
    
      
        
      

    

  
  


  Poezja


  Odpuście Sobie

  Kamil Frankiewicz

  
  

  
  bo życie 
to tu i to teraz
nie będzie za chwilę
nie będzie za górką
Odpuście Sobie
czy kwiaty kwitnące
czy śnieg na ulicy
niech to nie trapi
ludzi szczęśliwych
wszystko ma czas swój
i miejsce na ziemi
bo życie 
to tu i to teraz
nie będzie za chwilę
nie będzie za górką
ze wszystkim zdążycie
choć krzywe spojrzenie
nie musi być już 
może za chwile
poczuć wystarczy 
że życie jest cudem
że szkoda go tracić 
na co nie cieszy
na ludzi gadania
i drobiazgi spod butów



Ilustracja: Agnieszka Achika Szady
Niebo
jeśli obiecane istnieje
to podają tam zawsze
solone z beczki śledzie
i szaszłyk z chrzanem
w talerzu z zupą 
chomik zamoczy pyszczek
psy będą mieć wesołe oczy
i języków sto bez smyczy 
choinka tylko z lasu
z papierków masą pustych
i pełnych cukierków 
a buty, buty zawsze nowe 
w dobrym rozmiarze. 
do zobaczenia, przepraszam 


• • •
chcesz odwagi?
masz ją na co dzień
pięć minut po piątej
w tej jednej chwili gdy
wracają stracone szanse
trzeba wyjść
zakończyć dumanie
raz zetrzeć w pył 
senne majania
i iść, iść, iść 
za mglistą wizją 
mijanej co dnia
zapiekanki
ech może kiedyś



Kamil Frankiewicz
Spóźniony
usychająca paproć na szafie
jedna z wielu niepodlanych
zawsze spóźniona konewka
zawsze spóźniony ja
o miesiąc, rok, lat dziesięć
ale spóźniony
z Bogiem i ziemią
spóźniony
nawet sen spóźniony 
i autobusy przez lat 33
z ubezpieczeniem po fakcie
i śniadaniem na kolację 
spóźniony
ale może przez to
jak ta paprotka
uschnę później 
niż wypada

Kamil Frankiewicz  pomysłodawca i członek nazwy Ruchu Poetyckiego ZGRZYT, członek Bractwa Poetyckiego Abbatia. Swoje wiersze publikuje w almanachach wymienionych grup, Brzozowskiej Gazecie Powiatowej oraz Wiadomościach Brzozowskich. Marcin Kwilosz, który napisał wstęp do jego wierszy pisze o nim w następujący sposób: Kamil Frankiewicz debiutuje jako dojrzały, ukształtowany człowiek o zdecydowanych poglądach. Jest to widoczne w jego poezji, zebranej w niniejszej publikacji. Motywem przewodnim tej książki jest niepokój i konflikt człowieka w społeczeństwie, oraz wpływ i rola państwa na nasze życie. Autor kilkakrotnie porusza temat marginalizacji, wykluczenia, presji, wyzysku, braku adaptacji. Kasta, jest także miejscem poszukiwań życiowej energii, potrzebnej do spełnienia oczekiwań rodziny i kraju.


  

  
  

  Zaduszkowo

  Piotr Kaktus Bartoszewski, Józef Kołodziejczyk

  Tegoroczny listopadowy odcinek poetycki Esensji dedykować chcieliśmy  zaduszkowo  2 artystom, którzy w tym roku odeszli na Niebieskie Połoniny  Piotrowi Kaktusowi Bartoszewskiemu, bieszczadnikiemu rzeźbiarzowi, poecie i eseiście oraz Józefowi Kołodziejczykowi, miłosnikowi Bieszczadów i Roztocza, twórcy i liderowi zespołu Wątli Kołodzieje.
  

  
  liść wspomnienia rozkołysał
wokół pozłacana cisza
w sukni z ciszy będziesz szła
Piotr Kaktus Bartoszewski  PTAK (fragmenty)
Czasem staniesz przed progiem patrząc na chmury
wlokące ku górom brzemię Wielkiej Tęsknoty
Czasem zrozumiesz
że twój świat potrafi być grobem
Zagrałem zielono
Ujrzałem błekit w strumieniu
Zagrałem z błękitnozielonym
W nieskazitelnie-przejrzyste
Ja
oddany sługa Jej Wysmukłości Trawy
badałem źdźbło
Nie znalazłem słów równoważącch taką zieleń
pogłeboną światłem Jaśnie Głębokości Łąki
Nie znalazłem nic
dla Ich Wielmożnych już stworzonych
jeszcze Nieskonczenie Twórczych
Ja 
badałem Wielce Niezbadane
Zaistnieć jeszcze raz
na gliniastej drodze w leszczynach
Jeszcze nie raz
Opłukać skórę w górskim potoku I może
spotkać tam kogoś równie-przejrzystego
I nie pytając o nic
Ujrzeć w nim lustrzaną równie-przejrzystość
tej samej drogi w leszczynach To znaczy
zaistnieć na pewno
Otwieram oczy
 deszczowe pasaże snu
Poniżej świat
uwikłany w ołowiane strugi
Bezszelestna Księga Przebudzenia
 zetłałe w popiół skrzydła motyla
i to wołanie kamieni
o którym wspominał ON
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Piotr Kaktus Bartoszewski  NA KRAWĘDZI
Wdycham Księżyc Nocą
przez szybę
Rzeźbię niebyt w cztery formy
jedna pochylona
druga w drodze
trzeciej nie ma
czwartą pamiętam Jeszcze pamiętam
o żywych Kiedy w Niebie
rozpuszcza się światło Jeszcze trwam
Drzewa chcą być posadzone
Ludzie chcą żyć A my  ptaki
budujemy domy w kwiatach
My chwalimy Pana kolorami
woda ziemia powietrze
I znów
czas osiąga swój cel
Przez szybę


Józef Kołodziejczyk  LUBISZ WCZESNĄ JESIEŃ
lubisz wczesną jesień
nad polami dymy niby mgła
mgła spowiła wrzesień
w sukni z mgły jesiennej będziesz szła
liść wspomnienia rozkołysał
wokół pozłacana cisza
w sukni z ciszy będziesz szła
lubisz wczesną jesień
przed-odlotu niecierpliwy gwar
w posierpniowy wrzesień
w sukni z ptasich lotów będziesz szła
wiatr Twe myśli poprzeplata
pajęczyną zdarzeń lata
w sukni z marzeń będziesz szła
lubisz wczesną jesień
u mnie właśnie taka jesień trwa
cóż ta jesień niesie
w jakieś sukni ze mną będziesz szła
w jakiej będziesz wędrowała
jaką do snu zdejmowała
co nam wczesna jesień da?
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  Książki


  Recenzje


  Niczym skalpelem

  Joanna Kapica-Curzytek

  Javier Cercas Terra Alta
  

  
  Terra Alta jest twórczym przekształceniem formy powieści kryminalnej. Sensacyjna akcja i dochodzenie w sprawie morderstwa to pretekst, aby poruszyć szereg ważnych tematów.
Ekstrakt: 70%
[image: Terra Alta]
Javier Cercas (ur. w 1962 roku) należy do moich ulubionych pisarzy hiszpańskich. Cenię go bardzo za precyzję i przenikliwość pisania oraz ciekawą, innowacyjną formę powieści, łączącą w sobie fikcję, literaturę faktu i autobiografię. Do najlepszych zaliczam: Anatomię chwili i Oszusta. Powieść, którą obecnie dostajemy, została wyróżniona w 2019 roku prestiżową nagrodą Premio Planeta, przyznawaną za powieść hiszpańskojęzyczną.
Terra Alta ma inną formę niż poprzednie utwory tego autora. To w najbardziej powierzchownej warstwie powieść kryminalna. Jej głównym bohaterem jest śledczy Melchior Marín, pracujący w rejonie Terra Alta. Nic szczególnego się tam nie dzieje, aż do chwili, gdy dochodzi do potrójnego, okrutnego morderstwa. Opisy postępów w dochodzeniu przenikają się z opowieścią o przeszłości Melchiora. Jego wcześniejsze życie było dalekie od ideału, ale mężczyzna przeszedł wielką przemianę pod wpływem lektury Nędzników Victora Hugo.
Schemat kryminału jest dosyć typowy, ale został on twórczo przekształcony przez autora i niesie ze sobą coś znacznie więcej. Zbiegają się tutaj ze sobą najbardziej aktualne wątki związane ze współczesną Hiszpanią. Są tu nawiązania do trudnej przeszłości Hiszpanii; Terra Alta to kataloński powiat, w pobliżu którego przepływa rzeka Ebro, nad którą stoczono największą bitwę podczas hiszpańskiej wojny domowej. Jest aluzja do zamachów terrorystycznych przeprowadzonych przez islamistów, jak i refleksje dotyczące animozji między Katalonią a Hiszpanią. Efekt w postaci powieści został, jak napisałam wcześniej, doceniony przez kapitułę nagrody literackiej. Jednak może się zdarzyć, że nie wszystkie tropy zostaną w pełni rozpoznane i będą zrozumiałe dla polskich odbiorców bez gruntowniejszej znajomości realiów i hiszpańskich bolączek.
O wiele bardziej czytelny jest  najogólniej rzecz ujmując  humanistyczny wydźwięk powieści Terra Alta. Cercas zastanawia się tutaj nad wartością prawa, sensem sprawiedliwości i zemsty. Dyskutuje na temat (widocznych i niewidocznych) powiązań między władzą a bogactwem, wspominając także o społecznych nierównościach i działaniach na granicy legalności. Tragiczna w swoim wydźwięku jest refleksja dotycząca ceny, jaką  ostatecznie osamotniona - jednostka płaci za służbę krajowi.
Powieść Cercasa jest też dla mnie manifestem o sile literatury  niezbitym dowodem, że utwory napisane dziesiątki lat temu mogą nadal pozytywnie wpływać na czyjeś życie i pomóc mu w znalezieniu swojego miejsca. Tak właśnie stało się z Melchiorem, któremu za sprawą Nędzników dane było przeżyć miłość życia. Terra Alta przenika się niemal od początku do końca z tym arcydziełem francuskiej literatury  i to też jest ciekawy trop, na wypadek gdyby ktokolwiek chciał się zająć interpretacją utworu jako literaturoznawca.
Jak wspomniałam wcześniej, zmieniła się u Cercasa forma powieści, ale literacki poziom autora z Hiszpanii pozostaje taki sam  jak zawsze wysoki i godny podziwu. Pisze on przejrzyście, logicznie i nad wyraz sugestywnie. Niczym skalpelem preparuje i odsłania przed nami ciekawe szczegóły rzeczywistości. Sprawia, że sceny i postacie żyją, pozwalając czytelnikom i czytelniczkom na emocjonalny odbiór jego prozy.




Tytuł: Terra Alta
Tytuł oryginalny: Terra Alta
Data wydania: 17 sierpnia 2022
Autor: Javier Cercas
Przekład: Adam Elbanowski
Wydawca:  Noir sur Blanc
ISBN: 978-83-7392-780-3
Format: 360s. 145×235mm
Cena: 36,
Gatunek: kryminał / sensacja / thriller, obyczajowa
Zobacz w: Kulturowskazie
Ekstrakt: 70%
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  Uśmiech zastyga na twarzy

  Joanna Kapica-Curzytek

  Paavo Matsin Gogolowe disco
  

  
  Estoński pisarz w Gogolowym disco funduje nam literacką jazdę bez trzymanki. Wątki polityczne, kulturowe i religijne splatają się tu w nadzwyczaj oryginalny sposób, co w połączeniu ze specyficznym humorem daje efekt wow!
Ekstrakt: 90%
[image: Gogolowe disco]
To proza eksperymentalna i nie do końca łatwa w odbiorze, ale zapewniam, że nie pożałujecie Państwo sięgnięcia po tę powieść. Warto  tym bardziej, że autor (rocznik 1970) otrzymał za nią Nagrodę Literacką Unii Europejskiej w 2016 roku. Studiował filologię estońską, ale także semiotykę oraz teologię i Jak się wydaje, te akcenty są w jego prozie mocno wyczuwalne. Autor mieszka w Viljandi, prawie dwudziestotysięcznym mieście na południu Estonii  i to tam toczy się akcja Gogolowego disco: w estońskim miasteczku jak z teatru lalek.
To powieść futurystyczna, która została określona jako zabawna dystopia lub alegoryczna groteska. Wszystko się zgadza, przewrotność tej prozy nie ma sobie równych! Jeśli jeszcze dodamy, że jest to political fiction  to nic, tylko dobrze się bawić podczas lektury. Oryginał ukazał się w 2015 roku. Ale u nas książka została wydana po 24 lutego 2022, gdy świat przyjął do wiadomości, że mamy wojnę w Ukrainie. To nie bez znaczenia dla odbioru powieści, bo podczas lektury uśmiech zastyga nam na twarzy Paavo Matsin opisał swój kraj kiedyś w przyszłości, po wygranej wojnie Rosji z NATO. Estonia znów jest częścią rosyjskiego imperium, rządzonego przez cara. Wszystko, co estońskie, musi zejść do podziemia. Prawda, że zamiast śmiesznie, robi się co najmniej nieswojo?
Autorka przekładu Anna Michalczuk-Podlecki przypomina przy okazji, że Tiit Aleksejev, przewodniczący estońskiego Związku Pisarzy, od samego początku określał Gogolowe disco jako powieść-ostrzeżenie Centralnym wydarzeniem jest tutaj niespodziewane zmartwychwstanie Mikołaja Gogola. To akurat czytelny klucz, bo twórca ten sam był satyrykiem-humorystą i mistrzem groteski.
Warto uważnie zapoznać się ze słowem wstępnym od tłumaczki, co pozwoli nam uchwycić choć kilka tropów ukrytych w powieści, nie zawsze oczywistych na pierwszy rzut oka, jeśli nie znamy ich kontekstu. W odbiorze utworu pomaga też zamieszczony na końcu słownik wyrazów obcych i obcojęzycznych, a także indeks postaci autentycznych i nazw miejscowych występujących w tekście. Przyznam, że jestem pełna podziwu dla tłumaczki, która wydobyła z prozy Paavo Matsina nutę groteski przepojonej surrealizmem, nie tracąc przy tym jedynej w swoim rodzaju potoczystości i plastyczności języka oraz spójności.
Są tutaj licznie odniesienia do kultury estońskiej, rosyjskiej, żydowskiej i chrześcijańskiej. Rozbrzmiewają przeboje nieśmiertelnej grupy The Beatles. Duszoszczypatelnyj liryzm przenika się z autoironią i wywracaniem na nice reguł klasycznej beletrystyki. Na każdej stronie dzieje się mnóstwo, proza ma świetną dynamikę, a barwne, szybko zmieniające się sceny wręcz przekraczają granice fantazji. Język przepojony jest rusycyzmami i cytatami z języka rosyjskiego. Jest mistyka i bogata symbolika. Postacie sportretowane są z werwą, dynamicznie i charakterystyczną kreską. Wszystko składa się na efekt równie mocno zaskakujący, jak i znakomity.
Ścierają się między sobą dwie siły: totalitaryzm matiuszki Rosiji oraz duch miłości i wolności, który przetrwał jeszcze w Viljandi i przynosi przesłanie: Ol-ju-niid-is-law!. Co zwycięży? Kto będzie górą? Po lekturze Gogolowego disco wszystko będzie jasne.




Tytuł: Gogolowe disco
Tytuł oryginalny: Gogoli disko
Data wydania: 18 sierpnia 2022
Autor: Paavo Matsin
Przekład: Anna Michalczuk-Podlecki
Wydawca:  Marpress
Seria: Bałtyk
ISBN: 978-83-7528-239-9
Format: 180s. 145×205mm
Cena: 41,
Gatunek: fantastyka
Zobacz w: Kulturowskazie
Ekstrakt: 90%
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  PRL w kryminale:Lekarz na moralnych manowcach

  Sebastian Chosiński

  Danuta Frey Ostrze noża
  

  
  Gdyby Ostrze noża Danuty Frey ukazało się jako pełnoprawna powieść (na przykład w Klubie Srebrnego Klucza), a nie mikropowieść w serii Ewa wzywa 07  mogłoby stać się jednym z najważniejszych kryminałów peerelowskich lat 70. XX wieku. Podjęty w nim ważki temat (a nawet tematy) stałyby się, być może, przyczynkiem do głębszej refleksji i debaty społecznej.
Ekstrakt: 50%
[image: Ostrze noża]
Choć nie w kolejności chronologicznej, udaje nam się wreszcie omówić w cyklu PRL w kryminale wszystkie sensacyjne (mikro)powieści Danuty Frey(-Majewskiej) publikowane w serii Iskier Ewa wzywa 07. A było ich przecież niemało. Począwszy od opublikowanej w 1971 roku Maski śmierci do finałowego Domu, w którym straszy (1989)  w sumie osiem. Ostrze noża ukazało się jako pozycja trzecia (z numerkiem 93) pomiędzy dwiema pełnoprawnymi powieściami, których głównym bohaterem był porucznik Milicji Obywatelskiej (w latach 80. awansowany do stopnia majora) Marek Wanacki: Osiem ramion bogini Kali (1976) oraz Broszka z zielonych kamieni (1979). Z dużym prawdopodobieństwem można stwierdzić, że także opisane w Ostrzu noża śledztwo prowadzi ten sam oficer, ale jednak stuprocentowej pewności nie mamy.
Po pierwsze: narracja prowadzona jest w pierwszej osobie (czego autorka w wymienionych powyżej książkach nie stosowała), po drugie: ani razu nie pada ani nazwisko, ani stopień służbowy milicjanta. Skąd więc domysł, że może chodzić o Wanackiego? Ponieważ Frey podrzuciła uważnym czytelnikom jeden trop: chodzi o wspomnianą na początku tekstu, wymienioną na dodatek z imienia eksnarzeczoną bohatera  Elżbietę. Może to być lekarka-patolożka Elżbieta Ambroziak, specjalistka pracująca w Zakładzie Medycyny Sądowej, którą Marek poznał (i na dodatek zakochał się w niej) podczas prowadzenia śledztwa opisanego w Ośmiu ramionach bogini Kali; w wydanej natomiast trzy lata później Broszce z zielonych kamieni jest już mowa o ich rozstaniu i o tym, że porucznik ma żonę, którą została inna kobieta. Jeśli więc Frey chodziło o tę konkretną Elżbietę, to dochodzeniowcem musi być Wanacki!
Historia zaczyna się od mocnego akcentu. Oficer MO zostaje wezwany na miejsce zbrodni. Ofiarą jest mężczyzna pomiędzy trzydziestym piątym a czterdziestym rokiem życia, któremu zabójca zadał szesnaście ciosów ostrym narzędziem (tytuł zdradza zresztą jakim). Ciało znajdujące się w willi na przedmieściach Warszawy znalazł listonosz ponad dobę od dokonania zbrodniczego czynu. Zaskoczył go fakt, że furtka, jaka zawsze pozostawała zamknięta, tym razem stoi otworem. Postanowił więc wejść na posesję i tak  po nitce do kłębka  trafił do pomieszczenia, w którym na podłodze leżał zamordowany. Pierwsze oględziny domu wprawiają prowadzącego śledztwo w konsternację. Właściciel z jakiegoś powodu zamienił bowiem swoją łazienkę w ciemnię fotograficzną. Można by więc sądzić, że w willi milicja powinna znaleźć podczas rewizji mnóstwo zdjęć; tymczasem nie ma ich tam wcale więcej niż w każdym innym domu.
Kolejnym zaskoczeniem jest informacja, że denat, Zenon Ignatowicz, z zawodu jest lekarzem, ale pracuje  tak przynajmniej wynika ze znalezionej przy nim legitymacji  w Zjednoczonych Zespołach Filmowych. Jako kto?! Jakby tego było mało, okazuje się, że Ignatowicz nie był wcale właścicielem domu, lecz jedynie go wynajmował i na dodatek zalegał z czynszem za najbliższe pół roku. Cóż, oficer nie ma wyjścia i musi zbadać przeszłość ofiary, co okazuje się niełatwym zadaniem, ponieważ zamordowany lekarz-ginekolog wcześniej studiował i pracował w różnych miejscach poza Warszawą. Już kilka pierwszych rozmów dowodzi, że nie był on człowiekiem kryształowym  ani przesadnie przykładającym się do wykonywania obowiązków służbowych, ani szczególnie uczciwym wobec bliźnich. Ba! z powodu stanu nietrzeźwości w czasie dyżuru w szpitalu doprowadził nawet do śmierci ciężarnej pacjentki, za co sąd skazał go na dwa lata w zawieszeniu, a komisja lekarska odebrała prawo do wykonywania zawodu na pięć lat. Mąż zmarłej uznał wyrok za śmiesznie niski i zapowiedział zemstę. Staje się on więc pierwszym podejrzanym.
Byłoby to jednak zbyt proste i zbyt oczywiste, prawda? Dzielny oficer szuka więc dalej. I niebawem dowiaduje się o konflikcie Ignatowicza z eksżoną Zoją (sic!) i jej nowym mężem, właścicielem warsztatu samochodowego Mariuszem Strojnym. Okazało się, że doktor odgrażał im się, a kiedyś nawet obrzucił ich dom kamieniami (oczywiście po pijanemu), za co trafił na pół roku za kratki (orzeczono chuligańską napaść). Mamy zatem kolejny trop, tyle że nadal nie wyjaśnia on istnienia w willi Ignatowicza ciemni fotograficznej ani faktu posiadania  jak się okazuje, fałszywej  legitymacji filmowca. Oficer MO jest mocno skonfundowany, ponieważ im więcej wie o ofierze, tym bardziej oddala się od wyjaśnienia sprawy. A przecież powinno być na odwrót.
Historia opowiedziana w Ostrzu noża, mimo że trzyma w niepewności co do tego, kto dokonał okrutnej zbrodni, do ostatniej strony, nie jest mimo wszystko szczególnie oryginalna. Owszem, Frey udaje się mylić tropy, co rusz dorzucać kolejnych podejrzanych, ale ostatecznie jej koncept okazuje się wtórny wobec wydanej kilka lat wcześniej kryminalno-obyczajowej powieści Aleksandra Ścibora-Rylskiego (podpisanej jednak nazwiskiem jego żony Jadwigi Wojtyłło) S.O.S. (1974), którą Janusz Morgenstern natychmiast przerobił na siedmioodcinkowy serial telewizyjny. To, co w książce Ścibora-Rylskiego zostało mocno rozwinięte, Frey skompresowała, aby dopasować całość do rozmiarów mikropowieści publikowanych w serii Ewa wzywa 07. Historia oczywiście sporo na tym straciła. Mając możliwość rozwinięcia podstawowych wątków (zwłaszcza najbardziej dramatycznego, związanego z osobą licealistki Izy), autorka mogłaby przydać swemu dziełu ważne przesłanie społeczne. Szkoda zatem, że Ostrze noża nie przybrało objętościowo postaci Ośmiu ramion czy Broszki. I szkoda, że nie pojawił się w nim w pełnej krasie porucznik Marek Wanacki.




Tytuł: Ostrze noża
Data wydania: 1977
Autor: Danuta Frey
Wydawca:  Iskry
Seria: Ewa wzywa 07
Format: 44s.
Gatunek: kryminał / sensacja / thriller
Zobacz w: Kulturowskazie
Ekstrakt: 50%
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  Dlaczego ludzie zabijają?

  Joanna Kapica-Curzytek

  Michal Sýkora To jeszcze nie koniec
  

  
  Świetnie u nas przyjęty czeski pisarz wraca z kolejną powieścią. To jeszcze nie koniec jest niebanalnym połączeniem kryminału i powieści o dojrzewaniu. Nie bez znaczenia jest także bogata warstwa psychologiczna.
Ekstrakt: 80%
[image: To jeszcze nie koniec]
Michal Sýkora (ur. w 1971 roku) jest w Czechach pisarzem bardzo popularnym. Ma już na swoim koncie cztery powieści i tom opowiadań z udziałem komisarz Výrovej, nazywanej Wielką Sową (výr to po czesku puchacz). Większość jego utworów doczekała się filmowych i radiowych adaptacji. Autor mieszka i pracuje w Ołomuńcu (jest także wykładowcą akademickim, teoretykiem literatury), a jego piękne rodzinne miasto jest w jego utworach wdzięczną scenerią fikcyjnej fabuły.
Nie inaczej jest w książce To jeszcze nie koniec, choć przyznam, że byłam trochę rozczarowana, że jest tu o wiele mniej Ołomuńca niż w książce Człowieku pana ministra. Ale są w zamian inne rzeczy, które to wynagradzają. Mamy tutaj ciekawie ujęte motywy związane z dojrzewaniem i wchodzeniem w dorosłość. Tło powieści jest interesująco i nieschematycznie osnute wokół przemian społeczno-politycznych w Czechach po 1989 roku. Sýkora eksploruje też relacje rodzinne, zastanawiając się, co wpływa na siłę więzi oraz jak wpływa na nie natura i charakter człowieka. Także z upływem czasu, jak się okazuje, może się wiele pozmieniać. Pisarz bardzo dobrze rozkłada tutaj psychologiczne akcenty, dzięki czemu powieść jest wiarygodna i spójna.
Pani komisarz Výrova działa tym razem trochę nieoficjalnie, wykorzystując czas swojego urlopu. Zostaje zainspirowana, aby przyjrzeć się na nowo śledztwu zamkniętemu ćwierć wieku temu. Doszło do brutalnego i drastycznego morderstwa w rodzinie Třebovickich. Są w Ołomuńcu znani, w rodzie jest wzięty lekarz oraz wysoko postawiona partyjna funkcjonariuszka.
Okoliczności zdarzenia wskazują, że sprawca musiał być bardzo blisko związany z rodziną, być może nawet to ktoś z Třebovickich. Nic więc dziwnego, że gdy dochodzi do morderstwa, członkowie rodziny robią wszystko, aby podczas dochodzenia pewne rzeczy nie wyszły na jaw. Niektóre fakty mogłyby zaszkodzić ich reputacji. Co więcej, w gronie osób najbliższych miejsca popełnienia zbrodni są trzy nastoletnie dziewczynki. Trzeba je chronić, aby nie odbiło się to na ich psychice. Dzieje się to ze szkodą dla rzetelności śledztwa. Sprawę komplikuje też fakt, że prawomocne postawienie zarzutów i skazanie sprawcy przerwało przed laty pewne dramatyczne wydarzenie.
To właśnie po latach przyjdzie analizować pani komisarz Výrovej, choć w grę wchodzi już tylko i wyłącznie jej zawodowa ambicja, ze względu na to, że przestępstwo się już przedawniło. Jaką rodziną byli Třeboviccy wtedy? A jacy są obecnie, po upływie tylu lat? Jak to morderstwo wpłynęło na życie dzieci, obecnie już dorosłych kobiet?
To jeszcze nie koniec ma unikalny, gotycko-romantyczny klimat: dziewczynki spędzają wspólnie wakacje w domu Třebovickich i zaczytują się opowieściami grozy. Okazuje się, że przeniesienie literackiej fikcji w realia może nieść ze sobą groźne skutki. Na kartach książki rozbrzmiewają też pieśni Boba Dylana  jego wielką miłośniczką jest Marie Výrova. Czytelnik ma okazję, aby wraz z nią odpowiedzieć na pytanie: dlaczego ludzie zabijają? Z zemsty? Z zazdrości? W gniewie?, zastanawia się jedna z postaci. () za morderstwem najczęściej stoją seks, pieniądze i władza. W powieści mamy bardzo dużo odniesień do tych trzech rzeczy i są one ze sobą bardzo intrygująco powiązane.
Jednak, aby dowiedzieć się, jaki będzie wynik śledztwa podjętego po latach  trzeba sięgnąć po książkę Michala Sýkory To jeszcze nie koniec. Powieść ukazuje się w nadzwyczaj ciekawej serii Czeskie krymi. Autorami książek z tego cyklu  widać, że starannie dobieranych - są różni pisarze. Już teraz czekam na kolejne tomy. Jak się okazuje, to już mocna marka, za którą kryją się książki dla czytelników poszukujących inteligentnej rozrywki.




Tytuł: To jeszcze nie koniec
Tytuł oryginalny: Ještě není konec
Data wydania: 18 sierpnia 2022
Autor: Michal Sýkora
Przekład: Krzysztof Wołosiuk
Wydawca:  Afera
Cykl: Marie Výrová
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ISBN: 978-83-65707-54-3
Format: 312s.
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  Pierwsze miłości PRL-u:Miłość pierwsza czy ostatnia?

  Sebastian Chosiński

  Aleksander Minkowski Artur
  

  
  W publikowanej przez Wydawnictwo Harcerskie Horyzonty serii Portrety ukazało się w latach 70. XX wieku ponad dwadzieścia krótkich powieści młodzieżowo-obyczajowych, których autorzy starali się przybliżyć czytelnikom problemy ówczesnych nastolatków. Nie wszystkie pozycje bronią się do dzisiaj, ale na pewno nic złego nie można powiedzieć pod adresem Artura. Co zresztą nie dziwi, skoro autorem książki jest Aleksander Minkowski.
Ekstrakt: 70%
[image: Artur]
Na początku lat 70. ubiegłego wieku Wydawnictwo Harcerskie Horyzonty rozpoczęło publikację Portretów  serii niewielkich objętościowo powieści młodzieżowych, których głównymi bohaterami byli młodsi nastolatkowie. Wszystkie książki miały ten sam mały format i podobną oprawę graficzną; tytułem było zawsze imię dziewczyny bądź chłopaka, których dotyczyła opisywana historia. Wśród autorów nie zabrakło mistrzów tego typu prozy: Aleksandra Minkowskiego (Szaleństwo Majki Skowron), Janusza Domagalika czy Krystyny Siesickiej (Jezioro Osobliwości). Ale pisywali do niej też twórcy mniej wówczas rozpoznawalni, jak Jerzy Niemczuk, Lech Borski, Janina Zającówna, a nawet znany z powieści milicyjnych z cyklu Ewa wzywa 07 Witold Szymanderski (vide Ekspedycja, Spokojne uzdrowisko).
Zaproszenie do podobnego projektu Aleksandra Minkowskiego (1933-2016) było czymś oczywistym. Miał już przecież wtedy na koncie między innymi Grubego (1966), Nasturcję i Lwa (1969) oraz Ząb Napoleona (1971), jak również kilka poczytnych kryminałów (Zabójstwo Thomasa Jonesa, 1969; Major opóźnia akcję, 1970; Kiedy wracają umarli, 1971). Był pisarzem popularnym i rozpoznawalnym; słowem: gwarantował sukces! W Portretach ukazały się w sumie trzy jego pozycje: Artur (1972), najobszerniejszy objętościowo Krzysztof (1975) oraz Grażyna (1977). Atutem Minkowskiego była przede wszystkim szczerość przekazu. Mając lat -dzieści, nie traktował swoich nastoletnich bohaterów z góry, nie patrzył na nich z wyższością, nie byli dla niego głupimi dzieciakami popełniającymi kardynalne błędy, których trzeba wychowywać i prostować. Przeciwnie: pochylał się nad nimi z uwagą, odnosił z szacunkiem i nie deprecjonował problemów, z jakimi musieli sobie radzić. Choć przecież wielu dorosłym mogły wydawać się one niewarte uwagi.
Grzybowo, w którym mieszka tytułowy bohater powieści Minkowskiego, to małe prowincjonalne miasteczko, które jednak, jak wiele tego typu miejscowości w pierwszych latach rządów Edwarda Gierka, przeżywa niespotykany w swej historii rozwój. Po drugiej stronie rzeki, która w całej historii odgrywa wprawdzie drugoplanową, ale za to symboliczną rolę, budowane jest nowe osiedle bloków. Tam niebawem mają przeprowadzić się Artur i jego rodzice  ojciec Antoni i matka Jagna. Nie wiedzie im się najlepiej: mężczyzna pracuje jako robotnik  jest szlifierzem  w miejscowych Zakładach (Minkowski konsekwentnie pisze o nich z wielkiej litery, jakby chciał podkreślić ich ważność dla mieszkańców miasteczka), kobieta zatrudniona jest na pół etatu jako sprzątaczka w ambulatorium. Gdyby nie mała działka, na której hodują warzywa, i przydomowy warsztat ojca, w którym wieczorami dokonuje różnych napraw  klepaliby biedę. Jak zresztą wielu ich sąsiadów.
Nastoletni Artur, choć kocha i szanuje swoich rodziców, nie chce żyć jak oni. Marzy o czymś wznioślejszym. Zwłaszcza że jest nadzwyczaj utalentowanym chłopakiem. Wraz ze szkolnymi kolegami  Karolem, Rączką i Marcinem  gra w zespole bigbeatowym; pisze teksty piosenek. Jest na tyle dobry z języka polskiego, że nauczycielka prosi go, aby pomagał swej zagrożonej oceną niedostateczną i tym samym pozostaniem na drugi rok klasowej koleżance Joannie. Swoją drogą to rudowłosa Joasia jest nie tylko przyjaciółką Artura, ale także jego pierwszą wielką miłością. A przynajmniej była, ponieważ ostatnio  na krótko przed zakończeniem roku szkolnego  pokłócili się. Chłopak podejrzewa ją o sympatyzowanie z innym, sam zresztą nie pozostaje dłużny, zapraszając na spacery Małgośkę, najładniejszą dziewczynę w szkole. Miłosne perturbacje nie są zresztą jedynym problemem nastolatka. Ma jeszcze jeden kłopot, z którym nie potrafi sobie poradzić, co wpędza go w potężną frustrację.
Parę miesięcy wcześniej dzięki jednemu z kolegów z zespołu Artur dowiedział się o organizowanym przez gazetę dla młodzieży konkursie literackim. Postanowił wziąć w nim udział i tak się składa, że został laureatem  w nagrodę w czasie wakacji ma pojechać na obóz do Bułgarii. Kumple, którzy przez cały czas podrzucali mu pomysły, są przekonani, że to ich wspólny sukces, więc i wygrana powinna być do podziału między czterech. Artur nie chce im się przyznać, że tak naprawdę nie skorzystał wcale z ich podpowiedzi, że napisał o czymś innym, w związku z czym nie czuje się zobowiązany do rezygnacji z wyjazdu nad Morze Czarne. Skąd te zahamowania przed wyznaniem kolegom prawdy? Bo chłopak napisał o swoim życiu, o miłosnych rozterkach i przyjacielskich konfliktach  gdyby się o tym dowiedzieli, mogliby mieć (włącznie z Joasią) jeszcze większy żal.
Powieść Minkowskiego ukazała się po raz pierwszy w 1972 roku (później wznawiano ją razem z Grażyną). Od jej premiery mija więc równo pół wieku. A jednak wciąż nie straciła dawnego uroku. Owszem, zmieniły się nie do poznania realia, inną mentalność prezentują współcześni rówieśnicy Artura, Joasi, Małgosi, ale problemy pozostały podobne. Co może zaskakiwać, bohaterowie książki wcale nie są przykładnymi postaciami. Nie sprawiają wprawdzie wielkich problemów wychowawczych, ale mimo to mają swoje za uszami. Joasia musi wygrzebać się z dwói na koniec roku; Artur potrafi bez wahania okłamać  dla swego świętego spokoju  nauczycieli (choć potem ma z tego powodu wyrzuty sumienia), a kiedy trzeba to nawet pobić się z rówieśnikiem. Ba! najsympatyczniejszym i najbarwniejszym bohaterem powieści jest Mietek  szkolny kumpel, który powtarza klasę; głowy do nauki nie ma, za to lubi pokombinować. I to on jeden potrafi spojrzeć na kłopoty Artura z dystansu, bardzo ironicznie i zarazem trafnie podsumowując zaistniałą sytuację.
Dodatkowym atutem książki jest odgrywająca w niej istotną rolę muzyka. Z jednej strony pojawia się więc grający rocka szkolny zespół, z drugiej  grupa weselnych chałturników, do której Mietek wciąga Artura (licząc na to, że ten będzie pisał zabawne wierszyki, które spodobają się okolicznym chłopom). Bohaterowie słuchają Skaldów, Trubadurów, Marka Grechuty, a nawet The Beatles. I, co najważniejsze, długowłosi bigbeatowcy nie pojawiają się tu wcale, jak w wielu innych książkach  niekoniecznie młodzieżowych  z tego okresu w kontekście negatywnym. Za to również należą się Aleksandrowi Minkowskiemu podziękowania.
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  Krótko o książkach:Kobieta ponad miarę swoich czasów

  Miłosz Cybowski

  Henri Troyat Katarzyna Wielka
  

  
  Katarzyna Wielka Henriego Troyat to pozycja popularnonaukowa, która kładzie o wiele mniejszy akcent na elementy naukowe niż popularyzatorskie.
Ekstrakt: 50%
[image: Katarzyna Wielka]
Pierwsza część książki w miarę dokładnie opisuje losy Zofii Fryderyki Augusty i wydarzenia, które doprowadziły do jej małżeństwa z wielkim księciem (a później carem) Piotrem III. Mariaż ten stanowił zabieg polityczny, w który zaangażowani byli sam Fryderyk Wielki oraz carowa Elżbieta. Zacieśnienie relacji między Prusami a Rosją stało się jeszcze silniejsze po wstąpieniu na tron zafascynowanego pruskimi obyczajami Piotra. Paradoksalnie, jego małżonka  już wtedy nosząca imię Katarzyny  robiła wszystko, by stać się jak najbardziej rosyjska. Nauka języka i religijne zaangażowanie (szczególnie widoczne w czasie pogrzebu Elżbiety) sprawiały, że z roku na rok stawała się coraz bardziej rozpoznawalna i lubiana, w przeciwieństwie do otaczającego się niemieckimi oficerami Piotra.
Niestety, zamach stanu, odsunięcie cara od władzy i późniejsze lata samowładczego panowania Katarzyny Troyat zdecydował się przedstawić głównie przez pryzmat jej życia prywatnego, z wielką polityką wspominaną zaledwie gdzieś na marginesie głównej historii. Możemy więc dowiedzieć się sporo na temat jednego z jej pierwszych faworytów, czyli Stanisława Augusta Poniatowskiego (który wg autora do końca życia marzył o powrocie do jej łask), a także całego szeregu kolejnych, z niezawodnym Potiomkinem w roli jedynego, którego Katarzyna traktowała jako równego sobie. Nic dziwnego, że kiedy płomień pierwszej miłości wygasł, ten sam Potiomkin stał się stręczycielem, wyszukującym młodych i przystojnych oficerów, których jedynym celem stawało się zaspokajanie potrzeb carowej. Choć takie rozłożenie akcentów nie jest niczym złym (szczególnie w świetle wielu biografii, które zajmują się wyłącznie tematyką wielkiej historii), to jednak warto mieć na uwadze, że najwięcej z tej książki dowiemy się o życiu prywatnym Katarzyny Wielkiej.
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  Namiętni Holendrzy

  Sebastian Chosiński

  Georges Simenon Maigret w Holandii
  

  
  Georges Simenon, dbając o atrakcyjność kolejnych powieści z komisarzem Julesem Maigretem w roli głównej, co jakiś czas  najczęściej wbrew woli swojego bohatera  wysyłał go poza Paryż. W Maigrecie w Holandii zmusił go do wyjazdu do położonego na północy Niderlandów miasteczka Delfzijl, aby tam przyjrzał się tajemniczemu morderstwu, w jakie wplątany został pewien profesor uniwersytetu z lotaryńskiego Nancy.
Ekstrakt: 70%
[image: Maigret w Holandii]
W 1929 roku młody dziennikarz i początkujący pisarz Georges Simenon  Belg, ale od początku lat 20. mieszkający we Francji  dotarł do niewielkiego, położonego nad Morzem Północnym, holenderskiego miasteczka Delfzijl. Już wtedy był niezwykle pracowitym, utrzymującym się z pisania autorem, który nawet urlopy, czas zwyczajowo przeznaczany na wypoczynek, wykorzystywał do pisania. Nic zatem dziwnego, że pobyt w Delfzijl Simenon uprzyjemnił sobie pracą nad powieścią kryminalną zatytułowaną Piotr Łotysz, której polscy wydawcy nadadzą w przyszłości zupełnie odmienne, choć nawiązujące do treści, szyldy: Maigret i przybysz z Krakowa lub Maigret i goście z Europy Wschodniej (1931). Po powrocie do Francji Belg nie zapomniał jednak o urokliwej niderlandzkiej miejscowości i parę miesięcy później uczynił ją miejscem akcji kolejnej książki o dopiero zdobywającym popularność komisarzu z Paryża. Dzisiaj możemy sobie tylko wyobrażać, jak wielkie musiało być zaskoczenie delfzijlczyków (czy tak to słowo powinno brzmieć?), kiedy dotarły do nich pierwsze egzemplarze Maigreta w Holandii (w oryginale tytuł brzmiał nieco inaczej: Zbrodnia w Holandii). Najprawdopodobniej jednak podeszli do opisanej przez Simenona historii ze zrozumieniem, skoro trzydzieści pięć lat później pozwolili na postawienie w centrum miasta pomnika komisarza Maigreta, którego twórcą był związany przede wszystkim z Utrechtem rzeźbiarz Pieter dHont (1917-1997).
Simenon napisał Maigreta w Holandii w maju 1931 roku, mieszkając na zacumowanej na Sekwanie (we wsi Morsang-sur-Seine, niedaleko od Paryża) barce Ostrogoth. W sprzedaży powieść ukazała się już dwa miesiące później nakładem wydawnictwa Fayard. Wielbiciele paryskiego komisarza mogli czuć się wniebowzięci; w tym czasie nowe książki z Maigretem w roli głównej pojawiały się bowiem co kilka tygodni; niektórzy pewnie nie zdążyli jeszcze przeczytać kilku wcześniejszych, wydanych w tym samym 1931 roku, jak chociażby wspomniany Maigret i przybysz z Krakowa, ale również Żółty pies czy Noc na rozdrożu (a ledwo miesiąc po Maigrecie w Holandii światło dzienne ujrzał Maigret w portowej kafejce).
Komisarz Maigret, co wiemy z wielu późniejszych powieści Simenona, nie lubił podróżować; musiał mieć naprawdę konkretny powód, aby opuścić swój paryski gabinet przy Quai des Orfèvres. Tym razem był to rozkaz wydany przez przełożonych. Wiosną 1931 roku z serią odczytów na tematy kryminologiczne do krajów Europy Północnej (nie mylić ze Skandynawią!) wyruszył pochodzący z francuskojęzycznej części Szwajcarii profesor uniwersytetu w Nancy Jean Duclos. Po spotkaniu w Groningen udał się do położonego nieopodal Delfzijl, dokąd zaprosiła go Liesbeth Popinga  kobieta pochodząca z ortodoksyjnej rodziny protestanckiej, żona byłego kapitana żeglugi wielkiej, a teraz, po zejściu na ląd, profesora miejscowej Szkoły Morskiej Conrada Popingi. Po odczycie, jaki odbył się w sali hotelu Van Hasselt, przyjaciele oraz znajomi Liesbeth i jej małżonka udali się do ich posiadłości, gdzie zacnemu gościowi użyczono dachu nad głową. Zanim jednak towarzystwo rozeszło się do domów, bawiono się i rozmawiano. Nastrój prysł, kiedy popełniono morderstwo. Ofiarą padł Conrad, który wracał do domu po odprowadzeniu osiemnastoletniej Beetje Liewens, córki mieszkającego po sąsiedzku farmera.
Wykorzystując ciemność, ktoś strzelił do niego z okien posiadłości Popingów. Ba! okazało się, że tuż po tym, jak odgłos wystrzału zaalarmował domowników, z łazienki wybiegł Duclos z rewolwerem w dłoni. Tym samym, z którego  jak się potem okazało  zabito Conrada. W efekcie holenderska policja poprosiła naturalizowanego Francuza o nieopuszczanie Delfzijl do chwili wyjaśnienia sprawy. Za swoim profesorem ujął się jednak uniwersytet w Nancy, którego władze wymogły na policji, aby ta posłała do Holandii swojego człowieka. Wybór padł na Maigreta! Tym sposobem komisarz, co wcale nie sprawia mu radości, zostaje zmuszony do wyjazdu. Jego wizyta nie ma charakteru oficjalnego; formalnie nie ma on więc nawet prawa do prowadzenia śledztwa. Ale przecież nie byłby sobą, gdyby nie podjął próby wyjaśnienia zagadki tajemniczego morderstwa, w które zamieszany jest ceniony i szanowany, choć nieco irytujący, francuski naukowiec.
Pobyt Maigreta w Delfzijl obfituje w zaskoczenia. Możemy podejrzewać, że część przeżyć komisarza była też udziałem samego Simenona, gdy parę miesięcy wcześniej wizytował miasteczko. Dlaczego tylko część? Bo mimo wszystko trudno mi wyobrazić sobie słynnego pisarza, który chętnie wcielał się w rolę dandysa-światowca, biorącego czynny udział w przyjściu na świat cielaka. A to właśnie staje się udziałem Maigreta, kiedy od razu po dotarciu do Delfzijl odwiedza farmę Liewensów, aby porozmawiać z młodziutką Beetje. Pisarz, patrząc na małomiasteczkową niderlandzką społeczność oczyma komisarza z Paryża, opisuje ją z jednej strony z sympatią, ale i dystansem, nie szczędząc przy tym ironii. Trudno mu zrozumieć wiele przyzwyczajeń miejscowych; obce są mu także narzucane przez religię więzy, które  co szybko spostrzega  stają się przyczyną wielu wewnętrznych konfliktów. Mogą też wywoływać namiętności tak silne, że aż prowadzące do zbrodni.
Maigret w Holandii pod wieloma względami przypomina klasyczne powieści kryminalne tego okresu. Krąg podejrzanych jest, jak uważa komisarz, zamknięty; prowadząc dochodzenie w typowy dla siebie, nieco ospały sposób, przybysz ze stolicy Francji skupia się głównie na eliminowaniu potencjalnych sprawców. Przy okazji odkrywając wiele tajemnic, dotąd głęboko skrytych pod kołdrą konwenansów i religijnych obostrzeń. Cóż, tam gdzie w grę wchodzą namiętności, piąte przykazanie  jak widać  nie ma zastosowania. Wyłaniający się z powieści portret mieszkańców Delfzijl wcale nie jest cukierkowy. Komisarz szybko zdaje sobie sprawę z tego, że wielu z nich wolałoby nigdy nie poznać nazwiska mordercy, gdyby miało się okazać, że jest nim jeden z nich. Podobne zdanie prezentuje zresztą także przysłany z Groningen inspektor Pijpekamp. Ale nie z Maigretem takie numery! Ta wczesna powieść Simenona doczekała się trzech telewizyjnych (serialowych) adaptacji, w których w postać legendarnego policjanta wcielili się Brytyjczyk Rupert Davies (w 1963 roku) oraz Francuzi Jean Richard (1976) i Bruno Cremer (1996). Co ciekawe, w tej ostatniej miejsce akcji zostało przeniesione z Holandii do Finlandii. Pewnie dlatego, że reżyserii podjął się nieżyjący już Pekka Parikka, najbardziej znany z monumentalnej Wojny zimowej (1989).
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  PRL w kryminale:Zemsta po wielu latach

  Sebastian Chosiński

  B. Nawrocka Zatrzymaj zegar o jedenastej
  

  
  Peerelowskie powieści milicyjne rzadko bywały świetną literaturą. Znacznie częściej  zwykłymi czytadłami, mającymi zapewnić rozrywkę na jeden bądź kilka wieczorów. Przypadek kryminału Barbary Nawrockiej Zatrzymaj zegar o jedenastej przeczy jednak temu schematowi. To doskonała książka sensacyjna, której fabułę na dodatek zbudowano na potężnym fundamencie psychologicznym.
Ekstrakt: 90%
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Anna Kłodzińska (1915-2008), Barbara Gordon (1918-1987), Danuta Frey (1936), Helena Sekuła (1927-2020)  trzeba przyznać, że reprezentacja kobiet wśród autorek peerelowskich powieści milicyjnych prezentowała się całkiem przyzwoicie. I na dodatek poziomem na pewno nie odstawała od męskiej części drużyny. A jeśli dorzucić jeszcze do powyższego zestawienia Barbarę Nawrocką(-Dońską) (1924-2018), kto wie, czy szala nie przechyliłaby się na stronę żeńską.
Nawrocka była przede wszystkim dziennikarką (związaną najpierw z Po prostu, następnie z Trybuną Ludu oraz Trybuną Mazowiecką). Jako prozatorka wyspecjalizowała się w literaturze mainstreamowej (powieściach psychologicznych i obyczajowych), nie stroniła też jednak od reportażu podróżniczego. Pisanie kryminałów było dla niej zajęciem ubocznym. W sumie  samodzielnie bądź w duecie z mężem, również dziennikarzem (tyle że skupiającym się na popularyzowaniu nauki), Ryszardem Dońskim (1923-1973)  stworzyła ich zaledwie pięć: Akcję «Chirurg» (1968), Tajemniczą katarynkę (1968), Śmierć czarnoksiężnika (1970), Zatrzymaj zegar o jedenastej (1973) i Zatruty bluszcz (1977). Najważniejsze, że w jej przypadku ilość przechodziła w jakość, a wydany przez Iskry w serii Klub Srebrnego Klucza (w stu tysiącach egzemplarzy!) Zatrzymaj zegar o jedenastej może być nawet najlepszą powieścią milicyjną w dziejach Polski Ludowej.
Książka powstała na konkurs, jaki ogłoszony został przez wydawnictwo Iskry i Komendę Główną Milicji Obywatelskiej. Organizowano je niezbyt często, ale może to i lepiej, bo jeśli już decydowano się jakieś powieści w nich nagrodzić i następnie wydać, to zazwyczaj okazywały się bardzo udanymi kryminałami, jak chociażby Czas zatrzymuje się dla umarłych (1969) autorstwa Artura Moreny, czyli Andrzeja Wydrzyńskiego. Zatrzymaj zegar o jedenastej jest literackim majstersztykiem: historią od strony psychologicznej tak mroczną, że bez wątpienia przypadłaby do gustu wszystkim wielbicielom nordic noir spod znaku Henninga Mankella czy Jo Nesbø. Na dodatek, podobnie jak w kryminałach skandynawskich, w fabule decydującą rolę odgrywa tajemnica sprzed lat, która rzutuje na dalsze życie bohaterów.
W tym konkretnym przypadku jest to tajemnica sięgająca czasów drugiej wojny światowej. I choć w polskiej powieści milicyjnej był to wątek mocno eksploatowany (vide Zabójstwo Thomasa Jonesa Aleksandra Minkowskiego, Kto zabił Kruka? Danuty Frey-Majewskiej czy Zwracam panu twarz Zygmunta Sztaby), to jednak Nawrocka potrafiła podejść do niego z zupełnie innej i wielce zaskakującej strony, łamiąc przy tym wszystkie dotychczas obowiązujące w tym gatunku schematy. Punktem wyjścia są jednak wydarzenia rozgrywające się współcześnie  nocą z 1 na 2 listopada 1971 roku, a więc ćwierć wieku od zakończenia wojny. Tego właśnie dnia, a raczej nocy, na warszawskim Bródnie zamordowany zostaje stary i zdziwaczały zegarmistrz, który mieszkając w rozwalającej się szopie, zgromadził w niej pokaźną kolekcję zegarów.
Od samego początku całkiem sporo dowiadujemy się o mordercy (a z każdym kolejnym rozdziałem jest tych informacji znacznie więcej): że jest dojrzałym mężczyzną (po pięćdziesiątce); że śmierć zegarmistrza jest skutkiem porachunków okupacyjnych (zabójca poszukiwał swej ofiary przez dwadzieścia osiem lat!); wreszcie że w całej sprawie szczególną rolę odgrywa tytułowa godzina jedenasta (po pozbawieniu życia staruszka sprawca poświęcił sporo czasu, aby wszystkie zegary w domu-warsztacie zatrzymać właśnie na tej godzinie). Dlaczego? Na wyjaśnienie tej zagadki musimy poczekać aż do finału, do którego podążamy  wcale nie taką prostą drogą  razem z (bezimiennym) kapitanem MO Kordą oraz jego prawą ręką, porucznikiem Zygmuntem Gablerem (którzy pojawili się już trzy lata wcześniej w Śmierci czarnoksiężnika). Przy tej okazji autorka przełamała jeszcze jeden schemat powieści milicyjnych, w których prowadzący śledztwo funkcjonariusze zazwyczaj darzą się ogromnym szacunkiem i chętnie ze sobą współpracują; w przypadku Kordy i Gablera trudno o tym mówić, choć na pewno nie patrzą już na siebie aż tak krzywo, jak podczas poprzedniego dochodzenia.
Jedynym istotnym śladem (oczywiście poza zatrzymanymi zegarami) znalezionym na miejscu zbrodni jest wypożyczona z biblioteki książka. Co ciekawe, wypożyczona jeszcze przed wojną i, jak widać, nigdy nie oddana. Na szczęście na stronie tytułowej Romansu Teresy Hennert znajduje się pieczątka, co pozwala ustalić, do jakiej biblioteki należał ten konkretny egzemplarz powieści Zofii Nałkowskiej. Prowadzi on Kordę do (anonimowego) prowincjonalnego miasteczka, w którym w czasie wojny rozegrały się nadzwyczaj dramatyczne wydarzenia. W czasie Akcji Reinhardt wywieziono z niego do obozu masowej zagłady wszystkich Żydów, a ich domy zniszczono (tak przestała istnieć prywatna biblioteka, z której wypożyczono znalezioną w mieszkaniu zegarmistrza książkę). Kilka miesięcy później w miejscowym dworze, należącym do przebywającego w Wiedniu barona Donera, doszło do strzelaniny pomiędzy akowskimi (sic!) partyzantami a Niemcami, w czasie której zginęło siedemnastu leśnych. Ich dowódca, Brodaty, doszedł wówczas do wniosku, że pułapka, w jaką wpadli jego żołnierze, była efektem zdrady, za którą odpowiada sprowadzony przez Donera z Warszawy zarządca majątku, a prywatnie krewny jego żony.
W czasie wizyty w miasteczku i w rozwalającym się dworze, w którym obecnie mieści się nowa biblioteka, uwagę kapitana Kordy przykuwa zwłaszcza jedna rzecz. To mieszczący się nad frontowymi drzwiami medalion, w jakim przed laty, jak informuje go młoda bibliotekarka, znajdował się nieczynny zegar, którego mechanizm zatrzymał się  uwaga! uwaga!  punktualnie na godzinie jedenastej. Przez ponad dwie dekady nikt nie był w stanie go naprawić, aż w końcu przed dwoma laty zegar w niewyjaśnionych okolicznościach zniknął. Ktoś musiał go ukraść! Przypadek? Korda nie wierzy w takie przypadki. Zyskuje więc pewność, że śmierć starego zegarmistrza musi mieć związek z wydarzeniami, jakie rozegrały się w miasteczku w mrocznych latach okupacji hitlerowskiej. Tylko jak po tak długim czasie trafić na ślad ludzi, którzy kiedy przyszło wyzwolenie, rozpierzchli się po kraju?
Nawrocka zastosowała w swej powieści zaskakującą formę prowadzenia narracji, przeplatając rozdziały poświęcone dochodzeniu milicyjnemu rozdziałami, w których przybliża postać mordercy. Tym sposobem regularnie dorzucała kolejne ważkie informacje na jego temat, nie za wiele jednak przy tym zdradzając. W efekcie kryminał trzyma w napięciu do samego końca. Nawet w momencie, kiedy wiemy już całkiem sporo, wciąż nie znamy odpowiedzi na najistotniejsze pytanie dotyczące intencji zabójcy. A to wcale nie jest największa niespodzianka, jaka czeka na czytelników. Za taką można uznać niespodziewane okoliczności tragedii, jaka rozegrała się w 1943 roku w dworku barona Donera, dając początek wszystkim późniejszym dramatycznym wydarzeniom.
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  O głupocie w obliczu wolności

  Joanna Kapica-Curzytek

  Riku Korhonen Powieść lekarska
  

  
  Powieść lekarską można odczytać jako prozę moralnego niepokoju z wątkami erotycznymi. Czy także - jako diagnozę stanu ducha Europejczyków?
Ekstrakt: 70%
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Pozwolę sobie zwrócić uwagę, że mamy okazję poznać u nas kolejnego znakomitego pisarza wywodzącego się z Finlandii! Dołącza on do takich znanych u nas autorów jak: Aarto Paasilinna, Jussi Valtonen, Juhani Karila czy (szwedzkojęzyczna) Ulla-Lena Lundberg.
Powieść lekarska, jako trzeci w dorobku utwór 50-letniego Riku Korhonena, ukazała się w oryginale w 2008 roku. Została wyróżniona dwa lata później Nagrodą Literacką Unii Europejskiej, której ideą jest zwrócenie uwagi na nowe literackie talenty i promowanie kulturowej różnorodności naszego kontynentu.
Książka nie jest najłatwiejsza w odbiorze: ma wiele przenikających się ze sobą wątków, jest tu do odkrycia wiele warstw i tropów. Swego rodzaju klucz do tego, jak rozumieć jej przesłanie, znalazłam jednak już na początku. Autor przytacza motto Donalda Rumsfelda: wolność jest bezładna. A już w pierwszym akapicie powieści pojawia się ważne słowo: głupota. Co prawda, w odniesieniu do kobiety Zachodu, jak zostało to ujęte. Ale to swego rodzaju antyteza, bo gdybym miała krótko podsumować całą powieść, powiedziałabym, że jest ona o głupocie mężczyzny Zachodu w obliczu - bezładnej - wolności.
Na czwartej stronie okładki dosyć czytelnie wyjaśniono, jaki jest główny zarys akcji książki. To się bardzo przydaje, bo osoby, czasy, fikcja oraz fikcja w fikcji mocno się ze sobą przenikają, składając się na jedyny w swoim rodzaju portret świadomości mężczyzny w średnim wieku. Niklas prowadzi z pozoru ustabilizowane, ale bez wątpienia dostatnie życie. Zadaje sobie pytanie, jaka będzie jego przyszłość. Jego związek z Iną się chwieje, partnerka straciła niedawno ojca. Ich miłość (?) to raczej przygnębiający portret samotności we dwoje, tego trudnego etapu, gdy właściwie nie wiadomo, co i jak ze wspólnego życia ratować w imię przyszłości.
Niklas, jak się wydaje, nie ma żadnych zobowiązań. Ucieka w pisanie powieści i eksperymentowanie: jak daleko może się posunąć w kierunku, nazwijmy to umownie, rozwalania sobie życia (a może poszukiwania w nim czegoś lepszego?). Główną treścią staje się przygodny seks i rujnujące zdrowie używki (a może jest to sposób na poszukiwanie nowych doznań i poszerzenie horyzontów świadomości?). Mnożą się pytania  tyle, że Niklas znajduje na nie chybione odpowiedzi. Miotają nim egzystencjalne niepokoje i wątpliwości. To pesymistyczny i wielowarstwowy obraz głupoty w obliczu bezładnej wolności, by ponownie przywołać towarzyszące powieści motto. Zaryzykowałabym stwierdzenie, że do podobnych wniosków dochodzi w swoich powieściach Michel Houellebecq, choć podąża inną drogą i stosuje inną, rzecz jasna, technikę pisarską.
W książce znajdziemy też ciekawe uzasadnienie jej tytułu  od razu mogę zdradzić, że nie ma on nic wspólnego z medycyną, ale jest ciekawą metaforą odnoszącą się do kraju, który rości sobie prawo, by być lekarzem świata. Rzeczywiście, w tle pobrzmiewają wydarzenia ważne na skalę naszego globu. Rozpoczyna się wojna w Iraku. Czy decyzja o jej rozpętaniu to także przejaw zbiorowej tym razem głupoty w obliczu bezładnej wolności? Akcja powieści toczy się podczas wyjątkowo upalnego fińskiego lata. To bezsprzecznie oznaka klimatycznej anomalii, a więc kolejnego globalnego problemu, nad którym trzeba się pochylić.
Powieść lekarska próbuje obiecująco uchwycić zręby europejskiej tożsamości. Podporą są tutaj przytaczane nazwiska i słowa Habermasa, Bakunina czy Kiergedaarda. Tyle, że wypływa tutaj stanowczy i pesymistyczny wniosek: współczesny mieszkaniec naszego kontynentu to ktoś, kto wzbudza raczej niepokój niż pewność stabilnej, bezpiecznej przyszłości. Korhonen stawia tu całkiem sporo pytań natury egzystencjalnej i moralnej, ale jego książka w żadnym wypadku nie jest moralizatorska ani dydaktyczna. To raczej szarpnięcie za rękaw: Europejczyku, co robisz ze swoją wolnością? Zwielokrotnioną w dodatku postmodernistycznym młynem technologicznym, jak nazywa autor wirtualną sieć. W tej sferze również dzieje się bardzo wiele. Autor inspiruje do jeszcze jednej refleksji: czy da się pogodzić europejskość z silną - delikatnie rzecz ujmując - narodową tożsamością?
Riku Korhonen jest bez wątpienia wytrawnym pisarzem. Jego proza wciąga bez reszty, powala dosadnością mocnego erotyzmu, by za chwilę wzruszyć liryczną frazą (moja ulubiona to: czasem czułość ledwo, ledwo się trzyma). Wszystko jest tutaj mocno prawdziwe  w pełni zgodne z napomnieniem (przywoływanego tu zresztą) Hemingwaya: napisz najprawdziwsze zdanie, jakie znasz. Tłumaczenie wymagało innowacyjności i w niejednym miejscu językowej odwagi. Angażuje bez reszty i przyciąga uwagę. Twórcą polskiego przekładu jest Sebastian Musielak.
Powieść lekarska jest kolejną trafioną pozycją wydaną w arcyciekawej serii Bałtyk gdańskiego wydawnictwa Marpress. To już wyróżniająca się i coraz bardziej rozpoznawalna marka! Pomysł na nią, nawiązujący do geografii, jest świetny, a każdy pisarz jest tu odkryciem. Czekam na kolejne propozycje, przy okazji gorąco polecając te tytuły, które już się ukazały.
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  Krótko o książkach:W przedświątecznym Nowym Jorku

  Joanna Kapica-Curzytek

  Nicholas Sparks Jedno życzenie
  

  
  Jedno życzenie to bardziej przypowieść niż powieść obyczajowa, dlatego nie warto się zastanawiać, czy i ile ma wspólnego z prawdziwym życiem. Jej zaletą jest to, że pozwala docenić więzi między ludźmi i wszystkie dobre rzeczy, które nas spotykają.
Ekstrakt: 70%
[image: Jedno życzenie]
Maggie to bez wątpienia kobieta sukcesu. Jest sławną fotografką, objechała cały świat i spełnia się, prowadząc galerię sztuki. Niestety, musi się też zmierzyć z trudną sytuacją, która przewraca do góry nogami całe jej dotychczasowe życie. Już nic nie będzie takie samo.
Identycznie można było powiedzieć w jej przypadku, gdy miała niespełna szesnaście lat. Życiowy dramat sprawił, że znalazła się pod opieką ciotki daleko od swoich rodziców i siostry. To dla dziewczyny niełatwe. Wszyscy oczekują od niej tylko jednego: ma się uczyć i nie zawalić szkoły. Z pomocą przychodzi jej korepetytor, o kilka lat od niej starszy Bryce.
Mogłoby się wydawać, że Jedno życzenie będzie wyłącznie ckliwą, romantyczną opowiastką o niespełnionej nastoletniej miłości, która w dorosłym życiu stale każe patrzeć wstecz. Nicolas Sparks, prowadząc narrację w dwóch wymiarach czasowych, buduje jednak z powodzeniem inne i nie zawsze oczywiste warstwy tej historii. Składają się one na intrygującą opowieść (przypowieść?) o znaczeniu życiowych błędów i sile więzi między ludźmi. Maggie mierzy się także się z sytuacją graniczną,  co dodaje całej historii głębi i wyzwala podczas lektury wiele emocji.
Nie jest tu ważne, czy rzeczywiście istnieją tak idealni aż do znudzenia ludzie (jak Bryce) albo czy świat jest rzeczywiście taki mały, by mogli się spotkać ze sobą Maggie i Mark. Nie w każdym miejscu fabuła przekonująco się klei, choć jest oczywiście spójna i dobrze poprowadzona. Zaletą Jednego życzenia jest jednak przede wszystkim sportretowanie ludzi, którzy są  prawdziwi w swoich uczuciach, a ich intencje są jak najlepsze. Finał  obowiązkowo!  wyciśnie niejedną łzę, ale lektura pozostawi nas z poczuciem, że nawet w obliczu największej straty jest w życiu miejsce na radość i dobrych ludzi wokół. Dodatkowym atutem jest tu pięknie sportretowany pejzaż przedświątecznego i świątecznego Nowego Jorku, z tłumem spieszących się ludzi i zimową ślizgawką.
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  Średniowieczna rewia mody iamory

  Marcin Mroziuk

  Grażyna Bąkiewicz Jak zdobyłeś koronę, Bolesławie Chrobry?
  

  
  Młodzi czytelnicy bez trudu znajdą w podręcznikach informację o roku koronacji Bolesława Chrobrego, ale lektura książki Grażyny Bąkiewicz może nie tylko uświadomić im znaczenie tego wydarzenia, ale także wyjaśnić, jak długa i skomplikowana była droga władcy do zdobycia upragnionego tytułu. W dodatku fabuła Jak zdobyłeś koronę, Bolesławie Chrobry? jest  jak zwykle w tym cyklu  atrakcyjna i może szczególnie zainteresować dziewczyny, które wyrosły już z marzeń o poślubieniu księcia z bajki.
Ekstrakt: 80%
[image: Jak zdobyłeś koronę, Bolesławie Chrobry?]
Przebieg kolejnej wyprawy w przeszłość, którą podejmują uczniowie pana Cebuli, poznajemy z perspektywy Eli, mocno przeżywającej właśnie zmianę w zachowaniu swoich najlepszych przyjaciółek  Heli i Meli. Wprawdzie tak jak do tej pory ta trójka przywiązuje niezwykłą wagę do swojego wyglądu i ubioru, ale wygląda na to, że dwie dziewczyny nie chcą już czekać na wymarzonego księcia, lecz coraz większe zainteresowanie okazują kolegom z klasy! Główna bohaterka sądzi natomiast, że nie należy rezygnować z marzeń, a dobrą okazją do ich spełnienia może być choćby podróż w czasy Bolesława Chrobrego. Jak łatwo się domyślić, w miarę rozwoju wydarzeń jej przekonania też będą ewoluować.
Zainteresowania narratorki sprawią, że nie ograniczy się ona do znalezienia odpowiedzi na pytanie postawione przez nauczyciela. Oczywiście dowiemy się też, jak Bolesław Chrobry został królem, bo możemy obserwować wraz z młodymi bohaterami różne wydarzenia z życia władcy, począwszy od jego dzieciństwa, a kończąc na przygotowaniach do koronacji. Znajdziemy więc tutaj informacje o zakończonej męczeńską śmiercią wyprawie świętego Wojciecha, zjeździe gnieźnieńskim czy wojnach toczonych przez polskiego księcia. Same starania o koronę są zaś nad wyraz skomplikowane i w tym przypadku jesteśmy także świadkami wielu zwrotów akcji. Warto dodać, że wiele szczegółów historycznych zostało przedstawionych  jak zwykle w tej serii  w zabawnych komiksach Artura Nowickiego.
Poza tym Ela bacznie przygląda się różnym książętom, co z kolei umożliwia czytelnikom poznanie między innymi losów Bezpryma, o których szczegółowo opowiada zresztą inna warta polecenia książka Grażyny Bąkiewicz. Jak zdobyłeś koronę, Bolesławie Chrobry? okazuje się ponadto prawdziwą kopalnią wiedzy o średniowiecznych ubiorach i ozdobach. Chociaż nie szata zdobi człowieka, to w tamtych czasach właśnie strój mówił wiele o pozycji danej osoby. Przekonamy się też, że niezależnie od epoki wiele kobiet całkiem chętnie poświęca sporo czasu i pieniędzy, żeby naprawdę pięknie wyglądać. Czytelnikom nie pozostaje nic innego, jak cieszyć się, że seria Ale historia utrzymuje wysoki poziom, a w przygotowaniu są jej kolejne części.
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  Auf Wiedersehen, Herr Mock!

  Sebastian Chosiński

  Marek Krajewski Błaganie o śmierć
  

  
  Powieści Marka Krajewskiego o Eberhardzie Mocku nie ukazywały się, jeśli chodzi o czas ich akcji, w porządku chronologicznym. Od dawna wiemy więc, kiedy, gdzie i z jakiego powodu były policjant z Breslau zmarł. Nie musieliśmy na zdobycie tej wiedzy czekać aż do wydania ostatniej  naprawdę, Panie Krajewski?  książki cyklu. Nie zdziwcie się więc, że fabułę Błagania o śmierć autor umieścił w 1919 roku, gdy jego bohater ma przed sobą jeszcze długą i wieńczoną wieloma upadkami i wzlotami służbę.
Ekstrakt: 80%
[image: Błaganie o śmierć]
Marek Krajewski już raz pożegnał się z Eberhardem Mockiem (miało to miejsce w wydanej w 2009 roku powieści Głowa Minotaura), aby powrócić do tego bohatera siedem lat później (w książce zatytułowanej po prostu Mock). Może więc to drugie pożegnanie, zasygnalizowane czytelnikom krótko przed premierą Błagania o śmierć, czyli najnowszej odsłony kryminalnych perypetii policjanta z Breslau, wcale nie jest takie najostateczniejsze. Ja przynajmniej wciąż nie tracę wiary w to, że za czas jakiś Eberhard triumfalnie powróci. Choćby tylko w jednym dziele, ale takim, którego długo nie da się zapomnieć. Bo zwyczajnie mu się to należy!
Czy to jednak oznacza, że Błaganie o śmierć wyrzucimy z pamięci od razu po przeczytaniu? Nic z tych rzeczy! To, obok Golema (2019), najlepsza powieść serii, jaka powstała po jej reaktywacji. Ale też nie z tych, które nadzwyczaj udanie wieńczą, jak chociażby Niespokojny człowiek (2009) Henninga Mankella, zasłużony dla gatunku cykl. Inna sprawa, że trochę jednak rozumiem decyzję Krajewskiego, mimo że  jako wielbicielowi Mocka  niełatwo mi się z nią pogodzić. O ile bowiem dla swego drugiego sztandarowego bohatera, to jest lwowskiego komisarza Edwarda Popielskiego (który zresztą zadebiutował we wspomnianej wcześniej Głowie Minotaura), wrocławski prozaik zdołał znaleźć nową niszę, czyniąc z niego w najnowszych powieściach  od Dziewczyny o czterech palcach (2019) po tegoroczny Czas zdrajców  agenta Dwójki, czyli przedwojennego polskiego wywiadu wojskowego, o tyle książki o Mocku od debiutanckiej Śmierci w Breslau (1999) kręcą się wciąż wokół tych samych motywów. A to mogło się autorowi zwyczajnie przejeść.
Akcja Błagania o śmierć rozgrywa się w kwietniu (i częściowo w maju) 1919 roku (na kilka miesięcy przed historią opisaną w Widmach w mieście Breslau). Eberhard Mock jest już mężczyzną w sile wieku  ma trzydzieści sześć lat!  ale jego życie osobiste wciąż znajduje się w totalnej rozsypce. Mieszka z ojcem, którego od najmłodszych lat nienawidzi (za alkoholizm i wynikającą z niego przemoc domową); kontakty intymne utrzymuje głównie z prostytutkami; rzadko trzeźwieje. Jest funkcjonariuszem wrocławskiej obyczajówki, co sprawia, że zawodowo zajmuje się tymi, którzy sięgnęli dna. Ma to też jednak swoje dobre strony: widzi w osobach z marginesu ludzi, którzy mają takie same prawa, jak ci tworzący  często zakłamane i wzbogacone na oszustwach  elity. Gardzi tylko tymi, którzy popełniają przestępstwa z niegodziwości bądź dla zaspokajania własnych, wyuzdanych potrzeb. W takiej sytuacji bez znaczenia są dla niego pochodzenie społeczne, wykształcenie czy posiadany majątek
Fabuła ostatniej (chlip! chlip!) powieści z Mockiem w roli głównej zaczyna się z wysokiego c: od porwania prostytutki Herty Rossenbach i jej rocznej córeczki Bettiny. Dowiedziawszy się o jej zniknięciu, burdelmama Therese Berger udaje się po pomoc właśnie do Eberharda  wie bowiem, że darzy on dziewczynę szczególną sympatią. Mock jest akurat  razem z ojcem  na walce bokserskiej, która kończy się tragicznie: jeden z pięściarzy zadaje potężny cios drugiemu i doprowadza tym samym do jego śmierci. Jak się wkrótce okazuje, zmarły bokser jest nieślubnym synem niezwykle bogatego i wpływowego w Breslau człowieka, który gotów jest poruszyć niebo i ziemię, byle tylko wyjaśniono przyczynę zdarzenia i ukarano winnych. Z tego też powodu Eberhard i jego kompan wachmistrz Kurt Smolorz zostają oddelegowani z decernatu obyczajowego do kryminalnego, by wspomóc podwładnych inspektora Heinricha Mühlhausa. Mock nie jest z tego zadowolony, ponieważ staje mu to na przeszkodzie w prowadzeniu nieoficjalnego, a więc na własną rękę, dochodzenia dotyczącego Herty i Bettiny.
Zmienia się to, kiedy policjant odkrywa, że oba śledztwa przecinają się w tym samym punkcie, a jest nim osoba Eugena Schliepsa  ekswięźnia, który po wojnie światowej został pławiącym się w luksusach przywódcą charytatywnego Bractwa Pierścieniowców (Ringverein), stawiającego sobie za cel pomoc ludziom takim jak on, starającym się po wyroku wrócić do normalnego życia. Organizacje takie istniały naprawdę; Krajewski ich sobie nie wymyślił. Narodziły się w latach 90. XIX wieku, ale największy ich rozkwit przypadł na okres Republiki Weimarskiej. Choć najczęściej miały wypisane na sztandarach bardzo szczytne cele, w rzeczywistości były gangami, które zajmowały się przemytem, wymuszeniami, stręczycielstwem; nie stroniły również od zabójstw. Jak każda porządna mafia, nierzadko miały swoje umocowanie polityczne, jak również wtyki w policji. Czy zatem tym razem Mock nie staje na drodze zbyt potężnemu wrogowi? Można by tak pomyśleć, ale nie należy zapominać, że i on ma swoich  niezastąpionych i niezawodnych  ludzi w światku przestępczym: Wirtha i Zupitzę.
Gdy autor świadomie kończy jakiś cykl, stara się zrobić to z rozmachem. Naturalnym domknięciem trzynastoczęściowej epopei o Eberhardzie Mocku powinna być więc książka zawierająca odpowiednią dawkę okrucieństwa i grozy. I Marek Krajewski właśnie tak robi. Uczynienie jedną z ofiar przemocy rocznej dziewczynki  słowem: dziecka, które nie ma najmniejszych szans stawić przestępcy oporu  wyzwala w czytelniku słuszny gniew i oburzenie na sprawcę; jednocześnie pozwala autorowi na przekraczanie kolejnych granic makabry. Cóż, pod tym względem Błaganie o śmierć, chociaż może to się wydawać wręcz nieprawdopodobne  bije na głowę wszystkie poprzednie odsłony serii. Najważniejsze jednak, że opisywane okropności znajdują uzasadnienie w fabule, nie służą jedynie wywołaniu szoku  to się układa w logiczną całość. Przyznam, że będzie mi brakowało Mocka. Gotów jestem nawet dać na mszę w intencji jego rychłego powrotu.
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  PRL w kryminale:Piękny pięćdziesięcioletni

  Sebastian Chosiński

  Barbara Nawrocka-Dońska Zatruty bluszcz
  

  
  Cztery lata po doskonałej powieści Zatrzymaj zegar po jedenastej Barbara Nawrocka-Dońska w serii Czytelnika Z jamnikiem wydała swoją ostatnią powieść milicyjną  Zatruty bluszcz. To historia wybitnego i popularnego przed laty śpiewaka operowego, który w dojrzałym już wieku przeżywa  za sprawą nowo poznanej kobiety  drugą młodość. Co, jak można się domyślać, źle się dla niego kończy.
Ekstrakt: 80%
[image: Zatruty bluszcz]
Opublikowała  samodzielnie bądź ze zmarłym w 1973 roku mężem Ryszardem  jedynie pięć powieści milicyjnych, a jednak trudno byłoby sobie wyobrazić peerelowską literaturę sensacyjną bez niej. Barbara Nawrocka-Dońska (1924-2018) nigdy nie zeszła bowiem poniżej pewnego poziomu, nigdy nie napisała książki, której po latach musiałaby się  czy to z przyczyn artystycznych, czy też ideologicznych  wstydzić. Czego nie można powiedzieć chociażby o Danucie Frey-Majewskiej (vide niesławne, zarażone pomarcowym antysemityzmem Kto zabił Kruka?) bądź Annie Kłodzińskiej (jej kryminały z okresu stanu wojennego). Ba! wydana w 1973 roku powieść Nawrockiej Zatrzymaj zegar o jedenastej to arcydzieło gatunku! A jak na jego tle wypadł ostatni w dorobku warszawskiej pisarki kryminał  wydany cztery lata później Zatruty bluszcz? Mówiąc najkrócej: nieco (z naciskiem na nieco) słabiej, aczkolwiek wciąż jest to poziom niedościgły dla wielu innych twórców powieści milicyjnych w Polsce Ludowej.
Ponownie  podobnie jak to miało miejsce w Zatrzymaj zegar o jedenastej, ale również jeszcze wcześniejszej Śmierci czarnoksiężnika (1970)  w Zatrutym bluszczu pojawiają się kapitan Henryk Korda (wreszcie poznajemy jego imię!) oraz porucznik Zygmunt Gabler, którzy choć wcześniej nie zawsze za sobą przepadali, to tym razem  takie przynajmniej można odnieść wrażenie  darzą się coraz większym szacunkiem i sympatią. I słusznie, w końcu reprezentują sobą majestat Milicji Obywatelskiej, a więc powinni być  po pierwsze  bez skazy, a po drugie  gloryfikować pracę zespołową. Przy okazji poprzednich śledztw różnie z tym bywało. Teraz starają się, jak tylko to jest możliwe, wzajemnie się uzupełniać. Chociaż mimo wszystko Korda wciąż ma tendencje do gry solowej i nie zawsze dzieli się ze swoim współpracownikiem najważniejszymi informacjami.
Zatruty bluszcz to oczywiście rasowy kryminał milicyjny, ale także w dużym stopniu powieść obyczajowy z życia Polaków epoki środkowego Gierka. Zasadnicza część akcji, nie licząc retrospekcji, rozgrywa się latem 1975 roku. To właśnie wtedy dochodzi do zagadkowego wypadku z udziałem Andrzeja Gandera. Ponad pięćdziesięcioletni mężczyzna, mieszkający samotnie na trzecim piętrze kamienicy (bądź bloku, ale raczej to pierwsze) wypada ze swego gęsto porośniętego bluszczem (w ten sposób odseparowywał się od ewentualnych wścibskich sąsiadów) balkonu na ulicę. Przybyły na miejsce zdarzenia kapitan jest gotów uznać to nawet za samobójstwo, choć instynkt podpowiada mu, że sprawa może być bardziej skomplikowana. Problemem jest brak świadków zdarzenia. Jest w zasadzie tylko jedna kobieta, która jednak w czasie kiedy Gander leciał głową w dół, goniła właśnie po ulicy swego niefrasobliwego psa. Podczas kolejnej rozmowy z milicjantami przekazuje ona jednak pewną zastanawiającą informację: otóż przed wypadkiem przed klatką schodową domu ofiary stał fiat 125p koloru pomarańczowego (bahama yellow), który zniknął krótko potem, gdy wokół leżącego na ulicy trupa zaczęli zbierać się gapie.
Kim jest ofiara? Nawrocka-Dońska opisała go w bardzo szczególny, godny przytoczenia sposób: Był to niewątpliwie piękny mężczyzna, chociaż przeszedł swoją smugę cienia. Minął już szczyt męskich lat. Zdjęcie promieniowało jednak nadal urodą i ciepłem. Uśmiech, odbijający się w jego oczach, na pewno zdobywał zaufanie dziewcząt. Dzieci lubią wsuwać rączki w podobną dłoń  wrażliwą i czułą. Za takimi mężczyznami snują się kobiety i psy. Koty moszczą się zaraz na kolanach. Inspirujące, prawda? Jesteście w stanie określić na podstawie tego opisu zawód wykonywany przez Grandera? Otóż był on śpiewakiem operowym i operetkowym. W chwili śmierci już emerytowanym. Przed wojną kształcił się we Florencji, występował na deskach mediolańskiej La Scali, do kraju powrócił  kierowany patriotyzmem  w 1946 roku. Przez kolejne lata występował bardzo intensywnie w różnych miejscach, nie zawsze odpowiednich, w efekcie czego nabawił się choroby strun głosowych, która spowodowała przedwczesną rezygnację ze znakomitej kariery.
Sporo na temat Grandera kapitan Korda dowiaduje się od swego dawnego druha z czasów wojny, Aleksandra Baumanna, którego poznał, kiedy ukrywał się przed Niemcami. Baumann był byłym powstańcem z getta warszawskiego, po opuszczeniu stolicy zaciągnął się do oddziału partyzanckiego w lasach janowskich, po wyzwoleniu został śpiewakiem, a następnie reżyserem operowym. Doskonale znał Grandera, podziwiał go i lamentował nad jego przerwaną z powodu zdrowia karierą. Spotkawszy się z Kordą, opowiada mu głównie o zawiłościach życia osobistego ofiary, który nigdy nie stronił od młodych kobiet, nawet wtedy, kiedy pozostawał w związku małżeńskim. Od Baumanna też milicjant otrzymuje bardzo istotną wskazówkę: najprawdopodobniej od jakiegoś czasu rozwiedziony śpiewak spotykał się z kimś. Musiała to być dla niego kobieta na tyle ważna, że dla niej wydobył się z nałogu alkoholowego. Kim jednak była? W mieszkaniu Grandera porucznik Gabler trafia na pewien ślad  anons z biura matrymonialnego (bądź instytucji bardzo je przypominającej).
Teraz trzeba tylko odnaleźć kobietę, która umilała śpiewakowi ostatnie miesiące życia. Jeśli bowiem ktoś ma rzucić na nie więcej światła, to jedynie ona. Tyle że jej poszukiwania przypominają rozglądanie się za igłą w stogu siana Równolegle do opisu dochodzenia prowadzonego przez Kordę i Gablera Nawrocka-Dońska w retrospekcjach przedstawia historię romansu ofiary. Zauroczenie starszego już mężczyzny młodą i piękną kobietą, którą  dzięki własnemu urokowi, wielkiemu doświadczeniu i wiedzy  może stopniowo kształtować, dzielić się z nią tym, co niegdyś stanowiło sens jego życia. Po nieudanym małżeństwie i okresie pogrążania się w nałogu znajomość z Lidką jest dla niego wiatrem w żagle, drugą młodością. Takie fascynacje bywają też jednak niebezpieczne. Autorka powieści dokonuje na kartach Zatrutego bluszczu wiwisekcji umysłu mężczyzny pięćdziesięcioletniego, który chcąc ocalić w sobie wewnętrzne piękno, wikła się w związek, który tak naprawdę nikomu nie może przynieść szczęścia. Ba! jest prostą receptą na tragedię. To oczywiste od pierwszych rozdziałów książki; tym większa więc zasługa Nawrockiej-Dońskiej, że potrafi praktycznie do samego końca utrzymać tajemnicę i zaskakiwać czytelnika. Choć, gwoli ścisłości, mniej więcej w dwóch trzecich powieści sprawa zdaje się być już oczywista.




Tytuł: Zatruty bluszcz
Data wydania: 1977
Autor: Barbara Nawrocka-Dońska
Wydawca:  Czytelnik
Seria: Z jamnikiem
Format: 147s.
Gatunek: kryminał / sensacja / thriller
Zobacz w: Kulturowskazie
Ekstrakt: 80%
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  Bez zbędnych elementów

  Joanna Kapica-Curzytek

  Bill Clinton, James Patterson Córka prezydenta
  

  
  Córka prezydenta daje nam ciekawy wgląd w działania ludzi władzy w Stanach Zjednoczonych w (na szczęście fikcyjnej) sytuacji wyjątkowej. A przede wszystkim jest dobrze napisanym, trzymającym w napięciu thrillerem politycznym.
Ekstrakt: 80%
[image: Córka prezydenta]
Jak się okazuje, ten niezwykły pisarski duet nie poprzestał tylko na jednorazowej współpracy. Obaj panowie, zachęceni globalnym sukcesem powieści Gdzie jest prezydent, postanowili iść za ciosem. To dobra decyzja, zwłaszcza że ich druga książka jest lepsza od poprzedniej. Atuty każdego z autorów zostały tu o wiele pełniej wykorzystane niż w pierwszej publikacji. James Patterson ma wielkie doświadczenie w konstruowaniu intrygującej sensacyjnej fabuły, a Bill Clinton, były prezydent USA, świetnie zna tajemnice sprawowania najwyższego urzędu w swoim kraju.
Z drugiej strony, nie znajdziemy tu niczego szczególnie odkrywczego. Córka prezydenta jest do pewnego stopnia schematyczna i przewidywalna, nie wychodzi poza wielokrotnie sprawdzony wzór na dobry polityczny thriller. Latają (obowiązkowo!) śmigłowce, są amerykańscy agenci służb specjalnych i ludzie z kręgów władzy. Po ciemnej stronie mocy, niejako tradycyjnie, znajdują się zideologizowani islamiści. W tle są także nie do końca dający się przeniknąć Chińczycy.
Tak jak w przypadku poprzedniej książki  jest fikcyjny prezydent Stanów Zjednoczonych, a ściślej rzecz biorąc, tym razem - pani prezydent. Głównym bohaterem jest natomiast Matthew Keating, sprawujący urząd przed nią. On i jego rodzina cieszą się pierwszymi chwilami powrotu do normalności. Tymczasem niespodziewanie Mel, córka Keatinga zostaje właśnie porwana. Wszystko na to wskazuje, że w ramach zemsty za wcześniejsze decyzje jej ojca jako prezydenta USA. Polityk i jego żona włączają się do działań. Miłość obojga rodziców do dziecka zostaje wystawiona na wielką, dramatyczną próbę.
Bardzo ciekawie opisany jest łańcuch wydarzeń w Białym Domu, uruchamiany w kryzysowej sytuacji. Autorzy wskazują, że skutecznie działania opierają się na dobrym wzajemnym kontakcie i umiejętnie podejmowanymi decyzjami, proporcjonalnie do rozwoju sytuacji. Tyle teoria, bo przecież w grę wchodzą jeszcze różne osobiste animozje, a nawet kwestie prawne, uniemożliwiające poleganie na swojej intuicji. Czy coś może usprawiedliwić podjęcie nielegalnych kroków?
Akcja toczy się w kilku miejscach naszego globu i pełna jest zaskakujących zwrotów, nawet mimo pewnej przewidywalności. Wizerunek Mel może się podobać: to młoda dzielna dziewczyna, która nie poddaje się łatwo w obliczu niebezpieczeństwa i kiedy tylko może, uprzykrza życie swoim porywaczom  dżihadystom. Sympatyczny jest też wizerunek Samanthy, żony Keatinga. Ma swój świat i pomysł na dalsze życie z dala od polityki po zakończeniu przez męża kadencji.
Dzięki tej książce świetnie widzimy, ile znaczy dostęp do informacji, zwłaszcza niejawnych. Na tym polu można zdziałać bardzo wiele, gromadząc o innych wiedzę, którą oni sami chcieliby ukryć. Czyjeś słabości, udokumentowane na taśmie, stają się tutaj przedmiotem gry, a nawet zmieniają jej reguły. Jak się wydaje, to dosyć powszechna forma walki w różnych kręgach.
W tym wątku  cóż z tego, że dotyczącym tylko drugoplanowej postaci - zabrakło mi jednak mocniejszego potępienia tego, co miało miejsce. Bez tego pozostajemy z dosyć niebezpiecznym poczuciem, że każdemu wolno wszystko, o ile nie wypłynie to na światło dzienne. A jeśli już w wyniku niefortunnego splotu wydarzeń zostanie to ujawnione, wystarczy podać się do dymisji i sprawa zostaje bezpowrotnie zamknięta. Otóż nie jest, co pozwala też podyskutować o stopniach wrażliwości na konsekwencje seksualnych zachowań mężczyzn.
To nie powinno jednak przesłonić pozytywnego ogólnego wrażenia. Lektura od samego początku jest dynamiczna, płynna i przystępna. Nie ma dłużyzn ani zbędnych elementów, sprzyjają temu także krótkie, trafiające w punkt rozdziały i częste zmiany scenerii. Chwilami się wydaje, że kartki przewracają się same. Słowem - nawet się nie obejrzymy, kiedy dotrzemy do końca Córki prezydenta.




Tytuł: Córka prezydenta
Tytuł oryginalny: The Presidents Daughter
Data wydania: 23 sierpnia 2022
Autorzy: Bill Clinton, James Patterson
Przekład: Magdalena Hermanowska
Wydawca:  Rebis
ISBN: 978-83-8188-568-3
Format: 544s. 135×215mm
Cena: 49,90
Gatunek: kryminał / sensacja / thriller
Zobacz w: Kulturowskazie
Ekstrakt: 80%
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  Pierwsze miłości PRL-u:Czasami warto mieć u swego boku rewolucjonistę

  Sebastian Chosiński

  Krystyna Siesicka Katarzyna
  

  
  Ma zaledwie szesnaście lat, mieszka w prowincjonalnym peerelowskim miasteczku i nagle staje przed problemami, z jakimi z trudem poradziłyby sobie osoby znacznie od niej starsze. A na dodatek przeżywa pierwszą miłość, nie mając nawet pewności, czy może zaufać chłopakowi, z którym się spotyka. Z takimi dylematami mierzy się Katarzyna  tytułowa bohaterka kolejnej powieści opublikowanej przez Wydawnictwo Harcerskie Horyzonty w serii Portrety.
Ekstrakt: 80%
[image: Katarzyna]
Publikowana przez Wydawnictwo Harcerskie Horyzonty seria Portrety, na jaką składały się niewielkie objętościowo powieści dla młodzieży (ich wspólnym mianownikiem był fakt, że tytułami były imiona głównych bohaterów), wystartowała w 1971 roku książką Janusza Domagalika Marek. Następne były Agnieszka i Łukasz Krystyny Siesickiej oraz Artur Aleksandra Minkowskiego. Jako piąta w kolejności ukazała się trzecia już w cyklu mikropowieść Siesickiej Katarzyna. Można by się zastanawiać, skąd ta nadreprezentacja zmarłej przed siedmioma laty warszawskiej pisarskiej. Odpowiedź wydaje się prosta: po pierwsze  ponieważ była to doskonała prozatorka, gwarantująca bardzo wysoki poziom artystyczny, po drugie  zaliczała się wówczas do najpłodniejszych autorek książek dla nastolatków. Od swego debiutu w połowie lat 60. XX wieku wydawała niekiedy nawet po dwie lub trzy pozycje w ciągu roku (w tym omawiane już w tym cyklu Jezioro Osobliwości).
Akcja Katarzyny  podobnie zresztą jak wspomnianego powyżej Artura Minkowskiego  rozgrywa się w niewielkim, powiatowym wprawdzie, ale jednak prowincjonalnym miasteczku, które  dzięki budowanym właśnie zakładom  dopiero będzie miało szansę wybić się ponad ówczesną peerelowską przeciętność. Młodzież miejscowego liceum niewiele ma atrakcji do wyboru  poza samą szkołą (która z definicji atrakcją przecież dla ucznia nie jest) istnieje jedynie biblioteka; gdy nastolatkowie chcieli, aby w dawnej remizie strażackiej utworzono dla nich klub, ktoś z władz zdecydował: Basta!. Tytułowa bohaterka, szesnastoletnia Kaśka (niekiedy zwana Kajką) Lipowska, nie jest piątkową uczennicą; z trudem  zwłaszcza z matematyki i fizyki  ciuła pozytywne oceny. Sama o sobie mówi, że jest szara i nijaka. Urodą bije ją na głowę chociażby Gośka, koleżanka z klasy. A mimo to kręcą się wokół niej chłopacy. Grzegorza wprawdzie trudno liczyć, bo mieszka w tym samym domu i znają się  jak mówi chłopak  od pieluch, ale za to
zainteresowanie Garibaldiego jest dla niej czymś nowym i zaskakującym. Ksywkę odziedziczoną po włoskim dziewiętnastowiecznym rewolucjoniście nosi Jurek Markiewicz, syn dyrektora budowy zakładów, które mają przenieść miasteczko w XX, a może nawet XXI wiek, chłopak inteligentny i rezolutny. Dla Katarzyny jego umizgi są o tyle zastanawiające, że jeszcze niedawno spotykał się z Gośką. Jak sam jednak mówi, zaczęły go irytować jej zmienne nastroje, więc skierował swą uwagę ku innej dziewczynie. A stało się to zarazem w dobrym, jak i złym momencie. Dobrym, bo Kaśka, pełna kompleksów, wyraźnie potrzebuje uwagi ze strony kogoś innego niż członkowie rodziny; złym, bo właśnie w jej rodzinie zaczęło dziać się źle. Wszystko za sprawą starszej o kilka lat siostry Jolanty, która wbrew nakazom rodziców zdecydowała się wyjechać do Warszawy, aby zostać modelką w Modzie Polskiej. Na dodatek, wyjechawszy w zasadzie bez pieniędzy, wciąż śle do Katarzyny błagalne listy o dosłanie jej kasy. A skąd szesnastolatka ma ją wziąć?
Problemów dostarcza głównej bohaterce również szkoła. A nade wszystko jeden z kolegów, Tadeusz Ostrowski  cwaniak i kombinator, który wojując z matematykiem Krzyczkiewiczem, postanawia wykorzystać przeciwko niemu słabość nauczyciela do alkoholu. Buntuje przeciwko niemu klasę, nie zastanawiając się, z czego wynika załamanie niemłodego już przecież belfra. W aferę niechcący zostają wciągnięci Lipowska i Markiewicz, a cała sprawa staje się dla nich pierwszą poważną próbą. W tej krótkiej powieści Krystyna Siesicka podejmuje mnóstwo wątków, które zapewne były bardzo istotne dla czytelników sprzed pół wieku. Ba! istotne były także dla dzisiejszych nastolatków. Można odnieść wrażenie, że gdyby nieco tylko uwspółcześniono realia, wyposażając uczniów w smartfony, a szkołę w nowoczesne pomoce dydaktyczne  książka wciąż broniłaby się świetnie.
Co oczywiście jest wielką zasługą autorki, doskonale potrafiącej odczytać myśli oraz opisywać przeżycia i emocje młodych ludzi z początku lat 70. (choć sama Siesicka miała w momencie pisania Katarzyny  w grudniu 1971 roku  czterdzieści trzy lata). Tytułowa bohaterka, choć jest dziewczyną spokojną i stroniącą od waśni, nagle zostaje wrzucona w samo oko cyklonu: z jednej strony chodzi o konflikt pomiędzy jej siostrą a rodzicami, z drugiej  spór między klasowym kolegą a nauczycielem matematyki, z trzeciej  Garibaldi i jego uczucie, które wywołuje w niej nie tylko efekt motyli w brzuchu, ale także obawę o to, czy to, co przeżywa, jest prawdą. Sytuacja zmusza ją także do podejmowania decyzji, z którymi niejednokrotnie problem mieliby dorośli, a co dopiero ona  szesnastolatka, która poza rodzinnym miasteczkiem nie widziała jeszcze świata. Ale to ostatnie akurat mogłaby powiedzieć o sobie zdecydowana większość młodzieży (tej spoza wielkich miast) w Polsce Ludowej. I być może dlatego takie właśnie książki, jak Katarzyna cieszyły się tak dużym powodzeniem. Bo przecież dziewięćdziesięciotysięczny nakład musiał robić wrażenie!




Tytuł: Katarzyna
Data wydania: 1972
Autor: Krystyna Siesicka
Wydawca:  Horyzonty
Seria: Portrety
Format: 99s.
Gatunek: dla dzieci i młodzieży, obyczajowa
Zobacz w: Kulturowskazie
Ekstrakt: 80%
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  Pierwsze miłości PRL-u:Co siedzi(ało) w głowach licealistów?

  Sebastian Chosiński

  Maria Dańkowska Ślub zaraz po maturze
  

  
  Pisarkę Marię Dańkowską pamiętamy dzisiaj przede wszystkim jako autorkę opowiadania Mysz, które pod koniec lat 70. ubiegłego wieku doczekało się nawet interesującej ekranizacji (z muzyką progresywnego zespołu Exodus w tle). W jej prozatorskim dorobku znalazło się jednak więcej tekstów o i dla młodzieży. Jednym z najciekawszych jest powieść o jednoznacznie brzmiącym tytule Ślub zaraz po maturze.
Ekstrakt: 70%
[image: Ślub zaraz po maturze]
Nazwiska pisarek Ireny Jurgielewiczowej (Ten obcy, 1961) oraz Krystyny Siesickiej (Jezioro Osobliwości, 1966; Katarzyna, 1972) zna bez wątpienia każdy (a zwłaszcza każda), kogo młodość przypadła na lata 60. bądź 70. ubiegłego wieku. Nieco mniejszą popularnością cieszyła się natomiast dzisiaj już praktycznie całkowicie zapomniana, przedwcześnie zmarła Maria Dańkowska (1933-1991). Choć zapewne wielu obecnych pięćdziesięcio- i sześćdziesięciolatków kojarzy nakręcony pod koniec lat 70. średniometrażowy film telewizyjny Wiktora Skrzyneckiego Mysz, w którym główne role zagrali Piotr Łysak, Zuzanna Antoszkiewicz (pamiętana głównie za sprawą serialu opartego na powieści Aleksandra Minkowskiego Szaleństwo Majki Skowron) oraz Filip Łobodziński (wiadomo: Podróż za jeden uśmiech, Stawiam na Tolka Banana). Autorką tytułowego opowiadania, jakie stało się kanwą scenariusza  była właśnie Dańkowska.
Mysz (1972) jednak, mimo że została unieśmiertelniona na małym ekranie, nie jest wcale najwybitniejszym dokonaniem pisarskim Marii Dańkowskiej. Która, co też warto podkreślić, w pierwszej kolejności przez całe swoje dorosłe życie była przede wszystkim dziennikarką i publicystką. Po młodości spędzonej w Krakowie i ukończonych studiach socjologicznych przeniosła się do Warszawy, by związać się z wydawnictwami Związku Harcerstwa Polskiego. W latach 1957-1974 była kierownikiem działu w tygodniku Na przełaj; później niemal przez dekadę pełniła funkcję zastępcy redaktora naczelnego miesięcznika dla kobiet Filipinka; w 1983 roku przeszła do redakcji tygodnika Kobieta i Życie, by objąć kierownictwo działu społecznego. Spędziła w nim zaledwie trzy lata. Nie dlatego, że się nie sprawdziła czy też nie chciała dłużej; kierowany przez nią dział po prostu podpadł władzom komunistycznym, ponieważ przedstawiał zbyt ponurą wizję rzeczywistości. W efekcie ekipę dziennikarską rozpędzono, a Dańkowską karnie przeniesiono do redakcji miesięcznika społeczno-kulturalnego Magazyn Polski, z istnienia którego mało kto zdawał sobie sprawę. Pismo upadło zresztą tuż po politycznym przełomie 1989 roku. Niedługo potem Maria Dańkowska zmarła. Zresztą ostatnie lata jej życia naznaczone były heroiczną walką z nieuleczalną chorobą.
Książki pisała na marginesie swojej działalności dziennikarskiej. Początkowo były to publikacje związane z życiem harcerskim. Dopiero pod koniec lat 60. zaczęła publikować opowiadania i powieści. Zadebiutowała Piegami w świetle księżyca (1968), w serii harcerskich Horyzontów Ważne Sprawy Dziewcząt i Chłopców wydała trzy krótkie teksty: Malinowa góra (1971), wspomnianą wcześniej Mysz (także w antologii Kiedy to się zaczyna?, 1972) i Jeszcze o mnie usłyszycie (1978). Po drodze były także zbiór opowiadań Romans mojej mamy (1973) i powieść Ślub zaraz po maturze (1976), później natomiast Cała wiosna na nic (1980) oraz  wydana już po śmierci  Miłość: lekcja pierwsza (1993). Do tego dorobku należy dodać jeszcze poradniki: bestsellerowy, mający kilka wydań W cztery oczy. Tylko dla dziewcząt! (1970), jak również Nastolatki i bon ton (1990). Całkiem sporo tego, choć oczywiście z wymienionymi w pierwszym zdaniu tekstu mistrzyniami i tak trudno Dańkowską porównywać.
Ślub zaraz po maturze, jak zresztą większość jej książek, opublikowało Wydawnictwo Harcerskie Horyzonty. To pełnoprawna powieść, której główną bohaterką i narratorką jest sama autorka  Maria, dziennikarka w młodzieżowej gazecie. Książka pod wieloma względami ma zresztą charakter publicystyczny; w główny wątek wplecione są, jak można mniemać, autentyczne historie nastolatków, z którymi Dańkowska musiała stykać się w swej pracy żurnalistki. Na plan pierwszy wybija się jednak opowieść o pełnym wzlotów i upadków siedemnastoletniej Baśki (uczennicy trzeciej klasy liceum) oraz o rok od niej starszego Michała. Ona jest córką przyjaciółki Marii, Krystyny, która wyjeżdżając na półroczny staż zagraniczny, powierzyła swoją latorośl dziennikarce (oczywiście za obopólną zgodą); on  chłopakiem z prowincjonalnego miasteczka oddalonego ponad sto kilometrów od Warszawy, który tuż przed rozpoczęciem nauki w klasie maturalnej został przez swego ojca przeniesiony do stolicy i ulokowany na stancji u jego znajomych.
Choć to wciąż ludzie bardzo młodzi, mają już za sobą pierwsze rozczarowania sercowe: Baśka stara się dojść do siebie po wakacyjnym zauroczeniu pewnym studentem politechniki, którego poznała podczas wyprawy w góry; Michał natomiast leczy rany po krótkiej i intensywnej, ale zakończonej srogim niepowodzeniem, a nawet aferą znajomości z o kilka lat od niego starszą studentką archeologii Grażyną. Skaleczeni przez los podchodzą do kolejnego potencjalnego związku z dużą nieśmiałością; z jednej strony nie chcą okazać własnych słabości, z drugiej  łakną czułości, chcą poczuć się zaopiekowani i potrzebni. Maria, w której domu mieszka Baśka, jest świadkiem narodzin ich znajomości; jako socjolożka traktuje oboje jako materiał poglądowy. Chcąc nie chcąc, zostaje też wplątana w ich sprawy, musi rozwikłać tajemnicę Michała, który nagle  na kilka tygodni przed maturą  niespodziewanie znika z Warszawy. Mimo to dziennikarka stara się zachowywać naukowy obiektywizm: przygląda się rozwojowi sytuacji, ale stara się, jak tylko to możliwe, nie wpływać na nią. Jest życzliwym obserwatorem.
Nie ma wątpliwości, że pisząc Ślub zaraz po maturze, Maria Dańkowska wykorzystała wiele historii poznanych dzięki pracy w Na przełaj. Że prawdopodobnie ulepiła Baśkę i Michała oraz ich licznych znajomych  Maćka, Miecia, Władka, Artura, Joannę, Halę (zapewne przy okazji zmieniając ich imiona)  z rzeczywistych postaci, z którymi zetknęła się przy innych okazjach. Dzięki temu problemy, z jakimi borykają się nastoletni bohaterowie powieści, brzmią bardzo realistycznie (przecudnie wypada zwłaszcza wątek zakładania klubu w siedzibie domu kultury), nie są wydumane. Co ważne, Dańkowska nie wciela się też w rolę dobrej cioci: kiedy uważa to za istotne  chwali młodych, gdy uważa, że należy ich za coś zganić  robi to, ba! niekiedy nawet dość obcesowo. Zawsze jednak nastolatkowie mogą na nią liczyć. To dziennikarskie podejście do prozy ma też jednak, niestety, swoje minusy. Podstawowym jest brak spójności fabularnej, na co wpływa masa dygresji (owszem, ciekawych, z perspektywy prawie półwiecza od premiery książki nawet arcyciekawych), bardziej pasujących do gazetowych felietonów. Cierpi też na tym odrobinę język (publicystyczny, nie literacki), choć akurat to mogło sprawić, że młodzi czytelnicy chętniej sięgali po Ślub.
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  Różne okruchy rzeczywistości

  Joanna Kapica-Curzytek

  Anna Dudzińska Dubaj
  

  
  Dubaj. Miasto innych ludzi to próba opisania realiów i fenomenu Zjednoczonych Emiratów Arabskich przez pryzmat losów mieszkających tu ludzi. Książka może w niejednym miejscu zaskoczyć.
Ekstrakt: 60%
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Dubaj nie jest stolicą, ale największym miastem w Zjednoczonych Emiratach Arabskich (liczy około 3,5 mln mieszkańców). Stereotypowo kojarzy się z bajecznym bogactwem, luksusem i efektowną architekturą. Jak się tam żyje? Jak wygląda to miejsce, widziane oczyma dziennikarki z Polski?
Anna Dudzińska przez wiele lat pracowała w Polskim Radiu Katowice, obecnie jest związana z Radiem 357. Jest uznaną reportażystką radiową, autorką cenionych i nagradzanych reportaży (ma na swoim koncie między innymi prestiżową nagrodę Prix Italia). Doświadczone oko i ucho dziennikarki pozwoliło jej uchwycić wiele interesujących szczegółów dotyczących Zjednoczonych Emiratów Arabskich, gdzie mieszkała kilka lat jako ekspatka, czyli osoba należąca do kręgu wysokiej klasy specjalistów, ściąganych do pracy za granicę.
Wbrew temu, co głosi główny tytuł, nie jest to książka ściśle o samym Dubaju, choć oczywiście odniesienia do tego miasta zajmują tu najwięcej miejsca. Znajdziemy o nim wiele informacji i ciekawostek. Ale czytamy tu przede wszystkim o ludziach na różne sposoby związanych z tytułowym miastem. Autorka poznała swoich interlokutorów podczas swojego pobytu tam i pozbierała ich indywidualne historie. Są to w przeważającej części inni ekspaci  z zagranicy, ale też i z Polski. Głos mają też gorzej sytuowane osoby, ale wspólne dla wszystkich jest to, że wszyscy przyjechali do Dubaju za chlebem, by zarobić pieniądze. Poznajemy też głos rodowitych mieszkańców, choć są oni w mniejszości, bo w mieście, jak wyjaśnia autorka, zaledwie co piąty mieszkaniec jest Emiratczykiem.
Przyznam, że tekst Pustynia nie jest najlepszym początkiem Dubaju. Zbyt dużo tutaj wzajemnie zagłuszających się wątków: opis wrażeń podczas kontaktu z pustynią, nauka jazdy na wielbłądzie w w międzynarodowym towarzystwie z perspektywą kilkudniowej wyprawy i opowiedziana własnymi słowami historia osiadłej w Emiratach Francuzki Charlotte. Nie bardzo wiadomo, na co zwrócić uwagę. Dopiero znając treść całej książki, można ten rozdział odczytać jako historię oswajania się z całkowicie nową rzeczywistością.
Z czasem poznajemy inne osoby z całego świata, których los rzucił do nowego kraju. Równie dobrze mogliby mieszkać gdzieś indziej, ale z różnych powodów wiążą się z Emiratami. Są tacy, których przywiodły tu marzenia lub zawodowe wyzwania, których nie mogliby zrealizować nigdzie indziej. Dla innych to po prostu sposób na zarobienie pieniędzy w niezwykłym dla nich kraju o przeważnie odmiennych realiach. Ich życie nie jest w żadnej mierze bajką o pięknych i bogatych  za przynależność do elitarnego, kosmopolitycznego grona ekspatów nieraz płacą swoją cenę.
Autorka interesuje się architekturą, co znajduje swoje odzwierciedlenie w książce. Zabudowa tego miasta nie ma sobie równych, w czym mieli udział także Polacy. Jednym z rozmówców w książce jest architekt z naszego kraju, który zwraca uwagę: żadne miasto nie powstawało tak szybko, żadne nie rozwijało się w takim tempie. Tu nie ma żadnych granic: ani technologicznych, ani ograniczeń budżetowych. Co jeszcze ważne: miasto powstało po wyszarpaniu z pustyni kilometrów piasku
Czy i na ile w przypadku Dubaju  lub szerzej, Zjednoczonych Emiratów Arabskich, można mówić o mieszaniu się kultur czy ich przenikaniu? Pewien rodzaj pokojowego współistnienia wyznań ma tu miejsce, o czym opowiada inny Polak, duchowny. Ale nawet jeśli tamtejsza społeczność tworzy swoisty międzynarodowy tygiel, trudno mówić o jakiejś głębszej integracji. Rozdział Good morning madame, good morning sir przybliża nam sytuację mniej uprzywilejowanych obcokrajowców w Emiratach. Blichtr i luksus zwykle kojarzony z Dubajem ma, jak się okazuje także i ciemniejsze strony.
Przeczytamy też o systemie opieki zdrowotnej czy edukacji w kraju. Realia te mogą nas w wielu przypadkach zaskoczyć (jak na przykład szczegóły dotyczące kibicowaniu podczas wyścigów konnych). Niezwykle ciekawy, dla mnie najlepszy w tej książce, jest rozdział Pomiędzy, przedstawiający punkt widzenia rodowitej mieszkanki Emiratów, świadomej swoich praw kobiety, która próbuje godzić obyczajowy tradycjonalizm z nowoczesnością.
W książce znajdziemy też czarno-białe zdjęcia. Nie są podpisane, a większość z nich przedstawia utrwalone impresje, artystyczne motywy i architektoniczne szczegóły, które stanowią wizualny komentarz do zamieszczonych tekstów. Fotografie podkreślają w ten sposób to, że poszczególne rozdziały książki również dotyczą różnych okruchów rzeczywistości w dalekim, egzotycznym dla nas kraju.
Ta charakterystyczna odłamkowość książki jest, jak dla mnie, jednocześnie zaletą i wadą. Nieokreśloność struktury książki oraz jej pewna wybiórczość być może jest ciekawym nawiązaniem do specyfiki prowadzonego tutaj przez obcokrajowców życia, bez korzeni, na walizkach, na warunkach ściśle określonych przez gospodarzy. Jednak do pewnego stopnia treść książki nie do końca wydaje mi się czytelna i spójna. Największy kłopot mam z odczytaniem zamysłu autorki, gdzie miał paść główny akcent: czy głównym bohaterem miało być miasto, jak wskazywałby na to tytuł publikacji, czy na pierwszy plan wysuwają się spotykani przez autorkę ludzie i ich biografie  co zostało podkreślone w podtytule, czy też może jednak jest to jednak opowieść o Emiratach jako o kraju, bo i takie liczne wątki tutaj znajdziemy?
Niezależnie od tego, który akcent uznamy za najważniejszy, to i tak na podstawie Dubaju możemy choć częściowo dotknąć tak odmiennych od naszych realiów tamtego państwa. Warto przy tej okazji pamiętać, jakie jest ono młode: jako federacja Zjednoczone Emiraty Arabskie powstały zaledwie nieco ponad pięćdziesiąt lat temu i od tamtej pory intensywnie się modernizują, chcąc  nawet czasem na skróty  dobić do światowej czołówki. Z jakimi rezultatami  o tym przeczytamy w tej książce.
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  PRL w kryminale:Dlaczego magazynier musiał zginąć?

  Sebastian Chosiński

  Barbara Nawrocka Tajemnicza katarynka
  

  
  To mogło zaskoczyć, że na autorkę pierwszej (mikro)powieści milicyjnej z cyklu Ewa wzywa 07 wydawnictwo Iskry wybrało Barbarę Nawrocką, która wcześniej nie była kojarzona z tego typu literaturą. A jednak wybór ten okazał się nad wyraz trafny, ponieważ Tajemnicza katarynka to jedna z najciekawszych pozycji liczącej niemal sto pięćdziesiąt zeszytów serii.
Ekstrakt: 70%
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Zastanawialiście się kiedyś, jak to się zaczęło? Jak wystartowała Ewa wzywa 07  jedna z najpopularniejszych serii książkowych w Polsce Ludowej? Seria, która w ciągu dwudziestu jeden lat (pomiędzy 1968 a 1989 rokiem) doczekała się stu czterdziestu sześciu zeszytów, sprzedawanych w nakładzie  najczęściej  stu tysięcy egzemplarzy? Jej otwarciem była (mikro)powieść milicyjna Barbary Nawrockiej(-Dońskiej) Tajemnicza katarynka, która do sprzedaży trafiła jesienią 1968 roku. Wybór tej akurat autorki mógł zaskakiwać, bo choć publikowała ona już wcześniej beletrystykę  vide powieści Dwie miłości (1956), Powszedni dzień dramatu (1961), Pojedynek z pamięcią (1962), Odlot za tydzień (1964), Gęsty las (1965)  oraz szkice z podróży (Dobry wieczór, mister Godot, 1965; Papieski topaz, 1967), to jednak nie kojarzono jej dotąd z literaturą sensacyjną czy kryminalną. Romans z nią Nawrocka zaczęła właśnie w pamiętnym z wydarzeń politycznych 1968 roku, kiedy to ukazały się jej dwie utrzymane w tej stylistyce pozycje: napisana do spółki z mężem Ryszardem Dońskim Akcja »Chirurg« oraz wspomniana właśnie Tajemnicza katarynka.
Wydawnictwo Iskry musiało od samego początku wierzyć w sukces serii Ewa wzywa 07, skoro już pierwszy zeszyt doczekał się tak potężnego nakładu. Z drugiej strony, czym oficyna ta ryzykowała? Koszty druku były  w porównaniu z normalnymi książkami  niewielkie: wszak objętość skromna, papier kiepskiej jakości, cena więc  jak na ówczesne warunki  przystępna (zaledwie sześć złotych). A głód tego typu literatury wciąż był w Polsce Ludowej olbrzymi. Powiedzieć zatem, że pomysł szefostwa Iskier był strzałem w dziesiątkę  to nic nie powiedzieć. W rubryce PRL w kryminale recenzowałem już kilkadziesiąt zeszytów z tej serii; ich jakość artystyczna rzadko zachwycała, najczęściej były to klasyczne czytadła, które  poza nielicznymi wyjątkami  wypadały z pamięci krótko po lekturze. Kilka z nich jednak zapadało w pamięć na dłużej, jak chociażby Szkielet bez palców (1969) Jerzego Edigeya, Wyspa Czterech Łotrów (1971) Andrzeja Szczypiorskiego czy Błąd porucznika Kwaśniaka (1983) Barbary Gordon. Do tego grona należy zaliczyć również Tajemniczą katarynkę.
Najważniejszą postacią dramatu jest wzbudzający sympatię od pierwszych stron (mikro)powieści oficer Komendy Głównej Milicji Obywatelskiej, kapitan Korta (w kolejnych powieściach przechrzczony na Kordę, a w ostatniej nazwany nawet z imienia  Henryk). Chociaż jest funkcjonariuszem wcale nie tak wysokiej rangi, dba o wygląd  dość powiedzieć, że paraduje w ubraniu z warszawskiego Cedetu, czyli Centralnego Domu Towarowego, za które przyszło mu zapłacić tysiąc dwieście złotych. Na to narzucony ma jeszcze płaszcz ortalionowy, co łatwo zrozumieć, skoro akcja rozgrywa się w listopadzie. Zaskakiwać może natomiast fakt, że doświadczony pies gończy zostaje wysłany przez swego szefa do Garwolina, aby tymczasowo objąć stanowisko naczelnika poczty. Ktoś dostał na głowę? Nic z tych rzeczy. Wszystko zostało dokładnie przemyślane.
Otóż kilka tygodni wcześniej w mieście doszło do tragicznego w skutkach pożaru. Spłonął magazyn włókienniczy, a wraz z nim magazynier  Kazimierz Kamiński. Z dymem poszedł państwowy majątek szacowany na dwieście osiemdziesiąt tysięcy złotych. Na dodatek zbiegło się to w czasie z przeprowadzaną kontrolą NIK-u, która jednak nie wykazała żadnych uchybień. Z tego właśnie powodu miejscowa milicja uznała całe zdarzenie za nieszczęśliwy wypadek. Kamiński znany był bowiem z zamiłowania do alkoholu; stwierdzono więc, że po pijanemu zaprószył ogień i sam padł ofiarą. Komuś w Komendzie Głównej ta sprawa nie dawała jednak spokoju, dlatego postanowiono wysłać do Garwolina działającego pod przykrywką kapitana Kortę, aby na miejscu wybadał sprawę. I rzeczywiście: wynajmujący mieszkanie u wdowy Czarnkowej, która była pomocnicą Kamińskiego, milicjant szybko dochodzi do wniosku, że dotychczasowe dochodzenie nie wyjaśniło wszystkich wątpliwości. W tym tej, która wyartykułowana przez Kortę wzbudza największe zaskoczenie u miejscowego komendanta: gdzie podziała się stara katarynka, którą magazynier trzymał w miejscu pracy? W pogorzelisku nie ma po niej śladu, a przecież nie było możliwości, by spaleniu uległy wszystkie jej elementy (także te metalowe). Zatem
Gwoli ścisłości nie jest to jedyna rzecz, jaka zastanawia kapitana. Rozwiązanie zagadki, co  jak się w kolejnych latach okazało  wcale nie było w tej serii oczywistością, zaskakuje nie tylko Kortę. Dobrze to świadczy o talencie Nawrockiej, której udało się wymyśleć fabułę tyleż wyszukaną, co prawdopodobną. Najważniejsze jednak, że zdołała obronić ją również od strony psychologicznej, tworząc niezwykle ciekawy portret ofiary  człowieka zdolnego i inteligentnego, którego życie wyprowadziło na manowce. Przy okazji pisarka stworzyła również wiarygodny portret małomiasteczkowej społeczności, w którym znalazło się miejsce i dla nauczyciela miejscowego liceum, i dla proboszcza parafii garwolińskiej; dla pijaczków przesiadujących w knajpach i rujnujących swoje wątroby oraz dla nieszczęśliwych wdów, których zrzędzenie byłoby chyba w stanie każdego mężczyznę wpędzić do grobu. Debiutujący w Tajemniczej katarynce kapitan Korta bywa jeszcze nieśmiały, czasami brak mu tupetu, ale ma już wiele innych cech (jak nieustępliwość, przenikliwość rozumowania, wyciąganie istotnych wniosków ze spraw na pozór błahych), które sprawią, że w kolejnych powieściach będzie rozwiązywał sprawy jeszcze bardziej skomplikowane.




Tytuł: Tajemnicza katarynka
Data wydania: 1968
Autor: Barbara Nawrocka
Wydawca:  Iskry
Seria: Ewa wzywa 07
Format: 40s.
Gatunek: kryminał / sensacja / thriller
Zobacz w: Kulturowskazie
Ekstrakt: 70%
  



  
  
  
  
  Magazyn Esensja - Magazyn Esensja nr 9 (CCXXI) listopad 2022
  




  
  

  Różne oblicza

  Joanna Kapica-Curzytek

  Colm Tóibín Czarodziej
  

  
  Czarodziej jest znakomitym wielowymiarowym portretem Thomasa Manna, wybitnego powieściopisarza niemieckiego. Motywy z jego biografii, uzupełnione fikcją, dają w efekcie przepiękną prozę o głębokim humanistycznym wydźwięku.
Ekstrakt: 90%
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Colm Tóibín jest jednym z najlepszych współczesnych irlandzkich pisarzy. Jego książki były wielokrotnie nagradzane. Autor ma między innymi na swoim koncie cztery nominacje do Nagrody Bookera (w tym trzykrotnie znalazł się w finale). Finalistą był między innymi Mistrz (wydany u nas w 2005 roku nakładem Domu Wydawniczego Rebis, w tłumaczeniu Jerzego Kozłowskiego). Głównym bohaterem tej powieści jest jeden z wybitniejszych pisarzy języka angielskiego, Henry James.
Thomas Mann, laureat literackiej nagrody Nobla z 1929 roku, to bez wątpienia wielka postać niemieckiej i światowej kultury, której życiorys został mocno i dramatycznie naznaczony przez rozwój politycznej sytuacji w Niemczech. Jeśli dłużej się zastanowić, zamysł Colma Tóibína, polegający na dopełnieniu faktów z życia swojego bohatera elementami fikcji, może wydawać się mało przekonujący. Dlaczego autor nie chciał napisać wyłącznie biografii? Czy literackie koloryzowanie prawdy nie zaszkodzi, nie zaćmi obrazu głównej postaci i czy może mieć jakiś sens? Proszę jednak pozbyć się jakichkolwiek uprzedzeń. Ten pomysł znakomicie sprawdził się już w przypadku Mistrza (którego w tym miejscu również polecam), a i Czarodziej jest również prozą najwyższej próby, poruszającą wiele ważnych i aktualnych kwestii.
W pełni zgadzam się z Richardem Fordem, którego słowa zostały przytoczone na skrzydełku książki, że jest to nadzwyczaj przyjemna w lekturze, erudycyjna, wyrafinowana, mądra i w pełni świadoma proza. Nic dodać, nic ująć. Nawet jeśli nie znamy bliżej biografii i dokonań niemieckiego noblisty, ta opowieść o jego życiu, wykorzystująca elementy rodzinnej sagi, frapuje i fascynuje. Mann i jego rodzina to ludzie tacy sami jak wszyscy inni, a jednocześnie  na swój sposób niezwykli.
Przyglądamy się młodemu Thomasowi, dorastającemu w stosunkowo zamożnej rodzinie mieszkającej w Lubece. Już wtedy zaczął rywalizować ze starszym bratem Heinrichem, który również został pisarzem (Co ciekawe, motyw podobnej braterskiej relacji znajdziemy też w Mistrzu). Mannowie hołdowali mieszczańskim wartościom schyłku XIX wieku. Trzeba było dokładać wszelkich starań, by nie skalać reputacji rodziny, tym bardziej, że matka Thomasa była Brazylijką, wywodzącą się spoza szanowanych rodów miasta.
Thomas stosunkowo wcześnie rozpoznał u siebie homoseksualną orientację (to jeszcze jedno podobieństwo do bohatera Mistrza). Rzecz jasna, o coming oucie w tamtych czasach zdecydowanie nie było mowy; co innego w literaturze. Tóibín podąża tymi ciekawymi tropami w twórczości Manna, dyskretnie i w wyważony sposób wskazując na ich powiązania z prawdziwymi doświadczeniami autora i jego wewnętrznym życiem. Pełnia jego pożądania, a raczej jej artystyczny obraz, został w ponadczasowy sposób utrwalony na kartach większości jego powieści oraz w dziennikach (których dramatyczne losy z zapartym tchem śledzimy w Czarodzieju).
Na zewnątrz Thomas odgrywał jednak konsekwentnie rolę statecznego męża wiernej i wspierającej go Katii, został też ojcem sześciorga dzieci. Poznajemy ciekawie ujęte losy rodziny na przestrzeni lat życia. Świetne są portrety ekscentrycznych i pełnych życia dzieci Manna, z których czworo z czasem zostało (w różnej formie) ludźmi pióra. Żona, choć ważna osoba w życiu Thomasa, została akurat w Czarodzieju sportretowana dosyć bezbarwnie i jak gdyby bez właściwości. Świetne są za to rodzinne sceny  z racji burzliwych czasów rodzina (nieraz rozproszona) stara się wspierać się wzajemnie, ale są też zgrzyty i animozje. Wśród nich  skandale, narkotyki i fikcyjne małżeństwa
Colm Tóibín genialnie zarysowuje tło życia swojego bohatera. Czarodziej jest opowieścią o pewnej słynnej rodzinie, ale niemal w równym stopniu też - historią dwudziestowiecznych Niemiec jako kraju, w którym stopniowo zmieniały się realia życia. Najpierw za sprawą trudnej sytuacji ekonomicznej po przegranej pierwszej wojnie światowej, później  z racji dojścia do władzy nazistów pod wodzą Hitlera. Jest też obraz Niemiec powojennych, zniszczonych za sprawą działań wojennych oraz podzielonych z racji politycznych decyzji.
To i tak jeszcze nie wszystkie warte odkrycia wątki Czarodzieja. Dla mnie osobiście najważniejsze są tutaj stawiane przez irlandzkiego pisarza pytania dotyczące tego, jak dalece wybitni obywatele powinni się angażować w życie publiczne swojego kraju? Czy ktoś taki, jak Thomas Mann, pisarz, intelektualista, laureat literackiej nagrody o światowym zasięgu, ma jakiekolwiek obowiązki wobec swoich rodaków? Jeśli tak, to jakie? Co jest zadaniem humanisty i intelektualisty, jak powinien on reagować, gdy  tak jak w ówczesnych nazistowskich Niemczech  drastycznie naruszane są i deptane ogólnoludzkie wartości?
Jak zdać taki egzamin? Jeśli choć trochę znamy biografię Thomasa Manna, orientujemy się, jak przeszedł wtedy tę próbę. Widzimy jednak w Czarodzieju, że nie od razu znał on odpowiedzi na wszystkie te pytania i nie zawsze wykazywał się (w odróżnieniu od brata Heinricha) należytą czujnością. Rodzinie Mannów udało się jednak wyjechać z Niemiec (pomogły tu starania zaangażowanych wielu ludzi dobrej woli). Thomas z rodziną znalazł ostatecznie schronienie w Stanach Zjednoczonych. Jak się okazuje, to, że był laureatem literackiej nagrody Nobla, nie zawsze było wyłącznie przywilejem, czasami również  pewnym obciążeniem. Czy było mu wolno mniej, czy więcej? Colm Tóibín stawia tu akcenty we właściwych miejscach, podkreślając przy tym, jak zawiłe mogą być nieraz tego rodzaju etyczne dylematy.
Bardzo dobrze, że ta nuta powieści wybrzmiewa najdobitniej i najgłośniej, bo są to pytania ważne również w naszych czasach, jak zresztą chyba w każdych. Wiele emocji budzą także sceny z pobytu Thomasa Manna w powojennych  już podzielonych  Niemczech. Colm Tóibín pisze o tym wszystkim subtelnie i nad wyraz frapująco. Dba przy tym perfekcyjnie o świetną warstwę fabularną swojej książki, w której jest dużo dramatyzmu i napięcia. Wyróżniają się sceny wyjazdu Mannów poza Europę, zaskoczonych wybuchem wojny. Są tu gorączkowo podejmowane decyzje, a obawy (o życie, ale przede wszystkim o pisarskie archiwum Manna) są przemieszane z nadziejami, że na innym kontynencie, w USA, będzie można przeczekać wojenną zawieruchę. Oznaczało to także konieczność nauczenia się nowego języka i funkcjonowania w odmiennej rzeczywistości kulturowej.
Przekład książki (autorstwa Jerzego Kozłowskiego) mówi do nas przejrzystym i klarownym językiem sag rodzinnych, kreujących świat, w którym najważniejsza jest mieszczańska solidność i reputacja. To może także dlatego lektura jest tak miła w odbiorze, bo powieść odwołuje się do tego, co być może jest nam dobrze znane i do pewnego stopnia przewidywalne. Nie do końca jednak tak się dzieje. Tytułowy Czarodziej przybiera różne oblicza, jak mówi w powieści jedna z postaci. Colmowi Tóibínowi udało się z rozmachem i z całą mocą swojego pisarskiego talentu pokazać Thomasa Manna jako wybitną indywidualność, którego oficjalną biografię oraz bogate życie wewnętrzne zdefiniowały takie, a nie inne uwarunkowania biologiczne, realia polityczne, społeczne i kulturowe.
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  Krótko o książkach:Złowieszcze cienie

  Joanna Kapica-Curzytek

  Natalia Klewicz Czy to sen?
  

  
  Czy to sen? jest powieścią dla nastolatków pozwalającą zajrzeć do wnętrza ich psychiki, ale brzmi w niej również mocne ostrzeżenie, by nie pozostawiać młodych ludzi samych sobie w kryzysie.
Ekstrakt: 60%
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Łucja ma osiemnaście lat i od kilku lat spotyka się z budzącym sympatię Kubą. Z jednej strony, jest pewna ich związku, ale jednocześnie od jakiegoś czasu ma wątpliwości, czy ich relacja ma przyszłość. Dziewczyna od jakiegoś czasu darzy bowiem głębokim uczuciem kogoś innego. Tajemniczy chłopak ma wiele zalet, ich znajomość jest bardzo romantyczna, ale jest jeden problem: wszystko między nimi toczy się w innym wymiarze
Autorka nieźle uchwyciła codzienny świat nastolatków, ich wrażliwość i pełne emocji spojrzenie na rzeczywistość. Miłość i przyjaźń mają w tym wieku szczególne znaczenie. Łucja ma świetną, lojalną przyjaciółkę, także rodziców, dla których jest ważna. Owszem, są pewne kłopoty, ale wszystko wskazuje na to, że nie powinny one zdominować jej życia ani go zniszczyć. Czy tak będzie do samego końca?
Czytając książkę, przez większość czasu możemy poczuć się uśpieni i niepewni, dokąd poprowadzi nas rozwój wydarzeń. Może nawet tempo narracji wydaje się chwilami zbyt wolne. Ale pod koniec akcja dramatycznie przyspiesza. Czy to sen? nabiera wymiaru psychologicznego thrillera. W wewnętrznym świecie Łucji pojawiają się złowieszcze cienie. Opis ich dramatycznego narastania to najlepsze fragmenty powieści. Jak się okazuje, granica niepokojącej alienacji a prywatności, do której wszyscy mają prawo, jest nieraz trudna do uchwycenia.
Lektura książki pozwala znakomicie oswoić problemy psychiczne, pozostawiając młodych czytelników z przekonaniem, że w każdej sytuacji można znaleźć pomoc, a ewentualna psychoterapia to nie koniec świata. Jeśli po tę książkę sięgną dorośli, dostrzegą, jak ważna jest ich rola w tym, aby w odpowiedniej chwili udzielić wsparcia. Zakończenie książki jest niepokojące i mocno zapada w pamięć.
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  Pierwsze miłości PRL-u:Gol do własnej bramki

  Sebastian Chosiński

  Janusz Domagalik Marek
  

  
  W ostatnich tygodniach roku szkolnego drużyna piłkarska jednego z liceów na warszawskim Powiślu gra mecz, który ma zdecydować o wakacyjnym wyjeździe na turniej zagraniczny. W ostatniej chwili trener odsuwa jednak od składu trzech kluczowych zawodników, co rodzi podejrzenia, że nie wszystko toczy się uczciwie. Tak zawiązana zostaje intryga Marka  powieści Janusza Domagalika, która otworzyła młodzieżową serię Portrety.
Ekstrakt: 70%
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To Januszowi Domagalikowi (1931-2007) przypadł w udziale zaszczyt  tak dzisiaj można to postrzegać  otwarcia nowej serii książkowej Wydawnictwa Harcerskiego Horyzonty  Portrety, której głównymi (i zarazem tytułowymi) bohaterami byli żyjący w Polsce Ludowej, wchodzący w dorosłość w latach 70. XX wieku nastolatkowie. I nie był to wcale wybór przypadkowy czy niezasłużony. Bo choć konkurencja wśród twórców literatury młodzieżowej była wówczas spora, Domagalik miał już wtedy ugruntowaną pozycję. Urodził się w śląskiej Czeladzi, ale całe swoje dorosłe życie związał z Warszawą. Tam ukończył wydział filologii polskiej w Wyższej Szkole Pedagogicznej oraz studiował na Wydziale Dyplomatyczno-Konsularnym Akademii Nauk Politycznych. Nie został jednak ani nauczycielem, ani dyplomatą; poszedł w zupełnie innym kierunku  zdecydował się na dziennikarstwo. W 1956 roku awansował na redaktora naczelnego harcerskiego Świata Młodych  bezsprzecznie najpopularniejszego pisma dla młodszych nastolatków, jakie wychodziło w PRL-u. Funkcję tę pełnił przez dwanaście lat.
W tym czasie zadebiutował również jako profesjonalny prozaik (choć jego pierwsze próby literackie sięgały jeszcze 1950 roku), wydając opowiadania Męska sprawa (1963) i Pieska moja niebieska (1964). Wielką popularność  zresztą nie tylko w ojczyźnie  przyniosła mu opublikowana po raz pierwszy w 1966 roku (a później wielokrotnie wznawiana) powieść Koniec wakacji, która w połowie lat 70. doczekała się nawet ekranizacji kinowej (autorstwa Stanisława Jędryki). Dość powiedzieć, że została ona wpisana na Listę Honorową IBBY, czyli Międzynarodowej Izby ds. Książek dla Młodych (wcześniej ten zaszczyt spotkał między innymi Irenę Jurgielewiczową za Tego obcego). I chociaż kiedy szefostwo Horyzontów wpadło na pomysł Portretów Domagalik nie był związany z wydawnictwami harcerskimi (od paru lat pracował w Polskim Radiu jako kierownik Naczelnej Redakcji Programów dla Dzieci), to właśnie do niego wydeptano pierwszą ścieżkę.
Zamówienie zostało przyjęte i latem 1971 roku do sprzedaży trafiła otwierająca serię powieść zatytułowana Marek. Trzy lata później Domagalik dopisał do niej kontynuację pod postacią Irminy, a po kolejnych trzech wydał całość jako Zielone kasztany. I po tę właśnie pozycję w połowie lat 80. sięgnął reżyser Wojciech Fiwek (1924-2020), szukając ciekawego materiału do scenariusza kolejnego filmu. Filmu w miarę wiernie oddającego pierwowzór literacki, chociaż oba dzieła dzieliło kilkanaście lat, a w historii polskiej piłki nożnej między latami 1971 i 1985 była kolosalna przepaść. Dlaczego wspominam przy okazji Marka o futbolu? Ponieważ wokół tej właśnie dyscypliny sportowej osadzona jest fabuła książki. Kiedy Domagalik ją pisał, polska reprezentacja nie miała jeszcze żadnych osiągnięć na koncie; kiedy do kin trafiła jej adaptacja (co stało się kilka miesięcy po zakończeniu zdjęć)  mogliśmy poszczycić się już dwoma medalami przywiezionymi z Igrzysk Olimpijskich (1972, 1976) i dwoma z Mistrzostw Świata (1974, 1982). A zaledwie tydzień wcześniej, 18 czerwca 1986 roku, Brazylijczycy odesłali nas do domu z mundialu w Meksyku.
Co ciekawe, tytuł powieści Domagalika odnosi się w zasadzie nie do jednego, ale dwóch jej bohaterów. Marek bowiem to nie tylko narrator całej historii, ale także jego największy wróg  dla rozróżnienia nazywany (co samo w sobie ma wydźwięk negatywny) Markońcem. Obaj są uczniami tej samej klasy pierwszej jednego z warszawskich liceów i obaj grają w szkolnej drużynie piłkarskiej, wierząc w to, że to jedynie początek ich wspaniałej kariery, którą później będą kontynuować w barwach Legii bądź Polonii. Co ich dzieli? Przede wszystkim  charaktery, ale również podejrzenia co do uczciwości Markońca. Skąd się wzięły? Po kolei. Szkolna drużyna Marka wygrała właśnie pierwszy z dwóch meczów, mających zdecydować o tym, który z zespołów pojedzie w wakacje (rok szkolny właśnie dobiega końca) na turniej do Niemieckiej Republiki Demokratycznej. Jeśli trzy dni później nie przegra rewanżu  już mogą zacząć się pakować.
Tymczasem dzień po zwycięstwie trener (i nauczyciel wychowania fizycznego w jednym) Iwanicki oznajmia zdumionym zawodnikom, że w rewanżu nie zagrają Marek, Kmita oraz bramkarz Kowal, będący bez najmniejszych wątpliwości głównymi graczami drużyny. Wspierający trenera Markoniec  kapitan zespołu  wyjaśnia, że jest to spowodowane ich słabymi ocenami. Ale czy to prawda? Oczy otwiera Markowi inny kumpel, Zawistowski, gardzący wprawdzie sportem, ale zazwyczaj świetnie orientujący się w życiu szkolnym i mający łeb do intryg. To on sugeruje, że Markoniec mógł sprzedać mecz rywalom. Wszystko to wygląda tak prawdopodobnie, że trzej odsunięci od rewanżu gracze postanawiają zemścić się  z pomocą Zawistowskiego  na kapitanie-zdrajcy. Całą sprawę komplikuje jednak jeszcze fakt, że sprawca ich nieszczęścia jest  z czego Marek dotąd nie zdawał sobie sprawy  bliskim znajomym jego młodszej siostry, chodzącej do ostatniej klasy podstawówki Irm(in)y. Zresztą kręci też wokół niej Zawistowski, co przyprawia nieszczęsnego brata dziewczyny o jeszcze większy ból głowy.
Afera futbolowa staje się dla Janusza Domagalika pretekstem do wniknięcia w środowisko warszawskich nastolatków, przedstawienia ich odmiennych charakterów, życiowych losów i wyborów. Postacią, wokół której wszystko się kręci, jest oczywiście Marek (nie Markoniec)  tym bardziej może zaskakiwać fakt, że jest on tak słabo poinformowany. Nie zdaje sobie sprawy ani z towarzyskiego życia siostry, ani z problemów zdrowotnych dziadka, który mieszka z nimi pod jednym dachem i do niedawna, przed przejściem na emeryturę, był  pod nieobecność ojca  prawdziwą głową rodziny. Z czasem do chłopaka dociera, jak bardzo oddalił się od swoich najbliższych, jak wielkim stał się egoistą, jak jego własne sprawy zaczęły przesłaniać mu resztę świata. Uświadamia mu to nie tylko Irma, ale nade wszystko szkolna koleżanka Kaśka (potocznie nazywana Czeremchą), w której Marek odnajduje bliską sobie duszę. Gdy dzięki kilku różnym osobom udaje mu się w końcu poumieszczać elementy układanki na właściwe miejsca, przekonuje się, że mógł popełnić wielki błąd, krzywdząc człowieka, który tak naprawdę nie był niczemu winien.
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  Pierwsze miłości PRL-u:Zenek  przyjaciel wszech czasów

  Sebastian Chosiński

  Irena Jurgielewiczowa Inna?
  

  
  Do bohaterów powieści Ten obcy Irena Jurgielewiczowa powróciła po kilkunastu latach, pisząc Inną?. Zmieniła przy tym czas (przesuwając go o kilka miesięcy) i miejsce akcji, a do piątki znanych wcześniej bohaterów dorzuciła jeszcze jedną postać  mieszkającą w warszawskim domu dziecka Dankę. Mającą zresztą taką samą umiejętność pakowania się w kłopoty jak Zenek
Ekstrakt: 70%
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Choć pomiędzy wydaniem powieści Ten obcy (1961) oraz Inna? (1975) minęło kilkanaście lat, ich fabułę rozdziela zaledwie kilka miesięcy. Akcja pierwszej z wymienionych rozgrywa się bowiem podczas wakacji, czyli w lipcu i sierpniu, natomiast tej drugiej  w przeważającej części  w okresie świąteczno-noworocznym, to jest w grudniu i styczniu. Swoją drogą można zastanawiać się, dlaczego Irena Jurgielewiczowa (1903-2003) czekała aż tak długo, aby dopisać ciąg dalszy losów Uli, Pestki, Mariana, Julka oraz Zenka, dodając im przy okazji jako towarzyszkę Dankę. Tak samo niezrozumiałe do końca wydaje się, że znacznie bardziej popularny, będący przez lata lekturą szkolną, wpisany na Listę Honorową IBBY, czyli Międzynarodowej Izby ds. Książek dla Młodych, Ten obcy nie doczekał się nigdy adaptacji  ani kinowej, ani telewizyjnej  a Inną? przeniesiono na ekran niemal z rozpędu, rok po publikacji. Z czego zresztą należy się cieszyć, ponieważ film Anny Sokołowskiej (1933-2016) to świetne młodzieżowe kino psychologiczne, z doskonałą rolą nieodżałowanego Jacka Zejdlera, który wcielił się w postać Zenka.
Przyglądają się fabule i konstrukcji obu powieści, można dojść do wniosku, że chociaż pojawiają się w nich ci sami bohaterowie, książki diametralnie się różnią. Ten obcy przypomina w swej budowie antyczny dramat, zachowuje bowiem jedność miejsca, czasu i akcji; z kolei akcja Innej? rozciągnięta jest na kilka tygodni (może nawet miesięcy) i rozgrywa się w różnych lokalizacjach: w Warszawie, Jurocinie oraz Olszynach, czyli tam, gdzie latem czwórka nastoletnich przyjaciół poznała w dramatycznych okolicznościach przebywającego na gigancie Zenka. Plusem na pewno jest to, że autorka nie powielała sprawdzonego w Tym obcym schematu, ale przez wprowadzenie zupełnie nowej postaci zdecydowała się na zwrócenie uwagi na inny niż poprzednio istotny problem społeczny.
Co jest punktem wyjścia powieści? Od pamiętnych kanikuł w Olszynach minęły cztery miesiące. Bohaterowie tamtych wydarzeń rozjechali się po Polsce: Pestka (z matką) i Ula wróciły do Warszawy (ta ostatnia do swoich ciotek Ewy i Wandy, z którymi mieszka od rozejścia się rodziców), Marian Pietrzyk  do (fikcyjnego) Jurocina (choć z powieści nie wynika to wprost, w filmie zostało zasugerowane, że to miejscowość gdzieś w górach), a jego o kilka lat młodszy kuzyn Julek  do Siedlec. Zenka natomiast nie odesłano do ojca-pijaka, lecz oddano pod opiekę wuja, z których spędza każdą sobotę i niedzielę; w tygodniu bowiem mieszka w internacie szkoły samochodowej. Od wakacji przyjaciele mają ze sobą jedynie kontakt listowny, a i z tym bywa różnie, bo Zenek akurat nie zalicza się do tych, którzy lubują się w pisanie epistoł. Inaczej niż Marian, który na bieżąco informuje Ulę, co się dzieje u niego. I otóż krótko przed Bożym Narodzeniem przekazuje jej radosną wiadomość: w święta spotka się z Zenkiem, który wraz ze swoim wujem przyjeżdża do wsi nieopodal Jurocina, gdzie krewny chłopaka ma bliskiego znajomego.
Jak co roku, w Jurocinie pojawia się również Julek. Dla Mariana to wielka radość; mąci ją jedynie fakt, że pod dach rodziny Pietrzyków ma zawitać również ktoś obcy  tytułowa Inna?, Danka, dziewczyna z warszawskiego domu dziecka, której rodzice zginęli lata temu w katastrofie kolejowej. Kilka ostatnich świąt spędzał ona u przyjaciółki swej matki, ale tym razem babcia Domańska rozchorowała się. Nie chcąc jednak sprawiać zawodu dziewczynie, poprosiła o pomoc swoją znajomą  matkę Mariana. W efekcie Danka wyrusza ze stolicy do odległego Jurocina, gdzie poza panią Pietrzykową nikt tak naprawdę nie oczekuje jej z otwartymi ramionami. Marian i Julek obawiają się, że obca zabierze im czas, jaki mogliby spędzić na zabawach z Zenkiem, który wpadnie do nich zaledwie na kilka (może kilkanaście) godzin. Pan domu natomiast generalnie zalicza się do ludzi mrukliwych i szorstkich, z gatunku tych, którzy nie lubią nieznajomych w swoim domu. Zresztą i Danka jest pełna obaw. Boi się ludzi, których nigdy wcześniej nie widziała na oczy. Z jednej strony nie chce ich litości, z drugiej  pragnie akceptacji.
Rodzinny dom, który Danka nigdy nie miała (a przynajmniej go nie pamięta), jest dla niej czymś tak obcym, że stwarzającym zagrożenie nie mniejsze niż pole minowe. Dziewczyna nie wie (bo i skąd, w domu dziecka jej tego nie nauczono), jak zachowywać się w towarzystwie, jak prowadzić rozmowy; w efekcie w oczach Julka i Mariana wydaje się dzikuską  o tyle niemiłą, że własny strach kamufluje kłamstwami i wywyższaniem się. Z czasem jednak obawy zaczynają nieco przygasać, aż do chwili kiedy przez przypadek Danka słyszy o planach, jakie Pietrzykowie mają wobec niej na następny dzień (chodzi o Wigilię). To porusza lawinę wydarzeń  z początku nawet sympatycznych, ale niewiele brakuje, by ostatecznie zakończyły się one totalną katastrofą.
Irena Jurgielewiczowa naświetla akcję z dwóch perspektyw: Danki oraz Mariana. Nie bez powodu. To najważniejsi bohaterowie powieści: początkowo stojący wprawdzie po dwóch stronach barykady, ale z czasem coraz bliżsi sobie, co chłopak zawdzięcza głównie nastawieniu matki. Sam z siebie jest zresztą osobą stonowaną i racjonalną, ale idący z góry przykład sprawia, że pewne procesy, związane z osiąganiem dojrzałości psychicznej, przebiegają w jego przypadku szybciej. Co dodatkowo zostaje podkreślone mocno kontrastującym z zachowaniem Mariana postępowaniem rozkapryszonego Julka. Mimo to uwagę czytelnika przykuwa przede wszystkim postać Zenka. To on napędza fabułę, stając się katalizatorem zdarzeń. Pisarka długo przygotowuje czytelnika na jego pojawienie się, później wprowadza go na arenę w najdramatyczniejszych momentach, by w finale posłużyć się jego życiowym doświadczeniem do rozwiązania problemu. Tym samym Zenek spłaca dług zaciągnięty parę miesięcy wcześniej u Mariana i  tak, u niego również  Julka. Jak to zazwyczaj w peerelowskich powieściach dla młodzieży bywało, zakończenie jest optymistyczne, ale do samego końca wisi na włosku.
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  PRL w kryminale:Katarzyna jak piękna Helena

  Sebastian Chosiński

  B. Nawrocka, R. Doński Akcja Chirurg
  

  
  Co łączy Barbarę Nawrocką(-Dońską), jej męża Ryszarda Dońskiego oraz majora Milicji Obywatelskiej Władysława Krupkę, który przeszedł do historii jako wieloletni scenarzysta komiksów z kapitanem Żbikiem w roli głównej? Otóż Akcja «Chirurg»  powieść, którą Dońscy zadebiutowali jako autorzy peerelowskich powieści milicyjnych, a która zrodziła się z gawęd snutych przez milicjanta o ogromnych ambicjach literackich.
Ekstrakt: 70%
[image: Akcja Chirurg]
Jeśli ostatnimi mają być pierwszymi, to by oznaczało, że pierwsi staną się ostatnimi. I tak przynajmniej dzieje się w przypadku Akcji «Chirurg», która choć była chronologicznie pierwszą powieścią milicyjną w dorobku Barbary Nawrockiej(-Dońskiej) (1924-2018), to jednak w PRL-u w kryminale omawiana jest jako ostatnia, po wydanych w kolejnych latach Tajemniczej katarynce (1968), Śmierci czarnoksiężnika (1970), Zatrzymaj zegar o jedenastej (1973) oraz Zatrutym bluszczu (1977). To także jeden z dwóch, obok Śmierci czarnoksiężnika, kryminałów, jakie pisarka stworzyła do spółki ze swoim mężem Ryszardem Dońskim (1923-1973). Można podejrzewać, że na ich decyzję wpłynęły przede wszystkim względy merkantylne. Książka powstała bowiem z myślą o ogłoszonym przez wydawnictwo Iskry i Komendę Główną Milicji Obywatelskiej konkursie. Jako że zdobyła nagrodę, Dońscy mogli liczyć zarówno na wynikające z tego profity, jak i późniejsze honorarium związane z publikacją powieści.
Co ciekawe, w tym samym konkursie nagrodzono jeszcze czterech autorów: Andrzeja Zbycha (czyli tandem złożony z Andrzeja Szypulskiego i Zbigniewa Safjana) za Bardzo dużo pajacyków, Macieja Patkowskiego (a właściwie Andrzeja Łazoryka) za Strzały w schronisku, słynnego reportażystę Krzysztofa Kąkolewskiego za Zbrodniarza, który ukradł zbrodnię oraz Artura Morenę (pod którym to pseudonimem ukrył się Andrzej Wydrzyński) za Czas zatrzymuje się dla umarłych. Kolejne zaskoczenie może budzić fakt, że spośród pięciu wymienionych dzieł aż cztery doczekały się ekranizacji: Bardzo dużo pajacyków (1977) jako spektakl telewizyjny wyreżyserowany przez Zdzisława Wardejna, Strzały w schronisku przeistoczyły się w Kocie ślady (1971) Pawła Komorowskiego, a książki Kąkolewskiego i Wydrzyńskiego przenieśli na ekran odpowiednio Janusz Majewski (1969) i Sylwester Chęciński  jako Tylko umarły odpowie (1969). I jedynie po Akcję «Chirurg» nikt nie sięgnął.
Co chyba tylko częściowo zrekompensował Dońskim fakt, iż w tym samym 1968 roku w telewizyjnym Teatrze Sensacji Kobra zaprezentowano ich kryminalną sztukę Iryd (która nigdy nie doczekała się wydania książkowego) w reżyserii Mieczysława Waśkowskiego. Pojawia się w niej postać majora MO Korty (wciela się w niego Wieńczysław Gliński), będący główną postacią wszystkich powieści kryminalnych Nawrockiej(-Dońskiej). Tyle że od Śmierci czarnoksiężnika nazywał się on Korda (a dopiero w Zatrutym bluszczu dodano mu imię  Henryk). I w powieściach nigdy nie awansował na majora, zawsze będąc tylko kapitanem. Ale w kontekście Akcji «Chirurg» intryguje jeszcze jedna rzecz  dedykacja, która brzmi następująco: Talent gawędziarski majora MO Władysława Krupki powołał do życia tę książkę, za co składają mu podziękowanie Autorzy. Wychodzi więc na to, że ojciec chrzestny kapitana Żbika był jednocześnie obecny przy narodzinach kapitana / majora Korty / Kordy.
Szukając przyczyn braku zainteresowania filmowców debiutanckim kryminałem Dońskich, znajduję w zasadzie tylko jedną  nietypową dla rodzimych powieści milicyjnych konstrukcję fabuły, która z miejsca przywodzi na myśl kultowy amerykański serial Columbo. Otóż sprawcę całego zamieszania poznajemy już na samym początku! Czytelnik od pierwszych stron wie, kto jest czarnym charakterem, kto popełnia opisywane przestępstwa. Najistotniejszym pytaniem, jakie sobie zadaje podczas lektury jest zatem, nie kto, ale w jaki sposób kapitan Korta złapie go w swoje sidła, udowadniając winę. Z takimi rozwiązaniami nie mieliśmy w zasadzie dotąd do czynienia w polskim kinie. Wyjątkiem było Dotknięcie nocy (1961) Stanisława Barei, ale akurat ten film jako trzymający w napięciu thriller psychologiczny sprawdza się średnio.
Główną postacią dramatu jest pochodzący z Kalisza student trzeciego roku Politechniki Warszawskiej Andrzej Lechoń, do tej pory uznawany za człowieka bardzo solidnego i zdolnego, przed którym drzwi do kariery miały po uzyskaniu dyplomu stanąć otworem. W czasie balu maturalnego, na który został zaproszony, poznaje Katarzynę  dziewczynę, która staje się dla niego prawdziwą femme fatale. Zakochuje się w niej bezgranicznie od pierwszego wejrzenia. Pal licho, że do końca imprezy zaniedbuje swoją partnerkę, ale to nagłe i niespodziewane zauroczenie ma dużo poważniejsze skutki. Katarzyna oznajmia mu bowiem, że nie spędzi z nocy dopóki znajdują się w kraju. Kiedy wyjadą  jak najbardziej, odda mu się bez wahania. Trudno powiedzieć, czy dziewczyna sobie z niego żartuje, czy też swoją deklarację traktuje nadzwyczaj poważnie; w każdym razie Andrzej od tej pory nie myśli o niczym innym, tylko jak zdobyć pieniądze na wspólny wyjazd  do Francji bądź Włoch. Co, nawet wykupując wycieczkę w Orbisie, nie będzie sprawą łatwą. Najpierw trzeba przecież wystarać się o paszporty. A skąd wziąć pieniądze na opłacenie wojażu dla dwóch osób?
Lechoniowi przychodzą do głowy coraz bardziej szalone pomysły. Jest gotów okraść nawet własną ciotkę mieszkającą w Krakowie. Ostatecznie planuje napad na sklep jubilerski w Warszawie. By wszystko wyglądało poważniej, kradnie nawet w tramwaju broń żołnierzowi. Do skoku namawia swoich dwóch kolegów z roku, ale ci w ostatniej chwili tchórzą, w efekcie dokonuje napadu sam. Udaje mu się to zaskakująco łatwo, jest inteligentny, ma zmysł planowania; schody zaczynają się później, gdy musi jak najszybciej, bez zwracania na siebie uwagi, oddalić się z miejsca zdarzenia. Mimo że jest ucharakteryzowany, a więc trudny do rozpoznania, w jego poczynania wdaje się nerwowość. A kiedy w bramie jednej z kamienic zauważa idącego przypadkowo akurat w jego stronę milicjanta  panika i strach odbierają mu zdrowy rozsądek: wyjmuje broń i oddaje kilka strzałów w stronę funkcjonariusza. Jest przekonany, że zabił  i to gliniarza na służbie. Za coś takiego w Polsce Ludowej skazywano na śmierć. Andrzej zdaje więc sobie sprawę, że przekroczył swój Rubikon, że od tej pory nie ma wyjścia  musi uciekać. Nie tylko z Warszawy, ale w ogóle z Polski.
Śledztwo w sprawie napadu na jubilera trafia na biurko porucznika Zygmunta Gablera, prawej ręki kapitana Korty; on sam dużo bardziej wydaje się zainteresowany postrzeleniem swojego kolegi, choć instynkt, którego mu nigdy nie brakowało, podpowiada, że te dwa przestępstwa może coś łączyć. Na razie to tylko przeczucie. Do tego by je potwierdzić bądź odrzucić, droga jest bardzo daleka. Tym bardziej że, jak na razie, Korta i Gabler poruszają się po omacku. A co w tym czasie robi Lechoń? Wykorzystując zdobyte nielegalnie precjoza, względnie roztaczając swój szarmancki urok  bądź robiąc jedno i drugie jednocześnie  stara się zorganizować sobie ucieczkę na Zachód. Przekonany jest bowiem, że w krajach zgniłego Zachodu każdy uciekinier z ludowego raju z miejsca otrzyma azyl polityczny. Choć ten ostatni wątek mógł rodzić w autorach pokusę podkręcenia stopnia przesłania propagandowego, jakimś cudem udaje im się tego uniknąć.
W Akcji «Chirurg» całkiem sporo dowiadujemy się też o samym kapitanie Korcie / Kordzie. Że jest synem stolarza budowlanego, a więc pochodzi  jak na milicjanta przystało  z ludu. Że to człowiek drobny, kruchej budowy () o twarzy smutnej, mądrej małpki (sic!). Wreszcie, że trzymał ludzi w ryzach, był wymagający, dzięki czemu jego grupa operacyjna pracowała jak zegarek. Do tego można by jeszcze dodać, że nie spoufalał się ze swoimi podwładnymi, co niekiedy Gabler miał mu zresztą za złe (najmocniej niechęć porucznika do przełożonego wyartykułowana jest w Śmierci czarnoksiężnika). Ten opis stanowczego i konsekwentnego w działaniu funkcjonariusza jest wystarczająco przekonujący, by czytelnik uwierzył, że tylko Korta jest w stanie ująć tak przebiegłego i cwanego bandytę jak Andrzej Lechoń. Dońscy starają się jedynie nie popsuć mu szyków. Trzeba przyznać, że debiut w nowym gatunku literackim wyszedł obojgu pisarzom udanie. Jeśli coś lekko szwankuje, to tylko pierwszy rozdział z wizją pięknej Katarzyny (musimy autorom wierzyć na słowo), która staje się sprawczynią całego nieszczęścia. Ciekawe czy i jej istnienie zasugerował pani Barbarze i panu Ryszardowi nieoceniony major Krupka?
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  Fantastyczne Zaodrze, czyli co nowego w niemieckiej science fiction? (5)

  Andreas Zoltar Boegner

  
  

  
  W pierwszej odsłonie tego cyklu zapoznałem czytelników z pozycją, która zdaniem fachowców była najlepszą niemieckojęzyczną powieścią sf roku 2020. Nie tylko ja, ale najwidoczniej spore grono niemieckich fanów było zupełnie odmiennego zdania. Podczas gdy Eines Menschen Flügel Andreasa Eschbacha nie znalazło się nawet na liście kandydatów do Niemieckiej Nagrody SF, to powieść Svena Haupta Die Sprache der Blumen podbiła serca czytelników i zdobyła tę właśnie nagrodę. Czas przyjrzeć się temu ulubieńcowi publiczności. A potem wyjaśnię, co to takiego cli‑fi.
W kwietniowym numerze Nowej Fantastyki z roku 2020 Tomasz Kołodziejczak zadał dwa pytania: Chętnie dowiedziałbym się, na których aspektach niemieckiej historii i niemieckiej bliskiej przyszłości skupiają swoją uwagę tamtejsi pisarze sf? Jak sami siebie widzą i o sobie piszą? Spróbuję odpowiedzieć na te pytania, przedstawiając przy okazji książki walczące ostatnio o najważniejsze niemieckie nagrody dla literatury fantastyczno-naukowej.


[image: ]
Sven Haupt
‹Die Sprache der Blumen›
Sven Haupt (ur. 1976) jest autorem, którego początkową fascynacją były badania nad kognitywnymi zdolnościami mózgu. Po promocji w tym kierunku w roku 2008 musiał jednak znaleźć jakąś możliwość zarobku i zatrudnił się w firmie z branży IT. Dopiero w 2016 postanowił opublikować pisane dotychczas do szuflady teksty. Die Sprache der Blumen (Mowa kwiatów) to jego czwarta książka.[bookmark: a1]1)

Jest to bardzo kameralna powieść rozpoczynająca się od sceny, w której mówiący szympans (nazwany później George), żyjący w lesie powstałym na konarach jednego olbrzymiego drzewa, obserwuje pękający, dojrzały owoc. Z tego owocu wykluwa się Lilian  kobieta-roślina o zielonej krwi i bez pępka. Sceneria roztaczana przez Haupta przypomina mi bardzo obrazy dżungli z Avatara Jamesa Camerona: otaczający Lilian i Georga świat pełen jest latających i wydających przeróżne dźwięki pseudo-roślin, niebezpiecznych lian i gadających drzewek. Zwłaszcza te ostatnie to ciekawy pomysł: stwory te recytują koszmarnie źle tłumaczone z chińskiego na niemiecki instrukcje obsługi wszelakich urządzeń. Ubaw jest gwarantowany. Lilian bardzo szybko rozpoczyna eksplorację tego świata. Oczywiście kobieta od razu wpada w tarapaty, z których musi ją ratować ponurak George. Więcej bez spojlerowania zdradzić nie sposób.
Fandom przyjął Mowę kwiatów entuzjastycznie: Blogger Christoph Grimm chwali ją jako nadzwyczajną powieść SF, która łączy sporą dozę fantazji z filozoficzną głębią.[bookmark: a2]2) Podobnie Alexander Baumbach  znalazł on podobieństwa do cyklu Karstena Kruschela o planecie Vilm, świecie wiecznych deszczów.[bookmark: a3]3) Melanie Werner opisała powieść dosadnie jako Alicję w Krainie Czarów na ecstasy.[bookmark: a4]4)
Na swoim blogu[bookmark: a5]5) autor wymienia jedną z wielu możliwości interpretacji powieści (uwaga, spojlery!): Lilian i George są odzwierciedleniem dychotomii dobra i zła a cały tekst przedstawia drogę ludzkiej świadomości (zwłaszcza jej empatycznego, kobiecego aspektu) ku przezwyciężeniu aspektu agresywnego, niszczycielskiego. George jest rzeczywisty, ale w jakim stopniu jest on realny? W jakim stopniu las jest realny? Cały ten scenariusz nieprzypadkowo jest oparty na elementach onirycznych., pisze Haupt. Mielibyśmy zatem do czynienia z jedną wielką metaforą.
Moje osobiste oczarowanie tym tekstem jest umiarkowane. Ostatnio miałem okazję przeczytać kilka bardzo kameralnie zbudowanych powieści (m. in. Paradise City Zoë Beck i Salzgras & Lavendel Gabrieli Behrend), które oceniam jednak wyżej niż Mowę kwiatów. U Haupta najbardziej przeszkadza mi nachalne prowadzenie Lilian za rękę ku oczywistemu finałowi. Zbytnie ułatwianie jej rozwoju i wielokrotne stosowanie zabiegów deus ex machina razi i raczej nie ułatwia emocjonalnej identyfikacji z protagonistką. Główna bohaterka może być naiwna, ale uważam, że powinna wyciągać wnioski z własnych potknięć. A właśnie tego mi brakuje.
Na próżno też szukać wątków specyficznie niemieckich. Specjalnie to jednak nie dziwi  przynajmniej w Mowie kwiatów autora najwyraźniej nie interesuje tego typu tematyka.
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Hans Jürgen Kugler, René Moreau
‹Der grüne Planet. Zukunft im Klimawandel›
Tandem wydawniczy Kugler-Moreau znany jest w niemieckim fandomie z pracy nad czasopismem EXODUS oraz z objęcia redakcji nad antologiami opowiadań sf. Wytrwała praca obu autorów została uhonorowana w tym roku przyznaniem nagrody im. Kurda Lasswitza za wydanie antologii Macht und Wort. Wydana dwa lata wcześniej Der grüne Planet. Zukunft im Klimawandel (Zielona planeta. Przyszłość pod znakiem zmian klimatycznych) również spodobała się niemieckojęzycznym twórcom sf: dwa opowiadania z tego zbioru zdobyły drugie i trzecie miejsce w głosowaniu do Lasswitza.

Podjęcie przez redaktorów antologii tematu ekologicznego jest samo w sobie odzwierciedleniem aktualnych trendów w niemieckim społeczeństwie. W końcu rządzi nami obecnie koalicja, w której skład wchodzi partia Zielonych. Zagadnienia ochrony przyrody, ekologicznie zrównoważonej gospodarki i przejścia na alternatywne źródła energii są wszechobecne a wpływ człowieka na zmiany klimatu szeroko dyskutowany. Odpowiednio, Zielona planeta oferuje różnorodne spojrzenia fantastów na przyszłość ludzkości. Wydawcom chodziło przede wszystkim o uświadomienie konieczności przeprowadzenia pilnie potrzebnych zmian w polityce, społeczeństwie i świecie nauki[bookmark: a6]6). Podobne publikacje doczekały się w międzyczasie własnego określenia: cli-fi (climate-fiction). Ich tworzenie stało się niemiecką specjalnością, jeśli wierzyć literaturoznawcom. Antologia pogłębia tematy, które pojawiły się na przykład w GO! Die Ökodiktatur (GO! Dyktatura ekologiczna, 1993) Dirka C. Flecksa, w poczytnym Odwecie oceanu Franka Schätzinga (2004) lub w Macht (Władza, 2016) Karen Duves.[bookmark: a7]7)
Książka podzielona została na rozdziały, grupujące opowiadania o podobnym podejściu do tematu. I tak, pod tytułem Apocalypse Now  katastrofa miała miejsce znajdziemy teksty czysto post-apokaliptyczne. Dział Crisis? What Crisis?  jeszcze raz nam się upiekło traktuje o świecie, któremu udało się wyjść z tytułowego kryzysu. W Heiße Zeiten (gorące czasy) autorki i autorzy odkrywają dobre strony zmiany klimatu, natomiast rozdział Mad World opisuje Ziemię, na której już nikt sobie takimi sprawami głowy nie zawraca. Twórcy udowodnili według redaktorów antologii, że w odróżnieniu od co niektórych polityków posiadają bezgraniczną wyobraźnię.[bookmark: a8]8)
Jak to zazwyczaj w tematycznych zbiorach opowiadań bywa, w Zielonej planecie znajdą się teksty bardzo różnorodne. Jakościowo brak wprawdzie prawdziwego objawienia (kilka opowiadań jest wręcz słabych), ale znaleźli się autorki i autorzy, którzy podeszli do zadania bardzo poważnie i kreatywnie. Wymienić trzeba między innymi Der Klang sich lichtenden Nebels (Dźwięk rozwiewającej się mgły) Christiana Endresa  napisał on impresję z wyprawy ocalałego po katastrofie ekologicznej mężczyzny, który bardzo pragnie ostatni raz odwiedzić dom z dawnych, szczęśliwszych czasów. Opowiadanie zdobyło trzecie miejsce w głosowaniu do Lasswitza. Na drugim uplasował się świetny tekst Heidrun Jänchen pt. Mietnomaden (Nomadzi czynszowi). Tutaj ginąca powoli ludzkość wyposaża statek generacyjny, którego zadaniem jest dotarcie do innej nadającej się do zamieszkania planety. Po przybyciu na miejsce potomków ostatnich Ziemian czeka spora niespodzianka. Słodko-gorzki epilog opowiadania jest przestrogą i manifestem woli przetrwania w jednym.
Kilku twórców jest przekonanych, że kryzys zmian klimatycznych nie skończy się wprawdzie apokalipsą, ale cena za uniknięcie całkowitej zagłady będzie wysoka. Europejczycy będą produkować sztuczny śnieg, sprowadzać statkami góry lodowe oraz drogo płacić za prawo pobytu w klimatyzowanych pomieszczeniach, zawierających scenerie z niemieckiego jarmarku bożonarodzeniowego. Być może będą w dalekiej przyszłości czcić świętą Gretę (Thunberg) oraz słuchać opowieści o dawnych czasach, siedząc w zapchlonych jaskiniach. Być może spróbują szczęścia na Księżycu lub Marsie. A być może ostatnimi mieszkańcami globu będą już tylko roboty i sztuczne inteligencje, podczas gdy jaźnie byłych Ziemian, zachowane na serwerach gdzieś w pasie asteroidów, będą przeżywać wirtualne przygody w nieistniejących już dżunglach Amazonii.
Niezawodny blogger Josefson z wiedeńskiego Der Standard słusznie wytyka niektórym autorom kompulsywne tworzenie całych akapitów i rozdziałów o charakterze worldbuildingowym, w których wyjaśniają czytelnikowi dosyć łopatologicznie przebieg dotychczasowych wydarzeń. W krótkich, czasami tylko kilkustronicowych tekstach coś takiego zazwyczaj nie funkcjonuje.[bookmark: a9]9)
Zielona planeta serwuje jednak nie tylko mniej lub bardziej klasyczne opowieści z ponurej przyszłości. Znajdą się w niej również teksty w najlepszym tego słowa znaczeniu dziwne. Przykładem niech będzie Hitzekoller 3000  Im Banne der weißen Sirene (Udar cieplny 3000  pod urokiem białej syreny) Franka Neugebauera. To językowo dosyć ciekawe opowiadanie o wyprawie trzech śmiałków w poszukiwaniu technologii umożliwiającej przetrwanie zaskakuje sugestywnymi obrazami ze świata po wojnach klimatycznych: Ziemia zaczyna powoli przypominać Wenus (mimo usilnej pracy olbrzymich, latających i zrobotyzowanych fabryk klimatu)  a na samotnej wyspie żyje stworzenie rodem z greckich mitów. Jeśli sądzicie, że to opowiadanie jest weird, to powinniście poczytać o odcyfrowaniu języka roślin (Das vegetarchische Manifest Hansa Jürgena Kuglera), nowej erze karbońskiej (Carbonized Rainera Schorma) czy wyścigach ostatniego auta z silnikiem spalinowym (Millenial Mammut Crash Derby 3000 Tino Falkego).
Marten Hahn podsumowuje: Można powątpiewać, czy wydawnictwu Hirnkost () uda się uratować zieloną planetę. Jednak nowa antologia sprawia, że czytelnicy mogą spędzić w przyjemnie-nieprzyjemny sposób czas, jaki im pozostał do końca świata.[bookmark: a10]10)
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  Stare wspaniałe światy:Narodziny superbohatera

  Andreas Zoltar Boegner

  
  

  
  O postaci Philipa Wyliego rzadko można przeczytać w literaturze fachowej więcej, niż kilka zdawkowych zdań. Nie był on ani szczególnie płodnym, ani jakościowo błyskotliwym pisarzem a jego najpopularniejsze powieści powstały przy współpracy z Edwinem Balmerem. Jedna książka tego niesłusznie zapomnianego autora ma jednak spore znaczenie dla amatorów przygód prawdziwych ikon północnoamerykańskiej popkultury  chodzi oczywiście o komiksowych superbohaterów.
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. Mniej więcej przez następne trzydzieści lat gatunek będzie się znajdować w okresie, który nazywamy dzisiaj Złotym Wiekiem science fiction. Zapraszam do wspólnego odkrywania znaczących dzieł tego burzliwego czasu.
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‹Gladiator›
Philip Gordon Wylie (1902-1971) był Jankesem z urodzenia i Nowojorczykiem z wyboru. Studiował wprawdzie nauki przyrodnicze na prestiżowym uniwersytecie Princeton, ale naukę szybko porzucił, poświęcając się pisarstwu. Pracował najpierw jako agent prasowy i reklamowy, w końcu został redaktorem New Yorkera. Pierwszą powieść sf pod tytułem Gladiator wydał w 1930. Pracował również dla Hollywoodu, gdzie odpowiadał między innymi za scenariusz do ekranizacji Wyspy doktora Moreau H. G. Wellsa (film nosił tytuł The Island of Lost Souls). Prawdziwym przełomem dla kariery Wyliego okazała się powieść When Worlds Collide (Zderzenie światów) oraz jej kontynuacja After Worlds Collide (Po zderzeniu światów), które wydano w 1933 roku. Jego powojenna proza charakteryzuje się częstym powrotem tematu wojny atomowej. W 1945 napisał na przykład opowiadanie Paradise Crater (Rajski krater)  okazało się ono tak trafne, że zarządzono zakaz jego druku aż do zakończenia działań wojennych. W 1951 ukazała się zaliczana dzisiaj również do kanonu literatury sf powieść The Disappearance (Zniknięcie)  tutaj Wylie opowiada historię rozdzielenia kobiet i mężczyzn na różne równoległe światy. Temat był dosyć kontrowersyjny, więc nie obyło się bez stawiania zarzutów szowinizmu i mizoginii.[bookmark: a1]1)
Powróćmy do początku lat trzydziestych. Wylie był wtedy bardzo niezadowolony ze sposobu publikacji swoich książek przez nowojorskie wydawnictwo Alfreda A. Knopfa. Napisana już w 1926 roku pierwsza powieść autora pod tytułem Gladiator odleżała na półce cztery lata, zanim wydawca zdecydował się na oddanie jej do druku. Problemy te spowodowały, że była to ostatnia powieść Wyliego dla Knopfa.[bookmark: a2]2)
Co jest tematem książki? Wylie był dumny ze swoich mentalnych możliwości, co przyznał cokolwiek nieskromnie w przedsłowiu do Gladiatora: W ciągu jednego dnia napisałem dwadzieścia tysięcy słów, które zostały następnie opublikowane bez jednej poprawki. Tak po prostu. Piszę około trzech tysięcy słów w ciągu trzech lub czterech dni w tygodniu. Zgoła inaczej było z jego fizycznymi możliwościami. Nie ukrywał, że sfrustrowanie słabością własnych mięśni oraz niepokojąca wyższość maszyn zaowocowały wyobrażeniem człowieka, który byłby niezwyciężony. Nadałem mu imię i dałem zadania do wykonania. Pozwoliłem mu zburzyć Most Brookliński i podnieść lokomotywę. Wtedy zacząłem spekulować o jego przyszłości i wydawało mi się, że tak wyposażony człowiek będzie skazany na cyrkową sławę lub na życie dla bezcelowej destrukcji. Będzie dzielił samotność geniuszy i wraz z nimi wzdychał nad powolnością rozwoju ludzkości. () Reszta była przygodą Krótko mówiąc, Wylie wykoncypował postać superbohatera.[bookmark: a3]3)
Opowieści o niezwykle silnych herosach są oczywiście prastare. Biblijny Samson i starogrecki Herakles otrzymali jednak swe moce jako dar od bogów. Ich czyny były motywowane bogobojnością i rozumiane jako spełnianie nieuniknionego losu. Od początku dwudziestego wieku zaczęto ponownie pisać o nadludziach. Choć tym razem ktoś wyprzedził ojca sf, czyli H. G. Wellsa: Alfred Jarry opisał w Nadsamcu (1902) nieludzko wytrzymałego kolarza. Zaledwie dwa lata później do dyskursu dołączył sam Wells, którego nowela Pokarm bogów przedstawiła pomysł na manipulowanie rozwojem organizmów w celu stworzenia gigantycznych zwierząt. Spora część twórczości Edgara Rice Burroughsa krążyła wokół postaci superbohatera mimo woli (Tarzan, John Carter). Bardzo ciekawym przyczynkiem do tematu była powieść Johna Davysa Beresforda pt. The Hampdenshire Wonder (Cud z hrabstwa Hampden, 1911), w której przedstawiono losy cudownego dziecka. Sam Jack London był zafascynowany ideą  protagonistą jego Kaftanu bezpieczeństwa. Włóczęgi wśród gwiazd. (1915) jest skazany na śmierć morderca ze zdolnością do mentalnej podróży w czasie i przestrzeni. Wśród niemieckojęzycznych autorów znajdziemy Hansa Dominika, którego Die Macht der Drei (Moc trójki, 1922) opisuje walkę międzynarodowej grupy übermenschów przeciwko przestępczemu establishmentowi.
Co odróżnia Hugona Dannera, tytułowego Gladiatora, od większości wyżej wymienionych postaci, to sposób, w jaki otrzymuje on swoje nadnaturalne moce. Już nie bogowie i nie jakaś niewyjaśniona mutacja są przyczyną, że dorastający w małym miasteczku u stóp Gór Skalistych chłopak jest w stanie podskoczyć kilkanaście metrów w powietrze lub gnać na przełaj z prędkością automobilu. Nadludzkie moce Hugona są wynikiem długoletnich eksperymentów chemicznych jego ojca. Ten, mając etykę badacza naukowego za nic, przechodzi bez skrupułów z etapu testów na zwierzętach do zaaplikowania specyfiku po kryjomu ciężarnej żonie. Hugo jest od kołyski niebezpiecznie silny. Przez całe dzieciństwo wpaja mu się konieczność ukrywania i ograniczania własnych mocy. Z nielicznymi wyjątkami (w końcu w młodości trudno uniknąć bójki), jako dobry chłopak i pilny uczeń, stosuje się on do rad rodziców. Osiągnąwszy odpowiedni wiek, młodzieniec przeprowadza się z Colorado na studia w Nowym Jorku. Tam zostaje członkiem miejscowej drużyny futbolowej i już wkrótce jest ulubieńcem trenera, kolegów i publiczności. Świat zdaje się stać przed nim otworem.
Ale Philip Wylie nie stworzył tej postaci, aby dożyła w chwale i glorii spokojnej starości. Danner jest niespokojnym duchem, stale szukającym wyzwań i instynktownie odrzucającym rozwiązania najprostsze. Ani gra w american football, ani praca jako siłacz w wesołym miasteczku na Coney Island, ani walki pięściarskie w brudnych zaułkach miasta nie są w stanie go zadowolić. Wylie umiejętnie przedstawia życie Hugona w molochu, jakim jest Nowy Jork początku nowego wieku, odważnie odrzucając przy tym konwenanse obyczajowe epoki. Protagonista nie stroni od mocnych trunków, potrafi docenić pracę prostytutki i lubi dobrze podjeść. A gdy najdzie go taka fantazja, to przygarnie złodziejską dziewczynę lekkich obyczajów i rzetelnie pracuje nad stworzeniem funkcjonującego partnerstwa.
Wszystko to jednak zbyt mało dla Hugona Dannera. Wylie przedstawia tę postać jako pesymistę, który stale kwestionuje swoje umiejętności (zwłaszcza mentalne), który uważa, że nie jest zdolny do budowania emocjonalnych więzi z innymi ludźmi. Gladiator żyje w stałej obawie przed staniem się cynicznym potworem. I ciągle poszukuje prawdziwego celu w swoim życiu: Nie chodzi o to, aby być silnym, () lecz o to, aby wiedzieć, co z tą siłą zrobić, mówi sobie.
Przełomowym momentem staje się tragiczna śmierć gracza przeciwnej drużyny, którą spowodował zbyt brutalny kontakt z ciałem Hugona. Gladiator rezygnuje z dalszych studiów, porzuca nawet ojczyznę, aby zostać marynarzem. Na pokładzie parowca Katrina udaje mu się uratować życie innego członka załogi. Będzie to pierwszy z kilku ludzi, których Hugo wydobędzie z opresji podczas wojaży po oceanach. Siła, która mogła zabić, była równocześnie siłą, która mogła przyjść w sukurs. () Poczuł, że jest to pewien rodzaj pokuty, pisze Wylie.
Tymczasem Katrina zawija do portu w Marsylii, gdzie jej załoga dowiaduje się o wybuchu wojny z Niemcami i Austro-Węgrami. Hugona wieść ta elektryzuje: Wojna! Tak, to najlepsze miejsce dla prawdziwego gladiatora! Nie namyślając się wiele, maszeruje z przygodnie poznanym kumplem do biura werbunkowego Legii Cudzoziemskiej i szybko dostaje się do flandryjskich okopów pierwszej wojny światowej. W czasie walk, podczas których Hugo dokonuje prawdziwie bohaterskich czynów, objawia się kolejna, nieznana dotychczas, właściwość jego ciała: seria z niemieckiego cekaemu rozrywa mundur na strzępy  ale drobne ranki po kulach goją się w zawrotnym tempie. Kule się go po prostu nie imają! Ogarnięty szałem bojowym Amerykanin szturmuje samodzielnie okop wroga. Był jak ze stali. Kule rozpryskiwały się na wszystkie strony. Jego ramiona pracowały tam i z powrotem. Ciągnął za sobą drut kolczasty.  tak sugestywnym obrazem Wylie zapoczątkował erę superbohaterów.
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Dopiero w latach 70-tych pojawiła się komiksowa adaptacja prekursorskiego dzieła Philipa Wyliego
Pewien monolog protagonisty jest swoistą instrukcją obsługi dla szeregu przyszłych twórców komiksów superbohaterskich (i tych o superzłoczyńcach). Na pytanie, co zrobiłby, gdyby był najsilniejszym człowiekiem świata, Hugo odpowiada: Ja  ja chciałbym wygrać wojnę. Ale nie zrobiłem tego. Samodzielnie rządziłbym wszechświatem. Dosłownie samodzielnie. Pogardzałbym uniwersum i formowałbym je dla własnych celów. Byłbym przestępcą. Zabijałbym i niszczył. Byłbym tajemną, niewidzialną plagą. Wyruszyłbym, aby wykorzenić przestępstwo z oblicza Ziemi. Byłbym super-detektywem, ścigającym i karzącym każdego złoczyńcę tak długo, aż nikt już nie odważyłby się popełnić jakiegokolwiek przestępstwa.
W błędzie jest jednak ten, kto naiwnie sądzi, że od tego momentu Gladiator Hugo stanie na straży amerykańskiego law and order. Nadludzko silny pesymista nie byłby sobą, gdyby nie kwestionował swojego znaczenia dla społeczeństwa. Po powrocie z Europy czeka go tylko szukanie pracy w czasach kryzysu. Co gorsza, przytrafia mu się los, który w przyszłości będzie dzieliło wielu amerykańskich superbohaterów: po rozpoznaniu jego mocy, ludzie zaczynają się go obawiać, zostaje nawet bezprawnie aresztowany i torturowany.
W końcu Hugo Danner, trafnie nazwany przez Fr. Niko Bekrisa downerem (dołującym facetem)[bookmark: a4]4), dochodzi do następujących wniosków: () w jego świecie nie ma dla niego miejsca. Pływy i burze, wulkany i błyskawice, inne majestatyczne siły wszechświata miały swój cel, ale on nie miał żadnego. Czy to dlatego, że on sam był tymi wszystkimi siłami nienaturalnie zamkniętymi w ciele człowieka, czy też dlatego, że był olbrzymem zmuszonym do pochylania się i schlebiania, by żyć wśród swoich słabych towarzyszy  był kompletnym anachronizmem.
Nie zamierzam streszczać całej książki (choć z braku polskiego przekładu byłoby to może wskazane), myślę jednak, że przedstawiłem wystarczająco dużo argumentów, aby poprzeć główną tezę tego eseju: Philip Wylie wykreował postać, która była praktycznie gotowym do wykorzystania pierwowzorem kilku amerykańskich ikon popkultury. Jego Gladiator wyrywał z ram ciężkie drzwi sejfu bankowego jednym pociągnięciem rąk  ale nie dla celów rabunkowych, lecz aby uratować przed uduszeniem zamkniętego tam pracownika. I to na osiem lat przed pojawieniem się Supermana. Hugo szturmował na niemieckich wrogów USA całe jedenaście lat przed Kapitanem Ameryką!
Gregory L. Reece również nie mógł oprzeć się wrażeniu, że twórcy Supermana, Jerry Siegel i Joe Shuster, wykorzystali materiał Gladiatora do własnych celów. Żartobliwie mówi on o tej książce jako odpowiedzi na pytanie: Co by było, gdyby Ernest Hemingway zechciał napisać powieść o superbohaterach? Uderzają go jednak podobieństwa pomiędzy tworem Wyliego a Człowiekiem ze Stali DC Comics: obydwoje wychowali się w małym miasteczku i byli jako młodociani sportowcami, obydwoje musieli swe odkryte w młodości moce ukrywać. A to tylko początek. Reece doszukał się nie tylko oczywistych powiązań z postacią Kapitana Ameryki, ale porównał szał bojowy Hugona do zachowania Roberta Brucea Bannera podczas przemiany w Hulka. Istnieją również powiązania z postacią Spidermana: Moce Hugona są wynikiem eksperymentów nad organizmami bezkręgowców. A zarówno Gladiator jak i Peter Parker targani są wyrzutami sumienia za nieumyślne spowodowanie śmierci.[bookmark: a5]5)
Podobieństwa pomiędzy jego Hugonem a Supermanen nie umknęły uwadze Wyliego. Autor był zdecydowany, aby wytoczyć DC Comics proces, oskarżając Jerryego Siegela o plagiat. Will Murray zebrał w swoim eseju Gladiator of Iron (Gladiator z żelaza) wypowiedzi Siegela na temat wpływów na jego twórczość i doszukał się zarówno znacznych powiązań z serią o Docu Savageu, Człowiekowi z Brązu, jak i z takimi postaciami jak Zorro i John Carter. Siegel przyznał wprawdzie, że znał postać Doca Savagea, ale zarzekał się, że nigdy nie czytał Gladiatora. To mogło nawet być prawdą, jednak brzmi raczej nieprawdopodobnie. Dzieło Wyliego było bestsellerem sf czasu Wielkiego Kryzysu. To nie była nowelka z jakiegoś obskurnego pulpowego czasopisma, lecz szeroko komentowana i recenzowana książka (m. in. w Amazing Stories Hugo Gernsbacka) z filmową adaptacją (The Gladiator w reżyserii Joego E. Browna, 1938)  nie znać jej w latach trzydziestych jako wielki fan fantastyki porównuje Murray do bycia fanem w dzisiejszych czasach i nie znania Georgea Lucasa.[bookmark: a6]6)
Dlaczego nie doszło zatem do procesu? Management DC Comics kazał Siegelowi napisać wielopunktową odpowiedź na zarzuty, w której autor Supermana stanowczo odrzucił wszelakie insynuacje co do inspirowania się innymi postaciami, niż antyczni herosi i arturiański Sir Galahad. Jednak nie to zadecydowało o przegranej autora Gladiatora  jak z rozczarowaniem odkrył, wydawca jego bestsellera zaniedbał przyznania książce praw autorskich! Stojąc na z góry przegranej pozycji, Wylie ponoć zrezygnował z pozwu.[bookmark: a7]7)
Dopiero w roku 1976 Gladiator doznał mocno spóźnionego hołdu ze strony twórców komiksów. Roy Thomas i Earl Norem z Marvela wyprodukowali nowoczesną wersję przygód Hugona Dannera dla dorosłych pod tytułem Man-God (Człowiek-bóg). W podtytule komiksu czytamy: Pierwszy i największy superbohater wszech czasów!. Lepiej późno, niż wcale
Dzisiejsi czytelnicy Gladiatora odczuwają zapewne podobnie jak Gregory L. Reece: Miałem wrażenie, jakbym czytał po raz pierwszy w życiu epos o Gilgameszu, jakbym odkrywał, że zanim istniała historia Noego, powstała przypowieść o Utnapisztimie i potopie. To było jak odkrycie zaginionej Ewangelii Galilejskiej.[bookmark: a8]8)
Warto w każdym bądź razie pamiętać o tym, że Hugo Danner, ponury Superman, był tym pierwszym wśród nowoczesnych superbohaterów.

Podziękowanie:
Za pomoc przy pisaniu artykułu dziękuję bardzo Marcinowi Knyszyńskiemu.
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[bookmark: a2t]2) Matt Hiebert: Gladiator by Philip Wylie  Philip Wylies Notable Inscription.
[bookmark: a3t]3) Matt Hiebert: Gladiator by Philip Wylie  Wylies Introduction.
[bookmark: a4t]4) Fr. Niko Bekris: Superman Inspiration: Gladiator by Philip Wylie.
[bookmark: a5t]5) Gregory L. Reece: Secret Origin of the Superhero: On Philip Wylies Gladiator.
[bookmark: a6t]6) Will Murray: Gladiator of Iron.
[bookmark: a7t]7) Tamże.
[bookmark: a8t]8) Gregory L. Reece: Secret Origin of the Superhero: On Philip Wylies Gladiator.
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  Fantastyczne Zaodrze, czyli co nowego w niemieckiej science fiction? (6)

  Andreas Zoltar Boegner

  
  

  
  Zwycięzca może być tylko jeden  tak jest zazwyczaj i w głosowaniu do nagrody literackiej. Powieści i opowiadania nominowane zarówno do Lasswitza (niemiecka nagroda fachowców) jak i do DSFP (nagroda fandomu), nawet jeśli zajęły jedno z ostatnich miejsc na liście, obiecują ciekawą lekturę. Czy w roku 2020 istotnie tak było?
[image: ]
Sameena Jehanzeb
‹Was Preema nicht weiß›
Autorka (ur. 1981 w Bonn) pochodzi z pakistańsko-niemieckiej rodziny. Od 2005 pracuje jako samodzielna designerka, ilustratorka i twórczyni wycinanek z papieru. Po pracy spełnia się jako autorka powieści fantasy i science fiction, które wydaje i rozprowadza nakładem własnym. Wydana w roku 2020 Was Preema nicht weiß (Czego Preema nie wie) przyniosła jej nagrodę dla takich właśnie książek. Poza tym powieść zajęła dziesiąte miejsce wśród nominacji do Nagrody im. K. Lasswitza oraz dziewiąte wśród nominacji do Niemieckiej Nagrody SF (DSFP).[bookmark: a1]1)

Początek Czego Preema nie wie intryguje: tytułowa protagonistka budzi się w bezkresnej, absolutnie pustej, jaskrawo białej przestrzeni, w której brak odczuwalnej grawitacji. Preema jest naga i wie tylko, jak się nazywa. W tej białej przestrzeni napotyka ją po pewnym czasie David, mieszkaniec idyllicznej Polany. Tam kobieta powoli odzyskuje pamięć  powracają wspomnienia z poszczególnych epizodów jej życia, poczynając od szczęśliwego dzieciństwa i przyjaźni z rówieśniczką Nicole. Czytelnik dowiaduje się, że Preema Anand jest córką hinduskich emigrantów w Niemczech. O wiele bardziej niepokojące jest jej przekonanie, że dostała się do białej przestrzeni w roku 2036, po globalnym kataklizmie spowodowanym przez zderzenie się jądra komety HALKRON z Ziemią. Żyjąc pośród ludzi pochodzących z różnych lat przed katastrofą, Preema szuka odpowiedzi na pytania: Czym są biała przestrzeń i Polana? Dlaczego tutaj się znalazłam? Mieszkańcy Polany mają kilka różnych teorii na te tematy. Niektórzy wierzą, że znajdują się w Czyśćcu, inni są święcie przekonani, że zostali porwani przez szaraków, którzy badają ludzkość. Mówi się również o stworzeniu elektronicznych odpowiedników świadomości istniejących gdzieś poza białą przestrzenią osób lub o sklonowaniu mieszkańców Polany z materiału genetycznego, który przetrwał uderzenie HALKRONA.
Odpowiedzi na te pytania udzielić mi nie wolno, bo zniszczyłbym potencjalnym czytelnikom wszelką uciechę z lektury. Skupię się natomiast na sposobie prowadzenia akcji przez autorkę i emocjonalnym oddziaływaniu książki.
Uwzględniając pochodzenie Sameeny Jehanzeb nie ulega chyba większej wątpliwości, że protagonistka tej powieści to przynajmniej w pewnym stopniu alter ego autorki. Tym samym Czego Preema nie wie jest najlepszym przykładem na dobre zastosowanie metody pisz o tym, co znasz z własnego życia. Jak wielu potomków migrantów, Preema żyje w dwóch bezustannie ścierających się światach: tam i wtedy rodziców wpływa na nią równie silnie jak tu i teraz życia w Niemczech. Mając hinduską urodę i odpowiednie imię, trudno uniknąć wyśmiewania w szkole. Ale równie trudne są rozmowy z matką, która oczekuje po córce rychłego zamążpójścia. Biseksualna orientacja dziewczyny (opisana delikatnie, ale zdecydowanie i bardzo przekonywająco) to kolejna cecha tworząca z Preemy postać nieszablonową.
[image: Foto: © Andreas Boegner. Przykład ciekawej autoreklamy: Wydana nakładem własnym książka Sameeny Jehanzeb dociera do klienta z kilkoma dobrze dobranymi dodatkami.]
Foto: © Andreas Boegner. Przykład ciekawej autoreklamy: Wydana nakładem własnym książka Sameeny Jehanzeb dociera do klienta z kilkoma dobrze dobranymi dodatkami.
Konstrukcja książki jest dynamiczna. Zwłaszcza dzięki regularnym nawrotom strzępków pamięci Preemy, przerzucającym akcję z niepokojącej sytuacji na (pozornie) rajskiej Polanie ku przeszłości, autorce udaje się regularnie burzyć wszelakie teorie, jakie czytelnik mógłby sobie wyrobić po przyswojeniu kolejnego epizodu z życia bohaterki tej powieści. Jak zauważyła tłumaczka i lektorka Maike Claußnitzer, [Jehanzeb] umiejętnie gra z oczekiwaniami czytelników. Stale cytuje ograne tematy, aby je już wkrótce z rozkoszą porzucić. Prawdziwa przyczyna tego, co przytrafiło się Preemie, okazuje się tragiczniejsza, niż wskazują na to wszelkie dotychczasowe przypuszczenia.[bookmark: a2]2)
Ciągłe poszukiwania i gromadzenie oraz składanie fragmentarycznych wspomnień w jedną całość świetnie przedstawia przemyślany ciąg ilustracji autorstwa samej Jehanzeb. Poprę tutaj autora fantasy i blogera Andreasa Hagemanna, który określił te grafiki jako szczególną atrakcję opowieści.[bookmark: a3]3)
Na zupełnie inny, ale dla książki decydujący aspekt, zwróciła uwagę queerowa blogerka Hannah: Według niej w Niemczech nadal trudno jest publikować w dużych wydawnictwach, jeśli akcja powieści bazuje na przeżyciach osób nie będących (białymi) mężczyznami. Ponoć wywiera się naciski na autorów, aby przepisywali takie postaci dla lepszej sprzedawalności. Hannah spekuluje, że być może taki stan rzeczy miał wpływ na decyzję Sameeny Jehanzeb, aby wydać tę książkę nakładem własnym.[bookmark: a4]4)
Zanim przejdę dalej, muszę poświęcić nieco miejsca na przedstawienie sposobu Jehanzeb na kolportację własnych książek. Mogą one zostać na życzenie opatrzone zindywidualizowaną dedykacją, posiadają pasującą zakładkę oraz kartkę pocztową w stylu okładki książki z imieniem zamawiającego (patrz zdjęcie). Aby osłodzić lekturę autorka dołącza również kilka cukierków i saszetkę herbaty. Może i małe to rzeczy  a jednak cieszą. Znajdzie się nawet element polski: Jehanzeb zleca produkcję olsztyńskiej drukarni. Książka jest dlatego nieco tańsza a klient ma przyjemną świadomość, że jego pieniądze wspierają pisarkę, a nie pośrednika.
Dodając własne przemyślenia, zwracam uwagę na inny aspekt powieści: Preema staje się w toku akcji (dzięki wydatnej pomocy studentki Gwenn) fanką science fiction. Kobieta zaczyna postrzegać i opisywać świat jako nerdka, obeznana z każdą ważniejszą serią sci-fi tej planety. I nie gra to roli, czy rozmawiamy o kryzysie klimatycznym, czy dyskutujemy nad odpowiednim sposobem gotowania spaghetti  prawdziwy fan zawsze znajdzie odpowiedni cytat ze Star Treka. Spoglądanie na świat przez fandomowe okulary kieruje uwagę Preemy na tory, które umożliwiają autorce równocześnie pyszną zabawę z czytelnikiem. Swobodny i przekorny styl tych popkulturowych nawiązań łączy się z niepokojącym katastroficznym klimatem powieści oraz z nienachalnie poprowadzonym wątkiem miłosnym w logiczną i jednolitą, dodającą otuchy całość, która całkowicie zasłużenie otrzymała nominacje do obydwu najważniejszych niemieckich nagród science fiction.
[image: ]
Christoph Dittert
‹Fallender Stern›
Christoph Dittert (ur. 1974) to autor znany w Niemczech przede wszystkim fanom noweli zeszytowych (tak zwanych Heftromane). Pisze zarówno dla Perry Rhodana, gdzie tworzy pod pseudonimem Christian Montillon i jest aktualnie razem z Wimem Vandemaanem redaktorem naczelnym serii, jak i dla Jerry Cottona, Profesora Zamorry, Maddraxa lub Macabrosa. Dittert ma w swoim dorobku również ponad tuzin książek dla młodzieży z niemieckiej wersji Przygód trzech detektywów.[bookmark: a5]5) Jego dotychczas jedyną niezależną powieścią jest wydana w roku 2020 Fallender Stern (Spadająca gwiazda), która osiągnęła czwarte miejsce wśród tytułów nominowanych do Niemieckiej Nagrody SF oraz dziewiąte wśród finalistów Nagrody im. K. Lasswitza. Jak na pierwszy raz, to całkiem niezły wynik.

Autor przeznaczył sporo miejsca na wprowadzenie czytelnika w świat niedalekiej przyszłości. Rok 2033 okazuje się przełomowym w historii ludzkości: na peryferii Układu Słonecznego astronomowie odkrywają nową asteroidę. Wszystko wskazuje na to, że przybywa ona z zewnątrz, z nieznanych regionów kosmosu. Wydarzenie to byłoby warte tylko krótkiej notatki w internecie, gdyby nie fakt, że na tym ekstrasolarnym kawałku skały nadaje silne źródło fal radiowych. Sensacja jest absolutna i cała ludzkość przygotowuje się na powitanie obcych braci (lub sióstr, tego nie wiadomo, bo sygnału nie udaje się rozszyfrować) w rozumie. Asteroida ma za 30 lat przelecieć z dużą prędkością w okolicach Ziemi  astronauci mieliby zaledwie kilka godzin na eksplorację.
Świadkami tych wydarzeń są bliźniaki Amy i Eric Allamore  dzieci pracowników NASA w Cape Canaveral, w roku 2033 zaledwie dziesięciolatki. Podczas gdy Amy pragnie pójść w ślady rodziców (bądź co bądź matka Isabella jest odkrywcą rzeczonej asteroidy) i planuje przyszłość pod kątem udziału w odpowiedniej misji kosmicznej, to Eric nie chce mieć nic wspólnego z całym tym wariactwem. Chłopaka bardziej interesuje jego dziewczyna (później żona) Chayne oraz studia z filozofii.
Trzydzieści lat później plany życiowe prawie całej rodziny wzięły w łeb: matka-astronautka Isabella leży od lat w śpiączce po wypadku samochodowym, ojciec Ethan rozwiódł się i bezskutecznie usiłował założyć nową rodzinę. Amy, która planowała nawet ciążę w taki sposób, aby córka była odchowana do roku 2063, nie dostała się do programu kosmicznego i pracuje w NASA jako koordynator kontaktów międzynarodowych. Jedynie Eric und Chayne mogą być zadowoleni  ich małżeństwo i wybory zawodowe zdają się udane. I tak, 17-go sierpnia 2063 cała rodzina Allamore zasiada przed telewizorem, aby chociaż pośrednio być świadkiem lądowania Ziemian na rzeczonej asteroidzie.
Mimo śmiertelnego wypadku dowódcy misja okazuje się olśniewającym sukcesem  w ciągu zaledwie dwóch godzin astronautom udaje się dotrzeć do źródła sygnału radiowego, którym okazuje się inteligentna forma życia. Obcy zdaje się być w letargu i pozwala się przetransportować na pokład ISS a potem na Ziemię. Krótko po lądowaniu dochodzi do jatki: Obcy budzi się, ćwiartuje astronautów i zmyka z kapsuły do morza. Polowanie na tą egzotyczną zwierzynę kończy się kilka tygodni później u wybrzeży Kanady, gdzie obcy zostaje otoczony przez wojsko i zastrzelony. Ale ludzkość nie unika katastrofy, na co wskazuje już niedwuznacznie prolog powieści.
Więcej nie zdradzę. Spadająca gwiazda to kolejny kamyczek do mozaiki o tytule Pierwszy Kontakt. Tym razem jako wydarzenie postrzegane przez członków rodziny. Zanim dojdziemy do końca książki Allamorowie przeżyją sporo dramatycznych wydarzeń  niektóre z nich wystawią więzy między rodzeństwem na ciężką próbę.
Już podczas lektury odczułem, że konstrukcja powieści nieco kuleje. Pierwsze sto stron to praktycznie studium obyczajowe, tylko sporadycznie nawiązujące do właściwego tematu książki. Trafne spostrzeżenie ma również bloger Josefson, któremu nie spodobały się filozoficzne obserwacje, umieszczone przez Ditterta w osobnych mini-rozdziałach. Drażni tutaj zmiana perspektywy od rodziny Allamore do nieznanego dotychczas protagonisty.[bookmark: a6]6) Markus Regler odczuwa podobnie: pierwsza część powieści nie porywa, choć recenzenta (jako fana Perry Rhodana) cieszy parę rozsianych w tekście eastereggs.[bookmark: a7]7)
Po lądowaniu obcego akcja wyraźnie przyśpiesza, tak że w ostatnich rozdziałach ma się wrażenie czytania o prawdziwym Armageddonie. Jest dramatycznie, jest groźnie. Mimo to finał nie przekonuje, bo zawiera rozwiązanie typu deus ex machina. A ja za takowymi nie przepadam.
W wywiadzie udzielonym portalowi Zauberspiegel[bookmark: a8]8) Dittert podkreśla, że sama idea Pierwszego Kontaktu nie była najważniejszym pytaniem, jakie zadał on sobie przy pisaniu książki. Autorowi chodziło bardziej o tak filozoficzne zagadnienia, jak Czym jest człowiek? Czym jest Nieznane?. Przy tym zdaje on sobie oczywiście sprawę, że jego przemyślenia mogą służyć jedynie jako impulsy dla czytelnika. Choć należy oczywiście uszanować szczytny zamiar autora, to wynik końcowy przekonuje jedynie połowicznie. Z ukontentowaniem przeczytałem jednak, że poprzez pracę nad Spadającą gwiazdą udało mu się pokonać poważną blokadę pisarską.

[bookmark: a1t]1) Strona autorki
[bookmark: a2t]2) Recenzja na blogu Maike Claußnitzer
[bookmark: a3t]3) Recenzja na blogu Andreasa Hagemanna
[bookmark: a4t]4) Recenzja na 
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  Feliks W. Kres w Esensji

  Miłosz Cybowski

  
  

  
  Wiadomość o śmierci Feliksa W. Kresa odbiła się szerokim echem wśród fanów polskiej fantastyki. Twórca Księgi Całości był jednym z najbardziej rozpoznawalnych autorów, a o jego twórczości pisaliśmy na łamach Esensji od samego początku.
[image: Feliks W. Kres]
Okołokresowa publicystyka
Do jednego z pierwszych tekstów odwołujących się do twórczości Feliksa W. Kresa na naszych łamach zaliczyć należy Labirynt wartości literackich Groga, w którym autor nawiązywał jednak nie do powieści, co raczej do prowadzonego przez tego autora Kącika złamanych piór. (Ten sam Kącik, wydany drukiem w 2005 roku, polecała Agnieszka Szady jako lekturę obowiązkową w swoim poradniku Pisanie o pisaniu).
Choć powieści Kresa bardzo chętnie recenzowaliśmy (co należy zrzucić na karb ich kolejnych edycji, reedycji i wznowień), to nie brakowało także tekstów publicystycznych. W dyskusji Literackie porażki i sukcesy 2002 rozmówcy zgodzili się, że Porzucone królestwo to solidny kawał fantastyki, typowy dla tego autora i oferujący dokładnie to, czego należałoby się spodziewać.
W naszym cokolwiek kontrowersyjnym rankingu 50. najlepszych polskich powieści fantastycznych znalazło się miejsce na Króla Bezmiarów (miejsce 45.) i Panią Dobrego Znaku (pozycja 36.)  ciekawe, ile powieści Kresa trafiłoby tam, gdybyśmy zrobili ten ranking dzisiaj (Na marginesie warto dodać, że już w rankingu 100. najlepszych opowiadań żadnego tekstu tego twórcy nie umieściliśmy).
W przeciwieństwie do Sapkowskiego, Kres nie poczuwał się w obowiązku do zamieszczania w każdej ze swoich powieści wyszukanych scen erotycznych. A kiedy już to zrobił, było to na tyle zwięzłe i subtelne, że Agnieszka Hałas nie mogła o tym nie wspomnieć w swoim artykule o pisaniu scen miłosnych.
Na koniec kilka słów na temat Piekła i szpady, czyli zbioru opowiadań, które rozgrywają się w uniwersum niepowiązanym z Księgą Całości, o którym wspomniała Beatrycze Nowicka w swoim zestawieniu najlepszych polskich zbiorów opowiadań.
Dwadzieścia jeden recenzji
Wspomniałem, że o twórczości Kresa pisaliśmy od samego początku Esensji, a nawet w czasach przedesensyjnych. To nie przesada. Pierwszy tekst, recenzja Północnej granicy, ukazał się w czerwcu 2000 roku. Grzegorz Wiśniewski zachwalał w nim nieszablonowość świata przedstawionego pisząc Świat Szereru nie jest miejscem, gdzie co krok zdarzają się cuda, co chwila pojawiają się cudowni rycerze, a niesłychanie mądrzy czarodzieje toczą dysputy i magiczne pojedynki. Nie, ten świat jest zwykły, stworzony w odcieniach zbliżonych do naszego. Pełno w nim zmęczenia, smutku, żalu i bólu. (Na marginesie  do dziś zastanawiam się, co wspólnego miała okładka tego wydania z treścią)
Rok później (również w czerwcu, ale już 2001 roku) Wojciech Gołąbowski napisał krótką i zgrabną recenzję Piekła i szpady, zachwalając styl i ducha przedstawionych tam opowieści, utyskując jednak na pewne ich niedopracowanie: Można by domniemywać, iż w całym księstwie jeno szlachecka krew płynie w żyłach, plebsu  poza kilkoma oberżystami  nie spotkasz: wszędzie tylko kawalerowie, hrabiowie, baronowie, książęta Zaiste, skąd się biorą  skoro co i rusz giną  nie mnie wiedzieć.
W tym samym 2001 roku ponownie Eryk Remiezowicz uraczył nas recenzją Grombelardzkiej legendy (jeszcze wtedy publikowanej w jednym tomie), oceniając ją na rzadko dziś spotykane w naszych tekstach 100% ekstraktu: Przede wszystkim, jest ta książka niezwykle poukładana. Jest to wprawdzie ciąg luźnych opowieści, ślicznych niewielkich klejnotów z wprowadzeniem, dobrą fabułą i nieszablonowym zazwyczaj zakończeniem, ale czyta się to jak powieść. Dziwne, prawda? Otóż każda z legend wypełniających karty książki pokazuje nam postać, przedmiot, czy też wydarzenie, które wpłyną w jakiś sposób na finał.
Niedługo później (choć niewykluczone, że było to wcześniej, a data publikacji jest wyłącznie umowna) także Eryk Remiezowicz pisał o Królu Bezmiarów: Za pomocą świetnie konstruowanej i poprowadzonej fabuły wciąga szybko i skutecznie w swoją książkę, nie zwalniając założonego na naszej duszy chwytu ani na moment. Splata wątki logicznie i, w doskonale odmierzonym tempie obracając sytuację o 180 stopni, zaskakuje czytelnika dokładnie w momencie, kiedy wszystko zdawałoby się już jasne i proste. Wielką to daje przyjemność z lektury i cały czas trzyma czytającego w napięciu.
Rok 2002 rozpoczęliśmy od kolejnej wysokiej oceny  tym razem dla Pani Dobrego Znaku  którą przyznał książce Adam Mizerski, dostrzegając w czwartym tomie Księgi Całości nowy etap w twórczości Kresa: Dodatkowo jest to pierwsza powieść Kresa zawierająca w sobie tyle ciepła w stosunku do ludzi i ich słabości, nie epatująca okrucieństwem, jakim rodzaj ludzki potrafi obdarowywać się w nadmiarze. Jest to pierwsza powieść, w której w takiej ilości prym wiodą kobiety i to w dosłownym tego słowa znaczeniu  a nie twarde babo-chłopy z legii armektanskiej  z całym bagażem typowych dla tej płci słabostek, które my, mężczyźni traktujemy z lekkim politowaniem i pełnym serdeczności pobłażaniem uznając to za cenę przebywania z tym arcyciekawym gatunkiem ludzkim.
W tym samym roku ponownie Adam Mizerski już z nieco mniejszym entuzjazmem (ale wciąż oceniając wysoko) pisał o Porzuconym królestwie: to kolejny dowód niezwykłego talentu Kresa, który wypełnia przestrzeń pomiędzy okładkami swych książek nie tyle bajdurzeniem o czarodziejach, smokach i jednorożcach, co ludzkimi uczuciami, ułomnościami i dowodami na to, jak jesteśmy słabi i ślepi. Bezmiar nieszczęść, które dotykają bohaterów książek Kresa, to nie sposób na fiksację chorej psychiki autora i jego wielbicieli, lecz próba nawiązania do klimatu greckiej tragedii z nieuchronnością jej przeznaczenia, zwykłym podejściem do cielesności i okrucieństwa żywiołów, które jako tako okiełznane przez naszą cywilizację, stłumiły w nas akceptację nieuchronności śmierci.
W roku 2003 powróciliśmy do uniwersum znanego z Piekła i szpady dzięki zbiorczej recenzji dwóch kolejnych zbiorów (Klejnotu i wachlarza oraz Strażniczki istnień) napisanej przez Wojtka Gołąbowskiego: Mimo potężnej dawki solidnie zbudowanego świata z mocnym akcentem na politykę, modę i uzbrojenie, mimo przelanej nie raz i nie dwa razy krwi, w Klejnocie nie dzieje się wiele. Inaczej mówiąc, nie dzieje się wiele w sposób wytyczony przez Piekło i szpadę. Można zaryzykować twierdzenie, że dostajemy do rąk powieść awanturniczą, której brakuje awantury.
W 2005 roku wróciliśmy także do świata Szereru dzięki Wojciechowi Gołąbowskiemu i jego recenzji pierwszego tomu Tarczy Szerni: Jednak, mimo głębokich, choć brutalnych prawd, pierwszy tom najnowszej powieści Kresa pozostaje przede wszystkim powieścią akcji. Polowanie, walka, mordy i pościgi są na porządku dziennym, a do tego  co jest tu niemal standardem  nie warto się zbytnio przywiązywać do bohaterów, bo wcale nie muszą dożyć końca książki. Oraz opublikowanej nieco później recenzji tomu drugiego, już nieco gorszego jakościowo: Okazuje się, że nie wszystko jest takie groźne, jak się zdawało, łącznie z Riolatą-Ridaretą, piracką księżniczką i uosobieniem odrzuconych Pasm Szerni. Prawie wszyscy bohaterowie Tarczy wloką się więc po morzu i lądzie, obijają w siodle bądź zdzierają stopy na kamienistych ścieżkach kraju, by przekazywać sobie nawzajem wiadomości  zazwyczaj albo nieaktualne, albo błędne. Miejscami robi się nudnawo
A później nastała posucha aż do 2009 roku i wznowienia serii, co dało nowym recenzentom asumpt to zmierzenia się z kolejnymi (choć tymi samymi) powieściami. Rozpoczęło się oczywiście od Północnej granicy i już nie tak przychylnej recenzji autorstwa Jakuba Gałki, który dość surowo stwierdzał, że pod koniec Północna granica zaczyna wciągać. Może to kwestia kontrastu, gdy po 200 stronach nudy mimochodem przyzwyczajamy się do postaci i wreszcie zaczyna się dziać wokół nich coś istotnego i dramatycznego. To wystarcza, by nie czuć całkowitego zawodu lekturą. Tych jasnych punktów jest jednak zbyt mało (i pojawiają się zbyt późno), by jakoś szczególnie zachęcić do dalszego poznawania Szereru.
Z tekstem Kuby polemizowałem w swojej krótkiej recenzji tejże Północnej granicy, uznając styl za w pełni odpowiadający opowiedzianej historii: Północna granica to opowieść o żołnierzach i w taki właśnie żołnierski, lakoniczny sposób została napisana. Bez nadmiaru ozdobników, bez skomplikowanych metafor (którymi autor potrafi się posługiwać, czemu daje świadectwo w krótkim przerywniku poprzedzającym drugą część książki). Taki styl idealnie pasuje do opisywanych wydarzeń; dzięki niemu opis tortur, jakim została poddana jedna z kobiet z oddziału Rawata, wywiera o wiele większe wrażenie, niż gdyby został nakreślony w bardziej rozbudowany sposób.
Kolejne dwa tomy również doczekały się dwóch recenzji. Jeszcze w 2009 roku Jakub Gałka był bardziej przychylny Królowi Bezmiarów, stwierdzając, że to bardzo przyzwoita powieść przygodowa z lekką domieszką fantasy, okraszoną sporą ilością marynistycznych terminów (choć przesadą jest nazywanie całej powieści marynistyczną  oprócz pierwszej części dłuższa podróż statkiem i walka morska pojawiają się bodaj ze dwa razy). Ciężko jednak potraktować Króla Bezmiarów jako lekturę w jakiś sposób wyjątkową. Być może na początku zeszłej dekady rzeczywiście zachwycał rozmachem i wprowadzaniem do fantasy nowych akcentów, dziś jednak niczym już nie zaskakuje.
Niedługo później Jakub Gałka tak podsumowywał dwutomowe wydanie Grombelardzkiej legendy": Trzecia część Księgi Całości jest więc dokładnie tym na co wygląda  kolejnym odcinkiem wielotomowej sagi fantasy, w dobrze znany sposób eksploatującym wykreowany wcześniej, mający spory potencjał fantastyczny świat. Ci, którzy nie trawią Kresa, nie znajdą tu nic, co mogłoby ich przekonać do tego pisarza, za to ci, którzy go uwielbiają  będą usatysfakcjonowani. Natomiast miłośnicy fantastyki, którzy chcieliby dopiero zaznajomić się z jednym z najważniejszych polskich cykli fantasy nie powinni się wahać przed sięgnięciem po Grombelardzką legendę  próbka jest reprezentatywna, można ją czytać bez znajomości poprzednich książek, a pod wieloma względami wydaje się od nich ciekawsza.
Rok 2010 przyniósł kolejne recenzje. W swoim tekście poświęconym Królowi Bezmiarów o wiele bardziej niż w przypadku Północnej granicy zgadzałem się z opinią Jakuba Gałki, stwierdzając, że powieść nie przetrwała próby czasu zbyt dobrze. To co jeszcze piętnaście lat temu mogło wydawać się bardzo nowatorskimi pomysłami, obecnie nie wzbudza aż takiego entuzjazmu. Brutalność świata, zwroty akcji, ponurzy bohaterowie  widzieliśmy takie pomysły już niejednokrotnie. Dlatego też ciężko zachwycać się tą powieścią i traktować ją jako coś więcej niż wciągającą powieść awanturniczą.
Nieco bardziej krytyczny byłem w recenzji Grombelardzkiej legendy, uznając ją  mimo barwnego i ponurego świata  za niezobowiązującą lekturę, po której można po prostu wstać i wrócić do codzienności. Trochę szkoda, że Grombelardzka legenda tak niewiele różni się od poprzedniego tomu Księgi Całości. Zamiast korzystać z olbrzymich możliwości, jakie oferuje Szerer, Kres ogranicza się do opowiadania historyjek pojedynczych bohaterów, pozwalając by wielka historia przemykała gdzieś w tle.
Jakub Gałka docenił zmianę, jaką przyniosła Pani Dobrego Znaku, stwierdzając, że wypada więc docenić tak rozmach powieści, jak i pomysłowość autora w przemycaniu poważniejszej tematyki i podążaniu w stronę fantasy parahistorycznej (ograniczona rola magii i rozumnych ras, zastąpiona np. pytaniami o sens walki wyzwoleńczej). Podobać się musi poprowadzenie oraz rozwiązanie intrygi, w którym Kres robi rzecz bez mała wyjątkową: opisuje kilkoro bohaterów stojących po różnych stronach konfliktu i samemu czytelnikowi pozwala zdecydować, kogo obierze swoim protagonistą, komu będzie kibicował i czyje racje uzna za słuszne. Na tym polu Pani Dobrego Znaku satysfakcjonuje w pełni.
Sam Panią Dobrego Znaku przeczytałem dopiero w wersji Bookrage, publikując krótką notkę na jej temat dopiero w 2014 roku i uznając ten tom za zdecydowanie lepszy od poprzedniego, a przy tym dobrze opowiedziany: Najciekawsze wydaje się jednak to, że wojna zaprezentowana nam jest z perspektywy obu stron i w obu przypadkach mamy do czynienia z postaciami, którym warto kibicować, a realizm kolejnych potyczek i kampanii wojennych nie faworyzuje żadnej ze stron.
Jeszcze jedne (które to już z kolei?) wydanie cyklu Kresa, tym razem pod znakiem Fabryki Słów, skłoniło Beatrycze Nowicką do zapoznania się z twórczością tego autora. W 2021 roku dość surowo (bo zaledwie na 60%) oceniła ona Północną granicę": Zastrzeżenia mam także do konstrukcji powieści  pierwsza jej część przedstawia głównie serię krótkich potyczek między żołnierzami jednej ze stanic a Alerami. Atmosfera się zagęszcza, zagrożenie rośnie, postaci giną po czym następuje co najmniej kilkumiesięczny przeskok czasowy. Odwiedzając bohaterów ponownie, czytelnik dowiaduje się o walnej bitwie stoczonej poza kadrem, snach nawiedzających niektóre z postaci, czy politycznej intrydze. Druga część książki stanowi jakby kolejne rozdanie, pionki startują z innej pozycji, a wydarzenia mają o wiele większą skalę, lecz wciąż są tylko jednym z epizodów w kronikach Szereru. Być może to wynik procesu powstania powieści, opartej na wcześniejszym tekście, niemniej szkoda, że wątki nie zostały poprowadzone w sposób bardziej ustrukturyzowany i rozplanowany.
Niedługo później Beatrycze zrecenzowała także Króla Bezmiarów, oceniając go nieco wyżej, ale głównie przez wzgląd na nietypowość świata przedstawionego i wkład Kresa w polskie fantasy, bo powieści nie brakowało mankamentów: Za najsłabszy element Króla uważam kreację bohaterów. Dzięki swojemu postępowaniu nie budzą oni żadnej sympatii czytelnika, co nie pomaga utrzymać zainteresowania fabułą i całym cyklem. Ale można postaci nie lubić, a i tak być nimi zainteresowanym, tymczasem protagoniści Króla bezmiarów sprawili na mnie wrażenie chodzących skorup, kierowanych nierzadko niezrozumiałymi motywacjami tudzież wybuchami uczuć. W Północnej granicy przynajmniej czytelnik dowiadywał się czegoś o przeszłości postaci, tutaj tego rodzaju podbudowy jest bardzo niewiele.
Dość surowo (choć bez wpływu na ostateczną ocenę) Beatrycze Nowicka podeszła do Grombelardzkiej legendy  jako pierwsza esensyjna recenzentka o wiele większą wagę przywiązała do sposobu, w jaki Kres opisywał w tej powieści kobiety: czas przejść do rzeczy dość mocno psującej mi lekturę, a mianowicie autorskich wynurzeń na temat kobiet popartych przykładami, czyli bohaterkami. W jednym z wywiadów przeczytałam, że Kres chciał uczynić je po męsku silnymi, a jednocześnie kobiecymi. Owa kobiecość to, jak się okazuje, głównie stereotypowe wady płci pięknej tudzież liczne opisy drugorzędowych cech płciowych.
Ostatni tekst Beatrycze poświęcony Kresowi i opublikowany na naszych łamach to recenzja Pani Dobrego Znaku, o której pisała: Panią Dobrego Znaku uważam za najdojrzalszą i zarazem najsprawniej napisaną z dotychczas wznowionych tomów Księgi Całości. Narracja jest bardziej płynna i spójna, a pierwszoplanowi bohaterowie zostali nakreśleni wystarczająco dokładnie, by przekonać do siebie czytelnika. Ezena przypadła mi do gustu bardziej niż Karenira z Grombelardzkiej, choć i ona miewa napady dziwacznych nastrojów  tyle dobrze, że potrafi je powściągać, kiedy nie może sobie na nie pozwolić. W porównaniu z tomem poprzednim złośliwych uwag o kobietach jest dużo mniej, a i czasem któremuś z mężczyzn w głowie zaświta, że on także nie jest bez wad. Zresztą, w Pani to kobiety są głównymi rozgrywającymi. Zawiązanie akcji uważam za nieco zbyt długie (cały Wieczny pokój jest w zasadzie prologiem do wydarzeń z Wiecznego cesarstwa), ale przynajmniej odpowiednio odmalowane zostały tam tło i kluczowe postaci.
• • •
A na zakończenie (dla wytrwałych) odrobina chronologii, gdybyście chcieli zobaczyć, jak zmieniały się publikowane na naszych łamach opinie na temat poszczególnych tomów Księgi Całości:
Rok 2000	"Północna granica" - recenzja Grzegorza Wiśniewskiego


Rok 2001	Piekło i szpada  recenzja Wojciecha Gołąbowskiego
	Grombelardzka legenda  recenzja Eryka Remiezowicza
	Król Bezmiarów  recenzja Eryka Remiezowicza


Rok 2002	Pani Dobrego Znaku  recenzja Adama Mizerskiego
	Porzucone królestwo  recenzja Adama Mizerskiego


Rok 2003	Klejnot i wachlarz i Strażniczka istnień  zbiorcza recenzja Wojciecha Gołąbowskiego


Rok 2005	Tarcza Szerni, tom 1  recenzja Wojciecha Gołąbowskiego
	Tarczy Szerni, tom 2  recenzja Wojciecha Gołąbowskiego


Rok 2009	Północna granica  recenzja Jakuba Gałki
	Północna granica  recenzja Miłosza Cybowskiego
	Król Bezmiarów  recenzja Jakuba Gałki
	Grombelardzka legenda  recenzja Jakuba Gałki


Rok 2010	Król Bezmiarów  recenzja Miłosza Cybowskiego
	Grombelardzka legenda  recenzja Miłosza Cybowskiego
	Pani Dobrego Znaku  recenzja Jakuba Gałki


Rok 2014	Pani Dobrego Znaku  recenzja Miłosza Cybowskiego


Rok 2021	Północna granica  recenzja Beatrycze Nowickiej
	Król Bezmiarów  recenzja Beatrycze Nowickiej
	Grombelardzka legenda  recenzja Beatrycze Nowickiej


Rok 2022	Pani Dobrego Znaku  recenzja Beatrycze Nowickiej
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  Stare wspaniałe światy:Cyborg, czyli mózg w maszynie

  Andreas Zoltar Boegner

  
  

  
  Wprawdzie literatura fantastyczno-naukowa była wytworem końca XIX wieku, ale jej prawdziwy rozkwit miał miejsce dopiero po pierwszej wojnie światowej. Do popularyzacji tego gatunku przyczyniły się w niemałym stopniu amerykańskie czasopisma groszowe  z Amazing Stories Hugo Gernsbacka na czele. Do autorów tego magazynu sf należał również Neil R. Jones.
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‹The Jameson Satellite & Planet of the Double Sun›
Patrząc z dzisiejszej perspektywy, nie ulega wątpliwości, że pojawienie się na rynku Amazing Stories (1926) było jednym z kluczowych punktów zwrotnych w rozwoju fantastyki naukowej. Było to pierwsze czasopismo poświęcone w całości takiej literaturze. Na jego łamach Hugo Gernsback spopularyzował nawet dzisiejszą angielską nazwę gatunku: science fiction. Lista autorów umieszczanych tutaj opowiadań zawiera całą plejadę bardzo znanych w fandomie nazwisk: E. E. Smith, Philip Nowlan, Murray Leinster, Edwin Balmer, H. P. Lovecraft, Jack Williamson i Edmond Hamilton znaleźli stałe miejsce wśród wpływowych pisarzy sf tamtych czasów. Ale do stajni Gernsbacka należeli oczywiście również autorzy dzisiaj zapomniani, choć swego czasu jak najbardziej doceniani i poczytni.
Jednym z nich był Neil Ronald Jones (1909-1988). Urodził się w miasteczku Fulton w stanie Nowy Jork, położonym nad brzegiem Oswego River, która kilka kilometrów dalej wpada do Jeziora Ontario. Tutaj Jones spędził, z wyjątkiem wojennego epizodu w Europie, praktycznie całe swoje życie, pracując najpierw jako sprzedawca znaczków pocztowych, potem jako pracownik biurowy, w końcu aż do renty jako pracownik lokalnego urzędu pracy. Nigdy nie traktował pisarstwa jako powołania  na przestrzeni nieco ponad dwudziestu lat opublikował zaledwie niecałe 50 opowiadań i jedną powieść. Debiutował w roku 1930 opowiadaniem The Deaths Head Meteor, w którym użył prawdopodobnie jako pierwszy wyrazu astronauta.[bookmark: a1]1)
Nie zdziwiłbym się, jeśli dotychczas nie znaliście tego autora. Wątpię, czy jakiś jego tekst został kiedykolwiek przetłumaczony na polski. Nawet stosunkowo duży i chłonny rynek sf w Niemczech lat 80-tych zdobył się na wydanie zaledwie trzech antologii opowiadań. Były to teksty należące do całego cyklu kosmicznych przygód profesora Jamesona. Jones napisał pierwsze z nich już w 1929, jednak zostało ono odrzucone przez Gernsbacka. Wydawca Amazing Stories udzielił młodemu autorowi cennych wskazówek, które Jones pieczołowicie uwzględnił w nowej wersji tekstu. Ostatecznie The Jameson Satellite (Satelita Jamesona) pojawiło się w lipcowym wydaniu magazynu z roku 1931.[bookmark: a2]2)
Spójrzmy krótko na fabułę tego opowiadania. Jones opisuje postać profesora Jamesona, genialnego wynalazcy promieni radowych, który przejawia bardzo silną fascynację tematem śmierci i możliwościami konserwacji ludzkich ciał. Naukowcowi nie wystarczają techniki balsamowania starych Egipcjan, a stan wiedzy nowoczesnej nauki jest dlań wysoce niezadowalający. Ostatecznie Jameson dochodzi do wniosku, że jedynym miejscem, które oferuje sprzyjające warunki, jest próżnia kosmiczna. Niewiele się namyślając, konstruuje on napędzaną radem rakietę. Po śmierci jego ciało zostaje umieszczone w specjalnej kapsule i wystrzelone na orbitę okołoziemską. Tam przetrwało całe 40 milionów lat, aby zostać odkryte przez załogę statku badawczego z planety Zor. Zoromowie, jak nazywają się owi obcy, to istoty, które praktycznie pokonały śmierć poprzez przeniesienie własnych mózgów do wnętrza odpowiednio wyposażonych robotów. Tak powstałe cyborgi nie mogą się wprawdzie rozmnażać, są jednak ekstremalnie długowieczne. Ich głównym celem życiowym jest pokojowa ekspansja i poznawanie dziwów uniwersum. Niewiele się namyślając, Zoromowie przywracają mózg Jamesona do życia (!) i przeznaczają dla niego odpowiedniego robota jako środek transportu. Komunikacja pomiędzy członkami załogi oraz Ziemianinem funkcjonuje bez zarzutu  w końcu od czego jest telepatia? Tak przywrócony do życia profesor szybko odkrywa, że cała ludzkość w międzyczasie wymarła a Słońce już wkrótce przemieni się w czerwonego olbrzyma i pochłonie wewnętrzne planety systemu. Ostatniemu Ziemianinowi nie pozostaje więc nic innego, jak skorzystać z zaproszenia zoromskiego dowódcy i przyłączyć się do jego załogi.
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Pierwszy raz czytelnicy Amazing Stories mogli podziwiać Zoromów na okładce numeru z lutego 1932
Dzisiejszy czytelnik tylko z trudem mógłby zafascynować się tak poprowadzoną fabułą. W głowie kłębią się pytania: W jaki sposób Jamesonowi udało się praktycznie bez większego problemu stworzyć prywatny program lotów kosmicznych? Dlaczego zachowanie, martwego przecież, ciała jest dla Amerykanina taką idée fixe? I to do tego stopnia, że kapsuła-satelita została wyposażona w radowy system obrony przeciwmeteorytowej? Jak Zoromom udało się po eonach przywrócić Jamesona do życia? Jak doszło do wymarcia życia na Ziemi?
Takie rozumowanie jest jednak, według Gernsbacka, zupełnym nieporozumieniem. Wydawca Amazing Stories nakłonił autora, aby maksymalnie ograniczył te partie tekstu, w których w oryginalnej wersji opowiadania udzielano wyjaśnień. Według niego, czytelników czasopisma takie zagadnienia nie interesowały. Co naprawdę ciekawiło, to odkrywanie tajemnic wszechświata, czyli działanie w duchu, który będzie w przyszłości przyświecał serii telewizyjnej Star Trek (śmiało podążać tam, gdzie nie dotarł jeszcze żaden człowiek). Jameson porzuca pustą i jałową kolebkę ludzkości bez większego żalu, rozstaje się również bez szemrania z własnym truchłem, aby poświęcić się eksploracji kosmosu.[bookmark: a3]3)
Cóż, trzeba przyznać, że Gernsback znał swoich klientów. Satelita Jamesona spotkało się z pozytywnym odbiorem, choć pojawienie się nowego autora nie było wydawcy warte nawet wzmianki na okładce. Jones postanowił kuć żelazo, póki gorące: W pierwszej połowie 1932 (w wydaniach lutowym i majowym) wydano kolejne przygody profesora-cyborga pt. The Planet of the Double Sun (Planeta dwóch słońc) oraz The Return of the Tripeds (Powrót Trójnożnych). Tym razem okładki Amazing Stories wyglądały zupełnie inaczej  oba teksty zostały należycie zaanonsowane przy pomocy grafik autorstwa Leo Moreya. Z każdym następnym odcinkiem świat Zoromów i ich ziemskiego towarzysza rozrastał się a fani zaczęli pojmować, że Jones tworzy swoimi tekstami (również tymi, które nie należały do cyklu profesora Jamesona) spójny obraz. Na lata przed historiami, jakie pisali później Robert Heinlein lub Cordwainer Smith, powstał cały ciąg opowieści, które tworzyły jedną z pierwszych future history (historii przyszłości).
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Tak Leo Morey wyobrażał sobie maszynę czasu, użytą przez profesora Jamesona do poznania losów ludzkości
W opowiadaniu Into the Hydrosphere (Wgłąb hydrosfery, 1933) Jones pozwolił profesorowi Jamesonowi wyjaśnić zagadkę podwójnego systemu gwiezdnego i wyzwolić po ciężkich walkach z rasą Uchke zniewolonych przez nich w podwodnym świecie Pleknów. W drugim tekście tego roku pt. Times Mausoleum (Mauzoleum czasu) Jones dokonał swoistego recyclingu  wykorzystując elementy, które musiał usunąć na życzenie Gernsbacka z Satelity Jamesona, autor roztoczył przed czytelnikami panoramę rozwoju ludzkości od czasów antycznych do dalekiej, odległej o pięć milionów lat przyszłości. Za pomocą skonstruowanej przez obcego wynalazcę maszyny czasu Jameson odwiedził rodzinne Greenville (wzorowane być może na Fulton, miasteczku rodzinnym Jonesa), gdzie powstała i została wystrzelona rakieta z jego ciałem. Następnie czytelnicy dowiedzieli się, jak przebiegała kolonizacja Systemu Słonecznego i zostali świadkami emigracji genetycznie zupełnie już zmienionych potomków dzisiejszych ludzi na planetę w systemie Syriusza. Autor wspomniał tutaj również o kulcie Durna Rangue. Historie walk z członkami tej przestępczej organizacji są tematem innego cyklu opowiadań, które Jones określał później jako Tales of the 24th Century i Tales of the 26th Century (Opowieści z XXIV-go i XXVI-go wieku). Łączą się one z tekstami o Jamesonie w jedną, konstruowaną przez ponad dwa dziesięciolecia narrację.
Sama okładka numeru Amazing Stories, w którym wydrukowano Mausoleum czasu, dobitnie dokumentuje pozytywny odzew czytelników: Tytuł opowiadania oraz nazwisko autora figurują tym razem na pierwszym miejscu a grafika przedstawia wykorzystaną przez profesora mobilną maszynę czasu. Jones dotarł definitywnie na szczyt swoich możliwości. Jego opowiadania o Jamesonie (jednak nigdy więcej niż dwa na rok) były publikowane aż do końca istnienia czasopisma. Leo Morey produkował dla nich regularnie fascynujące grafiki z zoromańskimi cyborgami, pośród których wyróżnia się niezwykle dynamiczna okładka kwietniowego numeru Amazing Stories z roku 1938. Jak się okazało, miało to być ostatnie pojawienie się profesora Jamesona na łamach tego zasłużonego magazynu.
Po upadku Amazing Stories Jones przeszedł do redagowanych przez Frederika Pohla Astonishing Stories, gdzie jego opowiadania anonsowano jako a professor Jameson novelette (nowela o profesorze Jamesonie). W okresie wojennym wydano tak kolejne cztery teksty. Na łamach tego czasopisma ich autor musiał walczyć o przychylność czytelników z takimi gwiazdami fantastyki naukowej jak Henry Kuttner, E. E. Smith, czy Robert Heinlein. Osadzonemu tematycznie i stylistycznie w latach dwudziestych Jonesowi sprzedawanie nowych opowiadań przychodziło coraz trudniej. Po wojnie i kolejnej zmianie pracodawcy (tym razem były to Super Science Stories, gdzie musiał konkurować z Murrayem Leinsterem, ale przede wszystkim z młodymi Rayem Bradburym, Jackiem Vancem i Poulem Andersonem) jego twórczość pojawia się już tylko sporadycznie, aby zniknąć zupełnie w roku 1951, wraz z załamaniem się rynku magazynów groszowych.
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Kwietniowa okładka Amazing Stories z roku 1936 ilustruje opowiadanie pt. Labirynth (Labirynt)
Do pisarstwa Jones już nigdy nie powrócił, choć miał w szufladzie dziewięć gotowych tekstów o przygodach zcyborgizowanego profesora. Gdyby nie inicjatywa Donalda Wollheima, czytelnicy zapewne zupełnie zapomnieliby o tym protagoniście: W latach 1967-68 stare nowele wydało ponownie Ace Books, przy czym dodano dwa nowe tytuły. Inicjatywę podjęło w latach 80-tych również wydawnictwo Moewig, które przedstawiło ten pięcioksiąg w niemieckim tłumaczeniu. Twórczość Jonesa została uratowana od zapomnienia, ale nigdy już nie miała być postrzegana inaczej, niż jako ramotka z początków Złotego Wieku sf.[bookmark: a4]4)
Niezmordowany Mike Ashley, który regularnie korespondował z autorem, wystarał się lata później o opublikowanie opowiadania pt. Exiles from Below (Wygnańcy z głębi) w czasopiśmie Roberta M. Pricea Astro-Adventures: Tales of Scientifiction. Zapewnił on Jonesowi tym samym laury twórcy, którego historia przyszłości była wydawana w przeciągu 57 lat. Niestety list Ashleya z informacją o przyjęciu opowiadania do druku dotarł do adresata dopiero kilka dni po jego śmierci[bookmark: a5]5)
Hans Joachim Alpers, zasłużony niemiecki autor fantastyki, pisał, że ta seria opowiadań nie straciła ani na jotę swojej atrakcyjności i napięcia, ale tym zaletom towarzyszy teraz spora doza nostalgii. Każdy, kto tęskni za sense of wonder fantastyki naukowej wczesnych lat pięćdziesiątych, znajdzie tu dokładnie to, czego szukał..[bookmark: a6]6)
Równocześnie nie ulega wątpliwości, że twórczość Jonesa była po prostu zbyt słaba, aby sprostać naporowi nowego pokolenia zdolnych pisarzy. Według Mikea Ashleya edytorzy magazynów Wonder Stories (David Lesser) oraz Astounding (Harry Bates) stale odrzucali jego opowiadania, ponieważ były słabo napisane i niewystarczająco nakreślone.[bookmark: a7]7)
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a późniejsza o rok grafika anonsuje Twin Worlds (Bliźniacze światy)
Alpers twierdzi, że Jones pisał opowieści dla kolorowej pulp-fiction, naiwne space opery (), nie troszcząc się zbytnio o stylistyczne dopracowania, psychologicznie ugruntowanych protagonistów oraz ignorując bezrefleksyjność fabuły. () W kosmosie Jonesa role są jasno podzielone: mamy tych dobrych i tych złych  przy czym w świecie profesora Jamesona oznacza to zazwyczaj, że są to całe rasy i narody  tu nie ma miejsca na coś pomiędzy. () Mamy tu z pewnością do czynienia ze schematami literatury rozrywkowej, które są starsze niż sama sf, ale do pozytywnych stron należy fakt, że dla Jonesa obcy nie są źli, bo wyglądają obco, lecz tylko i wyłącznie ponieważ objawiają diabelskie zachowanie. W erze zdominowanej przez kojarzone zazwyczaj jako złoczyńcy bug-eyed monsters [owadziookie potwory] Jonesowi udało się przedstawić alienów jako sympatyczne stworzenia, stojące na równi z ludźmi i Zoromami. () I  co w fantastyce tamtych czasów równie rzadkie  Neil R. Jones spowodował, że czytelnicy zaakceptowali jako protagonistów skrzyniopodobne maszyny z mackami..[bookmark: a8]8)
Jak trafna jest uwaga z ostatniego zdania tego cytatu, demonstruje dużo późniejsza wypowiedź wtedy jedenastoletniego czytelnika Satelity Jamesona: Jones traktował ich [Zoromów] jak mechanicznych ludzi, czyniąc ich obiektywnymi bez bycia nieczułymi, życzliwymi bez bycia wścibskimi.. Tak pisał sam Isaac Asimov, twórca słynnych trzech praw robotyki. Traktował on Zoromów jako duchowych przodków swojej serii o pozytronicznych robotach i przypisywał im skłonienie ku wszechobecnej we własnej twórczości idei dobroczynności robotów. Żadna z wad językowych i konstrukcyjnych nie była [dla mnie] oczywista, pisał Asimov. To, na co ja reagowałem, to kuszące spojrzenie na możliwość osiągnięcia nieśmiertelności oraz wizja smutnej śmierci umierającego świata.[bookmark: a9]9)
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Tym dynamicznym portretem 21MM392, czyli cyborga z mózgiem profesora Jamesona, Amazing Stories pożegnało się z twórczością Neila R. Jonesa
Podobnie zafascynowany był inny młody czytelnik: Dwunastoletni Robert Ettinger, znany później jako ojciec krioniki (czyli nauki o konserwacji za pomocą niskich temperatur), czytał opowiadania o przywróconym do życia profesorze, aby później, już jako naukowiec, próbować oszukać śmierć poprzez zamrażanie ludzkich ciał.[bookmark: a10]10)
Blaszane postaci Zoromów były również inspiracją dla twórców spoza anglosaskiego kręgu kulturowego. Masamune Shirow, japoński autor pełnej cyborgów sagi Ghost in the Shell, nazwał wykorzystany w niej prosty projekt mózgu w pudełku cyborgiem typu Jameson, oddając tym samym hołd postaciom wykreowanym przez Amerykanina.[bookmark: a11]11)
Michael Drewniok opisuje znaczenie Jonesa dla późniejszych autorów w następujący sposób: Wiele [jego] jedynie z grubsza naszkicowanych pomysłów stało się zawartością zestawu konstrukcyjnego, z którego autorzy gatunku do dziś pilnie korzystają. Podczas gdy Jones rozpowszechniał swoje pomysły w niemal inflacyjny sposób, jego potomkowie lubią wprowadzać najsłabsze przebłyski inspiracji w olbrzymie, niekończące się serie. Nawet jeśli są bardziej sprawni w stosowaniu wielu słów, to Neil R. Jones wyprzedził ich pod względem kreatywności![bookmark: a12]12)
Nic dodać  nic ująć.

[bookmark: a1t]1) Notka biograficzna w: Lexikon der Science Fiction Literatur (1988), s. 589 oraz posłowie Hansa Joachima Alpersa do Das Zeitmausoleum (1984).
[bookmark: a2t]2) Bob Gay: The Jameson Satellite (marzec 2010, zarchiwizowana strona The Nostalgia League)
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[bookmark: a5t]5) Mike Ashley: The Immortal Professor w: Astro-Adventures: Tales of Scientifiction  1989 (1989).
[bookmark: a6t]6) Hans Joachim Alpers: Posłowie do Das Zeitmausoleum, Moewig, Rastatt (1984).
[bookmark: a7t]7) Mike Ashley: The Immortal Professor w: Astro-Adventures: Tales of Scientifiction  1989 (1989).
[bookmark: a8t]8) Tamże.
[bookmark: a9t]9) Isaac Asimov: Before The Golden Age, Book 1. Fawcett Publications, Greenwich, s. 80 (1975)
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  Do księgarni marsz:Listopad 2022

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

  
  

  
  Jesień nie musi być nudna i przygnębiająca, jeśli tylko mamy na półkach dobre książki. Sięgamy więc po ciekawie zapowiadające się listopadowe nowości. Warto na nie zerknąć również dlatego, że już idą Święta. Jest okazja, aby zacząć myśleć o gwiazdkowych książkowych prezentach dla bliskich. A im wcześniej je kupimy, tym więcej uda się nam przeczytać, zanim książki trafią pod choinkę. (Brzmi znajomo? My też tak oczywiście robimy, ale się do tego za bardzo nie przyznajemy)


Patronaty


[image: ‹Poskramiaczka ptaków›]
‹Poskramiaczka ptaków›
Karin Erlandsson
‹Poskramiaczka ptaków›
Marcin Mroziuk

Pierwsza część Legendy o źrenicy oka nie tylko była niezwykle interesująca, ale także skutecznie rozbudziła naszą ciekawość co do dalszych losów Mirandy i Syrsy. Można się bowiem spodziewać, że dziewczęta nie będą mogły długo cieszyć się spokojem, bo zapewne wcześniej czy później na ich drodze znowu pojawi się niebezpieczna Iberis. Spodziewamy się więc, że nowa książka Karin Erlandsson będzie równie wciągającą lekturą co Poławiaczka pereł.


[image: ‹Prawo matki›]
‹Prawo matki›
Przemysław Piotrowski
‹Prawo matki›
Joanna Kapica-Curzytek

Dotychczasowa seria książek Przemysława Piotrowskiego z Igorem Brudnym cieszyła się wśród czytelników wielką popularnością. Tymczasem autor przedstawia nam swoją nową bohaterkę. Nazywa się Luta, Luta Karabina. Już samo imię zdradza, że musi to być niezwykła kobieta o silnej osobowości. Wszystko na to wskazuje, że tak rzeczywiście jest. Kiedyś pracowała w siłach specjalnych, a obecnie przychodzi się jej zmierzyć z porwaniem córki. W tle są także niewyrównane rachunki sprzed lat, fabuła zapowiada się więc ostro, mrocznie i groźnie. Czyli tak, jak nas do tej pory przyzwyczaił autor.


Nowości
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‹Niewidoczne›
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  Fantastyczne Zaodrze, czyli co nowego w niemieckiej science fiction? (7)

  Andreas Zoltar Boegner

  
  

  
  Zbiory opowiadań są w niemieckim fandomie tak samo popularne jak w Polsce. Teksty z antologii należą do grona dobrych kandydatów do prestiżowych nagród dla literatury fantastyczno-naukowej. Tym razem przyjrzę się dwóm zupełnie różnym książkom tego typu. Będzie o sztucznych inteligencjach i fantastyce w stylu retro.
[image: ]
Klaus N. Frick (red.)
‹Wie künstlich ist die Intelligenz?›
(Jak sztuczna jest inteligencja?)
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  Recenzje


  Klasyka kina radzieckiego:Mordercy w pociągu

  Sebastian Chosiński

  Eldor Urazbajew Ekspres transsyberyjski
  

  
  Siedem lat po Końcu atamana nakręcono Ekspres transsyberyjski, czyli drugą część sensacyjno-szpiegowsko-easternowej opowieści o agencie radzieckiego wywiadu Kasym-chanie Czadjarowie. Tym razem za kamerą stanął Eldor Urazbajew, a współscenarzystami byli bracia Michałkowowie: Andriej (Konczałowski) i Nikita.
Ekstrakt: 70%
[image: Ekspres transsyberyjski]
O kazachskim reżyserze filmowym Eldorze Mahomatowiczu Urazbajewie (1940-2012) miałem okazję, jak do tej pory, pisać na łamach Esensji dwukrotnie: przy okazji omawiania jego debiutanckiej, opartej na opowiadaniu Czingiza Ajtmatowa, średniometrażówki Żołnierzyk (1972) oraz omawiając ostatnie jego dzieło kinowe, czyli opowiadający o hipotetycznym zamachu na prezydenta Nursułtana Nazarbajewa sensacyjno-szpiegowski Skok delfina (2009). Pomiędzy nimi Urazbajew nakręcił całkiem sporo filmów, spośród których największą popularnością cieszył się Ekspres transsyberyjski (1977). To klasyczny przykład kina gatunkowego, będący wypadkową easternu i historii szpiegowskiej. Stanowiący zresztą drugą część tetralogii otwartej siedem lat wcześniej niezłym Końcem atamana (1970) autorstwa Szakena Ajmanowa (u boku którego zresztą ponad trzydziestoletni Eldor Mahomatowicz wkraczał do zawodu).
Współscenarzystą  jednym z trzech  opowieści o tragicznym końcu białogwardyjskiego atamana Aleksandra Dutowa był Andriej (Michałkow-)Konczałowski (także Pierwszy nauczyciel, Pieśń o Manszuk, Szary okrutnik). On także wziął udział w stworzebiu fabuły jej kontynuacji, choć akurat w tym przypadku ważniejsze role odegrali zaprzyjaźniony z Konczałowskim ormiański aktor i scenarzysta Aleksandr Adabaszjan (Syberiada, Ku! Kin-dza-dza, Bohater) oraz młodszy brat Andrieja, Nikita Michałkow (eastern Swój wśród obcych, obcy wśród swoich). Pierwszy pokaz Ekspresu transsyberyjskiego odbył się w październiku 1977 roku; w roku następnym sam obraz, jak i jego twórcy zdobyli sporo laurów: na XI Wszechzwiązkowym Festiwalu Filmowym w Erewaniu dzieło otrzymało nagrodę specjalną jury jako najlepszy film przygodowy, z kolei reżyser i wszyscy scenarzyści uhonorowani zostali Państwową Nagrodą Kazachskiej Socjalistycznej Republiki Radzieckiej. Nic więc dziwnego, że i widzowie docenili produkcję. W samym tylko 1978 roku na Ekspres wybrało się do kin prawie 24 miliony osób.
Głównym bohaterem obrazu Urazbajewa, podobnie jak w Końcu atamana, jest (eks)czekista Kasym-chan Czadjarow (w tej roli ponownie Asanali Aszymow), który po awanturze z Dutowem odszedł ze służby i przeniósł się do Harbinu. To bardzo interesujący wątek całej opowieści. Mandżurski Harbin powstał pod koniec XIX wieku jako stacja Kolei Wschodniochińskiej. Było to terytorium, o które carska Rosja spierała się z Chinami. Po rewolucji październikowej stało się enklawą białych  trafiały tam tysiące uciekinierów z sowieckiej Rosji, którzy nie chcieli znaleźć się pod rządami czerwonych. Między nimi znalazł się bankier Fiedotow (gra go Oleg Tabakow, znany z Czystego nieba i Moskwa nie wierzy łzom)  człowiek niezwykle wpływowy, pełniący rolę szarej eminencji i nie wahający się, gdy zaistnieje taka potrzeba, użyć przemocy. Oczywiście nie robi tego osobiście; ma od tego ludzi o twarzach i posturach wzbudzających respekt.
[image: ]
Akcja Końca atamana rozgrywała się w 1921 roku; od tamtego momentu minęło sześć lat. Państwo radzieckie okrzepło; w republikach środkowoazjatyckich rozprawiono się z basmaczami. Zaczęto myśleć o szerszym otwarciu się na świat. Temu ma służyć między innymi podpisanie umowy handlowej z Japonią, do czego dąży ustosunkowany urzędnik państwowy i przedsiębiorca w jednym Saito (jedyna rola filmowa mieszkającego od lat 50. XX wieku w ZSRR koreańskiego reżysera teatralnego i dramaturga Men Don Uka). Nie podoba się to jednak wrogom Kraju Rad  białym emigrantom oraz wysoko postawionym funkcjonariuszom Kempentai, to jest japońskiemu kontrwywiadowi wojskowemu i tajnej policji politycznej w jednym  którzy chcą za wszelką cenę storpedować rozmowy. W tym celu organizują udany zamach na córkę Saita, Manako. Śmierć ukochanego dziecka utwierdza go jednak tylko w przekonaniu, że idzie słuszną drogą. Dlatego też podczas konferencji prasowej oznajmia, że na przekór swoim przeciwnikom politycznym wybiera się do Moskwy na rozmowy z rządem radzieckim. Jako środek lokomocji wybiera kolej transsybersyjską, której trasa wiedzie między innymi przez Harbin.
[image: ]
Mieszka w nim zresztą nie tylko Fiedotow, ale również podający się za Chińczyka Wesoły Fan, czyli Fan Ju Czun, właściciel nocnego lokalu i kabaretu. Tylko nieliczni wiedzą, że tak naprawdę jest Kazachem (o korzeniach chińskich) i jeszcze parę lat temu służył w CzeKa. Tak, to Kasym-chan Czadjarow! I to właśnie u niego pewnego dnia zjawia się Fiedotow, który przemocą zmusza go do odbycia podróży kolejowej do Moskwy. Ma jechać jako poddany chiński w towarzystwie rosyjskiej żony, którą zostaje nieznana mu wcześniej Aleksandra Diemidowa (gra ją zmarła w połowie lat 90. na raka piersi Nonna Tierientjewa). Fiedotow nie wyjawia mu celu podróży; podobnie zresztą małżonka. Nie trzeba jednak być geniuszem, aby domyśleć się, że chodzi o jakąś aferę szpiegowską, w której Wesoły Fan ma odegrać rolę bądź przynęty, bądź kozła ofiarnego. I pewnie wszystko poszłoby zgodnie z planem bandytów, gdyby Fan Ju Czun był tym, za kogo go uważają. Podczas gdy on jest czynnym sowieckim agentem szpiegującym mieszkających w Harbinie białych.
[image: ]
Kiedy Fan i Sasza (Aleksandra) wsiadają do pociągu, okazuje się, że jedzie nim także wybierający się do Moskwy Saito, któremu towarzyszą doradcy i ochroniarz Isido (Oleg Li). Kasym-chan musi jak najszybciej rozwikłać zagadkę, co planują wrogowie Japończyka i jaką rolę w całej tej historii przypisano jemu samemu. Liczyć przy tym może tylko na siebie, choć gwoli ścisłości dobiera sobie spośród pasażerów pomocnicę, kazachską komsomołkę Ajżan (Natalia Arinbasarowa  patrz: Pierwszy nauczyciel, Dżamila). Eldor Urazbajew nakręcił film, który doskonale się ogląda, na co wpływ mają przede wszystkim szybkie tempo akcji i skomplikowana intryga. Momentami wadzić może nadekspresyjna gra Aszymowa, ale z czasem widz nie tylko przyzwyczaja się do tego, lecz także zaczyna rozumieć przyświecający twórcom koncept  okazuje się to bowiem istotnym elementem profilu psychologicznego bohatera, który bardzo stara się, aby wrogowie brali go za niezbyt rozgarniętego. Bo tylko w ten sposób uda mu się uśpić ich czujność i pokrzyżować podstępne plany.
[image: ]
Realizacja Ekspresu transsyberyjskiego była sporym wyzwaniem dla całej ekipy technicznej. Napracował się zwłaszcza operator Wadim Alisow (1941-2021), który po tym jak nie zdał egzaminów do Wszechzwiązkowego Państwowego Instytutu Kinematografii (WGIK), zatrudnił się jako asystent operatora Władimira Nachabcewa w Mosfilmie i w tej roli brał udział w pracy nad Zakrętem szczęścia (1968), Ironią losu (1975), później także Garażem (1979). W tak zwanym międzyczasie, to jest w 1977 roku, Alisow zdobył wreszcie dyplom WGIK-u i w Ekspresie zadebiutował wreszcie jako samodzielny operator. Zdobyte wcześniej doświadczenie okazało się niezwykle cenne; bez niego nie poradziłby sobie w arcytrudnych warunkach, w jakich powstawał film Urazbajewa. Za ścieżkę dźwiękową odpowiadał z kolei kazachski kompozytor Erkegali Rachmadijew (1932-2013), który był również autorem muzyki do Końca atamana. To zresztą zadziwiające, jak kompozytor klasyczny sprawdził się w konwencji easternowej. Im również obraz Eldora Mahomatowicza zawdzięcza swój sukces.




Tytuł: Ekspres transsyberyjski
Tytuł oryginalny: Транссібір экспресі [Транссибирский экспресс]
Reżyseria: Eldor Urazbajew
Zdjęcia: Wadim Alisow
Scenariusz: Aleksandr Adabaszjan, Nikita Michałkow, Andriej Michałkow-Konczałowski
Obsada: Asanali Aszymow, Nonna Tierientjewa, Konstantin Grigorjew, Oleg Tabakow, Men Don Uk, Oleg Li, Natalia Arinbasarowa, Oleg Widow, Wadim Zacharczenko, Nina Alisowa, Artiom Karapetian, Aleksandr Jakowlew, Stanisław Frołow, Ławrientij Son
Muzyka: Erkegali Rachmadijew
Rok produkcji: 1977
Kraj produkcji: ZSRR
Czas trwania: 93 min
Gatunek: sensacja, western
Zobacz w: Kulturowskazie
Ekstrakt: 70%
  



  
  
  
  
  Magazyn Esensja - Magazyn Esensja nr 9 (CCXXI) listopad 2022
  




  
  

  Modelowa rodzina:Odc. 8. Kto ma forsę, ten żyje

  Marcin Mroziuk

  Modelowa rodzina
  

  
  Zbliża się czas ostatecznych rozstrzygnięć, bo wreszcie nadchodzi moment dostarczenia pieniędzy głównemu kartelowi. Z kolei uczestniczący w tej dostawie Dong-ha otrzyma kuszącą propozycję, ale do samego końca będzie drżeć o bezpieczeństwo własne oraz całej swojej rodziny.
Ekstrakt: 70%
[image: Modelowa rodzina]
Co ciekawe, w tej zagmatwanej sytuacji całkiem dobrze odnajduje się Park Deuk-Soo. Już poprzednio mogliśmy się przekonać, że jego relacja z synem jest dość skomplikowana, ale wygląda na to, że  przynajmniej na razie  nie zdradzi jego sekretów policji. Inną sprawą jest, że mimo wszystko nie możemy być w stu procentach pewni szczerości dziadka, gdy podkreślają on znaczenie rodziny w rozmowie z oczekującym na operację Hyun-Woo. Trudno natomiast nie podziwiać zdolności manipulacyjnych Deuk-Soo, który nie tylko nie wyjawia Joo-hyun całej prawdy o Dong-ha, ale wręcz zachęca ją do działania po swojej myśli. 
Nie ulega jednak wątpliwości, że o losach wielu postaci zadecydują pieniądze, które główny bohater przechowuje dla Kwang-chula. Teraz Dong-ha ma je przewieźć we wskazane miejsce, ale jego mocodawca zdaje sobie sprawę, że są obserwowani przez ludzi Yong-Soo, dlatego operacja ta będzie miała dość skomplikowany przebieg. Jakby tego było mało, śladem grup gangsterów podążają przez cały policjanci, w tym Joo-hyun sprowokowana słowami Deuk-Soo. 
Nasza uwaga koncentruje się oczywiście na poczynaniach Dong-ha, który  co jest dość nieoczekiwane  nie wykonuje tej misji sam. Jasne jest, że nocująca w hotelu para powinna budzić mniejsze zainteresowanie, ale zarazem nie mamy wątpliwości, że Kwang-chul chciał w ten sposób osiągnąć również inne cele. Co istotne, właśnie w tym momencie z głównym bohaterem kontaktuje się Kang-Jun, który w zamian za przekazanie mu forsy obiecuje uwolnienie go od konieczności pracy dla gangu. Szkopuł tkwi w tym, czy profesor może mu zaufać
W odcinku tym całkiem sporo emocji dostarczają również pościgi samochodowe, a także starcia między gangsterami. Oczywiście wszyscy starają się nie spuścić z oczu auta z pieniędzmi, ale nie jest to wcale takie proste, bo na przykład w pewnym momencie Dong-ha przesiada się do innego pojazdu. W dodatku układ sił potrafi zmienić się diametralnie w ułamku sekundy, co jest związane także z tym, że Kang-Jun najwyraźniej działa na kilka frontów. Nie mamy złudzeń, że nie tylko jego styl działania jest zupełnie inny niż w przypadku Kwang-chula, ale podobnie jest z jego poczuciem lojalności. Aby ratować swoją skórę, gotów byłby zarówno zdradzić Yong-Soo, jak i wyjawić tożsamość wtyczki w policji. Wszystko to sprawia, że postać ta nie budzi sympatii, ale zdajemy sobie przecież sprawę, że całkiem często sukces odnoszą właśnie tacy ludzie pozbawieni jakichkolwiek skrupułów.




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:Żołnierze wyklęci z UPA

  Sebastian Chosiński

  Taras Chymycz Żywa
  

  
  Oglądane w Polsce, a realizowane za naszą wschodnią granicą, filmy sławiące żołnierzy Ukraińskiej Powstańczej Armii mogą wzbudzać kontrowersje i niesmak. Jaką bowiem mamy pewność, że ci, których widać na ekranie w glorii i chwale, nie mają na rękach krwi naszych rodaków? Podobne uczucia muszą towarzyszyć seansowi Żywej Tarasa Chymycza.
Ekstrakt: 50%
[image: Żywa]
Ukraińskie filmy poświęcone walczącym po 1944 roku z instalowaną na sowieckich bagnetach władzą Kremla żołnierzom Ukraińskiej Powstańczej Armii (UPA) pod wieloma względami przypominają polskie obrazy przedstawiające tak zwanych żołnierzy wyklętych. I tyle samo wzbudzają kontrowersji, zwłaszcza w naszym kraju. Bo jak można gloryfikować nazistowskich kolaborantów, Stepana Banderę, sprawców zbrodni wołyńskiej czy żelazną sotnię? To są, niestety, uroki trudnego sąsiedztwa. Działacze Organizacji Ukraińskich Nacjonalistów (OUN) dla jednych będą bohaterami narodowymi, dla innych  nienawidzącymi Polaków ludobójcami, antysemitami. Warto jednak poznać te filmy, aby wiedzieć, jaki jest ten drugi punkt widzenia, aby chociaż spróbować zrozumieć, jak Ukraińcy postrzegają własną historię XX wieku. II Rzeczpospolita  dla Polaków będąca spełnieniem marzeń po ponad wieku niewoli  dla mieszkańców dawnej Galicji Wschodniej była państwem opresyjnym. Do tego stopnia, że po agresji hitlerowskiej na Polskę wielu Ukraińców zdecydowało się stanąć ramię w ramię po stronie III Rzeszy.
Urodzony we Lwowie w 1976 roku Taras Chymycz specjalizuje się w filmach opowiadających o najnowszej i najtrudniejszej historii swojej ojczyzny. Przyszedł na świat w rodzinie lekarzy, ale zdecydował się podążyć zupełnie inną ścieżką. W 1995 roku ukończył Lwowską Narodową Akademię Sztuki, po czym na dalsze studia wyjechał do Stanów Zjednoczonych, skąd wrócił na początku stulecia. Karierę reżyserską zaczął od kręcenie wideoklipów (ma ich na koncie kilkadziesiąt), by następnie zająć się realizację dokumentów poświęconych dziejom swojej ojczyzny. W ciągu dekady nakręcił ich pięć: Dzieje 1 Dywizji Ukraińskiej Armii Narodowej 1943-1945 (2005), Złoty wrzesień. Kronika Galicji 1939-1941 (2010), Srebrna ziemia. Kronika Ukrainy Karpackiej 1919-1939 (2012), Kronika Ukraińskiej Powstańczej Armii 1942-1954 (2014) oraz Legion. Kronika Ukraińskiej Armii Halickiej 1918-1919 (2015). W podejmowanej przez Chymycza tematyce łatwo dostrzec pewną prawidłowość: interesują go przede wszystkim działania zmierzające do uzyskania przez Kijów niepodległego bytu. Z racji miejsca urodzenia skupia się jednak głównie na historii zachodniej Ukrainy, czyli ziemiach przed wiekami należącymi do I Rzeczpospolitej.
Nakręcony w 2016 roku fabularny dramat Żywa jest więc naturalnym rozwinięciem idei przedstawionych w dokumentach Chymycza. Zresztą jego główna bohaterka, Anna Popowycz (1925-2015), pojawiła się już dwa lata wcześniej w Kronice Ukraińskiej Powstańczej Armii 1942-1954. Teraz również oglądamy ją na ekranie, nie tylko za sprawą wcielających się w nią aktorek  Olgi Komanowśkiej (dorosła Anna) i Anny Dżumak (w dzieciństwie)  ale także jej samej (zdjęcia nakręcono na kilka miesięcy przed śmiercią). Popowycz z pochodzenia była Hucułką, urodziła się w niewielkiej wsi w Gorganach (paśmie górskim w Karpatach, zaliczanym do Beskidu Wschodniego). Od dziecka nawiedzały ją koszmary i prorocze sny, które w przyszłości niejednokrotnie miały ratować jej życie. Jako szesnastolatka stała się świadkiem okrucieństw dokonywanych na jej rodakach przez wycofujące się w głąb Związku Radzieckiego oddziały NKWD; to sprawiło, że w kolejnych latach związała się z UPA, za co zresztą latem 1944 roku aresztowano ją.
Po paru tygodniach została zwolniona z aresztu i niemal natychmiast udała się do lasu, do partyzantów, aby walczyć dalej. Trafiła do oddziału Łuki Hryniszaka (pseudonim Dowbusz), który z kolei podlegał zgrupowaniu Mykoły Twerdochliba (Grom alias Hrim), późniejszego szefa Służby Bezpieczeństwa OUN Kraju Karpackiego. Żołnierzami UPA byli również bracia Popowycz: Mychajło (zginął w bunkrze w 1946 roku), Wasyl (został zabity przez Sowietów jesienią 1948) oraz Mykoła (zgnił w radzieckim więzieniu dwanaście lat po zakończeniu wojny). Ofiarą komunistów padła też ich matka, zamordowana w 1947 roku. Anna po kolejnym aresztowaniu została skazana na dziesięć lat pobytu w łagrze; wróciła po ośmiu, w połowie lat 60. ubiegłego wieku. Krótko przed śmiercią, dobiegając dziewięćdziesiątki, opowiedziała swoją historię Tarasowi Chymyczowi, jego żonie Ołenie i ich przyjacielowi Lubomyrowi Sołomczence, jednocześnie wyrażając zgodę na jej zekranizowanie. Zdjęcia powstawały w Gorganach oraz we lwowskim Muzeum Pamięci Narodowej Więzienie przy Łąckiego, którego dyrektor, Rusłan Zabiłyj, wystąpił zresztą w Żywej, wcielając się w jednego ze śledczych sowieckiego Ministerstwa Bezpieczeństwa Państwowego (MWD).
Premiera filmu miała miejsce 24 listopada 2016 roku. Sami Ukraińcy uznali go za na tyle wartościowy, by w następnym roku zgłosić jako swojego kandydata do Oscara. Zdecydowanie na wyrost! Żywa jest bowiem, abstrahując od ważności tematu, po prostu słabym obrazem, rozłożonym na łopatki chaotyczną narracją (przeskakującą z jednej płaszczyzny czasowej na drugą) i przerysowaną, teatralną grą aktorską (większość pojawiających się na ekranie artystów miała wówczas minimalne doświadczenie filmowe). Wrażenia nie poprawiają pojawiające się z off-u komentarze głównej bohaterki, która dopowiada to, czego na ekranie z jakiegoś powodu nie pokazano. O dziwo, najlepiej w dziele Chymycza wypada wątek melodramatyczny, który jednak nie został odpowiednio wygrany. Może dlatego, że reżyser obawiał się, iż w ten sposób zanadto uczłowieczy jednego ze śmiertelnych wrogów Anny Popowycz  czekistę Alifanowa (znany z niewielkiej roli w komedii wojennej Hitler kaput! Jurij Chwostenko). Nie zmienia to faktu, że i tak to właśnie on, zapewne wbrew woli twórców, jest najciekawszą postacią w Żywej: ani pomnikową, ani przesadnie zohydzoną, po prostu targanym emocjami i namiętnościami człowiekiem z krwi i kości (przypominającym nieco Mitiaja ze Spalonych słońcem Nikity Michałkowa).
Bohaterkę filmu poznajemy jako nastoletnią dziewczynkę (Anna Dżumak), która w czasie zabawy z kolegami wpada do studni. To wtedy po raz pierwszy ma proroczą wizję. W przyszłości będą się one powtarzać, dzięki czemu Popowycz niejednokrotnie wyjdzie cało ze śmiertelnego zagrożenia. Będzie też w stanie ostrzec innych, na przykład swoich towarzyszy broni z UPA. Główna część Żywej rozgrywa się jednak na początku lat 50. XX wieku. Niedobitki Ukraińskiej Powstańczej Armii ukrywają się po karpackich lasach, zaciekle tropione przez oddziały sowieckiego MWD. Dorosła już Anna (debiutująca na ekranie trzydziestopięcioletnia Olga Komanowśka). Wraz z nadejściem zimy komendant Grom (w tej roli Jarosław Kirhacz  patrz: Metropolita Andriej) podejmuje decyzję o rozdzieleniu żołnierzy na mniejsze, ośmio-, maksymalnie dziesięcioosobowe grupy, które mają, ukrywając się w pobudowanych w górach bunkrach, przetrwać do wiosny. Popowycz trafia do jednostki Dowbusza (debiutujący Rostisław Derżypilśkyj), w którym zresztą zakochuje się.
Zadanie jednak, wbrew pozorom, wcale nie jest łatwe. Partyzantom brak żywności, warunki są arcytrudne, na dodatek czekiści z dnia na dzień zaciskają wokół nich śmiertelną pętlę. Szczególnie zdeterminowany w ostatecznym rozprawieniu się z upowcami jest major MWD (gra go Wołodymyr Prawosudow), którego prawą ręką pozostaje porucznik Alifanow. Pewnego dnia znalazłszy nad potokiem zgubiony przez Annę wisiorek, rozpoznaje on ozdobę  kiedyś znał też noszącą ją dziewczynę. Po latach los sprawia, że stają po dwóch stronach barykady. Jakby tego było mało, w ręce Sowietów trafia Dowbusz. Chcąc uderzyć w morale partyzantów, czekiści próbują go skompromitować, przekonać jego towarzyszy broni, że zdradził i przeszedł na stronę komunistów Gdyby to wszystko udało się Chymyczowi pokazać na ekranie z nerwem, tym samym przydać akcji odpowiedniego napięcia  pewnie Żywa i tak nie urosłaby do rangi arcydzieła, ale przynajmniej stała się obrazem angażującym emocjonalnie, pozwalającym bardziej zrozumieć intencje głównych bohaterów. Tak jak udało się to w Czerwonym (2017) Zazy Buadzemu.




Tytuł: Żywa
Tytuł oryginalny: Жива
Reżyseria: Taras Chymycz
Zdjęcia: Taras Chymycz
Scenariusz: Ołena Chymycz, Lubomyr Sołomczenko, Taras Chymycz
Obsada: Olga Komanowśka, Anna Dżumak, Rostisław Derżypilśkyj, Jurij Chwostenko, Wołodymyr Prawosudow, Wołodymyr Klimuk, Maksym Meżynśkyj, Iryna Hajdamaka, Jarosław Kirhacz, Ołeksandra Luta, Dmytro Karsznewycz, Albina Sotnikowa, Serhij Lewczenko, Rusłan Zabiłyj
Muzyka: Lubomyr Sołomczenko
Rok produkcji: 2016
Kraj produkcji: Ukraina
Czas trwania: 91 min
Gatunek: dramat, historyczny, wojenny
Zobacz w: Kulturowskazie
Ekstrakt: 50%
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  Ród smoka:Odc. 3. Dworscy intryganci i wielcy wojownicy

  Marcin Mroziuk

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

  
  Decyzja Viserysa o poślubieniu Alicent Hightower z pewnością nie przysłużyła się wzmocnieniu pozycji króla, ale przynajmniej zapewniła mu męskiego potomka. A chociaż jego następczynią nadal pozostaje Rhaenyra, to można się spodziewać, że w miarę dorastania Aegona będzie też rosło grono osób widzących go na Żelaznym Tronie. Nie można też zapomnieć o aspiracjach Daemona, który jak zwykle stawia na czyny a nie na słowa.
Ekstrakt: 80%
[image: Ród smoka. Sezon 1]
Wygląda na to, że Viserys pragnie teraz przede wszystkim korzystać z uroków życia rodzinnego, a jego małżeństwo jest wręcz nadspodziewanie udane. Dzieje się tak, mimo że przez cały czas we znaki daje mu się uciążliwa choroba, na którą nawet maesterzy nie są w stanie zbyt wiele zaradzić. Okazuje się, że mimo niewątpliwej radości z posiadania syna, uczucia władcy do córki nie zmieniły się ani na jotę. Inną sprawą jest, że chce ją nakłonić do tego, na co sam nie miał ochoty, czyli małżeństwa, które przyniesie korzyć ich rodowi! Grająca tę rolę Milly Alcock na razie nie ma może wielkiego pola do popisów, ale potrafi sprawić, że życzymy jak najlepiej Rhaenyrze. Trudno choćby nie współczuć księżniczce, gdy widzimy, w jaki sposób traktują ją potencjalni kandydaci na męża, jak choćby lord Jason Lannister z Casterly Rock. Zarazem jednak trudno odmówić logiki ich rozumowaniu, bo przecież wszyscy pamiętają, jak zakończyła się sprawa  sukcesji po Jaehaerysie I, a teraz raczej nie można mieć też większych złudzeń co do planów, jakie odnośnie pozycji wnuka ma Otto Hightower.
Tymczasem z dala od dworskich intryg zaciętą walkę na Stopniach z Craghasem Draharem toczą Corlys Velaryon i Deamon Targaryen. Nie da się ukryć, że ci dwaj mieli nadzieję na szybkie pokonanie Karmiciela Krabów, co znacznie wzmocniłoby ich pozycję, a tymczasem uwikłali się w wieloletnia batalię, w której nie mogą liczyć na wsparcie ze strony sił Viserysa. Oczywiście w interesie państwa byłoby położenie kresu działalności piratów, ale jasne jest również, że król niechętnie angażuje się w jakiekolwiek walki, a w tym przypadku chodzi przecież też o jego krnąbrnego brata. Obserwując tak diametralnie różne postawy tych dwóch Targaryenów, trudno nie zastanawiać się, jak potoczyłaby się historia Westeros, gdyby na Żelaznym Tronie zasiadł młodszy a nie starszy z nich.
Zdanie władcy w sprawie wysłania wsparcia walczącym zmienia dopiero dramatyczna prośba przedstawiona  z własnej inicjatywy  przez Vaemonda Velaryona. Przy znacznej przewadze liczebnej połączonych wojsk pokonanie Craghasa Drahara powinno być jedynie kwestią czasu. Tyle że na wieść o zbliżającym się wsparciu  które mogłoby położyć kres jego marzeniom  Deamon decyduje się na przeprowadzenie zaiste szaleńczej akcji ostatniej szansy. No cóż, dla niego wybór jest prosty  zwycięstwo albo śmierć. Trzeba zaś przyznać, że wieńczące ten odcinek sceny walki na Stopniach są nie tylko pełne krwi i przemocy, ale także naprawdę widowiskowe.




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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  Klasyka kina radzieckiego:Pastuch, katorżnik, zwiadowca

  Sebastian Chosiński

  Azerbajżan Mambetow, Jurij Mastiugin Krew i pot
  

  
  W 1978 roku powstały dwa filmy, w których miał swój udział Andriej (Michałkow-)Konczałowski: wyreżyserowana przez niego epicka Syberiada oraz Krew i pot  zrealizowana w Kazachstanie i ponownie przedstawiona w konwencji easternu, ale również melodramatu, opowieść o tym, co działo się w Wielkim Stepie na początku XX wieku. Jak się potem okazało, były to dwa ostatnie dzieła mistrza przed jego emigracją do Stanów Zjednoczonych.
Ekstrakt: 70%
[image: Krew i pot]
To zadziwiające, że w latach 70. ubiegłego wieku Andriej (Michałkow-)Konczałowski, zaangażowany we własne, pełne rozmachu projekty reżyserskie  vide melodramat obyczajowy Romanca o zakochanych (1974) czy epopeja historyczna Syberiada (1978)  znajdował jeszcze czas, ochotę i siły twórcze, aby (współ)pracować nad scenariuszami easternów dla wytwórni Kazachfilm. Wystarczy wspomnieć Szarego okrutnika (1973), Ekspres transsyberyjski (1977) oraz zrealizowane rok po nim Krew i pot  dwuczęściową, epicką adaptację trylogii powieściowej Äbdyżämyla Nurpejysowa. A przecież po drodze były jeszcze współczesne uzbeckie dramaty Czekamy na ciebie, chłopcze (1972) Rawila Batyrowa i Wielbiciel (1975) Alego Chamrajewa oraz tadżycki Jednego życia za mało (1974) Bensiona (Borisa) Kimiagarowa. I, co najważniejsze, były to dzieła trzymającego poziom, których i dzisiaj ich autor nie musi się wstydzić.
Zmarły na początku lutego tego roku Äbdyżämyl Nurpejysow (rocznik 1924) to jeden z klasyków dwudziestowiecznej prozy kazachskiej. Pochodził z biednej rybackiej wiosny leżącej nad Jeziorem (względnie Morzem) Aralskim. Jako osiemnastolatek trafił na front Wielkiej Wojny Ojczyźnianej, z której wrócił w 1945 roku. Pięć lat później rozpoczął studia w moskiewskim Instytucie Literackim imienia Maksima Gorkiego, które ukończył w połowie lay 50. Jego najważniejszym i najwybitniejszym dziełem okazała się trylogia Krew i pot, na którą składają się powieści Zmierzch (1961), Ciężka próba (1964) oraz Upadek (1970). Nurpejysow otrzymał za nią nawet Nagrodę Państwową ZSRR (1974), co było dla każdego pisarza nadzwyczajnym wyróżnieniem i sygnałem docenienia ze strony władz centralnych. Krótko po jej przyznaniu szefostwo Kazachfilmu uznało, że najwyższy czas, aby Krew i pot zekranizować. Napisanie scenariusza powierzono (Michałkowowi-)Konczałowskiemu oraz początkującemu Rudolfowi Tiurinowi (1938-2004).
Za reżyserię odpowiadał natomiast tandem kazachsko-rosyjski Azerbajżan Mambetow (1932-2009) i Jurij Mastiugin (rocznik 1938). Dla tego pierwszego był to drugi i zarazem przedostatni  po biograficznych Skrzydłach pieśni (1966) i dramacie historycznym Posłańcy się spieszą (1980)  film w karierze, dla tego drugiego  jeden z pięciu zrealizowanych projektów. Debiutem Mastiugina był dramat dziecięcy Spójrz na tę twarz (1972), potem nakręcił dramat sportowy Koniec gry (1981), opowiadający o wojnie domowej w Rosji Przyjdź wolny (1984) oraz przygodowo-historyczną Głowę Gorgony (1986). Jak więc widać, żaden z reżyserów nie zrobił wielkiej kariery. Podobnie zresztą rzecz miała się z operatorem Aschatem Aszrapowem (którego poznaliśmy już za sprawą Końca atamana) oraz kompozytorką Gazizą Żubanową, chociaż do pracy żadnego z nich absolutnie przyczepić się nie można. Gdyby oboje związani byli na przykład z Mosfilmem bądź Lenfilmem, a nie  mimo wszystko prowincjonalną  wytwórnią mającą siedzibę w Ałma-Acie, mogliby dzisiaj być twórcami dużo bardziej znanymi.
[image: ]
Kinowa adaptacja Krwi i potu składała się z dwóch części, trwających łącznie niemal sto czterdzieści minut. Pierwszy pokaz dzieła miał miejsce w Moskwie w kwietniu 1979 roku, natomiast do szerokiej dystrybucji skierowano je dopiero cztery miesiące później. Wcześniej pokazano je jeszcze na XII Wszechzwiązkowym Festiwalu Filmowym, który odbywał się w turkmeńskim Aszchabadzie. Tam cały zespół (czyli reżyserzy i scenarzyści) otrzymali nagrodę za najlepszy film o tematyce historyczno-rewolucyjnej. A skoro to tematyka historyczno-rewolucyjna, a miejscem akcji są późniejsze środkowoazjatyckie republiki sowieckie, możemy być pewni, że autorzy wykorzystali jako środek artystyczny formułę easternu. Chociaż w tym przypadku dorzucono dodatkowo bardzo istotny element melodramatyczny. Krew i pot to bowiem także historia trójkąta miłosnego, w który przekorny los wplątał biednego rybaka Jełamana (wcielił się w niego Anuarbek Mołdabekow), jego piękną żonę Akbałę (jedyna rola Gulmiry Szajbekowej) oraz przystojnego bogacza  murzę Demirżana Tenirbergena (którego zagrał do dzisiaj aktywny Tungyszbaj Żamankułow  patrz: Aleksander. Bitwa nad Newą, Zagubiony, Odważny).
[image: ]
Główna część filmu rozgrywa się w 1919 roku, kiedy to w Rosji trwa krwawa wojna domowa. Armia Czerwona w czasie ciężkich walk rozbiła zagrażające jej od wschodu wojska admirała Aleksandra Kołczaka; ich niedobitki próbują przejść przez pustynię wzdłuż wybrzeża Jeziora Aralskiego, by dotrzeć do Morza Kaspijskiego  istnieje bowiem szansa, że tam połączą się z oddziałami zachodnich interwentów. Gdyby to się udało, być może możliwe stałoby się jeszcze odwrócenie losów wojny między białymi a czerwonymi. Choć można odnieść wrażenie, że coraz mniej wierzą w to także dawni carscy dowódcy  generał Czernow (w tej roli Jewgienij Jewstigniejew, znany z Zakrętu szczęścia i Miasta Zero) i będący jego prawą ręką pułkownik Fiodorow (Władimir Soszalski). Ich przewodnikiem przez pustynię jest wspomniany już wcześniej Tenirbergen, który po wybuchu rewolucji październikowej jednoznacznie opowiedział się po stronie białych.
[image: ]
Marsz niedobitków armii Kołczaka jest dla nich prawdziwą udręką. Także z tego powodu, że podążający przed nimi i jednocześnie śledzący ich z bezpiecznej odległości zwiadowczy oddział czerwonych robi wszystko, by drogę im utrudnić: przede wszystkim zasypują każdą studnię, chcąc doprowadzić wrogów na skraj wytrzymałości. Tym, który dowodzi nieliczną, ale mobilną i zabójczo skuteczną drużyną, jest  czego chyba nietrudno się domyślić  Jełaman. Wydarzenia z 1919 roku stają się pretekstem do spojrzenia w przeszłość. I tak właśnie robią Azerbajżan Mambetow i Jurij Mastiugin, w rozbudowanej części środkowej swej epopei opowiadając dzieje Jełamana i Tenirbergena. Widz dowiaduje się, co stało się między nimi, że  jako śmiertelni wrogowie  stanęli po dwóch stronach barykady.
[image: ]
Akbała, Jełaman i Tenirbergen pochodzą z tego samego aułu. Młodej i pięknej kobiecie podoba się przystojny murza, do niego wzdycha i o nim marzy nocami, ale ojciec dziewczyny postanawia wydać ją za biednego, ale pracowitego i uczciwego Jełamana. Akbała, chcąc nie chcąc, musi poddać się woli rodzica. Z czym oczywiście ani ona, ani Demirżan nie mogą się pogodzić. Konflikt zostaje podsycony jeszcze bardziej, gdy pewnej nocy burza sprawia, że stado koni należących do murzy rozpierzcha się po stepie i górach. Odpowiedzialny za nie Jełaman ryzykuje życiem, by je wytropić i zebrać z powrotem, nie udaje mu się jednak uratować najwartościowszego ogiera w stadzie, za co zostaje zwyzywany i obity nahajką przez Tenirbergena. Rozgoryczony i upokorzony, postanawia zabrać żonę i opuścić rodzinny auł, nie widzi już w nim dla siebie miejsca. Zatrzymuje się i buduje dom w wiosce rybackiej nad brzegiem Jeziora Aralskiego.
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Jełaman szybko zdobywa posłuch i szacunek wśród miejscowych, których broni zresztą przed zakusami chciwego kupca Fiodorowa (ojca znanego nam już carskiego pułkownika). Po bójce z nim zostaje aresztowany i zesłany na Sybir. Samotna Akbała, która w tym czasie urodziła dziecko, odmawia zamieszkania z ojcem, ulega natomiast namowom ze strony murzy i zostaje jego (nie pierwszą już) żoną. Wkrótce jednak pojawia się Jełaman, któremu udaje się zbiec z katorgi; w ślad za nim ruszają żandarmi. Kiedy wybucha pierwsza wojna światowa, choć Kazachowie nie garną się do walki za białego cara, zostają do tego zmuszeni i tak ekszesłaniec trafia na front, z którego wróci już jako całkowicie odmieniony człowiek. Krew i pot jest więc z jednej strony historią miłosno-obyczajową, z której dowiadujemy się, jak wyglądało życie w kazachskim stepie w czasach przedrewolucyjnych; z drugiej  opowieścią o ewolucji politycznej, jaką przechodzi zwykły pastuch, by stać się świadomym swego miejsca w społeczeństwie komunistą. Przy czym  i za to należą się scenarzystom osobne podziękowania  kwestie ideologiczne nie przyćmiewają głównego nurtu fabuły. Bohaterowi nie objawia się znienacka towarzysz Lenin, który sprawia, że Jełaman wywraca swoje życie do góry nogami. Jego przeobrażenie jest naturalną konsekwencją tego, co go spotyka  świata, w którym wyrósł i dojrzał, który go (i wielu innych) boleśnie doświadczył.




Tytuł: Krew i pot
Tytuł oryginalny: Қан мен тер [Кровь и пот]
Reżyseria: Azerbajżan Mambetow, Jurij Mastiugin
Zdjęcia: Aschat Aszrapow
Scenariusz: Andriej Michałkow-Konczałowski, Rudolf Tiurin
Obsada: Anuarbek Mołdabekow, Tungyszbaj Żamankułow, Gulmira Szajbekowa, Jewgienij Jewstigniejew, Władimir Soszalski, Idris Nogajbajew, Nabi Rachimow, Żeksen Kajrlijew, Oleg Widow, Muchamedkali Tawanow, Akył Kułanbajew, Rimma Kabdalijewa, Ajsza Abdulina, Abyłkasym Żanbyrbajew, Kenenbaj Kożabekow, Szajmerden Chakimżanow, Giennadij Judin, Wiktor Uralski
Muzyka: Gaziza Żubanowa
Rok produkcji: 1978
Kraj produkcji: ZSRR
Czas trwania: 136 min
Gatunek: historyczny, melodramat, western
Zobacz w: Kulturowskazie
Ekstrakt: 70%
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  Modelowa rodzina:Odc. 9. Akcja oczyszczania miasta

  Marcin Mroziuk

  Modelowa rodzina
  

  
  Szybko się okazuje, że otrzymanie pieniędzy przez kartel nie oznacza końca porachunków między gangsterami. Z kolei główny bohater przekona się, że powrót do normalnego życia nie będzie ani prosty, ani bezbolesny.
Ekstrakt: 70%
[image: Modelowa rodzina]
W sumie Dong-ha i Eun-Ju mogą mówić o sporym szczęściu, bo udało im się nie tylko uciec przed Kang-Junem i ludźmi Kima, ale również uniknąć aresztowania po spektakularnym rozbiciu samochodu. Co ciekawe, teraz główny bohater stara się być stanowczy wobec żony, zakazując się jej dalszego wtrącania się do jego spraw z Kwang-chulem.
Pytanie brzmi, czy profesor rzeczywiście będzie w stanie sprawić, by jego rodzina była bezpieczna. Z jednej strony będziemy bowiem świadkami jego wahań wobec propozycji, jakie niemal w tym samym czasie składają mu Kang-Jun oraz Joo-hyun. Szkopuł w tym, że Dong-ha nie ma pewności, czy gangster poprzestanie na zabiciu Kwang-chula, a z kolei pójście na współpracę z policją oznaczałoby konieczność poniesienia kary i nie zapewniłoby pieniędzy na operację syna. Z drugiej strony mamy zaś świadomość, że główny bohater jest niewygodnym świadkiem zarówno dla kartelu, jak i Kwang-chula.
W każdym razie jasne jest, że nastały ciężkie czasy dla Yong-Soo i Kang-Juna. Ten pierwszy nie ma złudzeń co do swojej pozycji, dlatego próbuje znaleźć sobie bezpieczną kryjówkę. Szybko jednak przekona się, że niekoniecznie może liczyć na lojalność podwładnych. Z kolei ten drugi jest wprawdzie ranny, ale stara się maksymalnie wykorzystać posiadane karty przetargowe. Propozycja, jaką składa mu Joo-hyun za wyjawienie tożsamości kreta, nie jest wprawdzie w pełni satysfakcjonująca, ale i tak może być lepszym rozwiązaniem niż pewna śmierć.
Sytuację dodatkowo komplikuje to, że ludzie kartelu nie tylko działają szybko i zdecydowanie, ale również potrafią być podstępni i załatwiać sprawy cudzymi rękami. Ze sporym zainteresowaniem obserwujemy więc porachunki miedzy gangsterami, szczególnie że do końca nie możemy być pewni ani jakie decyzje podejmą Dong-ha oraz Kang-Jun, ani jakie będą skutki ich wyborów. 
W międzyczasie sporo dzieje się również wewnątrz policji, gdzie po zakończonym wypadkiem pościgu z udziałem gangsterów do działania ruszają nowe siły mające rozpracować narkotykowy kartel. W tym momencie szefowi Joo-hyun zależy jednak przede wszystkim na zamieceniu wszystkiego pod dywan, a mimo to funkcjonariuszka działa dalej na własną rękę. Obserwujemy ją, gdy próbuje nakłonić do złożenia zeznań zarówno Dong-ha, jak i jego żonę, a równolegle negocjuje z Kang-Junem, oferując mu niski wyrok, jeśli wyda kreta. Wygląda na to, że chociaż policjantka jest coraz rozwikłania zagadki nieudanej dostawy, to  podobnie jak widzowie  jeszcze nie dopasowała wszystkich elementów tej układanki.




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:Jak przegadać wojnę i zmarnować potencjał

  Sebastian Chosiński

  Akan Satajew Świt Wielkiego Stepu
  

  
  Kazachscy filmowcy lubują się w opowiadaniu o zamierzchłej przeszłości swojego kraju. Po przedstawiającej okres panowania Kireja i Dżanibeka dylogii Chanat Kazachski Rustema Abdraszewa oraz Wojowniku Askara Uzabajewa, którego bohaterem jest Esim-chan  nadeszła pora na Świt Wielkiego Stepu Akana Satajewa. W tym dziele na plan pierwszy wybijają się chanowie Burunduk i Kasym.
Ekstrakt: 50%
[image: Świt Wielkiego Stepu]
Ten film powinien nakręcić Rustem Abdraszew  autor dwóch innych monumentalnych fresków historycznych opowiadających o narodzinach Chanatu Kazachskiego: Diamentowy miecz (2016) oraz Złoty tron (2019). Świt Wielkiego Stepu jest bowiem bezpośrednią ich kontynuacją. Tamte obrazy opowiadały o losach braci  sułtanów, a następnie chanów  Kireja (władającego państwem w latach 1465-1474) oraz jego następcy Dżanibeka (1474-1480), ten poświęcony jest natomiast ich synom: Burundukowi (1480-1511) oraz Kasymowi (1511-1521), którzy zresztą pojawiali się na drugim planie w dylogii Abdraszewa. Podobnie zresztą jak i Muhammad Szejbani, wnuk Szejbanszacha (Abu-al-Chajr-chana)  założyciel uzbeckiego Chanatu Buchary, będący najbliższym kuzynem Kasyma (ich matki były siostrami), z którym ten raz próbuje się porozumieć, to znów toczy śmiertelne boje.
Skoro nie Rustem Abdraszew, to kto jest reżyserem Świtu Wielkiego Stepu? Inny ulubieniec władz, złote dziecko kazachskiej kinematografii  Akan Satajew (rocznik 1971). Twórca thrillerów gangsterskich Rekieter 1-2 (2007, 2015), Zagubiony (2009), Likwidator (2011), Haker (2016) oraz Biznesmeni (2018). Mający też jednak na koncie takie wielkie widowiska historyczne, jak zrealizowany na specjalne zamówienie eksprezydenta Nursułtana Nazarbajewa z okazji dwudziestolecia ogłoszenia niepodległości Kazachstanu Odważny (2012) czy opowiadającą o losach Wielkiego Stepu w starożytności Tomyris (2019). Nie było więc obaw co do tego, czy Satajew będzie w stanie udźwignąć temat. Zastanawiać można się było jedynie, czy przedstawi go w sposób atrakcyjny dla widza. W tym drugim przypadku okazało się, że wyszło mu to średnio, w czym dostosował się do poziomu artystycznego wspomnianej wcześniej dylogii Abdraszewa.
Premiera Świtu odbyła się 12 maja tego roku w stolicy Kazachstanu Nur-Sułtanie (której cztery miesiące później przywrócono poprzednią nazwę, obowiązującą w latach 1998-2019  Astana). Byli na niej obecni reżyser, scenarzyści (spośród których należy wymienić Bekbołata Szekerowa, autora dramatu wojennego Lato 1941 roku), jak również odtwórcy głównych ról. Nastrój był, jak zawsze przy takich okazjach, podniosły, tym bardziej że Kazachowie  niezwykle dumny naród  nadzwyczaj cenią swoją chwalebną przeszłość, a w chanach Kireju, Dżanibeku, Burunduku i Kasymie widzą ojców założycieli swojego państwa (do niedawna jeszcze do ich imion dorzucaliby jednym tchem Nursułtana Nazarbajewa).
[image: ]
Akcja dzieła Satajewa zaczyna się w momencie, kiedy na tronie zasiada  zgodnie z prawami przodków  starszy z kuzynów (braćmi byli ich ojcowie), czyli Burunduk (w tej roli bardzo popularny Erik Żołżaksynow  patrz: Skok delfina, Lavé, Uciekinierzy). Kasym (w niego wciela się Berik Ajtżanow, znany z Powrotu do Afganistanu oraz Światów równoległych) zostaje natomiast mianowany głównodowodzącym wojsk kazachskich. Na wybijających się coraz bardziej na niezależność Kazachów z niechęcią patrzy z kolei Muhammad Szejbani (w którego wciela się Nurłan Alimżanow, znany między innymi z Odważnego), który chciałby przywrócić stan posiadania Uzbeków z czasów, kiedy władał jego dziad, Szejbanszach. W tym celu gotów jest posunąć się do największej nawet podłości.
[image: ]
I tak właśnie się dzieje: przekupieni przez niego Mangutowie (to lud pochodzenia mongolskiego) najeżdżają na pograniczne zimowe leża Kazachów, niszcząc, rabując i gwałcąc. To ma być wstęp do dalszej ekspansji zaplanowanej przez Muhammada Szejbaniego. Dowiedziawszy się o dramatycznych wydarzeniach, na tereny te udaje się Kasym. Jego misja jest delikatna, musi przekonać miejscowych sułtanów, że warto pozostać wiernymi wobec chana Burunduka, który jest w stanie obronić ich przed najazdami wrogów. Niewiele jednak brakuje, aby podczas podstępnego ataku Mangutów syn Dżanibeka nie stracił życia. Kiedy informacja o tym dociera do Burunduka, ten nakazuje zwołanie Rady Chańskiej, co jest pierwszym krokiem do wypowiedzenia wojny. O dziwo jednak, Kasym nie jest zwolennikiem rozwiązania problemu w ten sposób, w czym wspiera go matka, Żachan Begim (Szamszagul Mendijarowa), wciąż żywiąca pozytywne uczucia do swego siostrzeńca Muhammada Szejbaniego i licząca na pokojowe współistnienie Kazachów i Uzbeków.
[image: ]
Przed zaplanowaną wyprawą wojenną Kasym odwiedza jeszcze swoją ukochaną, córkę jednego w wodzów plemiennych, piękną Ałtynbike (debiutancka rola Dilnaz Jertajewej). Ich związek, jak dotąd, utrzymywany jest w tajemnicy, co zresztą, jak się później okazuje, może doprowadzić do potężnego wstrząsu, ponieważ w czasie gdy Kasym na czele wojsk kazachskich maszeruje wraz ze swoim bratem Mahmudem na podległy Chanatowi Buchary Sygnak, w Ałtynbike zakochuje się również Burunduk. Ba! postanawia uczynić ją swoją żoną. I to jest jeden z ciekawszych wątków filmu, z czego pewnie zdawał sobie sprawę również Satajew. Przez większość czasu Świt Wielkiego Stepu to średnio zajmujący, pełen patetycznych scen i deklaracji, wykład historyczny; dopiero kiedy w grę zaczynają wchodzić zwyczajne ludzkie emocje i uczucia, film nabiera rumieńców. Coś się zaczyna dziać! Widz zadaje sobie pytania: Jak teraz zachowa się Kasym? Czy rozgniewany na kuzyna wystąpi przeciwko niemu i zjednoczy się z Muhammadem Szejbanim? Czy wejdzie na ścieżkę zdrady?
[image: ]
Wątek melodramatyczny ożywia na jakiś czas opowieść, ale nie całkiem ją ratuje. Kiedy bowiem tylko schodzi na plan drugi, automatycznie wraca ona do utartego schematu. Gorzej jeszcze, że  w przeciwieństwie do filmów Abdraszewa  mniej jest tu nawet scen batalistycznych. A te, które się pojawiają, wypadają zaskakująco kameralnie. Może przyczyną tego jest fakt, że Chanat Kazachski powstawał jeszcze w czasach przedkryzysowych, a ówczesny prezydent kraju, czyli Nursułtan Nazarbajew, nie szczędził środków na realizację dylogii. W każdym razie w Świcie więcej jest gadających głów niż akcji i walki. Zastanawia też, czy Satajew planuje nakręcenie ciągu dalszego tej historii. Wszak niedługo po śmierci Kasyma na Wielkim Stepie zaczęły dziać się rzeczy dużo bardziej interesujące. Słabość Chanatu Kazachskiego postanowili bowiem wykorzystać Orda Nogajska (atakująca od zachodu), Mogolistan oraz Ojraci. Rozpoczęła się też wewnętrzna walka o władzę, w czasie której słabość kolejnych chanów wykorzystywali ich wrogowie, często zresztą będący krewnymi. Z tej domowej wojny ostatecznie wyszedł zwycięsko Haknazar, syn Kasyma, który następnie władał Chanatem Kazachskim przez ponad cztery dekady (1538-1580).




Tytuł: Świt Wielkiego Stepu
Tytuł oryginalny: Ұлы дала таңы
Reżyseria: Akan Satajew
Zdjęcia: Chasan Kydyralijew, Żantaj Kydyralijew
Scenariusz: Bekbołat Szekerow, Nazira Bakajewa, Akan Satajew
Obsada: Berik Ajtżanow, Erik Żołżaksynow, Nurłan Alimżanow, Szamszagul Mendijarowa, Tungyszbaj Żamankułow, Danijar Orazajew, Ajdos Abdykadyrow, Azamat Satybałdy, Asanali Aszymow, Dilnaz Jertajewa, Żandarbek Sadyrbajew, Kuanysz Kudajbergen, Ałtynaj Nogerbek
Muzyka: Renat Gajsin, Nikita Kariew
Rok produkcji: 2022
Kraj produkcji: Kazachstan
Czas trwania: 138 min
Gatunek: dramat, historyczny
Zobacz w: Kulturowskazie
Ekstrakt: 50%
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  Ród smoka:Odc. 4. Czy księżniczkom wolno kochać?

  Marcin Mroziuk

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

  
  Abstrahując od jakości przedstawianych Rhaenyrze kandydatów, oczywiste jest, że nie ma ona specjalnej ochoty na zamążpójście. Może nawet udałoby się jej przekonać ojca do odłożenia ślubu o kilka lat, ale jej sytuacja zmienia się diametralnie za sprawą jednego błędnego kroku. Co ciekawe, niemal równocześnie będziemy mogli się przekonać, że Viserys nie tylko ją bardzo kocha, ale też stara się za wszelka cenę chronić.
Ekstrakt: 80%
[image: Ród smoka. Sezon 1]
Trudno byłoby się spodziewać, aby księżniczce mogło zaszkodzić w oczach ojca przedwczesne przerwanie przez nią podróży, w trakcie której miała wybrać swego przyszłego małżonka. Wygląda jednak na to, że układ sił w królewskiej rodzinie może ulec zmianie z powodu przybycia na dwór Deamona, który po zwycięstwie nad Craghasem Draharem jest nazywany przez swych podwładnych Królem Wąskiego Morza. Młodszy Targaryen wprawdzie dość demonstracyjnie wkracza do Sali tronowej, ale szybko się okazuje, że nie zamierza kwestionować pozycji Viserysa. W tym momencie nie sposób nie zastanawiać się, czy braterskie pojednanie nie spowoduje zmiany decyzji monarchy w sprawie sukcesji po nim. 
Co ciekawe, równolegle obserwujemy, jak Rhaenyra i Alicent znowu się do siebie zbliżają. Oczywiście nie może to być już taka sama przyjaźń jak przed małżeństwem Viserysa, ale obie kobiety mogłyby dzięki temu poczuć się chociaż trochę mniej samotne. Problem tkwi jednak w tym, że już niedługo interesy królowej i księżniczki mogą być całkowicie ze sobą sprzeczne.
Z kolei z pewnym zaskoczeniem obserwujemy, jak po zmierzchu Deamon zabiera Rhaenyrę na potajemne zwiedzanie Królewskiej Przystani. Ta para zapuszcza się w miejsca, w których ludzie z ich sfery zdecydowanie nie powinni się pojawiać. Jakby tego było mało, niewiele brakuje, aby tych dwoje przekroczyło jeszcze jedną granicę wyznaczoną przez moralność Ale chociaż ta noc zakończy się w komnacie księżniczki, to ostatecznie jej wybrankiem stanie się ktoś inny  co z kolei za jakiś czas stanie się źródłem kolejnych komplikacji.
Szybko się przekonamy, że wybryki Deamona i Rhaenyry nie uszły uwadze informatorów namiestnika. Otto Hightower nie ma zaś żadnych oporów przed poinformowaniem o nich króla, który jest tym głęboko poruszony i postanawia wyjaśnić sprawę z bratem. Trzeba przyznać, że trudno rozgryźć, jakie są prawdziwe cele tego ostatniego. Czyżby chodziło mu jedynie o odsunięcie bratanicy od praw do Żelaznego Tronu? Wbrew temu co mówi Viserysowi, musi mieć świadomość, że jego szanse na poślubienie księżniczki są iluzoryczne, bo przecież jest już żonaty!
Kolejne kroki podjęte przez Viserysa mogą być sporym zaskoczeniem zarówno dla ludzi z jego najbliższego otoczenia, jak i widzów. Z jednej strony król dość niespodziewanie wykazuje się sporą stanowczością zarówno wobec Deamona, jak i namiestnika. Z drugiej zaś strony chociaż oficjalnie nie daje wiary oskarżeniom wobec Rhaenyry, to zarazem nakłania ją do poślubienia Laenora Velaryona i stara się zapobiec niechcianym konsekwencjom jej postępku (którego jakoby nie było). No cóż, okazuje się on być nie tylko dobrym władcą, ale również troskliwym ojcem.




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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  Orient Express:Potwór grubszego kalibru

  Jarosław Loretz

  Tetsuya Nakashima Kuru
  

  
  Zdawałoby się, że japoński horror, tak mocno swego czasu brylujący na salonach, wyzionął już ducha. Kuru dowodzi jednak, że wśród kręconych obecnie plew zdarzają się i najtłustsze ziarna.
Ekstrakt: 90%
[image: Kuru]
Horror japoński przełomu XX i XXI wieku, oferujący praktycznie zarzucone już na Zachodzie klasyczne duchy i grający gęstym, mrocznym klimatem, walnie przyczynił się do renesansu hollywoodzkiego i europejskiego kina grozy. Wręcz był czas, że Sadako z Ringu czy terkoczący upiór z serii Ju-on były znane powszechnie nawet wśród tych, którzy horrorem na co dzień się nie interesowali. Niestety, i Hideo Nakata od Ringu, i Takashi Shimizu od Ju-on, bardzo szybko się wypalili i po dostarczeniu na rynek kilku kontynuacji swoich flagowych serii byli w stanie kręcić już tylko przeciętne lub wręcz słabe filmy. Troszkę lepiej radził sobie Norio Tsuruta (Wizje, Orochi), przyzwoicie wypadł też aktorski Gantz, ale w ostatniej dekadzie frajdę przynosiły już co najwyżej  i to jedynie zatwardziałym konsumentom tamtejszego kina  rozmaite pół-amatorskie, mocno groteskowe głupawki z hordami zombie, wampirów czy mutantów. Bo cała reszta horrorów kręconych na poważnie w ten czy inny sposób rozczarowywała.
Na stepowiejące pole japońskiej filmowej grozy postanowił jednak wkroczyć Tetsuya Nakashima  reżyser, jakich praktycznie ze świecą szukać. W zasadzie żaden z jego filmów nie pozostawia widza obojętnym. W 1997 nakręcił nieco groteskowy dramat obyczajowy Beztroskie lato, ale już w 2004 zafundował widzom Kamikaze Girls, orgię kolorów z wioskową nastolatką biegającą w ciuchach rodem z XVIII-wiecznej Francji, w 2006 Żywot Matsuko, dramat z elementami musicalu, w 2008 familijne szaleństwo Pako i magiczna księga, w 2010 Wyznania, thriller o nauczycielce mszczącej się na grupie uczniów, a w 2014 Kanako w krainie czarów, niesamowicie brudną, krwawą historię kryminalną z wydatnymi akcentami wisielczego humoru. Każdy jego kolejny film był perełką tak fabularną, jak i wizualną, a pęczniał przy tym od mrowia nietuzinkowego detalu oraz wszelkiej maści symboliki.
Nie inaczej jest z jego wycieczką w krainę grozy, czyli powstałym w 2018 roku Kuru, znanym bardziej jako It Comes, czyli Nadchodzi. Film  oparty na debiutanckiej powieści Ichiego Sawamury  został skonstruowany z ogromnej liczby elementów, powodującej, że podczas seansu może autentycznie zakręcić się w głowie. Owszem, opowieść trwa bite dwie godziny, ale dostajemy w niej solidny, pełnowymiarowy dramat z wątkiem nadprzyrodzonym, potem kawał mięsistego, budzącego dreszcze horroru z fontannami krwi, a w końcu niesłychanie rozbuchany egzorcyzm. Wszystkie te trzy części są zrobione z ogromną precyzją, dbałością o detal i tak skonstruowane, że praktycznie nie sposób przewidzieć kierunku, w którym skręci intryga. Bo część informacji dostajemy zgodnie z biegiem narracji, ale część została sprytnie rozsiana w losowych miejscach jako wyjaśnienia lub krótkie retrospekcje, podawane w manierze rasowego kryminału. Wówczas tak pieczołowicie odtwarzany przez widza obraz sytuacji rozpada się niemal do szczętu i trzeba pilnie łowić nowe fragmenty, żeby mozolnie spasować je z tym, które otrzymało się wcześniej i niewłaściwie ułożyło.
Zabawa jest naprawdę pasjonująca i zajmuje umysł praktycznie do ostatniej minuty. Tu muszę jednak przestrzec, że na wstępie trzeba wykazać trochę samozaparcia i cierpliwości, danie bowiem wcale nie leży wyłożone na srebrnej tacy. Pierwsze przynajmniej pół godziny opowieści jest odczuwalnie mętne, a wątki nie za bardzo chcą się wiązać w całość, zaś przez drugie pół godziny fabuła może i nabiera zborności, ale jest no powiedzmy, że taka sobie. To znaczy  jak na horror. Bo niby powinna tu być groza, a obcujemy z regularnym dramatem, i to takim z gatunku obyczajowych. Ale zaręczam, to najprawdziwsza cisza przed burzą.
Opowieść kręci się wokół losów pewnego małżeństwa. Pracownik biurowy sieci marketów bierze ślub z ekspedientką jednej z placówek. Wkrótce doczekują się dziecka i mimo że pożycie wygląda na sielankowe  w końcu dowodzi tego prowadzony przez męża blog, całkiem zresztą popularny  stopniowo zaczynają się kłopoty. Mąż miewa koszmary z jakąś siłą przywołującą go do siebie. Ta sama siła pewnego dnia powoduje nieprawdopodobny bałagan w domu. W związku z tym przyjaciel męża, przekonany, że ten może mieć do czynienia z potworem zwanym Bogiwan, dla bezpieczeństwa określanym jako to, kontaktuje go z facetem twierdzącym, iż jest w stanie przeprowadzić egzorcyzm. Na miejscu okazuje się, że mniemany egzorcysta jest tylko swego rodzaju impresariem faktycznej egzorcystki  hałaśliwej, nieco aroganckiej dziewczyny. Ta zaś na dzień dobry doprowadza do pyskówki.
Po unormowaniu sytuacji (poprzez wproszenie się do domu bohatera pod jego nieobecność) okazuje się, że dziewczyna rzeczywiście potrafi wyczuwać zło i radzić sobie z nim, tyle że istota, z którą przyszło jej się zmierzyć, jest znacznie od niej silniejsza. Co nie jest dziwne, skoro jest to potwór od niechcianych dzieci, karmiony przez tysiące lat wyrzucanymi do rzeki czy zostawianymi w lesie małymi dziećmi (formalnie prościej jest sobie i innym tłumaczyć, że dziecko zabrał potwór niż stawić czoło własnej znieczulicy i ordynarnemu draństwu). Ściąga więc pomoc w postaci ślepej na jedno oko egzorcystki, która swego czasu była telewizyjną celebrytką od hałaśliwych, kolorowych i w znacznej mierze reżyserowanych seansów z wypędzaniem duchów, ale jeszcze przed dotarciem do mieszkania bohatera to urywa nowo przybyłej całą rękę, ochlapując gejzerem krwi męża, impresaria oraz przynajmniej tuzin klientów knajpki, w której akurat się posilali.
Z roztrzęsionym mężem, tracącym powoli głowę, kontaktuje się siostra dziewczyny, rzeczywista, doświadczona egzorcystka, doradzając przygotowanie mieszkania na nadejście tego. I gdy wszystko już jest wyszykowane wedle jej wskazówek, dzwoni drugi telefon, stacjonarny  i kobiecy głos, ewidentnie należący do tej samej egzorcystki, przestrzega go przed podstępem potwora. Czyli tym pierwszym telefonem. Na roztrząsanie, przy której słuchawce faktycznie jest egzorcystka, jest już jednak za późno, bo drzwi się otwierają i wiadomo tyle, że mąż kończy rozerwany na pół. Literalnie.
Tu robi się dziwnie, bo właśnie straciliśmy głównego bohatera. Historia znów wpada więc w koleiny dramatu. Matka nie radzi sobie z samotnym wychowywaniem dziecka. Często musi urywać się z pracy, nie dosypia, a w końcu zaczyna rozważać pozbycie się córki. Wchodzi do tego w romans z przyjacielem męża, jednocześnie wyjaśniając impresariowi siostry egzorcystki, że jej zmarły małżonek wcale nie był dobrym ojcem  zwalał całą opiekę nad dzieckiem na nią i przesiadywał godzinami nad blogiem, na którym wypisywał wyssane z palca wyobrażenia na temat idealnego rodzinnego życia, w najmniejszej mierze nie przystające do rzeczywistości. Wyjawia też, że pierwszy atak potwora tak naprawdę był w pewnym sensie sfingowany. Ale wówczas potwór znowu się pojawia, co znaczy, że wbrew pierwotnym założeniom wcale nie był przyczepiony do męża.
Resztę łamigłówki proponuję rozwiązać samodzielnie już podczas seansu (jeśli tylko uda się gdzieś złowić film), bo jest tam jeszcze mnóstwo klocków do dopasowania. Nadmienię tylko, że przyjaciel męża też odgrywa tu dużą sprawczą rolę, że matka  podobnie, jak małżonek  również nie dociera do napisów końcowych, a i zaczynają wychodzić na wierzch specyficzne motywacje siostry egzorcystki. No i ten potwór, który nie zawsze i nie przez wszystkich jest postrzegany jako potwór
Natomiast osobną sprawą jest ostatnie mniej więcej pół godziny seansu. To kulminacja całej historii, obejmująca przygotowania do egzorcyzmu i sam egzorcyzm. Przyznam, że nie kojarzę filmu, w którym wypędzanie Zła objęłoby tak szeroko zakrojone przygotowania i tak skomplikowane, piętrowe procedury, w których konieczny jest udział szefostwa policji, ściąganych z całego kraju doświadczonych egzorcystów wszelakiej maści, a także licznych kapłanów różnych obrządków. Przy czym dodatkowo  pod ten jeden, jedyny egzorcyzm  przemodelowane zostaje otoczenie bloku mieszkalnego. Coś zupełnie niesamowitego  z niespotykanym rozmachem, dbałością o detal i sukcesywnie budowaną atmosferą epickiego starcia. To naprawdę trzeba zobaczyć.
Po seansie, już po ostatecznym ułożeniu sobie wszystkich nitek i zwyczajnym odsapnięciu, rodzi się ciekawość  co też takiego jest w powieści Sawamury, zatytułowanej Bogiwan Ga, Kuru (Bogiwan nadchodzi). Czy faktycznie jest tam istny gąszcz wątków i intryg, wiodący czytelnika raz za razem na manowce, czy może jednak zwariowaną komplikację zawdzięczamy reżyserowi i dwóm wspomagającym go scenarzystom? Ta zagwozdka pewnie pozostanie bez odpowiedzi, bo bardzo wątpliwe, żeby ktokolwiek pokusił się o wydanie powieści Sawamury po polsku. A szkoda.
Zostaje nam cieszyć się filmem




Tytuł: Kuru
Reżyseria: Tetsuya Nakashima
Scenariusz: Tetsuya Nakashima, Hideto Iwai
Obsada: Jun'ichi Okada, Haru Kuroki, Takako Matsu, Nana Komatsu, Satoshi Tsumabuki
Rok produkcji: 2018
Kraj produkcji: Japonia
Czas trwania: 2 godz. 15 min
Gatunek: dramat, groza / horror
Zobacz w: Kulturowskazie
Ekstrakt: 90%
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  Klasyka kina radzieckiego:Bogini z Komsomołu

  Sebastian Chosiński

  Rawil Batyrow Czekamy na ciebie, chłopcze
  

  
  Przed nakręceniem słynnego melodramatu Romanca o zakochanych Andriej (Michałkow-)Konczałowski zrobił scenariuszowe podejście do podobnego tematu w dalekim od Moskwy Taszkencie. Wymyśloną przez niego  do spółki z Eduardem Tropininem  fabułę (inspirowaną prozą Siergieja Wołgina) przeniósł na ekran uzbecki reżyser Rawil Batyrow. Film  pokazywany także w Polsce Ludowej  nosi tytuł Czekamy na ciebie, chłopcze.
Ekstrakt: 60%
[image: Czekamy na ciebie, chłopcze]
Ciekawe czy Andriej (Michałkow-)Konczałowski, jadąc z dopiero co zdobytym dyplomem ukończenia studiów reżyserskich w moskiewskim Wszechzwiązkowym Państwowym Instytucie Kinematografii (WGIK) do Kirgizji, aby nakręcić tam swój debiutancki film pełnometrażowy (Pierwszy nauczyciel), zakładał, że to zaledwie początek kilkunastoletnich bardzo bliskich jego związków  nie tylko zresztą zawodowych  z kinematografiami środkowoazjatyckich republik Związku Radzieckiego? Że jako scenarzysta będzie współpracował nie tylko z reżyserami z Kirgizji, ale również Kazachstanu i Uzbekistanu? To są oczywiście pytania retoryczne, bo przecież nikt nie byłby w stanie czegoś takiego przewidzieć. A jednak stało się  ku chwale zarówno samego Konczałowskiego, jak i filmowców z regionów, które dotąd były w tych dziedzinach mocno upośledzone.
Po Pierwszym nauczycielu (1965) Andriej Siergiejewicz był w kolejnych latach (współ)autorem scenariuszy do uzbeckiego dramatu historyczno-rewolucyjnego Taszkent  miasto chleba (1967) Szuchrata Abbasowa, kazachskiej wojennej Pieśni o Manszuk (1969) Mażyta Biegalina, zrealizowanego w tej samej republice easternu Koniec atamana (1972) Szakena Ajmanowa oraz również utrzymanej w stylistyce opowieści z Dzikiego Wschodu, powstałej przy kooperacji Uzbeków i Tadżyków Siódmej kuli (1972) Alego Chamrajewa. A potem nastąpiła gwałtowna wolta gatunkowa, która zaowocowała jak najbardziej współczesnym dramatem obyczajowym Czekamy na ciebie, chłopcze.
Nakręcono go  ponownie  w Uzbekistanie, a miejscem akcji uczyniono stolicę republiki  Taszkent. Za reżyserię odpowiadał urodzony w Astrachaniu Rawil Ismaiłowicz Batyrow (1931-2014), który pierwotnie otrzymał imię Roald na cześć Amundsena, norweskiego zdobywcy bieguna południowego. Ukończył on Taszkencki Instytut Teatralno-Artystyczny (1952), po czym na siedem kolejnych lat został głównym reżyserem obwodowego Teatru Dramatycznego. Batyrowowi marzyła się jednak kariera filmowa. By otworzyć sobie do niej drogę, w 1959 roku wystarał się o staż w Mosfilmie; pracował na planie głośnie dramatu antywojennego Pokój przychodzącemu na świat (1961) Aleksandra Ałowa i Władimira Naumowa. Kiedy obraz ten trafił do dystrybucji, Rawil Ismaiłowicz miał już w ręku to, na czym najbardziej mu wówczas zależało  etat w wytwórni Uzbekfilm.
Filmem, od którego zaczęła się jego kariera kinowa, był  zrealizowany do spółki z Albertem Chaczaturowem  dramat Twoje ślady (1963). Samodzielnym debiutem okazał się historyczno-przygodowy eastern Linoskoczkowie (1964), po którym powstały dwa dzieła poświęcone Wielkiej Wojnie Ojczyźnianej: Do dwudziestego szóstego nie strzelać (1966) oraz Jabłka 1941 roku (1969). Jak więc widać, także dla Batyrowa Czekamy na ciebie, chłopcze był pierwszą w dorobku współczesną opowieścią stricte obyczajową. Scenarzyści filmu  Andriej (Michałkow-)Konczałowski i Eduard Tropinin (wcześniej pracujący razem przy Końcu atamana, a następnie przy Szarym okrutniku)  oparli fabułę na motywach książki Młodość Siergieja Wołgina. Który tak naprawdę nazywał się Stepan Dołgopołow i był pochodzącym z Ukrainy dziennikarzem i prozaikiem, piewcą komunizmu, który w historii literatury radzieckiej zapisał się jako czołowy twórca powieści milicyjnych.
[image: ]
Oglądając Czekamy na ciebie, chłopcze można odnieść wrażenie, że autorzy na potęgę inspirowali się takimi filmami, jak Chodząc po Moskwie (1963) Gieorgija Danieliji oraz Pierwszy trolejbus (1963) Isidora Annienskiego. Co je łączy z dziełem Batyrowa? Po pierwsze: młodzi protagoniści (nie znoszę tego słowa, ale jestem zmuszony go użyć  dlaczego, za moment się dowiecie), którzy wkraczając w dorosłe życie, przekonują się, że niesie ono ze sobą dużo większą dawkę odpowiedzialności, niż sobie dotąd to wyobrażali. Po drugie: miasto, w którym rozgrywa się akcja, będące nie tylko tłem wydarzeń, ale przede wszystkim równoprawnym bohaterem (sic!). Po trzecie: beztroski nastrój podkreślany piosenkami (notabene słowa do nich napisał zmarły tragicznie dwa lata później poeta, aktor, scenarzysta i reżyser Giennadij Szpalikow, współautor Chodząc po Moskwie).
[image: ]
Niespełna dwudziestoletni Timur Guliamow (debiut Otabeka Ganijewa, później znanego między innymi z dramatu wojennego Szli żołnierze) mieszka z matką (Lola Badałowa) i młodszym bratem Agzamem (Dżachangir Fajzijew) w jednym z nowych osiedli w Taszkencie. Pracuje jako spawacz w fabryce, a popołudniami i wieczorami krąży po mieście z kolegami, śpiewając radosne piosenki i zaczepiając, choć bez złych zamiarów, ładne dziewczęta. Sam z żadną na razie się nie spotyka, choć dawno już wpadł w oko ciemnowłosej koleżance z pracy, Lusi (wciela się w nią Marina Niejołowa  patrz: Monolog oraz Jesienny maraton). Timurowi jednak podoba się starsza od niego o trzy lata blondynka Natasza (zmarła w ubiegłym roku Natalia Zorina, która krótko po premierze obrazu Batyrowa urodziła dziecko i wyemigrowała do Paryża, co przerwało jej świetnie zapowiadającą się karierę aktorską)  nie bez powodu nazywana w zakładzie Komsomolską Boginią.
[image: ]
Timur i Natasza znają się jeszcze z czasów szkoły, ale teraz znacznie więcej ich dzieli, niż łączy. Od pracuje w hali fabrycznej, ona w biurze; on prowadzi beztroskie życie, ona udziela się politycznie  działa nie tylko w Komsomole, ale również w radzie zakładowej, do której niebawem mają zresztą odbyć się wybory. O miejsce w tym gremium stara się przełożony Guliamowa, brygadzista Kułdaszow (Chamza Umarow, pojawiający się w czterech easternach Alego Chamrajewa: Czerwone piaski, Komisarz nadzwyczajny, Bez strachu oraz Siódma kula), który poszukuje głosów wśród załogi. Timura stara się przekupić atrakcyjnym skierowaniem na urlop. W normalnej sytuacji chłopak pewnie machnąłby ręką na niemoralną propozycję szefa i w czasie zebranie zagłosował na niego, ale teraz chcąc zrobić podejście do Nataszy, zwrócić na siebie jej uwagę  niechcący wywraca wszystko do góry nogami.
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W efekcie  zamiast Kułdaszowa  to on, jako reprezentant najmłodszych pracowników fabryki, zostaje członkiem rady zakładowej. Trafia też automatycznie do kierownictwa fabrycznego Komsomołu, co z jednej strony sprawia, że jest bliżej swojej bogini, ale z drugiej zrzuca na barki całą masę nowych obowiązków. Ma talent muzyczny? Ma! Niech więc prowadzi orkiestrę. Bliskie są mu sprawy społeczne? Jakże by nie! Niech zajmie się przydziałem nowych mieszkań dla pracowników. Z tego ostatniego pożytek taki, że więcej czasu spędza z Nataszą. Minus  że z jednej strony musi borykać się z kombinatorami, z drugiej zaś reagować na prawdziwe ludzkie dramaty. Chociażby okiełznać pijaka Gawriłę Frołowa (Witalij Leonow, znany z Oni walczyli za Ojczyznę i Biały Bim Czarne Ucho), którego nałóg niszczy całą rodzinę. Czy to wszystko warte jest zachodu? Biorąc pod uwagę, że bliskim znajomym Nataszy jest także posiadający własny samochód inżynier Aziz (Szurat Irgaszew  patrz: Bez strachu, Wysocki).
[image: ]
Choć reżyserowi udaje się do samego końca utrzymać bezpretensjonalny, liryczny nastrój, widz nie ma  podobnie zresztą jak główny bohater  wielu powodów do radości. Zwłaszcza że w finale wszystkich czeka spore zaskoczenie. Ostateczny dowód na to, że beztroska młodość odchodzi właśnie w niebyt. Od tej pory będzie już tylko pod górkę. Choć film kręcono w Taszkencie i miasto jest w nim obecne w zasadzie przez cały czas  nie zobaczycie na ekranie niczego, co mogłoby się kojarzyć z przeszłością stolicy Uzbekistanu. Twórcom zależało na tym, aby pokazać Taszkent nowoczesny: pojawiają się więc przestronne ulice, specyficzne dla architektury końca lat 60. XX wieku budynki (osiedla, sklepy, kawiarnie). Nie ma w ogóle kolorytu lokalnego, charakterystycznych miejsc  niczego z przeszłości. Tak naprawdę akcja równie dobrze mogłaby rozgrywać się w Mińsku, Kijowie czy jakimkolwiek innym mieście sowieckiego imperium. I to jest najistotniejszy niedostatek obrazu Batyrowa.
Po Czekamy na ciebie, chłopcze Rawil Ismaiłowicz nakręcił jeszcze osiem filmów, w tym jego kontynuację  dramat społeczny I chłopak powrócił (1981). Tyle że bohater inaczej się nazywa i gra go inny aktor. Wcześniej powstały natomiast: dramat Mój dobry człowiek (1973), wojenna Niezapomniana piosenka (1973), komedia romantyczna Wspaniały nauczyciel (1977) oraz nakręcona w koprodukcji z Jugosłowianami opowieść o wojnie Miłość i wściekłość (1978), której współreżyserem był Živko Ristić. Później z kolei: ponownie wojenna Wina lejtnanta Niekrasowa (1985), dramat psychologiczny Drugi krąg (1987) oraz  po ponad dwóch dekadach milczenia  melodramat Czy to jest raj? (2009).




Tytuł: Czekamy na ciebie, chłopcze
Tytuł oryginalny: Ждем тебя, парень
Reżyseria: Rawil Batyrow
Zdjęcia: Trajko Eftimowski
Scenariusz: Andriej Michałkow-Konczałowski, Eduard Tropinin
Obsada: Otabek Ganijew, Aleksandr Leńkow, Marina Niejołowa, Natalia Zorina, Chamza Umarow, Witalij Leonow, Szurat Irgaszew, Liusjena Owczinnikowa, Lola Badałowa, Siergiej Jakowlew, Razzak Chamrajew, Guli Chamrajewa, Dżachangir Fajzijew
Muzyka: Rumil Wildanow
Rok produkcji: 1972
Kraj produkcji: ZSRR
Czas trwania: 87 min
Gatunek: dramat, obyczajowy
Zobacz w: Kulturowskazie
Ekstrakt: 60%
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  Władca pierścieni: Pierścienie władzy:Odc. 4. Sekrety i przepowiednie

  Marcin Mroziuk

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

  
  Obserwując rozwój wydarzeń w Númenorze, możemy się przekonać, że pojawienie się tam Galadrieli wywołało niepokój nie tylko u sprawujących władzę, ale również wśród zwykłych obywateli. Co gorsza, wiele wskazuje na to, że Pharazôn wprawdzie umie zapanować nad tłumem, ale jego cele niekoniecznie będą zgodne z zamierzeniami Míriel, która panuje w zastępstwie chorego ojca.
Ekstrakt: 70%
[image: ‹Władca Pierścieni: Pierścienie Władzy›]
‹Władca Pierścieni: Pierścienie Władzy›
Okazuje się, że na królowej regentce ciąży ogromne brzemię. Trudno wszak jej decydować o przyszłości kraju, jeśli nie tylko męczą ją realistyczne sny o wielkiej fali zalewającej stolicę, lecz równie przerażającą wizję upadku królestwa ukazuje też palantir. Pytanie brzmi, czy do zagłady wyspiarskiego państwa miałoby doprowadzić współdziałanie z elfami, czy kontynuowanie polityki nieutrzymywania z nimi żadnych kontaktów.
Grono zwolenników tej drugiej opcji jest całkiem liczne, o czym świadczą choćby publicznie wyrażane obawy przed tym, że Galadriela zyska wpływ na decyzje podejmowane przez władczynię i w efekcie ludzie zaczną tracić pracę na rzecz elfów. Widzimy także, jak Pharazôn umiejętnie zapanowuje nad tym zbiegowiskiem, ale trudno w tym momencie nie zastanawiać się, jak zachowaliby się poddani, gdyby Míriel uległa namowom elfki i zdecydowała się zaangażować w walkę z Sauronem.
W napięciu oczekujemy więc, by poznać ostateczną decyzję królowej regentki, a w międzyczasie obserwujemy też perypetie Isildura, który wraz z przyjaciółmi zostaje wyrzucony ze Straży Morskiej. Można się jednak spodziewać, że jeszcze uda mu się przekuć tę porażkę w szansę na nowe otwarcie. Trudno też nie zachwycać się pięknymi widokami Númenoru, a nasz wzrok przyciąga w szczególności Białe Drzewo rosnące na dziedzińcu królewskiego pałacu.
W tym odcinku możemy wreszcie przyjrzeć się z bliska Adarowi. Sporym zaskoczeniem może być to, że przywódca orków jest elfem o pokrytej bliznami twarzy. Nie dziwnego, że plan realizowany przez jego podwładnych był przebiegły i przynajmniej do tej pory  w pełni skuteczny. Co ciekawe, teraz Adar uwalnia Arondira, którego wysyła z ofertąultimatum dla ludzi, którzy schronili się w elfiej strażnicy w Ostirith. Przebywają tam również Bronwyn i Theo, ale chłopak nie potrafi znieść bezczynności. Obserwujemy więc z zainteresowaniem, jak wraz z przyjacielem podejmuje ryzykowną wyprawę do opuszczonej wioski, by zdobyć tam zapasy żywności. Chociaż udaje mu się wyjść cało ze spotkania z orkami, to szybko się staje jasne, że bardzo zależy im na zdobyciu złamanego miecza ze znakiem Saurona, który znajduje się w posiadaniu Theo  nieświadomego mocy i znaczenia tego artefaktu.
Z kolei Elrond okazuje się być nie tylko skutecznym dyplomatą, ale również sprytnym wywiadowcą. Udaje mu się bowiem odkryć tajną kopalnie krasnoludów, w której wydobywają oni mithril. Jeżeli weźmie się pod uwagę niezwykłe właściwości tego metalu, całkiem zrozumiałe jest, czemu król Durin III chciał to znalezisko jak najdłużej utrzymać w tajemnicy. Inną sprawą jest, że władca krasnoludów podejrzewa, że wysłannik Gil-galada także nie wyjawił całej prawdy o powodach swej wizyty. Z ciekawością będziemy więc czekać, by dowiedzieć się, co przyniesie zaplanowana wyprawa księcia do Lindonu, a także czy przyjaźń elfa i krasnoluda przetrwa próbę czasu.




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: 
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  East Side Story:Za więziennym murem

  Sebastian Chosiński

  Tinatin Kajrishvili Panny młode
  

  
  Ponoć nadzieja umiera ostatnia. Nadzieja na szczęście, na lepsze życie, na wyjście z opresji. Takie przekonanie na pewno przydałoby się Gruzince Nutsie, bohaterce dramatu psychologiczno-obyczajowego Panny młode, której partner po paru latach odsiadki zbliża się dopiero do połowy wyroku. A jednak przedstawiającej jej codzienne życie na ekranie Tinatin Kadżriszwili trudno znaleźć wiarę w to, że po burzy zaświeci słońce.
Ekstrakt: 70%
[image: Panny młode]
Choć Gruzja (czy też szerzej: kraje południowego Kaukazu) zaliczają się do obszarów postsowieckich, nieczęsto filmy z tego kraju pojawiały się w East Side Story. Wynika to zapewne z niewielkiej popularności kina gruzińskiego w Polsce, bo przecież nie z powodu tego, że nie powstają tam filmy godne uwagi. Wystarczy wymienić na przykład nominowane do Oscara Mandarynki (2013) Zazy Uruszadzego, ale także komedię miłosną Randki w ciemno (2013) Lewana Koguaszwilego, dramat młodzieżowy Rozkwitające (2013) Nany Ekwtimiszwili czy na poły autobiograficzne Macierzyństwo (2017) Mariam Chaczwani. Jak widać, dwa z czterech wspomnianych obrazów wyreżyserowały kobiety. Podobnie rzecz ma się z powstałymi przed ośmioma laty (w koprodukcji z Francuzami) Pannami młodymi, których premiera światowa odbyła się na festiwalu w Berlinie.
Autorką dramatu (i współtwórczynią scenariusza) jest urodzona w 1978 roku w Tbilisi Tinatin Kadżriszwili, która w wieku dwudziestu trzech lat została absolwentką znajdującego się w stolicy kraju Państwowego Instytutu Teatru i Kina imienia Szoty Rustawelego (specjalizacja: reżyseria kina fabularnego). Na swój debiut kinowy musiała czekać jednak bardzo długo, bo aż do 2014 roku, kiedy to powstały właśnie Panny młode (w wymyśleniu fabuły pomógł Tinatin doświadczony aktor i scenarzysta Dato Czubiniszwili). Później nakręciła, jak dotąd przynajmniej, jeszcze tylko jeden film  dramat społeczny Horyzont. A że nie jest już artystką młodą, trzeba przyznać, że jej dorobek reżyserski nie powala na kolana. Przynajmniej jeśli chodzi o ilość, bo z jakością jest  dla odmiany  całkiem przyzwoicie.
Główną bohaterką jest mniej więcej trzydziestoletnia Nutsa (w tej roli tancerka i aktorka Mari Kitia). Kobieta mieszka z dwojgiem dzieci  synkiem Sandro (Beka Samadbegiszwili) i córeczką Lizą (Nita Kaliczawa)  na przedmieściach Tbilisi. Zarabia na życie, pracując w niewielkim zakładzie krawieckim. Otrzymywana tam pensja musi wystarczyć na utrzymanie trzyosobowej rodziny, co sprawia, że Nutsa z trudem wiąże koniec z końcem. Byłoby jej jeszcze trudniej, gdyby nie pomoc matki (Tamar Mamułaszwili), przyszywanej teściowej (Zaza Kaszibadze) oraz Lewana (Sergo Buigliszwili), jednego z przyjaciół partnera kobiety. A dlaczego to właśnie on nie dba o swoich najbliższych? Ponieważ od jakiegoś czasu siedzi w więzieniu (nie dowiadujemy się z jakiego powodu) i ma przed sobą kolejnych siedem lat odsiadki. Nutsa pewnie dawno by już od niego odeszła, gdyby nie dzieci i wpływowi znajomi Gogiego (Giorgi Mascharaszwili), którzy mogliby jej utrudnić życie.
[image: ]
Jako że nie są małżeństwem, ich kontakty są mocno utrudnione. Z tego właśnie powodu Nutsa decyduje się na zawarcie małżeństwa w więzieniu. Co polega na podpisaniu odpowiedniego papierka w obecności strażników i pracownicy socjalnej. Trwa zaledwie kilka minut i odbywa się w warunkach dalekich od jakiejkolwiek intymności. Ale przynajmniej od tej pory kobieta będzie mogła regularnie odwiedzać Gogiego za kratami, a on  dzwonić do niej. Czy to jednak cokolwiek zmienia w jej codziennym życiu? Sprawia, że udręka codzienności staje się mniej dotkliwa? Nic z tego. Kobiecie dochodzą kolejne obowiązki. W efekcie, choć wciąż jest młoda i bardzo atrakcyjna, żyje jak wdowa  kontrolowana z jednej strony przez matkę, z drugiej przez  teraz już oficjalną  teściową. Do tego dochodzą dzieci, przyjaciele męża, sąsiedzi. Mimo to kiedy poznaje przystojnego klienta, przez moment  jak można się domyślać  rodzi się w jej głowie myśl o uwolnieniu się od wszystkich udręk i rozpoczęciu życia od nowa, w innym miejscu i z innym człowiekiem. Ale czy zdobędzie się na to? Zostawi dzieci?
[image: ]
Ze współczesnych filmów gruzińskich wyłania się bardzo ponury obraz życia codziennego kobiet. Patriarchalne od wieków społeczeństwo sprawia, że wciąż poddawane są one ogromnej presji zewnętrznej, a ich rola sprowadzana do  mówiąc górnolotnie, co jednak wcale nie okazuje się takie wzniosłe w praktyce  odgrywania roli strażniczki domowego ogniska. W przypadku Nutsy jest to tym dosadniejsze, że ma męża odsiadującego wyrok; jej rzeczywistość jest więc złowróżbna do kwadratu. Podkreśla to jeszcze paradokumentalna forma narracji. Tinatin Kadżriszwili nie sili się bowiem na żadne fajerwerki. Kamera w zasadzie jedynie podąża za głównymi postaciami, odzwierciedlając na ekranie ich codzienne życie  puste, szare, pozbawione przyjemności. Nad którym unosi się cień więziennego muru. Tylko w jednym epizodzie na scenę zostaje wpuszczona odrobina światła: gdy Nutsa spotyka się po pracy z poznanym w zakładzie klientem. Ale i ta nadzieja szybko umiera.
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W tym kontekście nadzwyczaj przekornie brzmi tytuł filmu. Dzień ślubu Nutsy i Gogiego (ale również paru innych kobiet) nie ma w sobie nic świątecznego. Uroczystość jest całkowicie odhumanizowana, a małżonkowie nie dostają nawet kilku minut na to, aby pozostać tylko we dwoje. Na dodatek nie sposób myśleć pozytywnie o przyszłości, skoro przed panem młodym jeszcze sporo czasu, jaki będzie musiał spędzić za kratami, zapewne zadręczając się myślami, czy żona jest mu wierna i co czeka go, kiedy już wyjdzie na wolność. Nieprzypadkowo w najważniejszej sekwencji filmu nad głowami bohaterów przetacza się potężna burza. Ale też po niej, o świcie, powietrze staje się bardziej rześkie, a na niebo wychodzi słońce. Może więc warto czekać?




Tytuł: Panny młode
Tytuł oryginalny: პატარძლები [Patardzlebi]
Dystrybutor:  Bomba Film
Data premiery: 21 listopada 2014
Reżyseria: Tinatin Kajrishvili
Zdjęcia: Giorgi Devdariani
Scenariusz: Dato Chubinishvili, Tinatin Kajrishvili
Obsada: Sergo Buiglishvili, Anuka Grigolia, Nita Kalichava, Mari Kitia, Giorgi Makharadze, Tamar Mamulashvili, Giorgi Maskharashvili, Beka Samadbegishvili
Muzyka: Rim Laurens
Rok produkcji: 2014
Kraj produkcji: Francja, Gruzja
Czas trwania: 94 min
Gatunek: dramat
Zobacz w: Kulturowskazie
Ekstrakt: 70%
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  Modelowa rodzina:Odc. 10. Gra o najwyższą stawkę

  Marcin Mroziuk

  Modelowa rodzina
  

  
  Zgodnie z serialową logiką zakończenie pierwszego sezonu Modelowej rodziny przynosi trochę rozstrzygnięć, ale zarazem otwiera nowe wątki, które mają zachęcić widzów do obejrzenia kontynuacji. Oczywiste jest więc, że główny bohater nie może liczyć na to, że uda mu się szybko wrócić do dawnego spokojnego życia.
Ekstrakt: 80%
[image: Modelowa rodzina]
Mimo wszystko wygląda na to, że Dong-ha  przynajmniej na krótką metę  postawił na właściwego konia. Nie chodzi tylko o to, że policja niekoniecznie zapewniłaby mu bezpieczeństwo, a chcący ratować własną skórę Kang-Jun najprawdopodobniej by go zabił. Istotne konsekwencje dla głównego bohatera mogą mieć bowiem działania Kwang-chula, który nie spoczywa na laurach po tym, jak została wyeliminowana cała grupa Yong-Soo.
Wprawdzie rzucenie wyzwania głównemu kartelowi może wyglądać na czyste szaleństwo, ale w istocie jest dobrze przemyślaną decyzją. Oszczędzenie profesora  wbrew wyraźnemu poleceniu przekazanemu przez wysłannika kartelu  tak naprawdę nie ma większy wpływu na pozycję Kwang-chula. Zdaje on sobie sprawę z tego, że i tak został już wydany wyrok na niego. Aby nie podzielić losu Yong-Soo, sam musi więc zadać pierwsze uderzenie. W efekcie po raz kolejny możemy podziwiać inteligencję i zimną krew gangstera, który nie tylko umiejętnie wykorzystuje informacje zdobyte miedzy innymi od Dong-ha, ale także  w razie potrzeby  potrafi skutecznie walczyć.
Inną sprawą jest to, że dla głównego bohatera współpraca z Kwang-chulem oznacza z kolei ryzyko ciągłych kłopotów z policją. Dong-ha przekonuje się już krótko po powrocie do domu, gdy zastaje tam ekipę przekopującą ogród wokół domu i przeszukującą wszystkie pomieszczenie. W sumie trudno stwierdzić, czy większe było wywołane tym przerażenie profesora, czy jednak jego zdziwienie, że niczego tam nie znaleziono. 
Wygląda jednak na to, że Joo-hyun nie zamierza odpuścić Dong-ha, co z kolei prowokuje go do działania. Otóż gdy Deuk-Soo zdradza mu nowe miejsce ukrycia zwłok, odkopuje kamerkę z samochodu ofiar, a dzięki nagraniu na niej dowiaduje się (a my wraz z nim), jak zginęli Han-cheol i jego partner. Trzeba też przyznać, że profesor w całkiem pomysłowy sposób naprowadza policjantkę do zakopanych ciał, zachowując przy tym anonimowość. Wszystko to nie oznacza jednak, że główny bohater ostatecznie porzucił myśli o oddanie się w ręce wymiaru sprawiedliwości. Szkopuł tkwi w tym, że dalszy rozwój wydarzeń może mu zwyczajnie uniemożliwić złożenie zeznań (i po prawdzie w tym momencie można mieć uczucie déjà vu)
Nie ulega wątpliwości, że Joo-hyun zdecydowanie nie ma dobrej passy. Najpierw zostaje przez szefa obarczona odpowiedzialnością za niepowodzenie poszukiwań w domu Parków, a następnie mocno przeżywa odnalezienie zwłok Han-cheola. Jakby tego było mało, z powodu współpracy z nią Yun-Seok znajdzie się w śmiertelnym niebezpieczeństwie. W efekcie policjantka, która od początku budzi sympatię swoją determinacją, decyduje się na doprawdy zaskakujące działanie. W związku z tym jedno jest pewne  całej tej sprawy nie da się już tak łatwo zatuszować. 
Nie da się ukryć, że po pierwszym sezonie musi zniknąć wiele postaci, bo zabici mogą pojawiać się tylko w retrospekcjach, a niekoniecznie będzie ku temu powód, skoro część wątków zyskała już satysfakcjonujące zakończenie. Oczywiście chętnie dowiemy się, jak potoczą się dalsze losy rodziny Parków, ale trudno przewidzieć, czy nowe pomysły scenarzystów okażą się przynajmniej równie atrakcyjne co dotychczasowe.




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:Bawełna ci nie wybaczy

  Sebastian Chosiński

  Bension Kimiagarow Jednego życia za mało
  

  
  W latach 60. i 70. XX wieku Andriej (Michałkow-)Konczałowski był bardzo płodnym scenarzystą. Nie wszystko jednak, co wychodziło spod jego pióra, zamieniało się z miejsca w filmowe złoto. Jednym z mniej udanych tekstów jego autorstwa jest dramat społeczny (z wątkiem easternowym) Jednego życia za mało, który na ekran przeniósł żyjący w Tadżykistanie żydowski reżyser Bension Kimiagarow.
Ekstrakt: 60%
[image: Jednego życia za mało]
Powoli, acz nieubłaganie, zbliżamy się do końca przeglądu filmów powstałych w radzieckich republikach Azji Środkowej na podstawie scenariuszy  napisanych samodzielnie bądź z innych twórcami  Andrieja (Michałkowa-)Konczałowskiego. Oprócz kilku historyczno-rewolucyjnych easternów (Koniec atamana, 1970; Siódma kula, 1972; Szary okrutnik, 1973; Ekspres transsyberyjski, 1977; Krew i pot, 1978), reżyserom z Kazachstanu, Uzbekistanu bądź Tadżykistanu podarował on jeszcze między innymi wojenną Pieśń o Manszuk (1969) oraz obyczajowy Czekamy na ciebie, chłopcze (1972). Z kolei w 1974 roku powstała  w wytwórni Tadżykfilm  opowieść Jednego życia za mało, obraz łączący w sobie dwa gatunki: eastern ze współczesnym dramatem psychologicznym.
Reżyserem Jednego życia za mało był Bension (Boris) Arijewicz Kimiagarow (1920-1979), urodzony w turkiestańskiej (obecnie należącej do Uzbekistanu) Samarkandzie; z pochodzenia był jednak Żydem, a jego rodzice przyszli na świat w Bucharze. Jako czternastolatek został aktorem w teatrze w uzbeckiej Kokandzie, skąd po dwóch latach przeniósł się do ówczesnego Stalinabadu (Duszanbe), by rozpocząć studia w Instytucie Pedagogicznym. Po jego ukończeniu nie został jednak nauczycielem, lecz przeprowadził się do Moskwy, aby wstąpić na wydział reżyserski Wszechzwiązkowego Państwowego Instytutu Kinematografii, który ukończył w 1944 roku (co warto podkreślić, jego opiekunem we WGIK-u był sam Siergiej Eisenstein). Z dyplomem w ręku Kimiagarow wrócił do Tadżykistanu i dostał etat reżysera w Stalinabadzkiej Wytwórni Filmowej (którą cztery lata po śmierci dyktatora przechrzczono w końcu na Tadżykfilm), w której do 1962 roku zrealizował kilkanaście filmów dokumentalnych.
Od nich zaczął karierę, ale wkrótce spróbował też sił w fabule. Zaczął od historyczno-rewolucyjnego Połączenia (1956); później powstały: dramaty Wysokie stanowisko (1958) i Ciszy nie będzie (1962), biograficzny Los poety (1959), którego bohaterem był żyjący na przełomie IX i X wieków klasyk literatury tadżyckiej i perskiej Rudaki, baśń Sztandar kowala (1961), historyczno-rewolucyjne Czas pokoju (1964) i Hasan Arbakesz (1965), melodramat Z księgi królów (1968) oraz oparta na jedenastowiecznym perskim eposie Ferdousiego Szachname trylogia Legenda o Rustamie (1971), Rustam i Suchrab (1971) oraz Rycerz i los (1976). Pomiędzy nimi Kimiagarow nakręcił Jednego życia za mało (1974), a na koniec swojej niezbyt długiej kariery  pięcioczęściowy telewizyjny dramat historyczny Człowiek zmienia skórę (1979), który oparty został na powieści polskiego prozaika-komunisty, ofiary stalinowskiej Wielkiej Czystki  Brunona Jasieńskiego (1901-1938).
[image: ]
Premiera filmu opartego na scenariuszu Konczałowskiego, do którego muzykę skomponował Giennadij Aleksandrow (od ponad trzech dekad żyjący na emigracji w Stanach Zjednoczonych), a za zdjęcia odpowiadał absolwent WGIK-u Dawłatnazar Chudonazarow  miała miejsce w Duszanbe w październiku 1974 roku. Nie był to jednak obraz, który  biorąc pod uwagę produkcyjny temat (bardziej pasujący do lat 50. XX wieku)  mógłby zawojować kina w całym Kraju Rad, więc trudno się dziwić, że szybko popadł w zapomnienie. Akcja rozgrywa się na dwóch płaszczyznach czasowych: w latach 20., kiedy w Azji Środkowej dopiero zaprowadzana jest władza komunistyczna, oraz 60., kiedy Tadżykistan jest już krajem powszechnej szczęśliwości i zadowolonych z życia kołchoźników produkujących bawełnę. W wątku historycznym, patrząc oczywiście z perspektywy twórców filmu, główną postacią jest czekista Sattar Safarow (pochodzący z północnej Osetii Bimbołat Batajew, uczeń Jurija Liubimowa, znany z wojennego Domu na rozstajach), który występuje przeciwko własnemu ojcu i mieszkańcom rodzinnej wsi, chcąc nieurodzajny step zamienić w żyzne pola, na których uprawiana ma być bawełna. W tym celu trzeba jednak wybudować kanał doprowadzający wodę, a na to nie chcą pozwolić grasujący w okolicy basmaczowie.
[image: ]
Kilkadziesiąt lat później Sattar, wiekowy już mężczyzna, wciąż jest przewodniczącym kołchozu, który parę dekad wcześniej zakładał. Cieszy się wielkim autorytetem wśród lokalnych i stołecznych władz republiki. Jedyną osobą, z którą nie potrafi się dogadać, jest jego syn Murad (jedna z zaledwie czterech ról filmowych Kadyra Jułdaszewa). Dwudziestokilkulatek jest naukowcem, specjalistą od uprawy bawełny. Nie chce jednak robić tego w taki sam sposób jak w latach 20. czy 30. Opracowuje nowe, skuteczniejsze metody, przynoszące więcej plonów. Podlegające mu pole doświadczalne znajduje się na terenie kołchozu, którym zawiaduje Safarow senior. Ten nie jest zadowolony z eksperymentów Murada, które sprawiają, że  przynajmniej na razie  plony nie zwiększają się tak, jak to planowano. Z tego też powodu Sattar chce wrócić do starych, sprawdzonych metod, co z kolei może zniweczyć pracę naukową syna. Murad szuka więc wsparcia u innych: swego promotora na uczelni, profesora Jamszczikowa (w tej roli Igor Kwasza), oraz przyjaciela Timura (Tugan Reżametow), który z zawodu jest cybernetykiem. Coraz częściej zadaje sobie jednak pytanie, czy jego kariera naukowa jest ważniejsza od osiągnięć ojca? Czy ma prawo swoimi eksperymentami hamować produkcję w kołchodzie?
[image: ]
Pasjonująco brzmią dzisiaj te pytania i wątpliwości młodego naukowca, prawda? Na ekranie nie wypada to, na szczęście, aż tak naiwnie, choć trudno stwierdzić, by fabuła była w stanie zafascynować widza i trzymać go w napięciu. Można jedynie żałować, że Andriej Konczałowski nie zdecydował się rozwinąć wątku historycznego w pełnoprawny i pełnometrażowy film  wówczas otrzymalibyśmy kolejny, zapewne dużo bardziej interesujący, eastern z czasów walki z basmactwem (symbolizowanym przez postać islamskiego bojownika Kurbaszy, w którego wcielił się Gruzin Otar Koberidze  patrz: Komisarz). A tak na plan pierwszy wybijają się współczesne dylematy Murada, które z punktu widzenia gospodarczego wydają się być do bólu naiwne. Bo jak inaczej wytłumaczyć sobie wstrzymanie eksperymentu naukowego, który może być korzystny dla całego kraju, ponieważ może on spowodować zawalenie się planu produkcyjnego na dany roku? Każdy ekonomista chwyciłby się za głowę z rozpaczy. Ale przecież w Związku Radzieckim ważniejsze były względy polityczne i propagandowe




Tytuł: Jednego życia za mało
Tytuł oryginalny: Одной жизни мало
Reżyseria: Bension Kimiagarow
Zdjęcia: Dawłatnazar Chudonazarow
Scenariusz: Andriej Michałkow-Konczałowski
Obsada: Bimbołat Batajew, Kadyr Jułdaszew, Wiktoria Duchina, Sajram Isajewa, Igor Kwasza, Machmudżan Wachidow, Tugan Reżametow, Farruch Kasymow, Ato Muchamedżanow, Otar Koberidze, Abdusalom Rachimow, Akmurad Baszimow, Muszarafa Kasymowa, Gurmindż Zawkibekow
Muzyka: Giennadij Aleksandrow
Rok produkcji: 1974
Kraj produkcji: ZSRR
Czas trwania: 86 min
Gatunek: dramat, psychologiczny
Zobacz w: Kulturowskazie
Ekstrakt: 60%
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  Ród smoka:Odc. 5. Jak być szczęśliwym w małżeństwie

  Marcin Mroziuk

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

  
  Doskonale wiemy, że Rhaenyra z własnej woli nie wybrałaby Laenora Velaryona na swojego męża. Dlatego z pewnym zaskoczeniem obserwujemy, że tych dwoje nadspodziewanie dobrze się ze sobą dogaduje. Nie oznacza to jednak, że ich związek jest skazany na sukces.
Ekstrakt: 80%
[image: Ród smoka. Sezon 1]
Oczywiste jest, że zarówno dla Rhaenyry, jak Laenora ten ślub ma być spełnieniem powinności wobec rodziny i królestwa, a nie poszukiwaniem szczęścia. Trudno jednak nie podziwiać śmiałości księżniczki, która  świadoma homoseksualnych skłonności swego przyszłego męża  otwarcie proponuje mu, aby po spłodzeniu spadkobierców ich związek był otwarty. Co ciekawe, z wizji takiego układu najwyraźniej zadowoleni są młody Velaryon i jego kochanek Joffrey Lonmouth, natomiast Criston Cole jest rozczarowany, że córka Viserysa woli żyć w hipokryzji niż uciec z nim z królewskiego dworu.
Dość szybko sytuacja dodatkowo się komplikuje za sprawą działań królowej. Zapewne trochę do myślenia dało jej ostrzeżenie usuniętego ze stanowiska namiestnika ojca. Przed wyjazdem z Królewskiej Przystani wyjaśnia on córce, że w przypadku walki o tron nie będzie sentymentów, a jej dzieci będą zagrożeniem dla pozycji Rhaenyry. Kiedy więc Criston Cole wyznaje Alicent prawdę o relacji łączącej go z księżniczką, zastanawiamy się, w jaki sposób żona Viserysa wykorzysta tę wiedzę, szczególnie że jej przybycie w zielonej sukni w trakcie przemówienia króla na uroczystości zaręczyn Rhaenyry i Laenora jest świadomą prowokacją.
Inną sprawą jest, że nie mamy zbyt wiele czasy, by rozpamiętywać znaczenie gestu Alicent, gdyż przebieg uroczystości zostaje zupełnie zaburzony z powodu nieporozumienia między kochankami narzeczonych. W sumie trudno do końca pojąć motywy, jakimi kierował się Criston Cole  czy chciał zapewnić bezpieczeństwo ukochanej, czy raczej nie potrafił utrzymać nerwów na wodzy w związku z jej zbliżającym się ślubem. Szybko staje się jednak jasne, że chociaż jego czyn nie udaremnił małżeństwa Rhaenyry i Laenora, to sprawił im obojgu wiele bólu. A jakby tego było mało, los kochanka Rhaenyry znowu odmienia się za sprawą interwencji królowej! Biorąc zaś pod uwagę coraz wyraźniejsze pogorszenie stanu zdrowia króla, można się spodziewać, że walka o schedę po nim będzie coraz bardziej bezpardonowa.
Warto też zwrócić uwagę na to, w jaki sposób z małżeńskimi trudnościami w międzyczasie uporał się Deamon. Od dawna wiemy, że nie kocha on żony, ale mimo wszystko możemy być nieco zaskoczeni, gdy ją zabija. Oczywiście później twierdzi, że jej śmierć była efektem wypadku i zupełnie nie przejmuje się oskarżeniami rzucanymi przez jej krewnych. Wygląda na to, że nie tylko nie poniesie konsekwencji za popełnioną zbrodnie, ale jeszcze przejmie majątek ofiary! Wszystko to sprawia, że młodszy brat Viserysa jest postacią z jednej strony mogącą budzić przerażenie, ale z drugiej bez wątpienia fascynującą. Po raz kolejny wyrazy uznania należą się więc świetnemu w tej roli Matowi Smithowi.




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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  East Side Story:Nad brzegiem Wilii, w cieniu telewizyjnej wieży

  Sebastian Chosiński

  Tomas Smulkis Ludzie, których znamy
  

  
  Choć akcja dramatu psychologicznego litewskiego reżysera Tomasa Smulkisa Ludzie, których znamy rozgrywa się w Wilnie, równie dobrze za tło fabuły mogłyby posłużyć Warszawa, Moskwa, Berlin czy Paryż. Film jest bowiem uniwersalną opowieścią o niedostosowaniu do życia, o ucieczce przed stabilnością, która kojarzy się bohaterom z wewnętrznym zniewoleniem. Ta ucieczka przybiera jednak różne i  zdawałoby się, w zależności od osoby  wykluczające się formy.
Ekstrakt: 70%
[image: Ludzie, których znamy]
W czasach Związku Radzieckiego, choć zgodnie z polityką kulturalną państwa, każda republika posiadała własną wytwórnię filmową (przynajmniej jedną), nie oznaczało to wcale, że szanse rozwoju kinematografii w całym kraju były równe. Nad wszystkimi dominowały bowiem głównie dwie firmy  stołeczny Mosfilm oraz leningradzki Lenfilm. Drugą ligę stanowiły wytwórnie w Kijowie, Odessie, Mińsku i kolejna z moskiewskich  im. Maksima Gorkiego. Pozostałe radziły sobie znacznie gorzej, kręcąc co najwyżej kilka obrazów w ciągu roku. To oczywiście odbiło się na stanie sztuki filmowej w niepodległych już państwach, które na początku lat 90. ubiegłego wieku powstały na gruzach Kraju Rad. Długo musiały one budować swój przemysł filmowy, wiele z nich do dzisiaj nie doszlusowało nawet do średniej europejskiej. W takiej sytuacji znajdują się chociażby Mołdawia, Białoruś (choć w kraju rządzonym przez Alaksandra Łukaszenkę jako podstawowe przyczyny tego stanu rzeczy w grę wchodzą głównie kwestie polityczne) oraz dawne republiki nadbałtyckie (mimo że Estonia przeżyła w pewnym momencie krótkotrwały wzlot).
Kinematografia litewska nie należy więc do dominujących na Starym Kontynencie, nawet biorąc pod uwagę jedynie dawny ZSRR. Mimo to co jakiś czas powstają w Wilnie (bądź przy współpracy miejscowej wytwórni)) filmy, których nie trzeba się wstydzić  najczęściej są to jednak koprodukcje. Choć akurat omawiany dzisiaj dramat obyczajowo-psychologiczny Ludzie, których znamy jest dziełem samych Litwinów. Odpowiada za niego  urodzony w Wilnie  Tomas Smulkis, absolwent stołecznej Akademii Muzyki i Teatru (specjalność: reżyseria filmowa). Zadebiutował on przed trzynastu laty krótkometrażówką Obiad (2009); w tym samym roku zrealizował swój pierwszy pełny metraż fabularny  thriller Park 79. Po czym, mogłoby się wydawać, na długo zamilkł, skoro kolejnym jego dziełem jest dopiero ubiegłoroczny bohater dzisiejszego East Side Story (nie licząc nakręconego po drodze krótkiego dokumentu W poszukiwaniu raju). Nie do końca tak było, w tym czasie bowiem Smulkis pracował jako asystent bądź drugi reżyser przy wielu innych produkcjach. Zdobywał w ten sposób niezbędne doświadczenie i zaufanie potencjalnych inwestorów.
Ci w końcu wyłożyli pieniądze na Ludzi, których znamy  film, który  to akurat komplement  mógłby być wczesnym dziełem samego Andrieja Zwiagincewa. Bez wątpienia to właśnie twórczością autora Eleny (2011), Lewiatana (2014) czy Niemiłości (2017) inspirowali się Smulkis i jego scenarzystka Birute Kapustinskaitė. Obraz miał premierę w marcu ubiegłego roku podczas 26. Wileńskiego Festiwalu Filmowego, gdzie nominowano go do głównego lauru i uhonorowano nagrodą FIPRESCI. Z kolei Litewska Akademia Filmowa przyznała mu statuetkę za najlepszą muzykę oraz nominowała między innymi w tak ważnych kategoriach, jak najlepszy aktor, najlepsza aktorka i najlepszy film. I chociaż ze wskazań tych niewiele wyszło, nie zmienia to faktu, że Ludzie, których znamy są uniwersalnym portretem współczesnego społeczeństwa (nie tylko litewskiego), zmagającego się z traumami, społecznym ostracyzmem, poczuciem niezrozumienia i niespełnienia.
[image: ]
Akcja rozgrywa się we współczesnym Wilnie i skupia się na codziennym życiu trojga bohaterów. Dobiegający pięćdziesiątki, pracujący w szkole Vytas (Arūnas Sakalauskas znany między innymi z Wróżb kumaka Roberta Glińskiego) ma żonę i nastoletniego syna, który ma szansę zostać gwiazdą koszykówki. Będąca mniej więcej jego rówieśniczką Goda (Gabija Jaraminaitė, która karierę aktorską zaczynała jako szesnastolatka), choć jest piękną i zmysłową kobietą sukcesu, żyje samotnie, utrzymując kontakty  i to tylko telefoniczne  jedynie ze swoją młodszą siostrą. Najmłodsza z nich wszystkich Justė (Milda Noreikaitė) jest psycholożką i pracuje w telefonie zaufania. Tam poznała także swojego chłopaka Paulusa (Paulus Markevičius), z którym planuje wspólną przyszłość. Patrząc na nich z boku, można odnieść wrażenie, że prowadzą życie stabilne, poukładane  dokładnie takie, jakie sobie wybrali, a więc tym samym, są usatysfakcjonowani, by nie rzec, że szczęśliwi. Ale to pozór, w rzeczywistości każde z nich dźwiga w swej duszy potężny ciężar i znajduje się na życiowym rozdrożu.
[image: ]
Goda, o której dowiadujemy się najmniej, zdaje sobie coraz bardziej sprawę z tego, że przegrała swoje życie. Cóż jej bowiem po luksusowym mieszkaniu, sterylnym jak sala operacyjna w szpitalu, skoro nie w nim bliskiego człowieka. Jego brak zaczyna sobie boleśnie uświadamiać dopiero, gdy za sprawą siostry na kilka dni (a raczej nocy) zatrzymuje się u niej James, przybysz z Bristolu, menedżer projektu realizowanego w Wilnie. Kobieta wpada w popłoch  świadomość, że pod jej dachem znajduje się obcy człowiek i na dodatek mężczyzna wytrąca ją z równowagi. Boi się go, ale jednocześnie czuje do niego dziwny pociąg i fascynację. Vytas od lat nie potrafi zbudować bliskiej więzi z Eleną (Jolanta Dapkūnaitė  patrz: Młody Wallander 2: Cień zabójcy). Coraz rzadziej bywa w domu, aż w końcu pewnego dnia oznajmia żonie, że chce rozwodu. To oczywiście wywraca ich wspólne życie do góry nogami i zmusza kobietę do szukania odpowiedzi na pytanie, co się stało. Czy w grę wchodzi zdrada? Prawdę zna tylko jeden człowiek  to umierający w szpitalu na raka przyjaciel Vytasa, Audrius (Dainius Svobonas).
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Najwięcej czasu scenarzyści poświęcają Justė. Może dlatego, że jako najmłodsza i najmniej doświadczona z trojga głównych bohaterów nosi na swoich barkach największą odpowiedzialność  za losy innych ludzi, którzy nie radzą sobie z życiem i emocjami. Jednym z nich jest nastoletni Anatolijus (Justinas Lipnickas), często dzwoniący do Justė do pracy, starający się namówić ją na spotkanie w rzeczywistości. Ona, jak nakazują zasady, konsekwentnie odmawia. Ale wcale nie jest przekonana, czy dobrze robi. Te wątpliwości rzutują na jej relacje z Paulusem; coraz bardziej drażni ją mieszczańskość młodego mężczyzny  dążenie do tego, by mieć własne mieszkanie, dziecko, spokojną pracę. Rzeczy, które ważne są dla niej (praca, pomaganie innym), on traktuje jedynie jako etap. I może nawet ma rację, tyle że Justė nie potrafi się z tym pogodzić.
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Widz wgłębiający się w życiowe zakręty bohaterów podświadomie oczekuje jednego  że ich drogi w którymś momencie przetną się i wyniknie z tego coś istotnego dla każdego z nich. Kapustinskaitė i Smulkis wybierają jednak inną drogę: skupiają się na diagnozie sytuacji, a ewentualne leczenie pozostawiają innym. Tym mają zająć się widzowie już po dotarciu do napisów końcowych. W efekcie Ludzie, których znamy okazują się trzema odrębnymi, choć przemieszanymi fabularnie, nowelami; ich wspólnym mianownikiem jest miasto, w którym umieszczono akcję. Brak zatem mocnej klamry spinającej całość. Brak puenty. Trudno jednak uznać to za błąd scenariuszowy. Autorzy taki po prostu podjęli wybór. Czy słuszny  o to można się spierać. Nie zmienia to faktu, że film Tomasa Smulkisa angażuje emocjonalnie i zaskakuje, a jego dodatkowymi atutami są eksperymentalna muzyka Liny Lepelytė (nagroda Litewskiej Akademii Filmowej jest jak najbardziej zasłużona) oraz pojawiający się w epizodzie  jako emeryt Kazimieras  legendarny litewski aktor Juozas Budraitis (Tarcza i miecz: Nie podlega odwołaniu, Król Lear). Dobrze, mimo osiemdziesiątki na karku, widzieć go w niezłej formie!




Tytuł: Ludzie, których znamy
Tytuł oryginalny: Žmonės, kuriuos pažįstam
Reżyseria: Tomas Smulkis
Zdjęcia: Vytautas Plukas
Scenariusz: Birute Kapustinskaitė, Tomas Smulkis
Obsada: Milda Noreikaitė, Gabija Jaraminaitė, Arūnas Sakalauskas, Paulus Markevičius, Jolanta Dapkūnaitė, Šarūnas Rapolas Meliešius, Dainius Svobonas, Vesta Grapštaitė, Daurius Meškauskas, Juozas Budraitis, Zigmantas Butautis, Justinas Lipnickas
Muzyka: Lina Lepelytė
Rok produkcji: 2021
Kraj produkcji: Litwa
Czas trwania: 99 min
Gatunek: dramat, psychologiczny
Zobacz w: Kulturowskazie
Ekstrakt: 70%
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  Władca pierścieni: Pierścienie władzy:Odc. 5. Nadchodzą naprawdę ciężkie czasy

  Marcin Mroziuk

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

  
  Wprawdzie zgodnie z decyzją podjętą przez Míriel w Númenorze trwają przygotowania do ekspedycji mającej wyruszyć do Śródziemia, ale przekonamy się, że wciąż nie brakuje przeciwników tej wyprawy. Tymczasem w Krajach Południowych sytuacja wygląda coraz gorzej W efekcie mógłby znacząco wzrosnąć poziom napięcia, ale skutecznie utrudnia to niespieszne tempo, w jakim toczą się wydarzenia.
Ekstrakt: 60%
[image: Władca Pierścieni: Pierścienie Władzy]
Nie ulega wątpliwości, że to Galadriela jest głównym motorem napędowym działań Númenoryjczyków, bo jej entuzjazm do podjęcia walki z Sauronem może być zaraźliwy. Zarazem elfka zdecydowanie bardziej przekonująco wypada, gdy włącza się w prowadzenie ćwiczeń szermierczych dla żołnierzy, niż w trakcie rozmowy z Halbrandem, którego zachęca go do większego zaangażowania się w wyprawę do Śródziemia.
Z kolei dzięki rozmowie Pharazôna z synem łatwiej nam zrozumieć jego prawdziwe motywy i cele. Jasne jest, że ambicje tego męża stanu nie ograniczają się do bycia podporą rządów królowej regentki, ale jednocześnie nie brakuje mu cierpliwości, by czekać na sprzyjającą okazję, a w dodatku ma swoją wizję tego, co jest dobre nie tylko dla niego, ale i dla całego królestwa. Inną sprawą jest, że podjęta przez Kemena na własną rękę akcja mająca udaremnić wypłynięcie statków niekoniecznie jest w pełni zgodna z zamysłami jego ojca. 
Co ciekawe, w związku z sabotażową akcją Kemena dość niespodziewanie poprawi się pozycja Isildura, który do tej pory nie mógł liczyć na żadne pobłażanie ze strony Elendila. No cóż, obserwując te zawirowania w relacjach między ojcami i synami, można dojść do wniosku, że wprawdzie niedaleko pada jabłko od jabłoni, ale zarazem młodość często idzie w parze z porywczością. 
Z kolei w Krajach Południowych pomału zbliża się czas decydujących rozstrzygnięć. Część uchodźców, którzy schronili się w Ostirith, decyduje się bowiem przystać na ofertę poddania się orkom. Tej grupie przewodzi Waldreg, który od dawna czeka na powrót Saurona i ma nadzieję, że jest nim właśnie Adar. Starzec będzie jednak zaskoczony konsekwencjami swojego wyboru, ale w tym momencie raczej już nie będzie mógł zawrócić z obranej drogi. 
Dla odmiany ludzie, którzy pozostali w elfiej strażnicy, nie mają żadnych złudzeń co do tego, że wkrótce zostaną zaatakowani. Jakby tego było mało, Arondir ma jeszcze jedno zmartwienie, bo dowiaduje się od Theo o złamanym mieczu. Elf jest bowiem świadomy, że jeśli ten artefakt wpadnie w ręce Adara, to los całej tej krainy będzie przesądzony!
Napięcia pojawiają się nawet wśród harfootów, którzy są zaniepokojeni tym, że w lasach brakuje pożywienia. Niektórzy irracjonalnie wiążą to z obecnością w ich grupie wielkoluda, ale Sadok nie ulega żądaniom pozbycia się obcego. Wkrótce przekonamy się zaś, że przybysz nie jest zwykłym mężczyzną, lecz włada wielką mocą. Nadal jednak nie wyjaśnia się, kim on naprawdę jest i w jakim celu przybył. Trudno nie zastanawiać się też, czy  przy jego wyraźnych kłopotach z pamięcią  w każdym przypadku będzie wiedział, w jakim celu powinien wykorzystać magię.
Niezbyt owocna okazuje się zaś wizyta księcia Durina IV w Lindonie. Wprawdzie w jej trakcie Elrond dowiaduje się od Gil-galada, czemu Najwyższemu Królowi tak zależy na mithrilu, ale w tej sprawie ostatnie słowo będzie należało do władcy Khazad-dûm, dokąd jeszcze raz musi wyruszyć elf w towarzystwie swego krasnoludzkiego przyjaciela. W sumie te ich wędrówki tam i z powrotem mogą się stać nieco nużące  zarówno dla samych bohaterów, jak i widzów




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: 60%
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  Klasyka kina radzieckiego:Zapomniane arcydzieło kinematografii uzbeckiej

  Sebastian Chosiński

  Szuchrat Abbasow Taszkient  miasto chleba
  

  
  Nakręcony w radzieckim Uzbekistanie wstrząsający dramat historyczny Taszkient  miasto chleba Szuchrata Abbasowa był początkiem scenariuszowej współpracy Andrieja (Michałkowa-)Konczałowskiego i niewymienionego w napisach Andrieja Tarkowskiego z reżyserami z sowieckich republik Azji Środkowej. Współpracy, która  zwłaszcza w przypadku pierwszego z wymienionych  zaowocowała dziesięcioma pełnometrażowymi filmami, wśród których nie ma ani jednego słabego.
Ekstrakt: 90%
[image: Taszkient  miasto chleba]
O tym była mowa w Klasyce kina radzieckiego już parokrotnie: pełnometrażowy debiut fabularny Andrieja (Michałkowa-)Konczałowskiego, czyli nakręcony na podstawie słynnej powieści Czingiza Ajtmatowa dramat Pierwszy nauczyciel (1965), był zarazem pierwszym filmem opartym na scenariuszu Rosjanina zrealizowanym w sowieckich republikach Azji Środkowej. Zyskał on tak wielką popularność i tak wysokie oceny za walory artystyczne, że wkrótce posypały się propozycje współpracy od reżyserów z Kazachstanu, Uzbekistanu i Kirgistanu. A że twórca popadł w tym czasie w spore tarapaty zawodowe związane nie tylko ze wstrzymaniem szerokiej dystrybucji Andrieja Rublowa (1966) Andrieja Tarkowskiego (Konczałowski był współscenarzystą tego arcydzieła), ale również zatrzymaniem przez cenzurę jego własnej Historii Asi Kłaczinej, która kochała, lecz za mąż nie wyszła (1967)  chętnie godził się na wymyślanie fabuł dla innych. Sądził zapewne przy okazji, że w wytwórniach filmowych działających nierzadko setki, a nawet tysiące kilometrów od Moskwy cenzorzy będą mu mniej doskwierać. Jak się okazało  niekoniecznie. Czego zresztą doświadczył bardzo boleśnie podczas pracy nad Taszkientem  miastem chleba.
Reżyserem tego wstrząsającego dramatu historycznego jest Uzbek Szuchrat Salichnowicz Abbasow (1931-2018), który na świat przyszedł w Kokandzie, zmarł natomiast w Taszkencie, będącym już od niemal trzech dekad stolicą niepodległego Uzbekistanu. Początkowo, jak to często bywało, wcale nie zamierzał poświęcić się kinematografii i jako osiemnastolatek został absolwentem technikum medycznego. Po otrzymaniu dyplomu nie podjął jednak ani pracy w zawodzie felczera, ani nie kontynuował studiów w tej dziedzinie, lecz zapisał się na wydział reżyserii miejscowego Państwowego Instytutu Sztuki Teatralnej imienia Aleksandra Ostrowskiego, który ukończył w połowie lat 50. XX wieku. Przez kolejne dwa lata (1954-1956) pracował jako główny reżyser obwodowego Taszkenckiego Teatru Muzyczno-Dramatycznego w Jangijulu, po czym doszedł do wniosku, że jednak bardziej interesuje go kręcenie filmów. W tym celu przeniósł się na krótko do Moskwy, aby zaliczyć odpowiednie kursy organizowane przez wytwórnię Mosfilm.
Zaliczywszy je, wrócił do Taszkentu i w 1958 roku otrzymał etat w wytwórni Uzbekfilm, której pozostał wierny przez kolejne ponad trzy dekady (w latach 1982-1986 pełnił w niej nawet funkcję dyrektora). Odszedł na początku lat 90., aby zostać wykładowcą w uczelni artystycznej, którą kiedyś sam ukończył. Jak wielu twórców w tamtych czasach, zaczął od krótkometrażówek. Pierwszą, dyplomową pracą  zrealizowaną jeszcze w Mosfilmie  była adaptacja satyrycznego opowiadania Ilji Ilfa i Jewgienija Pietrowa Wasisualij Łochankin (jej współreżyserem był Gruzin Gieorgij Danielija); drugą  nakręcony już w Uzbekistanie na podstawie prozy Williama Saroyana Filipińczyk i pijak (1959). Pełnowymiarowym debiutem okazała się dopiero komedia Mówiła o tym cała dzielnica (1960), po której powstały dramaty Nie jesteś sierotą (1962) oraz Oświecenie (1965). Zaraz potem Abbasow zabrał się do pracy nad Taszkientem  miastem chleba  filmem, który, naprawdę niewiele brakowało, mógł złamać mu karierę. Nie dlatego, że był zły; wręcz przeciwnie  okazał się zbyt dobry i zbyt realistyczny, jak na to, co mogły przełknąć władze radzieckie.
Za podstawę scenariusza posłużyła głośna, zatytułowana tak samo jak film, powieść Aleksandra Niewierowa (1886-1923), której polskie wydanie ukazało się w 1957 roku. Jej autor pochodził ze wsi i, po zdobyciu wykształcenia, przez dziesięć lat pracował jako wiejski nauczyciel. Po wybuchu Wielkiej Rewolucji Październikowej przystał do bolszewików, którzy w 1920 roku wysłali go do Taszkentu. Był to akurat czas katastrofalnego w skutkach głodu na Powołżu, skąd wielu mieszkańców uciekało właśnie do Uzbekistanu, wierząc w pokutujące wśród głodujących przekonanie, że tam nie brakuje chleba. Niewierow miał do czynienia z tysiącami uchodźców; na podstawie ich relacji i własnych obserwacji napisał dwie książki: Głód (1921) oraz właśnie Taszkient  miasto chleba, która ukazała się w roku śmierci autora. Za literacką adaptację powieści zabrał się wspomniany wcześniej Andriej (Michałkow-)Konczałowski, który do współpracy nad tekstem zaprosił Andrieja Tarkowskiego. Nazwiska tego ostatniego nie zobaczymy jednak  z powodów cenzorskich  w napisach. A jednak jego udział, mimo że głównymi bohaterami filmu są dzieci, wcale nie dziwi. Ba! wydaje się w pełni uprawniony. Wszak pierwsze obrazy Konczałowskiego i Tarkowskiego im właśnie zostały poświęcone. Wystarczy wymienić krótkometrażówki Mały marzyciel (1960) i Chłopiec i gołąb (1961) oraz pełnometrażowe Dziecko wojny (1962) i Pierwszy nauczyciel (1965). Stąd płynie prosty wniosek: nikt nie nadawał się bardziej do stworzenia fabuły tego dramatu!
Gotowy już film został jednak niemiłosiernie pocięty przez cenzurę. 30 września 1968 roku na ekrany weszła jego bardzo mocno okrojona wersja, trwająca zaledwie 104 minuty. Wycięte materiały miały zostać bezpowrotnie zniszczone i pewnie tak by się stało, gdyby nie wykradł ich ze studia operator Chatam Fajzijew (znany go z późniejszego o trzy lata easternu Komisarz nadzwyczajny), który przez kilka następnych dekad przechowywał je w domu. Premiera nowej, pełnej wersji (dłuższej o pięćdziesiąt minut) Taszkientu  miasta chleba odbyła się w 2013 roku  w roku śmierci Fajzijewa. Niestety, jakość zachowanych zdjęć nie była najlepsza. Zresztą całemu dziełu przydałaby się porządna rekonstrukcja cyfrowa, ponieważ zdecydowanie na to zasługuje. Jest to bowiem  obok Wniebowstąpienia (1976) Łarisy Szepitko oraz Idź i patrz (1985) Elema Klimowa  jeden z najbardziej wstrząsających i zarazem najbardziej realistycznych obrazów, jakie nakręcono w Związku Radzieckim. Pikanterii może dodawać fakt, że w napisach początkowych znajduje się adnotacja, iż film poświęcono pięćdziesięcioleciu Wielkiej Rewolucji Październikowej. Po czym od razu pojawiają się archiwalne kadry pokazujące skutki głodu na Powołżu, którego być może dałoby się uniknąć, gdyby nie rewolucja i wywołana nią wojna domowa w Rosji.
Akcja rozgrywa się w 1921 roku. Krwawa wojna domowa, której liczba ofiar wojskowych i cywilnych sięga kilkunastu milionów (więcej niż zginęło na wszystkich frontach pierwszej wojny światowej), dobiega wprawdzie końca, ale to wcale nie oznacza, że ludność cywilna będzie mogła odetchnąć. Zwłaszcza na tak zwanym Powołżu, które zostaje dotknięte katastrofalną w skutkach klęską głodu. Ludzie, chcąc przetrwać, jedzą wszystko, co wpada im w ręce, również to, co do jedzenia się nie nadaje (w filmie Abbasowa nie ma wprawdzie o tym mowy, ale potwierdzone są przypadku kanibalizmu). A zima dopiero nadchodzi. Nie ma się więc co dziwić, że wsie masowo pustoszeją  ich mieszkańcy albo trafiają na cmentarze, albo uciekają w inne regiony kraju, wierząc, że tam będzie im łatwiej przetrwać. Dziesięcioletni Misza Dodonow (w tej roli Władimir Worobiej, który ostatecznie nie zdecydował się na karierę aktorską i dzisiaj jest dyrektorem Pałacu Kultury w Permie na Uralu) mieszka we wsi Łopatino (w ujeździe buzułuskim niedaleko Samary) z matką i młodszym rodzeństwem. Pewnego dnia słyszy na cmentarzu, jak mężczyzna biorący udział w pochówku żony mówi do grabarza, że opuszcza rodzinne strony, że najpierw pojedzie do Moskwy, a zaraz potem do Taszkientu. Dlaczego akurat tam? Bo słyszał, że nie brakuje tam chleba.
Po powrocie do domu, widząc, że matka (w tej roli Walentina Tałyzina, znana między innymi z Zakrętu szczęścia i Kutra Iwana) nie ma czym wykarmić rodziny, postanawia opuścić dom i pojechać do Taszkientu po chleb. To  jego zdaniem  jedyna nadzieja, by uratować najbliższych, w przeciwnym wypadku wszyscy pomrą. Wyruszając, Misza zabiera ze sobą przyjaciela, jeszcze młodszego od siebie Sieriogę Karpuchina (jedyna rola młodziutkiego Wowy Kudienkowa). W ten sposób zaczyna się ich pełna niebezpieczeństw odyseja. Młodzi bohaterowie trafiają bowiem w sam środek Armagedonu, schodzą do kolejnych kręgów piekła, każdego dnia, ba! każdej godziny narażając zdrowie i życie. Zapchane uchodźcami dworce kolejowe są miejscami, w których przecinają się drogi ludzi uczciwych i bandytów, łatwo paść ofiarą kradzieży lub mordu; na pozbawione opieki dzieci polują nastolatkowie-bezprizornicy, od których zaroiło się w sowieckiej Rosji po rewolucji (w jednego z nich wciela się Wiktor Kosych  patrz: trylogia o nieuchwytnych mścicielach oraz Chłodne lato pięćdziesiątego trzeciego). Nie zawsze też można liczyć na łaskawość żołnierzy bądź czekistów. Jakby tego było mało, droga do Uzbekistanu wiedzie także przez tereny, na których grasują niedobitki białych i współpracujących z nimi basmaczy.
Obraz Abbasowa nie oszczędza widzów. Tak jak i żadna tragedia nie zostają oszczędzona głównym bohaterom. Choć, jak to w życiu, Misza spotyka na swojej drodze zarówno ludzi przyjaznych  vide pielęgniarka z przydworcowego lazaretu (Raisa Kurkina, która zagrała między innymi w Idiocie i Białym słońcu pustyni) czy komsomołka-czekistka Saułe (ówczesna żona Andrieja Konczałowskiego, Natalia Arinbasarowa, znana chociażby z Dżamili i Pieśni o Manszuk), jak i wrogich  na przykład podszywający się pod bezpieczniaka bandyta Stepan Dronow (wcielił się w niego Aleksandr Susnin: Ta jedyna). Ale tak naprawdę nikomu nie można ufać; nawet sprawiający wrażenie dobrego wujka czekista Dunajew (Nikołaj Timofiejew: Pokój przychodzącemu na świat) wyżej niż pomoc dziecku w potrzebie stawia wydane przez dowódców rozkazy. Wyłaniający się z podróży Miszy obraz Rosji sowieckiej, pomijając ostatnie minuty, nie nastraja optymizmem: wszędzie panuje totalne bezhołowie, władza nie panuje nad niczym, a jedynym argumentem, po jaki sięga w trudnych sytuacjach, jest brutalna siła. Trudno dziwić się, że tak wiele fragmentów dzieła Abbasowa nie przypadło do gustu cenzorom.
Mimo że głównymi bohaterami Taszkientu  miasta chleba są dzieci  obok Miszy i Sieriogi pojawia się jeszcze uzbecki chłopiec Rachim (Bachtijar Nabijew)  absolutnie nie jest to film dla dzieci. Śmierć zbiera w nim bowiem swoje żniwo niemal na każdym kroku; ludzie umierają nie tylko z głodu, ale także chorób i wycieńczenia fizycznego, inni giną zaś zamordowani przez wrogów politycznych bądź zwykłych kryminalistów. Choć za sprawą swego dzieła Szuchrat Abbasow znalazł się przez jakiś czas na cenzurowanym, pozwolono mu jednak pracować dalej (zupełnie inaczej niż w przypadku Aleksandra Askołdowa, twórcy równie nieprawomyślnego Komisarza). W kolejnych latach nakręcił jeszcze Dramat miłosny (1971), poświęconą żyjącemu na przełomie X i XI wieków arabskiemu uczonemu pochodzenia chorezmijskiego biograficzną opowieść Abu Rajhan al-Biruni (1974), siedemnastoczęściowy fresk o życiu uzbeckiego pisarza, pedagoga i kompozytora Hamzy Hakimzody Ogniste drogi (1977-1984), dramat wojenny Mały człowiek na wielkiej wojnie (1989) oraz  już w niepodległym Uzbekistanie  historyczną Ojcowiznę (1998) i dramat społeczny Kupiec, dusza i wstyd (2014), którego współreżyserem był syn Szuchrata Salichnowicza, Nazim Abbasow (1962-2020).
PS Uważni czytelnicy mogą zauważyć, że w tekście stolica Uzbekistanu wymieniana jest w dwóch wariantach: zruszczonym  jako Taszkient (na przykład w tytule filmu i książki, na podstawie której powstał scenariusz) oraz w transkrypcji oryginalnej  Taszkent. Ta pierwsza odnosi się do czasów radzieckich, ta druga  postsowieckich.




Tytuł: Taszkient  miasto chleba
Tytuł oryginalny: Toshkent  non shahri
Reżyseria: Szuchrat Abbasow
Zdjęcia: Chatam Fajzijew
Scenariusz: Andriej Michałkow-Konczałowski, Andriej Tarkowski
Obsada: Władimir Worobiej, Władimir Kudienkow, Bachtijar Nabijew, Natalia Arinbasarowa, Nikołaj Timofiejew, Walentina Tałyzina, Aleksandr Susnin, Raisa Kurkina, Wiktor Kołpakow, Jewgienij Gurow, Stanisław Czekan, Wiktor Kosych, Iwan Kosych, Chikmat Łatypow, Dżawłon Chamrajew
Muzyka: Albert Małachow
Rok produkcji: 1967
Kraj produkcji: ZSRR
Czas trwania: 155 min
Gatunek: dramat, historyczny
Zobacz w: Kulturowskazie
Ekstrakt: 90%
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  Ród smoka:Odc. 6. Moc bezwzględnej matczynej miłości

  Marcin Mroziuk

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

  
  Przeskok fabuły o dziesięć lat zmusza widzów nie tylko do szybkiego zorientowania się w zmianach, jakie zaszły w Westeros, ale również przyzwyczajania się do zmienionej obsady. Wprawdzie Emma DArcy w roli Rhaenyry na razie nie ma zbyt wielkiego pola do popisu, więc można trochę tęsknić za Milly Alcock, ale za to Alicent Hightower w wykonaniu Olivii Cooke jest postacią zdecydowanie dojrzalszą i bardziej skomplikowaną niż dotychczas.
Ekstrakt: 70%
[image: Ród smoka. Sezon 1]
To właśnie królowa i księżniczka, które niegdyś były przyjaciółkami, teraz rywalizują ze sobą, by zapewnić swym dzieciom prawo do tronu. Jesteśmy świadkami, jak  Rhaenyra rodzi trzeciego syna, co teoretycznie powinno oznaczać wzmocnienie jej pozycji. Cały problem w tym, że potomstwo córki Viserysa wyglądem przypomina raczej dowódcę Straży Miejskiej Harwina Stronga niż Laenora Velaryona! Nie chodzi tylko o to, że nie sposób uciszyć krążących na ten temat plotek, ale o możliwość wykorzystania domniemanego romansu przez przeciwników księżniczki. Owszem, król nie chce słuchać takich insynuacji nawet od swej żony, ale nie można być przecież pewnym, co się stanie po jego śmierci.
Co ciekawe, okazuje się, że w międzyczasie na stronę Alicent przeszedł całkowicie Criston Cole (który notabene w ogóle się nie postarzał). Możemy się przekonać, że były kochanek Rhaenyry teraz życzy jej wszystkiego co najgorsze, gdy prowokuje Harwina Stronga, publicznie sugerując, że jest on ojcem dzieci księżniczki. W efekcie tego zajścia dowódca Straży Miejskiej traci stanowisko i musi opuścić Królewską Przystań, a co gorsza jest to zaledwie początek upadku porywczego syna namiestnika. Następuje to jednak nie za sprawą jego własnych czynów, lecz knowań Larysa Stronga, który z jednej strony chce się przysłużyć się królowej pragnącej powrotu ojca na jego dawne stanowisko, z drugiej pragnie pozbyć się starszego brata i samemu zyskać na znaczeniu. Trzeba też przyznać, że ta makiaweliczna postać potrafi wzbudzić nasze zainteresowanie, szczególnie że trudno przewidzieć jej kolejne posunięcia. 
Jasne jest, że również Rhaenyra nabyła przez minione dziesięć lat sporego doświadczenia politycznego. Jest świadoma, że mimo poparcia króla nie może pozwolić sobie na otwartą walkę z Alicent, dlatego księżniczka wysuwa propozycję zawarcia małżeństwa miedzy ich dziećmi. Odrzucenie tej oferty powoduje zaś, że córka Viserysa musi obrać inną drogę postępowania, bo wygląda na to, że królowa nie ma zamiaru ustąpić ani na krok, walcząc o interesy swego syna.
Możemy się przekonać, że spore zmiany zaszły także w życiu przebywającego z dala od stolicy Deamona (aczkolwiek nie wpłynęły one na jego wygląd). Otóż poślubił on Laenę Velaryon, z którą ma dwie córki i oczekuje właśnie na narodziny trzeciego dziecka. Niestety ten poród nie przebiega dobrze, chociaż jego finał jest odmienny (chociaż wcale nie lepszy) niż w przypadku tego przedstawionego w pierwszym odcinku. W każdym razie można się spodziewać, że wydarzenie to wpłynie na zmianę postawy królewskiego brata, który znowu włączy się do rywalizacji o schedę po Viserysie.




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: 70%
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  Publicystyka


  Z filmu wyjęte:O aeroplanie na planie (zdjęciowym) - słowo drugie

  Jarosław Loretz

  
  

  
  Radzieckich samolotów, które nie były radzieckie, trafiało się w kinematografii całkiem sporo. Na przykład w produkcji z Seanem Connerym.
[image: ]
Dzisiejszy kadr nie jest aż tak oczywisty, jak ten z zeszłego tygodnia. Żeby dostrzec, co w nim szwankuje, trzeba odrobinę wytężyć wzrok. Tym, którym wytężenie nic nie pomaga, spieszę wyjaśnić, iż nad piękną, czerwoną gwiazdą nalepioną na samolot, którym przyleciała do Ameryki radziecka delegacja naukowa, widać wykonane czerwoną farbą drobne angielskie napisy. Trudno w tym momencie założyć, żeby sowiecki przemysł produkował samoloty z ważnymi ostrzeżeniami malowanymi miast swojską cyrylicą  alfabetem łacińskim. Podejrzewam, że ten drobny napis przez długi czas nie stanowił najmniejszego problemu  w końcu na małym ekranie był raczej niewidoczny, a na dużym scena dość szybko przelatywała mimo oczu. Kłopoty zaczęły się dopiero w erze cyfrowej, gdy film można sobie zatrzymać i obejrzeć na spokojnie rozmaite detale, z których filmowcy nie zawsze są dumni.
Pro forma  napis po prostu wyjaśnia sposób wsiadania do kokpitu samolotu: Enter cockpit from this side thru main entry door. Enter cockpit from other side thru copilots sliding window (Wejście do kokpitu z tej strony jest przez główne drzwi. Wejście do kokpitu z drugiej strony jest przez przesuwne okno drugiego pilota).
Na radziecki samolot z wymalowaną na kadłubie angielską instrukcją można trafić w nakręconym w 1979 roku katastroficznym filmie Meteor. Pewnego dnia nieznana kometa wytrąca z pasa asteroid pięciomilowy głaz. Włodarze naszej planety mają pięć dni na opracowanie strategii obronnej, w innym wypadku homo sapiens hurtem przejdzie pod bramę świętego Piotra. Oczywiście najwięcej w kierunku ocalenia globu robią Amerykanie. Ściągają do głównego sztabu twórcę orbitalnego systemu jądrowych rakiet rzekomo obronnych Hercules, które  wbrew intencjom tegoż twórcy  zupełnie przypadkiem zostały wycelowane w ZSRR, mimo że w zamyśle miały stanowić obronę przed asteroidami. Dlatego zresztą twórca  Sean Connery  odszedł z NASA i niechętnie dał się namówić na powrót. Po szeregu awantur z dowództwem, wspierany przez swojego byłego szefa (Karl Malden) i równocześnie tępiony przez oficera zawiadującego systemem (Martin Landau), forsuje nakłonienie prezydenta (Henry Fonda) do publicznego wyjawienia istnienia systemu  choć oczywiście nikt się podczas konferencji nie zająknął, w którą stronę skierowane są rakiety. Dzięki temu Rosjanie też publicznie przyznają się do posiadania analogicznego systemu Piotr Wielki, tak samo skierowanego w kosmos, czyli w stronę USA, i przysyłają do Stanów twórcę tegoż systemu. A że towarzyszy mu ponętna tłumaczka (Natalie Wood), z miejsca dostajemy romans. Czasu robi się coraz mniej, ludzkości też ubywa, bo mniejsze kawałki gruzu spadają w Alpy, zgarniając czeredę biorącą udział w hucznym narciarskim maratonie, a później pluskają w Pacyfik, zmywając z powierzchni ziemi cały Hong Kong. A współpraca USA i ZSRR jest konieczna, bo ani jeden, ani drugi system samodzielnie nie będzie w stanie usunąć zagrożenia.
Film w zasadzie ogląda się nie najgorzej, ale tak naprawdę jest on wart zapamiętania wyłącznie jako wzorzec, wedle którego skrojono kilka katastroficznych hitów lat 90., z Armageddonem na czele. Bo w istocie jest to zmurszały zabytek, w którym jako tako broni się klimat i tempo akcji, natomiast sama fabuła jest naiwna i schematyczna, a doborowa obsada nie przemęcza się, odbębniając to, za co im zapłacono, niby z werwą, ale jakąś taką mechaniczną.
Inna sprawa, że gra tam Sean Connery, a jego zawsze (no, prawie zawsze) ogląda się z przyjemnością.
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  Z filmu wyjęte:O aeroplanie na planie (zdjęciowym) - słowo trzecie

  Jarosław Loretz

  
  

  
  Kto mówił, że ściągnięty do kręcenia filmu samolot w ogóle musi latać?
[image: ]
Po dwóch umownie radzieckich samolotach (pierwszy i drugi) dzisiaj proponuję samolot, który tak naprawdę wcale samolotem nie jest. Przynajmniej nie w użytecznym sensie. Widoczna na zdjęciu maszyna, zastępująca w jednym z ujęć właściwy, jak najbardziej pełnosprawny płatowiec, jest bowiem jedynie skorupą, pozbawioną silnika wraz ze śmigłem i najpewniej bujającą w obłokach dzięki pomocy dźwigu. Zawsze bowiem kłopotliwe jest kręcenie ujęć twarzy pilotującego samolot bohatera  koszt wypożyczenia drugiej maszyny, w której będzie zamontowana kamera i oba samoloty będą sobie tam i z powrotem latały, jest niebagatelny, najczęściej więc albo budowało się w studiu makietę kabiny, albo właśnie podwieszało samolot na dźwigu, dzięki czemu  przy zręcznym operatorze  samolot mógł nawet trochę polatać. Oczywiście przyzwoitość nakazywała, by widz nie był niepokojony ujęciami ze stelażem kabiny, dźwigiem czy liną, na której maszyna wisi. No, chyba że twórcy mieli akurat widza gdzieś.
Ten drugi przypadek wystąpił w archaicznej francusko-włoskiej sensacji o szumnym tytule Coplan FX 18 casse tout, czyli Coplan FX 18 łamie wszystkie zasady. Film powstał w 1965 roku i był luźną kontynuacją starszego o rok Agent Secret FX 18. Obie produkcje były z tych tańszych, więc pierwszą nakręcono na Korsyce, a tę drugą w jeszcze tańszej Turcji.
Z Francji zostaje porwanych dwóch speców od napędu rakietowego. W teorii dokonali tego Egipcjanie, ale trop prowadzi do Turcji, więc udaje się tam trójka najlepszych agentów, w tym jedna kobieta. Po szeregu dość żenująco zrealizowanych bijatyk i pościgów (prócz samolotu bez śmigła możemy tam trafić np. na samolot przyspawany do paki ciężarówki, a także obejrzeć pocieszną scenę przeskakiwania auta z nabrzeża na prom), uszczupleni o agentkę bohaterowie docierają na teren rzekomych wykopalisk archeologicznych, gdzie szalony naukowiec skonstruował rakietę z głowicą atomową i właśnie szykuje się do rozpętania atomowej zagłady.
Kiedyś film może wywoływał jakieś emocje, a może nawet wypieki na twarzy, ale dzisiaj jest to wyłącznie zabytek  z kiepskimi rolami, tanią realizacją i tuzinkową intrygą.
Co zaś do sportretowanego samolotu  jest to francuska maszyna MS.885 Super Rallye, produkowana początkowo przez zakłady Morane-Saulnier, a później przez konsorcjum SOCATA. Mimo iż samolot wygląda na wymęczony życiem, nie jest żadnym rupieciem, bo produkcję całej rodziny Rallye (MS.880 i dysponującego większą mocą silnika MS.885) rozpoczęto dopiero w roku 1961, a więc cztery lata przed wypuszczeniem filmu na ekrany kin. Co ciekawe, jedną z wersji tego typu płatowców  czteromiejscowy Rallye 100ST  produkowaliśmy na licencji u nas, w Polsce, jako PZL-110 Koliber.
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  Z filmu wyjęte:Wio, mój koniku!

  Jarosław Loretz

  
  

  
  Światło się zmieniło na zielone? To gaz do dechy! Aczkolwiek chyba nie samochodem I jakie światło?
[image: ]
Dzisiejszy kadr prezentuje tarczę prędkościomierza - ale nie takiego zwykłego, samochodowego, do maksymalnie 350 kilometrów na godzinę. Nie, ten się kończy na tysiąc dwustu kilometrach, i to na sekundę, a nie żadną tam godzinę, czyli po przeliczeniu ciut ponad 4,3 miliona km/h. Takie prędkości można rozwijać tylko w przestrzeni kosmicznej, więc już wiemy, że licznik należy do gwiezdnego statku. Tu pojawiają się jednak dwa problemy - względem czego jest liczona ta prędkość, skoro nie zawsze w pobliżu widać gwiazdy, a w przeciwieństwie do samochodu statek nie posiada kół i nie ma gdzie podpiąć linki miernika? I gdzie w ogóle da się dolecieć jednostką, która może i rozwija czwartą prędkość kosmiczną, niezbędną do opuszczenia Drogi Mlecznej, ale jej wnętrze jest chyba szczuplejsze niż to znane z "Sokoła Millenium", więc nie ma mowy o żadnej hibernacji, zapasach tlenu czy żywności. A - przypomnę - do najbliższej gwiazdy mamy 40 BILIONÓW kilometrów (to 4 i trzynaście zer, żeby nie było niejasności). Czyli żeby dolecieć do najmarniejszej, najbliższej gwiazdy, i to na pełnej prędkości, trzeba by spędzić w ciasnym kokpicie, praktycznie kolanko w kolanko z paroma spoconymi kumplami (bo przecież nie ma prysznica), 9,2 miliona godzin, czyli coś koło 1057 lat. Wiem, licentia poetica i czepiactwo.
W tej sytuacji nie ma co już psioczyć na wykonanie licznika - z cyferkami i literkami naklejonymi na tarczę tak krzywo, że nie można się oprzeć wrażeniu, iż scenograf dał ten przedmiot do wykonania swojemu pięcioletniemu dziecku, które akurat odkryło w sobie talent plastyczny.
Ten pocieszny prędkościomierz, chętnie pokazywany na ekranie podczas przyspieszeń, pochodzi z japońskiej space opery "Fugitive Alien", czyli "Uciekinier z obcej planety". Film powstał w roku 1986 metodą kopiuj-wklej, do jego wykonania pocięto bowiem stary, nakręcony w 1978 roku serial Sutaurufu (Star Wolf), i zlepiono wszystko w z grubsza zborną, samodzielną historię o obcym (normalny facet, tyle że kilkakroć silniejszy od zwykłego człowieka), który podczas ataku na Ziemię - zupełnie kuriozalnym, przeprowadzonym przez kilkadziesiąt jednoosobowych stateczków i obliczonym na wyrżnięcie WSZYSTKICH LUDZI NA PLANECIE, ma się rozumieć w tych kilkadziesiąt osób - odmówił zabicia dziecka (głównie dlatego, że miało takie samo imię, jak on) i w jego obronie niechcący zabił najbliższego przyjaciela, w związku z czym został okrzyknięty zdrajcą i wyjęty spod prawa. Już w kosmosie wysadza swój stateczek i zostaje przejęty na pokład ziemskiej jednostki. Mimo że odmawia wypowiedzenia choć jednego słowa, w pewnym momencie przejmuje stery i ocala statek przed swoją własną inwazyjną flotą. W efekcie, po wyleczeniu już na Ziemi i ucieczce ze szpitala, zostaje przyjęty do załogi statku, który odłowił go z przestrzeni kosmicznej i rusza wraz z nią na odległą planetę w misję zniszczenia broni zdolnej unicestwiać całe kontynenty.
"Fugitive Alien" niezasłużenie cieszy się sławą jednego z najgorszych filmów w historii kina (głównie dzięki temu, że pastwiono się nad nim w MST3K) - owszem, jest zły, ale przy tym w jakiś sposób pocieszny. I, co ważniejsze, nie jest nudny, więc mimo różnych bzdurstw daje się go gładko przyswoić. No, powiedzmy, że pisząc "gładko" raczej mam na myśli sympatyków starego kiczu, dostarczonego tutaj w odpowiedniej dawce, że choćby wymienię mini-bombki atomowe wielkości guzika, służące do wysadzania na przykład zamków w więziennych drzwiach. Jeśli ktoś jednak nie lubi kiczu, i nieprzesadnie kocha szurniętą japońszczyznę, to seans rzeczywiście może nie iść "gładko", tym bardziej, że żeby poznać resztę fabuły, trzeba zdobyć drugi, wcale nie lepszy film: Star Force: Fugitive Alien II.
Zaś na "Fugitive Alien" warto rzucić okiem z jeszcze jednego względu. Otóż kapitana ziemskiego statku gra tam Joe Shishido (dwa zdania o nim napisałem w Pożegnaniach 2020 roku), na ogół nie zniżający się do udziału w tak tanich, niemądrych przedsięwzięciach. Widać, że biedak się tu męczy
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  Z filmu wyjęte:Trzymaj waść, ino krzepko

  Jarosław Loretz

  
  

  
  Zbliża się Boże Narodzenie, a z nim  czas prezentów. Nie zawsze jednak prezent jest rzeczą pożądaną
[image: ]
Zostańmy jeszcze w kręgu filmu japońskiego. W zeszłym tygodniu przedstawiłem trochę bezsensowny prędkościomierz z Fugitive Alien, dziś natomiast proponuję niszczycielskiego robota-walec. Nie zrobotyzowany walec, a właśnie robota-walec, czyli gigantycznego blaszanego robota trzymającego w łapach-wysięgnikach gigantyczny, upiornie ciężki betonowy bęben. Żeby było bardziej bez sensu, ów bęben nie tyle jest toczony po ziemi, ile noszony na wysokości żelaznych ud i co jakiś czas spuszczany na zawadzające w marszu domy czy estakady. Wyłącznie najbliższe robota oczywiście, bo walec tkwi na ośce przymocowanej do końcówki jego pozbawionych jakiejkolwiek regulacji łap. Machina jest toporna, wolna i  z której strony by nie patrzeć  idiotyczna, cały zaś koncept przypomina słusznie minione kino SF przełomu lat 50. i 60.
Kłopot w tym, że załączone kadry pochodzą z filmu puszczonego do dystrybucji w roku 1982! Przynajmniej o DWADZIEŚCIA lat za późno. No dobrze  tak naprawdę piętnaście, bo obraz został sklejony ze scen wyjętych z serialu nakręconego w 1977 roku. Nadaj jednak jest to kompletnie archaiczna rozrywka, z której cieszyć się mogą co najwyżej miłośnicy niemądrego kiczu bądź sympatycy tańszej japońskiej kinematografii.
[image: ]
Film, o którym mowa, zwie się  podobnie jak serial  Brain 17, czyli Mózg 17. Jest to familijna przygodówka skrojona pod młodsze dzieci. Pewnego dnia skradziony zostaje  ot, tak  gigantyczny komputer Brain, wielkości i kształtu belgijskiego Atomium. Odnajduje się rok później w górach, w miejscu, skąd rusza w niszczycielską trasę nadmieniony robot. Ponieważ jednak robot  kroczący przez miasto i walący walcem na prawo i lewo  stanowi bezpośrednie zagrożenie dla życia chłopca, który jako jedyny ocalał, gdy wyrywający się z wykutych w skale komór robot wywołał lawinę, na ratunek rusza inny robot, który eee tak jakby adoptował chłopca, gdy ten znalazł w górach jego jaskinię. Ten drugi robot  kolorowy, w formie transformera (potrafi zmieniać się w samolot)  jest praworządny, więc najpierw siłuje się z robotem-walcem (co przedstawia pierwszy kadr), by w końcu rozwalić go grawitronowymi rakietami. Po czym czmycha. Wkurzony właściciel Braina, pragnący władzy nad światem, tworzy więc nowego robota
O nim jednak za tydzień. Bo też sobie zasłużył na obecność w cyklu, choć  trzeba przyznać  nie robi już tak piorunującego wrażenia, jak robot-walec. W razie braku cierpliwości zawsze można poszukać filmu w sieci. Ale lojalnie uprzedzam  produkcja jest nieprawdopodobnie głupiutka i naiwna, nawet jeśli w jakiś sposób zabawna.
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  Komiksy


  Recenzje


  Śliczne isuperproste

  Dagmara Trembicka-Brzozowska

  Jean Dufaux, Grzegorz Rosiński Skarga Utraconych Ziem: Skarga utraconych ziem (wyd.III)
  

  
  Nie będę ukrywać, Skarga Utraconych Ziem to jedno z najładniejszych fantasy, jakie w życiu widziałam.
Ekstrakt: 60%
[image: Skarga Utraconych Ziem: Skarga utraconych ziem (wyd.III)]
Może nie wszyscy wiedzą, ale lata 70. i 80. to okres, kiedy na zgniłym Zachodzie pojawił się ogrom powieści zaliczanych dzisiaj do klasycznego fantasy, bardzo odmiennego jednak od tego, co wcześniej prezentowali Tolkien czy Howard. Twórcy zarzucili nas innym rodzajem powieści: mroczniejszych, cięższych, w których źli magowie babrali się krwią i ofiarami z ludzi, bohaterowie niekoniecznie byli bez skazy, a świat potrafił uratować sprytny łotrzyk z odrobiną sumienia; Andre Norton święciła wtedy triumfy dzięki Światowi Czarownic, swoją karierę rozpoczynał przebojem Gene Wolfe (Księga Nowego Słońca), a David Eddings czarował fanów magii i miecza Belgariadą i Malloreonem. Dokładnie z tym trendem kojarzy się Skarga Utraconych Ziem, komiks, który zadebiutował w 1993 roku.
W latach 80. Grzegorz Rosiński rysował Thorgala  całkiem epickie fantasy osadzone mocno w zyskującym popularność nurcie nordyckich mitów. Skarga nieuniknienie kojarzy się z tym znanym cyklem: dotyka podobnych realiów i kreska jest bardzo podobna; jednak klimatem bliżej tu do wspomnianych klasyków heroicznego fantasy. Bohaterką, za którą podążamy większość czasu, jest młodziutka Sioban, typowa Wybranka (wielka litera zamierzona), która być może uwolni swoje królestwo od mrocznych mocy. Na początku czeka ją podróż w celu odnalezienia swojego przeznaczenia, potem walka ze złem, a na końcu  odnalezienie (być może) szczęścia, ale nie bez kolejnych problemów.
Jean Dufaux, scenarzysta serii, dorzucił do tego bardzo klasycznego motywu, przewijającego się przez niemal każdą powieść heroic fantasy dekad 70.-90., kwestie rodzinnych zawiłości, kazirodztwa, mordów. Brzmi smacznie i w sumie nie jest złe  jednak twórca parę razy wpadł w pułapki własnych pomysłów. Przede wszystkim zainstalował w tej przyciężkiej przecież historii przerywniki komiczne: niebieskiego stworka ukiego, którego główną rolą przez większość komiksu jest wypijanie zamkowemu kucharzowi piwa, a potem ucieczka po pijaku. Poza tym zapewne miał być uroczy i stanowić kontrapunkt dla mroku dookoła, ale ogółem wyszło to nieśmiesznie i raczej groteskowo. Tak samo dziwią niektóre fabularne i dialogowe decyzje, jak prawie całkowity brak sprawczości głównej bohaterki  za którą wszystko niemal robi przepowiednia sprzed lat  czy pewna wymiana zdań Sioban i czarownika Blackmorea, która doskonale sprawdziłaby się też np. w My Little Pony.
Rosiński też nie uniknął pewnych kiczowatych czy dziwnych wyborów artystycznych. Trudno oderwać wzrok od kolejnych kart, bo większość albumu jest po prostu przepiękna: postaci są cudne, sceny akcji pyszne, krajobrazy atrakcyjne i doskonale klimatyczne. Mimo to czasami pojawiają się momenty jak z kreskówek pokroju Hi-Man, np. zamek czarownika Blackmorea ma dosłownie kształt czarnej czaszki. Jest to dość zabawne, mimo że zapewne miało być mroczne i groźne.
Skarga Utraconych Ziem to bardzo klasyczne heroic fantasy: powiela znany schemat, sięga po sprawdzone przykłady i w swojej prostocie jest atrakcyjna dla czytelnika. Paradoksalnie czyta się ją przyjemnie i bezboleśnie na poziomie fabularnym, a rysunkowo to prawdziwe cacko, pełne pięknych grafik Rosińskiego, które doskonale wyglądają w dużym formacie, zaserwowanym nam przez Egmont. Jednak momentami jest ZA prosto i czarno-biało, aż ociera się to o prostackość; czasami jest zbyt na siłę mroczniusio, a łatwość, z jaką Sioban pokonuje wszelkie przeciwności (chciałoby się rzec: dzięki sile przyjaźni i cudzych rąk) może irytować. Cóż, nadal to album, który warto mieć chociażby dla warstwy graficznej.
Plusy:
	piękne rysunki Rosińskiego
	atrakcyjne wydanie  jest po prostu ładne
	ten przyjemny vibe klasycznych powieści fantasy sprzed lat


Minusy:
	znamy już te wszystkie motywy
	momentami dialogi wołają o pomstę do nieba
	ten nieszczęsny przerywnik komiczny






Tytuł: Skarga utraconych ziem (wyd.III)
Scenariusz: Jean Dufaux
Data wydania: 16 września 2020
Rysunki: Grzegorz Rosiński
Przekład: Wojciech Birek
Wydawca:  Egmont
Cykl: Skarga Utraconych Ziem, Mistrzowie Komiksu
ISBN: 9788328142558
Format: 264s. 234x312mm
Cena: 119,99
Gatunek: fantasy
Zobacz w: Kulturowskazie
Ekstrakt: 60%
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  Zwierzęta z zaśmieconego lasu

  Dagmara Trembicka-Brzozowska

  Marcin Podolec, Tomasz Samojlik Bardzo dzika opowieść #2: Mistrz Ryś
  

  
  Kiedy byłam dzieckiem, w telewizji naziemnej emitowano doskonałą bajkę Zwierzęta z Zielonego Lasu  na ówczesne czasy niesamowicie ekologiczną, a przy tym z naprawdę dobrze napisanymi bohaterami i ciekawą dla kilkulatków akcją. Bardzo dzika opowieść to ta sama klasa opowieści.
Ekstrakt: 90%
[image: Bardzo dzika opowieść #2: Mistrz Ryś]
Ale ta historia zaczyna się klasycznie: od pieniędzy.
Zapewne pamiętacie z pierwszej części, Lasu Złamanych Serc, że Mistrz Ryś stoi w centrum wydarzeń: las, w którym mieszka, jest rysiowym rezerwatem. Zły człowiek chce przejąć tę ziemię i sprzedać ją pod budowę elektrowni. Nie cofa się przed niczym, włącznie ze szczuciem stada psów na leśne zwierzęta, okaleczaniem Rysia W drugim tomie zmienia taktykę, zwozi hałdy śmieci, które zatruwają okolicę, a sam Ryś ukrył się i nie widać go na kamerach ekologów. Brak Rysia równa się brak rezerwatu  proste. Przyszłość lasu zależy od tego, czy pozostałe zwierzaki namówią Mistrza na pokazanie się ludziom, a ekolodzy skonfrontują się ze śmieciarzem. Co jednak mogą zdziałać były domowy kot, patyczak i papuga?
W Mistrzu Rysiu nie brakuje tego, co istotne we wciągających historiach: spisków, zdrady, pościgów, emocji, napięcia, przyjaźni i pomysłowości. Oczywiście wszystko pokazano w wersji light, bez przemocy czy terroru  bo to przecież komiks dla dzieci. W tym zgrabnym połączeniu dobrego pisania z prostotą tkwi siła albumu. Mimo kilku wątków na niewielkiej przestrzeni (mamy tu i złego chciwca, i problemy zwierzaków w lesie, i ekologów szukających Rysia przez kamery), narracja składa się w jasną, nieskomplikowaną całość, idealnie dla dziecięcych odbiorców. Do tego Tomasz Samojlik napisał wyraziste postaci, którym po prostu nie sposób nie kibicować (lub ich znielubić, jeśli są złolami). Czegóż chcieć więcej?
No rysunków. I tu Marcin Podolec stanął na wysokości zadania, serwując nam kawał ładnego komiksu, z prześlicznymi kolorami Agaty Mianowskiej. Jest dynamicznie, ładnie, bez pstrokacizny, sympatycznie  no nie ma na co narzekać.
Jak na komiks dla dzieci, Bardzo dzika opowieść stawia poprzeczkę naprawdę wysoko. Mistrz Ryś to świetne domknięcie historii rozpoczętej pierwszym albumem, porywające na swój prostolinijny, dziecięcy sposób, ze zwrotami akcji i morałem. Zdecydowanie będzie to ozdoba każdej dziecięcej kolekcji.
Plusy:
	porządna robota graficzna
	ciekawa fabuła
	dobrze napisane postaci
	jasny, prosty morał


Minusy:
	brak






Tytuł: Bardzo dzika opowieść #2: Mistrz Ryś
Scenariusz: Tomasz Samojlik
Data wydania: 25 sierpnia 2020
Rysunki: Marcin Podolec
Wydawca:  Kultura Gniewu
Cykl: Bardzo dzika opowieść 
ISBN: 9788366128453
Format: 104s. 165x235 mm
Cena: 39,90
Gatunek: humor / satyra
Zobacz w: Kulturowskazie
Ekstrakt: 90%
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  Silver Who?!

  Marcin Knyszyński

  Michael Allred, Laura Allred, Dan Slott Silver Surfer #1
  

  
  Silver Surfer nie przylatuje zbyt często do Polski. Herold Galactusa, jeden z najpotężniejszych herosów w uniwersum Marvela, postanowił przybyć we wrześniu  Egmont wydał pierwszy z dwóch tomów zbierających jego przygody, autorstwa Dana Slotta (scenariusz) i Michaela Allreda (rysunek). Warto przeczytać, choć trzeba wiedzieć, że komiksy te nie każdemu przypadną do gustu.
Ekstrakt: 60%
[image: Silver Surfer #1]
Omawiany dziś pierwszy tom zbiorczy zawiera całą siódmą serię Silver Surfera wydaną w piętnastu odcinkach między majem 2014 a styczniem 2016 roku. Stanowiła ona element wielkiej inicjatywy wydawniczej Domu Pomysłów znanej jako All-New Marvel NOW!, która sama w sobie stanowiła jeden z etapów jeszcze większego przedsięwzięcia nazwanego po prostu Marvel NOW!. Wydawnictwo chciało w ten sposób odpowiedzieć na The New 52, czyli wielkie wydarzenie w DC Comics z 2011 roku i zarobić trochę pieniędzy (wiemy przecież dobrze, że o to głównie chodzi w wielkich rewolucjach wydawniczych DC i Marvela). Dan Slott, autor mający już na koncie całkiem sporo superbohaterskich tytułów (choć w Polsce jest raczej mało znany), odpowiadać miał za rewitalizację Silver Surfera  partnerował mu grafik, Michael Allred.
Norrin Radd z planety Zenn-La, czyli Silver Surfer, potężny herold samego Galactusa, jest w końcu wolny. Nie tylko od swego przerażającego władcy pożerającego całe układy gwiezdne, ale i od samej Ziemi (przed przejęciem tytułu przez Dana Slotta Silver Surfer nie mógł opuścić naszej planety z powodu tajemniczego pola siłowego). Teraz jest uosobieniem wolności jak powiedział sam w scenarzysta w jednym z wywiadów i dodał, że tak go od zawsze widział i tak chciał go zdefiniować. Ale żeby na totalnym gigancie Surferowi nie było zbyt nudno, autor zafundował mu towarzystwo  młodą, dwudziestoparoletnią dziewczynę z Ziemi, która przez całe życie, zupełnie inaczej niż jej siostra bliźniaczka, była domatorką. Oto Dawn Greenwood z Anchor Bay, porwana już w pierwszym odcinku przez kosmitów, którzy chcą w ten sposób zmusić naszego bohatera do interwencji w sprawie zagrażającej im przepotężnej Królowej Nigdy.
Co ma wspólnego Silver Surfer z Dawn Greenwood? Zupełnie nic, a na dodatek dzielna dziewczyna uwalnia się sama, podburza innych więźniów i proponuje samemu Surferowi, że jakby co, to jego też może uratować. I od tej pory podróżują przez kosmos już razem, odwiedzając najróżniejsze, kolorowe, przesadzone, czasem psychodeliczne, a czasem po prostu kreskówkowe miejsca i spotykają (lub walczą z) całe zastępy dziwacznych, wymyślanych naprędce i urągających jakimkolwiek zasadom biologii, genetyki, ewolucji a nawet fizyki istot. Dan Slott i Michael Allred poczuli zew absolutnej wolności twórczej, podobnie jak ich bohater (a właściwie dwójka bohaterów). Stajesz na srebrną deskę napędzaną mocą kosmiczną i lecisz przed siebie przez galaktyki ignorując całkowicie zdrowy rozsądek.
Siódma seria Silver Surfera przypomina trochę Doctora Who, choć bez tych wszystkich budzących dreszcz na plecach horrorowych elementów i popkulturowych wstawek. Znajdziemy tu także odrobinę Autostopem przez galaktykę, ale bez charakterystycznych monty pythonowskich, kilkupoziomowych żartów i nawiązań. Komiks Dana Slotta jest najprostszym i najbardziej banalnym wśród wszystkich mających Silver Surfera jako głównego bohatera. Jest wręcz infantylny, czasem w nieco męczący i chyba niezamierzenie przesadny sposób. Rozdziały noszą tytuły w stylu: O tym jak Norrin sprzedał fangę rekinowi. Dawn chce uczłowieczać Surfera mówiąc: O rajuśku! Zrzuć sreberko i pokaż mi Norrina (skojarzenie nie przystające do bardzo niewinnego wydźwięku komiksu, ale chyba silniejsze ode mnie). Silver Surfer przeznaczony jest dla zdecydowanie młodszego czytelnika i nie jest tak, jak w wielu innych komiksach Marvela, że starszy również znajdzie tu coś dla siebie. No, nie znajdzie  Dan Slott pisze fabuły tak, jakby Srebrna Era Komiksu trwała w najlepsze. Jak latać na desce? No przecież rozkładasz ręce i ziuuu. Silver Surfer w niczym nie przypomina bardzo poważnej postaci, jaką był chociażby w Requiem Straczyńskiego, czy totalnie ponurej i zdehumanizowanej istoty z Imperatywu Thanosa. Jest dobrodusznym i prostym humanoidalnym ufoludkiem, któremu towarzyszy dwudziestoparolatka o psychice i dojrzałości dziesięciolatki.
W podobnej stylistyce utrzymana jest także strona graficzna. Michael Allred nie skupia się w ogóle na szczegółach i realizmie. Widać, że próbuje nawiązywać do estetyki Jacka Kirbyego, ale wychodzi to dość średnio. Rysunki Allreda są mocno umowne, jego wizja wszechświata uproszczona i pozbawiona detali, ludzka anatomia zaburzona i również umowna. Duch Srebrnej Ery krąży nad komiksem  nie pastisz, nie zabawa konwencją, nie wspomnienie tamtych czasów (jak chociażby w najnowszej serii Green Lantern Granta Morrisona). Owa bardzo infantylna i kampowa epoka trwa u Slotta i Allreda w najlepsze (Hulk wygląda tak retro, że bardziej już chyba nie można), co samo w sobie nie jest przecież takie złe. Trzeba jednak o tym wiedzieć, zanim siądziemy do Silver Surfera w poszukiwaniu czegoś podobnego chociażby do Przypowieści Stana Lee i Moebiusa.
Fabuły ostatnich odcinków omawianego dziś tomu dzieją się pod koniec eventu Secret Wars, kończącego Marvel NOW! i uniwersum Marvela w dotychczasowej postaci. W lutym 2016 roku nastąpiła bowiem kolejna rewolucja wydawnicza w Marvelu i reset uniwersum  rozpoczęła się era All-New, All-Different Marvel, restartująca numerację większości serii komiksowych. To w ramach tego właśnie wydarzenia ukazała się następna, ósma seria Silver Surfer, za sterami której usiedli ponownie Dan Slott i Michael Allred. W 2023 roku wyjdzie ona w Polsce jako tom drugi. Ziuu.




Tytuł: Silver Surfer #1
Scenariusz: Dan Slott, Michael Allred
Data wydania: 28 września 2022
Rysunki: Michael Allred, Laura Allred
Przekład: Jacek Żuławnik
Wydawca:  Egmont
Cykl: Silver Surfer
ISBN: 9788328154469
Format: 360s. 170x260mm
Cena: 149,99
Gatunek: superhero
Zobacz w: Kulturowskazie
Ekstrakt: 60%
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  Netflix niech się goni!

  Piotr Pi Gołębiewski

  Jacek Rembiś, Jonas Scharf Wiedźmin #1: Ziarno prawdy
  

  
  Rozczarował was serialowy Wiedźmin"? Uważacie, że nie oddaje charakteru książkowego pierwowzoru? W takim razie komiks Wiedźmin: Ziarno prawdy jest w sam raz dla was.
Ekstrakt: 80%
[image: Wiedźmin #1: Ziarno prawdy]
Ziarno prawdy to jedno z pierwszych opowiadań Andrzeja Sapkowskiego poświęconych Geraltowi z Rivii. Ukazało się w miesięczniku Fantastyka w 1989 roku. Od 1993 roku stanowi część zbioru opowiadań pod wspólnym tytułem Ostatnie życzenie. Od strony fabularnej stanowi zabawę konwencją, przerabiając na bardzo mroczne fantasy baśń Piękna i Bestia.
W czasie swojej tułaczki Geralt trafia do opuszczonego zamczyska, w którym mieszka zaklęty w potwora dawny pan tych ziem, Nivellen. Wiedźmin postanawia wysłuchać jego historii. Interesuje go zwłaszcza powiązanie gospodarza z przepiękną panną, która uciekła na widok przybysza.
Scenarzysta Jacek Rembiś nie stara się być mądrzejszy od AS-a polskiej fantastyki. Nie poprawia oryginału, tylko dość wiernie przekłada opowiadanie na język komiksu. I jest to ze wszech miar słuszna decyzja (włodarze Netflixa, uczcie się!). Dzięki temu udaje się nie tylko utrzymać klimat świata wykreowany przez Sapkowskiego, ale również zachować specyficzny język, którym posługują się postacie.
Bardzo dobrze wygląda także strona wizualna omawianej pozycji. Odpowiada za nią niemiecki rysownik Jonas Scharf. Nie posiada może wielkiego doświadczenia, ale zdążył już współpracować z BOOM! i Marvelem. Być może właśnie dlatego, że jego kreska nie jest jeszcze zmanierowana cykliczną pracą, Ziarno prawdy wygląda tak dobrze. Daleko mu do czystych, eleganckich amerykańskich pozycji, prezentując o wiele mroczniejszy, jakby brudniejszy styl. A ten świetnie sprawdza się w nihilistycznym świecie Wiedźmina.
Ostatnio Geralt jest na topie. Mamy gry, serial, kontynuatorów prozy i, oczywiście, komiksy. Część z tych produkcji posiada mocno dyskusyjną jakość. Komiksy i opowiadania często przybierają formę nie do końca udanych fanfików. Na ich tle Wiedźmin: Ziarno prawdy jawi się jako bardzo przyzwoita, profesjonalnie zrobiona pozycja, która powinna zadowolić nowych, ale, przede wszystkim, starych fanów, którzy niegdyś poczuli się rozczarowani albumami rysowanymi przez Bogusława Polcha.




Tytuł: Wiedźmin #1: Ziarno prawdy
Scenariusz: Jacek Rembiś
Data wydania: 10 sierpnia 2022
Rysunki: Jonas Scharf
Wydawca:  Egmont
Cykl: Wiedźmin, Wiedźmin. Adaptacje opowiadań Andrzeja Sapkowskiego
ISBN: 9788328155718
Format: 56s. 170x260mm
Cena: 29,99
Gatunek: fantasy
Zobacz w: Kulturowskazie
Ekstrakt: 80%
  



  
  
  
  
  Magazyn Esensja - Magazyn Esensja nr 9 (CCXXI) listopad 2022
  




  
  

  Rozwinięcie

  Marcin Knyszyński

  Xavier Dorison, Joël Parnotte Aristophania #2: Progredientes
  

  
  Wydawnictwo Taurus Media konsekwentnie wydaje komiksy po europejsku  co roku lub co dwa lata pojawia się sześćdziesięciostronicowy album przygodowej serii w formacie A4 w twardej oprawie. W październiku, po czternastomiesięcznej przerwie, przyszła pora na kontynuację Aristophanii Xaviera Dorisona i Joela Parnotte.
Ekstrakt: 70%
[image: Aristophania #2: Progredientes]
Pierwszy tom był tylko wstępem. Teraz mamy rozwinięcie, choć do zakończenia jeszcze daleko. Jest początek dwudziestego wieku. Oto trójka głównych bohaterów, doświadczone przez życie nastoletnie rodzeństwo  najstarszy, dzielny i zawadiacki Basil; średni, wycofany i intelektualny Victor oraz najmłodsza, beztroska i nieco naiwna Calixte. Ojcem dzieci był zamordowany przed kilku laty Clement Francoeur  w rzeczywistości tajny agent bliżej nie określonej królowej poszukujący równie enigmatycznego źródła mocy, zwanej lazurem. Tylko dzięki niej będzie można pokonać zagrażający światu Mroczny Dwór. Clement ginie w zamachu z rąk strasznego Szczurołapa, a dzieci ukrywają się w magicznej, odciętej od reszty świata posiadłości Soubeyrac. Opiekuje się nimi starsza pani, tytułowa Aristophania, archetyp Mary Poppins (spójrzcie na okładkę pierwszego tomu), która powoli odkrywa przed nimi prawdę o świecie i przygotowuje je do nieuniknionej walki z siłami zła.
Drugi tom Aristophanii poszerza naszą wiedzę o lazurze, źródle Aurory i Mrocznym Dworze a także wystawia dzieci na poważną próbę. Muszą nie tylko uratować świat, ale i własną matkę rażoną mrocznym zaklęciem (co trudniejsze  naprawdę trudno orzec). Aristophania okazuje się członkinią tajnego stowarzyszenia dającego odpór zakusom Króla Wygnańca dowodzącego Mrocznym Dworem. Jedyną, która widzi nadzieję w Basilu, Victorze i Calixte  Królowa, stojąca na czele ruchu oporu daje jej tydzień na wyszkolenie dzieci w starożytnej i niemal niedostępnej dla zwykłego śmiertelnika sztuce władania nad lazurem. Mają one zostać tytułowymi progredientes, krzewicielami postępu. Ale licho nie śpi  Król Wygnaniec i jego agenci za wszelką cenę próbują odnaleźć dzieci i zlikwidować zagrożenie.
Rozwinięcie fabuły Aristophanii jest czymś w rodzaju opowieści inicjacyjnej, magicznym bildungsroman opowiadającym o dojrzewaniu trójki dzieci w magicznej, choć spowitej mrokiem i zagrożonej upadkiem krainie. Dorison zaczyna nawiązywać do bardzo konkretnych, na poły mitycznych fantastycznych podań obecnych w historii naszej cywilizacji. Prehistoryczna Hiperborea, zaginione krainy Agarthy czy Szambali, energia Vril (choć nie pada tu ani jedno takie określenie, to trudno nie skojarzyć z nią komiksowego lazuru), a także magowie przewijający się od początku ludzkiego piśmiennictwa w legendach i kronikach. Autor trzyma się również pierwotnego założenia komiksu  adresatami są raczej młodsi czytelnicy (lub dorośli młodzi duchem uwielbiający inteligentne podróże do czasów dzieciństwa) zakochani w literaturze wypełnionej magią oraz z ochotą wczuwający się w położenie bohaterów. Dorison czasem trochę za mocno filozofuje, mędrkuje bez żadnego nawiązania do fabuły i wkłada w usta postaci (głównie Aristophanii) bardzo dużo pustych frazesów. Ale w końcu rozwija całą historię i kończy tom drugi w momencie naprawdę ciekawym, zachęcającym do sięgnięcia po trzeci.
Rysunki Parnottea nadal dobre, może nawet bardzo, ale zbyt duże skłonności do naśladownictwa Grzegorza Rosińskiego prowokują porównania, a z autorem Thorgala konkurować jest bardzo trudno. Jasne pastelowe kolory dominujące w komiksie również ustawiają w określony sposób czytelniczą optykę  jak mówią sami autorzy, Aristophania to spokojna francuska saga fantasy nie aspirująca do niczego więcej, niż jest na pierwszy rzut oka. Gdy zamykamy drugi tom, jesteśmy w połowie całej opowieści  nie czekam z jakąś wielką niecierpliwością na tom trzeci, ale przeczytam z ciekawości.




Tytuł: Aristophania #2: Progredientes
Scenariusz: Xavier Dorison
Data wydania: 14 września 2022
Rysunki: Joël Parnotte
Przekład: Jakub Syty
Wydawca:  Taurus Media
Cykl: Aristophania
ISBN: 9788365465726
Format: 64s. 215x290 mm
Cena: 65,00
Zobacz w: Kulturowskazie
Ekstrakt: 70%
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  Co ja czytam?

  Dagmara Trembicka-Brzozowska

  Branko Jelinek Oskar Ed: Mój największy sen
  

  
  Nuda, dysfunkcyjni rodzice, zamknięcie na wiele godzin w aucie bez informacji o celu dziwacznej podróży  to przeżywa młodziutki Oskar, a my, chcemy czy nie, razem z nim. Gdzie leży granica jawy i zmyślenia? Sami musimy określić.
Ekstrakt: 80%
[image: Oskar Ed: Mój największy sen]
Oskar Ed: Mój największy sen to komiks zawieszony pomiędzy. Z jednej strony bohater miota się między dojrzałością a dzieciństwem i rzeczywistością a groteskowymi fantazmatami; z drugiej my musimy zadecydować, gdzie na skali między snobistycznym albumem wysokoartystycznym a ambitniejszym, skomplikowanym tytułem dla dojrzałego odbiorcy umieścimy ten komiks.
Na podstawowym poziomie nie ma tu nic trudnego w odbiorze. Z perspektywy Oskara  niezwykle dojrzałego jak na dziecko  obserwujemy i słuchamy dorosłych, a z tych urywków składamy obraz rozbitej rodziny: niezadowolonej matki, zdradzającego ją ojca, prób powrotów, a w okazjonalnych krótkich, pobocznych rozdziałach dostajemy historię innych dorosłych, którzy Oskara o coś oskarżali, karali, a czasem nagradzali, jednocześnie pomijając zupełnie nietypowe zachowania chłopca (jak wybitnie rozwinięty sposób wypowiedzi i analizowania otoczenia).
Całość jednak ożywiają i uszlachetniają niesamowite wizje chłopca: groteskowe, surrealistyczne, momentami przerażające jak pomysły Junjiego Ito, pojawiające się w momentach, gdy młodemu emocjonalnie już się ulewa. Czarne mazie, pełzające kijanki z ludzkimi twarzami, wijące się potwory, macki i martwe zwierzęta  no, nie brzmi to ani zdrowo, ani zachęcająco. Sami musimy poukładać te wizje, informacje podsłuchane u dorosłych, przemyślenia Oskara i przeplatające się historie wkomponowane w tajemniczą podróż, by zadecydować, o co tak naprawdę w tym komiksie chodzi: o czym jest i czy w ogóle ma sens, oraz jak kończy się opowieść chłopca.
Detaliczne, kreskowane, czarno-białe rysunki są tutaj bardzo istotne  to one tworzą najbardziej psychodeliczną część Oskara Eda: Mojego wielkiego snu. Z jednej strony dość brzydkie postaci ludzkie, z drugiej  główny bohater praktycznie bez twarzy, a z trzeciej  wizje Oskara są rodem prosto z koszmarów (chociaż ujętych w proste ramki kadrów). Niby nie horror, ale na pewno bizzarro. Branko Jelinek sprawnie radzi sobie w warstwie graficznej i tak naprawdę robi tym cały album.
To przedziwny komiks, można by zaryzykować stwierdzenie, że ekscentryczny. Na pewno nie jest dla wszystkich  z niemal każdej strony czuć, że Jelinek ukończył akademię sztuk (w tym wypadku i stosowanych, i pięknych), co jednocześnie przekłada się na trudność odbioru. Czy to dobry album? Owszem. Czy przyjemny? Niekoniecznie. Zaryzykujcie, jeśli podobały wam się Podróże Franka albo Muminki, jeśli jednak wolicie bardziej klasyczne komiksy, to raczej nie pozycja dla was.
Plusy:
	ciekawy, pełen detali rysunek
	nietypowość i dziwność opowieści


Minusy:
	nietypowość i dziwność opowieści






Tytuł: Oskar Ed: Mój największy sen
Scenariusz: Branko Jelinek
Data wydania: 25 maja 2020
Rysunki: Branko Jelinek
Przekład: Krystyna Mogilnicka
Wydawca:  Timof i cisi wspólnicy
ISBN: 9788366347274
Format: 344s. 205x280 mm
Cena: 99,00
Gatunek: obyczajowy
Zobacz w: Kulturowskazie
Ekstrakt: 80%
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  Ekscentryczność, dobra zabawa i naiwność w jednym

  Agata Włodarczyk

  Tove Jansson Muminki #1
  

  
  Muminki, urocze, nieco naiwne istoty z Finlandii, znane są zapewne każdej i każdemu  nawet jeśli nigdy nie widzieliśmy książek, komiksów, seriali albo filmów im poświęconych. Wrosły na tyle głęboko w kulturę, że nie da się ich po prostu nie spotkać. Chociaż przypadkowe wciągnięcie w ich orbitę może się różnie dla nas skończyć.
Ekstrakt: 80%
[image: Muminki #1]
Generalnie Muminki wiodą spokojne, sielskie życie. Niby dopadają je zmartwienia, jak każdego z nas, i w zasadzie ich życie jest podobne do naszego, ale ich problemy wyglądają jednak nieco inaczej. Przykłady? Bobek zjadający dom Muminka czy za duży pokój w hotelowym apartamencie (no kto to widział, zero przytulności!). Jednak jakoś każda trudna sytuacja kończy się dla naszych bohaterów dobrze. Nawet wybudowany przez Muminka i Migotkę zupełnie krzywy dom z dziurawym dachem, wyrąbanymi oknami i bez mebli w ostatecznym rozrachunku rozwiązuje problem, tyle że nieco inaczej niż początkowo zakładali. Nieważne jednak, jakie kolejne przygody (kłopoty) przeżywają bohaterowie, zawsze mogą liczyć na siebie, nawet jeśli robią naprawdę głupie rzeczy.
W pierwszym tomie Muminków znalazło się 11 historii narysowanych przez matkę tych wywodzących się od trolli uroczych stworzeń, Tove Jansson, na zlecenie brytyjskiego Evening News. Pierwsza z nich, Rabusie, ukazała się w tym czasopiśmie w 1954 roku, czyli już naprawdę kawał czasu temu. Tytułowe stworki bronią się przed upływem dekad całkiem nieźle, chociaż do humoru autorki trzeba się przyzwyczaić  nijak nie przystaje do głównego nurtu komediowych historii, co może znacząco wpływać na odbiór zwłaszcza pierwszych dwóch, trzech rozdziałów zamieszczonych w tomie. Przystosowane do gazetowego formatu trzykadrowe paski bywają zaskakujące, ale również konfundujące  w tym jednak tkwi ich siła. Jansson była doskonałą obserwatorką ludzkich zachowań, które pieczołowicie przenosiła do swojego świata, aby wskazać wiele naszych problemów. A te, trzeba przyznać, wcale tak bardzo od lat 50. niewiele się zmieniły.
Wydrukowane na żółtym papierze Muminki zaskakują  to nie jest to bowiem kolorystyka, do której jesteśmy przyzwyczajeni w przypadku komiksów. Na szczęście idzie się do niej nie tyle szybko przyzwyczaić, co w miarę czytania kolejnych historii przestajemy zupełnie zwracać na to uwagę. Rysunki Jansson zaś są dość proste, bez udziwnień czy fajerwerków, ale też dzięki temu pozostają łatwe do zrozumienia oraz śledzenia  trafiają do większej liczby osób, nawet takich niezainteresowanych komiksem.
Pierwszy tom komiksowych Muminków części osób przypomni, jak specyficznie zabawna jest historia Tove Jansson, a innym dopiero ją przedstawi. Kolejne przygody tytułowej rodzinki oraz innych stworzeń i osób orbitujących wokół głównych bohaterów zachwycają i w równym stopniu konfunduje. Wciąż jednak spełniają jedną, najważniejszą funkcję: uczą nas, że nawet magiczne stworzenia mają swoje wady, popełniają błędy czy mają humory. Ale to, co dokładnie z tego wynika  musimy wymyślić już sami.
Plusy:
	niebanalny humor i spora dawka najlepszego absurdu
	ciekawe, wymykające się schematom przygody


Minusy:
	ten sam humor może nam nie odpowiadać
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  Batman przebudzony, Alfred zmartwiony

  Marcin Knyszyński

  Warren Ellis, Brian Hitch Grób Batmana
  

  
  Komiksy wydawane pod egidą DC Black Label zdominował Batman. Nic dziwnego, wszak to chyba najpoważniejszy i najmroczniejszy z głównych superbohaterów wydawnictwa. A nasz Egmont nigdy nie przegapi okazji, aby jakiegoś Batmana wydać  to przecież w większości przypadków sukces sprzedażowy. No to mamy nowego  oto Grób Batmana.
Ekstrakt: 70%
[image: Grób Batmana]
Scenariusz komiksu napisał znany nam dobrze Warren Ellis, a wszystko narysował Bryan Hitch. Jeden efekt kooperacji obydwu panów już znamy  znakomity pierwszy tom Authority, historii superbohaterskiej grupy, której zdarzało się przekraczać nieprzekraczalne do tej pory granice. Grób Batmana jest pod tym względem o wiele bardziej zachowawczy  jest to komiks dobry, poprawnie napisany i świetnie narysowany. Ale żadnej wartości dodanej w DC Comics nie kreuje.
To była noc jakich wiele w Gotham. Batman ratuje gliniarza w cywilu, którego napada gang w ciemnej uliczce, a potem odpowiada na wezwanie mieszkańców bloku, dla których policja nie ma czasu. Znalezione, rozkładające się już od pewnego czasu, ciało pracownika biura prokuratora okręgowego jest pierwszym elementem układanki, początkiem ciągu pozornie nie powiązanych ze sobą wydarzeń i zbrodni w Gotham. Batman wciela się tu w rolę rasowego detektywa, wręcz uosabia się ze znajdowanymi po kolei ofiarami, aby odtworzyć ostatnie dni ich życia. Powoli odkrywa coraz większe fragmenty złożonej konstrukcji  ktoś postanowił mocno uderzyć w wymiar sprawiedliwości mrocznego miasta. Zemsta po latach? Mafijne interesy? A może coś więcej? Batman za punkt honoru stawia sobie powstrzymanie zbrodniarza.
Taki standard, prawda? Pozornie tak, ale jest tu kilka motywów, które wyróżniają ten komiks na tle pozostałych. Drugim, równorzędnym bohaterem jest Alfred Pennyworth, który spędza całe dnie na doglądaniu rezydencji Wayneów, pielęgnowaniu ich grobowca (z wolnym miejscem, zarezerwowanym dla Brucea w przyszłości) i przemawianiu paniczowi do rozumu. Ellis daje Alfredowi naprawdę sporo czasu antenowego  jego nieustanne przekomarzanie się z ogarniętym obsesją Bruceem wprowadza do komiksu nieco humoru, ale budzi również konsternację. Alfred mówi o sobie na przykład: Stary żołnierz usługujący bogaczowi, który podczas swych wieczornych eskapad drogim samochodem spuszcza manto biedocie  kamerdyner cały czas próbuje odwodzić swego pracodawcę od jego superbohaterskiej kariery i uwrażliwiać społecznie. Wynika to trochę z niepokoju Alfreda o życie Brucea  stary lokaj jest przekonany, że to on pochowa panicza, a nie odwrotnie. Chce, aby Batman się przebudził i oddał całą swą technologię policji  czy ona nie wykorzysta jej w o wiele lepszy sposób?
Pojęcie Batmana przebudzonego nawiązuje tu również do pojęcia woke culture i właśnie w te rejony zapuszcza się Ellis poprzez tyrady Alfreda. Koniec z tym maczyzmem, może lepiej być tylko filantropem, politykiem, społecznikiem  Ellis niby podważa sens krucjaty mrocznego rycerza, niby deprecjonuje brutalne i staroświeckie metody rozwiązywania przez niego problemów, ale koniec końców żadna jasna konkluzja nie przychodzi. Detektywistyczna zagadka rozwiązywana zostaje w równej mierze za pomocą intelektu, technologii i potężnych mięśni  wątek przebudzonej kultury, nagrobku Brucea czy zasadności nietoperzowego stylu życia okazują się ostatecznie zupełnie nieważne. Grób Batmana staje się kolejną typową historią z mrocznym rycerzem w roli głównej, która obiecuje sporo na początku, a potem tej obietnicy nie dotrzymuje.
Równie dużo miejsca co tradycyjna opowieść detektywistyczna, wymagająca skupienia i łączenia rozrzuconych kropek w jedną całość, zajmuje czysta akcja. I pod tym względem omawiany dziś komis jest dość oryginalny. W każdym niemal odcinku (a jest ich dwanaście) dochodzi do długiej, efektownie pokazanej walki Batmana z jakimś przeciwnikiem. I tu wielkie pole do popisu miał grafik, Bryan Hitch. Sekwencje pojedynków rozpisane są często na sześć, siedem stron, podczas których nie pada ani jedno słowo  sceny walki narysowane zostały bardzo efektownie, są brutalne, dosadne i niesamowicie szczegółowe. Niektórzy odbiorą je negatywnie  skoro jedną trzecią odcinka zajmuje tylko i wyłącznie wymiana ciosów i kopniaków, to czy nie mamy tu do czynienia z bezczelnymi wypełniaczami? No, nie  ja tu widzę raczej filmowe podejście do komiksu i niesamowicie atrakcyjne kadrowanie scen walk. Wypełniacze? Może trochę tak, ale udane i efektowne.
Grób Batmana nie jest najlepszym komiksem DC Black Label jaki możemy obecnie przeczytać. Mam wrażenie, że Warren Ellis nie do końca przemyślał to, co tak właściwie chciał wnieść do mitologii mrocznego rycerza i czy w ogóle. Ocena lekko powyżej średniej  obiektywnie, bo kusiło mnie jako fana Batmana, który i tak przeczyta z nim wszystko, co tylko będzie mógł, dać więcej.
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  Smutna pocztówka

  Dagmara Trembicka-Brzozowska

  Maria Rostocka Koniec lipca
  

  
  Czasami można odnieść wrażenie, że polski komiks albo brodzi w mule historii, albo rozgrzebuje narodowe społeczne bolączki, głównie w skali mikro. Oczywiście to błędne założenie  jednak Koniec lipca robi wiele, by je podtrzymać.
Ekstrakt: 70%
[image: Koniec lipca]
Album zgarnął w zeszłym roku większość nagród i wyróżnień, jakie akurat przyznawano  wymieniały go nawet mainstreamowe redakcje Faktu, Książek. Magazynu do czytania czy Przekroju. Dla nas, fanów komiksu, to doskonała wiadomość, bo w końcu tytuły polskich twórców wybijają się do nurtu głównego; ale jednocześnie przyznaję, że nie do końca rozumiem totalny zachwyt akurat tym tomem.
Od razu powiem: to nie jest zły komiks! Wręcz przeciwnie, jest naprawdę niezły. Maria Rostocka wzięła pod lupę wycinek lipca w małym miasteczku  w teorii scenografię idealnego lata każdego dzieciaka. Zamiast perfekcyjnych wakacji funduje nam jednak szarą i zimną rzeczywistość samotnego Alka, jego obcej, oziębłej, złośliwej babki i pracującej non stop matki. Ojciec? Chłopak go nie zna  mimo że ten mieszka kilkaset metrów od domu babci. Koledzy? Jest obcy w miasteczku  więc trudniej mu znaleźć pozycję wśród miejscowych dzieciaków.
Rostocka pokazała dysfunkcyjną społeczność oczami dwunastolatka i jego matki  z perspektywy Alka widzimy babcię i inne dzieci, oczami kobiety  jej ciotkę, czującą dziwną odpowiedzialność za siostrę; dawną znajomą uwięzioną w domu z dziećmi i nienawidzącą tak ich, jak swojego męża; byłego kochanka, ojca swojego syna, a przy tym wiecznego chłopca. Mało w Końcu lipca humoru, a jeśli już się pojawi, to jest on wykrzywiony i groteskowy. Takie wyolbrzymienia i nagromadzenie negatywów paradoksalnie pomagają komiksowi  odrealniając wydarzenia, pozwala nam, czytelnikom, komfortowo skupić się na emocjach, które odsłania: samotności, strachu i niepewności. To pocztówka z lipcowego weekendu, zdecydowanie nie przynosząca radości, a przypominająca rzeczy, które ukryliśmy za kotarami nostalgii.
Ta wiwisekcja pod prażącym, lipcowym słońcem została namalowana  dosłownie  w prosty, czasami wręcz umowny sposób. Rostocka posługuje się farbami i pędzlem (na kadrach widać te pociągnięcia włosia!), więc z musu niejako brak tu detali, barwy zlewają się, a postaci są dość płaskie. Nie jest to ładne samo w sobie, ale przyciąga oko i doskonale pasuje do opowiadanej historii.
Koniec lipca jest sentymentalnym, groteskowym i w większości smutnym komiksem  ciekawym i dobrze przygotowanym, ale jednak ileż można nurzać się w szarości mitycznej prowincji, nieszczęściach społeczności i jednoosobowych martyrologiach? Polski komiks ma do zaoferowania dużo więcej. Ostatecznie jasne, warto mieć i czytać nową Rostocką, ale dobrze pamiętać, że nie jest jedynym i najlepszym, co polscy twórcy mają nam do pokazania.
Plusy:
	ciekawa technika grafik
	podróż sentymentalna dla każdego
	analiza społecznych bolączek, której nie chcemy, a której potrzebujemy


Minusy:
	czemu to wszystko musi być takie smutne?
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  Jest gęsto

  Marcin Knyszyński

  Saverio Tenuta Maska Fudo (wyd. zbiorcze)
  

  
  Maska Fudo jest kolejną, imponującą rozmiarami i jakością wydania, propozycją wydawnictwa Lost in Time. Włoski twórca komiksowy, Saverio Tenuta, znowu zaprasza nas do czasów feudalnej Japonii  będzie przygodowo i emocjonująco, ale też krwawo, smutno i dość brutalnie.
Ekstrakt: 70%
[image: Maska Fudo (wyd. zbiorcze)]
Pół roku temu Lost in Time wydało Legendę o szkarłatnych obłokach  opowieść z czasów samurajów, gdzie baśniowość i umowność dominowały nad realizmem i zdrowym rozsądkiem. Średniowieczne fantasy, ale po japońsku. Teraz mamy Maskę Fudo tego samego autora  utrzymaną dokładnie w tej samej logice i stylistyce. Akcja toczy się w 283 roku Ery Shiranui, tuż przed zaślubinami potężnego Szoguna Fujiwary z członkinią kasty hinin, czyli z nizin społecznych. Wielu daimyo (czyli potężnych magnatów i arystokratów japońskich) taka decyzja jest nie w smak  ale nie okazują zbyt żarliwie swego niezadowolenia. Wszak na usługach szoguna pozostaje podobno tajny oddział tajemniczej sekty Dojo Dokutsu, z budzącym skrajne przerażenie wojownikiem kryjącym twarz na tytułową Maską Fudo. Co jest prawdziwym celem szoguna? Co kryje się za decyzją małżeństwa z hinin? Czy wielki cesarz Japonii powinien się obawiać?
Te pytania wydają się ważne tylko na początku, do chwili, gdy dowiadujemy się kim jest przywódca Dojo. To jego dzieje  dziecka wywodzącego się z najniższej kasty japońskich wieśniaków; syna oszalałej i okrutnej wiedźmy Hirukote; brata pięknej Mikiko wydanej na lubieżne żądze medyka Kaizena Morebito; młodego awanturnika wkradającego się w łaski Dojo Dokutsu a potem samego szoguna  chłopca, młodzieńca i w końcu mężczyzny imieniem Shinnosuke. Teraz, po wielu latach, z maską Fudo niemal przyrośniętą do twarzy, szuka on zemsty, sprawiedliwości, zadośćuczynienia za krzywdy swoje i zaginionej, ukochanej siostry  ma nadzieję ją odnaleźć i wyrównać mieczem zaległe rachunki. Towarzyszy mu grupa jego zaufanych ludzi  cztery tomy Maski Fudo, napisane i narysowane przez wspomnianego Saverio Tenutę, przepełnione są bólem, krwią, rozpaczą, przemocą, ale i przygodą oraz specyficzną, skąpaną w świetle wschodzącego słońca, magią.
Przychodzi mi do głowy jeden przymiotnik, bardzo adekwatnie określający omawiany dziś komiks  gęsty. Po pierwsze narracyjnie. Tenuta lubi snuć opowieść jak legendę z zamierzchłych, całkowicie umownych historycznie czasów  w podniosłym stylu, patetycznie i bardzo emocjonalnie. Shinnosuke, chłopak z kasty społecznych wyrzutków, przywdziewa magiczną (choć to nie jest jednoznacznie powiedziane) maskę i z biegiem lat przeobraża się jakiegoś demonaterminatora. Japończycy są tu w większości naprawdę złymi ludźmi, kobiety są nieustannie wykorzystywane (te, które nie są, nie mają w sobie krztyny dobra), słabsi gnębieni są bezlitośnie (a ci silni są zawsze gnębiący i również nie są dobrymi ludźmi). Narracyjny przesyt i patos, niejako uwznioślający głównego bohatera, ma się nijak do jego poglądów i praktycznych działań. Dla Nobu Fudo (to nadal Shinnosuke, czy już nie?) życie innego człowieka również nie ma znaczenia  chyba, że to życie jego lub jego siostry.
Gęsto jest tu także pod względem dekoracji i rekwizytów  ogólnie pojętej japońskości. Saverio Tenuta przyznał w jednym z wywiadów, że odwiedził Kraj Kwitnącej Wiśni kilkukrotnie. Poświęcił miesiące na studiowanie jego religii, historii, kultury, architektury, sztuki  ale i tak dobrze wie, że specjaliści znajdą w jego komiksie wiele nieścisłości i na pewno mu to wypomną. Ja nie znam historii Japonii i jej średniowiecznej kultury lepiej niż przeciętny Kowalski, więc przyczepić się nie mam czego, może poza zwykłą atrakcyjnością popkulturową Maski Fudo. Bo taki poziom gęstości jest momentami nie do przebrnięcia. Można za to delektować się grafiką  niemal artystyczną, rysowaną i kolorowaną ręcznie, bogatą w szczegóły, z pietyzmem oddającą ducha Japonii sprzed tysiąca lat. Czy rzetelnie ¬ nie wiem, nie znam się, jak już wspominałem. Ufam, że tak.
A jakby tego było mało, Tenuta zagęszcza to wszystko znaczeniowo. Mnóstwo tu niedopowiedzeń  magia początkowo zupełnie nieobecna, zaczyna dawać o sobie znać w połowie historii i eksploduje w ostatnim, czwartym tomie. Tenuta cały czas podkreśla, że noszenie masek może spowodować utratę pierwotnej tożsamości, zamianę w kogoś symbolizowanego przez ową maskę  daleko tu do humoru z Maski Johna Arcudiego. Magia maski jest zatem dyskusyjna, podobnie jak cała reszta magii w komiksie. A może nie? I nie jest to wcale nieważne, w tym przypadku intencje autora wydają się dość istotne.
Maska Fudo może być czytana powierzchownie i rozrywkowo  czemu nie? Może też być rozkładana na czynniki pierwsze, trawiona powoli, niczym gęsta zupa. W pierwszym przypadku odczujemy niedosyt, w drugim przesyt. Warto jednak spróbować, ale trzeba uważać, aby nie stanęło to kością w gardle.
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  Nauka jest piękna

  Agata Włodarczyk

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

  
  Maria Skłodowska-Curie to chyba najsłynniejsza naukowczyni i, jak dotąd, jedyna laureatka nagrody Nobla, która otrzymała ją w dwóch różnych dziedzinach nauki: fizyce oraz chemii. A to tylko jeden z powodów, dla których warto opowiadać o niej najmłodszym.
Ekstrakt: 100%
[image: Najwybitniejsi Naukowcy. Maria Skłodowska-Curie. Pierwiastki promieniotwórcze]
Skłodowska żyła z jednej strony w dość burzliwych czasach, a z drugiej  w okresie, gdy kobiety w naukach, zwłaszcza ścisłych, nie były zbyt mile widziane. Jednak dzięki ciężkiej pracy, wspierającej rodzinie oraz odrobinie szczęścia nie tylko ukończyła studia, ale również prowadziła badania, w wyniku których odkryła aż dwa nowe pierwiastki. W zdobywaniu funduszy na dalsze eksperymenty również miała po swojej stronie wielu hojnych darczyńców, w tym zza oceanu. A to nie wszystko! Jej życie nie było łatwe  Komitet Noblowski nie uznał początkowo jej wkładu w badania, jej mąż zginął młodo, uczestniczyła w I wojnie światowej jako organizatorka mobilnych rentgenów
Maria Skłodowska-Curie. Pierwiastki promieniotwórcze to jeden z dwóch komiksów otwierających nową, kierowaną do najmłodszych serię przybliżającą biografie osób, które znacząco wpłynęły na rozwój naszej wiedzy o świecie. Opowiedziana na zaledwie 34 niewielkich stronach historia Skłodowskiej-Curie siłą rzeczy stanowi jedynie ułamek życiorysu badaczki; sęk w tym, że autor, Jordi Bayarri, wyekstrahował z niej najważniejsze oraz najciekawsze elementy: wyniesione z dzieciństwa zamiłowanie do nauki i społeczny aktywizm oraz kolejne etapy naukowej drogi Skłodowskiej-Curie. Całość układa się w miarę płynnie i logicznie  za wyjątkiem może nagłego przeskoczenia w obrębie zaledwie kilku kadrów od odkrycia polonu do radu  a sama historia zafascynować może nie tylko dzieci, ale również dorosłych. Z myślą o nieco starszych czytelnikach zresztą na końcu tomu zamieszczono posłowie doktora Tomasza Rożka, merytorycznego konsultanta serii Najwybitniejsi Naukowcy.
Do tego należy dodać jeszcze jedną, niezwykle ważną cechę Marii Skłodowskiej-Curie. Pierwiastków promieniotwórczych": są ładne i atrakcyjne w ten klasycznie kreskówkowy sposób. Postacie Bayarriego są ekspresyjne i interesujące, a ich dość prosty design sprawia, że rysunek nie wydaje się zbyt zagracony  co ułatwia czytanie, zwłaszcza tym, którzy z formą komiksową nie są jeszcze zbyt obeznani. Nałożone przez Dani Seijas kolory z kolei są żywe i intensywne, przez co również przyciągają uwagę oraz umilają lekturę.
Pierwiastki promieniotwórcze to zgrabny komiks dla najmłodszych o jednej z ważniejszych naukowczyń w historii  ładny, atrakcyjny, przyjemny, a przede wszystkim rzetelny i przygotowany pod kątem konkretnej widowni. Trzeba Egmontowi przyklasnąć za świetną wydawniczą decyzję.
Plusy:
	przybliża najmłodszym ciekawą biografię dwukrotnej laureatki nagrody Nobla
	zgrabnie przygotowana dla najmłodszych historia
	atrakcyjnie narysowana i przygotowana
	opatrzona komentarzem pomoże rodzicom odpowiedzieć na nieporuszone w samym komiksie kwestie
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  Ciało i maszyna

  Piotr Pi Gołębiewski

  Christos Gage, Franscesco Manna, Paco Medina, Juanan Ramírez, Valerio Schiti, Gail Simone, Dan Slott, Paolo Villanelli, Jim Zub Iron Man: Tony Stark#2: Iron Man
  

  
  Drugi tom Tony Stark. Iron Man na czwartej stronie okładki reklamowany jest hasłem: technologia kontra magia. Nie wierzcie temu. Tutaj wszystko jest wytworem zaawansowanej nauki. Nawet sam Tony Stark.
[image: Iron Man: Tony Stark#2: Iron Man]
No, dobrze, niech będzie, magia też się pojawia. W szczątkowej ilości występuje na początku albumu. Związane jest to eventem Wojna światów, do którego musiały w swoim czasie nawiązać wszystkie regularnie ukazujące się serie Marvela. Szczęśliwie to tylko dwa zeszyty oryginalnego wydania. Opowiadają o starciu Iron Mana ze smokiem Sadurangiem, będącym na usługach Malekitha Przeklętego. Jest zatem dużo bijatyki i wybuchów. Sentymentalni czytelnicy z kolei na pewno ucieszą się, że Tony sięgnie po swoją pierwszą, toporną zbroję.
Szybko jednak zapominamy o tym małym przerywniku i wracamy do bieżących wydarzeń. I tu już magii nie uświadczymy. Jedynie coraz bardziej zaawansowane technologie. Z tym, że należy przez nie rozumieć nie tylko zbroję Iron Mana, sztuczną inteligencję pokroju Jocasty, czy Machine Mana, ale także samego Tony′ego Starka. Ten bowiem zaczął akceptować fakt, iż jego cudowny powrót do świata żywych tak naprawdę nie miał w sobie nic z cudu. Jego ciało zostało sztucznie zrekonstruowane, a świadomość zgrana z zapasowych baz danych. Stan ten zaczyna mocno mieszać w życiu osobistym milionera, a co gorsza niesie ze sobą nieprzewidziane skutki prawne.
To jednak nie koniec. Prawdziwe zagrożenie dopiero nadchodzi. Stanowi je nowe wcielenie Ultrona. Połączył się w jedno ciało z Hankiem Pymem. W swoim szaleństwie planuje zafundować podobną fuzję całej ludzkości. Tak, jak zrobił to z Visionem i Wonder Manem.
Pojawienie się Ultrona nie powoduje, że przygody Iron Mana nagle stały się bardziej wysublimowane, niż potyczka ze smokiem z Jotunheimu. Mamy więc sporo efektownych starć i pompatycznych dialogów. A także niezbyt zrozumiałych rozważań w kategorii technologicznych abstrakcji. A jednak wszystko to całkiem sprawnie i miło się czyta. Zwłaszcza, że połączenie Ultrona z Pymem ma kilka ciekawych konsekwencji. Jak choćby to, że dla pierwszego wymarzoną towarzyszką życia jest Jocasta, a dla drugiego Wasp. Więc aby mieć perfekcyjną partnerkę, zamierza połączyć je ze sobą.
Mniej przekonuje mnie natomiast wątek robotów obdarzonych sztuczną inteligencją. Kiedy dotyczyło to jednie Machine Mana, czy wspomnianej Jocasty, problem ten był dość interesujący. Natomiast kiedy okazuje się, że myślących blaszaków jest tak dużo, że mają dla siebie nawet tajny bar, zaczynamy niebezpiecznie ocierać się o niezamierzoną groteskę, a dość ciekawe zagadnienie, które od dekad towarzyszy twórcom science fiction szybko się infantylizuje.
Jeśli chodzi o stronę graficzną, jest to solidna robota rzemieślnicza. Ciekawostką jest, że nad tym niezbyt rozbudowanym technicznie albumem pracowało aż pięciu rysowników. Dobrano ich jednak tak, by uzupełniali się wzajemnie i nie burzyli spójności. Choć i tu można wyróżnić najmocniejsze i najsłabsze ogniwa. Pierwszym jest Paolo Villanelli, odpowiedzialny za dynamiczną kreskę we fragmencie eventu Wojna światów. Tym drugim natomiast Paco Medina, który całkowicie ignoruje fakt istnienia tła.
Drugi tom Tony Stark. Iron Man nie jest dziełem wybitnym i nie wejdzie do kanonu. Nie jest jednak z nim też źle. To po prostu solidna, marvelowska pozycja, pozwalająca na chwilę zresetować umysł. W sam raz do skonsumowania po ciężkim dniu.
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  Rzymianie w starfighterach

  Marcin Osuch

  Mike Butterworth, Don Lawrence Rozkwit i upadek Imperium Triganu #1
  

  
  Rysownik Don Lawrence jest w Polsce znany przede wszystkim z serii Storm (do scenariusza Philipa Dunna i Martina Lodewijka). Zanim jednak Brytyjczyk rozpoczął pracę nad przygodami Storma i Rudowłosej, wraz ze scenarzystą Mikem Butterworthem stworzył epicką opowieść o Imperium Triganu.
Ekstrakt: 70%
[image: Rozkwit i upadek Imperium Triganu #1]
Historia Rozkwitu i upadku Imperium Triganu (bo tak brzmi pełen tytuł serii) rozpoczęła się gdzieś w połowie lat sześćdziesiątych ubiegłego wieku, gdy Leonard Matthews wydawca, dla którego pracował Butterworth, zaproponował temu ostatniemu nowy projekt komiksowy, przekazując jednocześnie zarys samej opowieści. Pomysł ten zamienił się ostatecznie w niezwykle rozbudowaną serię, składającą się z kilkudziesięciu epizodów wydawanych do roku 1982. W sumie przy serii pracowało dwóch różnych scenarzystów oraz siedmiu rysowników. Księga I cyklu, opublikowana w tym roku przez wydawnictwo Kurc, zawiera trzynaście epizodów autorstwa Butterwortha i Lawrencea.
Całość zaczyna się w dosyć intrygujący sposób. Na Ziemię, gdzieś w okolicach lat pięćdziesiątych ubiegłego wieku, spadł statek obcej cywilizacji i chociaż nie uległ on zniszczeniu w trakcie upadku, to okazało się, że cała załoga jest martwa, zamarzła podczas podróży przez kosmiczną pustkę. Po początkowej euforii spowodowanej odkryciem pozaziemskiego życia, zainteresowanie tematem stopniowo spadło, a to z powodu kompletnego braku możliwości odczytania jakichkolwiek zapisków znajdujących się w pojeździe z gwiazd. I to pomimo tego, że obcy byli praktycznie w 100% humanoidami. Dopiero niejaki Richard Peter Haddon, który jako student rozpoczął pracę nad księgami kosmicznych przybyszów i, poświęciwszy na to prawie całe życie, rozszyfrował pismo obcych. Od tego momentu zaczyna się sama opowieść o Triganie i co ciekawe ani Haddon, ani Ziemia nie pojawiają się później w żadnym wątku. Może w kolejnych księgach?
Odszyfrowana przez Haddona historia planety Elekton, bo na niej powstało imperium Triganu, zaczyna się od momentu, gdy trzej bracia, wodzowie wojowniczego plemienia nomadów zwanych Vorgami, postanawiają założyć miasto. Wspomniana trójka do Brag, Klud i Trigo. Tak dokładnie, to pomysł narodził się w głowie tego ostatniego i jego marzeniem jest, aby miasto nazywało się Trigan. Może to świadczyć o nieco przerośniętym ego pomysłodawcy, ale sama idea ma swoje uzasadnienie. Vorgowie są eksterminowani przez Lokan, zaawansowany technologicznie lud, rządzony przez tyrana Zortha. Trigo znalazł sposób na uratowanie swojego plemienia, co więcej udało mu się stworzyć wielkie imperium (w sumie jest to zawarte w tytule całej serii), ale to dopiero początek dalszych zmagań na planecie Elekton. Jak się okaże w trakcie rozwoju całej historii, istniały tam jeszcze inne cywilizacje, z którymi Trigan musiał jakoś ułożyć sobie relacje. Zresztą, neutralizacja Lokan kilkukrotnie okazała się mało skuteczna i ci wracali do gry. Ba! Zdarzyła się nawet inwazja obcych z kosmosu.
Komiksowi trudno jest zarzucić coś od strony graficznej, malarski styl Dona Lawrencea sprawdza się tutaj bardzo dobrze. Pewnych mielizn można dopatrzyć się w scenariuszu. Po pierwsze, z uporem godnym lepszej sprawy, scenarzysta co chwila wrzuca wątek przejęcia władzy mentalnej nad głównymi bohaterami na różne sposoby (hipnoza, wniknięcie do umysłu, zatruty owoc itd.). Jest tego naprawdę sporo. Po drugie, główni bohaterowie są do obrzydzenia uczciwi i honorowi. A jeśli nie są, to widać, że jest to zrobione na siłę pod potrzeby intrygi. Komiks powstawał w latach sześćdziesiątych ubiegłego wieku i to widać, chociażby po dużej liczbie tekstów objaśniających, co się dzieje na rysunkach. I muszę przyznać, że ma to swój oldschoolowy urok.
Co zaskakujące, w tej opowieści praktycznie nie istnieją kobiety. To znaczy, istnieją, ale praktycznie nie odgrywają, poza jednym przypadkiem, żadnej istotnej drugo- czy trzecioplanowej roli. A przecież wiemy, że kogo jako kogo, ale kobiety to Lawrence rysować potrafi. Trudno powiedzieć, dlaczego scenarzysta z tego nie skorzystał. Może w kolejnych tomach?
Rozkwit i upadek imperium Triganu wciąga swoimi opowieściami i hipnotyzuje rysunkami Lawrencea. Wrażenie robi skrzyżowanie zaawansowanej technologii ze społecznością przypominającą ziemską starożytność (Rzym lub Grecję) i to zarówno pod względem konstrukcji społeczeństwa, jak i wizualnych aspektów takich jak stroje czy architektura. Gdy czytamy te historie jednym ciągiem, można odnieść wrażenie, że pewne pomysły (np. wspomniane mentalne przejęcia) wracają ze zbyt dużą częstością. Dlatego sugeruję rozłożyć sobie lekturę Rozkwitu i upadku imperium Triganu w czasie, aby uniknąć wrażenia ale to już było.
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  Jodo-fiksacje

  Marcin Knyszyński

  Castaka (wyd. II poprawione)
  

  
  Alejandro Jodorowsky markę ma wyrobioną, bez dwóch zdań. Wznowiona przez wydawnictwo Scream Comics Castaka nie wnosi może jakiejś wartości dodanej do całokształtu jego twórczości, ale robi za to coś innego  uwypukla i podkreśla jej cechy. Oto Jodo w pigułce  ze wszystkimi wadami i zaletami. Kochasz albo nienawidzisz.
Ekstrakt: 60%
[image: Castaka (wyd. II poprawione)]
Przed lekturą Castaki warto zapoznać się z Kastą Metabaronów  omawiany dziś komiks traci dużo bez swojego starszego brata. Jest przecież jego prequelem  z Kasty.. wiemy, że ród pierwszego Metabarona wywodzi się z marmurowej, przypominającej bardzo mocno Arrakis z Diuny, planety Marmoli. Teraz dowiemy się jak doszło do zasiedlenia tego nieprzyjaznego, lecz skrywającego jeden z największych skarbów wszechświata, globie. Jak to już często bywało u Jodorowskyego, mamy bohatera snującego swą opowieść i słuchaczy zafascynowanych jego wywodami. Ważne  jednym z nich jest Otton von Salza, wspomniany pierwszy Metabaron.
Castaka to tytuł komiksu i nazwa rodu przybyłego ma Marmolę przed trzema pokoleniami. Poznajemy dzieje dwóch zwaśnionych rodów panujących nad malutką planetą o nazwie Ahour-la-Naine. Półkulą północną władają Castakowie, kierujący się, przypominającym starojapoński, kodeksem Bushitaka (wiemy dobrze co to jest z Kasty Metabaronów). Półkula południowa należy do Amakurów żyjących według identycznej Bushikary. Obydwa klany żyją niczym średniowieczni Japończycy i toczą ze sobą nieustanną, krwawą i bardzo groteskową wojnę. Głównym bohaterem komiksu jest niejaki Dayal, bękart i niechciany syn, owoc gwałtu władcy południa na królowej północy, ostatni płodny mężczyzna na planecie (wyjaśnienie w komiksie!) oraz jego rodzina  żona Antigrea i nastoletnie córki bliźniaczki. W tle rodowa wojna, życie według kodeksu, konflikt z Zakonem Technokapłanów, przygody w kosmosie i jedna wielka przesada w stylu Alejandro Jodorowskyego.
Kasta Metabaronów, Technokapłani  nie sposób odmówić tym komiksom pewnej narracyjnej emfazy, egzaltacji i swego rodzaju świadomej autoparodii. Castaka, choćby nie wiadomo jak absurdalne mogłoby to się wydawać, idzie jeszcze dalej. Akcja dzieje się w przeszłości, kiedy to ludzka cywilizacja była jeszcze bardziej barbarzyńska (jak oni dotarli na te odległe planety?!) i wewnętrznie bezlitosna niż np. w Incalu. Cały wszechświat aż trzeszczy od ucisku patriarchatu, nie istnieje humanitaryzm, współczucie, miłość czy chociażby jakiś wrodzony instynkt rodzicielski. Wszędzie przemoc, krew, gwałt, morderstwa a także całkowicie absurdalne zachowania i zwyczaje. Zgwałcona kobieta nie może wrócić na łono społeczeństwa  musi popełnić rytualne samobójstwo. Każda wojowniczka marzy o kastracji męskiego przeciwnika  a gdy nie walczy jest klaczą rozpłodową (każdy mężczyzna jest oczywiście rozpłodowym ogierem). Córki, które nie mogą dać swemu ojcu męskiego wnuka, wprost błagają o śmierć  przecież inny scenariusz byłby ujmą na honorze. Brutalny i bezlitosny gwałt jest najczęściej stosowaną zagrywką w rodowych waśniach, matka gryzie nowo narodzone dziecko do krwi na pamiątkę, a ojciec wykonuje tak drastyczną operację na swych córkach, że historia z przeszczepem głowy z Kasty Metabaronów wydaje się nagle sensowna i wyważona.
Brzmi nieciekawie? To zależy. Fani Jodorowskyego, doceniający i uwielbiający jego twórczość, będą oczywiście zachwyceni. Zwolennicy sensu, logiki i realizmu psychologicznego będą zażenowani. Amatorzy oryginalnego, malarskiego rysunku znieważającego ludzką anatomię a la Simon Bisley, wniebowzięci (Das Pastoras wykonał tu kawał niesamowitej roboty). Wrażliwe płatki śniegu dotknięte do żywego. Przygodni czytelnicy zdezorientowani  to jest na serio?! Trudno jest wystawić sprawiedliwą ocenę Castace. Alejandro Jodorowsky przegina pałę świadomie, taki ma sposób na komiks, na wyrażenie w nim siebie, na ekspresję swoich fiksacji, na egzorcyzmy własnej duszy (o czym mówił otwarcie w jednym z wywiadów) i naprawdę daleko mu do popkulturowego trolla. Skoro tak, skoro to jest szczere, to może trzeba podejść do tego z dystansem i chęcią zrozumienia?
Nie wiem.
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  Zabawne, nie zmrożone

  Maciej Jasiński

  René Goscinny, Morris Lucky Luke #22: Daltonowie i zamieć
  

  
  Daltonowie i zamieć to album, który po raz pierwszy wydano w Polsce w 2012, w niewielkiego formatu zbiorczym tomie obok dwóch innych komiksów. Ale fani Lucky Lukea znali fabułę już wcześniej z filmu animowanego, dość wiernie przedstawiającego akcję tego albumu. Scenarzysta Rene Goscinny postanowił sięgnąć w nim ponownie po postacie Daltonów, których powołał do życia kilka lat wcześniej w komiksie Kuzyni Daltonów.
Ekstrakt: 70%
[image: Lucky Luke #22: Daltonowie i zamieć]
Będąc bandytą działającym na terenie Stanów Zjednoczonych, nie miało się zbyt wielu możliwości ucieczki przed jurysdykcją państwa, w którym popełniło się przestępstwa. Można było ukryć się albo w słonecznym Meksyku, albo w śnieżnej Kanadzie. I to właśnie ten drugi kierunek wybierają Daltonowie po swojej równie spektakularnej, co nieprzemyślanej ucieczce. Tropem ich wyrusza oczywiście Lucky Luke, któremu tym razem towarzyszy nie tylko wierny koń Jolly Jumper, lecz także więzienny pies Bzik, będący jak kompas, który zawsze wskazuje południe. Dlatego też Lucky Luke będzie musiał w większym stopniu polegać na swoim doświadczeniu i szczęściu, niż na umiejętnościach tropienia czworonoga.
Wysłanie bohaterów do Kanady to dla Goscinnego okazja do żartowania z tego kraju i jego mieszkańców. Motyw, który z powodzeniem stosował w wielu albumach o przygodach Gala Asteriksa (oczywiście w tamtych przypadkach nie chodziło o Kanadę). Pewnie w serii o Lucky Lukeu też schemat byłby częściej wykorzystywany, ale na przeszkodzie stanęła niewielka liczba potencjalnych krajów, do których z Dzikiego Zachodu mógłby trafić bohater. Paryż Luke odwiedził dopiero w 2019 roku za sprawą nowych autorów.
Kanadyjczycy z albumu Daltonowie i zamieć to ludzie niezwykle karni. Po popełnieniu wykroczenia sami udają się na posterunek aby odbyć karę, nawet gdy najbliższy jest oddalony o trzy dni drogi. Klimat nie sprzyja zbyt wielu rozrywkom, więc za takie może uchodzić jedynie przesiadywanie w barze, bójki, zakłady, no i oczywiście zawody drwali. Jeśli dodać do tego nazwiska mieszkańców, to otrzymujemy bardzo stereotypowy obraz tego kraju sprzed ponad wieku. Ale Goscinny potrafi przekuć to w wiele zabawnych scen. Daltonowie swym pojawianiem się wprowadzają sporo chaosu i anarchii w uporządkowane życie Kanadyjczyków. Najlepiej wypadają żarty z udziałem braci. Averell, który miał nie używać prawdziwego imienia, przedstawia się wszystkim jako idiota, bo tak nazwał go Joe, co generuje wiele komicznych zdarzeń. Świetne są też sceny ucieczki Daltonów w śnieżnej zamieci, gdy z pośpiechu nie zaprzęgają psów i sami muszą ciągnąć sanie. Nieźle prezentuje się również nierozgarnięty Bzik, który zupełnie inaczej odbiera rzeczywistość, czemu daje wyraz w swoich bezmyślnych komentarzach.
Od strony graficznej sporo w tym albumie plansz przełamujących klasyczny podział dużymi kadrami przedstawiającymi np. nieudaną akcję zrobienia z Daltonów drwali, ring bokserski, wodospad czy osadę Golden Glow. Morris zazwyczaj bardzo oszczędnie korzystał z takich rozwiązań, w tym komiksie jest tego dużo, a takie pełne szczegółów kadry miło się ogląda.
Wyprawa do Kanady okazuje się bardzo interesująca dla czytelników i jednocześnie zabawna. Do wydania w ramach tej nowej edycji wciąż czeka trzydzieści komiksów (w momencie pisania tej recenzji), z czego połowa już wcześniej ukazała się kiedyś na polskim rynku, a reszta to tomy premierowe. Patrząc na obecne tempo wydawania, to dokładnie za trzy lata będzie można cieszyć się kompletną serią.
Plusy:
	bracia Daltonowie w formie
	sporo dobrych żartów słownych i sytuacyjnych
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  Zanim przyszło TM-Semic

  Marcin Knyszyński

  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
  

  
  No, to musiało w końcu nastąpić. Tak jak trzydzieści dwa lata temu wydawnictwo TM-Semic rozpoczęło inwazję na polski rynek komiksowy Punisherem i Spider-Manem, tak Egmont również wystartował z klasycznymi epickimi kolekcjami zbierającymi przygody właśnie tych dwóch bohaterów. Pająk dorobił się w Polsce już pięciu, wielkich tomów  teraz dostajemy pierwszy album z Pogromcą.
Ekstrakt: 80%
[image: Punisher Epic Collection. Krąg krwi]
W przypadku Amazing Spider-Man. Epic Collection jest trochę więcej materiału do ogarnięcia  o wiele wcześniejszy debiut człowieka-pająka, cztery równolegle wydawane serie i mnóstwo przeplatających się między nimi historii wprowadzają nieco chaosu. Z Punisher. Epic Collection jest prościej  przynajmniej na początku. Pogromca zadebiutował w The Amazing Spider-Man #129 z lutego 1974 roku. Przyjął się bardzo dobrze, amerykańscy czytelnicy komiksów uwielbiali niejednoznacznych moralnie antybohaterów. Pojawiał się tu i tam, aż w końcu dwanaście lat po debiucie dostał w końcu własną serię, zatytułowaną po prostu Punisher. Krótką, limitowaną, tylko pięcioodcinkową, wydaną w pierwszej połowie 1986 roku, napisaną przez Stevena Granta i zilustrowaną przez Mikea Zecka. To właśnie ona rozpoczyna pierwszy tom Punisher. Epic Collection (tak właściwie to drugi  pierwszy, zbierający przygody Franka Castlea sprzed 1986 roku, nie został jeszcze wydany nawet za oceanem). Przeczytamy dziś komiksy, które uczyniły postać Punishera naprawdę rozpoznawalną i popularną.
Frank Castle trafia do więzienia o zaostrzonym rygorze na Wyspie Rykera. Uciekł stamtąd co prawda jakiś czas temu, ale odkrył, że był regularnie podtruwany podczas pierwszego pobytu, co doprowadziło do jego niekontrolowanych, agresywnych zachowań (na przykład do ataków na przechodniów niekorzystających z przejść dla pieszych). Teraz trzeba znaleźć winowajcę i wymierzyć sprawiedliwość. Ale, jak można się było spodziewać, Punisher znajduje o wiele więcej  jak chociażby tajną organizację o nazwie Zaufani (w oryginale Trust), złożoną z zatroskanych obywateli, przemysłowców, finansistów i innych uczciwych osób pragnących zwalczać przestępczość metodami Pogromcy. Akcja szybko przenosi się z niebezpiecznego więzienia na równie niebezpieczne ulice Nowego Jorku  Zaufani będą sojusznikami Franka Castle, czy niekoniecznie?
Seria druga Punishera (już nielimitowana) była tylko kwestią czasu  jej pierwszy numer wydany został w rok po ostatnim odcinku pierwszej, w lipcu 1987 roku. Wyniki sprzedaży zaskoczyły wydawnictwo  rozpoczął się wielki boom na Pogromcę, z którego już trzy lata później skorzystało nasze TM-Semic. W omawianym dziś tomie znajdziemy pierwsze dziesięć zeszytów plus 257 numer Daredevila  nie zapominajmy, że nasz bohater należy do uniwersum Marvela i musi czasem spotkać się z innymi herosami. Scenariusz do wszystkich epizodów napisał Mike Baron, świetny amerykański tekściarz, który naprawdę rozumiał kim jest Frank Castle, jak należy przedstawić jego postać i jednocześnie trafić do odbiorcy, który oczekiwał w związku z Punisherem konkretnego rodzaju rozrywki.
Pierwsze pięć zeszytów zilustrował sam Klaus Janson, którego pamiętamy z roli inkera w Daredevilu Franka Millera. Janson odebrał od autora późniejszego Sin City mnóstwo lekcji i wywiązał się z zadania przynajmniej dobrze. Co porabia Punisher? Walczy z gangiem handlarzy narkotyków z Boliwii, rozprawia się ze skrajnie prawicową bojówką Armii Nowej Rewolucji Amerykańskiej, a na koniec, w dwuczęściowej, świetnie opowiedzianej historii, infiltruje Sektę Ocalałych tajemniczego Wielebnego Smitha, fundamentalisty chrześcijańskiego i złotoustego manipulanta. W odcinku szóstym i siódmym pałeczkę grafika przejął David Ross, ilustrujący wojnę Franka Castlea z bliskowschodnimi terrorystami planującymi atak na Nowy Jork i współpracującego z atrakcyjną agentką Mosadu. A na koniec otrzymujemy trzy ostatnie odcinki narysowane przez twórcę bardzo, bardzo charakterystycznego i dobrze znanego polskim fanom TM-Semic. Whilce Portacio, jeden z przyszłych buntowników-założycieli Image Comics zilustrował starcie Pogromcy z maklerami z Wall Street, którym zamarzyło się oszustwo na skalę światową a także z samym Daredevilem nierozumiejącym i nieakceptującym zasad antyprzestępczej krucjaty Castlea. A na koniec minipowieść graficzna pod tytułem Gildia zabójców z 1988 roku napisana przez Jo Duffy i narysowana przez Jorgea Zaffino. Całkiem udana, standardowa dla Punishera historia, którą osobiście stawiam nieco niżej niż poprzednie odcinki.
Pierwszy (czyli drugi  podkreślmy to jeszcze raz) tom Punisher. Epic Collection jest zbiorem typowych, mainstreamowych komiksów Marvela z lat osiemdziesiątych, przeznaczonych dla dorosłego, głównie męskiego, odbiorcy. Standardowa akcja i sensacja w stylu trochę Drużyny A wymieszanej ze Szklaną pułapką z dodatkiem Cobry i Commando  prosta, niewymagająca i diabelsko wręcz wciągająca. Frank Castle jest tu bardzo gadatliwy, jak każdy zresztą superbohater tamtych czasów  dokładnie tłumaczy czytelnikom o czym właśnie myśli i co robi. Nie ma żadnych rozterek moralnych, nie użera się sam ze sobą, nie dręczą go wyrzuty sumienia, nie jest psychopatą (jak chociażby w późniejszej o kilkanaście lat serii Punisher MAX). Przestępcy dostają łomot w starym, dobrym stylu a Frank, nawet jeśli czasem wątpi w sens i skuteczność swojej misji, nigdy nie spuszcza nogi z gazu i zawsze bierze sprawy w swoje ręce.
Starzy fani TM-Semic będą zachwyceni. Trzymamy w ręku zbiór takich komiksów z Pogromcą, jakie co miesiąc kupowaliśmy w kioskach przez większość lat dziewięćdziesiątych. To tu właśnie, w czwartym odcinku drugiej serii, poznajemy niezapomnianego Lowella Bartholomew Oriego, czyli słynnego Microchipa  tajnego współpracownika Franka Castlea, speca od systemów elektronicznych i broni, genialnego konstruktora i hakera, postać nierozerwalnie złączoną w tamtym okresie z Punisherem. A sam Pogromca jeszcze nie zbudował swej legendy, jego czaszka na klacie nie jest jeszcze tak szeroko rozpoznawana w przestępczym światku, jego postać nie budzi jeszcze takiej grozy.
Krąg krwi zbiera wszystko to, co wyszło przed pierwszym numerem składającym się na debiutanckiego Punishera 1/1990 od TM-Semic i z czego nasze legendarne wydawnictwo nigdy nie skorzystało. Pierwsza, pięcioodcinkowa seria Punishera wyszła co prawda już w naszym kraju w 2018 roku jako 140 numer Wielkiej kolekcji komiksów Marvela, ale pierwsze dziesięć odcinków drugiej serii nigdy. W 2023 roku Egmont wyda kolejną epicką kolekcję, zatytułowaną Kingpin Rules. Co tam znajdziemy? A no właśnie piętnaście kolejnych odcinków drugiej serii (od jedenastego do dwudziestego piątego), czyli dokładnie to co wydawało u nas TM-Semic od samego początku swego istnienia  plus dwa annuale, czyli coroczne numery specjalne. A rysować będą między innymi Whilce Portacio i Erik Larsen. Czekam niecierpliwie. Kto by nie czekał?!




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
Ekstrakt: 80%
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  Tornadem porwani

  Tomasz Nowak

  Christophe Cazenove, William Maury Sisters #12: Nadciąga tornado
  

  
  Co wspólnego ma tenis z lodami? Czy bitwa może okazać się naprawdę fascynującą zabawą? A może odwrotnie? Coraz starszy wiek wymaga od sisters już pewnej powagi, ale z dobrą zabawą i tak nie ma ona wciąż szans. Wspólne gry i zabawy wywierają przecież dobry, wręcz zbawienny wpływ. Chyba że ma się co do nich własne plany, a do tego niespożytą energię, jak Marine. Wtedy przychodzi olśnienie, czym w dwunastym tomie perypetii dwóch sióstr jest tytułowe tornado
Ekstrakt: 70%
[image: Sisters #12: Nadciąga tornado]
Kiedy Marine na coś czeka, na przykład na ukochane słodycze, inne sprawy schodzą na plan dalszy. Mniej liczą się prawidła kalendarza, które trudno opanować, a jeszcze trudniej się z nimi zgodzić. Niezaspokojone pragnienie hełołin może zaskoczyć i przerazić w zupełnie niespodziewany sposób.
Brak tym razem mocnego wątku przewodniego. Obchody halloween są pretekstem do zaledwie kilku plansz. Chociaż po każdej kolejnej można spodziewać się praktycznie wszystkiego, nie jest to jednak na szczęście w pełni powrót do pierwotnego fabularnego bezładu. To trudno byłoby obronić.
Kto by pomyślał, że stare świadectwa szkolne mogą tak jawnie pomóc w doborze korepetytora? No, ale edukacja i zabawa bywają mieczem obosiecznym. Wendy jest mocno skonfundowana tematem na komiks, jaki obrały sobie przyjaciółki jej młodszej siostry. Ale czekajcie! Jeszcze się odwdzięczy! Bo przecież rodzice na starszą sister mogą liczyć zawsze, choćby trzódce jej młodszych podopiecznych nie bardzo się to podobało. Tak, zdarza się, że dorośli okazują się sprzymierzeńcami Wendy, zwłaszcza wówczas, gdy coś ujdzie nieco, hm, rozproszonej uwadze Marine.
Sami wszak też muszą uważać. Aplikacje w smartfonach bywają niebezpieczne  wiadomo to nie od dziś. Zatem oczywiste, że w niedoświadczonych rękach (czytaj: dorosłych) mogą sprawić psikusa.
Urodzinowa niespodzianka zawsze dostarcza wrażeń. Bywa, że są one bardziej niż zaskakujące. Wyjście po chleb urasta do rangi wyprawy. Nowe doświadczenie ogrodnicze znów trochę zaboli. No i w napięciu oczekuje się sytuacyjnego dubbingu, który szykują Marine i jej psiapsiółki. Natomiast nieustającym celem podchodów młodszej sister pozostaje pamiętnik Wendy.
W kolejnych tomach pojawiają się od pewnego czasu retrospekcje oraz projekcje przyszłości obu Sisters. Aż chciałoby się czasem ich trochę więcej, choć fani małej, sprytnej Marine jej dorosłą wersją mogą poczuć się odrobinę rozczarowani Są tu też powidoki z wyczekiwanej tak bardzo, wymarzonej wyprawy do USA. Och, jakże odmienne pozostawiła ona u obu sióstr wspomnienia i wrażenia!
Z czasem i rosnącą popularnością seria Sisters zaczęła budzić opory jakichś pokrętnych umysłów. Chyba dostrzegli to także wyczuleni autorzy i na swój sposób postanowili odpowiedzieć rozmaitym piewcom równości. Po prostu pokazali jej własną wizję. Wizję roztoczoną oczami swoich bohaterek. Wykazali się przy tym zdecydowanie bardziej realistycznym i trzeźwym spojrzeniem niż życzeniowi teoretycy.
To kolejna już część, w której mocno nadpobudliwa Marine zdaje się dominować. Jednak nie warto ulegać pozorom. Wendy, starsza i bardziej doświadczona, po prostu odgrywa swoją rolę subtelniej, w sposób bardziej wyrafinowany. Co ciekawe, adresatkami działań sióstr i poniekąd ofiarami okoliczności coraz częściej bywają ich koleżanki, nie pojmujące zwyczajnie logiki siostrzanego żywota. Autorzy znakomicie eksploatują je jako nowy element, swoiste zwierciadło pogłębiające wrażenie wywoływane przez sytuacje na pierwszy rzut oka zgrane już w poprzednich częściach.
Werdykt:
Chciałoby się więcej plansz osnutych wokół głównego tematu, ale nie znaczy to, że powraca fabularny chaos. Umiejętne rozprowadzenie gagów wśród znajomek obu Sisters dodaje głębi ducha i poszerza wywołany nimi uśmiech. Trudna sztuka utrzymywania uwagi czytelnika po dwunastu tomach nadal autorom się udaje.
Plusy:
	rozszerzony udział innych postaci  koleżanek Sisters
	poszerzenie wydźwięku gagów dzięki wrażeniom postaci trzecich


Minusy:
	brak wyrazistego wątku przewodniego, który pomógłby tej części zapaść w pamięć






Tytuł: Sisters #12: Nadciąga tornado
Scenariusz: William Maury, Christophe Cazenove
Data wydania: 13 marca 2019
Rysunki: William Maury
Przekład: Maria Mosiewicz
Wydawca:  Egmont
Cykl: Sisters
ISBN: 9788328141179
Format: 48s. 215x290mm
Cena: 24,99
Gatunek: humor / satyra
Zobacz w: Kulturowskazie
Ekstrakt: 70%
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  Zamaskowana Ameryka

  Marcin Knyszyński

  Christopher Cantwell, Patric Reynolds Maska #3: Przysięga wierności
  

  
  Komiksy z zieloną maską w roli głównej (bo to przecież idea czystego chaosu i ekstremalnego poczucia humoru za nią stojąca była tu na pierwszym planie, a nie jej zazwyczaj przypadkowi nosiciele) przestały wychodzić mniej więcej w 1998 roku. Aż tu nagle pod koniec 2019 roku, po ponad dwudziestu latach, Maska powraca! Przysięgnij jej wierność!
Ekstrakt: 60%
[image: Maska #3: Przysięga wierności]
The Mask. I Pledge Allegiance to the Mask ukazała się w czterech odcinkach  tuż przed eksplozją koronawirusa i na rok przed końcem kadencji Donalda Trumpa. Autorami są praktycznie nieznani w Polsce Christopher Cantwell (scenariusz) i Patric Reynolds (rysunek). Dwie dekady przerwy odmieniły zielonego bohatera  Wielki Łeb już nie jest tak kreskówkowy, akceptowalnie przesadzony i zabawny. Jest wręcz przerażający  zmiana, jaką niesie trzeci tom Maski w stosunku do dwóch poprzednich, jest wręcz zaskakująca. O co chodzi?
Kathy Matthews, burmistrz Edge City, była dziewczyna niejakiego Stanleya Ipkissa, którą dobrze pamiętamy z pierwszego tomu, kandyduje na stanowisko prezydenta USA. W sondażach nie jest najlepiej, przegrywa z jakimś gogusiem z klasy wyższej, ale i tak zostawia za sobą wielu konkurentów. Kampania prezydencka byłaby nudna i przewidywalna jak zwykle, gdyby nie pojawił się nagle nowy kandydat! Oto do wyścigu. jako ostatni, ale z zaskakująco szybko rosnącym poparciem, staje Wielki Łeb! Gdy inni pretendenci giną w makabrycznych i groteskowych okolicznościach, nowy kandydat głosi hasła wyborcze, od których więdną uszy przebudzonych i płatków śniegu ale zaskakująco dobrze trafiają do większości Amerykanów! Kto ukrywa się za zieloną maską i dlaczego jesteśmy przekonani, że to frustrat, impotent, incel, przemocowiec i przegryw?! Co zrobi porucznik Mitch Kellaway, gliniarz ostro wydymany (pardon my frech) przez Wielkiego Łba w pierwszym tomie? Będę j.. nym prezydentem pilonych Stanów Zjednoczonych Ameryki!  wrzeszczy Wielki Łeb i wdraża w życie swój szokujący, ale spotykający się z wielkim poklaskiem, plan polityczny.
Przysięga wierności jest komiksem innym niż poprzednie  brak tu tego tak wyraźnie wyczuwalnego dystansu do przedstawianych wydarzeń, nie ma żadnej umowności i mrugania okiem do czytelnika. Komiks idzie momentami w stronę horroru, takiego na serio i bez taryfy ulgowej. Mamy do czynienia z fabułą brudną, mroczną, dosadną i pozbawioną poczucia humoru. Niewyszukane wulgaryzmy pojawiają się na każdej stronie, bez żadnej cenzury, bez zahamowań. Autorzy uderzają w Amerykę czasów Trumpa, idee jakim hołduje on i jego elektorat (ten zakochany w teoriach spiskowych, oskarżający imigrantów o bezwstydną kradzież etatów, bełkoczący po wypiciu kolejnej flaszki i idący zygzakiem do łóżka z nabitą strzelbą w ręku). Dostaje się też drugiej stronie, dużo gadającej i mało robiącej, konformistycznej i unikającej otwartych konfliktów. W tym komiksie maskę nosi cała Ameryka  fałszywa, zakłamana, sfrustrowana  paradoksalnie tylko ten koleś, który założył zieloną maskę, pokazał światu swoje prawdziwe ja. Ocena społeczeństwa jak najbardziej przesadzona, ale celowa  to właśnie z takiego skrajnie położonego miejsca Cantwell rozpoczyna swą tyradę.
Rysunki Patrica Reynoldsa oczywiście bardzo dalekie od znanej nam już kreskówkowości. Chropawe, ziarniste, lekko niewyraźne, dążące co prawda ku realizmowi, takiemu nieco psychodelicznemu jak u Andrei Sorrentino  ale zatrzymujące się w połowie drogi. Reynolds umie rysować horror, tak bardzo na serio  bo tym właśnie są sekwencje kadrów, na których Wielki Łeb rozprawia się ze swoimi oponentami.
Dobry to komiks, naprawdę. Taki trochę plujący nam w twarz podczas lektury. Tak, to nie jest Maska, którą dobrze znamy i pamiętamy. Może to i dobrze.




Tytuł: Maska #3: Przysięga wierności
Scenariusz: Christopher Cantwell
Data wydania: 14 września 2022
Rysunki: Patric Reynolds
Przekład: Marceli Szpak
Wydawca:  Non Stop Comics
Cykl: Maska. Omnibus
ISBN: 9788382303964
Format: 376s. 170x260 mm
Cena: 69,90
Gatunek: superhero
Zobacz w: Kulturowskazie
Ekstrakt: 60%
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  Podróż do wnętrza Ter

  Piotr Pi Gołębiewski

  Christophe Dubois, Rodolphe Ter #2: Przewodnik
  

  
  Pierwszy tom miniserii Ter okazał się zaskakująco wciągającą pozycją. W związku z tym oczekiwania wobec kontynuacji, zatytułowanej Przewodnik, były spore. I chyba aż za bardzo.
Ekstrakt: 60%
[image: Ter #2: Przewodnik]
Poprzednio mielimy do czynienia ze światem wyglądającym jak po nuklearnej apokalipsie. Ludzie zamieszkiwali miasto, wokół którego rozciągały się pustynie. Nie można powiedzieć, by im się przelewało, ale jakoś wiązali koniec z końcem. W pewnym momencie ich spokój zakłóciło pojawienie się tajemniczego Mandora. Człowiek ów ewidentnie pochodził z innego świata. Problem polegał jednak na tym, że cierpiał na amnezję. Przez cały tom powoli odkrywaliśmy tajemnice z nim związane, aż do zakończenia, które serwowało potężny wstrząs.
Przewodnik przynosi nam koleje zwroty akcji, choć już mniej spektakularne. Zmienia się także sceneria akcji, ponieważ opuszczamy pustynny krajobraz i wraz z bohaterami ruszamy w głąb Ter. Widać, że odpowiedzialny za scenariusz Rodolphe miał wszystko dokładnie zaplanowane i nie rzuca się na żywioł, realizując swoje zamysły punkt po punkcie.
A jednak w tym wszystkim zaginęła magia, którą uchwycił tom pierwszy. Mandor, wraz z innymi, po kolei odkrywają piętrowe tajemnice, wywracające ich spojrzenie na świat, a jednocześnie wydaje się, że kompletnie nie robi to na nich wrażenia. Po prostu dostosowują się do nowych sytuacji i nawet nie stać ich na refleksję, że wszystko, co do tej pory wiedzieli jest kłamstwem. Przeszkadza to w odpowiednim wczuciu się w klimat.
Poprzednio otrzymaliśmy dość długie wprowadzenie, poznaliśmy głównych bohaterów i mieliśmy okazję ich polubić. Tymczasem w Przewodniku akcja gna na łeb, na szyję i nie dla wszystkich starcza miejsca. W efekcie tego na dalszy plan zostali zepchnięci Pip oraz jego siostra Yss. Jest to o tyle dziwne, że Mandor chłopaka traktował jak brata, zaś w siostrze się podkochiwał. Ich miejsce, jako siła napędowa akcji nieoczekiwanie zajmuje Beth, kapłanka Wysokiego Zgromadzenia z miasta Mesnil. Nie jestem do końca przekonany, czy to dobre rozwiązanie. Zwłaszcza, że zmiana podejścia Wysokiego Zgromadzenia do Mandora zaszła zbyt szybko i po łebkach.
Nie zmienił się za to szata graficzna, za którą w dalszym ciągu odpowiada Christophe Dubois. Na pierwszy rzut oka jego styl sprawia wrażenie statycznego i odpychającego, ale kiedy zaczyna się już lekturę, odkrywa się kadry pełne detali . Niektóre zostały zaprezentowane wręcz z iście epickim rozmachem. Co najwyżej można przyczepić się do twarzy postaci, które są do siebie dość podobne. Przyznam, że były momenty, kiedy nie do końca wiedziałem, która z bohaterek jest właśnie portretowana.
Drugi tom Ter stał się ofiarą wybujałych oczekiwań. Ja w każdym razie spodziewałem się więcej. Jednak obiektywnie patrząc, nie jest to zły komiks. Czyta się go sprawnie i szybko, ale jednocześnie brakuje mu wyrazistych postaci, którym można byłoby dopingować. Miejmy nadzieję, że w następnym odcinku twórcy nie zapomną o tym problemie.




Tytuł: Ter #2: Przewodnik
Scenariusz: Rodolphe
Data wydania: 27 września 2022
Rysunki: Christophe Dubois
Przekład: Jakub Syty
Wydawca:  Taurus Media
Cykl: Ter
Format: 64s. 215x290 mm
Gatunek: SF
Zobacz w: Kulturowskazie
Ekstrakt: 60%
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  Krótko o komiksach:Malutki Lisek i jeszcze mniejsza Ryjówka

  Marcin Osuch

  Berenika Kołomycka Malutki Lisek i Wielki Dzik #8: Trzy słowa
  

  
  Minęło już siedem lat, odkąd Malutki Lisek spotkał Wielkiego Dzika na kartach komiksu stworzonego przez Berenikę Kołomycką. Bardzo możliwe, że ci dziecięcy wielbiciele komiksów, którzy zaczynali przygodę z pierwszym albumem o przygodach Liska i Dzika, już dzisiaj z nich wyrośli. A może gdzieś ukradkiem podbierają młodszemu rodzeństwu, bo jest to nadal bardzo sympatyczna lektura.
Ekstrakt: 80%
[image: Malutki Lisek i Wielki Dzik #8: Trzy słowa]
Po nieco dramatycznych i mokrych przygodach opisanych w albumie Porządki, w lisiej dolince przyszedł czas na odrobinę spokoju. Wygląda na to, że w gorące lipcowe dni Lisek i Dzik wynaleźli instytucję sjesty i niezwykle intensywnie z tego wynalazku korzystają. Niestety, nic co dobre, nie trwa wiecznie. Pojawiło się zakłócenie w postaci Małej Ryjówki wraz z tytułowymi trzema słowami. Bo Mała Ryjówka jest naprawdę mała i jak wszystkie małe stworzenia (lub małe dzieci), ma bardzo dużo pytań. Lisek próbuje jakoś podołać temu wyzwaniu, Dzik natomiast odganiał się od Ryjówki jak od natrętnej muchy. Jednak upór i chęć poznawania świata wygrały, co zaowocowało serią życiowych lekcji zarówno dla trójki głównych bohaterów, jak i dla czytelników.
Graficznie jest dokładnie tak, jak w poprzednich albumach, czyli malarsko, bez ramek i bez konturów. Nie są to moje klimaty, ale jestem przekonany, że ta forma jak najbardziej trafi do odbiorców docelowych, czyli do dzieci. Tym bardziej że bardzo dobrze współgra z atmosferą opowiadanej historii.
Ósmy tom przygód Malutkiego Liska i Wielkiego Dzika potwierdza, że obydwa zwierzaki mają swoje zasłużone miejsce wśród polskich bohaterów komiksowych,i że nagroda im. Janusza Christy dla Bereniki Kołomyckiej nie była przypadkowa. I tylko trzeba trzymać kciuki za to, że do rąk małych odbiorców jak najszybciej trafi kolejny komiks z sympatycznymi bohaterami.




Tytuł: Malutki Lisek i Wielki Dzik #8: Trzy słowa
Scenariusz: Berenika Kołomycka
Data wydania: 28 września 2022
Rysunki: Berenika Kołomycka
Wydawca:  Egmont
Cykl: Malutki Lisek i Wielki Dzik
ISBN: 9788328166066
Format: 48s. 215x290mm
Cena: 34,99
Gatunek: humor / satyra
Zobacz w: Kulturowskazie
Ekstrakt: 80%
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  To doprawdy świetna sprawa

  Paweł Ciołkiewicz

  Frank Pé, Zidrou Bestia #1
  

  
  kiedy bestia się pojawia. Bo jest to Bestia autorstwa Zidrou i Franka Pé, którzy prezentują własną wersję przygód stworzenia powołanego do życia przez André Franquina w roku 1952. Wtedy to na łamach magazynu Spirou zadebiutował dziwny zwierzak  Marsupilami.
Ekstrakt: 100%
[image: Bestia #1]
Jest listopadowa noc w roku 1955. W Antwerpii szaleje burza. Do portu przybija Condor  statek handlarzy egzotycznymi zwierzętami. Na pokładzie znajdują się egzotyczne zwierzęta upolowane przez myśliwych z plemienia Czahutów. A dokładnie mówiąc znajdowały się. W wyniku awarii statek przybił do brzegu z kilkutygodniowym opóźnieniem i zwierzęta nie przetrwały koszmaru, jaki zafundowali im marynarze. Poza jednym. To tajemniczy przedstawiciel nieznanego handlarzom gatunku, który jakimś cudem przeżył koszmarne warunki podróży. Teraz ucieka ze statku i dociera do miasta. Tu zostaje znaleziony i przygarnięty przez pewnego chłopca. François mieszka sam ze swoją matką. A właściwie nie do końca sam. Chłopak ma bowiem złote serce i przygarnia z ulicy okaleczone zwierzęta. W domu ma całą menażerię. Jest tu mały dzik, pies bez jednej łapki, orzeł, który nie potrafi latać, tchórzliwy jeż, indyk który uważa się za koguta, sparaliżowany zając i koń niestroniący od alkoholu. A to tylko kilku przedstawicieli tego zwariowanego zwierzyńca. Krótko mówiąc nowe, wymykające się znanym klasyfikacjom stworzenie o ośmiometrowym ogonie lepiej trafić nie mogło.
Dzięki tym zwierzętom chłopiec czuje się mniej samotny. W szkole bowiem nie ma przyjaciół. Jest szykanowany przez pozostałych uczniów z powodu swojego ojca  niemieckiego żołnierza, który stacjonował podczas wojny na terenie Belgii w charakterze okupanta. Jeanne, bo tak ma na imię matka chłopca, zakochała się w nim a François jest owocem tego uczucia. Po wojnie jednak Franz musiał, co zrozumiałe, opuścić Belgię. Teraz François i jego matka są postrzegani jako ludzie gorszej kategorii. Jako zdrajcy. Oboje doświadczają samotności i społecznego ostracyzmu. Czują na sobie złe spojrzenia rodaków i słyszą pełne nienawiści komentarze wygłaszane za ich plecami. Mają tylko siebie i całą zgraję pokiereszowanych przez życie zwierzaków. Teraz tę menażerię uzupełnia nowy osobnik i jak można się spodziewać wraz z nim pojawiają się nowe kłopoty. Nie można również zapominać o nauczycielu Françoisa, który póki co daje się poznać jako zwolennik niekonwencjonalnych metod dydaktycznych i bardzo wrażliwy mężczyzna.
Zidrou oraz Frank Pé proponują własną wersję przygód zwierzęcia stworzonego przez Franquina w serii Sprycjan i Fantazjusz. W ich wydaniu nie jest to już jedynie humorystyczna opowiastka dla dzieci, lecz poważna obyczajowa opowieść i samotności, wykluczeniu i poszukiwaniu prawdziwego uczucia. Autorzy poruszają również problem szkolnej przemocy, społecznego ostracyzmu oraz nielegalnego handlu egzotycznymi zwierzętami. Otwierająca komiks scena stanowi jednoznaczną deklarację w kwestii tego procederu. A wszystko to zostało umiejętnie wplecione w interesującą opowieść pełną zaskakujących zwrotów akcji i niespodziewanych rozwiązań, dzięki czemu nie ma tu nachalnego dydaktyzmu czy moralizatorstwa. Frank Pé przedstawia te perypetie w fantastyczny sposób. Dynamiczne kadrowanie i rozmach w komponowaniu paneli sprawia, że postacie wyglądają, jakby za chwilę miały wyskoczyć z plansz. Precyzyjne kreskowanie pozwala wydobyć różne odcienie szarości a stonowana kolorystyka nadaje planszom nieco mroczny charakter. Artysta zestawia realistycznie rysowane (choć czasami nieco wystylizowane tła) z cartoonowymi postaciami. W obliczach oraz sylwetkach bohaterów znajduje odzwierciedlenie ich charakter.
Pierwszy tom serii opowiadającej o przygodach Françoisa, jego matki oraz nowego, tajemniczego zwierzaka zapowiada się doskonale. Dynamiczna akcja została połączona z umiejętnym poruszaniem drażliwych problemów społecznych. Taka formuła sprawdza się doskonale. Jeśli dodamy do tego niesamowicie efektowne i wysmakowane rysunki umiejętnie nawiązujące do frankofońskiej klasyki komiksów dla dzieci, ale równocześnie wnoszące do niej świeżość i powagę, otrzymamy obraz komiksu, z którym warto spędzić chłodne jesienne wieczory.
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  Kto powstrzyma Geofa Darrowa?

  Marcin Knyszyński

  Geof Darrow Kowboj z Szaolin: Kto powstrzyma panowanie?
  

  
  Kowboj z Szaolin po raz trzeci! Geof Darrow prezentuje kolejne efekty swojej mrówczej, zapierającej dech w piersiach efektami graficznymi, ale męczącej całokształtem, pracy. Trzeci tom tej bardzo niecodziennej serii nosi tytuł Kto powstrzyma panowanie?. A ja pytam: Kto powstrzyma Geofa Darrowa?.
Ekstrakt: 30%
[image: Kowboj z Szaolin: Kto powstrzyma panowanie?]
Drugi tom, Szwedzki bufet, zakończył się wielką bitwą z zombiakami i zwałami trupów leżących na jednej z amerykańskich pustyń. Dzielny Kowboj, japoniec albo chinol, próbujący po prostu iść przed siebie w sobie tylko znanym celu, padł również. Grupa gadających bez sensu sępów krążąca nad martwymi (choć kto tam do końca wie jak to jest z zombiakami?) ciałami, otwiera tom trzeci  bardzo szybko dostają łomot od powracającego do świata żywych Kowboja i tyle ich widzimy. Kowboj za to ładuje się na pakę przejeżdżającego obok pickupa i udaje się do miasta  a tam czeka już na niego żądny zemsty Król Krab, przyczepiony do głowy i animujący ciałem jakiejś przypadkowej narkomanki. Inteligentny skorupiak ma na swoje usługi całe zastępy wymiotujących i załatwiających się gdzie popadnie psów (niektóre mają rzeźnickie noże jako protezy łap) a także gigantycznego, obrzydliwego knura biegłego w sztuce ninjutsu i pierdzącego najbardziej toksycznym gazem znanym ludzkości. Kowboj z Szaolin będzie musiał stawić im wszystkim czoła  przed nami kilkadziesiąt stron absurdalnej, bezsensownej, po prostu głupiej, ale obłędnie narysowanej, opowieści.
Drugi tom był właściwie jedną, długą sekwencją walki na pustkowiu, niemal bez żadnej ścieżki dialogowej. Zero tekstu, sama akcja, ruch, dynamika, niespotykany w dziewięćdziesięciu dziewięciu procentach komiksów poziom szczegółowości rysunku. Pierwszy tom był pod tym ostatnim względem bardzo podobny, ale było więcej fabuły i tekstu  teraz wracamy do takiego właśnie sposobu na komiks. Kowboj z Szaolin przedziera się przez miasto a na jego drodze stają skrajnie absurdalni przeciwnicy, gadający bez przerwy o całkowicie nieistotnych sprawach i kompletnie od rzeczy. Najgorsza jest ta gigantyczna świnia opowiadająca jakiemuś defekującemu co chwilę psu historię swojego życia i zmuszająca niejako czytelnika do wysłuchiwania jej również.
Fabuły nadal nie ma, choć w porównaniu z drugim tomem niby jest. Zlepek głupich, naprawdę męczących scen (wiem, narażam się w tej chwili miłośnikom serii, proszony będę za chwilę o wyjęcie kija z tyłka i poszerzenie horyzontów) ratuje nadal oszałamiający rysunek. Bo to głównie o warstwę graficzną tu chodzi, nie oszukujmy się. Darrow rysuje świat zdegenerowany, zepsuty, śmierdzący moczem i innymi wydzielinami ciała. Zamieszkują go kretyni wypaczeni przez technologię i postęp, zdehumanizowani, przyklejeni do ejfonów, odfriendowujący i lajkujący od rana do wieczora. Scenograficznie mamy śmietnik  hiperszczegółowo oddany. Zwały śmieci, petów, kałuż moczu i krwi, leżących, gdzie tylko popadnie pijaków, bełkoczących bez ustanku mediów, stada psów no i ta świnia
Darrow powiedział w jednym z wywiadów, że miał po prostu ochotę narysować świnię i to zrobił. Nic nikomu do tego. Zapytany o horror vacui wyraźnie odczuwalny podczas kontemplacji graficznej strony komiksu, odpowiedział, że on tak po prostu widzi świat i tak go rysuje. Brak jakiejkolwiek wolnej, niezagospodarowanej przestrzeni na ulicach miast widzieliśmy już w słynnym Hard Boiled  ale tu było to zrobione z rozmysłem, świetnie poprowadzone i uzasadnione fabularnie. Tutaj  jest bez sensu (choć  podkreślę to jeszcze raz  narysowane pierwszorzędnie).
Darrow napisał kiedyś, że rysuje powoli i poświęca na to długie godziny  codziennie od szóstej do osiemnastej oprócz niedziel. Rysunek zwala z nóg, ale po dziesięciu stronach ma się go już serdecznie dość. Ja to wszystko rozumiem, jakoś tam podziwiam, tylko nie potrafię się zachwycać. Kowboj z Szaolin. Kto powstrzyma panowanie? był dla mnie testem czytelniczej wrażliwości i wytrzymałości. Nie zdałem, ledwo doczytałem i dooglądałem. Nie polecam.
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  Nie bierz przykładu z Bonapartego

  Piotr Pi Gołębiewski

  Jeremy, Alexandro Jodorowsky Rycerze Heliopolis #3: Rubedo, faza czerwienienia
  

  
  Alejandro Jodorowsky, pomimo sędziwego wieku nie przestaje być aktywnym twórcą i wciąż pisze scenariusze do kolejnych komiksów. Nie boi się przy tym fabuł rozciągniętych na kilka tomów. Takich, jak Rycerze Heliopolis, których trzeci odcinek Rubedo, faza czerwienienia właśnie miał premierę w naszym kraju.
Ekstrakt: 70%
[image: Rycerze Heliopolis #3: Rubedo, faza czerwienienia]
Przypomnijmy, że Rycerze Heliopolis to pozycja przedstawiająca autentyczne wydarzenia historyczne, dotyczące głównie Francji na przełomie XVIII i XIX wieku, ale mocno podrasowane magią i teoriami spiskowymi. Główną postacią jest Asiamar, czyli cudem ocalały z rewolucyjnej rzezi Ludwik XVII, którego przygarnęła loża najpotężniejszych ludzi na świecie, od tysięcy lat rządzących światem. To właśnie oni są tytułowymi Rycerzami Heliopolis. Jakby tego było mało, Asiamar jest hermafrodytą, w którym bez ustanku toczą walkę pierwiastki żeńskie i męskie.
Ostatnio dostał zadanie zgładzenia Napoleona Bonapartego, którego Rycerze Heliopolis uważają za ogromne zagrożenie dla stabilności świata. Nasz bohater/bohaterka ma jednak inne plany. Zamierza uniezależnić od siebie cesarza Francuzów, by w odpowiednim momencie spowodować jego dotkliwy upadek. W związku z tym knuje intrygę, która ma popchnąć Napoleona do zorganizowania wyprawy na Rosję. Jak to się skończyło, wszyscy wiemy.
Przyznam, że lubię takie twórcze zabawy historią, gdzie miesza się wątki prawdziwe z wymyślonymi. Jodorowsky też wydaje się miłośnikiem tego typu opowieści, ponieważ to już kolejna pozycja, w której bierze się za autorskie poprawianie historii. Jednak w przeciwieństwie do np. Borgii, tym razem nietrudno oddzielić elementy dodane od autentycznych. Bardzo mocno związane są bowiem ze zjawiskami nadnaturalnymi. I może to i lepiej, bo dzięki temu mniej biegli w historii czytelnicy nie są wprowadzani w błąd.
Tym, co da się również zauważyć, jest wyraźna niechęć autora do postaci Napoleona, który w niczym nie przypomina wielkiego zdobywcy. Na kartach komiksu jawi się jako niezrównoważony tyran, sfrustrowany nieudanym życiem seksualnym. Komiks zaczyna się kłótnią z Józefiną, która zarzuca mężowi, że nie jest w stanie sprawdzić się w łożu, jako mężczyzna. Dalej Bonaparte wcale nie jest przedstawiony lepiej. Asiamar wciąż wodzi go za nos i upokarza. W czasie lektury robi się więc trochę wstyd, że nasz hymn państwowy, jako wzór do naśladowania wspomina tego marionetkowego szaleńca.
Za rysunki niezmiennie, od części pierwszej, odpowiada Jérémy Petiqueux. Jego staranna, dokładna kreska wciąż potrafi zrobić wrażenie, aczkolwiek tym razem odczułem brak potrzebnego tej opowieści szaleństwa w prezentowaniu wydarzeń. Większość kadrów jest dość bezpieczna, co najbardziej doskwiera w momencie, kiedy scenerią wydarzeń jest płonąca Moskwa. W pewien sposób rekompensuje to dwustronicowy kolaż kadrów, prezentujących zamarzanie armii Napoleona, ale to tylko jeden przebłysk geniuszu.
Zgodnie z początkowymi zapowiedziami Rubedo, faza czerwienienia miało być domknięciem trylogii. Tymczasem wygląda na to, że to nie koniec. I dobrze, bo sporo wątków pozostało niewyjaśnionych. Oby tylko scenarzyście dopisało zdrowie, by zrealizować swoje zamierzenia. Choć mam wrażenie, że za Rycerzami Heliopolis tak naprawdę nie stoi żadna głębsza myśl, a chodzi jedynie o zabawę historią. Dodajmy, że całkiem twórczą.
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  Anioły i demony

  Paweł Ciołkiewicz

  Jean Dufaux, Griffo Giacomo C. Maska w mrocznej paszczy/Upadek anioła
  

  
  Wydawnictwo Scream Comics startuje z serią, która już zaliczyła swój debiut na polskim rynku. W latach 2001 i 2002 nakładem wydawnictwa Twój Komiks ukazały się mianowicie dwa pierwsze tomy Giacomo C., komiksu tworzonego przez Jeana Dufaux oraz Griffo. Teraz dostajemy te same dwa albumy, ale w wydaniu zbiorczym. Co jest dobrą decyzją, bo mamy tu zamkniętą jedną historię.
Ekstrakt: 90%
[image: Giacomo C. Maska w mrocznej paszczy/Upadek anioła]
Maska w mrocznej paszczy oraz Upadek anioła to tytuły dwóch tomów zawartych w integralu, który niedawno trafił na księgarskie półki. Akcja komiksu osadzona została w osiemnastowiecznej Wenecji. Wszystko rozpoczyna się od brutalnego morderstwa. W jednej z mrocznych uliczek zostaje zasztyletowany mężczyzna. Morderca czegoś przy nim szuka, ale odchodzi wyraźnie zawiedziony. To jedynie wstęp do dalszych, krwawych zdarzeń. W mieście ktoś zabija bowiem młode kobiety. Sprawca nie zadowala się jednak samymi morderstwami. Piękne twarze jego ofiar zostają potwornie oszpecone. Czy to zemsta? A może dzieło jakiegoś szaleńca? Morderstwa się nasilają i sprawy nie da się już dłużej wyciszać. Tym bardziej, że ofiarami padają nie tylko prostytutki, ale także kobiety z wyższych sfer. Komisarz policji prowadzący śledztwo jest zdesperowany i postanawia szantażem nakłonić do pomocy pewnego mężczyznę. I tu na scenie pojawia się tytułowy bohater tej opowieści. Giacomo C. dzięki swoim rozlicznym znajomościom oraz niekonwencjonalnym sposobom działania ma pomóc w wyjaśnieniu tej sprawy. Mężczyzna nie ma wyboru i angażuje się w śledztwo. Musi także zmagać się z licznymi kłopotami, w które wpada za sprawą swojego hulaszczego trybu życia. Dzięki temu opowieść jest jeszcze ciekawsza.
Jean Dufaux stworzył scenariusz, w którym akcja i kryminalna intryga zostały doskonale skomponowane z osiemnastowiecznymi realiami. Postacie żyjące wówczas w Wenecji pojawiają się tutaj obok postaci fikcyjnych. Zresztą już sam tytułowy bohater to przecież nie kto inny, jak Giacomo Casanova. Scenarzysta dużą wagę przywiązuje do zrekonstruowania polityczno-historycznego tła swojej opowieści. Ważnymi elementami tej opowieści są między innymi instytucje nadające wówczas Wenecji charakter państwa opartego na donosach i szpiegowaniu. Nienawiść, zazdrość, gniew, zawiść  to cechy, które znajdują ujście w legalnym systemie anonimowych donosów analizowanych przez Radę Dziesięciu, która może daną osobę nagrodzić tytułem szlacheckim albo też oskarżyć o zdradę. Decyzje zależą czasami od drobnych niuansów. Śledząc poczynania głównego bohatera, obserwujemy zarówno życie wyższych sfer jak i weneckiego ludu. Widzimy również poczynania różnych rzezimieszków, z którymi Giacomo popada w konflikty. Wszystko to sprawia, że tę opowieść czyta się doskonale. Duża w tym zasługa rysownika, który powołuje do życia przepiękną, choć mroczną i pełną niegodziwości Wenecję. Klasyczna frankofońska kreska w połączeniu z ręcznie nakładanymi, akwarelowymi barwami prezentuje się wybornie. Stroje bohaterów, architektura, wnętrza  wszystko to tworzy atmosferę, która pozwala zanurzyć się w tej historii.
Dobrze się stało, że po ponad dwudziestu latach Giacomo C. znów zawitał w Polsce. Tym bardziej, że tym razem możemy spodziewać się również wydania kolejnych odsłon tej klasycznej serii. Czekają nas zatem intrygujące wizyty w Wenecji, a naszym przewodnikiem będzie komiksowa wersja jednego z najbardziej znanych awanturników i uwodzicieli w historii. Wydawane w powiększonym formacie albumy pozwolą zanurzyć się w kolejnych odsłonach ekscytujących przygód Giacomo Casanowy. Pierwsze dwa tomy zapowiadają świetną, awanturniczą opowieść stworzoną z ogromną dbałością o historyczne realia. Całość dopełniają świetne rysunki, na których Wenecja jawi się jako niezwykle piękne, zarazem niebezpieczne miasto.
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  Pierwsze dno, drugie dno

  Dagmara Trembicka-Brzozowska

  Bruno Cannucciari, Emiliano Pagani Sezon polowań
  

  
  Timof jako wydawca ma to do siebie, że potrafi wygrzebać wśród zagranicznych albumów perełki w zupełnie niespodziewanych miejscach. Sezon polowań jest jedną z nich  i aż dziwne, że tak o niej cicho w komiksowie.
Ekstrakt: 70%
[image: Sezon polowań]
Małe włoskie miasteczko na skraju lasu, a na jego dalekich obrzeżach  dom, w którym samotnie żyją trzy kobiety: Emma, Giulia i Tiziana. W lesie buszują dziki, lokalni myśliwi polują na nie i sprzedają mięso, nasze trzy bohaterki hodują ekologiczne warzywa i dokarmiają stadko kotów  zdaje się, że to sielanka. Jak się mówi w internecie: otusz nie. W lesie znaleziono ciało, myśliwi są podejrzani, trzy postępowe ogrodniczki wcale nie tak spokojne, jak by się wydawało, a w tle mamy kryzys uchodźczy. Sezon polowań to niezły thriller.
Emiliano Pagani, scenarzysta, zestawia tu różne podejścia i charaktery: z jednej strony mamy trzy przedsiębiorcze kobiety o zdecydowanie lewicowych poglądach społecznych, z drugiej  konserwatywnych, agresywnych myśliwych, na których czele stoi starszy mężczyzna o tradycyjnym spojrzeniu na świat i życie. Nie jest to jednak typowy kontrast dobrzy-źli; mieszkańcy miasteczka są niezadowoleni ze zmian i napływu imigrantów, ale nie wszystkich; myśliwi chcą i lubią polować, nawet dorabiają do tego ewolucjonistyczną teorię, a trzy panie mają w zanadrzu kilka nieprzyjemnych tajemnic. Pagani zanurzył się nieco w głębiny ludzkiej psychiki i nakreślił wielowymiarowe, ciekawe, chociaż mało sympatyczne postaci. Konflikty na podstawie ideologicznej eskalują, by wybuchnąć w zupełnie niespodziewaną stronę. Do tego cała intryga okazuje się być czymś innym niż myśleliśmy po pierwszych kilku stronach  jest bardziej niepokojąca, głębsza. Autor ma ogólnie talent do zwodzenia czytelnika i ekspozycji danej sceny jako pozornie opisującej coś zupełnie innego. Sami zobaczycie, jeśli przeczytacie.
Artystycznie Sezon jest niesamowity. Delikatne, ołówkowe rysunki Bruna Cannucciariego są niemal realistyczne  niemal, bo momentami autor schodzi w stronę delikatnej karykatury, by podkreślić cechy i emocje bohaterów. Do tego las i dziki w jego wykonaniu  oba elementy istotne dla akcji  są wyjątkowe: klimatyczne, tajemnicze i nieco straszne. To po prostu bardzo, bardzo ładny komiks.
Sezon polowań to ukryta, mniej omawiana perełka komiksu europejskiego wydanego w Polsce. To ciekawy, ładny i dobrze napisany album, który zasłużył na zdecydowanie więcej miłości ze strony czytelników.
Plusy:
	bardzo ładne rysunki
	interesujące podejście do ludzkiej psychiki
	dobrze napisane konflikty
	i równie dobrze napisane postaci






Tytuł: Sezon polowań
Scenariusz: Emiliano Pagani
Data wydania: 25 maja 2020
Rysunki: Bruno Cannucciari
Przekład: Jacek Drewnowski
Wydawca:  Timof i cisi wspólnicy
ISBN: 9788366347342
Format: 88s. 195x270 mm
Cena: 49,00
Gatunek: obyczajowy
Zobacz w: Kulturowskazie
Ekstrakt: 70%
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  Czas na zagładę

  Piotr Pi Gołębiewski

  Denis Bajram Universal War Two #1 (wyd. zbiorcze)
  

  
  Chcecie przeczytać świetną, wizjonerską pozycję science fiction? W takim razie koniecznie sięgnijcie po komiks Universal War Two Denisa Bajrama. Zwłaszcza, że wydawnictwo Elemental właśnie wznowiło tę pozycję.
Ekstrakt: 90%
[image: Universal War Two #1 (wyd. zbiorcze)]
Nim jednak zabierzecie się za lekturę, zapoznajcie się z Universal War One, którego omawiana pozycja jest bezpośrednią kontynuacją. Ze względu na ambitną fabułę, której ważnym elementem są podróże w czasie, lepiej nie zaczynać od środka. W telegraficznym skrócie wygląda to tak, że znajdujemy się w niedalekiej przyszłości, kiedy ludzkość skolonizowała Układ Słoneczny. Niestety nie oznacza to, że zapanował pokój. Wręcz przeciwnie. Skoro polecieliśmy w kosmos, to i konflikt stał się kosmiczny. By przejąć pełną kontrolę nad planetami innymi ciałami niebieskimi, korporacja CIC uruchamia broń ostateczną, tzw. wormhole, czyli niewielką czarną dziurę. Konsekwencje tego zdarzenia okazały się tragiczne w skutkach. Z kulminacją w postaci całkowitego zniszczenia Ziemi. Tragedię starał się powstrzymać niewielki oddział straceńców. Nie udało mu się, ale za to, dzięki badaniu wormhole′a, mózg grupy  Kalish  odkrył teleportację i możliwość podróży w czasie.
By za dużo nie zdradzać tym, którzy chcieliby sięgnąć po Universal War One, przeskoczmy od razu do finału, który można nazwać szczęśliwym. Sytuację opanowują przybysze z obcego układu gwiezdnego, zamieszkujący planetę Kanaan. Nasz glob co prawda został zniszczony, ale całkiem spora grupa ludzkości uratowała się, kolonizując Marsa i nadające się do terryfikacji księżyce innych planet. Wygląda więc na to, że pomimo kryzysu, od tej pory homo sapiens wejdą w erę powszechnej szczęśliwości.
Twórca komiksu Denis Bajram jest jednak pesymistą i chyba takie zakończenie bardzo go uwierało. Pierwszy cykl, składający się z sześciu albumów, zakończył tworzyć w 2006 roku. Jego kontynuację zaś rozpoczął dopiero w roku 2013. I niestety do dziś nie skończył. Do tej pory ukazały się trzy albumy, które u nas dostępne są w jednym, zbiorczym tomie.
Szybko okazało się, że interwencja przybyszów z Kanaanu przyniosła tylko chwilową ulgę. Nawet zterrifikowane globy nie były tak przyjazne, jak rodzima Ziemia i ludzie wcale nie rozpoczęli Złotej Ery, a wciąż borykają się z kryzysem. Sami przybysze, uznając się za zbawców, popadli w megalomanię. Wewnętrzne napięcie niemal rozsadza Układ Słoneczny. Aż nagle na Słońcu pojawił się czarny trójkąt, który zaczął szybko się multiplikować. Nie wiadomo skąd się wziął, ani do jakich celów służy. Ewidentnie stanowi jednak zagrożenie. Sprawy w swoje ręce bierze Theia, kuzynka przewodniczącego najwyższej rady Kanaanu. By zgłębić problem, postanawia zasięgnąć rady u czczonego niemal jak bóstwo Kalisha, ale w tym celu musi cofnąć się w czasie.
Więcej nie zdradzę, musicie przeczytać sami. Dzieło Denisa Bajrama jest bowiem misternie skonstruowaną fabułą, świadczącą o jego wielkiej wyobraźni. Można się nim zachwycić, nawet pomimo faktu, że nie doczekało się jeszcze zakończenia. Choć już pewne znaki o tym, skąd pochodzą wspomniane czarne trójkąty, otrzymaliśmy. Z drugiej strony to dopiero trzy części z planowanych sześciu, więc sporo się jeszcze może zmienić.
Zaryzykuję także stwierdzenie, że Universal War Two jest pozycją lepszą od swojego poprzednika. Akcja bowiem szybciej się rozkręca, zaś główne postacie nie są skonstruowane według klasycznego wzorca, co niestety poprzednio się trafiało. Ciekawie także przedstawiono Kalisha, który uświadamia sobie, że w przyszłości stał się obiektem kultu. Choć wcale o to nie zabiegał. W efekcie otrzymujemy kilka zabawnych sytuacji, które idealnie balansują napięcie.
Poprawiła się także kreska Bajrama. Niby już poprzednio zaprezentował klasę, tworząc epickie kadry, niemniej momentami zdawały się być nieco sztywne. Z wiekiem jego rysunki nabrały więcej luzu. Dopilnował także, by szczegóły nie tonęły w ciemnej kolorystyce, co również wcześniej stanowiło mankament. W efekcie tego dostajemy zapierające dech w piersiach, kosmiczne kadry, jak widok fragmentów roztrzaskanej Ziemi czy monumentalny widok nieznanego układu planetarnego, który odwiedzają nasi bohaterowie.
Marcin Osuch w  swojej recenzji  pierwszego wydania Universal War Two stwierdził, że to gotowy scenariusz na świetny film science fiction. Zgodzę się, choć wyrażę wątpliwość, czy dziś ktokolwiek pokusiłby się na tego typu produkcję. Wysokobudżetowe, ambitne kino sf niestety umarło, więc dobrze chociaż, że mamy komiksy. Po wznowienie cyklu Bajrama warto również sięgnąć chociażby z tego powodu, że na 2023 rok zapowiadany jest album numer cztery.




Tytuł: Universal War Two #1 (wyd. zbiorcze)
Scenariusz: Denis Bajram
Data wydania: marzec 2017
Rysunki: Denis Bajram
Przekład: Wojciech Birek
Kolor: Denis Bajram
Wydawca:  Elemental
Cykl: Universal War One
ISBN: 9788394428686
Format: 170s. 215x290 mm
Cena: 99,00
Gatunek: SF
Zobacz w: Kulturowskazie
Ekstrakt: 90%
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  Prawo faweli

  Marcin Knyszyński

  Louise Garcia, Corentin Rouge Rio
  

  
  Brazylijskie fawele, dzielnice skrajnej biedoty z domami zbudowanymi z dykty, w których żyje sześć procent ludności tego kraju  to tu rozpoczyna się akcja Rio wydanego we wrześniu przez Non Stop Comics. Brutalna i dość smutna opowieść o miejscu zapomnianym przez Boga, choć z posągiem górującym nad jego rozpadającymi się dachami.
Ekstrakt: 70%
[image: Rio]
Jesteśmy w faweli Beija Flor na skraju Rio de Janeiro. W tym biednym, zatłoczonym, niebezpiecznym miejscu rządzą handlarze narkotyków, bezlitosne gangi i skorumpowani gliniarze. Jeden z nich o imieniu Jonas zabija Almę, swoją kochankę i informatorkę  kobieta osieraca dziewięcioletniego Rubeusa i czteroletnią Ninę. Dzieci nie mają się gdzie podziać i ruszają w podróż donikąd, w głąb faweli, w głąb Rio de Janeiro  chłopiec ma nadzieję, że ocali siebie i siostrę, dziewczynka, że mama do nich wróci. Po pewnym czasie dołączają do młodocianego gangu okradającego bogatych Brazylijczyków i turystów na Copacabanie, gdzie znajdują przyjaźń i nadzieję na poprawę losu, ale również przemoc i cierpienie.
Akcja komiksu przenosi nas potem w przyszłość odległą o dziesięć lat  Rubeus i Nina adoptowani przez bogatą parę z Ameryki (przedstawicieli ONZ w Brazylii) wchodzą w dorosłe życie. Ale przeszłość ciągnie się za nimi  trauma, nierozliczone rachunki z zabójcą matki i wszelkie inne demony faweli dręczące cały czas bohaterów i nie pozwalające żyć normalnie. Cztery tomy Rio opowiadają o perypetiach Rubeusa, pragnącego rozliczyć się z ową przeszłością, zdzierżyć teraźniejszość i ułożyć sobie (i bliskim) przyszłość. Wszystko to w świecie niesprawiedliwości, zbrodni, korupcji, zdrady i przemocy.
Chrystus Odkupiciel góruje nad miastem, ale nie chroni mieszkańców faweli przed nieszczęściem. Komiks przedstawia naprawdę brutalne realia życia w slumsach Rio, egzystencję ludzi zmuszonych przez rzeczywistość do nieetycznego postępowania, walkę o przetrwanie każdego kolejnego dnia. Z drugiej strony widzimy przepych Ipanemy, Copacabany  dysproporcje majątkowe, celowo utrzymywane przez uprzywilejowaną grupę ludzi są wręcz nie do zniwelowania. Dwa światy ścierają się w nieustannej walce  dosłownie definiuje ona Rio de Janeiro. Najgorsze jest to, że obywatele dzielnic biedoty nie mogą liczyć zupełnie na nikogo  skorumpowana policja nie jest tu lepsza od rządzących w fawelach gangów narkotykowych. Jeden z epizodów komiksu oparty jest na prawdziwych wydarzeniach, które miały miejsce w 1993 roku  podczas masakry pod kościołem Candelaria specjalne oddziały policji Rio, których zadaniem było zaprowadzenie porządku w slumsach, otworzyły ogień do bezdomnych. Zginęło osiem osób, w tym sześcioro dzieci.
Autorką komiksu jest Louise Garcia, brazylijska scenarzystka, która w roku masakry miała dziesięć lat. Wie o czym pisze, wie co się wtedy działo, choć sama w slumsach nie mieszkała (ale dość blisko). Wie również jak bardzo nośnym popkulturowo materiałem są opowieści z brazylijskich faweli. Nie wykorzystuje tego jednak w sposób obliczony na sprzedażowy sukces, lecz chce oddać sprawiedliwość ludziom tam mieszkającym  sierotom, łobuzom, drobnym złodziejaszkom, pijakom, prostytutkom czy narkomanom. Każdy robi to co robi, aby przeżyć  dopóki nie żeruje na słabszych od siebie i nie zamienia ich życia w piekło jest tu jakoś usprawiedliwiony. Takie realia, taki świat.
Autorka nie skupia się tylko na samej akcji. W bardzo dobrze przemyślany, ciekawy, wiarygodny i po prostu udany sposób dokonuje pewnej analizy społecznej Rio de Janeiro. Mamy tu do czynienia z podejściem podobnym do tego z serialu Prawo ulicy  tutejsze prawo faweli jest jednak o wiele bardziej bezwzględne i nie dające żadnych drugich szans. I nie ma widoków na poprawę tej sytuacji, społeczeństwo jest tu skrajnie przeżarte przemocą i samoutrwalającą się, wielopokoleniową traumą.
Rysuje rówieśnik scenarzystki, francuz Corentin Rouge. Jego styl  przynajmniej w odniesieniu do sposobu w jaki przedstawia ludzi  przypomina to, co widzieliśmy u Hayao Miyazakiego w swoich najwcześniejszych filmach animowanych: Lupin III. Zamek Cagliostro czy Nausicaä z Doliny Wiatru. Rouge świetnie konstruuje też samą scenerię Rio  zarówno tej bogatej i biednej części. A sam komiks nie jest może najlepszym wśród wszystkich wydanych w tym roku przez Non Stop Comics, ale raczej godny uwagi.




Tytuł: Rio
Scenariusz: Louise Garcia
Data wydania: 21 września 2022
Rysunki: Corentin Rouge
Przekład: Olga Mysłowska
Wydawca:  Non Stop Comics
ISBN: 978-83-8230-381-0
Format: 288s. 215 × 300 mm
Cena: 109,90
Gatunek: sensacja
Zobacz w: Kulturowskazie
Ekstrakt: 70%
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  Ameryka oczami Mistrza

  Piotr Pi Gołębiewski

  Sergio Toppi Toppi. Kolekcja #2: Ameryka Północna
  

  
  Wydaje się to wręcz nieprawdopodobne, ale tom drugi Kolekcji Toppiego z podtytułem Ameryka Północna jest jeszcze lepszy od poprzednika. Mimo, że mniej w nim elementów baśniowo-onirycznych, z których słynie styl Włocha.
Ekstrakt: 100%
[image: Toppi. Kolekcja #2: Ameryka Północna]
Poprzednim razem penetrowaliśmy Magiczne światy, w których rzeczywistość mocno mieszała się z elementami nadprzyrodzonymi. Prezentowany przez Sergia Toppiego styl rysowania wydaje się być stworzony by opowiadać tego typu historie. Ten włoski rysownik-samouk, nie jest mistrzem konsekwencji. Obok zaskakująco szczegółowych i realistycznych kadrów potrafi zamieścić rysunki mocno przesadzone, w których proporcje wydają się nie odgrywać żadnej roli. A jednak wszystko to posiada niezwykły magnetyzm, który w połączeniu z autorskimi scenariuszami, sprawia, że o tych krótkich, zazwyczaj kilkustronicowych komiksach, można mówić jako o dziełach skończonych.
Zgodnie z tytułem, tematem przewodnim drugiego tomu antologii zbierającej dzieła mistrza jest Ameryka Północna. Z naciskiem na okres pionierów i walki z Indianami. Myliłby się jednak ten, kto spodziewałby się odnaleźć tu klimat klasycznego westernu. Nic z tych rzeczy. Choć są rewolwerowcy, Czerwonoskórzy i poszukiwanie złota, to jednak daleko temu do romantycznej przygody, zaś kolejni bohaterowie nie mają w sobie nic ze szlachetności Johna Wayne′a.
Dziki zachód Toppiego zasiedlają wszelkiej maści oszuści (W odwiedzinach u Johna Coltera), mordercy (Katana), zbiry (Raz jeden w życiu) i szaleńcy (Admirał w stanie spoczynku). A nawet jeśli trafi się ktoś w miarę pozytywny, to jest upodlony do granic możliwości (Pasja życia). Odarcie świata rewolwerowców z wszelkiego romantyzmu jest tu tak duże, że Bez przebaczenia Clinta Eastwooda może się schować. Aczkolwiek należy zaznaczyć, że Toppi wierzy w karmę, ponieważ większość opowieści niesie w sobie mały promyczek nadziei, świadczący o tym, że złych ludzi prędzej, czy później spotka zasłużona kara.
Autor wyraźnie staje także po stronie rdzennych mieszkańców Ameryki, którzy wciąż są jeszcze dumną potęgą, ale przeczuwają, że ich świat się kończy. Widać to chociażby w epizodzie Odpowiedzcie mi na pytanie, gdzie Indianie ratują poszukiwacza złota, ale ich warunkiem jest, by porzucił to, co znalazł i wyjechał. Boją się bowiem, że wieść o bogactwach regionu sprawi, iż do ich krainy przybędzie więcej białych. Z drugiej strony są też fragmenty poświęcone wyłącznie Indianom (Póki żyć będziesz, Little Big Horn 1875). Toppi umiejętnie miesza w nich surową rzeczywistość ze światem duchów, pozostawiając jednak sporo miejsca do indywidualnej interpretacji.
Między tymi rozdziałami upchnięto jedno opowiadanie, które nie pasuje klimatem do reszty. Chodzi o Naugatuck 1757. Po pierwsze, rozgrywa się wcześniej od innych, a po drugie dotyczy szkockiego regimentu stacjonującego w tytułowym forcie. Co, jak co, ale dudy i niesnaski klanów niezbyt kojarzą się ze Stanami Zjednoczonymi (co nie znaczy, że ich nie było).
Na koniec dostaliśmy dwa rozdziały, których akcja rozgrywa się w XX wieku (Dziedzic i Blues). Oba dotyczą muzyki i najuboższych mieszkańców społeczności Czarnych. Tu element magiczny wysuwa się na pierwszy plan. Tak bardzo, że spokojnie można było umieścić je w poprzednim albumie. Zupełnie to jednak nie przeszkadza i pasuje do całości. Ponadto Afroamerykanina z saksofonem łatwiej skojarzyć z USA, niż gości w kiltach.
O rysunkach Toppiego nie sposób opowiedzieć. Stanowią one tak specyficzną kategorię sztuki wizualnej, że to trzeba samemu zobaczyć. Najbardziej w tym wszystkim fascynuje mnie to, że obok hiperrealistycznych ujęć, które wyglądają niczym fotografie, trafiają się dziwaczne kiksy, jak kadr z mężczyzną zanurzającym rękę w wodzie, przy czym owa ręka jest chyba dłuższa od reszty ciała. Nie zmienia to faktu, że i tak mamy do czynienia z prawdziwą ucztą dla oczu, przez co lektura znacznie się wydłuża, ponieważ po stronach nie da się po prostu przebiec wzrokiem. Trzeba je kontemplować. Dodam też, że otrzymaliśmy małą niespodziankę, a mianowicie jeden epizod w kolorze.
Jeśli zatem do tej pory ktoś nie był do końca przekonany, czy Toppi wielkim artystą był, drugi tom Kolekcji powinien tę sprawę rozstrzygnąć. Otrzymujemy w nim mistrzowską kreskę (pomimo kilku wpadek) i ciekawe, niestandardowe scenariusze, zmuszające do refleksji. Nawet jeśli niektóre wydają się stosunkowo błahe. Chyba właśnie trafiłem na mojego faworyta w kategorii komiks roku.




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
Ekstrakt: 100%
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  Powiedziałeś miau, ty głupku

  Marcin Osuch

  Jim Davis Garfield: Garfield - Tłusty koci trójpak #12
  

  
  Garfieldowe Tłuste kocie trójpaki mają jedną zasadniczą cechę, trzymają bardzo zbliżony poziom humoru. Podobnie jest w przypadku tomu dwunastego, co jest dobrą wiadomością, bo wspomniany poziom jest zadowalająco wysoki.
Ekstrakt: 80%
[image: Garfield: Garfield - Tłusty koci trójpak #12]
Początek dwunastego tomu okres świąt Bożego Narodzenia i w związku z tym pełen jest gagów prezentowo-choinkowych. I jest to świetny początek. Z jakiegoś powodu te żarty Jimowi Davisowi (czy kto tam w jego imieniu to wymyśla) wychodzą świetnie. Dużo lepiej niż następujące po nich dowcipy noworoczne. Szczególnie uwadze czytelników polecam podchody Garfielda do prezentów.
Dalej jest już podobnie jak w poprzednich Trójpakach, ogólnie wesoło, czasem trafi się jakaś perełka, rzadziej jakiś suchar. Z tych pierwszych zapadł mi w pamięć tunel poprowadzony do piekarnika, w którym Jon piekł ciasto. Ponoć ulubionym filmem Garfielda jest Żółte psisko, a to ze względu na happy end, czyli śmierć głównego bohatera. W tym tomie mamy okazję zobaczyć przemiłą scenkę, gdy Jon czyta Garfieldowi Kocie bajki na dobranoc. Jedna z bajek też ma szczęśliwe zakończenie, bo opowiada o wiewiórce zjedzonej przez kota.
Oprócz powyższych kilku epizodów, które zwróciły moją uwagę, jest oczywiście dużo pasków z myszami, z pająkami, a nawet z myszami i pająkami. Przy okazji, paski z pająkami weszły na nowy poziom. Wiedzieliście, że pająki mają swoje ambulanse? Jest słynna waga RX-2 (najczęściej nazywana po prostu wagą). Czego nie ma? Praktycznie nie ma randek Jona, są tylko katastrofalnie nieudane próby umówienia się przez telefon.
Aha, jeśli są wśród was posiadacze kotów, to być może wiecie, że do kota należy mówić spokojnie, ale używając zwykłych ludzkich słów, a nie naśladować kocie odgłosy. W tym tomie Garfield musiał przypomnieć Jonowi o tej zasadzie.




Tytuł: Garfield - Tłusty koci trójpak #12
Scenariusz: Jim Davis
Data wydania: 15 czerwca 2022
Rysunki: Jim Davis
Przekład: Piotr W. Cholewa
Wydawca:  Egmont
Cykl: Garfield
ISBN: 9788328150676
Format: 288s. 200x223mm
Cena: 89,99
Gatunek: humor / satyra
Zobacz w: Kulturowskazie
Ekstrakt: 80%
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  Sztuka przemocy

  Marcin Knyszyński

  Max Fiumara, Dan Watters Sandman Universum. Lucyfer #3: Dziki gon
  

  
  Lucyfer Dana Wattersa był i nadal jest najlepszą serią inicjatywy Sandman Uniwersum. Zobaczymy dziś co porabiał były władca Piekieł zaraz po wielkiej awanturze z poprzedniego albumu.
Ekstrakt: 80%
[image: Sandman Universum. Lucyfer #3: Dziki gon]
Drugi tom Lucyfera opowiadał o tym, jak Gwiazda Zaranna, po ucieczce z przerażającego psychicznego więzienia, postanowił ocalić czarownicę Sycorax. Wiedźma, była kochanka Lucyfera i matka jego syna, dostała tylko trzy dni życia  po tym czasie, jako aberracja naturalnego porządku rzeczy, umrze już na dobre. Lucyfer ruszył na wyprawę mającą na celu ocalenie jej duszy  przy okazji o mało nie rozpętał niszczycielskiej wojny w Zaświatach.
Teraz czas na urlop i odpoczynek. Ale nie da się niestety  Kasandra wieszczy Lucyferowi upadek, jeśli ten nie uratuje pewnego ucieleśnionego bóstwa. Odyn i jego Dziki Gon ruszają w pościg za swą ofiarą  istotą, którą ścigają i zabijają cyklicznie już całe eony. Z pewnych nieznanych z początku powodów, Lucyfer musi ją ocalić. W całą tę aferę wplątuje się dodatkowo sam John Constantine, znany nam dobrze uliczny mag w szarym prochowcu. W wielkim, archetypicznym polowaniu bierzemy również udział i my  jak zwykle okazuje się, że Gwiazda Zaranna skrywa kolejne tajemnice. Takie, które ponownie nie stawiają go w zbyt dobrym świetle. Teraz ma dodatkowo utrudnione zadanie  jak pamiętamy z tomu drugiego, jego wierna asystentka Mazikeen, postanowiła go opuścić. Powróci oczywiście do fabuły (z lekko skorygowanym językiem i w końcu  w końcu!  można zrozumieć co mówi) ale niekoniecznie jako sprzymierzeniec głównego bohatera.
Dziki Gon zawiera sześć odcinków serii  od czternastego do dziewiętnastego. Scenariusz do wszystkich napisał oczywiście Dan Watters, który zdaje się być idealnym człowiekiem do tego zadania. Cała opowieść, od początku do końca, zanurzona jest w specyficznym klimacie, który tak dobrze pamiętamy z Sandmana Neila Gaimana. Czytamy o spersonifikowanych ideach, symbolach i archetypach, o tym jak wpływają na ludzi i czemu są tak istotne w naszym życiu. Tom pierwszy opowiadał o eskapizmach różnej maści, ucieczkach w światy wyimaginowane. Drugi o cierpieniu nierozerwalnie związanym z faktem samoświadomego istnienia. Jesteśmy, więc będziemy cierpieć.
Tom trzeci mówi z kolei o pierwotnej żądzy przemocy, jaka pojawiła się u ludzi, gdy tylko uświadomili sobie, że nic nie stoi na przeszkodzie, aby ją zadawać. Dziki Gon symbolizuje to pierwotne pragnienie, jest czystym czynem wszechświata. Gdyby Odyn i jego świta nie ścigali regularnie boga ofiar wszystkich polowań, przemoc i żądza krwi nie miały by ujścia i zalałyby cały świat. Stopniowo odkrywamy całą misterną intrygę, dowiadujemy się co tak naprawdę stoi za tym ostatnim, aktualnie pędzącym przez wszechświat Dzikim Gonem. Watters świetnie opanował sztukę pisania o symbolach, ubierania swojego wywodu w dobrze skrojony fabularny kostium i zawsze pamięta o tym, że po drugiej stronie ma czytelnika. Komiksy o Lucyferze z Uniwersum Sandmana naprawdę świetnie się czyta, Watters odrobił lekcje i trzyma się pewnego kanonu Gaimana, nie popadając przy okazji w epigonizm.
W serię znakomicie wpasował się również nowy rysownik odpowiedzialny za dwa pierwsze epizody. Fernando Blanco rysuje bardziej przejrzyście niż bracia Fiumara, nadający ton i stylistykę wszystkim poprzednim odcinkom. Jego Lucyfer wygląda oczywiście nadal jak młody David Bowie (w komiksie mamy jedną rozbrajającą scenę nawiązującą do tego założenia), ale taki bardziej kreskówkowy, prostszy, bardziej regularny, jeśli chodzi o rysy i całą sylwetkę. Sebastian i Max Fiumara wracają potem ze swoim trochę cięższym sposobem na komiks i robią to w swoim starym, dobrym stylu.
W 2023 roku czeka nas jeszcze jeden ostatni tom Lucyfera. Jeśli miałbym wskazać tylko jedną serię z Sandman Uniwersum, którą naprawdę warto przeczytać, to byłaby właśnie ta  najlepsza pod każdym względem. Nie znaczy to, że reszta inicjatywy jest słaba  Gwiazda Zaranna jedzie po prostu cały czas na czele peletonu.




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
Ekstrakt: 80%
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  Autoparodia

  Marcin Knyszyński

  Nicolas Fructus, Alexandro Jodorowsky Showman Killer (wyd. zbiorcze)
  

  
  Pora na następny komiks szalonego Chilijczyka, wchodzącego w kooperację z kolejnym niezwykle utalentowanym grafikiem. Czeka nas nowa dawka skrajnej przemocy, kontrowersji, konsternacji, może nawet i obrzydzenia  czyli sposób na komiks typowy dla autora.
Ekstrakt: 60%
[image: Showman Killer (wyd. zbiorcze)]
Doktor Kurkolan i jego asystentka Orlando, mistrzyni w posługiwaniu się sztucznymi penisami, przybywają do Allcatraz, planety-więzienia w systemie Mounea, aby wydoić ćwierć litra nasienia z, przecinanego właśnie na pół przez straszliwe narzędzia do egzekucji, brutalnego mordercy-kanibala Paula Jelitożercy. Wysadzają potem planetę, aby zatrzeć ślady i w swoim tajnym laboratorium zapładniają piętnastoletnią dziewczynę, przebywająca od dziesięciu w stanie wegetatywnym, aby po dziewięciu miesiącach rozciąć jej brzuch i wyciągnąć chłopca  przyszłego ultrażołnierza, który nigdy nie poczuje matczynego ciepła. Tak zaczyna się pierwszy z trzech odcinków komiksu Showman Killer ze scenariuszem Alejandro Jodorowskyego i ilustracjami Nicolasa Fructusa. Przegięcie? Oczywiście, przecież to Jodorowsky! Obiecuję już nie epatować więcej tego rodzaju dosadnymi opisami, ale chciałem już na starcie ustawić w pewien sposób Waszą optykę. Bo jest grubo, naprawdę  nawet jak na Jodo.
Dzięki zdolności do transformacji, stałeś się najlepszym wojownikiem galaktyki. Nie chcę, by uważano cię za istotę ludzką, ale za bohatera. Dlatego żyć będziesz kryjąc swą twarz za maską bezlitosnego Showman Killera!  tak mówi do bohatera jego ojciec. Poddawany od małego nieludzkim eksperymentom i zamieniony w żywą broń Showman Killer jest zabójcą, słusznie kojarzącym się czytelnikowi ze słynnymi Metabaronami. Ma on jednak trochę inną, dodatkową umiejętność  gdy skoncentruje się wyjątkowo mocno i krzyknie Show! może przekształcić swe ciało w gigantyczne, biologiczne formy zdolne do przeżycia w ekstremalnych warunkach (na przykład w przestrzeni kosmicznej). Nasz bohater nie wykazuje żadnej empatii, nie ma uczuć, kieruje nim zaprogramowana od małego żądza kublarów (waluty obowiązującej w światach Alejandro Jodorowskyego). Fabuła komiksu obraca się wokół krwawego zamachu stanu przeprowadzonego przez Policję Kapłańską z demoniczną Suprahierofantką na czele. Władający galaktycznym imperium Omnimonarcha zostaje pozbawiony władzy a jego mały, niczego nie świadomy, jedyny syn ukrywa się gdzieś na odległej planecie. W całą awanturę wplątany zostaje Showman Killer, który zaczyna przechodzić dziwną wewnętrzną przemianę pod wpływem wydarzeń, jakie mają miejsce.
Przypomina to opowieści o Metabaronach, prawda? Oczywiście, że tak. Jodorowsky przerabia po raz kolejny ten sam schemat fabularny, ten sam własny topos  tym razem jednak sprawia to wrażenie zabiegu celowego. Czyli znowu  pompatyczne teksty, brak szacunku dla reguł nauki, zasad fizyki, zdrowego rozsądku; nie istnieje związek przyczynowo skutkowy; bohaterowie nie mają stałych charakterystyk, cechy ich charakteru i psychika zmienia się co drugą stronę  od śmiechu do łez, od szału nienawiści do ognia miłości w sekundę. Tu nie ma wiarygodnych postaci, tylko papierowe ludziki, wręcz symbole ludzi, które czasem (tylko czasem) mają jakieś dłuższe epizody stabilności. Fabuła pisana na kolanie, tak jakby Jodorowsky chciał jak najszybciej dać upust szaleństwu twórczemu  i jak zwykle, krew, gwałt, przemoc, brutalność, seks, sadyzm i portale, drzwi oraz najróżniejsze przejścia mające w przeważającej większości kształt waginy (to akurat chyba nowość). Miałem wrażenie momentami, że znalazłem się w jakimś śnie Chilijczyka, który przed pójściem do łóżka przeczytał zbyt dużo własnych komiksów.
Mamy dowody na to, że akcja komiksu dzieje się w tym samym uniwersum co Final Incal, czy Kasta Metabaronów. Nie chodzi tylko o charakterystyczne słownictwo i nazewnictwo bogate w przedrostki typu holo-, paleo- czy supra- ale również o kublary i fakt istnienia planety-więzienia Allcatraz. Ale to wszystko  tak jakby Jodorowsky tylko mrugnął do nas okiem i zasugerował, że zaczyna parodiować własne uniwersum. Bo tym w zasadzie Showman Killer jest  autoparodią, grą z własną twórczością, humorystycznym przedstawieniem Jodoverse w krzywym zwierciadle. Tak, humoru tu o wiele więcej niż na przykład w Castace, gdzie patos i niedorzeczna powaga wręcz wylewały się spomiędzy kartek.
Nicolas Fructus ma styl malarski, jego ilustracje przypominają nieco obrazy olejne, choć bardzo szczegółowe. Mroczne, brutalne scenerie i technologie nawiązują do twórczości Hansa Rudolfa Gigera (tak, tego od filmowego Obcego i niedoszłej ekranizacji Diuny w reżyserii oczywiście Jodorowskyego, o której pisałem przy okazji Incala). Fructus świetnie wpasował się w założenia komiksu  jego postacie to chodzące karykatury, świat to oniryczna psychodela a całość to jedna, wielka groteska.
Czytacie Showman Killera na własną odpowiedzialność!




Tytuł: Showman Killer (wyd. zbiorcze)
Scenariusz: Alexandro Jodorowsky
Data wydania: 21 maja 2018
Rysunki: Nicolas Fructus
Wydawca:  Scream Comics
ISBN: 9788365454751
Format: 176s. 240x320 mm
Cena: 119,99
Gatunek: SF
Zobacz w: Kulturowskazie
Ekstrakt: 60%
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  W chwili cierpienia każdy jest sam

  Paweł Ciołkiewicz

  Kazuo Koike, Goseki Kojima Poranek ściętych głów #3
  

  
  Trzeci tom serii Poranek ściętych głów autorstwa Kazuo Koike oraz Goseki Kojimę to kolejna porcja fascynujących i poruszających opowieści o losach Yamady Asaemona Trzeciego. Tym razem motywem przewodnim jest los kobiet. W czterech z pięciu opowieści zamieszczonych w tym tomie mamy okazję obserwować cierpienia, jakie były udziałem kobiet w feudalnej Japonii.
Ekstrakt: 100%
[image: Poranek ściętych głów #3]
Po raz trzeci zatem przenosimy się do siedemnastowiecznej Japonii epoki Edo i towarzyszymy głównemu bohaterowi w jego codziennych zmaganiach. Jak pamiętamy, przejął on po swoim ojcu stanowisko odpowiedzianego za dokonywanie prób mieczy oraz przeprowadzanie egzekucji. Pracuje dla Magistrata Do Spraw Mieczy, a do jego obowiązków należy sprawdzanie ich jakości mieczy cięcie ludzkich ciał oraz wykonywanie wyroków śmierci. Takie próby pozwalały ustalać, czy miecz sprawdzi się w bitewnych warunkach. Powiedzieć, że Asaemon angażuje się w swoją pracę, to nic nie powiedzieć. Stanowi ona sens jego istnienia i wszystko jej podporządkowuje. Nieustannie dąży do perfekcji, a jednocześnie pozostaje wrażliwy na los innych ludzi. Szczególnie kobiet, bo trzeba przyznać, że w siedemnastowiecznej Japonii nie miały one łatwego życia. Przekonujemy się o tym podczas lektury czterech z pięciu historii zamieszczonych w trzecim tomie serii.
Złodziejka opadających liści to wzruszająca opowieść o dziewczynce, która z niezrozumiałych powodów nieustannie zamiata liście. Jej obsesja jest dziwna, ale sposób w jaki jest traktowana z jej powodu przez obcych mężczyzn budzi sprzeciw. Także i Asaemon nie godzi się na brutalność wobec dziewczynki i bierze ją pod swoją opiekę. Pragnie jej pomóc, ale chce także dowiedzieć się skąd wzięła się ta obsesja na punkcie liści. Jeszcze gorszy los spotyka bohaterkę drugiej opowieści zatytułowanej Szalony umysł  dwa ciała Kapłanka Jokei zostaje napadnięta i brutalnie zgwałcona przez trzech mężczyzn na terenie świątyni. Traf chciał, że w pobliżu przebywał Asaemon, który na szczęście przeszkodził oprawcom. Czy jednak uda mu się wyegzekwować sprawiedliwy wyrok? Jednym z przestępców okazał się bowiem syn wpływowego przedsiębiorcy o wysokiej pozycji społecznej, a w feudalnej Japonii to może mieć decydujący wpływ.
Bohaterką trzeciej historii jest Asaji  kobieta pracująca w więzieniu przy sprzątaniu wszelkich nieczystości. Zajmuje się również myciem ciał oraz odciętych głów po egzekucjach. Jest traktowana jako człowiek gorszej kategorii. Pracujący w więzieniu mężczyźnie nie mają żadnych skrupułów i bezkarnie ją wykorzystują. Gdy kobieta dowiaduje się, na kim będzie wykonana kolejna egzekucja, zwraca się do Asaemona z nietypową prośbą. I jest jeszcze czwarta kobieta w tym zbiorze  to bohaterka opowieści Malarka i śmierć. Kawai Jofu jest artystką tworzącą nietypowe obrazy. Przedstawiają one mianowicie egzekucje oraz próby mieczy dokonywane na żywych osobach. Kobieta koniecznie chce spotkać się z Asaemonem i uczestniczyć w egzekucji. Uważa bowiem, że takie doświadczenie pozwoli jej zbliżyć się do prawdy. Spotkanie i rozmowa prowadzą jednak do zaskakujących zdarzeń.
Jedynym opowiadaniem, w którym to nie kobieta odgrywa główną rolę jest Szalone Ostrze Tsukuyi Bakushu. Asaemon musi w nim stawić czoło niezwykle zdeterminowanemu samurajowi wywodzącemu się z biednej rodziny, który chce przejąć jego stanowisko. Rywalizacja jest bardzo zacięta i chyba po raz pierwszy w tej serii Asaemon staje do pojedynku. Czy jego umiejętności testowania mieczy okażą się wystarczające do walki? A może determinacja mężczyzny, który dostrzega szansę na awans społeczny okaże się przeszkodą nie do przejścia?
Kazuo Koike i Goseki Kojima znów w mistrzowski sposób snują swoje historie, ukazując mroczne oblicze feudalnej Japonii. Tym razem skupiają się na niesprawiedliwościach dotykających kobiety. Poniżane przez mężczyzn i traktowane jak osoby gorszej kategorii muszą walczyć o swoje prawa. Niestety jest to zazwyczaj walka skazana na porażkę. Asaemon w miarę swoich możliwości próbuje przeciwstawiać się tym haniebnym praktykom, kierując się honorem i dążeniem do prawdy. Odsłania się także przy tej okazji przed czytelnikiem. Ukazuje inne, skrywane na co dzień za maską surowości, oblicze. Szczególnie w ostatniej opowieści, gdy spotyka się z ekscentryczną malarką zafascynowaną tematyką śmierci. Ich rozmowy pokazują, że wbrew pozorom są oni do siebie bardzo podobni. Wszystkie te socjologiczne obserwacje i filozoficzne refleksje ukazane zostały w stylistyce doskonale znanej z poprzednich odsłon serii. Goseki Kojima z pietyzmem i precyzją przedstawia kolejne sceny. Poranek ściętych głów pozostaje zatem pozycją obowiązkową dla wszystkich miłośników dobrych komiksów. Refleksyjna i przenikliwa opowieść rozgrywająca się na tle feudalnej Japonii porusza i skłania do myślenia. Tym razem do myślenia o cierpieniach kobiet, bo przecież w dzisiejszym świecie nadal często muszą one walczyć o swoje prawa.




Tytuł: Poranek ściętych głów #3
Scenariusz: Kazuo Koike
Data wydania: wrzesień 2021
Rysunki: Goseki Kojima
Wydawca:  Hanami
Cykl: Poranek ściętych głów
ISBN: 9788365520524
Format: 150x210 mm
Cena: 65,00
Gatunek: historyczny, manga
Zobacz w: Kulturowskazie
Ekstrakt: 100%
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  Publicystyka


  Kadr, który:Właściwy człowiek na właściwym grzbiecie

  Konrad Wągrowski

  
  

  
  Jak wspomniałem przy okazji obrazków dyskotekowych ("Teki na dyski?"), Papcio Chmiel rzadko rysował kadry na całą planszę, ale gdy już rysował, stawały się kultowe. Nie inaczej było z tą efektowną panoramą Pif-Paf City (oby nigdy nie musiało zmienić nazwy na Cicho-City!). Czegoż tu nie ma!
[image: ]
Romek i A′Tomek wjeżdżają (w lewym górnym rogu) dyliżansem do miasteczka, ale ono żyje swoim własnym życiem. Bardzo intensywnym życiem, dodajmy. W centrum wydarzeń jest napad na bank. Nie jest to z pewnością jednorazowe zdarzenie, bo do napadu ustawia się kolejka. Jeden za drugim bandyta wskakuje do banku i zaraz wyskakuje z workiem pieniędzy. To proceder trwający nieustannie, aż trzeba się zastanowić, czy ktoś od tyłu dowozi pieniądze, aby zawsze można było coś ukraść? Ochrona banku ostrzeliwuje się z dachu, ale chyba nie strzela zbyt celnie, bo nie widać trafionych kulami. No, z jednym wyjątkiem - na dachu banku ktoś leży. Zabawne - w dzieciństwie uważałem, że to postrzelony kowboj, a obok leży porzucona strzelba. Potem zrozumiałem, że prawda jest bardziej prozaiczna, strzelba to w rzeczywistości butelka, a rzekomo postrzelony jest tak naprawdę po prostu nawalony w pestkę...
Napadowi (napadom?) przyglądają się dwa pokolenia mieszkańców Pif-Paf City. Dziadek, jak to dziadek, marudzi: Za moich czasów to były napady! Dzieciak z kolei przedstawia swoją wersję słów, któymi zasłynął później grany przez Raya Liottę Henry Hill, bohater "Chłopców z ferajny" Martina Scorsesego. "Jak dorosnę, też będę bandytą" to przecież zapowiedź późniejszego "Odkąd pamiętam, zawsze chciałem być gangsterem"! Papcio Chmiel znów był pierwszy! A co u szeryfa? Napad na bank jest wydarzeniem typowym, nie może zakłócić relaksu stróża prawa, który spokojnie czyta sobie gazetę.
Ale to jest w tle, bo na pierwszym planie - ja! A właściwie - my wszyscy! Właściwy człowiek na właściwym koniu. Z miejscem do wklejenia własnej fotografii. Zrobiliście to? Wklejaliście? Ja się cały czas przymierzałem, ale jakoś się nie zebrałem, nie miałem w domu odpowiednich zdjęć? Nie pamiętam. No to nadrobię teraz, wklejam fotografię, wskakuję do westernu i wchodzę wreszcie osobiście do świata Tytusa, Romka i A′Tomka. Którzy dokładnie dzisiaj obchodzą 65 urodziny. To właśnie 22 października 1957 roku po raz pierwszy pojawili się na łamach Świata Młodych.
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  Niekoniecznie jasno pisane:To jest Sparta!!!

  Marcin Knyszyński

  
  

  
  O tym komiksie słyszał chyba każdy, nie tylko fan Franka Millera. Jego ociekające patosem i emanujące totalną millerozą dzieło, opowiadające o legendarnej bitwie w Wąwozie Termopilskim doczekało się ekranizacji i kontynuacji (a w zasadzie spin-offa). Dziś czytamy 300 i Xerxesa  dwa komiksy będące esencją Millera w stanie czystym. Jeden w pozytywnym, drugi w negatywnym znaczeniu.
[image: 300 (wyd.II)]
Kilkuletni Frank Miller obejrzał 300 Spartan, film z 1962 roku w reżyserii Rudolpha Maté, i powiedział rodzicom, że gdy dorośnie, narysuje komiks o tych wydarzeniach. Tak przynajmniej twierdzi dorosły Frank Miller i dodaje, że takie historie, jak ta o trzystu dzielnych wojownikach ze Sparty, są ponadczasowe i archetypiczne. Każda kultura w historii świata ma swój wzorzec tego rodzaju opowieści, taką właśnie bitwę-legendę, podczas której bohaterska garstka żołnierzy odpiera ataki przeważającej liczebnie armii wroga. Takie historie należy opowiadać z pokolenia na pokolenie, niekoniecznie dbając o ich realia historyczne, ale koniecznie o mityczne i symboliczne znaczenie.
Taki jest właśnie 300, jeden z najsłynniejszych komiksów Franka Millera, wydany w 1998 roku. Fabuła jest prosta jak drut. Mamy 480 rok przed naszą erą. Nieprzeliczone hordy Persów, dowodzone przez budzącego grozę króla-boga Kserksesa szykują się do ataku na wolne greckie państwa-miasta. Konflikt trwa już od paru dobrych lat  teraz pora na Spartę, legendarny i niepokonany przez nikogo kraj, w którym rządzi twardą ręką wielbiony przez tłumy król Leonidas. Gdy poseł Kseksesa ląduje, przy wtórze okrzyku To jest Sparta!, na dnie wielkiego szybu, Leonidas nie ma już odwrotu. Eforowie, kapłani Starych Bogów przekupieni przez Persów, zakazują ataku na nadciagającego wroga  wszak za chwilę rozpocznie się wielkie Święto Karnei. Leonidas zatem idzie na spacer w stronę Gorących Wrót (Thermopylae) razem z obstawą złożoną z trzystu najtwardszych spartańskich żołnierzy. Po drodze dołączają do nich mieszkańcy okolicznych rejonów w liczbie około siedmiu tysięcy. Razem zmuszą Persów do konfrontacji w miejscu, gdzie ich (miażdżąca w otwartym polu) przewaga liczebna nie będzie miała znaczenia  w Wąwozie Termopilskim, w rzeczonych Gorących Wrotach.
[image: Kserkses: Upadek rodu Dariusza, świt ery Aleksandra]
300 opowiada o trzydniowej batalii dzielnych Spartan z nieprzeliczonymi zastępami wroga, z góry skazanej na niepowodzenie i zakończonej oczywiście bohaterską śmiercią Leonidasa i całej jego załogi. Komiks wypełniony jest patosem, podniosłą narracją i dialogami, życzeniową interpretacją wydarzeń pod Termopilami, a także oszałamiającymi grafikami, które wspaniale pokolorowała ówczesna żona Millera, Lynn Varley. 300 ukazało się w Polsce najpierw w 2005 roku nakładem Taurus Media, a potem wydane zostało przez Egmont w roku 2017. Obydwa wydania mają niecodzienny format, czyli 30,5 na 23,5 centymetra. Wynika to z tego, że początkowo Miller rysował kadry rozciągające się na dwie rozłożone strony zwykłego zeszytu i stanowiły one niejako jedną całość. Wydanie szersze niż wyższe jest zatem w przypadku 300 (i wydanego po dwóch dekadach Kseksesa) jedynym słusznym.
[image: ]
Omawiany dziś komiks nie jest, rzecz jasna, wiernym odwzorowaniem wydarzeń sprzed dwóch i pół tysiąca lat, nie jest podręcznikiem historii. Frank Miller nie chciał robić wiarygodnej rekonstrukcji tej jednej z najważniejszych bitew starożytności, lecz ubrać ją w mit. 300 jest opowieścią o odwadze, poświęceniu i trzymaniu się pewnych zasad, będąc jednocześnie historią totalnie oderwaną od rzeczywistości i przesadnie idealistyczną. Jest to komiks niebywale prosty w interpretacji, nie kryjący żadnego drugiego dna i oczywisty w swym przekazie. Trzystu Spartan to symbol, który jest odzierany z własnej symboliki przez samego autora, który przecież wyraźnie pisze o tym, że po stronie Leonidasa nie walczyła tylko jego przyboczna gwardia, ale również garncarze, piekarze, rolnicy, rybacy i inni odważni ludzie, pragnący dać odpór perskiej nawałnicy. Romantyzm 300 jest niepohamowany  jego zadaniem jest umocnienie mitu, gloryfikacja odwagi i determinacji, umocnienie legendy. Ten komiks to niemal baśń  odejście od wierności historycznej powoduje zresztą, że jest on jeszcze lepszy.
Spartanie, a w szczególności ich żołnierska arystokracja (czyli Spartiaci), przedstawieni są w komiksie w sposób niezwykle jednostronny i idealistyczny. Każdy Grek wie, co jest słuszne. Ale tylko Spartanie potrafią to zrobić. Co odpowiada Leonidas Kseksesowi, który grozi, że perskie strzały przyćmią słońce? No to będziemy walczyć w cieniu. Leonidasowi nieobcy jest też mistrzowski sarkazm. Gdy Kserkses przybywa po całym dniu bitwy do króla Sparty i mówi: Twoje plemię jest fascynujące. Nasze kultury mogłyby sobie wiele przekazać, ten odpowiada: Przez cały ranek przekazywaliśmy wam naszą kulturę. Warto jednak podkreślić, że idealizm 300 i jego zdecydowanie czarno-biała polaryzacja moralna, to  nie bójmy się tego napisać  celowy fałsz Millera i artystyczne zagranie, do którego on sam jawnie się przyznawał.
[image: ]
Byli totalnymi faszystami. Mieli najlepszą ziemię w Grecji, uprawianą przez niewolników, a wszyscy obywatele byli żołnierzami do obrony terytorium. Mieli najwięcej niewolników, ale dawali największe swobody kobietom. Ateńczycy byli tymi, którzy stworzyli demokrację, ale Spartanie to wszystko umożliwili  tak z rozbawieniem mówi o Sparcie Frank Miller w jednym z wywiadów. Co tu dużo pisać  Sparta nie była społeczeństwem, w którym chcielibyśmy egzystować. Eliminacja słabych i chorych, gloryfikacja siły fizycznej i bezwzględności, nieludzki trening odsiewający ziarno od plew. Spartanie wychowywani byli w poczuciu poddaństwa i obowiązku wobec ojczyzny  to nie są przecież ideały wolności, o których pisze Miller. Spartanie byli okrutni  przynajmniej tak ich postrzegamy, bez dogłębnego studiowania wszelkich możliwych źródeł historycznych, w których być może znaleźlibyśmy jakieś zapisy łagodzące ten obraz.
Miller doskonale zdawał sobie z tego sprawę, ale chciał aby czytelnicy od początku im kibicowali. Dlatego też zdjął z nich ciężkie zbroje i kazał latać niemal na golasa  ma być ruch, mięśnie, posągowe ciała i ich hipnotyzująca dynamika! Antagoniści są jednocześnie przedstawieni w sposób przesadzony w drugą stronę  spartańscy kapłani-zdrajcy to trędowaci zboczeńcy wykorzystujący młode dziewczyny, najeźdźcy i ich nieprzeliczone, azjatyckie zastępy to cudaczna zbieranina odhumanizowanych indywiduów a sami Nieśmiertelni, elitarni wojownicy Kserksesa, to wręcz demony. Persowie nie byli w rzeczywistości takimi potworami jak w komiksie, a Kserkses na pewno nie był tak wysoki i obwieszony kolczykami (do tego hardkorowego piercingu jeszcze wrócę w dalszej części artykułu)!
[image: ]
W niczym jednak te wszystkie świadomie wprowadzone nieścisłości nie przeszkadzają. 300 czyta się wprost znakomicie, a jeszcze lepiej ogląda. Graficznie bowiem jest to apogeum Millera, jego szczyt. Potem, według opinii wielu znawców, mogło być już tylko gorzej. Znana nam dobrze gra światłocieniem, ostre kontrasty czerni i bieli budujące najlepsze i najbardziej charakterystyczne efekty, typowy brak skupienia na detalach, niesamowicie rozpisane sekwencje walk. Lynn Varley dodała kolory, konsekwentnie i klarownie stosowaną estetykę czerwieni i sepii uzupełniającą czernie Millera. Kadry 300 od samego początku aż prosiły się o przeniesienie na duży ekran  nic zatem dziwnego, że w końcu do tego doszło. W grudniu 2006 roku, ponad półtora roku po Sin City, czyli pierwszej genialnej ekranizacji komiksów Millera, na ekrany kin trafia 300 w reżyserii Zacka Snydera z Gerardem Butlerem w roli Leonidasa. Można się zżymać na naprawdę solidną dawkę patosu atakującą nas z ekranu, ale  znowu  w tym przypadku nie ma to znaczenia. Film jest ucztą dla oczu, wierną adaptacją z wieloma kadrami przeniesionymi wprost z komiksu na ekran. Miller mówił, że znalazł w Snyderze bratnią duszę, jakby ktoś ich rozdzielił po narodzinach a teraz się spotkali. Obaj nadawali na tych samych falach, więc Miller odsunął się od 300, gwarantując Snyderowi całkowitą swobodę twórczą.
[image: ]
O kontynuacji komiksu dyskutowano już od chwili, gdy ekranizacja odniosła sukces. Ostateczną decyzję Miller podjął jednak dopiero w 2014 roku, po premierze 300: The Rise and Fall of the Empire. Album Xerxes: The Fall of the House of Darius and the Rise of Alexander wydany został w 2018 roku  Frank Miller napisał i narysował własną wersję historii wojen Persów z Grekami, począwszy od Powstania Jońskiego w 499 r. p.n.e. i skończywszy na śmierci Dariusza III w 330 r. p.n.e. i triumfie Aleksandra Wielkiego. Tutaj to właśnie Persowie (Dariusz I, Kserkses i Dariusz III) są głównymi bohaterami (niekoniecznie pozytywnymi) a Aleksander Macedończyk jest podstępnym agresorem z Zachodu.
Xerxes. Upadek rodu Dariusza. Świt ery Aleksandra jest tak naprawdę zbiorem widokówek, zlepkiem wybranych scen (a raczej Millerowych wyobrażeń o nich) z wspomnianego okresu historycznego, bez jakiejkolwiek próby ubrania ich w sensowną fabułę. Mamy zatem do czynienia z czymś, co przypomina raczej artbook bardzo późnego Millera z wszystkim wadami, jakimi charakteryzuje się ten okres jego twórczości. Najbardziej absurdalnym graficznym elementem komiksu jest autorska interpretacja wyglądu władców perskich. Kserkses w 300 miał dużo kolczyków  tutaj, razem z Dariuszami, przypominają jakieś humanoidalne monstra złożone z metalowych krążków albo choinki z twarzami obwieszone błyszczącymi świecidełkami. Czasem trudno rozpoznać w nich ludzkie sylwetki.
300 to komiks genialny, definicja medium, esencja Franka Millera u szczytu jego możliwości. Xerxes to komiks niepotrzebny, nieudana projekcja wizji i myśli, jakie kłębiły się w głowie autora, pragnącego u kresu kariery ożywić i przede wszystkim uzupełnić legendę 300. Nie poświęcam mu przeto tyle czasu do pierwowzorowi, który  bez wątpienia  powinien poznać każdy miłośnik komiksu.
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  Po wrześniowo-październikowym szaleństwie spowodowanym Festiwalem w Łodzi, komiksowy rynek wcale nie zwalnia. Wydawcy oferują nam bardzo szerokie spektrum pozycj  nowości oraz wznowień kultowych albumów.


[image: Funky Koval (wyd. specjalne w czerni i bieli)]
Maciej Parowski, Bogusław Polch, Jacek Rodek
‹Funky Koval›
(wyd. specjalne w czerni i bieli)
Wydawać by się mogło, że w kwestii Funky′ego Kovala nic więcej nie da się dodać. A jednak! Wydawnictwo Kurc przygotowuje dla fanów dzieła Parowskiego, Polcha i Rodka wydanie specjalne, powiększone, w czerni i bieli.


[image: Kajko i Kokosz  Złota Kolekcja #5]
Janusz Christa
‹Kajko i Kokosz  Złota Kolekcja #5›
Piękna seria, wydana z okazji 50-lecia pojawienia się Kajka i Kokosza na łamach Wieczoru Wybrzeża, powoli zbliża się do końca. To już przedostatni tom zawierający Skarby Mirmiła, Festiwal czarownic, Cudowny lek oraz masę arcyciekawych materiałów dodatkowych.


[image: Samotny wilk i szczenię #1]
Kazuo Koike, Goseki Kojima
‹Samotny wilk i szczenię #1›
Miłośnicy japońskich komiksów historycznych powinni być zadowoleni. Wydawnictwo Hanami zapowiedziało bowiem kolejną serię twórców Poranka ściętych głów. Chodzi o kultowe dzieło Kazuo Koike oraz Goseki Kojimy Samotny wilk i szczenię. 


[image: Legendy Polskie]
Leszek Moczulski, Grzegorz Rosiński, Barbara Seidler
‹Legendy Polskie›
Kolejne już w tym roku wznowienie kultowego komiksu z czasów PRL-u. W powiększonym formacie otrzymujemy wszystkie trzy historie zawarte w serii Legendarna historia polski oraz wszystkie komiksy historyczne narysowane przez Grzegorza Rosińskiego dla Relaksu.


[image: Na co dybie w wielorybie czubek nosa Eskimosa (wyd.IV)]
Tadeusz Baranowski
‹Na co dybie w wielorybie czubek nosa Eskimosa (wyd.IV)›
Kolejny album Tadeusza Baranowskiego w wydaniu oversized (wcześniej były Skąd się bierze woda sodowa Ongrysa oraz Bezdomne wampiry o zmroku Kultury Gniewu). Jesteśmy przekonani, że tej pozycji reklamować nie trzeba, ale wspomnieć musimy  jest ryzyko, że szybko zniknie z księgarni.


[image: Hellblazer. Mike Carey #1]
Lee Bermejo, Mike Carey, Steve Dillon, Marcelo Frusin
‹Hellblazer. Mike Carey #1›
Egmont ciśnie Hellblazera, a nam w to graj! Po Jamesie Delano, scenarzyście pierwszym, witamy Mikea Careya, scenarzystę ostatniego. Carey przejął pałeczkę bo Brianie Azzarello, który uśmiercił Johna Constantinea  na nasze szczęście tylko w oczach opinii publicznej. Gdy ciemne moce atakują rodzinę naszego bohatera, ten nie ma wyjścia  musi zmartwychwstać!


[image: Luc Junior]
René Goscinny, Albert Uderzo
‹Luc Junior›
Rene Gościnny i Albert Uderzo z okresu, w którym nie myśleli jeszcze o dzielnym galijskim wojowniku. Dzielny reporter Luc Junior, jego przyjaciel Ciaptak i pies Alfons rozwiązują skomplikowane, ale dość lekkie i zabawne, kryminalne zagadki. Oto lata pięćdziesiąte frankofońskiego komiksu w pełnej krasie.


[image: Nieśmiertelny Hulk #2]
Joe Bennett, Al Ewing, Kyle Hotz
‹Nieśmiertelny Hulk #2›
Nieśmiertelny Hulk Ala Ewinga podbił serca czytelników i uznany został jednym z najlepszych tytułów inicjatywy Marvel Fresh. Rasowy body horror w świecie superbohaterów Marvela. Hulk i Bruce Banner nadal się nienawidzą, ale ich animozje muszą zejść na dalszy plan  piekło wylało się na Nowy Meksyk zza Zielonych Wrót i zagraża całemu światu. Trzeba działać!


[image: Strażnicy. Rorschach]
Jorge Fornés, Tom King
‹Strażnicy. Rorschach›
Tom King opowiada o tym co się stało się trzydzieści pięć lat po katastrofie roku 1985, kiedy to Ozymandiasz sprowadził do Nowego Jorku gigantyczną kałamarnicę z innego wymiaru. Mamy rok 2020 i prezydent Stanów Zjednoczonych staje się obiektem zamachu. Rorschach?! Podstarzały anarchista powraca, ale czego chce? Wracamy do świata Strażników Alana Moorea i mamy nadzieję, że będzie to powrót udany.


[image: Mistrzowie Komiksu: Persepolis (wyd.2022)]
Marjane Satrapi
‹Mistrzowie Komiksu: Persepolis (wyd.2022)›
Klasyka. Jedna z najważniejszych powieści graficznych dwudziestego pierwszego wieku (wydana w roku 2000, więc niejako ów wiek otwierająca). Autobiograficzne dzieło Marjane Satrapi pokazuje zmiany społeczno-polityczne Iranu w trakcie i po rewolucji islamskiej  wszystko to ukazane oczyma najpierw dziewczynki, a potem kobiety.


[image: Abe Sapien #3: W odmętach i inne opowieści]
Scott Allie, John Arcudi, Max Fiumara, Sebastian Fiumara, Mike Mignola
‹Abe Sapien #3: W odmętach i inne opowieści›
Przed nami trzeci tom przygód Abea Sapiena, najbardziej tajemniczego członka Biura Badań Paranormalnych i Obrony. Poznamy kilka epizodów z jego burzliwej przeszłości, jeszcze sprzed wstąpienia w szeregi Biura, a także z początków kariery agenta. Demoniczni mnisi, nawiedzone jezioro, środkowo-amerykańskie wampiry i obowiązkowo szalony naukowiec!


[image: Thorgal #40: Tupilaki (okł. twarda)]
Yann le Pennetier, Frédéric Vignaux
‹Thorgal #40: Tupilaki (okł. twarda)›
Thorgal to seria kultowa. Wielu polskich fanów komiksu wychowało się na (wtedy marnej jakości) albumach wydawanych przez Orbitę. I chociaż wiele wskazuje, że cykl najlepsze lata ma już za sobą, to fakt pojawienia się czterdziestego albumu musimy odnotować.


[image: RIP #2: Maurice. Muchy zawsze lgną do ścierwa]
Gaets, Julien Monier
‹RIP #2: Maurice. Muchy zawsze lgną do ścierwa›
Non Stop Comics wydaje w listopadzie drugi tom R.I.P.  serii dość niecodziennej i bardzo oryginalnej. Nie dość, że mamy do czynienia z narratorami zmieniającymi się w każdym tomie i prezentującymi swoją subiektywną relację z wydarzeń, to jeszcze są to wydarzenia naprawdę makabryczne i wymagającego od czytelnika pewnego dystansu. Muchy zawsze lgną do ścierwa  tym razem stary i zmęczony życiem Maurice spróbuje udowodnić, że tytułowa sentencja ma więcej niż jedno znaczenie.


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


[image: Toppi. Kolekcja #3: Ameryka Południowa]
Sergio Toppi
‹Toppi. Kolekcja #3: Ameryka Południowa›
Toppi był włoskim artystą komiksowym o niezwykle bujnej wyobraźni. Przeszedł jednak do historii, jako bardzo charakterystyczny rysownik, którego onirycznych prac nie da się pomylić z czyimiś innymi. To już trzeci elegancko wydany tom zbierający jego prace. Tym razem motywem przewodnim, zgodnie z tytułem, jest Ameryka Południowa. A właściwie to, jak ją postrzegają Europejczycy.


[image: Aquarica (wyd. zbiorcze)]
François Schuiten, Benoît Sokal
‹Aquarica (wyd. zbiorcze)›
Intrygująco zapowiadająca się seria, której tematyką są morskie opowieści. Wszystko zaczyna się od tego, że w pewnym porcie fale na brzeg wyrzucają ogromnego kraba. W jego wnętrzu można znaleźć resztki statków i eteryczną, blondwłosą piękność. Kto się odważy podążyć za nią w głębiny?


[image: Nowy wspaniały świat]
Fred Fordham, Aldous Huxley
‹Nowy wspaniały świat›
Fred Fordham bierze się za kolejne arcydzieło światowej literatury. Po Zabić drozda oraz Wielkim Gatsbym na komiksowy warsztat idzie Nowy wspaniały świat Aldousa Huxleya. To bez wątpienia jedno z jedno z najistotniejszych proroczych dzieł XX wieku. Wszechobecna kontrola oraz oddziaływania człowieka i technologii to tematy aktualne dziś, jak nigdy do tej pory, zatem dzieła Huxleya w nowej formie powinno zainteresować miłośników opowieści obrazkowych.


[image: Komiks ukraiński. Zwycięstwo]
‹Komiks ukraiński. Zwycięstwo›
Komiks ukraiński na naszym rynku praktycznie nie istnieje. I pewnie byłoby tak jeszcze jakiś czas, gdyby nie trwająca właśnie wojna. To o niej opowiada antologia Egmontu. Znajdziemy tu zarówno postacie autentyczne, jak i fikcyjne, ale zawsze podkreślone będzie kto jest agresorem, a kto się jedynie broni.


[image: Batman Noir. Batman Black & White. Pięść demona]
‹Batman Noir. Batman Black 
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  Komiksowe Top 10:Październik 2022

  Piotr Pi Gołębiewski

  
  

  
  Na kapitana Żbika nie ma mocnych. Tak w każdym razie można sądzić na podstawie szóstego zestawienia najchętniej kupowanych komiksów realizowanego przez Esensję we współpracy z księgarnią Centrum Komiksu.


[image: Kapitan Żbik #21:  Człowiek za burtą (wyd.II)]
1. Władysław Krupka, Grzegorz Rosiński
‹Kapitan Żbik #21:  Człowiek za burtą (wyd.II)›
Po miesięcznej przerwie do zestawienia wraca Kapitan Żbik. I znów od razu na pierwsze miejsce. Wznowienie zeszytów z rysunkami Grzegorza Rosińskiego okazało się strzałem w dziesiątkę.


[image: Dylan Dog. Długie pożegnanie]
2. Carlo Ambrosini, Mauro Marcheselli, Tiziano Sclavi
‹Dylan Dog. Długie pożegnanie›
Witamy Dylan Doga w naszym Topie. Ido tego z marszu na drugim miejscu. Zawsze uważałem, że porzucenie tego tytułu przez Egmont było błędem, co skrzętnie wykorzystuje Tore.


[image: Thorgal. Młodzieńcze lata #10: Sydönia (okładka twarda)]
3. Yann le Pennetier, Roman Surżenko
‹Thorgal. Młodzieńcze lata #10: Sydönia (okładka twarda)›
Niespodziewany awans młodocianego Thorgala. Z miejsca ósmego od razu na podium. Co prawda na najniższy stopień, ale zawsze.


[image: Bruno Brazil #2 (wyd. zbiorcze)]
4. Greg, William Vance
‹Bruno Brazil #2 (wyd. zbiorcze)›
Zawsze zastanawiało mnie, czemu Francuzi lubią robić komiksy o amerykańskich agentach. Niemniej, jak widać, to się sprawdza i drugi tom zbiorczego wydania Bruno Brazil rozszedł się jak świeże bułeczki.


[image: Wiedźmin. Ronin #1]
5. Akiramela, Hanzo, Hataya, Rafał Jaki, Mattchew Meyer, Akira Mitsusawa
‹Wiedźmin. Ronin #1›
Spadek z drugiego miejsca względem zeszłego miesiąca, ale i tak ten japoński Geralt trzyma się nieźle. Niby ciekawostka, ale jednak trafiła w gusta czytelników.


[image: Noir burlesque #1]
6. Enrico Marini
‹Noir burlesque #1›
Ta pozycja powinna znaleźć się w Topie już za samą okładkę. Ale w środku komiks wcale nie wygląda gorzej. Wszak odpowiada za niego mistrz realizmu Enrico Marini, znany z takich serii, jak Cygan, Drapieżcy, Skorpion czy Gwiazda pustyni. 


[image: Samotność komiksiarza]
7. Adrian Tomine
‹Samotność komiksiarza›
Każdy, kto czyta komiksy, marzył by być komiksiarzem (jak każdy, kto słucha rocka chciałby być rockmenem). Niestety (a może stety?) nie wszystkim się to udaje. O blaskach i cieniach sławy twórcy historii obrazkowych Adrian Tomine opowiada z ironią, bazując na własnych doświadczeniach.


[image: Lucky Luke: Lucky Luke na siodełku]
8. Markus Mawil Witzel
‹Lucky Luke: Lucky Luke na siodełku›
Wygląda na to, że Jolly Jumper będzie miał sporą konkurencję w postaci roweru w taki różowy jazz. Lucky Luke wbija się w obcisłe, bo to warto mieć styl. I oczywiście śpiewa nie, nie Lecha Janerkę, a Raindrops Keep Fallin on My Head, by bardziej pasowało do klimatu westernu.


[image: Batman Knightfall #3: Krucjata Mrocznego Rycerza]
9. Jim Balent, Bret Blevins, Chuck Dixon, Alan Grant, Doug Moench, Graham Nolan
‹Batman Knightfall #3: Krucjata Mrocznego Rycerza›
Tak, jak poprzednie tomiszcza zbiorczego wydania Batman Knightfall, tak i tom trzeci zasłużył sobie na obecność w Topie. A, że na niższej pozycji, to zapewne dlatego, że główne skrzypce gra tu nie przebywający na rehabilitacji Bruce Wayne, a nieopierzony niegdysiejszy Azrael.


[image: Sandman Universum. Lucyfer #3: Dziki gon]
10. Max Fiumara, Dan Watters
‹Sandman Universum. Lucyfer #3: Dziki gon›
W zeszłym miesiącu w zestawianiu królowały Sandmany, a dziś stawkę zamyka inny reprezentant uniwersum Snu  Lucyfer. Z tą różnicą, że wtedy były to klasyczne dzieła Neila Gaimana, a teraz chodzi o całkiem świeżutką produkcję.


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

Tytuł: Dylan Dog. Długie pożegnanie
Scenariusz: Mauro Marcheselli, Tiziano Sclavi
Data wydania: wrzesień 2022
Rysunki: Carlo Ambrosini
Przekład: Jakub Łagoda
Wydawca:  Tore
Cykl: Dylan Dog
ISBN: 9788396270160
Format: 96s. 190x260 mm
Cena: 32,00
Gatunek: groza / horror, sensacja
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: Bruno Brazil #2 (wyd. zbiorcze)
Scenariusz: Greg
Data wydania: 31 października 2022
Rysunki: William Vance
Wydawca:  ONGRYS
Cykl: Bruno Brazil
ISBN: 9788366603035
Format: 224s. 220x296 mm
Cena: 135,00
Gatunek: sensacja
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: 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: 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: Lucky Luke: Lucky Luke na siodełku
Scenariusz: Markus Mawil Witzel
Data wydania: 12 października 2022
Rysunki: Markus Mawil Witzel
Wydawca:  Egmont
Cykl: Lucky Luke
ISBN: 9788328152953
Format: 64s. 216x285 mm
Cena: 49,99
Gatunek: humor / satyra
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: 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
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  Wywiady


  Funky Koval - alter ego Taty

  Paulina Kędziora,  Patrycja Polch-Lizukow

  
  

  
  W tym miesiącu mija czterdzieści lat od ukazania się na łamach Fantastyki pierwszego odcinka Funkyego Kovala, przez wielu uważanego za najlepszy polski komiks sf wszech czasów. Z tej okazji publikujemy wywiad z córkami Bogusława Polcha rysownika całej serii, Pauliną Kędziorą i Patrycją Polch-Lizukow.
[image: Patrycja Polch-Lizukow i Paulina Kędziora]
Patrycja Polch-Lizukow i Paulina Kędziora
Marcin Osuch: Kiedy zdałyście sobie Panie sprawę, że praca Waszego Taty nie przypominała aktywności zawodowych przeciętnych Polaków, którzy chodzili do tzw. zakładu pracy (biura, fabryki etc.)?
Patrycja Polch-Lizukow: Raczej nigdy nie zastanawiałam się nad tym w dzieciństwie. Myślę, że praca rodzica, bez względu na to, jak wygląda i gdzie się odbywa, jest dla dziecka czymś jak najbardziej naturalnym. To, że tata zajmuje się czymś raczej nietypowym, pewnie dotarło do mnie długo po skończeniu podstawówki.
Paulina Kędziora: Myślę, że to dotarło do mnie, gdy poszłam do liceum. Byłam już bardziej świadoma, na czym polega praca Taty, z iloma wiąże się wyzwaniami, choćby nieubłaganymi terminami.  Do tego dochodziły trudności lokalowe. Tata pracował w domu, więc to dom musiał przystosować się do Niego. Potrzebował skupienia, dlatego  chcąc odciąć się od domowych dźwięków  podczas pracy zakładał słuchawki i słuchał muzyki. Mieszkaliśmy w dwóch pokojach na Bródnie. Tata pracował w tak zwanym salonie, służącym jednocześnie jako jadalnia i sypialnia rodziców. Chcąc się nieco odizolować, wymyślił, że oddzieli swój stół kreślarski od reszty pokoju ławą, na której postawił araukarię. 
[image: ]
MO: Czym Waszym zdaniem były dla Bogusława komiksy, nad którymi pracował? Realizacją kolejnego graficznego kontraktu, czy też czymś więcej? Jak bardzo angażował się w tę pracę?
PPL: Tata raczej nie dyskutował z nami na temat swoich zawodowych projektów. Z pewnością jednak bardzo angażował się w pracę, pamiętam, że całymi miesiącami był wieczorami zajęty i wyjęty z życia rodzinnego. U niego nic nie mogło zostać zrobione typowo, bez przemyślenia, jakiejś dodatkowej głębi, więc z pewnością proces twórczy był bardzo ważny i zabierał sporo czasu. 
[image: Bogusław Polch z córkami - Budapeszt]
Bogusław Polch z córkami - Budapeszt
PK: Były dla Niego całym światem. Bardzo długo dopracowywał szczegóły i często bywał niezadowolony z efektu końcowego. Dlatego znów poprawiał. W nieskończoność. Był typowym perfekcjonistą. 
MO: Wasza Mama dała twarz Ais z Ekspedycji i Brendzie z Funkyego Kovala. Jaki miała stosunek do takiego komiksowego uwiecznienia? Pozytywny, negatywny czy może obojętny?
PK: Na pewno czuła się wyróżniona, będąc muzą Taty. 
MO: Skoro jesteśmy przy Danie Polch, czy Wasza Mama udzielała się w jakiś sposób przy pracy nad komiksami? Czy to prawda, że niektóre z nich kolorowała?
PPL: Tak, w głowie utkwiły mi obrazy obojga rodziców pracujących w skupieniu, każde nad swoją częścią planszy. Mama robiła kolor do wybranych plansz, tak określał to tata. Niestety żadne dokładniejsze szczegóły nie utkwiły mi w pamięci, poza tym, że nagle pokój rodziców stał się jednym wielkim warsztatem pracy plastycznej, z całym ogromnym stołem zajętym licznymi flamastrami, farbami i całą resztą akcesoriów. 
[image: ]
MO: Jednym, być może jedynym, komiksem autorstwa Bogusława Polcha, który nie jest bliżej znany polskim odbiorcom to Tomek Grot. Czy są szanse na polską edycję tej serii?
PPL: Szanse są. Trzymamy kciuki, aby w końcu ujrzał on światło dzienne.
Konrad Wągrowski: Skąd pan Bogusław czerpał inspiracje wizualne do swych wizji przyszłości z komiksów SF? Z filmów, może książek? Jakich?
PPL: To są dość stare dzieje, jeszcze sprzed czasów, gdy mogłam zanotować to w pamięci. Ale z późniejszych czasów pamiętam, że tata był ogromnym fanem filmów z serii Obcy  tak wielkim, że dostałam zgodę na zaznajomienie się z nimi na długo przed minimalnym dozwolonym wiekiem do ich obejrzenia. Poza tym w domu cały regał był wypełniony książkami w różnych językach dotyczącymi broni, pojazdów, historii, przeróżnymi encyklopediami, nad którymi ślęczał tata. To z pewnością też z nich dowiadywał się mnóstwa ciekawostek, którymi potrafił nas raczyć w chwilach wolnych od pracy.
[image: Bogusław Polch z rodziną Na działce w Klembowie]
Bogusław Polch z rodziną Na działce w Klembowie
PK: Tata znajdował inspiracje właściwie wszędzie. Uwielbiał i bardzo cenił Lema. Podczas oglądania filmów SF często włączał stop-klatkę, chcąc bliżej przyjrzeć się szczegółom. Poza tym wycinał z gazet mnóstwo zdjęć, zbierał magazyny. Wszystko mogło się przydać.
KW: Czy wiedzą Panie, czy ojciec jakoś szczególnie przygotowywał się do prac nad serią Bogowie z kosmosu"? Czy zapoznawał się z teoriami Daenikena? Czy oglądał miejsca (przynajmniej na jakichś fotografiach) związane z rzekomymi odwiedzinami kosmitów?
PK: Niestety, nic o tym nie wiemy, ale znając Tatę, zapewne czytał na ten temat wszystko, co wpadło Mu w ręce.
[image: ]
KW: Czy podczas prac nad Bogami z kosmosu polska ekipa miała wolną rękę w tworzeniu scenariusza i grafik, czy też może były jakieś wymagania ze strony niemieckiego wydawcy?
PK: Polska ekipa miała wolną rękę.
KW: Jak w latach 80. wyglądał odzew czytelniczy w sprawie  Funky′ego Kovala"? Czy było dużo kontaktów od czytelników? Jak wyglądała wówczas popularność i rozpoznawalność ojca?
PK: Zachowało się kilka przemiłych listów od Fanów. Co do rozpoznawalności Taty w latach 80., byłyśmy wtedy za małe, żeby to pamiętać.
KW: Który swój komiks ojciec uważał za najważniejszy?
PPL: Z pewnością Funky Koval.
PK: Nie ma żadnych wątpliwości. Funky Koval. Alter ego Taty.
KW: Wiadomo o perfekcjonizmie ojca przy rysowaniu Funkyego Kovala, o niesamowitej szczegółowości rysunku. Czy ojciec był usatysfakcjonowany tym komiksem czy coś jeszcze pragnąłby udoskonalać?
[image: ]
PK: Myślę, że dał z siebie wszystko przy tworzeniu tego komiksu. 
KW: Wiadomo, że kilku postaciom w Funkym Kovalu Bogusław Polch nadał twarze znajomych, w tym współautorów  Macieja Parowskiego i Jacka Rodka. Czy są może jakieś inne postacie, z którymi postąpił podobnie?
PK: Uważny czytelnik wypatrzy w komiksie kilku ówczesnych polityków czy duchownych.
MO: Niedawno pojawiła się na rynku książka biograficzna poświęcona Waszemu tacie Polch. Kowal od komiksów autorstwa Daniela Koziarskiego i Wojciecha Obremskiego. Zakładam, że autorzy korzystali z Waszej pomocy. Jak oceniacie końcowy efekt?
PPL: Kilka dni temu otrzymałam egzemplarz książki  nie mogę się doczekać, gdy do niej usiądę. To niezwykłe uczucie trzymać w rękach biografię taty, to z pewnością spełnione marzenie. Pomysł z pocztówkami, okładka i tytuł  jestem pod wielkim wrażeniem. Teraz pozostaje ją przeczytać i być może zobaczyć tatę z innej perspektywy?
PK: Jesteśmy bardzo wdzięczne Panu Danielowi Koziarskiemu i Panu Wojciechowi Obremskiemu oraz Wydawnictwu Novae Res za podjęcie tego wyzwania. Współpraca z biografami Taty była przyjemnością. Lektura książki jeszcze przede mną, ale to, że powstała, jest wzruszające. Myślę, że czytelnicy się nie zawiodą. Książka zawiera mnóstwo zdjęć, ciekawostek i wspomnień osób, które znały Tatę. Nie mogę się doczekać, aż zacznę ją czytać

Zdjęcia pochodzą z rodzinnego archiwum Pauliny Kędziory i Patrycji Polch-Lizukow.
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  Recenzje


  Erpegi ze starej szafy:Panowie na włościach

  Miłosz Cybowski

  Christopher Howard Lenna Hawkwoodów
  

  
  Lenna Hawkwoodów otwierają cykl opisów poszczególnych planet Cesarstwa. Pisane z punktu widzenia przedstawicieli różnych rodów, kolejne tomy wnoszą bardzo wiele do naszej wiedzy na temat uniwersum Gasnących Słońc.
Ekstrakt: 70%
[image: Lenna Hawkwoodów]
Ze zrozumiałych powodów pierwszy tom Cesarskiego Przeglądu przypadł Hawkwoodom, czyli rodowi, z którego wywodzi się sam Cesarz Alexius. Zaprezentowano w nim cztery planety będące włościami tej rodziny: Rawennę, Gwynneth, Delphi i Leminkainen. Opisywane przez Barona Geoffreya Hawkwooda każde z miejsc przedstawione zostało z podziwu godną dokładnością. Zadbano jednak o to, żeby Lenna nie stanowiły jedynie ciekawostki przyrodniczej wewnątrz świata przedstawionego. Choć opisy historii planet mogą wydawać się nieco przydługie i nieszczególnie inspirujące, to prezentacja zamieszkujących je ludzi oraz kontynentów zasługuje na więcej uwagi.
Tak naprawdę bowiem znacząca większość tego, co znajdujemy na raptem trzydziestu dwóch stronach tego dodatku, może posłużyć jako punkt wyjścia do przygody (a nawet, przy odrobinie starań, kampanii). Romanse Lady Penelope z Delphi, polowania na lodowe żmije, niechęć księcia Alvarexa z Rawenny do swojego brata, Alexiusa, rodzinny konflikt między wyspami Austram, kłopoty z Vuldrokami na Leminkainen czy pogańskie kulty z Gwynneth  naprawdę jest w czym wybierać. Owszem, przekształcenie tych luźnych, rzucanych niemalże mimochodem, pomysłów w coś bardziej konkretnego, wymaga sporo pracy, ale  mając w pamięci oficjalną przygodę opublikowaną w podręczniku podstawowym i dodatku Pandemonium  może to i lepiej.




Tytuł: Lenna Hawkwoodów
Tytuł oryginalny: Hawkwood Fiefs
Data produkcji: 2001
Autor: Christopher Howard
Wydawca:  MAG
Cykl: Gasnące Słońca, Cesarski przegląd
ISBN-10: 83-87968-92-5
Info: 32s.
Cena: 7,
Zobacz w: Kulturowskazie
Ekstrakt: 70%
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  Erpegi ze starej szafy:Podróż ku oświeceniu

  Miłosz Cybowski

  Rustin Quaide Lenna al-Malików
  

  
  W porównaniu z Lennami Hawkwoodów drugi tom Cesarskiego Przeglądu prezentuje się o wiele ciekawiej, a planety znajdujące się pod władzą al-Malików stanowią ogromne źródło pomysłów na przygody.
Ekstrakt: 80%
[image: Lenna al-Malików]
Lenna al-Malików podtrzymują styl poprzedniej części, dzięki czemu dostajemy do rąk dodatek spójny i obfitujący w ciekawostki, poczynając od targanego politycznymi i religijnymi spiskami Criticorum, na pustynnym Istakhr kończąc. Niewiele można się spodziewać po formie (mimo pewnych prób przemycania w ramach narracji filozofii rodu), bo ponownie mamy do czynienia z podręcznikowym  nomen omen  przeglądem kolejnych planet, kontynentów i miast. Los (i twórcy) chcieli, by al-Malikom przypadły w udziale miejsca naprawdę godne uwagi, dzięki czemu dodatek nadrabia treścią.
Oczywiście trzeba mieć na względzie to, że także tutaj dostajemy wyłącznie zalążki przygód: konflikty polityczne czy nieortodoksyjne praktyki pospólstwa na Criticorum, trudną historię współistnienia między ludźmi a koniowatymi shantorami na Shaprut, równie niełatwe relacje między ludźmi a ur-ukarami na Aylonie czy liczne kłopoty targające pustynnym Istakhr. Tak, po raz kolejny trzeba wykazać się sporą dozą kreatywności, by zamienić wszystkie te zalążki w coś, co będzie nadawało się do wykorzystania na naszych sesjach. Sądzę jednak, że efekt będzie tego wart, bo al-Malikowie i ich lenna to wdzięczny i wart eksploracji temat.




Tytuł: Lenna al-Malików
Tytuł oryginalny: Al-Malik Fiefs
Data produkcji: 2001
Autor: Rustin Quaide
Producent:  Holistic Design
Wydawca:  
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  Erpegi ze starej szafy:Rycerz i jego poszukiwania

  Miłosz Cybowski

  Andrew Greenberg Hazat Fiefs
  

  
  Zmiana formy, jaką zaserwowano nam w niewydanych już w języku polskim Hazat Fiefs, nie wychodzi tej odsłonie Cesarskiego Przeglądu na dobre.
Ekstrakt: 40%
[image: Hazat Fiefs]
Hazatowie znani są ze swojej buty oraz doświadczenia wojskowego. Nie można powiedzieć, żeby lektura Hazat Fiefs mogła w jakikolwiek sposób zmienić nasze postrzeganie tego rodu. Brak tu jakichkolwiek niuansów i prób odejścia od tego sztampowego obrazu, szczególnie że przy wielu okazjach narrator  Sir Juan Elabaro Hustin de Jericho  daje się ponieść fantazji i zamiast o kolejnych miejscach woli pisać o własnych przygodach i zakończonych zwycięstwem walkach.
Ten dodatek w bardzo bezpośredni sposób zrywa z dotychczasową formą  zamiast szczegółowego opisu kolejnych planet dostajemy do rąk coś, co można by uznać za zarys kampanii. Sir Juan wyrusza bowiem na poszukiwanie zaginionego reliktu, który przez lata znajdował się w rękach jego rodziny. Podróż prowadzi go przez trzy planety kontrolowane przez Hazatów: Shuteck (jak w polskiej wersji systemu nazwano dość niefortunnie brzmiący w oryginale Sutek), Aragonię i Vera Cruz, oraz ogarniętą wojną Hirę. Zamiast dokładnych opisów kolejnych miejsc, z jakimi mieliśmy do czynienia w Lennach Hawkwoodów i Lennach al-Malików, dostajemy bardzo obszerne (zdecydowanie zbyt obszerne) fragmenty poświęcone historii poszczególnych planet i wyrywkowe opisy nielicznych odwiedzonych przez narratora obszarów. Efekt jest bardzo niezadowalający, bo podawane tu informacje są zdecydowanie zbyt skąpe, by zapewnić dobre źródło dla umieszczenia jakichkolwiek przygód na którejś z planet Hazatów. Wszystko to można oczywiście wyjaśnić charakterem rodu oraz narratora, ale wydaje mi się, że na tego typu zabawy konwencją mają sens tylko wtedy, gdy główny cel takiego dodatku został osiągnięty. Tutaj, niestety, tak nie jest.




Tytuł: Hazat Fiefs
Data produkcji: 2000
Autor: Andrew Greenberg
Wydawca:  Holistic Design
Cykl: Gasnące Słońca, Cesarski przegląd
ISBN-10: 1888906227
Info: 32s.
Zobacz w: Kulturowskazie
Ekstrakt: 40%
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  Erpegi ze starej szafy:Wędrówka wśród ogrodów

  Miłosz Cybowski

  Rustin Quaide Li Halan Fiefs
  

  
  Albo Rustin Quaide jest lepszym autorem od Andrew Greenberga, albo po prostu wydawca zdecydował się porzucić eksperymenty na rzecz sprawdzonej formy. Li Halan Fiefs sprawdza się lepiej od poprzedniego tomu tego cyklu, choć wciąż nie dorównuje dwóm pierwszym.
Ekstrakt: 60%
[image: Li Halan Fiefs]
Ród Li Halanów sięga do tradycji rodem z Dalekiego Wschodu, ale zdecydowanie bardziej chińskiej niż japońskiej. Porządek i zaangażowanie w sprawy rodu widać wyraźnie w czwartym tomie Cesarskiego Przeglądu, który w całkiem sprawny sposób łączy ze sobą formę wyprawy w poszukiwaniu zaginionego artefaktu na wzór Hazat Fiefs z bardziej obszernym opisem kolejnych światów.
Podobnie jak poprzednicy, narrator tego tomu (Sir Piao Liu Li Halan) wychwala wszelkie zalety swojego rodu i w wielu miejscach unika kwestii kłopotliwych, jak chociażby wciąż obecne, mimo kościelnego zakazu, praktyki mandża (opisane bardziej szczegółowo w Podręczniku Gracza). Możemy poznać sporo ciekawostek związanych z historią Li Halanów, którzy przez długi czas pozostawali głusi na prawdy głoszone przez Proroka. 
Jeśli o same opisy planet chodzi, wracają one do standardu ustanowionego na samym początku cyklu: informacje o ich historii ograniczono do minimum, znacząco poszerzając fragmenty poświęcone ludziom i miejscom. Mimo to nie można powiedzieć, by cztery opisane tutaj planety (Kish, Midian, Ikona i Bastion) należały do wyróżniających się na tle innych. Światy-ogrody Li Halanów pełne są lasów, pól uprawnych i zaawansowanej technologii (zaszłość po czasach Drugiej Republiki), nie wspominając o znaczących z punktu widzenia religii kościołach, klasztorach czy świętych miejscach. I to właściwie wszystko. Opisywane tutaj miejsca nie wzbudzają większych emocji, brak w nich też czegoś na tyle wyjątkowego, by od razu chcieć czynić je miejscami kolejnych przygód, nawet jeśli wciąż jest lepiej niż w przypadku Hazatów.




Tytuł: Li Halan Fiefs
Data produkcji: 2001
Autor: Rustin Quaide
Wydawca:  Holistic Design
Cykl: Gasnące Słońca, Cesarski przegląd
ISBN-10: 1-888906-26-X
Info: 32s.
Zobacz w: Kulturowskazie
Ekstrakt: 60%
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  Publicystyka


  W krainie Wojennego Młota:Październik 2022

  Miłosz Cybowski

  
  

  
  Powieści, dodatki i nowa gra video  tak w skrócie wyglądał warhammerowy październik.
[image: ]
Wygląda na to, że pożegnanie Games Workshop ze Starym Światem nie było tak do końca ostateczne. W tym artykule możecie poczytać na temat prac nad Warhammer: Old World, systemem bitewnym przenoszącym nas z powrotem do uniwersum Warhammera Fantasy.
• • •
Do sprzedaży trafiła kolejna powieść ze świata Warhammera 40,000 pt. 
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  Muzyka


  Recenzje


  Tu miejsce na labirynt:Bez reguł, ale z przesłaniem

  Sebastian Chosiński

  Hexabit Unrulers
  

  
  Nie zdziwię się, jeżeli Unrulers okaże się debiutanckim, ale zarazem jedynym albumem w karierze szwedzkiego sekstetu Hexabit. W jego składzie znaleźli się bowiem artyści z różnych muzycznych światów, którzy podjęli się eksperymentu tym wartościowszego, im rzadziej przeprowadzanego.
Ekstrakt: 80%
[image: Unrulers]
Choć nazwa zespołu, Hexabit, zapewne nic Wam nie powie  wszak longplay Unrulers to wydawnictwo debiutanckie  to jego autorów macie pełne prawo dobrze znać, są to bowiem artyści od lat obecni na skandynawskiej (a konkretnie: szwedzkiej) scenie jazzowej i rockowej. Troje z nich  harfistka Stina Hellberg Agback, gitarzysta Simon Svärd oraz perkusista Karl Jansson  udzielało się wcześniej w jazzowo-psychodeliczno-eksperymentalnej formacji Trilobit (albumy: Brutus, 2014; Trilobit, 2016). Poza tym Stina dała się poznać z kwartetu, którego współliderem był Jonas Isaksson, a w szeregach którego udzielał się drugi bębniarz Hexabit Daniel Olsson (Quiet Now, 2018), jak również z nawiązującego do jazzu modalnego zespołu Namna (Namna, 2020). Z kolei Svärd od niemal dekady jest podporą psychodelicznej grupy Pocket Size (Exposed Undercurrents, 2014; Vemood  Clearing the Mirror, Volume 1, 2016; Immortality  Clearing the Mirror, Volume 2, 2018).
Tak, ale to dopiero połowa zespołu. W składzie Hexabit spotkały się bowiem dwa tria. To drugie stanowią pozostali trzej muzycy: saksofonista Örjan Hultèn, kontrabasista Tove Brandt oraz wspomniany już powyżej perkusista Daniel Olsson. To także artyści, których niemały dorobek wzbudza szacunek. Hultèn od dwóch dekad kieruje własnym Triem (Med. Vänner live i tensta, 2002; Ayouni, 2005; In the Woods, 2005; In the City, 2008; The Dead, 2012; 14 October 2017  Live at BAS, 2018), a czas pomiędzy nagrywaniem przez ten skład kolejnych płyt wypełnia działalnością drugiego ze swoich zespołów  Orion (Radio in My Head, 2010; Mr Nobody, 2013; Fältrapport, 2016; Minusgrader, 2019). Brandt jest typowym człowiekiem do wynajęcia; w swojej karierze grał już pop z The Magic Bling (The Magic Bling, 2011), jazz z Holger Horizon (Holger Horizon, 2015) i Into the Wild (Into the Wild, 2016) oraz bluesa z Among Lynx (Movement, 2019). Olssona można natomiast usłyszeć na wydawnictwach Daniel Lantz Trio (On the Tiles, 2007; Remember When, 2008), Markus Eriksson Kvintett (Två komma noll, 2016) oraz Sagi (Färger, 2003), która z czasem wyewoluowała w Open Trio (Goodbye Everytime, 2008; Dinosaurs, 2013; Heal the World, 2017).
A to przecież, jak można się domyśleć, jedynie najważniejsze projekty artystyczne, w jakich muzycy Hexabit brali udział. W kontekście tego dziwić może jedynie fakt, że znaleźli jeszcze czas, aby w gąszczu powiązań i zobowiązań odnaleźć się i zaproponować słuchaczom jeszcze jeden koncept. Nagrany materiał zdecydowali się wydać za własne pieniądze. Może zależało im na większej swobodzie twórczej, a może po prostu z góry założyli, że na muzykę zarejestrowaną przez sekstet z dwiema perkusjami, w którym oprócz typowego dla jazzu saksofonu role instrumentów solowych odgrywają zazwyczaj niekojarzone z tym gatunkiem harfa i gitara hawajska  mogą długo i niekoniecznie z powodzeniem szukać wydawcy. Zamiast więc czekać w nieskończoność i frustrować się faktem, że ich dzieło spoczywa zakurzone w szufladzie  zainwestowali swoje oszczędności. Wielbiciele jazzu (wszelkich jego odmian: od modalnego po free) powinny być z tego nadzwyczaj zadowoleni.
[image: ]
Muzyka, jaka trafiła na Unrulers, jest wypadkową wielu dotychczasowych doświadczeń artystów tworzących Hexabit. Sztuką było znalezienie wspólnego dla nich mianownika i stworzenie materiału, który łączyłby tak różne wpływy i inspiracje. Oczywiście korzeniem, z którego wszystko wyrasta, jest jazz, a mówiąc konkretniej: jazz improwizowany. To język uniwersalny, za pomocą którego można porozumieć się praktycznie z każdym  rodzaj klucza otwierający wszystkie drzwi. Trzeba tylko znaleźć w sobie odwagę, by przez nie przejść i wkroczyć do różnych muzycznych światów. Skoro tę odwagę znaleźli w sobie artyści, tym bardziej nie powinno zabraknąć jej słuchaczom. Zwłaszcza że w zamian gwarantowane są im najróżniejsze, zawsze jednak pozytywne, doznania. Wybrany na początek sześciominutowy Troy przepięknie ewoluuje: od dźwięków subtelnych i stonowanych (główne role odgrywają tu harfa i gitara hawajska) do intensywnej improwizacji (napędzanej przez dwa zestawy perkusyjne). Łącznikiem pomiędzy nimi staje się natomiast optymistyczny motyw saksofonu, który z miejsca przywodzi na myśl przełom lat 50. i 60. ubiegłego wieku.
W Time is Up nie brakuje natomiast psychodelicznej kontemplacji, za którą odpowiadają przede wszystkim kontrabasista i perkusiści. Narzucony przez nich transowy rytm staje się fundamentem, na którym soliści wznoszą swoje budowle. I tak Örjan Hultèn z jednej strony proponuje podróż do świata podszytej southern rockiem i bluesem americany, z drugiej natomiast  serwuje klasyczną jazzową improwizację; zgodnym głosem przemawiają też Stina Hellberg Agback i Simon Svärd, których duet płynnie przechodzi w przenikające się nawzajem popisy solowe. W Mock Duck mamy do czynienia z kilkoma niezależnymi od siebie wątkami: po introdukcji sekcji rytmicznej pałeczkę przejmują  ponownie!  harfistka z gitarzystą, by następnie oddać głos saksofoniście. Nakładające się na siebie ścieżki kolejnych instrumentów sprawiają zaś, że faktura utworu coraz bardziej zagęszcza się, prowadząc do pełnego intensywności dźwiękowej przesilenia, z którego wyłania się stonowana finałowa solówka Svärda.
Tytuł czwartej kompozycji Moon Trip może kojarzyć się z psychodeliczno-spacerockowymi szaleństwami grup pokroju Hawkwind. W rzeczywistości to zaskakująco skoczny, utrzymany w klimacie lat 50. numer, który napędzają duety Simona z Örjanem i Stiną. Im jednak bliżej końca, tym więcej w tym utworze nie tylko energii, ale również improwizatorskich zapędów najpierw saksofonisty, a na zakończenie harfistki. Jeśli jesteście więc ciekawi, jak brzmi free jazz grany na harfie, odsłuch Unrulers powinniście zacząć właśnie od tego kawałka. Z kolei przepiękny, nastrojowy Martin przenosi nas w lata 60.  do epoki, w której królował jazz modalny, a free dopiero się rodziło. Sporo tu powłóczystych brzmień, z najczęściej wybijającą się na plan pierwszy harfą. Dla odmiany w wieńczącym dzieło Lokomotiv (niemal dziesięciominutowym!) nie brakuje czadu. Owszem, trafiają się fragmenty bardziej subtelne, ale generalnie  zwłaszcza w drugiej części  mamy do czynienia z feerią jazzrockowych i freejazzowych dźwięków. To wrażenie pogłębia jeszcze fakt, że klamrą spinającą całość jest stricte jazzowy motyw saksofonu.
Czy Hexabit przebije się na salony  mam wątpliwości. Zresztą gdyby na tym właśnie zależało muzykom, nagraliby płytę dużo bardziej przystępną. Oni natomiast stworzyli album, który oddaje to, co gra im w duszy. Połączyli na nim różne artystyczne żywioły, z których zrodziła się nowa jakość. Występując w klubach jazzowych przed kilkudziesięcioosobową wyrobioną publicznością  sukces mają gwarantowany.
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  Tu miejsce na labirynt:Mrok nad Orionteatern

  Sebastian Chosiński

  Fire!, Stephen OMalley, David Sandström Requiēs
  

  
  Wydanie (przed czterema miesiącami) EP-ki Requiēs mogło zrodzić w fanach Fire! ambiwalentne uczucia. Po pierwsze: radość z obcowania z wcześniej nieznaną muzyką zespołu, po drugie: złość, że zawarty na płytce utwór musiał czekać aż siedem lat na publikację. Zwłaszcza że, za sprawą udziału w nagraniu amerykańskiego gitarzysty Stephena OMalleya, prezentuje on nieco odmienne od dotychczasowego oblicze tria.
Ekstrakt: 80%
[image: Requiēs]
Choć zespół Fire! w swojej wersji nieorkiestrowej jest  w zasadzie  triem, często zdarza się, że poszerza swój skład. Na Defeat (2021) do saksofonisty Matsa Gustafssona, (kontra)basisty Johana Berthlinga i perkusisty Andreasa Werliina dołączyli puzonista Mats Äleklint oraz trębacz Goran Kajfeš. Nie inaczej rzecz ma się z wydaną w tym roku EP-ką Requiēs, na której muzykami dodatkowymi są amerykański gitarzysta Stephen OMalley (najbardziej znany z występów w droneowo-metalowej formacji Sun O)))) oraz drugi bębniarz David Sandström (już wcześniej współpracujący z Fire! Orchestra i Matsem Gustafssonem).
[image: ]
Materiał, jaki trafił na Requiēs, a jest to jedna rozbudowana, ponad dwudziestominutowa kompozycja, nie jest całkiem świeży. Zarejestrowano go przed ponad siedmiu laty  dokładnie: 23 lutego 2015 roku  w sztokholmskim Orionteatern. Dlaczego dopiero teraz, na początku czerwca, zdecydowano się na jego publikację  nie wiem. Najważniejsze, że wydawnictwo Rune Grammofon w końcu zdecydowało się na to. Żal natomiast, że to zaledwie jeden utwór. Co zasługuje na podkreślenie, Gustafsson lubi na kolejnych wydawnictwach Fire! żonglować instrumentami, po które sięga  tym razem zdecydował się na saksofon basowy oraz organy; do tego wykorzystał  i to w bardzo szerokim zakresie  generowane na żywo efekty elektroniczne.
[image: ]
Requiēs wyrasta z freejazzowo-awangardowych korzeni grupy, ale  głównie za sprawą Stephena OMalleya  wykracza poza te dwa gatunki, zahaczając tym razem także o eksperymentalny drone-metal oraz dark ambient. Co może przywodzić na myśl solowe produkcje Martina Küchena bądź  w jeszcze większym stopniu  Orena Ambarchiego (zresztą z wydatnym udziałem Berthlinga i Werliina). Za tę mroczną część odpowiadają zarówno elektronika, jak i saksofon basowy Matsa; dźwięki ostatniego z wymienionych instrumentów od pierwszych minut napawają słuchacza niepokojem. A z czasem ten niepokój jedynie wzrasta. Zwłaszcza gdy na drugim planie dołączają gitarzysta oraz rozbudowana do dwóch perkusji sekcja rytmiczna.
[image: ]
Pod koniec dziesiątej minuty na placu boju pozostają już tylko bębniarze. Werliin i Sandström grają wolno, monotonnie i ciężko, co zdecydowanie należy uznać za ukłon w stronę OMalleya, który takiej właśnie muzyce pozostaje wierny od trzech dekad. Nawet kiedy po kilkudziesięciu sekundach rozbrzmiewają elektroniczne zgrzyty i szumy, nastrój się nie zmienia. Ba! umacnia go jeszcze przejmująco ostra partia gitary (z mocnym pogłosem). Dopiero powrót obu perkusji, wokół których oplatają się noiseowe dźwięki  staje się punktem wyjścia do finałowego ataku. Rozegranego na dużej intensywności, aż do przesilenia, po którym Andreas i David stopniowo wyhamowują rytm, a Mats łagodzi napięcie elektronicznym plumkaniem. To nie jest muzyka dla każdego  wiadomo, lecz wielbicielom Fire! zdecydowanie powinna przypaść do gustu.
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  Tu miejsce na labirynt:Wśród magicznych istot w Alpach

  Sebastian Chosiński

  Piotr Damasiewicz, Kuba Wójcik Diavolezza
  

  
  By znaleźć inspirację do stworzenia nowej muzyki, trębacz Piotr Damasiewicz i gitarzysta Jakub Wójcik wybrali się przed rokiem w Alpy. Natchnieni przez niezwykłe górskie krajobrazy i towarzyszące im magiczne opowieści, podczas improwizowanych występów przenosili słuchaczy w inny świat. Fragmenty dwóch z nich ukazały się niedawno na albumie Diavolezza, który jest bez wątpienia jedną z najciekawszych płyt okołojazzowych mijającego powoli roku.
Ekstrakt: 90%
[image: Diavolezza]
Kojarzony przede wszystkim z free jazzem trębacz Piotr Damasiewicz to stały bywalec Esensji. Na przestrzeni ostatniej dekady pisaliśmy zarówno o jego płytach bigbandowych (Alaman, 2013; Polska, 2013), nagranych w składzie bardziej kameralnym (Vienna Suite, 2020), jak i tych, które łączyły jazz improwizowany z muzyką folkową (Watra, 2021). Za każdym razem, co zabrzmi bardzo górnolotnie, lecz nie może być przypadkiem, wychwalając artystę po niebiosa. Nie inaczej jest i dzisiaj, przy okazji jego najnowszego wydawnictwa: zarejestrowanego w składzie dwuosobowym  z grającym na gitarze i obsługującym elektronikę Jakubem Wójcikiem  krążka Diavolezza.
Kuba Wójcik (na okładce widnieje zdrobniała forma imienia) znany jest głównie z dwóch formacji (około)jazzowych: Poleshift Project (Moozig, 2013) oraz Minim Experiment (Dark Matter, 2016; nagrany z tuwińską wokalistką Sainkho Namtchylak Earth, 2020). W październiku ubiegłego roku panowie wybrali się w Alpy, gdzie nie tylko szukali inspiracji artystycznych i duchowych, ale także występowali na żywo. Fragmenty dwóch koncertów  zagranych w oddalonych od siebie o niespełna dwadzieścia kilometrów włoskim Tirano (22 października w klubie Piz Trovat) oraz szwajcarskim Poschiavo (dzień później w klubie Morteratsch)  trafiły na wspomnianą powyżej płytę, która ukazała się przed tygodniem nakładem niezależnej, należącą do trębacza wytwórni L.A.S. (co jest skrótem od Listening and Sounding). W sumie to prawie godzina niezwykłej muzyki.
[image: ]
Właśnie czy tylko muzyki? Dobiegające ze sceny oniryczne dźwięki układały się bowiem w magiczno-szamański rytuał, przenoszący słuchaczy w zupełnie inną  symbolicznie oddaloną w czasie i przestrzeni  rzeczywistość. Można je uznać za połączenie wcześniejszych peregrynacji obu artystów. Damasiewicz odbywał już podobne podróże podczas prac nad płytami Alaman, Śpiwle i Watra; Wójcik z kolei  akompaniując Sainkho na Earth. Teraz, dodając do siebie wzajemne doświadczenia, stworzyli zupełnie nową jakość: muzykę przekraczającą wszelkie granice, wyrastającą z korzeni freejazzowych, ale mocno zatopioną w elektronicznej awangardzie i etniczną w treści. Kto wie, może właśnie przy podobnych dźwiękach w czasach przedchrześcijańskich w Alpach na obecnym pograniczu włosko-szwajcarskim wprawiali się w trans celtyccy druidzi
[image: ]
Twórczość duetu Damasiewicz-Wójcik oparta jest na improwizacjach. Na płytę muzycy wybrali dwa niespełna półgodzinne seanse z Tirano i Poschiavo. Piotr zagrał na trąbce, harmonii i perkusjonaliach, użyczył też swego głosu w recytacjach i wokalizach; Kuba oprócz gitary obsługiwał także elektronikę; gościnnie usłyszeć można również recytującą poetycki tekst Alicję Chmielewską. Część pierwszą albumu (Piz Trovat) otwiera właśnie utrzymana w bardzo wolnym tempie kilkuminutowa elektroniczna introdukcja, wspierana subtelnymi akordami gitary. Na nowy poziom przenosi ją deklamacja Damasiewicza, który na różne sposoby interpretuje skrót będący nazwą wytwórni płytowej (L.A.S.), wspierając się przy tym instrumentami perkusyjnymi. W tym czasie Wójcik dba o zagęszczanie tła, dzięki czemu utwór w naturalny sposób ewoluuje ku coraz bardziej patetycznemu i monumentalnemu, co wieńczy powłóczyście nastrojowa harmonia i szamańska wokaliza.
[image: ]
Dopiero w końcówce Damasiewicz sięga po swój podstawowy instrument, czyli trąbkę. Warto było jednak tak długo i cierpliwie na to czekać. Jej urokliwa partia idealnie bowiem wprowadza w klimat poetyckiej recytacji Chmielewskiej, magicznie wypadającej na tle subtelnego akompaniamentu gitary i elektroniki. Druga część płyty (Morteratsch) to, jak można mniemać, inna wersja tej samej improwizacji, zasadniczo jednak różniąca się od tej, jaką duet przedstawił w Tirano. Po pierwsze: wykorzystano inne efekty elektroniczne; po drugie: znacznie wcześniej pojawia się trąbka, chętnie wchodząca w interakcję zarówno z gitarą, jak i harmonią. Elementami wspólnymi obu fragmentów są deklamacje: szamańska Damasiewicza (przechodząca z czasem w wokalizę) i poetycka Chmielewskiej (tym razem za tło mająca nadzwyczaj przejmująco brzmiącą harmonię). Majestatyczny, przyprawiający o ciarki, finał oparty jest na lirycznych dźwiękach trąbki i elektroniki. Całość ma charakter rytualno-kontemplacyjny; to muzyka, od której trudno się uwolnić, ale też, biorąc pod uwagę jej pierwotne i z tego też powodu fascynujące piękno  po co w ogóle się uwalniać?
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  Tu miejsce na labirynt:Transcendentalne aforyzmy muzyczne

  Sebastian Chosiński

  John Zorn, Chaos Magick Multiplicities, Vol. 1  A Repository of Non-Existent Objects
  

  
  Dokooptowanie przez Johna Zorna do składu tria Simulacrum pianisty Briana Marselli i tym samym stworzenie nowego zespołu, Chaos Magick, okazało się strzałem w dziesiątkę. Łączący w swojej twórczości jazz z rockiem i metalem kwartet wydał właśnie trzecią płytę  to poświęcony francuskiemu filozofowi Gillesowi Deleuzeowi album (pierwszy z dwóch) Multiplicities, Vol. 1  A Repository of Non-Existent Objects.
Ekstrakt: 80%
[image: Multiplicities, Vol. 1  A Repository of Non-Existent Objects]
Kierowany przez Johna Zorna kwartet Chaos Magick narodził się jesienią 2020 roku jako naturalna kontynuacja jazzrockowego tria Simulacrum, kiedy do gitarzysty Matta Hollenberga, hammondzisty Johna Medeskiego oraz perkusisty Kennyego Grohowskiego dołączył inny ulubieniec właściciela Tzadik Records  pianista Brian Marsella. W pierwszej chwili mogło się wydawać, że powołanie do życia nowego zespołu spowodowuje zawieszenie działalności poprzedniego, ale na szczęście tak się nie stało i dzisiaj uszy słuchaczy raczą produkcje obu projektów. Chaos Magick zadebiutował wydanym na początku ubiegłego roku krążkiem Chaos Magick (Nothing is True  Everything is Permitted), by jeszcze w tym samym roku wzbogacić swoją dyskografię o album The Ninth Circle (Orpheus in the Underland).
Pomiędzy publikacją dwóch pierwszych wydawnictw Chaos Magick ukazał się też kolejny longplay Simulacrum  Nostradamus: The Death of Satan (2021); wiosną tego roku doszedł natomiast jeszcze jeden  Spinoza. Wychodzi więc na to, że  jeśli John Zorn utrzyma dotychczasowe tempo pracy i regularność (a pamiętajmy, że we wrześniu przyszłego roku stuknie mu siedemdziesiątka!)  nowe płyty obu formacji będą ukazywać się naprzemiennie. Teraz przyszła kolej na Chaos Magick i jego trzecie dzieło zatytułowane Multiplicities, Vol. 1  A Repository of Non-Existent Objects. Właśnie  Vol. 1, ponieważ podczas tegorocznej lipcowej sesji nagraniowej, jak miała miejsce tradycyjnie w nowojorskim studiu EastSide Sound, zarejestrowano dwadzieścia kompozycji. Jako że na płycie wydano tylko dziesięć, możemy spodziewać się, że za kilka miesięcy na sklepowe półki trafi ciąg dalszy tej opowieści.
Otóż to  opowieści! Multiplicities jest bowiem zamkniętą całością. Zorn nie bez powodu zresztą nazwał skomponowane tym razem przez siebie utwory muzycznymi aforyzmami; tworząc je, inspirował się pismami i myślami francuskiego filozofa Gillesa Deleuzea (1925-1995)  przedstawiciela dwudziestowiecznego poststrukturalizmu, który swoją ideę określił mianem empiryzmu transcendentalnego. Najważniejsze książki opublikował w latach 60., a były to takie dzieła, jak Nietzsche i filozofia (1962), Proust i znaki (1964), Bergsonizm (1966), Różnica i powtórzenie (1968) oraz Logika sensu (1969). Później ukazały się jeszcze między innymi Foucault (1986) i mające charakter bardziej popularnonaukowy Co to jest filozofia? (1991), za sprawą którego Francuzowi udało się zdobyć sporą popularność w krajach anglojęzycznych. To dzięki lekturze tej książki o paryskim filozofie usłyszał Zorn. Niestety, kilka lat później Deleuze, nie mogąc pogodzić się z postępującą chorobą układu oddechowego, zdecydował się na popełnienie samobójstwa, wyskakując z okna swego apartamentu.
Dylogia Multiplicities jest więc pośmiertnym hołdem amerykańskiego kompozytora, zawsze żywo zainteresowanego filozofią (nie tylko tą współczesną), dla francuskiego myśliciela. Hołdem bardzo specyficznym, ujętym bowiem w dźwięki z pogranicza free jazzu i progresywnego metalu. Ale to akurat dziwić nie powinno, ponieważ w tych rejonach porusza(ły) się i Simulacrum, i Chaos Magick już wcześniej. Pierwszy zestaw muzycznych aforyzmów inspirowanych Deleuzeem to niemal czterdzieści dwie minuty artystycznej różnorodności i bezkompromisowości, formalnych poszukiwań i krótkich, nierzadko bardzo nerwowych popisów solowych. Ton całości nadają instrumenty klawiszowe: elektryczne piano Rhodesa, na którym gra Brian Marsella, oraz organy Hammonda, które obsługuje John Medeski. Gitarzysta Matt Hollenberg ma do powiedzenia znacznie mniej, ale to nie oznacza, że od czasu do czasu nie usłyszmy też i jego głosu.
Wszystkich z kolei twardo trzyma w ryzach perkusista Kenny Grohowski (z Hollenbergiem również w Titan to Tachyons), który  biorąc pod uwagę zamiłowanie solistów do improwizowania  okazuje się prawdziwym fundamentem, ba! opoką całego projektu. A jest mu o tyle trudniej, że nie ma przecież stałego wsparcia ze strony basisty; niekiedy tylko u jego boku staje grający rytmicznie Matt. Otwierający album utwór Perceptors to  jak można było przewidywać  bardzo mocne uderzenie; od pierwszych sekund mamy do czynienia z potężnie brzmiącą perkusją, na tle której pojawiają się naprzemienne krótkie wtręty solowe pianisty i organisty, którzy ostatecznie łączą siły, by następnie ustąpić miejsca gitarzyście. Inaczej A Repository of Non-Existent Objects zacząć się nie mógł; byłoby to wbrew specyfice gatunku.
Dopiero postawiwszy słuchaczy do pionu i przykuwszy ich uwagę, Zorn może sobie pozwolić na delikatniejsze, bardziej kontemplacyjne brzmienia, a tak właśnie wygląda wprowadzenie do kilku kolejnych kompozycji: Ariadne, Erewhon, Lines of Flight, Meinungs Jungle. Za każdym razem na wstępnie słyszymy subtelną introdukcję na fortepianie bądź organach. Dopiero z czasem  za sprawą perkusisty i gitarzysty  budzą się demony (wyjątkiem jest tylko Lines of Flight). Wyjątkiem jest poprzedzający Meinungs Jungle  Conundrum, w którym nie tylko znacznie więcej pobrzmiewa improwizacji jazzowych (głównie dzięki Medeskiemu), ale pojawia się też krótka solówka Grohowskiego na bębnach.
Jeżeli kiedyś Zorn zdecyduje się wydać Multiplicities, Vol. 1 na winylu, choć raczej tego nie praktykuje  otwarciem drugiej strony krążka byłaby kompozycja zatytułowana Virtualities. Podobnie jak w przypadku Perceptors, okazałaby się mocnym uderzeniem między oczy. Na tyle przekonującym, że słuchacz potulnie śledziłby rozwój akcji przez kolejnych dwadzieścia minut. I też czekałyby na niego niespodzianki. W Functives na przykład we wstępie na tle organowego tła pojawia się głos Gillesa Deleuzea, a w dalszej części Zorn-kompozytor nie stroni od  pojawiających się tylko tu i teraz  akcentów funkowych (ponownie wykorzystuje do tego celu organistę). Najdłuższy na albumie The Nidus tonuje wszelkie emocje za sprawą nastrojowych improwizacji Marselli i Medeskiego; za to w zamykającym całość Succession kwartet ponownie idzie na całość, dopiero w ostatniej minucie zwalniając tempo i przypominając sobie o swoich jazzowych korzeniach. Na drugą część Multiplicities zapewne nie będziemy czekać zbyt długo. I dobrze, bo każdy przejaw działalności Chaos Magick zasługuje na szczególną uwagę.
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  Tu miejsce na labirynt:Żydowska kontemplacja i polska improwizacja

  Sebastian Chosiński

  Ślina, Mikołaj Trzaska Ślina Trzaska
  

  
  Co może wyniknąć ze współpracy kwartetu Ślina z saksofonistą Mikołajem Trzaską, dowiedzieliśmy się na początku stycznia tego roku z opublikowanego w sieci dwudziestominutowego fragmentu koncertu w Poznaniu. W drugiej połowie października do rąk wielbicieli jazzu improwizowanego trafiła z kolei pełnowymiarowa płyta studyjna, która nie bez powodu wydana została pod szyldem Ślina Trzaska (i taki też nosi tytuł).
Ekstrakt: 80%
[image: Ślina Trzaska]
Jesienią ubiegłego roku wrocławski kwartet Ślina, mający na koncie dwa albumy studyjne (3628, 2019; 4200, 2021), nawiązał współpracę koncertową ze znanym trójmiejskim saksofonistą i klarnecistą, ale także wydawcą  współwłaścicielem wytwórni Kilogram Records  Mikołajem Trzaską (między innymi Ha-Huncvot, 2013; Inem Gortn, 2014; In This Moment, 2014; North Meridian, 2019). Fonograficznym dowodem na ich kooperację jest dostępny na Bandcampie zespołu, zagrany niemal równo rok temu, 12 listopada, występ w poznańskim Domu Tramwajarza (niestety, z przyczyn technicznych dostępny jedynie we fragmencie). W stolicy Wielkopolski Trzaska pojawił się jako oficjalny gość Śliny, natomiast  co podkreślają sami muzycy  na niniejszej płycie jest pełnoprawnym członkiem formacji, która z tej okazji przyjęła nazwę Ślina Trzaska.
Skład dolnośląskiego kwartetu pozostaje niezmienny od samego początku funkcjonowania grupy, a tworzą go: saksofonistka Matylda Gerber (również w bliźniaczym stylistycznie Sneaky Jesus), odpowiadający także za efekty elektroniczne gitarzysta Filip Zakrzewski, kontrabasista, klawiszowiec i perkusjonista Mikołaj Nowicki oraz bębniarz Stanisław Olek. Dopełniający składu Mikołaj Trzaska zagrał natomiast na saksofonie altowym i klarnecie basowym. W tym zestawieniu personalnym jesienią ubiegłego roku kwintet trafił do studia Monochrom w Gniewoszowie (na Dolnym Śląsku), by zarejestrować materiał, jaki niezależna firma Gusstaff Records opublikowała na kompaktowym krążku zatytułowanym po prostu Ślina Trzaska. Na płytę trafiły cztery kompozycje, które wzorem poprzednich wydawnictw zespołu, noszą tytuły odpowiadające długości ich trwania. Zsumowawszy, otrzymujemy niemal godzinną porcję muzyki, która jest idealnym zobrazowaniem pojęcia nastrojowy free jazz.
Ślina od samego początku swojej działalności pozostaje wierna muzyce w stu procentach improwizowanej. Najczęściej jednak była to dotąd twórczość bardzo energetyczna i intensywna; można więc podejrzewać, że stonowanie nastroju nastąpiło głównie za sprawą dokooptowania do składu Trzaski, który tym sposobem odcisnął bardzo silne piętno na obliczu artystycznym kwartetu. Co absolutnie nie dziwi. Wszak jest nadzwyczaj silną osobowością, o ugruntowanej pozycji w środowisku; dla wielu młodych muzyków  prawdziwym autorytetem i źródłem inspiracji.
[image: ]
Program albumu Ślina Trzaska ułożono w sposób bardzo regularny: po dwóch kompozycjach trwających każda ponad dwadzieścia minut następują dwie znacznie krótsze, ośmio- i siedmiominutowa. To zapewne nie jest dziełem przypadku. Pierwszy rozdział zaczyna się od wyrastającej z ciszy powłóczystej elektroniki, w którą wpisane zostają subtelne partie saksofonu oraz klarnetu. Początkowo płyną niezależnie od siebie, by z czasem nawiązać dialog; stopniowo  także za sprawą coraz intensywniejszej i gęstej sekcji rytmicznej  nabierają też mocy. Nie zmienia się tylko jedno: pełen niepokoju nastrój. Po pierwszym przesileniu i wyciszeniu Stanisław Olek otwiera nową opowieść: stonowany, powolny rytm wpływa na słuchacza kontemplacyjnie; do niego dopasowują się również pozostali instrumentaliści. Z wygenerowanego elektronicznie wiatru wyłania się najpierw klezmerski klarnet, a po kilkunastu kolejnych sekundach  delikatny saksofon. W pewnym momencie jednak także i Trzaska sięga po saksofon, w efekcie ich ścieżki nakładają się na siebie, zapętlają się, prostą ścieżką zmierzając  wraz ze zgarniętym po drodze gitarzystą  ku dynamicznemu free.
[image: ]
W części drugiej tej improwizowanej suity kwintet wkracza na zupełnie nowe pole: po powłóczystej introdukcji (w której Mikołaj Nowicki, grając na kontrabasie, sięga po smyczek) wyłania się wyjątek czysto etniczny, co ewidentnie jest wpływem Mikołaja Trzaski. W dalszym fragmencie na plan pierwszy  na tle syntezatorów i mnóstwa smaczków elektronicznych  wybija się z kolei saksofon. Za to w finale coraz cichszy i delikatniejszy dialog prowadzą ze sobą gitarzysta z kontrabasistą. Trzecia kompozycja to powrót do dłuższej formy. Ale też trudno się dziwić, że całość trwa ponad dwadzieścia jeden minut, skoro samo otwarcie zajmuje niemal jedną trzecią tego czasu. A służy przede wszystkim wprowadzeniu w niepowtarzalny klimat  liryczny, chciałoby się rzec  listopadowy. Ale trafiają się też momenty, które potrafią postawić słuchacza na równe nogi: czy to za sprawą alarmistycznie brzmiących dęciaków, czy też  bliżej finału  zgrzytliwo-noiseowej gitary Filipa Zakrzewskiego. Przez większość czasu jednak kwintet szuka raczej przestrzeni, wytchnienia, nie stara się za wszelką cenę wstrząsnąć odbiorcami.
Podobnie rzecz ma się z ostatnim, szczególnie lirycznym epizodem płyty, stylistycznie bliskim awangardowemu minimalizmowi, z którego w zakończeniu na chwilę wyłania się zaskakująco czysto brzmiący saksofon, po którym pałeczkę  tym razem w sensie dosłownym  przejmuje perkusista. I to za jego sprawą zespół zmierza do mety. To pierwsza taka płyta Śliny: pokrewna swoim poprzedniczkom, a jednak całkiem odmienna, dużo bardziej stonowana i refleksyjna. Jakby zespół przekonał się, że równie mocny efekt można uzyskać, częściej posługując się ciszą. Wkładem Mikołaja Trzaski są też bez wątpienia wtręty żydowskie, które dodatkowo wzbogacają muzykę Śliny, przenosząc ją na jeszcze wyższy poziom. Oby album Ślina Trzaska nie był ostatnim przejawem ich artystycznej współpracy!
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  Tu miejsce na labirynt:Maszyna, której nic nie jest w stanie zatrzymać

  Sebastian Chosiński

  SBB Live Cuts. Enger 1977
  

  
  Seria archiwalnych koncertów SBB Live Cuts wzbogaciła się w końcu października o dwa kolejne wydawnictwa. Chronologicznie wcześniejszy jest koncert, jaki zespół zagrał w westfalskim Enger w czerwcu 1977 roku. Jest to występ o tyle intrygujący, że w czasie tej trasy skład grupy został okrojony z tria do duetu. Zabrakło zmagającego się z załamaniem nerwowym gitarzysty.
Ekstrakt: 80%
[image: Live Cuts. Enger 1977]
Live Cuts to kolejna seria wytwórni GAD Records, w której ukazują się  od początku tego roku  archiwalne koncerty śląskiego tria SBB. W lutym do sprzedaży trafił występ z duńskiego miasta Esbjerg (zagrany 1 maja 1979 roku), w maju  z niemieckiej Kolonii (18 grudnia 1978), pod koniec października natomiast ukazały się aż dwa wydawnictwa: jeszcze jeden koncert z Niemiec, a konkretnie z Enger (18 czerwca 1977) oraz z czeskiej Ostrawy (29 listopada 2002). Dzisiaj zajmiemy się pierwszym z wymienionych, który jest niezwykły także z tego powodu, że w trakcie odbywającego się wówczas krótkiego tournée po Republice Federalnej Niemiec SBB było nie triem, lecz duetem.
Początek 1977 roku był dla zespołu wyjątkowo intensywny i wyczerpujący fizycznie. W styczniu w opolskim radiu zespół zarejestrował materiał, który krótko potem ukazał się na kasecie zatytułowanej Jerzyk (1977); w marcu miała miejsce sesja dla warszawskiej Wytwórni Filmów Dokumentalnych i Fabularnych (WFDiF), ponad cztery dekady później wydana na longplayu Sekunda (2019); w połowie tego samego miesiąca w studiu należącym do Polskich Nagrań trio przystąpiło do pracy nad dwiema płytami: sygnowaną przez poznańską wokalistkę Halinę Frąckowiak Geirą (1977) oraz własnym Ze słowem biegnę do ciebie (1978). Tydzień później grupa spakowała walizki i udała się do Pragi; w stolicy Czech nagrała album dla Supraphonu  Wołanie o brzęk szkła (1978), a zaraz potem przeniosła się do Berlina Wschodniego, by w tamtejszym radiu zabrać się za kolejne utwory. Zabójczego tempa pracy nie wytrzymał młody, wtedy niespełna dwudziestotrzyletni, gitarzysta Apostolis Anthimos, który przeżył załamanie nerwowe i trafił do szpitala psychiatrycznego.
Józef Skrzek i Jerzy Piotrowski znaleźli się w trudnym położeniu, albowiem zespół miał już podpisane kontrakty na koncerty na kilka najbliższych miesięcy. Można je było oczywiście odwołać, ale to wiązałoby się z rozczarowaniem fanów, zwłaszcza że SBB było wtedy na fali. Można też było poszukać zastępstwo dla Lakisa, ale to zawsze niosło ze sobą pewne niebezpieczeństwo. Bo co zrobić, gdyby okazało się, że zaangażowany z doskoku muzyk nie czuje klimatu? W efekcie klawiszowiec i perkusista zdecydowali się grać w duecie, co wymagało od nich dodatkowego wysiłku, nie mówiąc już o konieczności przearanżowania repertuaru. W okrojonym składzie grupa występowała do września 1977 roku. Jak wypadała na żywo, można było przekonać się, słuchając wydanego pierwotnie przed siedemnastoma laty koncertu sopockiego Pop Session 1977. Teraz doszedł drugi archiwalny zapis, wcześniejszy o kilka tygodni  z 18 czerwca  koncert z leżącego w Nadrenii Północnej-Westfalii (niedaleko Detmold i Bielefeldu) miasteczka Enger.
Zapowiadający koncert (najpierw w języku polskim, następnie angielskim) Józef Skrzek informuje słuchaczy we wstępie, że za chwilę usłyszą dziewięćdziesięciominutową suitę, złożoną z kompozycji zawartych na trzecim longplayu zespołu (na myśli miał zapewne krążek Pamięć) oraz nowych utworów, nad którymi  jak można było domyślać się  trio pracowało w ostatnich miesiącach. Jeśli tak było w rzeczywistości, to oznacza, że albo lider SBB był nieprecyzyjny, albo gdzieś zaginęło dziesięć minut muzyki, ponieważ materiał opublikowany na Enger 1977 trwa niespełna osiemdziesiąt minut. Otwiera go Wolność z nami  Temat: i choć tytuł tego numeru nawiązywał do suity znanej z longplaya Nowy horyzont (1975), to jednak jest to wersja bliższa temu, co trio  już z Anthimosem w składzie  zarejestruje pięć miesięcy później (jako Freedom with Us) na zachodnioniemiecki longplay Follow My Dream (1978). Po pełnej niepokoju syntezatorowej introdukcji znienacka pojawiają się dynamiczne bębny, które przydają utworowi dużej zadziorności. Skutkiem tego jest dwuminutowa eksplozja, zwieńczona powrotem do subtelnych klawiszy i płynnym przejściem do drugiego na liście Światłowodu.
Sielankowy, mocno optymistyczny początek mógł być zaskoczeniem dla słuchaczy, zwłaszcza biorąc pod uwagę to, co wydarzyło się w zespole miesiąc wcześniej. Ale widocznie Skrzekowi i Piotrowskiemu potrzebna była taka chwila funkowego oddechu, za sprawą której mogli podładować baterie na kolejne, już nie tak radosne i skoczne minuty. W kołysce dłoni twych (Ojcu) to pełna wersja utworu zaczerpniętego z Pamięci: z początku bardzo delikatnego, okraszonego natchnionym śpiewem lidera, z czasem coraz bardziej zadziornego i niepokojącego, napędzanego szybkim, progresywnym  w dosłownym znaczeniu tego słowa  rytmem narzuconym przez Ketę. Uwagę przykuwa także syntezatorowy, pełen rozmachu, zagrany na dwa klawisze finał. Po którym duet sięga po pierwszą z dwóch kompozycji, jakie zaledwie dwa miesiące wcześniej zarejestrował na czeski longplay Wołanie o brzęk szkła (znany również jako Slovenian Girls). Tym numerem jest suita Odejście: skrząca się wieloma barwami i nastrojami, niekiedy bardzo emocjonalna, to znów stonowana i poetycka. Choć w ostatnich fragmentach Skrzek nie stroni także od ostrych, brudnych dźwięków syntezatorów, mogących współczesnym słuchaczom kojarzyć się z noiseem bądź harsh-electro, które jako osobny gatunek narodziło się dopiero w połowie lat 90. ubiegłego wieku.
Od początku istnienia zespołu nieodłącznym elementem jego koncertów były popisy solowe Jerzego Piotrowskiego (od pewnego momentu dołączył do niego również na drugim zestawie perkusyjnym Lakis). Nie inaczej było w Enger. Zachęcony przez Józefa Keta daje więc pięciominutową próbkę swoich nieprzeciętnych umiejętności. Zaraz potem muzycy prezentują tytułową suitę z nagranego już, ale wciąż czekającego na publikację longplaya Wołanie o brzęk szkła (z doklejonym na otwarcie Born to Die). I ponownie mamy tu pełen przegląd nastrojów: od powłóczystych syntezatorów, poprzez mocarnie brzmiące bębny, aż po leniwie snujący się duet klawiszowo-perkusyjny (po drodze trafia się jeszcze bluesowa partia Józefa na harmonijce ustnej). Brak gitary muzycy, a przede wszystkim Skrzek, wykorzystują na improwizacje; dlatego też bardzo często lider gra jednocześnie na dwóch instrumentach. W Świetliku jest to nieco mniej słyszalne, ponieważ na plan pierwszy wybija się w nim energetyczna perkusja Kety. Podobnie dzieje się w zamykającym występ funkującym I Want Somebody, który świetnie sprawdza się jako numer rozluźniający  na finał  atmosferę.
W porównaniu z koncertem zagranym miesiąc później w Sopocie (znanym z kompaktu Pop Session 1977) materiał z Enger brzmi surowiej, mniej w nim smaczków (zabrakło chociażby fortepianu elektrycznego i klawinetu), ale za to rzeczywiście  jak we wstępie obiecał Skrzek  tworzy zamkniętą całość i pozostawia po sobie lepsze wrażenie.
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  Tu miejsce na labirynt:Swing, post-bop i fusion w wersji orkiestrowej

  Sebastian Chosiński

  Fredrik Lundin, Odense Jazz Orchestra It Takes All Kinds to Make a World
  

  
  Czas jazzowych orkiestr wcale nie przeminął! Wybitni muzycy wciąż chętnie, jeśli tylko mają taką możliwość, sięgają po tę formę przekazu. Kiedy więc Torben Sminge poprosił saksofonistę Fredrika Lundina o skomponowanie materiału dla kierowanej przez siebie Odense Jazz Orchestra  ten nie odmówił. Efektem okazała się doskonała płyta zatytułowana It Takes All Kinds to Make a World.
Ekstrakt: 80%
[image: It Takes All Kinds to Make a World]
Choć nie należy do najbardziej znanych skandynawskich jazzmanów w Polsce, w rodzinnej Danii jest postacią niemal ikoniczną. Urodzony w 1963 roku w Kopenhadze saksofonista Fredrik Lundin brał już udział w tylu projektach artystycznych, że ich zliczenie byłoby dla każdego statystyka nie lada wyzwaniem. Bo nie tylko stoi na czele własnych grup (kwartetu, kwintetu, sekstetu), to na dodatek angażuje się w przedsięwzięcia sygnowane z innymi instrumentalistami. W obecnej chwili przewodzi między innymi takim formacjom, jak 5 Go Adventuring Again (vide longplay 5 Go Adventuring Again, 2018), Maluba Orchestra (Maluba Orchestra, 2019) czy Tone of Voice Orchestra (Tone of Voice Orchestra, 2021). Analizując same nazwy, można odnieść wrażenie, że Lundin lubi rozbudowane składy, najchętniej wyrażając siebie w graniu bigbandowym. Pewnie dlatego, kiedy w ubiegłym roku nadeszła propozycja od dyrygenta Torbena Smingego, by skomponować premierowy materiał na potrzeby nowo tworzonej orkiestry  Fredrik nie zastanawiał się długo.
Praca nad albumem It Takes All Kinds to Make a World, który ukazuje się w tych dniach nakładem wytwórni April Records, trwała od końca ubiegłego do lata tego roku. Trudno dziwić się, że tak długo, skoro w studiu trzeba było zgromadzić dwudziestu muzyków! Ostatecznie na płytę trafiło sześć kompozycji Lundina, który dodatkowo zagrał na saksofonach tenorowym i mezzosopranowym. Poza nim w składzie Odense Jazz Orchestra pojawiła się jeszcze czternastoosobowa sekcja dęta (w tym rezydujący od lat w Danii polski trębacz Tomasz Dąbrowski), japońska pianistka Makiko Hirabayashi, gitarzysta Morten Nordal, kontrabasista Kasper Tagel oraz perkusista Chano Olskær. Szef orkiestry  przypomnijmy: rolę tę pełnił Torben Sminge  miał więc sporo pracy w związku z odpowiednim zaaranżowaniem utworów, w czym zapewne pomagał mu również ich twórca.
Jaki osiągnęli efekt? Miłośnicy jazzowych big-bandów na pewno nie będą narzekali. W muzyce Lundina sporo bowiem się dzieje; na dodatek aranżując poszczególne numery, nie zapomniano także o wyeksponowaniu klawiszy czy gitar. A że Hirabayashi i Nordal nie ograniczyli się tylko do jednego instrumentu, smaczków brzmieniowych nie brakuje. Chociaż niekiedy giną one w orkiestrowym zgiełku generowanym przez dęciaki. Podróż w głąb muzycznej wyobraźni Fredrika Lundina zaczynamy od dynamicznego Desperate Times, Desperate Measures, w którym w ciągu zaledwie pięciu minut duński kompozytor prezentuje pełen zakres możliwości Odense Jazz Orchestra. Mamy więc mocną introdukcję sekcji dętej, z której wyłania się solowy popis lidera, wspomaganego w tle z jednej strony przez powłóczysty syntezator, z drugiej  lekko gryzącą gitarę elektryczną. Dla polskich słuchaczy najistotniejszy będzie jednak fakt, że w drugiej części utworu pałeczkę przejmuje od Lundina Tomasz Dąbrowski, który odpłaca się wysmakowaną i rozbudowaną solówką na trąbce.
[image: ]
W kilkuczęściowym, trwającym nieco ponad dziewięć minut Gormenghast dzieje się jeszcze więcej. Po sielankowym, zagranym na fletach wstępie (vide Morten Øberg, Guy Moscoso oraz Finn Henriksen) utwór stopniowo zmienia nastrój; niepokojące tony wprowadzają nie tylko klawisze, ale również puzony (na których zagrali Stefan Ringgive, Mikkel Aagaard oraz Anders Ringaard Andersen) i tuba (John Kristensen). Ten zahaczający o ethno fragment z czasem ustępuje miejsca klasycznemu jazzowi modalnemu z lat 60. XX wieku (głównie za sprawą rozkręcającego się saksofonowego popisu Lundina), choć zaskoczeniem w tym kontekście może wydać się brzmienie elektrycznego piana Rhodesa, który to instrument przebił się do muzycznego mainstreamu dopiero w następnej dekadzie. Takie połączenie jest nie tylko intrygujące, ale również wprowadza nową jakość, podobnie zresztą jak duet trębacza (ponownie Dąbrowski) z gitarzystą. Należy jednak podkreślić, że nie jest to duet równoprawny. Trąbka Polaka  melodyjnie majestatyczna!  zdecydowanie wybija się na plan pierwszy, podczas gdy Nordal subtelnie wypełnia w tym czasie tło.
Jeżeli po wysłuchaniu dwóch pierwszych kompozycji będziecie przekonani, że nic już Was nie zaskoczy  szybko zostaniecie wyprowadzeni z błędu. Zamykający stronę A winylowego krążka Walk with Me, My Friend wprawia w prawdziwą konsternację. Można bowiem odnieść wrażenie, jakbyśmy zostali przeniesieni w czasy Georgea Gershwina. Optymistyczne, kojące dźwięki  zawdzięczamy je delikatnemu klarnetowi basowemu Olego Visby i akustycznemu fortepianowi Makiko Hirabayashi  wprowadzają musicalowy nastrój. Także w części drugiej utworu Visby skupia się na niespiesznym snuciu swojej opowieści i nie ulega presji nawet wówczas, gdy kontrują go pozostali członkowie sekcji dętej. Stronę B płyty otwiera numer najkrótszy, ale za to bardzo energetyczny  Glossolalia. Mocne wtręty dęciaków przetykane są najpierw solówką perkusyjną, później natomiast improwizacją Lundina, w której pobrzmiewa fascynacja Johnem Coltraneem.
[image: ]
W Now or Never  dla odmiany  duński kompozytor stara się połączyć dwa bardzo odległe od siebie światy muzyczne: po swingującym orkiestrowym wstępie serwuje bowiem psychodeliczny podkład, za który odpowiadają fortepian elektryczny i gitara. Z czasem jednak robi się coraz spokojniej, zwłaszcza po tym, jak kontrabasista daje sygnał do otwarcia nowego wątku. Całość zamyka utwór tytułowy, w którym Fredrik Lundin podjął próbę (udaną!) podsumowania całości materiału. Stąd z jednej strony rozbrzmiewające na otwarcie sielankowe ptaszki i delikatny saksofon altowy, z drugiej  intensywnie przekomarzające się dęciaki (w stylu awangardowym), z czego wyłaniają się pełne rozmachu popisy solowe saksofonisty (Guy Moscoso) i puzonisty (Mikkel Aagaard). Dzieło wieńczy natomiast nastrojowa partia fortepianu akustycznego. Podsumowując: na It Takes All Kinds to Make a World mamy pełen przegląd jazzowych stylów od zarania gatunku (od swingu po fusion); wszystko zostało jednak zaaranżowane i podane w taki sposób, że to rozchwianie w niczym nie przeszkadza. Przeciwnie: pozwala docenić kunszt kompozytorski Lundina i warsztat muzyków, którzy stworzyli Odense Jazz Orchestra.
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  Tu miejsce na labirynt:Odszedł, choć pozostanie na zawsze

  Sebastian Chosiński

  Nik Turner I Do What I Like
  

  
  Jeszcze nie tak dawno wydawało się, że będzie wieczny. Że udało mu się oszukać Los i co najmniej do setki będzie raczył nas swoją muzyką. Niestety, w miniony weekend dotarła informacja o śmierci Nika Turnera  legendarnego angielskiego saksofonisty i wokalisty, najbardziej znanego z występów w zespole Hawkwind. Z tej smutnej okazji postanowiłem przypomnieć wydany przez niego przed rokiem album I Do What I Like, który okazał się jedną z najciekawszych jego produkcji w XXI wieku.
Ekstrakt: 80%
[image: I Do What I Like]
Ta płyta długo czekała na to, abym wreszcie zajął się nią. Ciągle wyprzedzana była przez inne albumy, spadała na dalsze miejsce, przesuwała się na liście oczekujących. Aż w końcu pod koniec ubiegłego tygodnia nadeszły z Wysp Brytyjskich smutne wieści: Nik Turner  wokalista, saksofonista i flecista związany niegdyś z legendarną formacją psychodeliczno-spacerockową Hawkwind (w latach 1969-1976 oraz 1982-1984)  zmarł w czwartek 10 listopada! Miał osiemdziesiąt dwa lata. Był więc w wieku, w którym śmierć człowieka wydaje się czymś naturalnym. Tyle że Nik oszukiwał rzeczywistość: mimo ośmiu krzyżyków na karku, wciąż był bardzo aktywnym artystą  koncertował i każdego roku wydawał (w różnych konfiguracjach) nowe płyty. W Esensji starałem się pisać o nich na bieżąco: vide The Final Frontier (2019), Interstellar Energy (2020)  z grupą The Space Falcons, Alive in Concert (2020)  z Hawklords, wreszcie wydany zaledwie przed sześcioma miesiącami krążek Synchronicity (2022)  z The Trance Dimensionals. I tylko ubiegłoroczny longplay I Do What I Like wciąż się wymykał
Nie, wcale nie dlatego, że to słaba płyta, odstająca poziomem od innych produkcji Turnera. Absolutnie! Od strony artystycznej prezentuje ona poziom niedostępny dla wielu młodych adeptów space rocka. Stary mistrz zaprezentował się na niej od jak najlepszej strony, zachwycając zarówno jako kompozytor, jak i muzyk. Po prostu, nie złożyło się. Ale dzisiaj z pokorą nadrabiam tę zaległość, jednocześnie prosząc Nika o wybaczenie. Wiedząc, jakim był człowiekiem, mam pewność, że się nie pogniewa, choć wyrzuty sumienia jednak pozostaną Co ciekawe, Turner był rockmanem, który nie przyzwyczajał się do swoich współpracowników, nie trzymał się ich niewolniczo. Co oznacza, że do nagrania kolejnych albumów bardzo często zapraszał nowych muzyków, których poznał podczas koncertów w różnych zakątkach Wielkiej Brytanii. I Do What I Like nagrał głównie z towarzyszeniem członków walijskiego zespołu psychodelicznego Sendelica (rodem z miasteczka Cardigan).
To stamtąd wyciągnął klawiszowca i współkompozytora całego materiału Colina Consterdinea (odpowiedzialnego również za ścieżki automatu perkusyjnego), gitarzystę solowego Petera Binghama oraz basistkę Glendę Pescado. Do nich dołączyli jeszcze odpowiedzialny za efekty elektroniczne Chris Purdon (Mekon), którego Turner znał ze współpracy w Hawklords i Space Ritual, oraz gitarzysta rytmiczny Matt Lloyd, właściciel jednego z dwóch studiów, w których w 2020 roku nagrywano płytę (drugie należało do Chrisa Maya). Longplay ukazał się w sprzedaży w sierpniu ubiegłego roku nakładem niszowej wytwórni Sunshine Heart Records (z położonego w południowo-zachodniej Walii miasta Haverfordwest). Stylistycznie I Do What I Like nie różni się znacząco od innych produkcji Nika, choć na pewno więcej jest na niej mogących kojarzyć się z ambientem brzmień syntezatorowych (to zasługa Consterdinea) oraz etnicznych dęciaków (za co odpowiadał sam Turner).
Choć akurat otwierający krążek Been Misbehaving to numer, który spokojnie mógłby znaleźć się na jednej z klasycznych płyt Hawkwind bądź Hawklords. Otwiera go tradycyjna melodeklamacja Nika (ach, ten jego zachrypnięty, starczy głos, który przyprawia o ciarki na plecach!), po której do ataku przystępuje ostra, psychodeliczno-stonerowa gitara Binghama. I od razu wiemy, gdzie jesteśmy. Zwłaszcza kiedy pojawia się rozbudowana solówka saksofonu. Toż to Hawkwind w pełnej krasie! Fakt, że ten utwór wybrano na rozpoczęcie, wydaje się jak najbardziej zrozumiały. Po jego wysłuchaniu niemożliwym byłoby bowiem odłożenie albumu na bok, niedosłuchanie go do końca. Drugi w kolejności Cosmic Enchantment zaskakuje natomiast swoją etnicznością, wymieszaną zresztą z psychodelicznymi wstawkami rodem z początku lat 70. ubiegłego wieku. Klarnetowo-syntezatorowa introdukcja z czasem wprawdzie ustępuje miejsca rockowej motoryce, ale sama kompozycja nic nie traci na klimacie, zwłaszcza że w finale ponownie słyszymy subtelne dźwięki klarnetu.
Dwunastominutowa kompozycja Pyramid Magick ma w sobie potężną moc. Decyduje o tym nade wszystko partia fletu, jaką Nik Turner zarejestrował w czasie występu u stóp wielkich piramid w Gizie w 1978 roku. Ponad czterdzieści lat później postanowił włączyć ją do zupełnie nowego utworu, obudowując przy okazji arabskimi rytmami i elektroniką. Wyszedł z tego nadzwyczaj nastrojowy kawałek, do którego chce się wracać wielokrotnie. Podobnie zresztą jak i do nostalgicznego tytułowego I Do What I Like, w którym na tle delikatnych partii fletu i gitary pojawia się  po raz kolejny  recytacja lidera. Jego głos brzmi tak smutno, że słuchając tego numeru w kilka dni po dotarciu wiadomości o śmierci Nika trudno nie uznać, że ten tekst to jego swoiste pożegnanie z fanami. Hawkwindowy klimat powraca za to w ekspresyjnym Deep Space Jam: dużo tu klawiszy, saksofonu, a do tego wszystkiego dochodzi jeszcze motoryczna gitara. Dynamiki nie brakuje również wieńczącemu album Children of the Evolution (tytuł jest zapewne przekornym nawiązaniem do klasycznego utworu T. Rex), chociaż prym wiodą tu syntezatory Mooga, a w warstwie brzmieniowej nie brakuje psychodelii.
Smutne, że o albumie I Do What I Like musiałem sobie przypomnieć w tak smutnych okolicznościach. Ale warto napisać o nim nawet w rok po premierze. Ktoś przecież, nawet z osób będących wielbicielami Nika Turnera, mógł go przeoczyć. A na to płyta ta absolutnie nie zasługiwała. Zwłaszcza że kolejnych krążków z premierowym materiałem Brytyjczyka raczej nie należy już oczekiwać.
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  Tu miejsce na labirynt:Blues, hard i SBB

  Sebastian Chosiński

  SBB Live Cuts. Ostrava 2002
  

  
  To był bardzo efemeryczny skład SBB, zebrany jedynie na kilka koncertów, jakie trio zagrało na przełomie listopada i grudnia 2002 roku. Tym bardziej może dziwić fakt, że wydany właśnie przez GAD Records album Live Cuts. Ostrava 2002 to już drugie dokumentujące go wydawnictwo. A co było w tym składzie efemerycznego? Jednoczesna obecność perkusisty Paula Wertico i gitarzysty Andrzeja Urnego.
Ekstrakt: 80%
[image: Live Cuts. Ostrava 2002]
Najwierniejsi fani SBB nawet obudzeni w środku nocy bez trudu wymienią ikoniczny skład ulubionego tria, w którym obok lidera Józefa Skrzeka poczesne miejsce zajmują gitarzysta Apostolis Anthimos oraz perkusista Jerzy Piotrowski. Tak było praktycznie przez całe lata 70. ubiegłego wieku. W kolejnych dekadach bywały jednak takie okresy, kiedy Lakis wybywał na dłużej do Grecji, a Keta osiadł na stałe w Stanach Zjednoczonych. Wówczas Skrzek angażował do współpracy innych muzyków. W 2000 roku etatowym bębniarzem zespołu został Amerykanin Paul Wertico, najbardziej znany z kilkunastoletniej współpracy z Pat Metheny Group. Studyjną pamiątką po tym okresie pozostały albumy Nastroje (2002) i New Century (2005); do tego należałoby doliczyć kilka krążków koncertowych. Jeden z nich ukazał się zresztą całkiem niedawno w GAD-owskiej serii Live Cuts i zawiera koncert SBB w czeskiej Ostrawie.
Nie byłoby w nim niczego nadzwyczajnego, gdyby nie fakt, że obok Skrzeka i Wertico skład uzupełniał wówczas nie Anthimos, lecz Andrzej Urny (1957-2021). Trio miało już wcześniej podpisany kontrakt na krótkie tournée przypadające na przełom listopada i grudnia 2002 roku. A że Lakis w tamtym momencie utknął w Atenach, Józef miał do wyboru dwa rozwiązania: albo odwołać koncerty, co na pewno sprawiłoby olbrzymią przykrość fanom, albo szybko poszukać zastępstwa dla gitarzysty. Wybór padł na doskonale znanego Skrzekowi Urnego, który był przecież legendą polskiego rocka. W swojej przebogatej karierze grał on zarówno bluesa (w Irjanie, Dżemie i Krzaku), rocka (w Perfekcie), jak i jazz oraz fusion (w WooBooDoo i Svorze, Pick Up Formation i Young Power). Sam pochodził z Górnego Śląska, więc jak mało kto czuł ów charakterystyczny dla pierwszych lat działalności SBB silesian sound. Jako tymczasowy zastępca Anthimosa nadawał się zatem doskonale.
Koncert zagrany 29 listopada 2002 roku w klubie Parník otwierał wspomnianą trasę. Paul Wertico jeszcze dzień wcześniej był w Chicago. W dniu występu rano wylądował na krakowskim lotnisku Balice, skąd odebrał go Andrzej Urny i  z przystankiem w muzeum Auschwitz-Birkenau  dostarczył go do Ostrawy, gdzie czekał już na nich Józef Skrzek. Zagrali bez żadnych wcześniejszych prób, trudno więc dziwić się, że większość repertuaru wypełniły improwizacje. Pojawiły się też dwa utwory zagrane jedynie przez Skrzeka. Można by więc zadać pytanie, czy koncert ten na pewno jest aż tak interesujący i wartościowy, że warto go po dwudziestu latach wydawać i to aż na dwóch kompaktowych krążkach? Odpowiedź może zaskoczyć, ale  tak! I to bardzo. Z dwóch powodów. Pomijając bluesowo-rockowe początki tria (patrz: pierwszy album z dziewięciopłytowego boxu Lost Tapes, Vol. 2  Studio & Live Recordings 1971-1979), później SBB nigdy już tak nie grało (nawet na debiutanckim koncertowym SBB). Poza tym na żadnej innej płycie formacji  czy to studyjnej, czy też koncertowej  nie uświadczymy tak dużo gitary i tak mało klawiszy. I, co jest tego konsekwencją, Skrzeka tak często sięgającego po gitarę basową. Chyba że na opublikowanej przed pięcioma laty płycie Tryptyk bydgoski  część 3.: Live in Kuźnia. Owszem, ale należy pamiętać, że jest to zapis występu z tej samej trasy, tyle że zagranego sześć dni później, 5 grudnia.
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Koncert w Parníku otwiera Skrzek solo, wykonując z akompaniamentem syntezatorów nastrojowy Freedom with Us. Urokliwe jest to wprowadzenie, po którym Józef przedstawia pozostałych członków grupy, dużo więcej miejsca poświęcając jednak Paulowi. Cóż, skoro przyleciał aż zza Atlantyku  należało mu się dodatkowe docenienie. Drugim punktem repertuaru była ponad dwunastominutowa wersja Odlotu (znanego doskonale z winylowego debiutu), stopniowo ewoluującego od tonów delikatnych do zadziornego (także za sprawą przesterowanego basu) blues-rocka. Ba! w momencie kiedy Urny bierze się za solówkę, utwór ten śmiało zmierza również w stronę hard rocka. I tak zresztą będzie dziać się tego wieczoru jeszcze parokrotnie. W podobnym klimacie utrzymane jest bowiem także Całkiem spokojne zmęczenie (z albumu Nastroje)  zrazu energetyczno-optymistyczne, na koniec natomiast ogniste i szalone. To, że Urnemu taka muzyka idealnie pasowała  wydaje się oczywiste, ale że odnalazł się w niej Wertico jest nadzwyczaj pozytywnym zaskoczeniem. U boku Pata Methenyego z takimi brzmieniami raczej nie miewał do czynienia. Ale to w końcu prawdziwy mistrz bębnów, a taki potrafi zagrać z wyczuciem wszystko.
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Remember Jimi w wersji, jaka pojawiła się na krążku Live Cuts. Ostrava 2002, nie ma swego studyjnego odpowiednika. Ale warto wspomnieć, że lata wcześniej zespół wykonywał na koncertach utwór poświęcony Hendrixowi  Ku pamięci. Biorąc pod uwagę, komu poświęcone jest to muzyczne wspomnienie, zrozumiałym się staje, dlaczego przez cały czas na planie pierwszym obecny jest Andrzej Urny, który po raz kolejny ma okazję, by łączyć w jednym bluesa i hard rocka. Z kolei w Red Joe, który na płycie studyjnej pojawi się dopiero osiem lat później (chodzi o album Blue Trance), SBB bardziej skręca w stronę klasycznego bluesa z jego charakterystycznym grooveem. W kontekście wszystkiego, co zespół zagrał tego dnia wcześniej, zaskoczeniem dla słuchaczy na pewno była dziesięciominutowa improwizacja Skrzeka na syntezatorach Mooga (odpowiednio zresztą zatytułowana  Improv: Moogs), w którą obok typowych dla siebie brzmień kosmicznych lider tria wplótł również sporo cytatów z muzyki ludowej.
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Otwierające drugi krążek połączone ze sobą kompozycje Third Stone from the Sun / Give the Drummers Sum to z jednej strony ukłon w stronę bluesowych tradycji Krzaka (Urny i Skrzek zagrali razem na wydanej w 1982 roku płycie Paczka), z drugiej  ukłon w stronę słuchaczy, którzy nie wyobrażali sobie, aby podczas występu SBB zabrakło popisu solowego perkusisty. Z całego repertuaru najbardziej zaskakiwać może obecność piosenki Za darmo nie ma nic, która oryginalnie ukazała się dwanaście lat wcześniej na mało udanym solowym longplayu Józefa Wracam. W wersji zespołowej przepoczwarzyła się ona w klasycznego bluesa i tym samym udanie wpasowała się w całość. Choć prawdziwą ekscytację można poczuć dopiero przy okazji rozbudowanego do  odliczając gadkę Skrzeka  niemal trzynastu minut Rainbow Man (znanego z nagranego pierwotnie na rynek zachodni Welcome). Ponownie królują tu blues wymieszany z hard rockiem, ale poza tym muzycy znajdują całkiem sporo miejsca na dynamiczne improwizacje.
Co ciekawe, dopiero w przedostatnim punkcie występu, czyli w Improv: Moogs n Roll, możemy usłyszeć Skrzeka grającego na syntezatorach z akompaniamentem Urnego i Wertico (wcześniej robił to tylko solo). W żaden sposób nie wpływa to na złagodzenie brzmienia. Cała trójka instrumentalistów folguje sobie bowiem na całego, jakby to miał być ostatni koncert w ich życiu. Zwieńczeniem całości okazuje się Improv: Going Home  kolejna improwizacja będąca jeszcze jednym powrotem do czasów Silesian Blues Band, który miał w swoim najwcześniejszym repertuarze numer zatytułowany Im Going Home (1971). Jedno jest pewne: wielbiciele ostrego bluesa okraszonego frenetycznymi solówkami gitarowymi będą usatysfakcjonowani zarówno tym utworem, jak i całym ostrawskim koncertem. Po wysłuchaniu którego warto sięgnąć z biegu po wspomniany powyżej krążek Tryptyk bydgoski  część 3.: Live in Kuźnia. Chociażby po to, aby sprawdzić, jak trio radziło sobie w kolejnych dniach. Dodatkową zachętą może być fakt, że w Bydgoszczy Skrzek, Urny i Wertico zagrali kilka rzeczy, których zabrakło w Ostrawie, jak na przykład Born to Die, Hung-Under, Figo-Fag