
    
      
        
      

    

  
  


  Poezja


  Kiedy pędzi świat

  Sylwia Pryga

  Sylwia Pryga, rocznik 79. Pochodzi z Lublina.  Mama niepełnosprawnego Kacperka, w ciągłym biegu, marzycielka. Czasami przystanie, by złapać oddech na swojej wsi. Pasjonatka tańca i fotografii. Wystąpiła w kilku antologiach, jej wiersze opublikowano w Babińcu literackim, Nowych myślach, Helikopterze, Przekroju, Kozirynku.
Piszę, bo lubię, ponoć rozdaję emocje
  

  
  długo spoglądam w lustro
nim odnajdę w nim swoje
odbicie
kiedy pędzi świat
wieczorami patrząc sobie w oczy
układamy ciała w modlitwie
napełniasz biodra jak kieliszki winem
dłońmi swymi
zdzierasz kolejne warstwy
trosk
ciskając w kąt jak niepotrzebne
ubranie
płaczemy ze szczęścia
z podniecenia wbijamy w siebie paznokcie przez sen
mruczymy jak koty
z rana popijamy espresso
czytamy w tajmsie że ktoś
się powiesił zatrzymał się komuś świat
kiedy nam znowu pędzi
ciasno splatamy dłonie
trzymaj się mocno 
nie możemy się teraz 
zgubić mała
szepczesz



Sylwia Pryga
• • •
obdarłeś mnie z barw
od najjaśniejszej
 gryząc delikatnie nadgarstki -
aż po przeszywajacy
ból czerni
rozkosz i czułość wymknęły się
jak piasek przez wpółotwarte dłonie
trudno
nie będę szlochać
przecież jestem dużą dziewczynką
mam jednak pewność -
mój dotyk
jeden podmuch wiatru
i wyzwoli się w tobie d(r)eszcz


osiem w skali beauforta
w moich snach przychodzi mężczyzna
jak wiatr w korony drzew
wczepia się palcami w krucze włosy
w źrenicach widzę  dziewczyna
pełnymi ustami i biodrami
wypełnia jego podbrzusze
ciepłe i miękkie pulsuje
sokami jak rozjątrzony pies
krwawię
modlę się przez sen
próbując uspokoić burzę



Ilustracja: Agnieszka Achika Szady
insomnia
za przyzwoleniem
darujemy sobie pierwszy akt nocy
rozkoszujesz się podanym aperitifem
dążąc by nie uronić
ani jednej kropli
ja
każdą częścią języka
rozpoznaję smaki dania głównego
(milczymy
wiemy bowiem jak minął nam dzień)
finezja czy wyrachowanie
 szukasz odpowiedzi w moich oczach
.
.
.
po twoim policzku
spłynął wilgocią poranek
długo spoglądam w lustro
nim odnajdę w nim swoje
odbicie

  

  
  

  Jakoś tak

  Teresa Paryna

  
  

  
  Na sędziwym murze
linie papilarne stuleci
i brutalnie  współczesne graffiti.
Codzienność
Wierszu
racz usprawiedliwić mnie
gdy na poetyckie strofy
wykipi mleko
gdy w starym garnku
przypalą się metafory
Moja codzienność
bura wyleniała
niewiele ma z poezji 
odgrzewa
naciąga
sztukuje
by pod wieczór
doprowadzić puentę
do słodkiego chrapania.
Czerwiec 2009 r.
Z tomiku Wydmy czasu (2014)


Przy porannej kawie
Biegniesz ku mnie
jasną akwarelą.
Wieżami katedr
muskasz podbródek nieba.
Przecierają oczy
wille arystokratki
zaplątane w mgle.
Na sędziwym murze
linie papilarne stuleci
i brutalnie  współczesne graffiti.
Stare bramy
otwierają swój świat,
gdzie liszaje podwórek,
wieczne pranie,
wieczny wiatr.
Budzisz Niedźwiadka w Rynku
zwołujesz dzikie gołębie.
W dolinie Sanu rozkładasz
swój tysiącletni bazar,
by dalej pobiec
klawiaturą mostów,
szarym brukiem,
zielonym zboczem.
Od lat tak wpadasz na poranną kawę
z naręczem pełnym gwaru
 tyle tego  mówisz,
by starczyło na wiersz
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Jakoś tak
I  przyszło to niedzielne popołudnie
kiedy tępo wpatrzeni w pusty czas
nie wiemy co zrobić z tą chwilą,
co ze złudzeń odziera nas.
Samotni, nieporadni, strwożeni,
jakoś tak ni w dziewięć ni w pięć.
Prócz tęsknoty mamy  niewiele
garść wspomnień, kilka starych zdjęć.
Przeszłość  w albumie suchy kwiat,
telefony, co dzwonią raz do roku,
w szafie parę z lumpeksu szmat
i ten przeklęty święty spokój.
To cały nasz majątek, cały świat
odwrócony plecami jakoś tak
Tylko cisza po swojemu makiem sieje,
tylko zegar u sąsiada daje znak.
Tak stoimy na chwiejnych pomostach
każdy drżący jak zraniony ptak.
Ani wrócić, ani odejść, ani zostać -
nie tu i nie tam, jakoś tak



Teresa Paryna
Warto
Póki konwalia dzwoni
na święte wzruszenie,
póki lato płonie
ogniem maków i serc,   
póki wiatr w agrestach,
gwiazdka śniegu na dłoni,
póki kłamstwo gorzkie,
póki słodki sen,
póki pamięć wierna
a przyjaźń prawdziwa,
póki czyjeś imię
na ekranie nieba,
póki słowo ocala,
póki łza obmywa  
warto być,
warto żyć tak jak trzeba

Teresa Paryna urodziła się 30.04. 1947r. w Sośnicy Jarosławskiej, w rodzinie przesiedleńców z miejscowości Czyszki koło Lwowa, od 1974 r. mieszka w Przemyślu. Zadebiutowała w 1987 r. w Zielonym Sztandarze. Jest autorką 21 zbiorów wierszy, wielu felietonów, opowiadań, recenzji poetyckich oraz artykułów prasowych.
Opublikowała zbiory wierszy: Ziarnkiem prochu,  Przemyśl, 1992r.,Dotknąć nieba, Przemyśl, 1996r., Obok milczenia, Szczecin, 1998r., Tylko osty, Rzeszów, 2000r., W kwadraturze dni, Starachowice, 2002r., Z niebieskiej mgły,  Szczecin, 2003r., Cienie bliskie i cienie dalekie, Rzeszów, 2004r., Z białej ciszy, Jarosław, 2009r., Szlakiem Piątej Ewangelii, wyd. I , Jarosław, 2009r., Od bólu do nadziei,wyd. I, Jarosław, 2010r., W porze jaśminowej, Jarosław, 2010r., Piękniejsze od wiersza, Przemyśl, 2012r., Błogosławiony czas, Przemyśl, 2012r., Z paletą dobroci, Przemyśl, 2014r., Wydmy czasu , Przemyśl, 2014r., Szlakiem Piątej Ewangelii, wyd. II, Przemyśl, 2014r., Od bólu do nadziei, wyd. II,  Przemyśl, 2015r., Dał mi skrzydła, Przemyśl, 2017r., Roztrzaskane lustro, Przemyśl, 2020r., Przy porannej kawie, Przemyśl, 2021r. oraz Rozmowa z rzeką, Przemyśl 2021 r. Swoje wiersze również publikowała w ponad 60 almanachach i antologiach oraz w prasie regionalnej, ogólnopolskiej i polonijnej ( Biały Orzeł- USA, Lwów i Kresy,  Londyn, Polonus- Rumunia, Kurier Galicyjski, i Krynica- Ukraina).  Jest laureatką kilkudziesięciu ogólnopolskich konkursów poetyckich (Chełm, Lębork, Ludźmierz, Lubniewice, Lublin, Lubenia, Kalisz, Krośnice, Nowa Sarzyna, Przemyśl, Rzeszów, Starachowice, Szczecin, Suchowola, Wrocław). Jej wiersze są tłumaczone na języki: angielski, arabski, białoruski, czeski, niemiecki, rosyjski, rumuński, słowacki i ukraiński. Od 2001 r. jest członkiem Związku Literatów Polskich. W 2002 r. Rzeszowski Oddział Związku Literatów Polskich w 2002 r. uhonorował ją literacką  nagrodę Złote Pióro za tomik wierszy W kwadraturze dni, a w 2022 r. Honorową Nagrodę KSIĄŻKA ROKU 2021 nagrodzono jej tomik Przy porannej kawie. W przygotowaniu kolejny zbiór wierszy i miniatur prozatorskich pt. W galerii zdarzeń.    Posiada odznakę Zasłużony Działacz Kultury (2000 r.) oraz honorowe tytuły: Człowiek Podkarpacia 99(2000 r.), Zasłużony dla NSZZ Solidarność Region Ziemia Przemyska (2010 r.), Zasłużony dla Miasta Przemyśla (2015 r.).  W 2017 r. została odznaczona Brązowym Medalem Zasłużony Kulturze Gloria Artis za całokształt twórczości, a w 2020 r. Medalem Stulecia Odzyskania Niepodległości. Posiada również Brązową Odznakę Zasłużony Dla Towarzystwa Pomocy Im. Św. Brata Alberta (2019), Medal Czterdziestolecia Solidarności (2020) oraz Odznakę Honorową Sybiraka (2021).  Swoje wiersze często prezentuje podczas uroczystości patriotycznych i religijnych (Polska, Ukraina), spotkań z młodzieżą szkolną oraz innych programach  poetyckich. Występowała m.in. w Radiu Rzeszów, Radiu Fara i Radiu Lwowska Fala. Wielokrotnie zasiadała w Jury konkursów poetyckich.
Oprócz  twórczości literackiej równolegle zajmuje się twórczością plastyczną (rysunek, akwarela, akryl, rękodzieło artystyczne). Swoje prace wystawiała w Przemyślu, Gorlicach, Jarosławiu, Poznaniu, Rzeszowie i Szczecinie. Jej biografia twórcza została zamieszczona w 11 tomie leksykonu Who is who w Polsce.


  

  Książki


  Recenzje


  Klasa i pochodzenie

  Joanna Kapica-Curzytek

  Deniz Ohde W sztucznym świetle
  

  
  W sztucznym świetle jest powieścią o pułapce tożsamości, w której znalazła się główna bohaterka. Gdy nie pasuje się do systemu, trudno pokonać piętrzące się trudności.
Ekstrakt: 80%
[image: W sztucznym świetle]
Ta debiutancka powieść urodzonej w 1988 roku Deniz Ohde była w Niemczech wielkim wydarzeniem. W 2020 roku książka znalazła się w ścisłym finale najważniejszej nagrody literackiej naszych zachodnich sąsiadów  Deutscher Buchpreis. Oprócz tego autorka otrzymała za nią między innymi dwa inne wyróżnienia.
Główną postacią  a zarazem narratorką  jest tutaj młoda kobieta. Nie znamy jej pełnego imienia, jedynie skrót: A. Jest córką robotnika i Turczynki, co na drabinie społecznej sytuuje ją raczej nisko. Wywodzi się z rodziny bez szczególnych intelektualnych ambicji; rodzice nie wywierają na niej presji, jeśli chodzi o naukę. Ojca nie interesuje nic więcej niż tylko jego praca w fabryce i zakrapiany alkoholem relaks w wolnym czasie. Matka również nie ma na córkę szczególnego wpływu. Wszyscy żyją zwyczajnie, tak jak potrafią, tu i teraz, z dnia na dzień.
Główną ideą powieści W sztucznym świetle jest zderzenie się A. ze skostniałym systemem edukacji. W Niemczech ścieżka kształcenia jest wyznaczana dzieciom stosunkowo wcześnie; za sprawą selekcji poszczególne szczeble prowadzą na studia bądź do nauki zawodu. Zależy to od zdolności uczniów, ale też zewnętrznych warunków  takich jak na przykład możliwość wsparcia ze strony rodziców. 
Dramatem A. jest to, że ujawnia swój talent i intelektualne ambicje trochę później, już po kluczowym etapie systemowej selekcji. Chce przystąpić do matury i podjąć studia. Tym samym przestaje pasować do obowiązującego modelu, przez co wpada w pułapkę stereotypów. Wszystko wskazuje na to, że nie ma w tym jej winy: znalazła się tutaj, bo zabrakło jej być może trochę szczęścia lub kogoś, kto by nią odpowiednio pokierował. Nie miała też odpowiednich wzorców w domu rodzinnym, ubogim w to, co nazywa się kapitałem kulturowym, czyli intelektualnym zasobem, z którego mogłaby skorzystać. 
Jej dążenia stają się antysystemowe, ponieważ z reguły jednostka, gdy przejdzie już etap selekcji i znajdzie się w tej gorszej grupie, nie powinna mieć już wstępu na inną drogę kariery. Zmiana przynależności do tej, a nie innej klasy społecznej jest już raczej niemożliwa. A., starając się zdobyć wykształcenie, walczy również o wydostanie się z tożsamościowej i klasowej pułapki. Zderza się z niezrozumieniem, obojętnością, a nawet irytacją.
Bodaj najbardziej pesymistycznym przesłaniem tej powieści jest to, że siła i determinacja jednostki przegrywa tutaj w zderzeniu z systemem. Co więcej, nikt tego stanu rzeczy nie kwestionuje. Poleganie na sobie, ciężka praca w perspektywie odniesienia jednostkowego sukcesu nie sprawdza się i nie zdaje się tutaj na nic. Zarysowany przez autorkę problem to zaledwie czubek góry lodowej. W tle pobrzmiewają także subtelnie ujęte trudności związane z edukacją mniejszości etnicznych. 
Deniz Ohde przedstawia te kwestie od innej strony, niż zwykle się je w Niemczech widzi, dzięki czemu ich obraz jest głębszy i pełniejszy. Na ogół mówi się tam o tym, ilu młodych ludzi nie kończy edukacji i jakie są tego przyczyny. Niepowodzenia szkolne rzeczywiście stosunkowo często dotykają osoby, jak to się ujmuje, z tłem migracyjnym. Również edukacja dziewcząt stanowi dla systemu szczególne wyzwanie. Często się zdarza, że rodzice formułują swoje oczekiwania wprost: moja córka ma być dobrą żoną i matką, po co jej szkoła?, tym samym ograniczając jej ambicje, jeśli jakiekolwiek były, a nawet zabraniając jej się kształcić. Jeśli rozpoczyna się na te tematy dyskusja, to kończy się ona przeważnie wyrażeniem bezsilności: cóż, tak to już jest, nic z tym nie da się zrobić. 
Tymczasem w powieści mamy przedstawioną  rzadziej spotykaną  sytuację odwrotną: dziewczyna, w dodatku należąca do mniejszości etnicznej, jest ambitna i usilnie dąży do zdobycia wyższego wykształcenia. Co system może zaoferować osobom takim jak ona? A. wyznaje: Nieustannie miałam poczucie, że muszę czegoś bronić, udowadniać coś, co wykracza poza tabelkę z ocenami, by znów nie powinęła mi się noga.
Powieść, oprócz tego, że dotyczy ważnego społecznego problemu, jest też znakomita w swojej warstwie literackiej. Autorka ma dar barwnego, filmowego wręcz obrazowania.  Ze słów i zdań wyłania się tak zwane zwyczajne życie w ciasnych, dusznych wnętrzach przeładowanych przedmiotami. Emocje dozowane są przez narratorkę oszczędnie, ale nie ma wątpliwości, że najsilniej przemawia tutaj gorycz i rozczarowanie. Tłumaczka Zofia Sucharska odnalazła w prozie Deniz Ohde swoisty ton zdystansowania się narratorki od przeżyć, a nawet pewnego odrealnienia, co może też sugerować poczucie obcości wobec siebie i otaczającego świata. (Warto przy okazji poprawić pewien filologiczny drobiazg: łacińska konstrukcja, o której mowa w powieści to accusativus cum infinitivo, a nie accusativus cum infinito  bo raczej nie wydaje się, aby to potknięcie miało być jakąś celową grą słów). 
Ciekawe jest także posłowie tłumaczki, w którym wyjaśnia ona bogaty społeczny kontekst zarysowany w powieści W sztucznym świetle. Nie mogę  bardziej zgodzić się z Zofią Sucharską, która zwraca uwagę, że książka Deniz Ohde pozwala lepiej zrozumieć, w jak dużym stopniu klasa i pochodzenie rodziców potrafią wpłynąć na losy młodego człowieka we współczesnych Niemczech. Sądzę przy tym, że te powiązania i mechanizmy są dostrzegalne nie tylko w społeczeństwie naszych zachodnich sąsiadów, ale i w dowolnym kraju. Również u nas, gdzie tak wiele mówi się ostatnio o edukacji, jej modelach i celach.
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  PRL w kryminale:Żydzi vs. Polska Ludowa

  Sebastian Chosiński

  Danuta Frey-Majewska Kto zabił Kruka?
  

  
  Danuta Frey-Majewska tej powieści powinna się wstydzić! Opublikowany w 1970 roku przez wydawnictwo podległe Ministerstwu Obrony Narodowej (a więc generałowi Wojciechowi Jaruzelskiemu), napisany na fali pomarcowej kampanii antysemickiej Kto zabił Kruka? jest bowiem paskudnie tendencyjny i niewiele różni się od żydożerczych dzieł z lat 30. XX wieku.
Ekstrakt: 40%
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W beletrystycznym dorobku Danuty Frey-Majewskiej trafiały się powieści ciekawsze (vide Osiem ramion bogini Kali, 1976), średnie, aczkolwiek przyzwoite (Maska śmierci, 1971) oraz zwyczajnie słabe (jak na przykład  zamykający serię Ewa wzywa 07  Dom, w którym straszy, 1989). Trafiła się też jednak książka na tyle kuriozalna i o tak paskudnym wydźwięku polityczno-propagandowym, że wcale bym się nie zdziwił, gdyby autorce marzyło się jej całkowite wymazanie ze swojej bibliografii. I, żeby nie było wątpliwości, nie chodzi wcale o dzieło, jakie mogło powstać w czasach realizmu socjalistycznego, czyli przed 1956 rokiem. Wtedy jeszcze Frey nie zajmowała się powieściopisarstwem.
O co konkretnie chodzi?
Tą najbardziej niechlubną powieścią napisaną przez Danutę Frey-Majewską jest wydana w 1970 roku Kto zabił Kruka?. Gdy połączymy w jedno moment jej publikacji z oficyną, w jakiej książka ukazała się (chodzi o Wydawnictwo Ministerstwa Obrony Narodowej)  wiele nam to wyjaśnia. W 1964 roku nowym ministrem spraw wewnętrznych PRL został generał Mieczysław Moczar  syn Białorusina i Polki  międzywojenny komunista, który po klęsce wrześniowej został agentem wywiadu radzieckiego, a po wojnie zasłużonym dla utrwalania władzy ludowej ubekiem. Od początku lat 60. XX wieku stał na czele jednej z pezetpeerowskich frakcji, tak zwanych partyzantów, których nazywano także moczarowcami. Był wrogiem liberalizowania ustroju komunistycznego, a poklask zdobywał łącząc elementy ideologii skrajnie lewicowej z nacjonalistyczną, a więc również z antysyjonizmem i antysemityzmem. Po wybuchu wojny izraelsko-arabskiej w czerwcu 1967 roku państwa bloku wschodniego jednoznacznie opowiedziały się po stronie Egiptu, Jordanii i Syrii. W mediach rozpoczęła się natomiast nagonka na Izrael, co niechętnie przyjmowali wciąż funkcjonujący w strukturach PZPR działacze pochodzenia żydowskiego.
Doprowadziło to do wzrostu  sterowanych odgórnie, między innymi przez ludzi Moczara  nastrojów antysemickich w Polsce. Znajdujący się pod naciskiem partyjnych radykałów Władysław Gomułka, mający zresztą żonę Żydówkę, oskarżył Żydów mieszkających nad Wisłą i Odrą o działanie na szkodę państwa, co doprowadziło do czystek w aparacie partyjnym i w wojsku. Za te ostatnie odpowiadał generał Wojciech Jaruzelski  najpierw jako szef Sztabu Generalnego Wojska Polskiego (1965-1968), a następnie minister obrony narodowej (od kwietnia 1968 roku). Powieść Frey(-Majewskiej) powstała właśnie w tym czasie, na fali rozliczeń marcowych, a opublikowano ją w MON-owskiej serii Labirynt, pod szyldem której ukazywały się książki o charakterze kryminalno-sensacyjnym i szpiegowskim. I taka właśnie jest fabuła Kto zabił Kruka?. Tyle że oprócz elementów detektywistycznych pojawiają się  dzisiaj brzmiące wyjątkowo ohydnie  wątki antysemickie.
Tytułowy Kruk to inżynier Wiktor Kruk  szef działu handlowego jednej z warszawskich spółdzielni pracy. Kiedyś miał żonę, Klarę Wróblewską, ale przed trzema laty rozwiódł się z nią i od tamtej pory żyje samotnie. Aczkolwiek od paru miesięcy spotyka się z niejaką Reginą Brzezińską, z którą podobno nawet  tak przynajmniej ona twierdzi  planuje ślub. Pewnego dnia po pracy Wiktor udaje się do dentysty. W poczekalni czyta gazetę; trafia w niej na artykuł, który wywołuje w nim efekt mrożący. Mowa jest w nim o zaocznym skazaniu na dziesięć lat więzienia przez sąd Warszawskiego Okręgu Wojskowego niejakiego Andrzeja Jarosława Chwilę  górala z Zakopanego i Nowego Targu, uciekiniera z ludowej ojczyzny, który znalazłszy się w Wiedniu, podjął współpracę z Wolną Europą oraz Polsko-Amerykańskim Konsulatem Emigracyjnym i zabrał się za rekrutowanie szpiegów. Sam zresztą przeszedł odpowiednie szkolenie w Berchtesgaden (gdzie w czasie drugiej wojny światowej mieściła się słynna rezydencja Adolfa Hitlera  Berghof); miał też kontakty  uwaga! uwaga!  z elementami syjonistycznymi.
Dlaczego ten wydrukowany w prasie tekst tak bardzo podziałał na równowagę psychiczną inżyniera Kruka  okazuje się później. Ale pewnych rzeczy można się już domyślać od razu, prawda? Następny dzień okazuje się wcale nie lepszy: opóźnia się naprawa samochodu w warsztacie Zygmunta Błacha, spotkana przypadkowo w autobusie miejskim Regina pragnie ostatecznie rozmówić się w sprawie ślubu, a w pracy czeka na Wiktora Aleksander Wolski  człowiek, którego pojawienie się w spółdzielni wywołuje w inżynierze jeszcze większy niepokój. Wszystko idzie nie tak, jak powinno. Czy zatem powinniśmy dziwić się, że następnego dnia w samochodzie stojącym na Wale Miedzeszyńskim zostają znalezione zwłoki Kruka? Przeprowadzający sekcję zwłok lekarz sądowy nie ma wątpliwości, że denat został otruty cyjankiem potasu. A więc morderstwo! Sporym zaskoczeniem dla prowadzącego śledztwo kapitana MO Klimy jest fakt, że wszystkie fotele w samochodzie zostały rozprute, jakby sprawca (bądź sprawcy) zbrodni czegoś usilnie i metodycznie poszukiwali.
Tak samo jak wnętrze wozu wyglądają zresztą również mieszkanie inżyniera i jego garaż w spółdzielczym bliźniaku na Saskiej Kępie. Klima zadaje sobie denerwujące pytania: Czego szukano? I czy znaleziono? Sprawa wydaje się bardzo zagmatwana. A gmatwa się jeszcze bardziej, kiedy podczas pogrzebu Kruka milicjant dostrzega wśród żałobników znajomą twarz; należy ona do niejakiego Brygida, czyli Bogdana Borka  waluciarza i przemytnika, który prze paru laty stawał przed sądem. I ktoś taki był znajomym szanowanego w swoim miejscu pracy inżyniera? Klima jest przekonany, że wyjaśnienie tajemnicy śmierci Kruka kryje się w przeszłości i może mieć związek z nielegalnymi interesami Brygida w Wiedniu. A skoro sprawa wykracza poza granice Polski Ludowej  musi zająć się nią kontrwywiad Służby Bezpieczeństwa. I tak na arenę wydarzeń wkracza oficer z ulicy Rakowieckiej  major Tomasz Wrzosek, od tej pory prowadzący dochodzenie razem z kapitanem Klimą.
Wiedeń w powieści Frey-Majewskiej wyrasta na główny ośrodek dywersyjnej antypolskiej działalności  tam splatają się szlaki szpiegów zachodnioniemieckich, amerykańskich i syjonistycznych. Ci ostatni, oprócz knucia przeciwko Polsce, zajmują się również przemytem na wielką skalę. Na szczęście komunistyczne służby znają ich nazwiska, a brzmią one  warto to sobie utrwalić  następująco: Grillenberg, Liberman, Szpigelman, Wolman, Okręglak. Przypadek? Skądże! Ale to i tak nie jest szczyt antysemickiego ścieku, jaki wylewa się z tej powieści. Najbardziej obrzydliwy jest wątek kieleckiego Żyda Jehorama Steina, który w czasie okupacji po ucieczce z likwidowanego przez Niemców getta zostaje ukryty przez Polaka. Po wojnie robi karierę w Warszawie, a po przełomie październikowym 1956 roku opuszcza kraj (autorka wprost sugeruje, że ma to również związek z jakimiś machlojkami). Nie jedzie jednak do Izraela, lecz  tak, tak, to nie może być przypadek  do Wiednia.
Tam zostaje oszustem, przemytnikiem, szantażystą i szpiegiem. Ba! do antypolskiej działalności podstępem wciąga człowieka, który ocalił go podczas okupacji. Czy można sobie wyobrazić większą niewdzięczność i podłość?! Frey-Majewska bardzo stara się, aby zohydzić czytelnikom tę postać. Temu służy także taki oto anatomiczny opis, przedstawiający Żyda-emigranta w dwadzieścia lat po wojnie: Stein zmienił się. Przytył i wyłysiał. Tylko jego nos pozostał taki sam duży jak przedtem (strona 116). Wypisz, wymaluj  figura żywcem wyjęta z nazistowskich plakatów propagandowych. Zabrakło chyba tylko nawiązania do zagrożenia tyfusem czy jakąkolwiek inną chorobą zakaźną. Co pozostałoby z Kto zabił Kruka?, gdyby odantysemityzować tę powieść? Niestety, mimo że sprawnie napisana, to jednak dość banalna i schematyczna historyjka kryminalno-szpiegowska z sympatycznym i zdolnym kapitanem milicji i jeszcze zdolniejszym (aczkolwiek wcale nie sympatyczniejszym) oficerem SB. Brrr!!!
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  W każdej chwili

  Joanna Kapica-Curzytek

  Ken Follett Nigdy
  

  
  Nigdy, szeroko zakrojona powieść globalna z gatunku political fiction, tylko częściowo spełnia oczekiwania.
Ekstrakt: 60%
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Bardzo cenię Kena Folletta za jego cykl Stulecie, którego akcja toczy się w XX wieku:  Upadek gigantów, Zima świata oraz Krawędź wieczności. Miałam więc podstawy, aby się spodziewać, że Nigdy będzie tak samo świetnie napisane  z epickim rozmachem, dobrze zarysowanymi postaciami, historycznymi detalami i świetną polityczną intrygą.
Autor stopniowo dozuje napięcie, pokazując, że gwałtowna zmiana porządku międzynarodowego może się dokonać za sprawą małych, z pozoru nic nieznaczących kroków i niefortunnego splotu okoliczności. Sytuacja, jak widzimy tutaj, może się wymknąć spod kontroli w każdej chwili i, jak wskazuje tytuł, nigdy nie należy mówić: nigdy. Akcja powieści toczy się  w nieokreślonym czasie  na trzech kontynentach. Mamy konflikt na granicy Sudanu i Czadu, a także niespodziewane wydarzenia w Korei Północnej  co natychmiast aktywizuje politycznie i militarnie Chiny oraz Koreę Południową.
Liderem światowego porządku są Stany Zjednoczone. Pani prezydent Pauline Green jest pełna dobrej woli, ale też  w pełni świadoma powagi sytuacji i ciężaru presji. Follett umożliwia nam zajrzenie za kulisy Białego Domu, gdzie wykuwają się najważniejsze dla świata decyzje.
Nigdy jest powieścią, która stawia nie na dynamiczną akcję, ale raczej na podkreślenie psychologicznego tła politycznych decyzji. Ludzie mają swoje mocne strony i słabości, co zawsze jest czynnikiem decydującym o dalszym przebiegu zdarzeń. To zwykle jest zaletą inteligentnie napisanych politycznych thrillerów. Jednak tym razem odnoszę wrażenie, że Follett poszedł zbyt daleko i w rezultacie dostajemy raczej statyczną, choć bez wątpienia niezłą powieść obyczajową z elementami political fiction. Mamy tu drobiazgowo opisany romans między agentami, a także rodzinne problemy pani prezydent Green, które w miarę upływu czasu stają się coraz bardziej poważne. Trochę mało tu elementów, które tworzyłyby napięcie właściwe dla thrillera zapowiadanego na czwartej stronie okładki. 
Nie przekonuje mnie wątek Kiah i Abdula, którzy wyruszają z subsaharyjskiej Afryki w poszukiwaniu lepszego życia na północy. To motyw skądinąd dobrze skonstruowany i dosyć poruszający, pozwalający nam przyjąć punkt widzenia ludzi, którzy nie mają w życiu żadnych perspektyw. Jednak ta opowieść wydaje się jakby odklejona od reszty i w zasadzie nie wnosi niczego do głównego przebiegu akcji. Dużo większy sens miałoby na przykład pokazanie rosnących chińskich wpływów w Afryce ale ten obraz jest dosyć szczątkowy. 
Głównym przesłaniem tej książki jest oczywiście przekonanie czytelników, że świat jest dużo bliżej wybuchu atomowego konfliktu, niż na ogół się sądzi. Zostało ono wzmocnione zwłaszcza w ostatnim czasie, gdy wybuchła wojna Rosji z Ukrainą. Nigdy, czytane w tym kontekście, nabiera szczególnego znaczenia i stanowi godne rozwagi memento.
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  Na upiornej loterii

  Joanna Kapica-Curzytek

  Richard Hooker M*A*S*H
  

  
  M*A*S*H, książka, na podstawie której powstały kultowe ekranizacje, jest równie znakomita. Portret środowiska lekarzy, pracujących w trudnych warunkach wojny, jest może i humorystyczny, ale kryje się za nim dramat i ból.
Ekstrakt: 90%
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Richard Hooker to pseudonim Hiestera Richarda Hornbergera Juniora (1924-1997), amerykańskiego chirurga. Był lekarzem wojennym podczas wojny w Korei, co pozwoliło mu opisać zebrane tam doświadczenia w niniejszej książce. Jestem przekonana, że warto z tą powieścią się zapoznać, niezależnie od tego czy (lub może raczej - ile razy) oglądaliśmy jej filmowe wersje.
Okładka zapowiada, że M*A*S*H to satyra wojenna  i jest to określenie jak najbardziej prawdziwe. Rzeczywistość widziana w skrajnie krzywym zwierciadle, przerysowana i sprowadzana do absurdu  to znaki firmowe tej powieści. Amerykańskie media nazywają też utwór tragedią sytuacyjną (w opozycji do sitcomu), na który, jeśli reagujemy śmiechem, to podszytym łzami i smutkiem. Tytułowym miejscem akcji jest amerykański szpital polowy na tyłach frontu wojny w Korei.
Niech nie zwiedzie nas absurdalny humor, odjechane dialogi i sytuacje. To jedyna możliwa reakcja na otaczającą rzeczywistość, w której znaleźli się  nie zawsze z własnej woli - lekarze wojskowi. Realia były takie, że mieli przeważnie nie więcej niż trzydzieści lat i niewielkie doświadczenie zawodowe. Pracowali w rytmie dyktowanym przez sytuację na froncie: czasem zdarzało się wiele dni bez pracy, po których następowała przytłaczająca fala kilkuset rannych żołnierzy w ciągu paru godzin.
Podołanie zadaniom wymagało nadludzkich sił fizycznych, a przede wszystkim psychicznych, szczególnie jeśli brakowało rąk do pracy oraz sprzętu potrzebnego do uratowania wszystkich rannych. Proszę zwrócić uwagę na wstrząsająco tu opisywane ciężkie przypadki medyczne, z którymi mieli do czynienia tamtejsi lekarze. Niemal zawsze byli zmuszeni wykonać jakiś zabieg po raz pierwszy w życiu. Pod czasową presją, improwizując bez przygotowania. Czasem wygrywali ludzkie życie, czasem przegrywali  jak na upiornej loterii
Były to warunki ekstremalne, a pracujący tam młodzi ludzie  cóż, byli tylko ludźmi i starali się radzić z sytuacją najlepiej jak potrafili. Głupawka pozwalała przetrwać  przynajmniej kolejny dzień, godzinę czy nawet chwilę. Chwytanie się normalności za wszelką cenę było sposobem na uniknięcie trwałych zmian w psychice. Z jednej strony, każdy starał się o siebie zadbać sam, ale z drugiej  warto zwrócić uwagę, jak wszyscy są tutaj solidarni wobec siebie, uważni i empatyczni. Wiedzą, że grają w jednej drużynie i tworzą ją nie tylko na sali operacyjnej, ale w każdym innym miejscu (czego symbolem są między innymi urządzane przez nich rozgrywki sportowe).
Jeśli znamy film czy serial, miło będzie się nam spotkać ze wszystkimi znajomymi postaciami. W książce są one zarysowane nie mniej wyraziście niż na ekranie. Co więcej, w tekście dochodzi tutaj jeszcze jeden ciekawy aspekt  a mianowicie możliwość wyłapania wielu odniesień do amerykańskiej kultury, na przykład cytatów z literatury  nie zawsze czytelnych dla obcokrajowców, ale w książce uważnie wskazywanych nam przez tłumaczkę. Są aluzje do różnic, ujawniających się z racji klasy czy miejsca pochodzenia. Przekład książki M*A*S*H z pewnością nie był łatwym zadaniem, dlatego gratuluję jego autorce, bo cięte, dynamiczne dialogi i sytuacyjny humor brzmią po polsku naprawdę dobrze i atrakcyjnie dla czytelników. To nie do przecenienia!
Nie odkryję niczego nowego, jeśli napiszę, że M*A*S*H w całej swojej przewrotności i (czasami irytującej) absurdalności jest dobitnie brzmiącym antywojennym manifestem. Wojna to nie jest wzniosłe umieranie za ojczyznę z patetycznymi słowami na ustach. To wielki dramat i doświadczenie, na które w niczyim życiu nie powinno być miejsca. Rany i krew, wycie z bólu i cierpienie. Rozłąka i samotność. Trauma, która  jeśli się przeżyje  pozostaje długo w psychice. To wszystko z powodzeniem pokazał w swojej książce Richard Hooker. Jeśli M*A*S*H nie wzbudzi w nas sprzeciwu wobec wojny oraz poczucia całkowitego jej absurdu i bezsensu, to już nic innego nie zdoła tego uczynić.
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  Znak krzyża nad księstwem

  Marcin Mroziuk

  Antoni Gołubiew Bolesław Chrobry. Rozdroża. Część II
  

  
  W drugiej części Rozdroży najważniejszym wydarzeniem jest długo oczekiwana pielgrzymka do grobów pięciu braci męczenników wraz z wieńczącym ją sadem nad Bugajem. Przekonamy się, że również w tym przypadku Bolesław Chrobry ma dalekosiężne plany, ale nie zawsze wszystko przebiega zgodnie z zamysłami władcy. Nie mamy wątpliwości, że właśnie w takich momentach wykuwa się kształt przyszłej polskiej państwowości.
Ekstrakt: 80%
[image: Bolesław Chrobry. Rozdroża. Część II]
Oczywiste jest wzmocnienie pozycji Kościoła, skoro sam książę mam przemierzać kraj w pokutnym stroju razem ze swoimi poddanymi. Okazuje się jednak, że nieprzypadkowo nakazał on zebranie się pielgrzymów w Krakowie. Otóż przybywający tam gromadnie wojowie nie spędzają czasu na modlitwach i umartwianiu się, lecz na piciu i zabawie. Przy takim tłumie nie trzeba zaś wcale długo czekać, aby mir książęcy został naruszony. Nieco paradoksalnie taki rozwój wypadków jest po myśli Bolesława Chrobrego, który chce oprzeć się na dwóch filarach. Z jednej strony duchowieństwo i nakazy nowej wiary mają bowiem stanowić tamę przed nadmiernymi ambicjami członków drużyny, a z drugiej strony siła zaprawionych w bojach wojowników ma być antidotum na zapędy dostojników kościelnych do zbytniego wtrącania się w politykę prowadzoną przez władcę.
Warto dodać, że dość zaskakująca jest także osoba winowajcy. To Kłąb, który najwyraźniej nie może się pogodzić z tym, że z niewiadomych powodów Latorosłka nie chciała się z nim związać, choć wszystko zdawało się wreszcie sprzyjać szczęściu tych dwojga. Trudno nie być poruszonym ich perypetiami, a trzeba też przyznać, że losy zarówno byłego komornika, jak i wdowy po Zefridzie potoczą się w zgoła niespodziewanym kierunku.
Z równie wielkim zainteresowaniem obserwujemy, jak odmienny wpływ na postawy różnych osób ma wielka pielgrzymka. I tak Dzierbołek po raz kolejny ma okazję do udowodnienia, że dla niego nie ma sytuacji, której nie mógłby wykorzystać do zrobienia korzystnego interesu. Z kolei inni  jak choćby dawny czeski książę Bolesław Rudy czy arcybiskup Gaudenty  przechodzą prawdziwą przemianę duchową. Co ciekawe, grono wędrujących do grobów pięciu braci męczenników cały czas powiększa się także o zwykłych prostych ludzi, wśród nich choćby krewnych Lubka, czyli późniejszego świętego Krystyna.
Sporo do myślenia dają nam też kolejne zmiany, jakie zachodzą na polanie Śliźniów, która wygląda już inaczej niż w Puszczy. Nie mamy wątpliwości, że przyszłością tego rodu jest Żarek, gdyż jego znaczenie wzrasta po powrocie z darami od Dzierżka, a prawdziwe uznanie zapewnia mu pogodzenie się z ojcem. Lubusza reprezentuje tutaj wprawdzie przeszłość, ale w oderwaniu od niej nie dałoby się przecież budować stabilnej przyszłości.
Bez wątpienia prawdziwym majstersztykiem jest zaś sposób przedstawienia sądu nad Bugajem. Początkowo wydaje się, że w przypadku zabójcy pięciu braci męczenników wyrok może być tylko jeden, a do rozstrzygnięcia pozostaje jedynie wybór metody jego uśmiercenia. Tymczasem w trakcie rozprawy obserwujemy zacięte zmagania, które toczą się zarówno przed obliczem księcia, jak i w jego głowie. Doprawdy moc Jezusa Chrystusa objawia się tutaj w pełni, ale zarazem Bolesław Chrobry wie, że może ona posłużyć do wzmocnienia jego państwa. Szkoda więc jedynie tego, że zbliżamy się już do końca monumentalnego dzieła Antoniego Gołubiewa (został jeszcze tylko krótki tom Wnuk), a autorowi nie udało równie drobiazgowo opisać dalszego okresu panowania syna Mieszka I.
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  Przeczytaj to jeszcze raz:Wiwisekcja młodzieńczego buntu

  Sebastian Chosiński

  Krystyna Siesicka Jezioro Osobliwości
  

  
  Krystyna Siesicka, Irena Jurgielewiczowa, Małgorzata Musierowicz, Aleksander Minkowski W czasach Polski Ludowej ich powieści dla młodzieży znali prawie wszyscy polscy nastolatkowie. Niektóre z ich książek doczekały się nawet niezłych adaptacji filmowych i telewizyjnych. Tak stało się chociażby z doskonałym Jeziorem Osobliwości Siesickiej  opowieścią o zagubionej w nowej dla siebie rzeczywistości szesnastoletniej Marcie.
Ekstrakt: 70%
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Najpierw była świetna książka Krystyny Siesickiej (1928-2015), następnie jeszcze lepszy  oparty na niej  film Jana Batorego (1921-1981), w którym debiutowali  i to od razu na dużym ekranie  osiemnastoletnia Maria Kowalik i starszy od niej o dwa lata Mirosław Konarowski. Od jego realizacji minęło w tym roku pół wieku, od premiery książki  sześć lat więcej. A mimo to oba dzieła doskonale bronią się po dziś dzień. Choć oczywiście nie ma co ściemniać i twierdzić, że pokazany w nich świat nie stał się nieco anachroniczny. Wszak była to epoka głębokiego PRL-u; młodzież i dorośli borykali się z innymi problemami społecznymi i ekonomicznymi (ale czy na pewno?). Nie zmieniło się chyba tylko jedno: pierwsza miłość nastolatków  wciąż przysparzająca tyleż szczęścia i ekscytacji, co bólu i cierpienia. A któż potrafił w latach 60. i 70. XX wieku pisać o niej z większą swadą niż Siesicka?!
Autorka Jeziora Osobliwości (w tytule filmu drugi człon zapisany został z małej litery, co ma swoje uzasadnienie i wynika ze zmiany zakończenia) jako niespełna szesnastoletnia dziewczyna była uczestniczką powstania warszawskiego. Edukację dokończyła dopiero po wojnie, przez lata pracowała jako dziennikarka, aż wreszcie w połowie lat 60. postanowiła spróbować sił w roli pisarki. Wyspecjalizowała się w powieściach dla młodzieży, w których  co było w Polsce Ludowej prawdziwym ewenementem  unikała denerwującego dydaktyzmu i moralizatorstwa. Nie traktowała też swoich młodych bohaterów z pobłażaniem. Przeciwnie: widziała w nich ludzi, nad których problemami należy pochylić się z uwagą. W końcu prawo do miłości ma każdy. I każdemu może przytrafić się dramat, kiedy okaże się, że uczucia zostały źle ulokowane.
Powieściowe Jezioro Osobliwości zostało po raz pierwszy wydane w 1966 roku, a więc w czasach Gomułkowskiej małej stabilizacji, kiedy młodzież słuchała big beatu i jazzu, do szkoły chodziła skromnie ubrana (lekcje odbywały się także w soboty), a wieczorami bała się wyściubić nosa z domu, aby nie nadziać się na ulicy na patrol milicyjny bądź tak zwaną trójkę klasową (co świetnie pokazano w nakręconym w 1965 roku jednym z odcinków serialu Wojna domowa). W takiej rzeczywistości dorasta szesnastoletnia Marta (jej nazwiska nie poznajemy), która mieszka z matką w ciasnym mieszkaniu na jednym z warszawskich osiedli bloków. Anna pracuje w redakcji Wiadomości Literackich. Ciągle zajęta, niewiele ma czasu, jaki mogłaby poświęcić córce. Dlatego gdy dziewczyna dowiaduje się, że o znajomość z nią zabiega sympatyczny i przystojny maturzysta (z innej szkoły) czuje się mile tym faktem połechtana. Dopiero z czasem okazuje się, że starania Michała nie były wcale bezinteresowne.
Ogromnym zaskoczeniem dla nastolatki jest wiadomość, że jej matka spotyka się z mężczyzną (z filmu wynika, że Anna dwa lata wcześniej owdowiała). Ba! zapadła już nawet podjęta decyzja o przeprowadzce do jego (znacznie bardziej przestronnego) mieszkania, została także wyznaczona data ślubu. Wszystko to spada na Martę jak grom z jasnego nieba. Na dodatek okazuje się, że jej przyszły ojczym, inżynier Wiktor Soroko, jest ojcem Michała. Znajomość z chłopakiem nabiera więc  nawet nie z dnia na dzień, nie z godziny na godzinę, lecz z minuty na minutę  zupełnie innego charakteru. Zwłaszcza że dziewczyna ma zająć jego pokój, on natomiast przeprowadza się do ciotki, siostry swojej matki; ta z kolei pracuje w biologicznej stacji doświadczalnej kilkadziesiąt kilometrów od Warszawy.
Tego wszystkiego jest dla Marty zdecydowanie za dużo! Nie radzi sobie z nagłą zmianą sytuacji: ma wrażenie, że nie zyskała wcale ojczyma, czyli mężczyzny, który odtąd będzie zastępował jej ojca, ale straciła matkę. Zresztą nie tylko matkę. Bo jak teraz ma traktować Michała, w którym ewidentnie zadurzyła się? Wszystko komplikuje się jeszcze bardziej, kiedy dziewczyna poznaje Patryka  kolegę młodego Soroki z klubu szermierczego. Chłopak, zgrywający się na playboya, pragnie dołączyć Martę do swego zbioru jako kolejne niewieście trofeum. Lecz i jemu serce płata psikusa, albowiem z czasem okazuje się, że czuje do niej coś więcej niż czysto fizyczny pociąg. Miłosne trójkąty rzadko kończą się szczęśliwie, a już tym bardziej, kiedy tego typu doświadczenia dotykają ludzi bardzo młodych i (nad)wrażliwych.
Powieść Krystyny Siesickiej ma formę dwojaką: w klasyczną narrację wplecione są retrospekcje, które poznajemy z lektury pamiętnika spisywanego przez Martę. Od pierwszych stron książki wiemy, że ta historia ma dramatyczny finał, chociaż do samego końca nie zdajemy sobie sprawy z tego, co się wydarzyło. Musi to jednak być coś bardzo poważnego, skoro zajmuje się tym kapitan milicji. Zapoznając czytelnika z kolejnymi stronami pamiętnika swojej bohaterki, autorka kreśli jej nadzwyczaj skomplikowany mikroświat. Łatwiej dzięki temu zrozumieć jej dylematy i nie zawsze trafne wybory, łatwiej wyjaśnić jej  wynikający z poczucia osaczenia  narastający bunt, który doprowadza do tragedii. W filmie Jana Batorego za sprawą reżysera wprowadzono istotne zmiany w zakończeniu. Przede wszystkim zrezygnowano z sekwencji rozgrywającej się podczas obozu harcerskiego (nad tytułowym jeziorem), która rzeczywiście średnio pasuje swym wydźwiękiem do całości (ale być może była konieczna z powodów cenzorskich); podkreślono natomiast z jeszcze większym naciskiem dramat głównej bohaterki.
Czy dzisiaj również powstają tak przekonujące i wiarygodne psychologicznie polskie powieści dla młodzieży?
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  PRL w kryminale:Zbrodnia z listy przebojów
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  Wpadlibyście na pomysł umieszczenia fabuły powieści kryminalnej w środowisku producentów pirackich pocztówek dźwiękowych? Brzmi wyjątkowo abstrakcyjnie, prawda? Ale nie dla Danuty Frey(-Majewskiej). Ona tak właśnie uczyniła, pisząc Broszkę z zielonych kamieni. I  wbrew pozorom  wyszła jej całkiem zgrabna historia zbrodni popełnionej na młodej i pięknej utrzymance pewnego prywaciarza.
Ekstrakt: 70%
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W czasach, w których głównym nośnikiem muzyki są portale streamingowe (spychające na dalsze miejsca zarówno płyty kompaktowe, jak i produkowane w zasadzie jedynie dla zapalonych kolekcjonerów krążki winylowe), niełatwo będzie wyjaśnić czytelnikom urodzonym na początku XXI wieku, czym były pocztówki dźwiękowe i skąd brała się ich wielka popularność w latach 60. i 70. Bo któż nie słuchał wówczas najnowszych przebojów znanych z anteny kultowego Radia Luksemburg właśnie z przypominających wyglądem kartki pocztowe płyt? Ich produkcja była domeną tak zwanego sektora prywatnego. Produkowano je w przydomowych manufakturach praktycznie poza kontrolą państwa, a rozprowadzano za pośrednictwem straganów i sklepów należących do prywaciarzy. Władze komunistyczne przymykały na to oko, mając świadomość, że system się od tego nie zawali (multiplikowane w ten sposób utwory nie niosły bowiem ze sobą treści politycznych). Przeciwnie: po pierwsze  wychodzono z założenia, że w ten sposób zostanie choć w małym procencie zapełniona luka na rynku, czego nie potrafiła dokonać (często z przyczyn prawnych po prostu nie mogła) nieudolna państwowa fonografia, po drugie  był to usankcjonowany sposób okradania artystów ze zgniłego Zachodu.
Jak to się dokonywało? Na pocztówkach dźwiękowych wydawano światowe (lecz nie tylko) przeboje, które albo nagrywano bezpośrednio z audycji radiowych, albo powielano z płyt kupowanych na Zachodzie i przywożonych do Polski, ewentualnie takie, które wynoszone były ze studiów Polskiego Radia przez nieuczciwych pracowników tej instytucji. Na pocztówce mieścił się zazwyczaj jeden krótki utwór, z czasem, kiedy technologia produkcji poprawiła się  maksymalnie dwa. Jakość produktu była jednak bardzo kiepska, nieporównywalna z winylowymi płytami gramofonowymi. Co z tego jednak, skoro w tamtym czasie dla zdecydowanej większości peerelowskiej młodzieży kupowanie legalnych krążków z piosenkami The Rolling Stones, The Beatles, The Animals, Deep Purple i wielu, wielu innych wykonawców było marzeniem nie do spełnienia. Lepiej kupić sobie podłej jakości pocztówkę dźwiękową z Child in Time, niż czyhać przy odbiorniku radiowym z nadzieją, że któryś z redaktorów muzycznych to wyemituje. Zwłaszcza że magnetofony szpulowe były mimo wszystko towarem luksusowym.
Skąd ten nieco przydługi wstęp? Jest w pełni usprawiedliwiony, albowiem akcja wydanej pod koniec lat 70. ubiegłego wieku Broszki z zielonych kamieni rozgrywa się właśnie w środowisku osób związanych z produkcją pocztówek dźwiękowych i na dodatek odgrywają one (czyli pocztówki) niepoślednią rolę w fabule. W wydanej przez Iskry w poczytnej serii Klub Srebrnego Klucza (w stutysięcznym nakładzie) książce ponownie pojawia się  znany już z Ośmiu ramion bogini Kali (opublikowanych trzy lata wcześniej)  porucznik Milicji Obywatelskiej Marek Wanacki, który w latach 80. powrócił jeszcze, chociaż już jako major, w kilku mikropowieściach z cyklu Ewa wzywa 07. To jemu właśnie przychodzi prowadzić śledztwo w sprawie tajemniczej śmierci młodej Urszuli Retmaniak. Dlaczego tajemniczej? Ponieważ na pierwszy rzut oka wiele wskazuje, że mógł to być nieszczęśliwy wypadek. Tyle że jego okoliczności od początku wydają się dziwne
Ula była bowiem kochanką inżyniera chemika Aleksandra Zelmana  współwłaściciela jednej z podwarszawskich wytwórni pocztówek dźwiękowych  i to on właśnie powiadomił o zaistniałej tragedii milicję. Wszystko wydarzyło się w wynajmowanej przez mężczyznę garsonierze. Kiedy obudził się rano, zauważył ciało swojej o dobre dwadzieścia lat młodszej przyjaciółki leżące na podłodze w sypialni. Doszedłszy do wniosku, że nie jest już w stanie jej pomóc, wyszedł na ulicę, aby z budki telefonicznej wezwać służby kryminalne. Sekcja zwłok wykazuje, że dziewczyna zmarła z powodu porażenia prądem, kiedy prawdopodobnie po wyjściu z łazienki dotknęła zepsutej lampy stojącej w pokoju. Jak to możliwe, że Zelman niczego nie zobaczył i niczego nie usłyszał? Jak sam twierdzi, był kompletnie pijany, dlatego zorientował się we wszystkim dopiero po przebudzeniu. Ta wersja wydarzeń może wydawać się Wanackiemu trochę naciągana, ale  gwoli ścisłości  to oficer nie ma na razie żadnych podstaw ku temu, aby nie uznać jej za wiarygodną. Zwłaszcza że to naprawdę mogło być skutkiem zwykłego nieszczęścia.
By jednak rozstrzygnąć sprawę, porucznik przygląda się rodzinie i wspólnikom Zelmana. Tym sposobem Danuta Frey wprowadza na arenę wydarzeń pokaźną menażerię ekscentrycznych bohaterów. Są wśród nich obecny wspólnik Aleksandra i właściwy założyciel wytwórni Jan Giziński, ich pracownik, marzący o tym, aby zostać wspólnikiem Leszek Horn  człowiek opętany zazdrością o swoją piękną, choć już nie najmłodszą żonę Bożenę. Czy słusznie? A jakże! Bożena to wzięta piosenkarka (której płyty tłoczą Giziński z Zelmanem), która korzysta z życia na całego. Najnowszą jej zdobyczą jest młody i przystojny Marcin Dąbski, redaktor z sekcji muzycznej Polskiego Radia. Do tego dochodzą jeszcze druga żona Aleksandra, Alina Zelman, i jej syn z pierwszego małżeństwa, Janusz Balcerzak  student marzący o karierze kierowcy rajdowego (widocznie zapatrzył się w czerwonego księcia Andrzeja Jaroszewicza). Jak się okazuje, z garsoniery, w której dokonała żywota Urszula, korzystali też inni  właściciel użyczał lokalu na schadzki i Hornowej, i Gizińskiemu, a nawet swojemu pasierbowi. Jeśli więc uznać, że ktoś umyślnie popsuł lampę  podejrzanych na pewno nie zabraknie.
Prowadząc dochodzenie, Wanacki przez dłuższy czas miota się i gmatwa w domysłach; osnuwany jest bowiem kłamstwami zaplątanych w sprawę osób. Co wywołuje w nim ogromną irytację, a w jego szefie, Stępniu (którego stopnia oficerskiego nie poznajemy)  rosnące z każdym tygodniem niezadowolenie. Jakby porucznikowi mało było kłopotów, kolejnych trosk przysparza mu Elżbieta Ambroziak  niedoszła narzeczona, lekarka z Zakładu Medycyny Sądowej, którą poznał podczas sprawy opisanej przez Frey w Ośmiu ramionach bogini Kali. Choć rozstali się, kiedy pani doktor wyjechała na staż zagraniczny, a Wanacki zdążył czasie jej nieobecności ożenić się z blondwłosą milicyjną seksbombą (takiego określenia używa autorka powieści)  okazuje się, że Ela wcale nie jest mu obojętna. Kto wie, może to właśnie zawirowania w życiu osobistym porucznika sprawiają, że śledztwo idzie jak po grudzie. I pewnie wiele by się nie zmieniło, gdyby nie popełniono drugiej zbrodni, rzucającej szersze światło na głównych bohaterów dramatu.
Broszka z zielonych kamieni udowadnia, że Danuta Frey była naprawdę utalentowaną autorką powieści milicyjnych. Musiały jednak zaistnieć dwa warunki: po pierwsze  nie mogła dawać wciągać się w szerzenie moralnie wątpliwej propagandy (jak w szpiegowskim kryminale Kto zabił Kruka? z 1970 roku), po drugie  nie należało ograniczać jej inwencji i wyobraźni twórczej do rozmiarów kilkudziesięciostronicowych zeszytów wydawanych pod szyldem Ewa wzywa 07 (vide Fiat z placu Teatralnego, Dama ze strusim piórem, Zabawa w chowanego, by pozostać jedynie przy tych, w których pojawia się major Marek Wanacki). W pełnoprawnych powieściach pisarka umiejętnie rozwijała zarówno tło obyczajowe (choć do poziomu Barbary Gordon wciąż było jej daleko), jak i warstwę sensacyjną, nie zapominając o nowinkach kryminalistycznych, które zapewne musieli podrzucać jej specjaliści z MO (bądź SB). Hmm a dlaczego zginęła i z czyich rąk Ula Retmaniak? Aby tego dowiedzieć się, trzeba  nie ma innego wyjścia  sięgnąć po Broszkę z zielonych kamieni.
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  Dla tej książki warto zrobić wyjątek

  Joanna Kapica-Curzytek

  Eva Carter Jak ocalić życie
  

  
  Jak ocalić życie to wyróżniająca się powieść obyczajowa. Oprócz wątku romantycznego mamy świetnie przedstawione zagadnienia medyczne związane z ratowaniem życia w nagłych stanach. Taka wiedza może przydać się każdemu z nas.
Ekstrakt: 90%
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Do napisania tej książki skłoniły autorkę osobiste przeżycia. Jak wyjaśnia w posłowiu Eva Carter (to pseudonim literacki Kate Harrison), w 2002 roku ukończyła kurs pierwszej pomocy. Nigdy nie sądziła, że wykorzysta zdobytą wiedzę w praktyce. Jednak zdarzyło się jej reanimować partnera, dzięki czemu uratowała mu życie. Napisana przez nią powieść oczywiście nie zastąpi wiedzy praktycznej, ale lektura pozwala przyswoić sobie podstawy, co robić podczas resuscytacji. I co szczególnie cenne  pomaga też w dużej mierze pozbyć się lęku przed znalezieniem się w tego rodzaju sytuacji, gdy będziemy musieli zawalczyć o czyjeś życie przed przybyciem na miejsce pogotowia ratunkowego. Jeśli więc na ogół nie sięgamy po tego rodzaju fikcję literacką  dla tej książki warto zrobić wyjątek.
Bohaterami Jak ocalić życie są młodzi ludzie, znajdujący się u progu dorosłości, dokonujący swoich pierwszych życiowych wyborów. Kerry i Tim marzą o rozpoczęciu studiów medycznych. Joel jest znakomitym, świetnie zapowiadającym się sportowcem. Główną intrygą autorka uczyniła zachodzące pomiędzy trójką bohaterów na przestrzeni lat spięcia i uczuciowe zawirowania. Wkrada się tutaj niepewność, lęk przed odrzuceniem, rywalizacja i rozczarowanie, ale nie brakuje też chęci walki o dojrzały, stabilny związek. Eva Carter bardzo pomysłowo podzieliła fabułę książki, w której Joel, Tim i Kerry są na przemian narratorami. Pozwala to na prześledzenie sytuacji z różnych punktów widzenia, co daje znakomity efekt, jeśli chodzi o psychologiczne tło książki.
W sylwestrową noc rozegrał się wielki dramat, co na zawsze zmieniło życie nie tylko jednego z bohaterów, ale też jego rodziny i przyjaciół. Potrzebna była resuscytacja, która na szczęście się powiodła. W przypadku tej powieści nie stanowi to szczęśliwego zakończenia, ale jest dla autorki punktem wyjścia do tego, by pokazać, co z uratowaną osobą dzieje się dalej. Zwykle jest tak, że zachwycamy się cudem, który się dokonał: oto udało się ocalić czyjeś istnienie. Tymczasem nie zawsze jesteśmy świadomi, że osoba wracająca do życia zwykle wymaga dłuższej rehabilitacji, przede wszystkim psychicznej. Dotyczy to także kogoś, kto  nie będąc ratownikiem medycznym - udzielał pomocy.
Wspaniale i realistycznie pokazany jest proces dojrzewania do odpowiedzialności głównych bohaterów  ich niełatwego mierzenia się z trudnymi sytuacjami i poważnymi życiowymi wyzwaniami, do których należy przewlekła choroba i śmierć bliskiej osoby, nieporozumienia rodzinne, narkomania, a nawet samotne ojcostwo.
Eve Carter potrafiła także świetnie przedstawić rzeczywistość z punktu widzenia osób pracujących w zawodach medycznych. Możliwość takiego spojrzenia pozwala nam lepiej sobie wyobrazić, z czym mają oni na co dzień do czynienia i jaką cenę płacą za sumienne wykonywanie swoich obowiązków. Autorka nie zapomniała też o szeregu etycznych problemów, z którymi stykają się członkowie personelu medycznego. Jest to dla czytelników bardzo inspirujące, bo mogą też sami pokusić się o własne przemyślenia podczas lektury.
Jak ocalić życie to jedna z takich książek, która  jeśli można to tak ująć, bawiąc, uczy. Sympatyczny, nieźle poprowadzony romansowy wątek oraz ciekawie ujęte realia życia młodych, wchodzących w dorosłość ludzi śledzimy z przyjemnością. Całość czyta się lekko i przyjemnie. Ale wraz z radością lektury dostajemy też coś więcej: inspirację i garść wskazówek, by nauczyć się na wszelki wypadek ratować życie innym.
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  Przeczytaj to jeszcze raz:Kochać  to nie pytać o nic

  Sebastian Chosiński

  Aleksander Minkowski Szaleństwo Majki Skowron
  

  
  Aleksander Minkowski zasłynął przede wszystkim jako autor doskonałych powieści dla nastolatków  zarówno tych młodszych (vide Gruby, Ząb Napoleona), jak i nieco starszych. W Szaleństwie Majki Skowron opisał perypetie uczuciowe szesnastoletniego Ariela, któremu w codziennym życiu nie pomaga fakt, iż jego ojciec jest porucznikiem MO.
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Czy to nie zaskakujące, że w niejednej młodzieżowej powieści (dzisiaj można by chyba nawet użyć określenia, że kultowej) z czasów Polski Ludowej istotną rolę odgrywa wątek kryminalny bądź sensacyjny? Można to oczywiście wyjaśnić wymogami cenzury i chęcią przypodobania się władzom (dla szefostwa Ministerstwa Spraw Wewnętrznych każdy dobry milicjant pojawiający się w popularnej powieści czy komiksie dla nastolatków był na wagę złota), ale najprawdopodobniej wynikało to również z dążenia do uatrakcyjnienia fabuły poprzez dodanie wątków charakterystycznych dla książek detektywistycznych. Tak było w przypadku Jeziora Osobliwości (1966) Krystyny Siesickiej, tak jest również  i to w znacznie większym stopniu  w wydanym sześć lat później Szaleństwie Majki Skowron Aleksandra Minkowskiego. Ale to już dziwi znacznie mniej, bo przecież wiadomo, że Minkowski zajmował się nie tylko literaturą stricte młodzieżową, ale pisał również powieści milicyjne: pod pseudonimami Marcin Dor (Zabójstwo Thomasa Jonesa, 1969; Major opóźnia akcję, 1970) i Adrian Czobot (Skok śmierci, 1969), jak również pod własnym nazwiskiem (Kiedy wracają umarli, 1971).
Szaleństwo Majki Skowron w dużej mierze zyskało rozgłos dzięki nakręconemu w 1976 roku świetnemu serialowi Stanisława Jędryki (tak, tego od Wakacji z duchami, Podróży za jeden uśmiech czy Stawiam na Tolka Banana). Ale tego sukcesu nie byłoby bez powieści Minkowskiego, który historię Majki (wcale nie mającej na imię Majka) oraz Ariela (wcale nie mającego na imię Ariel) opisał bez zwyczajowych dla literatury młodzieżowej uproszczeń, traktując swoich bohaterów jak dorosłych, bo przecież na kartach powieści borykają się oni z nadzwyczaj dorosłymi problemami. A że niekiedy bywają naiwni i zbuntowani, po nastoletniemu bezkompromisowi  czy tego właśnie często nie zazdroszczą swoim zasiadającym w licealnych ławkach dzieciom ich rodzice?
Szesnastoletni Hipolit Grobla (ciekawe jak długo Minkowski myślał nad tymi imieniem i nazwiskiem?) mieszka w mazurskich Borach (to nazwa miejscowości) ze swoim ojcem Henrykiem, który jest komendantem niewielkiego posterunku Milicji Obywatelskiej. Przeprowadzili się tutaj przed trzema laty i szybko wsiąkli w lokalną społeczność. Wychowany tylko przez ojca  matka zmarła bowiem, kiedy był jeszcze dzieckiem  Hip (tak zwracają się do niego znajomi) nawiązał z nim wyjątkowo bliską relację, której fundamentami stały się z jednej strony uczciwość i prawdomówność, z drugiej  fascynacja dziełami Williama Szekspira. Stąd zastrzeżone jedynie dla przyjaciół drugie imię Hipolita  Ariel. Stąd ksywka Prospero, nadana przez syna ojcu. Kiedy jednak okazuje się, że w ich poukładany męski świat wkracza kobieta, porucznik Grobla ma bowiem romans z miejscową lekarką, Alą Badeńską, nastolatek traktuje to jak zdradę. Trudno mu pogodzić się z tym, że odtąd musi dzielić się ojcem z kimś jeszcze.
Dopiero własne perturbacje uczuciowe sprawiają, że zmienia punkt widzenia. Ich sprawczynią okazuje się piętnastoletnia Lidia Skowron, córka dyrektora wielkich Zakładów Chemicznych znajdujących się w nieodległej od Borów Brzezinie (swoją drogą to ciekawy, charakterystyczny zresztą dla epoki Gierkowskiej, koncept ekologiczno-ekonomiczny: zbudować zatruwającą środowisko naturalne fabrykę pośrodku jezior mazurskich). Lidka  która woli jednak, by zwracać się do niej imieniem Majka  zafascynowana jest swoim ojcem, niegdyś bohaterskim alpinistą, dlatego źle znosi sytuację, w której okazuje się on  przynajmniej z jej punktu widzenia  asekurantem i hipokrytą. Buntując się przeciwko temu, ucieka z domu; wierzy, że w ten sposób zmusi ojca do podjęcia oczekiwanej przez nią decyzji. Los (i Aleksander Minkowski) sprawia, że pewnego lipcowego dnia Majka  głodna, brudna i zmęczona, na dodatek poszukiwana przez MO  staje na leśnej drodze, którą przejeżdża na rowerze Ariel. Chłopak rozpoznaje ją od razu, zaledwie dzień wcześniej widział jej zdjęcie w telewizji, ale zamiast natychmiast poinformować ojca, postanawia jej pomóc. Skoro porucznik Grobla nie jest do końca lojalny wobec niego (vide doktor Badeńska)
Nie można jednak zachowania Ariela sprowadzać tylko do chęci odkucia się na ojcu. I Minkowski tak też nie robi. Analizując przyczyny postępku chłopaka, wnika głębiej  każe mu kierować się intuicją i emocjami, ale także pewnym, nabytym dzięki wspólnemu życiu w jednym domu z milicjantem, doświadczeniem. Sprawa ucieczki i poszukiwań Majki to zresztą nie jedyny wątek sensacyjny Szaleństwa. Jest też drugi, a dotyczy oskarżenia o łapownictwo, jakiego miał się dopuścić jeden z miejscowych urzędników, niejaki Liwicz. Pech chce, że jego syn, Bohdan, jest przyjacielem Ariela. A raczej był nim do czasu, kiedy okazało się, że porucznik Grobla daje wiarę stawianym kanceliście zarzutom. Ariel boleśnie odczuwa, co to w tak małym środowisku znaczy być synem milicjanta, którego obowiązki zmuszają niekiedy do wyciągania na światło dzienne spraw, jakie pragnie się ukryć. Chłopak ufa ojcu, lecz jednocześnie nie wierzy w winę starego Liwicza.
Jak widać, beztroskie wakacje, na jakie zapewne liczyli i Ariel, i Majka wcale takimi się dla nich nie okazują. Wręcz przeciwnie: dla obojga bohaterów Minkowskiego stają się cezurą, linią graniczną  przekraczając ją, zamykają etap trzpiotowatego dzieciństwa, wchodzą w dorosłość. Jeszcze pełni wiary w to, że świat jest sprawiedliwy, a ludzie uczciwi, ale coraz bardziej rozumiejący, iż zdarzają się odstępstwa od reguł, rzeczywistość natomiast, jeśli chce się w niej funkcjonować bez ciągłego bólu głowy, wymusza kompromisy. Oboje przekonują się również, jak wielkim wsparciem może być drugi człowiek  prawdziwy przyjaciel, nie taki, który akceptuje każde nasze szaleństwo, lecz pomaga obiektywnie i sensownie ocenić sytuację. I jest jeszcze miłość  ta pierwsza, najczystsza, ale i kolejna, może nawet ostatnia w życiu (porucznik Grobla i doktor Badeńska), która pozwala na nowo odkryć jego sens. Powieść Minkowskiego, choć powstała w zupełnie innej epoce, wcale dziś nie wypada staroświecko: to oczywiście zasługa talentu autora, ale przede wszystkim ponadczasowej fabuły, przedstawionej bez taniego sentymentalizmu, za to z subtelnym humorem.
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  Krótko o książkach:Powroty są trudne

  Wojciech Gołąbowski

  Marcin Mortka Zagubieni. Misja ratunkowa
  

  
  Dorian ma powody do zadowolenia. Mama wróciła! Ale ma też powód do niezadowolenia. Mama po powrocie do domu chce wysłać chłopca wraz z całą jego klasą na nudny obóz. Tytuł trzeciego tomu Zagubionych  Misja ratunkowa  jest więc nieco mylący, by nie powiedzieć klikbajtowy.
Ekstrakt: 60%
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Jak podjąć przerwane wątki dawnego życia? Jak dalej istnieć kiedy w głębi serca zaczynasz rozumieć, że powrót jest niemożliwy?  pisał J.R.R. Tolkien wiele lat temu. Po powrocie na Ziemię i do szkoły, Dorian największe kłopoty ma ze swą popularnością. A właściwie  z jej brakiem. Owszem, stał się bohaterem, dokonał nadzwyczajnych czynów  ale mało kto o tym wie. Tommy i Zoe nie rozpowiadają o ich przygodach, więc koledzy  zwłaszcza ci, którzy zazwyczaj z niego drwili  nadal nie odnoszą się z szacunkiem. Jak mu się wydaje  należnym.
Przed mamą nie daje się uciec jak przed opiekunką. Chłopak wylatuje więc na obóz na rajską planetę. Podczas lotu poznaje nową koleżankę, przybyłą z Francji (tam atak Trytolian mocno zniszczył infrastrukturę) Mirandę. Dziewczyna uwielbia fotografować wszystko dokoła i opisywać to, tworząc coś w rodzaju szkolnej gazetki  oczywiście, na miarę czasów, czyli od razu umieszczając twórczość w SpaceNecie. Czyżby trafiła się wspaniała okazja na autopromocję? A może jednak spojrzenie kogoś z boku na to, co wyprawia syn Tomlisonów, nie wypada dla niego korzystnie? Zwłaszcza, gdy się myli w ocenie sytuacji?
Trzeci tom cyklu jest bardziej stonowany niż poprzednie. Mniej w nim space opery (choć na samej Niebieskiej Planecie dzieje się niewiele), a więcej czystej  choć podlanej fantastycznonaukowym sosem  sensacji. I obyczajowości młodszych nastolatków. Pojawiają się niektórzy starzy znajomi, lecz nie zdradzę, kto i w jakim tym razem charakterze  autor, Marcin Mortka, przygotował bowiem w tym zakresie sporą niespodziankę.
Zapowiadana pod koniec Zwiadu wojna jeszcze się nie zaczęła. Czy doczekamy się jej w ewentualnych kolejnych tomach?
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  Mała Esensja:Pieniądze wcale nie są najważniejsze
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  W Tajemnica dancingu  jak zwykle w cyklu Martina Widmarka  możemy obserwować Lassego i Maję rozwiązujących kolejną zagadkę kryminalną. Tym razem czekają na nas jednak dodatkowe emocje, bo młodzi detektywi przy okazji odkrywają też sekret zupełnie innego rodzaju.
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Już na początku książki jesteśmy świadkami wielkiego poruszenia, jakie wywołuje pojawienie się w Valleby słynnego zespołu Errols. Razem z parą głównych bohaterów obserwujemy też przebieg wywiadu, który z trojgiem muzyków przeprowadza w kawiarni Panini & Bernard dziennikarz z miejscowej gazety Sigge Jansson. Dzięki temu nie tylko poznajemy trochę informacji na temat tych artystów, ale możemy sobie wyrobić zdanie o ich charakterach.
Nie ulega zaś wątpliwości, że wieczorny występ Errolsów w hotelu można uznać za bardzo udany. Nie chodzi tylko o to, że ze sprzedaży biletów uzyskano piętnaście tysięcy koron. Równie ważne jest, że mieszkańcy Valleby naprawdę dobrze się tam bawią, a chyba najszczęśliwsza jest Sara Bernard, na której specjalne zamówienie zespół śpiewa piosenkę Kiedy mewy śpią.
Z kolei w nocy dochodzi w hotelu do pewnych drobnych incydentów, których świadkami są Lasse i Maja. Skąd oni się tam wzięli? Otóż para głównych bohaterów na zlecenie Sigge Janssona obserwuje tam członków zespołu, aby dziennikarz mógł później napisać coś ciekawego w gazecie. W sumie jest to szczęśliwy zbieg okoliczności, bo rano młodzi detektywi mogą od razu wkroczyć do akcji, gdy okazuje się, że z hotelowego biura zniknęło piętnaście tysięcy koron.
Jak łatwo się domyślić, głównymi podejrzanym są członkowie zespołu Errols. Lasse i Maja uważają, że każdy z trojga artystów miałby motyw, by popełnić tę kradzież. Co ciekawe, nie wszystkie poszlaki prowadzą do właściwego sprawcy, w związku z czym czeka tutaj na nas kilka nagłych zwrotów akcji. Jakby tego było mało, na sam koniec przekonamy się, że cała ta sprawa ma jeszcze drugie dno!
Pomysłowa intryga kryminalna sprawia, że lektura Tajemnicy dancingu może dostarczyć młodym czytelnikom wielu wrażeń. Nie da się jednak ukryć, że dzieci uważnie obserwujące rysunki Heleny Willis mogą wpaść na właściwy trop znacznie wcześniej niż Lasse i Maja. W sumie ma to nawet pewne zalety, bo w ten sposób można wykazać się spostrzegawczością i umiejętnością dedukcji godną prawdziwego detektywa.
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  Pianistka to powieść osnuta na podstawie historii życia Clary Schumann, artystki i kompozytorki, której twórczość od jakiegoś czasu wychodzi z cienia i staje się coraz bardziej doceniana.
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Seria książek niemieckich autorek o wybitnych kobietach świata jest bardzo poczytna u naszych zachodnich sąsiadów, dlatego bardzo dobrze, że niektóre z nich tłumaczy się i wydaje również u nas. Do tej pory ukazały się między innymi książki Anioł z Warszawy (o Irenie Sendlerowej) czy Maria Curie-Skłodowska i potęga marzeń (obie pozycje ukazały się nakładem Wydawnictwa Znak w 2022). Bardzo cieszy, że możemy przeczytać po polsku również Pianistkę, której bohaterką jest utalentowana kobieta wyprzedzająca swoje czasy i  jak zwykle bywało w XIX wieku  stłamszona przez ówcześnie panujące patriarchalne reguły społeczne.
Clara Wieck, po mężu Schumann (1819-1896) do świata muzyki trafiła jako cudowne dziecko. Koncertowała i budziła zachwyt publiczności swoją grą na fortepianie. Jako nastolatka zaczęła również komponować, a swoje utwory prezentowała podczas recitali. Niestety, nikt nie dostrzegał, że była wykorzystywana przez surowego i apodyktycznego ojca, dla którego jej talent był po prostu źródłem zarobku i zdobywania społecznego prestiżu. Clara musiała całkowicie poddać się woli wszechwładnego rodzica. 
Jako młodziutka kobieta zerwała z ojcem kontakty i została żoną Roberta Schumanna, który później stał się jednym z najwybitniejszych kompozytorów epoki romantyzmu. Niestety, marzenia o życiu wyłącznie natchnieniem i muzyką się rozwiały; wszystko zdominowała konieczność zarobienia na utrzymanie. Clara w wieku 35 lat była już matką ośmiorga dzieci. Na tym nie kończyły się jej troski  mąż stosunkowo wcześnie zaczął zdradzać oznaki choroby psychicznej. No i wreszcie była w życiu Clary jeszcze jedna miłość: to Johannes Brahms
O tym wszystkim przeczytamy w Pianistce, choć poszczególne wydarzenia z życia Clary Schumann nie zajmują w powieści proporcjonalnie dużo miejsca. Stanowczo zbyt długa jest opowieść o pierwszym etapie życia artystki, czyli jej młodości przed zamążpójściem, spędzonej w cieniu i pod władzą ojca. To więcej niż połowa książki. Fabuła jest tutaj dosyć statyczna, rozwlekła i w sumie przewidywalna: wszystko rozgrywa się na nucie smutku i bezsilności Clary w konfrontacji z gniewem i twardą ręką ojca. Plusem jest tutaj, że udało się przynajmniej częściowo autorce zarysować proces dojrzewania Clary i jej uniezależniania się od toksycznego, jak powiedzielibyśmy dzisiaj, rodzica  między nimi toczył się nawet sądowy proces  ale brakuje tu zmiany scenerii i tonu oraz jakiejś głębszej, dramatycznej nuty.  
Niestety, jak się wydaje, przynajmniej z dzisiejszego punktu widzenia, główna bohaterka wyzwalając się spod wpływu ojca, trafia z deszczu pod rynnę. Beate Rygiert kreśli bardzo pesymistyczny obraz małżeństwa Schumannów, w którym nie było równego traktowania. Podczas gdy Robert mógł cały swój czas poświęcić na pracę kompozytorską, przed Clarą piętrzyły się rodzinne obowiązki. Co więcej, mąż niezbyt przychylnym okiem patrzył na karierę żony, choć tolerował jej koncertowanie głównie z tego powodu, że Clara włączała do swojego repertuaru jego utwory. 
Niezrozumiałe jest dla mnie, dlaczego opowieść o Clarze Schumann urywa się w momencie śmierci Roberta. Jej mąż zmarł w 1856 roku, a ona jeszcze przez blisko czterdzieści lat kontynuowała przerwaną przed laty karierę koncertującej pianistki i nauczycielki instrumentu. Czy nie było w jej życiu już niczego, co warto byłoby utrwalić w powieści? Szkoda, że autorka uznała, iż wdowieństwo to już nieważny, niewarty utrwalenia etap w życiu, a przecież i w tym okresie towarzyszy kobietom mnóstwo różnorodnych emocji. 
Beate Rygiert, jak sama o sobie pisze w posłowiu, jest z wykształcenia muzykolożką, uczyła się także gry na fortepianie. Nie sądzę, aby do końca wykorzystała te atuty podczas pisania Pianistki. Brakowało mi tutaj ciekawostek czy drobiazgów dotyczących fenomenu muzyki epoki romantyzmu, a także tajników sztuki pianistycznej i  choćby kilku szczegółów dotyczących walorów utworów, które pozostawiła po sobie Clara Schumann. Oczywiście, książka nie jest podręcznikiem muzykologii, a opowieścią, w której przeważa romantyczna fabuła, ale te akcenty z pewnością pogłębiłyby naszkicowany tutaj portret i wniosły wielki walor poznawczy. Miłym gestem w stronę zaciekawionych jej sylwetką czytelników, zwłaszcza spoza Niemiec, byłoby na przykład zestawienie ważniejszych utworów głównej bohaterki. U nas w Polsce są one rzadko wykonywane w salach koncertowych i niemal nieznane. W Niemczech są systematycznie grywane  na przykład przez stację radiową Klassik 1.
Powieść powstała na podstawie bogatych materiałów archiwalnych pozostawionych przez małżeństwo Schumannów. Oboje prowadzili pamiętniki, pozostawili też po sobie bardzo dużo listów. Obecnie w Niemczech są one przygotowywane do druku. Trwają prace edytorskie, a wydanie 57(!) tomów ma zakończyć się w 2026 roku. Edycję przygotowuje wydawnictwo Dohr. I tutaj mam wrażenie, że autorka nie do końca skorzystała z możliwości, jakie dało jej wgłębienie się w archiwalia. Przekonują mnie jednak jej słowa, że zadaniem powieści biograficznej jest to, by przybliżyć los wyjątkowej jednostki i uczynić go namacalnym, sprawić, by czytelnik mógł się wczuć w bohatera. To się Beate Rygiert powiodło. 
Pianistka jest bez wątpienia powieścią, która budzi wiele emocji  i dlatego warto po nią sięgnąć. Jak rozwinąłby się talent Clary, gdyby nie społeczne konwenanse i obowiązek pełnienia tradycyjnych ról? Jakie uczucia musiały jej towarzyszyć, gdy pierwszeństwo w życiu musiały brać inne rzeczy? I wreszcie, jak dwoje wybitnych muzycznych romantyków rozumiało miłość i jej obecność w ich życiu?
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  Przeczytaj to jeszcze raz:Do rytmu piekielnej szanty

  Wojciech Gołąbowski

  William Hope Hodgson Widmowi piraci
  

  
  Trzeba przyznać, że wydana pierwotnie w 1909 roku marynistyczna powieść grozy Widmowi piraci zestarzała się pięknie. Choć trąci nieco myszką, snując losy XIX-wiecznych marynarzy, nadal trzyma klimat.
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Jeśli nie licząc otwierającej powieść Piekielnej szanty, autor już na samym początku oddaje głos narratorowi, sugerując, że ten opowiada swoje przygody. Jak się nazywa? Kto tego słucha? Kiedy się to wszystko wydarzyło? O ile nazwisko narratora poznajemy dość szybko, o tyle odpowiedź na kolejne pytania pada dopiero na sam koniec.
Yessop (marynarze wołani są  przez oficerów i w rozmowach ze sobą  po nazwisku; imiona na ogół nie są podane), choć ma papiery oficera, okrętuje się we Frisco (czyli San Francisco) na pokład Mortzestusa jako zwykły marynarz. Przy czym okazuje się, że z całej załogi, która tą fregatą przybyła do portu, w dalszą drogę chce wyruszyć tylko jedna osoba  Williams. Cała reszta, wraz z kapitanem, zeszła na ląd, rezygnując z zapłaty oczekiwanej po powrocie. Powody takiego zachowania nie zostały przez nich jasno powiedziane, co wraz z plotkami tworzy zaczątki klimatu niejasności, niepewności.
W miarę kolejnych dni rejsu żaglowcem dzieją się coraz dziwniejsze rzeczy  głównie w nocy, a więc przy mocno ograniczonej widoczności. Po pokładzie, masztach i rejach snuje się coraz więcej cieni; zdarzają się coraz tragiczniejsze wypadki. Zdaniem Williamsa, zaczyna się powtarzać to, co przeżył płynąc do Frisco. Co konkretnie  nie chce powiedzieć.
Pamiętać należy, że powieść jest spisana w formie ustnej relacji, a nie trzecioosobowej narracji. Pozwala to na dość swobodne przeskakiwanie w czasie (choć zachowana jest ciągłość chronologiczna), a jednocześnie opisywanie tylko tych zdarzeń, których narrator był naocznym świadkiem. Pozostałe wydarzenia przefiltrowane są więc dodatkowo przez umysły osób, które o nich opowiedziały Yessopowi. A kim są cienie i czego chcą? Marynarz ma swoje teorie, które przedstawia współtowarzyszom rejsu. Czy są słuszne? Ocena zostaje pozostawiona czytelnikom.
William Hope Hodgson, który na morzach spędził w XIX wieku osiem lat (trzykrotnie okrążając Ziemię), niewątpliwie znał się na rzeczy. Dla laików, którzy na żaglowcu nigdy nie postawili stopy, na końcu książki umieszczono słowniczek. Opisy są bardzo plastyczne, choć dobrze jest przy okazji wyszukać sobie wizualizacji ożaglowania fregaty  inaczej przed oczami będzie nam się pojawiał animowany Piotruś Pan skaczący po rejach cieniutkich jak gałązki.
Można czytać wieczorami, ale niekoniecznie kołysząc się na koi na tle delikatnie skrzypiącego drewna.
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  PRL w kryminale:Korsykańska mafia kontra komendant OHP

  Sebastian Chosiński

  Danuta Frey Ostatni rejs Korala
  

  
  Danuta Frey nigdy nie osiągnęła szczególnie wysokiego poziomu literackiego, choć zdarzało jej się publikować powieści przyzwoite (vide Osiem ramion bogini Kali oraz Broszka z zielonych kamieni). Do takich nie należy niestety wydany przez Iskry w 1984 roku Ostatni rejs »Korala«, którego światowość prezentuje się tak siermiężnie, iż w czasie jego lektury częściej niż ekscytacja związana z popełnieniem zbrodni pojawia się uśmiech politowania.
Ekstrakt: 30%
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Można odnieść wrażenie, że na początku lat 80. ubiegłego wieku (już po wydaniu całkiem udanej Broszki z zielonych kamieni) Danuta Frey(-Majewska) pozazdrościła swemu koledze po fachu, Zygmuntowi Zeydlerowi-Zborowskiemu i postanowiła napisać kryminał światowy, a przynajmniej europejski. Coś, co mogłoby się równać z Alicją nr 3 (1975), Almiritis piją słoną wodę (1978) czy Major Downar przechodzi na emeryturę (1984). Bo chociaż głównymi bohaterami wszystkich tych powieści byli Polacy, to jednak spora część akcji rozgrywała się poza granicami ludowej ojczyzny  we Włoszech i Grecji. Frey postanowiła w zasadzie wybrać tę pierwszą opcję, aczkolwiek nieco ją zmodyfikowała i przeniosła fabułę na południe Francji, a następnie  na Morze Śródziemne w okolice Korsyki. W efekcie, jako że Ostatni rejs »Korala« nie jest typową powieścią milicyjną  nie pojawia się tam, niestety, Marek Wanacki (ani jako porucznik, ani major).
Głównym bohaterem jest trzydziestopięcioletni architekt Piotr Willner, który osiem lat wcześniej opuścił Polskę Ludową i wyjechał do Francji. Najpierw zdobył pracę w prestiżowej firmie projektowej pana Patina, a potem, uwiódłszy (bez większych problemów) i ożeniwszy się z jego córką Anette, został właścicielem nowo otwartej filii firmy w Nicei. Kiedy go poznajemy, jest zamożnym człowiekiem; posiada nawet własny luksusowy jacht  to tytułowy Koral  którym bardzo często pływa na Korsykę. I chociaż małżeństwo Willnerów przeżywa poważny kryzys, Piotr zdaje się nie robić z tego powodu problemów. Pewnego dnia w jego ręce wpada gazeta, w której czyta o swoich dawnych polskich znajomych. Przed wyjazdem na Zachód wraz z nimi działał w Gdańskim Klubie Podwodnym; teraz, już bez niego, jego członkowie z sukcesem dokonali eksploracji zatopionego na Bałtyku pod koniec drugiej wojny światowej nazistowskiego transportowca Elisabeth, który przewoził nie tylko uciekających z Prus Wschodnich Niemców (4,5 tysiąca uciekinierów przed nadciągającymi Sowietami), ale być może również  Bursztynową Komnatę.
W rzeczywistości takiego okrętu marynarka niemiecka nie posiadała; wymyślając go, Frey inspirowała się tragedią wycieczkowca MS Wilhelm Gustloff, który został zatopiony 30 stycznia 1945 roku. Zgodnie z koncepcją polskiej autorki, po raz pierwszy zatopiony okręt spenetrowano dopiero na początku lat 80., gdy tymczasem stało się przynajmniej dwie dekady wcześniej. Ale o tym pisarka znad Wisły nie mogła wiedzieć; szukający śladów Bursztynowej Komnaty Rosjanie utrzymywali bowiem ten fakt w tajemnicy. Dla fabuły Ostatniego rejsu «Korala» nie ma to jednak najmniejszego znaczenia. Liczy się fakt, że Willner dowiaduje się o sukcesie swoich dawnych znajomych. Co zresztą wprawia go w ekscytację tak wielką, iż postanawia zaprosić ich do siebie, do Nicei. Nie robi tego jednak bezinteresownie, ma w tym ukryty cel.
Kiedy już na francuskiej ziemi pojawia się czworo rodaków  lekarka Ewa Sobol (niegdyś narzeczona Piotra), jej mąż Michał (oficer marynarki handlowej), Henryk Adamiak (nadużywający alkoholu pracownik zakładów gastronomicznych) oraz Konstanty Łuniewski (komendant Ochotniczego Hufca Pracy)  Willner zabiera ich na pokład swojego jachtu i płynie z nimi w stronę Korsyki. Choć goście Piotra podejrzewają, że zaproszenie, jakie tak niespodziewanie przyszło od niego do Gdańska, nie jest bezinteresowne  długo nie są w stanie wyciągnąć, o co tak naprawdę chodzi. Bo przecież nie o to, aby zafundować znajomym sprzed lat tanie wakacje z możliwością ponurkowania w lazurowych wodach Morza Śródziemnego. Zbyt dobrze znają Willnera, zwłaszcza Ewa, by nabrać się na taką gadkę. Kiedy w końcu uzyskują odpowiedź, brzmi ona tak nieprawdopodobnie, że musiała sobie z tego zdawać sprawę sama Frey, skoro podjęła rozpaczliwą próbę ratowania swego literackiego honoru poprzez usilne przekonywanie czytelnika, że choć trudno w to uwierzyć, tak jednak było.
Niestety, to cecha charakterystyczna całej powieści. Praktycznie wszystko w niej jest udawane i inscenizowane, na odległość rażąc sztucznością. Począwszy od samej koncepcji poszukiwania na dnie morza skarbów zatopionych w czasie drugiej wojny światowej (nie udało się to wcześniej wielu profesjonalnym wyprawom francuskim i włoskim, a ma udać się polskim amatorom), aż po na siłę wprowadzane konflikty pomiędzy głównymi postaciami dramatu (w pewnym momencie już niemal każdy z każdym żre się o jakieś zadawnione sprawy). Tak naprawdę dopiero trup sprawia, że z chaosu zaczyna się wyłaniać sens. Niezbyt głęboki, ale jednak jakiś. Wtedy też Frey postanawia wprowadzić na arenę wydarzeń mafię korsykańską i prowadzących śledztwo dwóch francuskich policjantów  komisarza Maria Valacchiego oraz inspektora Jeana Louisa (bez średnika między imionami) Simoneta. Którym jednak nie udałoby się dociec prawdy bez pomocy jednego z Polaków. Akcja może rozgrywać się poza granicami kraju, ale najinteligentniejszy i tak musi okazać się potomek Mieszka I i Bolesława Chrobrego, nieprawdaż? Na inne rozwiązanie mogłaby przecież nie zgodzić się komunistyczna cenzura.
Obok kuriozalnej (głównie z powodów polityczno-propagandowych) powieści Kto zabił Kruka? (1970), Ostatni rejs »Korala« jest ewidentnie najsłabszym dziełem w dorobku Danuty Frey, Przebijają go nawet opublikowane przez nią w drugiej połowie tamtej dekady średnio udane mikropowieści z serii Ewa wzywa 07, jak chociażby Fiat z placu Teatralnego (1985), Dama ze strusim piórem (1987), Zabawa w chowanego (1988) oraz Dom, w którym straszy (1989).
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  Efekt motyla

  Joanna Kapica-Curzytek

  Daniel Silva Wiolonczelistka
  

  
  Wiolonczelistka to dwudziesty pierwszy tom z serii powieści szpiegowskich Daniela Silvy z Gabrielem Allonem w roli głównej. Jego akcja jest osnuta wokół prawdziwych wydarzeń.
Ekstrakt: 60%
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Zaczyna się dosyć banalnie: Wiktor Orłow jest rosyjskim oligarchą mieszkającym w Londynie. Zostaje zamordowany, a ślady (jak również charakter zbrodni) prowadzą do zabójcy pracującego na zlecenie Kremla. Brytyjski wywiad przystępuje do wyjaśnienia sprawy. Daniel Silva ujawnia cały łańcuch zależności. Pojawiają się znane z poprzednich książek postacie. Nad wszystkim panuje jak zwykle Gabriel Allon, wysoko postawiona figura wywiadu izraelskiego. Sprawa morderstwa Orłowa nabiera międzynarodowego rozgłosu i zasięgu
W tle są niejasne bankowe transakcje, których symbolem jest pewien cenny obraz. Do działania przystępuje tajemnicza Grupa Haydna. Autor zadał sobie sporo trudu, aby pokazać mechanizmy finansowania ruchów politycznych i społecznych, rozbijających Europę i podważających skuteczność zachodniej demokracji. Pieniądze są najpotężniejszą bronią Rosji, czytamy. Korupcja to proces wymagający ogromnej wirtuozerii i delikatności działań  niemal tak wielkiej jak umiejętność mistrzowskiej gry na instrumencie. To nie bez znaczenia w tym tomie, co zresztą sugeruje tytuł.
Lektura wymaga uwagi i pamięci; powieść jest mocno zaludniona, autor często zmienia miejsce i okoliczności akcji. Jest mnóstwo pobocznych wątków i informacji o różnym stopniu ważności. To trochę utrudnia śledzenie, co się dzieje z bohaterami. Ciekawe jest  prowadzenie do fabuły realiów pandemii  postacie mierzą się z koniecznością zachowania dystansu społecznego i przestrzegania ograniczeń. W  tego rodzaju literaturze jest to raczej rzadko spotykane, ale jest w pewnym sensie znakiem naszych czasów.
Finał również nawiązuje do wydarzeń, które faktycznie miały miejsce: to atak na Kapitol z 6. stycznia 2021. Był to protest przeciwko oficjalnym wynikom wyborów prezydenckich. Wydarzenie zostało zakwalifikowane jako akt krajowego terroryzmu. Czy to wszystko, co wydarzyło się po śmierci Orłowa, mogło być efektem motyla, jeśli chodzi o rozwój wypadków w Waszyngtonie? O tym przeczytamy w Wiolonczelistce.
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  Fantastyka rozrywkowa w klasycznym stylu

  Konrad Wągrowski

  Miłość śmierć + roboty
  

  
  Antologia Miłość, śmierć i roboty to z pewnością propozycja nie tylko dla miłośników netlixowego serialu.
Ekstrakt: 80%
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Serial Miłość, śmierć i roboty trafił na platformę Netflix w 2020 roku i dosyć szybko zdobył sympatię i uznanie widzów, spragnionych klasycznej science fiction. Pierwszy sezon obejmował 18 kilkunastominutowych rysunkowych odcinków, opowiadających  podobnie jak w telewizyjnych klasykach jak Strefa mroku czy Po tamtej stronie  różne historie, których wspólnym elementem była przynależność do fantastyki naukowej. Miłość, śmierć i roboty stroniła od eksperymentów, zabaw formalnych, abstrakcji, koncentrując się na typowych tematach SF. Kontakt z obcą cywilizacją, mroczne wersje przyszłości, kosmiczne podróże, transhumanizm, futurystyczna wojna. To z pewnością było to, co niegdyś redaktorzy miesięcznika Fantastyka nazywali fantastyką rozrywkową (w opozycji do fantastyki problemowej). Ale widać jednak, że na takie opowieści wciąż jest wśród miłośników gatunku solidne zapotrzebowanie. Animowany serial zdobywał widzów solidnymi scenariuszami i bardzo dobrą jakością wykonania  zarówno od strony wizualnej, jak i realizacyjnej. Co zresztą nie powinno dziwić, zważywszy na fakt, że za serią stali m.in. tacy twórcy jak David Fincher czy Tim Miller. Istotne było też to, że zaprezentowane w różnorodnych konwencjach scenariusze oparte były na opowieściach stworzonych przez uznanych pisarzy SF: Johna Scalziego, Michaela Swanwicka, Alastaira Reynoldsa, Petera F. Hamiltona, J.G. Ballarda, Harlana Ellisona, Joego Abercrombie czy Brucea Sterlinga. Co więc należy podkreślić  w zdecydowanej większości wersje literackie były pierwsze, a odcinki serialu były ich telewizyjną adaptacją.
Książkowa wersja Miłości, śmierci i robotów nie jest więc nowelizacją serialu, ale pełnoprawną antologią opowiadań, które były podstawą dla filmów. Zakres książki obejmuje pierwszy sezon serialu  18 odcinków w 18 tekstach. I jest to naprawdę bardzo dobry zbiór, także dla osób, które nie oglądały serialu. A może przede wszystkich dla nich.
Uczciwie mówiąc, trzy opowiadania są po prostu scenariuszami odcinków, da się je jednak czytać z przyjemnością. Są to dowcipne i przewrotne Trzy roboty Johna Scalziego, zakręcony i zaskakujący finałowym twistem Świadek Alberto Mielgo i wypełniony akcją Martwy punkt Vitaliya Shushko. Roboty oparte są na błyskotliwym dialogu, więc forma scenariuszowa im nie szkodzi, Świadek to bardzo dobrze poprowadzona historia (warto ją przeczytać, nawet jeśli zna się odcinek serialu, pewne rzeczy mogą się ułożyć), jedynie chyba Martwy punkt sprawdza się słabo bez wizualnej oprawy. Ale tak być raczej musi w przypadku historii opartej na dynamicznej akcji.
Pozostałe teksty to już samodzielne, pełnoprawne opowiadania. Choć kilka można by określić mianem przeciętnych, to nie ma wśród nich żadnego, które można by uznać za stanowczo nieudane, a kilka jest wręcz znakomitych, mogących zostać ozdobą każdej antologii SF. Przyjrzyjmy się im po kolei  najlepsze zostawiając na koniec.
Wysysacz dusz Kristen Cross to uwspółcześniona opowieść o Drakuli, militarny horror, całkiem nieźle się rozwijający, ale jakoś gwałtownie urywający bez satysfakcjonującej pointy. Tekst Johna Scalziego o zaskakującym tytule Gdy jogurt przejął władzę to lekka humoreska, z gorzką konstatacją na temat ludzkości w finale  tekst z pewnością lepiej wypadający na papierze niż w wersji telewizyjnej. Udanych łowów Kena Liu to bardzo ładne, przejmujące opowiadanie o chińskich kobiecych demonach, a tak naprawdę o prawie do odmienności i strachu przed nią. Wysypisko Joego R. Lansdalea to z kolei humoreska dosyć mroczna z elementami skatologicznymi. Pomocna dłoń Claudine Griggs przenosi nas w obszary klasycznej SF, w krótkim tekście o tym, co astronautka jest w stanie poświęcić, by ocalić się z dramatycznej sytuacji w kosmicznej próżni. Nastrojowa, klimatyczna, prosta lecz przewrotna jest Rybia noc Joego R. Lansdalea  i tu znów tekst literacki góruje nad niebrzydką wizualnie, ale dość pustą ekranizacją. Szczęśliwa trzynastka Marko Kloosa to dobre, solidne militarne SF, Epoka lodowcowa Michaela Swanwicka to nieskomplikowana i zabawna historia o cywilizacji rozwijającej się w zapomnianej lodówce. Do humoresek zaliczają się też Historie alternatywne Johna Scalziego, ukazujące coraz bardziej absurdalne wersje śmierci Hitlera i wizje świata, jaki powstałby po każdej takiej zmianie w historii. Wreszcie znów niezła militarna Sekretna wojna Davida W. Amendoli o oddziale Armii Czerwonej toczącej wojnę z siłami z innego wymiaru (w tym jednak przypadku zaryzykuję twierdzenie, że ekranizacja góruje nad literackim pierwowzorem). A teraz czas na najlepszą piątkę  opowiadania będące prawdziwą ozdobą tej antologii.
Sonnie ma przewagę Petera F. Hamiltona to w sumie nieskomplikowane opowiadanie oparte na niezłym pomyśle i ze znakomitym finałowym twistem. Pomysłem jest rynek walk specjalnie przygotowywanych do tego celu potworów, a twistem No nie, tego oczywiście nie zdradzę. Tekst kipi od energii, pojedynek na ringu opisywany jest naturalistycznie, trzyma w napięciu. Sonnie ma przewagę to też jedno z tych opowiadań, dla których wersja filmowa może być ciekawym rozwinięciem. Sama zajmująca historia to zasługa tekstu literackiego, ale film nadaje jej konkretną wizję, a trzeba przyznać, że walki wielkich potworów zawsze lepiej obejrzeć, niż o nich czytać.
Mechy Stevea Lewisa to z kolei opowieść o farmerach walczących ze szkodnikami Tak, tyle że farmerzy zamieszkują obcą planetę w innym systemie gwiezdnym, a szkodnikami są potwory z innego wymiaru. Bohaterów poznajemy w trakcie największego najazdu na ich terytorium, losy rolniczej społeczności ważą się, wszyscy muszą stanąć do walki, nie każdy tę walkę przeżyje. Tu opowiadanie góruje wyraźnie nad ekranizacją, więcej w nim napięcia i dramaturgii, postacie budzą większe emocje, odcinek telewizyjny stawia natomiast raczej na widowiskowość. Bardzo dobrym tekstem jest opowieść o wilkołakach w służbie armii amerykańskiej podczas kampanii irackiej  O wykorzystaniu zmiennokształtnych Marko Kloosa. Z jednej strony jest to dynamiczna i brutalna historia wojenna, z drugiej tekst o odmienności, samotności i wyobcowaniu.
Na koniec dwie perełki Alastaira Reynoldsa  Za Szczeliną Orła i Błękit Zimy. To klasyczne w treści SF w najlepszym wydaniu. Za Szczeliną Orła (publikowanego zresztą już wcześniej w Krokach w nieznane) nie powstydziłby się sam Philip K. Dick  to w jego stylu opowieść kosmiczna, w której niełatwo określić, co jest rzeczywistością. Załoga statku kosmicznego podczas długiego skoku przestrzennego trafia pechowo na niezwykle odległą stację kosmiczną, miejsce, które z pewnością nie było celem ich podróży. Bohater spotyka tam ku swemu zaskoczeniu swą byłą żonę, która tłumaczy mu, że po kilku tygodniach powinni móc powrócić na swój prawidłowy kurs. Rzeczywistość jest jednak dużo bardziej skomplikowana. Wraz z bohaterem poznajemy kolejne jej warstwy, powoli dochodząc do szokującej prawdy
Wreszcie ostatnie opowiadanie  Błękit Zimy  z pewnością najbliższe w tym zbiorze miana arcydzieła  na dodatek wsparte w serialu równie wybitną adaptacją. Opowieść o ekscentrycznym artyście, który w świecie odległej przyszłości przygotowuje swą najważniejszą wystawę, którą po raz ostatni zaszokuje wszystkich z jednej strony intryguje wizją wykreowanego świata, z drugiej jest alegoryczną, filozoficzną opowieścią o szukaniu sensu istnienia, zrozumieniu samego siebie, godzeniu się z tym, kim się jest. Nie mogę więcej powiedzieć, by nie zdradzić zaskakującego finału.
Miłość, śmierć i roboty zainteresuje nie tylko miłośników serialu. Dla nich będzie rozszerzeniem i uzupełnieniem historii już znanych. Dla wszystkich innych książka będzie po prostu zbiorem bardzo dobrych opowiadań. Jeśli zaś jeszcze nie czytaliście opowiadań ani nie oglądaliście telewizyjnej wersji, rekomenduję zacząć od dzieł literackich, a potem dopiero zobaczyć ich adaptacje. A ja czekam na kolejne tomy, prezentujące zapewne pierwowzory drugiego i trzeciego sezonu serialu.
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  Mała Esensja:Lasem pachnące

  Wojciech Gołąbowski

  Barbara Gawryluk Owocowe bajki
  

  
  Owocowe bajki Barbary Gawryluk to cztery krótkie opowieści o ludziach, trollach i skrzatach, zamieszkujących skandynawskie lasy. I o darach tychże lasów. Ale przede wszystkim o tym, jak być dobrym dla innych.
Ekstrakt: 60%
[image: Owocowe bajki]
Gdybyśmy (patrząc na spis treści) książkę potraktowali jako płytę muzyczną, powiedzielibyśmy, że mamy do czynienia z concept albumem. Wykaz jest krótki, ale intrygujący: Sok malinowy, Krem poziomkowy, Bułeczki jagodowe, Jeżynowy dżem, Pachnąca żurawina. Wbrew pozorom jednak nie mamy do czynienia z książką kucharską.
W pierwszym tekście poznajemy głównych bohaterów, mieszkańców Północnego Lasu  rodzinę przyjaznych, sympatycznych trolli. Choć stronią od ludzi (którzy nawet w nie nie wierzą), lubią z darów lasu przygotowywać i podrzucać pod ich drzwi pyszne niespodzianki. Stopniowo zarówno horyzont, jak i krąg postaci poszerza się  do olbrzyma Hokana dochodzi księgarz Lars i jego córka Klara, skrzaty i czarownica Sofia (pomijając epizodycznie przejeżdżających handlarzy). Ta ostatnia w cudzysłowiu, bo znającą się na ziołach i mieszkającą z dala od innych kobietę tym mianem określili mieszkańcy miasteczka.
Autorka  Barbara Gawryluk  ma spore doświadczenie w pisaniu dla dzieci. Jej książka Dżok znalazła się na Złotej Liście Fundacji ABC XXI, a Zuzanka z pistacjowego domu zdobyła Nagrodę Literacką im. Kornela Makuszyńskiego (także W Zielonej Dolinie była do niej nominowana). Absolwentka filologii szwedzkiej została też laureatką nagrody IBBY za upowszechnianie czytelnictwa. Wydaje się jednak, że pisarka nie miała z początku określonej wizji całości, że wyżej wzmiankowany rozwój teatru działań następował dynamicznie, a przez to nieco niespójnie. Z początku mowa o rodzinie trolli, przygotowującej podarki dla mieszkańców malych wiosek i miasteczek Północnej Krainy. Później mowa już tylko o miasteczku Bruk. Niewielki, drewniany domek Sofii znajduje się w lesie, daleko od wszelkich innych (Klara o nim nawet nie wiedziała), ale później okazuje się, że jest w nim prąd i  od dawna  telewizor.
Za ilustracje (w tym okładkową) odpowiada Marta Kurczewska, której prace zdobiły między innymi opowieści Marcina Mortki o dobrodusznym wikingu Tappim. W sumie  to przecież ten sam klimat północy
Przekaz opowieści lasem pachnących jest ciepły, nienachalnie dydaktyczny; warto być dobrym dla innych i czerpać z natury to, co najlepsze.
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  PRL w kryminale:Bałtycki jod nie wszystkim dobrze służy

  Sebastian Chosiński

  Aleksander Minkowski Kiedy wracają umarli
  

  
  Po kilku powieściach milicyjnych opublikowanych pod pseudonimami na początku lat 70. XX wieku Aleksander Minkowski  mistrz prozy dla młodszych i starszych nastolatków  wydał wreszcie kryminał pod własnym nazwiskiem. Czego, jak się okazuje, absolutnie robić nie powinien. Kiedy wracają umarli (z serii Ewa wzywa 07) jest bowiem jego zdecydowanie najsłabszym tekstem o proweniencji sensacyjnej.
Ekstrakt: 30%
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Na przełomie lat 60. i 70. ubiegłego wieku Aleksander Minkowski (1933-2016), znany przede wszystkim z wielu  nierzadko ekranizowanych  książek dla dzieci i młodzieży (vide Szaleństwo Majki Skowron), spróbował swoich sił jako twórca kryminałów milicyjnych, które publikował pod pseudonimami Adrian Czobot (Skok śmierci z 1969 roku, napisany do spółki z Władysławem Krupką) i Marcin Dor (Zabójstwo Thomasa Jonesa, 1969; Major opóźnia akcję, 1970). Na koniec tej przygody wydał w końcu tekst pod własnym nazwiskiem  Kiedy wracają umarli (ukazał się on w serii Iskier Ewa wzywa 07 jako zeszyt trzydziesty szósty). Co go do tego skłoniło, trudno stwierdzić. Nie jest on bowiem wcale lepszy od swoich poprzedników. Ba! będąc na miejscu Minkowskiego, gdybym chciał ukryć autorstwo któregoś z tych dzieł  to właśnie tego. A on postąpił dokładnie na odwrót.
Co ciekawe, fabuła Kiedy wracają umarli przypomina nieco Zabójstwo Thomasa Jonesa  podobieństwa kryją się w miejscu akcji (Trójmiasto) i fakcie, że istotną rolę odgrywa w intrydze kryminalnej kobieta. W wydarzenia wplątani są też marynarze pływający zarówno pod polskimi, jak i zagranicznymi banderami. A wszystko zaczyna się od nadzwyczaj dramatycznej okoliczności: w prasie ukazuje się informacja o morderstwie popełnionym na dwudziestoletniej Agnieszce Brel, studentce trzeciego roku gdańskiej Akademii Medycznej, która zaledwie parę miesięcy wcześniej przeprowadziła się na Wybrzeże z Warszawy i zamieszkała w akademiku. Kobieta została uduszona, ale nie próbowano jej wcześniej, jeszcze za życia, zgwałcić ani po śmierci okraść (w torebce przy ciele ofiary znaleziono sporą sumę pieniędzy). Jeśli więc motywem zbrodni nie była napaść seksualna czy chęć grabieży  to co? Takich spraw nie lubi żadna policja na świecie, ta ludowa także.
Sprawę przejmuje w swoje ręce porucznik MO Zbigniew Blady (kolejny do kolekcji funkcjonariusz z nazwiskiem tak pospolitym, że aż wzbudzającym litość!), który ostro zabiera się za przesłuchania. Na pierwszy ogień idą Krystyna Kwiryn, współlokatorka Agnieszki z akademika, oraz mieszkający w tym samym domu studenckim Władysław Grela, który ponoć podkochiwał się w Brel i źle zniósł odrzucenie przez nią. Miałby więc powód do zemsty. W czasie dochodzenia milicja baczniejszą uwagę kieruje jednak na Krystynę; podejrzenia wzbudza przede wszystkim jej  duuużo zresztą od niej starszy  narzeczony, właściciel sklepu jubilerskiego Antoni Wojda. By uwiarygodnić nieufność MO, Minkowski stosuje stare chwyty, często wykorzystywane w powieściach milicyjnych z epoki Gomułkowskiej i Gierkowskiej. Zatem: Wojda to były żołnierz Polskich Sił Zbrojnych na Zachodzie (w podtekście: antykomunista, może nawet szpieg, a na sto procent łachudra), a Kwiryn ma ojca, który w 1956 roku, czyli  jak można mniemać  po przełomie październikowym wyemigrował do zachodnich Niemiec (czyli kanalia do kwadratu, bo wyrzekł się ludowej ojczyzny).
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Nie do końca jasna jest też rola, jaką odgrywa starszy brat Agnieszki, Krzysztof Brel  marynarz na frachtowcu; podobnie jak i wuj dziewczyny, niejaki Karpiak, który od niedawna pracuje jako magazynier w porcie. Milicja ma więc ręce pełne roboty, aby rozpracować wszystkich podejrzanych, zwłaszcza że z biegiem czasu rodzą się podejrzenia, że dziewczyna mogła paść ofiarą porachunków w grupie przemytników. To z kolei stara się ustalić kapitan Ryszard Julski z pomocą swego znajomego, dziennikarza Derkacza. I to jest chyba podstawowy problem Kiedy wracają umarli  akcja ewidentnie rozłazi się na boki, każdy zaangażowany w dochodzenie ciągnie w swoją stronę. Na dodatek Aleksander Minkowski zastosował awangardową  czytaj: średnio przystającą do takiej literatury  formę narracji. Rozwój akcji śledzimy, wczytując się w zapiski poszczególnych bohaterów, a do tego dochodzą jeszcze w zamyśle popychające ją do przodu notatki prasowe.
W efekcie powstaje wrażenie chaosu, potęgowane tym, że część postaci okazuje się kim innym, niż jest to początkowo sugerowane. Gwoździem do trumny staje się jednak zabieg wykorzystany przez autora w finale, wobec którego określenie deus ex machina pasuje wprost idealnie. W porównaniu z kryminałami opublikowanymi pod pseudonimem Marcin Dor, które też przecież nie były arcydziełami, Kiedy wracają umarli wypada  nomen omen  blado (w nawiązaniu do skądinąd sympatycznego porucznika MO). Przypomina pisany na kolanie i kompletnie bez serca (i rozumu) tekst początkującego grafomana, który nie chcąc silić się bądź nie potrafiąc na oryginalność, skomponował obraz przy wykorzystaniu samych starych klisz. Zaskakuje to tym bardziej, że Minkowski naprawdę był niezłym literatem.
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  Przeczytaj to jeszcze raz:Miłość na wyspie

  Sebastian Chosiński

  Irena Jurgielewiczowa Ten obcy
  

  
  Ula, Pestka, Marian, Julek i Zenek  to jedni z najbardziej znanych bohaterów literatury młodzieżowej środkowego PRL-u. Powołała ich do życia Irena Jurgielewiczowa na kartach powieści Ten obcy, by po latach wrócić do nich w książce Inna?. Choć od premiery tej pierwszej minęło już sześć dekad, a świat zmienił się diametralnie  jej lektura wciąż może dostarczyć dużo przyjemności. Bo to jest naprawdę niezła historia psychologiczna.
Ekstrakt: 70%
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Irena Jurgielewiczowa przeżyła cały wiek. W jej biografii znajdują swoje odzwierciedlenie wszystkie zawiłości naszej historii XX stulecia. W odrodzonej Polsce uzyskała tytuł doktorski na Uniwersytecie Warszawskim, pracowała jako nauczycielka, zaliczyła debiut eseistyczny. W czasie okupacji zaangażowała się w tajne nauczanie, została oficerem Armii Krajowej, walczyła w powstaniu warszawskim, a po jego upadku trafiła do obozu (stalagu) na terenie Saksonii. Wróciła do kraju rok po zakończeniu wojny; najpierw została wykładowczynią uniwersytecką (1946-1950), potem kierownikiem literackim jednego z teatrów stołecznych (1950-1954); w tym czasie zadebiutowała też jako prozatorka. Prawdopodobnie gorset realizmu socjalistycznego sprawił, że skupiła się na pisaniu książek dla młodszych dzieci (w tego typu twórczości nacisk ideologiczny nie odgrywał bowiem istotnej roli), dopiero na początku lat 60. zaczęła tworzyć powieści dla nastolatków. Dwie z nich  Ten obcy (1961) oraz będąca jej kontynuacją Inna? (1975)  weszły do kanonu polskiej literatury młodzieżowej czasów PRL-u, zajmując tak samo ważne miejsce, jak dokonania Małgorzaty Musierowicz, Krystyny Siesickiej (Jezioro Osobliwości, 1966) czy Aleksandra Minkowskiego (Szaleństwo Majki Skowron, 1972).
Ten obcy to najpopularniejsza książka Jurgielewiczowej (1903-2003), także z tego powodu, że przez jakiś czas znajdowała się na liście lektur szkolnych w podstawówkach. Kto może sięgnąć po nią dzisiaj? Pięćdziesięcio-, sześćdziesięciolatkowie, którzy pamiętają ją z własnego dzieciństwa? Bo chyba jednak raczej nie współczesna młodzież, urodzona już w XXI wieku, dla której ciekawszym wyborem będą zapewne powieści fantasy i wilkołacze romanse grozy. Jest w końcu z czego wybierać! Na tle ukazujących się obecnie książek Ten obcy wypada jednak blado  nie ma w nim przecież czarów ani eksplozji nastoletnich namiętności. Dlaczego? Bo to  przede wszystkim  powieść psychologiczna. Owszem, trochę też przygodowa, ale jej przygodowość jest raczej umowna, pojawia się w tle jako rodzaj kostiumu.
Skoro książka ukazała się po raz pierwszy w 1961 roku, Jurgielewiczowa musiała ją napisać pod koniec lat 50. Dziecięcy bohaterowie, z dwoma wyjątkami, mają  jak można sądzić  po czternaście lat, co kazałoby w nich widzieć pierwsze pokolenie powojenne. Wbrew pozorom w powieści nie ma jednak żadnych reminiscencji z czasów wojny, choć musieli ją przeżyć wszyscy starsi  rodzice i dziadkowie głównych postaci. Miejscem akcji jest wieś Olszyny (w centrum Polski), gdzie podczas wakacji spotyka się czworo bohaterów. Marian Pietrzyk i młodszy od niego o dwa lata kuzyn (konsekwentnie przez pisarkę nazywany, zgodnie z ówczesną tradycją, bratem) Julek Miler przebywają u dziadków. Odważna i otwarta na wszelkie przygody Pestka Ubysz(ówna) przyjechała na wypoczynek z matką, z kolei zamknięta w sobie, introwertyczna Ula Zalewska spędza czas ze swoim ojcem, do którego wysłały ją ciotki z Warszawy.
Matka Uli od dawna nie żyje, a dziewczyna przez lata dorastała w przekonaniu, iż ojciec porzucił rodzinę dla innej kobiety. Kiedy i ona zmarła, zainteresował się córką. Ulka nie może mu tego wybaczyć, więc ich relacje są, delikatnie mówiąc, chłodne. Zalewski jest lekarzem w nieodległym Łętowie, ale przyjmuje też pacjentów we wsi, w której mieszka. Atrakcji zbyt wielu tu nie ma, więc dzieciaki muszą radzić sobie same. Ich azylem staje się niewielka wysepka na płynącej wśród ugorów, piasków i lasów rzece Młynówce. Budują tam szałas i skryci przed niepożądanymi gośćmi spędzają po kilka godzin dziennie. Aż pewnego dnia stwierdzają, że na wyspie pojawił się obcy. Ten  bo chłopak  obcy. Jest nieco starszy od Pestki i Uli, nie chce nic o sobie mówić  ani jak tu trafił, ani dlaczego. Chodzi z trudem, bo ma skaleczoną nogę; w ranę może nawet wdać się zakażenie. Ale Zenek nie chce pomocy od starszych. Ewidentnie czegoś się boi, przed kimś ukrywa. Dla Mariana, a zwłaszcza najmłodszego w całym gronie Julka nieznajomy chłopak wyrasta na bohatera  globtrotera, o których do tej pory co najwyżej czytali w książkach Marka Twaina czy Jacka Londona.
Jaką tajemnicę skrywa Zenek? Co sprawiło, że od paru tygodni tuła się, wcale nie z własnej woli, jak początkowo uważają młodzi bohaterowie powieści, po Polsce? Pisarka bardzo oszczędnie przekazuje czytelnikowi tę wiedzę, budując nastrój niepewności. Nie chcąc zapewne, by Zenek całkowicie zdominował fabułę, choć i tak z miejsca wyrasta na postać pierwszoplanową. Bo nawet kiedy na jakiś czas znika, myśli wszystkich krążą wokół niego. Zwłaszcza Ulki, która sama szuka oparcia i przyjaźni. Owszem, ma u swego boku Pestkę, lecz dziewczyna, psychicznie nad wiek rozwinięta i doświadczona przez los, podświadomie szuka mężczyzny, który by ją zrozumiał. Kimś takim, przynajmniej na początku, nie może być ojciec. Jego  z uwagi na matkę  traktuje jak wroga. Jak to jednak często w takich sytuacjach bywa, rzeczywistość okazuje się dużo bardziej skomplikowana i dopiero postawieni pod ścianą bohaterowie przekonują się, na kogo naprawdę mogą liczyć.
W Tym obcym nie brakuje ważnych problemów społecznych. Ulka jest półsierotą z rozbitej rodziny; Zenek też nie bez powodu szwenda się po kraju  nic zatem dziwnego, że to głównie na nich Jurgielewiczowa skupia swoją uwagę. Pozostali bohaterowie służą z kolei podkreśleniu tego, co najistotniejsze  siły przyjaźni i wiary w to, że razem można zdziałać więcej. Nie tylko pomóc skrzywdzonemu przez los chłopcu, ale również obronić wyspę przed niepożądanymi gośćmi (i oczywiście wcale nie chodzi tutaj o Zenka). Dorośli, choć stoją z boku, wykazują się dużym zrozumieniem dla swoich dzieci i wnuków; nawet milicjant odgrywa w tej historii pozytywną rolę (inaczej zresztą w powieści z czasów Gomułkowskich być nie mogło). Dużo w tym pedagogicznego idealizmu, ale taka właśnie była wtedy literatura dla nastolatków.
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  Czechowowska strzelba

  Joanna Kapica-Curzytek

  Ulla-Lena Lundberg Lód
  

  
  Powieść Lód, pełna znakomitych obserwacji ludzi i opisów krajobrazu, akcentuje znaczenie międzyludzkich więzi oraz dramatycznej zależności człowieka od natury.
Ekstrakt: 80%
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Urodzona w 1947 roku Ulla-Lena Lundberg ma na swoim koncie ponad 20 książek  są to powieści, zbiory wierszy oraz literatura non-fiction. Autorka była wielokrotnie nagradzana. Lód został wyróżniony w 2012 roku Nagrodą Finlandia, najbardziej prestiżowym wyróżnieniem literackim w kraju. Pisarka wywodzi się z Wysp Alandzkich. To archipelag i jednocześnie jednostka administracyjna Finlandii, gdzie stałych mieszkańców jest około 30 tysięcy. Wyspy te są obszarem szwedzkojęzycznym. O ich historii i realiach bardzo ciekawie pisze tłumaczka Justyna Czechowska w posłowiu zamieszczonym na końcu książki.
Lód częściowo oparty jest na historii rodziców autorki, a rodzinna wyspa Lundberg, Kökar, nosi tutaj nazwę Örlandii. Akcja toczy się w pierwszych latach po zakończeniu drugiej wojny światowej, w czasie trudnym, jak zresztą dla wszystkich Europejczyków. Dla mieszkańców Wysp Alandzkich był to okres początku stabilizacji.
W społecznościach zamieszkujących wyspy panują specyficzne więzi. Wszyscy wiedzą, że są zależni od siebie nawzajem w większym stopniu niż mieszkańcy stałego lądu, co przekłada się na poziom wzajemnego zaufania. Jakość ich egzystencji jest o wiele bardziej zdana na łaskę i niełaskę warunków atmosferycznych. Z drugiej strony, życie na uboczu, z dala od ruchliwych szlaków i centrum wszelkich wydarzeń ma wiele zalet. Pozwala zachować równowagę, żyć niespiesznie i dostrzegać te strony życia, które nieraz umykają tym żyjącym szybciej.
Młody, niespełna trzydziestoletni Petter, jego żona Mona oraz dwuletnia córeczka przybywają pewnego dnia na Örlandię. Petter ma zostać tam pastorem. Rodzina trafia tutaj po raz pierwszy w życiu, a ich przyjęcie przez mieszkańców jest zaskakująco serdeczne. Pierwsze opisy przywitania nowych członków społeczności są jednymi z piękniejszych w literaturze scen spotkania się obcych dla siebie ludzi. Nowi są od razu zaakceptowani, nikt nie patrzy na nich spode łba, każdy stara się zaofiarować swoją pomoc i wsparcie.
Pastor z rodziną stopniowo urządzają się na miejscu. Tygodnie płyną swoim tempem, przynosząc radości i zmartwienia. Mimo pozornej monotonii i przewidywalności, każdy dzień jest inny, są wyzwania  mniejsze i większe, jest praca, którą trzeba wykonywać. Petter stopniowo wdraża się w prowadzenie parafii. Jest w pobliżu inny pastor, z którym się zaprzyjaźnia. Z upływem czasu łączy ich coraz więcej doświadczeń i spostrzeżeń.
Portret społeczności Örlandii jest kameralny, pełen pięknie nakreślonych szczegółów. Zamieszkujący wyspę mieszkańcy są pokazani z dużą dozą psychologicznej głębi. Wszyscy tutaj mają swoją historię i bagaż doświadczeń. O każdym można snuć opowieść, w której znajdzie się miłość oraz życiowe dramaty, nadzieje i lęki. Są napięcia i niesnaski, nieraz także pozorna szorstkość relacji, ale Örlandczyków łączy niezwykłe poczucie wspólnoty.
Nie wszyscy to rodowici Alandczycy  jest tu na przykład pani doktor Gyllen, która pochodzi ze Związku Radzieckiego. Tłumaczka z powodzeniem wykreowała jej melodyjny, zaciągający język, co nadaje tej postaci wiarygodności, a nawet pewnego rodzaju swojskości. Sympatyczny jest też portret córki pastorostwa, dziewczynki bardzo przez nich oboje kochanej, wręcz ubóstwianej.
Kilka słów na temat, nazwijmy to, bohatera tytułowego. Bo na Örlandii to coś więcej niż tylko zjawisko atmosferyczne. Życie staje się trochę łatwiejsze, gdy wodę chwyci mróz i można między wyspami przemieszczać się za pomocą sań. Lód nie przeszkadza nawet myśleć pastorowi z uśmiechem na ustach o życiu na Örlandii, że jest jak na ziemi przed potopem. Ale lód w tej powieści to element dramatu, coś, czemu przypada w udziale rola powieszonej na ścianie Czechowowskiej strzelby. Jak wiemy, w pewnym momencie broń musi wypalić  i chwila ta zmienia utwór w filozoficzną przypowieść o losie człowieka.
Nie mniej udany jest literacki wizerunek samej wyspy. To kraina pełna zapachów i kolorów, mieniących się w specyficznym północnym świetle. Pejzaże zmieniają się wraz z porami roku (w sierpniu nadal jest pięknie, chociaż wieczory już ciemne i zaczyna wiać chłodem). Bardzo łatwo dać się zaczarować tymi obrazami, które niemal namacalnie pozwalają doświadczyć tego, co w nich przedstawione. Fizyczność i surowa pogoda Wysp Alandzkich kontrastują tutaj z opisami ciepłych wnętrz siedzib ludzkich i prostolinijnej serdeczności.
Opisy przeszywającego zimna i wilgoci są nad wyraz sugestywne: deszcz wdziera się tam, gdzie framugi są najsłabsze, piana ze szczytów fal uderza o szyby niczym śnieg. Wiatr zawodzi po całym domu, wciska dym z powrotem do komina. Trzaskają otwarte drzwi, drewno w ścianach trzeszczy, dywaniki wiją się po podłogach. Wielkie brawa dla tłumaczki, dzięki której mamy w powieści Ulli-Leny Lundberg niepowtarzalne, budzące wiele emocji połączenie surowości i tkliwego liryzmu.
Lód to powieść nie tylko do samego przeczytania, ale też do przeżycia. Literacka podróż na Wyspy Alandzkie długo pozostanie w pamięci za sprawą plastycznych i intrygujących obrazów oraz głębi, z jaką pokazany został człowiek i jego los w konfrontacji z siłami przyrody.
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  PRL w kryminale:Staruszkowie zpiekła rodem

  Sebastian Chosiński

  Danuta Frey Pensjonat Pod Złotym Lwem
  

  
  Domy spokojnej starości kojarzą nam się zazwyczaj z ośrodkami cichymi i spokojnymi. Nie zawsze tak jednak bywa, o czym postanowiła przekonać swoich czytelników Danuta Frey. W Pensjonacie »Pod Złotym Lwem« opisała bowiem miejsce, w którym dochodzi do okrutnej zbrodni na jednym z jego stałych mieszkańców. A może tych morderstw było nawet więcej?
Ekstrakt: 50%
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Obok bardzo popularnego w czasach Polski Ludowej twórcy postaci majora Stefana Downara, czyli Zygmunta Zeydlera-Zborowskiego, Danuta Frey(-Majewska) była najczęściej wydawaną autorką w serii Iskier Ewa wzywa 07. Pomiędzy 1971 a 1989 rokiem ukazało się w niej aż osiem jej mikropowieści milicyjnych: Maska śmierci (1971), Pensjonat «Pod Złotym Lwem» (1973), Ostrze noża (1977), Hotel «Kormoran» (1979), Fiat z placu Teatralnego (1985), Dama ze strusim piórem (1987), Zabawa w chowanego (1988) oraz  na finał całego cyklu  Dom, w którym straszy (1989). Były wśród nich pozycje lepsze i gorsze, generalnie jednak prezentowały poziom średni. Pod tym względem omawiany dzisiaj Pensjonat (oznaczony numerem 61) ani nie zawodzi, ani nie zachwyca, choć na pewno może zaskoczyć miejscem akcji.
A jest nim tytułowy pensjonat wypoczynkowy Pod Złotym Lwem, który w górskich Jazach prowadzi niejaka Bronisława Żarnowska. Nie przebywają w nim jednak turyści, którzy przyjeżdżają tu po to, aby wspinać się na szczyty, lecz pragnący w przyzwoitych warunkach spędzić swe ostatnie dni emeryci. To po prostu nieco bardziej luksusowa peerelowska wersja domu starców. Pewnej jesieni trafia tam doświadczona przez los ponad sześćdziesięcioletnia Katarzyna Bergerowa. Jej syn zginął w powstaniu warszawskim; mąż  przed wojną wybitny prawnik  zmarł w cierpieniach na raka, a córka zdecydowała się wyjechać na stałe do Francji. Nie mając w stolicy żadnych obowiązków, uległa w końcu namowom córki i wybrała się na dłuższy odpoczynek w pięknych okolicznościach przyrody. W pensjonacie otaczają ją ludzie w tym samym mniej więcej wieku, wśród których nie brakuje intelektualistów. Są tam cierpiący na astmę pisarz Mieczysław Tyniec, niespełniony aktor Stefan Góral, rozpamiętująca lepsze czasy śpiewaczka operowa Irena Czerska, były urzędnik państwowy Kazimierz Skowronek i przedsiębiorca Adam Boryczko, zawodowy wojskowy pułkownik Lech Ordon, wreszcie dawna szlachcianka Żaneta Lubieńska i lekarz Jan Ruszkiewicz, któremu towarzyszy żona Agata. Słowem: towarzystwo, w którym nie powinno wydarzyć się nic złego.
A jednak!
Starsi ludzie na różne sposoby starają się zapewnić sobie rozrywkę. Szczególną popularnością cieszą się seanse tarota, podczas których pani Bergerowa przepowiada przyszłość. Dzieje się tak przynajmniej do czasu, gdy wróżąc Boryczce  przepowiada mu rychłą śmierć. Ale to nie on wkrótce ginie, lecz właśnie Katarzyna. Wracając z centrum miasta, przewraca się, ześlizguje ze skarpy i wpada do płynącej obok rzeki. Oficjalną przyczyną śmierci jest utonięcie. Po prostu  straszny pech! A może Nie, milicyjne śledztwo nie stwierdza nic ponad nieszczęśliwy wypadek. Tyle że nie prowadzono go pod kątem ewentualnego zabójstwa, z góry zakładając, że starszej pani przydarzyło się zwyczajne nieszczęście. I pewnie wszyscy pozostaliby już na zawsze w takim przekonaniu, gdyby parę miesięcy później nie stało się coś równie tragicznego.
Tym razem ofiarą pada Boryczko, który w trakcie imprezy po zorganizowanym w pensjonacie wieczorku artystyczno-literackim dostaje ataku i dusi się. Obecny na miejscu zdarzenia doktor Ruszkiewicz nie jest mu w stanie pomóc. Sprawę bada milicjant z posterunku w Jazach, sierżant Latoszek (po szkole oficerskiej w Szczytnie), ale dla pewności jego przełożeni przysyłają jeszcze z województwa doświadczonego majora Rosińskiego. Jest to uzasadnione tym, że sekcja zwłok Adama Boryczki wykazuje, iż został on otruty morfiną dodaną mu do herbaty (jaką zresztą wcześniej skradziono z podręcznej apteczki Ruszkiewicza). Śmierci przedsiębiorcy nie da się już wyjaśnić inaczej niż działaniem  i to z pełną premedytacją  okrutnego zabójcy. A to z kolei każe spojrzeć pod zupełnie innym kątem na nieszczęście, jakie spotkało Bergerową. Pytanie tylko, który ze staruszków jest zbrodniarzem? I z jakiego powodu morduje?
Pisząc Pensjonat »Pod Złotym Lwem«, Frey zabawiła się konwencją, nawiązując do klasycznych powieści Agathy Christie, zwłaszcza zaś tych, w których skomplikowane sprawy kryminalne rozwiązuje panna Marple. Tyle że zamiast nobliwej staruszki, mamy milicjanta w średnim wieku, który chyba po raz pierwszy w swojej karierze prowadzi takie śledztwo. Czyli jakie? W którym świadkowie wydarzeń zbliżają się do końca swej ziemskiej drogi, cierpią na różnego rodzaju choroby, zmagają się z zanikami pamięci. Oficer nie może tak naprawdę być niczego pewien. Na dodatek ma pełną świadomość tego, że niektórzy z mieszkańców pensjonatu nie mówią mu całej prawdy. I co może w takiej sytuacji zrobić? Zagrozić im więzieniem za ukrywanie faktów bądź składanie fałszywych zeznań? Byłoby to przecież niepoważne. Z drugiej jednak strony  ktoś z nich zabił i to najprawdopodobniej aż dwoje swoich rówieśników.
Pensjonat to typowa literatura wagonowa. Czyli mikropowieść, która świetnie sprawdza się jako lektura do pociągu na nieco dłuższą podróż. Ot, w drodze między Warszawą a Poznaniem bądź Krakowem. Do przeczytania i zapomnienia. Nie ma w niej bowiem nic, co sprawiłoby, że ktokolwiek chciałby do niej wrócić po latach, aby odświeżyć wrażenia. Rozwiązanie zagadki, nawet jeżeli uznać je za zaskakujące, nieszczególnie przekonuje. Prędzej już bawi. Choć raczej byłby to śmiech przez łzy.
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  Podwórkowy eksperyment polityczny

  Marcin Mroziuk

  Grażyna Bąkiewicz Kto tu rządzi?
  

  
  Oczywiste jest, że mało które dziecko samo z siebie zainteresuje się takimi pojęciami jak demokracja, dyktatura czy patriarchat. Warto więc docenić sposób, w jaki Grażyna Bąkiewicz i Artur Nowicki przybliżyli młodym czytelnikom w Kto tu rządzi? fundamentalne zasady funkcjonowania państwa. Trudna tematyka została tutaj bowiem przemycona w atrakcyjnej formie, co sprawia, że lektura tej książki może być prawdziwą przyjemnością.
Ekstrakt: 80%
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Punktem wyjścia fabuły jest praca domowa zadana przez nauczycielkę historii. Otóż uczniowie, a wśród nich Oleśka  główna bohaterka i zarazem narratorka, mają w ciągu miesiąca wymyślić, w jaki sposób obywatele powinni się zająć swoim państwem, które zostało porzucone przez króla.
Szybko się przekonamy, że przy tak odległym terminie nikt się nie przejmuje szkolnym zadaniem (które jednak powróci na sam koniec całej tej historii). Nie bez znaczenia w tym przypadku jest to, że wkrótce głowy dzieciaków zaprząta zupełnie inny problem. Początkowo wszystko wygląda obiecująco, bo Oleśka odkrywa w zaułku na końcu ulicy, przy której mieszka sporo uczniów z klasy głównej bohaterki, otoczoną gałęziami platformę. To mogłoby być wprost idealne miejsce na różnorakie zabawy, dlatego nie jesteśmy zaskoczeni, że nie trzeba długo czekać, by pojawili się chętni na jego przejęcie.
W efekcie możemy obserwować, jak w takiej dziecięcej mikroskali funkcjonują mechanizmy walki politycznej znane ze świata dorosłych. Co istotne, wydarzenia toczą się w błyskawicznym tempie, bo w podwórkowej społeczności diametralna zmiana ustroju może nastąpić w ciągu zaledwie kilku dni. Warto też dodać, że sporo tutaj też humoru, dlatego młodzi czytelnicy mogą się świetnie bawić, obserwując poczynania swoich rówieśników.
W tekście Kto tu rządzi? pojawiają się też różne obce dzieciom terminy, a ich znaczenie jest wyjaśniane najczęściej w krótkich komiksach Artura Nowickiego, których zwieńczeniem jest zamykająca książkę obrazkowa opowieść o historii demokracji. W tym miejscu dochodzi niestety do drobnego zgrzytu, bo z pewnym zdziwieniem czyta się stwierdzenie, że Powstają nowe demokracje np. bolszewizm w Rosji. Nie zmienia to jednak faktu, że jest to pozycja warta polecenia rodzicom i nauczycielom, którzy chcieliby przekazać dzieciom w przystępnej formie wiedzę na temat reguł funkcjonowania państwa.
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  Unikalny punkt widzenia

  Joanna Kapica-Curzytek

  Anna Malinowska Od Katowic idzie słońce
  

  
  Reporterska książka Od Katowic idzie słońce to ciekawy portret stolicy województwa śląskiego, pokazany przez pryzmat związanych z tym miastem ludzi. Co więcej, dostajemy także niebanalny portret Górnego Śląska, wraz z całą złożonością problemów tego regionu.
Ekstrakt: 80%
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Anna Malinowska jest dziennikarką katowickiego oddziału Gazety Wyborczej. Ma już na swoim koncie dwie książki: Brunatna kołysanka (o losach polskich dzieci uprowadzonych podczas wojny przez Lebensborn) oraz Komendant (przedstawiającą sylwetkę Salomona Morela, w 1945 roku komendanta obozu w Świętochłowicach dla więźniów politycznych). Obie publikacje ukazały się nakładem Wydawnictwa Czarne.
Każdy z trzynastu opublikowanych tekstów w tomie Od Katowic idzie słońce mógłby stanowić osobną całość. Jednak te reportaże, zestawione razem, składają się na wielowymiarowy, a zarazem spójny wizerunek tytułowego miasta. Ten obraz jest nad wyraz ciekawy, zwłaszcza w ujęciu historycznym i socjologicznym. Nie mam wątpliwości, że lektura tej publikacji przyczyni się do lepszego poznania specyfiki stolicy województwa śląskiego, nie zawsze rozumianej i wyczuwanej w innych regionach Polski.
Mało kto wie, że miasto otrzymało prawa miejskie w 1865 roku. Jak się okazuje, w tamtym czasie nie wszyscy mieszkańcy byli przekonani, że będzie to krok w dobrą stronę, o czym czytamy w tekście Bohater mimo woli. Główną postacią jest tu Kazimierz Skiba, przedostatni sołtys wsi Katowice przed przekształceniem jej w miasto. Anna Malinowska zwraca też uwagę na kształtowanie się poczucia narodowego ówczesnych autochtonów, które nie zawsze przystawało do schematu polskiego patrioty. Losy potomków Skiby zostały opisane w rozdziale Korfanciara.
Rozwój miasta sprawił, że dołączono do niego ościenne miejscowości, między innymi Szopienice. Rozdział O pierona! A po co nam Katowice? zwraca uwagę, na cenę, jaką płacili mieszkańcy za intensywny rozwój przemysłu. Żyjąc w bliskości huty, tracili zdrowie. Na złożone problemy Szopienic zwracał uwagę wywodzący się stamtąd Kazimierz Kutz: () nigdy nie zapominał, skąd pochodził. Próbował ratować wizerunek tego miejsca, odczarować Szopienice.
Z Katowicami był również związany Wilhelm Szewczyk, literat, działacz i polityk. Jego życiorys zostaje tu przypomniany w świetle kontrowersyjnych epizodów (stąd tytuł: Pączuś w smalcu). Czy był konformistą, układającym się z komuną? Ten reportaż budzi także szersze refleksje związane ze specyfiką funkcjonowania intelektualistów w PRL-u. O ojcu opowiada córka Grażyna Szewczyk.
Stosunkowo słabo jeszcze znanym epizodem z powojennej historii Polski jest fakt wywiezienia przez ZSRS ze Śląska kilkudziesięciu tysięcy osób, głównie mężczyzn, do przymusowej pracy w kopalniach radzieckiego ówcześnie Donbasu w 1945 roku. To wydarzenie, określane jako Tragedia Górnośląska, było do 1989 roku tematem tabu. Gdybyśmy nie mieli nic odsłania przed nami bolesne szczegóły deportacji oraz nielicznych powrotów.
Śląsk to region naznaczony ciężką pracą w kopalniach węgla. Wydobycie okupuje się utratą zdrowia i życia. Zjeżdżający pod ziemię do pracy górnicy nigdy nie są pewni, czy po swojej zmianie wrócą do domu. O dramatycznych epizodach i wyborach związanych z ich zawodem przeczytamy w reportażu Patryk ciulnął grubą. Do stosunkowo dobrze płatnej pracy w kopalniach w czasach PRL-u ściągali pracownicy z innych regionów Polski, co rodziło niesnaski między hanysami [tutejszymi] a gorolami [napływowymi]. Socjologia i zmieniająca się dynamika tych konfliktów została przybliżona w rozdziale Werbusy, gorole, wulce.
Nie samą pracą jednak żyje Śląsk. Mieszkali i mieszkają tutaj ludzie przekonani o sile śląskiego genius loci, przepojonego mistyką i okultyzmem. Bardzo ciekawa jest historia (opowiedziana w tekście Gupieloki i mistyka) malarzy nieprofesjonalnych tworzących Grupę Janowską, założoną i prowadzoną przez Teofila Ociepkę. Jako swojego następcę wskazał on Erwina Sówkę.
W latach 1953-56 Katowice nosiło nazwę Stalinogród. W mieście o takiej nazwie szczególnie rygorystycznie podchodzono do zachowania jego komunistycznego charakteru. Tymczasem okazuje się, że miały tam miejsce akty obywatelskiego sprzeciwu i działalności skierowanej przeciwko władzom. Autorka przypomina o tym w Smarkulach.
Auf Wiedersehen i do Rajchu to z kolei ciekawe ujęcie tematu wyjazdów mieszkańców Śląska do ówczesnego RFN-u na stałe po 1970 roku i do końca lat 80. XX wieku. Każdy miał inny motyw, każdy  inną rodzinną historię, a to w ogólnym ujęciu także akcentuje złożoność tego, co składa się na poczucie polskości i niemieckości.
W Katowicach znajduje się kopalnia Wujek, dramatycznie naznaczona przez wydarzenia w stanie wojennym w 1981 roku. Na jej terenie protestowano przeciwko jego wprowadzeniu. Podczas pacyfikacji protestów otworzono ogień, w wyniku czego zginęło dziewięciu górników. Reportaż Zdjęcia pod kurtką (który uważam za najlepszy tekst w tej książce) znakomicie podkreśla to, że nie wszystko w związku z tamtym wydarzeniem zostało jednoznacznie wyjaśnione.
Kim są Ślązacy? Czy można nazwać ich osobnym narodem? A śląski  czy to gwara, czy język? Spory trwają już od jakiegoś czasu. W regionie znana jest postać Jerzego Gorzelika, przewodniczącego Ruchu Autonomii Śląska. Jakie intencje przyświecają autonomistom? Odpowiedzi na te pytania znajdziemy w rozdziale Dziadkowie przewracają się w grobach.
Cud na Nikiszu to próba opisu zmian, jakie zaszły w tej dzielnicy Katowic w związku z zamykanymi na jej terenie zakładów przemysłowych. Nikiszowiec stał się pomnikiem historii  ale czy z niej samej da się tutaj wyżyć? Co zaproponować mieszkańcom w zamian? Jak w konsekwencji zmieniają się lokalne społeczności?
Każdy tekst w książce Od Katowic idzie słońce opisuje pewien istotny aspekt miasta i  w przekrojowym ujęciu  problem Śląska. To sprawia, że można na ten region spojrzeć z szerokiej perspektywy i dostrzec jego najbardziej palące problemy. Część z nich była czy jest konsekwencją trudnej historii, nie zawsze rozumianej w innych częściach Polski. Z kolei inna część to następstwo zmieniającego się charakteru regionu, dokonującego się pod wpływem przemian ekonomiczno-gospodarczych. Już ta wiedza powinna wystarczyć, aby nie oceniać Górnego Śląska i jego mieszkańców w czarno-białych kategoriach. Anna Malinowska pokazała fenomen tego regionu w całej jego złożoności. Jej unikalny punkt widzenia jest tu wielkim atutem: obiektywne spojrzenie umożliwia jej warsztat wytrawnej reportażystki, ale przenika się ono także z subiektywnym postrzeganiem realiów: autorka wywodzi się z Giszowca, dzielnicy Katowic.
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  Krótko o książkach:Solidnie i z szacunkiem

  Joanna Kapica-Curzytek

  Piotr Górski Bliska znajoma
  

  
  Piąty tom z udziałem komisarza Sławomira Kruka Bliska znajoma spełnia oczekiwania czytelników stawiających na rozrywkę.
Ekstrakt: 60%
[image: Bliska znajoma]
Fabuła jest do pewnego stopnia przetworzeniem schematu znanego z pierwszej części cyklu pt.  Kruk. Główny bohater jest policjantem dochodzeniowym w Trójmieście. Podczas ostatniej sprawy przekroczył uprawnienia i został odsunięty od  śledztwa. Mimo to na własną rękę podejmuje starania (na granicy prawa), aby nadal mieć dostęp do informacji związanych z dochodzeniem.
Czynności wyjaśniające w jego sprawie prowadzi funkcjonariuszka Lena Milewska. Trudno rozstrzygnąć czy to szczęście czy pech, ale sprawy służbowe Kruka i atrakcyjnej pani nadkomisarz w pewnym momencie przecinają się z życiem prywatnym obojga. Na pewnym etapie trudno się już wycofać i Kruk wchodzi w skomplikowany krąg ważnych dla Leny osób. Musi szybko działać i decydować, kto może być podejrzany w związku z niespodziewanym zaginięciem kobiety.
Piotr Górski już od pierwszego tomu przyzwyczaił nas do wartkiej i logicznej fabuły oraz dobrze napisanych dialogów. To mocne strony także Bliskiej znajomej. Książkę czyta się szybko i bezproblemowo. Choć napisana solidnie i z szacunkiem dla inteligencji czytelnika, to jednak niczym szczególnym się nie wyróżnia. Dostarczy rozrywki na dwa-trzy wieczory, ale raczej nie zapadnie głęboko w pamięci.
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  Stare wspaniałe światy:Pierwsza historia przyszłości

  Andreas Zoltar Boegner

  
  

  
  Jeśli wykształcony w Oksfordzie filozof postanawia wykorzystać metody literatury fantastyczno-naukowej w celu przedstawienia własnych zapatrywań na przyszłość ludzkości jako gatunku, to wynik końcowy takiego zabiegu może intrygować. Nie inaczej było w przypadku Ostatnich i Pierwszych Ludzi  powieściowego debiutu Olafa Stapledona, zwanego filozofem czasu i przestrzeni.

Z końcem lat dwudziestych ubiegłego wieku rozpoczął się nowy etap rozwoju literatury fantastyczno-naukowej  podwaliny, jakie stworzyli swego czasu Herbert George Wells i Jules Verne, okrzepły. Dzięki powieściom groszowym tak poczytnych autorów jak Edgar Rice Burroughs czy Abraham Merritt, których dzieło było kontynuowane i rozbudowywane nieco później przez E. E. Smitha, Stantona A. Coblentza, Harla Vincenta czy Edmonta Hamiltona, typowe dla tego gatunku tematy dotarły pod strzechy. Miniaturowe zrazu getto amatorów lotów kosmicznych oraz podróży w czasie, robotów i androidów lub inwazji pozaziemskich inteligencji rozrosło się na tyle, aby stać się prawdziwym fenomenem kulturowym. Mniej więcej przez następne trzydzieści lat literatura fantastyczno-naukowa będzie się znajdować w okresie, który nazywamy dzisiaj Złotym Wiekiem science fiction.
Tak dumnie brzmiące określenie implikuje, że przynajmniej niektóre z książek, które napisano w tym czasie, można określić mianem bardzo wpływowych, wręcz klasyków gatunku. Niektóre zasługują nawet na określenie kultowe. Jeśli ktoś interesuje się choć trochę fantastyką, to nie będzie miał raczej problemu z przyporządkowaniem sloganu Wielki Brat patrzy słynnej dystopii Georgea Orwella lub skojarzy szybko melodię Nad pięknym modrym Dunajem z 2001: Odyseją kosmiczną Kubricka. Takiemu czytelnikowi zapewne obiły się o uszy tytuły jak Nowy wspaniały świat Huxleya, Kroniki marsjańskie Bradburyego, Fundacja Asimova czy Handlarze kosmosem Kornblutha i Pohla. Niektórzy będą wiedzieć, w jakiej temperaturze zaczyna palić się papier. Lecz ilu przeczytało Pianolę Vonneguta lub Kallokainę Karin Boye? Kto może powiedzieć coś o twórczości Johna Russella Fearna, Rossa Rocklynnea lub Neila R. Jonesa? O tak egzotycznych pisarzach jak Paul Gurk lub Felix Aderca nie wspominając
Nie ukrywam, że i ja jestem dopiero na początku drogi ku lepszemu zrozumieniu historii science fiction. Postanowiłem zaznajomić się z książkami lat 1930-1965, które regularnie pojawiają się w listach lektur (na przykład w kanonie SF z Drogi do science fiction autorstwa Jamesa Gunna, w książce Briana W. Aldissa pt. Trillion Year Spree: The History of Science Fiction oraz, aby dopuścić do głosu kogoś spoza angloamerykańskiego kręgu kulturowego, w niemieckim Lexikon der Science Fiction Literatur). Spojrzę na nie z perspektywy fana, ale postaram się również uwzględnić głosy krytyków literackich. Zapraszam do podróży w Złoty Wiek sf  następna stacja: rok 1930!
Typowy dzisiejszy fan science fiction będzie miał zapewne problemy z odbiorem Ostatnich i Pierwszych Ludzi Olafa Stapledona. Naturalnym sposobem na zrozumienie zamiarów autora jest próba przyjęcia tego tekstu jako future history (historii przyszłości), czyli opartego o jakieś naukowe zasady wytyczenia rozwoju dzisiejszego społeczeństwa ku cywilizacji dalekiej przyszłości. Takie futurologiczne podejście musi skończyć się dużym rozczarowaniem  przynajmniej tak było w moim przypadku. Zwłaszcza pierwsze rozdziały powieści, w których opisane są czasy będące dla autora daleką przyszłością końca XX-go wieku (dla nas jednak już sprawdzoną i zamkniętą przeszłością), są pełne historycznych nieścisłości, omyłek i błędnych założeń.
Jakże mylący może być tytuł książki! Ostatni i Pierwsi Ludzie to pod żadnym pozorem nie jest próba futurologicznego prześledzenia możliwego rozwoju cywilizacji. Wprawdzie sam autor zarzeka się na początku przedmowy, że usiłował stworzyć możliwy, a przynajmniej nie niemożliwy opis przyszłości ludzkości () przy uwzględnieniu aktualnie zmieniających się perspektyw rozwoju człowieka[bookmark: a1]1), dodaje jednak nieco dalej: musimy wybierać celowo () Nie możemy otrzymać książki historycznej czy całkowicie zmyślonej, ale mit.[bookmark: a2]2)
Wolfgang Jeschke, wydawca niemieckiego tłumaczenia książki, zrezygnował świadomie ze skracania dzieła Stapledona o pierwsze dwa-trzy rozdziały, co nagminnie stosowali przede wszystkim wydawcy z USA, starając się ukryć antyamerykańskie tony powieści. Jeschke był zdania, że Science fiction to (prawie niczym) nieograniczony plac zabaw ludzkiej fantazji, jej przeróżnych wyobrażalnych możliwości, a nie teren testowania prawdopodobieństw.[bookmark: a3]3)
Dopiero moje drugie podejście do Stapledona okazało się sukcesem. Po przedarciu się przez owe nieszczęsne pierwsze rozdziały, dotarłem do punktu, w którym kronikarski styl autora oraz w zasadzie zupełny brak dialogów przestały mieć znaczenie. Coraz bardziej zaczęły natomiast interesować rozmach wizji i wspomniana przez Jeschkego zdolność do niczym nieograniczonej imaginacji.
W powieściowym debiucie filozof Stapledon roztacza panoramę rozwoju ludzkości, która sięga zarówno pod względem ujętego przedziału czasowego (miliardy lat!) jak i rozpiętości miejsca akcji (praktycznie cały Układ Słoneczny) ku granicy z rzadka zaledwie przekraczanej przez autorów fantastyki. Owszem, znajdą się zapożyczenia od H. G. Wellsa (zwłaszcza z Wehikułu czasu i Wojny światów), którego Stapledon bardzo cenił.[bookmark: a4]4) Jednak to, co autor przejął od poprzednika, zostało przez niego wielokrotnie pomnożone.
I tak widzimy moment powstania pierwszego rządu światowego, towarzyszymy rozwojowi i upadkowi kolejnych cywilizacji, śledzimy również zmiany w wyglądzie i usposobieniu naszych dalekich potomków. Szybkość, z jaką autor przesuwa się wzdłuż osi czasu, oszałamia. Kolejne okresy rozkwitu kończą się upadkiem w ciemne wieki, pełne anarchii i przemocy. Obiecujący rozwój przyszłych pokoleń zostaje nawet w pewnym momencie zatrzymany przez inwazję Marsjan, którzy lądują na Ziemi w postaci chmur miniaturowych, sterowanych instynktem elementów. Te przejawiają intelekt dopiero po nawiązaniu telepatycznej więzi z pobratymcami i utworzeniu w ten sposób rozumnego roju (Czy Stanisław Lem znał tę książkę przed napisaniem Niezwyciężonego?). Lata walk kończą się pokonaniem najeźdźców a telepatyczne właściwości Marsjan zostają wykorzystane dla dalszego rozwoju ciał Ziemian. Po eonach prób i błędów powstają olbrzymie wieże, których wnętrze wypełnia ludzka masa mózgowa. Przedstawiciele tej Czwartej Ludzkości rządzą niepodzielnie globem, wykorzystując swych własnych twórców jako niewolniczo oddanych opiekunów. Ale i te biologiczne golemy muszą w końcu ustąpić jeszcze lepiej przystosowanym do środowiska inteligencjom, ponieważ, jako stworzenia niezdolne do ruchu, muszą zginąć na Ziemi zagrożonej zniszczeniem przez nieubłaganie zbliżający się do niej Księżyc.

Okładka pierwszego wydania
Źródło: Wikipedia
Miejscem przetrwania gatunku zostaje Wenus. Pamiętając o stanie ówczesnej wiedzy o tym globie, łatwo Stapledonowi wybaczyć. Tym bardziej, że konfrontuje on czytelnika z poważnym etycznym problemem  Piąta Ludzkość musi zniszczyć rodzimych inteligentnych mieszkańców planety, aby móc przetrwać w trudnych wenusjańskich warunkach. Terraforming obcych światów nie obędzie się zatem bez ofiar.
Oddaliliśmy się w tym momencie około pół miliarda lat od naszych czasów. Autor wybiegł tak daleko w przyszłość, aby powrócić przy pomocy podróży w czasie do początku opowieści. W międzyczasie rozkwita na Wenus ósma z kolei ludzkość, której naukowcy studiują regularnie przeszłość, aby zebrać jak najwięcej informacji o własnych korzeniach. Jednak dni ludzi na Wenus są policzone: Badania astronomów wykazują, że Słońce dostanie się wkrótce we wnętrze mgławicy, która spowoduje masywne powiększenie i rozgrzanie się gwiazdy.
Kolejnym etapem rozwoju człowieka jest podbój Neptuna, który znajduje się wystarczająco daleko od Słońca, aby zagwarantować jako-tako znośne warunki do życia. Stapledon ponownie przyśpiesza, odliczając upływ czasu już nie w wiekach a dziesiątkach tysiącleci. Będąc konsekwentnym narratorem nie oszczędza on swojej, ostatniej już, kreacji: Osiemnasta Ludzkość, której świat duchowy jest dla nas równie nieogarniony, jak jej intelektualne i fizyczne możliwości, odkrywa, że idylliczne życie na Neptunie również nie będzie trwało wiecznie. Tym razem, prawie dwa miliardy lat w przyszłości, Słońce zamieni się w Nową, która zniszczy cały System Słoneczny. Ucieczka jest niemożliwa, więc naszym dalekim krewnym w rozumie pozostaje już tylko próba rozsiania w kosmosie zarodników zawierających ich materiał genetyczny. Szanse na powodzenie tego przedsięwzięcia są znikome. Jeden z ostatnich przedstawicieli tej dumnej rasy sięga poprzez czas i przestrzeń i kontaktuje się z autorem, relacjonując mu historię naszej przyszłości. W ten sposób kończy się opowieść, kończy ludzkość i czas dany jej w tym uniwersum.
Trudno przecenić wpływ Ostatnich i Pierwszych Ludzi. Książka została bardzo dobrze przyjęta przez takich pisarzy, jak J. B. Priestley i Arnold Bennet (ten pierwszy nazwał ją wręcz arcydziełem[bookmark: a5]5)), którzy utwierdzili autora w postanowieniu, aby poświęcić się karierze pisarskiej.[bookmark: a6]6) Hugh Walpole pisał, że jest równie oryginalna jak cały Układ Słoneczny[bookmark: a7]7). C. S. Lewis zwierzał się w liście do swego ucznia, Rogera Lancelyna Greena, o genezie jego własnej powieści pt. Ta ohydna siła": Do natychmiastowego pisania zmusiły mnie »Ostatni i Pierwsi Ludzie« Olafa Stapledona i esej w »Possible Worlds« autorstwa J. H. B. Haldanea () Podoba mi się cała ta interplanetarna idea jako mitologia.[bookmark: a8]8) Debiut Stapledona doceniali tak wpływowi pisarze jak Arthur C. Clarke oraz H. P. Lovecraft. Clarke twierdził nawet, że Nie było książki, która miałaby większy wpływ na moje życie, podczas gdy Lovecraft zalecał koledze po fachu, Fritzowi Leiberowi, aby koniecznie przeczytał The Last and First Men (leć prosto do biblioteki lub stoiska z książkami!).[bookmark: a9]9)
Brian W. Aldiss przyznał się wprawdzie do dużego wpływu książki na własną twórczość[bookmark: a10]10), ale zarzuca Stapledonowi, że Czytanie jego dzieł jest jak przebywanie na wysokim górskim szczycie. Można zobaczyć spory kawał świata i nietrwałe dzieła ludzkich rąk  jednak niewiele prawdziwie ludzkich rzeczy. Z tej ptasiej perspektywy traci się wyczucie dla umysłu pojedynczego indywiduum. Jednak i on nie zaprzecza rozmachowi pesymistycznej wizji. Ludzkość Stapledona to rzucana falami przypadku łupinka intelektu, dla której, koniec końców, nie ma ratunku.[bookmark: a11]11)
Warto dodać, że fatalistyczne spojrzenie brytyjskiego filozofa na losy Homo sapiens wpłynęło nie tylko na literaturę, lecz również na muzykę i film. Świadczy o tym ostatnie dzieło przedwcześnie zmarłego islandzkiego muzyka i filmowca Jóhanna Jóhannssona. W jego wersji głos Tildy Swinton, wcielającej się w postać narratorki, towarzyszy obrazom jugosłowiańskich pomników z ery Josipa Broz Tito. Całość podmalowana została melancholijno-niepokojącymi tonami muzyki autorstwa samego reżysera. Jest to chyba jedno z najciekawszych zastosowań socjalistycznych makabrył we współczesnej sztuce filmowej.
Z dzisiejszej perspektywy, stojąc na rozdrożu pomiędzy wywołanym przez zmiany klimatu i krótkowzroczną chęć zysku upadkiem a być może już wkrótce możliwą ewolucją gatunku ku genetycznie zmodyfikowanej trans-ludzkości, stapledonowy mit nie utracił swojej aktualności a nabiera wręcz szczególnego znaczenia. Tak czy owak  dni Pierwszej Ludzkości są policzone. Odejdzie w cień, jak odeszła Jugosławia.
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  Fantastyczne Zaodrze, czyli co nowego w niemieckiej science fiction? (4)

  Andreas Zoltar Boegner

  
  

  
  O ile obydwie książki poprzedniej odsłony tego cyklu częściowo zawierały odpowiedzi na sformułowane przez Kołodziejczaka pytania, to tym razem podobnych odnośników będzie nieco mniej. Jednak polski czytelnik otrzyma wgląd w nowe pozycje niemieckiej fantastyki naukowej pewnego specyficznego typu: dzisiaj przyjrzę się zaodrzańskiej inner space, czyli literaturze SF, która stara się opisać i komentować dziwne światy naszego życia wewnętrznego. Zapraszam na literackie starcie hardwareu, softwareu i przede wszystkim wetwareu.
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.
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Gabriele Behrend
‹Salzgras & Lavendel›
Gabriele Behrend to stosunkowo młoda autorka. Jak pisze na swoim blogu, najpierw pokochała przyszłego męża (autora SF), a potem fantastykę.[bookmark: a1]1) Karierę pisarską zaczynała w roku 2005 całkiem klasycznie, od opowiadań pisanych pod kuratelą małżonka. Salzgras & Lavendel to jej debiut powieściowy. Debiut całkiem udany, bo książka zdobyła trzecie miejsce wśród nominacji do Nagrody im. Kurda Laßwitza oraz drugie wśród finalistów do Niemieckiej Nagrody SF (DSFP). Tak zgodna ocena profesjonalistów i fanów obiecywała ciekawą lekturę. Jedynie sam tytuł, w polskim tłumaczeniu Soliród i lawenda, sprawia dziwne wrażenie. Miałem obawę, że przeczytam jakąś rzewną wersję Trędowatej w tiulowym, fantastyczno-naukowym wdzianku.

Już od pierwszych stron zwraca uwagę dojrzały, nieco liryczny styl autorki. Jest on bardzo oddalony od typowego dla SF technobabble. Bogate słownictwo i niespieszna, lecz pełna emocji, utrzymana w czasie teraźniejszym narracja splatają się w harmonijną całość. Behrend podjęła decyzję, która dodatkowo potęguje nastrój odosobnienia i powoduje, że czytelnik dobrze rozumie motywacje głównych postaci tej kameralnej powieści: w całym tekście występuje raptem tuzin postaci  a zaledwie cztery z nich spotykają się częściej niż dwa-trzy razy. Tłem wydarzeń są zazwyczaj mieszkania protagonistów, podmiejskie pasy zieleni Suburbii oraz przede wszystkim położony na półpustyni instytut Zenith, co dodatkowo wzmaga wrażenie czytania bardzo oszczędnie obsadzonej sztuki teatralnej.
A o co w książce chodzi? Wyobraźcie sobie świat przyszłości, w którym każdy z nas posiada kilka lub nawet kilkanaście samodzielnych osobowości. Dzięki wszczepionemu w pierwszym roku życia chipowi już przedszkolaki potrafią zmieniać w ciągu sekund osobowość, wybierając tę, która w danej sytuacji obiecuje najefektywniejsze rozwiązanie danego problemu. Andreas dysponuje więc organizatorem Adamem, amantem Alanem, przyjacielskim i otwartym Arturem, nastawionym na samoobronę Alfredem, niezwykle chętnie pracującym Aleksandrem oraz całą gamą innych, bardzo przydatnych faset podstawowej osobowości. Konieczną do ich tworzenia technologię opracowano początkowo dla społeczności gamerów, której członkowie bardzo niechętnie opuszczali światy ulubionych gier, aby poświęcać się tak przyziemnym zajęciom jak higiena osobista lub zarabianie pieniędzy. Z biegiem czasu anonimowe państwo powieści przejęło całkowitą kontrolę nad tymi procedurami, narzucając je całemu społeczeństwu jako obowiązek obywatelski w imię osiągnięcia maksymalnej efektywności w relacjach międzyludzkich.
Czego się zwykłym mieszkańcom kraju nie mówi, to fakt, że wykorzystywane przez tę technologię czipy są dosyć zawodne. Niewymieniane w regularnych odstępach czasu ulegają awariom i mogą doprowadzić w końcu do zupełnej dezintegracji danej wieloosobowości. A wymiana hardwareu sporo kosztuje
Jak łatwo z powyższego wykoncypować, Gabriele Behrend nie pisze SF specyficznie o Niemczech czy Niemcach. Użycie w przytłaczającej większości anglosaskich nazwisk protagonistów oraz lokalizacja Instytutu Zenith (w którym leczy się psychicznie chore wieloosobowości) w pustynnym, jałowym krajobrazie z westernów rodem wskazywałoby raczej na wypalone zmianami klimatu USA.
Autorka bada przede wszystkim stronę emocjonalną fenomenu. Technologia nie gra w książce większej roli. Za to relacje pomiędzy poszczególnymi osobowościami różnych ludzi są kluczowe. Dla niektórych z nich, jak dla psychicznie chorego mordercy Douglasa, wyodrębnienie i zneutralizowanie demonicznych stron osobowości jest szansą na normalne funkcjonowanie w społeczeństwie. Dla doświadczonej profesor Paulson, kierowniczki Zenithu, technologia dywersyfikacji osobowości prowadzi w ślepą uliczkę. Dla chorobliwie zazdrosnego technika Mayerhoffa jest ona w końcu jedyną drogą do zachowania osobowości ukochanej kobiety wyłącznie dla siebie. A pośród wszystkich tych sprzecznych zapatrywań i dążeń autorka umieszcza czule opisany romans, w którym miłość sięga poza ultymatywną granicę  śmierć. Jak trafnie zauważył Dieter Rieken, Behrend tworzy mocne obrazy centralnego zagadnienia książki  separacja (osobowości), czy też (ich) fuzja? Na próżno jednak szukać jednoznacznej odpowiedzi na to pytanie. Prawdopodobnie dlatego, ponieważ takowa nie istnieje.[bookmark: a2]2)
[image: ]
Uwe Post
‹E-tot. Das Leben nach dem Upload›
Witamy na serwerze krypta07 domeny e-zmarli.pl. Życzymy przyjemnej śmierci. Jeśli przeczytacie kiedyś podobny tekst, to nie będzie to oznaczało, że nagle staliście się zombie lub zostaliście żywcem pochowani, lecz że niedawno faktycznie pożegnaliście się z tym padołem aby zamieszkać na następne kilkaset lat jako elektroniczny duch w wirtualnym pokoju wyżej wymienionej firmy E-zmarli. Brzmi znajomo? Każdy, kto oglądał serial Upload nie będzie miał trudności z odpowiedzią na te pytanie.

Uwe Post (ur. 1968) to aktywny już od ponad 20 lat weteran niemieckiej SF, wielokrotnie nominowany do nagród. Jego CV czyta się jak przykładowy życiorys autora literatury fantastyczno-naukowej: studiował fizykę i astronomię, był programistą, szkoleniowcem i dziennikarzem oraz autorem książek fachowych. Obecnie jest głównym programistą firmy tworzącej gry komputerowe. Jak sam żartobliwie twierdzi, jego ulubionym tematem jest POSTapokalipsa i jej uniknięcie poprzez stosowanie czarnego humoru.[bookmark: a3]3)
E-zmarli. Życie po uploadzie bazuje na pomyśle, który przyniósł autorowi William Voltz Award 2006 za opowiadanie edead.com. W powieści Uwe Post analizuje możliwość transferu ludzkiej jaźni na serwery firm wyspecjalizowanych w tworzeniu wirtualnych zaświatów i opisuje możliwe wpływy tego typu zabiegów na społeczeństwo przyszłości. A ponieważ robi to z czarnym humorem, książka zawiera sporo zjadliwych, dających do myślenia scen. Satyryczne i zaskakująco uważne spojrzenie na nasze wirtualne życie pozagrobowe przyniosło mu czwarte miejsce wśród pozycji walczących o nagrodę im K. Laßwitza.
Chyba po raz pierwszy czytałem o możliwym wpływie takich wirtualnych zmarłych na politykę, kulturę i gospodarkę. E-zmarli, mając olbrzymią przewagę wieloletniego doświadczenia, posiadając rozbudowany system wzajemnych koneksji oraz żyjących jeszcze supporterów, stają się w powieści Posta koszmarem dla każdego żółtodzioba w danym zawodzie. Są perfekcyjnymi pracownikami, mogącymi aktywnie działać bez zmęczenia całą dobę. Walczą jako elektroniczni żołnierze, kontrolując drony na polach prawdziwych bitew, ale mogą być równie dobrze zombie w grze komputerowej, atakującymi całymi falami avatary graczy. Stare, ale nadal lubiane zespoły muzyczne przeżywają jako e-zmarli drugą wiosnę, generując nowe kawałki dla wiernych poza deskę grobową fanów. Celebryci dbają nadal o swoją popularność, organizując zbiórki pieniędzy na wszelakie szczytne cele. Kontakt z żyjącymi członkami rodziny jest gwarantowany, więc e-zmarli pomagają nadal w wychowywaniu wspólnego potomstwa. Prowadzi to oczywiście do zupełnie nowych dla społeczeństwa problemów, co Post znakomicie oddaje w scenie, w której żyjąca matka strofuje syna odrzucającego e-zmarłego ojca (On jest twoim ojcem!  On to jedenaście terabajtów!).
Nie dziwi więc, że e-zmarli stają się bardzo szybko obiektem ataku dla wszelakiej maści bojówek fanatyków religijnych, organizacji terrorystycznych lub po prostu przestępczych hakerów. Dzień codzienny e-zmarłego jest zatem równie niebezpieczny jak w realnym życiu. Wirtual stał się nowym realem, bo, jak pisze dosłownie autor, ()ósmego dnia człowiek stworzył e-śmierć i widział, że jest dobra. Jest ona dla niektórych tak dobra, że nie mogą jej się doczekać. U Posta samobójstwa młodocianych i śmiertelnie chorych na raka oraz biednych, którzy oddają własne organy za kilka tysięcy lat pobytu na luksusowym serwerze, należą do naturalnych konsekwencji wykreowanego świata.
Nie zabraknie tutaj tak poszukiwanego przeze mnie wątku powiązanego z ojczyzną autora. W rzeczywistości E-tot istnieje nazistowski serwer, umożliwiający najwierniejszym fanom führera życie pozagrobowe jako wysoko postawiony urzędnik zwycięskiej Trzeciej Rzeszy. I tak, e-zmarły Heinrichs organizuje kolejne obchody urodzin wiekowego Hitlera w ministerium propagandy Goebbelsa. Aryjski przedstawiciel rasy panów wdziewa co rano odpowiedni mundur, spogląda w lustro opatrzone sentencją Jesteś ozdobą twojej rasy. Pozostań nią. i maszeruje z pieśnią ludową na ustach do gmachu ministerium z kafkowskiego Zamku rodem. Post nie kryje swojej niechęci ku ideom neofaszyzmu i wskazuje tutaj na poważne niebezpieczeństwo dla niemieckiej demokracji, jaką tworzy stosunkowo nowe przymierze zwolenników teorii spiskowych, antyszczepionkowców i ekstremalnej prawicy.
Wiedeński Der Standard zauważył jednak, że przedstawione w tej książce życie codzienne e-zmarłego jest przede wszystkim niesamowicie banalne. W zależności od wyposażenia danego serwera, rzeczywistość e-zmarłego nie różni się zbytnio od realu. I tu i tam nie ma ucieczki przed kapitalizmem: wirtualny użytkownik musi zapłacić nawet za prawo do odczuwania bólów głowy.[bookmark: a4]4) Trafny werdykt recenzenta Ralfa Steinberga brzmi: Uwe Post streszcza nam przy pomocy E-tot swoje przemyślenia co do wirtualnego życia pozagrobowego () A najbardziej przeraża fakt, że wszystko to poszło już live na wielkim serwerze zwanym Ziemią.[bookmark: a5]5)

[bookmark: a1t]1) Strona autorki
[bookmark: a2t]2) Dieter Rieken: Rezension: »Salzgras & Lavendel« von Gabriele Behrend (recenzja na portalu Deutsche Science Fiction)
[bookmark: a3t]3) Notka O autorze w powieści E-tot. Das Leben nach dem Upload (2020)
[bookmark: a4t]4) Josefson: 
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  Co ciekawego przygotowali wydawcy między innymi na październikowe Targi Książki  w Krakowie?
Patronaty


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

Chociaż Wnuk wygląda dość skromnie przy poprzednich tomach Bolesława Chrobrego, to i tak jest wciągającą lekturą, gdyż pozwala czytelnikom po raz ostatni zanurzyć się w odmalowanej przez Antoniego Gołubiewa niezwykle barwnej, wielowątkowej wizji początków państwa polskiego. Szkoda tylko, że oznacza to już rozstanie z postaciami, których losy śledziliśmy z tak wielkim zainteresowaniem.


Nowości


[image: Język Babilonu]
‹Język Babilonu›
Joanna Słupek

Przekrojowa antologia ukraińskiej fantastyki od Gogola do współczesności (najnowsze opowiadania powstały już w trakcie wojny na Ukrainie). Warto przeczytać i porównać z tym, co w odpowiednim okresie powstawało w Polsce.
Dodatkową zachętą jest przeznaczenie zysków ze sprzedaży Języka Babilonu na pomoc Ukrainie.


[image: Ku gwiazdom 2022]
‹Ku gwiazdom 2022›
Joanna Słupek

Druga edycja antologii konkursowej Polskiej Fundacji Fantastyki Naukowej  teksty debiutantów wyłonione w konkursie znów uzupełniają opowiadania autorów znanych (i nagradzanych) oraz felietony. 


[image: Taki Dziki Zachód]
‹Taki Dziki Zachód›
Joanna Słupek

Trzecia z październikowych antologii  tym razem nie fantastyczna. Bartek Biedrzycki powrócił do młodzieńczej fascynacji westernami i stworzył antologię opowieści o Dzikim Zachodzie.


[image: Powróceni]
Gurnah Abdulrazak
‹Powróceni›
Joanna Kapica-Curzytek

Abdulrazak Gurnah otrzymał literacką nagrodę Nobla w zeszłym roku za bezkompromisową i współczującą penetrację skutków kolonializmu i losu uchodźcy w przepaści między kulturami i kontynentami  jak czytamy w uzasadnieniu Komitetu Noblowskiego. Powróceni to pierwsza okazja, aby zapoznać się z twórczością urodzonego na Zanzibarze noblisty w polskim przekładzie.  


[image: Doktor Zosia]
Ałbena Grabowska
‹Doktor Zosia›
Joanna Kapica-Curzytek

To trzeci tom cyklu Uczniowie Hippokratesa, w którym Ałbena Grabowska zajmująco opowiada o losach lekarzy, interesująco powiązanych z historią medycyny. Dwie poprzednie książki to:  Doktor Bogumił.    oraz  Doktor Anna.  


[image: Rzeźnia numer jeden]
Jerzy Haszczyński
‹Rzeźnia numer jeden›
Joanna Kapica-Curzytek

Niemcy to kraj, który w ostatnich latach bardzo się zmienia. Jakie są to zmiany i jakie są ich konsekwencje? Jakie podziały panują w społeczeństwie naszych zachodnich sąsiadów? Jakie są nadzieje i obawy Niemców? Zgłębienia tych tematów podjął się Jerzy Haszczyński w swojej reporterskiej książce. 


[image: Cuda Wianki]
Aneta Jadowska
‹Cuda Wianki›
Joanna Słupek

Nie wyznaję zasady że każda książka powinna nas rozwijać, zmuszać do refleksji czy czegoś nas uczyć. Czasem wystarczy że da chwilę oddechu i rozbawi  i tego właśnie można się spodziewać po drugim tomie perypetii wiedźm z klanu Koźlaków (a właściwie Koźlaczek, z jednym nastoletnim wyjątkiem) osiadłych w Zielonym Jarze.


[image: Wiedźmy Kijowa. Miecz ikrzyż]
Łada Łuzina
‹Wiedźmy Kijowa. Miecz i krzyż›
Joanna Słupek

Druga z ukraińskich zapowiedzi  tym razem jest to powieść urban fantasy o współczesnych mieszkankach Kijowa, które znienacka otzrymują magiczne moce po śmierci miejskiej wiedźmy. Szybko okazuje się jednak że magia to nie tylko upojna moc, ale również obowiązki.


[image: Kopernik. Rewolucje]
Wojciech Orliński
‹Kopernik. Rewolucje›
Joanna Kapica-Curzytek

Niedawno cały świat obchodził pięćsetną rocznicę śmierci Leonarda da Vinci. A w przyszłym roku czekają nas dwie okrągłe rocznice związane z urodzinami i śmiercią Mikołaja Kopernika, geniusza astronomii. Żył pomiędzy średniowieczem, renesansem i kontrreformacją. Jego odkrycie doprowadziło do rewolucji w nauce. Kim był jako naukowiec i duchowny, ale także  jako lekarz, ekonomista, polityk? Nie warto dociekać, w jakim stopniu był czy czuł się Polakiem  był obywatelem świata, którego sylwetkę warto poznać i podziwiać. 


[image: Wolny jak Hamilton]
Romuald Pawlak
‹Wolny jak Hamilton›
Joanna Słupek

Pozaziemskie kolonie z historią konfliktu z Ziemią i ziemski agent prowadzący śledztwo we wrogim środowisku  zapowiada sie intrygująco. A wszystko to w świecie znanym nam już z powieści Podarować niebo i kilku opowiadań ze zbioru Pusty ogród.


[image: Magia wynalazków]
Ainissa Ramirez
‹Magia wynalazków›
Joanna Kapica-Curzytek

Wynalazki rewolucjonizują naszą rzeczywistość, my tymczasem mamy skłonność, by traktować wiele z nich jako coś oczywistego. Warto spojrzeć inaczej na to, co poprawia nam jakość życia i kształtuje naszą kulturę. Autorka analizuje osiem wynalazków: zegary, stalowe tory, miedziane druty telekomunikacyjne, błonę fotograficzną, żarówki, twarde dyski, szkło laboratoryjne i krzemowe chipy. Dokąd prowadzi nowatorstwo? Jakie są związki człowieka z techniką?


[image: Wywrócony świat i inne utwory]
Arkadij Strugacki, Boris Strugacki
‹Wywrócony świat i inne utwory›
Joanna Słupek

W drugim tomie dzieł braci Strugackich znajdziemy nowe przekłady trzech powieści połączonych postacią Maksyma Kammerera zaczynającego jako prosty kosmiczny zwiadowca (Wywrócony świat) a kończącego jako wysoko postawiony członek czegoś w rodzaju ziemskiego kontrywiadu (Fale tłumią wiatr). Uzupełnia je premierowy na naszym rynku tekst Niepokój będący pierwowzorem Ślimaka na zboczu zaprezentowanego w pierwszym omnibusie.


[image: Chołod]
Szczepan Twardoch
‹Chołod›
Marcin Mroziuk

Z niecierpliwością czekamy na nową powieść Szczepana Twardocha, bo liczymy, ze znajdziemy tutaj kolejną wciągającą historię. Jej bohaterem jest pochodzący z Górnego Śląska komunista, który najpierw z zapałem buduje socjalizm w Związku Radzieckim, by później sememu pozostać pożartym przez rewolucję. Niezwykle intrygująco zapowiadają się bowiem jego perypetie po ucieczce z łagru, gdy trafia do tyłowej tajemniczej osady.  


Wznowienia


[image: Kobieta do zjedzenia]
Margaret Atwood
‹Kobieta do zjedzenia›
Marcin Mroziuk

Margaret Atwood jest od lat wymieniana w gronie pisarzy mających szanse na literackiego Nobla (szkoda że po raz kolejny ją pominięto), a chociaż Kobieta do zjedzenia nie dorównuje poziomem jej najsłynniejszym powieściom, to warto zawierzyć opinii naszej recenzentki, że pisarska dojrzałość i oryginalny pomysł na tę książkę sprawiają, że czyta się ją bardzo dobrze. 


[image: Peryferal]
William Gibson
‹Peryferal›
Joanna Słupek

Powrót Williama Gibsona do tward(sz)ej fantastyki po trylogii rozpoczętej Rozpoznaniem wzorca. Powieść dla miłośników książek-zagadek, w których czytelnik wrzucany jest na głębnoką wodę i musi budować obraz świata z rozsianych po tekście wzmianek.
Warto sobie przypomnieć  lub przeczytać po raz pierwszy  przed emisją serialowej ekranizacji.


[image: Przykry początek]
Lemony Snicket
‹Przykry początek›
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  Filmy


  Recenzje


  East Side Story:Zanim padło słynne Иди нахуй!

  Sebastian Chosiński

  Tymur Jaszczenko U311 Czerkasy
  

  
  W lutym 2014 roku na ukraińskim Krymie pojawiły się tak zwane zielone ludziki, czyli pozbawieni dystynkcji żołnierze rosyjscy, którzy otrzymali rozkaz zbrojnego opanowania półwyspu. Z kolei okręty rosyjskiej Floty Czarnomorskiej przystąpiły do blokady swoich ukraińskich odpowiedników. Najdłużej stawiała opór załoga trałowca U311 Czerkasy. Kilka lat później poświęcony jej film nakręcił  wykształcony między innymi w łódzkiej Filmówce  Tymur Jaszczenko.
Ekstrakt: 60%
[image: U311 Czerkasy]
Aneksja Krymu przez Rosję (co nastąpiło w lutym i marcu 2014 roku) oraz wybuch wojny w ukraińskiej części Donbasu (od kwietnia) wpłynęły nie tylko na sytuację polityczną, gospodarczą i społeczną Ukrainy, ale również na jej kulturę i sztukę. Od tamtego momentu kinematografia tego kraju (bywa, że z pomocą innych) w sporej części nawiązuje do wydarzeń, jakie rozgrywają się we wschodnich obwodach, a przynajmniej rozgrywały się do końca lutego tego roku, czyli do momentu, w którym Władimir Putin zdecydował się już na otwartą agresję, bez wysługiwania się tak zwanymi zielonymi ludzikami czy pachołkami z marionetkowych Donieckiej i Ługańskiej Republik Ludowych. Temu tematowi poświęcono między innymi Jesteśmy z tobą (2016) Olega Turanskiego, Cyborgi (2017) Achtema Seitabłajewa, Szron (2017) Šarūnasa Bartasa, Donbas (2018) Siergieja Łoźnicy, Matkę Apostołów (2020) Zazy Buadzego, jak również dokument Iryny Ciłyk Ziemia jest niebieska jak pomarańcza (2020). A to i tak jedynie wierzchołek góry lodowej. Zwłaszcza jeżeli do tej listy dodamy jeszcze obrazy propagandowe wyprodukowane przez drugą stronę konfliktu, jak chociażby Korespondenta wojennego (2014) Pawła Ignatowa bądź Donbas. Granica (2018) Renata Dawletjarowa.
Dzisiaj pora na U311 Czerkasy  kolejny film ukraiński, który opowiada o wydarzeniach (dzisiaj już historycznych), jakie rozegrały się na samym początku konfliktu, czyli późną zimą i wczesną wiosną 2014 roku. Jego autorem jest  jak dotąd mało znany  reżyser, scenarzysta i aktor Tymur Jaszczenko. Urodził się w połowie lat 80. ubiegłego wieku w leżących w samym sercu Ukrainy naddnieprzańskich Czerkasach. Początkowo studiował w rodzinnym mieście prawo, ale później wciągnęła go kinematografia; nowej dla siebie sztuki uczył się zagranicą: w sztokholmskiej Kulturamie (2007-2009) oraz łódzkiej Państwowej Wyższej Szkole Filmowej, Telewizyjnej i Teatralnej (2010-2013). W Polsce zrealizował swoje pierwsze filmy krótkometrażowe: Drzewo (2011), Bajka o panu (2012), Kasia & Basia (2013), Ambrozia (2013) oraz Lew (2017); zaliczył również epizodyczny występ aktorski w Paniach Dulskich (2015) Filipa Bajona. W Łodzi poznał też scenarzystę Roberta Kwilmana, który pomógł mu w pracy nad Lwem, a zaraz potem wsparł go w czasie realizacji pełnometrażowego debiutu, czyli dramatu wojennego U311 Czerkasy.
[image: ]
Zdjęcia kręcono wiosną 2017 roku w okolicach Oczakowa, w Odessie oraz kilku małych miejscowościach obwodu czernihowskiego. Budżet, na który oprócz instytucji państwowych zrzucili się także prywatni inwestorzy, wyniósł 40 milionów hrywien. Pierwszy pokaz obrazu Tymura Jaszczenki miał miejsce 16 lipca 2019 roku podczas odeskiego Międzynarodowego Festiwalu Filmowego; do kin trafił on jednak  po dopracowaniu pewnych szczegółów  dopiero siedem miesięcy później. Scenariusz dzieła oparty został na autentycznych wydarzeniach z marca 2014 roku, a jednym z jego głównych bohaterów (zaraz zrozumiecie skąd ten cudzysłów) jest tytułowy trałowiec, czyli okręt wojenny przeznaczony do oczyszczania akwenów morskich z min. Ten konkretny wybudowany został w leningradzkiej Stoczni Średnio-Newskiej w połowie lat 70. ubiegłego wieku. Zwodowano go w 1976 roku i  pod nazwą Zwiadowca  przeznaczono do służby we Flocie Czarnomorskiej. Dwie dekady później, kiedy dokonywano jej podziału pomiędzy Rosję i Ukrainę, trafił w ręce Ukraińców i stacjonował w bazie marynarki wojennej na krymskim jeziorze Donuzław (już na początku lat 60. XX wieku połączonym sztucznym przekopem z Morzem Czarnym).
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Rozpoczynając operację zajęcia Krymu, Rosjanie zablokowali wyjście na morze z jeziora Donuzław i zażądali od dowódców znajdujących się tam jednostek poddania się. Większość z nich zdecydowała się przejść na drugą stronę, odmówił natomiast dowodzący od 2012 roku trałowcem U311 Czerkasy kapitan Jurij Piotrowicz Fedasz. Film Jaszczenki, którego Fedasz był konsultantem, opowiada właśnie o tym epizodzie wojny. Wydarzenia przedstawia jednak z nieco innej perspektywy. Patrzymy na nie oczyma młodego marynarza Miszy (wcielił się w niego Jewhen Łamach). To chłopak pochodzący z zapadłej ukraińskiej wsi, dla którego służba w marynarce wojennej to szansa na wyrwanie się z beznadziejności. Szansa okupywana jest jednak wieloma niedogodnościami. W wojsku jak to w wojsku bowiem  nie ma zmiłuj, zwłaszcza że tradycja sowieckiej diedowszczyny (czyli odpowiednika naszej fali) wciąż jest żywa. Ale Misza to twardy chłopak; potrafi się dostosować i przetrwać.
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W czasie urlopu, jaki spędza w rodzinnych stronach, bierze udział w stypie  zmarła właśnie matka Lwa (znany głównie z małego ekranu Dmytro Sowa). Jako że przyjaciel został teraz zupełnie sam na świecie, Misza proponuje mu, by zaciągnął się wraz z nim na okręt. W efekcie  na pokład Czerkasów wracają we dwójkę. Napięta sytuacja w kraju  pamiętajmy, że od listopada 2013 roku w Kijowie trwa Euromajdan  nie ma wielkiego wpływu na życie marynarzy. Ich dowódcy robią swoje. Choć akurat kapitan Fedasz (pojawiający się w Cyborgach Roman Semysał), przewidując nadchodzącą katastrofę, nawiązuje bliskie kontakty z Tagirem (Ołeksandr Łaptij), miejscowym autorytetem, czytaj: przywódcą krymskich Tatarów. Okazują się one bardzo przydatne, kiedy w końcu lutego Rosjanie przystępują do akcji i blokują wyjście z jeziora na otwarte morze, chcąc tym samym zmusić ukraińskich marynarzy do poddania się. Sytuacja wydaje się beznadziejna, a propozycje składane przez wroga  kuszące. Czy zatem należy dziwić się faktowi, iż niektórzy z dowódców dają się skusić (i do dzisiaj służą na okrętach rosyjskich)?
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Rosjanie próbują na różne sposoby zmusić kapitana Fedasza do uległości. Kiedy skutku nie przynoszą środki pokojowe, gotowi są sięgnąć po ostrzejsze. Dowódca ma jednak świadomość, jak ważny jest jego sprzeciw wobec wroga  nie bez powodu przecież ukraińska telewizja niemal każdego dnia podkreśla, że U311 Czerkasy to ostatni okręt wojenny na jeziorze Donuzław, który stawia opór. Ale jak długo? Chociaż obraz Tymura Jaszczenki zaliczany jest do kina wojennego, nie mamy tu oczywiście scen batalistycznych na miarę Bitwy o Sewastopol (2015) Siergieja Mokrickiego czy Midway (2019) Rolanda Emmericha. To jednak była zupełnie inna skala konfliktu. I  żebyśmy dobrze się zrozumieli  na szczęście! Dlatego w obrazie Ukraińca ważniejsze są postawy bohaterów, spośród których  jak to w życiu  jedni okazują się tchórzami, inni konformistami, ale nie brakuje też ludzi odważnych i zdeterminowanych, patriotów gotowych zaryzykować życiem. Wszak nikt z tych, którzy poszli za kapitanem Fedaszem, nie mógł być pewien, jak zakończy się dla nich bunt przeciwko przeważającym siłom rosyjskim.
W 2020 roku U311 Czerkasy pokazano na Festiwalu Filmowym Weteranów Wojennych w australijskim Sydney, gdzie otrzymał on nagrodę Czerwonego Maku przyznawaną najlepszemu filmowi wojennemu. Rok później z kolei Ukraińska Akademia Filmowa uhonorowała obraz Jaszczenki za najlepszą ścieżkę dźwiękową, na którą złożyły się instrumentalne kompozycje Antona Bajbakowa oraz inspirowane folklorem pieśni ukraińskiej wokalistki Kateryny Kondratenko, ukrywającej się pod pseudonimem artystycznym Катя Chilly. I to one robią przede wszystkim klimat.




Tytuł: U311 Czerkasy
Tytuł oryginalny: Черкаси
Reżyseria: Tymur Jaszczenko
Zdjęcia: Jurij Dunaj
Scenariusz: Tymur Jaszczenko, Robert Kwilman
Obsada: Jewhen Łamach, Dmytro Sowa, Rusłan Kowal, Roman Semysał, Ołeh Szczerbina, Jewhen Awdiejenko, Serhij Detjuk, Ołeś Kacion, Ołeksandr Łaptij, Maksym Zapisoczny, Dmitrij Gawriłow, Witalina Bibliw, Wadim Lialko
Muzyka: Anton Bajbakow
Rok produkcji: 2019
Kraj produkcji: Ukraina
Czas trwania: 91 min
Gatunek: dramat, wojenny
Zobacz w: Kulturowskazie
Ekstrakt: 60%
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  Klasyka kina radzieckiego:Do siedmiu razy sztuka

  Sebastian Chosiński

  Ali Chamrajew Siódma kula
  

  
  Siódma kula  ostatnia część trylogii historyczno-rewolucyjnej Alego Chamrajewa  okazała się jednocześnie filmem najbliższym stylistyce easternu. Mamy w niej wszystkie podstawowe elementy składające się na klasyczną opowieść z Dzikiego Wschodu: stróża prawa tropiącego pośród stepu i gór przywódcę okrutnej bandy, piękną (choć bardzo młodą) femme fatale i połączone ze strzelaninami konne pościgi.
Ekstrakt: 70%
[image: Siódma kula]
Spośród filmów składających się na nakręconą w latach 1970-1972 przez pochodzącego z Uzbekistanu Alego Chamrajewa (rocznik 1937) trylogię historyczno-rewolucyjną (Komisarz nadzwyczajny, 1970; Bez strachu, 1971; Siódma kula, 1972) to ostatnie dzieło jest najbliższe stylistyce westernu i zarazem najbardziej przypomina jego wcześniejszy obraz, czyli Czerwone piaski (1968). Szczerze przyznam przy okazji, że nie znajduję żadnego logicznego wytłumaczenia, dlaczego Czerwonych piasków nie zalicza się do tej serii, skoro ich akcja rozgrywa się w tym samym czasie (końcówka drugiej dekady i lata 20. ubiegłego wieku), w tym samym  mówiąc ogólnie  miejscu (środkowoazjatyckie republiki sowieckie) i dotyczy tego samego tematu (walka z basmaczami i instalowanie władzy radzieckiej). Ale widocznie jakieś inne względy o tym zdecydowały
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Chociaż Siódmą kulę zrealizowała mająca siedzibę w Taszkencie wytwórnia Uzbekfilm, to jest to jednak prawdziwie międzynarodowa (mimo że zamknięta w granicach Związku Radzieckiego) produkcja. Dlaczego? Za scenariusz filmu odpowiadali ukraiński Żyd Friedrich Gorensztejn (Bez strachu, Solaris) i Rosjanin Andriej (Michałkow-)Konczałowski (Pierwszy nauczyciel, Wujaszek Wania), w głównych rolach między innymi pojawili się aktorzy z Kirgizji i Kazachstanu, a zdjęcia kręcono w Kotlinie Fergańskiej, nieopodal miasta Isfara w północnym Tadżykistanie (wielu okolicznych mieszkańców pojawiło się zresztą na planie jako statyści). Premiera Siódmej kuli  notabene prezentowanej również w polskich kinach  odbyła się w Moskwie w 1973 roku, w wigilię Święta Pracy. Obraz Chamrajewa cieszył się sporym powodzeniem. Wystarczy wspomnieć, że w ciągu kolejnych miesięcy w całym Kraju Rad oglądnęło go 22,5 miliona widzów. Tym samym w pokonanym polu pozostały wcześniejsze części trylogii  zarówno Bez strachu (4,2 mln), jak i Komisarz nadzwyczajny (15,4 mln).
[image: ]
Akcja filmu tradycyjnie rozgrywa się w latach 20. XX wieku gdzieś na terenie sowieckiego Uzbekistanu. Do znajdującej się już wcześniej w rękach czerwonoarmistów osady powraca po dłuższym czasie nieobecności komendant miejscowej milicji Maksumow (do roli którego Chamrajew po raz kolejny zatrudnił kirgiskiego aktora Sujmenkuła Czokmorowa  patrz: Wystrzał na przełęczy Karasz, Szkarłatne maki Issyk-Kulu, Dżamila). To, co zastaje, woła o pomstę do nieba: kiszłak jest zdewastowany i prawie całkowicie opuszczony. Jedynym, który pozostał z całego oddziału, jest wystraszony nie na żarty Chaszymow. Od niego Maksumow dowiaduje się, co tutaj zaszło. Otóż doszło do buntu sprowokowanego przez czerwonego komisarza Piotra Iwanowicza, który zabronił wyznającym islam milicjantom modlitwy. Ci, rozgniewani, zniszczyli osadę i uciekli, aby przyłączyć się do lokalnego watażki-basmacza Chajrułły (Chamza Umarow), którego banda powiększyła tym samym swoją liczebność do dwustu szabel. To dla dowódcy oddziału bardzo zła informacja: nie dość, że wróg urósł w siłę, to na dodatek stało się to kosztem komunistów.
[image: ]
Każdy inny w takiej sytuacji prawdopodobnie poprosiłby o natychmiastową pomoc centralę. Ale nie Maksumow! To człowiek honoru, któremu trudno pogodzić się ze zdradą własnych żołnierzy. Postanawia więc, bez wzywania odsieczy, udać się do paszczy lwa, aby przekonać swoich byłych ludzi do powrotu. Wychodzi bowiem z założenia, że pułk muzułmańskich milicjantów będzie dużo więcej wart niż oddział złożony z Rosjan, który zapewne w ciągu kolejnych tygodni przybyłby na nich miejsce. Problemem pozostaje tylko dotarcie do obozu Chajrułły. Tu nieoczekiwanego wsparcia udziela Maksumowowi młoda i piękna Ajguł (niespełna piętnastoletnia Dilorom Kambarowa, która kilka lat później zagrała w kultowych Piraci XX wieku). Wbrew swojej woli dziewczyna ma zostać wydana za mąż za Chajrułłę, którego nienawidzi. Prosi więc komendanta, aby go zabił, jego głowę dostarczył do Taszkentu, a potem ożenił się z nią. I chociaż w tym momencie dzielnemu milicjantowi nie w głowie żeniaczka, to jednak Ajguł jest jedyną osobą, która może go doprowadzić do przywódcy basmaczy.
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Oboje planują więc podstęp: następnego dnia Maksumow oddaje się w ręce ludzi Chajrułły, którzy eskortują do niego Ajguł. Nawet jeśli podejrzewają oni jakiś fortel, zaślepia ich chciwość  bandyta obiecał bowiem za głowę komendanta nagrodę w wysokości 10 tysięcy (tylko czego?). Po drodze spotykają jeszcze pasterza Ismaiła (wcielił się w niego będący w połowie Tatarem i w połowie Uzbekiem Tałgat Nigmatullin, który kilkanaście lat później został w Wilnie okrutnie zamordowany przez członków sekty buddyjsko-ezoterycznej, do której należał). Ten przekonany, iż to właśnie Maksumow zabił jego brata (ponieważ jeździ na jego koniu), uprowadza komendanta, by zemścić się na nim, lecz kiedy okazuje się, że zwierzę trafiło do komunisty inną drogą  zostaje jego kompanem i postanawia pomóc mu w planowanej rozprawie z basmaczami. Fabuła, chociaż odpowiadają za nią dwaj wybitni specjaliści, nie jest nadzwyczaj skomplikowana. Gorensztejn i Konczałowski postawili bowiem przede wszystkim na akcję, całą fabułę podporządkowując konfliktowi Maksumowa z Chajrułła.
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Wszystko, co widzimy na ekranie, prowadzi do ich bezpośredniego finałowego starcia. Choć ono samo może jednak sprawić widzowi lekki zawód. Głównie dlatego, że podporządkowane zostało wymogom propagandy politycznej. W jej myśl wróg  wstrętny basmacz  nie może przecież okazać się równorzędnym przeciwnikiem dla odważnego i ideowego komunisty, jakim jest Maksumow. Należy jednak przyznać, że idąc na pewne ustępstwo wobec cenzorów i urzędników Goskina (czyli Państwowego Komitetu Kinematografii), Gorensztejn i Konczałowski zadbali o to, aby w ostatnich scenach podbić poziom napięcia i chociaż odrobinę zrekmpensować wcześniejsze niedostatki. Przy okazji w mniej lub bardziej świadomy sposób nawiązali do innego klasycznego dzieła podejmującego wątek walki z basmactwem, to jest do Czterdziestego pierwszego (1956) Grigorija Czuchraja. Realizując Siódmą kulę, zadbano też o odpowiednie plenery  wszystko po to, aby stylistycznie jak najbardziej zbliżyć się do poetyki opowieści z Dzikiego Zachodu. Co akurat udało się przednio. Świetnie wykonał swoje zadanie również etatowy kompozytor Chamrajewa, Rumil Wildanow, którego ścieżka dźwiękowa nie ustępuje tym znanym ze spaghetti-westernów (mimo iż brak w niej przebojowego lejtmotywu).
Co ciekawe, po paru latach przerwy Ali Chamrajew nakręcił jeszcze jeden eastern. Nosił on tytuł Ochroniarz (1977), a w rolach głównych wystąpili w nim wielcy aktorzy rosyjscy: znani z dzieł Andrieja Tarkowskiego Aleksandr Kajdanowski i Anatolij Sołonicyn.




Tytuł: Siódma kula
Tytuł oryginalny: Yettinchi oʻq [Седьмая пуля]
Reżyseria: Ali Chamrajew
Zdjęcia: Aleksandr Pann
Scenariusz: Friedrich Gorensztejn, Andriej Konczałowski
Obsada: Sujmenkuł Czokmorow, Dilorom Kambarowa, Chamza Umarow, Nurmuchan Żanturin, Tałgat Nigmatullin, Bołot Bejszenalijew, Melis Abzałow, Bachtijor Ichtijarow, Anwara Alimowa, Chikmat Guliamow, Umid Abdułłajew, Inogam Adyłow, Dżawłon Chamrajew, Radżab Adaszew
Muzyka: Rumil Wildanow
Rok produkcji: 1972
Kraj produkcji: ZSRR
Czas trwania: 79 min
Gatunek: dramat, western
Zobacz w: Kulturowskazie
Ekstrakt: 70%
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  Modelowa rodzina:Odc. 1. Pokusa nie do odparcia

  Marcin Mroziuk

  Modelowa rodzina
  

  
  Już na samym początku serialu jest jasne, że w rodzinie Parków nie dzieje się najlepiej. Wkrótce sytuacja się jeszcze bardziej komplikuje, gdy główny bohater decyduje się skorzystać z niepowtarzalnej okazji na szybkie wzbogacenie się. W efekcie znajdzie się on bowiem w samym sercu kryminalnej intrygi.
Ekstrakt: 70%
[image: Modelowa rodzina]
Dość szybko możemy się zorientować, że Park Dong-ha zdecydowanie nie jest człowiekiem sukcesu. Oczywiście posada wykładowcy na uczelni nie jest powodem do wstydu, ale dużo gorzej wygląda to, że główny bohater próbował zostać profesorem dzięki płatnej protekcji. Jakby tego mało, przeznaczył na ten cel pieniądze zaoszczędzone na operację syna, a upragnionego tytułu i tak nie otrzyma, bo skorumpowany dyrektor sam ma kłopoty (aczkolwiek z innego powodu). Na domiar złego żona już od jakiegoś czasu dąży do rozwodu 
Nic dziwnego, że w obliczu tych wszystkich problemów Dong-ha nie widzi przed sobą żadnych perspektyw. Doskonale więc rozumiemy, czemu nie wzywa policji, gdy przypadkowo natrafia na furgonetkę z dwoma trupami i mnóstwem gotówki. Z zainteresowaniem obserwujemy, jak ten dotychczas niezbyt zaradny intelektualista całkiem sprawnie radzi sobie z pozbyciem się ciał (zakopuje je na własnym podwórku) i zatarciem śladów w samochodzie, który następnie pozostawia na odludziu.
Szkopuł w tym, że główny bohater jest jednak amatorem w przestępczej profesji i mimo podjętych starań nie ustrzegł się błędów, a przecież znalezione przez niego pieniądze nie wzięły się znikąd. Nie jest specjalnym zaskoczeniem, że należały one do narkotykowego kartelu, który teraz chce je odzyskać. To zadanie ma wykonać Ma Kwang-chul, który sprawia wrażenie wyjątkowo opanowanego, bezwzględnego  i zarazem skutecznego człowieka do zadań specjalnych.
Okazuje się również, że działania kartelu były bacznie obserwowane przez policję, która pierwsza też trafia na ślad porzuconej furgonetki. Wygląda więc na to, że wkrótce głównemu bohaterowi będzie zagrażać niebezpieczeństwo zarówno ze strony przestępców, jak i stróżów prawa. Trudno zaś spodziewać się, żeby udało mu się wywinąć z tych kłopotów jedynie dzięki wskazówkom znalezionym w internecie (widzimy, jak tam szuka informacji na temat dużych wpłat gotówkowych).
Trzeba przyznać, że zawiązanie akcji wygląda obiecująco, bo zapowiada się, że na widzów czeka tutaj jeszcze sporo emocji związanych z perypetiami Dong-ha i jego rodziny. Całkiem nieźle jest też pod względem gry aktorskiej (świetny jest choćby znany z My Name Park Hee-soon jako Ma Kwang-chul), nawet jeśli momentami Jung Woo jako Dong-ha bywa nieco zbyt ekspresyjny (bo poniekąd nadaje to tej postaci także więcej wyrazistości).




Tytuł: Modelowa rodzina
Tytuł oryginalny: 모범가족 [Mobeomgajok]
Dystrybutor:  Netflix
Data premiery: 12 sierpnia 2022
Reżyseria: Kim Jin-woo
Scenariusz: Lee Jae-gon
Obsada: Jung Woo, Hee-soon Park, Yoon Jin-seo, Ji-Yeon Park
Muzyka: Choi Chul Ho
Rok produkcji: 2022
Kraj produkcji: Korea Południowa
Liczba odcinków: 10
Gatunek: kryminał, thriller
Zobacz w: Kulturowskazie
Ekstrakt: 70%
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  Modelowa rodzina:Odc. 2. Nie ma to jak sąsiedzi

  Marcin Mroziuk

  Modelowa rodzina
  

  
  Zgodnie z przysłowiem jak się powiedziało A, to trzeba powiedzieć B, dlatego jest dla nas całkiem zrozumiałe, że największą trudnością dla głównego bohatera jest teraz zalegalizowanie zdobytych pieniędzy. Szkopuł w tym, że Dong-ha nie zdaje sobie sprawy, że depczą mu po piętach zarówno przestępcy, jak i policja.
Ekstrakt: 70%
[image: Modelowa rodzina]
I tak Ma Kwang-chul konsekwentnie dążąc do odnalezienia skradzionej kartelowi forsy, postanawia urządzić sobie punkt obserwacyjny nieopodal domu Parków. Po zamieszkaniu tam spędza czas przyglądając się codziennemu życiu sąsiadów, co pozwala mu z jednej strony wytypować osoby, które mogły mieć kontakt z zaginionymi mężczyznami, a z drugiej dość nieoczekiwanie pospieszyć z pomocą synowi Dong-ha, który traci przytomność w czasie gry z ojcem.
Trudno zaś nie przyznać racji Eun-ju, gdy zarzuca mężowi brak odpowiedzialności, skoro na prośbę chłopca zignorował zakazy lekarzy, o których wielokrotnie mu mówiła. Tym razem kończy się na strachu, ale przecież mogło być znacznie gorzej. Kobieta uważa też, że on tak naprawdę niewiele wie o własnych dzieciach, bo licząc na zrobienie kariery naukowej pracował od rana do wieczora, a nawet weekendy spędzał na rozrywkach z profesorami zamiast wspólnie z rodziną. Inna sprawą jest, że  podobnie jak Dong-ha  zdajemy sobie sprawę, że jego żona nie jest do końca szczera. Owszem, on nie jest ideałem, ale wyglądał na szczerze zaskoczonego, gdy przypadkiem odkrył jej romans, a teraz zamiast ją potępiać, stara się za wszelką cenę uratować swoje małżeństwo!
W międzyczasie dowiadujemy się również, że jedną z dwóch ofiar jest policjant, któremu udało się przeniknąć do kartelu. Teraz staje się jasne, skąd Kang Joo-hyun wiedziała, kiedy ma nastąpić dostawa i gdzie szukać furgonetki. Okazuje się, że działania stróżów prawa nie do końca były legalne, dlatego przełożonym funkcjonariuszki bardziej zależy na tym, żeby cała operacja nie wyszła na jaw, niż na ujęciu zabójcy. Mimo to policjantka nie porzuca śledztwa i postanawia sprawdzić okolicę, w której feralnej nocy samochód zatrzymał się na kilka godzin. Sporym zaskoczeniem dla niej jest, że na tym spokojnym wiejskim osiedlu mieszka Kwang-chul. Co ciekawe, Joo-hyun postanawia pójść jego śladem
O bezpieczeństwo głównego bohatera zaczynamy zaś jeszcze poważniej się martwić, gdy obserwujemy jego przygotowania do wyprania pieniędzy. Zdajemy sobie sprawę, że zaufanie obcemu człowiekowi, z którym Dong-ha skontaktował się przez internet, można skończyć się czymś znacznie gorszym niż tylko utrata powierzonej mu gotówki. O tym, że przestępcy nie przebierają w środkach, możemy bowiem się przekonać obserwując przebieg pogawędki, jaką uciął sobie Kwang-chul z jednym ze swoich nowych sąsiadów, który mógł mieć coś wspólnego z zaginionymi mężczyznami. Nie da się ukryć, że sceny te niekoniecznie przypadną do gustu wrażliwszym widzom, ale tak przecież wygląda brutalna rzeczywistość w bandyckim półświatku. Nic dziwnego więc, że w napięciu czekamy, by dowiedzieć się, czy i tym razem Park wyjdzie cało z naprawdę poważnych opałów.
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  East Side Story:Czy można zaufać wrogowi?

  Sebastian Chosiński

  Iwan Tymczenko Iłowajśk 2014. Batalion «Donbas»
  

  
  Po przegranej latem 2014 roku bitwie o Iłowajśk ówczesny prezydent Ukrainy Petro Poroszenko przyjął dymisję ministra obrony Walerija Hełeteja. Co nie powinno dziwić, ponieważ to, co wydarzyło na wschodzie obwodu donieckiego było wyjątkowo srogą lekcją, jaką Ukraińcy otrzymali od wspierających separatystów wojsk rosyjskich. Historia oblężenia miasta jest kanwą kinowego debiutu Iwana Tymczenki Iłowajśk 2014. Batalion «Donbas».
Ekstrakt: 70%
[image: Iłowajśk 2014. Batalion «Donbas»]
Omawiany w East Side Story przed tygodniem ukraiński dramat Tymura Jaszczenki U311 Czerkasy (2019) opowiadał o początku konfliktu o Krym, przedstawiając wydarzenia, jakie rozegrały się na półwyspie w lutym i marcu 2014 roku. Zrealizowany w tym samym czasie Iłowajśk 2014. Batalion «Donbas» (czasami w skrócie tytułowany po prostu Batalionem «Donbas») przenosi nas o pół roku w przyszłość, by zaprezentować  z punktu widzenia Kijowa  przebieg jednej z najkrwawszych bitew, jakie miały miejsce w pierwszych miesiącach wojny toczonej z separatystami i Rosją na wschodzie Ukrainy. Jego autorem był debiutujący w ten sposób na dużym ekranie Iwan Tymczenko, wcześniej przez dekadę pracujący głównie jako operator filmów krótkometrażowych. Za scenariusz odpowiadał natomiast dziennikarz i pisarz Mychajło Brynych, dla którego to było również pierwsze doświadczenie kinowe.
Wojna w Donbasie, będąca następstwem kijowskiego Euromajdanu i podstępnej aneksji Krymu, rozpoczęła się w pierwszym tygodniu kwietnia 2014 roku. Wywołana została działaniami wykonujących rozkazy Kremla separatystów rosyjskich, którzy miesiąc później proklamowali powstanie dwóch samozwańczych Republik Ludowych  Donieckiej i Ługańskiej (12 maja), a po kolejnych niespełna dwóch tygodniach ogłosili, że na mapie Europy pojawiło się nowe państwo  Federacyjna Republika Noworosji (oficjalnie przetrwała ona rok). Do walk z armiami separatystów, wspieranymi mniej lub bardziej otwarcie przez Rosję, Ukraińcy skierowali nie tylko swoje regularne wojska, ale również powołane w kwietniu 2014 roku przez ministra spraw wewnętrznych Arsena Awakowa  w miejsce zlikwidowanego dwa miesiące wcześniej Berkutu, który okrył się hańbą podczas Euromajdanu  Specjalne Pododdziały Ochrony Porządku Publicznego. Były to tworzone przede wszystkim przez aktywistów prawicowych bataliony, roty i pułki (jak na przykład wsławiony obroną kombinatu metalurgicznego Azowstal w Mariupolu Pułk Azow).
Batalion Donbas stworzył i został jego pierwszym dowódcą urodzony w Sewastopolu Rosjanin (sic!) Konstantin Griszyn, który  dla zmylenia Kremla i z troski o własną rodzinę  posługiwał się fałszywą tożsamością: Semen Semenczenko. Jego oddział w sierpniu 2014 roku wziął udział w krwawej bitwie o położony we wschodniej części obwodu donieckiego, niedaleko od granicy z Rosją, piętnastotysięczny Iłowajśk. I te właśnie wydarzenia stały się kanwą opartego na faktach filmu Iwana Tymczenki. Po pierwszych miesiącach niepowodzeń na froncie latem armia ukraińska przygotowała kontrofensywę, której podstawowym celem było rozbicie separatystycznych wojsk i przejęcie kontroli nad zbuntowanymi obwodami. Początek natarcia był bardzo obiecujący, Ukraińcy odzyskali Lisiczańsk i Popasną (w obwodzie ługańskim), 18 sierpnia bataliony ochotnicze wkroczyły natomiast do Iłowajśka, który od kwietnia znajdował się w rękach wrogów.
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Iłowajśk to miasto zamieszkane głównie przez ludność rosyjskojęzyczną, ale to wcale nie oznacza, że większość to właśnie zwolennicy Noworosji. Są i tacy, którzy zachowują lojalność wobec państwa ukraińskiego bądź chcą pozostać neutralni (co okazuje się praktycznie niemożliwe). Wśród Ukraińców wkraczających do miasteczka są członkowie oddziału szturmowego Batalionu Donbas; dowodzi nimi  noszący pseudonim Biszut (z angielska Beshoot)  Taras Konstanczuk, w którego wcielił się on sam (mimo że nigdy nie był i nie został również później zawodowym aktorem). U swego boku ma sprawdzonych towarzyszy: Kwentina (Rusłan Sokolnik), Scytę (Ołeh Dracz), Franko (Istan Rozumnyj), Nostradamusa (Fedir Rykow), gościa o ksywce Samolot (Jewhen Łamach, który zagrał również w U311 Czerkasy) i kilkunastu innych. Radość z odniesionego sukcesu nie trwa jednak długo, ponieważ po kilku dniach pod Iłowajśk podchodzą, wspierające separatystów, oddziały rosyjskie i zaczyna się oblężenie.
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Batalion Donbas szybko idzie w rozsypkę. Kto może, na własną rękę przedostaje się poza pierścień okrążenia. Zaskoczeni Biszut i Kwentin, widząc na ulicach ciężarówki i pojazdy opancerzone z flagami Noworosji, ukrywają się w jednym z bloków; trafiają do mieszkania osiemdziesięcioletniej staruszki. Nowym komendantem miasta zostaje mianowany Walerij Runkow (mający na koncie blisko czterdzieści ról w filmach telewizyjnych i kinowych Serhij Działyk). To mieszkający w Rostowie nad Donem były pułkownik GRU, czyli wywiadu wojskowego, który po wyrzuceniu ze służby pracuje jako stróż w szpitalu. Na wojnę wcale się nie pchał, ale za to zaciągnął się na nią jako ochotnik, przeżywający poważne kłopoty finansowe, jego syn-narkoman. Ojciec chce go sprowadzić do domu, lecz kiedy przybywa w okolice Iłowajśka, okazuje się, że oddział, w którym służył Aleksiej, został rozbity przez Ukraińców, a on sam dostał się do ich niewoli. Runkow dochodzi do wniosku, że jedynym sposobem na uratowanie Loszy będzie złapanie jakiegoś znaczącego żołnierza ukraińskiego i dokonanie wymiany. Zaczyna więc polowanie na Biszuta.
[image: ]
Pikanterii fabule dodaje fakt, że osobą, która godzi się pomóc Biszutowi i Kwentinowi, jest Swieta (Anastazja Renard). Pracuje ona jako sekretarka w lokalnym urzędzie, a więc kiedy Runkow zostaje mianowany komendantem, staje się jej bezpośrednim przełożonym. Na dodatek wyboru Swietłany, by wesprzeć ukrywających się Ukraińców, nie popiera jej ciotka Walentina, co  jak można się domyślić  będzie przyczyną sporych kłopotów. Innym istotnym, szczególnie (i nie bez powodu) podkreślonym przez Tymczenkę wątkiem opowieści jest kwestia korytarza humanitarnego dla żołnierzy ukraińskich, na stworzenie którego  na wezwanie prezydenta Władimira Putina  zezwolili separatyści. Zamknięci w kotle iłowajśkim mieli, zgodnie z umową, opuścić miasto pod koniec sierpnia. Mieli, lecz  i tak pewnie domyślacie się ciągu dalszego. A może ktoś z Was pamięta wydarzenia sprzed ośmiu lat i wie, jak zakończyło się to porozumienie.
Choć oczywiście trudno traktować to jako powód do radości, to jednak nie da się nie zauważyć, iż konflikt z Rosją o Krym i wojna w Donbasie sprawiły, że kino ukraińskie przeżywa w ostatnich latach znaczący wzlot. I to zarówno pod względem liczby produkowanych filmów, jak i ich jakości (dobrymi tego przykładami omawiane tutaj przed paroma miesiącami Matka Apostołów oraz Szczedryk [Carol of the Bells]). To zresztą zrozumiałe: przemysł kinematograficzny czuje się w obowiązku wesprzeć państwo w walce: z jednej strony dokumentując wydarzenia, z drugiej  podnosząc na duchu widzów. Co jednak ważne, mimo że wydźwięk filmów dotyczących najnowszej historii (tej od 2013 roku) Ukrainy jest jednoznaczny (inny przecież być nie może), ich autorom udaje się uniknąć łopatologicznej propagandy. Co widać wyraźnie w portrecie pułkownika Runkowa, miotanego dylematami moralnymi i gardzącego walczącymi po stronie wojsk Noworosji Czeczeńcami Ramzana Kadyrowa.
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  Modelowa rodzina:Odc. 3. Nowe otwarcie

  Marcin Mroziuk

  Modelowa rodzina
  

  
  Można stwierdzić, że główny bohater miał szczęście w nieszczęściu, bo ucieczkę z pralni brudnych pieniędzy przypłacił jedynie lekkimi obrażeniami i potrzebne było raptem kilka szwów. Nie oznacza to jednak, że nie czekają go dalsze kłopoty.
Ekstrakt: 70%
[image: Modelowa rodzina]
Zdajemy sobie sprawę, że los Dong-ha mógł być gorszy  choćby taki jak jego sąsiada hodującego marihuanę. Nie mamy bowiem żadnych złudzeń, co się stało z tym ostatnim, skoro główny bohater po powrocie do domu widzi, jak Kwang-chul i jego ludzie niosą nocą worek o charakterystycznym kształcie. A jakby Park miał jeszcze za mało kłopotów, to przywódca bandytów też go zauważa w tym momencie  a nie ulega przecież wątpliwości, że kartel nie ma litości dla ludzi, którzy za dużo wiedzą o jego działaniach.
Zadziwiająco szybka jest zaś reakcja miejscowej policji. Otóż ujadający pies ściąga do domu hodowcy funkcjonariuszy, którzy stwierdzają jego zaginięcie, a przy okazji odkrywają narkotykową uprawę. Dong-ha próbuje to zaś wykorzystać, składając telefonicznie anonimowy donos na Kwang-chula, ale przynosi to efekty zdecydowanie dalekie od zamierzonych.
Z zainteresowaniem obserwujemy działania podjęte przez Joo-hyun, która również zamieszkuje niedaleko domu Parków, skąd może obserwować poczynania gangsterów. Trudno nie podziwiać skuteczności policjantki, która z jednej strony wykorzystuje donos Dong-ha, by zdobyć więcej informacji na temat Kwang-chula, a z drugiej podąża tez śladem anonimowego informatora. W efekcie również ona zwraca baczniejszą uwagę na głównego bohatera, chociaż nie wie jeszcze, jaką on odegrał rolę w sprawie zaginionej furgonetki. W pewnym momencie napięcie jeszcze rośnie, bo niewiele brakuje, aby funkcjonariuszka została nakryta przez bandytów w trakcie myszkowania po domu hodowcy marihuany. W dodatku jasne jest, że funkcjonariuszka nie może liczyć na pełne poparcie przełożonych (jak pamiętamy, zależy im na nieujawnieniu nielegalnego dochodzenia), więc musi polegać jedynie na wsparciu swego kolegi po fachu, który udaje jej narzeczonego. 
Okazuje się też, że nieudana próba wyprania pieniędzy przynosi jednak na dłuższą metę opłakane skutki dla głównego bohatera. Otóż pracujący tam ludzie rozpoznają go na zdjęciu dostarczonym przez pomocników Kwang-chula, który oczywiście nie ma zamiaru zwlekać z odzyskaniem pieniędzy. Pewnym zaskoczeniem może być natomiast to, że w tym odcinku akcja dociera do sceny otwierającej cały serial. Zdaje się to bowiem wskazywać, że do tej pory obserwowaliśmy zaledwie wstęp do właściwej fabuły, a głównego bohatera czekają teraz nowego rodzaju perypetie Ponadto z pewnością warto zwrócić uwagę na pojawiające się od czasu do czasu dłuższe i krótsze retrospekcje, które pozwalają nam poznać przyczyny obecnego kryzysu małżeńskiego Parków, a także zrozumieć powody decyzji podejmowanych przez Kwang-chula i Joo-hyun.
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  Klasyka kina radzieckiego:Jak zostać carycą Azji Środkowej?

  Sebastian Chosiński

  Ali Chamrajew Ochroniarz
  

  
  Zrealizowanym pod koniec lat 70. ubiegłego wieku w Tadżykistanie Ochroniarzem kończę przegląd easternów nakręconych przez Alego Chamrajewa. Nie dlatego, że kolejne były już niegodne uwagi; po prostu ten okazał się ostatnim kinowym dziełem uzbeckiego reżysera utrzymanym w tym stylu. Nie oznacza to jednak wcale, iż tym samym esensyjny rozdział z opowieściami z Dzikiego Wschodu zostaje definitywnie zamknięty.
Ekstrakt: 70%
[image: Ochroniarz]
Osiemdziesięciopięcioletni obecnie Ali Chamrajew to jeden z najwybitniejszych uzbeckich reżyserów filmowych, pracujący w zawodzie zarówno w czasach Związku Radzieckiego, jak i po jego upadku i ogłoszeniu niepodległości Uzbekistanu. Nie da się jednak ukryć, że swoje najważniejsze i najwybitniejsze filmy zrealizował, gdy jeszcze istniał Kraj Rad. Na przełomie lat 60. i 70. XX wieku wyspecjalizował się w dramatach historyczno-rewolucyjnych, którym nierzadko nadawał formę easternów. O czterech z nich pisałem już w Klasyce Kina Radzieckiego, były to: Czerwone piaski (1968), Komisarz nadzwyczajny (1970), Bez strachu (1971) oraz Siódma kula (1972). Pod koniec dekady Chamrajew dorzucił jeszcze jedną opowieść rodem z Dzikiego Wschodu  Ochroniarza.
Co ciekawe, chociaż reżyser (i scenarzysta w jednym) pochodził z Uzbekistanu, a odtwórcy głównych ról przyjechali na plan z Moskwy, to obraz powstał w mającej siedzibę w Duszanbe wytwórni Tadżykfilm. Na premierę Ochroniarz czekał kilkanaście miesięcy, odbyła się ona bowiem dopiero na początku grudnia 1980 roku. Trudno znaleźć informację na temat tego, ilu kinomanów dzieło Chamrajewa przyciągnęło do kin, ale wydaje się wręcz nieprawdopodobne, aby miało pobić świetny wynik  około 22,5 miliona widzów  Siódmej kuli. Mimo że tym razem postarano się nie tylko o głośne nazwiska w obsadzie, ale także zatrudniono wyśmienitego kompozytora  Eduarda Artiemjewa (Solaris, Swój wśród obcych, obcy wśród swoich, Stalker) i równie doświadczonego operatora Leonida Kałasznikowa (Przełęcz, Anna Karenina), którego między innymi wspomagał dzisiaj bardzo ceniony, wówczas dopiero stawiający pierwsze kroki w zawodzie Jurij Klimienko (Łzy płynęły, Legenda o Twierdzy Suramskiej, Trudno być bogiem).
Akcja, podobnie jak w innych easternach Chamrajewa, rozgrywa się w latach 20. w jednej ze środkowoazjatyckich republik Związku Radzieckiego (konkretnie: w Tadżykistanie), gdzie wciąż jeszcze trwają zacięte walki z basmaczami. Czerwonoarmistom udaje się jednak odnieść spektakularny sukces: w ich ręce wpada od dawna poszukiwany i tropiony Sułtan-Nazar (w tej roli mający niemieckie korzenie Anatolij Sołonicyn, znany przede wszystkim z głównych ról w Andrieju Rublowie i Wniebowstąpieniu), główny ideolog ruchu narodowego, człowiek napędzający opór przeciwko bolszewikom. To potężny cios wymierzony w samo serce wroga. Trudno się więc dziwić, że basmacze stawiają sobie za punkt honoru uwolnienie jednego ze swoich przywódców. Zadanie to otrzymuje wojowniczy i bezwzględny Fottabek (w którego wcielił się artysta-malarz i scenograf Szawkat Abdusałamow  epizod w Gorącym lecie w Kabulu)  człowiek o mentalności krwawego ibezmyślnego rzezimieszka. Inaczej zresztą w filmie nakręconym w czasach schyłkowego Leonida Breżniewa nie mógł zostać sportretowany.
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Czerwony komisarz Nikołaj Grigorjewicz (w tej roli pojawia się Nikołaj Grińko  między innymi bohater Wyprawy po złoto i Stalkera), któremu udało się pojmać Sułtan-Nazara, zdaje sobie sprawę, że prędzej czy później Fottabek dopnie swego. Należy zatem  i to najszybciej jak się da!  wysłać jeńca do dowództwa w Duszanbe. Tylko jak to zrobić, aby zarazem zmylić po drodze ścigających basmaczy i uniknąć zastawianych przez nich pułapek? Wydaje się, że jest tego w stanie dokonać tylko jeden człowiek  odważny i nieustępliwy, doskonale znający górskie szlaki Mirzo (którego zagrał niezapomniany Aleksandr Kajdanowski  patrz: Swój wśród obcych, obcy wśród swoich i Złotodajna rzeczka, by pozostać tylko przy innych easternach). Rusza więc w śmiertelnie niebezpieczną drogę z Sułtan-Nazarem, jego córką Zarangiz i sługą Sajfułłą. Od samego początku depcze im natomiast po piętach banda Fottabeka, a jej szefowi towarzyszy chciwa i podstępna żona Ajbasz  czarownica z szamańskiego rodu (wcieliła się w nią baletnica Gulcza Taszbajewa).
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Z biegiem czasu, przeżywając z bohaterami  i tymi pozytywnymi, i negatywnymi  kolejne perypetie, widz zaczyna nabierać podejrzeń. I zadawać sobie pytanie: o co naprawdę z taką zaciętością walczy Fottabek? Czy zależy mu na uwolnieniu Sułtan-Nazara, czy też chciałby jedynie zdobyć należącą do niego tamgę  ozdobiony magicznymi symbolami znak władzy chańskiej, charakterystyczny dla dawnych ludów Wielkiego Stepu. Osobie, która go posiada, każdy winien jest posłuszeństwo. Zdobywszy go, przywódca bandy basmaczy mógłby wreszcie uczynić żonę, jak jej to obiecuje, carycą Azji Środkowej. Najpierw jednak musi wyrwać Sułtan-Nazara z rąk Mirzy, a ten, jak można się domyślać, zrobi wszystko, aby doprowadzić człowieka, za którego życie i bezpieczeństwo jest odpowiedzialny, w jednym kawałku do Duszanbe. Na ekranie obserwujemy więc trzymającą praktycznie przez cały czas w napięciu rozgrywkę pomiędzy dwoma głównymi antagonistami.
[image: ]
Tło tego rozstrzygającego się dopiero w ostatniej scenie filmu pojedynku stanowią zaś górskie przełęcze i zaśnieżone zbocza, wartkie strumyki i skaliste pustynie. Krajobrazowo mamy tu chyba pełen przegląd możliwości, jakie dawało twórcom usytuowanie planu zdjęciowego w Tadżykistanie. Do tego dodajmy doskonałą pracę operatorów oraz mocno zróżnicowaną ścieżkę dźwiękową autorstwa Eduarda Artiemjewa, który swobodnie przechodzi od ilustracji muzycznych charakterystycznych dla stylu Ennia Morriconego do dźwięków stricte rockowych, z wyeksponowaną gitarą (brakuje chyba jedynie elektroniki w klimacie Tangerine Dream, ale tę kompozytor zarezerwował sobie dla powstającego w tym samym czasie Stalker). W efekcie Ochroniarz okazuje się najdojrzalszym artystycznie easternem Chamrajewa, najbardziej dopracowanym i najlepiej zagranym. Cóż, Kajdanowski i Sołonicym robią swoje, a do tego dochodzi jeszcze intrygujący epizod z kirgiskim aktorem Bołotem Bejszenalijewem (Pierwszy nauczyciel, Matczyne pole) w roli znachora-szamana.




Tytuł: Ochroniarz
Tytuł oryginalny: Tansoqchi [Телохранитель]
Reżyseria: Ali Chamrajew
Zdjęcia: Leonid Kałasznikow, Jurij Klimienko, Wiaczesław Siomin
Scenariusz: Ali Chamrajew
Obsada: Aleksandr Kajdanowski, Anatolij Sołonicyn, Szawkat Abdusałamow, Gulcza Taszbajewa, Saidmurad Zijautdinow, Nikołaj Grińko, Bołot Bejszenalijew, Saidmurad Saidmuradow, Anwara Alimowa, Chikmat Guliamow, Radżab Adaszew, Szarif Kabułow
Muzyka: Eduard Artiemjew
Rok produkcji: 1979
Kraj produkcji: ZSRR
Czas trwania: 91 min
Gatunek: dramat, western
Zobacz w: Kulturowskazie
Ekstrakt: 70%
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  Modelowa rodzina:Odc. 4. Ciągle nie widać światła w tunelu

  Marcin Mroziuk

  Modelowa rodzina
  

  
  W tym odcinku szybko możemy się przekonać, że Dong-ha wprawdzie uratował życie, ale zarazem stracił nad nim kontrolę. Z rosnącym zainteresowaniem obserwujemy zaś poczynania Kwang-chula, który najwyraźniej ma własne plany nie tylko odnośnie głównego bohatera, ale również w stosunku do swoich szefów.
Ekstrakt: 70%
[image: Modelowa rodzina]
Oczywiście Park mógłby zgłosić się na policję i przyznać do popełnionych czynów  gdyby uznał, że pobyt w więzieniu jest lepszym rozwiązaniem niż praca dla narkotykowego kartelu. Szkopuł w tym, że w ten sposób nie tylko straciłby wolność, ale ryzykowałby też, że krzywda spotka jego bliskich. Kwang-chul nie pozostawia mu bowiem złudzeń, że nie tylko Dong-ha, ale także jego żona i dzieci są stale obserwowani przez członków mafii. Nic dziwnego, że główny bohater posłusznie wykonuje polecenia gangstera. Nie da się zaś ukryć, że gdy udaje się na pierwszy kurs z towarem do Busan, to nie czeka go tam nic przyjemnego. Inna sprawą jest, że trudno nie zgodzić się z padającym z ekranu stwierdzeniem, że ze swoją niewinną twarzą i naiwnością ten niespełniony naukowiec może służyć za idealną przykrywkę dla przestępców. 
Jakby Dong-ha miał za mało problemów, to kolejnych zmartwień dostarcza mu córka. Możemy się przekonać, że na zachowanie Yeon-woo bardzo niekorzystnie wpływa kryzys w małżeństwie rodziców. Dziewczyna winą obarcza głównie matkę, której zarzuca faworyzowanie chorego syna. W tym przypadku wybuch nastolatki to zaledwie początek kłopotów, bo okazuje się, że nie pojawia się ona w szkole. Oczywiście trzymamy kciuki za szukającą jej po całym mieście Eun-ju, ale jednocześnie zdajemy sobie sprawę, że niezwykle trudno będzie o przywrócenie jedności rodziny Parków.
Z kolei niezwykle zastanawiające jest zachowanie Kwang-chula, który z jednej strony zataja przed szefem odnalezienie pieniędzy, a z drugiej otwarcie mówi swoim najbliższym współpracownikom, że ma zamiar odejść z kartelu  ale chce to zrobić na własnych warunkach. W tym momencie w głowach widzów pojawia się pytanie  czy ten trudny do rozgryzienia gangster zdaje sobie sprawę, że ktoś donosi jego przełożonym o każdym jego posunięciu. Można przypuszczać, że raczej jest tego świadomy  ale to z kolei oznaczałoby, że celowo podejmuje niezwykle ryzykowną grę.
Dla odmiany policja nie czyni żadnych specjalnych postępów w śledztwie, ale przynajmniej szef pozwala Joo-hyun kontynuować dochodzenie. Przy okazji dowiadujemy się też, czemu tak bardzo zależy jej na wykryciu odpowiedzialnych za śmierć działającego pod przykrywką Han-cheola. W związku z tym nożna również się spodziewać, że policjantka nie powiedziała jeszcze ostatniego słowa w tej sprawie.




Tytuł: Modelowa rodzina
Tytuł oryginalny: 모범가족 [Mobeomgajok]
Dystrybutor:  Netflix
Data premiery: 12 sierpnia 2022
Reżyseria: Kim Jin-woo
Scenariusz: Lee Jae-gon
Obsada: Jung Woo, Hee-soon Park, Yoon Jin-seo, Ji-Yeon Park
Muzyka: Choi Chul Ho
Rok produkcji: 2022
Kraj produkcji: Korea Południowa
Liczba odcinków: 10
Gatunek: kryminał, thriller
Zobacz w: Kulturowskazie
Ekstrakt: 70%
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  East Side Story:Przy stole ze śmiertelnym wrogiem

  Sebastian Chosiński

  Boris Kwasznow Wąski most
  

  
  Kontynuując temat konfliktu rosyjsko-ukraińskiego, dzisiaj zachęcam Was do oglądnięcia wojenno-sensacyjnego dramatu telewizyjnego Wąski most. Powstał on w koprodukcji ukraińsko-gruzińskiej przed paru laty, choć jego oficjalna premiera miała miejsce dopiero w tym roku. Jego reżyser, Boris Kwasznow, oparł się na pomyśle zaczerpniętym z epickiego poematu Waży Pszaweli, klasyka literatury gruzińskiej.
Ekstrakt: 60%
[image: Wąski most]
Wcześniej już  przy okazji omawiania w tej rubryce filmów takich, jak U311 Czerkasy (2019) Tymura Jaszczenki czy Iłowajśk 2014. Batalion «Donbas» (2019) Iwana Tymczenki  wspominałem, że konflikt rosyjsko-ukraiński o Krym, a następnie będąca jego skutkiem wojna w Donbasie, jaka wybuchła w 2014 roku, stały się impulsem rozwoju kina ukraińskiego. Filmowcy postanowili bowiem w istotny sposób wesprzeć żołnierzy walczących na froncie i jednocześnie pokrzepić serca pozostałych obywateli. Co ciekawe, w ten proces włącza się również wielu Gruzinów. Wystarczy wspomnieć mieszkającego od lat w Kijowie reżysera Zazę Buadzego, autora wstrząsającego dramatu wojennego Matka Apostołów (2020). Gruzini wydatnie wspomogli Ukraińców także w realizacji Wąskiego mostu: finansowo i artystycznie (dostarczając scenariusz i część aktorów). Ba! producentem kreatywnym filmu był słynny Zaza Uruszadze  zmarły przedwcześnie w grudniu 2019 roku twórca doskonałych i wzruszających Mandarynek (2013).
Pomysłodawcą i autorem scenariusza Wąskiego mostu też był Gruzin  producent i reżyser Mirza Dawitaja, który koncept na fabułę zaczerpnął z twórczości żyjącego na przełomie XIX i XX wieków Luki Razikaszwilego (1861-1915). Był on wybitnym poetą, dramatopisarzem i prozaikiem, który tworzył pod pseudonimem Waża Pszawela. Spod jego pióra wyszło między innymi trzydzieści sześć epickich poematów; jednym z nich był Gość i gospodarz (1893)  i to właśnie to dzieło zainspirowało Dawitaję. Choć oczywiście dotyczyło ono zupełnie innej sytuacji politycznej (odnosiło się do konfliktu gruzińsko-rosyjskiego na Kaukazie), jego wymowa okazała się na tyle ponadczasowa, że można było za jego pośrednictwem opowiedzieć także o jak najbardziej współczesnym konflikcie. Reżyserii Wąskiego mostu podjął się  urodzony w Saratowie  Boris Kwasznow (rocznik 1948). Na początku lat 70. ubiegłego wieku ukończył on Kijowski Narodowy Uniwersytet Teatru, Kina i Telewizji imienia Iwana Karpenko-Karego i zaraz potem podjął pracę w wytwórni Ukrtelefilm (ach te sowieckie akronimy!). 
Nigdy nie zyskał wielkiej popularności. Najpierw zajmował się głównie kręceniem krótkometrażówek. Jego debiutancką pełnowymiarową fabułą był, oparty na powieści Jarosława Stelmacha, melodramat Dziewczyny z prowincji (1990), który powstał pod koniec istnienia Związku Radzieckiego. Dwa lata później nakręcił sensacyjny film American Boy, a po kolejnych dwóch dekadach  dramat Pięć lat i jeden dzień. Później znów nastąpiła kilkuletnia przerwa, zwieńczona rozpoczęciem pracy nad Wąskim mostem. Prace nad nim zakończyły się w 2019, ale na premierę musiał czekać aż do stycznia tego roku. Ślimaczyło się to przede wszystkim z powodu nędznego budżetu (w przeliczeniu na walutę amerykańską wyniósł on zaledwie 1,5 miliona dolarów), który zresztą rzuca się w oczy podczas seansu. Zwłaszcza w scenach akcji. Choć uczciwie trzeba przyznać, że i reżyser, i bardzo doświadczony operator Anatolij Sachno robili wszystko, aby zakamuflować niedoróbki.
[image: ]
Akcja Wąskiego mostu rozgrywa się w Donbasie po 2014 roku, ale oczywiście jeszcze przed otwartą agresją Rosji na Ukrainę, jaka nastąpiła siedem miesięcy temu. Głównym bohaterem jest Kirył (w tej roli aktor i wokalista Roman Maciuta), Ukrainiec, artysta-malarz, który, gdy tylko rozgorzał konflikt na wschodzie jego kraju, chwycił za broń i dołączył  jak można się domyślać  do jednego z batalionów ochotniczych. Nie chciał stać z boku i przyglądać się, jak wspierani przez Rosję separatyści niszczą i zagrabiają jego ojczyznę. Co ciekawe, w batalionie Kiryła służą również Gruzini, jak chociażby Geo (gra go, znany z Rubieży, Zaza Czanturija), którego Ukrainiec zna od ponad dwudziestu lat. I w tym momencie musimy cofnąć się do początku lat 90. ubiegłego wieku  to, co wtedy się wydarzyło, ma bowiem istotny wpływ na teraźniejszość. Kirył mieszkał wówczas w Suchumi, miał narzeczoną Katię, z którą planował ślub. Na przeszkodzie temu stanął wybuch wojny gruzińsko-abchaskiej (1992-1993), jaka rozdzieliła kochanków. On poszedł walczyć po stronie Gruzinów, ona została w mieście, które niebawem zostało oblężone przez wspierających Abchazów bojowników z Kaukazu Północnego (Czeczenów, Inguszy, Kabardyjczyków) oraz Rosjan.
[image: ]
Od tamtej pory Kirył nie widział Katii; po zakończeniu wojny, choć starał się, nie odnalazł jej. Jest więc ona dla niego od dawna zamkniętym rozdziałem, miłym, ale i smutnym wspomnieniem beztroskiej młodości. Zwłaszcza że po latach założył rodzinę, a teraz, by jej bronić, walczy z separatystami. Pewnego dnia, jadąc swoją terenówką skrajem lasu, ląduje jednym kołem w potężnej wyrwie. Nie jest w stanie samemu wyciągnąć samochodu, szuka zatem pomocy. Po drugiej stronie lasu spotyka wracającego z polowania Witalija (Dmytro Harbuz), który zaprasza go do siebie, obiecując, że następnego dnia rano pomoże mu odkopać wóz. Jakież jest zdziwienie Kiryła, kiedy po dotarciu na miejsce okazuje się, że w domu jego nowego znajomego zainstalowali się rosyjscy doradcy separatystów, oddział GRU, na czele którego stoi wyjątkowo zawzięty i nienawidzący Ukraińców generał (mający na koncie blisko sto czterdzieści ról, głównie telewizyjnych, Boris Gieorgijewski). A to wcale nie ostatnia niespodzianka, jaką zgotował Kiryłowi los. 
[image: ]
Żoną Witalija okazuje się bowiem Katia (wciela się w nią Białorusinka Swiatłana Zieliankouska, aktorka znana między innymi z takich produkcji, jak Anastazja Słucka, Riorita czy PiraMMMida). Kiryłowi przychodzi więc zasiąść do jednego stołu z dawną narzeczoną, której nie widział dwadzieścia lat (i ostatecznie nabrał przekonania, że nie przeżyła oblężenia Suchumi), oraz śmiertelnymi wrogami. Co gorsza, generałowi rosyjskiemu twarz Kiryła wydaje się dziwnie znajoma, a to zwiastuje nadchodzący dramat. Opierając się na poetyckim tekście Waży Pszaweli sprzed prawie stu trzydziestu lat, Kwasznow i Dawitaja opowiedzieli dramatyczną historię, która rozgrywa się tu i teraz. I wypada bardzo przekonująco. Przynajmniej do momentu, kiedy Wąski most nie przepoczwarza się z dramatu psychologicznego w klasyczne kino akcji, świecące zresztą jedynie blaskiem odbitym od dzieł Jurija Bykowa. 
[image: ]
W tych fragmentach filmu najmocniej odbiła się jego mizeria budżetowa i jednocześnie najmocniej dał o sobie znać schematyzm fabularny (także w ukazaniu postaci fanatycznego generała GRU, któremu na szczęście dla równowagi dodano dużo rozsądniej rozumującego pułkownika). Nie można jednak nie pochwalić twórców za część pierwszą dzieła. Pokazano w niej całą tragedię konfliktu w Donbasie (przypominam, że oglądając Wąski most, widzimy świat sprzed lutego 2022 roku!), którego podłożem jest nienawiść, jaka narodziła się między ludźmi przez lata żyjącymi obok siebie we względnej zgodzie. Nienawiść umiejętnie podsycana przez wielkiego sąsiada, którego propaganda kazała mieszkającym we wschodniej części kraju Rosjanom widzieć w swoich ukraińskich sąsiadach jedynie faszystowskich banderowców. Silne są w nich też sentymentami za imperialną potęgą Związku Radzieckiego, w którym dyscyplina była żelazna, a Kreml trzymał w mocnym uścisku nie tylko Ukrainę, ale również cały Kaukaz (w domyśle: kontrolował Gruzję, Armenię i Azerbejdżan). Oczywiście film Kwasznowa powstał w określonej sytuacji politycznej i też jest elementem propagandy. Fragmentami może zbyt dosłownej, chociaż ostatnie doniesienia z Ukrainy na temat dokonywanych przez żołnierzy rosyjskich zbrodni wojennych każą mimo wszystko inaczej, znacznie mniej krytycznie, spojrzeć na sposób, w jaki pokazany został na ekranie generał.




Tytuł: Wąski most
Tytuł oryginalny: Вузький міст
Reżyseria: Boris Kwasznow
Zdjęcia: Anatolij Sachno
Scenariusz: Mirza Dawitaja
Obsada: Roman Maciuta, Swiatłana Zieliankouska, Zaza Czanturija, Boris Gieorgijewski, Kostiantyn Kostyszyn, Gieorgij Powołocki, Dmytro Harbuz, Denys Welk, Kateryna Hryhorenko, Mykoła Panasiuk, Dmytro Konik, Roman Jakowlew, Ksenia Nikołajewa
Muzyka: Iza Liluaszwili, Arion Sickwill
Rok produkcji: 2021
Kraj produkcji: Gruzja, Ukraina
Czas trwania: 79 min
Gatunek: melodramat, wojenny
Zobacz w: Kulturowskazie
Ekstrakt: 60%
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  Władca pierścieni: Pierścienie władzy:Odc. 1. Usypiające czujność pozory spokoju

  Marcin Mroziuk

  Patrick McKay, John D. Payne Władca Pierścieni: Pierścienie Władzy
  

  
  Oczywiste jest, że Władca Pierścieni: Pierścienie Władzy niekoniecznie spełni oczekiwania zagorzałych wielbicieli twórczości J.R.R. Tolkiena oraz fanów filmów Petera Jacksona. Początek serialu daje jednak podstawy, by dać jego twórcom kredyt zaufania, szczególnie że stronie wizualnej tej produkcji nie można niczego zarzucić.
Ekstrakt: 80%
[image: Władca Pierścieni: Pierścienie Władzy]
Nie ulega wątpliwości, że scenarzyści nie trzymali się kurczowo literackiego pierwowzoru i z tego powodu chyba lepiej z góry zrezygnować z prób dopasowywania za wszelką cenę wydarzeń przedstawionych w serialu do chronologii wynikającej z Silmarillionu. Inną sprawą jest, że potrzeba trochę czasu, aby przyzwyczaić się do nowych wizerunków takich postaci jak Galadriela czy Elrond. No cóż w ich przypadku przynajmniej naturalnym wyjaśnieniem może być przecież to, że doświadczenia długiego życia wpływały na charakter i postępowanie elfów
Poza kilkoma początkowymi scenami wprowadzenia (przedstawiającymi dzieciństwo Galadrieli, a także walkę z Morgothem i Sauronem) zasadnicza akcja rozgrywa się już po zakończonej wojnie w Śródziemiu, w której siły zła zostały pokonane. Nie wszyscy są jednak przekonani, że zwycięstwo to było pełne. Widzimy, że to właśnie Galadriela jako dowódczyni Armii Północy wytrwale szuka kryjówki Saurona, chcąc wypełnić przyrzeczenie złożone po śmierci ukochanego brata. Szkopuł w tym, że uporu elfki w tej sprawie nie rozumieją jej podkomendni, którzy uważają, że tylko niepotrzebnie naraża na ryzyko ich życie, goniąc za jakąś ułudą. Ich pretensje do przywódczyni mają niestety solidne uzasadnienie, o czym możemy się przekonać choćby obserwując walkę oddziału ze śnieżnym trollem. Pewnym zaskoczeniem dla widzów może być więc to, w jaki sposób ten spór postanawia zakończyć Najwyższy Król Gil-galad. Warto dodać, że władca podejmuje tę decyzję zapewne za namową Elronda, który dopiero buduje swoją polityczną pozycję.
Na pierwszy rzut oka pokój zapanował także w Krajach Południowych, dlatego mają być stamtąd wycofane oddziały elfów mających przez dziesiątki lat oko na ludzi, których przodkowie wspierali Morgotha. Opuszczenie tego miejsca nie jest jednak w smak Arondirowi, który nie potrafi zbyt dobrze ukrywać swoich uczuć do tutejszej  uzdrowicielki Bronwyn. Kiedy tych dwoje wyrusza sprawdzić, co spowodowało dziwną chorobę krowy, raczej nie spodziewają się, jakiej próbie zostaną poddani. Równie wielki niepokój może zaś budzić znaleziony przez syna Bronwyn złamany miecz ze znakiem Saurona. Trudno wszak uznać to za dobrą wróżbę na przyszłość
Z kolei nieco humoru wnoszą do serialu harfootowie, czyli wędrowni przodkowie hobbitów. W pierwszym odcinku naszą uwagę przyciąga w szczególności wszędobylska Elanor Nori Brandyfoot, która niezbyt przejmuje się polecaniami dorosłych, co wprawdzie czasem ściąga na nią kłopoty, ale też daje szansę na przeżycie prawdziwej przygody.
Nie da się ukryć, że na początku Pierścieni Władzy akcja nie gna na złamanie karku, ale za to możemy poznać kluczowe postaci i podziwiać piękne widoki różnych zakątków Śródziemia. W każdym razie to całkiem wystarczająca zachęta, by poznać ciąg dalszy tej opowieści.




Tytuł: Władca Pierścieni: Pierścienie Władzy
Tytuł oryginalny: The Lord of the Rings: The Rings of Power
Dystrybutor:  Amazon Prime
Data premiery: 2 września 2022
Twórca: Patrick McKay, John D. Payne
Reżyseria: J.A. Bayona, Wayne Che Yip, Charlotte Brändström
Scenariusz: Patrick McKay, John D. Payne, Gennifer Hutchison, Jason Cahill, Justin Doble, Stephany Folsom
Obsada: Morfydd Clark, Ismael Cruz Cordova, Robert Aramayo, Markella Kavenagh, Nazanin Boniadi, Tyroe Muhafidin, Lenny Henry, Owain Arthur
Rok produkcji: 2022
Kraj produkcji: USA
Serial: Pierścienie Władzy, Sezon 1
Liczba odcinków: 8
WWW: Polska strona
Gatunek: fantasy, przygodowy
Zobacz w: Kulturowskazie
Ekstrakt: 80%
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  Klasyka kina radzieckiego:Kobieta z karabinem

  Sebastian Chosiński

  Mażyt Biegalin Pieśń o Manszuk
  

  
  W drugiej połowie lat 60. XX wieku, po ślubie z aktorką Natalią Arinbasarową, Andriej Konczałowski mieszkał przez jakiś czas w Azji Środkowej. Jako reżyser i scenarzysta pracował wówczas w Kirgizji, Uzbekistanie i Kazachstanie. W ostatniej z wymienionej republik w wydatny sposób przyczynił się do realizacji opartego na autentycznych wydarzeniach dramatu wojennego Mażyta Biegalina Pieśń o Manszuk.
Ekstrakt: 60%
[image: Pieśń o Manszuk]
Przed paroma tygodniami w rubryce East Side Story pojawiła się recenzja kazachsko-białoruskiego dramatu wojennego Lato 1941 roku (2022). Ten oparty na faktach film autorstwa Bekbołata Szekerowa opowiadał o losach Adiego Szaripowa  legendarnego partyzanta z czasów Wielkiej Wojny Ojczyźnianej, który z pochodzenia był Kazachem. Jego seans przypomniał mi o innym, zbliżonym tematycznie obrazie, tyle że sprzed pół wieku. Chodzi o Pieśń o Manszuk  poetycką, mimo że rozgrywającą się w czasie wojny niemiecko-radzieckiej, opowieść o Manszuk Mametowej, pierwszej w Kraju Rad Kazaszce, która pośmiertnie uhonorowana została tytułem Bohatera Związku Radzieckiego. Autorem fabuły był, co ciekawe, ceniony już wówczas Andriej (Michałkow-)Konczałowski, mający na koncie wcześniejszą współpracę scenariuszową z Andriejem Tarkowskim (Dziecko wojny, 1962; Andriej Rublow, 1966) oraz dwa wyreżyserowane przez siebie filmy (Pierwszy nauczyciel, 1965; Historia Asi Kłaczinej, która kochała, lecz za mąż nie wyszła, 1967).
Podczas pracy nad adaptacją powieści Czingiza Ajtmatowa Konczałowski poznał Natalię Arinbasarową  młodziutką aktorkę kazachską o polskich korzeniach, która szybko została jego żoną. Małżeństwo nie przetrwało jednak długo i skończyło się tak samo, jak się zaczęło  na planie filmowym. Właśnie Pieśni o Manszuk, której scenariusz słynny Rosjanin miał stworzyć właśnie dla Natalii jako swoisty prezent pożegnalny. Pracował nad nim długo, bo prawie dwa lata (1967-1968), w tym czasie często kontaktował się z przybraną matką Manszuk Mametowej, Aminą, czytał pisane przez młodą żołnierkę listy do domu. Wszystko po to, aby filmowy portret kobiety był jak najbliższy rzeczywistości. Gotowy już tekst został oddany w ręce Mażyta Biegalina (1922-1978), reżysera, który miał szczęście, co nierzadko się zdarza, zetknąć się w czasie wojny ze swoją bohaterką. Poukładajmy jednak wszystko chronologicznie!
Manszuk, choć była Kazaszką, urodziła się w Kirgizji w 1922 roku (była więc rówieśniczką Biegalina). Szybko została osierocona, ale miała to szczęście  w przeciwieństwie do dziesiątek tysięcy innych dzieci w Związku Radzieckim  że adoptowała ją inteligencka rodzina. Jej przybrany ojciec, Achmet Mametow, był nie tylko lekarzem, ale również działaczem politycznym i społecznym. W czasie wojny domowej w Rosji poparł autonomiczną Ałasz Ordę, czyli państwo kazachskie, które w sojuszu z białymi walczyło przeciwko czerwonym. W czasie Wielkiej Czystki ktoś sobie o tym przypomniał i Mametow został aresztowany, a następnie rozstrzelany. Rodzina długo nie miała żadnych informacji o jego losie. Manszuk tymczasem pracowała jako urzędniczka, była nawet sekretarzem zastępcy przewodniczącego Rady Komisarzy Ludowych sowieckiego Kazachstanu. Na tym stanowisku zastał ją wybuch wojny. W grudniu 1941 roku w Ałma-Acie przystąpiono do tworzenia 100 Samodzielnej Brygady Strzeleckiej i to do niej dziewięć miesięcy później dobrowolnie zgłosiła się Mametowa. Najpierw została pisarzem w sztabie, później sanitariuszką, wreszcie ukończyła kurs strzelców karabinów maszynowych, dzięki czemu skierowano ją  w stopniu sierżanta  bezpośrednio na front.
[image: ]
Podobne przeżycia miał Mażyt Biegalin. Mieszkał w Ałma-Acie od dziewiątego roku życia, kiedy jego ojciec przeprowadził się do stolicy republiki w związku z objęciem redaktorstwa jednej z gazet. W 1941 roku powinien zacząć studia, ale zamiast tego zgłosił się do armii i trafił do tej samej jednostki, w której we wrześniu następnego roku znalazła się Manszuk. Po latach wspominał, że to właśnie w sztabie brygady miał okazję poznać przyszłą bohaterkę wojenną. Sam Mażyt długo nie powojował. W walkach pod Wielkimi Łukami stracił prawą rękę i został zdemobilizowany. Wtedy wpadł na pomysł, aby zacząć studia reżyserskie we Wszechzwiązkowym Państwowym Instytucie Kinematografii (WGIK). Ukończył je w 1948 roku. Początkowo został drugim reżyserem w Mosfilmie; w tej roli pojawił się na planach Młodej Gwardii (1948) Siergieja Gierasimowa i Upadku Berlina (1949) Micheila Cziaureliego. Pod koniec lat 40. wrócił do ojczyzny i otrzymał etat w wytwórni Kazachfilm. Jako samodzielny twórca zadebiutował dramatem kołchozowym To zdarzyło się w Szugle (1955); później zrealizował jeszcze dramat biograficzno-historyczny o kazachskim pisarzu, historyku i etnografie Czokanie Walichanowie (1835-1865) Jego czas nadejdzie (1957), komedię Powrót na ziemię (1959), melodramat Ślady znikają za horyzontem (1964) i oparty na motywach powieści Aleksandra Beka Szosa Wołokołamska wojenny obraz Za nami Moskwa (1967). Niedługo po jego premierze zabrał się do pracy nad Pieśnią o Manszuk.
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Gotowy film po raz pierwszy pokazano w Moskwie w październiku 1970 roku. Opowiada on o ostatnich tygodniach życia Manszuk Mametowej (w tej roli wspomniana już wcześniej Natalia Arinbasarowa  patrz: Pierwszy nauczyciel, Dżamila), dwudziestojednoletniej dziewczyny, która mając możliwość wyboru bezpiecznej pracy w sztabie na tyłach frontu, postanowiła zaryzykować własnym życiem, byle tylko bić się z Niemcami. Poznajemy ją w momencie, kiedy jej jednostka musi wycofać się z powodu hitlerowskiego kontrnatarcia, a ona sama zostaje zmuszona do pozostawienia swojego karabinu. W efekcie zostaje odesłana ciężarówką na tyły, by poczekać na przydział nowej broni. W drodze poznaje bliżej sympatycznego lejtnanta-zwiadowcę Witalija Jeżowa (gra go młodszy brat Andrieja Konczałowskiego, dzisiaj znany przede wszystkim jako jeden z najzaciętszych propagandystów kremlowskich i piewca imperialnej Rosji Nikita Michałkow  vide Chodząc po Moskwie, Swój wśród obcych, obcy wśród swoich), który robi na niej takie wrażenie, że gdy dziewczyna trafia do dowództwa, prosi kapitana Iwana Samsonowa (Iwan Ryżow znany z Kaliny czerwonej i Biały Bim Czarne Ucho), aby przydzielił ją właśnie do grupy Jeżowa.
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Na to nie chce się jednak zgodzić pułkownik Władimir Maksimow (w którego wcielił się Iwan Dmitrijew  patrz: Syberiada), przyjaciel przybranego ojca Manszuk, który przy okazji wypomina dziewczynie, że zgłosiła się do armii w tajemnicy przed matką, a teraz nie pisze nawet do niej listów. Mametowa jest jednak zdeterminowana i gotowa zrobić wszystko, nawet nie wykonać rozkazów przełożonych, aby tylko wrócić na front i znaleźć się ponownie u boku swoich kolegów z brygady strzeleckiej. Skupiając się na wąskim wycinku biografii Manszuk, Konczałowski i Biegalin nie mieli większych możliwości na zastosowanie rozmachu inscenizacyjnego, skupili się więc  i słusznie!  na budowaniu odpowiedniego nastroju. Stąd poetycki i nostalgiczno-balladowy charakter filmu, nawiązujący do wcześniejszych prac scenarzysty (zarówno tych samodzielnych, jak i zrealizowanych do spółki z Tarkowskim). Na pierwszym miejscu jest więc tytułowa bohaterka; wojna, choć oczywiście nader istotna, odgrywa tu rolę złowrogiego tła, co dodatkowo podkreśla lejtmotyw z szaloną kobietą snującą się po bitewnym pogorzelisku (zagrał ją żona reżysera, Olesia Iwanowa, znana chociażby z ekranizacji Idioty Fiodora Dostojewskiego i komedii Trzydzieści trzy). Między innymi dzięki takim zabiegom Pieśń o Manszuk daleka jest od propagandowego schematu panującego w tamtym czasie w kinie radzieckim. A to sprawia, że film da się i dzisiaj oglądnąć bez bólu.




Tytuł: Pieśń o Manszuk
Tytuł oryginalny: Мәншүк туралы дастан [Песнь о Маншук]
Reżyseria: Mażyt Biegalin
Zdjęcia: Abiltaj Kastiejew
Scenariusz: Andriej Michałkow-Konczałowski
Obsada: Natalia Arinbasarowa, Nikita Michałkow, Iwan Ryżow, Wiktor Awdiuszko, Nurżuman Ichtymbajew, Jurij Sarancew, Farida Szaripowa, Olesia Iwanowa, Kauken Kenżetajew, Iwan Dmitrijew, Nikołaj Siergiejew, Eskendyr Umurzakow, Wiktor Bażenow, Stanisław Korieniew
Muzyka: Eduard Chagagortian
Rok produkcji: 1969
Kraj produkcji: ZSRR
Czas trwania: 78 min
Gatunek: dramat, wojenny
Zobacz w: Kulturowskazie
Ekstrakt: 60%
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  Władca pierścieni: Pierścienie władzy:Odc. 2. Scenariuszowe mielizny na pełnym morzu

  Marcin Mroziuk

  Patrick McKay, John D. Payne Władca Pierścieni: Pierścienie Władzy
  

  
  Chociaż w pamięci pozostają zapierające dech widoki (w tym odcinku szczególnie wielkie wrażenie robi Khazad-dûm), to nie są one w stanie zrekompensować do końca dość powolnego tempa, w jakim toczą się wydarzenia. Co gorsza, sposób poprowadzenia niektórych wątków nie może budzić entuzjazmu.
Ekstrakt: 70%
[image: Władca Pierścieni: Pierścienie Władzy]
Cały czas o pomstę do nieba wołają pomysły scenarzystów dotyczące perypetii Galadrieli. Już w poprzednim odcinku widzom trudno było pogodzić się z jej absurdalną decyzją o wyskoczeniu na pełnym morzu ze statku płynącego do Valinoru. Owszem, rozumiemy jej chęć odszukania Saurona, ale czy naprawdę nie mogła wykazać odrobiny zdrowego rozsądku i nie zwlekać aż do chwili, gdy znajdzie się daleko od jakiegokolwiek lądu? Niestety, dalej ten wątek też nie jest prowadzony zbyt finezyjnie, bo z kolei teraz wszystko, co obserwujemy (spotkanie z rozbitkami, atak morskiego potwora) jest w istocie podporządkowane połączeniu losów elfki i Halbranda, który uciekł z Krajów Południowych zaatakowanych przez orków.
Z kolei z niecierpliwością czekamy, aby dowiedzieć się czegoś więcej o tajemniczym mężczyźnie, który najwyraźniej przybył do Śródziemia we wnętrzu meteorytu. Szkopuł w tym, że przybysz nie mówi językiem harfootów, a opiekujące się nim Nori i Poppy na razie uzyskują od niego informacje, które zamiast cokolwiek wyjaśnić rodzą jedynie kolejne pytania.
Ciekawie rozwija się natomiast sytuacja w Krajach Południowych. W napięciu obserwujemy bowiem, jak Arondir przemierza klaustrofobiczne tunele pod Hodern, a Bronwyn i Theo muszą we własnym domu odeprzeć niespodziewany atak orka. Oczywiste jest, że odejście stamtąd oddziałów elfów było zdecydowane przedwczesne, a ludzie, chcąc nie chcąc, będą musieli prosić ich o ochronę.
Najciekawsze wydarzenia w tym odcinku zawdzięczamy jednak Elrondowi, któremu Najwyższy Król Gil-galad powierza specjalne zadanie. Otóż ma on pomóc Celebrimborowi w zbudowaniu nowej niezwykle potężnej kuźni. Zdajemy sobie oczywiście sprawę, że ze względu na tytuł serialu będą to wręcz kluczowe działania dla jego głównego wątku. 
Niedługo później możemy przekonać się o talentach dyplomatycznych Elronda. Otóż udaje się on do Khazad-dûm, by doprowadzić do sojuszu z krasnoludami, dzięki czemu można by szybciej zrealizować plany wielkiego elfiego kowala. Nie budzi zaś żadnych wątpliwości, że wygląd tego podziemnego miasta może oszołomić zarówno przybysza, jak i widzów.
Szkopuł zaś tkwi w tym, że wizyta początkowo nie przebiega po myśli wysłannika Gil-galada, liczącego tam na serdeczne powitanie przez swego przyjaciela  księcia Durina IV. Przekonamy się jednak, że dwadzieścia lat w życiu krasnoluda ma zupełnie inne znaczenie niż w przypadku elfa, dlatego taki okres niewidzenia się ma duży wpływ na pogorszenie się ich relacji. Z prawdziwą przyjemnością obserwujemy więc, jak Elrond krok po kroku osłabia opór, na który napotkał. Inną sprawą jest, że jego gospodarze najwyraźniej też mają przed nim jakieś sekrety.




Tytuł: Władca Pierścieni: Pierścienie Władzy
Tytuł oryginalny: The Lord of the Rings: The Rings of Power
Dystrybutor:  Amazon Prime
Data premiery: 2 września 2022
Twórca: Patrick McKay, John D. Payne
Reżyseria: J.A. Bayona, Wayne Che Yip, Charlotte Brändström
Scenariusz: Patrick McKay, John D. Payne, Gennifer Hutchison, Jason Cahill, Justin Doble, Stephany Folsom
Obsada: Morfydd Clark, Ismael Cruz Cordova, Robert Aramayo, Markella Kavenagh, Nazanin Boniadi, Tyroe Muhafidin, Lenny Henry, Owain Arthur
Rok produkcji: 2022
Kraj produkcji: USA
Serial: Pierścienie Władzy, Sezon 1
Liczba odcinków: 8
WWW: Polska strona
Gatunek: fantasy, przygodowy
Zobacz w: Kulturowskazie
Ekstrakt: 70%
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  East Side Story:Слава Україні!  Героям слава!

  Sebastian Chosiński

  Ołeksij Szaparew Kruty 1918
  

  
  Dla Ukraińców stoczona 29 stycznia 1918 roku z bolszewikami bitwa pod Krutami ma takie znaczenie, jak dla Greków Termopile czy dla Polaków Westerplatte. Nie ma się więc co dziwić, że setną rocznicę tych wydarzeń rząd ukraiński postanowił uczcić filmem kinowym. W takich okolicznościach powstał dramat wojenny Ołeksija Szaparewa Kruty 1918, któremu wprawdzie daleko jest do bycia dziełem wybitnym, ale na pewno jest wzruszającym.
Ekstrakt: 60%
[image: Kruty 1918]
Wybuch konfliktu z Rosją, jak już wiemy, ożywił kinematografię ukraińską na niespotykaną w ciągu ostatnich trzech dekad skalę, przekonując wielu twórców do realizacji filmów na aktualne tematy. Posypały się więc jak z rękawa obrazy dotykające Euromajdanu (Jesteśmy z tobą), zajęcia przez Federację Rosyjską Krymu (U311 Czerkasy) oraz walk w Donbasie (Donbas, Matka Apostołów, Iłowajśk 2014. Batalion «Donbas», Wąski most). Aktualne jednak stały się też ważne rocznice historyczne, jak chociażby przypadające przed czterema laty setne narodziny Ukraińskiej Republiki Ludowej, która u zarania swego istnienia znalazła się w stanie wojny z Rosją radziecką. Z tej okazji rząd w Kijowie postanowił rozpisać konkurs na film upamiętniający tamte wydarzenia. Jednym z jego efektów stał się dramat wojenny (z wątkiem sensacyjno-szpiegowskim) Kruty 1918 autorstwa Ołeksija Szaparewa.
Szaparew to mniej znany twórca ukraiński, który zaczynał karierę od tworzenia krótkich telewizyjnych animacji, by następnie przejść do realizacji takich seriali, jak patriotyczna Gwardia (2015) czy kryminalny Ostatni gliniarz (pierwszy sezon, 2015); po drodze trafiły mu się także dwa filmy rozpowszechniane na dużym ekranie: komedia romantyczna Kijowski tort (2014) oraz dramat sensacyjny o tematyce sportowej Zasady walki (2016). W 2017 roku zabrał się za kręcenie Krutów 2018, które powstały na podstawie scenariusza Kostiantyna Konowałowa (urodzonego w 1974 roku w Berysławiu niedaleko Chersonia). To ciekawa postać: najpierw studiował w Kijowskim Narodowym Uniwersytecie Kultury i Sztuki, by następnie przenieść się za ocean i zaliczyć kurs reżyserski w Hollywoodzie. Po powrocie do ojczyzny zajął się jednak nie tylko reżyserią (vide historyczno-przygodowa, utrzymana w stylistyce easternu Forteca Chadżybej), ale również scenariopisarstwem (patrz: Ogniem chrzczony Mychajła Iljenki).
Budżet filmu był, jak na warunki ukraińskie, spory  wyniósł nieco ponad 50 milionów hrywien. Niestety, dość szybko po premierze, jaka miała miejsce 7 lutego 2019 roku, okazało się, że będzie totalną klapą finansową. Do dzisiaj producenci przyznali się jedynie do 7,3 miliona hrywien zysku. Gdyby nie okoliczności powstania obrazu (dotacja państwowa!), właściciele firmy, która go wyprodukowała, poszliby z torbami. Czy Kruty 1918 są jednak aż tak złe? Wcale nie, chociaż do ideału  jak można się domyślać  brakuje im naprawdę sporo. To przede wszystkim film mocno oparty na faktach; poza głównymi bohaterami, którzy są fikcyjni, wszyscy pozostali noszą rzeczywiste nazwiska. By jednak zrozumieć, o co w dziele Szaparewa chodzi, trzeba przybliżyć kontekst historycznych przedstawionych na ekranie zdarzeń. Zdjęcia kręcono w Kijowie, we wsi Sygnaiwka (która wcieliła się w tytułowe Kruty) oraz  to ma swój wymiar symboliczny  w dawnej naddnieprzańskiej, podkijowskiej luksusowej rezydencji eksprezydenta Ukrainy Wiktora Janukowycza Meżyhirja (sceny z generałem Fochem).
[image: ]
Zatem w skrócie: Gdy w marcu 1917 roku car Mikołaj II Romanow ogłosił abdykację, Ukraińcy zareagowali na to powołaniem do życia autonomicznego quasiparlamentu pod postacią Ukraińskiej Centralnej Rady. Początkowo myślano nawet o dogadaniu się z Rządem Tymczasowym, ale po zwycięstwie rewolucji październikowej stało się to praktycznie nierealne. Wówczas 22 stycznia 1918 roku proklamowano niepodległą Ukraińską Republikę Ludową, której pierwszym prezydentem został historyk Mychajło Hruszewski (1866-1934), grany przez Serhija Działyka (Iłowajśk 2014. Batalion «Donbas»). W tym momencie od ponad miesiąca toczyły się walki z bolszewikami. Lenin  a formalnie to rezydująca w Piotrogrodzie Rada Komisarzy Ludowych  już bowiem w połowie grudnia zażądał od rządu ukraińskiego podporządkowania się wojskom sowieckim. Kiedy ultimatum zostało odrzucone, padł rozkaz ataku. Na Kijów ruszyła armia pod dowództwem lewicowego eserowca Michaiła Murawjowa (1880-1918), któremu swej twarzy użyczył Witalij Salij (zagrał między innymi w zrealizowanej w Baszkirii Siostrzyczce). Zajął on Romodan, 27 stycznia 1918 wkroczył do Bachmacza i stamtąd dwa dni później wyprowadził atak na Kruty, by następnie uderzyć na Kijów.
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W tym samym czasie Ukraińcy szykowali się do obrony. Na jedną z najważniejszych postaci wyrósł, obok Hruszewskiego, Symon Petlura (1879-1926), grany przez Dmytro Stupkę (Jesteśmy z przyszłości 2), wnuka wielkiego ukraińskiego aktora Bohdana Stupki. Przed wojną był pisarzem, dziennikarzem, socjaldemokratą, teraz wyrósł na zdolnego polityka i dowódcę wojskowego. W grudniu 1917 roku przystąpił do tworzenia w Kijowie ochotniczego Hajdamackiego Kosza Słobodzkiej Ukrainy  jednostki mającej bronić Kijowa przed nacierającymi bolszewikami. Ważną rolę w tym dziele odegrali jednak także Strzelcy Siczowi, będący regularną formacją wojskową, podzieloną na kurenie, które z kolei składały się (z trzech do pięciu) sotni. W filmie Szaparewa mamy do czynienia z jednymi i z drugimi.
[image: ]
Akcja obrazu rozpoczyna się właśnie w grudniu 1917 roku. Andrij Sawicki (w tej roli Jewhen Łamach  patrz: U311 Czerkasy i Iłowajśk 2014. Batalion «Donbas») jest kijowskim studentem, który zalicza właśnie zaległy egzamin. Bardzo mu się spieszy, ponieważ w centrum miasta odbywa się wiec Hruszewskiego i Petlury, na który wcześniej udali się jego znajomi. Obaj działacze, ostrzegając przed nadciągającą nawałą bolszewicką, zachęcają młodych do wstępowania do wojska. Koledzy Andrija nie zastanawiają się długo; on zresztą również. Ale czy może być inaczej, skoro jego starszy brat Ołeksa (Andrij Fedinczyk, znany z Paradżanowa) jest oficerem, a ojciec (Wołodymyr Fiłatow)  generałem? Co ciekawe, obaj bracia rywalizują ze sobą o rękę pięknej Sofii (Nadija Kowerśka), Ołeksa chce się nawet przed wyruszeniem na front oświadczyć dziewczynie, ale na drodze staje mu przypadek pod postacią niezbyt rozgarniętego właściciela kawiarni.
[image: ]
Z młodych ochotników  gimnazjalistów i studentów uczelni kijowskich oraz kursantów szkoły junkierskiej  zostaje sformowany kureń Strzelców Siczowych, których Petlura wysyła na stację Kruty (w obwodzie czernihowskim). Jest ich około czterystu; dowodzi nimi sotnik Awerkij Honczarenko (1890-1980), w którego wcielił się Ołeksij Trytenko (Chajtarma). Wkrótce będą oni musieli podjąć próbę powstrzymania mniej więcej trzy-, a może nawet czterotysięcznej armii Murawjowa (pokazanego na ekranie nadzwyczaj demonicznie morfinisty). Możemy podejrzewać, jak to się zakończy, prawda? Jednym z niedoświadczonych żołnierzy walczących przeciwko bolszewikom jest oczywiście Andrij. W tym samym czasie Ołeksa daje się wciągnąć w rozgrywkę stricte szpiegowską. Zastanawiający się nad udzieleniem Ukraińcom pomocy Francuzi (pojawia się nawet postać generała Ferdinanda Focha) wysyłają do Kijowa swojego agenta; wiezione przez niego dokumenty chciałby dostać w swoje ręce Lenin, który uruchamia w tym celu bolszewicką siatkę w Kijowie. 
[image: ]
Jednocześnie ma ona w momencie ataku wojsk Murawjowa rozpocząć dywersję w zakładach zbrojeniowych Arsenał, za co odpowiada agent Berg (polski aktor Tomasz Sobczak  vide Tajemnica Westerplatte). Ołeksa Sawicki miesza się w ich działalność  i bardzo długo nie wiemy, jaką odgrywa w tych wydarzeniach rolę: zdrajcy czy bohatera? Co jest podstawowym mankamentem obrazu Szaparewa? Przede wszystkim mało wyrazisty scenariusz. Kostiantyn Konowałow zdawał chyba sobie sprawę od początku, że sama bohaterska obrona stacji kolejowej nie udźwignie całego filmu, dlatego dodał wątki miłosny (vide bracia i urocza Sofija), który następnie w zasadzie porzucił, oraz szpiegowski, który z kolei pokazał w taki sposób, że trudno połapać się, kto i co. Nie pomaga w tym również mało logiczny montaż; cięcia wywołują wrażenie, że pewne rzeczy rozgrywają się tutaj na zasadzie deus ex machina, a przecież, jak można sądzić, nie o to chodziło twórcom. Co natomiast film zapewnia? Dużą dawkę patriotycznych emocji i przyzwoitą ścieżkę dźwiękową, w której obok kompozycji włoskiego pianisty jazzowego Marco Moriniego znalazły się piosenki / pieśni wykonawców ukraińskich  między innymi grup Haydamaky (Чорна рілля) i Okean Elzy (Холодно w wykonaniu Chrystyny Sołowij).
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  Modelowa rodzina:Odc. 5. Korzyści z posiadania policyjnego ogona

  Marcin Mroziuk

  Modelowa rodzina
  

  
  Chociaż można było się spodziewać, że głównemu bohaterowi niebezpieczeństwo będzie zagrażać przede wszystkim z powodu wykonywania kolejnych misji zlecanych mu przez Kwang-chula, to kłopoty dla Dong-ha nadchodzą z zupełnie innej strony.
Ekstrakt: 80%
[image: Modelowa rodzina]
W napięciu obserwujemy rozwój wydarzeń także z tego powodu, że nieunikniona wydaje się zmiana układu sił wewnątrz kartelu. Widzimy bowiem, że z jednej strony Kwang-chul najwyraźniej próbuje nawiązać bezpośredni kontakt z dostawcą narkotyków  z pominięciem swojego szefa, a z drugiej Choi Kang-Jun planuje przejąć pieniądze i rozprawić się z ludźmi Kwang-chula.
Kiedy jednak wygląda na to, że już tylko chwile dzielą nas od otwartej konfrontacji tych dwóch grup, które wytworzyły się wewnątrz gangu Yong-Soo, dość niespodziewanie napastnicy wycofują się, nie robiąc nikomu krzywdy. Możemy się w tym momencie przekonać o słuszności o podejrzeń Joo-hyun o posiadaniu przez kartel informatora w policji, bo to właśnie on ostrzega Kang-Juna o policjantach obserwujących dom Kwang-chula. Inna sprawą jest, że możemy założyć, że co się odwlecze, to nie uciecze.
Tymczasem w prawdziwą kabałę pakuje się Yeon-woo. Próżne okażą się nadzieje związane z tym, że dziewczyna pojawia się przed rodzinnym domem, do którego chciałby wślizgnąć się w tajemnicy przed matką. Niestety, kiedy za namową brata schroni się przed deszczem w garażu, znajdzie tam pieniądze i ucieknie wraz nimi, korzystając z pomocy swojego chłopaka. 
Jak łatwo było przewidzieć, po odkryciu czynu córki Dong-ha zaczyna panikować  chociaż od razu rusza na poszukiwania Yeon-woo, to jednocześnie boi się odebrać telefon od Kwang-chula. Jasne jest dla nas, że ojciec przede wszystkim martwi się o bezpieczeństwo swojego dziecka, bo trudno byłoby liczyć na to, by bandyci okazali litość dziewczynie, która przywłaszczyła sobie ich forsę.
Niestety gangsterzy dość szybko stwierdzają, że pieniądze zniknęły z garażu i podążają śladem profesora. Oczywiste jest, że w tym momencie sytuacja nie wygląda dobrze ani dla głównego bohatera, ani dla jego córki. Co gorsza, okazuje się, że dwójka małolatów widziana z kupą forsy może być łakomym kąskiem dla amatorów szybkiego wzbogacenia się
Trzeba też przyznać, że dalszy rozwój wypadków jest dość zaskakujący, a napięcie nie spada ani na chwilę. A jakby tego było mało, z pewnym rozbawieniem obserwujemy, że śledzący bandytów Joo-hyun i Cha Yun-Seok są kompletnie zdezorientowani tym, co widzą! Wszystko to razem sprawia, że to chyba najlepszy jak do tej pory odcinek, szczególnie że jego finał przynosi kolejną niespodziankę.




Tytuł: Modelowa rodzina
Tytuł oryginalny: 모범가족 [Mobeomgajok]
Dystrybutor:  Netflix
Data premiery: 12 sierpnia 2022
Reżyseria: Kim Jin-woo
Scenariusz: Lee Jae-gon
Obsada: Jung Woo, Hee-soon Park, Yoon Jin-seo, Ji-Yeon Park
Muzyka: Choi Chul Ho
Rok produkcji: 2022
Kraj produkcji: Korea Południowa
Liczba odcinków: 10
Gatunek: kryminał, thriller
Zobacz w: Kulturowskazie
Ekstrakt: 80%
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  Klasyka kina radzieckiego:W oparach opium

  Sebastian Chosiński

  Szaken Ajmanow Koniec atamana
  

  
  W czasach kiedy wojna domowa w Rosji zbliżała się do końca, jedną z ostatnich nadziei białych był ataman Aleksandr Dutow. Przebywając na terenie Chin, nieopodal granicy z sowieckim Kazachstanem, planował on wdarcie się do Rosji i przepędzenie bolszewików. By do tego nie dopuścić, czekiści wymyślają śmiały plan pozbycia się wroga. O tym opowiada Koniec atamana Kazacha Szakena Ajmanowa, którego współscenarzystami byli Andriej Konczałowski i Andriej Tarkowski.
Ekstrakt: 80%
[image: Koniec atamana]
W latach 60. ubiegłego wieku Andriej Siergiejewicz (Michałkow-)Konczałowski stał się nie tylko cenionym, chociaż wciąż jeszcze będącym na dorobku, reżyserem (Pierwszy nauczyciel), ale nade wszystko wziętym scenarzystą, z którego usług korzystał między innymi Andriej Tarkowski (vide Dziecko wojny i Andriej Rublow). Zawirowania z cenzurą sprawiły, że w tym czasie szukając pracy, Konczałowski przeniósł się do Azji Środkowej, gdzie zajmował się głównie scenariopisarstwem, tworząc na zamówienie takich wytwórni, jak Uzbekfilm (Taszkient  miasto chleba, 1968; Siódma kula1972) czy Kazachfilm (Pieśń o Manszuk, 1969; Koniec atamana, 1970). Tematycznie były to bardzo różne filmy  od współczesnych dramatów do wojennych, lecz z biegiem czasu zaczęły dominować easterny. Koniec atamana, którego współautorami fabuły są Eduard Tropinin (wcześniej agent wywiadu wojskowego specjalizujący się w działaniach na terenie Afganistanu) i  niewymieniony w napisach Tarkowski (Solaris, Stalker)  zalicza się właśnie do opowieści z Dzikiego Wschodu.
I chociaż to klasyczny przykład easternu, jest to jednocześnie film historyczny, oparty na faktach, którego głównym wątkiem jest polowanie na walczącego z bolszewikami tytułowego atamana  Aleksandra Dutowa. Reżyserem filmu jest natomiast uważany za nestora kina kazachskiego Szaken Ajmanow (1914-1970). Urodził się on we wsi Bajan-Auł w północno-wschodniej części Kazachstanu; na początku lat 30. studiował w Technikum Pedagogicznym w Semipałatyńsku, po czym przeniósł się do Ałma-Aty, by zostać najpierw aktorem, a potem również reżyserem Kazachskiego Teatru Dramatycznego (zaprosił go tam pisarz Gabit Musrepow). Z placówką tą związany był do 1953 roku; okazjonalnie pojawiał się też jako aktor w filmach. Rok później rozpoczął karierę reżysera kinowego. Pierwsze obrazy zrealizował we współpracy z innymi jeszcze twórcami: Karlem Hakkelem (Córka stepu, 1954; Poemat o miłości, 1954) i Matwiejem Wołodarskim (dramat Tutaj żyjemy, 1956). Samodzielnym debiutem Ajmanowa była komedia Miły lekarz (1957). Po niej nakręcił jeszcze: dramaty W rejonie (1960), Skrzyżowanie dróg (1963), Ziemia ojców (1966), musicale Pieśń wzywa (1961) i Anioł w tiubietiejce (1968) oraz komedię Kłamca bez brody (1964).
[image: ]
A zaraz potem zabrał się za realizację Końca atamana. Premiera dwuczęściowego filmu miała miejsce 23 sierpnia 1971. Niestety, Ajmanow nie dożył tego wydarzenia; zginął w wypadku samochodowym, do jakiego doszło na ulicy Gorkiego w Moskwie, 23 grudnia 1970 roku, a więc niedługo po zakończeniu pracy nad filmem. Akcja rozgrywa się na początku 1921 roku. W Azji Środkowej bolszewicy prowadzą zacięte walki z basmaczami i białogwardzistami; jednym z najbardziej zagorzałych ich wrogów jest ataman Aleksandr Dutow, w armii carskiej będący generał-lejtnantem Kozaków Orenburskich (w tej roli aktor polskiego pochodzenia Władysław Strzelczyk, najbardziej znany jako Napoleon z najsłynniejszej adaptacji Wojny i pokoju Lwa Tołstoja). Wyparty z terenu Kazachstanu, ukrywa się w chińskim mieście Shuiding (w prowincji Sinciang), snując plany powrotu do Rosji i przepędzenia czerwonych. Ci z kolei głowią się, jak pozbyć się śmiertelnego wroga. Wówczas wśród czekistów rodzi się niezwykle śmiały, ale i niebezpieczny plan porwania Dutowa i przemycenia go przez granicę do kazachskiego Żarkentu (jednego z ważniejszych miast Turkiestanu, zwanego także Siedmiorzeczem).
[image: ]
Tymczasem w rejonie przygranicznym czekiści  zarówno miejscowi, jak i przysłani z Moskwy  dwoją się i troją, aby wyłapywać nie tylko agentów wroga, ale również przemytników. Najczęściej przechwycanym towarem jest opium, nad którym czuwa agent CzeKa Kasym-chan Czadjarow (wciela się w niego Kazach Asanali Aszymow, współscenarzysta easternu Wystrzał na przełęczy Karasz). Choć ma wiele zasług dla nowej władzy, komuniści mimo wszystko nie do końca mu ufają  wywodzi się bowiem z kupieckiej rodziny tatarskiej, jest wykształcony, a jego gimnazjalnym kolegą był  to także postać historyczna  pułkownik Medelchan Abłajchanow (1880-1930), bliski współpracownik Dutowa (na ekranie ma twarz Nurmuchana Żanturina  patrz: Żegnaj, Gulsary!, Komisarz nadzwyczajny). A takie znajomości zawsze są podejrzane. Prawą ręką Czadjarowa jest natomiast Rosjanin Piotr Kriwienko (gra go Władimir Gusiew, znany między innymi ze szpiegowskiej Podwójnej gry [Nad Cisą]), który bacznie przygląda się swojemu szefowi.
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Kiedy pewnej nocy nieznani sprawcy napadają na znajdujący się pod kontrolą czekistów skład opium, zostaje poruszona lawina wydarzeń. Mocno podejrzane wydaje się to, że jedynego przyłapanego na gorącym uczynku złodzieja, Usena (grający w Szkarłatnych makach Issyk-Kulu Zejnułła Setekow), Czadjarow wypuszcza wolno. Musi się później tłumaczyć z tego przed swoim przełożonym Niestierowem (w którego wciela się Jurij Sarancew, jeden z bohaterów Tylko «starcy» idą w bój i Gorzkiego romansu) i przybyłym z Żarkentu Nikołajem Suworowem, szefem tamtejszego CzeKa (Wiktor Awdiuszko, który pojawił się też w Pieśni o Manszuk i Tak tu cicho o zmierzchu). Ten ostatni przywozi ze sobą hiobową wieść  Dutow posiada wśród miejscowych czekistów agenta, któremu udało się stworzyć sprawnie działającą siatkę szpiegowską. Podejrzenie pada oczywiście na Kasym-chana, który zostaje aresztowany. W nocy udaje mu się jednak, dzięki pomocy zaufanego Akima (Nurżuman Ichtymbajew), uciec z więzienia i przedostać przez chińską granicę do Shuidingu. Tam spotyka się z pułkownikiem Abłajchanowem, którego prosi o protekcję u samego Dutowa.
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By znaleźć się przed obliczem atamana, Czadjarow musi zostać najpierw dokładnie prześwietlony, czym zajmuje się ojciec Iona (Boris Iwanow), szef kontrwywiadu atamana. To zresztą bardzo ciekawy koncept, by właśnie prawosławnego zakonnika uczynić jedną z najważniejszych postaci strony przeciwnej. Miało to oczywiście służyć celom propagandowym: okazuje się on bowiem z jednej strony wyjątkowo podstępną i antypatyczną, a z drugiej  zwyczajnie tchórzliwą postacią. Jeśli więc pojawiła się okazja, aby przywalić Cerkwi  dlaczegóż tego nie zrobić?! Jej zohydzenie było jak najbardziej na rękę rządzącemu w tamtym czasie na Kremlu Leonidowi Breżniewowi. A po co Kasym-chan chce spotkać się z Dutowem? Oferuje mu swoje usługi. Tylko czy Dutow może mu zaufać? Koniec atamana to historia łącząca w sobie easternową formę ze szpiegowską treścią; główną osią fabuły jest bowiem wielopiętrowa prowokacja, która ma na celu pozbycie się jednego z przywódców białych. Odkładając na bok obowiązkowe w tamtej epoce elementy propagandowe, pozostaje świetna, trzymająca w napięciu opowieść o rosyjskiej wojnie domowej, w której trup słał się gęsto, a każda ze stron konfliktu stosowała brutalne chwyty poniżej pasa. Jakby atrakcji było mało, nad wszystkim unosi się zapach namiętnie palonego opium. A bohaterowie? Jeśli akurat nie są szaleni, to trudno ocenić, któremu naprawdę można ufać.




Tytuł: Koniec atamana
Tytuł oryginalny: Атаманның ақыры [Конец атамана]
Reżyseria: Szaken Ajmanow
Zdjęcia: Aschat Aszrapow
Scenariusz: Andriej Michałkow-Konczałowski, Eduard Tropinin, Andriej Tarkowski
Obsada: Asanali Aszymow, Wiktor Awdiuszko, Giennadij Judin, Jurij Sarancew, Kurban Abdrasułow, Władimir Gusiew, Władysław Strzelczyk, Boris Iwanow, Nurmuchan Żanturin, Ałtynaj Eleuowa, Nurżuman Ichtymbajew, Zejnułła Setekow, Alina Niemczenko
Muzyka: Erkegali Rachmadijew
Rok produkcji: 1970
Kraj produkcji: ZSRR
Czas trwania: 139 min
Gatunek: sensacja, western, wojenny
Zobacz w: Kulturowskazie
Ekstrakt: 80%
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  Głos zkrańca wszystkich marzeń

  Andreas Zoltar Boegner

  Jóhann Jóhannsson Ostatni i pierwsi ludzie
  

  
  Ostatnio przeczytałem książkę Olafa Stapledona Ostatni i Pierwsi Ludzie (1930), uznawaną za niezwykle wpływowe dzieło, którym inspirowali się zarówno uznani już pisarze science fiction (np. sam H. G. Wells oraz C. S. Lewis) jak i przyszłe gwiazdy literatury fantastyczno-naukowej (Arthur C. Clarke i Brian W. Aldiss). Podczas poszukiwań materiałów do artykułu o powieści Stapledona natrafiłem przypadkowo na jej nowoczesną filmową adaptację.
Ekstrakt: 80%
[image: Ostatni i pierwsi ludzie]
Jóhann Jóhannsson, islandzki reżyser filmu, kojarzy się raczej jako kompozytor muzyki filmowej. Międzynarodowa publiczność poznała go przede wszystkim jako twórcę muzyki do filmu Denisa Villeneuvea pt. Labirynt (2013). W roku 2015 Jóhannsson zdobył Golden Globe za soundtrack do Teorii wszystkiego w reżyserii Jamesa Marsha. Last and First Men okazał się ostatnim dziełem przedwcześnie zmarłego kompozytora.
Znając powieść, byłem przed seansem pełen obaw. Objętość książki, jej olbrzymie przedziały czasowe oraz miejsca akcji, rozsiane po całym Układzie Słonecznym, ale przede wszystkim rozmach stapledonowej wizji, powodowały, że nie mogłem sobie wyobrazić udanej adaptacji filmowej. Tak można się mylić  co zobaczyłem, okazało się jednym z najlepszych filmów fantastyczno-naukowych ostatnich lat.
Z góry jednak uściślam wypowiedź: to nie jest film dla bezkrytycznego konsumenta kina superbohaterskiego. Brak tu dramatycznej akcji, brak spektakularnych efektów specjalnych. Brak nawet aktorów. Jóhann Jóhannsson nie dał się złapać w pułapkę dosłownego tłumaczenia powieści na język filmu. Islandczykowi nie zależało na roztoczeniu barwnej panoramy dziejów ludzkości, jej wzlotów i upadków w ciągu miliardów lat opisanej w książce historii przyszłości. Nie, podejście reżysera jest, w najlepszym tego słowa znaczeniu, minimalistyczne. Wiedząc, że zamiar przedstawienia eonów rozwoju człowieka przy pomocy nowoczesnych, futurystycznych kulis wymagałby olbrzymich nakładów finansowych (które i tak nie gwarantowałyby sukcesu), Jóhannsson sięgnął w przeszłość. Bohaterami jego filmu stały się jugosłowiańskie spomeniki  wzniesione w latach 1950-1980 pomniki ku czci poległych w czasie drugiej wojny światowej. Te monumenty rozsiane są po całej byłej Jugosławii. Wiele z nich niszczeje, niektóre miały to szczęście, że zaopiekowano się nimi.
Spomeniki prezentują całą gamę stylów, form i wykorzystanych materiałów: od betonowych makabrył, poprzez metalowe figury abstrakcyjne, aż po sprawiające wrażenie skamieniałości pseudo-tkanki i organizmy oraz przypominające miejsca ponurych kultów budowle. Ponieważ ich przyszłe losy stoją pod dużym znakiem zapytania, film jest równocześnie swoistą dokumentacją (i bywa nawet jako taka klasyfikowany). Przedstawiając odległą o dwa miliardy lat zagładę ostatniej z ludzkich cywilizacji, Jóhannsson genialnie wykorzystał pozostałości po kraju, który przestał istnieć już za jego młodości.
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Prowadzona przez Sturla Brandtha Grøvlena kamera krąży niespiesznie wokół spomeników, umożliwiając widzowi dokładne przyjrzenie się tym budowlom. Norweg wybiera niekiedy klasyczne spojrzenie od frontu  ale równie często zaskakuje perspektywą niczym z odtwarzanego w zwolnionym tempie lotu ptaka lub wirującego pląsu.
[image: ]
Niezwykle ważnym elementem, uzupełniającym utrzymane w czarno-białej tonacji obrazy, jest oczywiście muzyka autorstwa samego reżysera i Yaira Elazara Glotmana, berlińskiego specjalisty dźwiękowego. Melancholijne, czasami niepokojące tony, oraz wplecione w nie wokalizy, znakomicie współgrają z uchwyconymi w obiektyw kamery obrazami. Niezwykłe wrażenie sprawiają tak podmalowane zdjęcia spomeników we mgle, gdy widać zaledwie kontury budowli oraz nagie gałęzie drzew  całość jest jednym wielkim cytatem pejzaży niemieckich i brytyjskich romantyków.
[image: ]
Od pierwszych chwil seansu towarzyszy nam ostatni z trzech kluczowych elementów filmu: narratorka, w której rolę wcieliła się Tilda Swinton. Brytyjka udowadnia dobitnie, że nawet w tym przypadku, gdy nie widać jej na ekranie, potrafi przykuć uwagę widza fascynującym i klarownym głosem. Słuchajcie cierpliwie, prosi narratorka. My, ostatni z ludzi, szczerze pragniemy skomunikowania się z wami. () Możemy wam pomóc  i potrzebujemy waszej pomocy. Od głosu Swinton trudno się uwolnić, gdy narratorka powoli odsłania przed widzem dramatyczną sytuację, w jakiej znaleźli się nasi dalecy potomkowie. Jóhannsson przytacza tutaj (czasami słowo w słowo) ostatni, kluczowy rozdział literackiego pierwowzoru  manifest jednego z ostatnich ludzi, wyjaśniający duchowy stan skazanej na zagładę rasy. 
[image: ]
Te niezwykle przejmujące sceny dodają książce Stapledona zupełnie nowy wymiar. Film wyśmienicie generuje uczucie bezbrzeżnego smutku, jednak nie po to, aby zdołować. Nie, kwintesencją Last and First Men jest przedstawienie losu ludzkości jako gatunku  od jej dramatycznej i burzliwej młodości po zupełną akceptację faktu, że w kosmicznej skali będziemy jedynie iskrą, która na chwilę zaledwie rozbłyśnie, aby zaraz potem zgasnąć. I tak, widz słucha sięgającego ku niemu z odległej o eony przyszłości głosu pogodzonej z losem istoty, której ostatnim życiowym celem jest dodanie nam otuchy. Nie jest to tylko non omnis moriar Horacego, ale raczej ostatnie spostrzeżenie o życiu, jakiego dokonała na łożu śmierci Mary Wortley, lady Montagu: To wszystko było niezwykle interesujące

W artykule wykorzystano informacje zawarte na stronie Last and First Men  von Jóhann Jóhannsson.





Tytuł: Ostatni i pierwsi ludzie
Tytuł oryginalny: Last and First Men
Dystrybutor:  HBO MAX
Data premiery: 3 września 2021
Reżyseria: Jóhann Jóhannsson
Zdjęcia: Sturla Brandth Grøvlen
Scenariusz: Jóhann Jóhannsson
Na podstawie: Olaf Stapledon
Obsada: Tilda Swinton
Muzyka: Yair Elazar Glotman, Jóhann Jóhannsson
Rok produkcji: 2020
Kraj produkcji: Islandia
Czas trwania: 70 min
WWW: Polska strona
Gatunek: SF
Zobacz w: Kulturowskazie
Ekstrakt: 80%
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  Modelowa rodzina:Odc. 6. Złego diabli tak łatwo nie biorą

  Marcin Mroziuk

  Modelowa rodzina
  

  
  Wszystko wskazuje na to, że główny bohater nie ma żadnych predyspozycji do pracy dla narkotykowego gangu, gdyż często niepotrzebnie zwraca na siebie uwagę. Możemy jednak się przekonać, że jego nieporadność niekiedy działa też na jego korzyść. W międzyczasie w napięciu obserwujemy zaś, jak Kwang-chul desperacko walczy o ocalenie swojego życia.
Ekstrakt: 70%
[image: Modelowa rodzina]
Kiedy Dong-ha otrzymuje zlecenie kolejnej dostawy, początkowo nic nie zapowiada, że w jej trakcie pojawi się aż tyle problemów. Owszem, zdajemy sobie sprawę, że podążająca krok w krok za mężem Eun-ju może odkryć, czym on się zajmuje, ale wydaje się, że mimo wszystko raczej nie wydałaby go wymiarowi sprawiedliwości. Tym razem główny bohater trafia do luksusowego spa, w którym można skorzystać też ze zdecydowanie nielegalnych usług. W tym przypadku sprawa nie kończy się jednak na wyrażeniu przez odbiorców towaru niezadowolenia z tego, że otrzymali tylko jedną butelkę, bo właśnie w tym momencie rozpoczyna się tam policyjna obława. 
No cóż, Dong-ha z całych sił próbuje się wymknąć z matni, ale oczywiste jest, że jako amator ma na to małe szanse, chociaż w tej sytuacji wykazuje się sporą pomysłowością. Można natomiast się spodziewać, że na jego korzyść zadziała czysta kartoteka. Tyle że później czeka go trudna rozmowa z żoną Nie ulega zaś wątpliwości, że później oboje mają sporo do przemyślenia  także jeśli chodzi o ich własne dotychczasowe postępowanie.
Trzeba również przyznać, że intrygująca jest reakcja Joo-hyun na informację o zatrzymaniu przez policję Dong-ha. Otóż chce ona, aby Cha Yun-Seok odszukał pewnego oszusta. Oczywiście zachodzimy w głowę, co ten mężczyzna uwodzący wdowy może mieć wspólnego ze śledztwem w sprawie kartelu narkotykowego. Wyjaśnienie tej zagadki okazuje się dość zaskakujące i zarazem oznacza kolejne komplikacje dla rodziny Parków.
Z kolei sytuacja Kwang-chula wygląd początkowo naprawdę dramatycznie  czego zresztą można się było spodziewać, skoro na koniec poprzedniego odcinka został ogłuszony przez wysłannika głównego gangu. Nawet trochę współczujemy temu bezwzględnemu bandycie, gdy skrępowany czeka na decyzję co do swego losu, bo wcześniej dowiedzieliśmy się przecież, że jego nielojalność wobec Yong-Soo w istocie była jedynie wyprzedzeniem działań szefa i Kang-Juna  o których zupełnie przypadkowo się dowiedział. Inną sprawą jest, że można się spodziewać ocalenia tego  jak się okazuje honorowego  gangstera, bo przecież postać ta dużo wnosi do całej fabuły. Oczywiste jest jednak, że musi to spowodować wzrost napięcie wewnątrz kartelu, a w związku z tym wybuch otwartej walki między frakcjami wydaje się jedynie kwestią czasu.




Tytuł: Modelowa rodzina
Tytuł oryginalny: 모범가족 [Mobeomgajok]
Dystrybutor:  Netflix
Data premiery: 12 sierpnia 2022
Reżyseria: Kim Jin-woo
Scenariusz: Lee Jae-gon
Obsada: Jung Woo, Hee-soon Park, Yoon Jin-seo, Ji-Yeon Park
Muzyka: Choi Chul Ho
Rok produkcji: 2022
Kraj produkcji: Korea Południowa
Liczba odcinków: 10
Gatunek: kryminał, thriller
Zobacz w: Kulturowskazie
Ekstrakt: 70%
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  East Side Story:Banderowiec i komunista wśród worów i suk

  Sebastian Chosiński

  Zaza Buadze Czerwony [Ucieczka z obozu]
  

  
  Oparty na faktach Czerwony gruzińskiego reżysera Zazy Buadzego, który od kilkunastu lat pracuje w Ukrainie, to prawdziwie męskie kino. Tytułowy bohater (to jego nazwisko) trafia do syberyjskiego łagru za działalność w OUN i UPA. Komendant obozu stara się złamać go za wszelką cenę, lecz ten stawia opór, czym wprawia w zdziwienie nie tylko enkawudzistów, lecz także worów.
Ekstrakt: 80%
[image: Czerwony [Ucieczka z obozu]]
Ubiegłoroczna ekranizacja kinowa słynnego łagrowego opowiadania Aleksandra Sołżenicyna Jeden dzień Iwana Denisowicza, autorstwa niezwykle doświadczonego rosyjskiego reżysera Gleba Panfiłowa, okazała się dziełem średnio udanym. Zabrakło jej przede wszystkim wewnętrznego napięcia, nie angażowała emocjonalnie; po niemal dwóch godzinach seansu można był odnieść wrażenie, że właśnie oglądnęliśmy film nie mistrza nad mistrze, lecz debiutanta, który dopiero poszukuje własnego języka artystycznego. W tematycznie pokrewnym Czerwonym (funkcjonującym również pod sensacyjnym, lecz symbolicznie nijakim tytułem Ucieczka z obozu) rzecz wygląda zupełnie inaczej. Gruziński twórca Zaza Buadze, od czternastu lat mieszkający w Ukrainie, by opowiedzieć bardzo podobną historię, posłużył się kinem gatunkowym; tym samym przydał swojej fabule sensacji, nie odbierając jej przy tym ani krzty obozowego dramatyzmu.
Urodzony w Kutaisi w 1962 roku Buadze najpierw studiował zawiłości języka perskiego na Uniwersytecie w Tbilisi (1979-1984), a następnie ukończył Wyższe Kursy Scenariopisarstwa i Reżyserii w Moskwie (1987-1990); fachu reżyserskiego uczył się jednak także w Berlinie i w instytucie filmowym na greckiej wyspie Nisiros. Pierwsze filmy kręcił w ojczystej Gruzji, ale jego kariera nabrała rozpędu dopiero po wyjeździe do Kijowa, na co zdecydował się po wybuchu wojny w Osetii Południowej (2008). Czytelnicy Esensji mieli okazję poznać go parę miesięcy temu dzięki doskonałemu dramatowi wojennemu opowiadającemu o wojnie w Donbasie Matka Apostołów (2020). Dzisiaj zachęcam do sięgnięcia po wcześniejsze ukraińskie dzieło Gruzina  Czerwonego, który powstał na podstawie powieści i według scenariusza Andrija Kokotiucha (rocznik 1970). To bardzo płodny pisarz, a jego  oparta na faktach  historia byłego żołnierza Ukraińskiej Powstańczej Armii (UPA) Daniły Czerwonego (to nazwisko bohatera!) doczekała się kilku kontynuacji.
Zdjęcia do Czerwonego kręcono w Krzywym Rogu i okolicach w 2016 roku; premiera filmu  zrealizowanego za 20 milionów hrywien (połowę tej kwoty wyasygnowała Państwowa Agencja Ukrainy ds. Kina)  miała natomiast miejsce 24 sierpnia roku następnego, w Dzień Niepodległości Ukrainy. Hitem kinowym obraz Buadzego jednak się nie okazał; dochód w postaci  według oficjalnych szacunków  nieco ponad 3 milionów hrywien  na pewno chwały twórcom nie przynosi. Co może dziwić, bo to naprawdę niezłe dzieło, łączące w sobie klasyczną opowieść łagrową z melodramatem i  zwłaszcza w sekwencjach finałowych  kinem akcji (pod wieloma względami nawiązującym do wyśmienitego pieriestrojkowego Bezprawia Igora Gostiewa).
[image: ]
Jest 1947 rok. Do sowieckich obozów koncentracyjnych trafiają nowe kategorie więźniów  to ci, którzy albo w czasie agresji nazistowskiej stanęli ręka w rękę z Hitlerem przeciwko Stalinowi, względnie wierni dyktatorowi komuniści, którzy mieli jednak pecha i w czasie walk dostali się do niemieckiej niewoli bądź zostali uznani przez dowództwo Armii Czerwonej za dezerterów. Przykładem tego pierwszego jest Daniło Czerwony, w UPA noszący pseudonim Ostap (wciela się w niego Mykoła Bereza, rzadko pojawiający się na ekranach dyrektor lwowskiego Teatru imienia Łesia Kurbasa), drugiego  lotnik, lejtnant Wiktor Gurow (którego gra Ołeh Szulga). Obaj są Ukraińcami, ale dzieli ich niemal wszystko. Pochodzący z zachodniej części, a więc  jak można się domyślać  tej, która do 1939 roku należała do II Rzeczypospolitej  Daniło jeszcze przed wojną był działaczem Organizacji Ukraińskich Nacjonalistów (OUN); przed agresją niemiecką zdążył dwukrotnie trafić do sowieckiego więzienia i dwukrotnie z niego uciekł; w 1943 związał się z banderowcami  i za to teraz trafił do obozu. Gurow urodził się w Czernihowie, jest zagorzałym komunistą, nawet za kratami gotowym bronić towarzysza Stalina. W czasie wojny został zestrzelony przez Niemców i znalazł się w ich niewoli; po powrocie do kraju uznano go za dezertera i wysłano do znajdującego się w tajdze łagru. Daniło posługuje się językiem ukraińskim; Wiktor mówi tylko po rosyjsku.
[image: ]
Obozem, do którego trafiają, rządzi twardą ręką major NKWD Wasilij Abramow (znany z Olgi Ołeksandr Mawric). Dotąd jego praca nie nastręczała specjalnych kłopotów: dogadał się ze starymi worami, którym de facto oddał kontrolę nad obozem. Stary złodziej o ksywce Kola Tajga (w tej roli Ihor Kołtowśkij) ma układ z Abramowem; trzyma w ryzach zarówno swoich, jak i starych więźniów politycznych, za co nie jest zmuszany do ciężkiej pracy w pobliskiej kopalni. Ale teraz pojawiają się zupełnie nowi osadzeni: byli żołnierze i suki (ekswięźniowe, którzy od czerwca 1941 roku trafiali na front, a po zakończeniu wojny, nie potrafiąc uczciwie żyć, popełniali kolejne przestępstwa, za które skazywano ich na pobyt w łagrze). Oni nie chcą podporządkowywać się worom. Major postanawia więc zastosować starą rzymską zasadę: divide et impera. Szczuje kryminalistów na politycznych, starając się przy okazji doprowadzić do wyeliminowania tych, których  jak Czerwonego  uznaje za szczególne zagrożenie dla obozowego porządku. Taka polityka jednak ma to do siebie, że nieumiejętnie stosowana może doprowadzić do eskalacji konfliktu. Efektem tego staje się sucza wojna, przeistaczająca się w otwarty bunt przeciwko władzom obozu.
[image: ]
Kokotiucha i Buadze zadbali o zróżnicowanie bohaterów. Co widoczne jest nie tylko w przeciwstawieniu sobie Czerwonego i Gurowa. Mamy także barwne postaci wora podstępnego, dla własnych celów gotowego zeszmacić się współpracą z NKWD (vide Kola Tajga), i honorowego, który woli zginąć niż zdradzić złodziejskie ideały (Wania Francuz). Mamy lekarkę Tamiłę (Lubow Tyszczenko), która godzi się być kochanką Abramowa, chociaż go nienawidzi. Jej intencje z biegiem czasu stają się jednak coraz bardziej zrozumiałe. A i sam major, choć demoniczny, nie jest bohaterem jednoznacznym  to człowiek moralnie i psychicznie wykolejony, dla którego sadyzm i okrucieństwo stały się sposobem na przeżycie, drogą do lepszego świata w przyszłości. Kocha Tamiłę i pragnie związać się z nią, chociaż zapewne doskonale zdaje sobie sprawę z tego, co trzyma ją w obozie. Gdy konflikt narasta, puszczają hamulce i żniwo zaczyna zbierać śmierć.
[image: ]
Polscy widzowie mogą mieć poważny problem z postacią Czerwonego. Bo jak utożsamiać się z bohaterem, który był wrogiem wolnej Polski, który angażował się w działalność przeciwko niej przed 1939 rokiem, a po 1941 sprzymierzył się  przynajmniej taktycznie  z nazistami (bo przecież wiadomo, jak skomplikowane były losy samego Stepana Bandery)? Możemy się tylko domyślać, że zaangażowanie Daniły w OUN i UPA miało podłoże czysto patriotyczne, kierowane niechęcią wobec sanacji (to jedynie domysł, albowiem wprost twórcy filmu tego wątku nie rozwijają) i nienawiścią do Sowietów. Z ekranu nie pada bowiem ani jedna deklaracja antypolska, za to antykomunistycznych  całkiem sporo. Czy to jednak wystarczy, aby Polacy spojrzeli na Czerwonego przychylniejszym wzrokiem? Abstrahując od tego wszystkiego, obraz Gruzina na pewno należy pochwalić za ścieżkę dźwiękową (twórcą muzyki jest Włoch Franco Eco), w której nie brakuje ani mocnych akcentów symfonicznych, ani współczesnej elektroniki, a pojawia się nawet podniosła muzyka quasisakralna. Dobrze swoje zadanie wykonali również dwaj operatorzy: Ołeksandr Zemliany (Iłowajśk 2014. Batalion «Donbas», Matka Apostołów) i Aleksandr Kryształowicz (Ogniem chrzczony, Iwan Siła). Nie wiem wprawdzie, który z nich odpowiada za finałowe sekwencje, ale zrobił to nadzwyczaj fachowo!




Tytuł: Czerwony [Ucieczka z obozu]
Tytuł oryginalny: Червоний
Reżyseria: Zaza Buadze
Zdjęcia: Aleksandr Ziemlianoj, Aleksandr Kryształowicz
Scenariusz: Andrij Kokotiucha
Obsada: Mykoła Bereza, Ołeh Szulga, Ołeksandr Mawric, Lubow Tyszczenko, Ihor Kołtowśkij, Ołeh Stefan, Wołodymyr Szłudejko, Jakiw Tkaczenko, Serhij Kaliuka, Walerij Szewc, Borys Orłow, Wiktor Żdanow, Faust Mindlin
Muzyka: Franco Eco
Rok produkcji: 2017
Kraj produkcji: Litwa, Ukraina
Czas trwania: 108 min
Gatunek: dramat, historyczny, sensacja
Zobacz w: Kulturowskazie
Ekstrakt: 80%
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  Ród smoka:Odc. 1. W poszukiwaniu idealnego następcy

  Marcin Mroziuk

  Ryan Condal, George R. R. Martin Ród smoka. Sezon 1
  

  
  Chociaż akcja Rodu smoka rozgrywa się około dwieście lat przed wydarzeniami przedstawionymi w Grze o tron, to istotne jest przede wszystkim to, że widzowie odnajdą w nowym serialu HBO nie tylko dobrze już sobie znane miejsca, ale także podobny klimat i równie wciągającą historię walki o władzę w Westeros.
Ekstrakt: 90%
[image: Ród smoka. Sezon 1]
Już na samym początku pierwszego odcinka jesteśmy świadkami decyzji, która odciśnie piętno na późniejszych losach rodu Targaryenów oraz królestwa, którym oni władają. Otóż król Jaehaerys I po śmierci swych synów zwołuje wielką radę, by wybrała jego dziedzica. Lordowie uznają, że na Żelaznym Tronie powinien zasiąść królewski wnuk Viserys a nie jego kuzynka Rhaenys. Nie ulega wątpliwości, że o takim wyniku przesądziła płeć pretendentów  co z jednej strony stanie się przyczyną tworzenie się odnoszących się do siebie z nieufnością frakcji wewnątrz monarszego rodu, a z drugiej będzie miało istotny wpływ na odbiór kolejnych decyzji sukcesyjnych.
W świetle tych wydarzeń w pełni zrozumiałe jest dla nas, że Viserys I pragnie mieć syna, który przejmie po nim władzę. Można odnieść wrażenie, że jest wręcz zaślepiony wizją posiadania męskiego potomka, bo kiedy jego żona Aemma Arryn jest jeszcze w ciąży, organizuje wielki rycerski turniej. Warto wspomnieć, że już w jego trakcie wyróżnia się ser Criston Cole, który  jak łatwo się domyślić  odegra istotną rolę w późniejszych wydarzeniach. Niestety sam poród nie przebiega dobrze, a podjęta przez króla w sumie dość okrutna decyzja nie przynosi zamierzonych efektów.
Z kolei obserwując posiedzenia małej rady, możemy się przekonać, że Viserys I z jednej strony nie jest władcą pewnym swojej nieomylności, z drugiej zaś jest niestety podatny na manipulacje. Oczywiste jest też, że królewscy doradcy mają rozbieżne interesy, a kluczową kwestią pozostaje kwestia wyznaczenia spadkobiercy monarchy. Jego jedynym pozostałym przy życiu dzieckiem jest Rhaenyra, a gdyby na tronie miał koniecznie zasiąść mężczyzna, to w grę wchodzi tylko brat króla Daemon. Szkopuł w tym, że ten ostatni wydaje się zbyt porywczy, by być dobrym władcą, o czym świadczy choćby jego zachowanie jako dowódcy Miejskiej Straży Królewskiej Przystani. Nie mamy wątpliwości, że na osłabieniu jego pozycji zależy najbardziej namiestnikowi króla, ale na razie nie jest jeszcze jasne, jakie dalekosiężne plany ma Otto Hightower.
Wszystko to sprawia, że już w pierwszym odcinku można dostrzec punkty zapalne przyszłych konfliktów, a także całkiem wyraźnie zarysowują się linie podziałów między zwalczającymi się frakcjami w bliższym i dalszym otoczeniu króla. Warto dodać, że poziom realizacji jest świetny, a odtwórcy głównych ról naprawdę dobrze dobrani. Na szczególną uwagę zasługuje Paddy Considine, który swoją grą umiejętnie uwypukla zarówno zalety, jak i wady Viserysa I, a za sprawą Matta Smitha najbardziej intrygującą postacią jest bez wątpienia Daemon Targaryen. Z kolei od pierwszych scen sympatię budzą Milly Alcock jako młoda Rhaenyra oraz Emily Carey jako młoda Alicent Hightower. Nie da się więc ukryć, że początek Rodu smoka wypada znacznie lepiej niż konkurencyjne Pierścienie władzy.




Tytuł: Ród smoka. Sezon 1
Tytuł oryginalny: House of the Dragon. Season 1
Dystrybutor:  HBO MAX
Data premiery: 22 sierpnia 2022
Twórca: Ryan Condal, George R. R. Martin
Reżyseria: Miguel Sapochnik, Greg Yaitanes, Clare Kilner, Geeta Vasant Patel, Alan Taylor
Scenariusz: Ryan Condal, Gabe Fonseca, Ira Parker, Charmaine DeGraté, Sara Hess, Kevin Lau, Ellen Shim
Obsada: Paddy Considine, Matt Smith, Olivia Cooke, Emma DArcy, Rhys Ifans, Steve Toussaint, Eve Best, Sonoya Mizuno, Fabien Frankel, Graham McTavish, Matthew Needham, Jefferson Hall
Muzyka: Ramin Djawadi
Rok produkcji: 2022
Kraj produkcji: USA
Serial: Ród smoka, Sezon 1
Liczba odcinków: 10
Czas trwania odcinka: 53−67 min
Gatunek: fantasy
Zobacz w: Kulturowskazie
Ekstrakt: 90%
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  Klasyka kina radzieckiego:W wilczej skórze

  Sebastian Chosiński

  Tołomusz Okiejew Szary okrutnik
  

  
  Kiedy (współ)autorami scenariusza są twórcy formatu Andrieja Konczałowskiego i Andrieja Tarkowskiego, a reżyserem Kirgiz Tołomusz Okiejew  nie ma możliwości, by powstał film zły. Zwłaszcza że Szary okrutnik jest ekranizacją opowiadania Muchtara Auezowa, przez wielu krytyków uznawanego za jednego z najwybitniejszych kazachskich pisarzy XX wieku.
Ekstrakt: 80%
[image: Szary okrutnik]
Koniec atamana (1970) kazachskiego reżysera Szakena Ajmanowa był pierwszym wspólnym dziełem trzech scenarzystów: Andrieja (Michałkowa-)Konczałowskiego, Eduarda Tropinina i  z jakiegoś powodu w napisach niewymienionego  Andrieja Tarkowskiego (być może wynikało to z tego, że twórca Andrieja Rublowa nie chciał przysparzać reżyserowi dodatkowych problemów z cenzurą). Trzy lata później na ekrany kin w Związku Radzieckim wszedł kolejny film oparty na wymyślonej przez nich fabule  to będący mieszanką historycznego dramatu przygodowego z easternem Szary okrutnik, podobnie jak poprzednik również zrealizowany przez mającą siedzibę w Ałma-Acie wytwórnię Kazachfilm. Tym razem autorzy sięgnęli po opowiadanie nieżyjącego już klasyka prozy kazachskiej Muchtara Auezowa (1897-1961), który dopiero po śmierci stał się pisarzem atrakcyjnym dla kinematografistów (vide udany eastern Kirgiza Bołotbeka Szamszyjewa Wystrzał na przełęczy Karasz z 1968 roku).
Reżyserii Szarego okrutnika, który fabularnie pod wieloma względami przypomina Białego Kła (1906) Jacka Londona, podjął się inny kirgiski twórca  Tołomusz Okiejew (1935-2001), spod ręki którego wyszły między innymi bardzo udane adaptacje prozy Czingiza Ajtmatowa: Czerwone jabłko (1975) i Łaciaty pies biegnący brzegiem morza (1990). Gdy do wartościowego materiału literackiego dorzucimy zdolnych scenarzystów i reżysera oraz bardzo dobrze znającego swój fach kirgiskiego operatora Kadyrżana Kydyralijewa (Dżamila), nie powinniśmy być zaskoczeni faktem, że Szary okrutnik odniósł spory sukces. Nawet jeśli nie frekwencyjny (w radzieckich kinach po premierze, która miała miejsce w kwietniu 1974 roku, oglądnęło go zaledwie około 6,6 milionów widzów), to na pewno artystyczny.
Po pierwsze: podczas odbywającego się w azerskim Baku VII Wszechzwiązkowego Festiwalu Filmowego grający u Okiejewa główną rolę męską Kirgiz Sujmenkuł Czokmorow (Szkarłatne maki Issyk-Kulu, Siódma kula) został uznany za najlepszego aktora. Po drugie: na Międzynarodowym Festiwalu Filmowym w szwajcarskim Locarno Szaremu okrutnikowi przyznano dyplom honorowy. Po trzecie: radzieckie Goskino, czyli Państwowy Komitet Kinematografii, zgłosił ekranizację Auezowa jako swego kandydata do Oscara. Niestety, obraz Tołomusza Okiejewa nie przeszedł ostatecznej selekcji i tym samym nie trafił do ścisłego finału. Co się jednak odwlekło, to nie uciekło: w kolejnych latach udało się to bowiem takim filmom, jak Dersu Uzała Akiry Kurosawy (w którym zresztą zagrał Czokmorow), Biały Bim Czarne Ucho Stanisława Rostockiego oraz Moskwa nie wierzy łzom Władimira Mieńszowa. Pierwszy i ostatni z wymienionych zdobyły cenne statuetki.
[image: ]
Zgodnie z napisami początkowymi, akcja rozgrywa się w przededniu Wielkiej Rewolucji Październikowej. Trudno jednak sam film uznać za rewolucyjny  ten dopisek służył zapewne temu, by wyjaśnić zawiłości losu jednego z bohaterów drugoplanowych: poszukiwanego przez władze uciekiniera z syberyjskiego więzienia Chassena (wcielił się w niego Kargynbaj Satajew, dla którego był to jedyny występ przed kamerą). O komunistach, Leninie czy choćby władzy carskiej  nie ma mowy. Choć jest za to mocno zarysowany konflikt społeczny: z jednej strony mamy miejscowych bogaczy, elitę intelektualną i gospodarczą, którą reprezentuje syn baja (w tej roli wystąpił Nurżuman Ichtymbajew  patrz: Pieśń o Manszuk i Prezent dla Stalina), z drugiej  biednych, ledwo wiążących koniec z końcem mieszkańców górskiego aułu, którzy często, jak Achanguł (Sujmenkuł Czokmorow), by przeżyć, zmuszeni są kraść.
[image: ]
Ale co robić, gdy ma się na utrzymaniu starą matkę (znana między innymi z licznych ekranizacji Czingiza Ajtmatowa  Echo miłości, Spotkanie z synem, Wejście na Fudżi  Aliman Dżangorozowa) i siostrzeńca-sierotę, Kurmasza (młodziutki Kambar Walijew). Achanguł czuje się odpowiedzialny za oboje; chłopca pragnie wychować na prawdziwego dżygita, a że sam jest człowiekiem szorstkim  nie zawsze potrafi znaleźć wspólny język z wrażliwym dzieckiem. Prowadzi to do ostrego sporu między nimi, którego zarzewiem staje się wilcze szczenię. Gdy mężczyzna odbiera karmiącej wilczycy maluchy, by je pozabijać, Kurmasz ratuje jedno z nich i zabiera ze sobą do osady. Wierzy w to, że obdarzając zwierzę troską i czułością, uczyni z niego wiernego przyjaciela. Nie bierze jednak pod uwagę jego instynktu.
[image: ]
Szarego okrutnika (polskie tłumaczenie tytułu, jakie zaproponowano widzom w połowie lat 70. ubiegłego wieku, do najszczęśliwszych na pewno nie należy) można rozpatrywać na dwóch płaszczyznach: czysto realistycznej (jako opowieść o nieodwzajemnionym uczuciu człowieka do dzikiego zwierzęcia) oraz symbolicznej. W tym drugim kontekście wilk może być odzwierciedleniem okrutnej rzeczywistości  czasów ucisku społecznego i politycznego, od którego uwolnić może jedynie nadejście nowego. Nowego, które w stepie jest jeszcze nieznane. Bo i skąd może być? Dociera co najwyżej za sprawą takich ludzi, jak Chassen. Ale gdyby nawet chciał on wyjaśnić swoim krajanom, o co w tym wszystkim chodzi  czy zrozumieliby? I czy daliby się przekonać? Wracając zaś do początku filmu i pojawiającego się w napisach w przededniu  z perspektywy czasu można to równie dobrze potraktować jako przestrogę, zapowiedź nadchodzącej apokalipsy. Wszak po rewolucji  zamiast wyzwolenia  przyszło zniewolenie, tak brutalnie i naturalistycznie pokazane w Płaczu Wielkiego Stepu (2021) Mariny Kunarowej, która  co oczywiście jest przypadkiem  przyszła na świat w roku premiery Szarego okrutnika.




Tytuł: Szary okrutnik
Tytuł oryginalny: Көксерек [Лютый]
Reżyseria: Tołomusz Okiejew
Zdjęcia: Kadyrżan Kydyralijew
Scenariusz: Andriej Michałkow-Konczałowski, Eduard Tropinin, Andriej Tarkowski
Obsada: Kambar Walijew, Sujmenkuł Czokmorow, Aliman Dżangorozowa, Kargynbaj Satajew, Nurżuman Ichtymbajew, Muchamedkali Tawanow
Muzyka: Dungenbaj Botbajew
Rok produkcji: 1973
Kraj produkcji: ZSRR
Czas trwania: 93 min
Gatunek: dramat, historyczny, western
Zobacz w: Kulturowskazie
Ekstrakt: 80%
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  Ród smoka:Odc. 2. Królewskie uczucia i powinności

  Marcin Mroziuk

  Ryan Condal, George R. R. Martin Ród smoka. Sezon 1
  

  
  Chociaż Viserys I uznał Rhaenyrę za swoją następczynię na Żelaznym Tronie, to szybko się okazuje, że w istocie tylko w niewielkim stopniu wzmocniło to pozycję księżniczki. Co gorsza, w królestwie wciąż pojawiają się nowe punkty zapalne.
Ekstrakt: 80%
[image: Ród smoka. Sezon 1]
Cóż z tego choćby, że Rhaenyra ma wstęp na posiedzenia małej rady, jeżeli jej pomysły są przez doradców traktowane co najwyżej z pobłażaniem. Dobitnie świadczy o tym sytuacja, kiedy księżniczka mówi, że należy stanowczo rozprawić się z siłami Craghasa Drahara, zwanego Karmicielem Krabów, które zajęły Stopnie. Nie dość że ta propozycja zostaje odrzucona, to na dodatek  jakby chciano wskazać, gdzie jest jej miejsce  córce Viserysa zostaje zlecony wybór nowego rycerza Gwardii Królewskiej. Nie jesteśmy nawet specjalnie zaskoczeni, że przynajmniej w tym przypadku stawia ona na swoim i funkcję tę otrzymuje znany nam już ser Criston Cole, który jako jedyny z kandydatów ma doświadczenie w prawdziwej walce.
Jak można się było spodziewać, Daemon Targaryen nie reaguje dobrze na decyzję o pominięciu go w kolejce do sukcesji po bracie. I tak najpierw dzięki wsparciu członków Straży Miejskiej zajmuje Smoczą Skałę, a następnie nie dość że kradnie smocze jajo, które miało należeć do zmarłego syna Viserysa, to jeszcze ogłasza, że zamierza poślubić swoją kochankę Mysarię. Król oczywiście nie przyjmuje zaproszenia na ten ślub, natomiast zgadza się, aby na Smoczą Skałę udał się Otto Hightower i odzyskał zarówno jajo, jak i kontrolę nad zamkiem.
Wkrótce przekonamy się, że chociaż namiestnik jest niezwykle skuteczny w dworskich intrygach, to znacznie gorzej radzi sobie w starciu z kimś, komu nie jest obca otwarta walka. Większym zaskoczeniem może być natomiast to, że ktoś inny odważy się stawić czoła Daemonowi  nie przejmując się przy tym nawet wolą króla! Nie ulega też wątpliwości, że scena rozgrywająca się na moście prowadzącym do zamku na Smoczej Skale jest niezwykle emocjonująca i widowiskowa, co związane jest między innymi z pojawieniem się tam budzących respekt smoków.
Z kolei trudno nie współczuć Viserysowi, że jego doradcy nie dają mu czasu na spokojne przeżycie żałoby po stracie żony i syna. Niemal tuż po pogrzebie pojawiają się bowiem głosy o konieczności jego kolejnego małżeństwa. Nie mamy zaś żadnych wątpliwości odnośnie zamysłów namiestnika, który nakazuje swej córce, by dotrzymywała towarzystwa królowi i pocieszała go w tym trudnym dla niego okresie. No cóż, w tym momencie w sumie współczujemy Alicent Hightower, która ma uwodzić ojca swojej przyjaciółki.
Co istotne, w międzyczasie pojawia się konkretna oferta matrymonialna. Otóż lord Corlys Velaryon z Driftmarku i jego żona, księżniczka Rhaenys (zwana Niedoszłą Królową) proponują, aby król poślubił ich dwunastoletnią córkę, Laenę. Takie małżeństwo bez wątpienia przyniosłoby obu stronom korzyści polityczne, lecz oznaczałoby  ze względu na wiek potencjalnej oblubienicy  odsunięcie w czasie możliwości spłodzenia przez Viserysa legalnego męskiego potomka. Król staje więc przed trudnym wyborem, musząc położyć na szali osobiste szczęście i dobro państwa Trzeba również przyznać, że mocnym punktem tego odcinka jest też jego zakończenie, bo jesteśmy tam świadkami powstania nowego, w sumie dość niespodziewanego sojuszu, który może zachwiać dotychczasowym układem sił w całym Westeros.




Tytuł: Ród smoka. Sezon 1
Tytuł oryginalny: House of the Dragon. Season 1
Dystrybutor:  HBO MAX
Data premiery: 22 sierpnia 2022
Twórca: Ryan Condal, George R. R. Martin
Reżyseria: Miguel Sapochnik, Greg Yaitanes, Clare Kilner, Geeta Vasant Patel, Alan Taylor
Scenariusz: Ryan Condal, Gabe Fonseca, Ira Parker, Charmaine DeGraté, Sara Hess, Kevin Lau, Ellen Shim
Obsada: Paddy Considine, Matt Smith, Olivia Cooke, Emma DArcy, Rhys Ifans, Steve Toussaint, Eve Best, Sonoya Mizuno, Fabien Frankel, Graham McTavish, Matthew Needham, Jefferson Hall
Muzyka: Ramin Djawadi
Rok produkcji: 2022
Kraj produkcji: USA
Serial: Ród smoka, Sezon 1
Liczba odcinków: 10
Czas trwania odcinka: 53−67 min
Gatunek: fantasy
Zobacz w: Kulturowskazie
Ekstrakt: 80%
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  Modelowa rodzina:Odc. 7. Rozliczenia z przeszłością

  Marcin Mroziuk

  Modelowa rodzina
  

  
  Wewnątrz kartelu na razie utrzymywany jest status quo, ale możemy obserwować przygotowania do ostatecznej rozgrywki między Kwang-chulem i Yong-Soo. W tym momencie zdecydowanie więcej dzieje się zaś u Parków.
Ekstrakt: 70%
[image: Modelowa rodzina]
Kiedy Park Deuk-Soo pojawił się w domu syna, nie mogliśmy się spodziewać, jak wielkie wywoła to zamieszanie. Owszem, całkiem zrozumiałe jest dla nas, że Yeon-Woo i Hyun-Woo pod nieobecność rodziców z nieufnością odnoszą się do dziadka, którego uważali za zmarłego. Co ciekawe, wkrótce się przekonujemy, że również Eun-Ju nie wiedziała, że jej teść żyje!
A to dopiero przedsmak tego, co na nas czeka, bo Dong-ha na widok ojca traci panowanie nad sobą i między mężczyznami dochodzi do groźnie wyglądającej przepychanki. Na szczęście nie wyrządzają sobie poważniejszej szkody, ale przynajmniej częściowo jest to zasługa Yeon-Woo. Pojawienie się wezwanej przez nią policji działa na walczących jak kubeł zimnej wody i oczywiście żadna oficjalna skarga nie zostaje wniesiona. 
Co istotne, w efekcie Deuk-Soo osiąga jednak swój cel i udaje mu się na jakiś czas zostać w domu syna. Oczywiście zdajemy sobie sprawę, że wcale nie chodzi mu o poznanie wnuków (chociaż taki powód sam podaje) ani nawet o wyciągnięcie od Dong-ha pieniędzy (co czyni wielokrotnie w przeszłości), lecz ma do wykonania misję zleconą przez Joo-hyun. No cóż, jego doświadczenia oszusta okazuje się też bardzo przydatne przy próbie poznania sekretów własnych krewnych. Zastanawiamy się jednak, co uczyni z tą wiedza, bo wprawdzie dotychczas specjalnie mu nie zależało na rodzinie, ale z policją też przecież nigdy nie było mu po drodze. Wszystko to powoduje, że Deuk-Soo wyrasta na jedną z ciekawszych postaci w tym serialu, do czego w znacznym stopniu przyczynia się też znakomicie grający tę rolę Oh Gwang-Rok. 
Jednocześnie zdajemy sobie sprawę, że rodzina Parków jest bacznie obserwowana zarówno przez gangsterów, jak i policję. Kwang-chul wprawdzie nie jest zachwycony pojawieniem się patrolu w domu głównego bohatera, ale przyjmuje do wiadomości jego wyjaśnienia. Z kolei Joo-hyun uznaje, że Dong-ha może stanowić klucz do rozwiązania zagadki nieudanej dostawy, ale na razie nie ma żadnych twardych dowodów. Tymczasem jej przełożeni nie są zachwyceni postępami w śledztwie, co zmusza funkcjonariuszkę do wyjawienia im prawdy o wtyczce w policyjnych szeregach. Trudno w tym momencie nie zastanawiać się, czy przypadkiem informacja ta nie dotrze do samego zdrajcy
Nie ulega natomiast wątpliwości, że o losach Kwang-chula i Yong-Soo przesądzą pieniądze, które mają być przekazane głównemu kartelowi. Jasne jest też, że przetrwać może tylko jeden z nich, dlatego trudno nie podziwiać kiedy pierwszy składa drugiemu wizytę, by przekazać mu ostrzeżenie zgodnie z obietnicą, którą sobie złożyli przed laty. To kolejna sytuacja, która pokazuje, że mimo wszystko kieruje się on swoistym poczuciem honoru, chociaż oczywiście nie czyni to go dobrym człowiekiem, bo przecież widzimy choćby, że nie ma ani krzty litości dla Kang-Juna. Swoją drogą to właśnie ten ostatni nie ma teraz dobrej passy, a nadmierna ambicja może wpakować go w jeszcze większe kłopoty. W napięciu czekamy więc, by poznać wynik starcia tych wrogich frakcji.




Tytuł: Modelowa rodzina
Tytuł oryginalny: 모범가족 [Mobeomgajok]
Dystrybutor:  Netflix
Data premiery: 12 sierpnia 2022
Reżyseria: Kim Jin-woo
Scenariusz: Lee Jae-gon
Obsada: Jung Woo, Hee-soon Park, Yoon Jin-seo, Ji-Yeon Park
Muzyka: Choi Chul Ho
Rok produkcji: 2022
Kraj produkcji: Korea Południowa
Liczba odcinków: 10
Gatunek: kryminał, thriller
Zobacz w: Kulturowskazie
Ekstrakt: 70%
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  Orient Express:Tanie lokum z haczykiem

  Jarosław Loretz

  Eun-Kyoung Kim Show Me the Ghost
  

  
  Koreański Show Me the Ghost to jedna z bardziej sympatycznych azjatyckich komedii grozy ostatnich lat. Zwłaszcza że udaje jej się nie przekraczać cienkiej linii żenady i chrzęszczących sucharów.
Ekstrakt: 70%
[image: Show Me the Ghost]
Ostatnimi czasy  dzięki kilku serwisom streamingowym  dociera do nas trochę azjatyckich produkcji, jednak często są to filmy średnie, by nie powiedzieć wręcz: słabe. Przynajmniej jeśli chodzi o obrazy mniej lub bardziej związane z fantastyką. W efekcie ciekawsze rzeczy trzeba łowić samodzielnie w sieci, co jest o tyle utrudnione, że liczba produkowanych filmów rośnie wręcz lawinowo, podczas gdy informacja o ich istnieniu i zawartości poślizgnęła się gdzieś po drodze i marne są nadzieje, że kiedykolwiek się podniesie.
Jedną z takich wartych upolowania pozycji jest Show Me the Ghost (na nasze: Pokaż mi ducha), koreański film z 2021 roku, będący czymś w rodzaju leciutkiego horroru zmieszanego z fantasy (boć zadaniem upiora nie do końca jest tutaj straszenie), opakowanego w formę komedii. Fabuła, jaką proponuje, jest  mówiąc delikatnie  nieskomplikowana i sprowadza się do kłopotów dwójki przyjaciół z dzieciństwa.
Ona (urocza Seung-Yeon Han), mówiąca płynnie po angielsku i chińsku posiadaczka sześciu licencjatów, znowu odpadła podczas rozmowy kwalifikacyjnej, a do tego utopiła resztki oszczędności na giełdzie, tracąc tym samym kaucję na wynajem mieszkania, więc zwala się na głowę jemu. On, nieco gamoniowaty ekspedient w lokalnym sklepiku, co prawda pożyczył od niej znaczną kwotę (w przeliczeniu na złotówki około 50 tysięcy), ale zablokował ją jako kaucję w wynajętym właśnie domku i nie ma szansy jej wycofania w najbliższym czasie. Ma za to podejrzanie niski czynsz i komplet wyposażenia. I tak sobie siedzą, przekonując się wkrótce, że cena wynajmu nie bez przyczyny była taka niska. W końcu kto by chciał mieszkać w miejscu, gdzie powiesiła się poprzednia lokatorka. Co więcej, stopniowo staje się jasne, że ciało zmarłej służby miejskie może i zabrały, ale duch się gdzieś zaplątał i wciąż bytuje w domu.
Nadnaturalny byt co prawda wcale się nie narzuca, ale gdy bohaterowie próbują wynająć mieszkanie komuś innemu, żeby pozbyć się problemu z głowy, bardzo skutecznie przekonuje niedoszłych najemców, żeby brali nogi za pas. W skarpetkach. Bo zakładanie butów trwa za długo. Nic też nie daje ściągnięcie egzorcysty, ten bowiem nie dość, że pierwszy raz w życiu natknął się na prawdziwego ducha i również wyskoczył z krzykiem na ulicę, to jeszcze nie ma jak zwrócić bohaterom opłaty za niezrealizowane zlecenie, bo tkwi po uszy w długach i kwotę zjadł bank. A że nocuje kątem w saunie Tak jest, zostaje trzecim lokatorem.
Wówczas dopiero zaczyna się rozwiązywanie najprawdziwszej zagadki kryminalnej
Film jest zrealizowany bardzo porządnie pod praktycznie każdym względem, do tego ma odpowiednio zwariowane pomysły i świeży, naturalnie podany humor, a przy tym nie szafuje efektami specjalnymi, co  tak na marginesie  może najzupełniej błędnie dyskwalifikować obraz wśród niedzielnych fanów grozy, uważających, że bez wyskakującej zza winkla szpetnej mordy nie ma mowy o horrorze. Inna sprawa, że straszyć tu nie za bardzo ma co, więc rzeczywiście fan nieuznający komedii grozy w żadnej mierze i w żadnej sytuacji, może poczuć się oszukany. Bo  jak nadmieniłem na początku  duch tu i owszem jest, ale służy bardziej zaanonsowaniu istnienia mrocznej tajemnicy niż posłaniu widza na OIOM.
Co więc powoduje, że film jest wart uwagi? Ano klimat i humor, którymi reżyser bardzo zręcznie żongluje, wspomagane przez wyjątkowo kompetentną obsadę. Każdy z bohaterów jest bowiem doskonale zagrany, z manierą obejmującą lekkie przerysowanie, ale także i ogromną dawkę ciepła, wyrozumiałości i swego rodzaju zwyczajności. A że główna dwójka ma też plastyczne twarze z szerokim zakresem mimiki, wyszła z tego perełka.
Oczywiście nie ma co ukrywać  Show Me the Ghost nie dysponuje zbyt skomplikowanym scenariuszem, intryga przypomina budową słomkę do siorbania coli, a finałowe rozstrzygnięcie jest ociupinkę płaskie, ale akurat tę produkcję ogląda się bardziej dla obcowania z wysokiej jakości sztuką filmową niż w celu postawienia sobie włosów na sztorc czy obgryzienia palców w oczekiwaniu na finał.




Tytuł: Show Me the Ghost
Reżyseria: Eun-Kyoung Kim
Scenariusz: Eun-Kyoung Kim
Obsada: Kim Hyun-Mok, Seung-Bum Hong, Seung-Yeon Han
Rok produkcji: 2021
Kraj produkcji: Korea Południowa
Czas trwania: 1h 22m
Gatunek: groza / horror, komedia
Zobacz w: Kulturowskazie
Ekstrakt: 70%
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  Władca pierścieni: Pierścienie władzy:Odc.3. Skrywane tożsamości

  Marcin Mroziuk

  Patrick McKay, John D. Payne Władca Pierścieni: Pierścienie Władzy
  

  
  W porównaniu z poprzednimi odcinkami obserwowane przez nas poczynania Galadrieli mają zdecydowanie więcej sensu, a w dodatku to właśnie ten wątek pozwala nam na podziwianie zachwycających panoramicznych ujęć stolicy Númenoru. Niestety poza tym akcja toczy się w raczej powolnym tempie.
Ekstrakt: 70%
[image: Władca Pierścieni: Pierścienie Władzy]
Nie mamy wątpliwości, że Galadriela i Halbrand mogą mówić o dużym szczęściu, kiedy na pełnym morzu natyka się na nich okręt dowodzony przez Elendila. Chociaż kapitan zabiera rozbitków do Númenoru, to nie czeka ich tam bynajmniej radosne powitanie. Dowiadujemy się, że to wyspiarskie królestwo ludzi od wielu lat nie utrzymuje żadnych stosunków z elfami. Co gorsza, królowa regentka Míriel nie chce się zgodzić na użyczenie przybyszom statku, na którym mogliby wrócić do Śródziemia. 
Początkowo motywy władczyni są niezrozumiałe zarówno dla elfki, jak i widzów, ale w miarę rozwoju wydarzeń będziemy mogli się przekonać, że sytuacja w Númenorze jest dość skomplikowana. Naszą uwagę przyciągają również fakty odkryte przez Galadrielę  zarówno te dotyczące znaku Saurona (który okaże się cenną wskazówką co do planów sługi Morgotha), jak i związane z przeszłością Halbranda (która z kolei może wpłynąć na przyszłość Krajów Południowych). Inną sprawą jest, można się w tym momencie obawiać, czy ta ostatnia postać nie okaże się powieleniem charakterystycznych dla fantasy schematów. Z pewnością warto zaś zwrócić uwagę przynajmniej na kilkoro Númenorejczyków, a w szczególności na pomagającego Galadrieli Elendila oraz jego dorosłe dzieci  utalentowaną Eärien oraz szukającego własnej życiowej drogi Isildura.
W tym odcinku możemy również obserwować ciężkie przeżycia Arondira, który znajduje się w niewoli u orków. Wraz z innymi elfami jest zmuszany do budowania podziemnych tuneli, dzięki którym okrutni napastnicy mogą niespodziewanie zbliżać się do kolejnych ludzkich osad. Oczywiście kibicujemy ucieczce przygotowywanej przez więźniów, ale przekonamy się, że ich nadzorcy są wręcz zaskakująco skuteczni. Jednocześnie  podobnie jak elfy  zachodzimy w głowę, kim jest tajemniczy Adar, bo jasne jest, że przywódca orków znacznie góruje intelektem nad swymi podwładnymi. Na wyjaśnienie tej tajemnicy będziemy jednak musieli jeszcze trochę poczekać
Z kolei u harfootów jesteśmy świadkami przygotowań do sezonowej wędrówki, o której z obawą myślą Brandyfootowie, gdyż ojciec Nori jest ranny. Tymczasem dowiadujemy się, że ci, którzy pozostają za karawaną, w praktyce nie są w stanie samotnie przetrwać. Sytuacja całej rodziny wygląda zaś jeszcze gorzej, kiedy wychodzi na jaw obecność tajemniczego mężczyzny, za którą winę ponosi przecież oczywiście Nori. Na szczęście w tym przypadku przywódca społeczności Sadok Burrows nie jest aż tak pryncypialny jak zwykle, a koniec końców dobre serce marzącej o przygodach dziewczyny zostaje wręcz wynagrodzone. Nie da się jednak ukryć, że chociaż perypetie niziołków wnoszą do serialu trochę humoru, to na razie wątek ten słabo łączy się z pozostałymi.




Tytuł: Władca Pierścieni: Pierścienie Władzy
Tytuł oryginalny: The Lord of the Rings: The Rings of Power
Dystrybutor:  Amazon Prime
Data premiery: 2 września 2022
Twórca: Patrick McKay, John D. Payne
Reżyseria: J.A. Bayona, Wayne Che Yip, Charlotte Brändström
Scenariusz: Patrick McKay, John D. Payne, Gennifer Hutchison, Jason Cahill, Justin Doble, Stephany Folsom
Obsada: Morfydd Clark, Ismael Cruz Cordova, Robert Aramayo, Markella Kavenagh, Nazanin Boniadi, Tyroe Muhafidin, Lenny Henry, Owain Arthur
Rok produkcji: 2022
Kraj produkcji: USA
Serial: Pierścienie Władzy, Sezon 1
Liczba odcinków: 8
WWW: Polska strona
Gatunek: fantasy, przygodowy
Zobacz w: Kulturowskazie
Ekstrakt: 70%
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  Z filmu wyjęte:Głód czytelnictwa

  Jarosław Loretz

  
  

  
  Czy już nadszedł czas na agresywną kampanię czytelnictwa? Np. z hasłem Daj się wciągnąć książce"?
[image: ]
Dzisiejszy kadr przedstawia wkurzoną książkę, która za wszelką cenę próbuje zatrzymać czytelnika zębami, które sobie odhodowała. W końcu poziom czytelnictwa w naszym kraju spada i trzeba się chwytać mniej konwencjonalnych metod wzmożenia zainteresowania obywateli słowem pisanym. Ktoś mógłby spytać  czemu książka rzuca się akurat na kostkę, a nie gdzieś wyżej, gdzie jej treść mogłaby zostać objęta wzrokiem. No cóż, odpowiedź jest prosta: okulały czytelnik będzie łatwiejszym celem dla innych książek i już tak łatwo nie ucieknie przed zmasowaną edukacją. Oczywiście o ile książki z tych wszystkich emocji po prostu nie przeżują zbyt mocno nadgryzionego czytelnika
Najciekawsze w tym kadrze jest jednak co innego. Otóż pochodzi on z nakręconego w 1989 roku taniego horroru Beyond Dreams Door (po naszemu mniej więcej Poza drzwiami snów), o trzy lata wcześniejszego niż Armia ciemności i jej latająca, agresywna księga, której prawie udało się połknąć Asha. Oczywiście trudno zakładać, by tania produkcja amatorska mogła sobie rościć jakiekolwiek pretensje do prekursorstwa w kwestii morderczych, zębatych ksiąg, ale prawdą jest to, że wiele nietuzinkowych pomysłów pojawiło się właśnie w latach 80. w horrorach tworzonych poza głównymi hollywoodzkimi studiami. I nie da się wykluczyć, że koncept z Beyond Dreams Door w jakiś tam sposób wzbogacił koncepcję Necronomiconu z serii Martwe zło Sama Raimiego.
Co zaś do fabuły Beyond Dreams Door  jest ona mocno nietuzinkowa i opiera się na bardzo ciekawym pomyśle. Od czasu eksperymentu badającego naturę snów student psychologii, nigdy dotąd nie mający snów, zaczyna być dręczony coraz bardziej namacalnym i szczegółowym koszmarem z potworem, przybierającym niekiedy postać kuszącej kobiety. Poniewczasie orientuje się, że każdy, komu powiedział o koszmarze (dziewczyna prowadząca sesję eksperymentu, profesor i jego asystent, którzy przeczytali obszerne streszczenie kolejnych koszmarów), też zaczyna być nawiedzany przez potwora i prędzej czy później ginie rozszarpany. Potworowi chodzi bowiem o replikację snu, dzięki czemu może trwać i mordować kolejne osoby. Również te, które trafią choćby na okruszek wiedzy mogącej doprowadzić do zdemaskowania tożsamości potwora i znalezienia drogi do jego zniszczenia. A że potwór posiada szeroki wachlarz wpływania na rzeczywistość, w pewnym momencie pojawia się i sportretowana powyżej książka.
Niestety, jest jedno ale: uciążliwie tania realizacja. W efekcie film  może i pełen ciekawych konceptów  ogląda się jak po grudzie, a potwór zamiast wzbudzać strach, częściej budzi politowanie gumowością pazurów. Mimo to seans tego cudactwa może być interesującym doświadczeniem.
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  Z filmu wyjęte:Jak to żal ci wrót do garażu?

  Jarosław Loretz

  
  

  
  Bywają sytuacje, gdy nawet reżyserowi może drgnąć powieka
[image: ]
Dzisiaj proponuję pocieszny kadr z wrotopodobnymi wrotami do garażu. Konkretnie rzecz ujmując  albo właściciel domu pożałował oddania na zniszczenie wrót do garażu, tak pracochłonnie i własnoręcznie montowanych, cyzelowanych w arabeski prawdziwym złotem i inkrustowanych drogimi kamieniami, albo podczas kręcenia ujęcia coś poszło nie tak i wrota uległy poważnemu uszkodzeniu (np. owinęły się wokół auta bądź samochód po prostu nie zdołał ich przebić), więc ekipa wpadła na wiekopomny, zachwycający pomysł, jak uzdrowić sytuację. Otóż wykonano wrota zastępcze, składające się z niczym nie spojonych czterech płyt kartongipsowych. W końcu scena powstawała dla filmu klasy B, czy której tam dalszej litery, i widz, który trafi na to dzieło, i tak pewnie nie zwróci uwagi na takie drobiazgi, przymroczony procentami zażytymi w celu polepszenia odbioru produktu gorszej kategorii. No ale niestety, niektórzy widzowie bywają trzeźwi
Sceną z autem przebijającym się przez gipsowe, improwizowane garażowe wrota, można zachwycać się w nakręconym w 1995 roku thrillerze SF o niezbyt zachęcającym tytule Suspect Device, czyli na nasze mniej więcej Podejrzewane urządzenie. Ponieważ jednak w czasach VHS, kiedy produkcja zagościła na naszym rynku, inwencja tłumaczy była niemal niespożyta, film otrzymał znacznie bardziej chwytliwy polski tytuł: Kryptonim niszczyciel. A o czym konkretnie jest to wspaniałe dokonanie kinematografii zaoceanicznej? Otóż  wbrew wszelkim pozorom  jest to całkiem przyjemna sensacja o facecie (C. Thomas Howell), który niespodziewanie stwierdza, że senny koszmar o wymordowanych w biurze współpracownikach jest rzeczywistością. Ucieka z miejsca pracy, zawiadamiając o problemie swoich mocodawców, ale ci nasyłają na niego zabójców, w związku z czym czmycha do domu, do żony, która próbuje go odstrzelić, bo nie jest jego żoną. Jego terapeuta też próbuje go odstrzelić (bo go wcale nie zna), kumpel od pokera ginie w zasadzce, a ostatnia żywa znajoma zdaje się z kolei wiedzieć znacznie więcej, niż to wygląda na pierwszy rzut oka. Bohater jest bowiem
zrobię może tutaj krótką przerwę spoilerową, bo niby tożsamość bohatera nie znalazła się na okładce polskiego wydania VHS, ale już w opisie na Filmwebie i IMDB figuruje w drugiej linijce zawstydzająco krótkiego opisu fabuły
cyborgiem. I to stworzonym po to, by  jako rodzaj bomby  móc wmieszać się niezauważonym między ludzi. Z czego zresztą wzięła się nazwa projektu i tytuł filmu.
Jak już nadmieniłem, film ogląda się zaskakująco przyzwoicie, zwłaszcza że intryga posiada kilka ciekawych zakrętów. A ponieważ ekipę  mimo ciasnego budżetu  stać było na wysadzenie kilku samochodów, a nawet użycie śmigłowca, zupełnie niezrozumiałym jest poskąpienie dolarów na kawałek malowanej na biało blachy
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  Z filmu wyjęte:Ale dlaczego się nie świeci?

  Jarosław Loretz

  
  

  
  Reżyser perfekcjonista potrafi czasami potknąć się w swojej pracy zawodowej o zupełnie trywialną sprawę.
[image: ]
Dziś proponuję kadr z rodzaju humorystycznych  w tym innym, mniej przyjemnym dla reżysera znaczeniu. Na zdjęciu widzimy parę policjantów dokonujących zatrzymania pieszego, co akurat nie ma dla nas żadnego znaczenia. Znaczenie ma natomiast widoczny na pierwszym planie samochód z policyjnym kogutem. Otóż podczas kręcenia sceny kogut najwyraźniej był wyłączony i już w postprodukcji  uwaga, rekonstrukcja  reżyser nagle zacharczał w zaskoczeniu i gniewie, po czym złapał się za głowę i zakrzyknął: Ale dlaczego się nie świeci!?. Prędziutko więc ktoś pobiegł na komendę i nagrał kilka chwil działającego policyjnego koguta, a następnie wyciął samego koguta i wkleił w miejsce tego nieruchomego. A że całość nieprzesadnie dawała się nałożyć i ciągle tu czy tam zostawały niepożądane luki, pociągnięto obrys klosza lampy czarnym flamastrem. Wciąż co prawda widać, że światełko chodzi niezależnie od reszty obrazu, ale teraz przynajmniej coś tam w lampianym czesiu mryga.
Najzabawniejsze w tym wszystkim jest jednak to, że scena była nieistotna dla biegu fabuły, a sam film przedstawia sobą dno kinematograficznego wysiłku. Był bowiem nieprzyzwoicie tani, a realizacyjnie niemal każdy jego element  zwłaszcza nieumiejętna reżyseria pedanta-chałturzysty  woła o pomstę do nieba. Mowa tu o nakręconej w 1976 roku produkcji The Astrologer, czyli po naszemu po prostu Astrolog. Film sprzedawano jako science fiction, ale płakać będzie rzewnymi łzami ten, kto się na to nabierze. W rzeczywistości jest to rozwłóczony, fatalnie wyreżyserowany dramat ze znaczną częścią fabuły tłumaczoną przez narratora.
Młodociany bohater, który próbował zarabiać na życie kradzieżami, po odsiedzeniu wyroku zaczyna pracować jako wróż w wesołym miasteczku. Tam też poznaje kobietę, ale że w końcu nic z kariery wróża nie wychodzi, daje się wciągnąć w awanturę z kradzieżą i przemytem klejnotów w Kenii. Tamże traci przewodnika (ukąszony przez węża) i wspólniczkę (utonęła w ruchomych piaskach), dochrapuje się zarzutu o morderstwo (zabił handlarza, który zażądał żywej jeszcze wówczas wspólniczki w zamian za łódź), ale klejnoty w końcu sprzedaje na jednej z wysp tropikalnych. Wreszcie bogaty, robi w USA karierę jako wyjątkowo akuratny astrolog, któremu za wróżby  ponoć bardzo trafne (to chyba właśnie te wróżby mają robić za SF, co jest zwyczajnie bez sensu)  płaci nawet tamtejsza marynarka wojenna. Następnie wchodzi w biznes filmowy i przy okazji odszukuje byłą wspólniczkę z cyrku, obecnie narkomankę i prostytutkę, natychmiast biorąc z nią ślub.
W dalszej części fabuły wszystkie poczynania bohatera zaczynają się sypać, co wzbudza u widza równie wielkie zainteresowanie jak wspomnienie bobu ugotowanego na jesieni 2006 roku. Film jest po prostu dramatycznie bezcelowy, ma irytująco poszatkowaną fabułę i mnóstwo pustych scen (nurkowanie, pływanie na jachcie), a jedyną dobrą rzeczą jest muzyka (utwory m.in. The Moody Blues). Kłopot w tym, że kradziona, w związku z czym film nigdy nie trafił do szerszej dystrybucji. A żeby było jeszcze bardziej głupio  The Astrologer miał być zaczątkiem serialu.
I tak się tylko zastanawiam  co dało to wklejanie świecącej lampy policyjnego koguta w gotowy film? Przecież jego ogólna jakość to i tak dno Rowu Mariańskiego
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  Z filmu wyjęte:Wklej coś tam coś tam

  Jarosław Loretz

  
  

  
  Zdawałoby się, że w epoce Internetu i porządnych komputerów nie powinno być większych problemów z kreacją tła w filmie. Nic bardziej mylnego.
[image: ]
Na dzisiejszym kadrze możemy podziwiać dwie modnie ubrane amerykańskie młode kobiety, które pozują na tle Aerodromu Tivat, czyli terminalu czarnogórskiego lotniska. Ponieważ jednak najwyraźniej dopiero w ostatniej chwili ktoś z ekipy zorientował się, że nie nakręcono żadnych zdjęć z tegoż terminalu, na szybkości ktoś wydziergał budynki w lichym programie graficznym, nie fatygując się nawet do sąsiedniego, połączonego z siecią komputera, na którym mógłby rzucić okiem na rzeczywiste zabudowania lotniska w Tivacie. Bo czas to pieniądz. Choć  z drugiej strony  może właśnie zerknął i stwierdził, że nie warto się wzorować, bo wieża lotniska nie wyglądała wówczas zbyt pięknie.
Jak by nie było, obrazek razi sztucznością, co jest o tyle dziwne, że poza tym produkcja wygląda na porządnie zrobioną, choć budżetu nie miała jakiegoś oszałamiającego i można się było spodziewać pewnych niedoróbek.
Film, o którym mowa, to nakręcony w 2014 roku w Czarnogórze serbski trochę horror, trochę fantasy, o oryginalnym tytule Mamula. Zasadniczo nieprzetłumaczalnym, bo jest to nazwa wyspy  o czym w następnym akapicie  ale dystrybuowanym poza Serbią jako Killer Mermaid (Zabójcza syrena) lub Nymph (Nimfa). Zaserwowana przez twórców historia miała zauważalny potencjał, zamordowany jednak przez rozmemłaną, sztampową realizację. Otóż do Serbii lecą na wakacje dwie Amerykanki, pragnące odwiedzić szykującego się właśnie do ślubu byłego chłopaka jednej z nich. Pod namową kumpla narzeczonej cała paczka decyduje się zwiedzić położoną w Czarnogórze tytułową wyspę, na której znajduje się XIX-wieczny fort  dawne więzienie i hitlerowska katownia. Na miejscu jednak okazuje się, że w podziemnym zbiorniku (połączonym z morzem) siedzi sobie syrena, i to nie byle jaka, bo Scylla. I to głodna Scylla, której w celach konsumpcyjnych znosi trupy przeważnie młodych kobiet sędziwy nazista. Tak oto zaczyna się redukowanie obsady ku uciesze syreniego żołądka. W sukurs bohaterom przychodzi jednak inny emeryt, poszukujący swojej zaginionej córki
Ogólnie rzecz biorąc chwilami klimat opowieści jest interesujący, ładnie też są splątane rozmaite odniesienia do popkultury i legend, ale już kreacja samej syreny jest nieco dyskusyjna, bo piękna na ogół kobieta czasami zmienia się w sinawą okrutnicę z absurdalnie szeroką paszczą pełną ostrych kłów. Finał też jest raczej z rodzaju tych tandetnych. Ale przynajmniej możemy sobie dość dokładnie obejrzeć wnętrze fortu, który sam w sobie jest bardzo interesującą budowlą. Powstał w roku 1853 na polecenie generała Lazara Mamuli, późniejszego wicekróla i gubernatora Królestwa Dalmacji, w celu obrony wejścia do Zatoki Kotorskiej. Zajął mniej więcej 90% powierzchni wyspy zwanej Rondina, przechrzczonej z czasem właśnie na Mamulę. 30 maja 1942 Włosi utworzyli tam obóz koncentracyjny, w którym katowano głównie okolicznych mieszkańców. W 1959 roku powstał zresztą w Jugosławii film oparty na tych wydarzeniach  Campo Mamula. W tej sytuacji zrozumiałe oburzenie wywołała informacja ze stycznia 2016, wedle której wyspa, na którą można było swobodnie dostać się własnym przemysłem i zwiedzić doskonale zachowane fortyfikacje, została wydzierżawiona szwajcarsko-egipskiej firmie Orascom, planującej  i to za zgodą władz  urządzić tam luksusowy ośrodek wypoczynkowy ze spa, klubem nocnym, restauracjami, kasynem, plażą i przystanią jachtową. Projekt wywołał wśród mieszkańców spore oburzenie, ale mimo to  sądząc z mapy Googlea  rozpoczęto już prace adaptacyjne.
Odrębną ciekawostką jest kwestia koprodukcji. Wiadomo, że film jest serbski, i że był kręcony w Czarnogórze. Ale na anglojęzycznej Wikipedii widnieje jako koprodukcja serbsko-amerykańska, zaś IMDB podaje obok Serbii i Czarnogóry Polskę. Ciekawe, czemu

  



  
  
  
  
  Magazyn Esensja - Magazyn Esensja nr 8 (CCXX) październik 2022
  




  
  

  Z filmu wyjęte:Grypsera

  Jarosław Loretz

  
  

  
  Konspiracja to poważna sprawa. Każdy wie, że trzeba być ostrożnym, bo inaczej konsekwencje mogą być poważne
[image: ]
Dzisiejszy kadr przedstawia konspirację w wersji dla początkujących perfekcjonistów, którzy w dodatku nie są pewni, czy strona przeciwna nie ma problemów ze wzrokiem. Bo to, co widać na zdjęciu, to tak jest! To jest gryps! Znaczy się karteczka wciśnięta ukradkiem w dłoń (no dobrze, tutaj akurat pod poduszkę)  tak, żeby opresyjna siła jej nie zauważyła i nie dokonała inkwizytorskich spustoszeń w tylnych rejonach ciała. Nieważne, że karteluszek jest formatu A6, czyli połowy zeszytowej kartki, zaś napis, który spokojnie by się zmieścić na dwóch-trzech centymetrach kwadratowych, zajmuje niemal całą kartkę i jest starannie wykaligrafowany. Wręcz ma się wrażenie, że jego autor wysuwał w trakcie pisania język, pragnąc osiągnąć optymalną wielkość i krzywiznę liter. I ta śliczna jedyneczka, ze starannie dostawioną, równiuteńką kropką na końcu
Tak cudownie naiwną konspiracyjną wiadomość można uświadczyć w nakręconym w 1999 roku filmie Lethal Target, czyli na nasze Zabójczy cel. Produkcja wyszła spod ręki Lloyda A. Simandla, zamieszkałego w Kanadzie Czecha, który na przełomie wieków parał się reżyserowaniem i produkowaniem mniej lub bardziej fantastycznych (w sensie gatunkowym, a nie jakościowym) chał kręconych w Czechach. Ich znakiem rozpoznawczym były tabuny półnagich młodych piękności, na ogół dobywających jakąś rudę w prymitywnej kopalni. W przypadku Zabójczego celu była to ruda magnezu  tak samo lekka, jak ruda uranu z paru innych filmów. Oczywiście wszystko dokonywane ręcznie, z pchanymi na kolanach kamulcami, z taczkami, w podartym, szczątkowym ubraniu na grzbiecie.
Szczęśliwie akurat ten film jest trochę żywszy i mniej głupi od krewniaków (m.in. od serii Imperium popiołów), a do tego jest w zasadzie space operą, więc nie ma co rozpaczać. Jest rok 2268. Młoda, seksowna katorżniczka łupiąca głazy magnezu w kolonii karnej na Tytanie, w zamian za złagodzenie wyroku dostaje misję  leci na wielki statek badawczy, na którym z prób przesyłania rudy teleportem na wielkie odległości szefowa projektu przeszła do tajemniczych badań nad zawleczoną na statek obcą formą życia. Oczywiście po odcięciu komunikacji z firmą, do której należy statek. Na miejscu bohaterka zastaje wykasowane pliki w systemie, zamrożoną większość załogi oraz szefową, która co jakiś czas bierze na kochankę kolejną kobietę i średnio dyskretnie przekazuje jej obce komórki, orząc jej pazurami po plecach. A ponieważ scenarzysta widział kiedyś Obcego, infekcja kończy się po jakimś czasie śmiercią delikwentki, bo rosnący w jej organizmie obcy wyłazi oczywiście rozrywając brzuch i czmycha w wentylację, rosnąc do iście absurdalnych rozmiarów. Próbującej dobrać się do laboratorium i rozwikłać zagadkę bohaterce pomaga jeden z członków wyjątkowo szczupłej jak na gigantyczny statek załogi, i to właśnie on zostawia gryps pod jej poduszką
Ogólnie film jest fabularnie biedny, ale scenografię ma zaskakująco przyzwoitą (co pozwala domniemywać, że nastąpiło jej zapożyczenie z innej, droższej produkcji), zaś efekty też nie przynoszą większego wstydu. A zaznaczę, że trafia się tu kilka walk z obcymi.
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  Z filmu wyjęte:O aeroplanie na planie (zdjęciowym) - słowo pierwsze

  Jarosław Loretz

  
  

  
  Gdy w czasach zimnej wojny był potrzebny w filmie sowiecki samolot, oczywistym było, iż nie da się go wypożyczyć na chwilkę od Rosjan. Trzeba go było zrobić samemu.
[image: ]
Dzisiejszym kadrem rozpoczynam króciutki podcykl lotniczy, uzbierały mi się bowiem trzy fotki z samolotami. Na pierwszy ogień idzie maszyna, która dostąpiła zaszczytu przemiany w radziecki płatowiec poprzez doklejenie jej na kadłubie czerwonej, pięcioramiennej gwiazdy. Twórcy uznali w tym momencie, że mucha nie siada, i samolot  wciąż noszący dumnie amerykański numer rejestracyjny  wykonał jeden niski przelot nad kamerą. A że film, do którego potrzebna była  szczerze mówiąc jak dziura w moście  scena z owym przelotem, nie był ani przesadnie mądry, ani zauważalnie kosztowny, montażysta ograniczył się do przełożenia kliszy na drugą stronę. Są nieczytelne numery? Są. To w czym problem?
Jak już wspomniałem, film, z którego pochodzi powyższy kadr, nie jest żadnym wiekopomnym dokonaniem światowej kinematografii i dziś praktycznie nikt o nim nie pamięta. To nakręcony w 1968 roku The Bamboo Saucer, czyli po naszemu Bambusowy latający spodek albo Bambusowe UFO, archaiczny kiczyk jak się patrzy. Otóż pewnego dnia pilot doświadczalny melduje o zaobserwowaniu UFO, a że wpadło mu do głowy, żeby spróbować dorwać talerz (który przecież z pewnością jest wytworem jego umysłu), wylatuje z roboty. Zarabiał jednak najwyraźniej takie krocie, że inwestuje teraz we własny nasłuch radarowy i podnajmuje gotowy do lotu myśliwiec wyposażony w aparat fotograficzny. Który naturalnie rozbija się w pościgu za nieistniejącym UFO, przynosząc śmierć bliskiego kolegi. Szczęśliwie tym razem rząd wysuwa pomocną dłoń i najmuje naszego bohatera do tajnej wyprawy w głąb Chin, gdzie zaobserwowano lądowanie talerza we wnętrzu zrujnowanego kościoła. W ekipie jest też metalurg i cybernetyk. Cała trójka skacze na spadochronach  ot tak, bez przeszkolenia, co jest nawet zabawne w przypadku dwóch biurkowych speców  i swobodnie spotyka się z chińskim przewodnikiem, którego notabene gra młody James Hong. Nim dotrą do kościoła, w którym nie ma już śladu po ufokach, bo byli wygnili (serio, zabici przez ziemskie powietrze zdążyli się już rozłożyć), natykają się na analogiczną ekspedycję radziecką. Też tajną. Teraz muszą uchronić się przed krążącymi w okolicy Chińczykami, rozgryźć sposób funkcjonowania UFO oraz dojść do ładu w relacjach osobistych, bo oczywiście wśród Rosjan jest jedna kobieta, która w dodatku  zresztą jako jedyna  mówi po angielsku.
Film jest dziś raczej zmurszałym wykopaliskiem, ale fan kiczu z tamtych lat z pewnością znajdzie tu nieco frajdy.
Zaś co do samolotu  jest to Cessna 180H Skywagon z 1964 roku. Latała jeszcze w pierwszej dekadzie XXI wieku, o czym można przekonać się tutaj.
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  Recenzje


  Nie pamiętam, żebym kogoś zabił

  Marcin Knyszyński

  Eric Powell, Harold Schechter Słyszeliście, co zrobił Eddie Gein?
  

  
  Seryjni mordercy paradoksalnie od zawsze fascynowali konsumentów popkultury. Budzili oczywiście trwogę, obrzydzenie, byli potępiani i oceniani jednoznacznie. Ale mimo to budzili zainteresowanie  popkultura wykorzystuje te motywy od bardzo dawna. Wydawnictwo KBOOM wydało właśnie komiks autorstwa profesjonalnego badacza i pisarza specjalizującego się w gatunku true crime  poznamy dzieje jednego z najbardziej przerażających morderców naszych czasów.
Ekstrakt: 70%
[image: Słyszeliście, co zrobił Eddie Gein?]
Buffalo Bill z Milczenia owiec ubierał się w skóry zdarte ze swych ofiar. Leatherface z Teksańskiej masakry piłą mechaniczną nosił maski z odciętych twarzy. Norman Bates z Psychozy Roberta Blocha mordował w przebraniu własnej, nieżyjącej już, ale obecnej cały czas, matki. Twórcy wszystkich tych postaci inspirowali się historią Edwarda Theodorea Geina, urodzonego w 1906 roku w Wisconsin. Ed Gein stał się niemal żywą legendą, straszydłem o ludzkiej twarzy, boogeymanem z miejskiej legendy. Nic dziwnego  pomimo tego, iż udowodniono mu zamordowanie tylko dwóch kobiet, uznany został za najpotworniejszego mordercę swoich czasów. W jego domu znaleziono krzesła z obiciami z ludzkiej skóry, naszyjniki z sutków, maski z ludzkich twarzy, kostiumy z wypreparowanej ludzkiej skóry, miski z czaszek i mnóstwo ludzkich szczątków. Ed Gein okazał się nie tylko mordercą, ale również nekrofilem i kanibalem. Ameryka zawrzała  twój sąsiad, zawsze cichy i pomocny, który nie byłby w stanie zrobić niczego podobnego, mógł być bestią i demonem.
Harold Schechter, profesor Queens College, autor książek z gatunku literatury faktu, specjalista od biografii seryjnych, postanowił dokładnie zbadać przypadek Eda Geina. Fabułę omawianego dziś komiksu oparł na oryginalnych źródłach, czyli relacjach z gazet, materiałach dowodowych, raportach psychiatrycznych czy wywiadach ze świadkami tamtych wydarzeń. Za ilustracje odpowiada Eric Powell, w Polsce znany przede wszystkim ze znakomitego Zbira. Jego prace nie są realistyczne i takie właśnie o wiele bardziej pasują do tego rodzaju opowieści. Fabularyzowana kronika życia jednego z potworów w ludzkiej skórze nabiera tu bowiem znamion czegoś w rodzaju miejskiej legendy  bo do tego urosła po latach historia Eda Geina.
Tytuł komiksu brzmi jak plotka rozsiewana w sąsiedztwie. Każdy chce wiedzieć co takiego zmalował ten lekko wycofany, aspołeczny, nieśmiały i uczynny koleś w średnim wieku i traperskiej czapce w kratkę. No bo co mógł tak naprawdę zbroić? Ukraść łopatę z garażu sąsiada, pobić się z kimś w barze albo upić w sztok i wylądować na dołku? Tymczasem światło dzienne ujrzały takie potworności, których nie wymyśliliby najodważniejsi autorzy horrorów w latach pięćdziesiątych (pomińmy fakt, że kino grozy i science fiction tamtych lat stało raczej tandetą  co tylko wzmaga szok i dysonans poznawczy). Sprawa Geina wstrząsnęła Ameryką, mit przyjaznego sąsiedztwa z zielonymi trawnikami i białymi dachówkami rozprysł się w drobny mak. Prawdziwa bestia ma twarz twego sąsiada, a nie piekielnego demona. Tego drugiego zawsze możesz włożyć między bajki, z pierwszym ci się to nie uda.
Harold Schechter doskonale wie, że tego rodzaju narracja sprawdzi się w komiksowej formie lepiej niż kronika suchych faktów i dat. Z drugiej jednak strony wcale ich nie szczędzi  poznajemy najważniejsze, prawdziwe wydarzenia z życia Geina  narodziny, zmiany miejsca zamieszkania w dzieciństwie, daty śmierci ojca, brata i matki, oficjalnie okoliczności aresztowania i procesu. Ale mamy też cały zlepek faktów domniemanych, patchwork złożony z pogłosek, domysłów i prasowych artykułów. Matka Eda jest dewotką, przy której bledną wszystkie inne podobne literackie kreacje  podobnie wyolbrzymione (prawdopodobnie, choć pewni być nie możemy) są wszystkie krzywdy, jakie spotkały jej lekko upośledzonego syna. Schechter dokonuje rzeczy, która nie zawsze udaje się autorom fabularyzowanych biografii złych ludzi  w pewnym momencie zaczynamy wręcz współczuć bestii, która współżyła ze zwłokami, ubierała się w ludzką skórę i tańczyła z trupami. I wcale nie jest tak, że autor unika pokazywania makabry  ba, wydaje się nam czasem, że tak wielka deprawacja i dewiacja jest zwyczajnie niemożliwa. Widzimy to wszystko, a i tak odczuwamy coś w rodzaju żalu do świata, który tak a nie inaczej potraktował tego człowieka. Monstrum i diabła, ale również człowieka.
Czytając Słyszeliście, co zrobił Eddie Gein? musimy jednak pamiętać, że to, co trzymamy w ręku, to nadal fikcja literacka. Oparta o policyjne raporty, ale mimo wszystko fikcja. Dom Geinów, jak czytamy, był wylęgarnią obłędu, ale nie jest przecież tak, że każdy, kto znalazłby się na miejscu Eda, podzieliłby w przyszłości jego los. Gein mówi podczas przesłuchań, że nie pamięta, żeby kogoś zabił  nie możemy wierzyć w to, że mówi szczerze, na co też zwraca uwagę sam autor. Schechter i Powell jako kolejni twórcy wzięli ten, jakże atrakcyjny fabularnie (mimo całej swej budzącej odrazę natury), wykreowany przez medialne szaleństwo mit kulturowy, jakim stała się sprawa Rzeźnika z Plainfield i pokazali go na nowo. Tym razem dosłownie, a nie w przenośni  Gein to Gein, a nie Leatherface czy Norman Bates. Bardzo dobrze im to wyszło  omawiana dziś powieść graficzna majstersztykiem może nie jest, ale stanowi mocny punkt w ofercie wydawnictwa KBOOM.
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  Zemsta skarmiona gniewem

  Agata Włodarczyk

  José Homs, Zidrou Shi #3: Revenge
  

  
  Po cudownym  całkiem dosłownie  ocaleniu z pożaru, Jay i Kita zostają uznane za zmarłe, co oznacza, że wreszcie są wolne. I mogą wykorzystać swój gniew, aby zemścić się na sprawcach swoich cierpień.
Ekstrakt: 80%
[image: Shi #3: Revenge]
Wspaniali Erie zaczynają pociągać za sznurki  wykorzystując zdobyte w Alkowie kompromitujące zdjęcia, żądają od grzeszników sowitej zapłaty, by sfinansować budowę floty, mogącej przywrócić Zjednoczonemu Królestwu władzę nad zamorskimi koloniami. Królowa Wiktoria, obserwująca ich poczynania już od pewnego czasu, wręcz nie posiada się z drapieżnej radości. W międzyczasie Jay i Kita jak dwie boginie zemsty przemykają przez Londyn i znajdują swoich oprawców. Była lady Winterfield nie przypomina już dobrze ułożonej młodej damy  ze zdobiącym plecy wizerunkiem oni oraz z pomocą trójki sierot może wszystko. A przynajmniej tak się wydaje.
Revenge jest przedostatnim tomem tetralogii Shi, napisanej przez Zidrou i narysowanej przez José Homsa  nic więc dziwnego, że akcja znacząco się już zagęszcza, wiele mrocznych sekretów wychodzi na jaw, a William, brat Jay, zdecydowanie powinien przestać pić. Nie oznacza to jednak, że mamy do czynienia z częścią nadmiernie przegadaną czy gęstą od szybko wciskanych wyjaśnień niektórych wątków, aby zrobić miejsce na wielki finał. Nie, nie  pod tym względem Zidrou doskonale panuje nad opowiadaną historią. Przekazuje nam jak na razie idealnie odmierzone dawki informacji, abyśmy się nie pogubili, ale dowiadywali, o co właściwie chodzi w Shi oraz  wciąż przebierali nóżkami z niecierpliwości, ponieważ czwartego tomu to nawet w zapowiedziach jeszcze nie ma. Co ciekawe, tym razem nie dostajemy przebitek do XXI wieku  o tym, co wiąże wiek XIX z naszą współczesnością dowiemy się w finałowej części.
Elementy nadprzyrodzone dodają całości smaczku  w tym tomie w końcu przeczytamy o znaczeniu tatuażu Kity, Senseia, a teraz również i Jay. W kwestiach paranormalnych robi się nieco gęściej, tytułowe shi (死) zaś coraz bardziej nabiera na znaczeniu, tak samo jak demoniczne oni.
Wizualnie Revenge wciąż jest ucztą dla oka  pod względem projektów postaci, teł, prowadzenia narracji czy kolorystyki. Dużo lepiej niż w poprzednich częściach wypada biedna część Londynu  tym razem pokazywana głównie za dnia, z większą liczbą szczegółów. Emocje bohaterów zostały pokazane wyraziście, Homs pokusił się o większy dramatyzm niektórych z kadrów. Atmosfera, w końcu, robi się coraz bardziej napięta, a ostatnia strona komiksu zostawia nas w naprawdę interesującym momencie. Nic więc dziwnego, że grafik postanowił trochę się naszym kosztem tutaj zabawić.
Osadzona w XIX-wiecznej Anglii praca duetu Zidrou i Homs jest pełna elementów sensacyjnych i nadprzyrodzonych, bawi i wciąga. Kolejne perypetie dwóch sprzeciwiających się społecznemu, imperialnemu status quo kobiet skupiają naszą uwagę, a tocząca się w tle wielka polityka wciąż nie do końca zazębia się z ich walką o sprawiedliwość. Revenge, jak wskazuje tytuł, to jednak opowieść o zemście oraz odzyskiwania kontroli nad własnym życiem i przyszłością.
Plusy:
	piękny, bogaty rysunek
	wciągająca, interesująca historia
	odzyskiwanie sprawczości przez bohaterki
	interesujące elementy paranormalne


Minusy:
	brak konkretnej daty premiery tomu 4. (tak, to ważne!)
	nadmierna orientalizacja Japonii (skoro korzystamy z folkloru, róbmy to do końca)
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  Nie tylko dlaRPG-owych wyjadaczy

  Piotr Pi Gołębiewski

  Nathan Gooden, Tini Howard, Blake Howard, Corin Howell, Stephen Molnar, Devmalya Pramanik, Tim Seeley Wampir. Maskarada: Kły zimy. Księga druga
  

  
  Moda na wampiry minęła, ale może to i dobrze. Starczy już tych metroseksualnych dyrdymałów i czas wrócić do tradycyjnego krwiopijstwa. Takiego, jakie można znaleźć w komiksie wydanym przez Lost In Time Wampir: Masakrada  Kły zimy. Księga druga.
Ekstrakt: 70%
[image: Wampir. Maskarada: Kły zimy. Księga druga]
Nie będę ukrywał, że do tego tytułu przyciągnął mnie sentyment. Doskonale jeszcze pamiętam niesamowite licealne sesje RPG, rozgrywające się w Świecie Mroku. Dzięki prostym zasadom i ciekawemu przedstawieniu rzeczywistości system ten dawał szerokie pole do popisu, z którego bardzo chętnie korzystaliśmy.
Niemniej Kły zimy nie są pozycją kombatancką, skierowaną do starych RPG-owych wyjadaczy. Osoby nieznające gry spokojnie odnajdą się w fabule, która w ogólnym zakresie korzysta z Wampira: Maskarady. Głównie chodzi o zależności występujące między poszczególnymi klanami. Choć oczywiście aby dobrze zrozumieć całą historię, należy najpierw zaopatrzyć się w księgę pierwszą Kłów zimy.
Główną bohaterką opowieści jest Cecily Bain, wojowniczka, która jest wzywana w kryzysowych sytuacjach. Taka właśnie zapanowała. Ekscentryczny, wpływowy Calder Wendt ma zostać wampirycznym księciem Dwóch Miast. Jednak nie wszyscy są z tego stanu rzeczy zadowoleni. Jego klan ma przysłać kogoś, kto sprawdzi, czy ten nadaje się na to stanowisko. W międzyczasie coraz zuchwalej poczynają sobie łowcy wampirów, którzy nie tylko rosną w siłę, ale zdają się przenikać do społeczności nieumarłych. Jakby tego było mało, Cecily zaczynają targać wątpliwości co do jej misji. Coraz częściej wspomina swoje ludzkie życie. Może dlatego postanowiła zaopiekować się niedawno przemienioną wampirzą nastolatką Alejandrą.
Pomimo kilku równoległych wątków, komiks czyta się jednak bardzo sprawnie. Może nieco za dużo mamy wewnętrznych rozmyślań w ramkach, ale i tak akcja coraz bardziej się rozkręca, by pod koniec gnać na łeb, na szyję. Należy także podkreślić, że nie jest to pozycja dla młodszych czytelników, ponieważ twórcy nie boją się ukazywania ekstremalnej przemocy. To nie kulturalne wbijanie się zębami w szyję, jak w Nosferatu. Tu krew sika na lewo i prawo, a wnętrzności walają się po podłodze.
Mimo to twórcom udaje się utrzymać mroczny nastrój, który niekoniecznie z rozbuchanym gore idzie w parze. Duża w tym zasługa niepokojących i dynamicznych rysunków Nathana Goodena. Potrafi on w umiejętny sposób połączyć horror z czymś, co należałoby nazwać nowoczesnym stylem noir. Spora część akcji rozgrywa się bowiem w podejrzanych klubach lub jeszcze bardziej szemranych zaułkach wielkiego miasta.
Jeśli więc graliście w Wampira: Maskaradę i z sentymentem wspominacie długie sesje, to jest to pozycja w sam raz dla was. Na szczęście nie jest to rzecz na tyle hermetyczna, by inni czytelnicy nie mogli czerpać przyjemności z lektury. A, kto wie, może zachęci ona do sięgnięcia po podręcznik podstawowy, by wcielić się w przedstawiciela jednego z wampirzych klanów. Zadanie ułatwiają dodatki, wśród których znajdują się karty postaci występujących w komiksie. Nic, tylko czytać i grać.
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  Powtórnie pogrzebany

  Sebastian Chosiński

  Xavier Dorison, Ralph Meyer Undertaker #6: Salvaje
  

  
  To już szósty tom serii Xaviera Dorisona i Ralpha Meyera, a my wciąż tak mało wiemy o jej tytułowym bohaterze. Choć z każdym kolejnym albumem Undertakera nasza wiedza na temat Crowa poszerza się, ciągle jeszcze skrywa on wiele tajemnic. Po lekturze Salvaje bylibyśmy w stanie sporządzić już całkiem obszerny rys psychologiczny Jonasa, lecz jego biografia nieustannie pełna jest białych plam.
Ekstrakt: 80%
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Brakowało Wam Jonasa Crowa? Stęskniliście się za mrocznym grabarzem przemierzającym bezdroża Ameryki Północnej? Za człowiekiem, który najlepiej czuje się w towarzystwie nieboszczyków i swego najlepszego przyjaciela, jakim jest sęp? Jeżeli tak  mam dobrą wiadomość: Crow powrócił na polski rynek! Nie tylko w zamykającym trzecią dylogię albumie Salvaje, ale również w zapowiedzianej już przez wydawcę siódmej odsłonie serii  Mister Prairie, która, jak można sądzić, przywoła wątki obecne w dwóch pierwszych rozdziałach tej opowieści: Pożeraczu złota (2015) i Tańcu sępów (2016). Na razie jednak jesteśmy jeszcze przy Salvaje, w którym to komiksie francuscy twórcy  scenarzysta Xavier Dorison i rysownik Ralph Meyer  zwieńczyli historię zapoczątkowaną Białym Indianinem (2019).
Wspomniany Biały Indianin to Caleb  syn trzęsącej arizońskim Tucson wdowy Josephine Barclay, właścicielki pięknego pałacu i stacji kolejowej, inwestującej w rozbudowę kolejnych linii. Chłopak został porwany w dzieciństwie przez Apaczów i wychowany, mimo białej skóry, na czerwonego (posługując się językiem bohaterów). Dostrzegając dramat rdzennych mieszkańców kontynentu, wypędzanych ze swoich ziem, zamykanych w rezerwatach  stał się ich obrońcą i przy okazji okrutnym mścicielem. Po jego śmierci Josephine podjęła jednak zaskakującą decyzję: od swojego najbliższego współpracownika, niegdyś świetnego rewolwerowca Sida Beauchampa, zażądała, aby dopilnował on sprowadzenia ciała jej syna do Tucson. Nie chciała, by spoczywał po wsze czasy w niepoświęconej ziemi, lecz na chrześcijańskim cmentarzu. Sid wynajął w tym celu swego starego znajomego. Domyślacie się chyba kogo, nawet jeżeli nie czytaliście Białego Indianina, prawda?
Wykonując zlecenie, które szybko okazuje się misją nieomal samobójczą, Jonas Crow poznaje kolejną tajemnicę świętej pamięci Caleba Barclaya  otóż ze związku z Apaczką Salvaje doczekał się on syna o imieniu Chato. W szóstym tomie akcja przenosi się więc do Tucson. Beauchamp nie tylko przywozi ze sobą Crowa i ekshumowane z dotychczasowego grobu ciało Caleba, lecz także  w roli jeńców  troje Indian, w tym Salvaje i jej syna, będącego jednocześnie wnukiem Josephine Barclay. Pogrzeb ma stać się ważnym dla miasta wydarzeniem, nowym otwarciem w interesach planowanych przez przedsiębiorczą wdowę i liczącego na jej rękę Sida. Na uroczystość mają bowiem przybyć obok gubernatora Arizony również potencjalni inwestorzy, od których Josephine chce wyciągnąć pieniądze na budowę kolejnych linii kolejowych, co z czasem powinno przynieść jej (i oczywiście Beauchampowi) krociowe zyski. Przy okazji pragnie pokazać wszystkim dobre serce i zwrócić wolność Salvaje, pozwalając jej na powrót do rezerwatu na Florydzie.
Tyle że, co dla Salvaje jest nie do zaakceptowania, bez Chato. Chłopca Josephine chce zostawić przy sobie i wychować na cywilizowanego chrześcijanina. To byłaby jej zemsta za utratę przed laty Caleba. I zapewnienie sobie dziedzica spodziewanej fortuny. Co ciekawe, przez dłuższy czas tej opowieści Jonas Crow jest postacią drugoplanową, dopiero mniej więcej od połowy wychodzi z mroku na światło dzienne, by w finale tradycyjnie porozdawać ciosy tym, którzy na nie szczególnie zasługują. Główny konflikt rozgrywa się pomiędzy czworgiem bohaterów, którzy mają ze sobą do wyrównania stare porachunki  to Salvaje i Josephine (tutaj chodzi o Caleba i Chato) oraz Crow i Beauchamp. Skomplikowana relacja tych ostatnich pozwala Xavierowi Dorisonowi zdradzić kilka kolejnych intrygujących faktów z życiorysu Jonasa. Choć dotyczą one wydarzeń z zupełnie innej i odległej rzeczywistości, bezpośrednio wpływają na rozwój fabuły, prowadząc do prawdziwie wystrzałowego  pod każdym względem!  finału.
Każda z wcześniejszych odsłon serii była westernowym majstersztykiem z mocno wyeksponowanym wątkiem psychologicznym  i nie inaczej jest w przypadku Salvaje. Album ten świetnie nadałby się jako materiał poglądowy do lekcji etyki. Można by go wykorzystać przy temacie poświęconym chociażby szacunkowi i godności czy prawom człowieka, ale też  patrząc z innej perspektywy  zachłanności i chciwości bądź nienawiści rasowej. Ale nie tylko Dorison właściwie wykonał swoją pracę; jest także za co chwalić Ralpha Meyera, który kapitalnie radzi sobie zwłaszcza w scenach dynamicznych  walk, pościgów, strzelanin. A od tych aż roi się w tej części (jak i w każdej innej zresztą) Undertakera.
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  Przygoda w dżungli

  Marcin Knyszyński

  Regis Loisel, Olivier Pont Parszywy drań #1
  

  
  Pierwszy tom Parszywego drania jest kolejną propozycją od wydawnictwa Lost in Time. Śmiem twierdzić, że jedną z lepszych, jakie udało mu się wydać. Ruszamy do amazońskiej dżungli ku przygodzie  choć tak właściwie wcale o nią nie prosiliśmy, bo szukaliśmy z początku czego innego.
Ekstrakt: 70%
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Brazylia, rok 1972. Do małej wioski, leżącej w pobliżu dżungli i obozu, w którym mieszkają sezonowi pracownicy, przybywa dwudziestodwuletni Max w poszukiwaniu ojca. Matka zmarła pół roku wcześniej i oprócz spadku zostawiła mu zdjęcie, na którym prawdopodobnie jest jego zaginiony rodziciel. Max wyjechał z osady w wieku trzech lat  teraz, po powrocie po latach, chce poznać prawdę o swoich rodzicach i pochodzeniu. Na miejscu okazuje się, że jego ojciec był niezłym ziółkiem, tytułowym parszywym draniem, który porwał przed laty córkę miejscowego bossa i tym samym sprowadził na siebie jego dozgonną nienawiść. Max i poznane przez niego młode dziewczyny, przybyłe w to samo miejsce w poszukiwaniu pracy, ruszają tropem zdjęcia  ich śladami podąża mroczna przeszłość ojca Maxa i same kłopoty.
Pierwszy z dwóch zbiorczych tomów Parszywego drania jest bardzo zgrabnie i atrakcyjnie napisaną oraz narysowaną opowieścią przygodową. Z początku jest nawet wesoło  nic nie zapowiada krwawych i gwałtownych wydarzeń, które dopiero nadejdą. Przybycie Maxa do miejsca, w którym przed laty jego ojciec wywołał lawinę tragicznych wydarzeń, porusza kamyk powodujący kolejną. Wracają stare animozje, niespłacone rachunki ojca przechodzą na syna  ostatecznie otrzymujemy dość brutalną historię sensacyjno-awanturniczą, niepozbawioną jednocześnie poczucia humoru i narracyjnej lekkości. Uciekamy przed handlarzami żywym towarem, szukamy na poły mitycznego skarbu ukrytego we wraku w dżungli, ukrywamy się przed bandytami i ratujemy innych ludzi z opresji.
Autorem scenariusza jest Regis Loisel, autor takich komiksowych hitów jak Piotruś Pan, czy W poszukiwaniu ptaka czasu. Jest to jego jak na razie ostatnie dzieło  dwie składowe części ukazały się odpowiednio w kwietniu 2019 i listopadzie 2020 roku. Loisel nie napisał ambitnego komiksu, takiego na miarę dwóch powyżej wymienionych. Nie mamy tu jednak do czynienia z odcinaniem kuponów  autorowi udało się stworzyć galerię naprawdę ciekawych, barwnych postaci, których losami zaczynamy się szczerze przejmować. Akcja jest dynamiczna, trzymająca swoisty przygodowy rytm  Loisel bez skrępowania korzysta z istniejących już w popkulturze motywów i dostarcza nam kawał niezłej rozrywki.
Za grafikę odpowiada Olivier Pont, którego rysunków jeszcze w Polsce nie oglądaliśmy. Rysuje on pozornie niedbale, karykaturalnie i trochę w stylu Étiennea Willema, którego prace mieliśmy ostatnio okazję oglądać w komiksie Stary cybuch i jedwabna pończoszka lub Didera Tarquina z Lanfeusta z Troy. Różnica jest taka, że Pont nie dba aż tak bardzo o szczegóły, co jednak nie odbiera jego rysunkom żadnej jakości. Akcja komiksu dzieje się albo w głębokiej Amazonii, albo w małej wiosce nieopodal  bardzo fajnie to wszystko wygląda i kreuje specyficzny, brazylijski klimat komiksu.
Za Parszywego drania Lost in Time dostaje niniejszym wielkiego plusa, bo tym razem wydawnictwo naprawdę trafiło  może nie w dziesiątkę, ale całkiem blisko. Zgrabne, angażujące uwagę czytadło i dynamiczna przygoda  ot, co.
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  O tym, jak twórcy nie panują nad swym dziełem

  Piotr Pi Gołębiewski

  Michaël Sanlaville, Bastien Vivès LastMan #8
  

  
  Ależ to było dobre Kiedyś. Niestety, ósmy tom serii LastMan potwierdza, że z niezrozumiałych powodów twórcy zepchnęli ten tytuł do obszernego wora z napisem przeciętność.
Ekstrakt: 60%
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Choć mamy do czynienia z nieprzerwanym cyklem, od poprzedniego numeru utrzymujemy coś w rodzaju sequela, albo nawet trafniej: drugiego sezonu serialu. Twórcy niejako zakończyli jeden etap historii. Sporo wyjaśnili, zatoczyli koło  albowiem wróciliśmy z akcją do Doliny Królów  i zastosowali taki cliffhanger, po którym długo zbierało się szczękę z podłogi. Po czym radośnie przenieśli akcję o dziesięć lat do przodu. W efekcie zmienił się nie tylko świat (wynaleziono nowe zasoby energii), ale także bohaterowie. Marianne nie żyje, Aldana został uwięziony, a Adrian błąka się po spelunach, szukając zaczepki.
Wszystko świetnie, ale można odnieść wrażenie, że ktoś tu kogoś nabił w butelkę. Choć właściwszą diagnozą wydaje się ta, że przystępując do pisania LastMana, jego twórcy mieli konkretny pomysł, który konsekwentnie realizowali. W międzyczasie jednak cykl zdobył wielką popularność. W 2016 roku (a więc wtedy, kiedy we Francji ukazał się omawiany tom ósmy) zadebiutował serial animowany będący adaptacją komiksu, a także gra komputerowa nim inspirowana. Jako, że nie zarzyna się kury znoszącej złote jajka, zapadła decyzja o sztucznym przedłużeniu cyklu.
Aldanie udało się uciec z więzienia. Pomogła mu w tym grypa bojowników z niejaką Sakovą na czele. Teraz zamierza odnaleźć Adriana, by we dwóch zemścić się na tych, którzy zabili Marianne. Tyle tylko, że chłopak dorósł i zżerany traumą z dzieciństwa, stał się kompletnym nihilistą. Tymczasem w pogoni za zbiegiem rusza dawna znajoma Adriana  Elorna, która wstąpiła w szeregi straży królewskiej Doliny Królów. Za nią z kolei podąża podkochujący się w niej Gregorio. Ta dwójka po raz pierwszy opuszcza granice eteru i z miejsca wpada w kłopoty.
Nie przypadł mi do gustu kierunek, w którym zaczął podążać LastMan. Niemniej, znając wyobraźnię twórców, wciąż dawałem mu szansę. Dlatego do tomu ósmego podszedłem ostrożnie, ale z nadzieją, że w jakiś magiczny sposób uda się przywołać ducha pierwszych odcinków. Od razu powiem, że nic z tego. Z lekkiej, aczkolwiek wciągającej historii o baśniowym zabarwieniu, otrzymaliśmy dramat science fiction ze sporą dawką spektakularnej, choć chaotycznie poprowadzonej akcji.
Siłą LastMana były dwie rzeczy. Po pierwsze, dawkowano nam informacje. W związku z tym praktycznie co chwila byliśmy czymś zaskakiwani. Jednocześnie było to spójne, więc nie miało się wrażenia, że ktoś coś wymyśla na poczekaniu. Po drugie, udało się rozpisać galerię interesujących postaci, którym się kibicowało. Owszem, odwzorowywały pewne szablony, ale na tyle umiejętnie, że nie tylko budziły sympatię, ale czuło się, że między nimi iskrzy.
Niestety, oba te elementy w nowym rozdaniu serii kuleją. Znamy już świat i nie bardzo jest nas czym zaskakiwać, choć dochodzi do takich prób, czego dowodem jest fakt, iż dawna miłość Aldany, cycata piosenkarka Tomie, została burmistrzem Paxtown. Jednak najgorsze jest to, że zniknęła magia bohaterów. Spotkanie Aldany i Adriana, które powinno być katalizatorem emocji, wypadło raczej chłodno. O wiele bardziej kibicuje się więc Elornie, która została uwięziona przez sutenerów. Słabo też radzi sobie drugi plan, który został zapełniony całą menażerią postaci. Tyleż barwną, co obojętną czytelnikowi. Tak, jak dwie podstarzałe prostytutki, które z założenia miały rozładowywać atmosferę gagami, a są po prostu irytujące.
O tym, że twórcy nie do końca panują nad swym dziełem, świadczy także przypadek Gregoria, z którym chyba nie wiedzieli co począć. Jego kwestia została rozwiązana w tak bezsensowny i wysilony sposób, że aż się przykro robi.
Na szczęście wśród mielizn fabularnych trafiają się także małe elementy wzlotu. Do tych na pewno należy wątek uwięzionej Elorny i odkrywanie przez nią swoich magicznych zdolności. Nieźle też wypada moment spotkania przez nią wyrośniętego i zblazowanego Adriana. Intrygujące są także poczynania Tomie jako burmistrzyni. Choć akurat to zostało na razie tylko delikatnie zarysowane.
W efekcie ósmy tom LastMana nie dorównuje pierwszym sześciu, ale też nie stanowi dogłębnej katastrofy. Czyta się go sprawnie, choć bez pierwotnego entuzjazmu. Dobrze, że pozostał sposób wydania, stylizowany na europejską mangę. Chociaż to się nie zmieniło.
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  Cała nadzieja w Thanosie

  Piotr Pi Gołębiewski

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

  
  Imperatyw Thanosa to wielki finał kosmicznej sagi autorstwa Dana Abnetta i Andy′ego Lanninga. Wielki w sensie rzeczywistym i metaforycznym. Oto blisko 500 stron po brzegi wypełnionych akcją.
Ekstrakt: 70%
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Dla jednych jest to dobra wiadomość, dla innych niekoniecznie. Wszystko zależy od tego, czego oczekujecie od Marvela. Jeśli wiekopomnych, epickich pojedynków ultrapotężnych bohaterów z nie mniej ultrapotężnymi przeciwnikami, to pozycja w sam raz dla was. Są Strażnicy Galaktyki, Kree, Inhumans, Silver Surfer, a nawet Galactus oraz Przedwieczni. I oczywiście on  Thanos. Gorzej, jeśli od spektakularnych wybuchów w kosmosie wolicie barwnych bohaterów, którzy do zwycięstwa potrzebują czegoś więcej, niż stalowe muskuły i kolorowe promienie strzelające z dłoni.
Mamy do czynienia z bezpośrednią kontynuacją Domeny królów. Black Bolt i Vulcan zginęli w kosmicznym wybuchu. Pozostał po nich Uskok, czyli rozdarcie przestrzeni prowadzące do innego wymiaru. Szybko okazało się, że nie jest to miłe miejsce. Oto świat, w którym śmierć zginęła, a od pęczniejącego życia przestaje się w sobie mieścić. Dlatego spaczeni odpowiednicy naszych superbohaterów z ulgą przyjęli fakt, że mogą zainfekować inne krainy. W ślad za nimi z pęknięcia wyłażą przeraźliwe stwory rodem z mitologii Lovecrafta. Choć kosmiczne mocarstwa rzuciły wszystkie siły, by stawić czynny opór, pokonanie napastników, którzy nie mogą umrzeć okazuje się praktycznie niemożliwe. Jedynym ratunkiem dla świata może być tylko ten, który pokochał śmierć i stał się jej ambasadorem, czyli Thanos. A tak się złożyło, że właśnie z rąk jego oblubienicy wyrwał go Powszechny Kościół Prawdy.
Choć tytuł albumu w całości będzie poświęcony eventowi Imperatyw Thanosa, tak naprawdę zajmuje on mniej więcej jedną trzecią komiksu. W dalszej części otrzymujemy przygody totalnie najpotężniejszej drużyny superbohaterów we wszechświecie, którym Avengers mogą buty czyścić, czyli Anihilatorów. W jej skład wchodzą Silver Surfer, Gladiator, Ronan Oskarżyciel, Quasar i Beta Ray Bill. W sumie są to dwie czteroodcinkowe miniserie. Dodam, że to nie koniec, ale o tym nieco później.
Zarówno wielki event, jak i przygody ultrapotężnej drużyny sprzyjają totalnej rozwałce i niezbyt wyszukanemu scenariuszowi. I tak rzeczywiście jest. Na chwilę kosmos rozbłysł od ilości wyzwalanej energii z różnej maści wybuchów i promieni wystrzelanych z rąk i oczu. Trzeba jednak przyznać, że scenarzyści postarali się, by w przypadku Imperatywu Thanosa, czytelnik nie zanudził się samymi starciami i zaserwowali kilka ciekawych rozwiązań fabularnych. Dotyczy to zwłaszcza samego Szalonego Tytana i jego roli do odegrania w starciu z Rakowersum, jak nazywa się świat po drugiej stronie Uskoku.
Nieco gorzej sprawa wygląda w części poświęconej Anihilatorom. Już samo założenie miniserii, by zebrać do kupy samych gigantów, był karkołomny. Zwłaszcza, że zazwyczaj z wielką mocą w tym wypadku nie idzie wielkie rozbudowanie osobowości. Dotyczy to przede wszystkim Gladiatora i Beta Ray Billego, którzy świetnie sprawdzają się jako postacie drugoplanowe, ale po wypchnięciu na przód ich blask bladnie. Nico lepiej wypadają Ronan i Quasar. Tyle tylko, że w przypadku nich postawiono na proste schematy  jeden jest bezkompromisowy i wściekły, a drugi wyluzowany i dobroduszny. Wiemy też, że o Silver Surferze można opowiedzieć ciekawe historie, tyle tylko, że ten najmniej się udziela, a w drugiej części wcale go nie ma.
Problemem okazało się również wymyślenie godnego przeciwnika dla Anihilatorów. W momencie, kiedy co chwila mamy do czynienia z niewyobrażalnym zagrożeniem, przez które świat może nie być taki sam, przestaje to robić wrażenie. Zwłaszcza, że w przypadku pierwszego przeciwnika, z którym muszą się zmierzyć, niejakiego Doktor Dredda, jego potęga jest mocno przeszarżowana. Z drugiej strony twórcy mają rękę do pisania lekkich historii i nawet perypetie nadprzeciętnych herosów w ich wydaniu czyta się przyjemnie oraz szybko.
Małą niespodzianką jest to, że w zeszytach poświęconych Anihilatorom kilka stron oddano Szopowi Rocketowi i Grootowi. Po rozwiązaniu Strażników Galaktyki muszą odnaleźć się w innej rzeczywistości. Daje to w kość zwłaszcza temu pierwszemu. W ramach samobiczowania, że nie sprawdził się jako obrońca wszechświata, zatrudnia się w roli gońca w korporacji. Szczęśliwie (głównie dla niego) ktoś chce go zabić i w tym celu wysłał na niego morderczego klauna. To staje się pretekstem do zdarcia dizajnerskiej koszuli korposzczura z nejmtagiem i ponownego sięgnięcia po wielką broń, robiącą jeszcze większe bum. Wszystko to jest podane z przymrużeniem oka, ale bez przeginania, jak to bywa w Deadpoolach. W efekcie dodatek ten jest bardziej interesujący od właściwej historii o niepokonanych herosach.
Ponieważ mamy do czynienia z kilkoma różnymi tytułami, rysownicy również się zmieniają. Najwięcej do powiedzenia mają Miguel Sepulveda, odpowiedzialny za podstawę Imperatywu Thanosa, Tan Eng Huat, portretujący Anihilatorów i Timothy Green II od Rocketa i Groota. Nie będę ukrywał, że najciekawiej wypada ten ostatni ze swoim kreskówkowo-rozrywkowym stylem. Niemniej dwaj pozostali też sobie radzą. Dobrze im idzie zwłaszcza pokazywanie zmasowanej, kosmicznej rozwałki. Nie oznacza to, że nie mam do nich zastrzeżeń. Prace Sepulveda momentami są przeładowane i mało czytelne, co dodatkowo potęguje wyjątkowo ciemna kolorystyka. Tan Eng Huat natomiast ma problemy z rysowaniem twarzy, które często przybierają wyraz wkurzonego stracha na wróble.
Imperatyw Thanosa miał być wielkim podsumowaniem kilkuletniej pracy Dana Abnetta i Andy′ego Lanninga nad kosmicznym universum Marvela. Taką wisienką na torcie. I choć nie można tej pozycji uznać za nieudaną, to jednak w porównaniu z Anihilacją czy Wojną królów wypada mniej przekonująco.
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  John Smith. Aha.

  Marcin Knyszyński

  Steve Dillon, Garth Ennis, Cam Kennedy, Tom Mandrake, John McCrea Marvel Knights. Punisher #3
  

  
  Punisher jest bohaterem symbolicznym, uosobieniem pewnego popkulturowego wzorca wykorzystywanego od wielu lat. Twardziel szukający zemsty za zamordowanie rodziny nie tylko na winowajcach, ale na wszystkich złych ludziach świata. To przecież on właśnie, obok Spider-Mana, był pierwszym wyborem TM-Semic podczas komiksowej inwazji na Polskę roku 1990. Dziś mamy okazję poznać kolejny rozdział z jego życia  zakończenie inicjatywy Marvel Knights.
Ekstrakt: 80%
[image: Marvel Knights. Punisher #3]
Rycerze Marvela rozpoczęli dwudziesty pierwszy wiek w wielu tytułach Marvela. W przypadku Punishera logo Marvel Knights zdobiło okładki serii piątej i szóstej  wydawanych w latach 2000-2004. Trzeci zbiorczy tom zeszytów Punishera z tego okresu zawiera ostatnie jedenaście odcinków tejże inicjatywy i całą, sześcioodcinkową (drugą już noszącą ten tytuł) serię Punisher. War Zone, wydaną pięć lat później. Wszystkie siedemnaście epizodów napisał sam Garth Ennis  jak to on, po swojemu, z jajem i charakterystycznym poczuciem humoru. Rysowali różni twórcy, w tym ten, który wyjątkowo dobrze pasuje do narracji Ennisa, czyli Steve Dillon. No to po kolei.
Najpierw Frank spotyka Elektrę i od razu nabiera ochoty na greckie smaki. Romans Punishera i byłej dziewczyny Daredevila (do którego jeszcze wrócimy) raczej nie wchodzi w rachubę, ale jatka, jaką sprawią złym kolesiom, jak najbardziej! Garth Ennis prezentuje bardzo prostą, krótką historię, w której nie chodzi o nic innego, niż tylko o spotkanie Elektry i Franka oraz o dobrą zabawę. Uważny czytelnik zauważy dodatkowo bardzo fajne nawiązanie do Elektra. Assassin Franka Millera  komiksu przesady i narracyjnej egzaltacji. Rysuje Tom Mandrake  bez fajerwerków, ale całkiem poprawnie.
Lepszym rysownikiem jest Cam Kennedy, który swoim kanciastym stylem zilustrował czteroczęściowe Ulice Laredo. Trzeba trochę czasu, żeby przestawić się na jego interpretację Punishera, ale ostatecznie okazuje się, że nie chcielibyśmy widzieć tu nikogo innego (no, może Stevea Dillona, ale kto by nie chciał). Historia Punishera jadącego na kompletne zadupie w Teksasie, do miasteczka, w którym trzeba być alkoholikiem, żeby poradzić sobie z życiem, jest po prostu świetna. Szeryf odmieniec, banda przemytników broni, strzelanina w samo południe, setki kilogramów łusek po nabojach zaściełających ulice (nie Laredo, lecz Branding  ale to sami sobie wyjaśnicie)  czyli typowy Pogromca, bardzo bliski następującej po Marvel Knights inicjatywie MAX. Jest to Punisher wyjątkowo poważny jak na tę akurat serię  i dosłownie brutalny.
O wiele lżej jest w Mydłku  jednoodcinkowym, żartobliwym epizodzie zilustrowanym przez Stevea Dillona. Głównym bohaterem jest tu nie Frank Castle, lecz dobrze nam znany detektyw Soap, żałosny i przekomiczny w swej niedoli typ, należący niegdyś do specjalnego oddziału policji ścigającego Franka Castlea. Podobnie lekki, choć niestety nie gwarantujący specjalnie wysokiej jakości, ton znajdziemy w ostatnich pięciu odcinkach Punishera w ramach Marvel Knights. Narysowane przez Johna McCreę Sprzysiężenie osłów przypomina mocno, że Pogromca żyje w uniwersum Marvela  Spider-Man, Wolverine i Daredevil, tak bardzo sponiewierani i ośmieszeni przez Franka w poprzednich odcinkach, postanawiają wziąć odwet i załatwić go raz na zawsze. Niestety okazuje się, że są właśnie tytułowymi osłami, głupkami w kolorowych rajtuzach (Logan może i nie przebiera się w superbohaterskie fatałaszki, ale mówi o sobie w trzeciej osobie i nie panuje nad sobą kompletnie). Oczywiście tradycyjnie pobiją się oni między sobą szybciej niż dojdą do porozumienia jak rzeczonego Punishera pokonać, a gdy w całą awanturę wplącze się pewien zielony olbrzym będzie już całkowicie kuriozalnie. Garth Ennis nie lubi komiksu superbohaterskiego i nie przepuści żadnej okazji, żeby się z niego ponabijać. Ta opowieść przypomina bardzo swym klimatem Hitmana Ennisa  superherosi są tu swoimi własnymi karykaturami, kompletnymi pacanami i ofermami.
Tak właśnie skończyła się szósta seria Punishera i cała inicjatywa Marvel Knights. Zaraz potem zaczął się Punisher MAX, którego w całości już omawiałem i który zdominował również Garth Ennis, ale w śmiertelnie poważnym wydaniu. Irlandzki scenarzysta napisał tu Punishera całkowicie na serio, czyniąc z niego przerażającego psychopatę  tym większą robi różnicę umieszczona na końcu omawianego dziś tomu opowieść Zmartwychwstanie mateczki Gnucci. Po MAXie Ennis wraca do klimatu roku 2000, do początków Marvel Knights, do tego szaleństwa i absurdu, od którego się wszystko zaczęło. Jak myślicie, kto rysuje? Pewnie, że Steve Dillon. Wraca tytułowa Mateczka Gnucci (osoby pamiętające pierwszy tom są teraz lekko zdziwione), dzielna i ostro walnięta policjantka Molly von Richthofen a także pewien samozwańczy superheros strzegący białego sąsiedztwa przed żulami, czarnymi, homosiami i ciapatymi.
Ennis i Dillon to kombinacja idealna, coś jak Thelma i Louise wśród twórców amerykańskiego komiksu. Razem dają takiego czadu, że czapki z głów spadają  moim zdaniem powinni mieć zapisane w kontrakcie, że gdy tylko jeden z nich nie ma aktualnie zajęcia, to powinni pracować razem. Cały czas po krawędzi, na granicy przegięcia pały i dobrego smaku. Punisher nieodmiennie przedstawia się jako John Smith, ale każdy kto na niego spojrzy kwituje to ironicznym Aha. A potem zaczynają się dziać rzeczy niewyobrażalne  przynajmniej takimi widzielibyśmy je w naszej rzeczywistości, bo w prowokacyjnie pokręconych światach Ennisa są całkowicie zwyczajne.
Trzytomowy Marvel Knights. Punisher to rewelacyjna lektura, podobnie jak wydany wcześniej w Polsce Punisher MAX. A teraz uwaga  w październiku Egmont startuje z drugą epicką kolekcją! Obok The Amazing Spider-Man. Epic Collection pojawi się pierwszy tom Punishera, zatytułowany Krąg krwi. Będzie to Punisher z przełomu lat osiemdziesiątych i dziewięćdziesiątych, czyli z okresu swej największej popularności. Znów poczujemy klimat TM-Semic!
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  Alternatywnie nie zawsze oznacza dobrze

  Dagmara Trembicka-Brzozowska

  Piotr Komorowski, Rafał Szłapa Prószyński. Odwieczne pieśni
  

  
  Historia alternatywna to bardzo specyficzny odłam fantastyki: autor bierze wydarzenie z faktycznej historii, zmienia je i eksploruje możliwości co by było, gdyby.
Ekstrakt: 50%
[image: Prószyński. Odwieczne pieśni]
Literatura polska ma na koncie masę naprawdę doskonałych przykładów tego podgatunku, ale w komiksie nieco trudniej o tego typu atrakcje; można tu wspomnieć o zagranicznych Ex Machinie, Strażnikach czy Chłopakach z XX wieku. O zanurkowanie w ten nurt pokusili się pomysłodawcy nowego polskiego komiksu na zamówienie: Prószyński. Odwieczne pieśni  nie-biografii polskiego wynalazcy z zeszłego wieku.
Kazimierz Prószyński  postać zapomniana poza podręcznikami filmoznawstwa czy inżynierii  był polskim geniuszem oraz wynalazcą, który zrewolucjonizował kino i technologię wideo w ogóle. Narodowe Centrum Kultury Filmowej postanowiło go przypomnieć i uhonorować komiksem. Do współpracy zaproszono Rafała Szłapę, uznanego polskiego rysownika, oraz Joannę Holeksy-Szłapę jako kolorystkę. Był to doskonały wybór: graficznie Prószyński prezentuje się porządnie. Rysunki są czyste, w wymaganych momentach dynamiczne, widać nieco zabawy kadrowaniem. Ładnie oddano też koloryt epoki  akcja dzieje się pod koniec pierwszej dekady XX wieku  bez przeładowania detalami. Można powiedzieć, że czuć ducha Lalki Prusa, co należy policzyć na plus.
W warstwie fabularnej nie jest niestety tak dobrze. Piotr Komorowski nie ma doświadczenia z komiksami jako twórca, co po prostu widać. Bardzo ciekawy pomysł (nad którym, obok scenarzysty, pracowali Piotr Kulesza i Vojislav Radojičić, obaj współpracujący z NCKF i innymi instytucjami kultury) utonął w niedostatkach scenariusza. Historia Prószyńskiego i jego wynalazków zostaje połączona z mistyczną aferą szpiegowską (?) oraz katastrofą tunguską. Nutka fantastyki ma ożywić akcję, która w biografiach komiksowych zwykle nie porywa  i plan był niezły, ale wykonanie gorsze. Największą bolączką jest zapewne ograniczenia miejsca  wszystkie te intrygi i elementy życiorysu Prószyńskiego zmieszczono na zaledwie 40 stronach, przez co otrzymujemy historię poszatkowaną i chaotyczną. Całość sprawia ostatecznie wrażenie rozbiegówki, pierwszego zeszytu dłuższej serii, w którym nic tak naprawdę się nie rozwiązuje, a autorzy dopiero stawiają pionki na planszy.
Prószyński ma potencjał, ale nie został on wykorzystany. To porządnie narysowany komiks ze średnią fabułą, stojący raczej pośrodku spektrum albumów zamówionych przez budżetówkę: może rozwinąć się w coś ciekawego, ale Bradl to nie będzie.
Plusy:
	ciekawy pomysł na fabułę
	przypomnienie o istnieniu Kazimierza Prószyńskiego
	graficznie jest nieźle • sporo informacyjnych materiałów dodatkowych


Minusy:
	wszechobecny chaos narracyjny
	pocięte wątki
	brak informacji o kontynuacji
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  Gwiazda wyrwana z galaktyki

  Sebastian Chosiński

  Hermann Huppen Jeremiah #25: Jeśli któregoś dnia ziemia...
  

  
  Świat może i przeżył kataklizm, ale charakter ludzi, którzy go przeżyli, nic a nic po tym wydarzeniu nie zmienił się. Wciąż są chciwi i mściwi. Z kolei Jeremiah i Kurdy Malloy wciąż pozostają czuli na wdzięki niewieście, co tradycyjnie wpędza ich  mniej lub bardziej świadomie  w kłopoty. W albumie zatytułowanym A jeśli któregoś dnia Ziemia niewiele brakuje, aby za swoje zaangażowanie zapłacili najwyższą cenę.
Ekstrakt: 80%
[image: Jeremiah #25: Jeśli któregoś dnia ziemia...]
Mija już osiem lat, od kiedy Elemental zaczął publikować Jeremiaha Hermanna Huppena. W tym czasie, wydając po kilka rozdziałów opowieści w ciągu roku, zdążył właśnie dotrzeć do albumu numer dwadzieścia pięć. Ćwierć setki! A przecież belgijski scenarzysta i rysownik wciąż tworzy nowe historie i pewnie za rok bądź dwa dobije do czterdziestki. Ale nie o tym chciałem. W momencie kiedy na polskim rynku ukazał się pierwszy komiks o Jeremiahu i Kurdym Malloyu (Noc drapieżców, 1979), czytelnicy w Europie Zachodniej mieli ich już do dyspozycji trzydzieści dwa (względnie trzy). Pamiętam doskonale, jak zastanawiałem się wtedy, czy Huppen na pewno da radę? Utrzyma w miarę równy poziom przez tyle lat? Czy tylko  po dwóch, trzech dekadach od startu cyklu  będzie jedynie odcinał kupony od dawnej sławy, żerując na sentymencie swoich wielbicieli? Dziś mogę stwierdzić bez najmniejszych obaw, że nic takiego się nie stało. Jeremiah jest wciąż tak samo wciągający, jak na samym początku.
Powie ktoś: to na pewno dlatego, że historia osadzona w postapokaliptycznej Ameryce Północnej to praktycznie samograj. Wystarczy tylko tego nie zepsuć. I może nawet taka osoba będzie miała rację, lecz przecież nic  nawet najbardziej atrakcyjne tło opowieści  nie zastąpi dobrego scenariusza. A jeśli będzie on zły, na nic nie zdadzą się najbardziej intrygujący i pełnokrwiści bohaterowie. Przeciwnie: uwypuklą oni jedynie miałkość fabuły. Na szczęście wszystkie obawy okazały się płonne. Wprawdzie po wydaniu pod koniec ubiegłego stulecia doskonałego Kuzyna Lindforda (1998) Huppen zrobił sobie trzy lata odpoczynku od Kurdyego i Jeremiaha, ale kiedy powrócił  uderzył z podwójną mocą, nie tyle restartując, co nieco odświeżając serię. Karabin w wodzie (2001), znany też jako Noc na bagnach, Błękitny Lis (2002) oraz Ostatni diament (2003) tchnęły nową energią. Której nie zabrakło również w wydanym w kwietniu 2004 roku tomie A jeśli któregoś dnia Ziemia.
Huppen w Jeremiahu zawsze unikał jednoznaczności, nie wykładał wszystkich kart na ławę, pozostawiał sporo miejsca do snucia domysłów i stawiania przeróżnych hipotez. Nie należy więc oczekiwać, że nagle  przy dwudziestym piątym podejściu do swojej postapokaliptycznej sagi  zmieni przyzwyczajenia. A to tym razem jest o tyle istotne, że na drodze dwójki przyjaciół pojawia się wyjątkowo dziwaczna i złowroga grupa osób. W zasadzie do samego końca trudno orzec, kim oni naprawdę są i kim jest poniekąd więziona przez nich Tamara vel Agatha, która sama o sobie mówi, iż jest gwiazdą wyrwaną ze swej galaktyki. Równie dobrze mogłaby być nawiedzoną członkinią sekty co wariatką, a może przybyszem z obcej planety? Belgijski scenarzysta prawie do końca pozostawia wszystkie te furtki otwarte.
Ludzie, z którymi podróżuje Tamara / Agatha, a wśród których jest także jej chorowity brat, sami nazywają siebie Klubem. Zachowują wojskowy rygor i wyraźnie kogoś się boją, przed kimś uciekają. Jeremiah i Kurdy dołączają do nich, biorąc na siebie rolę zewnętrznych ochroniarzy. Nie dla przyjemności, raczej z przymusu  brakuje im bowiem benzyny do motocykli, a nowo poznani towarzysze mają jej tyle, że mogą się podzielić. Gdyby nie wścibstwo Malloya (dla stałych czytelników serii będące czymś w pełni naturalnym) oraz dobre serce Jeremiaha (też chyba nie wywołujące u nikogo zaskoczenia)  układ z Klubem funkcjonowałby perfekcyjnie. Otóż to: gdyby! Szybko bowiem zaczyna się psuć, a kiedy na dodatek Jer poznaje dramatyczną historię Tamary / Agathy, zamienia się w jawną wrogość. W efekcie życie przyjaciół zostaje zagrożone.
W kolejnych rozdziałach sagi Hermann nie tylko wprowadza na arenę wydarzeń nowe postaci, tym samym sukcesywnie poszerzając uniwersum, ale chętnie nawiązuje również do tych, które odgrywały znaczącą, choć epizodyczną rolę w poprzednich odsłonach cyklu. Tym razem, jako wyjątkowo złowrogie i mroczne ​memento mori, objawia się jeden z bohaterów obecnych w Kuzynie Lindfordzie. Tropi on Jeremiaha i Kurdyego,​ przysparzając przyjaciołom dodatkowych problemów (jakby i bez niego mieli ich mało). Już sam jego wygląd wywołuje ciarki na plecach. To zresztą chyba nie przypadek, że Huppen ucharakteryzował go na wywołującego wyjątkową trwogę złoczyńcę rodem z komiksów superbohaterskich. A skoro doszliśmy do strony graficznej  czy za dwudziestym piątym podejściem da się napisać coś nowego? Zwłaszcza że autor rysunków posługuje się wciąż tą samą charakterystyczną kreską, za pomocą której kreśli niezmienny turpistyczny świat. Tyle tylko, że nie bacząc na upływ lat robi to z absolutną perfekcją, osiągając arcymistrzostwo w sposobie kadrowania, co prowadzi do idealnej wręcz symbiozy fabuły z obrazem.
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  Gdy zalewa nas żółć

  Marcin Knyszyński

  Dave Gibbons, Geoff Johns, Ivan Reis, Ethan Van Sciver Wojna z Korpusem Sinestro
  

  
  Niektóre wydarzenia z historii DC Comics zyskują po latach status legendarnych, zmieniających oblicze uniwersum, czy definiujących jego pewne obszary na nowo. Zazwyczaj noszą miano kryzysów  choć nie zawsze. Jednym z tych wydarzeń, wyjątkowo znaczącym dla Zielonych Latarni, była wielka kosmiczna awantura z roku 2007  Wojna z Korpusem Sinestro.
Ekstrakt: 80%
[image: Wojna z Korpusem Sinestro]
W 2004 roku bardzo obiecujący młody wilk w wydawnictwie DC Comics, niejaki Geoff Johns, zabrał się za pisanie przygód Hala Jordana, najsłynniejszego ziemskiego członka Green Lantern. Hal po roku 1994 został zapomniany  Emerald Twilight a potem Zero Hour: Crisis in Time! pogrzebały postać dzielnego lotnika z zielonym pierścieniem mocy. Komiksy z Zielonymi Latarniami nadal wychodziły, ale już bez Hala Jordana. Dopiero dziesięć lat później, Geoff Johns postanowił wskrzesić bohatera  jego opowieść Green Lantern. Rebirth (nadal nie wydana w Polsce) uważana jest za jedną z najważniejszych w DC Comics pierwszej dekady dwudziestego pierwszego wieku. Jak możemy przeczytać w posłowiu do omawianego dziś komiksu, cały run Geoffa Johnsa w serii Green Lantern to złote lata Hala Jordana. Składa się on z trzech wielkich rozdziałów  wspomniany Rebirth, Wojna z Korpusem Sinestro i wydana już niemal trzy lata temu w Polsce Najczarniejsza noc.
Dziś czytamy część środkową, nawiązującą podobnie jak Rebirth do najlepszych komiksów Green Lantern z lat osiemdziesiątych i dziewięćdziesiątych. W roku 1986 wyszedł drugi numer antologii Tales of the Green Lantern Corps  jedną z zamieszczonych tam opowieści był Tygers Alana Moorea i Kevina ONeilla. Moore już wtedy nakreślił fabularne ramy pewnych wydarzeń, które po prawie dwóch dekadach zaczął twórczo i odważnie rozwijać Geoff Johns  głównie tajemniczą i straszliwą przepowiednię o nadciągającej najczarniejszej nocy, umieszczoną między wersami Księgi OA. Sinestro Corps War wydano między kwietniem 2007 i lutym 2008, równolegle z serią Countdown z charakterystyczną numeracją w dół o której pisałem już przy okazji Ostatniego kryzysu. Uniwersum DC pierwszej dekady dwudziestego pierwszego wieku cały czas trzęsło się w posadach  run Green Lantern Geoffa Johnsa, biegnący równolegle do potężnych kryzysów DC, prowadził razem z nimi prosto do wielkiej rewolucji roku 2011. Wojna Zielonych Latarni z Korpusem Sinestro było wielkim milowym kamieniem na tej drodze.
No dobrze  ale kim był Sinestro? Ten kosmiczny Hitler z fioletową skórą, międzygalaktyczny faszysta i dyktator, istniał w komiksach DC już od 1961 roku. Johns rozwinął pomysły Moorea i uczynił go największym przeciwnikiem Hala Jordana. Sinestro należał swego czasu do Korpusu Zielonych Latarni i nie chciał pogodzić się ze zbyt miękkim  jego zdaniem  podejściem kosmicznych policjantów do tych wszystkich, którzy niszczą międzygalaktyczny porządek. Swoje własne porządki zaczął zatem od własnej planety o nazwie Korugar. Zaprowadził tam faszystowskie rządy, surowo rozprawiał się z przeciwnikami i odkrył, że strach jest najlepszym gwarantem spokoju i posłuszeństwa. Został za to zdegradowany i wyrzucony z Korpusu  stracił pierścień i uciekł do wszechświata antymaterii (to miejsce dobrze pamiętamy z Kryzysu na nieskończonych Ziemiach). To właśnie tam, w Qward, planecie-stolicy, uformował swój własny Korpus, którego członkowie używają pierścieni czerpiących moc nie z koloru zielonego, czyli symbolu woli, lecz żółtego, czyli symbolu strachu. Korpus Sinestro jest gotowy do inwazji na nasz wszechświat  jego celem jest zaprowadzenie w nim własnego porządku, terroru żółtego strachu.
Naprzeciw Korpusu Żółtego staje Korpus Zielony, złożony z siedmiu tysięcy dwustu Zielonych Latarni. Wojna toczyć się będzie we wszechświecie antymaterii, na planecie OA, gdzie stoi wielka Zielona Bateria, a także na naszej Ziemi (głównie), czyli kluczowym miejscu dla całego uniwersum DC. To właśnie wtedy, między Nieskończonym a Ostatnim kryzysem, zaczęły formować się najważniejsze założenia Multiwersum DC  nasz wszechświat okazuje się zwornikiem, trzymającym w kupie wszystkie pięćdziesiąt dwa równoległe wszechświaty i płynącą między nimi posokę. Po stronie Sinestro opowiadają się takie postacie jak Cyborg Superman (patrz: Śmierć Supermana), Superman Prime (patrz: Nieskończony kryzys) a także niespodzianka (patrz: Kryzys na nieskończonych Ziemiach). Pojawi się sam Parallax, absolutnie przerażająca istota, personifikacja siły strachu, powstała u zarania dziejów, gdy tylko pierwsza istota inteligentna poczuła niepokój  ta sama istota opanowała Hala Jordana we wspomnianym na początku recenzji Emerald Twilight i przyczyniła się do jego upadku. Po stronie Hala walczy cały Korpus Zielonych Latarni, strażnicy z planety OA a także Ion, personifikacja siły woli, przeciwwaga dla Parallaxa.
Geoff Johns jest już wielką szychą w DC Comics. Wtedy dopiero piął się w górę, zdobywał punkty i uznanie. I radził sobie znakomicie  to, w jaki sposób rozbudował świat Zielonych Latarni, jak dużo ciekawych i atrakcyjnych zmian wprowadził, naprawdę robi wrażenie. Zieleń przestała być jedynym kolorem mocy we wszechświecie. No dobra, zła, emanująca strachem żółć istniała przed nim, ale to on w pełni ją zdefiniował i wytłumaczył. Geoff Johns wprowadził do uniwersum DC emocjonalne spektrum kolorów, w którym żółć i zieleń nie są jedynymi barwami-emocjami. Otóż: Istnieje we wszechświecie spektrum niewidzialnej mocy biorącej się z myśli i odczuć istot myślących. Jaśnieje lub ciemnieje w zależności od stanu emocjonalnego mieszkańców wszechświata. Zaraz po Wojnie z Korpusem Sinestro pojawiły się Latarnie Czerwone, Niebieskie, Fioletowe, Pomarańczowe, czy nawet Indygo. Kolorowa rewolucja Johnsa była podstawą dla kolejnej przełomowej historii ze świata Green Lantern  Najczarniejszej Nocy.
Nie tylko ona zresztą  autor konsekwentnie dążył do tego wydarzenia od samego początku. Wrócił do dramatu Coast City, rodzinnego miasta Hala Jordana, zniszczonego przez Cyborga Supermana podczas wydarzeń opisanych w Rządach Supermanów. Uzasadnił i wytłumaczył istnienie Parallaxa, powołał do życia Iona, Nade wszystko jednak odbrązowił mit Zielonych Latarni, jako kryształowych, nieskazitelnych obrońców wszechświata. Zmusił Korpus do stawienia czoła prawdziwej grozie, terrorowi mającemu za nic zielone metody postępowania i stwierdził, że póki istnieje życie, póty istnieje strach. Nigdy nie zniknie. Skoro Korpus Sinestro, ta zbieranina najgorszych zwyrodnialców kosmosu, zabija wszystkich wrogów bez pardonu, to może i kosmiczni policjanci powinni? Wojna z Korpusem Sinestro jest dzieckiem swoich czasów, czuć tu klimat pierwszej dekady dwudziestego pierwszego wieku  bezpieczeństwo kosztem wolności, metody złoczyńców przyjęte jako oficjalne i dopuszczalne pracy zielonych służb. Banda Sinestro to międzygalaktyczni terroryści  nie można z nimi walczyć pustymi hasłami i enigmatycznym dobrem, które ponoć jest i działa, ale w praktyce trudno je dostrzec.
Rysują sami fachowcy. Najlepszy jest oczywiście Ivan Reis, mistrz chaosu, patosu, całostronicowych kadrów w stylu gdzie jest Waldo?, miliona postaci wylatujących z obrazka prosto na czytelnika (bo się ledwo mieszczą) i dynamicznej akcji. Pozostali graficy są również znakomici, ale to Reis jest najlepszy. Omawiany dziś komiks jest typowym przedstawicielem kosmosu DC  ale jednym z lepszych i bardziej godnych uwagi. Jeszcze lepsza jest wspominana Najczarniejsza noc, ale zanim do niej doszło, nastąpił Ostatni kryzys, o którym już pisałem jakiś czas temu.
Najczarniejsza noc nadchodzi. Egmont wydaje run Geoffa Johnsa od tyłu  pamiętajcie o tym, jeśli Wojna z Korpusem Sinestro trafi w wasze gusta.
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  Jankesi z Podhala

  Sebastian Chosiński

  Andrzej Białoszycki, Jerzy Wróblewski Z archiwum Jerzego Wróblewskiego #17: Szabla w dżungli
  

  
  Seria Z archiwum Jerzego Wróblewskiego ukazuje się od dziewięciu lat i jej końca, jak na razie, nie widać. Na szczęście! Bo, jak się okazuje, szuflady tego bardzo cenionego bydgoskiego rysownika (i rzadziej scenarzysty) wciąż skrywają skarby. O czym dobitnie przekonuje narysowana do tekstu Andrzeja Białoszyckiego przygodowo-sensacyjna Szabla w dżungli.
Ekstrakt: 80%
[image: Z archiwum Jerzego Wróblewskiego #17: Szabla w dżungli]
Punkt wyjścia fabuły Szabli w dżungli, czyli opowieści o dwóch Polakach rodem z Podhala, weteranach wojny secesyjnej, którzy w afrykańskim buszu walczą z łowcami głów  może wydawać się dzisiaj nieco fantastyczny. Ale jednak całkiem prawdopodobny. Wszak kiedy w 1861 roku wybuchła w Stanach Zjednoczonych wojna domowa pomiędzy Południem a Północą, mieszkało tam  według ostrożnych szacunków  nawet trzydzieści tysięcy emigrantów z ziem dawnej Rzeczypospolitej. Jako obywatele amerykańscy byli oni bezpośrednio zainteresowani przebiegiem konfliktu, mieli swoje sympatie i antypatie polityczne; nade wszystko jednak bliska była im tradycja walk o wolność, symbolizowana przez Kazimierza Pułaskiego i Tadeusza Kościuszkę  bohaterów wcześniejszej o prawie sto lat wojny o niepodległość kolonii brytyjskich. Wielu naszych rodaków wstępowało więc do armii Unii, nieliczni zakładali na siebie mundury Konfederacji. Największą sławę zyskał pochodzący z Wielkopolski, popierający prezydenta Abrahama Lincolna, generał Włodzimierz Krzyżanowski, którego nie zabrakło na polach bitewnych pod Bull Run (w czasie drugiej bitwy) i Gettysburgiem.
To zapewne takie postaci zainspirowały Andrzeja Białoszyckiego  bydgoskiego dziennikarza popołudniowego Dziennika Wieczornego i scenarzystę komiksowego, który w latach 70. ubiegłego wieku często współpracował z Jerzym Wróblewskim (między innymi przy pracy nad sensacyjną Zemstą faraona, westernowym Skarbem Irokezów czy kryminałami o kapitanie Jasnym)  do stworzenia fabuły Szabli w dżungli. Rozpisana na sześćdziesiąt trzy paski (każdy liczący po trzy kadry) historia ta publikowana była na łamach wspomnianej powyżej gazety od połowy listopada 1976 do początku marca 1977 roku. Ukazywała się w typowej dla ówczesnego komiksu prasowego formie, czyli tekst znajdował się pod rysunkami, dopiero na potrzeby edycji w kolejnym tomie Z archiwum Jerzego Wróblewskiego Maciej Jasiński przerobił ją na znacznie bardziej strawną dla współczesnego czytelnika wersję z dymkami.
Szabla w dżungli to bardzo klasyczna opowieść przygodowa, w której zapewne zaczytywała się młodzież, choć biorąc pod uwagę okrucieństwo niektórych scen, raczej należałoby uznać tę pracę za dzieło przeznaczone dla dorosłych. Akcja rozgrywa się, jak można sądzić, w drugiej połowie lat 60. XIX wieku. Po zakończonej zwycięstwem Północy wojnie secesyjnej dwóch zdemobilizowanych żołnierzy, Polaków z pochodzenia  major Stefan Orsten i jego przyjaciel sierżant Jan Lutrynia  nie mają co ze sobą zrobić. Marzą o powrocie do ojczyzny, ale tam przecież rządzą zaborcy. Nad ich rodzinnym Podhalem władzę sprawują Habsburgowie. Chcą jednak być bliżej ojczystych stron, planują więc przepłynąć Atlantyk i w marokańskim Agadirze zaciągnąć się do wojska hiszpańskiego. Niestety, niedaleko wybrzeży Afryki potężny sztorm niszczy statek  mają wielkie szczęście, że na prowizorycznej tratwie udaje im się dopłynąć do brzegu. Wielu ich towarzyszy podróży takiego fartu nie miało.
Radość z ocalenia mąci jednak dramatyczne zdarzenie, jakiego stają się mimowolnymi świadkami. Widzą z ukrycia, jak grupa białych żołnierzy urządza polowanie na rdzennych mieszkańców. Część złapanych przez napastników czarnoskórych mieszkańców osady eskortowana jest lądem do najbliższego portu, inni transportowani są rzeką na łodziach. By zasięgnąć języka, Orsten i Lutrynia porywają jednego z białych oprawców. Nosi on anglojęzyczne nazwisko i przyznaje, że jest członkiem bandy Sulejmana, która zajmuje się  jak sam to określa  werbunkiem niewolników dla szejków na Bliskim Wschodzie. Do niedawna jeszcze sprzedawali swój towar właścicielom plantacji bawełny na południu Stanów Zjednoczonych, ale po klęsce Konfederatów w wojnie secesyjnej to ostatnie źródełko dochodu wyschło. Nie trzeba chyba dodawać, że szczególnie ta ostatnia uwaga irytuje Polaków, którzy chcąc dać nauczkę bandytom, wpadają na przebiegły plan. Czy go zrealizują? W każdym razie przeżyją mnóstwo mrożących krew w żyłach przygód.
W warstwie fabularnej Białoszycki nie wymyślił niczego nadzwyczaj oryginalnego, ale stworzył historię, którą świetnie się czyta. Z mnóstwem zwrotów akcji i mocnych akcentów, jakie  gdyby na przykład zostały pokazane na ekranie  mogłyby przyprawić o przestrach. Być może było to skutkiem wyjątkowej niechęci scenarzysty do czarnych charakterów, które wykreował na potrzeby tego komiksu. A może po prostu chciał, aby na ich tle lepiej wypadli bohaterowie pozytywni, zwłaszcza że w paru momentach muszą podejmować decyzje moralnie wątpliwe, a przynajmniej takie, z których musieliby się później wyspowiadać. Odpowiednio naświetliwszy sytuację, Orsten i Lutrynia otrzymaliby zapewne rozgrzeszenie, ale czy w ten sposób uspokoiliby sumienie?
Komiks prasowy, jak wiadomo, miał swoje ograniczenia: nie sprzyjały mu ani jakość papieru, na którym drukowano w PRL-u gazety (chyba że były to organy partyjne), ani wielkość kadrów. Sięgając jednak po albumową wersję Szabli w dżungli, wszelkie obawy można odrzucić na bok. Po rekonstrukcji graficznej i powiększeniu rysunków, komiks prezentuje się doskonale (oczywiście pod warunkiem, że czytelnikowi nie przeszkadza taka formuła i fakt, że ma do czynienia z dziełem pozbawionym kolorów). Największa w tym, bez wątpienia, zasługa Jerzego Wróblewskiego, będącego wtedy, to jest w drugiej połowie lat 70., u szczytu swoich możliwości, co udowadniał przede wszystkim kolejnymi zeszytami Kapitana Żbika i licznymi opowieściami publikowanymi w magazynie Relax. Kadry są dopieszczone, pełne dynamiki i  mimo zrozumiałych uproszczeń  zaskakująco drobiazgowe. Nie ma najmniejszych problemów z rozpoznaniem postaci czy odczytaniem ich emocji (z mimiki). A i sama fabuła sprawia przyjemność w trakcie lektury.
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  Bumelanci i cwaniacy

  Sebastian Chosiński

  Jerzy Wróblewski Z archiwum Jerzego Wróblewskiego #18: Komiksy humorystyczne z Przeglądu Robotniczego
  

  
  Czytalibyście pod koniec lat 50. bądź na początku następnej dekady zajmujący się regionalnym przemysłem Kujaw i Pomorza dodatek do partyjnego dziennika? Wiem, to pytanie retoryczne. Chyba że w tym dodatku publikowano by żarty rysunkowe Jerzego Wróblewskiego. To zupełnie inna sprawa! Takie właśnie króciutkie historyjki z łamów Przeglądu Robotniczego wypełniają osiemnasty tom Z archiwum.
Ekstrakt: 60%
[image: Z archiwum Jerzego Wróblewskiego #18: Komiksy humorystyczne z Przeglądu Robotniczego]
Chociaż większość wielbicieli polskiego komiksu kojarzy bydgoskiego rysownika głównie z Kapitana Żbika czy Binio Billa, względnie z historii publikowanych w Relaxie, to jednak nie należy zapominać, że był on również prawdziwym mistrzem prasowych opowieści rysunkowych, o czym od niemal dekady przekonuje  wydawana przez Ongrys  seria Z archiwum Jerzego Wróblewskiego. Ukazują się w niej głównie kilkudziesięcioodcinkowe (w kontekście pasków komiksowych) fabuły, które pierwotnie pojawiały się przede wszystkim na łamach popołudniowego Dziennika Wieczornego. Jakaż była ich rozpiętość gatunkowa: od kryminałów po przygodówki, od westernów po historie z odległej przeszłości. A to wcale jeszcze nie wszystkie pola zainteresowań autora słynnego Wywiadowcy XX wieku. Wszak Wróblewski zajmował się także karykaturami i żartami rysunkowymi.
Chcecie dowodu? Proszę!
Od 1948 roku ukazywała się w Bydgoszczy, będąca oficjalnym organem prasowym lokalnego Komitetu Wojewódzkiego PZPR, codzienna Gazeta Pomorska, która powstała z połączenia dwóch innych tytułów  Gazety Zachodniej (reprezentującej interesy Polskiej Partii Robotniczej) oraz Głosu Pomorza (wydawanego przez Polską Partię Socjalistyczną). Kiedy w grudniu 1948 roku doszło do wchłonięcia PPS przez PPR, znalazło to także swoje odzwierciedlenie w unifikacji obu dzienników. Dziesięć lat później Gazeta Pomorska doczekała się dodatku w postaci Przeglądu Robotniczego. Jego tytuł raczej nie zachęcał do lektury; podobnie rzecz miała się z podejmowaną na jego łamach tematyką (kogo bowiem tak naprawdę interesowały zagadnienia związane z regionalnym przemysłem?). Starano się więc zwiększyć atrakcyjność pisma, umieszczając w nim żarty i rysunkowe shorty. Autorem wielu z nich był początkujący jeszcze wtedy grafik Jerzy Wróblewski.
Gdy zaczął rysować na zamówienie Przeglądu Robotniczego, miał zaledwie siedemnaście lat; kiedy zakończył tę współpracę  w związku z likwidacją dodatku  dwadzieścia pięć. Przyglądając się więc pojedynczym kadrom i krótkim historyjkom zebranym w albumiku zatytułowanym Komiksy humorystyczne z «Przeglądu Robotniczego», poznajemy najwcześniejsze profesjonalne prace mistrza, których dodatkową wartością jest to, że  w przeciwieństwie do komiksów publikowanych w Dzienniku Wieczornym  podglądają one na gorąco peerelowską rzeczywistość. Kto oglądał choć jedną z komedii Stanisława Barei, bez trudu doceni niekiedy subtelny, to znów bardzo sarkastyczny, często wręcz absurdalny humor Wróblewskiego. Jak u twórcy filmowego Misia  mamy do czynienia z wyjątkowo wykrzywionym zwierciadłem, co oznacza, że gdy w jednej chwili jest śmiesznie, to z dużym prawdopodobieństwem w następnej będzie strasznie.
Pod wieloma względami albumik Ongrysu przywodzi na myśl prasowe żarty rysunkowe Henryka Derwicha  wieloletniego dziennikarza Expressu Poznańskiego  zebrane w 2013 roku w zbiorze À propos PRL-u. One także dotykały tematów leżących na ulicy, a więc codziennego życia mieszkańców Polski Ludowej przełomu lat 50. i 60. ubiegłego wieku, kiedy stopniowo malała nadzieja na reformatorską sprawczość Władysława Gomułki. Zarówno Derwich, jak i Wróblewski (i oczywiście Bareja) tropili absurdy ustroju komunistycznego, przyglądając się charakterystycznym dla tego systemu patologiom. Spora część żartów zawartych w omawianym albumie dotyka funkcjonowania zakładów pracy, wszechpanującemu w nich cwaniactwu i nieróbstwu, kombinatorstwu i bumelanctwu, złodziejstwu i alkoholizmowi. Dostaje się nie tylko robotnikom, czyli tak zwanym fizycznym, ale również urzędnikom siedzącym za biurkami. Niekiedy aż dziw bierze, że podobne historyjki przeszły cenzorskie sito i pojawiły się w dodatku prasowym do gazety partyjnej. Być może traktowano je jak wentyl bezpieczeństwa, wychodząc z założenia, że kiedy obywatele pośmieją się z nich w domu, mniej razić ich będzie to samo w rzeczywistości.
Oprócz żartów  nazwijmy je  pracowniczych, pojawiają się również obrazki neutralne politycznie. Jak chociażby nader liczne portrety przestraszonych mężów zdominowanych przez mało sympatyczne żony  gospodynie domowe. Co ciekawe, im bliżej końca istnienia Przeglądu Robotniczego, tym mniej jest prześmiewczych historyjek dotyczących funkcjonowania gospodarki peerelowskiej. Z tych pochodzących z lat 1965-1966 prawie wszystkie mają charakter stricte obyczajowy. Widać komuś jednak sarkazm rysownika zaczął przeszkadzać i wolał skierować jego satyryczne ostrze na przykład przeciwko długowłosej młodzieży. Co jednak wcale nie znaczy, że wraz z nowymi wymogami Wróblewski stracił poczucie humoru.
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  Prawdziwi bohaterowie nie dają się pogryźć

  Piotr Pi Gołębiewski

  Trevor Hairsine, Tom Taylor DCeased. Martwa planeta
  

  
  Czwarta odsłona inwazji zombie na uniwersum DC z cyklu DCEased nosi podtytuł Martwa planeta. Jednak wbrew temu komiks ten ma w sobie sporo życia.
Ekstrakt: 60%
[image: DCeased. Martwa planeta]
Minęło pięć lat, od kiedy wirus antyżycia opanował Ziemię, zamieniając większość jej mieszkańców w żywe trupy. Superman, Batman i Wonder Woman zginęli. Jednak ich poświęcenie nie poszło na marne i część ludzkości zdołała się uratować, opuszczając planetę w kosmicznej arce. Szczęśliwcy znaleźli miejsce, w którym mogli się osiedlić. Damian Wayne został nowym Batmanem i wraz z innymi przedstawicielami młodego pokolenia superbohaterów uformował całkiem nową Ligę Sprawiedliwości. Trzeba było zapomnieć o przeszłości i żyć dalej.
Nie jest to jednak takie proste. Radary odbierają bowiem sygnał od Cyborga z Ziemi. Choć ten walnie przyczynił się do rozplenienia się wirusa antyżycia, reaktywowana Liga Sprawiedliwości postanawia go ratować. Zwłaszcza, że twierdzi on (a właściwie tylko jego głowa), iż istnieje lekarstwo mogące odwrócić proces przemieniania się w zombie.
Scenarzysta Tom Taylor tym razem nie rozwija więc wątków zarysowanych w miniserii DCEased: Nieumarli w świecie DC, tylko tworzy jej bezpośrednią kontynuację. Trochę szkoda, ponieważ pozostawienie historii w momencie, kiedy resztki ludzkości uciekają z Ziemi w nieznane miało sporo uroku, a czytelnik mógł sam sobie dopowiedzieć, czy udało im się odnaleźć planetę zdolną do zasiedlenia. A jako, że nie wszyscy się ewakuowali, była szansa na kolejne apokaliptyczne historie, które ukazywałyby syzyfową walkę superbohaterskich niedobitków z antyżyciem. Osobiście z chęcią zobaczyłbym, jak sobie w tej sytuacji radzą superłotrowie, którzy zostali zepchnięci na margines. Wiemy, że Poison Ivy i Harley Queen zbudowały sobie azyl w Gotham. A co z innymi? Taylor trochę o nich zapomina, choć akurat w Martwej planecie jedną z postaci drugoplanowych jest Pingwin, który zaszył się w twierdzy na Antypodach.
Porównując Nieumarłych w świecie DC z kontynuacją, można zauważyć, że ta pierwsza miniseria, choć naznaczona zbyt pospieszną akcją, była całkiem zgrabnie przemyślana. Widać było, że scenarzystę bawiło tworzenie alternatywnych przygód superbohaterów. Martwa planeta zdradza jednak symptomy zmęczenia tematem. Fabuła jest podzielona na kilka równoległych wątków, które chaotycznie się ze sobą przeplatają. W pewnym momencie Damian/Batman schodzi na dalszy plan i najważniejszymi postaciami stają się John Constantine oraz Potwór z Bagien, zaś klimat osaczenia przez zombie przestaje mieć pierwszoligowe znaczenie. Szkoda, bo do tej pory Tom Taylor konsekwentnie kreował nastrój horroru w wersji super.
Za to pod względem strony wizualnej jest całkiem nieźle. Trevor Hairsine posiada czytelny, dynamiczny styl rysowania, dzięki czemu swobodnie możemy rozkoszować się szybką akcją. Jeśli już faktycznie miałbym się czegoś czepiać, to braku indywidualnego sznytu, który wyróżniałby go spośród innych rzemieślników.
Jako całość Martwa planeta stanowi przyjemną lekturę, zwłaszcza jeśli ktoś lubi okultystyczną stronę uniwersum DC. A jednak w porównaniu z poprzednimi tomami, które ukazały się pod szyldem DCEased, ten najnowszy wypada nieco słabiej. Poszatkowanie wątków i scedowanie akcji na Constantine′a i jego mrocznych towarzyszy trochę koliduje z klimatem dotychczasowych części. Niby nie jest źle, ale Tom Taylor potrafił bardziej błysnąć.
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  Zepsuty zegar

  Andrzej Goryl

  Gary Frank, Geoff Johns Zegar zagłady
  

  
  Kiedy pierwszy raz usłyszeliście o pomyśle połączenia postaci ze Strażników Alana Moorea i Davea Gibbonsa z regularnym uniwersum DC, pewnie pomyśleliście coś w stylu: Ech, kolejny skok na kasę. Kiedy jednak całość została opublikowana, okazało się, że jest dużo, dużo gorzej.
Ekstrakt: 30%
[image: Zegar zagłady]
Ale nie uprzedzajmy faktów. Fabuła zaczyna się na początku lat 90. Dzięki ujawnieniu dziennika Rorschacha, udział Ozymandiasza w nowojorskiej masakrze wyszedł na jaw. Najmądrzejszy człowiek na Ziemi stał się wrogiem publicznym numer 1, a świat ponownie stanął na skraju wojny atomowej. Jedynym rozwiązaniem zdaje się być odszukanie Doktora Manhattana. I to właśnie stara się osiągnąć Ozymandiasz, mający jako wsparcie nowego Rorschacha i dwójkę superzłoczyńców: Marionetkę i Mima. Podążając tropem wszechmocnej istoty, grupa przenika do innej rzeczywistości  do świata Supermana, Batmana i Lexa Luthora.
Za scenariusz odpowiada Geoff Johns (Liga Sprawiedliwości, Flashpoint)  autor przeciętny, który jednak z jakiegoś powodu cieszy się sporą popularnością wśród czytelników mainstreamowych komiksów. Jak można się było spodziewać, fabuła Zegara zagłady nie jest dobrze napisana. Johns bardzo stara się kopiować Moorea, jednak kompletnie mu to nie wychodzi  dubluje jego zagrania narracyjne, ale bez żadnego zrozumienia, dlaczego właściwie były one wykorzystane w oryginale. Co więcej  amerykański twórca tak naprawdę nie ma za bardzo żadnej historii do przekazania. Jego scenariusz to zlepek scen, których większość jest zupełnie zbędna, inne są niepotrzebnie przeciągnięte i raz po raz powtarzane. Pisarz dodaje kolejne postaci, buduje im jakąś przeszłość, ale sens ich umieszczenia w fabule gdzieś po drodze ulatuje. Dialogi nudzą i męczą  można odnieść wrażenie, że autor też bardzo się męczył pisząc ten komiks. Oczywiście nie mogło się też obyć bez typowego, trykociarskiego mordobicia, które pasuje tutaj jak pięść do nosa. Wylewający się z każdej strony patos również nie pomaga w odbiorze komiksu. Całość wygląda jak coś, co stworzył algorytm nakarmiony Strażnikami i komiksami o herosach DC.
Na dodatek Johns (lub któryś z decydentów wydawnictwa) uparł się, by seria miała dwanaście numerów  to zdecydowanie za dużo, całość z powodzeniem dałoby się zmieścić w połowie tej liczby. Może wtedy historia miałaby więcej sensu?
W środku znajdzie się wprawdzie kilka ciekawszych pomysłów, jednak gubią się one w nawale przeciąganych scen i złego scenopisarstwa.
Dużo lepiej prezentują się rysunki. Gary Frank (Plemię Cienia, Shazam!) to solidny rzemieślnik o starannej, choć dosyć statycznej kresce. Artysta na szczęście nie stara się naśladować Gibbonsa, robi po swojemu. Jego plansze świetnie działają przy spokojnych scenach i tam, gdzie artysta skupia się na detalu, w momencie, ale gdy musi pokazać bardziej dynamiczną akcję, też nie jest źle. W żadnym wypadku nie są to wybitne rysunki, ale naprawdę niezła robota  z lepszym scenariuszem Frank mógłby bardziej błysnąć.
Zegar zagłady to komiks bardzo nieudany  za długi, nudny i pozbawiony większego sensu. Niezłe rysunki i parę bardziej trafionych pomysłów w żaden sposób go nie ratują. Zdecydowanie odradzam.
Plusy:
	Kilka ciekawszych pomysłów
	Rysunki Garyego Franka


Minusy:
	Nieprzemyślana fabuła
	Toporne kopiowanie pomysłów narracyjnych Moorea
	Nieumiejętnie poprowadzona narracja
	Na siłę przeciągnięta historia
	Powciskane na siłę, niepasujące do siebie elementy
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  Przez pryzmat emocji

  Marcin Knyszyński

  Geoff Johns, Ivan Reiss Green Latern: Najczarniejsza noc
  

  
  Trzyetapowy run Green Lantern Geoffa Johnsa uznawany jest za jeden z najlepszych i najważniejszych, jakie wydało DC Comics w pierwszej dekadzie dwudziestego pierwszego wieku. Egmont zaczął wydawać go od końca, rozpoczynając trzy lata temu Najczarniejszą nocą, czyli etapem trzecim  ważnym elementem łabędziego śpiewu uniwersum przed nadchodzącym końcem świata roku 2011.
Ekstrakt: 80%
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Geoff Johns mocno ubarwił świat Zielonych Latarni  dosłownie i w przenośni. W wydanej niedawno przez Egmont Wojnie z Korpusem Sinestro dowiedzieliśmy się całkiem sporo o kolorze żółtym, który, razem z zielonym, stanowi centrum Emocjonalnego Spektrum Światła. Zielony symbolizuje moc woli, uosobieniem którego jest istota o imieniu Ion  Korpus Green Lantern używa tej mocy do pilnowania porządku we wszechświecie. Żółty symbolizuje moc strachu, uosobieniem, którego jest demon zwany Parallaxem  ta moc należy do nadciągającego z Wszechświata Antymaterii Sinestro i jego własnego korpusu wszelkiej maści zwyrodnialców (należą do niego takie indywidua jak Cyborg Superman czy Superman Prime a pomaga im sam przerażający Antymonitor  patrz: Kryzys na nieskończonych Ziemiach). Żółte niebezpieczeństwo zostało zażegnane, ale zaraz potem pojawiło się zagrożenie kolejne  drugi etap runu Johnsa kończy się pojawieniem Czarnej Latarni na planecie Ryut w Sektorze 666 i straszną przepowiednią o bratobójczej wojnie i końcu wszechświata. Nadciąga Najczarniejsza noc.
Od Wojny z Korpusem Sinestro do omawianej dziś Najczarniejszej nocy dzieli nas jednak okres, w którym wydarzyło się naprawdę sporo. Druga połowa 2008 i pierwsze miesiące 2009 roku to czasy Wojny światła, a nade wszystko Ostatniego kryzysu. Wojną światła nazywamy konflikt ośmiu Korpusów Latarni  to jest właśnie to wspomniane ubarwienie świata Green Lantern. Zielony i żółty to nie wszystko  to po prostu kolory o mocy najłatwiejszej do kontrolowania (bo w środku spektrum), przez co najpopularniejsze. Geoff Johns wymyślił jeszcze inne, bardziej peryferyjne i nieokiełznane (pomarańczowy  chciwość, czerwony  gniew, niebieski  nadzieja, fiolet  miłość, indygo  współczucie) oraz powołał do życia korzystające z tychże kolorów inne korpusy międzygwiezdnych istot, które  jak to zazwyczaj w komiksie superbohaterskim bywa  wzięły się od razu za łby. Ostatni kryzys z kolei był wydarzeniem jeszcze większym, niebywale istotnym dla całego uniwersum  skończył się raczej pyrrusowym zwycięstwem i dość przygnębiającą sceną śmierci jednego z najważniejszych herosów DC Comics.
Najczarniejsza noc zaczyna się zaraz po Ostatnim kryzysie. Ośmioczęściowa opowieść, poprzedzona Preludium oznaczonym numerem zero, wydana została za oceanem między czerwcem 2009 a majem 2010 roku. Nastały mroczne czasy, straszne proroctwo ukryte między wersami Księgi OA zaczyna się spełniać. Nikt nie zauważył, że w samym środku wszechświata powstała Czerń  dodatkowy kolor mocy, leżący zupełnie poza spektrum i diametralnie różniący się od pozostałych. Czarne Latarnie, zasilane mocą obiektu powstałego na wspomnianej planecie Ryut, ruszają do ataku. Ich celem jest likwidacja wszelkiego życia i światła we wszechświecie  a szeregi ich Korpusu zasilane są sukcesywnie przywróconymi do życia herosami DC Comics. Aquaman-zombie obracający w perzynę swe podwodne królestwo? O to właśnie chodzi!
Bohaterowie DC Comics, nawet ci najbardziej znani, umierają i powracają do życia. Flash, Hal Jordan, Superman, Wonder Woman, Aquaman, nawet Batman. Crossovery, restarty i kryzysy to chleb powszedni fanów DC  te wydarzenia, przepełnione śmiercią, tak naprawdę unieśmiertelniają herosów, bo scenarzyści nigdy nie zabijają ich definitywnie. Doomsday zabił Supermana pewnego pamiętnego dnia, ale cóż z tego? Kal-El szybko wrócił do świata żywych. Najczarniejsza noc rozpoczyna się w dniu upamiętniającym to wydarzenie  jest to jednocześnie międzynarodowe święto poległych bohaterów. Superbohaterowie (ba, nawet superprzestępcy) odwiedzają groby swoich kolegów, zastanawiając się, czy śmierć (i niespodziewane zmartwychwstanie, dodajmy) stanowi część pracy herosa? Tylko śmierć jest sprawiedliwa. Życie sprzyja jednym i ignoruje drugich. Tylko wobec śmierci jesteśmy równi. Milczący i zimni  dywaguje superłotr, który przywraca do życia martwych bohaterów i włącza ich w szeregi swojej armii. Uniwersum DC opanowuje specyficzna i niespotykana do tej pory plaga superzombie (choć sam autor nie lubi porównania Czarnych Latarni do chodzących trupów), które mają tylko jeden cel  zabić wszystkie żyjące istoty we wszechświecie.
Najczarniejsza noc jest bardzo charakterystyczna dla kosmicznego DC  to wręcz modelowy przykład prostej jak drut fabuły, w której chodzi przede wszystkim o epickie bitwy toczone przez setki postaci w różnych zakamarkach uniwersum. Kogo mu tu nie spotkamy  Supermana, Batmana, Wonder Woman, istoty z Atlantydy, Ligę Sprawiedliwości, Mroczną Ligę Sprawiedliwości, Flasha (to w sumie równorzędny główny bohater obok Hala Jordana  tak jakby rezerwował sobie tę rolę w najważniejszych zadymach DC i w dodatku jest go więcej niż jeden), Tytanów, Hawka i Dove, czy wreszcie Green Arrowa (jeszcze sprzed czasów The New 52, czyli sprzed runu Jeffa Lemirea i Andrei Sorrentino). No i przede wszystkim pojawiają się całe zastępy Zielonych Latarni, a nawet mędrcy z Oa jak chociażby Ganthet (kłaniamy się w tym momencie wydawnictwu TM-Semic). Takiego stężenia superbohaterstwa nie ma nawet Wojna z Korpusem Sinestro. Ivan Reis rysuje naprawdę oszałamiająco, każdy kadr pęka po prostu w szwach  rozsadzają go nie tylko tłumy bohaterów, ale i niesamowita, wręcz wyciekająca z niego energia. Tak rysował w latach dziewięćdziesiątych chociażby Jim Lee  żeby dać pierwsze z brzegu porównanie.
Geoff Johns zapowiadał Najczarniejszą noc już od czasów, kiedy to żółta moc strachu okazała się drugą, obok zielonej mocy woli, potęgą Emocjonalnego Spektrum Światła. Wola była w jego ocenie czymś najbardziej pierwotnym i naturalnym, zaraz po niej przyszedł strach jako druga konsekwencja wykształcenia samoświadomości. A potem gniew, miłość, chciwość, współczucie i nadzieja. Ukształtowanie się tych cech ludzkiego istnienia było jak rozszczepienie białego światła w pryzmacie  bez tego bylibyśmy nadal nieświadomymi zwierzętami. Ten kolorowy podział jest kluczowy dla całej Najczarniejszej nocy, każda barwa reprezentuje siłę, witalność, możliwość działania  po prostu istnienie. To, z czym walczą wszyscy bohaterowie, żadną siłą nie jest  to czerń, czyli antyteza białego światła, śmierć, czyli antyteza życia. Negacja, pustka, nieistnienie. Naturalny stan wszechświata według antagonistów superbohaterów DC  kto wie, być może to oni mają rację? Może to przede wszystkim sam wszechświat walczy z wszystkimi żywymi istotami, wystawiając do walki swego najpotężniejszego wojownika  entropię. Komos, pustka, nicość  to wszystko było, zanim nastało życie. Dlatego przeciwnik, któremu stawiamy czoła w komiksie, zdaje się być wrogiem ostatecznym. Wszak światło jest podstawą mocy użytkowników pierścieni.
Komiks Geoffa Johnsa to także rzecz typowa ze względu na fabułę. To wycinek hipertasiemca, który, czytany bez znajomości choćby podstaw uniwersum, może okazać się niezrozumiały. Praktycznie na każdej stronie znajdziemy nawiązania do przeszłych wydarzeń, mnóstwo imion i wspomnień poprzednich przygód  nie da się zatem wejść do świata Zielonych Latarni od tego momentu bez żadnej straty. No ale na tym polegają crossovery, zwłaszcza te w DC Comics  warto zatem wiedzieć, na co się porywamy. Sprawę komplikuje fakt, że czytamy tylko główną ośmioodcinkową opowieść bez tzw. tie-inów, czyli pobocznych historii publikowanych równolegle w zwykłych, miesięcznych numerach DC. To dlatego mamy czasem wrażenie, że coś nas właśnie ominęło.
Pamiętajmy, że po każdej nocy, nawet tej najczarniejszej, przychodzi dzień. Brightest Day, bezpośrednia kontynuacja Blackest Night, dwudziestoczteroodcinkowa historia trwająca dokładnie rok, wychodziła od lipca 2010 roku do czerwca 2011. Egmont wydał właśnie imponującą ponad siedemsetstronicową cegłę  Najjaśniejszy dzień dotarł w końcu do Polski. To zaraz po nim nastał Flashpoint a uniwersum DC, takie jakie wszyscy znali od lat, przestało istnieć. Ale na te dwie opowieści przyjdzie jeszcze pora.
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  Książkomiks

  Dagmara Trembicka-Brzozowska

  Adrian Tomine Śmiech i śmierć
  

  
  Przeczytanie Śmiech i śmierć, tych sześciu krótkich historii od Adriana Tominego, to jak przeczytanie sześciu pokaźnych, poruszających powieści obyczajowych.
Ekstrakt: 100%
[image: Śmiech i śmierć]
Nie bez powodu skromny tomik Śmiech i śmierć (czy też bardziej trafnie w oryginale: Killing and Dying) zachwycił recenzentów anglojęzycznych  i to nie krytyków komiksu, a literatury. Nawet w Polsce wymieniano go w działach kulturalnych mainstreamowej prasy w podsumowaniach najlepszych publikacji 2020. Coś w rysunku i narracji Tominego przyciąga tych, którzy po komiksy nie sięgają, odstraszeni zwykle pstrokacizną Marvela i DC albo łatką dziecięcości.
Możliwe, że to prostota formy, kojarząca się z miejsca z paskami komiksowymi z gazet, ale wyciśnięta do ostatniej kreski: każdy kadr (a tych autor lubi nawrzucać na stronę, często rysując je równe i małe jak siatkę), mimo superprostych teł i gładkich, nieskomplikowanych kolorów (o ile w ogóle pojawiają się barwy), ma znaczenie dla całej opowieści. Widać to zwłaszcza w tytułowej Śmiech i śmierć": emocje postaci są doskonale widoczne, mimika opowiada wszystko to, co przeżywają znacznie lepiej niż celowo niezręcznie napisane dialogi  a przeżywają przede wszystkim wstyd, zagubienie, próbę bycia dobrym rodzicem; uwypukla się nawet intencjonalny, chociaż pozbawiony złych pobudek rasizm bohaterki i jej z nim dyskomfort.
Ale nie tylko mimiką bohaterów gra Tomine. W Przekładzie z japońskiego  chyba najbardziej do mnie trafiającej tu opowieści  autor postanowił poprowadzić narrację w formie kartki z pamiętnika, pisanego przez kobietę, która chce przekazać ją potem swojemu dziecku. Nie ma tam praktycznie żadnej twarzy  wszystko rysowano jako widoki z perspektywy narratorki. Dzięki temu jednak skupiamy się na jej słowach  i widzimy, jak głęboko Tomine rozumie ludzkie reakcje na kryzys.
Zresztą podobną empatię pokazuje w pierwszej nowelce, Krótkiej historii sztuki zwanej rzeźbiarstwem ogrodowym, w której pod wierzchnią warstwą kuriozalnego, tatuśkowego humoru znajdziemy nieco obsesji, sporo bezradności i próby dbania o dobro kochanej osoby, która uznała, że ma talent (nie ma) w pięknej sztuce (niezbyt) rzeźbiarstwa ogrodowego (ugh!), a przez to zamienia życie rodziny w piekło. A to tylko połowa z historii w albumie!
Jeśli porównać do czegoś Śmiech i śmierć, powinniśmy pomyśleć o Sabrinie": oba komiksy są tak samo proste w rysunku, statyczne i książkowe w odbiorze. Podobnie jak album Nicka Drnaso, ten Tominego nie każdemu się spodoba  przez swoje narracyjne pauzy, dziwność, nieładność, obyczajowość  ale warto chociażby się z nim spróbować. No i powinien być doskonałym prezentem dla kogoś, kogo dopiero chcemy do komiksu przekonać, a na co dzień woli poważną literaturę.
Plusy:
	głęboka empatia autora, widoczna w każdej historii
	przemyślane, dopracowane  choć proste  rysunki
	bliska, ale niełatwa tematyka  psychologiczna
	książkowa wersja języka komiksu


Minusy:
	zdecydowanie nie dla każdego komiksiarza
	w sumie raczej dla fanów obyczajówek i powieści
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  Baśń o potędze miłości

  Maciej Jasiński

  Stéphane Fert Skóra z tysiąca bestii
  

  
  Źródeł tej historii trzeba doszukiwać się w starych podaniach ludowych, które bracia Grimm spisali i pod tytułem Wieloskórka opublikowali w swym zbiorze baśni. Dzięki temu kolejne pokolenia młodszych i starszych czytelników mogły poznać opowieść o księżniczce, którą postanowił poślubić jej ojciec  wdowiec. Żeby odrzucić oświadczyny króla, dziewczyna zażądała  jak jej się wydawało  rzeczy niemożliwych do wykonania: sukien w kolorze słońca, księżyca i gwiazd oraz płaszcza wykonanego ze skór wszystkich zwierząt, jakie występowały na terenie królestwa. Ogarniętemu żądzą ojcu udało się spełnić to żądanie i wówczas królewna uciekła z zamku zabierając ze sobą płaszcz oraz suknie.
Ekstrakt: 90%
[image: Skóra z tysiąca bestii]
Stephane Fert nie tworzy po prostu adaptacji baśni spisanej przez braci Grimm. Wyciąga z niej niektóre wątki i sceny, interpretuje po swojemu i tworzy nową, znacznie mroczniejszą opowieść niż znana czytelnikom Wieloskórki. Najistotniejszą zmianą jest to, że nie poznajemy historii z perspektywy księżniczki, lecz młodego księcia o imieniu Lou. Pewnego dnia wybrał się on do lasu, gdzie został napadnięty przez olbrzymią pajęczycę i zginąłby niechybnie, gdyby nie pomoc ze strony księżniczki Jeżynki. Pocałunek połączył młodych uczuciem, które zostanie wkrótce wystawione na wiele prób. Czy przetrwa mimo tylu przeciwności losu i będą żyć razem w szczęściu do końca swych dni?
W interpretacji Stephanea Ferta część zdarzeń znanych z Wieloskórki została przedstawiona w bardziej drastyczny czy krwawy sposób. Autor przełamuje tę mroczną atmosferę co jakiś czas humorystycznymi dialogami  głównie rozmowami pomiędzy Lou i wiedźmą Margot. Całość układa się w historię znacznie bardziej złożoną i rozbudowaną niż Wieloskórka, dla pewnego uporządkowania wątków zamkniętą w formie sześciu rozdziałów.
W przypadku tego albumu możemy mówić o idealnej symbiozie pomiędzy treścią a ilustracjami. Piękne namalowane plansze zmieniają swój klimat i paletę kolorów, w zależności od przedstawianych zdarzeń. Dzięki barwom Fert oddaje emocje bohaterów, to, co się dzieje w ich wnętrzu  co np. doskonale widać w rozrysowanym na piętnastu kadrach pierwszym pocałunku pomiędzy bohaterami.
Skóra z tysiąca bestii to bardzo dobry komiks, przemyślany w każdym szczególe. Stephane Fert doskonale łączy historię z oprawą graficzną. To naprawdę piękna baśń, choć bardziej dla nieco starszych czytelników. Na swej stronie wydawca oznacza ten album jako zalecany dla: młodzieży, dorosłych + dzieci znających bajki braci Grimm. Myślę jednak, że młodsi mogą mieć problem ze zrozumieniem niektórych wątków i wymagałoby to pewnych dodatkowych wyjaśnień ze strony rodziców.
Plusy:
	ciekawa interpretacja starej baśni
	oszałamiająca oprawa graficzna
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  Jeszcze raz, ale inaczej

  Andrzej Goryl

  Tom Derenick, Geoff Johns, Andy Kubert, Adam Kubert, Aaron Lopresti, Mark Millar, Tom Raney Ultimate X-Men #1
  

  
  Imprint Ultimate wystartował w 2000 roku. Jego założeniem było przedstawienie klasycznych fabuł Marvela od nowa i w odświeżonej formie  tak, żeby czytelnik niezaznajomiony z tym światem nie był przytłoczony dekadami historii ani nagromadzeniem dziwnych postaci.
Ekstrakt: 70%
[image: Ultimate X-Men #1&rsaquo]
Ultimate X-Men #1&rsaquo
W Polsce część z tych historii już się ukazała  dawno temu Egmont wydał dwa tomy Ultimates, a teraz publikuje kolejne części Ultimate Spider-Mana, kilka historii ukazało się w ramach Wielkiej Kolekcji Komiksów Marvela. A Dobry Komiks opublikował osiem zeszytów (każdy zbierał dwa zeszyty oryginalnej serii) Ultimate X-Men. Teraz za ten cykl wziął się Egmont  kolejne części będą się ukazywać jako grube tomy, zbierające po kilkanaście rozdziałów.
Pierwszy tom zaczyna się od szybkiego wprowadzenia w sytuację mutantów w świecie Ultimate. Posiadacze genu X są powszechnie znienawidzeni, a gigantyczne roboty  sentinele  brutalnie eliminują ich w środku dnia, na ulicy. Z drugiej strony Bractwo Mutantów, dowodzone przez Magneto dokonuje kolejnych ataków terrorystycznych, wymierzonych w homo sapiens. Jedynym, który dąży do pokojowej koegzystencji wydaje się być Charles Xavier, prowadzący grupkę uczniów o niezwykłych zdolnościach.
Większość zawartości tego tomu była już wydana przez Dobry Komiks. Album składa się z dwóch fabuł: pierwsza opowiada o starciu z Magneto, w drugiej głównym zagrożeniem jest jednostka Broń X, wykorzystująca mutantów do szczególnie niebezpiecznych, tajnych misji. Jedyną świeżynką na polskim rynku jest krótki komiks napisany przez Geoffa Johnsa, który jednak nie wnosi za wiele do fabuły.
Mark Millar pisze swoich mutantów całkiem sprawnie (co nie zawsze mu się udaje przy jego autorskich projektach). Znane elementy ustawia po swojemu, dodaje od siebie sporo brutalności. W szybką akcję zgrabnie wplata wewnętrzne rozterki bohaterów. Równie gładko rozwija relacje między nimi. Czuć, że wszystko jest świeże, nowe i nieskażone wizjami poprzedników  ani setkami postaci przewijającymi się przez strony komiksu. Millar opowiada po swojemu i wychodzi mu to nieźle. Pewnie, czasami stara się być zbyt cool, niektóre sceny są trochę na siłę, a dialogi i żarty walą momentami taniochą  ale nie odbiera to przesadnie przyjemności z lektury. Ultimate X-Men to solidny komiks rozrywkowy, który łyka się na raz.
Gorzej jest z rysunkami. Przy pierwszym tomie pracowało kilku artystów (m.in. Andy i Adam Kubertowie) jednak ich style jakoś drastycznie się od siebie nie różnią. Niby dynamika jest w porządku, podobnie jak projekty postaci i ich mimika  ot, średnia Marvela. Jednak wszystko to pokryte jest krzykliwymi, kiczowatymi kolorami, które psują cały efekt. Również moda tamtego okresu budzi miejscami uśmiech politowania  zwłaszcza, że stosowana jest niezbyt konsekwentnie. Większość mutantów posiada odświeżone kostiumy (wyglądające całkiem przyzwoicie), tylko Magneto, Scarlet Witch i Quicksilver wciąż noszą ciuchy wyciągnięte z lat 60. Wygląda to co najmniej dziwnie. Cóż, przełom wieków to był taki okres, w którym ludzie mieli dziwne poczucie estetyki.
Na koniec warto zaznaczyć, że Ultimate X-Men to produkt skrojony pod nastoletniego czytelnika; starsi nie mają tu za bardzo czego szukać. Nie traktujcie tego jako zarzut  nie wszystkie pozycje muszą być dla wszystkich. W kategoriach komiksu dla młodzieży seria Millara zdaje egzamin  i to się liczy.
Pierwszy tom Ultimate X-Men to całkiem przyjemna rzecz  solidnie napisana, trochę słabiej narysowana, ale w ogólnej ocenie bardziej na plus. Jak ktoś nigdy nie miał do czynienia z komiksami o mutantach, a chciałby spróbować z czym to się je, to jak najbardziej może sięgnąć po ten album.
Plusy:
	Odświeżona wersja mutantów prezentuje się całkiem nieźle
	Sprawnie skrojona fabuła
	Szybka akcja


Minusy:
	Kiczowate rysunki
	Niektóre dialogi są przefajnione






Tytuł: Ultimate X-Men #1
Scenariusz: Geoff Johns, Mark Millar
Data wydania: 28 października 2020
Rysunki: Aaron Lopresti, Tom Derenick, Tom Raney, Andy Kubert, Adam Kubert
Przekład: Marcin Roszkowski
Wydawca:  Egmont
Cykl: Ultimate X-Men, X-men
ISBN: 9788328196810
Format: 324s. 170x260mm
Cena: 99,99
Gatunek: superhero
Zobacz w: Kulturowskazie
Ekstrakt: 70%
  



  
  
  
  
  Magazyn Esensja - Magazyn Esensja nr 8 (CCXX) październik 2022
  




  
  

  Nie do końca dla dzieci

  Marcin Osuch

  Jean Tabary Iznogud: Przygody wielkiego wezyra Iznoguda #5
  

  
  To już piąty tom zbiorczy z przygodami wielkiego ambicjami a małego wzrostem wezyra Iznoguda. To też kolejna seria, obok Asteriksa i Lucky Lukea, której popularność jest dziełem przede wszystkim legendarnego scenarzysty, Rene Goscinnego. I właśnie w przypadku tego tomu jest z Goscinnym mały problem.
Ekstrakt: 70%
[image: Iznogud: Przygody wielkiego wezyra Iznoguda #5]
Teoretycznie sytuacja jest jasna, na okładce widnieje nazwisko Goscinnego, podobnie zresztą jak na stronie wydawcy. Ale jeśli już zajrzymy do samego albumu, okazuje się, że żadna z historii nie została napisana przez współtwórcę Asteriksa.
Album otwiera czwarta część Koszmarów Iznoguda do scenariusza Alaina Buchera, dla którego był to jedyny epizod twórczy przy tej serii. I jest to zdecydowanie najsłabsza część tego albumu, a ponieważ, jak wspomniałem, jest on na początku, to czytelnik może nabrać obaw co do reszty. Na szczęście dalej nie jest źle. Po pierwsze są to już pełnometrażowe historie, do których scenariusz napisał Tabary, czyli rysownik i współtwórca całego cyklu. Widać, że w przeciwieństwie do innych współpracowników Goscinnego, którzy po jego śmierci wzięli na siebie także odpowiedzialność za scenariusze, Tabary całkiem sprawnie daje sobie radę z tą materią.
Pierwsza długa historia, Wspólnik Iznoguda jest mocno zakręcona, chwilami można mieć wątpliwości, czy scenarzysta panuje nad całością, ale ostatecznie wychodzi z tego obronną ręką. Jak zapewne pamiętacie, Iznogud od zawsze chciał być kalifem w miejsce kalifa, tylko teraz został wezwany przez samego diabła i poinformowany, że jeśli swojego niecnego planu nie zrealizuje w ciągu siedmiu dni, to trafi do piekła na wieczność. Jako intrygujący dodatek wprowadził Tabary wróżkę, niejaką Ole. Pojawia się ona po wymówieniu specyficznego, trudnego do zapamiętania słowa. Za każdym razem spełnia tylko jedno życzenie i traci jeden element swojej garderoby. Powoduje to, że z biegiem czasu historia staje się coraz mniej przeznaczona dla dzieci. A czy Iznogud wybrnął z diabelskiej sytuacji? Zobaczcie sami.
Pamiętacie epizod z przygód Bąbelka i Kudłaczka, kiedy to ten drugi złożył życzenia pierwszemu z okazji urodzin, oczekując w zamian prezentu za to, że pamiętał? Tutaj jest podobnie, tylko że składającym życzenia był sam kalif, a urodziny obchodził wielki wezyr Iznogud. Jak widać sprawa dużo poważniejsza, tym bardziej że brak prezentu dla kalifa groził skróceniem o głowę. I podobnie jak w poprzedniej części, całość jest sprawnie poprowadzona, pełna zabawnych gagów i udanych dialogów, głównie w wykonaniu Iznoguda, ale nie tylko. A że końcówka nie do końca jest zrozumiała? Wcześniejsza lektura wynagradza to z nawiązką.
Album zamyka groźnie brzmiąca opowieść Iznogud wreszcie kalifem! Groźnie, bo jeśli rzeczywiście w końcu tym kalifem zostanie (oczywiście w miejsce kalifa), to o czym będą kolejne albumy? Wszak osią historii o wielkim wezyrze są jego nieustające starania, aby tym kalifem zostać. W każdym razie tytuł jest jednoznaczny, opowieść jak dwie poprzednie, całkiem zabawna, acz podobnie zakręcona.
Ogólny wniosek jest taki, że zabawa jest niezła, acz cały album ciężko jest przeczytać jednym ciągiem. Sugeruję rozłożyć to w czasie. Od strony graficznej, jako że całość rysuje nadal Tabary, jest bez zmian, czyli tak jak powinno być.
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  Carnage idzie po ciebie

  Piotr Pi Gołębiewski

  Danilo S. Beyruth, Cullen Bunn, Donny Cates, Iban Coello Venom: Venom #2
  

  
  Drugi tom serii Venom stanął w rozkroku między tym, co się dzieje na bieżąca w życiu Eddiego Brocka, a obowiązkowym przystankiem w trakcie eventu Wojna światów. Wbrew pozorom ta różnorodność wyszła niniejszej pozycji na zdrowie.
Ekstrakt: 70%
[image: Venom: Venom #2]
Eddie definitywnie rozdzielił się ze swoim symbiontem z kosmosu, z którym tworzyli Venoma  najgroźniejszego wroga Spider-Mana (w każdym razie w latach 90.). Do tego został opiekunem swojego syna, o istnieniu którego niedawno się dowiedział. Nie przyznaje mu się jednak do tego i udaje, że jest jego bratem. Pomimo braku mocy wciąż ciągnie go w stronę superbohaterki (oczywiście rozumianej na swój spaczony sposób). Jakby tego było mało, uporczywy głos w głowie, któremu lepiej nie odpowiadać, namawia go do okropnych rzeczy. A że akurat armie Malekitha Przeklętego atakują Ziemię, ma szansę się wyżyć.
O tym opowiada pierwsza część komiksu, która, o dziwo, jest lepsza niż większość spin-offów Wojny światów, rozrzuconych po regularnych seriach Marvela. Choć zasadniczo, tak jak pozostałe, sprowadza się do wielkiego naparzania się wszystkich ze wszystkimi, to jednak odpowiedzialny za scenariusz Cullen Bunn, postarał się, by nie było monotonnie. Zamiast armii lodowych olbrzymów (ok, ci też się pojawiają), postawił na złowrogie zaklęcia okrutnych elfickich wiedźm. Jedna z nich dla zabawy postanowiła obdarować Brocka kamieniem, który spełnia najskrytsze marzenia. A, że jego myśli kręcą się głównie wokół symbionta, wiedźma szybko pożałowała igrania z ogniem.
To wszystko stanowi jednak tylko rozgrzewkę. W dalszej części otrzymujemy bowiem zestaw epizodów, które zapowiadają kolejne starcie naszego (anty)bohatera z reinkarnowanym Carnage′em. Warto w tym miejscu zaznaczyć, że czytając kolejne historie, które oryginalnie zostały opatrzone wspólnym szyldem Web of Venom i podtytułami: Ve′nam, Cult of Carnage, Carnage Born, Venom Unleashed oraz Funeral Pyre, polski czytelnik ze zgrozą odkrywa, jak wiele go ominęło. Na przykład to, że Carnage opętał całe miasto, którego mieszkańców zamienił w gorliwych wyznawców Knulla, boga symbiontów. Dobrze chociaż, że na początku albumu znalazło się krótkie streszczenie poprzednich wydarzeń.
Nad epizodami pracowało kilku scenarzystów, w tym trzymający pieczę nad główną serią Donny Cates. Na szczęście są one spójne i utrzymane w podobnym klimacie. Przede wszystkim potęgują niepokój przed nadciągającą katastrofą. Przywołują też nastrój klasycznych dzieł Lovecrafta. Zwłaszcza w momentach, kiedy mamy do czynienia z szalonymi okultystami i symbiontami, wyglądającymi jak wyposażeni w liczne macki Wielcy Przedwieczni.
A skoro przy wyglądzie jesteśmy, to nadmienić należy, że nad komiksem pracował cały sztab rysowników. Na szczęście każdy z nich trzymał się wypracowanego stylu rodem z horrorów. Nie uświadczymy więc maniery kreskówkowej, czy mrugnięć oka do fanów. I to również wyróżnia na plus tę pozycję. Nawet epizod z psem połączonym z symbiontem, co automatycznie kojarzy się w sposób pastiszowy, jest sportretowane w brudny, ponury i brutalny sposób.
Tom drugi Venoma stanowi pomost między jednymi ważnymi wydarzeniami, a kolejnymi, przy okazji zaczepiając o wielki event. Nie bardzo sprawdza się więc jako samodzielna pozycja. Ale też nie taka była jego rola. Chodziło o zbudowanie odpowiedniego klimatu i zapowiedź powrotu Carnage′a. I patrząc na album z tej perspektywy, należy go ocenić pozytywnie.
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  Między ziemią a niebem

  Paweł Ciołkiewicz

  Manu Larcenet Blast #1
  

  
  Raport Brodecka okazał się wielkim sukcesem, dziwnym zatem nie jest, że wydawnictwo Mandioca kontynuuje swój romans z Manu Larcenetem. No i cóż, wszystko wskazuje na to, że Blast będzie powtórką z historii. Bo jest to komiks doskonały pod każdym względem. Szykuje się naprawdę mocne uderzenie w kategorii superciężkiej.
Ekstrakt: 100%
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Głównym bohaterem tej opowieści jest Polza Mancini. To trzydziestoośmioletni mężczyzna o znacznej nadwadze. Nie chodzi o karygodne wypominanie mu tej cechy, lecz ma to istotne znaczenie dla całej historii. Poznajemy go, gdy siedzi w celi, oczekując na przesłuchanie. Chodzi o sprawę Carole Oudinot. Kobieta jest już po operacji, lekarze utrzymują ją w stanie śpiączki farmakologicznej. Jej stan jest ciężki, ale istnieje szansa, że będzie żyła. Policjanci, którzy mają przeprowadzić przesłuchanie, dostają od swojego szefa jasne wytyczne. Polza Mancini ma mówić. Ma powoli i dokładnie opowiedzieć swoją historię. Ma przedstawić przebieg zdarzeń i przyznać się do zarzucanych mu czynów. Jakich? Na podstawie powyższych informacji łatwo połączyć kropki. Nic jednak nie jest w punkcie wyjścia powiedziane wprost. Dwaj policjanci, którzy mają przeprowadzić przesłuchanie, muszą zrobić wszystko, żeby spełnić polecenie szefa. Nie tylko jednak o przyznanie się aresztowanego do winy tu chodzi. Ważne jest to, żeby zrozumieć motywy, jakie nim kierowały.
Nie jest to łatwe, bo obaj policjanci są wyraźnie uprzedzeni do przesłuchiwanego. Mówiąc wprost, brzydzi ich jego tusza, sposób w jaki je oraz to, co zrobił ze swoim życiem. Czy w tej sytuacji to zrozumienie będzie w ogóle możliwe? O ile policjanci początkowo są  delikatnie mówiąc  sceptyczni, o tyle czytelnik wpada w sidła autora od razu. Powiedzieć, że punkt wyjście jest intrygujący, to nic nie powiedzieć. Niby wiemy co i jak, ale przecież równie dobrze w każdej chwili może pojawić się jakiś zaskakujący zwrot akcji. Czekamy zatem na niego z niepokojem. Poza tym sam bohater jest niezwykle frapujący. Jego opowieść sprawia, że chcemy dowiedzieć się, co go doprowadziło do obecnej sytuacji. A Polza Mancini, jakby na życzenie, powoli odsłania kolejne tajemnice. Widzimy jak po śmierci swojego ojca decyduje się radykalnie zmienić swoje życie. Dotąd, jak sam mówi żył dokładnie według zasad, nie wychylając się ani nie ryzykując. Znał swoje miejsce i wiedział, jak traktowani są tacy jak on. Godził się na to, bo nie miał wyjścia.
Teraz jednak postanawia to zmienić. Rozpoczyna podróż, by poznać samego siebie. Chce dotrzeć na Wyspę Wielkanocną. Brzmi to może romantycznie, ale tak naprawdę Polza po prostu porzuca wszystko i ucieka do lasu. Wiedzie życie bezdomnego, czy też jak sam siebie nazywa  kloszarda. Pieniądze, które podjął ze swojego konta, przepuszcza na batoniki i alkohol. Obżera się, upija do nieprzytomności i tak spędza kolejne dni. Warto odnotować, że w podobny sposób z wyzwaniami rzeczywistości próbował radzić sobie bohater mangi Dziennik z zaginięcia. Uciekając, Polza Mancini chce wyzwolić się z ograniczeń narzucanych przez społeczeństwo. Pragnie zakwestionować rządzące nim do tej pory zasady i reguły. Chce być wolny. Jak jednak daleko jest skłonny posunąć się na tej drodze. W tym miejscu czytelnikowi nasuwa się pytanie, co takiego Polza zrobił wspominanej na początku dziewczynie i czy był to element tego odrzucania społecznych konwencji.
Wizja wyspy i jej monumentalnych rzeźb nawiedza go tylko w snach i podczas blastów. Trudnych do określenia stanów uderzenia rozmaitych doznań. Stanów zawieszenia pomiędzy niebem a ziemią. Stanów w których świat jawi się takim, jakim jest on w rzeczywistości, a nie takim, jakim się zdaje. Polza przeżywa po raz pierwszy ów blast podczas jednej z sesji picia do nieprzytomności i od tego czasu dąży do tego, by znów go doświadczyć. Te momenty zdają się odgrywać w jego podróży kluczową rolę. Policjanci są oczywiście sceptyczni. Uważają, że jest to element jakiejś gry, czy może strategii obronnej i nie chcą wierzyć w słowa aresztanta. Tymczasem sam Polza, nie zważając na to, cierpliwie snuje swoją opowieść. I z każdą kolejną stroną staje się ona coraz bardziej intrygująca, mroczna i przerażająca.
Podobnie jak w Raporcie Brodecka Manu Larcenet posługuje się tylko czernią i bielą. Jedyne momenty, w których w komiksie pojawia się kolor to właśnie owe mityczne blasty. Uderzenia swoistej nadświadomości, momenty oderwania się od widzialnego świata i wyjścia poza codzienną rzeczywistość. Warto od razu odnotować, że te kolorowe obrazki zostały stworzone przez dzieci autora. To Lilie i Lenni odpowiadają za żywiołowe kolorowe mozaiki, które otaczają Polzę podczas blastów. To oczywiście od razu nasuwa pewną  zapewne jedną z wielu  interpretację tych zdarzeń. Można się w nich mianowicie dopatrywać metaforycznych powrotów do dzieciństwa. Do okresu, kiedy życie toczy się jeszcze bez świadomości istnienia ogólnych, choć przecież arbitralnych i konwencjonalnych zasad narzucanych przez społeczeństwo. Do okresu  nawet jeśli jest to pewna idealizacja  kiedy świat widziany jest takim, jakim jest naprawdę, a nie takim, jakim powinien być postrzegany. Do okresu, w którym człowiek jest zawieszony pomiędzy niebem a ziemią. Może poszybować w górę, ale możliwe jest również stoczenie się w otchłań. Czy Polza doświadczając tych stanów rzeczywiście powraca do dzieciństwa? Czy chce cofnąć się do momentu, gdy otwarte były wszystkie scenariusze dalszego życia? Biorąc pod uwagę to, co o nim wiemy, wydaje się to bardzo prawdopodobne. No cóż, ten trop interpretacyjny bez wątpienia jest bardzo kuszący.
Tak czy inaczej, poza blastami panuje tu mrok. Jest dużo czerni i odcieni szarości. Ta stylistyka różni się jednak od konwencji, jaką Larcenet przyjął w Raporcie Brodecka. Tam artysta wykorzystywał tylko czerń i biel, pracując dużym kontrastem oraz wyrazistą grą światła i cienia, tu natomiast jest znacznie więcej subtelnych przejść tonalnych. Tusz jest rozwodniony i nie brakuje sekwencji, w których to światło zdobywa przewagę nad mrokiem. Mamy również delikatne kontury, przerysowane, nieco groteskowe postaci z wielkimi nosami (trzeba dać sobie chwilę, żeby przyzwyczaić się do tej konwencji), co z kolei przypomina nieco konwencję przyjętą w Codziennej walce tyle tylko, że tam było kolorowo. A zatem mamy trzeci komiks Manu Larceneta na naszym rynku i możemy podziwiać trzecią, inną od poprzednich stylistykę. Bez wątpienia to nieustanne poszukiwanie nowych form wyrazu i dopasowywanie ich do snutej opowieści znamionuje wielkich artystów.
Blast podobnie jak Raport Brodecka pozostaje z czytelnikiem na długo po zakończonej lekturze. Tym bardziej, że polskie wydanie zawiera dwa z czterech albumów tworzących tę opowieść, a zatem połowę historii. W opasłym tomie zbiorczym znalazły się części zatytułowane: Tłuste cielsko oraz Apokalipsa według świętego Jackyego. Zakończenie pozostawia czytelnika w stanie zawieszenia, być może przypominającym nieco blasty nawiedzające Polzę. Dowiadujemy się rzeczy, które rzucają na całą opowieść nowe światło i chcemy dowiedzieć się, co będzie dalej. Czas jaki dzieli nas od wydania kolejnej odsłony tej historii na pewno w jakimś stopniu zostanie poświęcony na refleksję o losach Polzy. Jego opowieść bowiem niepokoi, skłania do namysłu i sprawia, że ustalone sposoby myślenia zostają wystawione na próbę. Polza Mancini sam usuwa się na margines życia społecznego, szukając jednocześnie sposobu na ułożenie sobie życia od nowa. Owszem z punktu widzenia człowieka zanurzonego w codziennej korporacyjno-zawodowo-rodzinnej krzątaninie to żadna mityczna wyprawa, ale zwykła rejterada. Tchórzliwa ucieczka od obowiązków i odpowiedzialności, jaka spoczywa na każdym z nas na co dzień. Czy jednak rzeczywiście tak jest? A może jednak warto podjąć próbę spojrzenia na świat z punktu widzenia tego uciekiniera? Niewykluczone przecież, że w naszym codziennym zabieganiu coś nam umyka? Warto to zrobić ryzykując nawet to, że damy się złapać w pułapkę. Przecież nie mamy gwarancji, że Polza Mancini nie jest zwykłym krętaczem, który po prostu próbuje wywinąć się sprawiedliwości, opowiadając bajki o tym, jakoby doświadczał stanów zawieszenia między ziemią a niebem. Jedno jest pewne w kolejnym tomie czeka nas bez wątpienia niejedna niespodzianka.
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  A po nocy przychodzi dzień

  Marcin Knyszyński

  Patrick Gleason, Geoff Johnes, Joe Prado, Ivan Reis, Peter J. Tomasi Najjaśniejszy dzień
  

  
  Wydana trzy lata temu w Polsce Najczarniejsza noc była trzecim, ostatnim etapem runu Geoffa Johnsa w serii Green Lantern. Wydarzenia objęły swym zasięgiem całe uniwersum DC i zaangażowały wielu bohaterów, nawet takich, którzy nie mieli za dużo wspólnego z Korpusem Zielonych Latarni. Teraz pora na Najjaśniejszy dzień  cóż bowiem innego mogło nadejść?
Ekstrakt: 70%
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Omawiany dziś komiks bezpośrednio kontynuuje wydarzenia Najczarniejszej nocy. Co wiemy na starcie? Nekron i jego Korpus Czarnych Latarni zostali pokonani przez Białe Światło i Korpus Białych Latarni, do którego tajemniczy byt o nazwie Entity (uosobienie owego Białego Światła) zwerbował tymczasowo niektórych ziemskich herosów. Entity dokonał jeszcze jednej rzeczy  wskrzesił dwunastu superbohaterów (i superbohaterek), którzy próbują poznać przyczynę swego zmartwychwstania i odnaleźć się jakoś na świecie, zmienionym już nieco od czasu ich śmierci. Tymczasem gdzieś w Teksasie zmaterializował się dziwny artefakt  Biała Latarnia, która niczym mityczny Excalibur, nie pozwala się nikomu podnieść z dna krateru.
Najjaśniejszy dzień nie jest tak zwięzłą i jednowątkową historią jak Najczarniejsza noc. Przypomina trochę Siedmiu żołnierzy Granta Morrisona, gdzie mieliśmy kilka niezależnych od siebie wątków i bohaterów nie zdających sobie sprawy, że walczą z jednym przeciwnikiem. Kilkoro z dwunastu wskrzeszeńców nie odgrywa zbyt wielkiej roli w Najjaśniejszym dniu  są za to obecni w tytułach wydawanych równolegle i uzupełniających fabułę głównego eventu. Maxwell Lord (złoczyńca, kontrolujący umysły swych ofiar), Jade (córka Alana Scotta, pierwszego Green Lanterna), Ozyrys (wychowanek Czarnego Adama), profesor Zoom (Odwrotny Flash, nemezis Barryego Allena) oraz Kapitan Bumerang (znany z Legionu Samobójców) występują na kilku kartach Najjaśniejszego dnia, ale swoje robią gdzie indziej (w innych, równolegle wydawanych, komiksach). A kim jest pozostała siódemka?
Hank Hall, czyli Hawk z duetu Hawk & Dove, wraca do swojej partnerki i razem próbują na nowo walczyć z przestępczością. JOnn JOnnz Marsjański Łowca, zmiennokształtny, ostatni obywatel czerwonej planety, rozlicza się ze swoją przeszłością i walczy z mirażami, które, być może, wcale nimi nie są. Firestorm, dwuosobowy (sprawdźcie sami) heros, potrafiący manipulować materią na poziomie molekularnym, próbuje najzwyczajniej w świecie przeżyć  ale tak, aby nie doprowadzić do końca świata (Matryca Firestorma grozi unicestwieniem całego wszechświata!). Aquaman, który teraz rozkazuje martwym rybom (!) poznaje prawdę o swojej ukochanej Merze i odpiera inwazję z wymiaru zwanego Xebel, którą dowodzi siostra Mery wraz z Czarną Mantą. Hawkman i Hawkgirl, para przeklęta przez starożytnego boga Hath-Seta, chce w końcu uwolnić się od klątwy  Planeta Jastrzębi, Thanagar i Enty Metal, wojna z Hath-Setem to tylko część ich przygód. I w końcu najważniejszy bohater Najjaśniejszego dnia, Boston Brand zwany Deadmanem, duch zabitego cyrkowego akrobaty, który zawsze manifestował swą obecność opętując innych ludzi. Teraz wrócił do swego oryginalnego ciała, zszokowany, zdezorientowany, nie rozumiejący, dlaczego jako jedyny ze wskrzeszeńców nosi na palcu Biały Pierścień Mocy i dlaczego słyszy co jakiś czas dziwny głos błagający: Pomóż mi żyć. Tajemniczy byt (którym szybko okazuje się Entity) przemawia zresztą do wszystkich dwunastu bohaterów, choć do Deadmana najczęściej. Ma bowiem dla nich specjalne zadania, od wypełnienia których zależą losy całego uniwersum. Czy bieżące wydarzenia są elementem planu Białej Latarni, czy nie? Czy ożywieni bohaterowie są tylko jej marionetkami? Czego ona tak naprawdę chce?
Geoff Johns nazywa swój komiks opowieścią o drugiej szansie i poszukiwaniu odpowiedzi na pytanie, czy naprawdę każdy na nią zasługuje. Najjaśniejszy dzień to gigantyczna cegła. Całość liczy dwadzieścia pięć odcinków wydanych między czerwcem 2010 a czerwcem 2011 roku  jak łatwo policzyć, seria ta była po prostu dwutygodnikiem (wydawanym naprzemienne z Justice League. Generation Lost). Johns postawił na mniej znane postacie (Aquaman, jeden z flagowych herosów DC, jest tu wyjątkiem), niespotykane zbyt często i nieco zaniedbane. Część z nich, jak już wspominałem, obecna jest symbolicznie, ponieważ ich przygody znajdziemy w seriach uzupełniających. Niektóre fabuły są dość średnie i trochę męczące (JOnn JOnnz), inne za to naprawdę świetnie poprowadzone (Hawkman / Hawkgirl, czy Firestorm)  wszystkie jednak są niebywale istotne dla całościowego obrazu. Szczególnie ważny jest tu Deadman, czyli właściwie główny bohater komiksu  reprezentant magicznego zakątka DC, o czym wspomnę jeszcze na koniec. Znajdziemy w Najjaśniejszym dniu trochę dziur fabularnych (bo nie ma tu rzeczonych serii uzupełniających), jest nieco chaosu, a ilość postaci i nawiązań do ich przeszłości (której nie musimy przecież znać siadając do lektury) przytłacza. Johns czasem zapomina zamknąć niektóre wątki, uznając, że znamy doskonale świat DC i dopowiemy sobie wszystko. Z tego powodu omawiany dziś komiks jest nie do przejścia dla czytelnika-debiutanta  nie znasz DC, nie poradzisz sobie, nie ma mowy.
Idee i pomysły autora są lekko przeszarżowane, a cała intryga i jej rozwiązanie trochę naiwne zbyt wystrzałowe. Johns bardzo chciał stworzyć coś epickiego, coś, co zostanie zapamiętane jako pomost między erami w uniwersum DC (o tym za chwilę) ale nie sposób zauważyć, że momentami Najjaśniejszy dzień ociera się o autoparodię. Rysownicy za to dobrani są perfekcyjnie  szczególnie Ivan Reis jest stworzony do tego rodzaju fabuł. Jego rysunki kipią energią, są szczegółowe, dynamiczne, pękające w szwach (standard, jeśli chodzi o wielkie komiksowe eventy DC) i często rozłożone na całą stronę (lub dwie). Ogląda się to wszystko z niekłamaną przyjemnością.
Najjaśniejszy dzień sprawia wrażenie czegoś w rodzaju nowego otwarcia w DC Comics i przymiarki do integracji światów wewnątrz samego uniwersum (w sumie multiwersum  jego idea po Ostatnim kryzysie była już właściwie klarowna). Jak inaczej nazwać to, co dzieje się na samym końcu komiksu? Nie mogę z jasnych względów o tym napisać, przekonacie się sami  ale docenicie tylko, jeśli jesteście naprawdę doświadczonymi czytelnikami komiksów DC. Postać Deadmana jako wiodącego bohatera Najjaśniejszego dnia staje się wtedy oczywista i idealnie dopasowana.
Tym większym zaskoczeniem dla czytelników było to, co zdarzyło się zaraz potem. W lipcu 2011 roku, już miesiąc po ostatnim odcinku Najjaśniejszego dnia zaczął się Flashpoint  wspomniany na początku recenzji, jeden z dwunastu wskrzeszeńców o pseudonimie Odwrotny Flash, pełnił w nim zdecydowanie kluczową rolę. I to był naprawdę koniec świata  koniec DC Comics, takiego jakie nastało zaraz po Kryzysie na nieskończonych Ziemiach w 1986 roku. Jubileusz ćwierćwiecza pokryzysowego uniwersum DC przyniósł jego koniec i gruntowne przeobrażenie. Następujące po Flashpoint zjednoczenie mainstreamu DC, DC Vertigo i Wildstorm miało być nową jakością na amerykańskim rynku komiksowym (czyli doszło jednak do integracji, o której pisałem, choć w nieco inny sposób, niż zrobił to Najjaśniejszy dzień). Opowiem o tym jednak przy innej okazji.
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  Historia w obrazkach:Z Kijowa do Algieru

  Sebastian Chosiński

  Marek Oleksicki, Tobiasz Piątkowski Ekspozytura Rygor. Goście hotelu Arago
  

  
  Mieczysław Słowikowski to jeden z najsłynniejszych polskich agentów działających podczas drugiej wojny światowej. Zasłynął jako twórca siatki szpiegowskiej działającej na rzecz aliantów w Afryce Północnej. Przyczynił się tym samym do sukcesu Operacji Torch. O nim opowiada Ekspozytura «Rygor»  nowa seria komiksowa Tobiasza Piątkowskiego (scenariusz) i Marka Oleksickiego (rysunki), twórców popularnego Bradla.
Ekstrakt: 70%
[image: Ekspozytura Rygor. Goście hotelu Arago]
Tego w sumie można było się spodziewać! Po nieźle przyjętej wojennej serii komiksowej poświęconej postaciom Kazimierza Leskiego i szefa konspiracyjnej organizacji Muszkieterzy Stefana Witkowskiego (chodzi oczywiście o pięcioczęściowego Bradla) scenarzyści Tobiasz Piątkowski i rysownik Marek Oleksicki  za namową pracowników obchodzącej w tym roku dwudziestolecie istnienia Agencji Wywiadu (czyli służby specjalnej odpowiedzialnej za wywiad zagraniczny)  postanowili stworzyć kolejną, zbliżoną tematycznie opowieść z czasów drugiej wojny światowej. Tym razem na głównego bohatera wybrany został Mieczysław Słowikowski (1896-1989)  człowiek o wyjątkowym życiorysie i nadzwyczajnych zasługach, nie tylko dla Polski. Podobnie zresztą, jak powiązani z Muszkieterami Leski i Krystyna Skarbek.
Wojskowa kariera Słowikowskiego jest bardzo typowa dla ludzi jego pokolenia. Od piłsudczykowskiej Polskiej Organizacji Wojskowej, poprzez okopy wojny polsko-bolszewickiej, do szeregów Wojska Polskiego, w którym służył między innymi jako oficer Oddziału IV Sztabu Generalnego, później Generalnego Inspektoratu Sił Zbrojnych, wreszcie Korpusu Ochrony Pogranicza (1934-1937), a następnie popularnej Dwójki, czyli wywiadu wojskowego. Wybuch drugiej wojny światowej zastał go na placówce w Kijowie, skąd udało mu się przedostać do Francji. Początkowo był tam zwykłym oficerem, ale wkrótce znalazł się na starych ścieżkach, co oznacza, że został przyjęty do Oddziału II Sztabu Naczelnego Wodza, to jest generała Władysława Sikorskiego. Po poddaniu Paryża i utworzeniu kolaborującego z nazistami rządu w Vichy pozostał we Francji, by zająć się organizacją nielegalnego przerzutu polskich żołnierzy do Wielkiej Brytanii  bądź przez Pireneje, bądź porty Afryki Północnej.
Gdy w 1941 roku  za sprawą Afrika Korps generała Erwina Rommla  Niemcy zaczęli odnosić sukcesy militarne w północnej części Czarnego Lądu, sztab Naczelnego Wodza doszedł do wniosku, że warto mieć stamtąd wiarygodne informacje wywiadowcze. Na człowieka mającego je dostarczać wybrano właśnie majora Słowikowskiego, który przyjął kryptonim Rygor. Wkrótce wraz ze swoją żoną i synem udał się on do Algieru i zamieszkał w hotelu Arago, gdzie rozpoczął swoją szpiegowską działalność. Nieprzypadkowo więc nowa seria Piątkowskiego i Oleksickiego zatytułowana została Ekspozytura «Rygor», a jej pierwszy album  Goście hotelu Arago.
Trudno powiedzieć, na ile odsłon przewidziany został ten cykl (zwłaszcza że niemal równocześnie Piątkowski wespół z rysownikiem Wiesławem Skupniewiczem ruszył z jeszcze jedną serią z uniwersum Bradla  rozgrywającymi się w międzywojennej Warszawie Bazyliszkami), ale historia na pewno jest rozwojowa, więc prawdopodobnie będziemy cieszyć się nią jeszcze przez dwa, może trzy lata. W zależności od tego, ile albumów rocznie będą w stanie wyprodukować autorzy. W każdym razie przyjęli oni schemat sprawdzony w czasie pracy nad historią o Leskim  na jeden zeszyt składają się dwa rozdziały, których fabuła często prowadzona jest dwutorowo: obok wydarzeń teraźniejszych pojawiają się liczne retrospekcje. By je oddzielić od podstawowej narracji, Marek Oleksicki zastosował bardzo prosty, ale skuteczny sposób  przedstawił je w czerni i bieli, podczas gdy pozostałe rysunki utrzymane są w barwach z przewagą sepii.
Goście hotelu Arago nie są  wbrew pozorom  łatwą lekturą. I nie chodzi tu wcale o przedstawione w komiksie wydarzenia, lecz formę, w jakiej zostały zaprezentowane. Tobiasz Piątkowski zrezygnował bowiem z linearnej narracji. Trzeba czytać komiks z niezwykłym skupieniem, aby nie pogubić się w kolejach losu głównego bohatera (i jego rodziny). W przypadku retrospekcji utrudnia to jeszcze bardziej rwany montaż i niemal nieustanne przeskoki czasowe. W zasadzie bez wcześniejszego zaznajomienia się, choćby pobieżnego, z biografią Mieczysława Słowikowskiego, połapanie się w tym, co działo i dzieje się z Rygorem, jest zadaniem niezwykle wymagającym. To poczucie chaosu nie opuszcza aż do ostatniej planszy. Owszem, w końcu, rozpisawszy sobie wszystko na kartce  rok po roku, miesiąc po miesiącu  można ułożyć z tego w miarę logiczny ciąg przyczynowo-skutkowy, ale czy na pewno o to chodzi podczas lektury komisu? Należy mieć nadzieję, że w tomie drugim, który już trafił do sprzedaży (Zapalić «Pochodnię»), scenarzysta zachowa większy  nomen omen  rygor w przedstawianiu wydarzeń.
W tomie pierwszym z jednej strony dowiadujemy się, jakie były losy majora Słowikowskiego od września 1939 roku do momentu wysłania go na placówkę do Algieru (po drodze nawiązuje on współpracę między innymi z majorem Maksymilianem Ciężkim, członkiem grupy, która przed wojną złamała szyfr Enigmy), z drugiej  jak wyglądała organizacja siatki wywiadowczej, obejmującej swoimi mackami prawie całą Afrykę Północną. W tym kontekście zaskakująco brzmi fakt, że oficjalnie Rygor występował jako przedsiębiorca zajmujący się produkcją płatków owsianych. Ale skoro to właśnie umożliwiało mu podróże po terenach znajdujących się pod zarządem Francji Vichy  dlaczegóż by nie, prawda? Wszak na pewno istniały jeszcze dziwniejsze przykrywki. Graficznie historia Słowikowskiego nie różni się w jakiś szczególny sposób od opowieści o Bradlu. Mamy do czynienia z tą samą kreską, jak również z nader chętnie wykorzystywaną przez Oleksickiego grą światła i cienia. W efekcie wyszedł z tego komiks noir, co może być  i pewnie jest  nawiązaniem i jednocześnie formą hołdu dla nieśmiertelnego melodramatu wojennego Michaela Curtiza Casablanca (1942). Wszak jedna z hipotez mówi, że Czech Victor Laszlo, czyli bohater, którego zagrał austriacki aktor Paul Henreid, wzorowany był właśnie na Mieczysławie Słowikowskim.
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  Fourmille na Czarnym Lądzie

  Marcin Osuch

  Scotch Arleston, Alessandro Barbucci Ekho #9: Ekspres Abidżan - Naorobi
  

  
  Minęły dwa lata od naszego ostatniego spotkania z Fourmille Gratule i Yurim Podrovem w alternatywnym świecie Ekho. Tym razem wraz z naszymi bohaterami trafiamy do lustrzanej Afryki, konkretnie do Abidżanu.
Ekstrakt: 70%
[image: Ekho #9: Ekspres Abidżan - Naorobi]
Przypomnijmy sobie najważniejsze fakty. Fourmille i Yuri trafili dosyć przypadkowo do Ekho i po chwili szoku odnaleźli się w nowej sytuacji. Okazało się, że dziewczyna podlega w sposób niekontrolowany magicznym przemianom. Otóż raz na jakiś czas jej ciało jest przejmowane przez osobę zmarłą (najczęściej tragicznie) i sytuacja ta powtarza się (w przypadkowych momentach) do chwili, aż wyjawiona zostanie tajemnica jej śmierci. Aha, no i jeszcze Preshauni. Świstakopodobne stworzenia, które utrzymują w równowadze energię taumiczną, kluczową dla bezpieczeństwa Ekho (cokolwiek to znaczy).
Jak już bywało w poprzednich odsłonach cyklu, tom dziewiąty zatytułowany Ekspres Abidżan-Nairobi ma zabarwienie kryminalne, co nie powinno dziwić, patrząc na ponadnaturalną przypadłość Fourmille. Osią intrygi są samobójstwa Preshaunów spowodowane faktem utraty sierści i dotyczy to tych osobników, które właśnie wróciły z Afryki. Takie wydarzenia mogły negatywnie wpłynąć na wspomnianą energię taumiczną (cokolwiek to jest), więc najwyższe władze Ekho wysłały do Abidżanu agentkę specjalną Gratule z przystawkami. Po przybyciu tradycyjnie już ciało Fourmille zostaje przejęte, co pozwala śledztwu złapać trop. Sprawa jednak nie jest prosta, wizja lokalna w samym mieście nie wystarczy, stąd decyzja o wyruszeniu w głąb kontynentu. A trzeba przyznać, że Afryka, także w wersji Ekho, daje olbrzymie możliwości scenarzyście, jak i  a może przede wszystkim  rysownikowi.
Oczywiście, jak zawsze największą frajdę przy lekturze kolejnych tomów Ekho sprawia porównywanie rozwiązań, nazwijmy to, technologicznych pomiędzy obydwoma światami. W lustrzanym świecie rolę wszelkiej maści maszyn pełnią zwierzęta, zarówno te rzeczywiste (czyli istniejące w naszym świecie), jak i te bajkowe (np. smoki). Afryka słynie z bogatej fauny, więc i okazji na ich wkomponowanie w alternatywny świat jest dużo. Zabawa jest tym lepsza, że wszystko jest przepięknie rozrysowane przez Alessandro Barbucciego. Jego kadrowaniu, kolorystyce, ujęciom trudno jest coś zarzucić.
Jeśli podobały wam się poprzednie części Ekho, to albumem Ekspres Abidżan-Nairobi nie będziecie rozczarowani. Może trochę szkoda, że autor scenariusza Scotch Arleston odszedł od wyraźnie zarysowanej na początku całego cyklu wieloodcinkowej intrygi na rzecz pojedynczych, zamkniętych epizodów. Na razie nie pogłębiamy naszej wiedzy o świecie Ekho, o Preshaunach i energii taumicznej. Może jeszcze przyjdzie na to czas.
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  Historia awanturniczego życia Sknerusa

  Maciej Jasiński

  Don Rosa Wujek Sknerus i Kaczor Donald #4: Ostatni z klanu McKwaczów, Don Rosa Wujek Sknerus i Kaczor Donald #5: Najbogatszy kaczor świata
  

  
  Życie i czasy Sknerusa McKwacza to komiks, który zapewne od dawna w swojej kolekcji mają wszyscy fani kaczych opowieści. Pierwsze polskie wydanie ukazało się w 2000 roku, kolejne dwutomowe w roku 2010, a zbiorcze jednotomowe w 2017 roku na 70. rocznicę komiksowego debiutu postaci Sknerusa. I choć ta ostatnia edycja zawierała trochę usterek, to szybko zniknęła z rynku, a jeszcze w 2018 roku Egmont przygotował kolejne, poprawione już wydanie. To także od ponad dwóch lat jest niedostępne i bardzo rzadko pojawia się na rynku wtórnym. Ale ci, którzy nie załapali się na tamte edycje, mogą teraz poznać tę historię  a konkretnie części od I do XII  w ramach serii Wujek Sknerus i Kaczor Donald zbierającej chronologicznie wszystkie kacze komiksy, jakie stworzył Don Rosa.
Ekstrakt: 100%
[image: Wujek Sknerus i Kaczor Donald #4: Ostatni z klanu McKwaczów]
Życie i czasy Sknerusa McKwacza to cykl, który Don Rosa zaczął tworzyć w 1991 roku i ukończył w roku 1993. Składa się na niego 12 rozdziałów przedstawiających kolejne historie z życia Sknerusa (pięć dodatkowych wymyślił i narysował później, a ukazywały się one w latach 1995-2001). Jak wspomina w przedmowie Rosa: Głównym powodem, dla którego przyjąłem to zamówienie, była czysta frajda  fanowskie wyzwanie, by wziąć pod uwagę każdy fakt dotyczący wczesnych lat Sknerusa McKwacza, jaki Carl Barks kiedykolwiek ujawnił w jednej ze swych klasycznych historii, nieważne jak drobny i zawoalowany byłby dany strzęp historii. Z tych drobnych fragmentów Rosa tworzy rozbudowane historie prezentujące zdarzenia, które doprowadziły Sknerusa do jego bogactwa i udowadnia, że wspomnienia, jakimi czasami dzielił się z Donaldem oraz Hyziem, Zyziem i Dyziem, nie były przesadzone. Faktycznie to było awanturnicze i pełne niesamowitych przygód życie.
Don Rosa, zabierając się do pracy, był w sytuacji podobnej jak np. scenarzyści filmu Łotr 1. Oni z jednego zdania mówiącego o tym, że wiele osób straciło życie, żeby zdobyć plany budowy Gwiazdy Śmierci, potrafili stworzyć jedną z najlepszych fabuł ze świata Gwiezdnych Wojen. Rosa z krótkich wspomnień rzucanych tu i ówdzie przez Sknerusa w dymkach, buduje niezwykle ciekawe historie. Skąpość informacji pozostawionych przez Carla Barksa, sprawiła, że nie miał wielu ograniczeń, a jedynym była tak naprawdę jego wyobraźnia. I przyniosło mu to zasłużony sukces  w 1995 roku otrzymał za ten cykl Nagrodę Eisnera.
Wszystko zaczyna się na Ponurych Wzgórzach  najbardziej odludnym miejscu w całej Szkocji. To tam wielki klan McKwaczów zbudował swój zamek i to właśnie w Szkocji na świat przyszedł mały Sknerus. W Glasgow, gdzie mieszkał wraz z rodziną, dzięki otrzymanemu od ojca zestawowi do czyszczenia butów, wykonywał swoją pierwszą pracę zarobkową. W ten oto sposób zdobył dziesięciocentówkę, która będzie mu towarzyszyć przez całe życie jako talizman przynoszący szczęście. To był jednak tylko wstęp do wielkich przygód i jego podróży po niemal całym świecie w poszukiwaniu wielkiej fortuny. W swym życiu został między innymi prawdziwym władcą Missisipi, transportując parostatkiem towary po tej rzece, ujeżdżał najdziksze konie, został poszukiwaczem miedzi, ujarzmił dzikiego lwa w Afryce, podróżował po Australii, no i oczywiście szukał z powodzeniem złota w Jukonie.
Ekstrakt: 100%
[image: Wujek Sknerus i Kaczor Donald #5: Najbogatszy kaczor świata]
Rosa doskonale radzi sobie z konstrukcją tych krótkich komiksów, które układają się w kompletną historię mówiącą niemal wszystko o Sknerusie i wyjaśniającą jak stał się takim kaczorem, jakim jest  pławiącym się w bogactwie i jednocześnie wręcz chorobliwie oszczędnym. Są to też opowieści przepełnione znakomitym humorem. Ujeżdżanie konia czy lwa, bliskie spotkanie z niedźwiedziem albo częste wybuchy złości Sknerusa to przykłady scen, w których Rosa pokazał swą wielką umiejętność do tworzenia slapstickowych żartów, niezmiennie bawiących czytelników w każdym wieku.
Fani twórczości Barksa docenią z pewnością masę nawiązań do jego komiksów. Przykładowo: w trzecim rozdziale (zatytułowanym Kowboj z Badlandów) Sknerus spotyka w pociągu pasażera opowiadającego o podróżniku, który odkrył zaginioną dolinę w Andach, skąd przywiózł kwadratowe jajka. I w ten sposób wyjaśnia, skąd u Sknerusa wzięło się pragnienie odnalezienia tego miejsca. Takich smaczków jest sporo.
Osoby doskonale znające Życie i czasy Sknerusa McKwacza zastanawiają się zapewne czy warto kupować to wydanie, skoro mają wcześniejszą zbiorczą edycję. Odpowiedź brzmi  warto. Nie tylko ze względu na to, że to część dłuższej kolekcji, a bez 4 i 5 tomu będzie na półce wyrwa. Dodatkową zachętą na pewno będą komiksy, które nie stanowią części cyklu, a w tych albumach się znalazły. Wśród nich jest Skarbnica wiedzy  opowiadająca o poszukiwaniu biblioteki aleksandryjskiej (historia ta doskonale uzupełnia dziesiątą część Życia i czasów). Natomiast Pierwsza dziesięciocentówka opowiada z innej perspektywy o pierwszej pracy Sknerusa i wyjaśnia, skąd w Szkocji wzięła się amerykańska moneta. Jest też komiks Najdłuższy skok, będący kolejną odsłoną rywalizacji Donalda i Gogusia. Ważnym elementem tych albumów są też bardzo ciekawe dodatki: opisy kolejnych komiksów i przybliżenie ich historii oraz nawiązań, szkice, okładki. Łącznie w dwóch tomach jest ich ponad 80 stron.
Życie i czasy Sknerusa McKwacza to doskonały komiks i przykład na to, co wybitny twórca może zrobić, gdy da się mu wolną rękę i będzie mógł zaprezentować swą nieskrępowaną wyobraźnię. Jak napisał Don Rosa: «Życie i czasy» przyniosły mi więcej wylewnych i serdecznych pochwał niż cokolwiek innego, co w życiu zrobiłem. Zawdzięczam je zapewne przede wszystkim temu, że fani Sknerusa od dawna chcieli zobaczyć coś takiego o swoim bohaterze. Jeśli ktoś jeszcze nie zna  serdecznie polecam, a jeśli ktoś zna  warto przeczytać raz jeszcze i rozkoszować się tą historią. Choć nie mam wątpliwości, że  niezależnie od tej edycji w ramach kolekcji Wujek Sknerus i Kaczor Donald  wydawnictwo Egmont powinno też wypuścić na rynek kolejny dodruk kompletnego jednotomowego wydania. Ceny, jakie osiąga w drugim obiegu udowadniają, jak liczna jest w Polsce grupa miłośników Sknerusa.
Plusy:
	znakomite, pełne humoru historie
	wiele nawiązań do dzieł Barksa
	masa ciekawych dodatków
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Ekstrakt: 100%

Tytuł: Wujek Sknerus i Kaczor Donald #5: Najbogatszy kaczor świata
Scenariusz: Don Rosa
Data wydania: 25 listopada 2020
Rysunki: Don Rosa
Przekład: Jacek Drewnowski
Wydawca:  Egmont
Cykl: Wujek Sknerus i Kaczor Donald
ISBN: 9788328198555
Format: 192s. 170x260mm
Cena: 69,99
Gatunek: humor / satyra
Zobacz w: Kulturowskazie
Ekstrakt: 100%
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  Czasem lepiej stracić nadzieję

  Aleksander Krukowski

  Gerry Duggan, Scott Koblish, Matteo Lolli Deadpool #6: Deadpool w czasach zarazy
  

  
  Jeśli przestaliście już czekać, aż Gerry Duggan zacznie pisać zwarty i sensowny run, szósty tom Deadpoola ma szanse się wam spodobać. Nadal nic grubszego się tu nie kręci, ale poszczególne historie dostarczają porządnej i zróżnicowanej rozrywki.
[image: Deadpool #6: Deadpool w czasach zarazy]
Zaczyna się od nietypowego one-shota, w którym Deadpool spotyka dziewczynę planującą samobójstwo. We właściwy sobie sposób nasz antybohater pomoże jej zrozumieć, że są rzeczy, dla których warto żyć. Nie jest to skomplikowana historia, ale za to pozytywnie zaskakuje i ma unikalny, słodko-gorzki klimat.
Dalej mamy tytułowy komiks, który ciągnie jako-taki wątek główny Duggana. Madcap pragnie zemsty i przez nowego nosiciela chce zadać ból Deadpoolowi  uderzając w jego bliskich. Infekuje wirusem rodzinę Preston, inicjując tym samym szaloną gonitwę, w której stawką jest ocalenie, a każdy błąd sporo kosztuje.
Na dokładkę dostajemy finał historii Deadpool 2099, w którym Deadpool zmierzy się w końcu z Wardą, swoją córką. Po stronie Najemnika z nawijką staje (między innymi) Iron Fist. Obaj panowie czasy młodości mają już za sobą, co stanowi niewyczerpane źródło humoru.
A propos humoru: w szóstym tomie Deadpoola wypada on znakomicie. We wspomnianych trzech historiach mamy różny ciężar fabularny, ale nie są to historie błahe i lekkie  a mimo to udaje się wpleść w nie humor. Duggan wydaje się zbliżać do tabu, żartując z samobójstwa, ale to naprawdę dobry komiks i po jego lekturze nie powinniście odczuwać zniesmaczenia. Podobnie tytułowy Deadpool w czasach zarazy odkrywa bardziej dramatyczne oblicze Deadpoola. Jasne, nadal mamy tu humor, ale w tym śmiechu słychać nerwowość. Nie ma jej za to w geriatrycznych żartach z Iron Fistem, bo w zamykającej historii Duggan daje nam pokaz jeszcze innego rodzaju humoru, bardziej już bagatelizującego zagrożenie i autoironicznego. Manipulując humorem, scenarzysta wyraźnie rozróżnia klimat tych historii, zawsze jednak dbając o dobrą zabawę odbiorcy.
Choć Deadpool Duggana raczej nie stanie się już niczym istotnym dla tego bohatera, to odrzucenie takich oczekiwań pozwala  przynajmniej w tym tomie  cieszyć się lekkim, ale dobrze napisanym komiksem.




Tytuł: Deadpool #6: Deadpool w czasach zarazy
Scenariusz: Gerry Duggan
Data wydania: 23 października 2019
Rysunki: Scott Koblish, Matteo Lolli
Przekład: Paulina Braiter
Wydawca:  Egmont
Cykl: Deadpool
ISBN: 9788328141926
Format: 156s. 167x255mm
Cena: 39,99
Gatunek: superhero
Zobacz w: Kulturowskazie
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  Blask na wschodzie?

  Aleksander Krukowski

  Ian Doescher, Salva Espin, Scott Hepburn, Sean Izaakse Deadpool #7: Deadpool leci Szekspirem
  

  
  Trudno mi zachować obiektywność w ocenie tego tomu. Trop zawarty w tytule wyraźnie zdradza, z czym będziemy mieli do czynienia, a sam pomysł wydaje mi się tak trafiony, że najzwyczajniej osłabia krytyczne podejście do jego realizacji. Ale zacznijmy od początku.
[image: Deadpool #7: Deadpool leci Szekspirem]
Siódmy tom Deadpoola to trzy różne historie. Pierwsza kontynuuje wydarzenia z poprzednich tomów  Madcap znów rusza za Deadpoolem. Ten natomiast bardziej zainteresowany jest Shiklą i próbą ponownego zdobycia jej względów. Jest dość zabawnie i makabrycznie zarazem, ale to tylko jednozeszytowa przystawka, choć jako jedyna jakoś nawiązuje do fabuły runu. Wielokrotnie już wspominałem, że to największy minus tej serii: Duggan ewidentnie nie ma pomysłu na wciągającą historię główną, więc rozmienia się na drobne  z różnym skutkiem.
W każdym razie dostajemy też tie-in do Tajnego imperium. To nie do końca zrozumiały komiks z udziałem Kapitana Ameryki i agenta Stevea Rogersa, szefa S.H.I.E.L.D. Deadpool zostaje uwikłany w swego rodzaju podchody między tymi postaciami, samemu początkowo nie wiedząc, co jest grane. Ponieważ ta historia nawiązuje do osobno wydanego wydarzenia, ciężko ją oceniać jako część serii Deadpoola.
W końcu jednak dostajemy danie główne, czyli tytułowy Deadpool leci Szekspirem. Nasz (anty)bohater budzi się nagle w elżbietańskim świecie Szekspira. Nie wie, jak do tego doszło, ani dlaczego nagle zaczyna mówić w dziwnie rytmiczny sposób. Spotyka postaci znane z szekspirowskich dramatów, choć wybór jest mało zaskakujący, bo znajdziemy tu nawiązania głównie do Makbeta, Hamleta i Romea i Julii, czyli raczej szkolny Szekspir. Mimo to intertekstualność historii Deadpool leci Szekspirem działa dobrze, jest źródłem udanych gagów i choć nie wzbija się na wyżyny intelektu, to daje prostą rozrywkę podkręcaną  w moim przypadku  narcystycznym zadowoleniem z rozpoznawanych nawiązań. W tych okolicznościach chciałbym jeszcze wyrazić uznanie dla Pauliny Braiter, która przekładała ten komiks. Wierzę, że była to praca trudna, ale wykonana została bardzo dobrze.
Deadpool leci Szekspirem to kolejny wypełniacz w runie, który w zasadzie z tego typu wypełniaczy się składa. Tym razem tytułowa historia  która zdominowała omawiany tom, sprawiając, że o pozostałych praktycznie zapomniałem zaraz po przeczytaniu  przypadła mi do gustu i jeśli podejrzewacie, że w waszym przypadku może być podobnie, polecam dać jej szansę.




Tytuł: Deadpool #7: Deadpool leci Szekspirem
Scenariusz: Ian Doescher, Scott Hepburn, Salva Espin, Sean Izaakse
Data wydania: 22 stycznia 2020
Przekład: Paulina Braiter
Wydawca:  Egmont
Cykl: Deadpool, Marvel Now!
ISBN: 9788328197688
Format: 108s. 167x255mm
Cena: 39,99
Gatunek: superhero
Zobacz w: Kulturowskazie
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  Niech żyją Szczurze Królowe!

  Piotr Pi Gołębiewski

  Ryan Ferrier, Marco Lesko, Priscilla Petraites Rat Queens #7: Niech żyje król
  

  
  Od jakiegoś czasu seria Rat Queens szła siła rozpędu, którą zapewniły jej pierwsze trzy albumy. Potem z odcinka na odcinek było tylko gorzej. Jedynie cud mógł sprawić, by ten wyświechtany koncept nie wyzionął płuc w zadyszce. I się stał! Pod postacią części siódmej Niech żyje król.
Ekstrakt: 80%
[image: Rat Queens #7: Niech żyje król]
Oczywiście nie oznacza to, że mamy do czynienia z arcydziełem, niemniej w porównaniu z chaotycznymi i wymęczonymi ostatnimi przygodami Szczurzych Królowych, mamy zdecydowaną zwyżkę formy. Wróciła lekkość i bezpretensjonalność. Fabuła jest sensownie poprowadzona i zmierza ku konkretnemu finałowi. Dziewczyny (w sumie już szóstka) znów nabierają indywidualnych rysów psychologicznych. Zaś humor ok, humor może wciąż pozostał nie najwyższych lotów, ale przynajmniej nie jest irytujący.
Czyżby więc twórca cyklu Kurtis J. Wiebe doznał nagłego objawienia? Ewidentnie bowiem od jakiegoś czasu kompletnie nie wiedział, w którą stronę ma iść jego seria. Do tego nie potrafił zaprezentować naturalnego cyklu przyczynowo-skutkowego. Nie! Szczęśliwie ktoś w wydawnictwie zorientował się, iż ten się niemiłosiernie męczy i postanowił dać mu odsapnąć.
W jego miejsce powołano natomiast Ryana Ferriera. U nas znany jest z komiksowych odsłon Ricka i Morty′ego. Potrafił na Rat Queens spojrzeć z boku i zrobił to, czego nie był w stanie Wiebe. Wyłuskał najlepsze pomysły swojego poprzednika i na ich bazie zbudował prześmiewczą historię fantasy, która nie ograniczała się tylko do bezsensownego mordobicia z wielce oryginalnym pomysłem, że podmieni się facetów na kobitki. To, co wcześniej było niespójnymi strzępkami scenariusza zostało poukładane w sensowną całość. W efekcie tego, nie tylko Palisada, czyli baza wypadowa Szczurzyc, została wyraźniej zarysowana, ale także główne bohaterki rozwinęły się jako postacie.
Nieoczekiwanie to niepozorna Betty, która do tej pory odpowiadała za humorystycznej wstawki, zyskała na osobowości. Dziewczyny stwierdzają bowiem, że ta zdecydowanie za dużo pije i wysyłają ją na odwyk, z czym wiąże się wiele zabawnych momentów, ale podszytych nutą sarkazmu. Jestem również pod wrażeniem tego, że Ryan Ferrier uporał się z kompletnie bezsensownym pomysłem swojego poprzednika, by Dee zrobić boginią. Okazało się, że nawet to może znaleźć swoje miejsce w fabule, bez kombinowania na siłę. Nawet okularnica Madeline została przedstawiona, jako ktoś więcej, niż irytujące piąte koło u wozu. I tylko szkoda, że udział mojej ulubienicy Violet ograniczył się do niewielkiego, choć mającego swoje uzasadnienie, epizodu.
Sam scenariusz, choć wybitny nie jest, stanowi zgrywę z utartych schematów. Momentami przybiera więc formę kompletnej abstrakcji i czasem nadwyręża wiarę czytelnika w świat przedstawiony (np. w jaki sposób Vi zaciągnęła wielki kufer na najwyższą górę, skoro jej koleżanki nieobciążone zbędnym balastem mają problem by się na nią dostać). Niemniej zrzucam to na karb konwencji pozycji humorystycznej.
Poprawiła się także jakość rysunków. Owen Gieni został wysłany na zieloną trawkę, a w jego miejsce przyszła Priscilla Petraites. Jej styl jest bardziej realistyczny i dokładniejszy, niż poprzednika. I tak, jak w przypadku scenariusza, nie oczarowuje czytelnika, niemniej świetnie pasuje do Szczurzych Królowych, będąc lekkim w odbiorze, ale bez popadania w kreskówkową manierę.
Warto zaznaczyć, że choć Niech żyje król stanowi siódmy tom serii, by po niego sięgnąć nie jest wymagana znajomość poprzednich tomów. Wystarczy ogólna wiedza o tym, kim są Szczurzyce, czyli twardymi babkami, których przygody stanowią feministyczną parodię męskiego heroic fantasy. I omawiany zeszyt wyraźnie to podkreśla.




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
Ekstrakt: 80%
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  nie rozbawi

  Aleksander Krukowski

  Joshua Corin, Gerry Duggan, Salva Espin, Christopher Hastings, Scott Koblish Deadpool #8: Póki śmierć nas...
  

  
  Lubię "Deadpoola", ale komiksy z jego udziałem to czytelniczy rollercoaster. Raz jest lepiej, raz gorzej, raz średnio, czasem aż się rzygać chce. Ósma odsłona obecnej serii ("Najlepszy komiks świata"), zatytułowana "Póki śmierć nas", jest szczęśliwie pozytywnym zaskoczeniem. Może trochę dlatego, że na komiks składa się zwarta historia? To znaczy  zwarta fabularnie, bo oryginalnie ukazała się na łamach trzech serii: "Deadpool", "Deadpool & the Mercs for Money" i "Spider-Man/Deadpool". W efekcie mamy tu trzech scenarzystów (Gerryego Duggana, Christophera Hastingsa i Joshuę Corina), każdy odpowiadający pierwotnie za dwa zeszyty. Wszyscy jednak pracowali nad tą samą historią, o burzliwym rozstaniu Deadpoola i Shikli.
[image: Deadpool #8: Póki śmierć nas...]
Ten związek był intensywny od samego początku. Deadpool i królowa potworów stanowili dziwną parę, ale była między nimi chemia. Ostatecznie poróżniło ich nastawienie do ludzkości, a konkretnie to, że królowa potworów postanowiła wymazać tę rasę z powierzchni ziemi. I o tym właśnie opowiada "Póki śmierć nas".
Shiklah ma oczywiście swoje powody i racje, które nie są tak łatwe do obalenia. Jednak Deadpool lubi ludzkość i próbuje ją ocalić. Kiedy dyplomacja zawodzi, zbiera drużynę, którą chce przeciwstawić armii potworów. Pechowo najlepsi superbohaterowie są akurat zajęci, więc Najemnik z Nawijką będzie musiał zadowolić się pomocą grupy najemników (m.in. Machine Man, Hit-Monkey czy Domino). Jednak prawdziwymi gwiazdami u jego boku zostaną Spider-Man i Cami Van Helsing z TYCH Van Helsingów. Okazyjnie pojawia się także Blade!
Mimo galerii barwnych postaci, ósmy tom przygód Deadpoola nie jest usilnym upychaniem gościnnych występów. Tu naprawdę wiele się dzieje, a choć historia nie jest szczególnie skomplikowana, to opowiedziana z pewną lekkością, konsekwencją i dużą dawką humoru. Zmiany scenarzystów nie są w zasadzie odczuwalne, udało się osiągnąć wspólny rytm, wizualnie komiks też jest spójny i przyjemny dla oka.
Do zrozumienia relacji Deadpoola i Shikli przyda się znajomość poprzednich tomów (i serii), ale "Póki śmierć nas" można potraktować także jako integralną całość, zamkniętą historię. Mogą więc po nią śmiało sięgnąć nie tylko stali czytelnicy Deadpoola, a tym razem  naprawdę warto.




Tytuł: Deadpool #8: Póki śmierć nas...
Scenariusz: Joshua Corin, Christopher Hastings, Gerry Duggan
Data wydania: 25 marca 2020
Rysunki: Salva Espin, Scott Koblish
Przekład: Paulina Braiter
Wydawca:  Egmont
Cykl: Deadpool
ISBN: 9788328197695
Format: 136s. 167x255mm
Cena: 39,99
Gatunek: superhero
Zobacz w: Kulturowskazie
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  Trochę inny kryzys tożsamości

  Agata Włodarczyk

  Pau Baboon!
  

  
  Zachowania zwierząt nie raz i nie dwa zadziwiają specjalistów, zwłaszcza gdy przedstawiciele gatunków ze sobą konkurujących bądź będących naturalnymi wrogami niespodziewanie zaczynają współpracować. Zapewne niedowierzanie byłoby ogromne, gdyby zobaczyli lamparcicę wychowującą małego pawiana.
Ekstrakt: 70%
[image: Baboon!]
Stworzony przez Pau Baboon! to komiks, w którym nie ma właściwie żadnych dialogów  ale nic dziwnego, skoro jego głównymi bohaterami są zwierzęta. Więcej znajdziemy w nim gestów, przekazów wyrażanych ciałem i okazjonalnych dymków z symbolami zastępującymi pełne wypowiedzi. Przekazów dopełniają zantropomorfizowane miny oraz reakcje bohaterów  płacz, smutek, ale i wdzięczność  wbrew bowiem temu, co twierdzi blurb, nie znajdziemy tu uniwersalnego języka zwierząt, a raczej jego łatwą do zrozumienia przez nas wersję.
O czym jest Baboon!"? Pewnej lamparcicy w czasie jej polowania umarło młode. Przypadek sprawił, że upolowana przez nią pawianica sama opiekowała się oseskiem. Zrozpaczona dzika kotka niejako adoptuje małego pawiana, karmi go, opiekuje się i uczy polowania tak samo, jak robiłaby to ze swoim zmarłym kocięciem. Niestety, życie na sawannie nie jest łatwe  broniąc swojego adoptowanego młodego, zastępcza matka ginie. Uciekając, małpka natyka się na stado innych pawianów i zakochuje się w jednej z samic, co nie podoba się innemu samcowi. Naszego sponiewieranego bohatera bierze pod opiekę mądra, stara małpa  która zna kung fu i zamierza przekazać mu tę wiedzę, aby mógł zdobyć pawianicę swoich marzeń.
To ostatnie zwłaszcza powinno nam powiedzieć, z jak bardzo uczłowieczonymi zwierzęcymi bohaterami tak naprawdę mamy do czynienia w Baboon!. W fakcie, że nie zachowują się jak przedstawiciele swoich gatunków, a jak bohaterowie komiksowej historii nie ma oczywiście niczego złego, ot, taka jest przyjęta przez Pau konwencja. Dlatego pawiany są w stanie przyjąć pozy, na jakie szkielet im w zasadzie nie pozwala, czy przejawiać bardzo ludzkie odruchy. Jako taki, album doskonale nadaje się dla początkujących czytaczy obrazkowych historii  Baboona! przede wszystkim się bowiem ogląda.
Pau rysuje czysto, estetycznie, jego zwierzęcy bohaterowie przypominają swoich rzeczywistych odpowiedników (dopóki nie zaczynają płakać albo wykonywać sekwencji kung fu), a kadry są odpowiednio kolorowe. Ponieważ artysta zdecydował się nie korzystać z narracyjnego komentarza, z dużą starannością przygotował poszczególne kadry, aby przedstawiane wydarzenia były łatwe w odbiorze. Lepiej jednak oglądać kolejne ilustracje w miarę uważnie, zwłaszcza gdy na stronach pojawi się nieco więcej niż tylko jeden pawian.
Baboon! to sympatyczna, choć niepozbawiona bardziej dramatycznych elementów opowieść o pawianie z niecodzienną historią rodzinną. Prosty, łatwy w odbiorze doskonale nadaje się dla dzieci, acz przez fakt, że zawiera motywy związane ze śmiercią i przemocą, dobrze by było z maluchami je przegadać.
Plusy:
	estetyczny rysunek
	klarowne wynikanie wydarzeń pomiędzy kadrami
	może być czytane również przez dzieci (ale uwaga na wątek śmierci i przemocy!)


Minusy:
	nieco zbyt duże, niepodyktowane do końca konwencją uczłowieczenie zwierzęcych bohaterów






Tytuł: Baboon!
Scenariusz: Pau
Data wydania: maj 2019
Rysunki: Pau
Wydawca:  Timof i cisi wspólnicy
ISBN: 9788366347021
Format: 120s. 165x230 mm
Cena: 49,00
Zobacz w: Kulturowskazie
Ekstrakt: 70%
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  Piąty bieg, Cyklonie, piąty bieg!

  Konrad Wągrowski

  Jerzy Wróblewski Binio Bill Integral
  

  
  Nadeszły wspaniałe czasy dla miłośników klasyki komiksowej w Polsce. Po czterech już pięknych albumach kolekcjonerskich z przygodami Kajka i Kokosza w nasze ręce trafia równie pięknie wydany, kompletny zbiór opowieści o naszym człowieku na Dzikim Zachodzi, czyli niezłomnym i oszałamiająco przystojnym szeryfie Binio Billu.
Ekstrakt: 100%
[image: Binio Bill Integral]
Skłamałbym chyba, gdybym stwierdził, że Binio Bill był moim ulubionym bohaterem komiksowym spośród tych, których mieliśmy okazję podziwiać na ostatniej stronie Świata Młodych. Niezłomny i bardzo przystojny szeryf przegrywał jednak rywalizację z Kajkiem i Kokoszem, Tytusem, Romkiem i ATomkiem, czy bohaterami komiksów Tadeusza Baranowskiego. Z pewnością jednak też nie był bohaterem nielubianym  każda nowa opowieść o jego losach przyciągała uwagę czytelników, wychowanych zresztą wówczas, podobnie jak ojciec Binia Jerzy Wróblewski, na klasycznych westernach, opowieściach o dzielnych stróżach prawa, szlachetnych czerwonoskórych czy podstępnych bandytach Dzikiego Zachodu. Lubiliśmy te komiksy, zarówno ze względu na akcję, jak i humor, ze względu na sympatycznego głównego bohatera, a może również i ze względu na partnerujące mu piękne kobiety? Zapowiedź nowego komiksu z Binio Billem zawsze była zapowiedzią znakomitej zabawy.
Nie da się jednak ukryć, że komiksy o szeryfie Rio Klawo zestarzały się nieco mocniej niż prasłowiańskie opowieści o Kajku i Kokoszu. Wynika to zapewne z faktu, że zestarzał się sam western, że jako gatunek filmowy, ten, który rozpalał naszą wyobraźnię w latach 70. i 80., dziś praktycznie już  poza nielicznymi wyjątkami  przestał istnieć. Zapomnieliśmy już o kowbojach i Indianach, o traperach i rabusiach, w sklepach nie ma zabawkowych rewolwerów i pióropuszy. W ostatnich trzydziestu latach zresztą western bardzo się zmieniał  szukał swojej niszy, rewidował dawne mity, odchodził od prostego podziału na dobro i zło. A Binio Bill, przy całej swej umowności komiksu humorystycznego, nawiązywał szeroko do tych mitów  choć oczywiście w wersji ułagodzonej, przeznaczonej dla młodego czytelnika. Historie z Binio Billem w roli głównej wydają się więc bardzo mocno pochodzić z zupełnie innych czasów. Ale też przecież takie właśnie są.
Binio Bill to efekt fascynacji samego Jerzego Wróblewskiego westernem. Rysownik kochał te opowieści i właściwie już od młodych lat próbował rysować historie w tej konwencji. Naprawdę chwycił dopiero lekki humorystyczny komiks o polskim szeryfie na Dzikim Zachodzie (Binio Bill według autora nazywa się w rzeczywistości Zbigniew Bilecki). Pierwotnie zaproponowany Relaxowi, ostatecznie został opublikowany w Świecie Młodych (po raz pierwszy w 1980 roku), gdzie zresztą chyba naprawdę dobrze pasował. Najlepiej o tym świadczy, że na łamy harcerskiej gazety wracał aż 11 razy (siedem premierowych wydań i cztery wznowienia) i bez dwóch zdań zdobył ogromną sympatię czytelników. Nie ma wątpliwości, że wielu z nich z ogromnym sentymentem powróci do tego bohatera w obecnym kolekcjonerskim wydaniu Kultury Gniewu, zbierającym wszystkie dotychczasowe historie w starannie odrestaurowanej wersji w sztywnej oprawie i z obszernym posłowiem omawiającym historię polskiego Lucky Lukea.
Jak to się czyta po latach? Biorąc pod uwagę wcześniejsze uwagi  naprawdę całkiem nieźle. Niewątpliwym atutem jest nietypowy przecież dla Wróblewskiego humorystyczny, nieco karykaturalny rysunek. Widać, że twórca znany głównie ze starannych, realistycznych grafik doskonale czuje się również w lżejszej konwencji. Binio jest przystojny i sympatyczny, Indianie dumni i posępni, gangsterzy paskudni i groteskowi, kobiety piękne i  tak jest  bardzo seksowne. Widać, że Wróblewski bardzo lubił do komiksu wpuszczać jakąś ślicznotkę  Jane Klamotę, Dolly Dorsey, Katherine Gorsky czy też indiańską księżniczkę Gwiazdę Poranka. Bohaterki nie są tylko biernymi damami w opałach, Jane Klamota to pierwszej klasy rozbójniczka, a przecież i słodka hollywoodzka piękność Dolly Dorsey potrafi brać sprawy w swoje ręce. Wizerunek Indian zbudowany jest na stereotypach, ale  za wyjątkiem może Szalonego Heronimo  sympatia autora jest po ich stronie. To zresztą stała cecha polskich opowieści z Dzikiego Zachodu, gdy wspomni się choćby książki Wernica, Szklarskiego, Bahdaja, czy Longina Jana Okonia. Poza tym oczywiście nie zabraknie malowniczych, choć może nie zawsze zbyt bystrych (oprócz może wspomnianej Jane Klamoty i Kida Walkera) bandytów, których zawsze rzecz jasna spotka sprawiedliwość. A na deser  mający swoje niegłupie przemyślenia, bezcenny przyjaciel Binia koń Cyklon.
Album zbiera po raz pierwszy w jednym tomie naprawdę wszystkie opowieści  publikowane wcześniej na łamach Świata Młodych  Rio Klawo, Binio Bill na szlaku bezprawia, Binio Bill i 100 karabinów, Binio Bill i trojaczki Benneta, Binio Bill kręci western i w kosmos!, Binio Bill i ciocia Patty i Śladami Kida Walkera, wydany pierwotnie w albumie w 1990 roku Binio Bill i skarb Pajutów i ostatni, przez lata zaginiony, wydany długo po śmierci Jerzego Wróblewskiego Binio Bill i Szalony Heronimo. Czytane jednym ciągiem nie wykazują jakiegoś spadku formy twórcy, czy dramatycznej zmiany konwencji (no, może z jednym wyjątkiem, o czym za chwilę). Nie znaczy to oczywiście też, że nie ma albumów lepszych i gorszych. Rio Klawo i Binio Bill na szlaku bezprawia to takie trochę zeszyty rozruchowe, skromne, krótkie, nie do końca satysfakcjonująco zakończone (ten zarzut najbardziej odnosi się najbardziej do Szlaku bezprawia). Potem seria osiąga chyba swój szczytowy poziom dzięki świetnym Binio Bill i 100 karabinów oraz Binio Bill i trojaczki Benneta, w których dobry scenariusz idealnie przeplata się z humorem, nic nie jest ani zbyt proste, ani zbyt skomplikowane. Następne albumu cierpią już nieco na przekombinowane scenariusze  albo wtedy, gdy zwrotów akcji będzie zbyt wiele i stanie się to odrobinę męczące (Śladami Kida Walkera, Skarb Pajutów czy Szalony Heronimo), albo gdy Jerzy Wróblewski postanawia odpowiedzieć na oczekiwania nastoletnich miłośników z lat 80. I połączyć western z opowieścią science fiction  jak ma to miejsce w przypadku Binio Bill kręci western i w kosmos, w którym nasz bohater najpierw zostaje aktorem, a potem wraz z piękną towarzyszką zostaje uprowadzony przez kosmitów w Trójkącie Bermudzkim. Pamiętam, że w dzieciństwie tym odcinkiem byłem absolutnie zachwycony. Binio Bill i SF! Marzyłem o takim powiązaniu! Dziś widać, że to SF jest tu wrzucone mocno na siłę i bardzo jakością odstaje od wcześniejszych westernowych opowieści. Po latach czytelnika bardziej więc zaprzątają myśli, czy między Biniem i Dolly Dorsey do czegoś doszło Jerzy Wróblewski niby rysował komiks dla młodzieży, ale pozostawił wystarczająco dużo wskazówek, by uważać, że relacja szeryfa z filmową gwiazdą nie była jedynie przyjacielska i z pewnością nie platoniczna
Na koniec słów kilka o samym wydaniu. Jest piękne. Twarda, błyszcząca, kolorowa, bardzo ładnie zakomponowana okładka, kolory we wszystkich opowieściach odrestaurowane, wyraziste, ponad 200 stron komiksu, a na koniec niezwykle smakowite materiały dodatkowe. Arcyciekawa historia całego cyklu autorstwa znawcy twórczości Jerzego Wróblewskiego Macieja Jasińskiego. Mnóstwo fascynujących materiałów graficznych  projekty postaci, okładki, dawne plansze, fragmenty scenariusza, nieznane, wczesne wprawki Wróblewskiego w tematyce westernowej, korespondencja z wydawcami. A na deser  bardzo ładna galeria grafik głośnych polskich rysowników w hołdzie Binio Billowi. I tylko jeden drobiazg  gdy mowa o głosowaniu na najbardziej oczekiwaną ekranizację polskiego komiksu mowa o wspólnym konkursie Cinemy i Stopklatki, podczas gdy tak naprawdę był to wspólny konkurs Cinemy, Stopklatki i Esensji Ale oczywiście nie zmienia to faktu, że mamy znów do czynienia z albumem, który każdy szanujący się miłośnik komiksu w Polsce po prostu musi mieć na swojej półce.
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  Bilal (niemal) przejściowy

  Marcin Knyszyński

  Enki Bilal, Jean-Pierre Dionnet Eksterminator 17
  

  
  Enki Bilal ma dwa oblicza. Jest Bilal wczesny  klasyczny, stonowany i skoncentrowany tylko na grafice (scenariusze pisali inni). Jest Bilal późny  eksperymentalny, szalony skupiony zarówno na tekście i rysunku. Jego najsłynniejsze i najlepsze dzieło stoi gdzieś pośrodku, w okresie przejściowym. Dziś czytamy Eksterminatora 17  rzecz należącą do okresu wcześniejszego, ale rysowaną tuż przed decyzją o napisaniu w końcu czegoś zupełnie samodzielnie.
Ekstrakt: 70%
[image: Eksterminator 17]
Wspomnianym arcydziełem i opus magnum Bilala jest oczywiście Trylogia Nikopola, której pierwszą część wydano w 1980 roku. Rok wcześniej, w słynnym magazynie Metal Hurlant, ukazywał się Exterminateur 17  pisał mniej znany w Polsce JeanPierre Dionnet, rysował oczywiście Enki Bilal. Kilkudziesięciostronicowa historia wydana została później w albumie zbiorczym w 2002 roku  zmieniono pastelową kolorystykę na komputerową i znacznie ciemniejszą (różnica jest mniej więcej taka, jak pomiędzy Po Incalu i Final Incal). A dziesięć lat później Eksterminatora 17 wprowadziło na nasz rynek wydawnictwo Kurc.
Historia jest banalnie prosta  co nie znaczy, że banalna. Mamy typowe, europejskie science fiction w duchu Jodorowskyego i Moebiusa (głównie), choć bardziej lekkostrawne dla przygodnego czytelnika. Planeta Novack buntuje się przeciwko Konsorcjum  broniące jej androidy, produkty wspominanej korporacji, chcą być w końcu wolne. Atakiem Konsorcjum, prowadzonym notabene również przez roboty, dowodzi wiekowy Mistrz, geniusz cybernetyki, twórca tytułowego Eksterminatora 17, czyli perfekcyjnego androida, szybko zaanektowanego przez przemysł zbrojeniowy. Eksterminator, cybernetyczny klon swego twórcy zaginął przed laty i słuch po nim zaginął  jakże wielkim szokiem jest odkrycie, że walczy on po stronie rebeliantów z Novack. Mistrz zaczyna rozliczać całe swoje życie, wyrzuty sumienia przytłaczają  wszak uwięził w metalowych ciałach całe rzesze później wyprodukowanych, rozumnych, ale podległych człowiekowi, androidów. Droga ku odkupieniu poprowadzi go jednak w bardzo rejony dziwne i niecodzienne  choć to zdecydowanie mało powiedziane.
JeanPierre Dionnet stara się pisać prosto, ale trochę za bardzo filozofuje. Nawiązuje nawet do gnostyków, którzy całe zło widzieli w materii a dobro w sferze duchowej. Fabuła komiksu nie jest aż tak dobrze poprowadzona, aby mistyka i ezoteryka wybrzmiewały dostatecznie głośno. Doświadczony czytelnik łapie przekaz  powojenny entuzjazm filmowoliteracki co do science fiction, sztucznej inteligencji, robotyki, eksploracji kosmosu wygasł. W latach siedemdziesiątych gatunek sf dotknięty został cynizmem i pesymizmem  rozwój technologii zamiast nadziei zaczął budzić niepokój. Eksterminator 17 wpisuje się właśnie w ten trend, ale Dionnet Jodorowskym nie jest  szalona tyrada na jeden temat, podbudowana niezbyt zrozumiałą metafizyką, nie wychodzi każdemu tak samo dobrze. Co nie znaczy, że omawiany dziś komiks nie spełnia swojej roli  robi to, ale w zbyt egzaltowany sposób.
W sferze graficznej mamy Bilala wczesnego, bezpiecznego formalnie, ale poszukującego już własnej drogi twórczej. Eksterminator 17 rysowany był jednocześnie z Falangami Czarnego Porządku  jakże różne miał tu pola do popisu. Podczas gdy opowieść o eskapadzie podstarzałych rewolucjonistów, była skrajnie realistyczna, tak w historii o odysei tajemniczego androida Bilal mógł poszaleć. W formie postanowił być jednak oszczędny  samo kadrowanie, narracja obrazkowa i kreacja postaci jest bardzo klasyczna, jak we wcześniejszych o cztery lata Legendach naszych czasów. Wynika to głównie z tego, że w tym okresie Bilal pozostawał pod silnym wpływem twórczości Jeana Moebiusa Girauda  nie sposób nie dostrzec wzorców zaczerpniętych z Garażu hermetycznego czy słynnego Arzacha. Mamy tu przecież kowbojskie miasteczko na asteroidzie (!), galaretowaty mózg kierujący kosmiczną armadą i zwariowane, nieergonomiczne zdobienia statków kosmicznych a moc eksterminacji androidów mierzy się w moebiusach (zabawny hołd dla starszego kolegi). Przede wszystkim jednak widzimy genialnie odwzorowany rozpad, entropię, charakterystyczne kreskowania, gwałtowniejsze niż u Moebiusa, choć o tym samym artystycznym rodowodzie. Jednocześnie Bilal jest cały czas sobą  zapowiada już Trylogię Nikopola, w której Moebiusa czuć zdecydowanie słabiej a jego miejsce zajmuje powoli Bilal impresjonista.
Eksterminator 17 jest komiksem krótkim, dynamicznym i bardzo zwięzłym. Fabularnie jest po prostu dobrze, graficznie nawet bardzo. Wydawnictwo Kurc uzupełniło portfolio Bilala na polskim rynku  fajnie, bo było to potrzebne.
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  Po co szczurowi łuk?

  Marcin Osuch

  Krzysztof Leszczewski, Radosław Sołtysiak Feliks i Makary #1: Mijanie się z celem
  

  
  Kolejny wydawca, tym razem Wydawnictwo Kurc sięga po komiks polskich autorów przeznaczony dla młodszego odbiorcy. Bardzo dobry ruch, tym bardziej że Feliks i Makary, przy kilku ułomnościach, da się czytać.
Ekstrakt: 70%
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Kilka, może nawet kilkanaście lat temu narzekałem, że paradoksalnie trudno jest znaleźć komiks polskich autorów przeznaczony dla młodszego czytelnika. Paradoksalnie, bo w czasach PRL-u był to główny, jeśli nie jedyny odbiorca. Przełom wieków odwrócił sytuację. Dla dzieci był praktycznie tylko Donald (z polskich historii prace chociażby Leśniaka i Skarżyckiego były tylko wyjątkiem potwierdzającym regułę), a znakomita większość publikowanych wtedy polskich komiksów to pozycje dla dojrzałych czytelników.
Czasy jednak się zmieniły; duża w tym zasługa wydawnictwa Egmont, którego zaangażowania w konkurs im. Janusza Christy nie można przecenić. Stopniowo kolejni wydawcy (m.in. Ongrys, Kultura Gniewu) zaczęli publikować premierowe prace polskich twórców. Teraz przyszedł czas na Wydawnictwo Kurc.
A sam komiks? Powinien się podobać czytelnikom. Ładnie narysowany, kolorowy, z klasyczną dwójką bohaterów. Jeden mały i cwany, drugi duży i nieco wolniejszy w myśleniu. Tak dokładnie, to stanowią oni parę antybohaterów, jako że głównym ich celem jest wzbogacenie się, niekoniecznie w uczciwy sposób. Osią intrygi jest magiczny łuk, kupiony od przygodnego czarodzieja. Na czym polega magiczność tego sprzętu? Cóż, strzelając z niego, nigdy nie można trafić w cel. Czy w takim razie można mieć z takiego łuku jakikolwiek pożytek? Jak najbardziej, jeśli jest się Feliksem. Jednak ten rodzaj pożytku może skończyć się na sali sądowej i tom pierwszy Feliksa i Makarego to doskonała okazja do bliższego zapoznania się ze szczurzym wymiarem sprawiedliwości.
Dla osób wychowanych na Kajku i Kokoszu czy komiksach Baranowskiego przydałaby się większa finezja w dialogach, ale od czegoś trzeba zacząć. Osobiście wolę historie mniej slapstickowe, ale jestem przekonany, że Feliks i Makary znajdą swoich fanów. Trzymam kciuki za kolejne odsłony ich przygód.
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  Władca marionetek

  Paweł Ciołkiewicz

  Patrick Cothias, André Juillard 7 żywotów Krogulca
  

  
  7 żywotów krogulca to stworzona z ogromnym rozmachem opowieść, w której zdarzenia i postaci historyczne przeplatają się z wytworami niesamowitej wyobraźni scenarzysty i rysownika. Akcja tej historii obejmuje dwadzieścia pięć lat. Wszystko zaczyna się w roku 1601, natomiast dramatyczny finał rozgrywa się w roku 1625. Pomiędzy tymi datami nie brakuje ludzkich dramatów rozgrywających się na scenie teatru życia.
Ekstrakt: 100%
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Piękna kobieta w czerwonej, kontrastującej z bielą śniegu sukni biegnie przez las. Stara się za wszelką cenę uciec przed ścigającymi ją mężczyznami. I w pewnym sensie jej się to udaje; gdy ją odnajdują, jest już martwa. Dramatyzmu tej sytuacji nadaje fakt, że kobieta była w ciąży, a ścigał ją jej mąż. Kobieta poświęciła swoje życie, ale ocaliła życie nowonarodzonej córki, którą ogrzała swoim ciałem. Ten dramat zestawiony zostaje z innymi narodzinami: oto w tym samym czasie, w ciepłych i pięknych komnatach królewskiego dworu na świat przychodzi następca króla Henryka IV. Od tej pory losy Ariane de Troil oraz delfina Ludwika są ze sobą ściśle splecione. Zresztą nie tylko ich łączy w tej opowieści złowieszcze fatum. Ojciec dziewczyny  Yvone  oraz jego brat  Gabriel  pozostają od momentu tragicznej śmierci matki Ariane zapiekłymi wrogami. Yvon oskarża brata o romans ze swoją żoną i obwinia go o jej śmierć. Zrezygnowany i załamany Gabriel odchodzi, ale na swej drodze spotyka starą kobietę, która oferuje mu pewien układ. Za cenę zwykłego uśmiechu oferuje mu krogulca, który ma mu wskazywać drogę. A jest to droga niezwykle wymagająca.
Dalej obserwujemy losy dorastającej Ariane oraz jej brata. Widzimy jak ich ojciec pogrąża się w smutku i samotności. Yvone de Troil nie jest bowiem w stanie poradzić sobie ze stratą ukochanej żony. Z drugiej zaś strony obserwujemy Ludwika, następcę tronu Francji i jego ojca. Henryk IV dla odmiany w pełni korzysta z uroków życia. Można mu zarzucić nonszalancję oraz hulaszczy tryb życia, ale równocześnie nie sposób odmówić mu pewnej przebiegłości, sprawności w rządzeniu oraz otwartości na różnorodność. Ważną rolę ma do odegrania również jeden z jego żołnierzy  Germain Grandpin. To nie wszystko. W królestwie pojawia się tajemniczy, zamaskowany wojownik, nazywany przez lud Krogulcem, bo właśnie ten ptak zawsze mu towarzyszy. Za nic ma sobie konwenanse i układy. Pojawia się, by drwić z arystokracji i walczyć o sprawiedliwość; nic dziwnego, że zdobywa przychylność biednych i uciskanych. Los sprawia, że ścieżki Ariane i Krogulca się przecinają i od tego momentu obie postacie pozostają ze sobą związane aż po kres opowieści. Tego, by każda z tych postaci właściwie odgrywała narzuconą przez przeznaczenie rolę, pilnuje wspomniana już wcześniej staruszka, która pojawia wraz ze swym czarnym kozłem oraz krogulcem w kluczowych momentach opowieści. Podobną rolę zdaje się odgrywać Leonard Złotousty  poeta, nieszczędzący krytycznych rymów nawet samemu władcy.
Patrick Cothias stworzył fascynującą opowieść, w której wielka historia przeplata się z ludzkimi dramatami. Mamy tu pasjonującą fabułę, która nie pozwala oderwać się od lektury aż do ostatnich stron. Jest również precyzyjnie zarysowane tło historyczne, w którym scenarzysta zadbał w najdrobniejsze nawet detale. Warto zwrócić chociażby uwagę na scenę, w której król ma odbyć swoją comiesięczną kąpiel. Ostatecznie jednak z niej rezygnuje, brutalnie przeganiając dworzan. Henryk IV faktycznie znany był ze swego niezbyt przyjemnego zapachu, jaki roztaczał wokół siebie, a brak zamiłowania do kąpieli przejął po nim jego syn. Zresztą kolejny władca  Ludwik XIV przechwalał się podobno tym, że w swoim życiu wykąpał się jedynie trzy razy. I od razu dodajmy, że nie były to fanaberie francuskich władców, ale rezultat upowszechnionego w tym czasie podejścia do higieny, które dałoby się streścić określeniem  częste mycie skraca życie. Ówcześni medycy stali na stanowisku, że konieczne jest wytworzenie jak najbardziej szczelnej bariery na skórze przed zagrożeniami z zewnątrz. Brak kontaktu z wodą doprowadzał do powstania warstwy brudu i tłuszczu, która miała rzekomo pełnić zbawienną rolę. To między innymi dlatego na siedemnastowiecznym królewskim dworze, który owszem, ładnie wygląda na obrazkach, cuchnęło straszliwie.
Na szczęście podczas lektury komiksu nie czujemy zapachów, jakimi przesiąknięte były mury królewskiej siedziby ani miast (możemy się domyślać, czym są wąskie strużki płynące środkiem niewybrukowanych ulic). Widzimy natomiast przepięknie narysowane sceny, które sprawiają, że komiks prezentuje się rzeczywiście wybornie. Niesamowicie precyzyjna i elegancka kreska Andre Juillarda sprawia, że plansze niemal ożywają. Dbałość o historyczne realia, dynamiczne kadrowanie, żywa kolorystyka  wszystko to czyni komiks prawdziwym arcydziełem. Odwzorowane w najdrobniejszych szczegółach wnętrza, architektura oraz stroje pozwalają zanurzyć się w tej pasjonującej historii bez reszty. Kropkę nad i stawia natomiast Wojciech Birek, który siedmiotomowy cykl umieszcza w szerszym kontekście twórczości Patricka Cothiasa. Z tekstu umieszczonego na końcu tomu dowiadujemy się mianowicie, że niezwykle złożona, wielowątkowa opowieść jest zaledwie jednym z elementów jeszcze bardziej złożonego i wielowątkowego uniwersum wykreowanego przez Cothiasa wspólnie z różnymi rysownikami. Pozostaje tylko mieć nadzieję, że wydawca zdecyduje się na publikację którejś z pozostałych dziewięciu serii.
Patrick Cothias i André Juillard stworzyli dzieło, które urzeka swoim rozmachem oraz pieczołowitością. Scenarzysta zdaje się wyznawać zasadę, którą wypowiada w pewnym momencie jedna z jego postaci. Ludzie potrzebują, żeby opowiadać im historie Nieszczęścia innych lalek pozwalają im zapomnieć o własnych niedolach oraz o tym, że sami są tylko marionetkami. A marionetkami w tej historii są wszyscy. Nie tylko przedstawiciele uciśnionego i cierpiącego biedę ludu, ale także baronowie, dworzanie oraz sam król. Marionetką sterowaną przez przeznaczenie jest także zamaskowany bohater. Wszyscy grają role wyznaczone im przez los, uosabiany tu przez niewidomą staruszkę oraz poetę. Pasjonując się ich przygodami, my również uświadamiamy sobie to, że nasza sytuacja nie różni się zbytnio od przeznaczenia tych kolorowych, komiksowych postaci. Zapominamy jednak, że i my jesteśmy marionetkami w ręku jakiegoś lalkarza i choć przez krótki czas poświęcony na lekturę to my możemy poczuć się jak władcy marionetek.
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  Im gonna send him to outer space

  Aleksander Krukowski

  Gerry Duggan, Mike Hawthorne, Scott Koblish ‹Deadpool #9: Deadpool w kosmosie›
  

  
  Komiksowe serie bywają męczące i dla scenarzystów, i dla czytelników. Deadpool jest tytułem, po którym nigdy nie wiadomo, czego się spodziewać. Z jednej strony dlatego, że cóż, to Deadpool"; z drugiej strony  scenarzyści często nie mają pomysłów na sensowne fabuły z jego udziałem. Po każdy tom tej serii sięgam więc z mieszanymi uczuciami, wiedząc, że mogę zostać pozytywnie zaskoczony, ale i rozczarowany. Jak było w przypadku dziewiątego tomu Deadpoola z serii Marvel NOW! 2.0 z (nieraz mocno ironicznym) podtytułem Najlepszy komiks świata, czyli  Deadpool w kosmosie"? Niejednoznacznie.
[image: ‹Deadpool #9: Deadpool w kosmosie›]
‹Deadpool #9: Deadpool w kosmosie›
Mamy tutaj komiks, który opowiada o kosmicznej wyprawie Deadpoola w poszukiwaniu broni pozwalającej mu ostatecznie pokonać jego nemezis: Madcapa. Choć historia ta zajmuje lwią część dziewiątego tomu, jej fabularnych zawiłości nie ma najmniejszej potrzeby streszczać w tym miejscu. Jej konsekwencji dla serii w zasadzie też nie ma co oceniać o, pardon: nie ma CZEGO oceniać, bo nie znajdziecie tu żadnych istotnych przeobrażeń bohatera ani wydarzeń, które miałyby istotne konsekwencje. W pewnym sensie Deadpool w kosmosie antycypuje marvelowskie wydarzenie Tajne imperium, do którego tie-inem będzie kolejny tom z tej serii, ale wiadomo, jak to jest z tie-inami  rzadko wnoszą coś do głównej serii, częściej: do sprzedaży eventu.
Ale wróćmy do Deadpoola w kosmosie i spróbujmy spojrzeć na niego jak na całostkę, a nie część składową. Bo w takiej optyce komiks zyskuje. Nawet jeśli nie jest historią wciągającą i trzymającą w napięciu (bo nie jest), to dostarcza sporo rozrywki w sprawdzony sposób: humorem i intertekstualnością. Scenarzysta Gerry Duggan daje tu prawdziwy popis. Mamy nie tylko galerię kosmicznych postaci ze świata Marvela, ale też całe mnóstwo popkulturowych aluzji i cytatów  do Obcego, Gwiezdnych wojen, Star Treka, Predatora i tak dalej. Na dodatek to świetnie wkomponowane, często umiejętnie rekontekstualizowane nawiązania. Innymi słowy  każdy fan kultury popularnej będzie zadowolony.
Warto też dodać, że tom zawiera też dodatkowy komiks zbudowany z alternatywnych okładek. Dość trudno to opisać, cała koncepcja jest mocno postmodernistyczna, a warstwa formalna jej jego największym atutem. Ocena tego dodatku będzie bardzo różna, w zależności od tego, jak czytelnik odbiera tak daleko idące eksperymenty formalne. Przypuszczam jednak, że większość uzna to za interesujący dodatek  nawet jeśli nieszczególnie udany czy ciekawy. Czasem po prostu dobrze jest zobaczyć, jak granice komiksowego medium są naginane.
Deadpool w kosmosie jest zatem komiksem, który z jednej strony może się podobać, z drugiej  może zostać odpuszczony bez specjalnej straty dla całej serii. Taka zapchajdziura, tyle że czarna, bo kosmiczna, a zarazem kosmicznie zabawna (chciałem napisać wyj****a w kosmos, ale nie wiem, jakie wulgaryzmy w recenzjach dopuszcza Redakcja).
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  Ta miniseria zasługiwała na lepszy finał

  Piotr Pi Gołębiewski

  Kevin J. Anderson, Brian Herbert, Devmalya Pramanik Diuna #3: Ród Atrydów
  

  
  Diuna: Ród Atrydów tom 3 to domknięcie miniserii opowiadającej o tym, jak młody Leto został księciem rodu Atrydów. A jednocześnie takie rozmieszczenie pionków na planszy, by wszystko pasowało do cyklu powieściowego Franka Herberta.
Ekstrakt: 50%
[image: Diuna #3: Ród Atrydów]
Z prequelami jest ten problem, że muszą zaciekawić samą historią, ponieważ jej zakończenie dobrze znamy. W końcu musi być tak, jak w pierwowzorze (w tym wypadku w Diunie). Nie ma więc szans na budowanie napięcia i zaciskanie kciuków, by głównemu bohaterowi się udało. Codzi więc nie tyle o sam efekt, a o otoczkę, która do niego doprowadziła. Chyba najbardziej znanym przykładem tego, jak się można na tym wyłożyć są epizody I-III Gwiezdnych wojen, ze szczególnym wskazaniem na Mroczne widmo.
Szczęśliwie w przypadku Rodu Atrydów nie mamy do czynienia z tego typu kompromitacją. Autor książki, a następnie scenariusza komiksowego na jej podstawie, Kevin J. Anderson, to solidny rzemieślnik, który zjadł zęby na rozbudowywaniu uniwersum Diuny. Nad wszystkim pieczę sprawował także Brian Herbert, syn Franka, który do dziś dba o spójność świata stworzonego przez ojca. Omawiany komiks jest zatem pozycją jak najbardziej zgodną z kanonem, bezpieczną i momentami, niestety, mało porywającą. Zwłaszcza dla kogoś, kto czytał pierwowzór.
Rozrzucone, pojedyncze wątki powoli zaczynają się ze sobą zazębiać. Najważniejszą postacią jest oczywiście młody książę Leto Atryda, który odziedziczył tytuł po swoim tragicznie zmarłym ojcu. Za chwilę ma zdać pierwszy test na nowym stanowisku, albowiem księciu Szaddamowi nareszcie udało się otruć swojego ojca Imperatora Elrooda IX i teraz urządza swoją uroczystą koronację. Leto jest jednym z zaproszonych gości. Fakt ten zamierza wykorzystać baron Harkonnen, planując spisek mający doprowadzić do wojny między rodem Atrydów, a planetą Ix. Harkonnenowie aktualnie posiadają monopol na dystrybucję melanżu, jako władcy Arrakis (po miejscowemu Diuny), ale boją się stracić swoją pozycję, ponieważ zmarły Imperator w tajemnicy wspierał opracowanie sztucznego zamiennika dla przyprawy, który miał być produkowany właśnie na Ix. Wojna miała skutecznie uniemożliwić dalsze prace w tym zakresie.
Jak zatem widać twórcy postarali się, by fabuła była wielowątkowa i skomplikowana. Przynajmniej na tyle, by zaciekawić osoby obeznane z uniwersum Herberta seniora. Do tego dodane są smaczki poboczne, jak pojawienie się Duncana Idaho na dworze Atrydów i ukazanie, jak szybko zaskarbił sobie zaufanie księcia Leto. Jest także Pardot Kynes, którego zamieszkujący Diunę Fremieni uznali za proroka. Wreszcie gdzieś w cieniu przemykają Bene Gesserit, będące coraz bliżej poczęcia mesjasza Kwisatz Haderach.
Dwa poprzednie tomy Rodu Atrydów całkiem sprawnie prezentowały wszystkie intrygi, zachowując klimat Diuny. Niestety im bliżej finału, tym twórcom idzie coraz bardziej opornie, a wydarzenia zaczynają dziać się metodą deus ex machina. W końcu nawet najbardziej zagmatwane spiski ostatecznie muszą doprowadzić do świata, jaki znamy z powieści. Z tego powodu scenarzyści poszli kilka razy na skróty, jak choćby z tym, że Harkonnenowie dysponowali niewidzialnym pojazdem bojowym, dzięki któremu łatwiej im było wmanipulować Atrydów w konflikt z Ix. Również samo zakończenie okazało się mało satysfakcjonujące, bo wygląda tak, jakby autorzy odkryli, że w zasadzie zostały im do napisania jeszcze dwa rozdziały, a mają otwarty konflikt zbrojny i wypadałoby go szybko zamknąć.
Całkiem na uboczu pozostały też tematy Bene Gesserit i Pardot Kynesa, które nie doczekały się jakiegokolwiek domknięcia. Nie mówiąc już o tym, by było ono sensowne. Aby dowiedzieć się więcej trzeba sięgnąć po dwie inne powieści z cyklu Preludium do Diuny, czyli Ród Harkonnenów i Ród Corrinów. Ewentualnie należy poczekać na powstające ich adaptacje komiksowe.
Jedno, co pozostało niezmiennie na wysokim poziomie, to szata graficzna. Odpowiedzialny za nią Dev Pramanik nie eksperymentuje, tylko trzyma się konwencji. Dzięki temu nie ma się odczucia, że świat kilkadziesiąt lat przed tym, który zaprezentował Frank Herbert, jest lepiej rozwinięty technicznie.
Jako całość Ród Atrydów nie wypada źle. Anderson i Herbert junior zadbali o to, by podczas lektury nie miało się wrażenia jedynie odhaczania obowiązkowych wątków. Niestety jeśli mówimy tylko o tomie trzecim i oceniamy go niezależnie, to już tak dobrze nie jest. Tak, jakby autorzy świetnie bawili się tworząc nowe wątki, a już niekoniecznie równie lekko im się je domykało. Szkoda, bo ta miniseria zasługiwała na lepszy finał.
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  Kiedy sprawy przybierają poważny obrót

  Aleksander Krukowski

  Gerry Duggan, Mike Hawthorne, Matteo Lolli Deadpool #10: Tajne imperium
  

  
  Jeśli siedzicie w komiksowym środowisku trochę dłużej, z pewnością zdążyliście się już zorientować, jak przebiega gra zwana eventem, a praktykowana przez obu gigantów amerykańskiego rynku superhero. Mamy pewne wydarzenie, które angażuje wielu bohaterów pojawiających się w indywidualnych seriach  wydarzenie to stanowi osobny tytuł (często najpierw wydawany w częściach, później zbiorczo, ale w Polsce praktycznie zawsze dostajemy tylko zbiorcze wydanie, co akurat ma sens), ale nawiązania do niego, zwane tie-in, pojawiają się w seriach indywidualnych, to znaczy tytułach poświęconych konkretnym bohaterom (lub ich grupom). Mieliśmy więc marvelowski event Tajne imperium, w którym Kapitan Ameryka przeszedł na ciemną stronę mocy i stanął na czele zbrodniczej organizacji Hydra. Echa tego komiksu wybrzmiały między innymi w Amazing Spider-Man, Avengers i właśnie w Deadpoolu. Dziesiąty tom Najlepszego komiksu świata to właśnie tie-in do Tajnego imperium.
[image: Deadpool #10: Tajne imperium]
Często takie tie-iny mają przede wszystkim komercyjny charakter  wspierają dochody z eventu, a ich wartość jest przynajmniej dyskusyjna. Jestem mile zaskoczony tym, że mogę napisać, iż w przypadku Deadpool #10: Tajne imperium nie mamy z czymś podobnym do czynienia. To świetny komiks jeden z lepszych w tej serii! Dlaczego? Bo nie jest kolejną grą z konwencją i serią popkulturowych nawiązań. Nie zrozumcie mnie źle: te cechy Deadpoola są świetne, jednak problem z tą serią powstaje, gdy stają się jedynym obok humoru narzędziem w rękach scenarzysty. A to przytrafiało się w Deadpoolu nierzadko, nawet w tych odsłonach (jak 9 tom), które bawiły przednio. W Tajnym imperium jest natomiast inaczej, ten tom jest dużo poważniejszy, a farsa przeplata się z tragedią, tym bardziej ją podsycając.
Inicjatorem zdarzeń z tego tomu jest Kapitan Ameryka, chwilowo w wersji skorumpowanej. Nieświadomy prawdziwych intencji Kapitana Deadpool jest zachwycony, gdy jego superbohaterski idol zwraca się do niego z prośbą o pomoc. Początkowo nie zadaje nawet pytań dotyczących przydzielanych mu misji  o wątpliwym etycznie charakterze. Z czasem jednak Deadpool zaczyna rozumieć, że coś tu nie gra. Ale czy etyczne wątpliwości nie są jego modus operandi? Deadpool stanie przed dylematami, tragicznymi wyborami, z których każdy nieść będzie negatywne konsekwencje. Nie znaczy to, że Tajne imperium pozbawione jest humoru, ten dalej się pojawia, ale jego obecność tylko podkreśla tragizm całości i wychodzi to doskonale. W końcu Deadpool staje się wielowymiarową postacią, w końcu jego działania mają poważne skutki, w końcu przestaje być tylko żartownisiem. Co więcej, scenarzysta serii, Gerry Duggan, pokazał, że jego koncepcja całości była bardziej przemyślana, niż mogło się to wydawać przy poszczególnych tomach, i w Tajnym imperium wraca do wątków wcześniej podejmowanych.
Choć Deadpool #10: Tajne imperium jest tie-inem, jest też komiksem bardzo ważnym dla tej serii. Rzadko tak się dzieje, ale Duggan naprawdę przyłożył się do swojej eventowej cegiełki, jednocześnie tworząc z niej istotną część swojego runu. Dlatego polecam ten tom wszystkim czytelnikom serii, nie tylko tym, którzy zbierają materiały z Tajnego imperium. Ciężko ustalić, jak bardzo znajomość eventu potrzebna jest przy tym tomie  ja główny komiks czytałem już dość dawno temu i nie pamiętałem szczegółów, myślę więc, że nie jest to konieczne, wystarczy rzucić okiem na jakieś internetowe streszczenie.
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  Nie rdzewieje

  Aleksander Krukowski

  Gerry Duggan, Scott Koblish Deadpool #11: Deadpool zabija Cablea
  

  
  Poprzedni tom Deadpoola (Tajne imperium) był tie-inem do marvelowskiego eventu, ale jednocześnie dobrze zaplanowaną i poprowadzoną historią angażującą rozmaite wątki wcześniej pojawiające się w serii. Tom 11  Deadpool zabija Cablea  jednocześnie stanowi konsekwencje wydarzeń z poprzedniego tomu, jak i swego rodzaju nowe otwarcie. Oto bowiem Deadpool rozpoczyna spłatę długu wobec Stryfea, polegającego na zlikwidowaniu czterech wskazanych przez niego osób. Pierwszy na liście jest Cable.
[image: Deadpool #11: Deadpool zabija Cablea]
Cable i Deadpool mają za sobą długą historię. Długą i zmienną, jak większość bliskich wrogów / okazyjnych sojuszników Deadpoola. Tym razem obserwujemy ich w bardzo dynamicznym, często absurdalnym pojedynku. Cable wydaje się tu trochę nie na miejscu, bo w świecie X-Menów jest raczej postacią poważną i skrytą, jednak nie przeszkadza to scenarzyście Gerryemu Dugganowi wikłać go w rozmaite gagi. Ale czy nie od tego właśnie jest ta seria? Od naginania praw rządzących pozostałymi tytułami? Wychodzi to dobrze, bez zgrzytu, w pewien sposób nawet powaga Cable′a podsyca komizm, a chociaż humoru nie brakuje  zarówno słownego, jak i sytuacyjnego  to przecież sprawa jest dość poważna i historia opowiadana w Deadpool zabija Cablea ma swój (pokrętnie prowadzony) sens.
Jestem bardzo zadowolony z pewnego zwrotu w Deadpoolu, jaki dokonał się przy okazji Tajnego imperium, a którego Deadpool zabija Cablea jest konsekwencją. Duggan wydaje się wreszcie mieć jakiś pomysł na poprowadzenie i historii, i postaci. Znowu okazuje się, że Deadpool najlepiej wypada jako postać tragiczna, postawiona przed wyborem, który w żadnym wypadku nie może być dobry. Kontrast pomiędzy tym tragizmem a komizmem poszczególnych scen czy dialogów sprawia, że ten komiks staje się czymś więcej niż rozrywką dostarczającą śmiechu, o której zapomina się zaraz po obejrzeniu galerii okładek. Mam nadzieję, że ta tendencja utrzyma się jeszcze przez kilka tomów  a szanse na to są spore, bo już niedługo Deadpool zmierzy się z kolejnym podstarzałym bezbekiem  staruszkiem Loganem.
Jeśli tak się złożyło, że do tej pory nie sięgaliście regularnie po Deadpoola z Marvel NOW 2.0, to jedenasty tom jest momentem, w którym możecie bez większej dezorientacji wskoczyć w serię. Znajomość poprzednich tomów nie jest bowiem konieczna. Co prawda mamy tu konsekwencje związane z tie-inem do Tajnego imperium, ale nie jest to szczególnie rozłożysty wątek i zostaje przypomniany w treści komiksu, zatem nic wam nie umknie. A warto włączyć się do tej serii, bo zalicza ona wzrost jakościowy i zapowiada się lepiej niż do tej pory.
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  Cztery wesela i zadyma

  Maciej Jasiński

  Sławomir Kiełbus, Maciej Kur Kajko i Kokosz: Nowe Przygody #4: Zaćmienie o zmierzchu
  

  
  To już czwarty album będący kontynuacją cyklu stworzonego przez Janusza Christę. Nowe przygody Kajka i Kokosza początkowo miały formę zbiorów krótkich historii tworzonych przez różnych autorów. Dopiero album zatytułowany Królewska konna był jedną długą opowieścią. Za jego stworzenie odpowiadali: Maciej Kur (scenariusz), Sławomir Kiełbus (ilustracje) i Piotr Bednarczyk (kolory). Niemal dokładnie po dwóch latach otrzymujemy nowy komiks tychże autorów, który dowodzi, iż niewątpliwie coraz lepiej radzą sobie z tworzeniem tej serii.
Ekstrakt: 90%
[image: Kajko i Kokosz: Nowe Przygody #4: Zaćmienie o zmierzchu]
Historia rozpoczyna się od niecodziennego spotkania Kajka i Kokosza ze Zmierzchnicą  postacią z lokalnych wierzeń, która grasuje na polach po zmierzchu i ma wielką magiczną moc. Owa Zmierzchnica żąda od bohaterów, aby dostarczyli jej tajemnicze Serce Rozmiła, a tylko kasztelan Mirmił ma wiedzieć, gdzie je znaleźć. To jednak nie koniec nieszczęść, jakie spadają na gród, bo do Mirmiłowa przybywa Wojmił i oznajmia bratu, że się żeni, a Mirmił ma mu przygotować wesele.
Rozpoczęcie historii zachęca od razu do zapoznania się z całą opowieścią. Mamy liczne tajemnice, magiczne moce  na czym autorzy świetnie budują klimat. Gdy dochodzą do tego wspomniany Wojmił oraz Zbójcerze  historia robi się jeszcze ciekawsza. Do tego jest zabawnie, co scenarzysta osiąga nie tylko żartami słownymi, ale też poprzez zderzenie charakterów niektórych bohaterów.
Maciej Kur wprowadzając nowe postaci stara się, podobnie jak w Królewskiej konnej, zmienić trochę proporcje w tym bardzo męskim świecie wykreowanym przez Janusza Christę. Powraca Salwa, a do tego mamy aż trzy nowe ważne postacie kobiece. Fajnie to w tym albumie się sprawdziło, ale nie powinno być raczej żelazną zasadą dla przyszłych opowieści. Wprowadza również scenarzysta strzelbę Czechowa, której nawet udaje się wypalić tuż przed finałem.
Doceniam też umieszczenie w tej historii kilku postaci drugoplanowych z komiksów Janusza Christy. Pojawiają się jako goście przybyli na wesele Wojmiła lub uczestnicy jego wieczoru kawalerskiego. Są też drobne nawiązania do innych komiksów tej serii, które fani Christy z pewnością wychwycą.
Oprawa graficzna jest wyborna. O ile w przypadku Obłędu Hegemona i Łamignata straszliwego można było mieć różne zastrzeżenia, a w Królewskiej konnej dominowały raczej płaskie kolory  to teraz jest idealnie. Sławomir Kiełbus osiągnął taki poziom wprawy w rysowaniu tych bohaterów, że doskonale przedstawia mimikę, dopasowując do scen i podkreślając zabawność zdarzeń. Do tego mamy tu wiele ślicznych i zapadających w pamięć kadrów  jak podwodna wyprawa czy finałowa bitwa. Natomiast Piotr Bednarczyk wykonał doskonałą pracę  bogactwo kolorów sprawia, że z wielką przyjemnością ogląda się te plansze.
Dlaczego więc przy tych wszystkich pochwałach ocena nie jest jeszcze wyższa? Przede wszystkim po przeczytaniu tego komiksu ma się wrażenie, że album mógłby być lepszy po dodaniu do niego kilku stron. Maciej Kur rozpoczął bardzo dużo wątków, prowadził je sprawnie, spiął to wszystko, ale gdzieś po drodze musiał pójść na pewne skróty. Pierwszy taki ma miejsce, gdy Kajko i Kokosz wyruszają na wyprawę w bardzo odległe rejony wskazane przez Mirmiła  z jego sugestii wynikałoby, że to niezwykle daleko. To co miało być tak odległe, okazuje się jednak być położone o niespełna dzień drogi pieszo (co jest zaskakującą nielogicznością względem opowieści Mirmiła i przypomina zabieg z początku Poszukiwaczy zaginionej arki  gdy Indiana Jones dobiegł szybko do czekającego na niego samolotu, choć chwilę wcześniej brał udział w wyprawie z udziałem przewodników, tragarzy i nawet jucznych zwierząt). Całą podróż mamy zaś załatwioną jedną ramką Następnego dnia Kajko i Kokosz dotarli do Doliny Dzikich Traw. Długo przeszukiwali okolicę, aż. Jako czytelnik zdecydowanie nie lubię takich zabiegów. Wiem, że podobnie sprawę załatwił Janusz Christa w albumie Cudowny lek, jednak tam to aż tak nie raziło, bo spinało się z ostatnim kadrem na poprzedniej stronie i było zapowiedzią nowej przygody i nowych tajemnic związanych z twierdzą na skale. Poza tym bohaterowie lecieli na Milusiu. Może gdyby teraz skorzystali np. z miotły Jagi, nie byłoby takiego zgrzytu.
Jako czytelnik nie lubię również opisywania tego, co jest między kadrami  a tak jest np. w podwodnej scenie skwitowanej słowami Przerażony Kokosz prysnął do kominka jak wystrzelony z procy. Przecież aż się prosiło o to, żeby zrobić z tego taką slapstickową sceną przedstawioną na kilku kadrach. Tym bardziej, że w skali całego albumu nie ma takich aż tak dużo (w Królewskiej konnej efekt ten scenarzysta osiągał kilkukrotnie wykorzystując łuk samocel)  a to one były zawsze znakiem rozpoznawczym historii Janusza Christy, wychowanego na filmach z Flipem i Flapem.
Im bliżej końca, tym skrótów więcej. Zabrakło jakiejś choć drobnej zapowiedzi planu Kajka i Kokosza na dostanie się do warowni Zbójcerzy, przez co przedstawienie realizacji tego pomysłu nie miało nawet okazji i czasu wybrzmieć. Natomiast finałowe poszukiwanie skarbu, niczym w Szatanie z siódmej klasy, nie wyjaśnia dlaczego był aż tak blisko Mirmiłowa, bo jeśli opowieść Mirmiła była prawdziwa, to nie powinien. Wiem jak trudno jest się ograniczać, ciąć pomysły, sceny. Więc może warto było dodać te kilka stron do tego albumu, żeby uniknąć skrótów i niedopowiedzeń.
Zaćmienie o zmierzchu to komiks lepszy od Królewskiej konnej. Historia jest znacznie ciekawsza i jest w niej więcej zabawnych scen oraz dialogów. Ilustracje zaś są jeszcze lepsze, a kolory bardziej dopracowane. Do pełni szczęścia brakuje tych kilku stron więcej, żeby nie ściskać tak w paru miejscach następujących po sobie zdarzeń.
Plusy:
	ciekawa historia pełna magii i tajemnic
	doskonałe ilustracje i kolory
	dużo humoru
	powrót drugoplanowych postaci z komiksów Christy


Minusy:
	kilka dziwnych skrótów fabularnych






Tytuł: Kajko i Kokosz: Nowe Przygody #4: Zaćmienie o zmierzchu
Scenariusz: Maciej Kur
Data wydania: 16 czerwca 2021
Rysunki: Sławomir Kiełbus
Kolor: Piotr Bednarczyk
Wydawca:  Egmont
Cykl: Kajko i Kokosz - Nowe Przygody, Kajko i Kokosz
ISBN: 9788328198746
Format: 48s. 216x285mm
Cena: 24,99
Gatunek: humor / satyra
Zobacz w: Kulturowskazie
Ekstrakt: 90%
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  Publicystyka


  Komiksowe Top 10:Sierpień 2022

  Piotr Pi Gołębiewski

  
  

  
  Czwarte zestawienie najchętniej kupowanych komiksów realizowane przez Esensję we współpracy z księgarnią Centrum Komiksu należy do kapitana Żbika. Okazało się, że wciąga nosem amerykańskich herosów z Batmanem i Punisherem na czele.


[image: Kapitan Żbik 27: Skoda TW 6163 (wyd.II)]
1. Jerzy Bednarczyk, Zbigniew Gabiński, Grzegorz Rosiński
‹Kapitan Żbik 27: Skoda TW 6163 (wyd.II)›
Skoda w zeszłym miesiącu była na miejscu drugim i szybko wspięła się na sam szczyt naszego zestawienia. To tylko dowodzi, jak bardzo kochamy Grzegorza Rosińskiego i jego twórczość.


[image: Kapitan Żbik: Pięć błękitnych goździków (wyd.II)]
2. Władysław Krupka, Zbigniew Sobala
‹Kapitan Żbik: Pięć błękitnych goździków (wyd.II)›
Jak widać Żbiki zdominowały podium. W wypadku Pięciu błękitnych goździków  mamy do czynienia z awansem o dwa oczka. Czy zatem w przyszłym miesiącu okaże się nowym liderem?


[image: Toppi. Kolekcja #2: Ameryka Północna]
3. Sergio Toppi
‹Toppi. Kolekcja #2: Ameryka Północna›
W debiutanckim zestawieniu reaktywowanego Komiksowego Top 10 pierwszy tom kolekcji dzieł Toppiego zajął szczęśliwe, dziesiąte miejsce. Widać jednak, że czytelnicy przekonali się do jego specyficznej kreski oraz abstrakcyjnej wyobraźni i zdecydowanie chcieli więcej.


[image: Parszywy drań #1]
4. Regis Loisel, Olivier Pont
‹Parszywy drań #1›
Wydawnictwo Lost In Time do tej pory znajdowało się w dolnych rejonach naszych zestawień, tymczasem w sierpniu przeprowadziło zmasowany atak na szczyt i nie oparł mu się jedynie Ongrys ze Żbikami. To tylko dowód na to, że czytelnicy lubią dobre historie i eleganckie edycje albumów.


[image: Batman Knightfall #2: Upadek Mrocznego Rycerza]
5. Jim Aparo, Norm Breyfogle, Chuck Dixon, Alan Grant, Doug Moench, Graham Nolan
‹Batman Knightfall. Upadek Mrocznego Rycerza #2›
Na miejscu piątym ex aequo dwie pozycje. Jedną z nich jest nasz stary znajomy Upadek Mrocznego Rycerza tom 2. Jest to ponowne spotkanie z tą pozycją, aczkolwiek zaliczyła spadek o dwa oczka.


[image: Binio Bill Integral]
5. Jerzy Wróblewski
‹Binio Bill Integral›
Drugą pozycją jest nowość  zbiorcze wydanie wszystkich komiksów Binio Bill Jerzego Wróblewskiego. Czyli rzecz, o jaką fani polskiego komiksu prosili już od dawna.


[image: Słyszeliście, co zrobił Eddie Gein?]
6. Eric Powell, Harold Schechter
‹Słyszeliście, co zrobił Eddie Gein?›
Czy Eddie Gein był największym zwyrodnialcem w historii Stanów Zjednoczonych? Być może, choć wydaje mi się, że po niniejszy komiks sięgnęli przede wszystkim ci, którzy darzą dużym sentymentem dzieła inspirowaną historią Geina, do których należy zaliczyć Teksańską masakrę piłą mechaniczną, Psychozę i Milczenie owiec.


[image: Cixi z Troy]
7. Scotch Arleston, Adrien Floch, Olivier Vatine
‹Cixi z Troy›
I jeszcze jedno wydanie zbiorcze. Tym razem ze świata Troy. Cixi to atrakcyjna towarzyszka Lanfeusta, która  niejednokrotnie pokazała, że jest niewiastą z charakterkiem. Nic dziwnego, że otrzymała własną miniserię. W albumie znalazły się wszystkie trzy albumy jej poświęcone.


[image: Marvel Knights. Punisher #3]
8. Steve Dillon, Garth Ennis, Cam Kennedy, Tom Mandrake, John McCrea
‹Marvel Knights. Punisher #3›
Wreszcie! Chwilę musieliśmy poczekać na debiut przedstawiciela Marvela na naszej liście. Co ciekawe nie jest nim Spider-Man czy Avengers, tylko Punisher, który nie doczekał się jeszcze swojego filmu w ramach MCU.


[image: Jeremiah #25: Jeśli któregoś dnia ziemia...]
9. Hermann Huppen
‹Jeremiah #25: Jeśli któregoś dnia ziemia...›
No, proszę nawet odległą, dwudziestą piątą częścią cyklu można zawojować nasze zestawienie. Co prawda jego dolne rejestry, ale zawsze.


[image: Reckless #1]
10. Ed Brubaker, Sean Phillips
‹Reckless #1›
Sierpniowy Top zamyka propozycja Mucha Comics (pierwsza po reaktywacji zestawień). Tu z kolei magnesem może być osoba scenarzysty Eda Brubakera, który pracował przy Daredevilu, Alias, Criminal, a przede wszystkim przy świetnej odsłonie Kapitan Ameryka.




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: 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: 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: Parszywy drań #1
Tytuł oryginalny: Unputain desalopard. Isabel / Unputain desalopard. OManeta
Scenariusz: Regis Loisel
Data wydania: 22 sierpnia 2022
Rysunki: Olivier Pont
Przekład: Jakub Syty
Wydawca:  Lost In Time
Cykl: Parszywy drań
ISBN: 9788367270113
Format: 176s. 215×290mm; oprawa twarda
Cena: 115,
Zobacz w: Kulturowskazie

Tytuł: Batman Knightfall #2: Upadek Mrocznego Rycerza
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: 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: 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: 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: 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: 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: Reckless #1
Scenariusz: Ed Brubaker
Data wydania: 27 lipca 2022
Rysunki: Sean Phillips
Przekład: Maria Lengren
Wydawca:  Mucha Comics
Cykl: Reckless
ISBN: 9788366589841
Format: 144s.
Cena: 75,00
Gatunek: sensacja
Zobacz w: Kulturowskazie
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  Niekoniecznie jasno pisane:Między złotem asrebrem

  Marcin Knyszyński

  
  

  
  Pół roku temu Egmont wydał zbiór komiksów z Batmanem autorstwa jednego z najsłynniejszych twórców DC  Batman. Ego i inne opowieści napisany i narysowany przez Darwyna Cookea. Dziś napiszę kilka słów o dziele uznawanym powszechnie za opus magnum autora i jedną z najlepszych powieści graficznych w historii wydawnictwa DC Comics. Oto Nowa granica  prawdziwy hołd i oda do amerykańskiego komiksu superbohaterskiego.
[image: Nowa granica]
W 1999 roku włodarze DC zaproponowali Darwynowi Cookeowi napisanie historii o Amerykańskiej Lidze Sprawiedliwości. Cooke był już wtedy uznanym twórcą  zarówno na polu komiksu jak i animacji (współpracował z Bruceem Timmem przy słynnym serialu Batman. The Animated Series). Nie był jednak zainteresowany opowiadaniem po raz kolejny o Lidze  tym bardziej, że dokładnie w tym okresie wielkie sukcesy odnosiła seria Justice League of America autorstwa samego Granta Morrisona. Ale może fajnie byłoby opowiedzieć o tym, co spowodowało, że Amerykańska Liga Sprawiedliwości w ogóle powstała? Wiemy, że pierwszym, oficjalnym występem Ligi była walka potworem o imieniu Starro the Conqueror (tak, to ta wielka rozgwiazda z jednym okiem, z którą zmierzyć się musiał ostatnio w kinie Legion samobójców) w dwudziestym ósmym numerze The Brave and The Bold z marca 1960 roku. Co doprowadziło do tego wydarzenia?
Darwyn Cooke był zachwycony możliwością eksploracji tego niezbyt mocno rozwiniętego fabularnie okresu w historii DC Comics. Sam zakochał się i wychował na okresie późniejszym, kiedy to komiksowe lata sześćdziesiąte mieniły się blaskiem Srebrnej Ery. Ale jakoś musiało dojść do tej superbohaterskiej ekspansji z jego lat dziecięcych, musiała się ona jakoś narodzić na palenisku Ery Złotej wygaszonym przez tryby historii i kapryśne gusta czytelników. Sześcioodcinkowa opowieść The New Frontier miała być takim właśnie uzupełnieniem białych plam na kartach historii DC i jednocześnie listem miłosnym dla całego gatunku. Darwyn Cooke wpadł na znakomity pomysł  postanowił przedstawić herosów DC tak, jakby wszyscy żyli w czasie rzeczywistym, w latach czterdziestych i pięćdziesiątych ubiegłego wieku. Fabuła Nowej granicy obejmuje piętnaście lat  od roku 1945 do 1960. Skąd ten wybór? Otóż to właśnie piętnastolecie było w opinii Cookea swego rodzaju martwym okresem pomiędzy Erą Złotą (zakończoną według znawców w roku 1954 wraz powstaniem instytucji amerykańskiej cenzury komiksowej, ale w przypadku gatunku trykociarskiego nastąpiło to w praktyce razem z zakończeniem Drugiej Wojny Światowej) a Erą Srebrną (oficjalnie rozpoczętą w roku 1954, ale tak właściwie prawdziwa jej superbohaterska eksplozja nastąpiła dopiero pod koniec lat pięćdziesiątych).
[image: ]
Komiksowe życie herosów DC było jednocześnie wspaniałą ilustracją przemian komiksu amerykańskiego w pierwszych latach po wojnie  dotyczyły one nie tylko sposobu pisania scenariuszy i rysowania ilustracji, ale również celu w jakim komiksy w ogóle powstawały. W latach pięćdziesiątych nikt oczywiście nie używał pojęć Złotej, czy Srebrnej Ery  dopiero po paru dekadach czytelnicy i krytycy komiksowi dostrzegli pewne wzory i schematy. Cooke zebrał wszystkie postacie DC istniejące w komiksach już przed rokiem 1945 (nie istniało jeszcze wtedy pojęcie ciągłości uniwersum DC, nikt nie dbał o jakąkolwiek spójność fabularną w tamtych czasach i każdy bohater żył niejako we własnym, odrębnym mikrokosmosie) oraz te, które zaczęły pojawiać się później i umieścił je we jednym, wspólnym świecie i zmienił niektóre kanoniczne wydarzenia, aby zadbać jako tako o spójność zbudowanej właśnie rzeczywistości. Świetnym pomysłem było również to, że kolejni bohaterowie pojawiają się w świecie komiksu dokładnie w tych latach, w których faktycznie wydano pierwsze zeszyty z ich przygodami  rewelacyjne rozwiązanie, choć oczywiście nie nowe (patrz chociażby Miracleman Alana Moorea). A więc Superman, Batman, Wonder Woman, pierwszy Flash (Jay Garrick) czy pierwsza Zielona Latarnia (Alan Scott) już działają i walczą z przestępczością. Bohaterowie nowi, jak chociażby Barry Allen i Hal Jordan (srebrne wersje Garricka i Scotta) dopiero się pojawią. A sama rzeczywistość komiksu pełni rolę komentarza do wydawniczej historii DC i wszystkich jej perturbacji
Jak wyglądał zatem świat Nowej granicy? Świat roku 1945, w którym ludzie (zarówno czytelnicy DC sprzed lat, jak i ich komiksowi odpowiednicy, prawdziwi ludzie z fabuły wymyślonej przez Darwyna Cookea) zaczęli uświadamiać sobie, że już nie potrzebują superbohaterów? Symbolicznym zakończeniem Drugiej Wojny Światowej w omawianym dziś komiksie była specyficzna misja ratunkowa. Trzeba było mieć jaja ze stali, aby otwierać projekt traktujący o historii powstania Ligi Sprawiedliwości trzydziestostronicową sceną z dinozaurami i paroma nieznanymi bohaterami komiksów wojennych z DC Comic  napisał o tym w posłowiu Darwyn Cooke. Amerykański oddział Straceńców, pochodzący ze Spangled War Stories, jednej z niezliczonych antologii komiksowych Złotej Ery, których głównymi bohaterami byli dzielni żołnierze, trafia na tajemniczą wyspę na Pacyfiku i walczy z prehistorycznymi gadami, jakimś cudem ocalałymi do dziś. Kończymy okres wojenny i zaczynamy zimnowojenny  świat czekają naprawdę spore zmiany.
[image: ]
Komiks superbohaterski w końcówce lat czterdziestych i na początku pięćdziesiątych podupadł. Zamaskowani i cudacznie poubierani herosi walczyli przecież głównie z nazistami i podnosili na duchu amerykańskie społeczeństwo  nie uczestniczące bezpośrednio w wojnie, ale błądzące myślami gdzieś tam, gdzie teraz są ich chłopcy. Gdy wojna się skończyła metaludzie stali się bezrobotni i zaczęli pojawiać się w komiksach coraz rzadziej. Gwoździem do trumny okazał się, wprowadzony w 1954 roku, Kodeks Komiksowy ostro cenzurujący przemoc, erotykę i treści nieodpowiednie dla młodego czytelnika, których w Złotej Erze było całkiem sporo. Sytuacja ta ma bezpośrednie odzwierciedlenie w fabule Nowej granicy. W Ameryce trwa paranoja makkartyzmu  nagonka na czerwonych zatacza coraz szersze kręgi. Wszyscy zamaskowani herosi muszą ujawnić swą tożsamość albo ich działalność zostanie zdelegalizowana. Potężni magiczni nadludzie Złotej Ery, emocjonalnie nie związani zbyt mocno z ludzkością, odeszli  takie potęgi jak Spectre, Dr Fate, Phantom Stranger, Kapitan Marvel i Zatanna udali się na Księżyc i zajmują się sobie tylko znanymi sprawami. Superman i Wonder Woman, jako herosi nieukrywający twarzy za maską, pracują dla rządu i wykonują pewne misje  związane z innymi niepokornymi nadludźmi lub chociażby w Indochinach, gdzie Francuzi i Wietnamczycy skoczyli sobie do gardeł. Batman został oczywiście wyjęty spod prawa  ukrywa się w Gotham i nadal walczy ze zbrodnią po swojemu. Rozpoczął się okres bez bohaterów.
[image: ]
Darwyn Cooke, poprzez fabułę Nowej granicy udowadnia, że herosi są nam jednak potrzebni. Powinni pojawi się Nowi superbohaterowie, tacy na miarę nowych, bardzo trudnych i skomplikowanych czasów. Autor wykonał wielką pracę, mającą na celu wiarygodne przedstawienie realiów historycznych, politycznych kulturalnych i społecznych lat pięćdziesiątych  mamy makkartyzm, zimną wojnę, wyścigi technologii kosmicznych, prześladowania mniejszości rasowych, bigoterię, walkę o prawa obywatelskie, antykomunizm i coraz wyraźniejszy postęp techniczny. W takiej właśnie rzeczywistości poznajemy nowych bohaterów. Hal Jordan jest pilotem myśliwca, weteranem z Korei, który po powrocie z frontu zatrudnia się w Ferris Aircraft i bierze udział w przygotowaniach do misji na Marsa. No a z Marsa właśnie przybywa niejaki Jonn Jonzz, zmiennokształtny kosmita, który ukrywa się na Ziemi pod postacią detektywa Johna Jonesa. Policyjny technik, Barry Allen, zostaje trafiony błyskawicą i staje się kolejnym najszybszym człowiekiem na Ziemi. To właśnie tę trójkę  Zieloną Latarnię Srebrnej Ery, Marsjańskiego Łowcę Ludzi oraz Flasha Srebrnej Ery  Cooke uczynił głównymi bohaterami. Oprócz nich, gdzieś tam w tle przewija się cała ówczesna menażeria DC  Suicide Squad, Challengers of the Unknown, Rick Flagg, Lois Lane i Jimmy Olsen, Green Arrow, czy wreszcie Wielka Trójca, czyli Wonder Woman, Superman i Batman. Ale to głównie nowych herosów obserwujemy  oddzielne z początku narracje i przygody, zaczynają się powoli zazębiać, prowadząc ostatecznie w połowie komiksu do jednej wspólnej osi fabularnej. Oto Centrum  byt zagrażający całej naszej planecie.
Jak przystało na opowieść w duchu Srebrnej Ery zagrożenie musiało być globalne, kosmiczne i monstrualne. Na trop Centrum wpada Batman, rozwiązujący sprawę tajemniczego, krwawego kultu w Gotham i zdobywający nieoczekiwanego sojusznika w postaci detektywa Johna Jonesa. Wszystkie wydarzenia w komiksie kierują nas w stronę nieuchronnej konfrontacji z Centrum  istotą widzącą w ludziach zagrożenie i dążącą tylko i wyłącznie do eksterminacji naszego gatunku. Tak, to jest właśnie idea Srebrnej Ery  czarno białe podziały, brak jakichkolwiek niuansów i szarości, konfrontacja kryształowych moralnie bohaterów z jednoznacznie złym przeciwnikiem. Jednocześnie jest to bardzo udana próba przeniesienia zasad Srebrnej Ery na nowoczesny grunt  sama narracja i sposób w jaki opowiadana jest cała historia jest na wskroś dwudziestopierwszowieczny. Komiks kończy się kadrem, będącym unowocześnioną wersją okładki wspomnianego już dwudziestego ósmego numeru The Brave and the Bold  świeżo uformowana Liga Sprawiedliwości rozpoczyna walkę ze Starro. Historia zatacza koło  mamy rok 1960, wracamy niemal do samych początków Srebrnej Ery, przed nami tytułowa nowa granica.
[image: ]
No właśnie  tytuł jest oczywiście nawiązaniem do przemówienia Johna Fitzgeralda Kennedyego z 1960 roku, kiedy to rozpoczynał walkę o fotel prezydencki. Darwyn Cooke, podobnie jak JFK, twierdził, że przed ludzkością (uniwersum DC) stoją nowe wyzwania, nowe ideologie i technologie, nowe problemy do rozwiązania i potrzebni są do tego nowi bohaterowie oraz nowe wzorce do naśladowania. Kennedy porównywał obywateli USA, stojących u progu lat sześćdziesiątych do pionierów sprzed około stulecia, których wabił niezmierzony, groźny i niezbadany Dziki Zachód. Oni też mieli wtedy swoją nową granicę do przekroczenia. Lata sześćdziesiąte uznawane są przez wielu za dekadę, podczas której zachodni świat zmienił się bardziej, niż przez wszystkie wcześniejsze sześć dekad dwudziestego wieku  rewolucja obyczajowa, seksualna, dojrzewanie społeczeństwa i wielka waga tego okresu. Wejść trzeba weń z optymizmem, nadzieją, zapałem i motywacją  taką między innymi rolę mają także pełnić nowi bohaterowie.
Darwyn Cooke powiedział, że uosabiać ich ma właśnie nowo utworzona Liga Sprawiedliwości. Siedmioro dziwnych osobników, dziecinnie wierzących w dobro drzemiące w człowieku i z tego powodu czyniącym go wartym uratowania. Czyste, bezinteresowne poświęcenie, definicja superbohaterstwa  siedmiu nadludzi zdolnych do zniszczenia planety postanawia ją chronić. Szlachetni, pełni optymizmu, nieskalani, pozytywni. Srebrna Era pełną gębą  po to właśnie mamy bohaterów. Podobne idee przekazywał Mark Waid w Kingdom Come  Alan Moore i Frank Miller sprowadzili w 1986 roku mrok do uniwersum DC, a nihilizm był często mylony z dojrzałością. Wróćmy na chwilę do ideałów superheroizmu  naiwnych oczywiście i nierealnych, ale inspirujących i dających nadzieję.
Cooke zarówno napisał i narysował Nową granicę. Graficznie nawiązał rzecz jasna do Jacka Kirbyego oraz amerykańskich wydawnictw komiksowych z lat pięćdziesiątych. Całość przypomina również bardzo mocno stylistykę słynnego serialu animowanego z lat dziewięćdziesiątych Batman. The Animated Series  Darwyn Cooke asystował przy nim głównemu grafikowi, Bruceowi Timmowi. Pięknie to wygląda, bardzo retro, pastelowo i ciepło  zgodnie z ideą całego komiksu. W 2008 roku miał premierę krótki, siedemdziesięciopięciominutowy film animowany Justice League: The New Frontier, będący adaptacją omawianego dziś komiksu. Cooke pracował również i przy nim, zatem adaptacja jest dość wierna zarówno pod względem scenariusza jak i rysunku  choć wiadomym jest, że twórcy musieli pójść na skróty z powodu ograniczonej ilości czasu.
Nowa granica Darwyna Cookea jest bez wątpienia jednym z najlepszych i najważniejszych komiksów DC w całej historii wydawnictwa. Dla fanów superbohaterszczyzny to oczywiście lektura obowiązkowa.
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  Dekada TM-Semic:Dzień osądu ostatecznego

  Piotr Pi Gołębiewski

  
  

  
  Cykl TM-Semic: Wydania specjalne miał dość swobodną formułę, dzięki czemu przyniósł kilka wyśmienitych pozycji. Zaczęło się jednak dość niepozornie, bo od Terminator: Dzień sądu ostatecznego, komiksowej adaptacji wiadomego przeboju kinowego.
[image: TM-Semic Wydanie Specjalne #01 (1/1991): Terminator 2]
Wydawnictwo TM-Semic bardzo upodobało sobie wydawanie komiksowych wersji popularnych filmów. Zwłaszcza na początku działalności, czego przykładem stał się pierwszy numer Batmana, który był właśnie przełożeniem na język obrazkowy pierwszego filmu Tima Burtona poświęconego Mrocznemu Rycerzowi. Niektórzy co prawda rozpatrują ten album w kategoriach pierwszego Wydania Specjalnego, ale trudno się z tym zgodzić. Świadczy o tym numeracja kolejnych zeszytów o obrońcy Gotham, a ponadto w 1990 roku TM-Semic dopiero stawiał pierwsze kroki i trudno sobie wyobrazić, by już wtedy naczelnemu marzyły się jakieś ekskluzywne wydania specjalne.
Niemniej nie musieliśmy długo na takowe czekać. Okazało się, że złakniona zachodniej kultury młodzież w pełni zaakceptowała formułę wydawnictwa, mimo że komiksy sygnowane przez TM-Semic drukowane były na papierze marnej jakości, zdarzały się problemy z drukiem, a i z tłumaczeniem nie zawsze sobie radzono. Wyczuwając prosperity, trochę z zaskoczenia pod koniec 1991 roku do kiosków trafił Terminator: Dzień sądu ostatecznego. Była to sprytna próba podpięcia się pod popularność hitu z Arnoldem Schwarzeneggerem. W sumie nic dziwnego, ponieważ dzieło Jamesa Camerona windowało rozrywkę na poziom dotąd niespotykany, umiejętnie wykorzystując wciąż wówczas raczkujące efekty cyfrowe. Były one tak umiejętnie dopracowane, że jeszcze długo nikt nie potrafił zrobić ich lepiej. Pomimo upływu lat film ten posiada momenty, które wciąż robią niesamowite wrażenie, jak choćby genialna sekwencja, kiedy T-1000 wychodzi z podłogi.
Przy okazji należy zauważyć, że po angielsku film nosi tytuł Terminator 2: Judgement Day, co tłumaczka komiksu Katarzyna Grützmacher dość wiernie przełożyła, jako Terminator: Dzień sądu ostatecznego. Tymczasem u nas do kin trafił jako Terminator 2: Dzień sądu. Niby szczegół, ale pokazujący ówczesne problemy TM-Semic z tłumaczeniami.
Imponuje tempo, w jakim omawiana pozycja zawędrowała nad Wisłę. Podczas, gdy regularne serie, takie jak Amazing Spider-Man, Punisher, czy Batman miały mniej więcej trzyletni poślizg względem ich debiutu za Oceanem, tutaj otrzymaliśmy praktycznie świeżynkę, która pierwotnie ukazywała się we wrześniu i październiku 1991 roku. Do tego w USA tytuł ten został podzielony na trzy zeszyty, tymczasem nam wszystkie zaserwowano naraz. Przyozdobiono je elegancką grafiką na okładce, nawiązującą do plakatu reklamowego filmu. O wiele lepszą, niż oryginalne prace Klausa Jansona.
Za scenariusz adaptacji odpowiada Gregory Wrigh. Nie jest on u nas szczególnie znany, choć dość długo pracował dla Marvela, pisząc takie serie, jak Daredevil, Punisher, czy Silver Sable and the Wild Pack. Jednak do historii przeszedł jako współtwórca, wraz z Dwayneem McDuffiem, postaci Deathlocka. Na barkach Wrighta spoczęło streszczenie scenariusza drugiej odsłony Terminatora, co wcale nie było łatwym zadaniem, zważywszy na to, jak wiele kultowych scen pochodzi z tego filmu. Niemniej autor całkiem zgrabnie sobie poradził. Czytając komiks nie ma się wrażenia, że czegoś zabrakło, a dynamika akcji sprawia, że czytelnik nie czuje się ani znudzony, ani poirytowany, że przecież tak nie było. Co więcej, po lekturze ma się ochotę odpalić film, by go obejrzeć na nowo. Nawet jeśli zna się go na pamięć. 
Niewątpliwą atrakcją niniejszego wydawnictwa jest to, że Gregory Wright oparł swój scenariusz o wersję reżyserską. Dlatego możemy trafić na sceny, których nie widzieliśmy w kinie, a które były dostępne dopiero po latach. W związku z tym okazało się, że dwustronicowa sekwencja, kiedy to Sarah Connor chce zniszczyć młotem procesor wyjęty z głowy Terminatora, nie była wolną twórczością autora, a najciekawszą z wyciętych scen.
I w zasadzie wszystko byłoby dobrze, gdyby nie strona wizualna, za którą odpowiada wspomniany Klaus Janson. Rysownik ten ma na koncie kilka klasycznych pozycji, z czego najbardziej znanymi są te, które tworzył w duecie z Frankiem Millerem. Chodzi o takie tytuły, jak Daredevil, Elektra i Powrót Mrocznego Rycerza. Wszystkie one zachwycały nie tylko scenariuszem, ale także rewelacyjną, oryginalną szatą graficzną. Tymczasem Terminator pełen jest uproszczeń i ewidentnych niedoróbek. Przypuszczam, że wiązało się to z tym, iż Janson nie traktował tego zlecenia poważnie, tylko jako jedną z chałtur. Do tego najwidoczniej miał niewiele czasu na podrasowanie szczegółów. O tyle, o ile John Connor, a zwłaszcza Arnold Ill Be Back Schwarzenegger mniej więcej są do siebie podobni, to już Sarah Connor niekoniecznie. Czasami sprawia wrażenie, że jest prekursorką współczesnych tiktokerek, których pasją jest powiększanie sobie ust (i innych części ciała). Ale to i tak nic w porównaniu z tym, jak okrutnie potraktowano T-1000. Przypomina on każdego, tylko nie Roberta Patricka, który użyczył mu twarzy w filmie.
W efekcie Terminator: Dzień sądu ostatecznego jest pozycją dla tych sentymentalnych czytelników, którzy nie będą zwracali uwagi na jego minusy, tylko powspominają emocje, jakie niegdyś towarzyszyły lekturze, kiedy to czekało się aż wreszcie T2 trafi do wypożyczalni kaset wideo. Niemniej warto o tym tytule pamiętać, jako o pierwszym Wydaniu specjalnym, choć tak po prawdzie nigdzie nie zaznaczono, by stanowił on początek nowej linii wydawniczej. To akurat okazało się dopiero przy okazji drugiego w kolejce Batman powraca.
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  Po komiks marsz:Październik 2022

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

  
  

  
  Z październikowymi zapowiedziami komiksowymi jest pewne zamieszanie, jako że duża ich część miała swoją premierę na Festiwalu w Łodzi. W każdym razie pozycji jest bardzo dużo i jest z czego wybierać


[image: Klasyka polskiego komiksu: Wielkie wyprawy]
Zofia Bieniarz, Jean-François Charles, Maryse Charles, Zbigniew Kasprzak, Tomasz Kołodziejczak, Bran MacLeod, Maria Olszewska-Wolańczyk, Stefan Weinfeld
‹Klasyka polskiego komiksu: Wielkie wyprawy›
Wielkie wyprawy to drugi tom swoistej antologii komiksów, które łączy osoba rysownika, czyli Zbigniewa Kasprzaka. W odróżnieniu od poprzedniej, Bogowie z Gwiazdozbioru Aquariusa mamy tutaj dużo szerszy przedział czasowy, od prac z czasów PRL-u do pozycji współczesnych.


[image: Najemnik #8: Rok tysięczny. Koniec świata]
Vicente Segrelles
‹Najemnik #8›
Kolejny tom Najemnika to tradycyjnie już graficzna uczta. Vicente Segrelles snuje swoją opowieść, układając ją z efektownych obrazów. I to jak zwykle jest główny powód, by zapoznać się z kolejną odsłoną przygód dzielnego wojownika.   


[image: Prapradziadka Hieronima opowieści dziwnej treści, czyli skąd się bierze woda sodowa]
Tadeusz Baranowski
‹Prapradziadka Hieronima opowieści dziwnej treści, czyli skąd się bierze woda sodowa›
Bąbelka i Kudłaczka chyba żadnemu fanowi komiksu w Polsce przedstawiać nie trzeba. Tym razem wydawnictwo Ongrys proponuje nam wydanie skierowane raczej do kolekcjonerów. Świadczą o tym format, materiały dodatkowe oraz cena.


[image: On Mars_ #2: Samotnicy]
Grun, Sylvain Runberg
‹On Mars_ #2: Samotnicy›
Eksploracja Marsa cieszy się ostatnio wzięciem w popkulturze, dość wspomnieć Marsjanina czy The Expanse. Medium komiksowe nie pozostaje w tyle i oto otrzymujemy drugi tom On Mars_. Zobaczymy jak potoczą się dalsze losy byłej londyńskiej policjantki Runberg Stenford.


[image: Młodość Blueberryego #4 (wyd.zbiorcze)]
Michel Blanc-Dumont, François Corteggiani
‹Młodość Blueberryego #4 (wyd.zbiorcze)›
Czwarta zbiorcza odsłona przygód młodego Mike′a Blueberry′ego. Twórcy, Jean-Michel Charlier oraz Jean Giraud, już pożegnali się z cyklem. Trzymamy kciuki za ich następców, w tomie trzecim nie było najgorzej.


[image: Punisher Epic Collection. Krąg krwi]
Mike Baron, Jo Duffy, Steven Grant, Klaus Janson, Ann Nocenti, Whilce Portacio, John Romita Jr., David Ross, Mike Vosburg, Jorge Zaffino, Michael Zeck
‹Punisher Epic Collection. Krąg krwi›
Egmont cofa nas do końcówki lat osiemdziesiątych, czyli okresu od którego zaczynało słynne wydawnictwo TM-Semic. Punisher z tego okresu był u szczytu popularności  krwawe przygody Franka Castlea biły rekordy popularności. Pierwszy tom Punisher. Epic Collection to niezwykła gratka dla miłośników tego rodzaju rozrywki i nostalgiczna podróż do czasów, kiedy komiks superbohaterski zawitał do Polski.


[image: Sandman Universum. Lucyfer #3: Dziki gon]
Max Fiumara, Dan Watters
‹Sandman Universum. Lucyfer #3: Dziki gon›
Początek trzeci tomu Lucyfera z Sandman Uniwersum zastaje naszego bohatera w spokojnej wiosce, gdzieś w Yorkshire. Chce on już odpocząć od niebezpiecznych przygód w zaświatach i innych obszarach egzystencji. Ale gdy przybywa niejaki John Constantine wszystko wywraca się do góry nogami (albo wraca do normy, jak kto woli)  nadciąga Dziki Gon i nie ominie on Lucyfera!


[image: Kowboj z Szaolin. Kto powstrzyma panowanie?]
Geof Darrow
‹Kowboj z Szaolin. Kto powstrzyma panowanie?›
Zacytujmy wydawcę: Czy tuż po tym, jak poradził sobie z armią nieumarłych, nasz Kowboj zdoła stawić czoło pustynnej mieścinie pełnej spluw, dziwek i białych nazioli sterowanych przez krabową mafię?. Totalne wariactwo, komiks bez fabuły ale za to z obłędnymi rysunkami. Nie trafi do wszystkich, ale też nie o to chodziło autorowi. Kto powstrzyma panowanie?


[image: Brama smoka. Władca amuletu]
Andrzej Nowakowski
‹Brama smoka. Władca amuletu›
Wydawnictwo Ongrys kontynuuje przypominanie pozycji z czasów PRL. Brama smoka. Władca amuletu Andrzeja Nowakowskiego, to komiks, który powstał na fali niezwykłej popularności wschodnich sztuk walki spowodowanej przez Wejście smoka z Brucem Lee w roli głównej.


[image: Elektra i Wolverine. Odkupienie]
Yoshitaka Amano, Greg Rucka
‹Elektra i Wolverine. Odkupienie›
Egmont kontynuuje cykl Marvel Deluxe  tym razem spotkamy Elektrę Natchios i Logana bez nazwiska, czyli najniebezpieczniejszą płatną zabójczynię świata i najniebezpieczniejszego mutanta świata. Ona chce zabić, on życie ocalić  muszą się zatem zetrzeć na śmierć i życie, najlepiej na ulicach Nowego Jorku.


[image: Batman Knightfall #3: Krucjata Mrocznego Rycerza]
Jim Balent, Bret Blevins, Chuck Dixon, Alan Grant, Doug Moench, Graham Nolan
‹Batman Knightfall #3: Krucjata Mrocznego Rycerza›
Trzeci tom Batman. Knightfall opowiada o następcy mrocznego rycerza. Ktoś musiał kontynuować krucjatę Batmana  ten przecież nie da rady ze złamanym kręgosłupem. Jean-Paul Valley, brutalny i wewnętrznie zwichrowany Azrael, zaczyna czyścić Gotham z wszelkiej maści szumowin i bandytów. Egmont kontynuuje najważniejszą opowieść o człowieku  nietoperzu lat dziewięćdziesiątych.


[image: Noir burlesque #1]
Enrico Marini
‹Noir burlesque #1›
W październiku otrzymamy też komiks europejski. Enrico Marini, odpowiedzialny za Batmana. Mrocznego księcia z bajki, tym razem przedstawia opowieść gangsterską. Znajdujemy się w Las Vegas, zaraz po zakończeniu drugiej wojny światowej. Główny bohater, niejaki Slick, wraca z frontu i próbuje odnaleźć się w błyszczącym i agresywnym mieście. Próbuje odzyskać utraconą miłość  tylko czy rzeczywistość mu na to pozwoli?


[image: Sandman #7: Ulotne życia (wyd. II)]
Neil Gaiman, Vince Locke
‹Sandman #7: Ulotne życia (wyd. II)›
Siódmy tom Sandmana jest kluczowy jeśli chodzi o całą ideę serii. Maligna, najmłodsza Nieskończona, wraz z Morfeuszem, czyli głównym bohaterem komiksu, rusza na poszukiwania ich dawno zaginionego brata o imieniu Zniszczenie. Neil Gaiman właśnie w tym tomie zaczął wyjaśniać o co tak naprawdę chodzi w Sandmanie  jeśli czytaliście pierwsze sześć tomów, tego nie możecie ominąć.


[image: Liga Niezwykłych Dżentelmenów - Nemo. Trylogia]
Alan Moore, Kevin ONeill
‹Liga Niezwykłych Dżentelmenów - Nemo. Trylogia›
Pomysł z Ligą Niezwykłych Dżentelmenów chwycił na tyle, że wkrótce Alan Moore i Kevin ONeill zaczęli produkować seryjnie kolejne odcinki swojego dzieła. Nemo. Trylogia, to zgodnie z tytułem, zbiorcze wydanie trzech albumów opowiadających o kapitanie Nautilusa, którym stała się córka Nemo. Jak zwykle nie zabraknie nawiązań do klasyków literatury przygodowej i szeroko rozumianej popkultury.


[image: Conan Barbarzyńca. Kraina lotosu]
Cory T. Smith, Jim Zub
‹Conan Barbarzyńca. Kraina lotosu›
Zgodnie z zapowiedzią z ostatniego albumu, Conan udaje się do Khitaju, by pozbyć się przeklętego miecza, który przejął nad nim kontrolę. Barbarzyńca nie byłby jednak sobą, gdyby z marszu nie wpakował się w kłopoty. Czekają więc na niego liczne pojedynki i cesarski dwór pełen politycznych intryg.


[image: Savage Avengers #1]
Mike Deodato Jr., Gerry Duggan, Patch Zircher
‹Savage Avengers #1›
Oto jeden z najbardziej karkołomnych pomysłów w ramach Marvel Fresh. Oto do naszych czasów przenosi się sam Conan Barbarzyńca, który szybko kumpluje się z takimi indywidualistami, jak Wolverine, Punisher, Elektra i Czarna Wdowa.


[image: Ultimate Spider-Man #12]
Brian Michael Bendis, David Lafuente, Takeshi Miyazawa
‹Ultimate Spider-Man #12›
Zaczynamy drugą serię Ultimate Spider-Man. Nowy Jork został zalany w wyniku działań Magneto, a naszego bohatera uznano za zmarłego. Do tego powstały chaos postanawia wykorzystać Mysterio. Choć scenariusz wciąż pisze Brian Michael Bendis, tym razem rysownikami zostali nowi na pokładzie: David Lafuente (All-New X-Men, Superman) i  Takeshi Miyazawa (Runaways, Ms. Marvel).


[image: Ultimate X-Men #5]
Brian Michael Bendis, Stuart Immonen, Andy Kubert, Brandon Peterson
‹Ultimate X-Men #5›
X-Meni w świecie Ultimate wcale nie mają łatwo. Nie zdążyli jeszcze opłakać zmarłego przyjaciela, a już atakuje ich Mister Sinister. Do tego magnat Mojo organizuje transmisję telewizyjną z wyspy, na której urządza się polowania na mutantów. Uczniowie Xaviera stają się jej głównymi bohaterami.


[image: Nathan Never. Agent Specjalny Alfa]
Claudio Castellini, Antonio Serra
‹Nathan Never. Agent Specjalny Alfa›
Wydawnictwo Tore sięga po kolejną kultową pozycję z Włoch, a mianowicie przygody Nathana Never. Detektyw przyszłości musi dopaść mnemonika (istota o zmodyfikowanym mózgu), który wykradł program kasujący w pamięci androidów podstawowe prawa robotyki. 


[image: Elektra: Czerń, biel i krew]
Alberto Alburquerque, Paul Azaceta, Mark Bagley, Danilo Beyruth, Simone dArmini, Peter David, Kevin Eastman, Al Ewing, Freddie E. Williams II, Greg Land, Peach Momoko, Ann Nocenti, David Pepose, Rod Reis, Leonardo Romero, Matthew Rosenberg, Federico Sabbatini, Declan Shalvey, Greg Smallwood, Charles Soule, Freddie E. Williams
‹Elektra: Czerń, biel i krew›
Kolejna odsłona antologii komiksów utrzymanych w estetyce czarno-biało-czerwonej. Tym razem jest poświęcona zabójczej piękności Elektrze. Wśród autorów znajdują się tacy giganci, jak  Charles Soule (Astonishing X-Men, Śmierć Wolverinea), Declan Shalvey (Deadpool kontra Staruszek Logan, Moon Knight), Peter David (Mroczna Wieża, X-Cutioners Song), Paul Azaceta (Outcast. Opętanie, B.B.P.O.), Kevin Eastman (Wojownicze Żółwie Ninja, Za garść posoki), Mark Bagley (Amazing Spider-Man, Ultimate Spider-Man), Greg Land (Wyprawa, Czarna Wdowa: Powrót do domu) i inni.


[image: Samotność komiksiarza]
Adrian Tomine
‹Samotność komiksiarza›
Komiksów o komiksiarzach nigdy dość. W październiku Kultura Gniewu proponuje kolejne dzieło autora Niedoskonałości oraz Śmiechu i śmierci. Adrian Tomine tym razem bierze na warsztat to, co zna doskonale, czyli specyfikę zawodu twórcy komiksów. 


[image: Mistrzowie Komiksu: Liga Niezwykłych Dżentelmenów #1 (wyd.III)]
Alan Moore, Kevin ONeill
‹Mistrzowie Komiksu: Liga Niezwykłych Dżentelmenów #1 (wyd.III)›
Jedna z najsłynniejszych serii Alana Moorea doczekała się w końcu wznowienia. Sir Alan Quatermain, Mina Murray, Niewidzialny Człowiek, Dr Jekyll (no i Mister Hyde) i Kapitan Nemo ruszają do akcji. Epoka wiktoriańska dobiega końca, zaraz zacznie się dwudziesty wiek  demoniczny plan objęcia władzy nad światem nie może się udać! I tylko Liga Niezwykłych Dżentelmenów będzie w stanie powstrzymać złoczyńców.


[image: Kroniki Wszechświata #2: Pożeracze czasu]
Richard Marazano, Ingo Romling
‹Kroniki Wszechświata #2: Pożeracze czasu›
Grupa studentów przemierzająca kosmos na pokładzie Tukidydesa kontynuuje swoją misję badawczą. Po tym jak zostali uwięzieni na tajemniczej planecie, odkrywają mityczne kroniki wszechświata. 


[image: Liga Niezwykłych Dżentelmenów. Czarne Akta (wyd.2022)]
Alan Moore, Kevin ONeill
‹Liga Niezwykłych Dżentelmenów. Czarne Akta (wyd.2022)›
To już drugie wydanie Czarnych Akt na naszym rynku. Opowiadają one o losach Miny i Alana, znanych z pierwotnej serii, którzy próbują odnaleźć się w latach 50. XX wieku. Niewątpliwym atutem tego wydawnictwa jest rozbudowany dział z dodatkami, na który składają się mapy, notatki oraz specjalne okulary, dzięki którym można podziwiać ukryte obrazy.


[image: Strażnicy Galaktyki #2: Bez wiary]
Donny Cates, Geoff Shaw
‹Strażnicy Galaktyki #2: Bez wiary›
Donny Cates, scenarzysta znany z mrocznych opowieści o Venomie i Thanosie, kontynuuje swoją wersję przygód Strażników Galaktyki. Ci ponownie muszą stanąć oko w oko z wyznawcami Powszechnego Kościoła Prawdy (to ci, co chcą wskrzesić Magusa). Wygląda na to, że bez szopa Rocketa nie uda się wygrać. Tyle tylko, że ten toczy własny pojedynek ze Śmiercią.




Tytuł: Wielkie wyprawy
Scenariusz: Zbigniew Kasprzak, Maryse Charles, Jean-François Charles, Bran MacLeod, Zofia Bieniarz, Tomasz Kołodziejczak, Maria Olszewska-Wolańczyk, Stefan Weinfeld
Data wydania: 12 października 2022
Rysunki: Zbigniew Kasprzak
Cykl: Klasyka polskiego komiksu
ISBN: 9788328155763
Format: 264s. 205x285mm
Cena: 149,99
Gatunek: historyczny
Zobacz w: Kulturowskazie

Tytuł: Najemnik #8: Rok tysięczny. Koniec świata
Scenariusz: Vicente Segrelles
Data wydania: październik 2022
Rysunki: Vicente Segrelles
Wydawca:  Kurc
Cykl: Najemnik
Format: 64s. 240x320 mm
Cena: 59,90
Gatunek: fantasy
Zobacz w: Kulturowskazie

Tytuł: Prapradziadka Hieronima opowieści dziwnej treści, czyli skąd się bierze woda sodowa
Scenariusz: Tadeusz Baranowski
Data wydania: 31 października 2022
Rysunki: Tadeusz Baranowski
Wydawca:  ONGRYS
ISBN: 978-83-66603-65-3
Format: 160s. 275x350 mm
Cena: 225,00
Gatunek: humor / satyra
Zobacz w: Kulturowskazie

Tytuł: On Mars_ #2: Samotnicy
Scenariusz: Sylvain Runberg
Data wydania: 27 września 2022
Rysunki: Grun
Przekład: Jakub Syty
Wydawca:  Taurus Media
Cykl: On Mars_
ISBN: 9788365465740
Format: 64s. 215x290 mm
Cena: 65,00
Gatunek: SF
Zobacz w: Kulturowskazie

Tytuł: Młodość Blueberryego #4 (wyd.zbiorcze)
Scenariusz: François Corteggiani
Data wydania: 12 października 2022
Rysunki: Michel Blanc-Dumont
Przekład: Wojciech Birek
Wydawca:  Egmont
Cykl: Młodość Blueberryego, Blueberry
ISBN: 9788328149182
Format: 204s. 216x285 mm
Cena: 119,99
Gatunek: western
Zobacz w: Kulturowskazie

Tytuł: Punisher Epic Collection. Krąg krwi
Scenariusz: Ann Nocenti, Steven Grant, Mike Baron, Jo Duffy
Data wydania: 26 października 2022
Rysunki: John Romita Jr., Whilce Portacio, Mike Vosburg, Jorge Zaffino, Michael Zeck, David Ross, Klaus Janson
Przekład: Marek Starosta
Wydawca:  Egmont
Cykl: Punisher, Marvel Classic
ISBN: 9788328154421
Format: 504s. 170x260mm
Cena: 189,99
Gatunek: superhero
Zobacz w: Kulturowskazie

Tytuł: Sandman Universum. Lucyfer #3: Dziki gon
Scenariusz: Dan Watters
Data wydania: 26 października 2022
Rysunki: Max Fiumara
Przekład: Paulina Braiter
Wydawca:  Egmont
Cykl: Sandman Uniwersum, Lucyfer
ISBN: 9788328155930
Format: 152s. 170x260mm
Cena: 69,99
Gatunek: groza / horror
Zobacz w: Kulturowskazie

Tytuł: Kowboj z Szaolin. Kto powstrzyma panowanie?
Scenariusz: Geof Darrow
Data wydania: 3 października 2022
Rysunki: Geof Darrow
Przekład: Marceli Szpak
Wydawca:  KBOOM
Cykl: Kowboj z Szaolin
ISBN: 9788396589606
Format: 136s. 196x295 mm
Cena: 89,00
Gatunek: fantasy, fikcja
Zobacz w: Kulturowskazie

Tytuł: Brama smoka. Władca amuletu
Scenariusz: Andrzej Nowakowski
Data wydania: 23 września 2022
Rysunki: Andrzej Nowakowski
Wydawca:  ONGRYS
ISBN: 978-83-66603-59-2
Format: 44s. 297x210 mm
Cena: 25,99
Zobacz w: Kulturowskazie

Tytuł: Elektra i Wolverine. Odkupienie
Scenariusz: Greg Rucka
Data wydania: 12 października 2022
Rysunki: Yoshitaka Amano
Przekład: Weronika Sztorc
Wydawca:  Egmont
Cykl: Elektra, Wolverine
ISBN: 9788328152779
Format: 208s. 180x275mm
Cena: 99,99
Gatunek: superhero
Zobacz w: Kulturowskazie

Tytuł: Batman Knightfall #3: Krucjata Mrocznego Rycerza
Scenariusz: Chuck Dixon, Doug Moench, Alan Grant
Data wydania: 26 października 2022
Rysunki: Graham Nolan, Bret Blevins, Jim Balent
Przekład: Tomasz Sidorkiewicz
Wydawca:  Egmont
Cykl: Batman Knightfall, Batman
ISBN: 9788328156234
Format: 744s. 170x260 mm
Cena: 199,99
Gatunek: superhero
Zobacz w: Kulturowskazie

Tytuł: Noir burlesque #1
Scenariusz: Enrico Marini
Data wydania: 12 października 2022
Rysunki: Enrico Marini
Przekład: Maria Mosiewicz
Wydawca:  Egmont
Cykl: Noir burlesque
ISBN: 9788328156678
Format: 104s. 216x285 mm
Cena: 69,99
Gatunek: kryminał
Zobacz w: Kulturowskazie

Tytuł: Sandman #7: Ulotne życia (wyd. II)
Tytuł oryginalny: Sandman: Brief Lives
Scenariusz: Neil Gaiman
Data wydania: 12 października 2022
Rysunki: Vince Locke
Przekład: Paulina Braiter
Wydawca:  Egmont
Cykl: Sandman
ISBN: 9788328156296
Format: 256s. 170x260mm
Cena: 89,99
Gatunek: groza / horror
Zobacz w: Kulturowskazie

Tytuł: Liga Niezwykłych Dżentelmenów - Nemo. Trylogia
Scenariusz: Alan Moore
Data wydania: październik 2022
Rysunki: Kevin ONeill
Przekład: Paulina Braiter
Wydawca:  Egmont
Cykl: Liga Niezwykłych Dżentelmenów, Liga Niezwykłych Dżentelmenów. Nemo
ISBN: 9788328170964
Format: 180s. 170x260mm
Cena: 89,99
Gatunek: superhero
Zobacz w: Kulturowskazie

Tytuł: Conan Barbarzyńca. Kraina lotosu
Scenariusz: Jim Zub
Data wydania: 26 października 2022
Rysunki: Cory T. Smith
Przekład: Bartosz Czartoryski
Wydawca:  Egmont
Cykl: Conan, Conan Barbarzyńca (Egmont)
ISBN: 9788328153004
Format: 176s. 167x255 mm
Cena: 59,99
Gatunek: fantasy
Zobacz w: Kulturowskazie

Tytuł: Savage Avengers #1
Scenariusz: Gerry Duggan
Data wydania: 26 października 2022
Rysunki: Mike Deodato Jr., Patch Zircher
Przekład: Bartosz Czartoryski
Wydawca:  Egmont
Cykl: Savage Avengers, Avengers
ISBN: 9788328154544
Format: 288s. 167x255mm
Cena: 89,99
Gatunek: superhero
Zobacz w: Kulturowskazie

Tytuł: Ultimate Spider-Man #12
Scenariusz: Brian Michael Bendis
Data wydania: 26 października 2022
Rysunki: David Lafuente, Takeshi Miyazawa
Przekład: Marek Starosta
Wydawca:  Egmont
Cykl: Ultimate Spider-Man, Spider-Man
Format: 352s. 170x260mm
Cena: 149,99
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: Nathan Never. Agent Specjalny Alfa
Scenariusz: Antonio Serra
Data wydania: 30 września 2022
Rysunki: Claudio Castellini
Przekład: Jakub Łagoda
Wydawca:  Tore
Cykl: Nathan Never
ISBN: 9788396270153
Format: 100s. 165x220 mm
Cena: 28,00
Gatunek: groza / horror, sensacja, SF
Zobacz w: Kulturowskazie

Tytuł: Elektra: Czerń, biel i krew
Scenariusz: Charles Soule, Kevin Eastman, Peach Momoko, Matthew Rosenberg, David Pepose, Paul Azaceta, Ann Nocenti, Freddie E. Williams, Greg Smallwood, Al Ewing, Peter David, Declan Shalvey, Leonardo Romero
Data wydania: 4 października 2022
Rysunki: Mark Bagley, Kevin Eastman, Peach Momoko, Alberto Alburquerque, Danilo Beyruth, Paul Azaceta, Federico Sabbatini, Freddie E. Williams II, Greg Smallwood, Greg Land, Simone dArmini, Rod Reis, Leonardo Romero
Przekład: Tomasz Sidorkiewicz
Wydawca:  Mucha Comics
Cykl: Elektra
ISBN: 9788366589919
Format: 152s. 180x275 mm
Cena: 75,00
Gatunek: superhero
Zobacz w: Kulturowskazie

Tytuł: Samotność komiksiarza
Scenariusz: Adrian Tomine
Data wydania: 20 października 2022
Rysunki: Adrian Tomine
Przekład: Wojciech Góralczyk
Wydawca:  Kultura Gniewu
ISBN: 978-83-67360-12-8
Format: 145s.
Zobacz w: Kulturowskazie

Tytuł: Liga Niezwykłych Dżentelmenów #1 (wyd.III)
Tytuł oryginalny: The League of Extraordinary Gentlemen
Scenariusz: Alan Moore
Data wydania: 26 października 2022
Rysunki: Kevin ONeill
Przekład: Paulina Braiter
Kolor: Benedict Dimagmaliw
Wydawca:  Egmont
Cykl: Liga Niezwykłych Dżentelmenów, Mistrzowie Komiksu
ISBN: 9788328170971
Format: 192s. 170×260mm
Cena: 89,99
Gatunek: groza / horror, kryminał, SF
Zobacz w: Kulturowskazie

Tytuł: Kroniki Wszechświata #2: Pożeracze czasu
Scenariusz: Richard Marazano
Data wydania: 3 października 2022
Rysunki: Ingo Romling
Przekład: Jakub Syty
Wydawca:  Scream Comics
Cykl: Kroniki Wszechświata
ISBN: 9788367161374
Format: 56s. 240x320 mm
Cena: 64,99
Gatunek: SF
Zobacz w: Kulturowskazie

Tytuł: Liga Niezwykłych Dżentelmenów. Czarne Akta (wyd.2022)
Scenariusz: Alan Moore
Data wydania: 26 października 2022
Rysunki: Kevin ONeill
Przekład: Paulina Braiter
Wydawca:  Egmont
Cykl: Liga Niezwykłych Dżentelmenów
ISBN: 9788328170995
Format: 192s. 170x260 mm
Cena: 89,99
Gatunek: superhero
Zobacz w: Kulturowskazie

Tytuł: Strażnicy Galaktyki #2: Bez wiary
Scenariusz: Donny Cates
Data wydania: 26 października 2022
Rysunki: Geoff Shaw
Przekład: Marcin Roszkowski
Wydawca:  Egmont
Cykl: Guardians of the Galaxy  Strażnicy Galaktyki, Marvel Fresh
ISBN: 9788328154612
Format: 176s. 167x255mm
Cena: 59,99
Gatunek: superhero
Zobacz w: Kulturowskazie
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  Komiksowe Top 10:Wrzesień 2022

  Piotr Pi Gołębiewski

  
  

  
  Piąte zestawienie najchętniej kupowanych komiksów realizowane przez Esensję we współpracy z księgarnią Centrum Komiksu zostało zdominowane przez pozycje zaległe. I to nie tylko sprzed miesiąca, czy dwóch


[image: Sandman #1: Preludia i nokturny (wyd. 2021)]
1. Mike Dringenberg, Neil Gaiman, Malcolm Jones III, Sam Kieth
‹Sandman #1: Preludia i nokturny (wyd. 2021)›
Ja wiem, że Sandman wciąż ma wierne grono fanów, a zapewne powiększyło się ono ze względu na nowy serial na podstawie tego genialnego komiksu, niemniej fakt, że na czele wrześniowego zestawienia znalazła się pozycja wydana jeszcze w 2021 roku, stanowi bardzo dużą niespodziankę.


[image: Wiedźmin. Ronin #1]
2. Akiramela, Hanzo, Hataya, Rafał Jaki, Mattchew Meyer, Akira Mitsusawa
‹Wiedźmin. Ronin #1›
Jak widać, pomysł by przenieść Geralta w świat feudalnej Japonii spotkał się ze sporym zainteresowaniem. Nie wiem tylko, co na to AS, który zawsze deklarował przywiązanie do legend arturiańskich.


[image: Look Back]
3. Tatsuki Fujimoto
‹Look Back›
Tymczasem na najniższym miejscu podium oryginalna produkcja z Kraju Kwitnącej Wiśni. O ile się nie mylę jest to najwyżej notowana manga w krótkiej historii naszego reaktywowanego Topu.


[image: Sandman #2: Dom lalki (wyd. 2021)]
4. Chris Bachalo, Mike Dringenberg, Neil Gaiman, Malcolm Jones III, Steve Parkhouse, Michael Zulli
‹Sandman #2: Dom lalki (wyd. 2021)›
I jeszcze jeden powrót do przeszłości. Znów Sandman i znów pozycja z roku 2021. Ale nie oszukujmy się, nowe wydanie serii w ramach DC Black Label jest tak śliczne, że aż się prosi o postawienie go na półce obok tych starszych (zwłaszcza, jeśli posiada się tylko edycję pierwszą w miękkiej oprawie).


[image: Męska skóra]
5. Hubert, Zanzim
‹Męska skóra›
Według notki prasowej Męska skóra to jeden z najczęściej nagradzanych francuskich komiksów ostatnich lat. Nic dziwnego, że trafił i do naszego zestawienia. Czekamy by w przyszłym miesiącu wspiął się wyżej.


[image: Contrapaso. Dzieci innych]
6. Teresa Valero
‹Contrapaso. Dzieci innych›
Faszystowska Hiszpania nie jest częstym tematem wydawanych w Polsce komiksów. Nic zatem dziwnego, że kiedy już pojawiła się ta tematyka, wzbudziła spore zainteresowanie. Zwłaszcza, że w bonusie otrzymaliśmy także fantastyczną szatę graficzną.


[image: Blast #1]
7. Manu Larcenet
‹Blast #1›
Kolejny już na naszej liście nietuzinkowy i oryginalny komiks rodem z Europy. To także debiut wydawnictwa Mandioca w naszym Topie.


[image: Thorgal. Młodzieńcze lata #10: Sydönia (okładka twarda)]
8. Yann le Pennetier, Roman Surżenko
‹Thorgal. Młodzieńcze lata #10: Sydönia (okładka twarda)›
Niegdyś pozycje firmowane imieniem Thorgala z automatu zajmowały górne rejony takich zestawień, jak nasze. W sumie to smutne, że teraz przedstawiciel sagi o Dziecku z Gwiazd ledwie mieści się w pierwszej dziesiątce.


[image: Bezdomne wampiry o zmroku (wyd.zbiorcze)]
9. Tadeusz Baranowski
‹Bezdomne wampiry o zmroku (wyd.zbiorcze)›
To już kolejna edycja przygód niezdarnych wampirów Szlurpa i Burpa, ale jak widać mają oni grupę wiernych fanów, którzy z chęcią przypomną sobie ten przesycony czarnym humorem klasyk Tadeusza Baranowskiego.


[image: On Mars_ #2: Samotnicy]
10. Grun, Sylvain Runberg
‹On Mars_ #2: Samotnicy›
Zestawienie zamyka propozycja Taurus Media, czyli drugi tom z trzech miniserii On Mars. Wygląda więc na to, że jeśli nie będziemy uważali Sandmana za typowego superbohatera, a w wydaniu Neila Gaimana na pewno nim nie jest, to mamy pierwszą edycję Topu bez trykociarzy.
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Tytuł: Sandman #1: Preludia i nokturny (wyd. 2021)
Tytuł oryginalny: Sandman: Preludes and Nocturnes
Scenariusz: Neil Gaiman
Data wydania: sierpień 2022
Rysunki: Sam Kieth, Malcolm Jones III, Mike Dringenberg
Przekład: Paulina Braiter
Kolor: Robbie Busch
Wydawca:  Egmont
Cykl: Sandman, DC Black Label
ISBN: 9788328160743
Format: 240s. 170x260 mm
Cena: 89,99
Gatunek: groza / horror
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: Look Back
Scenariusz: Tatsuki Fujimoto
Data wydania: 1 września 2022
Rysunki: Tatsuki Fujimoto
Przekład: Anna Wrzesiak
Wydawca:  Waneko
ISBN: 9788382423402
Cena: 24,99
Gatunek: obyczajowy
Zobacz w: Kulturowskazie

Tytuł: Sandman #2: Dom lalki (wyd. 2021)
Scenariusz: Neil Gaiman
Data wydania: sierpień 2022
Rysunki: Mike Dringenberg, Michael Zulli, Chris Bachalo, Malcolm Jones III, Steve Parkhouse
Przekład: Paulina Braiter
Wydawca:  Egmont
Cykl: Sandman
ISBN: 9788328160767
Format: 232s. 170x260 mm
Cena: 79,99
Gatunek: groza / horror
Zobacz w: Kulturowskazie

Tytuł: Męska skóra
Scenariusz: Hubert
Data wydania: 30 września 2022
Rysunki: Zanzim
Przekład: Olga Mysłowska
Wydawca:  Kultura Gniewu
ISBN: 9788366128897
Format: 160s.
Cena: 129,00
Zobacz w: Kulturowskazie

Tytuł: Contrapaso. Dzieci innych
Scenariusz: Teresa Valero
Data wydania: 26 września 2022
Rysunki: Teresa Valero
Przekład: Jakub Syty
Wydawca:  Lost In Time
ISBN: 9788367270137
Format: 152s. 240x320 mm
Cena: 120,00
Gatunek: historyczny, kryminał
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: Thorgal. Młodzieńcze lata #10: Sydönia (okładka twarda)
Scenariusz: Yann le Pennetier
Data wydania: 28 września 2022
Rysunki: Roman Surżenko
Przekład: Wojciech Birek
Wydawca:  Egmont
Cykl: Thorgal: Młodzieńcze lata
ISBN: 9788328156753
Format: 56s. 215x290 mm
Cena: 39,99
Gatunek: fantasy
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: On Mars_ #2: Samotnicy
Scenariusz: Sylvain Runberg
Data wydania: 27 września 2022
Rysunki: Grun
Przekład: Jakub Syty
Wydawca:  Taurus Media
Cykl: On Mars_
ISBN: 9788365465740
Format: 64s. 215x290 mm
Cena: 65,00
Gatunek: SF
Zobacz w: Kulturowskazie
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  Recenzje


  Erpegi ze starej szafy:Zero sensu

  Miłosz Cybowski

  Matt Forbeck Ground Zero
  

  
  Ground Zero stanowi finał trzyczęściowej mini-kampanii  finał równie słaby, co jej poprzednie części.
Ekstrakt: 20%
[image: Ground Zero]
Mamy nadzieję, że bawiliście się równie dobrze, co my!  tymi słowami Matt Forbeck podsumowuje opowiadanie i rozpoczyna opis przygody. Jakby to ująć  zupełnie nie. Opowiadanie, w którym nasi bohaterowie i towarzyszące im wilkołaki powracają na Dziwny Zachód, by raz jeszcze powstrzymać Tego Złego przed detonacją bomby upiorytowej, jest równie mdłe, co poprzednie odsłony tego cyklu. Forbeck prześlizguje się obok dziur logicznych, jak gdyby ich w ogóle nie było (jak wrogom udało się przeżyć wybuch dynamitu po wilkołaczej stronie? Skąd taka łatwość przeskakiwania między światami?), zapewne z przekonaniem, że wartka akcja nie wymaga logiki. Tyle tylko, że  niespodzianka  o żadnej wartkości nie może być tutaj mowy. Pełno tu dialogów, chaotycznie rozpisanych scen walki i pretensjonalnych tekstów. Innymi słowy  nic nowego pod słońcem. Fabularnie mamy do czynienia z powtórką ze Strange Bedfellows, ale odpada kwestia tłumaczenia, kto jest kim, a dochodzi wątek dodatkowego wsparcia ze strony Hellstrome′a. Nie obawiajcie się, wszystko kończy się szczęśliwie, a bohaterowie mogą odjechać w stronę zachodzącego słońca, zupełnie zapominając o tonach upiorytu i ignorując możliwość, że szalony doktor wyśle kogoś nowego, by zdetonować bombę.
Czego w takiej sytuacji należałoby się spodziewać po samym opisie przygody? Jak sami pewnie się domyślacie: bardzo niewielu rzeczy. A mimo to Forbeck rozczarowuje: najpierw stronami poświęconymi przypominaniu tego, co działo się w poprzednich częściach, a później podrzucaniem pomysłów na to, jak wprowadzić Bohaterów Graczy do tej przygody (zakładając, że nie uczestniczyli oni w poprzednich wydarzeniach). Opisy i charakterystyki tych złych, czyli Stormwalkera i Toomesa są zwyczajnym powtórzeniem informacji z Strange Bedfellows, podobnie zresztą jak opis okolicznego miasteczka (choć tutaj ktoś chyba nie mógł się zdecydować, czy leży ono w stanie Utah czy Arizona). A właśnie, przygoda. Tak naprawdę, nic takiego tutaj nie występuje. Jedyne co dostajemy, to opis wspomnianego miasteczka, opis obozowiska Toomesa i jego ludzi oraz bardzo ogólnikowy zapis tego, co się będzie działo. Co sprowadza się do stwierdzenia, że kiedy BG zdecydują się zaatakować, szalony naukowiec uruchomi detonator. Czy ma jakiś pomysł na to, jak uciec przed wybuchem? Ależ skąd! 
Przyznaję, że nie wiem do końca, czy dziwić się sobie, że oczekiwałem od Forbecka czegoś bardziej wyszukanego i bardziej angażującego na zakończenie tej mini-serii, czy raczej dziwić się samemu autorowi za to, że tak koncertowo położył całkiem nośny pomysł crossoveru między Martwymi Ziemiami a Wikołakiem.




Tytuł: Ground Zero
Data produkcji: 1998
Autor: Matt Forbeck
Wydawca:  Pinnacle
Cykl: Deadlands, Under a Harrowed Moon, Dime Novels
ISBN-10: 1-889546-19-4
Info: 64s.
Zobacz w: Kulturowskazie
Ekstrakt: 20%
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  Erpegi ze starej szafy:Zasoleni Hiszpanie

  Miłosz Cybowski

  Tim Brown Forbidden God
  

  
  Po całej trylogii Unharrowed Moon, siódma przygoda groszowa stanowi prawdziwy powiew świeżości. Co prawda nie można powiedzieć, by była czymś unikatowym, ale Forbidden God spełnia swoją rolę jako intrygująca historia, choć pozostawia sporo do życzenia.
Ekstrakt: 60%
[image: Forbidden God]
Oczywistym skojarzeniem jest tutaj Złoto Inków Cusslera, w którym pewien hiszpański galeon znalazł się w środku amazońskiej dżungli Tylko że w tym przypadku mamy do czynienia z mroczną magią i środkiem słonego jeziora, od którego wzięło nazwę Salt Lake City.
Bohaterem opowiadania jest oczywiście Ronan Lynch, który w towarzystwie dwóch innych poszukujących roboty rewolwerowców rusza tropem tajemnicy związanej ze śmiercią pewnej rodziny. Po drodze natrafiają oni na wrak hiszpańskiego galeonu i, jak na spragnionych złota ludzi przystało, zanurzają się w odmęty zapomnianych, ale wcale nie opuszczonych tuneli. 
Widać wyraźnie, że Tim Brown miał całkiem niezły pomysł, ale już z jego przekuciem w opowiadanie i przygodę poszło mu o wiele gorzej. Zakończenie przygód Lyncha dziwnym deus ex machina pozostawia po sobie pewien niedosyt. 
To samo trzeba powiedzieć o przygodzie, w której dostajemy wyjaśnienia niektórych tajemnic. I nie brzmią one szczególnie przekonująco. Nie dowiadujemy się też, dlaczego w przygodzie powinien wziąć udział przynajmniej jeden kanciarz (jak zasugerowano na samym początku), nie za bardzo wiadomo też, dlaczego dwie grupy nieumarłych walczą ze sobą, ani tym bardziej  dlaczego siedzą na miejscu. 
Pomysł z opętaniem i cała mechanika tegoż prezentują się interesująco, aczkolwiek zabrakło choćby słowa informacji, jak to zaprezentować w trakcie samej rozgrywki. Jeśli brakuje nam inspiracji, Forbidden God może okazać się całkiem niezłym punktem wyjścia, ale jako niezależna opowieść nie spełnia pokładanych w niej oczekiwań.




Tytuł: Forbidden God
Data produkcji: 31 grudnia 1998
Autor: Tim Brown
Wydawca:  Pinnacle
Cykl: Deadlands, Dime Novels
ISBN-10: 1-889546-31-3
Info: 64s.
Zobacz w: Kulturowskazie
Ekstrakt: 60%
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  Erpegi ze starej szafy:Żegnajcie, przygody groszowe!

  Miłosz Cybowski

  John Wick Adios, A-Mi-Go!
  

  
  Z perspektywy czasu trzeba powiedzieć sobie wprost: czwarta przygoda wydana w Polsce (ósma z kolei w oryginalnej serii) należy do najsłabszych. Dotyczy to również opowiadania, w którym zupełnie brak klimatu. Adios, A-Mi-Go sprawdza się kiepsko także jako crossover między Martwymi Ziemiami a Zewem Cthulhu.
Ekstrakt: 40%
[image: Adios, A-Mi-Go!]
Zapewne nazwisko Johna Wicka miał stanowić tutaj lep na fanów autora i obu systemów, ale efekt pozostawia wiele do życzenia. Widać to zresztą w samej warstwie fabularnej opowiadania, które zostało oderwane od całej reszty historii o Ronanie Lynchu. Powiedzmy sobie wprost: Wick zupełnie nie czuje klimatu Martwych Ziem i nie wie, jak powinien przedstawiać tego bohatera. Wygląda też na to, że do końca też nie wie, co znaczy, że gość jest wygrzebańcem. Efekt? Próba uczynienia zeń typowego twardziela, co to kulom się nie kłania. Jeśli obok niego wędruje irlandzki kanciarz, który nie oburza się na nazywanie go Brytyjczykiem i jest tam chyba wyłącznie po to, by mogli się z Ronanem poprzerzucać kąśliwymi tekstami Może Shane nie był mistrzem narracji, ale przynajmniej czuło się w jego tekstach klimat. Tutaj tego nie ma. Co więcej, w pełni zgadam się z opinią Wiktora Matlakiewicza, że ten dodatek musiał być pisany na zamówienie i to z jakimś poważnym deadline′em.
Pewne niedostatki opowiadania można było nadrobić samą przygodą, ale tutaj nie jest wcale lepiej. Wrzucenie do jednego wora wioski na Dzikim Zachodzie, upiorytu, Mi-Go i Yithian to zdecydowanie zbyt mało. Tym bardziej, że sama opowieść szybko okazuje się wędrówką po podziemiach i rozprawianiem się z kolejnymi potworami czającymi się w zajętej przez grzyby z Yuggoth kopalni. Co więcej, przygoda ma rozgrywać się nie w miejscu, w którym łączą się światy, ile raczej w zupełnie innej, bardziej realistycznej (he he), rzeczywistości z uniwersum ZC. Co oznacza, że moce bohaterów ze świata Martwych Ziem zostają znacząco ograniczone. Dlaczego zatem wygrzebaniec Lynch jest w stanie w ogóle funkcjonować? Tego się nie dowiadujemy. Podobnie jak zagadką pozostaje, po cholerę Mi-Go utrzymują w ogóle pozory funkcjonującego miasteczka, skoro ich jedynym celem jest zdobywanie upiorytu?
Brak klimatu, dziury logiczne, niespójne połączenie uniwersów i ogólne wrażenie, że wszystko to zostało napisane na siłę, czynią z Adios, A-Mi-Go! najgorszą z wydanych w Polsce przygód groszowych i nie dziwi, że nie zobaczyliśmy żadnej z kolejnych.




Tytuł: Adios, A-Mi-Go!
Data produkcji: październik 2001
Autor: John Wick
Producent:  Pinnacle
Wydawca:  
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  Erpegi ze starej szafy:Zaleźć komuś za skórę

  Miłosz Cybowski

  Lester Smith Skinners
  

  
  Skinners to najbardziej krwawa przygoda groszowa z całej serii. Tym razem Ronan Lunch wyprawia się statkiem parowym w górę Missisipi i jak zwykle ma pełne ręce roboty.
Ekstrakt: 60%
[image: Skinners]
Zaczyna się jak zwykle nieźle, ale niestety, Lester Smith zupełnie niepotrzebnie postanowił w swoim opowiadaniu dorzucić kilka fragmentów z punktu widzenia tych złych, przez co cała tajemnica sporo traci. Owszem, podobne rozwiązanie zastosowano wcześniej w Dniu niepodległości, ale tam przedstawiało się to odrobinę lepiej. Nie oznacza to oczywiście, że brakuje w Skinners zaskoczeń, szczególnie że póki nie przejdziemy do przygody, nie mamy możliwości dowiedzieć się wszystkiego. Bardzo dobrze przedstawione zostały portrety poszczególnych postaci, z których każda mogła okazać się mordercą  oczywiście gdyby nie wspomniane wyżej wtrącenia, które psują nieco cały detektywistyczny charakter opowiadania. Zabrakło też przekonującego wytłumaczenia, dlaczego ci źli zachowują się akurat w taki sposób, aczkolwiek zakończenie całkiem sporo rekompensuje.
Jeśli o przygodę chodzi, zaprezentowano ją całkiem nieźle: dostajemy krótkie opisy poszczególnych pasażerów statku oraz bardziej rozbudowane informacje na temat przeciwników bohaterów. Tylko że ponownie pojawia się ten sam problem, o którym pisałem wyżej  jeśli zależy im głównie na ucieczce na północ, to po co zwracają na siebie uwagę dodatkowymi, zupełnie niepotrzebnymi morderstwami? Wszystko dałoby się załatwić po prostu siedząc cicho. Kolejne ofiary wprowadzają dodatkowy zamęt i niezbędne wskazówki, kierujące bohaterów na właściwy ślad, ale bardzo trudno je w jakikolwiek logiczny sposób uzasadnić. Wydaje się, że Smith też nieszczególnie się starał, zbyt zaprzątnięty prowadzeniem fabuły w tym konkretnym kierunku, jaki chciał jej nadać. Oczywiście przygoda groszowa pozbawiona tych elementów byłaby niepełna, ale czyż o wiele ciekawiej nie byłoby, gdyby bohaterom nie udało się odkryć sprawców całego zamieszania? Samo w sobie mogłoby to stanowić ciekawy punkt wyjścia dla kampanii, co zresztą autor dość nieśmiało sugeruje. 
Podobnie jak z Forbidden God, Skinners przy odrobinie pracy mogłoby posłużyć jako ciekawa przygoda, a nawet zalążek serii przygód, ale jako zamknięta całość zdecydowanie odstaje od pierwszych odsłon tej serii.




Tytuł: Skinners
Data produkcji: 1999
Autor: Lester Smith
Wydawca:  Pinnacle
Cykl: Deadlands, Dime Novels
ISBN-10: 1-889546-48-8
Info: 64s.
Zobacz w: Kulturowskazie
Ekstrakt: 60%
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  Erpegi ze starej szafy:Tego robaka nie da się zalać

  Miłosz Cybowski

  John Goff Worms!
  

  
  To już ostatnia przygoda groszowa do klasycznej edycji Martwych Ziem, a przy tym zdecydowanie jedna z lepszych. Worms! dowodzi, że słynne grzechotniki z Mojave mogą stanowić coś więcej niż element tła.
Ekstrakt: 80%
[image: Worms!]
Ścieżki Ronana Lyncha i Hanka Ketchuma zbiegają się po raz kolejny w zapomnianym przez Boga miasteczku gdzieś w Nevadzie. Podobnie jak w Dniu niepodległości przyjdzie im zmierzyć się z tajemniczymi zniknięciami i potworami, które za tym wszystkim stoją. Wątek detektywistyczny jest tutaj całkiem nieźle połączony z elementami akcji, a rozwiązania fabularne zastosowane w opowiadaniu nie należą do najbardziej oczywistych. Niełatwa znajomość Lyncha i Ketchuma została bardzo dobrze nakreślona, a przy tym bez częstych w serii przerysowań. Niechętni sobie weterani potrafią połączyć siły w walce z większym złem i radzą sobie z tym nadzwyczaj dobrze.
Przeniesienie opowiadania na przygodę okazało się w tym przypadku bardzo łatwe i niezwykle skuteczne. Bohaterowie rzecz jasna nie powinni należeć do żółtodziobów, bo nawet jeśli grzechotniki nie stanowią tutaj głównego zagrożenia (do czasu!), to czeka ich niełatwa przeprawa. Wątki detektywistyczne stanowią zaledwie wstęp do wartkiej akcji, w której mający już do czynienia ze światem Hell on Earth znajdą znajome paszcze potworów. Moim zdaniem to bardzo interesujący aspekt, eksplorujący dziwność świata Martwych Ziem i dający bohaterom sporo do myślenia.




Tytuł: Worms!
Data produkcji: 1999
Autor: John Goff
Wydawca:  Pinnacle
Cykl: Deadlands, Dime Novels
ISBN-10: 1-889546-54-2
Info: 64s.
Zobacz w: Kulturowskazie
Ekstrakt: 80%
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  Publicystyka


  W krainie Wojennego Młota: Wrzesień 2022

  Miłosz Cybowski

  
  

  
  Wrzesień okazał się bardzo obfity w warhammerowe nowości i zapowiedzi, nie tylko związane ze Starym Światem.
[image: ]
Do sprzedaży trafił The Soul Drinkers Omnibus zbierający w całość trzy powieści Bena Countera. Swoją premierę miała również powieść Nicka Kymea Volpone Glory, opisująca losy oddziału znanego jako Bluebloods, składającego się głównie ze szlachetnie urodzonych i aroganckich żołnierzy 50. regimentu.
• • •
W przedsprzedaży możecie zamówić Rogal Dorn: The Emperors Crusader (szesnasty tom serii The Horus Heresy Primarchs), Cursed City (powieść z uniwersum Age of Sigmar) oraz Empire at War (zbiór powieści i opowiadań ze świata starego Warhammera).
• • •
Kiedy czytacie te słowa, w sprzedaży powinien już znaleźć się niecodzienny crossover, czyli Warhammer 40,000 połączony z karcianką Magic: the Gathering. Więcej szczegółów i przykładowe karty znajdziecie tutaj.
• • •
[image: ]
Z okazji planowanej na październik premiery drugiej części kampanii Wewnętrzny Wróg, na stronie CopCorp możecie przeczytać wywiad z Graemem Davisem.
• • •
Dodatek do Wrath & Glory Departmento Munitorum: Shotguns (dostępny jako PDF) oferuje bohaterom cały zestaw nowych broni, które z powodzeniem będą mogły zostać użyte przeciwko wrogom Imperium.
• • •
Do sprzedaży (póki co jako 
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  Tu miejsce na labirynt:Jak zasadzić wiśnię na szczytach Andów

  Sebastian Chosiński

  Acid Mothers Reynols Vol. 1
  

  
  Jesienią 2017 roku Makoto Kawabata i jego Acid Mothers Temple wybrali się do Buenos Aires, aby do spółki z argentyńskimi awangardzistami z zespołu Reynols zarejestrować kilka w stu procentach improwizowanych utworów. Trzy lata później udostępnili swoim fanom pierwszą część tej sesji (jako Vol. 1); na drugą trzeba było poczekać jeszcze prawie dwa lata.
Ekstrakt: 70%
[image: Vol. 1]
O kierowanej przez wokalistę i gitarzystę Makoto Kawabatę japońskiej formacji psychodeliczno-progresywnej Acid Mothers Temple (i jej wielu innych wcieleniach) pisałem już w Esensji parokrotnie, natomiast na temat starszego o dwa lata argentyńskiego zespołu Reynols nie zająknąłem się jeszcze ani słowem. Choć, podobnie jak koledzy z Kraju Kwitnącej Wiśni, rodacy śp. Diego Maradony również mają przebogatą dyskografię. Teraz jednak trafiła się okazja, aby o obu tych grupach wspomnieć za jednym zamachem. Jakim cudem? Ponieważ przed pięcioma laty artyści z dwóch różnych kontynentów postanowili zewrzeć szyki i wspólnie zarejestrować zupełnie nową muzykę, po czym wydać ją pod okazjonalnym szyldem Acid Mothers Reynols.
Ale po kolei! Najpierw parę rzeczy trzeba uporządkować. Żywot Acid Mothers Temple zaczął się w połowie lat 90. ubiegłego wieku; od samego początku istnienia lideruje mu ten sam człowiek  wspomniany już Makoto Kawabata. W ostatnich latach prowadzony przez niego zespół funkcjonuje jednak pod rozszerzoną nazwą  do tej właściwej dorzucił on bowiem jeszcze frazę The Melting Paraiso U.F.O. I to jest to najwłaściwsze wcielenie formacji. Reynols natomiast datują swoją działalność od 1993 roku, kiedy to nazywali się jeszcze Burt Reynols Ensamble (sic!). Początkowo funkcjonowali jako trio, czasami jednak poszerzali skład. Ton grupie nadają bracia Conlazo  gitarzysta Roberto oraz flecista i perkusjonista Pacu; obok nich udzielają się drugi gitarzysta Anla Courtis (niekiedy zapisujący swoje imię jako Alan, to znów Alna) oraz perkusista i pianista Miguel Tomasin. W tej właśnie konfiguracji osobowej w listopadzie 2017 roku w studiu El Pie w Buenos Aires odbyli wspólną sesję z Japończykami z Acid Mothers Temple.
[image: ]
Byli z niej na tyle zadowoleni, że po paru latach zapadła decyzja o upublicznieniu zarejestrowanej muzyki. Album Vol. 1 ukazał się w lutym 2020 roku (nakładem paryskiej wytwórni Vert Pituite la Belle), natomiast Vol. 2  dwa lata później (bez jednego miesiąca). Co ciekawe, do dzisiaj z pięcioosobowego składu Acid Mothers Temple pozostało w zespole już tylko trzech muzyków (Kawabata, klawiszowiec Hiroshi Higashi oraz perkusista Nani Satoshima); gitarzysta Mitsuru Tabata odszedł krótko po sesji w Buenos Aires, natomiast ukrywający się pod pseudonimem Wolf basista Takashi Uchida rozstał się z kolegami w grudniu 2020 roku. Nie ma więc wątpliwości co do tego, że Vol. 1 i Vol. 2 mają dla fanów Japończyków  poza artystycznym  także walor historyczny. 
Czego można spodziewać się po takiej kooperacji? Acid Mothers Temple to mistrzowie psychodelii, z kolei zespołowi Reynols bliżej jest do rockowej awangardy spod znaku The Residents. Połączenie ich muzycznych inspiracji dało efekt intrygujący, choć do zachwytów raczej jest daleko. Muzycznie to przede wszystkim stuprocentowa improwizacja z wieloma smaczkami. [image: ]
Stronę A winylowego krążka (tylko w takiej wersji materiał ten został wydany) wypełniają dwa utwory, w tym ten najdłuższy  Outside the Inner Temple  którego największą wartością są nawiązania do południowoamerykańskiego folkloru. Wystarczy wsłuchać się w otwierający utwór duet fletu i rogu alpejskiego, by z miejsca przenieść się na wzgórza andyjskie. Nie brakuje tu też jednak klasycznej psychodelii, z gęstymi partiami gitar i powłóczystymi syntezatorami w tle. Z kolei wykorzystujący theremin Hiroshi Higashi sprawia, że z otchłani docierają do naszych uszu jęczące dźwięki piły. A jeżeli dodamy do tego jeszcze płynnie przechodzący od melodeklamacji do pijackiego śpiewu głos Kawabaty  będziemy mieć pełen ogląd sytuacji.
[image: ]
Po zahaczającym o muzykę etniczną Outside the Inner Temple pojawia się  dla odmiany najkrótszy w całym zestawieniu  zaledwie czterominutowy Inti-Ra Wild Saloon. W nim także Japończycy i Argentyńczycy bawią się formą, proponując country-westernową muzykę rodem z Dzikiego Zachodu. Z tą różnicą, że grający ją zespół musiał wcześniej skosztować chyba wszystkich znanych światu rodzajów whisky. Jeśli więc jest to country, to mocno awangardowe. Utworem najbardziej utrzymanym w klimacie Acid Mothers Temple jest otwierający stronę B Traces of Sunyata Squash: dominują w nim nakładane na siebie ścieżki gitar i syntezatorów, obok których pojawia się niespiesznie snujący swoją opowieść Makoto. To jedna z tych kompozycji, które mogłyby ciągnąć się w nieskończoność, a słuchacz nie miałby nawet wrażenia upływającego czasu. Tyle że płyta winylowa ma swoje ograniczenia, więc chcąc zmieścić na niej coś jeszcze, trzeba się było w końcu zatrzymać. To coś jeszcze to, jak się okazało, zaskakująco optymistyczny, żywiołowy i zadziorny Bo Bubbles, w którym uwagę przykuwa przede wszystkim bardzo intensywna psychodeliczna końcówka. To naprawdę mocna rzecz, która byłaby nawet ozdobą wyżej przeze mnie ocenionych regularnych płyt Japończyków (na przykład Wake to a New Dawn of Another Astro Era, Wandering the Outer Space czy Sacred and Inviolable Phase Shift).
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  Tu miejsce na labirynt:Wiśniowa nalewka w sosie patagońskim

  Sebastian Chosiński

  Acid Mothers Reynols Vol. 2
  

  
  Owocami mającej miejsce jesienią 2017 roku wspólnej sesji zespołów Acid Mothers Temple (z Japonii) i Reynols (z Argentyny) są, jak dotychczas, dwie płyty wydane w odstępie dwóch lat. Druga z nich  zatytułowana mało odkrywczo Vol. 2  ukazała się na początku tego roku i stylistycznie bardziej wpisuje się w awangardowe dokonania formacji z Buenos Aires.
Ekstrakt: 80%
[image: Vol. 2]
W listopadzie 2017 roku, a więc jeszcze w spokojnych czasach przedpandemicznych, dowodzeni przez wokalistę i gitarzystę Makoto Kawabatę członkowie zespołu Acid Mothers Temple opuścili Tokio i wybrali się w podróż do Buenos Aires, gdzie czekali już na nich koledzy z awangardowo-eksperymentalnej formacji Reynols. Nie tracąc niepotrzebnie czasu dziewięciu artystów z dwóch różnych kontynentów zamknęło się w znajdującym się w stolicy Argentyny studiu El Pie i zarejestrowało kilkadziesiąt (a może nawet więcej?) minut w stu procentach improwizowanej muzyki. Część pierwszą sesji upubliczniono w lutym 2020 roku; płytę zatytułowaną po prostu Vol. 1 opublikowała paryska wytwórnia Vert Pituite la Belle. Na część drugą musieliśmy poczekać prawie dwa lata. Krążek noszący równie sensacyjny tytuł  Vol. 2  trafił do sprzedaży w ostatni czwartek stycznia tego roku dzięki operatywności mającej siedzibę w angielskim Brighton firmy Hive Mind Records.
Nagrania, jakie znalazły się na Vol. 2, są więc owocem tej samej sesji. Zarejestrowano je w identycznym składzie, z wykorzystaniem tego samego instrumentarium, w końcu wydano pod tym samym szyldem  jako Acid Mothers Reynols. A mimo to można dostrzec  choć może trafniejsze byłoby stwierdzenie, że rzuca się w uszy  pewną różnicę. Utwory wypełniające Vol. 1 bliższe są stylistyce prezentowanej przez grupę z Tokio, natomiast te z Vol. 2 bardziej przypominają nagrania pojawiające się na regularnych albumach muzyków z Buenos Aires. I to na pewno nie był przypadek, lecz świadoma decyzja Makoto Kawabaty i Miguela Tomasina, który zresztą poza zarejestrowaniem ścieżek perkusji, fortepianu i fletu w tych numerach także zaśpiewał (chociaż puryści mogliby się spierać o to, czy to na pewno jest śpiew).
Mniejsza z tym! Najistotniejsze jest to, że cztery kompozycje, jakie trafiły na Vol. 2, prezentują się znakomicie. Pod względem aranżacyjnym przebijają nawet to, co znalazło się w części pierwszej. Płytę  warto podkreślić, że ona wydawnictwa ukazały się jedynie na winylu  otwiera jedenastominutowy Sun Inside a Silent Sun. Początek jest o tyle nietypowy, że pierwszych kilkadziesiąt sekund wypełniają  wygenerowane przez theremin  dźwięki jęczącej piły (do której z czasem dołącza gitara z pogłosem). Stwierdzi ktoś, że introdukcja raczej mało zachęca do zapoznania się z ciągiem dalszym, ale nic bardziej mylnego. Wkrótce do Kawabaty (gitara) i Hiroshiego Higashi (theremin) dołączają pozostali muzycy  i wtedy, jak za dotknięciem czarodziejskiej różdżki, nonet zamienia się w prawdziwego psychodelicznego potwora. Ogrom dźwięków i ich moc są przytłaczające. Muzykom nie chodzi jednak o to, aby stłamsić słuchacza, lecz zaakcentować kontrast, który pojawia się w momencie, kiedy zespół (a tak naprawdę dwa zespoły w jednym) z biegiem czasu stopniowo wycisza emocje, by zauroczyć melodyjnym motywem.
[image: ]
Sun Inside a Silent Sun kończy się subtelnie i taki też jest początek równie długiego Antimatter-Sound Milkshake: stonowany i leniwy, ze snującą się  na tle gitary i perkusji  wokalizą Tomasina. To, co najistotniejsze, dzieje tu jednak w części środkowej i również odpowiada za to Miguel: to rozbudowana awangardowa improwizacja fortepianowa, która  nie ma co ukrywać  znamionuje mistrza. Awangardowych wtrętów nie brakuje także w najkrótszym, ale za to najbardziej intensywnym utworze Volcano Waterfall. Psychodelia miesza się w nim z brzmieniem stricte garażowym. Momentami można odnieść wrażenie, że słyszymy jakieś cudem odnalezione nagranie z najwcześniejszego okresu funkcjonowania The Residents. Świetnie wypada także zamykający płytę wielowątkowy Dimentional Brochette OClock, w którym muzycy Acid Mothers Reynols płynnie przechodzą od awangardowego dialogu dwóch gitary do energetycznej psychodelii (z elementami swampowego bluesa), aż do zaskakująco melodyjnych wtrętów w końcowej fazie kompozycji. Co równie ważne: im bliżej finału, tym bardziej Japończycy i Argentyńczycy podbijają poziom dynamiki, by pożegnać się ze słuchaczami wyjątkowo mocnym akcentem.
Przyznam, że nie wiem, czy Vol. 1 i Vol. 2 to już całość sesji sprzed niemal pięciu lat, czy też Makoto i Tomasin skrywają coś jeszcze w swoich archiwach, by w odpowiednim momencie rzucić to na pożarcie swoim fanom. Nie miałbym nic przeciwko temu, aby tak właśnie się stało.
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  Tu miejsce na labirynt:Lewitowanie orbitowanie

  Sebastian Chosiński

  Acid Mothers Temple Levitation Sessions
  

  
  Penetrując zakamarki przebogatej dyskografii japońskiej formacji Acid Mothers Temple, warto zwrócić uwagę na wydany półtora roku temu koncertowy materiał Levitation Sessions, który opublikowany został w ramach serii, jakiej patronuje amerykańska wytwórnia The Reverberation Appreciation Society. Ileż tam pasji! Ileż psychodelicznej energii i szalonych improwizacji!
Ekstrakt: 80%
[image: Levitation Sessions]
Naprawdę czasami nie sposób za nimi nadążyć. Każdego roku kilka nowych płyt  studyjnych i koncertowych, do tego projekty poboczne (jak chociażby wspominany niedawno Acid Mothers Reynols), wreszcie remastery tych sprzed dekady bądź dwóch (i więcej). Pewne jest, że Makoto Kawabata nie lubi się nudzić. Nie lubi też monopolu, dlatego kolejne albumy swojej macierzystej formacji publikuje za pośrednictwem dziesiątek wytwórni rozsianych po całym świecie. Tym razem wybór padł na teksańskie, mające siedzibę w Austin, The Reverberation Appreciation Society. To, jak podpowiada sama nazwa, nie tylko firma zajmująca się wydawaniem płyt, ale także promocją wykonawców i organizacją koncertów, a nawet festiwali muzyki psychodelicznej pod hasłem Levitation. Odbywają się one zarówno w Austin, jak i w Chicago oraz Vancouver, a nawet  w czerwcu tego roku  we Francji (w Angers na zachód od Paryża). Kapitalną pamiątką po nich pozostają koncertowe wydawnictwa sygnowane zawsze tym samym tytułem  Levitation Sessions.
W marcu ubiegłego roku tak zatytułowanego krążka doczekali się także Japończycy z Acid Mothers Temple (tym razem bez dodawanego często do nazwy & The Melting Paraiso U.F.O.), którzy w 2020 roku  niestety, nie podano dokładnej daty  wystąpili na imprezie zorganizowanej przez The Reverberation Appreciation Society w klubie Dance Hall Benihana w japońskim mieście Hikone (na wyspie Honsiu). Nagrania  w sumie sześć kompozycji  udostępniono pierwotnie na Bandcampie wytwórni; dwa miesiące później, czyli w maju 2021 roku, materiał ten opublikowano na kasecie magnetofonowej, a we wrześniu  na krążku winylowym. W tym ostatnim przypadku, aby zmieścić całość na jednej płycie, okrojono go o dwa utwory: Santa Maria oraz Black Summer Song. Widać nie opłacało się tłoczyć dodatkowego singla, aby zmieścić wszystkie numery.
W Hikone grupa wystąpiła w składzie pięcioosobowym: Makoto Kawabata zagrał tym razem jedynie na gitarze; obowiązki wokalisty wziął na siebie Jyonson Tsu, który był też drugim gitarzystą, choć często brał także do ręki buzuki; za syntezatorem Rolanda stanął Hiroshi Higashi, natomiast sekcję rytmiczną tworzyli basista Taigen Kawabe (który na jakiś czas zastąpił Takashiego Uchidę) i perkusista Nani Satoshima. W programie koncertu znalazły się utwory dobrze już znane wielbicielom Acid Mothers Temple, ale i przynajmniej jedna nowość (Santa Maria). Występ trwał godzinę i ułożył się w absolutnie powalającą, pełną szaleństwa, psychodelicznych improwizacji i noiseowych zgiełków podróż do świata, z którego  choć niekoniecznie przypomina on raj (przynajmniej pod względem obecnych w nim dźwięków)  mimo wszystko niechętnie wraca się do naszej rzeczywistości. Ale któż inny potrafi tak, jak Kawabata, odegrać na scenie rolę szamana!
Na otwarcie koncertu Japończycy wybrali Dark Star Blues (znany z wydanej w 2004 roku płyty Does the Cosmic Shepherd Dream of Electric Tapirs?). I na pewno nie był to wybór przypadku. Wszak to jeden z tych kawałków w przebogatym repertuarze Acid Mothers Temple, które od pierwszych akordów potrafią zwalić z nóg. Którym nie brakuje hardrockowo-psychodelicznej potęgi, ale które zawierają też akcenty bardziej stonowane, nastrojowe, a nawet orientalne (i od razu wiadomo po co Jyonsonowi buzuki, prawda?). Chociaż po dotarciu do finału i tak pamięta się przede wszystkim doskonałą solówkę gitarową Makoto, po wysłuchaniu której chyba nikt nie powinien zgłaszać veta wobec uznania Japończyka jednym z najlepszych gitarzystów w dziejach światowego rocka. Zwłaszcza że to jego pierwszy i wcale nie ostatni popis podczas tego występu.
Jeżeli tytuł Santa Maria wywołuje w Was skojarzenia żeglarskie  to zrozumiałe. Tak przecież nazywał się jeden ze statków (ten największy), jakim Krzysztof Kolumb wyprawił się w 1492 roku na drugi brzeg Atlantyku. W tym kontekście nie dziwią więc pojawiające się parokrotnie szantowe przyśpiewki a cappella, które z czasem ustępują jednak miejsca intensywnemu psychodelicznemu tłu, na którym jak brylant lśni kolejna solówka Kawabaty. Dużo tego dobrego, a to wszak wciąż jeszcze rozruch. Dopiero teraz pojawia się jeden z najsłynniejszych utworów grupy  podzielony na dwie części, rozdzielony kompozycją Black Summer Song, długaśny Pink Lady Lemonade (zaczerpnięty z mającego już ćwierć wieku krążka Acid Mothers Temple & The Melting Paraiso U.F.O.). Najpierw pojawia się ponad czternastominutowa wersja Disco Pink Lady Lemonade, a po przerwie dziesięciominutowa Pink Lady Lemonade Coda.
Tu wreszcie Japończycy pozwalają sobie na chwilę odpoczynku, starając się konsekwentnie, choć z dużą cierpliwością, budować napięcie. Korzysta z tego dopuszczony wreszcie na plan pierwszy Higashi, odpowiedzialny za kosmicznie świszczące syntezatory. Ale i tak nadzwyczaj ekspresyjną całość wieńczy  zgadnijcie co? Tak, wygraliście: solówka Kawabaty. W Black Summer Song (który w 2018 roku został opublikowany na albumie Reverse of Rebirth in Universe) oprócz ostrej psychodelicznej jazdy pojawia się również masa noiseowych zgrzytów, mających uatrakcyjnić monotonny motyw przewodni. Niektórzy to nieustanne świdrowanie mogą uznać za denerwujące, fani takich dźwięków będą natomiast wniebowzięci. Podobne odczucia, chociaż z nieco innego powodu, mogą im towarzyszyć za sprawą kody Pink Lady Lemonade, która spięta zostaje nastrojową gitarową klamrą, co  nie ukrywajmy  nie przytrafia się panom z Acid Mothers Temple zbyt często. A potem jest jeszcze finał w postaci  ponownie ponad czternastominutowego  Cometary Orbital Drive (z tak zatytułowanej płyty sprzed dziewięciu lat). Dotarłszy do tego miejsca, przygotujcie się na nadzwyczaj energetyczną improwizację, po wysłuchaniu której poczujecie się jak prawdziwi astronauci po orbitowaniu. A co musieli czuć ci, którzy byli wówczas w klubie Dance Hall Benihana na tym koncercie?!
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  Tu miejsce na labirynt:Uwolnione pragnienia płatają figle

  Sebastian Chosiński

  Acid Mothers Temple & Infinity Rising Zero Free My Infinity Desire
  

  
  Acid Mothers Temple & Infinity Rising Zero to kolejny odprysk działalności japońskiego Acid Mothers Temple. Tym razem jednak motorem napędowym nie jest, jak można by sądzić, Makoto Kawabata, lecz perkusista grupy  Nani Satoshima. To za jego sprawą dziś możemy cieszyć zmysły albumem Free My Infinity Desire, któremu równie blisko jest do rockowej psychodelii, jak i eksperymentalnej elektroniki.
Ekstrakt: 70%
[image: Free My Infinity Desire]
Perkusista Nani Satoshima dołączył do składu Acid Mothers Temple latem bądź wczesną jesienią 2014 roku, zastępując Kojiego Shimurę, który wspierał Makoto Kawabatę przez poprzednich osiem lat. Pierwszym studyjnym albumem, na jakim można go usłyszeć, był krążek Benzaiten (2015). Z biegiem czasu rola Naniego w zespole rosła, aż w końcu został dopuszczony przez lidera do tworzenia muzyki, ba! Kawabata przystał nawet na pewne koncepcje artystyczne swego bębniarza, co znalazło odzwierciedlenie w powołaniu do życia przed dwoma laty projektu pobocznego o nazwie Acid Mothers Temple & Infinity Rising Zero. To od początku do końca dziecko Satoshimy, aczkolwiek wyrastające z ducha i trzewi tokijskiej formacji. W przeciwnym wypadku Makoto nie dołączyłby przecież do tego składu ani nie pozwoliłby na wykorzystanie pierwszego członku szyldu grupy założonej przez siebie już niemal trzy dekady temu.
Kwartet Acid Mothers Temple & Infinity Rising Zero pierwsze koncerty zagrał jeszcze w 2020 roku. Oprócz Naniego i Makoto znalazło się w nim miejsce dla trzeciego stałego członka Acid Mothers Temple 
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  Tu miejsce na labirynt:Jeden z tych dni, które przechodzą do historii

  Sebastian Chosiński

  Ahanes Petrichor
  

  
  To oczywiste, że nazwa Ahanes nic jeszcze nikomu nie mówi. Jest to bowiem, jak można sądzić, efemeryczny projekt międzynarodowy, który powstał z inicjatywy szwedzkiego pianisty i organisty Alexa Zethsona i którego debiutancka płyta Petrichor dopiero wkrótce trafi do sprzedaży. Ale gdy się już na nią natkniecie, nie zwlekajcie ani chwili. To czterdzieści minut fantastycznych jazzowych improwizacji, którym patronują artyści tej miary, co John Coltrane i Charles Mingus.
Ekstrakt: 90%
[image: Petrichor]
Czasami, choć zapewne bardzo rzadko, zdarza się tak, że muzyczne arcydzieła rodzą się z absolutnego przypadku. Logicznie rzecz biorąc, międzynarodowa, szwedzko-grecka, formacja Ahanes nigdy nie powinna powstać. I nie powinna nagrać takiej płyty, jak Petrichor. A jednak stało się inaczej. Za co powinniśmy być wdzięczni Najwyższemu, bo to album w swej kategorii wyśmienity. Sprawcą całego zamieszania okazał się klawiszowiec Alex(ander) Zethson, znany przede wszystkim z występów w różnych wcieleniach Angles Martina Küchena, Tropiques Gorana Kajfeša oraz Fire! Orchestra Matsa Gustafssona. Słowem: to postać na skandynawskiej scenie improwizowanej znacząca. Oprócz udzielania się we wspomnianych powyżej zespołach (i przy okazji wielu innych), Alex zawiaduje również niezależną wytwórnią płytową Thanatosis (zawdzięczamy jej między innymi świetne solowe produkcje Küchena: Det försvunnas namn i Utopia) oraz organizuje jazzowe festiwale i koncerty. Na jeden z nich w grudniu ubiegłego roku zaprosił pochodzącego z Aten greckiego gitarzystę Giannisa Arapisa, którego poznał przy okazji nagrywania albumu Some of Them Were Never Unprepared.
[image: ]
W tym samym czasie na koncertach w Szwecji przebywała awangardowa szkocka wokalistka Maggie Nicols, w której zespole ważną rolę odgrywała saksofonistka Nicky (względnie Niki) Kokkoli. Ona również mieszka w Atenach. Jak się jednak okazało, do tej pory nie zetknęła się nigdy z Arapisem, jakby nie było ważną postacią na tamtejszej scenie eksperymentalnej. Dowiedziawszy się o tym, Zethson wpadł na pomysł, by w takim razie zagrać coś wspólnie. Zaprosił jeszcze swoich przyjaciół i korzystając z dnia wolnego, w sobotę 18 grudnia 2021 roku sześcioro muzyków zamknęło się w sztokholmskim studiu Clavier. Ktoś może mieć wątpliwości: jak to, nigdy wcześniej ze sobą nie grali, nie widzieli się nawet na oczy, a stworzyli wspólnymi siłami muzykę ocierającą się o arcydzieło?! Właśnie. Takie szaleństwa możliwe są tylko w świcie jazzu improwizowanego, gdzie ważniejsze od dokładnego odtwarzania utworu nuta po nucie jest granie intuicyjne i emocjonalne. Z zarejestrowanego w ciągu jednego dnia materiału na Petrichor wybrano cztery kompozycje: dwa covery, jeden numer Zethsona oraz jeden będący zbiorową improwizacją całego sekstetu.
[image: ]
Jak się o tym wspomina w taki sposób, wydaje się to proste, prawda? By jednak wszystkie trybiki tej diabelskiej machiny zazębiły się idealnie, musi zaistnieć jeden warunek, bez spełnienia którego cały koncept rozpadłby się jak domek z kart przy nieco tylko mocniejszym podmuchu. Jaki to warunek? Biorący w projekcie artyści muszą być najwyższej próby  zarówno pod względem umiejętności, jak i doświadczenia. A w tym przypadku byli! Alex ściągnął bowiem do studia znanych sobie doskonale z wielu wspólnych występów i nagrań puzonistę Matsa Äleklinta (The Way Ahead, Large Unit, All Included, kooperacja z Bear Brother), kontrabasistę Torbjörna Zetterberga (Svenska Kaputt, kwartet Jonasa Kullhammara) oraz  w tym gronie akurat najmniej doświadczonego, ale to nie znaczy, że artystycznie słabszego  perkusistę Nilsa Agnasa.
To, że muzycy postanowili zarejestrować dwa klasyki, wcale nie dziwi. Grając ze sobą po raz pierwszy w takim zestawieniu i mając do dyspozycji studio tylko na jeden dzień, czymś naturalnym stało się sięgnięcie po kompozycje każdemu jazzmanowi dobrze znane. Pierwszą z nich, otwierającą Petrichor, jest India z repertuaru Johna Coltranea (1926-1967), po raz pierwszy opublikowana na nagranym dla wytwórni Impulse! krążku Impressions (1963). Początek, oparty jedynie na duecie kontrabasu i perkusji, wprowadza dużo niepokoju i nie zmienia tego ani pojawienie się fortepianu elektrycznego Zethsona, ani gitary Arapisa. Choć z czasem za sprawą klawiszy numer nabiera coraz bardziej transowego charakteru. Ostatni na pokładzie meldują się Kokkoli i Äleklint: Greczynka podtrzymuje mroczny nastrój z pierwszych minut, z kolei Szwed, stopniowo wybijający się na plan pierwszy, wprowadza nieco więcej optymizmu. W tle natomiast dzieją się rzeczy magiczne: pojawiają się psychodelicznie kwasowe organy, jazzrockowa solówka gitary, wreszcie  w finale  bardzo intensywnie grające dęciaki (z dominującym puzonem), do których podłącza się jeszcze ze swoim instrumentem Giannis. Gdyby zmartwychwstały Coltrane wysłuchał tej wersji swojego utworu, byłby zapewne mocno zaskoczony, ale i uradowany, że odczytano go w tak nietypowy i awangardowy sposób.
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Druga w kolejności kompozycja  ponad dziesięciominutowy Sand  to improwizacja całego sekstetu. Zrazu stonowana, z subtelną gitarą i delikatnie wspierającą ją sekcją rytmiczną, w dalszej części znacznie dynamiczniejsza, lecz także zróżnicowana pod względem nastroju: tym razem to Äleklint jest tym, który swoją emocjonalnością napędza zespół, Kokkoli dla odmiany stara się łagodzić nastrój, w czym mocno wspiera ją Arapis. W ogóle Szwedzi w czasie nagrania Sand zachowali się bardzo uprzejmie i gościnnie, dając sporo miejsca przybyszom z Aten: gdy akurat instrumentem dominującym nie jest saksofon (w duecie z gitarą bądź perkusją), staje się nim właśnie gitara (finałowa improwizacja Giannisa potrafi wywołać ciarki na plecach). Piper to jedyny utwór, jaki wyszedł spod ręki lidera i pomysłodawcy projektu. Nie oznacza to jednak, że Alex zarezerwował w nim miejsce tylko dla siebie. Owszem, od mniej więcej połowy numeru to właśnie radosny, melodyjny motyw zagrany na organach, potem powielony przez gitarę i dęciaki, nadaje mu ton, lecz jest jeszcze, zupełnie odmienna w charakterze część pierwsza  napędzana intensywną improwizacją puzonu na tle rozpędzonych kontrabasu i perkusji.
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Na finał muzycy wybrali kolejny jazzowy klasyk, tym razem sięgając po Canon z repertuaru amerykańskiego kontrabasisty (i nie tylko) Charlesa Mingusa (1922-1979), zaczerpnięty z wydanego w 1974 roku longplaya Mingus Moves. Wersja z Petrichor różni się jednak znacząco, co wynika chociażby z tego, że jest od oryginału o ponad osiem minut dłuższa. Uwagę przykuwa już niezwykle klimatyczna introdukcja, oparta na chmurnych dźwiękach dęciaków i utrzymanych w tym samum nastroju klawiszy. Powłóczysta partia saksofonu z rozbrzmiewającymi w tle organami podkreśla smutek jeszcze bardziej. Wszystko jednak zaczyna zmieniać się, kiedy do głosu dochodzi puzon Äleklinta, który daje sygnał do ataku. W ciągu kilku sekund zespół nabiera dynamiki i intensywności, a dialogujący w duetach artyści (najpierw Nicky z Matsem, następnie Alex z Giannisem)  wznoszą się na szczyty swoich umiejętności i pomysłowości. Wyczerpawszy całą energię, muzycy stopniowo wyciszają emocje, spinając całość klamrą znaczoną nostalgicznymi dźwiękami gitary i organów. Koniec płyty jest tak samo piękny i ekscytujący, jak to wszystko, co go poprzedza. I pomyśleć, że tego albumu nie byłoby, gdyby nie przypadek
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  Niewiarygodne przygody Polaka w Paryżu

  Sebastian Chosiński

  Karol Dobrowolski Ensemble Bleue M​é​lancolie
  

  
  Debiutancki album zespołu Karola Dobrowolskiego to gratka dla miłośników jazzowych skrzypiec. Zwłaszcza tych, którzy gustują w jazzie inspirowanym tradycyjną muzyką romską. Bleue Mélancolie powinna spodobać się głównie wielbicielom dokonań takich tuzów, jak gitarzysta Django Reinhardt i skrzypek Stéphane Grappelli.
Ekstrakt: 70%
[image: Bleue M​é​lancolie]
W historii polskiego jazzu i fusion nigdy nie brakowało (i zresztą do dzisiaj ich nie brakuje) doskonałych skrzypków. Panteon najwybitniejszych otwieraliby tacy mistrzowie sprzed dekad, jak Zbigniew Seifert oraz Michał Urbaniak; po nich nastąpili artyści formatu Henryka Gembalskiego, Krzesimira Dębskiego oraz Macieja Strzelczyka; obecnie natomiast honoru bronią między innymi Adam Bałdych, Marcin Hałat i Dawid Lubowicz (z Bester Quartet). Teraz ma szansę dołączyć do nich jeszcze Karol Dobrowolski.
Nie jest wprawdzie muzykiem najmłodszym (dobija już niemal pięćdziesiątki), ale wciąż mało znanym. Do tej pory pracował bowiem głównie na innych. Karierę zaczynał w Bydgoszczy, skąd przeniósł się do Katowic, aby studiować na Wydziale Jazzu Muzyki Rozrywkowej tamtejszej Akademii Muzycznej, którą ukończył w 2001 roku. Po studiach nierzadko grywał do kotleta: na statku pływającym po Atlantyku bądź w szwajcarskim hotelu. W połowie pierwszej dekady XXI wieku otrzymał stypendium Ministerstwa Kultury i Sztuki i wyjechał do Francji, aby uczyć się dalej na studiach podyplomowych prowadzonych przez Didiera Lockwooda  zmarłego przed czterema laty jednego z najwybitniejszych skrzypków jazzowych i jazzrockowych. We Francji pozostał do dzisiaj; mieszka w leżącym kilkadziesiąt kilometrów od Paryża Le Pecq. Poza koncertami i nagraniami zarabia na życie, pracując jako nauczyciel muzyki i wykładowca; prowadzi warsztaty we Francji i Polsce (w Krakowie, Lublinie, Warszawie). Akompaniował takim tuzom polskiego jazzu, jak Wojciech Karolak, Zbigniew Namysłowski czy Michał Urbaniak; ma również na koncie współpracę z Nigelem Kennedym. Aż dziw, że wydana ostatniego dnia sierpnia tego roku płyta Bleue Mélancolie jest jego solowym debiutem.
Solowym znaczy opublikowanym pod własnym nazwiskiem, a konkretnie pod nazwą Karol Dobrowolski Ensemble. Nagrania nie są najnowsze; zarejestrowano je w ciągu trzech dni marca 2019 roku w Croissy-sur-Seine, leżącej w tym samym departamencie (Yvelines) co Le Pecq. Dobrowolskiemu udało się zgromadzić w studiu prawdziwie międzynarodowy skład, w tym między innymi wenezuelskiego skrzypka Alexisa Cárdenasa, jego węgiersko-romskiego kolegę po fachu Robyego Lakatosa oraz polskiego saksofonistę tenorowego Borysa Janczarskiego. Do tej grupy należy doliczyć kilku Francuzów, wśród których prym wiedzie pianista Hugues Duchesne, oraz jednego Włocha, choć na stałe rezydującego w Paryżu  pianistę Giovanniego Mirabassiego. Instrumentem dominującym na Bleue Mélancolie są oczywiście skrzypce. Nie tylko dlatego, że gra na nich lider projektu. Dobrowolski zadbał bowiem o stworzenie z zaproszonych do studia muzyków skrzypcowych duetu (Après la pluie, Chopinote), tria (La valse bleue mélancolie, Tangos el dios), kwartetu (Ivresse slave), a nawet kwintetu (La promenade des Montagnards). 
[image: fot. M. Witamborski - polskifr.fr]
fot. M. Witamborski - polskifr.fr
Stylistycznie to muzyka retro, mocno nawiązująca do jazzu z lat 30., 40. i 50. XX wieku, kiedy to największą popularnością cieszył się tak zwany jazz manouche, niekiedy określany mianem gypsy jazzu czy gypsy swingu. Jego ojcami chrzestnymi byli romski gitarzysta Django (Jean) Reinhardt (1910-1953) oraz francuski skrzypek Stéphane Grappelli (1908-1997). W swoich kompozycjach Dobrowolski inspiruje się właśnie ich twórczością. Trudno dziwić się więc, że słuchając Bleue Mélancolie, możemy poczuć się, jak turyści, którzy skorzystali z wehikułu czasu i przenieśli się o kilkadziesiąt lat wstecz. Choć akurat kompozycja otwierająca album wskazuje na jeszcze inną inspirację. Wiele mówi już jej tytuł  Petrucciana, który jest bez wątpienia nawiązaniem do postaci legendarnego francuskiego pianisty jazzowego Michela Petruccianiego (1962-1999), znanego między innymi ze wspólnych projektów z Grappellim. Fortepian staje się więc tutaj instrumentem równie ważnym jak skrzypce. Tak zresztą jest niemal na całej płycie; w zasadzie tylko w jednym utworze (Tangos el dios) nie słyszymy fortepianu. W Petrucciana grający na nim Hugues Duchesne nie tylko wchodzi w melancholijny retro-jazzowy dialog z Dobrowolskim, ale gra również subtelną improwizację. Smaczkiem staje się natomiast partia solowa saksofonu Janczarskiego, aczkolwiek trudno pozbyć się wrażenia, że akurat jego brzmienie średnio pasuje do całości.
[image: fot. M. Witamborski - polskifr.fr]
fot. M. Witamborski - polskifr.fr
W nagraniu nostalgicznego La valse bleue mélancolie udział wzięło aż trzech skrzypków, co pozwoliło kompozytorowi na zdywersyfikowanie ich roli: od gry unisono (w pierwszej części utworu) przechodzą one do mocno kontrastującego dialogu (w części drugiej). Pomiędzy nimi znajduje się także miejsce na kolejny popis solowy pianisty (ponownie Duchesne). W La promenade des Montagnards zmienia się nieco nastrój: robi się skocznie i niemal folkowo, choć etniczną partię skrzypcowego kwintetu skutecznie przełamuje intensywnie jazzowa i bardzo gęsta sekcja rytmiczna (w postaci kontrabasisty Sébastiena Gastinea i perkusisty Nicolasa Favrela). W tym numerze Dobrowolski chyba najbardziej zbliżył się do cygańskiej twórczości swoich mistrzów, czyli Reinhardta i Grappelliego. Wyróżniającą się na tle pozostałych kompozycji na pewno jest czwarta w kolejności Après la pluie  to jedyne dzieło, jakie nie wyszło spod ręki lidera, lecz kompozytorki (i pianistki) Valérie Sabbah. Stąd zapewne pojawienie się bluesowej partii harmonijki ustnej, na której gra niejaki Greg Zlap, a bardziej swojsko  Grzegorz Szłapczyński. I trudno zresztą się dziwić, wszak to artysta kojarzony we Francji właśnie ze sceną bluesowo-rockową.
[image: ]
Ivresse slave wskazuje jeszcze jeden kierunek zainteresowań Karola Dobrowolskiego  to muzyka klasyczna, o czym świadczyłaby chociażby finałowa solówka utrzymana w stylu charakterystycznym dla kompozycja Niccolo Paganiniego. Do świata jazzu wracamy natomiast w nieśpiesznym, tanecznym Chopinote, w którym ponownie rozbrzmiewa saksofon Janczarskiego (solo i w duecie ze skrzypcami). Urokliwie z kolei prezentuje się Tangos el dios, w którym zespół płynnie przechodzi od inspiracji muzyką klasyczną do tanga, nie zapominając o bardziej energetycznych i zadziornych wstawkach. Album wieńczy Les empreintes polonaises à Paris. Ta ponad dziewięciominutowa opowieść o polskich śladach w stolicy Francji to jaskrawy dowód patriotycznej postawy lidera. Sam utwór ma różnorodny charakter: pojawiają się w nim zarówno nastrojowe, ale i melodyjne partie fortepianu (tym razem Giovanni Mirabassi) i skrzypiec, nawiązujące do romantycznej twórczości Fryderyka Chopina, jak również wstawki improwizowane, niekiedy bardzo intensywne (jak chociażby popis samego Dobrowolskiego). Całość kończy się jednak, co jest zgodne z przesłaniem płynącym z tytułu, nadzwyczaj sentymentalnie. Karol Dobrowolski ma bez wątpienia zadatki na kolejnego wybitnego skrzypka jazzowego rodem z Polski. Czego mu brakuje w tej chwili, aby być za takiego uznanym? Dorobku solowego! Należy więc trzymać kciuki, by na kolejne jego płyty nie trzeba było czekać zbyt długo.
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  Tu miejsce na labirynt:W oczekiwaniu na pierwszy śnieg

  Sebastian Chosiński

  Mythic Sunship Light / Flux
  

  
  Druga płyta Duńczyków z Mythic Sunship wydana przez amerykańską wytwórnię Tee Pee Records przynosi dokładnie taką muzykę, jakiej zapewne oczekiwali fani grupy. Na Light / Flux nie brakuje bowiem ani elektryzującej psychodelii, ani wtrętów spacerockowych czy progresywnych. A trafia się nawet jeden utwór, w którym Skandynawowie postanawiają przypomnieć o swoich jazzowych inklinacjach.
Ekstrakt: 80%
[image: Light / Flux]
Przed trzema laty duńska formacja Mythic Sunship po wydaniu pięciu albumów pod szyldem kopenhaskiej wytwórni El Paraiso Records  począwszy od Ouroboros (2016), poprzez Land Between Rivers (2017), Another Shape of Psychedelic Music (2018) oraz Upheaval, aż po koncertowy Changing Shapes  Live at Roadburn (2020)  zdecydowała się podpisać kontrakt z mającą siedzibę w nowojorskim Brooklynie firmą Tee Pee Records. Pierwszym efektem ich współpracy był longplay Wildfire, drugim jest  ukazujący się półtora roku po poprzedniku  Light / Flux. Zarejestrowano go w tym samym pięcioosobowym składzie (saksofonista Søren Lyhne Skov, gitarzyści Emil Thorenfeldt i Kasper Stougaard Andersen, basista Rasmus Cleve Christensen oraz bębniarz Frederik Denning) w sztokholmskim studiu RMV. Muzycznie również nie ma znaczących różnic: to wciąż doskonała psychodelia z elementami space- i post-rocka oraz progresu.
Duńczycy mają zasadę, że wszystkie swoje produkcje wydają także na winylach; muszą więc dopasować długość trwania płyty do możliwości technicznych. Nie inaczej jest w przypadku Light / Flux, którego czas tylko nieznacznie przekracza czterdzieści trzy minuty. Dzięki temu można poczuć się jak w latach 70. czy 80. ubiegłego wieku, co dla wielu słuchaczy, a już na pewno wielbicieli Mythic Sunship, jest wartością dodaną. Album zaczyna się od rozbudowanej kompozycji zatytułowanej Aurora. Tytuł jest jak najbardziej znaczący. Dla starszego pokolenia od razu przywodzi na myśl skojarzenia rewolucyjne. Czy tego samego można spodziewać się po tym numerze? Cóż, początek jest stonowany: słyszymy subtelną gitarę, do której z czasem dołączają równie delikatny (aczkolwiek później coraz bardziej przenikliwy) saksofon i druga gitara, tym razem ostrzejsza, rockowa. Jeśli dorzucimy do tego jeszcze psychodeliczną sekcję rytmiczną, otrzymujemy to, co jest kwintesencją stylu Duńczyków: tętniącą energią i zadziwiającą bogactwem brzmień rockową psychodelię, której nie brakuje ani mocy, ani melodyjności, ani patetyzmu. Ale w końcu mamy do czynienia z Aurorą  okrętem, z którego wystrzał, jak głosi legenda, stał się sygnałem do rozpoczęcia Wielkiej Rewolucji Październikowej.
W Blood Moon kwintet odwiedza nieco inne rejony: znacznie więcej jest tutaj stonerowo-metalowego ciężaru (z okolic wczesnego Monster Magnet) i gitarowych pogłosów, które tylko odrobinę łagodzi saksofonowa partia Skova. Choć głównym atutem jest jednak kapitalnie, krystalicznie czysta i ostra jak skalpel solówka Thorenfeldta, za sprawą której utwór ten płynnie przechodzi w trzeci w kolejności Equinox. To z kolei ponad siedem minut czystej psychodelii, z narastającymi tempem i mocą oraz popisami gitarowymi; uwagę przykuwa zwłaszcza zapętlony na modłę postrockową melodyjny lejtmotyw Andersena. Od nietypowego gitarowego duetu, w którym każdy z instrumentalistów snuje własną opowieść, rozpoczyna się najdłuższy w zestawie ponad dziesięciominutowy Decomposition. Kiedy Emil i Kasper docierają do szczytu napięcia, wyciszają emocje, aby zacząć na nowo wznosić coraz wyższą i jeszcze bardziej skomplikowaną konstrukcję. Tym razem wspiera ich w tym Søren, który chętnie wchodzi w zaskakujący intensywnością dialog z Thorenfeldtem.
[image: ]
Największym zaskoczeniem dla fanów Mythic Sunship będzie jednak najprawdopodobniej kompozycja zatytułowana Tempest, którą cechuje z jednej strony iście punkowa ekspresja, z drugiej  freejazzowa partia saksofonu. Dopiero w ostatniej minucie wszyscy muzycy zgodnie tonują narrację. Najnowszy album Duńczyków zamyka nastrojowy First Frost, który  wbrew pozorom  nie jest wcale piosenką świąteczną, ale też nie ma w sobie zadziorności Tempest. Nawet kiedy rozbrzmiewają gitarowe przestery, bardziej służą one budowaniu klimatu niż budzeniu słuchaczy ze śpiączki. Aczkolwiek w finale, wzorem otwierającej krążek Aurory, pojawia się gitarowy dialog, w którym jeden z muzyków postanawia sobie pofolgować na modłę rockową. Tym samym całe wydawnictwo zostaje spięte zmyślną klamrą stylistyczną. Porównując Light / Flux z wcześniejszymi albumami, trudno dostrzec wyraźny progres, ale czy można tego wymagać od zespołu, który już przed paru laty wzniósł się na poziom dla wielu innych niedostępny?
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  Tu miejsce na labirynt:Psychodeliczny android na tropie

  Sebastian Chosiński

  O-Mandroid Live Experimental Modification
  

  
  O-Mandroid to kolejny szalony psychodeliczno-noiseowy projekt, któremu patronuje Japończyk Makoto Kawabata, filar Acid Mothers Temple. Zespół zadebiutował w tym roku i od razu doczekał się płyty, będącej zapisem zagranego w Kobe koncertu  Live Experimental Modification. Słuchajcie na własną odpowiedzialność! Dobrze byłoby też, gdybyście wcześniej zagwarantowali sobie ewentualną pomoc psychiatryczną.
Ekstrakt: 70%
[image: Live Experimental Modification]
To fakt ogólnie znany, że japoński gitarzysta rockowy Makoto Kawabata to prawdziwy tytan pracy. Nie tylko (współ)lideruje swojej macierzystej formacji, czyli psychodeliczno-spacerockowemu Acid Mothers Temple & The Melting Paraiso U.F.O., ale również wielu  tworzonym na jego bazie  projektom pobocznym, jak na przykład Space Paranoid, Infinity Rising Zero czy Acid Mothers Reynols (i wielu, wielu innym). W tym roku powołał do życia kolejny zespół. Czas pokaże, czy okaże się on efemerydą, która zniknie po wydaniu zaledwie jednego albumu, czy też zagości na rynku muzycznym Kraju Kwitnącej Wiśni na dłużej. Na razie, po zapoznaniu się z płytowym debiutem, trudno orzec cokolwiek pewnego.
Grupa, w skład której  obok Kawabaty  wchodzą jeszcze perkusista Nani Satoshima, kolega Makoto z Acid Mothers Temple, oraz basista ukrywający się pod pseudonimem Hamachang (udzielający się między innymi w nowofalowo-postpunkowej formacji BLONDnewHALF), otrzymała nazwę O-Mandroid. Swój pierwszy, w stu procentach improwizowany, koncert trio zagrało 16 lipca tego roku w klubie Helluva Lounge w Kobe (mieście portowym na wyspie Honsiu); został on zarejestrowany i wydany własnym sumptem przez Kawabatę na początku września. To nieco ponad godzina muzyki, jaka powinna przypaść do gustu z jednej strony wielbicielom rockowej awangardy i noiseu, z drugiej  tym, którzy od lat z zapamiętaniem wsłuchują się w kolejne produkcje macierzystego zespołu Makoto. Na pewno jednak nie polecam Live Experimental Modification słuchaczom nieprzygotowanym, którzy dotąd od takich dokonań stronili. Dla nich to będzie godzina totalnego zgiełku i dźwiękowego chaosu.
Ale, jak wiadomo z Pisma Świętego, skoro z chaosu może narodzić się świat  to tym bardziej może powstać z niego przyzwoita muzyka. I tak właśnie jest w przypadku tego krążka. Im trio dłużej przebywa na scenie, tym bardziej poukładana staje się jego muzyka i tym bardziej przypomina dokonania Acid Mothers Temple. Choć nie ma co ukrywać, że początek jest trudny. A przybrał on postać kilkuczęściowego, trwającego dwadzieścia sześć minut utworu Trial Soul. Otwarcie jest typowo noiseowe: to głównie elektroniczne zgrzyty i nałożone na siebie głosy Makoto, Hamachanga i Naniego (notabene charakteryzujące się ekspresją znaną z samurajskich dramatów Akiry Kurosawy). Czuć gniew i wściekłość! Ale to wcale nie musi oznaczać, że takie właśnie uczucia towarzyszą muzykom. Taką jedynie wybrali formę komunikowania się ze słuchaczami. Potrafią też inaczej: subtelniej, a nawet wykorzystując elementy reggae (rytm) oraz dubu (elektroniczne pogłosy). Zawsze jednak wracają do punktu wyjścia, czyli noiseowo-rockowego czadu.
[image: ]
Kto przetrwa Trial Soul, dalej będzie miał już dużo łatwiej. Choć raczej niech nie liczy na psychodeliczne ballady. Ba! drugi w kolejności Ancient Revive zaczyna się od efektów elektronicznych rodem z komputerowej strzelanki, okraszonej na dodatek ponurymi głosami. Z czasem jednak wykluwa się z tego znacznie bardziej przyswajalny, a nawet melodyjny motyw, którego treść jest psychodeliczna, a forma  punkowa. Przypomina to mocno zbrutalizowaną wersję wczesnego krautrocka z okolic Xhol Caravan bądź spaceu spod znaku Hawkwind. W Downloaded Overload muzycy wreszcie dają słuchaczom nieco odetchnąć. Ale oczywiście nie trwa to wiecznie  po niespełna czterech minutach podkręcają tempo i ponownie przenoszą nas wehikułem czasu we wczesne lata 70. XX wieku, przy okazji wyrzucając z siebie wszystkie nagromadzone w głowach i serach negatywne emocje.
Jeśli zdołacie wgryźć się w tę muzykę całym lub całą sobą  katharsis macie gwarantowane! Po dotarciu do finału Downloaded Overload trzeba się jedynie podnieść, otrzepać z kurzu i można słuchać dalej. Bo przecież pozostało jeszcze ponad siedemnaście minut koncertu. 3D Printed Men zaczyna się od stonowanego dialogu Hamachanga z Satoshimą. Kawabata trzyma się przez kilka minut na drugim planie, ale w końcu nie wytrzymuje i dobija do kolegów. W tym momencie zaczyna się bardzo dynamiczna, wręcz szalona improwizacja, z rytmem tak zagmatwanym, że śledząc go, można dostać zawrotu głowy. Dopiero pod koniec Hamachang i Nani sprowadzają na scenę jasność i wyrazistość przekazu. Zamykający występ sześciominutowy Genome Over składa się z dwóch części: najpierw mamy elektroniczno-awangardową introdukcję Makoto (nawiązującą stylistycznie do jego solowego albumu Mess Upside Down), potem natomiast kolejną porcję klasycznej krautrockowej psychodelii, która łagodzi emocje i koi nerwy.
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  Tu miejsce na labirynt:Subtelny Gustav, stonowany Reine

  Sebastian Chosiński

  Dungen En är f​ö​r mycket och tusen aldrig nog
  

  
  Dungen to  w przeciwieństwie do innych projektów, w jakie nadzwyczaj chętnie angażuje się gitarzysta Reine Fiske  zespół stawiający na powiązane ze sobą melodyjność i subtelność. Jest to przede wszystkim zasługa klawiszowca Gustava Ejstesa, który na najnowszym albumie, zatytułowanym En är för mycket och tusen aldrig nog, wystąpił również jako twórca całego materiału.
Ekstrakt: 80%
[image: En är f​ö​r mycket och tusen aldrig nog]
Tym razem trochę musieliśmy poczekać na zawierający premierową muzykę nowy album szwedzkiej formacji Dungen. Po Allas sak (2015) i Häxan (2016) ukazywały się jeszcze wprawdzie dwa longplaye  nagrany do spółki z Amerykanami z Woods Myths 003 (2018) oraz koncertowy Dungen Live (2020)  ale trudno je uznać za pełnoprawne wydawnictwa sztokholmczyków. Takim stał się dopiero opublikowany przed kilkoma dniami  ponownie nagrany dla nowojorskiej (rodem z Brooklynu) wytwórni Mexican Summer  krążek En är för mycket och tusen aldrig nog. By zarejestrować najnowszy materiał, muzycy wrócili na stare śmieci, czyli do prowadzonego przez Mattiasa Glavę göteborskiego studia Kungsten, z którego usług korzystali już dwadzieścia lat temu.
Po artystycznym romansie z Woods wokalista, klawiszowiec i kompozytor Gustav Ejstes oraz gitarzysta Reine Fiske (Svenska Kaputt, Träd, Gräs och Stenar, Motorpsycho, Elephant9) powrócili do kooperacji ze swoimi starymi towarzyszami, to jest basistą Mattiasem Gustavssonem oraz perkusistą Johanem Holmegårdem (Goran Kajfeš Subtropic Arkestra, Tropiques). Choć tym razem żywą sekcję rytmiczną wykorzystano jedynie w ograniczonym zakresie: Gustavsson i Holmegård pojawiają się razem tylko w trzech utworach (Om det finns något som du vill fråga mig, Höstens färger i En är för mycket och tusen aldrig nog), w trzech innych muszą dopasować się do ścieżek komputerowo zaprogramowanych przez Ejstesa (Mattias w Skövde, Johan w Möbler i Klockan slår den är mycket nu).
[image: ]
Z uwagi na to najnowszy album Dungen różni się nieco brzmieniowo od swoich bardziej rockowych i psychodelicznych poprzedników, więcej na nim elektroniki i dźwięków syntetycznych. Co samo w sobie nie jest niczym złym, aczkolwiek wielbiciele bardziej rockowego oblicza kwartetu mogą poczuć się lekko rozczarowani. Na szczęście tylko lekko. Na dobry początek Gustav  twórca całego repertuaru  wybrał utwór, któremu nadał tytuł Skövde. To miasto na południu Szwecji nieopodal którego urodził się czterdzieści trzy lata temu. Trudno się więc dziwić, że piosenka ma charakter sentymentalny i dominują w niej, nie licząc zaprogramowanych bębnów, instrumenty akustyczne (gitara, flet i fortepian). Gdy dodamy do tego melodyjny lejtmotyw i subtelny śpiew Ejstesa, możemy być pewni niemal w stu procentach, że spędzone przez niego w Skövde dzieciństwo należało do spokojnych i szczęśliwych.
[image: ]
W Om det finns något som du vill fråga mig po raz pierwszy słyszymy grających na żywo Gustavssona i Holmegårda, naturalną koleją losu więc numer ten prezentuje się bardziej rockowo. Ba! na tyle, że Reine Fiske raczy nas nawet podwójną solówką gitarową, której nie brakuje ognia. Psychodelicznej energii nie brakuje również w Nattens sista strimma ljus. I ponownie jest to przede wszystkim zasługa Reinego, który tym razem pozwala sobie na pełne sprzężeń noiseowe wstawki na gitarze, które udanie zresztą kontrastują ze zrodzonymi w głowie Ejstesa syntetycznymi ścieżkami basu i bębnów. Najdłuższą, niemal siedmiominutową kompozycją jest czwarty w kolejności Möbler: trudno go wprawdzie uznać za balladę, ale znacznie więcej w nim jednak zadumy (za sprawą melodyjnej partii organów i towarzyszących im syntezatorów) niż szaleństwa (gitarowego). 
[image: ]
Uroku nie brakuje też krótkiemu, ale treściwemu Höstens färger, w którym obok subtelnego śpiewu i idealnie wkomponowanych w nastrój utworu efektów elektronicznych pojawia się jeszcze bluesowy fortepian. Ot, niespodzianka! Pojawiają się one także w Var har du varit?, chociaż tu akurat można się zastanawiać, czy zasadnie. Dotyczy to zwłaszcza denerwującego syntetycznego rytmu, który psuje jak najbardziej pozytywny efekt wywołany psychodelicznym śpiewem Gustava i gitarową solówką Reinego. Cóż, widocznie nie można mieć wszystkiego. Chyba że w postaci momentami zaskakująco podniosłego Klockan slår den är mycket nu, do którego Szwedzi gratis dorzucają elementy jazzu (głównie za sprawą fortepianu). I który płynnie przechodzi w najkrótszy w całym zestawie, oparty na dźwiękach klawiszy, numer tytułowy, po którym rozbrzmiewa finałowy Om natten. Nie jest to co prawda kompozycja, jaką moglibyśmy określić mianem opus magnum, lecz na pewno niczego jej nie brakuje, o co postarał się mający wyjątkową smykałkę do tworzenia wpadających w ucho melodii Gustav Ejstes.
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  Krótko o muzyce:Thelemita w katedrze

  Sebastian Chosiński

  John Zorn The Hermetic Organ, Vol. 9: Liber VII
  

  
  Dziewiąty album Johna Zorna z serii The Hermetic Organ poświęcony został Alesteirowi Crowleyowi  postaci tyleż kontrowersyjnej, co (dla wielu osób interesujących się okultyzmem i magią) fascynującej. Tym bardziej więc może dziwić fakt, że materiał zarejestrowano w murach świątyni chrześcijańskiej.
Ekstrakt: 80%
[image: The Hermetic Organ, Vol. 9: Liber VII]
W tym roku wydawanej przez Tzadik Records płytowej serii The Hermetic Organ, na jaką składają się solowe koncerty organowe Johna Zorna, stuknęło dziesięć lat. Nowy album ukazuje się w niej średnio raz do roku, choć ich częstotliwość nie jest mimo wszystko tak regularna. Dość powiedzieć, że przed trzema laty ukazały się trzy krążki (między innymi The Hermetic Organ, Vol. 6: For Edgar Allan Poe), na ten zaplanowane zostały dwa: Volume 9: Liber VII oraz Volume 10: Bozar, Brussels (w listopadzie). Pierwszy z nich zapowiedziany został na wrzesień, potem jego premierę Zorn oficjalnie odwołał, po czym  choć z lekkim opóźnieniem  materiał trafił do sprzedaży.
Na Liber VII trafił zapis występu, jaki szef Tzadika dał w marcu tego roku podczas odbywającego się w Knoxville (w stanie Tennessee) Big Ears Festival. Swoich wielbicieli zaprosił do miejscowej, pochodzącej z XIX wieku neogotyckiej St. Johns Cathedral (to świątynia służąca członkom Kościoła Episkopalnego). Co może dziwić o tyle, że koncert poświęcony był kontrowersyjnej postaci Alesteira Crowleya (1875-1947)  brytyjskiego okultysty, gnostyka i mistyka. Sam tytuł płyty nawiązuje do jego dzieła, którego pełen tytuł brzmi Liber Liberi vel Lapidis Lazuli, Adumbratio Kabbalæ Ægypt sub figura VII. Nie powinno zatem zaskakiwać, że jego dźwiękowa ilustracja, choć wywodzi się z klasycznej muzyki organowej, ma w sobie wiele odniesień do soundtracków z jak najbardziej współczesnych horrorów (głównie tych, w których czarnym charakterem jest Szatan).
Choć to muzyka improwizowana, jest zaskakująco konsekwentna i jednorodna. Niesie ze sobą mnóstwo niesamowitości i efektów grozy. Dominują tony tak ponure, że nawet podczas odsłuchu płyty w słoneczny dzień można poczuć się jak w mrocznej jaskini, której chłód wywołuje ciarki na całym ciele. Zorn stawia przede wszystkim na budowanie odpowiedniego nastroju, mogącego kojarzyć się z apokaliptycznymi objawieniami świętego Jana. Bywa jednak, że z powodzi powłóczystych dźwięków jak z koszmaru przebija odrobina  z naciskiem na odrobina  nadziei. W efekcie Liber VII okazuje się płytą niełatwą w odbiorze, ale nadzwyczaj klimatyczną, skłaniającą do (niewesołych) refleksji i kontemplacji. Przypomina też o nieuchronności śmierci i ostrzega przed katastrofą, jaką sami ściągamy sobie na głowę. Crowley  z punktu widzenia Kościoła chrześcijańskiego  był bluźniercą; Zorn dostrzega w nim jednak przede wszystkim mistyka i filozofa, który całe swoje dorosłe życie spędził na poszukiwaniach prawdziwej Woli.
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  Tu miejsce na labirynt:Wszechświat poddany hipnozie

  Sebastian Chosiński

  Titan to Tachyons Vonals
  

  
  Po dwóch latach od debiutu nowozelandzko-amerykański kwartet Titan to Tachyons powrócił z nową płytą. Jeszcze mocniejszą i jeszcze ciekawszą od poprzedniczki. Co bez dwóch zdań należy łączyć z przejściem grupy pod opiekuńcze skrzydła wytwórni Tzadik Records Johna Zorna. Vonals to idealna produkcja dla tych, którzy lubią mariaż improwizowanego jazzu z rockiem i heavy metalem.
Ekstrakt: 80%
[image: Vonals]
Tego zespołu zapewne nie byłoby, gdyby nie John Zorn  właściciel nowojorskiej wytwórni Tzadik Records. Nie, to wcale nie on go założył, lecz był jego patronem, swoistym ojcem chrzestnym. Spod jego skrzydeł w wielki artystyczny świat wyfrunęło bowiem trzech tworzących kwartet Titan to Tachyons muzyków: basista Trevor Dunn (vide Nova Express, Enigmata Trios, Moonchild Trio oraz Brian Marsella Trio), gitarzysta, choć tutaj grający na sześciostrunowym basie, Matt Hollenberg i perkusista Kenny Grohowski (obaj w Simulacrum, Chaos Magick oraz Insurrection, w którym spotkali się z Dunnem). Czwartym elementem  na pozór tylko obcym  jest natomiast urodzona w Nowej Zelandii, lecz od czternastu lat mieszkająca w Stanach Zjednoczonych, gitarzystka Sally Gates, która dotąd dała się poznać przede wszystkim z eksperymentalno-doommetalowej formacji Orbweaver.
Ktoś mógłby dojść do wniosku, że zasugerowanie Sally współpracy z artystami wywodzącymi się ze stajni Tzadika  to szaleństwo. Ale czy na pewno? Wszak muzyka takich formacji, jak Simulacrum czy Chaos Magick, zawiera w sobie sporą dozę jazzrockowej i jazzmetalowej awangardy. Wbrew pozorom więc dokonania Orbweaver wcale nie są od nich tak dalekie. Co zresztą potwierdziła wydana przed dwoma laty  nakładem niezależnej wytwórni Nefarious Industries  debiutancka płyta Titan to Tachyons Cactides (2020). Następną kwartet nagrał już dla Tzadika, a za jej produkcję odpowiedzialny był John Zorn. I co? I od razu  jakkolwiek dziwnie to zabrzmi  słychać jego rękę. Pod wieloma względami Vonals (premiera miała miejsce w miniony piątek) przypomina Cactides, ale wszystkiego jest tu więcej, wszystko jest bardziej. Pojawił się też motyw przewodni albumu  surrealistyczne wizje science fiction.
[image: ]
Podobnie jak w przypadku Cactides, nowy krążek zawiera pięć rozbudowanych kompozycji, w tym jednak przypadku poszerzonych o jedną miniaturę, którą można zresztą uznać za introdukcję do utworu zamykającego wydawnictwo. Na początek Sally Gates, bo to ona rozdaje w tym przypadku karty, wybrała ponad ośmiominutowy numer Neutron Wrangler, który równie dobrze mógłby znaleźć się na jakimkolwiek longplayu Simulacrum bądź Chaos Magick. Od pierwszych sekund mamy do czynienia ze zmasowanym atakiem gitar (solowej i basowych) oraz skomplikowanymi łamańcami rytmicznymi. Brzmi to trochę tak, jakby muzycy doommetalowego Candlemass nałykali się prochów i postanowili grać hipnotyczny free jazz. Chaos jest jednak pozorny  Grohowski i Dunn nad wszystkim trzymają pieczę, dzięki czemu Gates i Hollenberg mogą sobie poszaleć w partiach solowych.
[image: ]
W Vacuum Symmetry nie brakuje niespodzianek. Zaskoczeniem może być już samo otwarcie  nastrojowe, z subtelną partią gitary zahaczającej o elementy flamenco. Dopiero z czasem kwartet wskakuje na bardziej rockowe tory i nabiera mocy. Metal (w treści) ponownie miesza się z jazzem (w formie), z czego rodzi się  zwłaszcza gdy muzycy dorzucają jeszcze różnego rodzaju przetworniki dźwięki i pogłosy  zupełnie nowa jakość. Matt w każdym razie stara się nie odpuszczać Sally i gdy tylko ona decyduje się na solówkę gitarową, on pędzi za nią (wcale przy tym nie zapominając, że tym razem dzierży w dłoniach inny instrument niż zazwyczaj. Nie inaczej dzieje się w Critical Paranoia, w którym fragmenty spokojne sąsiadują z czadowymi, a przechodzenie od jednych do drugich odbywa się w ciągu zaledwie kilku sekund. Nie ma jednak znaczenia, czy w danym momencie muzycy tonują emocje, czy też je podgrzewają  zawsze bowiem dbają o odpowiednią melodyjność podrzucanych słuchaczom tematów. Co z kolei sprawia, że nawet w najcięższych fragmentach czuć luz i lekkość. Ale to domena artystów w pełni świadomych tego, co chcą osiągnąć i  co najistotniejsze  potrafiących dojść do celu.
[image: ]
Niemal dziesięciominutowy Wax Hypnotic to najdłuższy rozdział opowieści. Czy  zgodnie z tytułem  hipnotyczny? A jakże! Wystarczy wsłuchać się w sprzężone partie gitar basowych, z każdą kolejną sekundą zyskujących na sile przekazu. Gruszek w popiele nie zasypia też Kenny, do czasu do czasu przygważdżający świadomość mocniejszym akcentem perkusji. Dla kontrastu pojawiają się też fragmenty bardziej melodyjne: Sally w jednej chwili pozwala sobie na swobodne surfowanie na gitarze, by w następnej zaprezentować prawdziwie progresywną solówkę. Nic więc dziwnego, że to właśnie ten utwór robi największe wrażenie. Close the Valve & Wait to wspomniana już wcześniej, oparta na improwizacjach gitarowych miniatura, która jest wprowadzeniem do finałowego Blue Thought Particles. Ten numer z kolei pod wieloma względami przypomina Neutron Wrangler, co oznacza, że całość została spięta mocną rockową, a w kilku momentach wręcz jazzowo-metalową klamrą. Miejmy nadzieję, że Titan to Tachyons będzie powracać regularnie z nowymi albumami. Że tworzący kwartet muzycy znajdą przynajmniej raz na dwa lata czas, aby spotkać się w studiu i zarejestrować nowy materiał. John Zorn byłby zresztą nieodpowiedzialny, gdyby taką kurę znoszącą złote jajka wypuścił ze swego kurnika.
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  Non omnis moriar:Była muzyka do wind, może być i do biura

  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 dwóch) album duńskiej formacji Iron Office  z trębaczami Allanem Botschinskym i Pallem Mikkelborgiem na czele.
Ekstrakt: 70%
[image: Iron Office]
W latach 70. ubiegłego wieku jazz przechodził znaczącą ewolucję. Na początku dekady dominującą rolę odgrywał jazz-rock, w drugiej jej części  za sprawą rosnącej popularności muzyki disco i pop  wykonawcy wcześniej kojarzeni z ambitniejszymi odmianami gatunku, chcąc pozostać na powierzchni show-biznesu, implementowali do swojej twórczości elementy lżejszych i cieszących się większym wzięciem stylów. W efekcie jazz coraz częściej mieszany był z funkiem i soulem, a bywało, że i rytmami stricte dyskotekowymi. Widać to wyraźnie na przykładzie dwóch opublikowanych w drugiej połowie lat 70. albumów duńskiej formacji Iron Office, której ton nadawała złożona  uwaga! uwaga!!!  z czterech trębaczy sekcja dęta. Byli to: liderujący grupie Allan Botschinsky (wcześniej między innymi w Trouble, później w Apocalypse), Palle Mikkelborg (patrz: The Mysterious Corona i Ashoka Suite / Guadiana / Concert), Erik Tschentscher oraz Benny Rosenfeld.
Do współpracy zaprosili oni jeszcze sześciu innych muzyków, wśród których znaleźli się chociażby niezwykle doświadczeni gitarzysta Nils Tuxen (znany z takich zespołów, jak Rocking Ghosts, Square Dansk, Kashmir, Culpepers Orchard) i basista Gert Rostock Jensen (w latach 60. będący podporą beatowych The Baronets, Les Rivals, The Black Devils, The Flintones). Na kontrabasie zagrał niezrównany Niels-Henning Ørsted Pedersen (do branży wchodzący u boku Jean-Luka Pontyego), z kolei na klawiszach  Ole Kock Hansen (mający za sobą staż w kopenhaskiej Radiojazzgruppen). Sekcję rytmiczną uzupełnili jeszcze perkusjonista Bent Clausen oraz perkusista Kurt Riedel. Ten skład w kwietniu i czerwcu 1976 roku w mieszczącym się w stolicy Danii studiu wytwórni Mentronome zarejestrował materiał na debiutancki longplay Iron Office, który wydany został kilka miesięcy później przez macierzystą szwedzką odnogę firmy.
W porównaniu z prezentowanymi na łamach Esensji wcześniejszymi dokonaniami artystycznymi Botschinskyego, Mikkelborga, Pedersena i Hansena muzyka zawarta na Iron Office (nie wysilono się na bardziej atrakcyjny tytuł) zaskakuje lekkością i żywiołowością, a przede wszystkim  wszechobecnymi wpływami funku. Kompozycje (wszystkie autorstwa Allana) są krótsze, więc na niezbyt długim albumie zmieściło się ich aż osiem. Do tańca może się nie nadają, ale na pewno niejeden raz podczas odsłuchu krążka noga zacznie wystukiwać przyjazny rytm. Klasycznego jazzu modalnego, hard bopu czy free jest tu jak na lekarstwo. Ale to wcale nie znaczy, że debiut Iron Office nie zasługuje na uwagę. Pamiętajmy bowiem, że za to dzieło odpowiadają skandynawscy muzycy z najwyższej półki. A tacy, jak wiadomo, nigdy  nawet gdyby grali do kotleta  nie schodzą poniżej pewnego poziomu. Możemy czasami psioczyć na rozwiązanie harmoniczne czy zbyt proste melodie, ale grzechem nie do wybaczenia byłoby zarzucanie im braku zaangażowania i wirtuozerii.
Album Iron Office zaczyna się od supermocnego natarcia. Pierwszych kilkadziesiąt sekund otwierającego wydawnictwo utworu Aguadilla to zdolne rozwalić najgrubszą ścianę potężne uderzenie sekcji dętej  nałożone na siebie ścieżki czterech trąbek dosłownie zwalają z nóg. Jeśli ktoś, nie znając wcześniej płyty Duńczyków, nieopatrznie rozkręci głośność na full, może przypłacić to zdrowiem  fizycznym i psychicznym. W dalszej części jest już trochę (z naciskiem na trochę) spokojniej, zwłaszcza gdy stery przejmuje Nils Tuxen, który bez trudu udowadnia, że jest wirtuozem gitary. Możliwość podkreślenia swoich nieprzeciętnych umiejętności ma tu również Ole Kock Hansen, umiejętnie dopasowujący brzmienie swego fortepianu elektrycznego do funkowego rytmu narzucanego przez Gerta Rostocka Jensena i Kurta Riedela. Końcówka  po popisie jednego z trębaczy (którego?) i perkusjonisty  spina się klamrą, co oznacza, że finał jest tak samo zabójczy, jak intro.
Nieuzasadnionym okrucieństwem artystycznym byłoby ze strony muzyków, gdyby na drugim miejscu umieścili kompozycję równie dynamiczną. Mając tego świadomość, zdecydowali się na nastrojową Blue and Violet  z subtelnie filmową partią trąbki, powłóczystymi klawiszami w tle, a później także z kojącą zmysły solówką na fortepianie elektrycznym. Karate Boogie ma dość żartobliwą formę, bo oprócz szalonego funkowego rytmu i energetyczno-zadziornych dęciaków pojawiają się tu także  jako smaczek aranżacyjny  patetycznie brzmiące organy. Zamykający stronę A numer My Song for You to najbardziej popowy, niemal pościelowy fragment płyty, przypominający dokonania  z tego samego okresu  znacznie bliższych nam wtedy orkiestr Gustava Broma, Jerzego Miliana czy Henryka Debicha. Na kolana nie rzuca, pozwalając docenić głównie talent aranżacyjny Allana Botschinskyego.
[image: ]
Po takich przytulaśnych dźwiękach słuchacze mogą poczuć się mocno zaskoczeni umieszczonym na początku drugiej strony winylowego krążka Sky Surfing. Nie dość, że zespół wraca do zadziornej narracji funkowej, to na dodatek pojawiają się elementy klasycyzujące (vide dęciaki) i  dla odmiany  rockowe (gitara). A wszystko okraszone jeszcze dialogiem trąbek z fortepianem elektrycznym. Early Morning  najdłuższa ze wszystkich kompozycji  niesie ze sobą mnóstwo funkowych pulsacji, a w szczególny sposób zaskakuje wykorzystaniem w finale przez Botschinskyego syntezatora imitującego brzmienie sekcji smyczkowej. W House of Brass wreszcie pojawia się odrobina improwizacji. Tempo jednak jest wolne, więc trębacze nie mają pokusy, aby odlecieć w bardziej nieprzewidywalne rejony. Stara się ich zresztą trzymać na uwięzi Hansen za sprawą swoich klawiszowych wstawek. Finałowy Cala Bassa składa się z dwóch wątek: otwarcie i zamknięcie to bezpretensjonalna taneczna muzyka latynoamerykańska, pośrodku natomiast pojawia się skłaniająca do refleksji dwuminutowa porcja jazzu europejskiego z intrygującymi kościelnymi organami. Jakby autor muzyki chciał szepnąć nam do ucha: Memento mori.
W drugiej połowie lat 70. ukazywało się sporo płyt z podobną muzyką  lekką, łatwą, przyjemną, ale i wartościową. Niestety, kiedy skończyła się moda na ambitne funkujące disco większość z nich popadła w zapomnienie. Bo kto dziś pamięta Iron Office? Kto wie, że dwa lata później zespół wydał drugi album  Ambience? To oczywiście pytania retoryczne.


  
  
  
  
  Magazyn Esensja - Magazyn Esensja nr 8 (CCXX) październik 2022
  




  
  

  Non omnis moriar:Przystanek przed Apokalipsą

  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 (i ostatni) album duńskiej formacji Iron Office Allana Botschinskyego.
Ekstrakt: 70%
[image: Ambience]
Po wydaniu w 1976 roku pierwszego longplaya w prowadzonej przez trębacza Allana Botschinskyego kopenhaskiej formacji Iron Office zaszły poważne zmiany personalne. Przede wszystkim pożegnał się z nią Palle Mikkelborg (który odszedł do grupy Entrance), co jednak wcale nie oznaczało, że sekcja dęta uległa pomniejszeniu. Było dokładnie na odwrót, ponieważ na zwolnione przez Pallego miejsce Allan przyjął czterech nowych muzyków: puzonistów Nielsa Neergaarda i Axela Windfelda, saksofonistę i flecistę Jana zum Vohrde oraz norweskiego trębacza Freda Nøddelunda. Kiedy dodamy do nich samego lidera, jak również grających w zespole już wcześniej Bennyego Rosenfelda i Erika Tschentschera, okazuje się, że od tego momentu dęciaków w składzie będzie aż siedem. Ze starych znajomych w Iron Office pozostali jeszcze: gitarzysta Nils Tuxen, klawiszowiec Ole Kock Hansen, basista Niels-Henning Ørsted Pedersen oraz perkusjonista Bent Clausen. Kolejną nową twarzą był natomiast zastępujący Kurta Riedela  szwedzki bębniarz Lennart Gruvstedt.
W tym zestawieniu w styczniu 1978 roku zespół wszedł do położonego na przedmieściach Kopenhagi studia Ivara Rosenberga, aby zarejestrować materiał na drugi (i, jak się potem okazało, ostatni) album, który zatytułowany został Ambience. Wydała go duńska odnoga wytwórni Sonet. Pod wieloma względami był on kopią swojego poprzednika: nie tylko dlatego, że trafiło na niego osiem kompozycji, trwających nieco ponad trzydzieści siedem minut (to zaledwie didaskalia), ale z uwagi na przynależność gatunkową utworów. Ponownie bowiem mieliśmy do czynienia z mocno podrasowanym funkiem łagodnym, pozbawionym pierwotnej zadziorności (znanej z płyt wykonawców fusion z początku dekady), jazz-rockiem. Sześć numerów wyszło spod ręki Botschinskyego, dwa  idealnie wpisujące się w stylistykę Iron Office  dorzucił Neergaard.
[image: ]
Kompozycją otwierającą Ambience jest Further On. To tętniący życiem, aczkolwiek stonowany, pozbawiony improwizatorskich zapędów jazz-rock, któremu ton nadają funkująca sekcja rytmiczna i wspierający ją fortepian elektryczny oraz lekko zadziorna gitara elektryczna. I to właśnie jej właściciel, Nils Tuxen, jest autorem pierwszego popisu solowego na płycie; po nim pałeczkę przejmuje natomiast trębacz Benny Rosenfeld, którego Botschinsky delegował do grania najważniejszych partii. Kolejnym smaczkiem jest krótki, ale za to bardzo intensywny, wtręt Benta Clausena na kongach, podczas którego możemy poczuć się, jak europejscy turyści, którzy zabłądzili w afrykańskim buszu i przez przypadek trafili do tubylczej osady. W Strunck, będącym utworem Nielsa Neergaarda, także nie brakuje emocji ani ciekawostek: od efektów elektronicznych, poprzez majestatyczne bigbandowe dęciaki, aż po ich dialog z syntezatorem Mooga, na którym zagrał Ole Kock Hansen. To nowość w brzmieniu Iron Office. Zaskakująca o tyle, że ten akurat instrument częściej wykorzystywali artyści z grup progresywnych, nie zaś jazzrockowych (choć akurat Józef Skrzek mógłby temu stanowczo zaprzeczyć).
[image: ]
Krótki, bo niespełna czterominutowy, Flowers in Bloom przechodzi chyba największą metamorfozę spośród wszystkich kompozycji umieszczonych na Ambience: od leniwie snującego się jazzu modalnego (z trąbką Rosenfelda na pierwszym planie), poprzez freejazzową improwizację fortepianową Hansena, aż po powłóczyste orkiestrowe dęciaki w finale, których potężne brzmienie może przyprawić o ciarki. Stronę A zamyka Libra  drugi (i ostatni) utwór autorstwa Neergaarda. I ponownie sporo się w nim dzieje. Są fragmenty, w czasie których  głównie za sprawą perkusjonaliów Clausena  można puścić się w taneczny pląs, ale i takie, które zmuszają do uważnego słuchania (solówki na puzonie, trąbce oraz fortepianie). Jeśli więc komuś nie przeszkadzają momenty będące ewidentnym ukłonem w stronę wielbicieli muzyki dyskotekowej  powinien poczuć się ukontentowany.
W tytułowym Ambience, który Botschinsky wybrał na otwarcie drugiej strony winylowego krążka, też pojawiają się pewne nowinki, rodem z rodzących się wówczas ambientu i synth-popu. Z tym pierwszym mogą kojarzyć się awangardowe syntezatorowe szumy, z tym drugim  wykorzystanie przez Tuxena tak zwanego talkboxa, czyli procesora efektów wokalnych sterowanego sygnałem gitary. Jeżeli więc będziecie się zastanawiać, skąd ten syntetyczny głos, to już wiecie. Ale poza tym nie brakuje tu również ani klasycznego jazzu (z grającymi unisono pełnymi funkowego grooveu dęciakami), ani mocnego rocka (gitara Tuxena, tym razem już bez żadnych wspomagaczy elektronicznych). Po tych muzycznych ekscesach bardzo przydaje się subtelnie funkowy Smile, który jest miłym przerywnikiem przed intrygującą dwuczęściową kompozycją zatytułowaną Niels. Część pierwsza oparta jest na delikatnym dialogu puzonu Neergaarda z fortepianem elektrycznym, w drugiej  do powłóczystego dęciaka dołączają perkusja i syntezator gitarowy. Trzeba przyznać, że Nils Tuxen, którego fantazja i umiejętności wykorzystane zostały na Ambience w znacznie szerszym stopniu, niż miało to miejsce w przypadku Iron Office  należycie odwdzięczył się Botschinskyemu za zaufanie.
[image: ]
Także w finałowym Fanfare, w którym z chęcią dołączył do bigbandowo zaaranżowanych dęciaków i tradycyjnie funkowej sekcji rytmicznej. Dodatkową atrakcją tego utworu jest zaś fakt, że wreszcie możemy w nieco większym zakresie wsłuchać się w grę saksofonisty Jana zum Vohrde oraz nacieszyć solówką prezentowaną przez sprowadzonego z Norwegii trębacza Freda Nøddelunda. Skoro oba longplaye Iron Office były udanymi produkcjami, dlaczego Allan Botschinsky nie kontynuował tej przygody? Powody były bardzo konkretne. Po pierwsze: miał swoje zobowiązania wobec Big Bandu Radia Duńskiego (DR Big Bandet), z którym związany był od połowy lat 60. XX wieku. Po drugie: w 1979 roku publiczny nadawca (Danmarks Radio) zaoferował mu etat dyrygenta i aranżera pracującego przy Dansk Melodi Grand Prix oraz odpowiadającego za duńskie eliminacje do Eurowizji (przez cztery kolejne lata). Nie oznacza to jednak, że w tym czasie Botschinsky całkowicie zrezygnował z ambitniejszych konceptów. Przeczy temu chociażby jego zaangażowanie  razem z Holendrem Jasperem van t Hofem (klawisze), swoim rodakiem Bo Stiefem (kontrabas) oraz Szwedem Lennartem Gruvstedtem (perkusja)  w ambitny jazzrockowy projekt Apocalypse (Twilight Music, 1980).
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  Pink Floyd w XXI wieku:Wczesne echa zmian

  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 1971: Reverber/ation z 2017 roku.
[image: 1971: Reverber/ation]
Patrząc na tempo wydawania przez Pink Floyd albumów z czasów, kiedy osiągał największy sukces, aż trudno uwierzyć, że na początku kariery serwował nowość za nowością. Ledwie rok po Atom Heart Mother ukazało się kolejne dzieło formacji pod tytułem Meddle. Choć oba wydawnictwa pod względem struktury są bliźniacze, to znaczy na jednej stronie znajduje się pojedynczy, długi utwór, a na drugiej zestaw krótszych piosenek, to jednak sam materiał jest diametralnie inny. Tak, jakby muzykom znudziło się poszukiwanie psychodelicznych dźwięków i zatęsknili za czymś o wiele bardziej ułożonym. Nic zatem dziwnego, że fani uznają iż od tego momentu zaczyna się historia klasycznego stylu Floydów.
Ze względu na ekspresowe tempo pracy, panowie nie mogli sobie pozwolić na rozwleczone sesje nagraniowe. Dlatego z tego okresu nie ma za wiele nieznanego materiału archiwalnego. W efekcie podsumowujący go 1971: Reverber/ation jest najskromniejszym tytułem wykrojonym z The Early Years 1965-1972. Składają się na niego po jednym CD i DVD (lub Blu-ray). Tradycyjnie skupimy się na tym pierwszym. Jeśli spojrzeć na ilość utworów, także nie wypada to zbyt imponująco. Mamy zaledwie pięć ścieżek. Niemniej trzy z nich osiągają długość ponad dziesięciu minut. Z czego jedna ponad dwadzieścia.  
Zaczynamy skromnie, bo od utworu najkrótszego. Jest nim Nothing, Part 14. Pod takimi enigmatycznymi tytułami, opatrzonymi kolejnymi numerami, ukrywały się zespołowe improwizacje, które ostatecznie przybrały formę monumentalnej suity Echoes. Muzycy wchodząc do studia nie mieli bowiem wizji albumu. Wiedzieli tylko, że chodzi im o nagranie czegoś prostszego, niż Atom Heart Mother, by dało się to wykonać na koncertach bez wsparcia orkiestry i chóru. Zaczęli więc od pojedynczych demówek. W efekcie powstały 24 muzyczne fragmenty, opatrzone nazwą Nothing, z których ulepiono wyjątkowo spójną i wciągającą całość. Szczerze mówiąc miałem nadzieję, że znajdą się one w omawianym zbiorze, tymczasem musimy zadowolić się jednym. Zgaduję, że najlepszym, ale niedosyt pozostał.
Resztę krążka wypełnia koncert dla BBC z 30 września 1971 roku, brawurowo zapowiadany przez Johna Peela. Składają się na niego dwaj reprezentanci jeszcze wówczas niewydanego Meddle. Chodzi o One of These Days i Echoes. Ten pierwszy, jak zwykle, robi wrażenie transowymi partiami dublowanego basu i żywiołową grą na perkusji Nicka Masona. W zasadzie jedyne, do czego można się przyczepić, to zbyt wczesne puszczenie przez realizatora demonicznie brzmiącego zdania one of these days Im gonna cut you into little pieces. Powinno zbiegać się z muzycznym zrywem, tym czasem lekko go wyprzedza. Za to pojawia się także na sam koniec. Co do Echoes, to jest to poprawne wykonanie, jeszcze nieco nerwowe, choć nie brakuje w nim magicznych momentów, ze szczególnym wskazaniem na powoli rosnące napięcie po sekcji syntezatorowych jęków, niczym z nocnych koszmarów.
Nagrania te uzupełniają dwie kompozycje ciut starsze, ale o wiele bardziej rozbudowane, niż w oryginałach. Embryo rozrosło się do ponad dziesięciu minut i przyjemnie się go słucha, aczkolwiek mam wrażenie, że lepszą wersję tego kawałka otrzymaliśmy na 1970: Devi/ation. Za to bezapelacyjną perełką jest piętnastominutowy odlot Fat Old Sun ze świetną, improwizowaną częścią instrumentalną, w czasie której popisy dają wszyscy muzycy, ale prym wiodą David Gilmour i Rick Wright. Jest to nie tylko ozdoba niniejszego wydania, ale całej kolekcji The Early Years.
W sumie więc 1971: Reverber/ation to kolejny zestaw skierowany przede wszystkim do najwierniejszych fanów zespołu. Choć i ci mogą kręcić nosem, że w porównaniu z innymi tytułami serii, temu czegoś brakuje.
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Tytuł: 1971: Reverber/ation
Wykonawca/ Kompozytor: Pink Floyd
Data wydania: 24 marca 2017
Wydawca:  Warner
Nośnik: CD+DVD
Gatunek: koncert, rock
EAN: 19029592980
Zobacz w: Kulturowskazie
W składzie
David Gilmour, Roger Waters, Rick Wright, Nick Mason
Utwory
CD1
1)Nothing Part 14: 7:01
2)Fat Old Sun [BBC Radio Session]: 15:33
3)One Of These Days [BBC Radio Session]: 7:19
4)Embryo [BBC Radio Session]: 10:43
5)Echoes [BBC Radio Session]: 26:25
DVD1
1)Interview + Atom Heart Mother
2)A Saucerful Of Secrets
3)Set The Controls For The Heart Of The Sun
4)Cymbaline
5)Atom Heart Mother
6)Careful With That Axe, Eugene
7)Documentary including Pink Floyd and manager Steve ORourke
8)Storm Thorgerson & Aubrey Po Powell interviewed re: record cover design
9)One of These Days
10)Atom Heart Mother [Musikforum, in colour]
11)Atom Heart Mother [Hakone]
12)Echoes [4.0 Quad mix 1971]
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  Non omnis moriar:Biednej Kaśce zawsze wiatr w oczy

  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) longplay duńskiego zespołu Entrance, któremu liderował trębacz Palle Mikkelborg.
Ekstrakt: 70%
[image: Entrance]
W połowie lat 70. ubiegłego wieku duński trębacz Palle Mikkelborg był już uznaną marką w świecie europejskiego jazzu. Przestał już wprawdzie kierować, chociaż współpracy z nim nie zerwał, big bandem Radia Duńskiego (tak zwaną Radiojazzgruppen), ale za to angażował się w kolejne jazzrockowe projekty. Swemu przyjacielowi Allanowi Botschinksyemu dał się namówić na udział w formacji Iron Office. Kiedy postanowił rozstać się z nią po nagraniu pierwszego longplaya (Iron Office, 1976), to tylko po to, aby stanąć na czele własnego, własnego zespołu. Entrance okazał się prawdziwą supergrupą, ponieważ skupiło się w nim grono bądź bardzo już doświadczonych artystów (jak sam Mikkelborg), bądź takich, którzy niebawem zaczną odciskać silne piętno na skandynawskim jazzie i fusion.
Palle zaprosił do współpracy muzyków z różnych światów. Saksofonistę i flecistę Jespera Nehammera wcześniej można było spotkać w składach takich formacji, jak jazzowe Tordenskjolds Soldater (album Peace z 1970 roku), progresywny Thors Hammer (Thors Hammer, 1971) oraz jazzrockowe Heavy Joker (Heavy Joker, 1976), Buki Yamaz (Segundo, 1976) i Drops (Drops, 1976). Klawiszowiec Kenneth Knudsen był dopiero na początku swej twórczej drogi; kilka lat później weźmie udział w nagraniu doskonałej płyty amerykańskiego, choć wtedy jeszcze rezydującego w zachodnich Niemczech, duetu John Lee  Gerry Brown Chaser (1979). Kontrabasistę Bo Stiefa Mikkelborg znał od wielu lat; razem pracowali nad krążkiem Ashoka Suite / Guadiana / Concert (1970), a potem Stief wspomagał swym talentem między innymi Rolfa Kühna (Total Space, 1975), Pork Pie (The Door is Open, 1977) i Jaspera van t Hofa (The Selfkicker, 1978). Z kolei perkusista Kasper Winding dał się poznać jako członek sekcji rytmicznej zespołu niemieckiego kontrabasisty Siegfrieda Buscha, z którym nagrał zahaczający o bycie arcydziełem longplay Age of Miracles (1975).
[image: ]
Żywot Entrance można podzielić na dwa etapy. Najpierw grupa dość intensywnie funkcjonowała w drugiej połowie lat 70.  pozostały po tym okresie dwa krążki: Entrance (1977) i Live as Well (1978)  a potem powróciła na krótko w połowie następnej dekady, co udokumentowała albumem Palle Mikkelborgs Journey to (1984). Dzisiaj oczywiście zajmiemy się tym pierwszym wydawnictwem, które kwintet zarejestrował wiosną (w kwietniu i maju) 1977 roku w dwóch studiach: kopenhaskim Sweet Silence oraz znajdującym się w Hellerup na przedmieściach stolicy Easy Sound. Krążek w listopadzie tego samego roku wydała natomiast duńska filia wytwórni Metronome. Trafiło nań osiem kompozycji, z których połowa wyszła spod ręki Mikkelborga, a po dwa były dziełami Knudsena (Glassprince, Italian Slides) i Windinga (Parapella Dance, Tropical Song). Mimo tego, że materiał wyjściowy stworzyło aż trzech muzyków, był on stylistycznie spójny i obracał się wokół nowocześnie zaaranżowanego fusion, chociaż z elementami modnego wówczas funku.
[image: ]
Funkowe wtręty (w postaci partii syntezatorowych i podziałów rytmicznych) można usłyszeć właśnie w otwierającym krążek 543, którego przynależność gatunkowa  do świata fusion  zostaje szybko określona, niemal od razu po kilkunastosekundowej dynamicznej introdukcji perkusyjnej Windinga. Funk miesza się w tym utworze z klasycznym, nastrojowym jazz-rockiem, wzbogaconym, co wtedy nie było normą, partiami Moogów. O ile w pierwszej kompozycji pojawia się momentami dużo zadumy, o tyle druga  Parapella Dance  ma, zgodnie z tytułem, taneczno-optymistyczny charakter, na co wpływają przede wszystkim melodyjnie jaskrawe popisy saksofonisty i klawiszowca. W tle co prawda sekcja rytmiczna poczyna sobie bardzo jazzrockowo, grając z charakterystyczną dla tego gatunku zadziornością, lecz generalnie nad wszystkim dominuje radość i słońce. Zupełnie inaczej niż w utrzymanym w rytmie spowolnionego walczyka i, dla odmiany, raczej nie wyróżniającym się aranżacyjnie Stone Forest. Stronę A longplaya zamyka natomiast najlepszy numer na całej płycie  to podniosły, jazzrockowy, utrzymany w stylu amerykańskich mistrzów gatunku Poor Kathy, w którym nakładają się na siebie ścieżki elektronicznie przetworzonej trąbki Pallego z fortepianem elektrycznym Kennetha. Jest w tym utworze i smutek (rozczulenie nad losem biednej Kasi), i wewnętrzna moc (która każe wierzyć, że dziewczynie udało się w końcu przezwyciężyć osobiste problemy).
Na otwarcie drugiej strony winylowego krążka Duńczycy wybrali kompozycję Knudsena  Glassprince. Ona także należy do mocnych punktów płyty. Cechuje ją, słyszalna od pierwszych sekund, liryczna powłóczystość, za którą odpowiadają grający w duecie Palle (trąbka) i Kenneth (syntezatory). Z czasem robi się jednak coraz bardziej awangardowo. Knudsen nie stroni bowiem od eksperymentów, choć doskonale czuje, w którym momencie powinien powstrzymać się przed ich zbyt nachalnym nagromadzeniem, dzięki czemu utwór może spodobać się również tym, którzy wolą pozostać przy bardziej klasycznym fusion. Taki charakter ma zresztą także drugi numer klawiszowca, to jest Italian Slides, w którym raz jest nastrojowo, to znów intensywnie, a cały zespół przypomina doskonale zgraną ze sobą jazzrockową maszynę. Najkrótszy w zestawie Cream to w zasadzie jedynie przerywnik oparty na dźwiękach gitary basowej Stiefa oraz instrumentów klawiszowych Knudsena. Całość zamyka natomiast słoneczny Tropical Song Windinga: rytmicznie pulsujący, z kwaczącymi wstawkami śpiewających scatem Kennetha i Kaspera. Dopiero w finale kwintet poważnieje, zwalnia tempo i zaczyna grać podniośle. Czy można to uznać za zapowiedź tego, co czeka nas na wydanym rok później Live as Well? Notabene będącym jedynie w połowie materiałem koncertowym.
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  10 pamiętnych utworów Budgie

  Piotr Pi Gołębiewski

  
  

  
  Wciąż wierzyłem, że doczekamy się jeszcze jednej płyty Budgie. Niestety, śmierć Burkea Shelleya, wokalisty, basisty i mózgu zespołu, przekreśliła szanse jej nagrania. Ponieważ październik jest dobrym miesiącem na wspominki, przypomnijmy sobie dziesięć najwspanialszych utworów zespołu.
Breadfan (Never Turn Your Back on a Friend, 1973 r.)
Nie możemy zacząć od innego numeru. Breadfan napędza rewelacyjny riff, który można śmiało postawić obok takich klasyków, jak Paranoid, czy Highway Star. Jednak to nie wszystko, mamy tu także ognistą solówkę gitarową i wyciszenie w środku utworu, nadające mu progresywnego klimatu. Wreszcie jest też intrygujący tekst, odnoszący się do skąpca, który nade wszystko ukochał pieniądze. Krótko mówiąc  pozycja wybitna. Nic dziwnego, że po latach utwór ten Metallica włączyła do swojego repertuaru.
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  Non omnis moriar:Skandynawowie podbijają Szwajcarię

  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 (z trzech) longplay duńskiego zespołu Entrance, któremu liderował trębacz Palle Mikkelborg.
Ekstrakt: 70%
[image: Live as Well]
Po krótkiej przygodzie w kierowanym przez Allana Botschinskyego zespole Iron Office Palle Mikkelborg odszedł na swoje, zakładając zupełnie nową formację  Entrance. Ta grupa duńskiego trębacza łączyła w swojej twórczości jazz z rockiem i funkiem, a nawet, choć na szczęście w bardzo rozsądnych granicach, z elementami popowo-dyskotekowymi (cóż, takie były czasy i oczekiwania słuchaczy). Jej debiut płytowy może nie był dziełem wybitnym, lecz na pewno broniącym się nawet po czterdziestu pięciu latach od premiery. To samo można powiedzieć o drugim longplayu  zatytułowanym Live as Well  który światło dzienne ujrzał w grudniu 1978 roku. Na stronę A trafiły nagrania studyjne, zarejestrowane kilka miesięcy wcześniej (w sierpniu i wrześniu) w kopenhaskim Sweet Silence, czyli w tym samym miejscu, w jakim muzycy pracowali nad Entrance, na stronę B natomiast  zapis mniej więcej dwudziestominutowego występu kwintetu podczas szwajcarskiego Montreux International Jazz Festival, który miał miejsce 23 lipca 1978 roku.
W ciągu roku dzielącego powstanie Entrance i Live as Well w zespole zaszła jedna, ale za to znacząca zmiana personalna. Do Mikkelborga, saksofonisty Jespera Nehammera, klawiszowca Kennetha Knudsena oraz (kontra)basisty Bo Stiefa dołączył doświadczony norweski perkusista Jon Christensen (wcześniej znany między innymi ze współpracy z takimi tuzami, jak George Russell, Terje Rypdal, Jan Garbarek czy Bobo Stenson). Zastąpił on dotychczasowego bębniarza, czyli Kaspera Windinga, który był o tyle istotną postacią, że do repertuaru grupy włączano jego kompozycje. Teraz głównym dostarczycielem materiału został Mikkelborg; tylko jeden  i to najkrótszy!  utwór na Live as Well (Evening Hare) nie jest jego autorstwa, lecz Knudsena.
Omawiając zawartość krążka, pozwolę sobie na małą, aczkolwiek nie karkołomną, zamianę: zgodnie z chronologią, najpierw przyjrzę się materiałowi ze strony B (lipiec), a potem przeskoczę do strony A (sierpień-wrzesień 1978 roku). Ta kolejność nie ma szczególnie wielkiego wpływu na ocenę, ale  jak mawiają nasi zachodni sąsiedzi  jakiś Ordnung muss sein!. Nie mam oczywiście pewności, że te trzy koncertowe utwory, które zamieszczono, to całość występu, ale świadczyłby o tym fakt, że pierwszy otwiera powitanie, a trzeci zamyka pożegnanie grupy. Jeśli więc dokonano jakichś cięć, to musiały one dotknąć kompozycje zagrane w środkowej części koncertu. Choć równie dobrze może to być całość. A otwiera ten fragment płyty jeden z zupełnie nowych numerów  Poetic Mess. To osiem minut doskonałego, nastrojowego fusion, w którym tło, obok sekcji rytmicznej, wypełniają syntezatory, natomiast na planie pierwszym pojawiają się grające w duecie, nierzadko unisono, trąbka Pallego i jeden z saksofonów Jespera. Donikąd się nie spiesząc, muzycy snują swoją opowieść, stawiając na subtelność i melodyjność.
[image: ]
Czterominutowy Stone Forest to jedyny utwór, który znany był już słuchaczom z debiutanckiego albumu Entrance. W wersji koncertowej jest o kilkadziesiąt sekund dłuższy, ale muzycznie nie różni się specjalnie. Może poza tym, że w Montreux Nehammer nie gra na flecie, lecz saksofonie. Dzięki temu brzmienie jest odrobinę mniej sielankowe. Zachowany został jednak spowolniony rytm walczyka, na który nakładają się powłóczyste syntezatory Kennetha. Najciekawiej kwintet prezentuje się w finałowym Girl with Her Hat. To powrót do klasycznego, pełnego zadumy fusion spod znaku Mahavishnu Orchestra i wczesnego Return to Forever. Pewnym novum jest na pewno fakt, że Knudsen serwuje słuchaczom solówkę na Moogu, instrumencie raczej nie kojarzonym w pierwszej połowie lat 70. z jazz-rockiem. Za to w zakończeniu przesiada się od syntezatora do fortepianu elektrycznego, za sprawą którego utwór nabiera jeszcze bardziej rasowego charakteru. Zwieńczenie wypada więc bardzo monumentalnie i w kontekście tego nie mogą dziwić rzęsiste oklaski, jakimi publiczność nagradza Skandynawów.
[image: ]
Kilkanaście dni po powrocie ze Szwajcarii muzycy weszli do kopenhaskiego studia Sweet Silence, aby dograć nowy materiał, jaki wypełniłby drugą stronę planowanego longplaya. Od strony aranżacyjnej w studiu mogli sobie pozwolić na więcej, więc te trzy nagrania brzmią ciekawiej, są bogatsze pod kątem instrumentarium. Ale czy lepsze  o to można by się spierać. W Afternoon D nie brakuje melodii, za którą odpowiadają głównie dominujące w całym utworze klawisze. Dęciaki schodzą zatem na plan drugi, w zasadzie tylko w jednym fragmencie wybijając się przed syntezatory i fortepian elektryczny. Najkrótszy w całym zestawie Evening Hare to jedyne dzieł(k)o Knudsena  leniwie nastrojowe, w którym klimatu przydaje pojawiający się, obok saksofonów, akustyczny fortepian (niezależnie od swego elektrycznego kuzyna). Tę część Live as Well zamyka z kolei ponad dziesięciominutowy Entrance to Entrance, który rozpoczyna się od perkusyjnej improwizacji, którą później zastępuje podniosły i niepokojący motyw syntezatorów Mooga. Z sekcji dętej jako pierwszy melduje się Nehammer, który nakłada na siebie ścieżki aż trzech saksofonów, co przydaje kompozycji mocy. Kiedy więc odzywa się Mikkelborg, całość subtelnieje, a solówka na trąbce wieńczy dzieło.
Trochę szkoda, że po wydaniu Live as Well aktywność grupy mocno spadła. Choć wciąż jeszcze  przynajmniej do połowy lat 80. ubiegłego wieku  zespół co jakiś czas odradzał się. 29 i 30 grudnia 1982 roku zagrał dwa koncerty w kopenhaskim klubie jazzowym Montmartre; po ponad dwóch dekadach materiał ten opublikowano na dwupłytowej składance Mikkelborga To Whom It May Concern  Greatest (2005). Z kolei wiosną 1984 roku powstał ostatni longplay studyjny formacji  Palle Mikkelborgs Journey to.
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  Varia


  

  Coperdzikon

  Agnieszka Achika Szady

  
  

  
  Taką nazwę zaproponowałam dla Coperniconu w momencie, kiedy weszłam na trzeci z kolei panel prowadzony przez Artura Olchowego, zwanego Dzikowym. Panele były interesujące, prelekcje jeszcze bardziej, ale żeby w pełni poznać atrakcje konwentu, trzeba byłoby się rozpięciorzyć, był on bowiem rozrzucony między kilkoma różnymi budynkami, a zresztą w samym tylko w gmachu Wydziału Matematyki i Informatyki program był tak interesujący, że często trzy albo cztery ciekawe prelekcje lub dyskusje nakładały się na siebie.

W piątek wieczorem Dzikowy miał bardzo ciekawą prelekcję o Mazurach. Opowiadał o wszystkim: od wczesnego osadnictwa Prusów na specjalnie usypanych podwyższeniach, bo wszędzie były bagna (a grody w związku z tym bardzo małe), poprzez Krzyżaków, którzy przeszli na luteranizm (w związku z czym cała okoliczna ludność też) i zakładano szkoły (bo luteranizm zakłada, że każdy ma umieć czytać, żeby czytać Pismo), aż do inwestycji III Rzeszy. Konwersja Krzyżaków spowodowała polonizację, bo z braku duchownych niemieckich ściągali ich z Polski. Krzyżacy budowali niewielkie zamki na tych kopcach po osadach pruskich. 
Z kolei w XVIII wieku lokalny niemiecki władca-zarządca zapałał chęcią przekopania kanałów z północy na południe, żeby stworzyć szlak spławny, i tak też zrobiono. Potem hitlerowcy też kopali jakieś kanały i ogromne śluzy, na przykład w Leśniewie Górnym. Na zdjęciu wyglądała naprawdę imponująco: wielki, betonowy korytarz. Bez części umożliwiających ruch, bo wszystko, co żelazne, zabrała Armia Czerwona.
Dzikowy pokazuje mapę z XVIII wieku.
Ja: To wygląda jak jelito.
Dzikowy: Słusznie, bo to jest Jezioro Nidzkie.


Wojna o stynkowego ogiera: dwa miasta walczyły o to, żeby sobie przypisać tę legendę (stynka to gatunek poławiany tam kiedyś masowo, a ryby miały oczywiście swojego króla, którego jak ktoś złapał i uwięził, to miał obfitość ryb), Mikołajki sprytnie umieściły go w swoim herbie.

Śluza w Leśniewie Górnym
Fot. Wikipedia
W sobotę rano trzeba było obejrzeć umieszczoną na Rynku strefę targową, więc zdążyłam dopiero na drugą połowę panelu Lęk i odraza na Coperniconie z udziałem m.in. Anny Kańtoch. Akurat mówiono o dolinie niesamowitości, w którą wpadają androidy. Być może rozwiązaniem będą roboty z głowami animowanych kotków z japońskich kreskówek, albo czegoś podobnego. Androidy tak czy siak będą produkowane, bo potrzebuje ich przemysł porno oraz ratownictwo  na przykład można wysłać robota, żeby zakręcił jakiś zawór w Fukushimie. Była też mowa o Wielkiej tragedii pralniczej Lema i jakaś młoda osoba nawet zapisała sobie tytuł.
Horror, według prelegentów, jest to dobrze opisana rzeczywistość, którą rozsadza coś niesamowitego; może to być lęk izolacji (np. film Coś  osamotniona stacja na Antarktydzie) albo bodyhorror: coś pobiera wzorce z naszego ciała i je wykoślawia. 
Dzikowy: Tatuaże robili kiedyś tylko więźniowie i kryminaliści.
Ja: I marynarze.
Dzikowy: Ale to to samo.


Zmienia się podejście społeczne do ingerencji w ciało, prelegenci twierdzili, że ma to związek ze zmniejszaniem się religijności, bo religia katolicka nakazuje, aby ciało pochować bez zmian, żeby mogło zmartwychwstać na Sąd Ostateczny. 
Cosplayerki
Fot. Agnieszka Szady
Nie wszyscy się z tą hipotezą zgodzili. Ja powiedziałam potem w kuluarach, że w ogóle z biegiem lat staje się większe przyzwolenie społeczne na odmienny wygląd. Recenzowałam w Esensji książkę o modzie w PRL-u, gdzie jest zacytowana histeryczna reakcja jakiegoś biskupa na grzywki u kobiet. Teraz nie do pomyślenia.
Na panel o światotworzeniu przybyło dużo młodzieży (nieraz w malowniczych przebraniach albo choćby z kocimi uszami), bo pewnie chcieli się dowiedzieć, jak to się prawidłowo robi, a tu wywiązała się dyskusja na temat definicji Światotworzenie musi być intencjonalne, więc pytanie, na ile podpadają pod nie na przykład mity. Czy scjentologia jest światotworzeniem? A historie alternatywne? Mitologia nie ma autora, a światotwórstwo ma. Czasami wielu autorów: ktoś rzucił przykład uniwersum gry Warhammer 40 000.
Ania Kańtoch: Światotwórstwo zależy od tego, czy ja opowiadanie o nawiedzonym domu wyślę do Nowej Fantastyki czy do Czwartego Wymiaru.


Panel tłumaczy z udziałem Piotra W. Cholewy Pewuca, Olgi Niziołek i Arkadiusza Jabłońskiego również przyciągnął wielu słuchaczy. Tym razem nie było malowniczych anegdot o wpadkach ani zastanawiania się, jak oddać na przykład akcent szkocki albo teksański (choć marginalnie temat ten został poruszony), ponieważ dyskusja znowu została zdominowana przez definicję definicji, czyli rozpatrywanie zdania tłumaczenie może być albo wierne, albo piękne. A co to znaczy piękne tłumaczenie? Jeżeli książka jest marnie napisana, to tłumacz powinien ją tak przetłumaczyć, żeby było wiadomo, że marny jest styl pisarza, a nie tłumacza. Nie wiem, czy to jest w ogóle osiągalne
Jabłoński mówił o tłumaczeniach z japońskiego: ponoć Murakami daje wersję angielską jako podstawę do tłumaczenia na inne języki; swego czasu sam próbował też pisać po angielsku, a potem to tłumaczyć na japoński. Ostatnio tytuły książek są często zostawiane w oryginale na żądanie zagranicznego wydawcy, który chce mieć ujednoliconą reklamę wszędzie (niższe koszty). Dowiedzieliśmy się też, że tłumaczenie harlequina ma obowiązkowo mieć tyle stron, co oryginał, w związku z czym polscy tłumacze, żeby się zmieścić w limicie (język polski jest około 20% dłuższy od angielskiego) czasem wycinają sceny seksu. Śląski Klub Fantastyki tłumaczył kiedyś wspólnymi siłami swoich członków  wśród których znajduje się wielu zawodowych tłumaczy  jakieś harlequiny, a honorarium szło na rozwój klubu.
Zło w literaturze fantastycznej. Tu miałam nadzieję na jakąś ciekawą dyskusję, a tymczasem Marcin Podlewski pokazywał na slajdach okładki książek najpierw fantasy, a potem s-f, i opisywał, jakie w nich było zło: spersonifikowane (np. Sauron), jako element konstrukcyjny, jako entropia, jako korporacja itp. Niezbyt ciekawe.
Kolejny panel miał tytuł Jak pisać, żeby innych nie bolała głowa i pewnie ludzie znów mieli nadzieję, że to będą jakieś porady, a tymczasem wynikła dyskusja o sekcjach literackich  jednej w ŚKF-ie, a drugiej pod przewodnictwem Pawła Majki, nie zanotowałam, gdzie. Dzikowy zachęcał do współpracy z bibliotekami  sekcja literacka jako klub dyskusyjny o książkach  oraz do udziału w konkursach literackich, które bywają na zadany temat i są w stanie zmotywować pisarza, żeby napisał o czymś innym, niż zwykle, na przykład o szczęśliwym dzieciństwie.
Dzikowy: Kto wie, gdzie jest Pisz?
(cisza)
Dzikowy: Polska C!
Ktoś: Ale Pisz to świetna nazwa dla miejsca, gdzie się prowadzi warsztaty literackie!


Byłam tylko na pierwszej połowie, bo potem poszliśmy na prelekcję Pewuca o potworach z głębin. No, nie można być na konwencie i nie pójść na Pewuca!
Wbrew pozorom nie zaczął od rekinów, tylko od krokodyli: Piotruś Pan, Tarzan (walczył z jednym), James Bond, Indiana Jones, a nawet Hydrozagadka, której odpowiedni fragment obejrzeliśmy. Krokodyla grała tam aligatorzyca, która  jak poinformowała jedna ze słuchaczek  nadal żyje w zoo w Płocku. Krokodyle w filmach często są bardzo wielkie, żeby było realistyczne, że pocisk nie przebije ich skóry  Pewuc pokazał kilka fragmentów bardzo złych filmów z krokodylami wielkości niemal furgonetki. Realnie najgroźniejsze są krokodyle różańcowe. Sposób radzenia sobie z krokodylem: wrzucić mu do paszczy uruchomiony silnik ze śrubą albo wiązkę dynamitu. 

Gigantyczny krab
Fot. Wikipedia
Na drugi ogień poszły kraby giganty: film Port Sinister z 1953 roku, Tajemnicza wyspa z 1963  walka z ogromnym krabem przy pomocy dzid. Był też jakiś krab, który zyskiwał inteligencję w miarę zjadania ludzi, ale dzielni bohaterowie zwalili na niego wieżę nadawczą z żelaznej kratownicy.
Trzecim rodzajem potwora były ośmiornice, zazwyczaj również większe, niż ustawa przewiduje. W filmie z 1916 (!) roku występuje ośmiornica atakująca poławiacza pereł, z którą rozprawia się kapitan Nemo i jego przyjaciele. W filmie z 1954 walczą z kolei na powierzchni wody, z jeszcze większą ośmiornicą, która przedtem próbowała rozszarpać im statek na kawałki, płynąc mackami do przodu.
Filmy, w których ośmiornica jest głównym tematem, często pokazują wręcz gigantyczne okazy  w filmie z lat 50. głowonóg niszczy most Golden Gate i atakuje ludzi na ulicach miasta. Efekty specjalne: Ray Harryhausen, o którym Pewuc miał kiedyś fascynującą prelekcję na Falkonie. Macki  włoski film  ośmiornicę pokonują na wpół oswojone orki. Odmianą ośmiornicy jest kraken  widzieliśmy go w jednej z części Piratów z Karaibów, ale i w pewnym filmie, gdzie był strażnikiem skarbu. 

Rekin czterogłowy
Fot. Wikipedia
No i wreszcie rekiny. W filmie Shark z 1969 roku zginął kaskader, bo zwierz nie został do końca uśpiony. Szczęki wprowadziły nową jakość, inne spojrzenie na film o potworach: ludzie nie tylko patrzą i wrzeszczą, ale coś się dzieje w tle. Szczęki 3": opowieść o najbardziej gumowym rekinie w historii. Szczęki 4": rekiny mszczą się na rodzinie zabójcy swojego przodka, skąd one to wiedziały?
The Meg: megalodon  przeogromny rekin. Sharknado i inne odmiany absurdalnych filmów o rekinach, od dwu- do pięciogłowych albo tak wielkich, że są w stanie z wyskoku zaatakować samolot na wysokości przelotowej. Megaszczęki kontra megamacki  film o rekinie i ośmiornicy.
Inne potwory: Potwór z dna oceanu (1954 lub 1955)  zmutowana ameba w postaci chodzącego pionowo stwora z jednym wielkim okiem wysysa płetwonurka z kombinezonu. Pojawiły się tam też rekiny, ale nie atakowały pływaczki, choć ich bliskość powodowała napięcie. Deep Star Six (Obcy z głębin, 1989)  stacja, którą atakuje niesprecyzowany potwór. Wspomniane też zostały gigantyczne pijawki w filmie z lat 50. oraz piranie normalnych rozmiarów.
W niedzielę poszłam na prelekcję Joanny Borowskiej Siedem grzechów głównych pisarzy w internecie, mając nadzieję, że to będzie coś w rodzaju Niezatapialnej Armady. W sumie trochę było. Prelegentka najpierw mówiła o błędach interpunkcyjnych i leksykalnych.
Cytat (pisownia oryg.): Do klasy wyszedło troje osób. Czterech chłopaków i jedną dziewczyna.
Ktoś: Na podstawie podanych informacji oblicz masę Słońca.


Zalecała sprawdzanie realiów, podając przykład tekstu o tańcu baletowym, gdzie ktoś wprawdzie zadał sobie trud sprawdzenia, jak nazywają się figury ćwiczebne, ale za to wymienił je w odwrotnej kolejności. Prawdziwą plagą jest wstawianie obrazków, kiedy autorom nie chce się czegoś opisywać. Czasem wystarczyłoby napisać czarny motocykl albo łyżeczka cynamonu, ale i tak wklejają zdjęcie, może to jakieś uzależnienie?
Potem prelegentka przeszła do bardzo złych scen seksu, podając przykłady. Szczerze mówiąc, uważam, że tekst o tym, jak to dziewczyna wstała tak gwałtownie, że penis się złamał był w zamierzeniu humorystyczny. Całkiem na serio pisana była natomiast Szkoła dla dziwek, podobno autorka miała 12 lat i ktoś doniósł do jej rodziców. Jest to opowieść o szkole, w której uczy między innymi piosenkarz Harry Styles, ale obowiązują ścisłe reguły: seks z nauczycielem można uprawiać tylko w czasie lekcji. Jakaś ekipa wesołków nagrała fragmenty czytane beznamiętnie w stylu Krystyny Czubówny  wysłuchaliśmy tego i efekt jest rzeczywiście dość humorystyczny. Oczywiście występuje tam klasyczne schodzenie na śniadanie!
W tym momencie opuściłam salę, aby przenieść się na prelekcję Sztuka średniowieczna jako narzędzie sprawowania władzy. Znowu treść nie do końca odpowiadała tytułowi, bo nie było tam o narzędziach sprawowania władzy, a raczej o insygniach władzy na średniowiecznych miniaturach.

Otton III
Fot. Wikipedia
Prelegent pokazał miniatury przedstawiające Ottona III. Szaty ma wzorowane na antycznych, w ręku laskę lub włócznię (prehistoryczny jeszcze symbol władzy) oraz dysk jako pierwowzór jabłka królewskiego. Składają mu hołd symboliczne przedstawienia stron świata w rozumieniu Italii (Rzymu), Galii, Germanii i Sklavinii. Cesarz siedzi oczywiście na podwyższeniu. Na niektórych miniaturach ma wzrok skierowany w bok, bo patrzy na Absolut, a na innych patrzy wprost, bo sam już jest niemalże Absolutem  może być nawet otoczony mandorlą, która z zasady przysługiwała Chrystusowi i znaczniejszym świętym. Szaty koronacyjne przypominały szaty liturgiczne. Proporzec jest ewolucją włóczni  jeśli jest oparty na ramieniu, oznacza to zwycięstwo.

Czerwona miniatura
Fot. Wikipedia
Czerwona miniatura: szarfa trzymana przez symbole ewangelistów, co jest interpretowane jako obowiązek ewangelizacji świata przez cesarza. Topos imperatora końca czasów: cesarz ma zjednoczyć pod swoją władzą cały świat, a następnie abdykować w Jerozolimie, co zapoczątkuje drugie przyjście Jezusa. Ambitne plany, nie powiem
Potem prelegent przeszedł do Henryka Brodatego i pieczęci władzy terytorialnej, a ja przeszłam na inny punkt programu, bo dwie godziny to trochę za dużo.
Innym punktem był panel Czy polskie kino nie lubi fantastyki (Marcin Kończewski, Jarosław Boberek, Wojciech Becla, Michał Przybył). Prowadząca spytała ich o ulubione polskie filmy fantastyczne: wymienili Wilczycę, Na srebrnym globie, filmy Szulkina oraz Kingsajz i Seksmisję. Dobre nakręcenie fantastyki wymaga dużych nakładów finansowych, więc wiążą nadzieje z platformami streamingowymi.

Cztery strony świata składają hołd
Fot. Wikipedia
Na sam koniec poszłam jeszcze, trochę spóźniona, na prelekcję-dyskusję o humorze w fantastyce. Łukasz Kucharczyk pokazywał na slajdach okładki książek Pratchetta i omawiał różnice stylu Kirbyego i Kidbyego. Potem słuchacze rzucali przykłady swoich ulubionych polskich książek czy opowiadań humorystycznych  ja wymieniłam między innymi teksty Mileny Wójtowicz publikowane w Esensji (poza tym oczywiście Ewa Białołęcka, Arivald z Wybrzeża Piekary, Pilipiuk, Sapkowski, Baniewicz).
No i to był koniec konwentu, odeszliśmy w padający deszcz, aby odjechać każdy do swojego miasta.
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  Organicum, cz. 2

  Jacek Rosiak

  
  

  
  Cykl Organicum powstał w 2021 roku. Motywem przewodnim jest struktura, człowiek oraz forma.
Każdy twórca przedstawia swoją prawdę (to co widzi lub wie). Istotą jest system znaków za pomocą których powstaje kompozycja (świat stworzony przez malarza czy rysownika) przeznaczona dla obserwującego.
Jacek Rosiak

Strona autora: Jacek Rosiak.
Strona facebook: Jacek Rosiak.
• • •
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Jacek Rosiak, Organicum VIII, 2021 (cykl Organicum)
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Jacek Rosiak, Organicum IX, 2021 (cykl Organicum)
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Jacek Rosiak, Organicum XI, 2021 (cykl Organicum)
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Jacek Rosiak, Organicum XII, 2021 (cykl Organicum)
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Jacek Rosiak, Organicum XIII linoryt, 2022 (cykl Organicum)
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Jacek Rosiak, Organicum XIV, 2022 (cykl Organicum)
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Jacek Rosiak, Organicum XVII, 2022 (cykl Organicum)
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Jacek Rosiak, Organicum XVIII, 2022 (cykl Organicum)
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Jacek Rosiak, Organicum XIX, 2022 (cykl Organicum)
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  Symetria asymetryczna, cz. 125

  Adam Kordaś

  
  

  
  [image: Adam Kordaś, Aeternitas]
Adam Kordaś, Aeternitas
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  Archiwa magazynu Esensja

  

  
  

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

  

  
  

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

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

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

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

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


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

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

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

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

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


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


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

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