronuje. Wydana w drugiej połowie lipca płyta Suite for Piano to jego najnowsze  przynajmniej na dzisiaj  dzieło, które zaklasyfikować można jako połączenie awangardy i jazzu improwizowanego z muzyką klasyczną. Do jego nagrania autor zaprosił trzech muzyków, z którymi wcześniej wielokrotnie już pracował, był więc pewien, że idealnie oddadzą oni to, co skomponował.
Inspiracją do powstania Suite for Piano Zorna były dwa dzieła sprzed lat. Chronologicznie pierwsze to Wariacje Goldbergowskie (1741) Jana Sebastiana Bacha, oryginalnie napisane na klawesyn, ale bardzo często wykonywane na fortepianie. Powstały one na zamówienie hrabiego Hermana Karla von Keyserlinga, a ich pierwszym wykonawcą był Johann Gottlieb Goldberg (stąd ich nazwa). Drugie natomiast to Suita fortepianowa (1921-1923) Arnolda Schönberga  austriackiego i amerykańskiego kompozytora pochodzenia żydowskiego, który opuścił Europę w 1933 roku, czyli od razu po dojściu do władzy Adolfa Hitlera. W tym momencie Schönberg mieszkał w Berlinie i uznawany był za czołowego modernistę, pioniera muzyki dodekafonicznej i atonalnej, czyli  patrząc z perspektywy nazistów  sztuki zdegenerowanej. A z perspektywy Zorna: fascynującej na tyle, by sto lat po powstaniu Suity fortepianowej stworzyć jej własną wersję.
Jest więc Suite for Piano dziełem klasycznie awangardowym, tyle że nagranym przez muzyków stricte jazzowych. Główną rolę kompozytor powierzył pianiście Brianowi Marselli (między innymi Meditations on the Tarot, Calculus (The Mathematical Study of Continual Change), Chaos Magick (Nothing is True  Everything is Permitted), The Ninth Circle (Orpheus in the Underland)), natomiast drugoplanowe  kontrabasiście Jorgemu Roederowi (New Masada Quartet, Azoth) i perkusiście Chesowi Smithowi (
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  Tu miejsce na labirynt:Dźwięki-halucynogenki

  Sebastian Chosiński

  DRH Ode to a Firework
  

  
  Zdaję sobie sprawę z tego, że tytuł recenzji może wydać się nieco dziwny. Nawiązuje on jednak do nazwy omawianego dzisiaj zespołu  francuskiego kwartetu DRH, który to skrót sami muzycy rozwijają jako Dark Rock Hallucinogène. Nie tak dawno wydali trzeci pełnowymiarowy materiał  Ode to a Firework  który powinien przede wszystkim zainteresować wielbicieli norweskiego Shining.
Ekstrakt: 70%
[image: Ode to a Firework]
Zaryzykuję stwierdzenie, że być może kwartet DRH nigdy by nie powstał, a przynajmniej nie grałby takiej muzyki, jaką gra, gdyby nie komercyjny sukces norweskiej (nie mylić ze szwedzką) formacji Shining (One One One, 2013; International Blackjazz Society, 2015). To właśnie jej muzyka, będąca wypadkową jazzu i progresywnego black metalu, stała się najważniejszą inspiracją dla zespołu z Lyonu, którego początki sięgają 2010 roku (choć niektórzy z muzyków grali już ze sobą wcześniej). W pierwszym składzie DRH (skrót ten można rozwinąć jako Dark Rock Hallucinogène) stanowili: saksofonista Rémi Matrat, gitarzysta Danilo Rodriguez, basista David Depassiot oraz perkusista Josselin Hazard. W tym zestawieniu osobowym grupa zarejestrowała materiał, jaki ukazał się na wydanym własnym sumptem debiucie zatytułowanym po prostu DRH. 
Muzycy nie zdołali się jednak przebić, co doprowadziło do roszad personalnych: odszedł Depassiot, którego najpierw zastąpił Felipe Nicholls, a następnie  w 2015 roku  Alexandre Phalippon, wcześniej udzielający się między innymi w deathmetalowym Nephren-Ka (Revenge and Supremacy, 2010; The Fall of Omnius, 2013), a później progresywno-postrockowym Six-Ring Circus (Six-Ring Circus, 2017). Pojawienie się Phalippona dało zespołowi nowy impuls, na dodatek artystom udało się podpisać kontrakt z miejscową, a więc mającą siedzibę w Lyonie, wytwórnią Apathia Records, którego owocem stał się longplay Thin Ice (2018). Ale i po jego publikacji o DRH wcale nie zrobiło się głośno. O popularności, jaką osiągnął Shining, Francuzi mogli jedynie pomarzyć. To nie tylko wyhamowało na jakiś czas aktywność formacji, ale sprawiło też, że kolejny premierowy materiał musieli ponownie upublicznić za własne pieniądze.
Ode to a Firework trafiał do słuchaczy na raty: w pierwszej kolejności został udostępniony na Bandcampie (w kwietniu), a dopiero dwa miesiące później można było zaopatrzyć się w nośnik fizyczny. Stylistycznie to wciąż ta sama bajka, czyli głównie mieszanka jazz-rocka z metalem, ale w porównaniu chociażby z Thin Ice można dojść do wniosku, że muzycy zrobili znaczący krok do przodu. Czy to otworzy im drogę do sukcesu w Europie  zależy od tak wielu czynników, że trudno wyrokować. W każdym razie pewne jest jedno: album zasługuje na uwagę! To nieco ponad czterdzieści minut muzyki niekiedy bardzo bezkompromisowej, innym znów razem stonowanej. Jak dla wielbicieli Shining (jeszcze tego sprzed krążka Animal z 2018 roku), będzie tu zapewne za mało metalu, ale to wcale nie oznacza, by nie dać Francuzom szansy przekonania do swojej twórczości. Zwłaszcza że pracując nad kompozycjami i aranżacjami, nie szli na skróty.
Zaczyna się Ode to a Firework od nastrojowego, przynajmniej do pewnego momentu, B.Scott. Od pierwszych sekund rozbrzmiewa bowiem subtelna sekcja rytmiczna, w tle której słychać elektroniczne plumkanie (kto plumka, w opisie nie podano, podobnie zresztą jak nie podano, czyją wokalizę słyszymy w pojawiającym się jako czwarty utworze Rage). Można się nawet rozmarzyć, lecz w pewnym momencie pojawia się pełna rozmachu partia saksofonu, a tuż za nim włącza się do narracji gitarzysta z ostrym, metalowym riffem. I tak mijają kolejne dwie minuty, po których zespół daje wreszcie słuchaczom odrobinę wytchnienia. Korzysta z tego Matrat, który rozpoczyna swoją improwizację, z czasem coraz bardziej nawiązującą do stylistyki free jazzu. Nie mniejszą intensywność przekazu kwartet zachowuje w drugim w kolejności Dips, którego powolny i ciężki początek może kojarzyć się z doom metalem. I znów: do czasu. Ponieważ Francuzi założyli sobie, że każdą z kompozycji będą urozmaicać zmianami tempa i nastroju. Jeśli więc otwarcie jest metalowe (jak w B.Scott), możemy spodziewać się, że w części środkowej nastąpi wyhamowanie tempa. I na odwrót. Dlatego właśnie po energetycznym początku w dalszej części Dips słyszymy balladową gitarę i klimatyczny saksofon. Choć finał ponownie dostarcza dreszczyku emocji.
[image: ]
W utworze tytułowym mamy do czynienia z bliską współpracą saksofonisty i gitarzysty, którzy jak echo powtarzają po sobie melodyjny lejtmotyw. I ma to miejsce przez całe sześć minut: zarówno wtedy, gdy czający się za plecami solistów Phalippon i Hazard dorzucają do pieca, jak i w momentach, w których zwalniają bieg. We wspomnianym powyżej Rage intryguje introdukcja z zadziorną wokalizą i klawiszami (nie dowiadujemy się jednak, kto śpiew i kto gra na syntezatorze), z których partii z czasem wykluwa się subtelny motyw gitary wspomaganej nie mniej nastrojowym saksofonem. Możemy być jednak pewni, że po takim wyciszeniu emocji pojawi się potem fragment sprawiający, iż ponownie poczujemy przestrach (tytuł też do czegoś zobowiązuje!). Więcej zaskoczenia przynosi Save Us, w którym pojawiają się nieco radośniejsze brzmienia (to sprawka Matrata), które jednak znikają w mgnieniu oka, kiedy do akcji wkracza gitarzysta. Wyróżnikiem U.N.K. (U Need Korn) jest z kolei pierwsza z prawdziwego zdarzenia solówka Danilo Rodrigueza, która przechodzi w melodyjną codę saksofonu. A po niej następuje długa, naprawdę długa cisza.
I kiedy większość słuchaczy jest już zapewne przekonana, że płyta dobiegła końca  rozbrzmiewa finałowy (należy go chyba traktować jako bonus?) Zorgan. Dlaczego wyróżniono go w ten sposób? Po kilkukrotnym przesłuchaniu rzeczywiście można odnieść wrażenie, że numer ten, choć stylistycznie pasujący do reszty, pochodzi z innego okresu działalności grupy. Mniej w nim kombinacji, znacznie więcej przewidywalności. Czego brakuje nowemu albumowi DRH? Chyba przede wszystkim konsekwencji i wewnętrznego przekonania muzyków, że to właśnie chcą grać. Podobna konstrukcja utworów sprawia, że przy trzecim czy czwartym zaczyna brakować niespodzianek. Owszem, Francuzi starają się różnicować kompozycje poprzez dorzucenie różnych smaczków, ale to okazuje się trochę za mało. 
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  Tu miejsce na labirynt:Soundtrack do filmu, który trzeba sobie wymyślić

  Sebastian Chosiński

  Motorpsycho Ancient Astronauts
  

  
  Rok bez nowej płyty skandynawskiego tria Motorpsycho można by uznać rokiem straconym. Ten na szczęście takim nie będzie. W szesnaście miesięcy po Kingdom of Oblivion do sprzedaży trafił bowiem album Ancient Astronauts, który na tle poprzedników prezentuje się jako dzieło zaskakująco nastrojowe. Choć i tutaj nie brakuje oczywiście momentów energetycznych.
Ekstrakt: 80%
[image: Ancient Astronauts]
Gwoli ścisłości: to nie jest tak, że zespół Motorpsycho nabrał rozpędu i rozmachu dopiero wtedy, gdy do dwóch Norwegów  Hansa Magnusa Ryana (głównie gitara solowa i klawisze) oraz Benta Sæthera (śpiew, bas i kilka innych instrumentów)  dołączył szwedzki perkusista Tomas Järmyr. Grupa już wcześniej wykazywała się nadzwyczajną pracowitością. Ale nie da się ukryć, że po zmianie składu rozkręciła się jeszcze bardziej. Po wyśmienitej tak zwanej trylogii Gullvåga (od nazwiska autora obrazów, jakie uświetniły okładki), na którą złożyły się krążki The Tower (2017), The Crucible (2019) i The All is One (2020), zespół nie zrobił sobie  jak wielu się spodziewało  dłuższego odpoczynku, lecz niemal z biegu nagrał jedną z najlepszych w swej przebogatej dyskografii płyt  Kingdom of Oblivion (2021). Ucieszywszy nią fanów, muzycy zamiast udać się na urlop, po paru miesiącach ponownie weszli do studia, choć tym razem na upublicznienie owocu ich pracy kazali czekać przez rok.
Album zatytułowany Ancient Astronauts powstał w czasie kolejnego lockdownu. Nagrany został (przynajmniej jeśli chodzi o ścieżki instrumentalne) w ciągu zaledwie pięciu dni  pomiędzy 9 a 13 sierpnia ubiegłego roku  w studiu Amper Tone w Oslo. W sesji wziął udział tylko podstawowy skład Motorpsycho, co oznacza, że z powodu ograniczeń w podróżowaniu nie mógł przybyć do stolicy Norwegii szwedzki gitarzysta Reine Fiske, którego można było usłyszeć na kilku wcześniejszych albumach tria (między innymi Behind the Sun i The Motorpnakotic Fragments, ale również The All is One i Kingdom of Oblivion). We wrześniu i październiku natomiast, już w innym miejscu (studiu Cheese Factory Kommun), Bent, Hans Magnus i Tomas dograli wokale. A potem odłożyli gotowy już materiał na półkę na prawie rok. Do sprzedaży trafił on bowiem tradycyjnie za sprawą Rune Grammofon  dopiero 19 sierpnia tego roku. 
[image: ]
W porównaniu z poprzednikami Ancient Astronauts to zaskakująco krótka płyta, w zasadzie przycięta do wymiaru longplayów sprzed czterech dekad. Trafiły na to wydawnictwo zaledwie cztery utwory; całą stronę B, jeśli oczywiście ktoś zdecyduje się na zakup wersji winylowej, zajmuje dwudziestodwuminutowa suita Chariot of the Sun / To Phaeton on the Occasion of Sunrise (Theme from an Imagined Movie), będąca, jak twierdzą znawcy, najdłuższym instrumentalnym numerem w dorobku Motorpsycho. Przyznam, że nie sprawdzałem, wierząc tym sensacyjnym doniesieniom na słowo. Można się tylko zastanawiać, czy teorii tej nie psuje fakt, że pojawia się tam jednak wokaliza. Uznajmy jednak, że byłoby to zwykłe czepialstwo, wszak rzecz nie ma tak naprawdę większego znaczenia. Liczy się, że to po prostu świetny numer. Ale za nim do niego dotrzemy, czekają nas trzy kolejne, które dla niektórych z wielbicieli norwesko-szwedzkiego tria mogą być pewnym zaskoczeniem.
[image: ]
Cała opowieść zaczyna się od niemal siedmiominutowego The Ladder. I nie jest to wcale wesoły wstęp. Moment, w którym Motorpsycho pracowało nad Ancient Astronauts nie nastrajał optymizmem, trudno się więc dziwić, że smutek i niepokój przeniknęły do ich muzyki. Często zmienia się tu forma narracji; zespół płynnie przechodzi od fragmentów nastrojowych (kiedy do głosu dochodzi śpiewający Sæther) do mocno energetycznych (podkreślanych partiami gitary Ryana). Najkrótszy w zestawieniu ambientowo-industrialny, oparty głównie na elektronice The Flower of Awareness jest de facto wstępem do rozbudowanego Mona Lisa / Azrael. Przyznam, że to właśnie ten utwór zrobił na mnie największe wrażenie, również z tego powodu, że za jego sprawą trio wkracza na zupełnie nowe dla siebie terytorium. Otwarcie brzmi, jakbyśmy mieli do czynienia z kompozycją klasyczną (w znaczeniu muzyki poważnej), w czym dodatkowo utwierdzają słuchacza dobiegające z głośników dźwięki skrzypiec, na których gra Hans Magnus. 
[image: ]
Po tak nietypowej introdukcji Skandynawowie serwują, kojarzący się z latami 70. XX wieku, fragment stricte rockowo-symfoniczny, by dojść do momentu, w którym Mona Lisa / Azrael w warstwie melodycznej zaczyna przypominać Epitaph King Crimson. Grubo, prawda? A to dopiero początek. Dalej także nie brakuje atrakcji: od powłóczystych smyczków i majestatycznej gitary, aż po elektroniczne pogłosy, które zresztą wieńczą całość. Kiedy już otrząśnięcie się po tych sensacyjnych niespodziankach, weźcie głęboki oddech, ponieważ teraz czeka Was podróż najdłuższa, czyli wspomniany już wcześniej soundtrack do wyimaginowanego filmu pod postacią Chariot of the Sun / To Phaeton on the Occasion of Sunrise (Theme from an Imagined Movie). To suita skomponowana według podstawowych zasad gatunku. Najpierw mamy więc kilkuminutowe nastrojowe wprowadzenie (z subtelnymi syntezatorami i gitarą akustyczną oraz eteryczną wokalizą), następnie część dynamiczniejszą (z nałożonymi na siebie partiami gitar) przechodzącą w pełen smaczków psychodeliczny trans, wreszcie zakończoną powrotem do idyllicznego punktu wyjścia. Co najważniejsze: w każdej minucie tego numeru słychać przede wszystkim ogromną radość wspólnego grania. I to jest chyba  od wielu już lat  główny komponent sukcesu artystycznego Motorpsycho. I gwarant tego, że kolejne płyty tria będą równie udane (a niektóre pewnie i lepsze), jak Ancient Astronauts.
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  Tu miejsce na labirynt:Z Hawkwind można odejść, ale nigdy porzucić

  Sebastian Chosiński

  Lords of Form Flying Chromium Society
  

  
  Choć zanim w 2008 roku brytyjski basista i klawiszowiec Niall Hone trafił do składu Hawkwind miał już zaliczone prawie dwie dekady aktywności w branży muzycznej, to jednak nie da się ukryć, że nauka u boku Dave Brocka była dla niego czymś w rodzaju studiów wyższych. Przed rokiem postanowił rozstać się ze swoim mentorem (czy na stałe, to inna sprawa) i założyć własny zespół, Lords of Form, który w lutym tego roku zadebiutował albumem Flying Chromium Society.
Ekstrakt: 60%
[image: Flying Chromium Society]
Choć liderujący formacji Hawkwind Dave Brock jest już po osiemdziesiątce, wciąż przejawia nadzwyczajną, jak na ten wiek, aktywność artystyczną. Podobnie rzecz ma się z innymi (oczywiście żyjącymi) muzykami, którzy kiedykolwiek przewinęli się przez ten zespół. Jednym z nim jest, urodzony w 1970 roku (a więc od Brocka młodszy o pokolenie), brytyjski multiinstrumentalista Niall Hone, który profesjonalną karierę zaczynał na przełomie lat 80. i 90. ubiegłego wieku w psychodelicznej grupie Mandragora. Potem udzielał się jeszcze między innymi w Tribe of Cro i Cherokee Mist, by w 2008 roku po raz pierwszy pojawić się w składzie Hawkwind (jako basista i niekiedy klawiszowiec), w którym  z dwuletnią przerwą w latach 2016-2018  grał aż do 2021 roku. W tym czasie wziął udział w nagraniu pięciu albumów studyjnych (Blood of the Earth, 2010; Onward, 2012; The Machine Stops, 2016; Road to Utopia, 2018; All Aboard the Skylark, 2019) oraz dwóch koncertowych (Space Ritual Live, 2014; Hawkwind 50 Live, 2020). 
Można chyba zatem uznać, że odebrał od Davea Brocka naprawdę dobrą lekcję. Nic zatem dziwnego, że kiedy zdecydował się pójść na swoje, postanowił podążyć przetartym w Hawkwind szlakiem. Odchodząc (po raz drugi) z legendarnego zespołu, założył własny  Lords of Form. Choć może na razie jest to jeszcze stwierdzenie trochę na wyrost. Czy trio naprawdę okaże się zespołem, a nie tylko solowym projektem Honea, do udziału w którym zaprosił innych muzyków  okaże się w przyszłości. Kim są ci muzycy? To wokalista i gitarzysta Ross Fuller oraz perkusista Jamie Gillett. Większe doświadczenie w branży ma ten drugi, który przewinął się już między innymi przez stonerowo-doomowy Caravan of Whores (Road to Kurti, 2012) czy eksperymentalno-awangardowy Stranger By Starlight (Chalk White Nights, 2013). Poza tym w nagraniu wydanego własnym sumptem krążka Flying Chromium Society udzielali się jeszcze gościnnie dwaj wokaliści: Broxy Fenton (w utworach Its Revolution Time  i Little Victories) oraz Neils Harelpin (The Electric White Highway).
Na pierwszej płycie Lords of Form wszystko nawiązuje do klimatu Hawkwind: począwszy od fantazyjnej, psychodelicznej okładki, aż po spacerockową muzykę, której autorem w stu procentach jest Niall Hone. Można to wydawnictwo postrzegać jako concept-album podzielony na dziesięć rozdziałów (w tym trzy instrumentalne), którym w większości ton nadają syntezatory i elektronika. Chociaż nie brakuje też utworów stricte rockowych, które świetnie odnalazły się w repertuarze grupy-matki. Zresztą kto wie, czy Hone za czas jakiś nie stanie ponownie u boku Brocka i nie będzie niektórych ze swoich kompozycji wykonywał na koncertach Hawkwind. Mimo że w tej chwili jest to jedynie gdybanie, to jednak taka ewentualność wydaje się całkiem realna. Syntezatorowe brzmienie dominuje już od pierwszych sekund otwierającego album instrumentalnego Your Last Call. I są to brzmienia bardzo przejmujące, z miejsca sugerujące, że nie będziemy mieć do czynienia z radosnym spacerockowym łojeniem. Łojenia oczywiście również nie zabraknie, lecz trudno je określić mianem radosnego.
[image: ]
Co udowadnia już drugi w kolejności, zaśpiewany przez Broxyego Fentona, Its Revolution Time. Właśnie, czy tylko zaśpiewany? Bo kiedy wokalista dochodzi do refrenu, jego głos przechodzi w wywołujący ciarki na plecach przejmujący krzyk. To zresztą intrygujące, ale wsłuchując się we wczesne albumy Hawkwind, nietrudno dostrzec w nich rozwiązania melodyczne i rytmiczne, jakie po latach zainspirowały punkowców. To samo można by powiedzieć o Its Revolution Time, w którym spaceowo-psychodeliczna (zahaczająca o heavy metal) treść miesza się z punkową formą. Żebyśmy dobrze się zrozumieli: nic w tym złego! Następujący po tym rozemocjonowanym do granic wytrzymałości wyznaniu niezgody na obecny kształt świata Low Orbit to kojący nerwy syntezatorowo-kosmiczny przerywnik, po którym pojawia się chyba najlepszy numer na płycie. A Winters Bride ujmuje przede wszystkim swoim rozmachem i majestatycznością symfonicznego progresu, chociaż nie brakuje w nim także fragmentów bardziej stonowanych, nastrojowych, wręcz świątecznych (stąd chyba ta zima w tytule).
[image: ]
Tytuł piątego na liście Tribes Collide również do czegoś zobowiązuje. Trudno sobie wyobrazić, aby pod takim szyldem kryła się na przykład pościelowa ballada. Nic z tych rzeczy! Jest energetycznie, ale i melodyjnie. Gdyby się uprzeć, można by ten właśnie utwór wybrać na singiel promujący wydawnictwo Honea. W najdłuższym, ponad siedmiominutowym Little Victories ponownie wokalnie udziela się Fenton i ponownie nie brakuje w tej kompozycji punkowej zadziorności i płynnego przechodzenia od szeptanej melodeklamacji do krzyku. A do tego dodajcie jeszcze mnóstwo smaczków syntezatorowych i pulsujący elektroniczny rytm (zaprogramowany, inaczej zresztą być nie mogło, przez Nialla). Małą niespodziankę niesie też ze sobą Anomalies. Tą  nomen omen  anomalią okazuje się wątek jaskrawie nawiązujący do dokonań mistrzów rockowej elektroniki spod znaku szkoły berlińskiej, czyli Tangerine Dream bądź zmarłego niedawno Klausa Schulzego. 
[image: ]
Drugim siedmiominutowym numerem na płycie jest tytułowy Flying Chromium Society. Można go chyba uznać za instrumentalny, chociaż pojawia się w nim elektronicznie przetworzony głos. Aczkolwiek nie pełni on roli przekazującej konkretną treść (a przynajmniej nie da się jej zrozumieć). Przez dłuższy czas muzyka płynie leniwie, co Ross Fuller wykorzystuje do wplecenia do swojej gitarowej narracji motywów bluesowych. Z kolei w This Dying World (przyznacie, że trudno uznać Nialla Honea za człowieka przepełnionego optymizmem!) nie brakuje zagrywek doommetalowych, choć im bliżej końca, tym bardziej przebija  po raz kolejny  punkowa estetyka (sic!). Zwieńczeniem debiutanckiego albumu Lords of Form jest The Electric White Highway, do zaśpiewania którego lider projektu zaprosił Neilsa Harelpina. Który zresztą w tej hawkwindowej kompozycji sprawdził się doskonale. Mamy tu typowo spaceową ornamentykę, czyli kosmicznie świszczące syntezatory i rozpędzoną sekcję rytmiczną. Naprawdę, wsłuchując się w kilka utworów na Flying Chromium Society, bądźcie pewni, że nie postawiłbym nawet jednego dolara u bukmacherów, gdyby dawali możliwość obstawiania, że Hone już nigdy nie pojawi się w składzie Hawkwind (lub któregoś z jego klonów).


  
  
  
  
  Magazyn Esensja - Magazyn Esensja nr 7 (CCXIX) wrzesień 2022
  




  
  

  Tu miejsce na labirynt:Gwiezdne dziecko po osiemdziesiątce

  Sebastian Chosiński

  Nik Turner, The Trance Dimensionals Synchronicity
  

  
  Muzycy, którzy w ciągu ostatnich ponad pięciu dekad przewinęli się przez Hawkwind, nie zapominają, ile zawdzięczają tej formacji. Odszedłszy z niej, wciąż krążą na jej orbicie, nagrywając płyty  jedne lepsze, inne słabsze  nawiązujące do stylistyki psychodelicznego space-rocka. Nie tak dawno zrobił to po raz kolejny Nik Turner, który z pomocą tria The Trance Dimensionals wydał album Synchronicity. Nie znając go, wyrządzacie sobie wielką krzywdę!
Ekstrakt: 80%
[image: Synchronicity]
Jest praktycznie nie do zdarcia! Ma osiemdziesiątkę na karku, a wciąż nagrywa i koncertuje. Co, biorąc pod uwagę jego wcześniejszy tryb życia (zwłaszcza w latach 70. ubiegłego wieku), należy uznać za biologiczny fenomen. Wokalista i saksofonista Nik Turner był niegdyś podporą legendarnego Hawkwind (w którym grał w latach 1969-1976 oraz 1982-1984), dzisiaj natomiast regularnie publikuje zarejestrowane z różnymi wykonawcami nowe albumy studyjne (The Final Frontier, 2019; Interstellar Energy, 2020). Angażuje się jednak również w działalność projektów tworzonych przez byłych muzyków Hawkwind, takich jak Hawklords (Alive in Concert, 2020) czy Hawkestrel (The Future is Us, 2019; Pioneers of Space, 2020; SpaceXmas, 2020). A przecież dla wielu z nas mógłby być dziadkiem.
Przed sześcioma laty Turner spotkał na swojej artystycznej drodze klawiszowca Stevea Hillmana. W Polsce to muzyk praktycznie nieznany, ale w Wielkiej Brytanii uchodzący za pioniera rocka elektronicznego spod znaku Berlin-School. Panowie wymienili się poglądami i szybko doszli do wniosku, że mogliby skonkretyzować swoje porozumienie pod postacią muzyki. W tym celu Hillman powołał do życia zupełnie nową grupę  The Trance Dimensionals  do udziału w której zaprosił basistę Rob(ert)a Andrewsa (przez znajomych nazywanego Clogiem) oraz perkusistę Daia Reesa. Obu znał już wcześniej doskonale; grał bowiem z nimi w progresywnych zespołach Ra (Wake, 2007; Ra Rising, 2009) oraz będącym jego kontynuacją Ra Rising (Seize the Day, 2014; Race Against Time, 2022). Pierwszy wspólny występ Turnera i The Trance Dimensionals odbył się w czerwcu 2019 roku na Sonic Rock Festival w brytyjskim Worcestershire. Oprócz dobrze już znanych utworów z wcześniejszego dorobku Nika publika mogła wówczas usłyszeć zupełnie nowe, skomponowane przez Stevea.
Po serii koncertów przyszła w końcu pora na nagranie płyty. Tradycyjnie nie zabrakło w studiu gości specjalnych, wśród których  oprócz żon Stevea, Lindy Hillman, i Daia, Eleanor Rees  znaleźli się także dwaj muzycy związani przed laty z Hawkwind: śpiewający Jonathan Hulme (posługujący się również nazwiskiem Darbyshire i pseudonimem Mr. Dibs) oraz grający na basie Dave Anderson. Steve z kolei doprosił jeszcze na ucztę swojego kompana z Ra i Ra Rising, wokalistę Richard Benjamin. Co na pewno zasługuje na pochwałę? Że muzycy postanowili nie odgrzewać starych dań, a zaserwować premierowe. Wszystkie  no dobra, wszystkie poza jednym  wyszły spod kompozytorskiej ręki Hillmana. Tym wyjątkiem jest umieszczona na finał, a więc można ją potraktować jako smakowity deser, nowa (i zupełnie odmienna od oryginału) wersja klasyka Hawkwind Children of the Sun (z wydanego w 1971 roku longplaya In Search of Space). Warto na nią czekać. Tym bardziej że czekanie wcale nie będzie się dłużyć, bo poprzedzające ją numery to także prawdziwa gratka dla wielbicieli psychodelicznego space-rocka.
[image: ]
Gdyby na okładce albumu, obok nazwiska Nika Turnera, pojawiła się  zamiast The Trance Dimensionals  nazwa Hawkwind, Hawklords, Hawkestrel czy jakakolwiek inna z przedrostkiem Hawk- (a trochę ich jeszcze było), nie byłoby to żadne nadużycie ani próba ordynarnego podpięcia się pod legendę. Porównanie wydanego pod koniec maja tego roku przez włoską (z siedzibą w Genui) wytwórnię Black Widow Records albumu Synchronicity z najnowszą produkcją macierzystej przed laty formacji Nika, czyli krążkiem Somnia (2021), wypada bowiem zdecydowanie na korzyść tej pierwszej. Więcej na niej świeżości, radości grania, różnorodności i zapadających w pamięć melodii. A wspomniany już Children of the Sun to perełka wieńcząca dzieło, po wysłuchaniu której nieobce będą Wam marzenia, by kiedyś Turner i Hillman wydali cały longplay z równie kreatywnymi i gustownymi przeróbkami najsłynniejszych utworów Hawkwind. A przynajmniej tych, których (współ)twórcą był Turner.
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Album zaczyna się od bardzo mocnego akcentu: ponad sześciominutowy Destination Void  patetyczny i pełen niepokojących brzmień syntezatorowych  to oczywiste nawiązanie do dorobku Hawkwind. Mamy w nim wszystkie podstawowe elementy składowe stylu tej formacji: rozpędzona hardrockowa sekcja rytmiczna, motoryczna gitara, zamglony (prościej byłoby chyba stwierdzić: psychodeliczny) śpiew (obok recytacji Nika) i dialog saksofonu z gitarą. Czego chcieć więcej? The Enchantress, choć przydano mu formę balladową, też skrzy się wieloma barwami: od subtelnej gitary akustycznej i żeńskiej melorecytacji, poprzez syntezatory imitujące smyczki i chórek, aż po finałowy popis Stevea Hillmana w formie duetu gitary akustycznej i nadzwyczaj smakowitego Mooga (choć biorąc pod uwagę powłóczystość dźwięków, powinienem raczej napisać: Mooooga). Instrument ten powraca również w energetycznym Taken to the Limit, w którym dodatkowo wokalnie udziela się Mr. Dibs. W dużej mierze za jego sprawą otrzymujemy więc kolejną wariację na temat wczesnych dokonań Hawkwind.
[image: ]
Na wyższy poziom wrażliwości kwartet wznosi się w krótkim, lecz nie pozwalającym zapomnieć o sobie Cloudlands, którego najistotniejszym wyznacznikiem jest przepiękna, poetycka partia fletu (zagrana oczywiście przez Nika). W Thunder Rider Invocation  zgodnie z tytułem  nie brakuje smaczków w postaci dźwięków burzy, wiatru i deszczu, które przydają całej kompozycji nastrój niesamowitości. Dbają też jednak o to sami muzycy: Turner za sprawą podniosłej partii saksofonu, a Hillman  wypełniających tło syntezatorów. Numer ten płynnie przechodzi w Sphinx Dancer (Steve doskonale zdawał sobie sprawę z historycznych zainteresowań Nika, więc postanowił sprezentować mu kilka kompozycji tematycznie nawiązujących do starożytnego Egiptu), w którym niemal sakralne organy mieszają się z eterycznym popisem na flecie, a całość wieńczy orientalny motyw syntezatorów. Mogłoby się wydawać, że w pojawiającym się tuż potem Sekhmet zespół powinien pójść w tym samym kierunku. Nic bardziej mylnego. Ten krótki przerywnik to ukłon w stronę wielbicieli industrialu; pod warunkiem jednak, że nie będzie im przeszkadzał delikatny dźwięk fletu.
Zaśpiewany przez Richarda Benjamina Angel of the Light, wzbogacony brylancikami saksofonowymi i fletowymi, to przepiękna ballada, o której uroku decydują dodatkowo eteryczne syntezatory i klimatyczna solówka gitarowa. Z kolei w najdłuższym w całym zestawie Night of the Jewelled Eye dają o sobie znać kosmiczne inklinacje lidera, charakterystyczne w zasadzie dla całej twórczości Hawkwind. Ileż tu smaczków! Są i smyczki (oczywiście generowane elektronicznie), i grające unisono saksofon z syntezatorem, i subtelna partia gitary. A wszystkie te dźwięki lewitują gdzieś w próżni kosmicznej. Na Ziemię muzycy ściągają nas za sprawą Abode of the Blessed. Aczkolwiek dbają o to, aby lądowanie okazało się miękkie. Ba! nawet leciutko jazzujące (vide organy). Wisienką na torcie jest wspomniana już wcześniej nowa wersja Children of the Sun  dłuższa o kilka minut od oryginału, fantastycznie i na bogato zaaranżowana, z kapitalnym duetem wokalnym Eleanor Rees i Nika Turnera, wreszcie motoryczną, hawkwindową sekcją rytmiczną, do której dołączył sam Dave Anderson. Podsumowując najkrócej, jak się da: ekscytujące zwieńczenie doskonałej płyty!
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  Mała chmurka nad wielkim gettem

  Sebastian Chosiński

  Bester Quartet, Grażyna Auguścik, Dorota Miśkiewicz, Jerzy Jorgos Skolias Bajgelman. Get to Tango
  

  
  Macie pełne prawo nie kojarzyć postaci Dawida Bajgelmana, chociaż przed wojną był kompozytorem nie mniej znanym niż Henryk Wars, Jerzy Petersburski czy Szymon Kataszek (by pozostać jedynie przy tych pochodzenia żydowskiego). Po 1945 roku popadł w niemal całkowite zapomnienie, co  mam nadzieję  stanie się za czas jakiś przeszłością. Pierwszy krok na drodze ku temu uczyniono, wydając płytę Bajgelman. Get to Tango, którą sygnuje Bester Quartet i jego wyśmienici goście.
Ekstrakt: 90%
[image: Bajgelman. Get to Tango]
Skrzypek Dawid Bajgelman (1888-1944) to jeden z tych przedwojennych twórców polskiej muzyki rozrywkowej, którzy po 1945 roku popadli w niemal całkowite zapomnienie. Mimo że w czasach II Rzeczypospolitej cieszył się dużą popularnością i ogromnym uznaniem. Komponował operetki i muzykę teatralną (w 1920 roku napisał ścieżkę dźwiękową do scenicznej wersji Dybuka Szymona An-skiego  sic!, która następnie z powodzeniem pokazywana była w całej Europie i Stanach Zjednoczonych), grał w orkiestrze symfonicznej i big bandzie jazzowym, zajmował się opracowywaniem żydowskich melodii ludowych; spod jego ręki wyszło też wiele szlagierów wykonywanych w kabaretach i wodewilach przez największe gwiazdy ówczesnej piosenki, między innymi Wierę Gran (w rzeczywistości: Dwojrę Grynberg) i Adama Astona (właściwie: Adolfa Loewinsohna). Bajgelman pochodził zresztą z rodziny o tradycjach artystycznych; muzykami byli jego ojciec i ośmioro rodzeństwa (siedmiu braci i siostra). Jego wspaniale rozwijającą się karierę przerwał wybuch drugiej wojny światowej.
Jako żydowski mieszkaniec Łodzi w 1940 roku trafił do getta (w mieście przemianowanym na Litzmannstadt). Tam stworzył i prowadził orkiestrę symfoniczną, komponował pieśni, w których jak w zwierciadle odbijała się tragiczna rzeczywistość świata zamkniętego za murami (w cudzysłowie, bo czasami był to płot). Latem 1944 roku, kiedy Niemcy przystąpili do likwidacji dzielnicy żydowskiej, został, jak tysiące jego rodaków, wywieziony najpierw do Auschwitz, a następnie do jego filii w Gliwicach, gdzie  w sierpniu lub we wrześniu  został zamordowany przez pijanego strażnika. Po wojnie jego postać i twórczość, choć w sporej części ocalały, popadły w zapomnienie. Tym większe podziękowania należą się Mironowi Zajfertowi, dyrektorowi festiwalu Muzyka Wiary  Muzyka Pokoju, który był pomysłodawcą zorganizowania koncertu poświęconego Bajgelmanowi. Pomysł ten spotkał się z przychylnością łódzkiego Centrum Dialogu im. Marka Edelmana i dyrekcji krakowskiego Festiwalu Kultury Żydowskiego  właśnie te instytucje wsparły wokalistów i instrumentalistów, którzy zdecydowali się wziąć udział w niełatwym przecież, ale na pewno satysfakcjonującym pod każdym względem przedsięwzięciu.
[image: Dawid Bajgelman]
Dawid Bajgelman
Nowe aranżacje pieśni Dawida Bajgelmana opracował akordeonista i kompozytor Jarosław Bester  niegdyś lider słynnego The Cracow Klezmer Band, a obecnie Bester Quartet, który współtworzą jeszcze: skrzypek Dawid Lubowicz, kontrabasista Maciej Adamczak oraz perkusista Ryszard Pałka. Do projektu zaproszono również trzech wybitnych wokalistów z kręgu jazzu, folku i bluesa: Grażynę Auguścik, Dorotę Miśkiewicz oraz Jorgosa Skoliasa (z którym w tym samym roku Bester nagrał doskonały album Rebetiko Poloniko). By wzbogacić brzmienie do składu dokooptowano także wiolonczelistę Krzysztofa Lenczowskiego (przede wszystkim Atom String Quartet) i trębacza Michała Bylicę (gościnnie na płytach progresywnego krakowskiego Millenium). Przygotowany przez nich program miał premierę 29 sierpnia 2018 roku na deskach Teatru Nowego w Łodzi; uczczono w ten sposób kolejną rocznicę likwidacji getta łódzkiego. Dwa lata i cztery miesiące później studyjna wersja Bajgelman. Get to Tango ukazała się w formie płytowej za sprawą Państwowego Wydawnictwa Muzycznego (w absolutnie niezwykłej serii Revisions).
[image: Dawid Bajgelman]
Dawid Bajgelman
Jarosław Bester wybrał dziesięć kompozycji z bogatego dorobku Dawida Bajgelmana. Są wśród nich zarówno ekstatyczne tanga, jak i ballady dla dzieci, pieśni powstałe przed 1939 rokiem, ale też stworzone podczas pobytu w getcie. Jak więc można się domyślać, bardzo różna jest ich tematyka. Większość zaśpiewana jest w jidysz, część z dodanym tłumaczeniem na język polski; natomiast największy w tym zestawie przebój, czyli Grzech (zachowany na płytach szelakowych wytwórni Syrena), ma tekst w całości polski. Instrumentem dominującym są akordeon i skrzypce, te ostatnie wspierane przez wiolonczelę; nie da się jednak nie zwrócić uwagi na  zazwyczaj subtelne i eteryczne  dźwięki trąbki, która przydaje tym utworom charakter jazzowy. Mimo tej stylistycznej rozpiętości, program Bajgelman. Get to Tango układa się w jednorodną całość, w czym największa jest zasługa aranży Bestera. Oczywiście poza samym Bajgelmanem, który bardzo chętnie nadawał swoim kompozycjom arcypopularną w okresie międzywojennym formułę tanga (w stylu Argentyńczyka Carlosa Gardela).
Płytę otwiera jedyny w całym zestawie numer instrumentalny  Der weg cum glik [Droga do szczęścia]  melodyjne i rzewne, ale jednocześnie nadzwyczaj urokliwe, oparte na duecie skrzypcowo-akordeonowym tango, które pamięta jeszcze beztroskie czasy przedwojnia. I zapewne dlatego tak bardzo kontrastuje z powstałym już w getcie (i ponoć od razu po pierwszych wykonaniach zakazanym przez Chaima Mordechaja Rumkowskiego) Nit kajn rożinkes [Nie ma już rodzynek]. To tu po raz pierwszy pojawia się smutna partia trąbki Bylicy, którą w kolejnej części rozwija na skrzypcach Lubowicz. Śpiewająca tę pieśń Dorota Miśkiewicz robi to z wielkim wyczuciem, w sposób z miejsca chwytający za serce. To samo można zresztą powiedzieć o zaśpiewanej przez nią w duecie z Grażyną Auguścik ballado-kołysance Klejner wolkn [Mała chmurko], w której znajduje się miejsce na liryczną wokalizę i jazzową partię kontrabasu, choć w warstwie instrumentalnej najmocniej przykuwa uwagę żydowska melodia ludowa zagrana na skrzypcach.
[image: ]
Wspomniany już wcześniej Grzech to najbardziej znany w latach 30. XX wieku utwór Bajgelmana. W wokalnej interpretacji Auguścik staje się on nastrojową (znów ta trąbka!), ale i skrzącą się wieloma barwami, zmysłową pieśnią o miłości (również fizycznej). Aktualną w każdej epoce i w każdym miejscu na świecie. Tuż po nim na płycie rozbrzmiewa dla odmiany jedna z najbardziej przejmujących kompozycji. Jesienią 1941 roku na terenie getta Niemcy wydzielili tak zwany obóz cygański (Zigeunerlager), w którym zamknęli Romów i Sinti. Panujące tam warunki były jeszcze gorsze niż w dzielnicy żydowskiej, szybko wybuchła epidemia tyfusu, w wyniku czego po zaledwie dwóch miesiącach naziści zdecydowali się zlikwidować obóz, eksterminując zgromadzonych tam więźniów. Im właśnie Bajgelman poświęcił Cygajner lid [Cygańska pieśń], którą z niezwykłym zacięciem i determinacją śpiewa Jorgos Skolias. Zaskakująca jest konstrukcja tego utworu, zawiera on bowiem w sobie niepokojącą część z marszowym rytmem (widomo z czym to się może kojarzyć), na tle którego pojawia się improwizacja wokalna, a zaraz po niej solowe popisy kontrabasisty i trębacza.
Energetyczne, utrzymane w szybkim tempie, mogącym kojarzyć się z narracją rockową Ich ganwe in der nacht [Kradnę nocą] to z kolei pieśń złodziejska (śpiewają ją w duecie Miśkiewicz i Skolias), być może zainspirowana popularnością książek żydowskiego przestępcy Icka Borucha Farbarowicza, który następnie  jako Urke Nachalnik  został poczytnym autorem opartych na własnej biografii kryminałów (vide wznowione także w XXI wieku Życiorys własny przestępcy, Żywe grobowce, Rozpruwacze, W matni). W czasy wojny ponownie przenosi słuchaczy pełna smutku i nostalgii za czasami, kiedy nie było obozów i wszechobecnej dokoła śmierci, ballada Kinder jorn [Dziecięce lata] w wykonaniu Grażyny Auguścik. Po niej natomiast pojawia się pieśń robotnicza  Jidn szmidn [Żydzi kują]. Robotnicza, ale nie polityczna. Raczej oddająca codzienny trud ludzi utrzymujących się z ciężkiej pracy fizycznej. Aż dziw, że Bester podjął decyzję, że zaśpiewa ją Dorota Miśkiewicz.
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Przedostatnim utworem na liście jest dynamiczny Josl-ber [Patriota], w którym obok emocjonalnego śpiewu Skoliasa pojawiają się  wzorem formacji jazzowych  popisy solistów (skrzypka, akordeonisty i trębacza), zwieńczone zawiązaniem duetu Bester / Lubowicz. Na finał lider kwartetu (rozszerzonego w całym projekcie do sekstetu, a jeśli doliczymy również wokalistów  to nawet nonetu) wybrał pieśń wyjątkowo mocno chwytającą za serce. Mach cu di ejgelech [Oczęta swoje zmruż] po raz pierwszy zaśpiewała Ala Diamant (przed wojną sopranistka Żydowskiego Towarzystwa Muzycznego w Łodzi, występująca także w przedstawieniach operowych) na inaugurację działalności otwartego w Ghetto Litzmannstadt Domu Kultury przy ulicy Krawieckiej 3 (być może miało to miejsce 1 marca 1941 roku). Mimo charakteru kołysanki, nie brakuje w tym utworze wewnętrznego nerwu, złości i niezgody na zaistniałą sytuację. Dla większego efektu słyszymy tu wszystkich zaangażowanych w projekt wokalistów (Skolias dodatkowo recytuje fragment tekstu w języku angielskim), którzy w finale tworząc nad podziw zgrany tercet.
Płyta Bajgelman. Get to Tango towarzyszy mi od ponad półtora roku. Długo jednak opierałem się jej recenzowaniu. Z przyczyn, których nie jestem w stanie do końca wyłuszczyć. Może podchodziłem do niej nazbyt emocjonalnie i potrzebowałem większego dystansu. Z drugiej strony byłem przekonany, że kiedyś nadejdzie moment, w którym wezmę ten album Bester Quartet na warsztat i rozłożę go na czynniki pierwsze, ponieważ jest zbyt ważną propozycją kulturalną, by jej nie zauważyć. Nawet tyle miesięcy po premierze.
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  Anioły także tańczą tango

  Sebastian Chosiński

  Bester Quartet Piazzolla Angels
  

  
  Bajgelman. Get to Tango to nie jedyna płyta krakowskiego zespołu Bester Quartet, na której usłyszeć możemy tanga. Niespełna rok później krakowscy artyści wydali bowiem album z własnymi wersjami kompozycji Astora Piazzolli (i Carlosa Gardela)  Piazzolla Angels. Jeśli więc jesteście wielbicielami tej pochodzącej z Argentyny i Urugwaju muzyki, płyta opublikowana przez For Tune powinna stać się dla Was lekturą obowiązkową.
Ekstrakt: 80%
[image: Piazzolla Angels]
Zrealizowany na specjalne zamówienie przez zespół Bester Quartet w 2018 roku projekt poświęcony przedwojennemu żydowskiemu kompozytorowi Dawidowi Bajgelmanowi Bajgelman. Get to Tango zaowocował w przyszłości dwiema kolejnymi płytami lidera tej krakowskiej formacji. Otworzył bowiem akordeoniście Jarosławowi Besterowi drogę do współpracy z wokalistą Jorgosem Skoliasem, czego skutkiem stał się album Rebetiko Poloniko (2019), jak również sprawił, że muzyk ten postanowił wniknąć głębiej w twórczość mistrza bandoneonu, twórcy tak zwanego nuevo tango  Astora Piazzolli (1921-1992). Okazja ku temu nadarzała się zresztą doskonała, ponieważ na 2021 rok przypadała setna rocznica urodzin Argentyńczyka. Chcąc ją uczcić, Bester postanowił dokonać subiektywnego wyboru kilku jego utworów i  po odpowiednim zaaranżowaniu  nagrać je ze swoim Kwartetem.
Sesja nagraniowa, w której tym razem wziął udział sam Bester Quartet, bez pomocy gości, miała miejsce w katowickim studiu MaQ Records w ciągu dwóch lipcowych dni ubiegłego roku (trzynastego i czternastego). Jej efekty wielbiciele grupy poznali natomiast pod koniec października, kiedy to nakładem wytwórni For Tune ukazał się krążek Piazzolla Angels. Lider tradycyjnie zagrał na akordeonie, Dawid Lubowicz na skrzypcach i dodatkowo mandolinie, Maciej Adamczak  na kontrabasie, a Ryszard Pałka  na perkusji i instrumentach perkusyjnych. Na dziesięć zawartych na albumie kompozycji dziewięć pochodziło z repertuaru Piazzolli; wyjątkiem był  dodany w formie bonusu (chociaż nie został w ten opisany)  utwór innego argentyńskiego mistrza tanga Carlosa Gardela (1890-1935). Chodzi o Por una cabeza, chyba  przynajmniej od pierwszej połowy lat 90. ubiegłego wieku  najsłynniejsze tango świata, rozsławione dzięki takim filmom, jak Zapach kobiety (1992), Lista Schindlera (1993) czy Prawdziwe kłamstwa (1994).
Kiedy Gardel zginął w katastrofie lotniczej nad Kolumbią, Piazzolla miał zaledwie czternaście lat. A jednak zdążyli się poznać. Miało to miejsce w 1934 roku w Stanach Zjednoczonych podczas kręcenia muzycznego melodramatu Dzień, w którym mnie pokochasz autorstwa Johna Reinhardta, emigranta z Austrii. Carlos zagrał w nim główną rolę, nastoletni Astor pojawia się natomiast w jednym z epizodów. Los sprawił, że w kolejnych dekadach Piazzolla stał się najsłynniejszym poza Ameryką Południową i rodzinną Argentyną spadkobiercą tradycji muzycznej stworzonej przez Gardela. [image: ]
Choć, w przeciwieństwie do swojego mistrza, bywał za życia poddawany krytyce, a nawet spotykał się z przejawami agresji. Wynikało to z bardzo otwartego podejścia Astora do natury tanga, które starał się łączyć z innymi gatunkami  głównie jazzem i muzyką klasyczną  co nie zawsze podobało się ortodoksom. Cóż, to wiadome, że nikt nie jest prorokiem we własnym kraju.
Od lat 70. XX wieku Piazzolla stał się gwiazdą światowego formatu; niezrównanym mistrzem gry na bandoneonie, który jest rodzajem harmonii. Akordeon, na którym gra Jarosław Bester, można uznać za instrument pokrewny, ale nie tożsamy. Zabierając się za pracę nad albumem Piazzolla Angels, lider Bester Quartet musiał więc przearanżować oryginalne kompozycje. Wykorzystał to także do tego, by  przynajmniej w kilku przypadkach  przydać im jeszcze bardziej jazzowego charakteru. Choć już sam Piazzolla wprowadzał do swoich kompozycji, co wcześniej w tangu było nie do pomyślenia, improwizacje. [image: ]
Dziewięć wybranych przez Bestera utworów pochodzi z różnych okresów twórczości Argentyńczyka, przeważają jednak te z lat 70. i 80.; to wtedy ukazywały się na płytach. Są jednak i takie, które swoją premierę miały dopiero na wydawnictwach pośmiertnych. Cóż, dyskografia Piazzolli to prawdziwy labirynt, po którym swobodnie poruszać mogą się jedynie najwięksi znawcy jego biografii i dokonań artystycznych.
W porównaniu z oryginałami polski zespół przydał tym kompozycjom werwy, skoczności, niekiedy jazzowej zadziorności. Wiele utworów opartych jest na popisach solowych bądź duetach akordeonisty i skrzypka, czasami dochodzi jeszcze mandolina, chociaż w porównaniu ze skrzypcami jest mimo wszystko dla Lubowicza instrumentem drugiego wyboru. Tango argentyńskie kojarzy nam się przede wszystkim z muzyką liryczno-nostalgiczną, ale i ona nierzadko skrzyła się emocjami, otwierając tym samym możliwość płynnego przechodzenia do fragmentów żywiołowych, bardzo rytmicznych. [image: ]
Słychać to wyraźnie także na Piazzolla Angels, gdzie obok kompozycji energetycznych (vide utrzymane w szybkim tempie otwierająca płytę Zita, wypełniony improwizacjami La muerte del ángel, mocno inspirowane jazzem Fracanapa i Las ciudades) pojawiają się rzewne i liryczne (Oblivion, Milonga del ángel, również niestroniący od jazzu Invierno porteño), a niekiedy nawet niepokojące (Resurreción del ángel). Wspólnym mianownikiem dla nich wszystkich są zapadające w pamięć piękne melodie.
A jeśli komuś atrakcji jest mało, to przypominam, że na finał otrzymujemy jeszcze wspaniałe, monumentalne Por una cabeza Carlosa Gardela, który to utwór świat poznał w 1935 roku za sprawą filmu Tango Bar (wyreżyserowanego zresztą przez tego samego Johna Reinhardta). To w nim  utworze, nie filmie  na plan pierwszy wybija się, obok akordeonu, mandolina, której rozbudowana i zagrana z rozmachem solówka jest prawdziwą wisienką na torcie. 
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  Tu miejsce na labirynt:Ślepy egocentryk usłyszał głosy

  Sebastian Chosiński

  Kalle Wallner Voices
  

  
  Znacie go przede wszystkim jako lidera RPWL i Blind Ego, które to zespoły cieszą się w naszym kraju sporą popularnością. I chociaż nagrał już z nimi w sumie kilkanaście płyt studyjnych (z koncertowymi byłoby ich grubo ponad dwadzieścia), uznał, że to za mało. Pod koniec lutego tego roku Kalle Wallner zdecydował się więc wydać pierwszy album pod własnym nazwiskiem. I była to najlepsza decyzja, jaką mógł podjąć. Voices okazał się bowiem dziełem doskonałym!
Ekstrakt: 80%
[image: Voices]
Nie będę ukrywał, że nigdy nie byłem szczególnym admiratorem dokonań niemieckiej formacji RPWL, która zaczynała karierę jako cover band Pink Floyd i długo nie mogła wyzwolić się z tego zauroczenia. Muzyka grupy z podmonachijskiego Freising długo raziła wtórnością i  zamiast progresywności  regresywnością. Tym większym i miłym zaskoczeniem okazał się dla mnie pierwszy solowy album sygnowany nazwiskiem gitarzysty RPWL  Karlheinza (czy też prościej Kallego) Wallnera  Voices. To pięćdziesięciominutowa porcja kapitalnego nowoczesnego neoprogresu w stylu norweskiego kwintetu Soup. W sam raz na nadchodzące wielkimi krokami jesienne wieczory. Choć, gwoli ścisłości, krążkiem tym możemy raczyć się już od końca lutego tego roku. Mogło jednak zdarzyć się tak, że w ferworze wydarzeń związanych z agresją rosyjską na Ukrainę  jego wydanie mogło akurat umknąć uwadze wielbicieli rocka progresywnego.
Kim jest Kalle Wallner? Urodził się w 1972 roku we wspomnianym już Freising. Swój pierwszy zespół nazwany Violet District założył, będąc jeszcze szesnastoletnim uczniem szkoły średniej. Działał on przez prawie dekadę, pozostawiając po sobie tylko jedną płytą  Terminal Breath (1992)  po czym przepoczwarzył się w RPWL. Jak się okazało, była to decyzja ze wszech miar słuszna, zwłaszcza że kilka lat później, stopniowo odchodząc od grania własnych wersji kompozycji Rogera Watersa czy Davida Gilmoura, niemiecka formacja zaczęła zdobywać  również w Polsce  coraz większą popularność. Nie licząc kilku albumów koncertowych i składanek, do tej pory pod tym szyldem Wallner opublikował osiem pełnowymiarowych materiałów studyjnych: God Has Failed (2002), Trying to Kiss the Sun (2002), Stock (2003), World Through My Eyes (2005), The RPWL Experience (2008), Beyond Man and Time (2012), Wanted (2014) oraz Tales from Outer Space (2019).
[image: ]
Sporo, prawda? Ale Kallemu to nie wystarczyło i w 2005 roku powołał do życia nowy projekt  Blind Ego, z którym do tej pory wydał (znów nie licząc płyt nagranych live) cztery studyjne longplaye: Mirror (2007), Numb (2009), Liquid (2016) oraz Preaching to the Choir (2020). Publikacja Voices otwiera więc kolejny rozdział w jego bogatej karierze artystycznej. Do nagrania tej płyty Wallner, który zagrał na gitarach (solowej, rytmicznej, basowej, akustycznej), instrumentach klawiszowych i zajął się programowaniem komputera, zaprosił przede wszystkim dwóch muzyków: Yogiego (czyli Jürgena) Langa  klawiszowca RPWL oraz perkusistę Marco Minnemana, najbardziej znanego z występów w The Aristocrats i triu współtworzonym przez Tonyego Levina i Jordana Rudessa. Gośćmi specjalnymi byli natomiast wokalista Subsignal Arno Menses (śpiewający we Three) oraz ukrywająca się pod pseudonimem Tanyc żona Kallego, Carmen Tannich Wallner, która użyczyła swego głosu w Six.
[image: ]
Dla kogo jest ta płyta? Dla każdego wielbiciela rocka progresywnego, który wychowany został na Marillion ze Steveem Hogarthem (i zespołach nawiązujących do stylistyki Brave), ale również dla tych, którzy nie stronią od klasyki w stylu Genesis. Aczkolwiek byłoby dobrze, gdyby słuchający nie miał także uczulenia na ambient i współczesną muzykę elektroniczną. Jeśli jednak tego typu wtręty pojawiają się na Voices, to pełnią przede wszystkim funkcję smaczków brzmieniowych. Dominują natomiast nad wszystkimi innymi instrumentami gitary i klawisze. Wallner decydując się na realizację  z jednym tylko wyjątkiem  albumu instrumentalnego (w przypadku Six wokaliza Tanyc pełni rolę służebną), otworzył szeroko furtkę do popisów gitarowych. I trzeba przyznać, że była to najlepsza decyzja, jaką mógł podjąć. O czym dobitnie przekonuje już otwierający cały krążek One (nie ma co ukrywać, w kwestii tytułów Kalle się specjalnie nie wysilił)  motoryczna kompozycja zagrana z iście progresywnym rozmachem, w której na plan pierwszy najpierw wybija się gitara Wallnera, a następnie keyboardy Langa. I tak do końca na przemian.
W Two daje o sobie z kolei znać Marco Minneman, który już wcześniej niejednokrotnie udowodnił, że jest wielkim perkusistą. Jak mało który bębniarz, potrafi grać zarówno mocarnie, jak i subtelnie jednocześnie. Wydaje Wam się takie założenie wewnętrznie sprzecznie  to wsłuchajcie się w tę kompozycję, w której trio bardzo płynnie przechodzi od rockowej dynamiki do nostalgii. Nośnikiem tej pierwszej jest przede wszystkim gitara, drugiej  klawisze, a bębny usłużnie wspierają oba te instrumenty, przydając całości należytego rozmachu. W jedynej piosence na płycie, czyli we Three, śpiew Mensesa z miejsca przywodzi na myśl Hogartha; dzięki temu też cały utwór utrzymany jest w klimacie Marillion  z kolejną znakomitą solówką Kallego Wallnera, jakiej nie powstydziłby się Steve Rothery. Dla odmiany w Four w pierwszych sekundach rozbrzmiewa elektronika, która zresztą klamrą spina całość również w zakończeniu. Środek jest jednak jak najbardziej progresywny, tyle że tym razem w wydaniu poetycko-lirycznym, choć w końcówce nie brakuje także czysto rockowej partii gitary.
[image: ]
Five, chociaż najkrótsze w całym zestawie, jest mocno zróżnicowane: po motorycznym wstępie ze zmiękczającymi nieco brzmienie keyboardami dochodzimy do stonowanej części środkowej, w której Wallner leniwie snuje swoją opowieść na gitarze, by dotrzeć do nadzwyczaj melodyjnego i zapadającego w pamięć zakończenia. Six, w którym wokalnie udziela się Tanyc, to najdelikatniejszy rozdział tej historii, miejscami wręcz pościelowy, co jednak nie powinno być zaskoczeniem dla nikogo, kto miał okazję wysłuchać solowego krążka pani Wallner. By nie zniechęcać Was całkowicie, dodam uczciwie, że w utworze tym nie brakuje również ostrzejszych fragmentów, choć na pewno  w porównaniu ze wszystkimi wcześniejszymi kompozycjami  są one tutaj w mniejszości. Całość zamyka numer najdłuższy, ponad jedenastominutowy Seven. Out. Ileż jest w nim dźwiękowych atrakcji! Obok pulsujących klawiszy i elektroniki  majestatyczna gitara, obok momentów subtelnych  zadziorne i energetyczne. Każdy fan progresu znajdzie to coś dla siebie. Jak i na całym Voices, który  nie mam co do tego najmniejszych wątpliwości  jest najlepszym krążkiem, w powstaniu którego miał udział Kalle Wallner.
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  Pink Floyd w XXI wieku:Najwcześniejsze z wczesnych

  Piotr Pi Gołębiewski

  
  

  
  W XXI wieku zespół Pink Floyd praktycznie przestał istnieć. Panowie jeśli już nagrywali, to raczej na swój rachunek, a o koncertach mowy być nie mogło. Niemniej fani niemal co roku są uszczęśliwiani kolejnymi albumami sygnowanymi nazwą zespołu. Na przykład opublikowanym osobno fragmentem boksu The Early Years 1965-1972 pod tytułem 19651967: Cambridge St/ation z 2017 roku.
[image: 19651967: Cambridge St/ation]
W zeszłym tygodniu mówiliśmy o tym, że w roku 2016 ukazał się Złoty Graal fanów Pink Floyd, a mianowicie obszerny box The Early Years 1965-1972, zawierający rzadkie i niepublikowane dotąd nagrania studyjne i koncertowe zespołu z początkowego okresu działalności. Niestety ze względu na swoją cenę, oscylującą w okolicach dwóch tysięcy złotych nie każdy mógł sobie na niego pozwolić. W tym niżej podpisany. Na pocieszenie otrzymaliśmy składankę, stanowiącą wybór utworów z boksu The Early Years 19671972: Cre/ation. Pozostawiała ona jednak słuchacza ze sporym uczuciem niedosytu. Szczęśliwie wydawca wpadł na pomysł, by wielopłytowe wydawnictwo podzielić na części. W ten sposób w 2017 roku do sklepów trafił 19651967: Cambridge St/ation, zawierający dwa CD i DVD/Blu-Ray. 
Jesteśmy na samym początku artystycznej drogi Pink Floyd. A nawet jeszcze wcześniej, ponieważ pierwsze sześć utworów zostało nagrane pod szyldem The Tea Set, kiedy to w składzie był jeszcze gitarzysta Bob Klose, a w chórkach śpiewała Juliette Gale, pierwsza żona Ricka Wrighta. Nie są to rzeczy całkiem nieznane, ponieważ w 2015 roku ukazały się na limitowanym EP 1965: Their First Recordings. Teraz po raz pierwszy zostały udostępnione w tradycyjnej dystrybucji. Pokazują zespół z zupełnie innej strony, jako radosną ekipę rhythnbluesową, bez śladu ciągot w stronę psychodeli.
Ta rozpoczęła się wraz z pożegnaniem się z Bobem Kloseem i przemianowaniem na Pink Floyd. Wtedy to na czele składu stanął Syd Barrett i pojawiły się pierwsze sukcesy. Zanim zespołowi udało się nagrać album The Piper at the Gates of Dawn, wypuścił szereg singli, z których największą popularnością cieszyły się Arnold Layne i See Emily Play. Nie zabrakło ich w niniejszym zestawieniu. Trzeciej małej płytce z Apples and Oranges nie szło już tak dobrze. Zestaw uzupełniają nagrania ze stron B, czyli Paintbox i Candy and a Currant Bun. Wszystkie te utwory można było wcześniej znaleźć na różnych składankach, na przykład Masters of Rock z 1974 roku, czy EP 1967: The First Three Singles z 1997 roku.
Nowością nie jest także Matilda Mother z innym tekstem. Utwór ten pojawił się w 2007 roku na rozszerzonej edycji The Piper at the Gates of Dawn. Natomiast obecność Jugband Blues (nawet w nowym miksie) tłumaczę tylko tym, że to ostatnia kompozycja Pink Floyd stworzona przez Syda Barretta umieszczona na regularnym albumie.
Najlepsze zostawiono jednak na koniec. Są to trzy studyjne nagrania mające swoją premierę. Chodzi o instrumentalny, ale dość toporny In the Beechwoods, Scream Thy Last Scream i Vegetable Man. Ta ostatnia piosenka stała się wręcz legendarna. Przez dekady uznawana była za zaginioną. Autor tekstu Syd Barrett opisywał w niej fikcyjną postać Człowieka-Warzywo. Nick Manson twierdził jednak, że opis ten doskonale oddawał stan psychiki uzależnionego od narkotyków i popadającego w coraz większy obłęd twórcy, z którym formacja miała coraz większe problemy.
Druga płyta 19651967: Cambridge St/ation prezentuje się już o wiele lepiej. Przynajmniej dla kolekcjonera nagrań Pink Floyd. Zawiera bowiem w całości materiał premierowy. Jego pierwsza część nosi tytuł Live in Stockholm i stanowi zapis występu z 10 września 1967 w Gyllene Cirken w Sztokholmie. Poza krótką introdukcją otrzymujemy siedem ścieżek, o których można by powiedzieć, że są niezłej jakości, gdyby nie jeden mały szczegół. Otóż wokal jest praktycznie niesłyszalny. Fakt ten przeszkadza najbardziej w Matilda Mother, See Emily Play i bardzo udanej wersji Set the Controls for the Heart of the Sun. W chaotycznym Scream the last Scream i tak to nie robi znaczenia. Szczęśliwie znaczna część materiału to kompozycje instrumentalne, ukazujące odjechane oblicze wczesnych Floydów. Mamy więc obowiązkowy w tamtym czasie Interstellar Overdrive, Unknown Instrumental, na bootlegach błędnie zidentyfikowany jako Reaction in G i rewelacyjną, ponad jedenastominutową wersję Pow R. Toc H.. Choć większości z wymienionych tytułów nigdy nie mieliśmy okazji usłyszeć z oficjalnych wydawnictw nagranych na żywo, to właśnie ten numer stanowi prawdziwą perełkę tego zestawu.
Druga część płyty zatytułowana John Latham sessions to improwizacje zespołu zarejestrowane z myślą o wykorzystaniu ich jako ścieżki dźwiękowej do eksperymentalnego filmu Speak Johna Lathama z 1962 roku. Z niewyjaśnionych bliżej powodów całość podzielono na 9 części, choć w tym wypadku nie można mówić o jakiejkolwiek zamkniętej formie instrumentalnej, w której kolejne motywy przechodziłyby w inne. Jedyne, co mi przychodzi do głowy, to chęć zarobienia na pobraniach większej ilości plików muzycznych. W każdym razie, jeśli chodzi o samą wartość artystyczną przedsięwzięcia, to jest ona skierowana wyłącznie do najzagorzalszych miłośników dźwiękowej kakofonii. Mnie to przerosło, choć niewątpliwie sporo w tym uroku młodzieńczej potrzeby dekonstrukcji skostniałego świata. Niemniej o wiele bardziej polecam zapoznanie się z rozbudowanymi wersjami Interstellar Overdrive i Nicks Boogie z EP London 66-67. Żeby nie było, że się czepiam, to seans Speak jest równie traumatycznym przeżyciem.
Jak zatem widać, zespół i jego pomocnicy solidnie przetrzepali archiwa w poszukiwaniu czegokolwiek, co dałoby się zaprezentować szerszej publiczności. A że momentami są to rzeczy niesłuchalne, to cóż takie były czasy. Fani docenią zwłaszcza drugi krążek 19651967: Cambridge St/ation, ale wątpię by po jednym wysłuchaniu zbyt często gościł w ich odtwarzaczu.
Dla laików: * * / 5
Dla koneserów: * * * * / 5




Tytuł: 19651967: Cambridge St/ation
Wykonawca/ Kompozytor: Pink Floyd
Data wydania: 8 kwietnia 2017
Wydawca:  Warner Music Poland
Nośnik: CD
Gatunek: rock
EAN: 0190295929855
Zobacz w: Kulturowskazie
Utwory
CD1
1)Lucy Leave
2)Double O Bo
3)Remember Me
4)Walk With Me Sydney
5)Butterfly
6)Im A King Bee
7)Arnold Layne
8)See Emily Play
9)Apples And Oranges
10)Candy And A Currant Bun
11)Paintbox
12)Matilda Mother
13)Jugband Blues
14)In The Beechwoods
15)Vegetable Man
16)Scream Thy Last Scream
CD2
1)Introduction
2)Reaction in G
3)Matilda Mother
4)Pow R. Toc H.
5)Scream Thy Last Scream
6)Set The Controls For The Heart of The Sun
7)See Emily Play
8)Interstellar Overdrive
9)John Latham Version 1
10)John Latham Version 2
11)John Latham Version 3
12)John Latham Version 4
13)John Latham Version 5
14)John Latham Version 6
15)John Latham Version 7
16)John Latham Version 8
17)John Latham Version 9
BR1
1)Chapter 24
2)Nicks Boogie
3)Interstellar Overdrive
4)Arnold Layne
5)Pow R. Toc H
6)Astronomy Domine
7)The Scarecrow
8)Jugband Blues
9)Apples And Oranges
10)Instrumental improvisation
11)Instrumental Improvisation
12)See Emily Play
13)The Scarecrow
14)Interstellar Overdrive
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  Non omnis moriar:U boku Terjego na jazzowe salony

  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 nierzadko wymazała ze swoich zasobów. Dzisiaj pierwszy (z trzech) album Terjego Rypdala nagrany w ramach projektu The Chasers.
Ekstrakt: 90%
[image: Chaser]
Druga połowa lat 60. XX wieku i cała następna dekada były dla Terjego Rypdala czasem wyjątkowo wytężonej pracy. Trudno więc dziwić się, że po nagraniu albumu To Be Continued (co miało miejsce w styczniu 1981 roku) postanowił wreszcie trochę odpocząć. Wziął sobie praktycznie trzy lata wolnego  nie od koncertów wprawdzie, lecz od wytężonej pracy w studiu. Wyjątek zrobił dopiero dla amerykańskiego wiolonczelisty Davida Darlinga, z którym w 1984 roku zarejestrował eksperymentalno-freejazzowy materiał na płytę Eos. I chociaż nie był to profil typowy dla monachijskiego ECM Records, Manfred Eicher zdecydował się wydać longplay. Praca nad krążkiem wpłynęła też ożywczo na norweskiego gitarzystę, który krótko potem zdecydował się na powrót w całej okazałości. W tym celu postanowił stworzyć nowy zespół  trio jazzrockowe, które ostatecznie stało się znane pod nazwą The Chasers.
Chociaż w przeszłości Terje współpracował z najwybitniejszymi jazzmanami skandynawskimi i amerykańskimi, teraz sięgnął po muzyków młodych. Nie byli oni co prawda debiutantami, ale w porównaniu z Rypdalem ich dorobek wyglądał nadzwyczaj mizernie. Nie miało to jednak dla niego znaczenia, liczyły się bowiem przede wszystkim umiejętności, a tych nie brakowało ani (kontra)basiście Bjørnowi Kjellemyrowi, ani perkusiście Audunowi Kleivemu. Ten pierwszy miał na koncie współpracę z Knut Riisnæs Quartet (Flukt, 1982) i Jon Eberson Group (Stories, 1985), ten drugi natomiast  z Oslo 13 (Anti-Therapy, 1983) i Aha!! (Keep Nose in Front, 1984). A niebawem ich drogi przecięły się w nowym Triu Ebersona (Stash, 1986), choć wcześniej na jazzowe salony wprowadził ich właśnie Rypdal.
Początkowo Terje nie myślał o stworzeniu zespołu. Szukał po prostu muzyków, którzy pomogliby mu nagrać nowy materiał. W czasie pracy nad Chaser  w maju 1985 roku w studiu Rainbow w Oslo  okazało się jednak, że tak dobrze rozumie się z Kjellemyrem i Kleivem, że postanowili zostać ze sobą na dłużej. W efekcie nagrali jeszcze dwa longplaye: Blue (1987) oraz The Singles Collection (1989). Tytuł tego ostatniego może być mylący, albowiem zawierał on w stu procentach premierowe utwory, a nie składankę singlowych przebojów. Ot, taki żart Rypdala na koniec istnienia The Chasers! Dla zaczynających dopiero profesjonalną karierę artystów kooperacja z legendarnym gitarzystą była jak gwiazdka z nieba. I trzeba przyznać, że wykorzystali ten niespodziewany prezent. W kolejnych dekadach stali się rozpoznawalnymi muzykami i cenionymi akompaniatorami. Być może doszliby do tego samego bez wsparcia Terjego, ale dzięki niemu było im po prostu łatwiej. Wszak nazwisko Rypdala z miejsca otwierało wiele drzwi i było wystarczającą rekomendacją poziomu.
[image: ]
Na Chaser trafiło osiem kompozycji lidera; jedna z nich (Geysir) była jednak zespołową improwizacją. I stylistycznie znacząco odbiegała od pozostałych. Jest to bowiem przede wszystkim album fusion; w niektórych utworach więcej nawet jest rocka niż jazzu. W czym oczywiście nie ma nic złego. Na kolana powala już pierwszy utwór. Prawie dziewięciominutowy Ambiguity to arcydzieło gatunku! Otwiera go energetyczna perkusja Auduna, do którego po kilkudziesięciu sekundach dołącza ze swoją gitarą Terje, a zaraz potem z tła docierają jeszcze dźwięki basu Bjørna. A to dopiero smakowita introdukcja! Znak dany słuchaczom, że jesteśmy tu nowi i dopiero się docieramy. Szybko jednak osiągamy porozumienie i wkraczamy na nowy tor. Sygnał do rozpoczęcia nowego wątku daje Rypdal rockowym wejściem gitary; z kolei Kjellemyr i Kleive odpowiadają za motoryczną pracę sekcji rytmicznej. Solówka gitarowa to popis lidera, który udowadnia tym samym, że kilka lat odpoczynku od nagrywania jazzrockowych płyt nie pozbawiło go ani talentu kompozytorskiego, ani umiejętności technicznych. Ale nie w technice Terjego tkwi źródło sukcesu, lecz w jego rozumieniu muzyki, do które odnosi się i z rozumem, i z sercem.
Once Upon a Time pozwala z kolei słuchaczom na oddech. Melodyjnej i nostalgicznej gitarze towarzyszy ciepłe brzmienie basu i subtelne uderzenia Kleivego w perkusyjne talerze. Z czasem jednak Rypdal rozkręca się, serwując kolejny wirtuozerski popis, któremu jednak ani przez moment nie brakuje poetyckości. Trzeci w kolejności Geysir, o którym już wspominałem, ma na celu głównie przełamanie dotychczasowego schematu. Bjørn sięga tutaj po kontrabas i smyczek, a Audun pozwala sobie na niezwykle gęstą improwizację; na ich tle Terje gra jazzowy motyw, lecz robi to z prawdziwie rockowym zacięciem  w efekcie z każdą kolejną minutą trio nabiera intensywności charakterystycznej dla free jazzu. Nie należy być więc zaskoczonym faktem, że zamykający stronę A longplaya A Closer Look tonuje emocje. Rypdal najpierw wypuszcza na plan pierwszy Kjellemyra, by ten przygotował grunt, na którym on sam buduje następnie nastrojową, powłóczystą partię gitary. To kolejne przepiękne dźwięki, jakie wyczarowuje ze swego instrumentu norweski mistrz.
Po przełożeniu winylowego krążka na stronę B czeka nas małe zaskoczenie pod postacią Ørnen. W tym niezwykle klimatycznym utworze Terje bowiem mruga okiem do słuchacza, wprowadzając za sprawą swojej gitary elementy charakterystyczne najpierw dla country, a potem bluesa. Choć z czasem zmierza coraz konsekwentniej ku klasycznemu fusion. Stricte rockowy rodowód ma natomiast tytułowy Chaser  nie tylko z powodu przesterowanej gitary (i jeszcze jednej wysmakowanej solówki Rypdala), ale również energetycznej sekcji rytmicznej. Najkrótszy w całym zestawie Transition to w zasadzie solowe dziełko Terjego, który oprócz gitary wykorzystuje w nim jeszcze powłóczyste tony syntezatorów, nawiązując tym samym do niektórych swoich utworów z drugiej połowy lat 70. Na finał gitarzysta wybrał natomiast utrzymany w leniwym tempie, ze smaczkami w postaci perkusjonaliów Imagi (Theme). I nie ma co ukrywać, że jest to piękne zakończenie opowieści  subtelne i liryczne, chciałoby się rzec, że światłoczułe. Bez dwóch zdań: The Chasers rewelacyjnie zapoczątkowali swoją działalność!
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  Pink Floyd w XXI wieku:Wczesne kiełkowanie

  Piotr Pi Gołębiewski

  
  

  
  W XXI wieku zespół Pink Floyd praktycznie przestał istnieć. Panowie jeśli już nagrywali, to raczej na swój rachunek, a o koncertach mowy być nie mogło. Niemniej fani niemal co roku są uszczęśliwiani kolejnymi albumami sygnowanymi nazwą zespołu. Na przykład opublikowanym osobno fragmentem boksu The Early Years 1965-1972 pod tytułem 1968: Germin/ation z 2017 roku.
[image: 1968: Germin/Ation]
1968: Germin/ation to druga część obszernego wydawnictwa zbierającego rzadkie i nieznane nagrania Pink Floyd z początku jego kariery. Ponieważ nie każdego stać na szarpnięcie się na blisko dwa tysiące złotych, wydawca zaproponował rozłożenie płatności na raty, wypuszczając The Early Years 1965-1972 po kawałku. Znaleźliśmy się więc w 1968 roku, bardzo trudnym dla zespołu. Syd Barrett odpłynął, pogrążając się w chorobie psychicznej i trzeba było szybko szukać jego zastępcy. Ostatecznie został nim David Gilmour, który na razie nie czuł się jeszcze pewnie w szeregach formacji. Panowie zaś próbowali w dalszym ciągu rozwijać psychodeliczną formułę swojej twórczości, niemniej coraz bardziej zaczęło ciągnąć ich w stronę melodii.
Na 1968: Germin/ation składa się CD i DVD/Blu-Ray. Nas jednak interesuje przede wszystkim nośnik z dźwiękiem. Skupię się więc na nim, choć, szczerze mówiąc, jest mniej interesujący od materiałów wizualnych. Co nie znaczy, że nie znajdziemy tu prawdziwych perełek. 
Zaczynamy więc od singli, które w przeciwieństwie do prezentowanych w zbiorze 19651967: Cambridge St/ation, nie były tak często wznawiane. Co prawda Careful with That Axe, Eugene i Julia Dream trafiły na wciąż powszechnie dostępną składankę Relics, to już It Would Be So Nice można było znaleźć wyłącznie na zapomnianej kompilacji Masters of Rock z 1970 roku i na EP dołączonym do boxu Shine On z 1992 roku. Z Point Me at the Sky jest jeszcze trudniej, ponieważ trafił tylko na ten ostatni. Wymienione piosenki są mniej szalone i bardziej poukładane niż wcześniejsze single, ale wciąż świadczące o tym, że zespół nie wyszedł jeszcze z psychodelicznej niszy.
Frajda dla fanów zaczyna się jednak dopiero później, ponieważ dostajemy całkowite premiery. Są to głównie nagrania na żywo dokonane na potrzeby BBC, ale mamy też dwa wyjątki. Miejscem ich powstania jest Capital Studios w Los Angeles, a pochodzą z 22 sierpnia 1968 roku. Są to kompletnie nieznane kompozycje, które przy większym dopracowaniu spokojnie mogłyby trafić na album A Saucerful of Secrets. Pierwsza z nich zatytułowana po prostu Song 1 to instrumentalny odlot ubarwiony zakręconą, ale zdradzającą cechy własnego stylu, solówką gitarową Davida Gilmoura. Większym zaskoczeniem jest jednak Rogers Boogie, który z boogie nie ma nic wspólnego. To niemalże kościelna pieśń zaintonowana na kilka głosów i hipnotyzujący podkład. Jej dalekie echa można doszukać się w wokalizie wieńczącej utwór A Saucerful of Secrets. Niewątpliwie jest to ciekawostka, głównie ze względu na to, że całkiem nie kojarzy się ze stylem Pink Floyd.
Jeśli chodzi o nagrania dla BBC, to pochodzą z dwóch sesji z 25 czerwca i 2 grudnia 1968 roku. W czasie tej pierwszej zespół zarejestrował cztery utwory, które na płycie są prezentowane wraz z zapowiedziami radiowymi Johna Peela. Co ciekawe dwa z nich posiadają inne tytuły  Careful with That Axe, Eugene stało się Murderotic Woman, zaś A Saucerful of Secrets to The Massed Gadgets of Hercules. Od razu też dodam, że utwór drugi wypadł o wiele ciekawiej, niż Eugene. Ma w sobie mniej zgiełku niż wersja studyjna i, jak zauważył prezenter, czuć w nim moc uduchowienia. Zestaw uzupełniają dość wierna wersja Julia Dream i świetne wykonanie Let There Be More Light, utworu niesłusznie pomijanego w koncertowym repertuarze.
Mniejsze wrażenie robi set grudniowy. Point Me at the Sky i Embryo brzmią poprawnie, ale nie ma w nich magii. O tę miał zadbać dziewięciominutowy Interstellar Overdrive. Niestety z jakiegoś powodu jest słabszej jakości nagrania od pozostałych utworów. Do tego zagrany bez życia i nuty szaleństwa. Może to dlatego, że w składzie nie było wówczas Syda Barretta, a David Gilmour preferował bardziej melodyjne dźwięki? W każdym razie w ramach boksu The Early Years 1965-1972 można znaleźć zdecydowanie lepsze wersje tego utworu.
1968: Germin/ation to solidny zestaw, który powinien poznać każdy fan Pink Floyd. Zwłaszcza taki, który uważa, że album A Saucerful of Secrets jest bardzo niedoceniany. Co najwyżej można żałować, że dysk DVD nie ma swojego odpowiednika na CD. Natomiast nie do końca jestem przekonany, czy osoby nie będące ortodoksyjnymi maniakami zespołu w pełni docenią niezwykłość tych nagrań, które wyrwane z kontekstu sporo tracą ze swojego uroku.
Dla laików: * * * / 5
Dla koneserów: * * * * * / 5




Tytuł: 1968: Germin/Ation
Wykonawca/ Kompozytor: Pink Floyd
Data wydania: 8 kwietnia 2017
Wydawca:  Warner Music Poland
Nośnik: CD+DVD
Gatunek: rock
EAN: 0190295929831
Zobacz w: Kulturowskazie
Utwory
CD1
1)Point Me At The Sky
2)It Would Be So Nice
3)Julia Dream
4)Careful With That Axe, Eugene
5)Song 1
6)Rogers Boogie
7)Murderotic Woman
8)The Massed Gadgets Of Hercules
9)Let There Be More Light
10)Julia Dream
11)Point Me At The Sky
12)Embryo
13)Interstellar Overdrive
DVD1
1)Astronomy Domine
2)The Scarecrow
3)Corporal Clegg
4)Paintbox
5)Set The Controls
6)See Emily Play
7)Bike
8)Apples And Oranges
9)Astronomy Domine
10)Flaming
11)Set The Controls For The Heart Of The Sun
12)Let There Be More Light
13)Paintbox
14)Instrumental improvisation
15)Set The Controls For The Heart Of The Sun
16)It Would Be So Nice
17)Interstellar Overdrive
18)Astronomy Domine
19)Intro then Let There Be More Light
20)Remember A Day
21)Let There Be More Light [A lAffiche Du Monde]
22)Let There Be More Light
23)Flaming
24)Let There Be More Light
25)Point Me At The Sky
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  Non omnis moriar:Subtelny ornament krewnego z prowincji

  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 nierzadko wymazała ze swoich zasobów. Dzisiaj drugi album Terjego Rypdala nagrany w ramach projektu The Chasers.
Ekstrakt: 70%
[image: Blue]
Wydany w połowie lat 80. ubiegłego wieku przez monachijską wytwórnię ECM Records longplay Chaser otworzył nowy rozdział w artystycznej biografii Terjego Rypdala. Zadebiutował nim bowiem nowy zespół norweskiego gitarzysty, który z czasem od tytułu płyty nazwany został The Chasers. Obok Terjego w jego składzie znalazło się dwóch znacznie od niego młodszych i mniej doświadczonych muzyków: (kontra)basista Bjørn Kjellemyr oraz perkusista Audun Kleive. Debiut skandynawskiego tria wypadł na tyle okazale, że Rypdal postanowił ochoczo kontynuować tę przygodę. Więcej nawet! Co mu się nie zdarzyło od projektu o nazwie Min Bul, czyli od piętnastu lat, uznał kolegów za pełnoprawnych członków zespołu. Aczkolwiek na okładce płyty pojawiła się mimo wszystko adnotacja: Terje Rypdal & The Chasers. Cóż, o tym zdecydowały przede wszystkim względy komercyjne.
Materiał na drugi album tria został zarejestrowany dokładnie półtora roku po nagraniu pierwszego, to jest w listopadzie 1986. Miejsce pracy wybrano to samo (Terje przyzwyczajał się i do ludzi, i do miejsc), czyli studio Rainbow w Oslo. Na publikację krążek Blue (co od razu tłumaczy odcień okładki) musiał jednak poczekać do 1987 roku. Wypełniło go osiem kompozycji, spośród których sześć wyszło w stu procentach spod ręki Rypdala, a dwie (Kompet går i Og hva synes vi om det) były dziełem zespołowym, opartym na improwizacjach całego tria. Całość okazała się też o dziewięć minut krótsza od Chaser, a na dodatek zabrakło na Blue utworów pokroju fenomenalnego Ambiguity czy niewiele mu ustępującego Once Upon a Time. Dlatego ogólna ocena tego wydawnictwa musi być niższa. Co oczywiście nie oznacza wcale, że nie zasługuje ono na uwagę. Owszem, zasługuje, chociaż jestem pewien, że poznawszy już cały dorobek The Chasers, to akurat do tego longplaya będziecie mimo wszystko wracać znacznie rzadziej niż na przykład do Chaser.
Album otwiera miniaturowy The Curse. I choć trwa on niespełna dwie minuty, to całkiem nieźle definiuje całą zawartość Blue. To mocno stonowany jazz-rock z powłóczystymi partiami gitar na planie pierwszym i syntezatorami w tle (na tych drugich też zresztą gra Rypdal). Kjellemyr i Kleive dopasowują się zaś do konceptu lidera i grają nie mniej subtelnie niż on sam. Tylko od czasu do czasu pozwalają sobie na odstępstwo od reguły. Jak chociażby we wspomnianym już Kompet går, który zaczyna się od sekcji rytmicznej, w której główną rolę gra klangujący bas. Nieco zaskakująco brzmią również w tym numerze klawisze, którym bliżej jest do ówczesnych standardów synthpopowych niż do klasycznego fusion. Nie oznacza to jednak, że Terje nagle zapragnął pójść drogą wytyczoną przez Eurythmics czy Yazoo, lecz na pewno posłał w ten sposób uśmiech w stronę wielbicieli tych brytyjskich formacji. Pozostając przy tym sobą, o czym dobitnie świadczy kapitalna zadziorna solówka gitarowa.
W trzecim w kolejności I Disremember Quite Well po tych eksperymentach (wiem, to zdecydowanie za mocno powiedziane) nie ma już śladu. Jest za to nadzwyczajna poetyckość i zwiewność podkreślana przez liryczne brzmienie kontrabasu. W drugiej części kompozycji trio zwalnia tempo do granic możliwości, co lider wykorzystuje do wybicia się na plan pierwszy i zagrania kolejnej, mimo swej powłóczystości zaskakująco ostrej i kontrastującej z podkładem rytmicznym, solówki. Nie mniej wyciszony jest zespół w Og hva synes vi om det, w którym na plan pierwszy wybija się improwizacja Kleivego (dochodzą tu również delikatnie potraktowane perkusjonalia). Terje z kolei ogranicza się jedynie do generowania syntezatorowego szumu w dalekim tle. Jest, a jakby go wcale nie było. Trochę jak rodzic, który z bezpiecznej odległości przygląda się temu, jak bawią się (i czy na pewno grzecznie) jego czasami jeszcze niesforne dzieci.
Kolejnym zaskoczeniem dla starych fanów Rypdala może być otwierający stronę B Last Nite. A to za sprawą wygenerowanego syntetycznie rytmu. Jeżeli jednak przejdziemy nad tym do porządku dziennego, szybko przekonamy się, jak piękną gitarową opowieść snuje w tym utworze Norweg. Dla niej warto na tych kilka minut zacisnąć zęby, zwłaszcza że z czasem pojawiają się też na drugim planie coraz bardziej niepokojące brzmienia klawiszy, które odpowiednio budują nastrój. Tytułowy Blue to najbardziej klimatyczny numer w tej części płyty. Mimo że zaczyna się leniwie, z każdą kolejną minutą zyskuje, w czym największa jest zasługa Terjego obudowującego swoją narrację pięknymi ornamentami gitarowymi. Poetyckości nie brakuje też kompozycji zatytułowanej Tanga, której dla wielbicieli innego niż fusion gatunku może wydać się przyjaźniejsza głównie za sprawą ciepłego brzmienia kontrabasu. I jest jeszcze wieńczący całość, oparty na gitarowo-syntezatorowym dialogu (specyficznym o tyle, że oba instrumenty nie zostały w nim równouprawnione) Om bare.
W porównaniu z Chaser drugi album tria przypomina trochę ubogiego krewnego, który przyjechał w odwiedziny do stolicy z prowincji. Wyszykował się jak należy, wyjął z szafy najlepsze rzeczy, wypastował buty, zadbał o modną fryzurę, ale nie ma, niestety, tego wielkomiejskiego sznytu.
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  Non omnis moriar:Singlowe przeboje, których nie było

  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 nierzadko wymazała ze swoich zasobów. Dzisiaj trzeci (i ostatni) album Terjego Rypdala nagrany w ramach projektu The Chasers.
Ekstrakt: 70%
[image: The Singles Collection]
Po kilku miesiącach przyglądania się dokonaniom artystycznym legendarnego gitarzysty jazzrockowego Terjego Rypdala dzisiaj docieramy do kresu tej fascynującej podróży. To nasze ostatnie spotkanie z tym muzykiem. Przynajmniej w cyklu Non Omnis Moriar. Jeśli jednak w najbliższym czasie Norweg wyda płytę z premierowym materiałem (następcę doskonałego krążka Conspiracy sprzed dwóch lat) bądź ujrzy światło dzienne jakiś wcześniej niepublikowany materiał archiwalny  wtedy z dużym prawdopodobieństwem z radością powrócimy do Terjego. Ostatnie dwie edycje tej rubryki poświęcone były albumom nagranym przez Rypdala w ramach projektu, jakiemu nadał szyld The Chasers, a do udziału w którym zaprosił (kontra)basistę Bjørna Kjellemyra i perkusistę Auduna Kleivego. Były to longplaye: Chaser (1985) oraz Blue (1987). Trzeci i ostatni również ukazał się w odstępie dwuletnim. A nosił tytuł The Singles Collection.
I od razu należy podkreślić, że ten tytuł to jedynie dowcip. Na płycie nie zebrano bowiem żadnych przebojów singlowych. Ot, taki figiel nawiązujący do panującej wówczas mody. Żartem nie było natomiast zatrudnienie czwartego muzyka, którym okazał się pianista (i przy okazji kompozytor) Atle Bakken, tutaj ukrywający się po anglosaskim pseudonimem Allan Dangerfield. Ale to Norweg urodzony w 1960 roku w Sandefjord na południu kraju. Od dziecka kształcił się w muzyce klasycznej, grając dzieła Jana Sebastiana Bacha, Wolfganga Amadeusza Mozarta, Edvarda Griega i Ferenca Liszta. Co ciekawe, jego pierwszym nauczycielem był doktor Norbert Bojanowski  emigrant z Polski, znany między innymi jako założyciel (w drugiej połowie lat 50. ubiegłego wieku) trójmiejskiego Modern Jazz Quartet (później przekształconego w Sextet), z którego następnie wyłonił się, choć już bez niego w składzie, legendarny Rhythm and Blues. Na przełomie lat 50. i 60. Bojanowski opuścił kraj; po latach zginął wraz z żoną w wypadku samochodowym.
Kto wie, może właśnie Atle Bakken był jego najzdolniejszym uczniem. W każdym razie profesjonalną karierę zaczął on już jako czternastolatek, grając jazz na organach w stylu Larryego Younga i Jimmyego Smitha. W latach 80. związał się natomiast z formacją Jon Eberson Group, z którą nagrał albumy: Jive Talking (1981), Polarities (1982), City Visions (1984) oraz Stories (1985). W nagraniu tego ostatniego wziął również udział Bjørn Kjellemyr, który tuż potem otrzymał od Terjego Rypdala zaproszenie do udziału w sesji, której owocem stał się longplay Chaser. Możliwe więc, że to właśnie on zaproponował słynnemu gitarzyście zaproszenie do współpracy Atlego, który nie tylko zagrał na syntezatorach, organach i fortepianie, lecz dorzucił od siebie trzy kompozycje: The Last Hero, Strange Behaviour oraz Coyote. Pozostałe, a było ich jeszcze siedem, wyszły tradycyjnie spod ręki lidera projektu. Sesja odbyła się natomiast w sierpniu 1988 roku w studiu Rainbow w Oslo, a winylowy krążek wydała  inaczej w przypadku Terjego być nie mogło  monachijska wytwórnia ECM Records.
Debiut The Chasers był dziełem wybitnym, na jego tle Blue mogło nieco rozczarować. A jak wypadło The Singles Collection? Na pewno niejednoznacznie: obok momentów wielkich znalazło się tu bowiem także kilka mielizn, zwłaszcza w tych kompozycjach, w których  można podejrzewać, że była to właśnie sprawka Bakkena  kwartet zaczął ścigać się z artystami popowo-nowofalowymi. Bez dwóch zdań najbardziej denerwujący jest pojawiający się tu i ówdzie syntetyczny rytm, który za każdym razem przegrywa w starciu z Audunem Kleivem, który był przecież (i wciąż jest) bębniarzem z prawdziwego zdarzenia. Co gorsza, od takiej niespodzianki zaczyna się cała płyta. Wyobrażam więc sobie, jak najzagorzalsi wielbiciele Rypdala słuchali tego krążka po raz pierwszy, przecierając uszy ze zdziwienia i sprawdzając, czy na winylu na pewno wytłoczono to, co powinno się na nim znajdować. Warto więc, zaczynając swoją przygodę, z ostatnim albumem The Chasers od There is a Hot Lady in My Bedroom and I Need a Drink, zacisnąć zęby. Na szczęście po mniej więcej minucie, kiedy do głosu dochodzi gitara Terjego wszystko zaczyna powoli wracać do normy. W powodzi dźwięków ten generowany przez syntezator rytm schodzi bowiem na daleki plan.
Powraca wprawdzie w energetycznym Sprøtt, ale i tu dość szybko zostaje przykryty zadziorną partią gitary, która z czasem rozwija się w kapitalną solówkę. Do tego dochodzą jeszcze mocno jazzowe organy, za brzmienie którymi powinniśmy być akurat Bakkenowi bardzo wdzięczni. Nie mniej wspaniałości kryje w sobie nostalgiczno-smutny i zarazem nadzwyczaj melodyjny Mystery Man, w którym odpowiedni klimat budują i nastrojowe syntezatory, i wyeksponowany bas, wreszcie rzewna partia gitary zwieńczona wstawką folkowo-countryową. Dwie ostatnie kompozycje na stronie A są autorstwa Atlego. Nic więc dziwnego, że dominują w nich klawisze, głównie syntezatory, choć w Strange Behaviour pojawiają się także organy. Po pulsującym The Last Hero ten drugi numer brzmi jak balsam na skołatane uszy. Bo choć nie brakuje w nim elektroniki, to jednak Rypdal dba o to, aby pojawiło się także danie główne serwowane przez mistrza, czyli smakowita solówka gitarowa.
W otwierającym stronę B U.N.I., który wyszedł wprawdzie spod ręki Rypdala, istotną rolę odgrywa fortepian akustyczny Bakkena. To ukłon w stronę Atlego, który otrzymał tu możliwość poimprowizowania sobie na tematy klasyczne. Terje musiał jednak uważnie wsłuchiwać się w jego popis, albowiem w finale postanowił rozwinąć zaproponowane przez niego wątki. W Coyote, ostatnim numerze klawiszowca, powraca  jak memento mori  irytujący syntezatorowy rytm. Szczęście, że utwór ten trwa zaledwie trzy minuty. I że tuż po nim pojawia się nastrojowy  do tego stopnia, że można by uznać wręcz za świąteczno-noworoczny (a może tak właśnie jest?)  Somehow, Somewhere. Z kolei o wartości energetycznego Steady decydują dwa podstawowe elementy: funkowe Hammondy i solo Terjego. Co zaś Rypdal wybrał na finał? Leniwie ciągnący się Crooner Song  z powłóczystymi gitarą (na pierwszym planie) i syntezatorami (w tle) oraz kombinującym sobie subtelnie Kleivem (któremu chyba nudziło się jednostajne uderzanie w bęben i postanowił rozruszać się trochę).
Albumem The Singles Collection Terje Rypdal zamknął kolejny etap w swojej przebogatej karierze muzycznej. Zlikwidował The Chasers (chociaż z Bjørnem Kjellemyrem i Audunem Kleivem współpracował jeszcze przy nagraniu longplaya If Mountains Could Sing z 1994 roku) i w lata 90. wkroczył, wydając dwie płyty z muzyką klasyczną: Undisonus (1990, ale materiał został zarejestrowany w latach 1986-1987) oraz Q.E.D. (1993).
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  Pink Floyd w XXI wieku:Swoboda wczesnej formy

  Piotr Pi Gołębiewski

  
  

  
  W XXI wieku zespół Pink Floyd praktycznie przestał istnieć. Panowie jeśli już nagrywali, to raczej na swój rachunek, a o koncertach mowy być nie mogło. Niemniej fani niemal co roku są uszczęśliwiani kolejnymi albumami sygnowanymi nazwą zespołu. Na przykład opublikowanym osobno fragmentem boksu The Early Years 1965-1972 pod tytułem 1969: Dramatis/ation z 2017 roku.
[image: 1969: Dramatis/ation]
Dotarliśmy do roku 1969. W składzie Pink Floyd nie ma już Syda Barretta, za to coraz lepiej czuje się w nim David Gilmour. Nie tylko nieśmiało proponuje nowe kompozycje, ale także stał się głównym wokalistą. Choć akurat w tym drugim wypadku nie jest to najlepsze określenie, ponieważ prezentowany wówczas styl zespołu zakładał poszerzanie granic psychodeli. Na koncertach królowały więc długie, instrumentalne suity o swobodnej strukturze, jedynie wzbogacane wokalizami lub okrzykami. Same występy zaś miały charakter muzyczno-wizualnego performansu.
W interesującym nas roku ukazały się dwie płyty formacji. Muzyka do filmu More, dumnie dzierżąca tytuł najsłabszego studyjnego dokonania zespołu i eksperymentalne koncertowo-studyjne wydawnictwo Ummagumma. Osobiście bardzo je lubię, choć zgodzę się, że nie wszystkie nagrania są najwyższych lotów. Porażająca jest zwłaszcza część zawierająca improwizowane, kosmiczne utwory zagrane na żywo, które w każdym wypadku brzmią lepiej, niż ich odpowiedniki studyjne. Ponieważ poza nimi w oficjalnym obiegu dotąd nie było innych koncertówek z tamtego okresu, oczekiwania względem 1969: Dramatis/ation były spore. I co ważniejsze, zostały zaspokojone.
Tym razem zestaw składa się z dwóch CD i DVD/Blu-ray. To dlatego, że atrakcyjnego materiału jest sporo, a do tej pory nie był specjalnie eksploatowany. Całość zaczyna się dość ostrożnie, albowiem od kompozycji, które nie zmieściły się na More, ewentualnie alternatywnych wersjach tych, które znamy. I tu w zasadzie szału nie ma. Hollywood to nieco ponad minuta przeciętnego, akustycznego grania. Już lepiej wypada oniryczny Seabirds, czyli wersja Quicksilver znanego z albumu, tyle, że wzbogacona okrzykami mew. Wydłużony More Blues także nie powala. Ale już Theme (Beat Version), czyli Main Theme z ostrzejszą partią perkusji Nicka Masona to mała perełka.
Dalej mamy jedyny utwór w zestawie, który był wcześniej znany fanom. Chodzi o Embryo, opublikowany pierwotnie bez zgody Pink Floyd na składance Picnic  A Breath of Fresh Air z 1970 roku. Następnie przechodzimy do dwóch przekrojowych bloków nagrań na żywo.
Pierwszy z nich pochodzi z 12 maja 1969 i został stworzony dla BBC. Prezentuje bardziej zwarte, piosenkowe wcielenie Floydów. Nie mamy jednak do czynienia z odgrzewaniem starych utworów, a kompozycjami nowymi, głównie autorstwa Rogera Watersa: Grantchester Meadows, Cymbaline i Green Is the Colour. Między nie wpleciono śpiewany fragment suity Davida Gilmoura The Narrow Way, zaś całość wieńczy mały odlot w postaci Careful with That Axe, Eugene. Wszystko to jest jednak trochę zachowawcze i nie do końca pokazuje pełnię ówczesnych poszukiwań muzyków.
Te lepiej widać w drugim bloku zawierającym koncert z 9 sierpnia 1969 roku z amsterdamskiego klubu Paradiso. Choć mamy do czynienia jedynie z czterema utworami, to w sumie trwają one blisko czterdziestu minut. Cechuje je swobodna forma, ale mimo wszystko bardziej okiełznana, niż w przypadku czasów Syda Barretta. Gilmoura, pomimo wydobywania ze swojego instrumentu dziwacznych dźwięków, już wówczas cechował ciepły styl gry i nawet jeśli czasem potrafił zaszaleć, to za chwilę niuansował to jakąś elegancką zagrywką. Trzeba jednak uczciwie przyznać, że w tamtym okresie zespół był bardzo zżyty. Muzyków łączyła specyficzna więź, która sprawiała, że każdy z nich odciskał na kompozycjach swoje piętno. Bez względu na to, czy chodzi o klawiszowe pasaże Ricka Wrighta, czy szalone partie perkusyjne Masona. Nawet Roger Waters dorzucał coś swojego. Jeśli nie wyrazistym pulsowaniem basu, to morderczymi okrzykami, albo okładaniem gongu.
Ci, którym mało nieszablonowego podejścia do muzyki, mają w zapasie drugi krążek. I tu już wchodzimy na wyższe poziomy awangardy. Oto bowiem po raz pierwszy oficjalnie dostaliśmy legendarne wśród fanów opracowanie dwóch programów artystycznych The Man i The Journey. Aż dziw bierze, że do tej pory nie zostało to wydane, zwłaszcza, że materiał ten już na bootlegach cechowała bardzo przyzwoita jakość nagrania. Ponieważ psychodeliczna muzyka zespołu była lepiej odbierana na Kontynencie, niż na Wsypach, często wpadał do Amsterdamu i to właśnie stamtąd pochodzi zaprezentowany materiał.
Od razu zwraca uwagę to, że sporo utworów składających się na show nigdy nie miało swoich wersji studyjnych. Są to jednak najczęściej wolne impresje, mające łączyć ze sobą znane kawałki. W ich czasie zespół pozwalał sobie na parateatralne ekscesy, jak częstowanie się herbatą, spacerowanie itp. Co ciekawe można w tym odnaleźć elementy składowe przyszłych dzieł Pink Floyd, jak chociażby odgłosy przyspieszonego oddechu, czy kroków, które dobrze znamy z The Dark Side of the Moon. Niestety to, co zapewne robiło wrażenie na widzach, niekoniecznie sprawdza się na nośniku audio. W związku z tym czasem mamy do czynienia z sekwencjami ciszy, przez co pojawia się wrażenie, jakby koncert rozłaził się w szwach i nie zapewniał odpowiedniej dynamiki.
Na szczęście ten fakt rekompensują znane utwory. Choć i tu nie obyło się bez wpadek. Na przykład śpiew Gilmoura w The Narrow Way, Part 3 jest na granicy fałszu. Ale nie brakuje także magicznych fragmentów. Dotyczy to zwłaszcza improwizowanych kompozycji, jak Careful with That Axe, Eugene (tu pod tytułem Beset by Creatures of the Deep), Pow R. Toc H. (jako The Pink Jungle), czy wyśmienite wykonanie monumentalnego The End of the Beginning (A Saucerful of Secrets).
Co tu dużo mówić 1969: Dramatis/ation to pozycja obowiązkowa dla każdego fana Pink Floyd. O wiele bardziej wartościowa, niż dwa poprzednie wydawnictwa wyodrębnione z boksu The Early Years 1965-1972. Natomiast zdaję sobie sprawę z tego, że zawiera ona muzykę trudną, która niekoniecznie musi trafić do przypadkowego słuchacza. Ba, powiem nawet, że nie musi spodobać się tym, którzy znają i lubią najbardziej popularne dzieła zespołu.
Dla laików: * * / 5
Dla koneserów: * * * * * / 5




Tytuł: 1969: Dramatis/ation
Wykonawca/ Kompozytor: Pink Floyd
Data wydania: 24 marca 2017
Wydawca:  Parlophone
Nośnik: CD+DVD
Gatunek: koncert, rock
EAN: 190295929824
Zobacz w: Kulturowskazie
W składzie
Roger Waters, Rick Wright, Nick Mason, David Gilmour
Utwory
CD1
1)Hollywood [non-album track): 1:21
2)Theme [Beat version] [Alternative version]: 5:38
3)More Blues [Alternative version]: 3:49
4)Seabirds [non-album track]: 4:20
5)Embryo [from Picnic, Harvest Records sampler]: 4:43
6)Grantchester Meadows [BBC Radio Session, 12 May 1969]: 3:36
7)Cymbaline [BBC Radio Session, 12 May 1969]: 3:38
8)The Narrow Way [BBC Radio Session, 12 May 1969]: 4:48
9)Green is the Colour [BBC Radio Session, 12 May 1969]: 3:21
10)Careful with That Axe, Eugene [BBC Radio Session, 12 May 1969]: 3:26
11)Interstellar Overdrive [Live at the Paradiso, Amsterdam, 9 August 1969]: 4:20
12)Set the Controls for the Heart of the Sun [Live at the Paradiso, Amsterdam, 9 August 1969]: 12:25
13)Careful with That Axe, Eugene [Live at the Paradiso, Amsterdam, 9 August 1969]: 10:09
14)A Saucerful of Secrets [Live at the Paradiso, Amsterdam, 9 August 1969]: 13:03
CD2
1)Daybreak [Grantchester Meadows]: 8:14
2)Work: 4:12
3)Afternoon [Biding My Time]: 6:39
4)Doing It: 3:54
5)Sleeping: 4:38
6)Nightmare [Cymbaline]: 9:15
7)Labyrinth: 1:10
8)The Beginning [Green is the Colour]: 3:25
9)Beset by Creatures of the Deep [Careful with That Axe, Eugene]: 6:27
10)The Narrow Way, Part 3: 5:11
11)The Pink Jungle [Pow R. Toc H.]: 4:56
12)The Labyrinths of Auximines: 3:20
13)Footsteps / Doors: 3:12
14)Behold the Temple of Light: 5:32
15)The End of the Beginning [A Saucerful of Secrets]: 6:31
DVD1
1)1969 Banner
2)Set the Controls for the Heart of the Sun [Forum Musiques, Paris, France, 22 January 1969]
3)David Gilmour interview [Forum Musiques, Paris, France, 22 January 1969]
4)A Saucerful of Secrets [Forum Musiques, Paris, France, 22 January 1969]
5)Afternoon [Biding My Time] [The Man and The Journey: Royal Festival Hall, London, rehearsal, April 14, 1969]
6)The Beginning [Green is the Colour] [The Man and The Journey: Royal Festival Hall, London, rehearsal, April 14, 1969]
7)Cymbaline [The Man and The Journey: Royal Festival Hall, London, rehearsal, April 14, 1969]
8)Beset by Creatures of the Deep [Careful with That Axe, Eugene] [The Man and The Journey: Royal Festival Hall, London, rehearsal, April 14, 1969]
9)The End of the Beginning [A Saucerful of Secrets]	[The Man and The Journey: Royal Festival Hall, London, rehearsal, April 14, 1969]
10)Careful With That Axe, Eugene [Essencer Pop & Blues Festival, Essen, Germany, October 11, 1969]
11)A Saucerful of Secrets [Essencer Pop & Blues Festival, Essen, Germany, October 11, 1969]
12)Green is the Colour [Music Power & European Music Revolution, Festival Actuel Amougies Mont de L'Enclus, Belgium, 25 October 1969]
13)Careful with That Axe, Eugene [Music Power & European Music Revolution, Festival Actuel Amougies Mont de L'Enclus, Belgium, 25 October 1969]
14)Set the Controls for the Heart of the Sun [Music Power & European Music Revolution, Festival Actuel Amougies Mont de L'Enclus, Belgium, 25 October 1969]
15)Interstellar Overdrive [with Frank Zappa]
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  Non omnis moriar:Corona z głowy nie spadła

  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 nierzadko wymazała ze swoich zasobów. Dzisiaj pierwsza sygnowana własnym nazwiskiem produkcja duńskiego trębacza Pallego Mikkelborga.
Ekstrakt: 80%
[image: The Mysterious Corona]
Chociaż przed tygodniem definitywnie zakończyliśmy  przynajmniej w tej rubryce  przygodę z norweskim gitarzystą Terjem Rypdalem, to jednak przez najbliższe tygodnie (a może nawet miesiące) pozostaniemy w Skandynawii. Tyle że przeniesiemy się z Norwegii bardziej na południe, na Półwysep Jutlandzki i Zelandię, czyli do Danii. Na głównego bohatera najbliższych edycji Non Omnis Moriar wyrośnie tym samym urodzony w Kopenhadze w 1941 roku  trębacz Palle Mikkelborg. Który zresztą parokrotnie przewinął się już w tekstach publikowanych w Esensji. Pojawiał się bowiem na płytach sygnowanych nazwiskami Georgea Russella (The Essence of George Russell, 1966-1967/1971), Philipa Catherinea (September Man, 1974), Rypdala (Waves, 1978; Descendre, 1980) czy duetu John Lee & Gerry Brown (Chaser, 1979). Tak naprawdę była to jednak tylko jego działalność uboczna (w zasadzie akompaniatorska), sporo czasu poświęcał bowiem również (a może raczej: przede wszystkim) na kierowanie własnymi projektami artystycznymi.
Profesjonalną grę na trąbce Mikkelborg zaczął jako piętnastolatek; wkrótce potem zaczął swoje umiejętności rozwijać w Królewskim Konserwatorium Muzycznym, po ukończeniu którego w 1963 roku został przyjęty w skład jazzowego big bandu Radia Duńskiego (funkcjonującego jako Radiojazzgruppen). Z nim zarejestrował swoje pierwsze płyty: Sahib Shihab and the Danish Radio Jazz Group (1965) oraz wypełnioną w stu procentach improwizacjami The Radio Jazz Group (1965). Notowania Pallego szybko rosły i w 1967 roku, mając zaledwie dwadzieścia sześć lat, został liderem formacji (był nim do 1972 roku, kiedy to zdecydował się pójść własną drogą), co otworzyło mu drogę do realizacji własnych pomysłów. Chociaż nieśmiałe próby kompozytorskie podejmował już wcześniej, teraz postanowił jednak pójść na całość i stworzyć dwie suity, które połączyłyby jego zainteresowania klasyczne (wyniesione z czasów spędzonych w murach konserwatorium) i jazzowe. Ukazały się one pod koniec 1967 roku na longplayu zatytułowanym The Mysterious Corona, który ukazał się za sprawą kopenhaskiej wytwórni Debut Records (założył ją na początku lat 60. Ole Vestergaard Jensen, początkowo wypożyczając katalog Charlesa Mingusa, potem dorzucając do oferty własne produkcje).
[image: ]
Materiał na płytę zarejestrowano w ciągu dwóch dni w kopenhaskim studiu Radia Duńskiego: pierwszego (28 sierpnia 1967 roku) nagrano suitę tytułową (wypełniła ona następnie stronę A winylowego krążka), kolejnego natomiast  M.B. Cyclus (która trafiła na stronę B). Skład big bandu różnił się nieco. W pracy nad The Mysterious Corona Mikkelborg wykorzystał bowiem dodatkowo instrumenty kojarzące się zazwyczaj z muzyką klasyczną, to jest róg, obój, wiolonczelę oraz kwartet smyczkowy. I nie zrobił tylko po to, by zostać uznanym za ekscentrycznego artystę. Po prostu ta jego kompozycja stara się właśnie łączyć współczesny (oczywiście w kontekście lat 60. XX wieku) jazz z kameralistyką. Z kolei w trakcie nagrywania drugiej suity Palle zdecydował się jeszcze bardziej rozszerzyć sekcję dętą, choć i bez dwóch doproszonych instrumentalistów i tak liczyła  włącznie z liderem  osiem osób. Do tego dochodziły: fortepian, gitary elektryczna i akustyczna oraz rozbudowana sekcja rytmiczna (z wibrafonem, tamburynem i marakasami). Już ta wyliczanka wystarczy chyba, aby zdać sobie sprawę, że w przypadku The Mysterious Corona mamy do czynienia z dziełem niezwykłym. Bez dwóch zdań wyrosłym z inspiracji Georgeem Russellem (vide The Essence of George Russell oraz Othello Ballet Suite / Electronic Organ Sonata No. 1).
[image: ]
Kompozycje Pallego Mikkelborga, jakie trafiły na debiutancki krążek Duńczyka, to klasyczny, jak na tamte czasy, przykład muzyki trzeciego nurtu, stanowiącego syntezę tak zwanej muzyki poważnej (która przecież nie zawsze była i jest poważna) z jazzem (w przyszłości także awangardowym). Czego można spodziewać się po tym wydawnictwie? W przypadku The Mysterious Corona (chodzi o suitę, nie cały longplay) trzech fragmentów stricte jazzowych obudowanych krótszymi klasycznymi. To one właśnie stanowią klamrę narracyjną: od opartej na smyczkach (skrzypce plus wiolonczela) introdukcji Corona, poprzez klimatyczny Cosmos (z dodatkami w postaci klarnetu, wibrafonu i gitary elektrycznej) i podniosły Religious Feelings (jeśli nie myli mnie słuch, to na plan pierwszy wybija się tam eufonium), aż po zamykający utwór Awe (będący bardziej ilustracyjną wersją Corony). Pomiędzy nimi dominuje głównie jazz modalny, z wybijającymi się na plan pierwszy dęciakami (na trąbce i skrzydłówce zagrał między innymi Allan Botschinsky), niekiedy jednak ustępującymi miejsca innym instrumentom (fortepianowi, gitarze, smyczkom, które, jak widać i słychać, zostały wykorzystane również we fragmentach jazzowych).
[image: ]
Overwhelming Emotion, Birds Fly i Magic różnią się od tych klasycznych także dynamiką i zapędami improwizacyjnymi solistów. Członkowie sekcji dętej z lubością wchodzą ze sobą w interakcje  dialogują, przekomarzają się nawzajem, by ostatecznie zawsze, podbijając poziom energii, przemówić unisono. Choć nie brakuje też popisów solowych saksofonistów czy trębaczy. W wypełniającej stronę B suicie M.B. Cyclus mamy do czynienia już tylko z jazzowym big bandem, ale to wcale nie oznacza, że i tu nie spotkają nas niespodzianki. Pierwszą jest fragment otwierający całość, czyli orientalny Ming, z chińskim motywem zagranym na flecie. W pulsującym za sprawą perkusjonaliów Short Cart mamy z kolei pełen rozmachu popis trębacza (być może Mikkelborga), a zaraz potem wirtuozerską solówkę gitarzysty Olego Molina, który w La Mijas odkłada na bok swoje wiosło elektryczne i sięga po hiszpańską gitarę akustyczną. Andaluzyjski wtręt jest o tyle nietypowy, że zagrany w duecie z trąbką.
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Dla odmiany energetyczna Mongolia to mocny ukłon w stronę garażowego rocka (spod znaku british invasion), chociaż i tutaj znalazło się miejsce na zadziorne partie saksofonu i trąbki. Powrót do klasycznego jazzu następuje dopiero w Beauty M., któremu ton nadają powłóczyste dęciaki, wibrafon i niepokojąco brzmiący kontrabas (zagrał na nim Niels-Henning Ørsted Pedersen, postać w kolejnych latach dla sceny skandynawskiej ikoniczna), a całość wieńczy freejazzowa miniatura, zatytułowana zresztą adekwatnie do sytuacji  Free Bee. Wprawdzie The Mysterious Corona trudno uznać za arcydzieło, ortodoksom może przeszkadzać zwłaszcza rozchwianie stylistyczne poszczególnych fragmentów obu suit, ale nie da się ukryć, że ten przegląd muzycznych zainteresowań Pallego Mikkelborga świadczy nie tylko o jego bardzo szerokich horyzontach, lecz także umiejętnościach (jako muzyka i kompozytora). Czemu Duńczyk da zresztą wyraz w wielu późniejszych projektach, jak chociażby Iron Office czy Entrance.
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  Non omnis moriar:Aśoka jako bohater suity jazzowej

  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 nierzadko wymazała ze swoich zasobów. Dzisiaj drugi sygnowany własnym nazwiskiem longplay duńskiego trębacza Pallego Mikkelborga.
Ekstrakt: 80%
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W 1963 roku, po ukończeniu Królewskiego Konserwatorium Muzycznego w Kopenhadze, trębacz Palle Mikkelborg został przyjęty w skład jazzowego big bandu Radia Duńskiego (Radiojazzgruppen), z którym w następnych latach wziął udział w nagraniu dwóch longplayów: Sahib Shihab and the Danish Radio Jazz Group (1965) oraz The Radio Jazz Group (1965). W 1967 roku, choć wciąż był bardzo młodym artystą, miał bowiem zaledwie dwadzieścia sześć lat, stanął na czele tego zespołu, którym kierował przez następnych pięć lat. Swoje szefowanie rozpoczął od nagrania albumu wypełnionego własnymi kompozycjami The Mysterious Corona (1967), na który trafiły dwie rozbudowane suity lokujące się w tak zwanym trzecim nurcie, czyli będące mieszanką muzyki klasycznej, awangardy i jazzu. Kolejny krążek miał już nieco inny kształt, na co przede wszystkim wpłynął fakt, że zebrano na nim utwory o różnym charakterze, nagrane na przestrzeni niemal półtora roku. Nie jest on też sygnowany przez Pallego i Radiojazzgruppen, chociaż w składzie zespołu akompaniującego znalazło się co najmniej kilku członków tego big bandu.
Longplay, wydany przez szwedzką wytwórnię Metronome (istniejącą od końca lat 40. XX wieku), zatytułowany został  nie, to nie żart!  Ashoka Suite / Guadiana / Concert (1970) i zadedykowany Torolfowi Mølgaardowi. Co ciekawe, ten duński puzonista i kornecista żył wtedy (ba! wciąż jeszcze  i oby jak najdłużej  żyje) i nawet wziął udział w nagraniu płyty. Skąd więc ta dedykacja? Wynikła zapewne z tego, że komponując i aranżując wszystkie utwory, Mikkelborg uczynił puzon i róg barytonowy instrumentami wiodącymi. Tym samym to Mølgaard stał się najważniejszym muzykiem na tym wydawnictwie. Układając program albumu, zaburzono chronologię. Na stronę A trafiła suita Ashoka, czyli utwór zarejestrowany najpóźniej, wiosną 1970 roku (w studiu wytwórni Metronome), natomiast na stronę B  kompozycje ze stycznia (Guadiana) i maja (Concert) 1969 roku. W nagraniu tej ostatniej dodatkowo wzięła udział anonimowa sekcja smyczkowa złożona z dwóch wiolonczelistów (bądź wiolonczelistek), dwóch altowiolinistów (bądź altowiolinistek) oraz czterech skrzypków (bądź skrzypaczek). Warto wspomnieć również, że w czasie pracy nad Ashoka Suite w studiu pojawili się między innymi słynni w następnych latach kontrabasista Bo Stief (Total Space, 1975; The Door is Open, 1976; The Selfkicker, 1977; Twilight Music, 1980; Live in Montreux, 1980) oraz norweski perkusista Espen Rud (Min Bul, 1970; Transition, 1976).
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Fot. The Jan Persson Jazz Collection
Tytułowy Ashoka to oczywiście zapisany z angielska Aśoka  żyjący w III wieku przed naszą erą władca Indii z dynastii Maurjów, twórca imperium, który już po tym, jak krwawo podbił olbrzymie terytoria, postanowił osiągnąć wewnętrzny spokój i wyciszyć się, więc pod koniec życia przeszedł na buddyzm. Opowieść o nim Palle Mikkelborg zawarł w czterech rozdziałach; każdemu nadał osobny tytuł i dopowiadający resztę podtytuł. Całość zaczyna się od 1st Movement: Peace (Ashokas Empire in Peace). Można się domyślić, że chodzi o moment, w którym władca przejmuje panowanie nad państwem i dopiero zaczyna planować wielką ofensywę przeciwko sąsiadom. Jak Mikkelborg przełożył to na język muzyki? Na początek mamy krótką improwizowaną introdukcję, z której wyłania się wątek wibrafonu (gra na nim Max Leth), do którego z czasem dołączają powłóczyste dęciaki, a spośród nich na plan pierwszy wybija się  tym faktem nie powinniście być już zaskoczenie  puzon Torolfa Mølgaarda. Stylistycznie mamy do czynienia z typowym dla lat 60. ubiegłego wieku jazzem modalnym, na który składają się zarówno popisy solistów, na przykład pianisty Olego Kocka Hansena, jak i wchodzące z nim w dialog bigbandowe dęciaki.
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Część druga, to jest 2nd Movement: Words (Ashokas War-Inspiring Speach to His People), ma już nieco inny charakter: po w miarę łagodnym wstępie puzonu i wibrafonu następuje mocny kontrapunkt dęciaków  i tak dzieje się przez dobre dwie minuty. Sprawia to, że narasta poczucie niepokoju. Ale czy może być inaczej, skoro władca zapowiada właśnie wojnę? W tym kontekście bardzo złowrogo brzmi także solówka Espena Ruda na perkusji. Jeszcze więcej emocji przynosi rozdział trzeci tej historii, czyli 3rd Movement: War (Ashokas War Against Kalinga) (w podtytule chodzi o położone na południu dzisiejszego Półwyspu Indyjskiego państwo założone przez Drawidów). Nie może dziwić fakt, że to najbardziej dynamiczny, utrzymany w szybkim tempie fragment suity, znaczony ekspresyjną improwizacją na puzonie oraz finalizującymi całość freejazzowymi dęciakami. Legenda mówi, że to właśnie po podboju Kalingi, widząc, jak wielkie cierpienia p