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  Rocznik 1991. Mieszkam w okolicach Szczecina, skończyłem filologię angielską, w pracy klikam w Excela w skandynawskim korpo. Z fantastyką jestem za pan brat od wielu lat, ale nie ograniczam się do niej i czytam również sporo pozycji spoza beletrystyki. Pisałem od zawsze i mam na koncie kilka publikacji  są to opowiadania z antologii konkursowych wydanych przez Craiis (Małe problemy wielkich bohaterów, Dawno temu w kosmosie) czy też przez Insignis (Uniwersum Metro 2033  Echo zgasłego świata, W ruinie, Szepty zgładzonych), oraz teksty opublikowane w Nowej Fantastyce: Opowieść cyberszwankowa w FWS 04/16, Kres cudów w NF 12/16 (zwycięzca w konkursie wiedźmińskim), ETer w FWS 04/18 albo Delfi w NF 02/22. Dla Storytel Original napisałem Biel, opublikowaną w 2018 historię kryminalną osadzoną w zasypanych śniegiem Tatrach. W 2022 ukazał się mój zbiór opowiadań pt. Wiedźmy z Dechowic (Initium), a na 2023 zaplanowana jest publikacja powieściowego sequelu.
  

  
  1.
Jeśli fałszuje się nawet lekarstwa, to co pozostało prawdziwe?
Mo Yan, Kraina wódki

Ciało decyzyjne było niezdecydowane. Tak jak przed stu laty, epidemia encephalitis lethargica przyprawiła największe autorytety o ból głowy. Nikt nie wiedział, na ile sprawa jest poważna. Diagnozy się opóźniały, przygotowywane ad hoc lekarstwa rozczarowywały, okno możliwości zatrzaskiwało się z hukiem,  a za nim zostawały nasze dotychczasowe życia. Dziś, z perspektywy czasu, specjalnie się temu nie dziwię. Nikogo nie obwiniam za sytuację, w jakiej się znaleźliśmy. Co prawda, na samym początku, przed totalnym ubezwłasnowolnieniem, było inaczej. W którymś z nawrotów gorączki i zdezorientowania albo podczas pierwszych epizodów hiperkinezji niewiele dzieliło mnie od popadnięcia w morderczy szał. Wtedy, gdy jeszcze miałem pole manewru, zanim choróbsko na dobre zainstalowało się w moim ciele, a Szał przesunął się do trudno dostępnego folderu Czynów.
Najgorsze okazały się próby wytłumaczenia Marcie, że taty może niedługo zabraknąć. Gdy przenieśli poszkodowanych do Kurortu, Marta odwiedzała mnie regularnie. Dedykowana śpiączkowcom enklawa nie przypominała zimnej i mrocznej Instytucji, to było wręcz przeciwieństwo Lotu nad kukułczym gniazdem. Póki mogłem rozmawiać z córką, póty ją pocieszałem. Nie wiedziałem zbyt wiele o naturze choroby  w tym rzecz, że nikt nie wiedział. Stąd wzięła się niepewność pierwszych lekarzy, opieszała reakcja na kolejne przypadki, mało skuteczna terapia, tysiące śmierci w pierwszej fazie, i stąd się wziął odizolowany Kurort, zaludniony przez trzydzieści osiem chochołowych dusz.
Od poprzednich żniw lethargiki, czyli śpiączkowego zapalenia mózgu, minął ponad wiek. Wtedy epidemia przypuszczalnie zaczęła się w Rumunii, skąd rozprzestrzeniła się po zdruzgotanej pierwszą wojną Europie, dotarła też do Ameryki; łącznie dotknęła pięć milionów ludzi. Co ją powodowało, infekcja wirusowa? Nie było do końca wiadomo. Medyczna zagadka. O następującej na początku lethargiki gwałtownej fazie nie musiałem Marcie opowiadać; naocznie świadkowała mojemu żeglowaniu na przekór mentalnemu szkwałowi. Wielu nie przeżyło pierwszego etapu. Kto przeżył, ten wcale nie miał przed sobą cudownych widoków na przyszłość. Spodziewanym drugim etapem był bowiem zawarty w nazwie letarg: bezświadomość, nieruchomość i niewola. Jak pstryknięcie wyłącznikiem. O tej rozciągającej się przede mną niezmąconej tafli pustego oceanu nie umiałem córce opowiedzieć.
Marta, w uroczej, ale okrutnej naiwności dziesięciolatki, żywiła śmiałe nadzieje. Nie wiem jak to się stało, ale w międzyczasie obejrzała Przebudzenia, film sprzed trzydziestu lat, uproszczoną adaptację książki o ofiarach poprzedniego wybuchu epidemii, i wyobraziła sobie, że ja będę Robertem De Niro, tylko że z powracaniem do normalności pójdzie mi znacznie lepiej, no bo przecież minęło tyle czasu, tym razem lekarze na pewno coś wymyślą, przestawią kabelki w głowie, podadzą cud-pigułkę, szast-prast, lethargica załatwiona.
Marta nie potrafiła sobie wyobrazić, że tak naprawdę można zasnąć na miesiące, lata, dekady. I że są rzeczy w mózgu, o których nie śniło się naszym rozkładającym ręce neurologom.
 Ja nadal tu będę  zapewniałem Martę.  Chociaż może się wydawać, jakby mnie nie było.
Tak też się stało.
Z czasem, pomaleńku, w rozmywającej się percepcji świata, nie wiedzieć kiedy:
akinetyczne wnyki zacieśniły pętlę
wolna wola ustąpiła bezwoli
i bez żadnego przestrachu
i bez żadnego bólu
zobojętniały
zasnąłem
zniknąłem
ja dla świata, a świat dla mnie



Nie było mnie przez mniej więcej czternaście lat.
• • •
W Kurorcie wszyscy miewamy czas dobry i czas zły.
Pierwsze pobudki Kuracjuszy były doraźne i eksperymentalne, efemeryczne i burzliwe. Zawczasu wyraziliśmy zgodę na testowanie leków, które mogły pomóc w walce ze śpiączką. XXI-wieczna odmiana lethargiki wymagała nowego podejścia; stosowana na śpiączkowcach w latach sześćdziesiątych L-DOPA już nie wystarczała. Przez czternaście lat obudzono mnie kilkukrotnie, ale niewiele zapamiętałem z tych krótkich powrotów do czucia i bycia. Tylko przebłyski świadomości, przyćmione długotrwałym białym szumem.
Przełom nastąpił przed tygodniem, chociaż jeszcze nie dla wszystkich. Kiedy jak co rano wędruję po galerii Kurortu, pomalutku, w asyście uczynnego wolontariusza, wymijam grono moich śpiących współpacjentów: puste oczy, ekstremum bezruchu, postarzałe twarze i siwizna we włosach. Po długim śnie najtrudniej będzie im spojrzeć w lustro. Ja mam to już za sobą. Tak samo pozostała ósemka wybudzonych. Doktor Naczelny mówi, że kolejne wybudzenia nastąpią etapami. Zależnie od rozwoju sytuacji.
Następstwami pierwszej lethargiki były objawy parkinsonizmu. Nikt nie wie, jakie atrakcje czekają nas, ofiary lethargiki 2.0. Poza drobnymi trudnościami z koordynacją nóg oraz okazjonalnym załamywaniem się głosu, wydajemy się zadziwiająco zdrowi; zasługa pierwszorzędnej opieki i zaawansowanej techniki stymulacji mięśni. Ale ziarna choroby padają przede wszystkim na mózg. Nowoczesna medycyna po czternastu latach wciąż nie jest omnipotentna. Mimo że znienacka znaleźliśmy się w połowie trzeciej dekady dwudziestego pierwszego wieku, ludzki wetware wciąż nie został w pełni rozpracowany.
Docieram na taras. Rozciąga się stąd widok na Tatry; nie tylko ja zawieszam na nich oko, inni wybudzeni również. Osiem osób, czyli komplet. Ekipa pionierów świadomości. Euforia dotycząca powrotu do świata żywych zdążyła nieco ustąpić i w naszych codziennych rozmowach znowu pojawia się małostkowe marudzenie oraz bezwstydne plotkarstwo. Gadamy o Doktorze, o pielęgniarkach i o wolontariuszach  to w końcu jedyne osoby, z jakimi mamy kontakt. Gadamy o świecie, który widać za granicami Kurortu, a do którego jeszcze nas nie dopuszczono; domy z daleka wciąż wyglądają jak domy, może trochę dziwnie świecą się im okna, może w powietrzu przelatuje więcej dronów niż ptaków, ale to wciąż nie jest obca planeta; gadamy, co może się dziać w polityce (Polska najwyraźniej jeszcze się nie rozpadła), a co w sieci albo telewizji (czy istnieje jeszcze telewizja?), a co słychać u naszych bliskich (wiemy, że wielu z nich żyje, oni wiedzą, że my też odżyliśmy  tylko kiedy ich zobaczymy?).
 Cóż to za drakońskie prawo trzyma nas w zamknięciu?  pyta Jerzy, typ spiskowego mąciwody.  Izolują nas, jak gdyby Letarg wciąż był superzakaźny! Doktorek biadoli o niestabilności, a przecież mogą nas monitorować na bieżąco! To się dało zrobić przed laty, a co dopiero teraz!
Pomrukujemy z aprobatą. Siorbiąc herbatę, słuchając playlisty pop-przebojów z naszego czasu, rozmawiamy również o sobie. O wrażeniach z ostatnich siedmiu dni na jawie. Rekonwalescencja w zamierzeniu prowadzi do wyzdrowienia ale Doktor Naczelny oświadczył na wstępie, że obecne przebudzenie może zakończyć się nagłą zapaścią.
O dziwo, to Krystynka, najmłodsza w gronie, która przed czternastoletnią śpiączką była nastolatką, najzagorzalej poszukuje w sobie symptomów choroby. Każdego ranka czeka nas skrupulatna analiza tego, co Krystynka robiła, jak się czuła, czy palce u nóg zginały się prawidłowo, czy nie miewała duszności, czy po śniadaniu nie brała ją niestrawność Ekshibicja całego poprzedniego dnia, a szybko dołączają do tego noce, to znaczy interpretacje dziwacznych snów, jakie ją nachodzą.
 Spałam przez czternaście lat!  lamentuje Krystynka.  Pół życia przespałam! A niczego nie wyśniłam! Dopiero teraz, kiedy już nie śpię  to zwalają mi się na głowę wszystkie zaległe sny!! Jezu, ile ich jest!!!
Znalazło się kilka osób wtórujących jej autoanalizatorskim  zapędom. Dla wyrównania szal powstała też loża szyderców, której fundatorami jesteśmy ja oraz niejaki Stefek. Ze Stefka jest niezły ancymon: wyznawca skrajnego pesymizmu, który paradoksalnie zawsze jest w pogodnym nastroju, gdyż mnożone przezeń najczarniejsze scenariusze raczej się nie sprawdzają. Raz udało nam się przestraszyć Kuracjuszy  panikarzy sugestywną pantomimą syndromów lethargiki. Trochę to niesmaczne, ale ich miny  bezcenne. Dzisiaj natomiast wychodzimy ze Stefkiem z propozycją zakładu: kto pierwszy zauważy u siebie zgubne tiki zapowiadające katastrofę, temu należy się nagroda od kierownictwa Kurortu, jakaś odrobina szaleństwa, choćby zafundowanie wypadu do miasta: na jeden wieczór, bez żadnych ograniczeń, bez żadnych pytań, bez żadnego nadzoru
 He, he, he!  podśmiewa się Jerzy.  Już ja wiem, że nijak bym się nie ograniczał! 
Inni kręcą nosami. Ja w duchu liczę, że jeśli cokolwiek ma się stać, zdążę jeszcze zobaczyć Martę. Dwa dni temu rozmawialiśmy na odległość, ale odległość fizyczna pomnożona została przez czternastoletnią pauzę. Córka żyła bez ojca dłużej niż z ojcem  dla mnie to było jak mrugnięcie okiem, ale dla niej całe nastoletnie i dotychczasowe dorosłe życie. 
Pogrążony w rozmyślaniach, opuszczam taras. Ponownie przechadzam się galerią. Po prawej, za panoramicznymi oknami, wznoszą się zalesione stromizny. Po lewej, na korytarzu, w spłachetkach słońca, w wygodnych fotelach przesiaduje  oddział czekających na wybudzenie pacjentów. Są uśpieni, zdemobilizowani.. Rybie grymasy, rybie spojrzenia wlepione w szerokie okno. Myślę sobie, że jacy oni są teraz, taki ja też byłem i może znowu będę. Memento somni.
Moją uwagę przykuwa jedna z pacjentek. O ile pamiętam, przedstawiała się jako Saszka. Letarg sprawia, że trudno rozpoznać jej wiek; grzywka platynowych włosów, pod nią zacementowana mimika, na nosie okulary , szkła osłaniające parę równie szklanych oczu Ale nie  już wiem, co mi tu nie pasuje  oczy niby-śpiącej Saszki poruszają się, wędrując nieśpiesznym zygzakiem, wpatrzone w coś po przeciwnej stronie galerii.
Podłapuję spojrzenie Saszki i dostrzegam muchę, spacerującą po szerokiej szybie. Ciekawe, że to chyba pierwszy owad, jakiego widzę w sterylnym wnętrzu Kurortu. Mucha tak sobie drepcze, i tak sobie przystaje, czarny punkcik na tle masywu gór. I tak drepcze I tak przystaje Podczas gdy ja już nie drepczę, ale przystaję Doktor Naczelny ostrzegał, że jednym z niechcianych objawów może być hipnotyczne scedowanie woli na obcy przedmiot, ale przecież co za różnica, kto drepcze i przystaje, ja czy mucha Ktoś szarpie mnie za rękę, ale jakby nie mnie i tak drepcze-drepczę i przystaje-przystaję, w kółko, w kółko, w kółko, w kółko kółko kółko kółko 
• • •

Ilustracja: Miłosz Cybowski, Wygenerowane przy pomocy Midjourney
Wygrywam zakład, tyle że nie czeka mnie żadna wymierna nagroda. Zresztą, pozostali kuracjusze dostępują tego samego zaszczytu; krach dosięga wszystkich wybudzonych. Podawany nam lek wciąż daje odpór śpiączce, ale możemy zapomnieć o względnie stabilnej codzienności.
Powtarza się historia sprzed kilkudziesięciu lat. Przebudzeni nie zaznają spokoju.
Targają nami tuziny natręctw. Taniec rąk i nóg, bogata plejada tików. Nie mogę przestać sięgać do ucha, chociaż sam tego nie zauważam. Jerzy, nawet nie wygłaszając oskarżycielskich tyrad, nieprzerwanie mieli jęzorem. Krystynka cała, od stóp do głów, staje się ciągłym wstrząsem.
Jeśli oczy są zwierciadłami duszy, to nasze dusze również telepią się, że ho ho. Niektórych maltretują kryzysy okulogiryczne, wywracające gałki oczne na drugą stronę. Inni, skupiwszy na czymś wzrok, nie potrafią go oderwać, jak ja z tym cholernym muszydłem na szybie, i wpadają w swego rodzaju kryzys atencyjny. Cudzy ruch staje się naszym ruchem, cudza wola staje się naszą niewolą. Ciało szwankuje, dusza się męczy, a umysłowi też się obrywa.
• • •
Już nie spotykamy się w pełnym gronie na tarasie. Pogłoski istnieją jednak w stanie lotnym i bez problemu podróżują między pokojami Kuracjuszy.
Podobno Jowita nawija we śnie jak katarynka, mamrocząc o wszystkim i o niczym, ale zdarza się, że  wciąż śpiąc  zaczyna powtarzać słowa opiekunów, międląc po tysiąckroć jedną frazę. Wybudzona niczego nie pamięta. Nokturalna echolalia.
Podobno Krystianem targają kolosalne żądze  chłopaka dogoniła świadomość czternastu lat wymuszonego celibatu  i nie przepuści żadnej pielęgniarce ani żadnej wolontariuszce; dobrze, że póki co, ogranicza się do wymierzonych w kobiecy personel kryzysów atencyjnych.
Podobno Jerzy w rozmowie twarzą w twarz zagroził Doktorowi Naczelnemu, że rozwali mury Kurortu w pył i zdemaskuje światotwórczy spisek (czegokolwiek by on nie dotyczył).
A Daniel podobno widział w nocy platynowoskrzydłego anioła, przechadzającego się po Kurorcie pod postacią Saszki.
Podobno, podobno, podobno Rozmywamy się, rozpływamy.
• • •
Na szczęście Doktor Naczelny zna litość. Ze współczuciem oznajmia: dopuścimy do was gości w trybie przyśpieszonym. W niepewnym okresie potrzebujecie jakiegoś constansu.
Nie wnikam, dlaczego tyle to odwlekał. Czekam na Martę.
Kres czternastoletniej rozłąki! Tyle że moja córeczka zniknęła, zastąpiona dorosłą wersją, a ja, ojciec, chociaż nie poczułem upływu tego czasu, właśnie rozmontowuję się na jej oczach. Na widok Marty z początku nie potrafię wydobyć z siebie słowa, jakby akinezja dopadła ekskluzywnie aparat mowy. Dopiero gdy ona przemawia niepewnym i wieloznacznym tato, czar pryska i odzyskuję głos.  Co gorsza, z jednego końca skali przeskakuję na drugi. Jak klepsydra, którą ktoś właśnie odwrócił. Kiedy zaczynam mówić, potok słów nie ma końca. Mówię Marcie o wszystkim, o każdej małej rzeczy i o każdej wielkiej, lecz ona chyba nie rozumie, prosi, żebym zwolnił, bo to za dużo i za szybko, więc myślę sobie, że faktycznie obarczam ją lawiną swoich uczuć, ale przecież ja nie mam czasu na zastopowanie! I dopiero po chwili, po minucie czy po godzinie, pojmuję, że ja literalnie mówię zbyt prędko, słowosłowosłowo, sylabasylabasylaba, jakby ktoś przewijał kasetę, mam rozstrojoną skalę porównawczą, więc próbuję świadomie zwolnić, lecz świadoma myśl, jakby w obawie przed czyhającą w przyszłości śpiączką, także działa z prędkością nadświetlną, FTL-owe przepięcia na synapsach, i w ten sposób gadamgadamgadam, bez zrozumienia z drugiej strony, i milknę dopiero, kiedy ramiona Marty obejmują moje rozedrgane ciało.
• • •
Rozmywamy się, rozpadamy.
Doktor Naczelny mówi, że objawy się nasilają i trzeba będzie odstawić specyfik.
 Odstawić?
 Przynajmniej na pewien czas, żeby zobaczyć, jaka będzie reakcja 
 ODSTAWIĆ?!
Stefanowi, którego dręczy nagła skolioza, nadal jest do śmiechu. Pokpiwa sobie z detoksu, jaki nas czeka, i już rezerwuje na galerii miejsce dla swojej wkrótce-sparaliżowanej osoby, prosi też Doktora Naczelnego, żeby  zakładając powstanie nowego leku  nie obudzono go, dopóki przy okazji nie zostaną wynalezione terapie odmładzające.
Raz w galerii udaje mi się spotkać Jerzego. Jerzy wspiął się już na grzbiet hiperaktywności i teraz zjeżdża po zboczu w dolinę apatii Mimo to zawzięcie peroruje pod nosem. Twierdzi, że lek nie istnieje. Że lek nigdy nie istniał.
 Obudziliśmy się samodzielnie! To, co nam podają, to anty-lek!
Pytam, skąd taki wniosek. Jerzy herkulesowym wysiłkiem unosi jeden palec i obraca go na Saszkę, śpiącą Saszkę, na której zamarłej twarzy plącze się nieuchwytny uśmiech godny Mony Lisy.
 Zajrzałem jej w oczy!  powiada Jerzy.  Porównałem ze swoimi! Irydologia nie kłamie! Myśmy są teraz bardziej chorzy niż ona! Doktor Naczelny, tfu! (Ślina cieknie Jerzemu po brodzie). Raczej Truciciel Bezczelny!
Sentyment do medycyny alternatywnej robi się w Kurorcie arcypopularny. Już nie tylko irydologia, czyli posługiwanie się tęczówkami jako barometrem zdrowia. Każdy pacjent czepia się jakiejkolwiek nadziei, czy to domowej helioterapii (nasłoneczniająca się Jowita przylega do okna jak glonojad), czy to żądając dostarczenia homeopatycznych mikstur (w tym przoduje Jerzy). Doktor Naczelny zdaje się ubolewać nad więdnącym zaufaniem do swojego fachu. Ale ubolewa także nad degradacją słowa alternatywny, jaka dokonała się w tym stuleciu: alternatywne leki, alternatywne fakty
 Zdrowia nadal nie udało się skwantyfikować ani w pełni zalgorytmizować  mówi.  Pytanie, czy to dobrze, że człowiek jeszcze kryje w sobie sekrety, czy źle, bo tak łatwo o manipulację?
 To źle, że nas jeszcze nie zalgorytmizowano  odpowiadam szczerze.  Prześwietlajcie mnie totalnie, Doktorze, skanujcie do ostatniego atomu i ostatniego neuronu, jeśli to w czymś pomoże!
Niestety, dla Kuracjuszy nie ma żadnej nadziei.
Orbita zacieśnia się. Im bliżej nam do czarnej dziury odrętwienia, tym w odleglejsze rejony kosmosu sięgają nasze myśli. Paranoja szerzy się jak ogień w suchym lesie. Za dźwiękoszczelnymi drzwiami pokojów Kuracjusze, targani zenitem emocji , wyrzucają z siebie czarną flegmę: oskarżenia, wyzwiska i lęki. Staram się ze wszelkich sił nie ulec temu szaleństwu, ale jak można się uczciwie kontrolować, nie wykraczając poza samego siebie? (Rozpadamy się). Doktor Naczelny może spieprzać ze swoimi nadętymi dyrdymałami o zaprzęgnięciu Sztucznych Inteligencji do stworzenia leku. (Na Doktora nie czeka przecież rychłe skamienienie). Myśli strzelają w tysiąc stron naraz. (Cztery konie rozrywają moją świadomość na cztery ochłapy). Koniec jest bliski. Niedługo. (Czas). Nigdzie. (Miejsce). Donikąd. (Cel). Jezu! (I wszyscy apostołowie). JAKIE TO JEST WSZYSTKO, KURWA, NIE TAKIE, JAKIE POWINNO BYĆ! (Życie). Marta przychodzi do mnie nad ranem. (Załzawiona). Pytam, co tu robi, i pytam, gdzie zgubiła Marcina. (Marcina?). Marcina, Marcina! MARCINA! (Marta zaczyna płakać). Ty nie jesteś nią! (Tato) Gdzie jest moje dziecko?! (Tato!) Idźże idźże idźżeidźżedźżeżeżeżżżż
• • •



Pozwalają, żebym zasnął. Może to i lepiej.
Ale skoro rejestruję tę przechodzącą przez głowę myśl  skoro wygłaszam opinię  to znaczy, że w końcu jednak się budzę.
Bo przecież bez obserwującego nie ma obserwabli.
Bez słuchającego nie ma dźwięków.
Bez myślącego nie może być żadnej myśli Lecz to twierdzenie wkrótce zakwestionuje pacjentka-anielica o mesjanistycznym usposobieniu . 
2.
Kogo nie zaszokowała mechanika kwantowa, ten jej nie zrozumiał.
Niels Bohr

Rozejm z furiami pozostaje w mocy. Przegapiliśmy prawie sześć lat, dobijając do dwóch dekad spędzonych w siodle kapryśnej lethargiki. Od obecnego powrotu do świadomości mija tydzień, felerny okres, po którym uprzednio nastąpiła zapaść  i proszę, wciąż trzymamy się kupy, nie trzeba się szamotać ani rwać (posiwiałych) włosów z głowy. Nowy lek działa bez zarzutu (odpukać). Kiedy jesteśmy przytomni, furie śpią. Alleluja! Z jednym małym, maciupkim, bo na bieżąco prawie nieodczuwalnym ale.
Na odzyskanej jawie nie napastują nas żadne wewnętrzne demony, które darłyby jaźń na strzępy tyle że ta nasza nowa jawa wcale nie jest ciągła.
Budzimy się, przysypiamy, ożywamy i nie zauważamy, że na tych drzemkach spędzamy całe godziny, dni czy tygodnie.
Kiedy nie śpimy, jest niemalże takimi, jakimi byliśmy dawniej. Ale nie znasz dnia ani godziny  znieruchomiejesz sięgając po owoc albo zesztywniejesz w pół kroku  i Świadomość.exe znienacka przestaje działać. Wirus śpiączki dba, żebyśmy nie zaznali ciągłości egzystencji. Chociaż oś czasu wydaje się nam niezaburzona, to świat dookoła zmienia się w mgnieniu oka. Jakby ktoś podmieniał go w ułamku sekundy. Po każdym wybudzeniu zaokienne Tatry zapadają się, rozrastają i wybrzuszają, łysieją i zarastają, wdeptują w ziemię i rosną na himalajskie wysokości. Nawet góry nie są stałe. Czyżbym przesypiał całe epoki geologiczne, rewolucje tektoniki na niesłychaną skalę? Na początku myślałem, że mam nierówno zaszpachlowane pod sufitem, ale Stefan też zauważa tatrzańskie metamorfozy. Doktor Naczelny (jak miło, że ciągle przebywa na posterunku w Kurorcie!) wyjaśnia, że ze względu na niesprecyzowane tumulty geopolityczne Kurort został przeniesiony do mniej malowniczej lokacji  i to, co oglądamy, to Rozszerzona Rzeczywistość, wyświetlana na biokompatybilnych soczewkach, superszybko spopularyzowanym wynalazku ostatnich lat. Skruszonym tonem Doktor uzupełnia, że nie było jego celem wprowadzać nas w dalszą konfuzję. Też ekspert, że tego nie przewidział! Ale póki co żadne z nas nie poważa się na samodzielny demontaż soczewek z oczu; niech już otaczają nas te widziadła i słychadła, byle tkwiła w nich jakaś reguła!
Poza tym wystrój Kurortu nie uległ wielu zmianom. Tyle że ośrodek wyludnił się. Obsługa trzyma dystans, jest jej jakoś mniej; Jerzy twierdzi, że większość to hologramy  czy tam AR-gramy, ale jeszcze nie jest w stanie gonić za potencjalnymi digiduchami. Chodzenie wciąż sprawia nam trudność. Doktor Naczelny twierdzi, że owszem, medycy roku 2040 znają sposoby na poprawę komunikacji między korą ruchową a mięśniami, lecz przy lethargice nie chcą się brać od razu za zabiegi.
Pielęgniarek i pielęgniarzy jest Kurorcie mniej, a grono Kuracjuszy także się skurczyło.
Dziesięciu współpacjentów umarło we śnie, nie odnotowawszy kroczącej po cichu Kostuchy.
Czwórka zmarła w ciągu ostatnich kilku dni, już na jawie, jakby dobił ich szok po uzmysłowieniu sobie wymiaru minionego czasu; szok nie tyle przyszłości, co utraconej przeszłości. Miał w tym udział również ból po bliskich, którzy odeszli w trakcie naszego Letargicznego Międzyczasu.
Moich bliskich żniwa śmierci także nie oszczędziły. Eks, siostra, kuzyni, wujek, ciotka , do tego przyjaciel jeden czy drugi; co prawda, nie widzieliśmy się od tak dawna, że nie wiem, czy za słowem przyjaciel stoi jakakolwiek waga. Liczy się jedno: Marta żyje. Mam nadzieję, że mnie odwiedzi. Może przyjdzie. Może.
• • •

Ilustracja: Miłosz Cybowski, Wygenerowane przy pomocy Midjourney
Przymykam oko (albo raczej umysł), i gdzieś przepada mi kwadrans, albo jeden dzień, albo dwa tygodnie. Marta jeszcze nie przybyła. W Kurorcie w ogóle nie ma gości. Próbuję pociągnąć kogoś za język, ale bezskutecznie. Co dzieje się w szerokim świecie? Wyobraźnia surfuje przez tysiące postapokaliptycznych wizji. Nie wyjmuję z oczu soczewek w obawie, że konfrontacja z zaokienną prawdą okaże się gorsza niż moje czarne przewidywania.
Jerzy twierdzi, że dokonał już ontologicznej weryfikacji. Na dowód pokazuje zaczerwienione gałki oczne, lecz nie zamierza niczego zdradzić.
 Przekonajcie się sami, do jakiego bunkra nas przesiedlono!  mówi tylko. 
Stefan sobie na wszystko gwiżdże, czy raczej chrapie; prawie każdą chwilę między lethargicowymi śpiączkami spędza na konwencjonalnych drzemkach, twierdząc, że w Kurorcie i tak nie ma co robić, bo żyjemy tu jak w klasztorze, tyle że w klasztorze przynajmniej śpiewa się hymny i wznosi modły do figury Zbawiciela, a u nas nuda i zero atrakcji.
Powinien uważać, czego sobie życzy.
• • •
Któregoś popołudnia, ocknąwszy się ze snu chyba takiego autentycznego, głębokiego, nocnego snu, gdyż spoczywam w swoim łóżku zauważam stojącą nade mną postać, którą spowija ciemność, jednak połyskliwy welon rozpuszczonych, platynowych włosów sprawia, że ciężko się pomylić co do jej tożsamości. Saszka zapala kinkiet. Uśmiecha się dobrodusznie i rozmarzonym szeptem oświadcza, że ona też tam była, i też stamtąd wróciła, i chętnie wymieni się z nami informacjami, co myśmy tam zastali. Zapytuję o naturę tamtego miejsca, do którego się odniosła. Jej mina przypomina zdumienie pięciolatki.
 No jak to?  pyta wielkooka Saszka.  Tam, gdzie wszyscy się budzimy, kiedy tutaj uśniemy! Antyjawa! Rewers! Przecież pamiętasz, co tam robiłeś, kiedy tutaj cię nie było, prawda?
Potwierdzenie nie przechodzi mi przez gardło. Saszce to niepotrzebne. Z czułością muska moje spocone czoło, następnie gasi światło i wychodzi z pokoju. Porusza się pewnym krokiem, lekkim krokiem, zamaszystym krokiem baletnicy.
• • •
Saszka na co dzień nie odzywa się zbyt wiele. Rzadko opuszcza swój pokój. A jednak  w przeciągu dwóch miesięcy (z których połowę przegapiam) kobieta odwiedza każdego z Kuracjuszy. Zawsze na osobności. Zawsze przynosząc kilka enigmatycznych zdań o tamtym świecie.
Z początku mało kto porusza ten temat na forum grupy, biorąc jej gadanie za objaw nieszkodliwego obłędu. Saszka, zwykle nieobecna na galerii czy tarasie, w końcu jednak przenika do naszych rozmów.
 Biedaczynka!  kręci głową zbabciniała Jowita.  Słyszałam, że już przed Letargowaniem miała problemy z halucynacjami
 Jaka tam biedaczynka  parska Stefan.  Skoro twierdzi, że w śpiączce odwiedza jakieś inne wymiary, tym lepiej dla niej! Przynajmniej sobie kobita pożyje. Nie to, co my. Ot, ostatnio mrugnąłem, i bach!, minęło kilka lat, spójrzcie na mnie, doszczętnie wyłysiałem
 Saszka obudziła się sama  stwierdza Daniel.  Nie potrzebowała żadnego leku. Powróciła do nas, przysłana Stamtąd.
Następuje niezręczne milczenie, pokątne chichoty, szybka zmiana tematu.
• • •
A jednak! Przekonanie Daniela okazuje się zaraźliwe. Już niedługo zbiera wokół siebie kilku pilnych słuchaczy-potakiwaczy. Dochodzi do tego, że Doktor Naczelny, szczerze zadziwiony pogłoskami, zaprzecza teoriom samozwańczego proroka. Tłumaczy, że Saszkę przebudzono wraz z ostatnią partią pacjentów  przecież pani Helenie czy panu Brajanowi również podano lek stosunkowo niedawno. Oficjalne dementi kończy się fiaskiem, rzeczowy ton Doktora nie przekonuje nieprzekonanych. A Saszka, zdybana w bibliotece, nie mówi tak i nie mówi nie. Jedynie uśmiecha się z najczystszą niewinnością.
Sny, o których Saszka opowiada i o których doświadczanie posądza również nas, stają się zarzewiem ożywionych dyskusji. Czyżby istniała szansa na wypełnienie pustki, jaka charakteryzuje nasze mentalne nieobecności? Czyżby w okresie nieświadomości mogła się wykształcić jakaś inna świadomość, nawet jeśli zwrócona do wnętrza umysłu? Czy w śpiączce można było cokolwiek przeżywać? Jaka piękna wizja! Nieważne, że byłoby to wyobrażenie, odbijające się w mózgu jak w gabinecie luster  to wciąż byłoby COŚ, cokolwiek, zamiast jałowych, zmarnowanych dni
Doktor Naczelny, pierwszy raz zniecierpliwiony, znów staje przed żądającą odpowiedzi publicznością. Wśród Kuracjuszy zasiada także Saszka, akurat pogrążona w śpiączce, usadowiona na wózku niby na tronie, otoczona wianuszkiem Kuracjuszy najbardziej zainteresowanych ideą cudownego śnienia. Doktor sprostowuje:
 Pomiary aktywności mózgu Saszki jasno pokazują, iż pod jej platynową fryzurą nie ma miejsca na sny, nie ma miejsca na wybujałe wewnętrzne doświadczenia, nie ma miejsca na sztormy fal mózgowych, proszę zaprzestać głoszenia nonsensów, proszę nie przywłaszczać sobie pacjentki, ehm, Kuracjuszki, podczas jej okresowej śpiączki, i proszę skorzystać z tej cząstki Sieci, do jakiej macie państwo dostęp, aby zweryfikować owe przeczące biologii twierdzenia.
Kiedy Doktor odchodzi, żegna go szmer zaaferowanych głosów.
• • •
Nie potrafię powiedzieć, kto pierwszy rzucił kwantem i podpalił przy tym sekciarski lont. Zakładam, że winą trzeba obarczyć Daniela. Przed śpiączką zapaśnik i hulaka, po doświadczeniu lethargiki zwrócił się w kierunku kościoła, z tym, że wielce wybiórczo, a wręcz wielowyznaniowo, bo dobierał sobie opiekuńczych świętych oraz demony odpowiedzialne za chorobę wedle nieprzewidywalnego widzimisię
Tak czy siak  rosnąca gromada spragnionych nadziei Kuracjuszy znalazła wspaniałe wytłumaczenie dla fenomenu domniemanych Saszkowych snów. Słyszałem kiedyś prognostów, którzy twierdzili, że rozwikłanie trudnego problemu świadomości wymaga zastosowania silnej sztucznej inteligencji. Najwyraźniej w roku 2040 nadal nie osiągnięto ani zenitu SI, ani nie zrozumiano istoty świadomości. Nikt na świecie nie rozumie jej w pełni i nikt nie pojmuje też paradoksów mechaniki kwantowej. Cóż za zrządzenie losu! Cóż za okazja, aby objaśnić jedną zagadkę poprzez drugą tajemnicę, żeniąc Enigmę ze Sfinksem.
Kwantowa Świadomość: oto hasło robiące furorę na salonach Kurortu.
Kwantowa Teoria Snu: oto wytłumaczenie wizji, jakich Saszka, w przeciwieństwie do nas, maluczkich, doświadcza w trakcie śpiączek.
Umysł działający na wyższym poziomie. Umysł wyrywający się z okowów. Świadomość będąca nie tylko wypadkową tego, co wytworzyły odpalające się neurony, ale będąca czymś Więcej  czymś Nienamacalnym, czymś Nadnaturalnym, a więc właśnie (bo dlaczego nie?) Kwantowym. Doktor Naczelny nie reaguje na takowe szumne stwierdzenia. Jego milczenie Kuracjusze traktują jako potwierdzenie swoich wymysłów. Rolę Doktora próbuje wypełnić niejaka Magdalena, także Kuracjuszka, a przy tym znawczyni tematu, której jednak ze względu na nieśmiałość brakuje siły przebicia. Formujący się Kościół Kwantowej Saszki puszcza argumenty Magdaleny mimo uszu.
Nie mija wiele czasu (nawet uwzględniwszy kolejne jałowe drzemki zsyłane przez lethargicę), a w gronie słuchaczy Magdaleny pozostajemy wyłącznie Stefan i ja oraz, o ironio!, Jerzy, który ma własne wytłumaczenie na otaczający nas pangalaktyczny spisek i najwyraźniej nie przypadła mu do gustu konkurencja ze strony akolitów Saszki.
Stefan odzywa się:
 Z kwantową świadomością kojarzy mi się tylko kot w pudełku z trucizną. Kot martwy i żywy zarazem, dopóki nie zajrzysz do środka. To ma jakiś związek z rolą świadomej obserwacji, prawda? 
 Nie sądzę, żeby do tego nawiązywali nasi drodzy koledzy i koleżanki  odpowiada Magdalena.  Sprawczy udział ludzkiej świadomości w kolapsie funkcji falowej to grząski teren, omijany z daleka w poważnych dyskusjach. W gadaniu o kwantowej świadomości chodzi o coś innego. Świadomość może nie mieć decydującej roli w działaniu mechaniki kwantowej, lecz być może opiera się na niej w większym stopniu, niźlibyśmy się spodziewali.
 Aha  mruczy Stefan i kładzie się na sofie.  No jasne.
 Czy dałoby się to jakoś sprawdzić?  pytam Magdalenę.  Czy fizyczne oznaki niesamowitej kwantowej świadomości mogłyby uciec miernikom?
Magdalena kręci przecząco głową.
 Przecież wszyscy słyszeliście Doktora Naczelnego! W mózgu śpiącej Saszki nie zarejestrowano żadnej aktywności, która wskazywałaby na chociaż namiastkę śnienia. Aczkolwiek (To aczkolwiek Magdalena akcentuje przygryzieniem wargi). Według pomysłodawców kwantowej istoty świadomości, właściwe kwantowe machinacje w umyśle eksportuje się do tak zwanych mikrotubul. Tę możliwość niby także obalono, problemy z dekoherencją Zresztą, to nieważne, bo takiemu Penroseowi wcale nie szło o podróżowanie myślą po obcych płaszczyznach ani o kompletną odrębność fizycznego mózgu i magicznej świadomości.
 Więc po kiego tłumaczyć sny Saszki w taki sposób?  wzdycham.  Czemu nie sięgnąć po zwykłe objawienie?
 Objawienia są passé  stwierdza Stefan.  A, niestety, kwantowością można objaśnić wszystko, co się komu żywnie podoba.
Jerzy prycha z niesmakiem. Następnie dowodzi żywej znajomości tematu, komentując:
 Te oszołomy uważają, że świadomość składa się z kwantów pomyślunku! Że w łepetynach interferują im jakieś nieokreślone cząsteczki, cogity albo neurina! Słyszałem tego typu bajki! Wszyscy kwantowcy to, za przeproszeniem, chuja warta banda mistyków, szarlatanów i nawiedzeńców!
Stefan, dotąd wylegujący się na sofie, odmyka jedno oko, i odpowiada Jerzemu:
 Kto jak kto, ale pan się na pewno znasz na mistykach, szarlatanach i nawiedzeńcach!
Sarkazm nie ma do Jerzego dostępu. Jerzy zaczyna opowiastkę o homeopatii, jego wielkiej miłości, której dobre imię szargają palanty tłumaczące koncept pamięci wody poprzez jakoweś kwantowe właściwości, tym samym narażając się na łatwe wyszydzenie, bowiem od plakietki kwantów należy trzymać się z daleka; wedle Jerzego każda postać mechaniki kwantowej, także akademicka, już z daleka zawiewa pseudonauką.
Pseudonaukowe wyjaśnienia owocują narodzinami pseudokultu. Saszka nie odwiedza ponownie mojej kwatery. Chciałbym się z nią skonfrontować na uboczu, ale kobietę cięgiem otaczają Kuracjusze. Kiedy Saszka akurat zasypia  to znaczy gdy siedzi jak zamurowana, pustooka i bez życia  jej tłumne otoczenie snuje kolorowe marzenia o wstąpieniu myślą do Tamtej Krainy. Kiedy Saszka wraca do przytomności, zbiorowisko spija słowa z jej ust, mimo że w owych słowach nie ma zbyt wiele egzotyki; sny, jakie Saszka rzekomo miewa, są nadzwyczaj normalne, rutyna życia codziennego, tyle że wyśnionego, alternatywnego, niespełnionego. Saszka widzi siebie jako kobietę, która nigdy nie zachorowała  jest żoną, matką, tancerką, podróżniczką Chciałbym spytać, czy nie zaczęła uważać Tamtego Świata za prawdziwszy niż obecny  nie zdążam, bo identyczne pytanie pada z ust Krystiana  lecz jednoznaczna odpowiedź nie zostaje udzielona, gdyż Saszka nie mówi nie i nie mówi tak, tylko kręci głową i zapowiada:
 Niedługo sami się przekonacie!
Rzecz jasna, Kuracjusze biorą to za obietnicę nauki, zwiastun oświecenia, zapowiedź dostąpienia wielkiej łaski. Zbawicielska retoryka pomału zjednuje Saszce (albo Danielowi, jak zauważa zgryźliwie Stefan) następnych współpacjentów.
Makro-wizja świata  Big Bang albo rozszerzający się w nieskończoność kosmos  dawno wpisały się w popkulturę, nikogo nie dziwią, nikogo nie zaskakują, jednak kwantowość nadal charakteryzuje się powabem Nieznanego, stanowi ostatni bastion Niezrozumiałego. Żyzne poletko dla samozwańczych proroków. Przykrywka zaawansowanej fizyki wykorzystana w służbie wiary!
Bo czy którykolwiek z Kuracjuszy wnika w ogóle w elaboraty Daniela?
• • •
 Kult może, póki co, jest nieszkodliwy  stwierdza Stefan.  Ale kto wie, co im strzeli do łbów? Fanatycy nie mają za kwant intelektu.
 Lepiej nie powtarzaj  tego głośno w ich pobliżu  odpowiadam.  Poczucie humoru także mają w deficycie.
 Jesteśmy teraz w układzie kwantowym  kwituje sponurzała Magdalena.  Nie sposób przewidzieć, jak to się potoczy. Na dwoje Saszka wróżyła
Ich pesymizm jeszcze mi się nie udziela. Jeśli czasem chodzę przybity, to z innego powodu  administracja Kurortu odrzuca moje prośby o skomunikowanie się z Martą.
 To niebezpieczne  twierdzą.  To niewykonalne. To niemożliwe. Ze względu na sytuację na świecie, pańska córka jest nieosiągalna.
 Jaką do kurwy nędzy sytuację!?  pytam w gniewie.  Coście narobili ze światem?!
Cisza.
Soczewki wydają się uwierać. Tatry rekonfigurują się za oknami. Prawdziwy świat, leżący gdzieś poza Kurortem, jest mi teraz równie odległy, co Kwantowy Wymiar, opiewany w Ewangelii według Daniela
• • •

Ilustracja: Miłosz Cybowski, Wygenerowane przy pomocy Midjourney
Taras przechodzi we władanie Saszkowiczów.
Kogo nie fascynują opowieści Saszki o Wyśnionym Świecie, ten staje się persona non grata.
Co rano obserwuję z daleka, jak zgromadzenie pacjentów odbywa new ageową mszę. Najpierw słowo od Saszki  jeśli owa akurat nie przebywa pod parasolem lethargiki  następnie wprawny coaching Daniela, a potem ćwiczenia medytacji, to znaczy, cytując prowadzącego, odblokowywanie potencjału kwantowej świadomości poprzez naukę Ukrytych Zmiennych.
 Sen wyzwoli was z okowów choroby!   zapowiada Daniel.
Brajan skupia się na wewnętrznym potencjale kwantowym tak, że mało nie pęka mu żyłka. Jowitę z prób medytacji wyrywają zsuwające się z nosa okulary. Krystynka co rusz wydaje z siebie ciche och!.
 Sen was wyzwoli!  krzyczy Daniel.
Sen jako wyzwoliciel ofiar lethargiki Doprawdy  bomba ironii o sile pięciu megaton.
Jerzy, który ogląda ze mną ten pokaz, zagryza wargi.
 Idioci!  burczy pod nosem.  Szukają prawdy w wyśnionej krainie, a nie znają prawdy o świecie dookoła! Patrz, nawet Krystian dał się wrobić w te bzdury. A próbowałem przemówić mu do rozsądku, to obrotny chłopak, przydałby się w ucieczce z tego więzienia
Siedząca na obrzeżu Krystynka nagle stęka, upada i, kiedy ją podnoszą, wykrzykuje:
 Jejku! Widziałam! Byłam tam tam TAM! W moim moim drugim innym życiu! JEJKU!
 Taaa  prycha głośno Jerzy.  Histeryczka zwyczajnie i po bożemu zasnęła, bez żadnych kwantów, i przyśnił się jej zmyślony dom, może też zmyślony mężulek i zmyślone
 NIEPRAWDA!  odwrzaskuje Krystynka.  Wiem, że zapadłam w śpiączkę, i że śniłam w trakcie śpiączki, śniłam i tym snem żyłam! Ty Ty Ty niewierny ignorancie!
 Nie zważaj na opinie niewtajemniczonych  siostro, przemawia spokojnie Daniel.  Poznałaś smak kwantowej podróży, zobaczyłaś kształt żywota obiecanego, poczułaś smak wolności, przebierając w tysiącach alternatywnych światów To wolność, którą odebrało nam kierownictwo Kurortu, z zazdrością studiujące wpływ encephalitis lethargiki na ludzki mózg.
Oho. Więc w tej historii pojawia się również antagonista Doktor Naczelny przedstawiany jako Anty-Lucyfer, czyli Ten, Który Wyniósł Światło
Jerzy, plując, prychając i parskając, wdaje się w polemikę  owszem, on też nie przepada za Doktorem i uważa Kurort za więzienie, lecz twierdzi, że trzeba się skoncentrować na Zewnętrzu, a nie Wewnętrzu, że Saszka to paniusia o wybujałej wyobraźni, i że Daniel ma ciągoty gwiazdorskie i faktycznie dobry z niego aktor, no bo przecież niemożliwe, żeby naprawdę wierzył w opowiadane przez siebie debilizmy
Jeszcze chwila i dojdzie do rękoczynów. Za moją namową Jerzy rejteruje i znika na galerii; ja też się cofam, ale tylko za winkiel, skąd podsłuchuję ciąg dalszy. Daniel uspokaja podjudzonych Kuracjuszy:
 Nie przejmujcie się, bracia i siostry. Nie każdy wierzy w to, czego doświadcza we wnętrzu nasza nauczycielka. Ale wkrótce się przekonacie, że moc Saszki sięga poza jej własną świadomość Że nasza Zbawicielka potrafi siłą woli wywalić  albo wyWOLIć  nieżyczliwe nam persony z oblicza tego świata.
Oho.
Oho-ho.
Śmierdzi mi to początkiem końca. 
3.
Może on nigdy nie był szalony. Może po prostu nie rozumiemy jego szczególnej odmiany normalności.
John Brunner, The Jagged Orbit

Kurort przypomina gniazdo rozwścieczonych os.
Śpiączka dopadła mnie przy obiedzie, a kiedy się budzę, nie ma z nami Jerzego. Jerzy został wywolony. Zniknął.
Woda na młyn Saszkowiczów! Sama Saszka, zapytana, czy faktycznie mocą myśli pozbyła się współpacjenta, nie mówi tak i nie mówi nie. To nie szkodzi; Daniel nakręca Kuracjuszy i taras obraca się w istną świątynię. A co na to Doktor? Cała obsługa Kurortu jakby zapadła się pod ziemię. Jedzenie i leki podają nam szumiące cichuteńko drony. Ja dobrze wiem, gdzie przepadł Jerzy, ale chwilowo chowam swoje trzy grosze do kieszeni
Jedyna pociecha  że po przebudzeniu jest ze mną Marta.
• • •
 Dotarłaś
 Dotarłam, tato.
 Pamiętam, chociaż jak przez mgłę, że nie rozstaliśmy się w dobrych warunkach. Majaczyłem wtedy
 Żądałeś, żebym znalazła Marcina. Albo żebym nim była. Twoim synem, a nie córką.
 Ja nie mam syna, nigdy nie miałem.
 No wiem, tato. Masz tylko mnie.
 Przepraszam cię. Przepraszam. Powiedziałbym, że to nie ja przemawiałem wtedy moimi ustami, ale przecież to była jakaś część mnie. Bagno podświadomości. To nie była tylko literówka wariującego umysłu, czy raczej myślówka Ja naprawdę
Marta uspokaja mnie; twierdzi, że rozumie, i dodaje z ostrożnym, porozumiewawczym uśmiechem:
 Może istnieje świat równoległy, w którym zamiast Marty jest Marcin? Może to była kwantowa alternatywa, którą nieświadomie poznałeś?
Ach, własna córka wysuwająca teorię o progeniturze nieoznaczonej! No tak  czekając na moje oprzytomnienie, Marta nasłuchała się gadania Saszkowiczów. Ignorując temat Kurortu, pytam ją o świat zewnętrzny. Marta opowiada o tym, co działo się za murami Kurortu. O post-ekonomicznej utopii, na którą spadła klęska. O rozpętanych przed rokiem wojnach cybernetycznych.  O Niewidzialnej Kurtynie, jaka rozciągnęła się między Wschodem a Zachodem, o atakach na sieć energetyczną, o blackoutach, zamieszkach i upadku Internetu To dlatego przeniesiono Kurort w inne miejsce, dlatego też zredukowano etaty i zastąpiono dużą część obsługi dronami i AR-systentami. Marta opowiada o tym, jak jej rodzina (rodzina!) daje sobie radę w trudnych czasach. A ja myślę  więc to jest świat, do którego wyrwał się Jerzy! Good luck, kolego!
• • •
W towarzystwie córki jakoś raźniej spaceruje się korytarzami Kurortu. Saszkowicze trzymają się na odległość, popatrując spod byka, jakby obecność gościa rzucała im wyzwanie. Demonstracyjnie rozsiadamy się z Martą i Stefanem w pobliżu tarasu (Magdalena spoczywa w kwaterze, zmogła ją lethargica). Trafiamy na dobry moment. Saszkowicze kończą przedseansowe śniadanie, sama Saszka tkwi w objęciach śpiączki, a Doktor Naczelny akurat decyduje się na interwencję.
 Doszły mnie słuchy  zaczyna Doktor  iż po naszym przybytku krążą bezpodstawne plotki.
 Bezpodstawne?!  śmieje się Jowita.  Zniknięcie tego okropnego Jerzego udowadnia, że mamy rację!
 To prawda, że Jerzemu udało się uciec z instytucji  odpowiada Doktor.  Wkrótce go odnajdziemy. Świat na zewnątrz nie jest obecnie gościnnym miejscem.
Naczelnikowi Kurortu odpowiadają krzyki, krzyki pełne werwy oraz wiary w Saszkowe superzdolności. Doktor zostaje oskarżony o podawanie złych leków; o stłumienie wspaniałych mocy, jakie śpiączkowe zapalenie mózgu potrafi obudzić w swoich ofiarach; o pozbawienie Kuracjuszy dziesiątek lat, które mogli spędzić po drugiej stronie kwantowej kurtyny.
Zirytowany Doktor mało nie zaczyna rwać włosów z głowy. Próbuje racjonalizować sprawę. Ostatecznie wszystko sprowadza się znowu do Jerzego. No bo przecież Daniel, herold Saszki, zapowiadał, że Jerzy zniknie! Wiedział z wyprzedzeniem, że Jerzy zostanie wywolony! Z tego się wyłgaj, Doktorze-Potworze!
Nie mogę ich słuchać. Wbrew asekuranckiej uwadze Marty, wtrącam się w zażartą dysputę. Tłumaczę, czego dowiedziałem się od samego Jerzego. Wiem, że planował ucieczkę od dłuższego czasu. Że uważał Kurort za więzienie. Że, nie mogąc zwerbować mnie do współudziału, zaczął dogadywać się także z Krystianem. Ale Krystian, rozdarty między wiarą w samodzielną ucieczkę a wiarą w Saszkę, w ostatniej chwili zrezygnował z eskapady. Ani chybi to od niego Daniel dowiedział się zawczasu o planach Jerzego, dzięki czemu pozwolił sobie na niby-profetyczny komentarz o wywoleniu
Tego Saszkowiczom za wiele. A przynajmniej Krystianowi. Ów, od zawsze furiat, sięga po niedojedzone śniadanie i ciska we mnie pomidorem. Chybia, ale trafia w Doktora. Albo i nie trafia. Pomidor przelatuje przez sylwetkę lekarza i rozpaćkuje się na podłodze, a Doktor nagle migocze, rozmywa się i znika.
Zastanawiam się, kiedy ostatni raz Doktor się do mnie zbliżył, dotknął, wyczuwalnie chuchnął w twarz. Od ilu dni, miesięcy albo lat był tylko AR-owym mirażem?
Wtem znika nie tylko Doktor.
Psst! Gasną światła, gaśnie niebo, nie ma już Tatr.
W zapadłej ciemności Marta ściska mnie za ramię i szepcze:
 Tato, pewnie was też w końcu dopadł blackout, padło zasilanie i sieć
Światła zapalają się i gasną, i tak raz za razem. W arytmicznym stroboskopie słychać odgłosy spanikowanego tłumu: kroki, krzyki oraz kurwy macie.
Ponad tumult wznosi się głos Daniela.
 To jest nasz czas! Doktor został usunięty! Naprzód! Nikt już nie wciśnie nam fałszywych leków! Kurort będzie nasz, i siłą odnowionej WOLI wszyscy się wyzWOLImy!
Czy oni to planowali? Czy przygotowywali się? Czy też uprawiają oportunistyczną prowizorkę?
Daniel ryczy:
 Wyrwijcie murom zęby krat! Tego chce od was Saszka! Saszka  nasza Mesjaszka!
Słyszę buczenie nadlatujących dronów oraz brzęczenie dzwonków alarmowych.
Rozbłyski świateł nabierają rytmu, podobnie jak podchwycony przez Kuracjuszy chwalebny tytuł:
 Mesjaszka! Saszka Mesjaszka! Mej-Saszka, Mej-Saszka, MEJ-SASZKA!
Skandowanie podnieconego tłumku  istna echolalia.
Śpiąca Saszka nie mówi tak i nie mówi nie , ale Saszki nikt nie pyta o zdanie.
Kurort wnet obraca się w pandemonium. Saszkowicze tłuką bezbronne drony gołymi pięściami. Liczna grupa rusza w stronę odseparowanego dotąd skrzydła dla personelu. Ktoś wspina się na balustradę. Ktoś tłucze okna. Światła dogorywają w jaskrawych paroksyzmach. Zanim nam też się oberwie, szepczę do Marty:
 Chodźmy, szybko, bo inaczej
i wówczas padam ofiarą prywatnego blackoutu.



• • •
Od rewolucji minęły dwa tygodnie, a jej dzieci już nie mają co jeść.
Porozbijali drony, zdemolowali gabinety, złupili magazyny, przebili kilka par zamkniętych drzwi. Kurort należy do nich. Ale więzienie nie przestało być więzieniem. Ucieczka, która udała się przedtem Jerzemu, teraz stała się nieosiągalna. Nie ma wyjścia  za wybitymi szybami, za zdartą kurtyną AR-u znajduje się ucięty murem fragment ogródka, nad dachem rozciąga się stalowa kopuła, nie ma górskich hal i nie ma otwartego nieba. Za głównymi odrzwiami stoi metalowa gródź godna atomowego bunkra (Marta twierdzi, że do Kurortu wchodzi się przez swego rodzaju śluzę, więc grodzie są tak naprawdę dwie). Po destrukcyjnej rozpuście niektórych nachodzi samorefleksja  po cóż to wszystko było? Lecz nie ma kogo przepraszać ani przed kim się ukorzyć. W Kurorcie ani widu, ani słychu, nie ma śladu po sanitariuszach, wolontariuszach czy pielęgniarkach. Doktor Naczelny także nie wraca, a maszynowi asystenci obrócili się w stertę złomu.
Prądu praktycznie nie ma, tryb awaryjny wydaje się zasilać tylko zamki w drzwiach oraz cherlawe, czerwone lampy. Woda cieknie z kranów coraz słabiej. Świat o nas zapomniał. Nie ma ucieczki.
Ukrywamy się. W trakcie Wielkiej Demolki Marta ocaliła mi życie, Stefan za to salwował śpiącą Magdalenę. Siedzimy zadekowani w odludnym zakątku skrzydła dla personelu, w kwaterze przeznaczonej oryginalnie dla Marty, to jest gościa z zewnątrz, do której tylko ona może otworzyć drzwi; zabezpieczenia wciąż działają. Moja mała ryzykantka kilkukrotnie cichaczem myszkowała po pokojach gospodarczych. Udało jej się zreperować drona-kucharczyka, który otworzył zamkniętą spiżarnię  do dzisiaj mieliśmy co jeść. Co dalej? Czekać na pomoc? Liczyć, że odsiecz przybędzie, zanim Kuracjusze spróbują kanibalizmu? I, jak dodaje Stefan: zakładać, że świata na zewnątrz też nie dopadła jakaś forma zagłady, że Teraźniejsi nie popełnili samoludobójstwa?
Nie ma ucieczki. Nie ma jedzenia. Co gorsza, większości brakuje podawanych regularnie w jedzeniu leków.
Niektórych Kuracjuszy nadal nękają śpiączki; u innych ustępują one miejsca anomaliom w zachowaniu. W błąkających się po Kurorcie Saszkowiczach wzmaga się agresja. Rzecz jasna, lider chwalebnego przewrotu, kiedy spotka się z niewdzięcznością zawiedzionej trzódki, nasamprzód poszukuje kozła ofiarnego. Daniel z pewnością ukierunkowuje wściekłość Kuracjuszy w naszą stronę. Nadal jednak nas nie odnaleziono, nie wywleczono za fraki, nie poświęcono na ołtarzu kwantowego zbawienia (ani nie posiekano na obiad dla kwantowych głodomorów, mruczy Stefan). Czekaliśmy  czekamy  ale nie możemy dłużej czekać. W końcu musimy wyjść z ukrycia.
Ze ściskiem w krtani i szpilą w sercu pozwalam Marcie udać się na zwiad.
Marta wraca po raptem pięciu minutach.
 Wszyscy są na dole  oświadcza.  Ci, którzy przeżyli Jakaś krwawa schizma Chodźcie. Nic nam nie zrobią. Są za słabi.
Marta ma rację. Wynurzamy się ze schronienia i przechodzimy półmrocznymi korytarzami, między odrapanymi ścianami, po kałużach bijącej z rur wody, po ruinie boazerii. Mijamy kilka porzuconych ciał. Zwłoki? Czy śpiączkowicze? W blasku czerwonych lamp ciężko stwierdzić. Kuśtykamy dalej, aż pod front budynku, gdzie za podwójnymi drzwiami widnieje masywna gródź.
Ocalali Saszkowicze rozłożyli się na podłodze przed zatrzaśniętymi wrotami. Niektórzy są ranni. Niektórzy majaczą. Niektórym podrygują nogi albo trzęsą się ręce. Wszyscy wgapiają się w gródź jakby dopadł ich zbiorowy kryzys atencyjny. Nie reagują na nasze nadejście. Obok komputerowego zamka leży Krystian, mocno cuchnący trupem. Rozbita głowa zapaćkała podłogę zaschniętą breją mózgu. Nad jego zwłokami czuwa Krystynka, szepcząca pod nosem jakieś nonsensy. Z wielkim trudem ukrócamy owe monologi, przebijamy aurę zaszokowanej apatii, i słowo po słowie wydobywamy z kobiety relację o ostatnich wydarzeniach.
Jak łatwo się domyślić, mimo apeli Daniela jego Saszkowicze, wytrąceni z równowagi po odstawieniu leków, w końcu rzucili się sobie do gardeł.
Po nieskładnej rzezi, jaka nastąpiła, nadal nie objawiło się żadne rozwiązanie. Zapytana o to, czy ratunek nadejdzie, Saszka nie powiedziała tak i nie powiedziała nie, albowiem wciąż spała, być może beztrosko wędrując kwantową świadomością po obcych światach. Wtedy Daniel wyszedł z propozycją, którą rzekomo podsunęła mu we śnie Saszka. Pierwsza gródź stała jeszcze wtedy otworem; do śluzy dało się wejść, chociaż druga gródź pozostawała zatrzaśnięta. Lider zmarnowanych Saszkowiczów miał prosty plan: wprowadzić Saszkę-Mesjaszkę do śluzy i zamknąć ją w środku, aby w separacji od świata zewnętrznego zrealizowała się pełnia kwantowego potencjału, aby funkcja falowa supernaturalnych, zbawicielskich mocy Saszki nie rozwiązała się przedwcześnie, ale obrachowała konkretne rozwiązanie. Nikt nie protestował, nikt nie pytał, co i jak Dopiero gdy Daniel wprowadził Saszkę do śluzy i jął zamykać ją od wewnątrz, z samym sobą w środku  wówczas doskoczył do niego Krystian, wierny przyboczny, krzycząc: przecież umawialiśmy się, że!. Daniel trzasnął głową Krystiana o gródź, uruchomił procedurę zamknięcia, i wskoczył do środka. Wrota zawarły się za nim z trzaskiem. To było przed pięcioma dniami.
 Krystian musiał coś wiedzieć  mruczę.  Pewnie znalazł klucz, dał go Danielowi i umówili się, że uciekną razem. Tymczasem Daniel-prorok przywłaszczył sobie skarb, zasłonił się Saszką i prysnął na zewnątrz, a Krystian został męczennikiem.
 No chyba  odpowiada Stefan  że Daniel był zwyczajnie szurnięty i faktycznie zamknął się w śluzie z biedną Saszką, żeby wymodlić prawdziwy klucz i siedzą tam od pięciu dni.
Marta, zajmująca się oględzinami cyfrowego zamka, nagle wzdycha.
 Ja jestem tym kluczem, tato.
Obracamy na nią wzrok.
 Mogę to otworzyć  uzupełnia moja córka.
No tak! Wpuszczona z zewnątrz Na prawach gościa Jakiś wyjątek w zabezpieczeniach Specjalny dostęp
Saszkowicze zaczynają między sobą poszeptywać:
 Mej-Saszka powróciła, Mej-Saszka w nowym ciele!
Marta ich nie słucha, tylko spogląda prosto na mnie, jakby szukając poparcia.
 Otworzyć, tato?
Waham się. Oczywiście że otwierać  wydostańmy się stąd! Oczywiście że nie otwierać  nie znamy świata na zewnątrz, nie wiemy nawet, co czeka na nas w tej śluzie, może oszalały Daniel, może Saszka, jednako żywa i martwa, przynajmniej dopóty nie wtargniemy w jej zamknięty wszechświat i nie zredukujemy wszechmożliwości do namacalnego konkretu
Marta  Marta jest moim konkretem, Marta poświadcza, że świat wciąż istnieje.
Moja córka podejmuje decyzję i wciska coś na dotykowym interfejsie.
Z grodzi wysuwa się podłużny, zakrzywiony kształt  klamka.
Klamka jako przekładnia przeznaczenia Ha!
Co jest za grodzią?
Rzeczywistość nie powiedziała jeszcze tak, i nie powiedziała nie.
 Gotowi?  pytam, po czym naciskam klamkę, a gródź gładko, bezszelestnie, jakby była zwiewną firanką, odsuwa się. Za nią jest mrok.
Stanąwszy na progu dusznej ciemni zaglądamy w cudzy sen i wypatrujemy śniącego, a ja, przez moment, przez ułamkową część sekundy, przez jeden kwant czasu, zastanawiam się, czy sam akurat nie 
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  Spocznijcie 
którzy się nałykali pośpiechu
by zdążyć
przed odwrotem weny.
DAria Galicka  * * *
Czas poetów zazwyczaj trwa krótko
czas poetów  z melancholii nutką
Czas poetów nastaje
czas poetów przemija
a ta chwila pomiędzy  niczyja
Czas poetów przygarnąć
czas poetów wysłuchać
czas poetów nakarmić
 bo nie tylko są z ducha
Czas poetów przygarnąć
czas poetów ugościć
czas duszyczce swej marnej
dać skosztować wielkości



Ilustracja: Agnieszka Achika Szady
Teresa Paryna  Przystanek Poezja 
Witajcie 
stygmatycy piękna
wyznawcy nieśmiertelności
umarłych krajobrazów.
Przysiądźcie 
wytrwali poszukiwacze słów
zaklinacze wersów
by się zmieściło całe życie
Spocznijcie 
którzy się nałykali pośpiechu
by zdążyć
przed odwrotem weny.
Tylko tu
możecie ucałować płatek wzruszenia
wieczne pióra
zanurzyć w obłokach


Dawid Król  * * *
Lubię
chodzić spać
późno
To uczucie
kiedy naraz tyle myśli
odłożonych za dnia na później
dzikim gonem
zwala się by pochwycić
otępić i zgubić
Zanurzam się po pas
jak w rwącym Sanie
i zapieram się
by złowić dla siebie
złotą rybkę
bez limitu życzeń
Niepodobna bowiem 
wejść dwa razy 
do tej samej rzeki
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Józef Bilski  O pisaniu
zapisuję słowa
malignę bezsennych nocy
igły przerwanych snów          
smakują czwartą kawą (z rumem)
wiśniowym tytoniem
wspomnieniami co zbyt wilgotne
by chciały się palić
każę sobie płacić słono
za ich zestawienia
bogato ilustrowane
w przyjaznej podróżom okładce
tak minął wieczór i poranek
dzień ósmy
zaginiony w kalendarzu
właściwy poszukiwaniom 
zapisuję słowa
krajobraz oblepia upałem
sypie śniegiem w oczy
głaszcze jesienią  choć i wtedy 
nie pozwala zapomnieć
mądre są oczy staruszek
na cmentarzach i dworcach
mądre są dłonie sprzedawczyń
natchnienia w nocnych barach
zapisuję okolicę
i sinusoidę horyzontu
za ostatnie słowo
wyproszę grosz
na łódź Charona
ciężko wejść na zeszyt

  

  
  

  Wielkanocnie

  Tomasz Kowalczyk, Jan Stanisław Kiczor, Katarzyna Hudy, Zdzisława Górska

  Zbliżają się Święto Wielkiej Nocy. Nie jest ono tak magiczne jak Boże Narodzenie, stąd może i w poezji mniej na jego temat napisano. Przedstawiamy Państwu kilka poetyckich perspektyw na ten czas  na początek Jan Stanisław Kiczor (1947-2018) i jego refleksje na Wielki Post, następnie Katarzyna Hudy z Mielca i jej, jakże teraźniejszy Pusty grób. Kolejny wiersz to Tomasz Kowalczyk z Lublina, poeta i animator kultury, właściciel jednego z pierwszych w Polsce portalu literackiego Ogród Ciszy i wiersz Turyści nie dbają o szczegóły  to już ujęcie historyka i teologa, nieco być może cyniczne, acz prawdziwe. Zamykamy wierszem Zdzisławy Górskiej (Strzyżów) i jej refleksją życia człowieka z pełną prostoty, ale jakże trafną puentą.
  

  
  zabezpieczam kamieniem co trudne i nie w porę
cokolwiek tam odłożę zamienia się w nową siłę
Jan Stanisław Kiczor  SEN WIELKOPOSTNY
W sumie nic się nie zmienia. Można spać spokojnie,
Zanurzając się w senną galaktykę nocy.
Posypana popiołem głowa chce odpocząć
Od nadmiaru rozterek, skruchy i podszeptów.
Zaprosił mnie Belzebub na tułaczą górę;
Chcąc abym się wyzwolił, zajrzał w różnorodność
Zamkniętą hermetycznie przed okiem człowieka:
Ale czerń była tylko i wiszące sople.
Wokoło grzmiały bębny piekielnym łoskotem,
Że się lód kruszył w drobne miliony kryształów
Rzucając blask na nagie kamieniste mury.
Wśród pożogi, okrzyków, zamykano bramy.
Jeszcze chwila, a strojny gałązką oliwną
W uroczystej procesji własnych ochroniarzy,
Odnajdę środek bitwy, by ogłosić pokój,
Przynieść ulgę, wytchnienie  na moich warunkach.
Będzie głośno: Hosanna! Lecz widzę i tumult
Obudzonych z wieczności, nietrwałych majaków,
Krzątających się cieni w Ogrodzie Oliwnym.
A na koniec ujrzałem właściwą Golgotę.


Katarzyna Hudy  PUSTY GRÓB
wczesną wiosną bywa trochę zimno
słońce broni struchlałej jeszcze trawy
na wszystko przychodzi czas
i wszystko ma swoje miejsce
nawet gdy ciasno to łatwo upychamy
jeszcze jeden uśmiech i dwa zadowolenia
człowiek jednak nigdy nie jest pewien
gdzie dobrze schować cierpienie
i komplet noży które o włos ominęły serce
pusty grób okazał się odpowiednim miejscem
zabezpieczam kamieniem co trudne i nie w porę
cokolwiek tam odłożę zamienia się w nową siłę
dobrze przy tym grobie czasem pomyśleć
o tym że Bóg który tyle razy mnie opuścił
to nigdy nie zostawił



Kolaż: Wojciech Gołąbowski
Tomasz Kowalczyk  TURYŚCI NIE DBAJĄ O SZCZEGÓŁY
po kilkudziesięciu latach zawiodła pamięć
nikt nie potrafił wskazać Golgoty spośród wzgórz
otaczających Jerozolimę
długo trwały przepychanki 
aż zdecydowano o pójściu na łatwiznę
pielgrzymi woleli wspinać się po łagodnych zboczach
via dolorosa wyznaczana raz na kilka pokoleń
uwzględnia rozwój architektoniczny starej dzielnicy
świadkowie nie zdążyli zanotować
po której stronie wisiał dobry łotr
trzeba było rzucić losy 
niedługo zniknie wieść
kto komu i dlaczego 
po trzech dniach wręczył łapówkę


Zdzisława Górska  SZCZĘŚLIWI 
Szczęśliwie urodzeni
na planecie Ziemia
wspominając równie szczęśliwie
urodzonych rodziców
Balansujemy na linie
przez najkrótszy czas
jaki nam się zdarzył
od startu do mety
Możemy przeżyć uniesienia,
radość, złość czy
liczne urazy fizyczno  słowne,
dotyk miłości i miękkość -
słów nie do zapomnienia
Z algorytmem na wszystko
zdążyliśmy wejść w chmurę
wirusów z koroną
i mimo niezliczoności badań
nie mamy obrony
Zostały suplikacje i samotny Bóg
na skrzyżowaniach idei
Kołyszemy bezbronne dzieciątko
i nie szczędzimy 
drzewa
na krzyż

  

  
  

  Sól zrób sobie z życia

  Katarzyna Hop-Drzewiecka

  Badaczka ludzkich dusz i umysłów, zawodowo zajmuje się psychologią. Jej pasją jest kontakt z naturą i sztuka. Mieszka w sypialni Warszawy, pod lasem, razem z psem. Przez długi czas odżegnywała się od pisania postrzegając je jako zajęcie niewystarczające przy jej talencie i zaangażowaniu. Dojrzewanie wewnętrzne i potrzeba wyrażenia swoich myśli i emocji a także nadania sensu życiu sprawiły, że podjęła pierwsze próby pisarskie, zaczynając od opowiadań. Wiersze pisze z przerwami do liceum, początkowo traktując je jako formę regulacji emocjonalnej. Obecnie widzi w nich sposób na opisanie świata w którym żyje, poszukiwania zrozumienia i wspomnianego już sensu. Lubi poezję lingwistyczną i zabawy słowem. Pisze, żeby się nie udusić, mimo iż lubi kiszone ogórki.
  

  
  Kwaśniej, słodziej 
Sól zrób sobie z ciała
Gorzknij z życiem
Niech wszystko stanie się
Umami.
Smaki (2022)
Słodki
jak zapach pierza
dojenie krowy z babcią
i lody na śniadanie
Słodki jak pierwsza miłość
i wiara w cuda
Słony
jak spocone ciało
grudka ziemi w bucie
i wiewiórka w śnie zimowym
Słony jak płacz po rozbitym kolanie
i odejście z domu
Kwaśny
jak niedojrzały agrest
żelki, gdy tyją boczki
i jedynka przy całej klasie
Kwaśny jak niedana podróż
i pęknięta przyjaźń
Gorzki
jak woskowina z uszu
kawa z kardamonem
i ciągnąca się noc
Gorzki jak pierwsze rozczarowanie
i ostatni obiad
Zajadaj się, nie głoduj
nie pożeraj po kryjomu
Mieszaj 
piołun z mlekiem
liść laurowy z lipą
orzech z wiśnią
krew z wodą
Kwaśniej, słodziej 
Sól zrób sobie z ciała
Gorzknij z życiem
Niech wszystko stanie się
Umami.



Katarzyna Hop-Drzewiecka
Manifest pierwszy  (2009)
między mojszością a twojszością
brzmień cyklów miesięcznych rozbieżnych
podziałów na cycate dupiaste
te które są rozwinięte i ułożone zarazem	
zastanawiam się gdzie ja
zmieszczę swoje szerokie światopoglądowe dwa
jajniki zaczynające się w mojej głowie
krocze nie może być tylko formą substytutu
środka szmacianej lalki
codziennie staram się budzić
przy sobie trzymać nogi
w górze


Bliznowate  (2009)
wejdę pomiędzy
boże
bosa brudna nie
umyta jakby los
pokopał smarkulę
a to tylko po wojaczku
noga ze schizofrenią
oparzone



Ilustracja: Agnieszka Achika Szady
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  Książki


  Recenzje


  Książka o szerokim rozmachu

  Joanna Kapica-Curzytek

  Julia Navarro Moje miejsce na ziemi
  

  
  Moje miejsce na ziemi to monumentalna powieść-rzeka, której akcja toczy się drugiej połowie XX wieku na kilku kontynentach. Losy głównych bohaterów są powiązane z ważnymi wydarzeniami historycznymi.
Ekstrakt: 50%
[image: Moje miejsce na ziemi]
Punktem wyjścia jest dla pisarki hiszpańska wojna domowa. Poznajemy troje znajomych: to Catalina, Eulogio i Fernando. Dla nich ten czas jest trudny, także dlatego, że znaleźli się po stronie przegranych. Kłopotów nie brakuje, a rodząca się dyktatura zabiera niektórym z nich bliskich członków rodziny. Wszyscy mają ważny powód, by wyjechać z Hiszpanii. Nie bez znaczenia jest także postać Amerykanina, Marvina  poety i pięknoducha, poszukującego na wojnie inspiracji do twórczości. 
Wydawca porównuje tę powieść z  trylogią Stulecie Kena Folletta. Rzeczywiście, założenie obu utworów jest podobne: chodzi o pokazanie losów bohaterów na tle ówczesnej sytuacji politycznej. Akcja drugiej części tego cyklu pt. Zima świata toczy się nawet w podobnym czasie. Ale powieści Julii Navarro bardzo brakuje finezji i zręczności Folletta. W Moim miejscu na ziemi przeważa skłonność do nadmiernej rozwlekłości i ciężkości narracji, co potęgują także sztuczne dialogi. 
O trzecim tomie Folletta Krawędź wieczności swego czasu napisałam, że o ile autor świetnie zobrazował tu  światowe wydarzenia, to gorzej jest z pokazaniem codzienności poszczególnych bohaterów. U Julii Navarro jest akurat odwrotnie: widać, że autorce nie brakuje pomysłów na opowieści o indywidualnych losach postaci, także drugoplanowych  i to jest najważniejszy powód, dla którego warto po książkę sięgnąć. Jednak z przekonującym powiązaniem wszystkiego z wydarzeniami historycznymi jest tu już o wiele gorzej. Nawet zarysowany tu motyw szpiegowski nie ratuje sytuacji, jest blady i nijaki. Walka Cataliny o szczęście jest z początku irytująca, choć trzeba przyznać, że ta irytacja ustępuje ciekawości, jak zakończy się ten wątek. Z czasem zaczyna być jasne, że autorka coś kryje w rękawie.
W moim odczuciu czas i wysiłek włożony w lekturę tej ogromnej powieści (liczy ona prawie 800 stron) jest jednak nieadekwatny wobec tego, z czym zostajemy na zakończenie. Jak na tak ambitnie zakrojony utwór, bardzo brakuje czegoś w rodzaju uniwersalnej refleksji na temat losów ludzi zdeterminowanych przez historię. W oryginale książka nosi tytuł Nie będziesz zabijał, ale ten moralizatorski motyw prawie tu nie wybrzmiewa, gubiąc się pod natłokiem fabuły, z której przeważnie trudno wyłuskać to, co najważniejsze. Książka o tak szerokim rozmachu musiałaby mieć coś więcej niż tylko walor rozrywkowy  inaczej pozostawia niedosyt.




Tytuł: Moje miejsce na ziemi
Tytuł oryginalny: Tú no matarás
Data wydania: 9 marca 2022
Autor: Julia Navarro
Przekład: Jerzy Żebrowski
Wydawca:  Albatros
ISBN: 978-83-8215-839-7
Format: 768s. 155×255mm; oprawa twarda
Cena: 59,90
Gatunek: historyczna, obyczajowa
Zobacz w: Kulturowskazie
Ekstrakt: 50%
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  PRL w kryminale:Siedem lat na tropie

  Sebastian Chosiński

  Jerzy Edigey Dzieje jednego pistoletu, Jerzy Edigey Dzieje jednego pistoletu
  

  
  Śmierć podczas służby wpisana jest w ryzyko zawodu milicjanta. Jak również to, że kiedy ginie funkcjonariusz, jego koledzy zobowiązani są zrobić wszystko, co możliwe (i niemożliwe również), aby ująć mordercę. Dlatego właśnie major Stanisław Makowski  bohater Dziejów jednego pistoletu Jerzego Edigeya  jest tak bardzo zdeterminowany. Zwłaszcza że skradziona sierżantowi MO broń służy teraz do popełniania przestępstw.
Ekstrakt: 70%
[image: Dzieje jednego pistoletu]
Połowa lat 70. ubiegłego wieku była dla Jerzego Edigeya okresem wyjątkowo pracowitym. Pomiędzy 1974 a 1976 opublikował bowiem aż dziewięć powieści: poczynając od Szklanki czystej wody i Diabeł przychodzi nocą (1974), poprzez Najgorszy jest poniedziałek, Strzał na dansingu i Walizkę z milionami (1975), aż po Morderca szuka drogi (znaną wówczas tylko z prasy), Dwie twarze Krystyny, Tajemnicę starego kościółka i omawiane dzisiaj Dzieje jednego pistoletu (1976). Ilość nie zawsze przechodziła w jakość, ale akurat w przypadku tej ostatniej jest pod tym względem całkiem przyzwoicie. Tego dziełka Edigey na pewno nie musiał się wstydzić.
To pod pewnymi względami pozycja bardzo nietypowa  nie tylko w dorobku warszawskiego pisarza, ale w całej historii peerelowskiej powieści milicyjnej. Po pierwsze: dlatego, że fabuła książki rozgrywa się w ciągu siedmiu lat (zaczyna się od wydarzenia, jakie ma miejsce w listopadzie 1965, natomiast finał śledztwa rozgrywa się wiosną 1972 roku); po drugie: ponieważ pojawia się w niej człowiek  i to wcale nie milicjant ani nawet zawodowy psycholog  który wciela się w rolę profilera, wydatnie przy tym pomagając prowadzącemu dochodzenie majorowi Stanisławowi Makowskiemu w ujęciu pomysłowych, lecz jednocześnie bezwzględnych, a niekiedy nawet okrutnych przestępców. Zaskoczeniem może być również fakt, że jednym z najważniejszych elementów spajających akcję jest broń  tytułowy pistolet, który na samym początku zostaje skradziony pełniącemu służbę w podwarszawskim Zygmuntowie sierżantowi Stefanowi Kalisiakowi.
Pechowy funkcjonariusz przypłaca tę kradzież życiem. Dla stróżów prawa odnalezienie zabójców milicjanta jest sprawą priorytetową; ostatecznie trafia ona na biurko majora Makowskiego, który jest oficerem Komendy Głównej. Mijają jednak kolejne miesiące, a dochodzenie nie posuwa się nawet na milimetr naprzód. Owszem, w czasie obławy na zygmuntowskich  mniejszego lub większego kalibru  bandytów wykrytych zostaje sporo przestępstw, ale nie to najważniejsze. Zabójca (bądź zabójcy) Kalisiaka zapadł się pod ziemię. A jednak Makowski ma pewność, że prędzej czy później wypłynie na powierzchnię, bo przecież broń ukradł on nie przez przypadek, ale w konkretnym celu  by użyć jej w czasie kolejnego przestępstwa. I tak właśnie się dzieje.
Mija niespełna rok; jest druga połowa sierpnia. Kiedy pod budynek poczty na Bielanach podjeżdża furgonetka po pieniądze, następuje atak  uzbrojony napastnik strzela do strażników, po czym kradnie worek z gotówką (jak się później okazuje, jest w nim ponad 300 tysięcy złotych) i ucieka. Świadkowie, do których udaje się dotrzeć, zeznają, że na jednej z sąsiednich ulic na sprawcę czekał samochód osobowy (czarny wartburg), którym odjechał. Co oznacza, że bandytów było co najmniej dwóch. Technicy z Zakładu Kryminalistyki KG MO ustalają natomiast, że przestępca strzelał z broni skradzionej sierżantowi Kalisiakowi. W maju 1968 roku sytuacja powtarza się: tym razem zuchwali bandyci atakują w samym centrum stolicy. Nieopodal Banku pod Orłami (przed którym 22 grudnia 1964 roku rzeczywiście doszło do zakończonego powodzeniem skoku) kasjerce spółdzielni Pomiar zabierają teczkę, w której jest ponad 400 tysięcy. Ponownie też padają strzały. I po raz kolejny okazuje się, że to z pistoletu zabitego funkcjonariusza.
[image: Dzieje jednego pistoletu]
Dochodzenie za każdym razem zostaje powierzone majorowi Makowskiemu. Co z tego skoro napastnicy nie pozostawiają na miejscu zdarzenia żadnych śladów, a zeznania świadków, choć oczywiście bardzo przydatne, prowadzą donikąd. Nie pomagają ani publikowane w mediach listy gończe, ani obiecana wysoka nagroda za dostarczenie informacji, które pomogą złapać bandytów. Nic więc dziwnego, że przełożeni majora  z jego bezpośrednim szefem, pułkownikiem Zdanowiczem, na czele  zaczynają patrzeć na niego z niepokojem. Omijają go również zwyczajowe awanse. Wszystko wskazuje na to, że ta sprawa ostatecznie pogrąży Makowskiego i niebawem odejdzie on na emeryturę w niesławie. Wówczas z pomocą przychodzi mu przyjaciel z lat szkolnych i towarzysz z konspiracji, teraz profesor Polskiej Akademii Nauk, filozof Kazimierz Żywiecki. Nie ma on wprawdzie ani wykształcenia prawniczego, ani tym bardziej kryminalistycznego, ale ma za to nadzwyczaj logiczny i światły umysł. Poza tym zna się na psychice ludzkiej. To on właśnie daje majorowi kilka wskazówek, które skierują śledztwo na właściwe tory.
Na szczęście Edigey nie zdecydował się pójść na skróty. Profesor Żywiecki nie podaje Makowskiemu złodziei i zabójców na tacy, raczej uświadamia mu pewne rzeczy, wskazuje, wśród kogo powinien on szukać sprawców napadów. Bogatszy o nowo zdobytą wiedzę, major wie już, że kiedy bandyci uderzą następny raz  będzie mu łatwiej. Trzeba tylko, niestety, cierpliwie poczekać na kolejny skok. To jedyna niedogodność, obciążająca sumienie milicjanta. Bo przecież może zdarzyć się ponownie tak, że podczas napadu zginie kolejna niewinna osoba. Cóż, innego wyjścia nie ma Edigey w bardziej rozbudowanych formach prozatorskich zazwyczaj radził sobie dobrze. Dzieje jednego pistoletu są tego potwierdzeniem. Nie musząc donikąd pędzić, autor konsekwentnie buduje napięcie, pozwala wybrzmieć poszczególnym wątkom, znajduje czas na budowanie portretów psychologicznych bohaterów (vide Makowski, jak również przestępcy, których co prawda do samego finału nie znamy z nazwiska, ale z każdym kolejnym rozdziałem dowiadujemy się na ich temat coraz więcej). Efekt? Powstał świetny kryminał, który może być ozdobą każdej kolekcji powieści milicyjnych z czasów Polski Ludowej.




Tytuł: Dzieje jednego pistoletu
Data wydania: 1976
Autor: Jerzy Edigey
Wydawca:  KAW
Format: 192s.
Gatunek: kryminał / sensacja / thriller
Zobacz w: Kulturowskazie
Ekstrakt: 70%
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  Postęp musi trwać

  Miłosz Cybowski

  Joe Abercrombie Kłopotliwy pokój
  

  
  Kłopotliwy pokój to książka zwodnicza  z pozoru obiecuje niewiele i, jak na część drugą trylogii, powinna należeć do średnich. Tymczasem Joe Abercrombie czyni tytułowy pokój krótkotrwałym, a wydarzenia zawarte w tej powieści wyjątkowo nieprzewidywalnymi.
Ekstrakt: 90%
[image: Kłopotliwy pokój]
Jeśli jest coś, co wyróżnia cykle Abercrombiego na tle jego samodzielnych powieści, są to z pewnością bohaterowie oraz ich ewolucja na kartach kolejnych tomów. Zmienia się w nich także świat  tutaj zdecydowanie bardziej niż w Pierwszym Prawie  i nawet jeśli możemy przeczuwać, że wszystko zmierza w kierunku rewolucji, to nigdy nie możemy mieć pewności, jakimi ścieżkami autor zdecyduje się nas tam zabrać. Na duży plus należy zaliczyć ograniczoną rolę magii i Bayaza, który, choć pozostawia po sobie swój dom bankowy oraz niezawodnego Yoru Sulfura, stanowi raczej odległe zagrożenie niż głównego aktora. Do godnych uwagi należy zresztą zaliczyć to, w jaki sposób bohaterowie z poprzedniej trylogii drżą ze strachu przed konsekwencjami zadzierania z nim, a jak pozostali zupełnie nie rozumieją, dlaczego mieliby się przejmować kimś, kto nie robi praktycznie nic ani dla nich, ani dla Unii.
Pozytywnie zaskakuje odwrócenie ról i przemiany Leo dan Brocka oraz króla Orso. Ten pierwszy zupełnie nie radzi sobie w świecie polityki, stając się bezwiednie pionkiem w rękach bardziej doświadczonych graczy (wliczając w to swoją świeżo poślubioną żonę). Być może gdyby zadowalała go rola figuranta, wszystko poszłoby o wiele łatwiej, ale znany ze swojej zapalczywości Młody Lew aż pali się do walki  tak wojennej, jak i politycznej. Czym, jak nietrudno się domyślić, sprowadzi na siebie zgubę. Tymczasem dotychczasowy utracjusz i bawidamek Orso powoli wyrasta na człowieka czynu, polityka, który liczy się ze zdaniem swoich doradców (szczególnie Arcylektora Glokty) i stara się znaleźć kompromis, który pozwoli na utrzymanie jedności Unii.
Tymczasem na północy, niezależnie od politycznych knowań, umiera Wilczarz, a Rikke zaczyna powoli panować nad swoim długim okiem. I, niezależnie od widzenia przyszłości, jest też w stanie działać wobec swoich wrogów i sojuszników z bezwzględnością, której nikt się po niej nie spodziewał. Można nawet powiedzieć, że z całego zestawu głównych bohaterów, to właśnie ona okazuje się (być może zaledwie tymczasową) zwyciężczynią.
Fabuła biegnie do przodu w zaskakującym tempie  przynajmniej aż do samego finału, który, na wzór Bohaterów, został przedstawiony z pietyzmem i odpowiednim chaosem, jak zresztą na każdą bitwę przystało. Vitari podróżuje po Unii wypełniając polecenia Arcylektora, Leo i Orso starają się za wszelką cenę zgromadzić jak najwięcej sojuszników, a Savine, mimo początkowych niepowodzeń biznesowych, rzuca się w wir politycznego intryganctwa. Abercrombie połączył tutaj elementy, z którymi radzi sobie najlepiej, w jedną złożoną i wciągającą całość. Polityczne intrygi i z pozoru nieistotne decyzje okazują się mieć ogromny wpływ na bohaterów i ich losy. Spotkanie Leo i Orso, obu całkowicie incognito, z królem Jappo, stanowi bardzo ładny i bardzo przemyślany zbieg okoliczności. Dla innych, takich jak Vitari czy Pleczysty, służba okazuje się ciężkim kawałkiem chleba, zmuszając do rewizji poglądów moralnych. W świecie, w którym dominują odcienie szarości i nic nie jest jednoznacznie dobre ani złe, nie jest wcale łatwo znaleźć bezpieczną drogę. Bo nic też nie wskazuje na to, by którakolwiek z nich mogła faktycznie do bezpiecznych należeć.
Kłopotliwy pokój dostarcza dokładnie takiej rozrywki, jakiej moglibyśmy się spodziewać po tym autorze  jest brutalnie, bezlitośnie i akcja gna do przodu nie oglądając się ani na czytelnika, ani na bohaterów. Ci ostatni zresztą w pełni zdają sobie sprawę z upływającego czasu i swoich ograniczonych możliwości przeciwdziałania siłom postępu i historii.
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  Książka bardzo potrzebna

  Marcin Osuch

  Daniel Koziarski, Wojciech Obremski Polch
  

  
  Komiks w naszym kraju już dawno przestał być medium tylko dla młodszych odbiorców. W księgarniach i nielicznych (ale gorąco przeze mnie polecanych) sklepach specjalistycznych, można kupić album praktycznie dla każdego, o każdej tematyce. Obok samych komiksów dynamicznie rozwija się także gałąź publicystyki komiksowej, a pod tym względem ubiegły rok był chyba rekordowy. I właśnie jedną z pozycji, która pojawiła się w 2022 roku była książka Polch. Kowal od komiksów.
[image: Polch]
Tytuł mówi wszystko; jest to biografia jednego z najbardziej znanych polskich rysowników realistycznych czasów PRL-u i nie tylko. Przypomnijmy dla porządku, że Bogusław Polch, bo oczywiście o nim mowa, to rysownik m.in. takich komiksów jak Kapitan Żbik, Ekspedycja, Funky Koval czy Wiedźmin. Jak zresztą wynika z samej książki, Polch bardzo mocno ingerował w scenariusze poszczególnych historii, częstokroć stając się ich nieformalnym współautorem.
Autorzy książki, Daniel Koziarski i Wojciech Obremski bardzo rzetelnie i drobiazgowo przejrzeli praktycznie wszystkie dostępne materiały dotyczące Bogusława Polcha, jego dzieł i aktywności artystycznej. Na życie twórcy spojrzeli przede wszystkim z perspektywy kolejnych etapów jego kariery. Nie znajdziemy tutaj wielu szczegółów z jego dzieciństwa czy wczesnej młodości, nie dowiemy się, co dokładnie spowodowało jego fascynację historyjkami obrazkowymi. Praktycznie od razu spotykamy w liceum plastycznym dzielącego pasję z Grzegorzem Rosińskim i debiutującego komiksem Wyprawa via kosmos, opublikowanym w harcerskim Korespondencie Wszędobylskim. I od tego momentu, chronologicznie poznajemy kolejne etapy kariery głównego bohatera książki, oczywiście przede wszystkim komiksy, ale także ilustracje, storyboardy i działalność w agencjach reklamowych (dosyć istotną, jak wynika z lektury). Polch. Kowal od komiksów nie jest laurką. Autorzy przedstawiają najbardziej znane osiągnięcia artysty, ale też nie unikają ocen i opinii krytycznych. Znajdziemy tego trochę przy okazji omawiania dużego i trudnego przedsięwzięcia, jakim był Wiedźmin, ale przede wszystkim dotyczyło to inicjatywy marketingowo-promocyjnej związanej z magazynem Kron.
Zdecydowanie najciekawszą częścią książki są wspomnienia rodziny, przyjaciół, współpracowników i znajomych. Jest tych tekstów dużo i chociaż niekiedy zawarte w nich myśli pokrywają się z naszym własnym postrzeganiem twórczości Bogusława Polcha, to ich największą wartością jest bardzo osobisty stosunek do współtwórcy Funkyego Kovala. Książkę zamyka bardzo bogaty zbiór fotografii zarówno rodzinnych, jak i tych związanych z działalnością twórczą Polcha.
Jedyne, czego można żałować, to to, że autorzy nie mieli okazji odbyć dłuższej rozmowy z samym artystą. To jest zresztą swoista bolączka i utrapienie osób współcześnie piszących o twórcach i komiksach z czasów PRL-u, ograniczony dostęp lub wręcz brak informacji z pierwszej ręki. Ten sam problem dotknął mnie i Konrada Wągrowskiego podczas pracy nad książką Kolorowe zeszyty. Podziemny front, Pilot śmigłowca i inne serie komiksowe PRL. Mimo to autorzy wyszli z zadania obronną ręką, prezentując w swoim opracowaniu praktycznie pełne spektrum działalności Bogusława Polcha.
Książka Daniela Koziarskiego i Wojciecha Obremskiego to ważna pozycja w sferze publicystyki komiksowej. Wraz z wydanym niedawno przez BWA Jelenia Góra albumem Bogusław Polch. Retrospektywa, Polch. Kowal od komiksów zbiera, konsoliduje i porządkuję informację o tej bardzo ważnej i niezwykle barwnej postaci polskiego komiksu. Pozycja obowiązkowa także dla tych, którzy wolą czytać komiks niż książki o komiksach.
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  Bogowie i owady

  Joanna Kapica-Curzytek

  Książę Harry Ten drugi
  

  
  Ten drugi to książka, gdzie dosłownie każde zdanie zostało prześwietlone przez sztaby ludzi: prawników, specjalistów od wizerunku. Czy wobec tego warto po nią sięgnąć? Tak  jeśli nastawimy się nie tylko na prześledzenie opowieści o życiu księcia i jego rodziny. Poza nimi jest tu jeszcze wiele innych interesujących detali.
[image: Ten drugi]
Harry, książę Sussex, urodzony w 1984 roku młodszy syn króla Anglii Karola III i księżnej Diany (zginęła w wypadku samochodowym w 1997 roku), przez lata zmagał się z etykietką zastępcy, tego zapasowego wobec swojego starszego brata Williama, następcy tronu. Jako niespełna trzynastolatek stracił matkę, a jego żałoba, rozpacz dziecka, była wystawiona na widok publiczny. W drodze do dorosłości zaliczył niejedną wpadkę, co było głośno komentowane w światowych mediach. Od pięciu lat jest żonaty z amerykańską aktorką Meghan Markle. Nie można oprzeć się wrażeniu, że przez cały ten czas toczy się właściwie jedna wielka operą mydlana z udziałem ich obojga.
W 2020 roku książę i księżna Sussex wydali oświadczenie o zrzeczeniu się przez nich oficjalnych funkcji w brytyjskiej rodzinie królewskiej. Co jednak ciekawe, Harry zachował tytuły szlacheckie i miejsce w sukcesji do tronu (jest obecnie piąty). Jak sądzę, dla odbioru tej książki jest to ważny szczegół, oznacza bowiem, że księcia wybijanie się na niepodległość i podążanie odrębną drogą należy raczej uznać jako wycofanie się (nawet jeśli na czas nieokreślony), a nie jego definitywną rezygnację. Nie dajmy się więc zwieść podczas lektury Tego drugiego: w przypadku takich osobowości, jak autor tej książki, książę Harry, nie może być mowy o bezgranicznej szczerości, przemycaniu tajemnic poza protokołem czy spontanicznym ujawnianiu prywatności.
W pierwszej części swojej autobiografii książę Harry wraca we wspomnieniach do okresu dzieciństwa i szkolnych lat. Jak przyznaje, trudno mu było sobie przypomnieć wiele sytuacji z przeszłości ze względu na traumę związaną z nagłą śmiercią matki. Całkiem ciekawie przedstawione są czasy jego edukacji w elitarnej szkole Eton: odkrywanie dobrych i złych stron koleżeństwa, pierwsze kroki w sportach zespołowych oraz wagary, podczas których dotrzymywał kroku innym kolegom w piciu alkoholu i paleniu, ujmijmy to, różnych rzeczy. Mogłoby się wydawać  młodość, jak w przypadku każdego innego chłopaka. Tylko że Harry był inny, o czym świadczą wtrącone mimochodem zdania o uzbrojonych ochroniarzach i przycisku antynapadowym.
Harry raczej powściągliwie pisze o poszczególnych członkach rodziny królewskiej, choć oczywiście są na kartach jego książki obecni. Wypełniają przypisane im obowiązki, obchodzą święta, wymieniają się prezentami. I tutaj znów refleksja  być może to rodzina, jak każda, ktoś lubi kogoś bardziej niż innych, są antagonizmy i tarcia. Tyle, że oczywiście życie brytyjskiej rodziny królewskiej wystawione jest na widok publiczny, co niesie ze sobą określone konsekwencje.
Druga część książki (Przeklęty, lecz nieugięty) to, najogólniej rzecz ujmując, opis stawania się mężczyzną. Książę Harry wybrał karierę wojskową. Po wielomiesięcznym szkoleniu (którego ciekawy opis tu znajdziemy) trafił na wojnę w Afganistanie. Ze względu na bezpieczeństwo został po niecałych trzech miesiącach ewakuowany z frontu i rozpoczął szkolenia dla pilotów śmigłowców wojskowych. Zanim jeszcze książkę dostaliśmy po polsku, przez media przetoczyła się krytyka zawartych w niej słów, według których zabijanie wroga było zbijaniem pionków z szachownicy.
Brytyjski arystokrata od lat mocno angażuje się w działania dobroczynne, inspirując się częściowo aktywnością na tym polu jego matki, księżnej Diany. Mało kto wie, że książę Sussex zdobył biegun północny i południowy  ta druga wyprawa miała charakter charytatywny i była uhonorowaniem weteranów wojennych. Z tym wydarzeniem wiąże się pewien, nazwijmy to, problem zdrowotny Harryego, o którym pisze z humorem. Zdystansowany uśmiech, chwilami przechodzący w ironię i gorycz, towarzyszy zresztą wielu innym miejscom w książce.
Ważnym punktem tej publikacji wydaje się też otwartość księcia Harryego wobec wielkiego tabu: przyznaje się do kłopotów zdrowotnych natury psychicznej i tego, że na pewnym etapie życia poddawał się psychoterapii. To rzecz ogromnie krzepiąca z punktu widzenia przełamywania fałszywych stereotypów i uprzedzeń wobec osób z problemami psychicznymi.
Trzeci rozdział koncentruje się na osobie Meghan Markle, którą poznał w 2016 roku, a poślubił dwa lata później. Jest czymś bardzo budującym przeczytać o tym, gdy mężczyzna znajduje miłość swojego życia i dojrzewa do odpowiedzialności i partnerstwa. Harry naprawdę sympatycznie o tym pisze. Z drugiej jednak strony, ta część książki jest chyba najmniej wiarygodna, bo mocno przesłodzona, a postać Meghan  wydaje się mocno wyidealizowana. Książka stanowi bez wątpienia pewną próbę odbudowania wizerunku żony Harryego, która w prasie nie jest postrzegana najlepiej.
Tyle oficjalna, zewnętrzna warstwa tej autobiografii. Ale poza nią, jak napisałam wcześniej, jest jeszcze wiele innych szczegółów, na które warto zwrócić uwagę. To one tworzą tło i kontekst całej tej opowieści, budząc różnorodne refleksje. Warto przede wszystkim prześledzić Tego drugiego , skupiając się na więzi Harryego ze starszym bratem. To, co tu znajdziemy może być mocno zaskakujące. Książę Sussex przywołuje postać księżniczki Małgorzaty, siostry królowej Elżbiety: jej relacje z babcią nie były dokładnym odpowiednikiem tych, które łączyły mnie z Willym, ale mocno je przypominały [pisownia oryginalna]. Być może w lepszym zrozumieniu tego wątku pomocna będzie książka Elżbieta i Małgorzata, wydana u nas niedawno.
Przez cały czas przewija się w Tym drugim wątek roli mediów w postrzeganiu roli członków rodziny królewskiej i kształtowaniu ich wizerunku. Spojrzenie na autobiografię pod tym kątem może się okazać szczególnie pouczające. Harry nie kryje otwartej antypatii do prasy. W okresie dzieciństwa, a także w szkole doświadczył bezwzględności mediów w rujnowaniu jego prywatności. Przypomina, co wydarzyło się z jego matką.
W tym miejscu pojawia się częsty zarzut, że i księżna Diana, i obecnie Harry z żoną, nie byli i nie są konsekwentni w kontaktach z mediami: z jednej strony bronią dostępu do prywatności, z drugiej zaś sprzedają prasie szczegóły ze swojego życia. Są to jednak dwie różne rzeczy: kontaktowanie się z przedstawicielami mediów na własnych warunkach oraz padanie ofiarą paparazzich, dla których nie ma żadnej świętości i którzy wykonują swój zawód z naruszaniem nie tylko jakichkolwiek norm przyzwoitości, ale i prawa.
Osoby takie, jak książę Harry są do pewnego stopnia ofiarami zmieniających się społecznych oczekiwań i zachowań. Również rozwój technologii (to, że każdy wszędzie może zrobić zdjęcie lub nagrać film) pogłębia ten problem. Dawniej królów, królowe i ich krewnych uważano za równych bogom, teraz  by przytoczyć zawartą w książce myśl  przypominają owady, którym bezkarnie można wyrywać skrzydełka i bezinteresownie niszczyć, pozbawiając prawa do prywatności.
Dlaczego powstała ta książka? Potocznie sądzi się, że po to, aby książę Harry rozliczył się w jakiś sposób z ojcem, bratem i resztą krewnych, ułożył sobie z nimi nadszarpnięte relacje. To jednak tylko część odpowiedzi na pytanie. Jestem zdania, że ta autobiografia została napisana między innymi po to, by odsłonić mechanizmy rządzące mediami i powiązane z tym swego rodzaju upodmiotowienie członków rodziny królewskiej.
Ten drugi pokazuje jasno, że w mediach wszystko ma swoją cenę. Wszystko jest produktem na sprzedaż. W tej branży są, jak wszędzie, koterie i grupy interesów, a także osoby, którzy mają dominację absolutną. Dlatego też służby prasowe mają nieograniczoną władzę nad członkami rodziny królewskiej, zaś taki absolutyzm może przypominać społeczeństwa autorytarne. Czy to uzasadniona teza? Warto przy tej okazji przypomnieć sobie historię (niewymienionego w książce) zmanipulowanego wywiadu księżnej Diany z Martinem Bashirem, przeprowadzonego w 1995 roku[bookmark: a1]1).
Z lektury Tego drugiego wynika, że wśród zdominowanych przez prasę członków rodziny królewskiej mogą znajdować się, jak w każdej społeczności, konformiści oraz buntownicy, niegodzący się na to, by być jednocześnie bogami i owadami. Czy ich walka ma sens? Jest jeszcze za wcześnie, by się przekonać, czy ta książka mogłaby coś w tej dziedzinie zmienić, czy też będzie jedną z wielu publikacji, które nic nowego nie wniosą.

[bookmark: a1t]1) BBC i autor wywiadu z 1995 roku przepraszają rodzinę księżnej Diany, dostęp 18. marca 2023
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  Mała Esensja:Jak znaleźć skarby cenniejsze niż złoto

  Marcin Mroziuk

  Katarzyna Wasilkowska Jowanka i Pierścień Kurantów
  

  
  Jowanka i Pierścień Kurantów to okazja do powtórnego spotkania z sympatyczną dziewczynką i jej kolegami, których całkiem dobrze poznaliśmy w pierwszej części cyklu Katarzyny Wasilkowskiej. Teraz nie tylko jesteśmy świadkami sporych zmian w życiu tytułowej bohaterki, ale także obserwujemy, jak grupka przyjaciół trafia na ślad prawdziwej afery kryminalnej.
Ekstrakt: 80%
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Kiedy w domu niespodziewanie pojawia się jej mama, która od dawna nie dawała żadnego znaku życia, to mogłoby się wydawać, że Jowance już niczego nie będzie brakować do szczęścia. Niestety okazuje się, że Ilona ułożyła sobie życie na nowo i zanosi się na to, że rozwód rodziców głównej bohaterki jest tylko kwestią czasu. Pewną pociechą jest to, że kobieta chce naprawić relacje z córką, ale dziewczynce nie jest łatwo przyzwyczaić się do jej nowego partnera. Owszem, Martin jest przystojny, najwyraźniej dobrze mu się powodzi, ale to przecież nie znaczy, że może bez trudu zastąpić ukochanego tatę, który przecież na miarę swoich możliwości zawsze troszczył się o Jowankę. Co gorsza, wkrótce się okazuje, że w przypadku sporów między dorosłymi zdanie dziecka mało się liczy
W międzyczasie członkowie gangu spod Gilotyny szukają na ogrodach działkowych nowej kryjówki, w której mogliby przeczekać zimowe chłody przyjemniej niż w namiocie rozbitym nieopodal jabłoni. Tutaj pojawiają się jednak dodatkowe komplikacje. Ich źródłem jest młodsze rodzeństwo Wawrzka, które wspólnie z dobrze nam znaną Nikolą również postanowiło zająć na działkach jakiś wolny domek. Jakby tego było mało, maluchy twierdzą, że w tamtej okolicy mieszka jakiś staruszek. Tylko co miałby tam robić w zimie w nieogrzewanej altanie?
Razem z bohaterami przekonamy się, że właśnie z tym starszym panem wiąże się niezwykła historia kryminalna. To Jowanka szybko dochodzi do wniosku, że nie jest to zwyczajny bezdomny, bo na takiego jest zbyt dobrze ubrany, a w dodatku wygląda, jakby się czegoś obawiał. Warto zaznaczyć, że dziewczynka i jej koledzy nie tylko dostarczają ukrywającemu się mężczyźnie żywności, ale swoimi działaniami pomagają mu powrócić do normalnego życia. Zanim to jednak następuje, sporo się dzieje, bo w tę sprawę wmieszany jest też prawdziwy czarny charakter, który świetnie maskuje swoje przestępcze poczynania.
W Jowance i Pierścieniu Kurantów atrakcją mogą być również wydarzenie rozgrywające się w szkole. I tak nie jest żadnym zaskoczeniem, że Jowanka nadal nie dogaduje się z Manią. Wprawdzie obie starają się unikać otwartego konfliktu, ale ich relacji nie poprawia to, że główna bohaterka podejrzewa nielubianą koleżankę o wymuszanie haraczy od młodszych uczniów. Trzeba zaś przyznać, że finał jej dochodzenia w tej sprawie okaże się doprawdy zaskakujący. To z kolei kolejny dowód na to, że Katarzyna Wasilkowska doskonale wie, jak należy opowiadać historie, żeby bez reszty wciągnęły młodych czytelników.




Tytuł: Jowanka i Pierścień Kurantów
Data wydania: 22 września 2022
Autor: Katarzyna Wasilkowska
Ilustracje: Monika Pollak
Wydawca:  Literatura
Cykl: Jowanka
Seria: Klub Łowców Przygód
ISBN: 978-83-8208-095-7
Format: 176s. 140×208mm; oprawa twarda
Cena: 32,90
Gatunek: dla dzieci i młodzieży
Zobacz w: Kulturowskazie
Ekstrakt: 80%
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  Krótko o książkach:Ucząc się sztuki życia

  Joanna Kapica-Curzytek

  Valérie Perrin Życie Violette
  

  
  Życie Violette to mądra i ciepła opowieść o miłości i pamięci. Niesie nadzieję, na przekór mrocznej sile śmierci.
Ekstrakt: 70%
[image: Życie Violette]
Nie sposób nie polubić tytułowej bohaterki tej powieści. Bierze (nierozpieszczające ją) życie takie, jakim jest, stara się stawiać czoło przeciwnościom losu, których nie brakuje. Ma do wszystkiego dystans  zapewne z tej racji, że jest dozorczynią cmentarza i obcowanie z kwestiami ostatecznymi nie robi na niej wrażenia. Ale jest jedna śmierć, która znaczy dla niej najwięcej i na zawsze zmienia jej życie.
Autorka znalazła świetny ton dla tej historii: intymny i liryczny, ale jednocześnie zdroworozsądkowy i przepojony subtelnym humorem. Violette każdego dnia na nowo uczy się sztuki życia, czerpiąc z niego jak najwięcej radości. Otacza się roślinami, docenia dobre jedzenie i życzliwych ludzi wokół. 
To bez wątpienia przepiękna opowieść o traumatycznej stracie i budowaniu sobie świata po niej. Jednak w pewnym momencie wkradają się w Życie Violette inne wątki i inne osoby. Jest ich zbyt dużo, co sprawia, że często podczas czytania można się pogubić. Nieoczekiwane zmiany perspektywy czasowej i narratora wprowadzają niepotrzebne zamieszanie, wybijają z rytmu i dezorientują. Wątek poszukiwania osób odpowiedzialnych za pewien wypadek jest rozwlekły, choć trzeba przyznać, że jego zakończenie okazuje się nieoczekiwane i tym bardziej tragiczne.
Zwracają uwagę niebanalne tytuły rozdziałów w formie sentencji. Choć niektóre mogą wydawać się ckliwe, to jednak są pokrzepiające i przynoszą ukojenie. Wiele takich złotych myśli znajduje się też w samej powieści. Warto do nich wracać; czasami takie literackie drogowskazy są potrzebne. Niestety, książka została wydana bez spisu treści, co utrudnia odnalezienie interesujących nas fragmentów.




Tytuł: Życie Violette
Tytuł oryginalny: Changer leau des fleurs
Data wydania: 23 marca 2022
Autor: Valérie Perrin
Przekład: Wojciech Gilewski
Wydawca:  Albatros
ISBN: 978-83-8215-376-7
Format: 480s. 135×205mm; oprawa twarda
Cena: 49,90
Gatunek: obyczajowa
WWW: Polska strona
Zobacz w: Kulturowskazie
Ekstrakt: 70%
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  PRL w kryminale:Ostatni kieliszek koniaku w życiu

  Sebastian Chosiński

  Jerzy Edigey Nagła śmierć kibica, Jerzy Edigey Nagła śmierć kibica
  

  
  Wbrew tytułowi wydanej w 1978 roku powieści Jerzego Edigeya Nagła śmierć kibica, jej akcja wcale nie rozgrywa się w środowisku fanatycznych kiboli któregoś z pierwszoligowych klubów piłkarskich. Kibicem, którego dopada przedwczesna śmierć jest  na pierwszy rzut oka  szacowny naukowiec, który, co okazuje się z czasem, wcale nie jest postacią świetlaną.
Ekstrakt: 60%
[image: Nagła śmierć kibica]
Czytając kolejne powieści milicyjne warszawskiego eksadwokata Jerzego Edigeya (1913-1983), można było odnieść wrażenie, że jeżeli pojawia się na ich kartach pułkownik Adam Niemiroch (szef Wydziału Zabójstw, choć jego nazwa niekiedy się zmieniała, Komendy Głównej MO), to zaraz obok musi pojawić się także major Janusz Kaczanowski. Tak właśnie było w Błękitnym szafirze (1971), Najgorszy jest poniedziałek (1975), Dwóch twarzach Krystyny (1976) oraz Pomyśle za siedem milionów (1982). Od czasu do czasu jednak Edigey decydował się przydzielać pułkownikowi niższych stopniem oficerów, na tle których Niemiroch mógł błyszczeć jeszcze jaśniejszym blaskiem. W Sprawie dla jednego (1978) śledztwo pod jego komendą prowadzili porucznik Andrzej Ciesielski i podporucznik Antoni Szymanek, natomiast w wydanej w tym samym roku (w Czytelnikowskiej serii Z jamnikiem) Nagłej śmierci kibica  porucznik Roman Mierzejewski.
Nagła śmierć kibica  tytuł jest bardzo mylący, ponieważ z miejsca przywodzi na myśl tematykę piłkarską, podczas gdy chodzi o osobę przyglądającą się rozgrywce brydżowej  ukazała się w 1978 roku, ale napisana została dwa lata wcześniej podczas pobytu pisarza w Sopocie. Może był wtedy na urlopie, a może korzystał z dobrodziejstw jakiegoś stypendium. W każdym razie czas spędzony nad morzem postanowił poświęcić także pracy, tworząc wprawdzie nie swój najlepszy, ale najprawdopodobniej najbardziej klasyczny kryminał. Jak rozumieć w tym przypadku przymiotnik klasyczny? Najdosłowniej: czerpiący z dorobku mistrzów gatunku, a nade wszystko z Agathy Christie.
W czasie kiedy Edigey pisał tę powieść, tydzień pracy trwał jeszcze sześć dni. Dlatego Polacy na wszelkiego rodzaju spotkania towarzyskie umawiają się tutaj w sobotnie wieczory. Organizatorami tego konkretnego, które przynosi zgon jednego z gości, są wybitny chemik, wymieniany nawet wśród kandydatów do nagrody Nobla, profesor Zygmunt Wojciechowski oraz jego małżonka, a niegdyś studentka, Elżbieta. W ich willi zbiera się nadzwyczajne towarzystwo: adwokat Leonard Poturycki z małżonką Janiną, kardiolog Witold Jasieńczak z żoną Krystyną, dawny ulubiony uczeń gospodarza docent Stanisław Lechnowicz z narzeczoną aktorką Mariolą Boweri (która naprawdę nazywa się dużo banalniej Maria Skowronek) oraz dwaj naukowcy spoza Warszawy  profesor Politechniki Śląskiej Andrzej Badowicz i przybysz z dalekiego Londynu, profesor Henryk Lepato, który do wojny mieszkał w Warszawie i nazywał się Lepatowicz. Został jednak z powodu swej działalności w Szarych Szeregach aresztowany przez Niemców, wywieziony do obozu na terenie III Rzeszy, gdzie wyzwolili go Amerykanie. Zamiast wrócić do kraju, postanowił pozostać na emigracji.
[image: Nagła śmierć kibica]
Do Warszawy Lepato przybył na gościnne wykłady dla polskich studentów; jest to jego pierwszy pobyt w kraju od wojny. Jako że już wcześniej poznał podczas zagranicznej konferencji profesora Wojciechowskiego, słynny polski uczony został poproszony o zaopiekowanie się dostojnym gościem. Dla niego właśnie zorganizował brydża, na którego zaprosił swoich dobrych znajomych i przyjaciół. Nie przewidując oczywiście, że w czasie gry wydarzy się tragedia. Po kłótni z mecenasem Poturyckim, wypiwszy kieliszek koniaku  pada bowiem martwy docent Lechnowicz. Doktor Jasieńczak początkowo stwierdza, że przyczyną śmierci jest zawał serca (w końcu to znany stołeczny kardiolog!) i tak też oznajmia wezwanemu do willi Wojciechowskich lekarzowi pogotowia. Próbuje nawet wywrzeć na niego presję, by zabrał trupa ze sobą, stwierdzając zgon w drodze do szpitala. Młody medyk jest jednak służbistą i odmawia, informując jednocześnie zebranych, że trzeba wezwać milicję. Wtedy mecenas Poturycki decyduje się, żeby poinformować swego przyjaciela, czyli pułkownika Niemirocha, a ten desygnuje do rozeznania się na miejscu porucznika Mierzejewskiego.
Sekcja zwłok wykazuje, że Lechnowicz zmarł po wypiciu koniaku zatrutego dużą dawką cyjanku potasu. Nie ma więc wątpliwości, że został zamordowany i że sprawcę zbrodni należy poszukiwać wśród gości zaproszonych przez Wojciechowskich. Młodemu porucznikowi trudno uwierzyć w to, by ktoś z tak znanych i szanowanych ludzi mógł dopuścić się morderstwa. Ale fakty pozostają nieubłagane. Po pierwszej rozmowie z dziewiątką podejrzanych wątpliwości nie ma też pułkownik Niemiroch; stary milicyjny wyga szybko dochodzi do wniosku, że wszyscy zebrani kłamią. Że każdy coś ukrywa i z jakiegoś powodu nie chce przyznać się do prawdy. Z czasem oczywiście wszystko zostaje wyjawione, ale to zabierze jednak kilkanaście dni i będzie związane z niemal niekończącymi się przesłuchaniami.
Czytając Nagłą śmierć kibica, można odnieść wrażenie, że tekst ten idealnie nadawałby się na przedstawienie Teatru Sensacji Kobra: fabuła jest bowiem wyjątkowo statyczna, a za tło mogłyby posłużyć w zasadzie trzy wnętrza grające rolę salonu w willi profesora Wojciechowskiego oraz gabinetów pułkownika Niemirocha i porucznika Mierzejewskiego. W dwóch ostatnich odbywałyby się przesłuchania, w tym pierwszym  scena otwierająca (śmierć Lechnowicza) i zamykająca przedstawienie (wyjaśnienie całej sprawy podczas wizji lokalnej). W przeciwieństwie do wielu innych powieści Edigeya, w których pojawia się Niemiroch, w tej dzieje się tak naprawdę niewiele. Kolejne rozdziały odpowiadają przesłuchaniom kolejnych świadków. Rozmówiwszy się ze wszystkimi, ułożywszy poszczególne elementy układanki we właściwe miejsca  pułkownik jest przekonany, że poznał prawdę. Trzeba jeszcze tylko przećwiczyć wszystko na miejscu zdarzenia i można zatrzymać przestępcę. Wszystko jest tu logiczne i nawet ciekawe. Szkoda jedynie, że tak do bólu nieruchawe.




Tytuł: Nagła śmierć kibica
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  Polsko-niemiecki kalejdoskop

  Andreas Zoltar Boegner

  Dieter Bingen, Andrzej Kaluza, Basil Kerski, Peter Oliver Loew Polskie ślady w Niemczech
  

  
  Czy książka, która napisana została z myślą o niemieckim odbiorcy, może być ciekawą lekturą dla polskich czytelników? Publikacja Niemieckiego Instytutu Spraw Polskich udowadnia, że to istotnie możliwe.
Ekstrakt: 80%
[image: Polskie ślady w Niemczech]
Już przy pierwszym spojrzeniu na Polskie ślady w Niemczech. Kalejdoskop staje się oczywistym, że jest to książka szczególna: Ponad 250 haseł, ułożonych w kolejności alfabetycznej oraz utrzymana w niebiesko-szarej tonacji szata graficzna tego przebogato zdobionego rysunkami i fotografiami tomu, zapowiadają lekturę równie interesującą, co urozmaiconą.
Zgodnie z tytułem, tematem są różnorodne wpływy Polaków i polskiej kultury na Niemcy i Niemców, które, jak w przedmowie piszą redaktorzy leksykonu, są już od wieków najbardziej znaczącym zewnętrznym oddziaływaniem na kraj między Renem a Odrą. Przedstawiając zarówno osoby jak i miejsca związane z takimi wpływami, autorzy haseł dokumentują przenikanie się obu kultur.
Wybrane zagadnienia nie wyczerpują oczywiście tematu, ale są zaskakująco różnorodne. Obok haseł obowiązkowych dołączono i te mniej, a nawet prawie wcale nie znane. Nieprzypadkowo książka otrzymała podtytuł Kalejdoskop  to bardzo precyzyjne opisanie charakteru Polskich śladów w Niemczech. Niczym w kalejdoskopie właśnie czytelnik może przyjrzeć się barwnemu korowodowi osób, miejsc i wydarzeń, wybierając przy tym najbardziej interesujące hasła według własnego upodobania.
Nikogo nie zdziwi zapewne, że w książce zamieszczono informacje o Stanisławie Lemie, Krzysztofie Pendereckim, Agnieszce Holland czy (aby nie ograniczać się wyłącznie do ludzi kultury i sztuki) Robercie Lewandowskim, Róży Luksemburg lub Janie Pawle II. Co łączy jednak Marka Fostera, jednego z czołowych niemieckich piosenkarzy, z krajem nad Wisłą? Dlaczego akurat we wschodnioniemieckim mieście Bitterfeld można odkryć ślady Polaków w Niemczech? Dlaczego miasteczko Haren zmieniło na kilka lat nazwę na Maczków? Czym jest Klub Polskich Nieudaczników? W jaki sposób pewien bezdomny Polak stał się berlińskim cesarzem kloszardów?
Nie tylko osoby i miejscowości są tematem książki. Swoje miejsce znalazły tu również potrawy (polska gęś, piwo i żubrówka, ale i restauracja Gdańska w Oberhausen) oraz tak diametralnie przeciwstawne cechy polsko-niemieckiego sąsiedztwa, jak eksport księży i prostytucja, praca polskich sprzątaczek, sprzedaż polskich koni i życie w miastach podzielonych przez ustanowione po wojnie granice.
Każdy kalejdoskop żyje poprzez wykorzystanie różnie ubarwionych i ukształtowanych elementów. Polsko-niemieckie sąsiedztwo jest, ze względu na wielopłaszczyznowe kontakty, kalejdoskopem szczególnie barwnym. A to czyni Polskie ślady w Niemczech książką zaskakująco żywą i fascynującą.
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ISBN: 978-3-8389-7236-7
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  Wobec grozy wojny

  Joanna Kapica-Curzytek

  Carla Montero Ognisty Medalion
  

  
  Ognisty medalion umiejętnie łączy współczesne motywy thrillera i powieści sensacyjnej z opowieścią o niełatwych losach ludzi u schyłku drugiej wojny światowej w stolicy Niemiec.
Ekstrakt: 80%
[image: Ognisty Medalion]
Hiszpańska pisarka Carla Montero jest już bardzo dobrze znana polskim czytelnikom. Ma na swoim koncie świetny debiut Wiedeńska gra, a na uwagę zasługują wszystkie jej powieści, by wymienić na przykład Zimowy wiatr na twojej twarzy czy Ogród kobiet.
Wydany w oryginale rok temu Ognisty medalion jest kontynuacją Szmaragdowej tablicy. Nie trzeba jednak znać poprzedniej książki, aby w pełni cieszyć się lekturą niniejszego tomu. Najważniejsze szczegóły zostają tu przypomniane, a autorka kieruje dalszy ciąg osobistych losów Any w intrygującą stronę. Okazuje się, że niedawna przeszłość tej postaci była dosyć trudna, a i obecnie nie brakuje jej dylematów. Będzie musiała na nowo określić relacje łączące ją z kilkoma osobami.
Ana jest madrycką historyczką sztuki, która swego czasu odnalazła cenny obraz Giorgione′a. W tej książce chodzi z kolei o odszukanie bezcennego medalionu, którego moc spędzała sen z powiek ludziom już pod koniec XV wieku. Jego bardziej współczesna historia łączy się z carskim rodem Romanowów, zamordowanych w ogarniętej rewolucją Rosji.
Autorka bardzo umiejętnie poprowadziła fabułę w dwóch perspektywach czasowych: Ana otrzymuje bardzo intratną propozycję pracy w swojej branży ze strony kogoś, kogo już nie bardzo ma ochotę widywać. Jednocześnie też pojawia się na horyzoncie kusząca perspektywa, by wziąć udział w rozwikłaniu zagadki Ognistego Medalionu. Nie zabraknie jej przy tej okazji uczuciowych perypetii oraz podróży w różne miejsca. Jej wątek trzyma w napięciu. Słabszymi stronami niektórych poprzednich książek Carli Montero był brak błysku, chwilami też tempa, a także schematyczna przewidywalność. Bardzo miło się przekonać, że w Ognistym medalionie autorka na ogół uniknęła tych niedociągnięć.
Znakomity i mocno poruszający jest zawarty w powieści motyw historyczny. Pisarka dosyć sprawnie powiązała losy tytułowego medalionu z osobami, które znalazły się w Berlinie na zakończenie drugiej wojny światowej. Sceny ze stolicy Niemiec, rozgrywające się od kwietnia do maja 1945, zapadają głęboko w pamięć. Wojenne obrazy głodu, gwałtów i wielu ludzkich tragedii w chaosie zrujnowanego miasta kontrastują ze scenami, w których ludzie szukają nadziei, ukojenia i wzajemności swoich uczuć. Są tu przede wszystkim Niemcy i Rosjanie, ale Carla Montero znalazła też świetny sposób, aby wpleść w fabułę również opowieść o dzieciach ewakuowanych podczas hiszpańskiej wojny domowej do Związku Sowieckiego w latach 1937-38. Ich tożsamość kształtowała się głównie w placówkach wychowawczych, nastawionych na wyrabianie w nich posłuszeństwa i lojalności wobec autorytarnego państwa.
Ciekawe, że obok naprawdę bogatej warstwy historyczno-obyczajowej, która koncentruje się na opowieściach o ludziach, wątek medalionu miejscami schodzi na dalszy plan. Przy odrobinie złej woli można nawet uznać, że nieraz zostaje on po prostu zapomniany. Jednak, co zaskakujące, tego się przeważnie nie odczuwa, bo - jak napisałam wcześniej - wątek historyczny jest tu doskonale opisany. Świetnym zabiegiem są także jednoakapitowe wstępy do poszczególnych rozdziałów, przybliżające szczegóły historyczne i realia Berlina. Wiosną 1945 roku dla tego miasta rozpoczynał się bodaj najboleśniejszy czas w historii, trwający aż do 1989 roku.
Zagłębienie się w historię sprzed dziesięcioleci oznacza dla Any również rozwikłanie pewnych rodzinnych tajemnic Ale nie chciałabym zdradzać zbyt dużo  odsyłam więc do książki, którą z pełnym przekonaniem polecam. Przyniesie ona z pewnością wiele czytelniczej satysfakcji, połączonej z bolesnymi nieraz, ale jakże potrzebnymi refleksjami dotyczącymi natury człowieka, postawionego wobec grozy wojny.




Tytuł: Ognisty Medalion
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Data wydania: 7 marca 2023
Autor: Carla Montero
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  Seryjni:Zawsze starałem się nie zostawiać żadnych śladów

  Sebastian Chosiński

  Andrzej Gawliński Wampir
  

  
  W rok po poświęconej Edmundowi Kolanowskiemu książce Nekrofil Andrzej Gawliński opublikował w Wydawnictwie Kryminalistycznym analizę zbrodniczej działalności kolejnego z polskich seryjnych morderców  Joachima Knychały. Wampir jest pozycją znacznie obszerniejszą, bo też materiał wyjściowy  kilkunastotomowe akta sprawy  pozwolił na dogłębniejsze zbadanie sprawy Frankensteina, jak nazwali go śledczy prowadzący dochodzenie w latach 70. i 80. ubiegłego wieku.
Ekstrakt: 80%
[image: Wampir]
Seryjny zabójca nie musi mieć wcale odstręczającego wyglądu. Na pierwszy rzut oka może wydawać się najzupełniej normalnym, zdrowym człowiekiem, wzbudzać zaufanie. W domu być troskliwym ojcem, w pracy  nie sprawiającym kłopotów podwładnym czy kolegą. Inteligentnym i oczytanym człowiekiem, który nie ma wcale swojego szaleństwa wypisanego na twarzy. Kimś takim był właśnie Joachim Knychała (1952-1985)  potocznie nazywany Wampirem z Bytomia bądź, od kryptonimu ścigającej go milicyjnej grupy operacyjnej (powołanej do życia w czerwcu 1979 roku), Frankensteinem. Jako pracownik kopalni Andaluzja w Piekarach Śląskich nie był ani lepszym, ani szczególnie gorszym od swoich kolegów. Jako mąż i ojciec rodziny (doczekał się dwojga dzieci: córki Sylwii i syna Łukasza) starał się być, co po aresztowaniu podkreślała żona Halina, troskliwy, choć zdarzało mu się używać wobec niej przemocy. Przechodziła nad tym jednak do porządku dziennego, jak wiele kobiet wychowanych w patriarchacie. Dużo czytał; miał kolekcję książek historycznych i peerelowskich kryminałów. Za pięć morderstw i osiem usiłowań zabójstw kobiet (w tym nieletnich) skazano go na karę śmierci, którą wykonano w Krakowie w więzieniu na Montelupich 21 maja 1985 roku.
Knychała od dawna interesuje i naukowców, i pisarzy. Profesor Jan Widacki  jeszcze jako doktor habilitowany, kierownik Katedry Kryminalistyki na Uniwersytecie Śląskim w Katowicach  w 1982 roku trzykrotnie przeprowadził badania poligraficzne (wariograficzne) mordercy; wykorzystując ich wyniki, opublikował po latach opracowanie Zabójca z motywów seksualnych: studium przypadku (2006). Sześć lat temu Przemysław Semczuk wydał książkę zatytułowaną Kryptonim «Frankenstein», która była zbeletryzowanym reportażem opisującym zbrodnie Wampira z Bytomia. Przed rokiem ukazała się natomiast analiza kryminalistyczna autorstwa doktora Andrzeja Gawlińskiego Wampir. Joachim Knychała  seryjny morderca kobiet. Gawliński konsekwentnie bierze na warsztat  tym razem już stricte naukowy  kolejne przypadki polskich zbrodniarzy z lubieżności: zarówno tych z czasów PRL-u (vide Edmund Kolanowski, Mieczysław Zub, Bogdan Arnold), jak i III RP (Mariusz Sowiński, Piotr Trojan).
Wampir Gawlińskiego, chociaż napisany został przystępnym, literackim językiem, jest jednak przede wszystkim opracowaniem naukowym, a więc tym samym maksymalnie obiektywnym (co absolutnie nie oznacza, że wspomniany przeze mnie powyżej Przemysław Semczuk w swej książce obiektywizmu nie zachował  nic z tych rzeczy!), pozbawionym emocji. Ale też, jeśli akurat nie stanowiły one materiału ze śledztwa, nie ma w nim relacji  nazwijmy je  okołodochodzeniowych, które znaleźć można na przykład we wspomnieniach bądź wywiadach udzielanych po latach przez oficerów Milicji Obywatelskiej, którzy brali udział w polowaniu na Wampira z Bytomia, jak na przykład Roman Hula, Tadeusz Zieliński czy Henryk Kulawik. Czy to mankament? Biorąc pod uwagę, że Andrzej Gawliński postawił przed sobą inne zadanie  na pewno nie. Zwłaszcza że jego analiza i tak jest bardzo bogata w faktografię, nie brakuje w niej również rozbudowanego portretu psychologicznego sprawcy morderstw, co jest poniekąd skutkiem tego, że siedząc w areszcie Knychała (żona skracała jego imię do Achima) napisał kilkudziesięciostronicowy pamiętnik.
Często zresztą pisywał listy do prowadzących dochodzenie funkcjonariuszy bądź prokuratora; te trafiały zaś do akt sprawy. Aczkolwiek, nad czym Gawliński słusznie boleje, kilka tomów zaginęło. Z tego, co pozostało, można jednak stworzyć zaskakująco bogaty portret zbrodniarza, o tyle wiarygodny, że Knychała w areszcie okazał się być bardzo rozmowny. Nie oznacza to oczywiście, że zawsze mówił prawdę. Przeciwnie! Niejednokrotnie starał się wprowadzać śledczych w błąd, ale jego matactwa były skutecznie weryfikowane albo za sprawą badań na wykrywaczu kłamstw (prowadzonych przez Widackiego), albo w wyniku obserwacji psychologicznej i psychiatrycznej, która trwała wyjątkowo długo: od października 1982 do kwietnia 1983 roku, a przeprowadzano ją na Oddziale Psychiatrii Sądowej Szpitala Aresztu Śledczego Warszawa-Mokotów. W oparciu o wszystkie dostępne dzisiaj materiały procesowe (w tym zdjęcia i szkice z miejsc zbrodni i wizji lokalnych) Andrzej Gawliński tworzy kompleksowy opis życia i zbrodni popełnianych przez Wampira z Bytomia. Jest to oczywiście lektura przerażająca, ale dla czytelników zainteresowanych zagadnieniami kryminalistycznymi, zwłaszcza seryjnymi mordercami (obojętnie czy zawodowo, czy hobbystycznie)  obowiązkowa.
Gawliński nie ma wątpliwości, że przyczyn zbrodniczej działalności Knychały należy upatrywać w jego niezbyt szczęśliwym, mówiąc enigmatycznie, dzieciństwie. Babka i matka  Niemki, które po wojnie zdecydowały się pozostać w Polsce  wychowywały go bardzo rygorystycznie; zachowanie babci nosiło wręcz znamiona sadyzmu wobec dziecka, w każdym razie przemoc psychiczna i fizyczna były w domu Achima na porządku dziennym. Po latach, zwłaszcza będąc pod wpływem alkoholu, reagował agresją na widok kobiet, które uznawał (nie zawsze to musiała być prawda) za wulgarne albo które podnosiły na niego głos. Można jednak odnieść wrażenie, że z czasem to stawało się jedynie pretekstem do ataków, a tak naprawdę kierowały nim nienawiść i lubieżność. Choć od tej ostatniej cechy starał się w zeznaniach składanych przed milicjantami dystansować. Stronił od odpowiedzi na pytania, dlaczego obnażał po śmierci swoje ofiary; nie przyznawał się do tego, że czuł w tych momentach podniecenie seksualne i spełnienie. Psychiatrów i poligrafu nie udało się jednak oszukać.
Zbrodnicza działalność Frankensteina trwała osiem lat (od listopada 1974 do maja 1982), choć jeżeli za preludium do niej uznamy udział w usiłowaniu zbiorowego gwałtu, za który dostał karę trzech lat więzienia (za kratkami spędził w sumie połowę tego czasu), to dolną granicę należy przesunąć do stycznia 1971 roku. Zdzisław Marchwicki, rzekomy Wampir z Zagłębia, zabijał przez niespełna sześć lat (1964-1970), podobnie Mieczysław Zub  Fantomas (1977-1983), z kolei Paweł Tuchlin  Skorpion jedynie (i na szczęście!) przez cztery lata (1979-1983). Z tej czwórki Joachim Knychała najdłużej pozostawał na wolności, co w pewnym stopniu można przypisać jego inteligencji, jak również szczęściu oraz błędom popełnionym przez MO. O te ostatnie nie było zresztą trudno, wszak trzech ze wspomnianych seryjnych zbrodniarzy  Marchwicki, Zub i właśnie Knychała  działało na ternie rozległej aglomeracji śląskiej. Na dodatek Frankenstein i Fantomas niemal w tym samym czasie.
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  Nieznośny ciężar wspomnień

  Marcin Mroziuk

  Zoraida Córdova Podpalaczka
  

  
  W Podpalaczce towarzyszymy obdarzonej magicznym darem bohaterce, która znajduje się w samy centrum konfliktu targającego światem stworzonym przez Zoraidę Córdovę. Fabuła jest rzeczywiście wciągająca, natomiast szkoda, że zakończenie książki przynosi wyjaśnienie tylko części zagadek i każe spodziewać się powstania kolejnych części cyklu.
Ekstrakt: 70%
[image: Podpalaczka]
Nie ulega wątpliwości, że za sprawą posiadanej mocy kradzieży cudzych wspomnień Renata Convida z jednej strony budzi grozę zarówno wśród swoich pobratymców, jak i wrogów, z drugiej zaś stanowi dla jednych i drugich wielką wartość, gdyż może przeważyć szalę na korzyść którejś z walczących stron. Głowna bohaterka była bowiem w dzieciństwie wykorzystywana do wymierzania okrutnej kary ludziom buntującym się przeciwko królowi Puerto Leones, w tym wielu Moriom, do których sama się zalicza.
W momencie kiedy poznajemy Renatę, wprawdzie należy ona do Szeptów, którzy przeciwstawiają się koronie, ale od czasu, gdy dziewczynie udało się uciec z pałacu, przez wielu towarzyszy jest traktowana z dużą nieufnością. Rozwój wydarzeń śledzimy z jej perspektywy, dlatego łatwo nam też wczuć się w jej sytuację. Nie mamy więc wątpliwości, że w tych okolicznościach wielkim wsparciem dla Renaty jest uczucie, jakie łączy ją z Dezem  synem ich przywódcy. W związku z tym nie jesteśmy specjalnie zaskoczeni, że kiedy jej ukochany wpada w ręce cieszącego się złą sławą księcia Castiana, bohaterka  wbrew wyraźnym poleceniom przełożonych  wyrusza na straceńczą misję ratunkową do Andalucii, stolicy Puerto Leones.
Tak naprawdę to zaledwie punkt wyjścia dla pełnej niespodziewanych zwrotów akcji opowieści, której śledzenie pozwala czytelnikom stopniowo odkrywać skomplikowaną przeszłość i teraźniejszość świata, gdzie król Puerto Leones próbuje stopniowo zapanować nad sąsiednimi państwami. Nasza uwaga koncentruje się oczywiście na losach głównej bohaterki, która wydaje się być owładnięta  podobnie jak Dez  obsesją na puncie księcia Castiana. Dotarcie do następcy tronu nie będzie jednak prostą sprawą, szczególnie że Renata nie wie, komu może zaufać  zarówno wśród Szeptów, jak i mieszkańców królewskiego pałacu.
Przekonamy się również, że w świecie Podpalaczki nie można być pewnym nawet tego, co się widziało na własne oczy, bo obdarzeni wielką mocą Illusionári potrafią stworzyć niezwykle przekonujące iluzje. Co istotne, Moriowie dysponują jeszcze innymi rodzajami magii, a chociaż król Fernando walczy z nimi, to zarazem chętnie wykorzystuje ich moce do własnych celów  tak jak to było też w przypadku głównej bohaterki. Warto dodać, że postać Renaty nie tylko budzi sympatię, ale jest rzeczywiście intrygująca, dlatego w napięciu obserwujemy, jak toczą się jej burzliwe losy. Z przyjemnością zanurzamy się więc w tym pełnym magii uniwersum i krok po kroku odkrywamy jego kolejne sekrety. Te zalety sprawiają, że choć powieść Zoraidy Córdovy przeznaczona jest dla młodzieży, to może zainteresować również dorosłych fanów fantasy.
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  Krótko o książkach:Z miłości do książek

  Miłosz Cybowski

  Sofia Samatar Cudzoziemiec w Olondrii
  

  
  Dwa lata pisania i dziesięć lat poprawek  tak przedstawiona historia powstania Cudzoziemca w Olondrii Sofii Samatar daje bardzo dobre pojęcie o tym, czego powinniśmy się spodziewać po tej powieści. Wszystko jest tu dopracowane i przemyślane. Szkoda tylko, że trudno dać się porwać przedstawionej tu historii.
Ekstrakt: 50%
[image: Cudzoziemiec w Olondrii]
Nie ma co ukrywać, że lektura książki dostarcza wiele przyjemności  szczególnie tym, którzy  jak główny bohater  mają równie emocjonalne podejście do czytanych książek. Jest to bowiem opowieść o miłości, która nie jest ukierunkowana na ludzi, ale na przedmioty; nie na prawdziwe historie i przeżywanie życia, ale na czytanie o losach innych i traktowanie ich jako coś bardziej realistycznego niż otaczająca bohatera rzeczywistość. Jevick jest postacią pełną pasji, ale co z tego, skoro jego przygody w bardzo niewielkim stopniu stanowią jej odzwierciedlenie? Snująca się leniwie fabuła, wypełniona tytułami nieistniejących książek i złożonej polityki Olondrii, zupełnie nie porywa. To ostatnie zresztą mogło stanowić ciekawy punkt zaczepienia (czym staje się zresztą pod sam koniec, kiedy już Jevick może powrócić w rodzinne strony), ale konflikt ideologiczny  jako głównie opowiedziany, a nie pokazany  zupełnie tutaj nie wybrzmiał. 
Samatar poświęciła bardzo wiele czasu i energii na kreację świata, zwyczajów i kultury, ale odbyło się to kosztem fabuły i bohaterów. Cudzoziemiec nie jest powieścią złą, raczej powieścią niespełnionych nadziei. Podpisuję się pod znakomitą większością argumentów przedstawionych przez Beatrycze i zalecam ostrożność (oraz dużo cierpliwości) przy obcowaniu z prozą Samatar.
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  Mała Esensja:Na przekór zimnu

  Marcin Mroziuk

  Dawn Casey Baśnie zimowe
  

  
  Po Baśnie zimowe warto sięgnąć nie tylko w długie wieczory, gdy za oknem hula śnieg i mróz, gdyż poprzez zebrane tutaj piękne opowieści Dawn Casey wlewa mnóstwo ciepła do serc młodych czytelników, a bajecznie kolorowe ilustracje Zanny Goldhawk dodatkowo cieszą ich oczy.
Ekstrakt: 80%
[image: Baśnie zimowe]
W Baśniach zimowych autorka zabiera nas w różne zakątki świata, w tym również takie, które kojarzą się raczej z ciepłym klimatem. Nic dziwnego, że pochodząca z pustyni Kalahari w Afryce Południowej opowieść Dzieci i słońce wyróżnia się na tle innych historii, bo obserwujemy w niej, jak doszło do tego, że na niebie po raz pierwszy zaświeciło słońce. Z kolei w Gwieździe betlejemskiej obserwujemy starania meksykańskiej dziewczynki chcącej przynieść do szopki piękny prezent dla Dzieciątka Jezus. Przekonamy się, że każdy dar płynący z serca jest cenny, a nawet niepozorny chwast może nieoczekiwanie wzbudzić zachwyt.
Na przeciwnym biegunie znajdują się baśnie pochodzące z tak mroźnych krain, jak Syberia czy Grenlandia, w których wyraźnie wybrzmiewają trudy zmagania się z przeraźliwym zimnem i niedostatkiem żywności. I tak z przejęciem śledzimy tutaj perypetie rodzeństwa, które wyrusza na ratunek matce uwiezionej przez Zamieć (Siostrzyczka i braciszek), a także towarzyszymy chłopcu, który trafia do podmorskiego domu i swoim działaniem zapewnia pomyślność całemu ludowi (Matka Morza).
W książce znajdziemy opowieści ludowe nie tylko z różnych europejskich krajów  między innymi Norwegii (Król biały niedźwiedź), Ukrainy (Rękawiczka), lecz także Japonii (Złoto Tanukiego) czy Chin (Prezent królika). Pojawia się tutaj również polski akcent  aczkolwiek w tym przypadku może nieco zdziwić wybór mało znanego w naszej ojczyźnie Płaszcza dla księżyca. Przy czym Dawn Casey w Baśniach zimowych nie sięga jedynie do folkloru, lecz przedstawia też klasyczne historie stworzone przez Ernsta Theodora Amadeusza Hoffmanna (Dziadek do Orzechów) czy Hansa Christiana Andersena (Królowa Śniegu).
Warto dodać, że każda opowieść poprzedzona jest krótkim wprowadzeniem, w którym autorka przedstawia informacje dotyczące pochodzenia danej historii oraz jej istotnych elementów. Bez wątpienia znacznie ułatwia to młodym czytelnikom pełniejsze zrozumienie przesłań poszczególnych baśni, a z kolei zamieszczone na końcu książki szczegółowe dane o źródłach pozwalają na dotarcie do pierwowzorów. Oczywiście te ostatnie wskazówki zainteresują raczej dorosłych czytelników, bo dzieciom wystarczy po prostu wielokrotna lektura Baśni zimowych.
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  PRL w kryminale:Inżynier-bohater czy kat z Gestapo?

  Sebastian Chosiński

  Jerzy Edigey Zdjęcie z profilu, Jerzy Edigey Zdjęcie z profilu
  

  
  Jerzy Edigey w czasie drugiej wojny światowej pracował w swoim wyuczonym zawodzie w koncesjonowanej przez okupanta Izbie Adwokackiej, ale jednocześnie zaangażował się w tajne nauczanie, a kiedy wybuchło powstanie warszawskie  przystąpił do walki. Mimo to w swoich powieściach niechętnie nawiązywał, przynajmniej bezpośrednio, do tego okresu. Wyjątkiem jest  wydane już po tragicznej śmierci autora  Zdjęcie z profilu.
Ekstrakt: 70%
[image: Zdjęcie z profilu]
Kiedy latem 1984 roku katowickie Wydawnictwo Śląsk opublikowało w serii Z krukiem (względnie Z tukanem) w trzydziestotysięcznym nakładzie kolejną powieść Jerzego Edigeya Zdjęcie z profilu, pisarz nie żył już od kilkunastu miesięcy. Zginął tragicznie 24 sierpnia 1983 roku w wypadku samochodowym w miejscowości Kruszyna pod Częstochową. Jechał właśnie z Warszawy, gdzie mieszkał, do stolicy Górnego Śląska; samochód prowadził jego przyrodni brat. Edigey  pamiętajmy, że to jego pseudonim literacki, naprawdę nazywał się Korycki  miał wtedy siedemdziesiąt lat i wciąż był aktywnym twórcą. Czego dowodzi chociażby napisane w 1981 bądź 1982 roku, w każdym razie już po wyborze na prezydenta Stanów Zjednoczonych Ronalda Reagana, Zdjęcie. Nie jest to klasyczna powieść kryminalna. Nie zostaje w niej popełniona, przynajmniej nie w czasie rzeczywistym, żadna zbrodnia. W fabule autor odnosi się natomiast do hitlerowskich zbrodni popełnionych w czasie okupacji.
Dla samego Edigeya czas wojny, choć naznaczony traumą całego narodu, był także czasem wchodzenia do zawodu. Studia prawnicze na Uniwersytecie Warszawskim ukończył w 1936 roku, po czym zaczął aplikanturę adwokacką u Jana Jodzewicza. Została ona przerwana przez najazd niemiecki na Polskę; Korycki wrócił do niej dopiero po paru miesiącach, tym razem jako aplikant mecenasa Jerzego Korneckiego. Przed Komisją Egzaminacyjną warszawskiej Izby Adwokackiej, kontrolowanej oczywiście przez władze okupacyjne, stanął w grudniu 1943 roku. Zdał go i cztery miesiące później został wpisany na listę adwokatów. W tym samym czasie zarabiał na życie jako radca prawny oraz wspólnik w biurze handlowym pośrednictwa kupna i sprzedaży nieruchomości, co wzbudzało  zwłaszcza po wojnie  wiele kontrowersji. Nie zapominajmy bowiem, że większość budynków, jakie w tamtym czasie trafiała do obrotu, stanowiła mienie pożydowskie. Ich właściciele byli zamykani w getcie, a następnie ginęli w komorach gazowych Treblinki i innych miejsc kaźni.
Nic więc dziwnego, że kiedy po wyzwoleniu ponownie złożył podanie o wpisanie go na listę adwokatów, musiał czekać parę miesięcy na weryfikację. Wzięto wówczas pod uwagę jego zaangażowanie w tajne nauczanie (prowadził zajęcia ze studentami konspiracyjnego Uniwersytetu Warszawskiego) oraz udział w powstaniu warszawskim w szeregach powiązanej z socjalistami Polskiej Armii Ludowej, co może zaskakiwać o tyle, że w latach 30. XX wieku był związany ze skrajnie prawicowymi Obozem Narodowo-Radykalnym ABC oraz Obozem Wielkiej Polski (za tę działalność trafił przecież nawet na pół roku do obozu odosobnienia w Berezie Kartuskiej). Bezpośrednio po wojnie zajmował się dziennikarstwem; publikował na łamach Dziennika Ludowego, Expressu Wieczornego i Kulisów. Mając, mimo pozytywnej weryfikacji, utrudniony dostęp do pracy adwokackiej, zajmował się szkoleniem młodych wioślarzy, w końcu zdecydował się na pisanie powieści kryminalnych i historycznych.
W swoich książkach rzadko nawiązywał do czasów okupacji; tym większym zaskoczeniem musiało być dla czytelników Zdjęcie z profilu. Zwłaszcza że Jerzy Edigey wykorzystał w nim świętą trójcę swoich sztandarowych bohaterów, kojarzących się głównie z jego powieściami milicyjnymi, czyli pułkownika Adama Niemirocha i podpułkownika (wreszcie awansował!) Janusza Kaczanowskiego z Komendy Stołecznej MO oraz sympatycznego, choć wielce denerwującego adwokata Mieczysława Ruszyńskiego (wszyscy oni pojawili się wcześniej między innymi w Najgorszy jest poniedziałek oraz Dwóch twarzach Krystyny). Ba! przy tej okazji pisarz w znaczący sposób uzupełnił biografię literackiego prawnika, wspominając o tym, że w czasie wojny mecenas Ruszyński prawie cztery lata spędził w niemieckich obozach koncentracyjnych. Jest to w Zdjęciu wyeksponowane parokrotnie, jakby sam Edigey odczuwał wyrzuty z tego powodu, że jego wojenne losy ukształtowały się zupełnie inaczej.
[image: Zdjęcie z profilu]
Powieść zaczyna się od wizyty w zespole adwokackim, w którym pracuje Ruszyński, niejakiego Stanisława Wróblewskiego. Jest on inżynierem, kierownikiem pracowni w Biurze Projektów; cenionym przez szefostwo, ale niekoniecznie lubianym przez współpracowników (tępi bowiem nagminne bumelanctwo). Pewnego dnia, przyszedłszy do pracy, znajduje na swoim biurku wspomnieniową książkę Józefa Barańskiego Przeżyłem piekło i Oświęcim, w której na stronie osiemdziesiątej drugiej znajduje się zdjęcie Hauptsturmführera SS Richarda Baumvogella, który przedstawiony został jako Kat z Bradomska (miasto, co Edigey podaje już we wstępie, jest fikcyjne). Ubrany w esesmański mundur, sfotografowany z profilu, szef bradomskiego Gestapo jest łudząco podobny do Wróblewskiego. Gdyby ktoś miał wątpliwości, czy to na pewno jest ta sama osoba, rozwiewa je czerwone znamię (a może blizna?) na prawym policzku.
Wśród pracowników biura szybko rozchodzi się informacja, że kierownik pracowni jest byłym nazistą i zbrodniarzem wojennym, odpowiedzialnym za śmierć setek ludzi  rozstrzelanych bądź, jak bradomscy Żydzi, wysłanych do komór gazowych. Zdarza się, że po przyjściu do pracy podwładni witają go okrzykiem: Heil Hitler! z obowiązkowo wyciągniętą w nazistowskim pozdrowieniu prawą ręką. Wróblewski tego w końcu nie wytrzymuje, ucieka z pracy i zgłasza się do Ruszyńskiego, prosząc go o to, aby ten stanął w obronie jego czci i zajął się sprawą. Adwokat, dostrzegając nieprawdopodobne wręcz podobieństwo, dochodzi do wniosku, że nie może być inaczej  Wróblewski i Baumvogell to ta sama osoba, odsyła więc bliskiego załamania nerwowego inżyniera do podpułkownika Kaczanowskiego. Ten za zgodą najbardziej zainteresowanego zleca Zakładowi Kryminalistyki przeprowadzenie badań porównawczych, które mają wykazać, czy Wróblewski naprawdę jest mężczyzną ze zdjęcia opisanym jako Kat z Bradomska.
Po kilku dniach okazuje się, że  tak, co skutkuje aresztem i śledztwem prokuratorskim, które ma doprowadzić do skazania Wróblewskiego vel Baumvogella za zbrodnie wojennego. Dochodzenie prowadzi Kaczanowskiego pod nadzorem prokuratora Władysława Szczypiorskiego, natomiast obrońcą z urzędu inżyniera zostaje mecenas Ruszyński. Podpułkownik przesłuchuje świadków z czasów wojny, którzy przed czterdziestu laty zetknęli się z szefem Gestapo; niektórzy z nich rozpoznają go we Wróblewskim w czasie okazania. Za każdym razem elementem przesądzającym jest czerwone znamię (blizna) na policzku. Nie pomagają tłumaczenia mężczyzny, że jego wojenny życiorys wyglądał zupełnie inaczej. Że nie jest wcale pochodzącym z Górnego Śląska nazistą, synem Niemca i Polki, ale chłopskim dzieckiem spod  obecnie białoruskiego  Nieświeża. Nikogo nie przekonuje nawet bezsporny fakt, że w ostatnich kilkunastu miesiącach wojny mężczyzna służył w 1 Armii Wojska Polskiego i zasłużył się w walkach o Warszawę (we wrześniu 1944) i podczas przełamywania Wału Pomorskiego. Że dwukrotnie otrzymał Krzyż Walecznych i raz Virtuti Militari.
Czy to naprawdę możliwe, aby gorliwy nazista i zbrodniarz przeobraził się w ryzykujące życie dla Polski patriotę? Mógłby przybrać taką maskę i nie zdradzić się przez kolejne lata? Na te właśnie pytania starają się odpowiedzieć podpułkownik Kaczanowski i prokurator Szczypiorski. Od efektów ich pracy zależeć będzie, czy Stanisław Wróblewski  szanowany pracownik, mąż i ojciec  trafi na długie lata za kratki, a może nawet zawiśnie na szubienicy (w czasie kiedy Jerzy Edigey pisał Zdjęcie z profilu, w Polsce Ludowej wciąż orzekano i wykonywano karę śmierci). Trzeba przyznać, że Edigey bardzo udanie zawiązuje fabułę i przez dłuższy utrzymuje tajemnicę. Niestety, zawodzi końcówka. Wyjaśnienie całej zagadki, choć mieści się w granicach rozsądku, okazuje się jednak trochę zbyt banalne. Pozostają też pytania bez odpowiedzi. Gdyby te odpowiedzi się w powieści znalazły, jej ocena byłaby na pewno jeszcze wyższa.
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  Rozmowy o ratowaniu świata

  Miłosz Cybowski

  Isaac Asimov Równi bogom
  

  
  Uhonorowani nagrodami Hugo i Nebula Równi bogom uznawani są przez samego Isaaca Asimova za najwybitniejszą powieść w jego dorobku. Ale to kolejna pozycja z wydawanej przez Rebis serii Wehikuł czasu, która dla dzisiejszego czytelnika może okazać się zbyt leciwa.
[image: Równi bogom]
Historia rozpoczyna się od niespodziewanego odkrycia, dokonanego przez dość przeciętnego naukowca, że w pewnej probówce nieznanym sposobem atomy wolframu zostały zamienione na inny izotop tego pierwiastka. Co jednak szczególnie ważne  nic takiego nie miałoby prawa zaistnieć w naszym wszechświecie. Jednak zamiast przedstawiać nam stopniowe dochodzenie prawdy i wykorzystanie tej wiedzy do rozwiązania problemu zaopatrzenia Ziemi w tanią i bezpieczną energię, Asimov sięga po zupełnie inne rozwiązanie. O tle całej historii dowiadujemy się śledząc losy zupełnie innego bohatera, który za cel postawił sobie udokumentowanie tych odkryć, aż do powstania zbawczej Pompy Elektronowej.
Drugim wątkiem przedstawionym w powieści są losy mieszkańców równoległego Wszechświata, którzy zainicjowali całą wymianę cząsteczek między ich światem a Ziemią. Tutaj również mamy do czynienia z ciekawą kreacją, bo obcy faktycznie są obcy  nie tylko pod względem fizycznym, ale też społecznym (łączenie się w triady składające się z trzech znacząco odmiennych jednostek) i intelektualnym. W dość nietypowy sposób dowiadujemy się także, dlaczego obcym tak bardzo zależy na utrzymaniu działania wymiany cząsteczek, mimo świadomości efektów ubocznych.
Trzecia część okazuje się powiązana z pierwszą, choć zamiast na Ziemi rozgrywa się na Księżycu, skolonizowanym wiele lat wcześniej, którego mieszkańcy odczuwają bardzo nikłe przywiązanie do kolebki ludzkości i uznają się za w pełni niezależną nację. Asimovowi znakomicie udało się oddać odmienność Lunarytów (o wiele lepiej niż MacDonaldowi w cyklu Luna)  nawet jeśli bardzo niewiele możemy jej tak naprawdę zaobserwować.
I tu wyłania się pierwszy i największy problem Równych bogom. To książka, która opiera się prawie wyłącznie na dialogach. Owszem, bohaterowie przemieszczają się z miejsca na miejsce, czasem nawet robią coś istotnego z punktu widzenia fabuły (jak chociażby obserwacja ćwiczeń Lunarytów czy podróże dotyczące prac nad historią pompy), ale tak naprawdę cała wiedza na temat wydarzeń i świata prezentowana jest przez samych bohaterów. I nie są to wbrew pozorom szczególnie zajmujące wymiany zdań, co raczej typowe wykładanie czytelnikowi wszystkiego w sposób przeczący regule show, dont tell. A że znacząca większość historii dotyczy niuansów związanych z fizyką i skutkami ubocznymi wymiany cząsteczek między paralelnymi wszechświatami, dostajemy bardzo dużo rozmów o fizyce. Można Asimova chwalić za przystępne przedstawienie tego tematu i roztrząsanie zagadnień, które można zaliczyć do popularyzacji nauki. Ale w powieści sprawdza się to nie najlepiej.
W efekcie zbyt łatwo można przeoczyć naprawdę dobre (wciąż ukryte w dialogach) elementy, takie jak brutalny świat nauki, w którym niektórzy są wywyższani, a inni zupełnie zapominani czy unikatowość mieszkańców Księżyca, którzy zbudowali swoją własną kulturę, jakże odmienną od ziemskiej. To jednak detale stanowiące tło przegadanej i nieszczególnie porywającej historii. Zakończenie zaś Ono chyba najlepiej oddaje leciwy charakter tej powieści.
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  Krótko o książkach:Wobec zagrożeń i przeciwności

  Joanna Kapica-Curzytek

  Pierre Lemaitre Lustro naszych smutków
  

  
  Lustro naszych smutków to tragikomedia, w której znajdziemy elementy romansu i powieści awanturniczej.  Choć toczy się w latach 40. XX wieku, odnosi się do rzeczy aktualnych również dzisiaj.
Ekstrakt: 70%
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Książka domyka trylogię francuskiego autora, składającą się z wyróżnionej Nagrodą Goncourtów powieści Do zobaczenia w zaświatach oraz  utworu Kolory ognia. Francja stoi u progu wojny, co dla wszystkich głównych postaci ma swoje poważne konsekwencje. Louise próbuje rozwikłać wstydliwy sekret swojej matki. Raoul Landrade na froncie czuje się jak w swoim żywiole. Fernand ma do spełnienia pewną misję, starając się pamiętać o żonie Alice. I jest trochę tak jak w grze węże i drabiny: każde z nich spotyka na swojej drodze ludzi, którzy im pomagają lub sprawiają, że dojście do celu staje się trudniejsze.
Bardzo ciekawe jest posłowie autora, w którym przeczytamy, jak starannie przygotował się on do pisania. Zaskakująco wiele scen z powieści ma swoje źródła historyczne. Nie brakuje też licznych inspiracji  literaturą klasyczną: lista pisarek i pisarzy, ważnych dla Lemaitre′a, jest tutaj całkiem długa.
Lemaitre  okazuje się świetnym obserwatorem ludzkiej natury, ma też dobre, ostre pióro, pozwalające mu wykreować postacie niebanalne i na swój sposób charakterystyczne. Zwracają uwagę wątki czytelnie nawiązujące do współczesności: poruszający obraz przyjmowania uchodźców i odsłanianie mechanizmów populistycznej propagandy. Odpowiada za nią Désiré, który na tym polu nie ma sobie równych. Doradzam, aby bacznie śledzić jego, nazwijmy to, zawodową karierę, bo to bodaj najzabawniejszy motyw Lustra naszych smutków. Jednak ogólna konkluzja utworu  że charakter człowieka ujawnia się w pełni wobec zagrożeń i przeciwności  wydaje się nieco zbyt banalna.
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  U progu zimnej wojny

  Joanna Kapica-Curzytek

  Giles Milton Berliński szach-mat
  

  
  Berliński szach-mat to reportaż historyczny, który pokazuje, że po zakończeniu drugiej wojny światowej konflikty między zwycięskimi mocarstwami nie wygasły. Niemiecka stolica była polem dramatycznej rywalizacji ludzi i ideologii.
Ekstrakt: 70%
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Brytyjczyk Giles Milton (urodzony w 1966 roku) to pisarz dosyć wszechstronny, ma na swoim koncie książki dla dzieci, jest także autorem komiksów. Jednak najlepiej czuje się w dziedzinie literatury faktu. Berliński szach-mat to już jego dwunasta książka z tego gatunku.
Po drugiej wojnie światowej Berlin stał się znaczącą sceną wielkiej polityki. Światowe mocarstwa po zwycięskiej kampanii, kończącej drugą wojnę światową, miały tu swoje ważne interesy. Chodziło nie tylko o unieszkodliwienie hitlerowskich Niemiec i odbudowę tego kraju tak, aby już więcej nie zagrażał on światu. Równie ważne było to, jak zwycięskie mocarstwa (Związek Sowiecki, Wielka Brytania, Stany Zjednoczone i Francja) ułożą się między sobą, aby zapewnić sobie możliwie jak najlepszą pozycję, umożliwiającą kontrolę globalnych przedsięwzięć.
Tymczasem jeszcze przed zakończeniem wojny okazało się, że oficjalne rozmowy i dyplomatyczne spotkania z zapewnieniami o wzajemnym zaufaniu to jedna strona medalu, natomiast w istocie rzeczy miały się zupełnie inaczej. Przekonuje nas o tym już prolog do książki, opisujący wydarzenia podczas konferencji w Jałcie, gdzie debatowano nad przyszłym kształtem Europy i świata.
Berliński szach-mat przybliża nam wydarzenia rozgrywające się w stolicy Niemiec w latach 1945 - 49. Jak świetnie wiemy, historia potoczyła się w taki sposób, że w Berlinie spotkały się cztery zwycięskie mocarstwa. Każde z nich zajęło dla siebie fragment miasta, co dla niemieckiej stolicy było początkiem najbardziej dramatycznego rozdziału w dziejach, trwającego aż do 1989 roku. Już w pierwszych miesiącach po wojnie mieszkańcy Berlina stali się ofiarami wielkomocarstwowych antagonizmów. Animozje pomiędzy rzekomymi sojusznikami, którzy pokonali Niemców, ujawniły się bardzo szybko. Taki oto był początek zimnej wojny na naszym kontynencie.
Giles Milton prowadzi narrację na dwóch płaszczyznach. Są tu wielkie postacie światowej polityki i drobiazgowo opisywane konsekwencje ich decyzji, kształtujące światowe relacje. Autor nie traci jednak z oczu głównej sceny, którą jest Berlin, i skupia naszą uwagę na dowódcach poszczególnych jego sektorów: Frank L. Howley był komendantem z ramienia USA, Alexander Kotikow kontrolował miasto w imieniu Związku Sowieckiego, a Robert Hinde administrował częścią brytyjską. Z pozoru mogłoby się wydawać, że każdy mógł administrować swoim odcinkiem i nie oglądać się na pozostałych, ale miasto to przecież organizm połączony na przykład sieciami dróg, komunikacji zbiorowej czy wodociągami. Każda decyzja miała daleko idące konsekwencje, a logistyka była, jak się wydaje, stosunkowo najmniejszym problemem. Niestety, pewnym niedociągnięciem autora wydaje się to, że niemal zupełnie pominął w swojej książce Francuzów i ich działania.
Druga warstwa narracji dotyczy tak zwanych zwykłych, cywilnych mieszkańców Berlina. Egzystencja w zrujnowanym po działaniach wojennych mieście, z brakami w zaopatrzeniu była tak samo ciężka jak podczas trwającego jeszcze konfliktu. Przejmujące są opisy gwałtów żołnierzy Armii Czerwonej na Niemkach z Berlina. Pozostają w pamięci szczegóły dotyczące głodu panującego w mieście. Sytuacji nie poprawiało nawet racjonowanie żywności. Problemy stały się szczególnie krytyczne podczas wyjątkowo mroźnej zimy na przełomie 1946 i 47 roku. Giles Milton pisze o wszystkim, nie szczędząc szczegółów dotyczących realiów codziennego życia. Miały na nie wpływ, jak się okazuje, także polityczne ideologie, obowiązujące w poszczególnych sektorach.
Z upływem czasu relacje Związku Sowieckiego i pozostałych zwycięskich mocarstw pogarszały się. Dyskusje na temat przyszłości Niemiec stawały się coraz trudniejsze. Sowieci zdecydowali się na siłowe rozwiązanie tej patowej sytuacji: w czerwcu 1948 roku zablokowali zachodnie sektory Berlina, jednocześnie odcinając dostawy prądu. W odpowiedzi Wielka Brytania i USA, współpracując ze sobą, zdołały zapewnić miastu zaopatrzenie za pomocą mostu powietrznego. Było to wydarzenie bez precedensu tak od strony logistycznej (blokada trwała 11 miesięcy, a samolotami dostarczano bez wyjątku wszystko), jak i politycznej. Nie doszło do poddania się zachodnich aliantów, na co liczyli Sowieci, a w zamian przyspieszyło podział Niemiec na dwa kraje. Glies Milton przybliża przebieg blokady, przytaczając wiele fascynujących detali. Są one ciekawe nie tylko dla miłośników historii, ale i dla tych, którzy interesują się lotnictwem.
Berliński szach-mat został napisany na podstawie wielu źródeł, których imponujący wykaz znajdziemy na końcu książki. Autor korzystał z archiwów brytyjskich i amerykańskich, opierał się także na nieopublikowanych dziennikach i pamiętnikach, co wydaje się szczególnie cenne. Publikacja (wzbogacona także o mapę Niemiec i podzielonego Berlina) daje nam obraz pierwszych lat tak zwanej zimnej wojny, której echa nadal wybrzmiewają na naszym kontynencie. Jeden nieroztropny krok i mamy trzecią wojnę światową, powiedział jeden z brytyjskich generałów, w czasie, gdy stacjonował on w strefie okupacyjnej w Berlinie. Dzięki tej książce dostrzegamy, ile finezji i wyobraźni wymagało prowadzenie polityki, jak i codzienne zarządzanie miastem. Za sprawą wielkiego zbiorowego wysiłku Berlin wrócił do wolnego świata, choć dopiero z górą czterdzieści lat po zakończeniu drugiej wojny światowej.
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Wydawca:  Noir sur Blanc
ISBN: 978-83-7392-821-3
Format: 450s. 150×240mm; oprawa twarda
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  Krótko o książkach:Wierność artystycznym wyborom

  Joanna Kapica-Curzytek

  Sophie Haydock Cztery muzy
  

  
  Cztery muzy to wzruszająca powieść, w której przenikają się miłość i poświęcenie dla sztuki. Smutne zakończenie tej historii dopisała pandemia.
Ekstrakt: 80%
[image: Cztery muzy]
Nie, w poprzednim zdaniu nie ma spojlera. Trzeba tu jeszcze dopowiedzieć, że Sophie Haydock opowiedziała w swojej książce o malarzu Egonie Schiele (1890-1918) i czterech  najważniejszych kobietach w jego życiu. Geniusz swoich czasów, wybitny artysta, ale i (skazany na więzienie) skandalista, zmarł w wieku zaledwie 28 lat na grypę hiszpankę, trzy dni po swojej ciężarnej żonie. 
Nie jest to książka ściśle biograficzna, więcej tu literackiej fikcji, ale fakty z życia i postacie są jak najbardziej prawdziwe. Poznajemy historię dwóch sióstr, Adele i Edith, z których jedna została żoną Egona. Szczególnie dramatyczna okazuje się  opowieść o Gertrude, siostrze malarza, znakomicie oddająca atmosferę domu rodzinnego. Jest jeszcze Wally, modelka, której artysta wiele zawdzięczał. Wszystkie historie składają się na przejmujący portret twórcy, zmuszonego płacić wysoką cenę za wierność swoim artystycznym wyborom. Jeszcze sto lat temu ani szanowani obywatele Wiednia, ani mieszkańcy małego Czeskiego Krumlova, gdzie Schiele również tworzył, nie byli przygotowani na jego sztukę. Cztery muzy budzą także refleksję o kruchości ludzkiego życia, przezwyciężanej przez moc tworzenia.
Na pierwszym planie są tu jednak kobiety z kręgu malarza, dzięki czemu forma powieści nie jest tak typowa, jak w przypadku książek biograficznych. Zbędny wydaje się tu wątek współczesny, mający spajać wszystkie cztery historie. Szczególnie jego zakończenie wydaje się w moim odczuciu ckliwe i nazbyt melodramatyczne. I bez niego książka wspaniale się broni, bo jest w niej wiele świetnych, pełnych psychologicznej głębi scen. Cztery muzy, będące opowieścią o namiętnościach i twórczej pasji, z pewnością wzbudzą zainteresowanie twórczością Egona Schiele, którego najwięcej dzieł znajduje się w wiedeńskim Leopold Museum. Warto przeczytać i warto oglądać.
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  PRL w kryminale:Piękna Szwedka w toalecie

  Sebastian Chosiński

  Jerzy Edigey Wycieczka ze Sztokholmu, Jerzy Edigey Wycieczka ze Sztokholmu
  

  
  W latach 80. XX wieku także twórcy peerelowskich powieści i filmów milicyjnych otworzyli się na Zachód. Widać to wyraźnie w końcowych odcinkach serialu 07 zgłoś się (Zamknąć za sobą drzwi, Przerwany urlop), jak również w wydanej pośmiertnie Wycieczce ze Sztokholmu Jerzego Edigeya, której akcja kręci się od początku do końca wokół przybyłych do Zakopanego turystów ze Skandynawii.
Ekstrakt: 60%
[image: Wycieczka ze Sztokholmu]
Skoro Zygmunt Zeydler-Zborowski miał swoje skrzywienie włoskie (vide powieści Detektyw z Mediolanu, Komisarz Bonetti szuka Magdaleny, Sekret Julii, Alicja nr 3), to Jerzy Edigey mógł mieć szwedzkie. Tam przecież umieścił akcję wydanej pod koniec lat 60. książki Pensjonat na Strandvägen; stamtąd sprowadził do Zakopanego turystów, którzy stali się głównymi dramatis personae kryminału Wycieczka ze Sztokholmu. Choć akurat na tę pozycję wielbiciele prozy Edigeya musieli czekać bardzo długo. Katowickie Wydawnictwo Śląsk opublikowało ją w serii Z krukiem (względnie Z tukanem) dopiero w 1987 roku, gdy autor już od czterech lat spoczywał w grobie. Sięgnięto więc głęboko do jego szuflad, ale to wcale nie oznacza, że to, co z nich wydobyto, było produktem gorszej kategorii. Cóż, zdarzało się za życia wydawać Edigeyowi znacznie słabsze teksty.
Zakopane jako miejsce akcji peerelowskich powieści milicyjnych wcale nie było w drugiej połowie lat 80. XX wieku terenem dziewiczym; tam Zeydler-Zborowski wysłał młodego porucznika Stefana Downara w Czarnym mercedes (1958), tam również umieścił fabułę wydanej dwanaście lat później Zbrodni na Cyrhli Toporowej. Widać plenery zimowej stolicy Polski, choć akurat w Wycieczce ze Sztokholmu mamy dopiero październik, szczególnie sprzyjały popełnianiu morderstw. Biorąc pod uwagę, że w napisanym na początku lat 80., w każdym razie już za prezydentury Ronalda Reagana w USA, Zdjęciu z profilu, które ukazało się jako pierwsza pośmiertna książka Edigeya (w 1984 roku), Janusz Kaczanowski był podpułkownikiem i taki sam stopień nosi w kolejnej powieści  można założyć, że pochodzi ona z tego samego okresu, czyli powstała krótko przed tragiczną śmiercią autora.
Od samego początku książki na plan pierwszy wybijają się szwedzcy turyści, którzy przybyli na dwa tygodnie do Polski, planując, że większość tego czasu spędza właśnie w Zakopanem. Zatrzymują się w hotelu Kasprowy, ale wieczory spędzają w restauracji i na dancingu w Nosalu. To nie byle kto, ale potentaci przemysłowi z Kraju Trzech Koron, ich bliscy i najbliżsi współpracownicy. Rolf Persson to dyrektor wielkiego przedsiębiorstwa, który zabrał ze sobą żonę Gunhild i asystenta Marka Dańca (urodzonego w Szwecji syna emigrantów, byłych więźniów niemieckich obozów koncentracyjnych); z kolei Ragnar Osterman, jego partner w interesach, przywiózł dużo od siebie młodszą małżonkę Ingę oraz sekretarkę Margaretę Andersson. Obecność asystenta i sekretarki usprawiedliwiona jest tym, iż niejako przy okazji pobytu pod Tatrami Persson i Osterman będą też prowadzić, tyle że w Warszawie, rozmowy biznesowe. Przynajmniej taki jest oficjalny pretekst. Prawda, jak to często bywa w podobnych przypadkach, jest nieco inna.
Fatalnego dnia sześcioro Szwedów bawi się, jak zawsze, w Nosalu. Gunhild Persson obtańcowywana jest przez polskiego przewodnika tatrzańskiego Andrzeja Szaflara, co zresztą jest bardzo na rękę jej mężowi, który wyjątkowo nie lubi pląsów na parkiecie. Do gości ze Skandynawii zagląda także Franciszek Bujak, bardziej znany jako Franek Karate  cinkciarz, który po znacznie lepszym kursie niż oficjalny wymienia im korony na złotówki. I właśnie tego wieczoru dochodzi do zbrodni. W znajdującej się w piwnicach toalecie hotelowej zostaje znalezione ciało pani Persson. Przybyły na miejsce doktor Świątek stwierdza, że Szwedka mogła zostać zabita bardzo precyzyjnym ciosem karate w skroń. Więcej nawet: taki cios mógł zadać jedynie mańkut. Mąż zabitej stwierdza, że z jej ręki zniknęła cenna złota bransoleta (o wartości prawie 10 tysięcy dolarów), ale jednocześnie złodziej, jeżeli rzeczywiście mieliśmy do czynienia z kradzieżą, nie zabrał ze sobą jeszcze cenniejszej biżuterii, jaką ofiara miała na sobie. Może nie zdążył, bo został przez kogoś spłoszony. A może przyczyna była zupełnie inna
[image: Wycieczka ze Sztokholmu]
Śledztwo przejmuje oficer miejscowego posterunku, góral z dziada pradziada  porucznik Stanisław Motyka. Jednak już następnego dnia z Warszawy przybywa na odsiecz oddelegowany z Komendy Głównej MO podpułkownik Janusz Kaczanowski. A skoro stolica przysyła funkcjonariusza tak wysokiej rangi, oznacza to, że sprawa została potraktowana priorytetowo. I nic dziwnego, skoro interweniowali ambasador Królestwa Szwecji i urzędnicy polskiego Ministerstwa Spraw Zagranicznych. Motyka nie jest z tego faktu szczególnie zadowolony  liczył bowiem na to, że szybkie rozwiązanie sprawy stanie się trampoliną do jego dalszej kariery  ale co ma zrobić; podpułkownikowi ani tym bardziej komendantowi głównemu przecież nie podskoczy. Zresztą Kaczanowski szybko go uspokaja: nie chce sobie zawłaszczać potencjalnego sukcesu, a jedynie wypełnić rolę pomocnika i mentora. Wiadomo, tak zawsze się mówi, ale w końcu podpułkownik naprawdę nikomu niczego już udowadniać nie musi, może więc ze spokojem popracować na konto młodszego kolegi.
Z początku sprawa wydaje się oczywista: złodzieja i zabójcę należy szukać wśród tych Polaków, którzy kręcili się wokół Szwedów i którzy ewentualnie byliby w stanie zadać ofierze cios karate. Pierwszymi podejrzanymi stają się więc  niejako z automatu  Bujak i Szaflar. Zwłaszcza że od razu po zbrodni obaj z jakiegoś powodu zniknęli z Zakopanego. Kaczanowski  którego wcześniej poznaliśmy już między innymi z takich powieści Jerzego Edigeya, jak Błękitny szafir (1971), Najgorszy jest poniedziałek (1975), Dwie twarze Krystyny (1976), Pomysł za siedem milionów (1982) czy wspomniane Zdjęcie z profilu (1984)  jest zbyt doświadczonym śledczym, aby, w przeciwieństwie do porucznika Motyki, rzucać się jak wygłodniały wilk na najbardziej oczywiste rozwiązania. Wie, że trzeba pogłówkować, pokombinować, odrzucić to, co samo pcha się w ręce, i wziąć pod rozwagę każdą  nawet, zdawałoby się, fantastyczną  teorię, która ma pewne cechy prawdopodobieństwa.
W końcu podpułkownik Kaczanowski jest starym wygą, a nie kąpanym w gorącej wodzie świeżo upieczonym oficerem. Na dodatek nie cechuje go góralski temperament. Jaki tego efekt? Że zaczyna przyglądać się bliżej relacjom łączącym przybyłych do Polski Szwedów, w czym pomaga mu skandynawski dziennikarz Sven Breman, który z Zakopanego relacjonuje całą sprawę dla wychodzącego w Malmö dziennika Sydsvenska Dagbladet. On najlepiej orientuje się w interesach Perssona i Ostermana, wie o nich rzeczy, które szwedzcy przedsiębiorcy woleliby ukryć  i, co najważniejsze, chętnie dzieli się swoją wiedzą z polskimi stróżami prawa. Zaskakujące? Jeśli zdamy sobie sprawę z tego, że Breman w takim samym stopniu nienawidzi krwiożerczych kapitalistów, co polscy milicjanci  to wcale nie. Kolejną niespodzianką może być fakt, że w powieści Edigeya komunistyczni mundurowi nie mają żadnego problemu, aby porozumiewać się ze Skandynawami w języku angielskim. Ba! porucznik Motyka sporządza nawet w tym języku protokoły z przesłuchań. Rozumiem, że takie założenie znacząco uprościło pisarzowi fabułę, ale czy jednak nie wydaje się zbyt bajkowe? Owszem, porucznik Sławomir Borewicz  bohater serialu 07 zgłoś się  doskonale posługiwał się językiem Szekspira, lecz jego najbliżsi współpracownicy (porucznik Zubek, sierżant Olszańska, nawet reprezentujący młodsze pokolenie porucznik Jaszczuk) raczej nie wykazywali talentów lingwistycznych A taki porucznik Motyka  posługuje się nim biegle w mowie i piśmie.
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  Niełatwe życiowe wybory

  Joanna Kapica-Curzytek

  Soraya Lane Córka z Włoch
  

  
  Córka z Włoch to pierwszy tom romantycznego cyklu o odkrywaniu dawnych rodzinnych historii i odnajdywaniu swoich korzeni.
Ekstrakt: 60%
[image: Córka z Włoch]
Soraya Lane to autorka z Nowej Zelandii. Jak mówi o sobie, od zawsze chciała tworzyć opowieści, a karierę pisarki uważa za najlepszą na świecie. Właśnie dostajemy pierwszą część z serii planowanej na osiem tomów.
Punktem wspólnym dla wszystkich książek ma być dom samotnej matki w Londynie, gdzie przed laty trafiały dzieci do adopcji. Właśnie zmarła właścicielka tej placówki. W jej domu znaleziono kilka pudełek z pamiątkami, które według ścisłych wskazówek mają trafić do wskazanych osób.
Jedną z nich jest Lily, bohaterka Córki z Włoch, młoda i utalentowana winiarka, która właśnie niedawno wróciła z pracy w winnicy w Nowej Zelandii. Pamiątki, które trafiają w jej ręce, prowadzą do Italii. Ślady są bardzo powierzchowne: to jakiś włoski przepis oraz program z jednego z przedstawień w mediolańskiej La Scali. Czy ma to coś wspólnego z Lily?
Zarys tej powieści i jej początek wydaje się intrygujący. Akcja powieści toczy się w dwóch perspektywach czasowych: współcześnie (wątek Lily) oraz w latach 30. i 40. XX wieku (wątek Estee). Soraya Lane dość umiejętnie łączy obie historie, w których nie brakuje emocji i wzruszeń. Autorka stawia jednak na powielenie dosyć ogranego już schematu o poszukiwaniu rodzinnych korzeni i odkrywaniu tajemnic przodków (w tym wypadku chodzi o babkę Lily). Oba romantyczne wątki w tej książce okazują się bardzo, ale to bardzo przewidywalne: jest zakazana miłość, nieślubne dziecko i mężczyzna, który oczywiście okaże się kimś najważniejszym, choć w międzyczasie wysyła sprzeczne sygnały. Postacie też są szablonowe, brakuje im tego czegoś, co wyróżniałoby je na tle innych powieści tego gatunku.
Być może sięgniemy po tę książkę, zachęceni tytułem i zapowiedzią, że akcja toczy się częściowo w kraju, z którymi większość z nas ma pozytywne skojarzenia. Córka z Włoch to wyłącznie romans, dlatego też nie ma to specjalnego znaczenia, że fabuła powieści rozgrywa się akurat tam. Raczej nie znajdziemy tu zbyt wielu informacji o kulturze czy chociażby o winiarstwie (z tej racji, że Lily trafia do pracy w winnicy). W tle jest także legendarna La Scala, ale i o niej nie znajdziemy tu żadnych ciekawostek.
Jeśli jednak ta schematyczność nam nie przeszkadza, z łatwością damy się wciągnąć w akcję powieści. Nie można zaprzeczyć, że budzi ona emocje dotyczące sensu i istoty macierzyństwa oraz akcentuje konieczność dokonania niełatwych nieraz życiowych wyborów z tym związanych. Więzy prawdziwej miłości nie słabną z upływem czasu. Książka ma bez wątpienia mocne plusy - lektura Córki z Włoch okazuje się niezobowiązującą, umilającą czas rozrywką. Wydawca sygnalizuje już kontynuację cyklu, kolejny tom będzie zatytułowany Córka z Kuby.
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  Krótko o książkach:Definitywnie i nieodwołalnie

  Sebastian Chosiński

  Jo Nesbø Krwawy Księżyc
  

  
  Powinienem to przeczuć. Krwawy Księżyc to trzynasta powieść Jo Nesbø, w której pojawia się Harry Hole. Trzynasta, a więc pechowa? Nie, wcale nie jestem przesądny. Po prostu mam już dość czytania kolejnej wersji tej samej historii. Jako wielbiciel ekspolicjanta z Oslo jestem gotów przystać na jego śmierć. Pod warunkiem, że w ostatniej chwili pisarzowi nie wpadnie do głowy pomysł, by go cudownie uratować!
Ekstrakt: 50%
[image: Krwawy Księżyc]
Gdyby Krwawy Księżyc (tytuł jest określeniem momentu, w którym następuje zaćmienie będącego w pełni ziemskiego satelity) był pierwszą przeczytaną przeze mnie powieścią Jo Nesbø z Harrym Hole w roli pierwszoplanowej, zapewne byłbym zachwycony. Po pierwsze: pełnokrwisty główny bohater, który jest po tylu życiowych przejściach, że można by nimi obdzielić setki innych poturbowanych przez los (eks)gliniarzy; po drugie: nadzwyczaj inteligentny i bezwzględny seryjny morderca, który popełnia czyny tak odrażające, że legendarny Kuba Rozpruwacz to przy nim niewinny socjopata; po trzecie: pędząca na złamanie karku fabuła.
Cudownie, prawda? Powtórzę jednak: gdyby to była pierwsza przeczytana przeze mnie powieść Jo Nesbø Ale nie jest ani pierwsza, ani piąta, ani nawet dziesiąta. Policzyłem: trzynasta. Na dodatek o wszystkich pisałem na łamach Esensji. Zdarzały się wśród nich kryminały doskonałe (jak Trzeci klucz, Wybawiciel, Pierwszy śnieg czy Pancerne serce), ale były też słabsze (bez wątpienia należą do nich Pentagram, i Nóż). Krwawy Księżyc należy zaliczyć, niestety, do tych drugich.
Tak, mimo tego, że jest świetnie i potoczyście napisany. Że dialogi są rasowo męskie, a postaci  tak jak należy  albo wzbudzają sympatię, albo odrazę. Wyjątkiem jest oczywiście Harry, który z założenia ma balansować pomiędzy czytelniczą akceptacją a odrzuceniem. W czym więc jest problem? W tym, że od reaktywowania serii, czyli od opublikowanego przed sześcioma laty Pragnienia, Nesbø konsekwentnie zjada własny ogon, posługując się kolejny raz identycznym schematem. Czyli: a) Harry popada w kłopoty, które sprawiają, że ląduje na życiowym aucie (nierzadko  i tak jest w tym przypadku  musi w związku z tym opuścić Europę), b) w Norwegii zostaje popełniona ohydna zbrodnia, a policja nie radzi sobie z ujęciem sprawcy, c) ktoś przypomina sobie o Hole  genialnym śledczym  i sprowadza go do Skandynawii, by złapał zwyrodnialca; d) były policjant naraża się wszystkim po kolei, ale ostatecznie przyskrzynia oprycha.
Powie kto: ale taki przecież  oczywiście bez charakterystycznych dla Nesbø didaskaliów w budowaniu postaci  jest schemat powieści kryminalnych od zarania gatunku. Tyle że Norweg ewidentnie idzie na łatwiznę: wymyśla okrutną zbrodnię, którą stawia w centrum intrygi, potem bierze cyrkiel, odmierza kilka centymetrów i zatacza koło ołówkiem. W efekcie wśród postaci, które znajdą się w wytyczonym okręgu, na pewno będzie zbrodniarz. To pewne, że pojawi się w początkowych rozdziałach książki i będzie do samego końca krążył po orbicie Harryego, jak Księżyc wokół Ziemi. Tak dzieje się w kilku ostatnich powieściach Nesbø i w Krwawym Księżycu nie jest  na co w swej wielkiej naiwności liczyłem  inaczej.
Przed wydaniem kolejnej powieści z Hole w roli głównej będę modlił się już tylko o jedno: niech go autor w końcu zabije  definitywnie i nieodwołalnie. Dla pewności niech go pozwoli jakiemuś oszalałemu neonaziście pokroić na kawałki i spalić w piecu, względnie rozpuścić w kwasie. Bo chyba tylko w ten sposób da się jeszcze uratować legendę Harryego.
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  Krótko o książkach:Ułamek piętrowy

  Joanna Kapica-Curzytek

  Joël Dicker Zaginięcie Stephanie Mailer
  

  
  Zaginięcie Stephanie Mailer to doskonały thriller kryminalny podszyty czarnym humorem.  Lektura do końca trzyma w napięciu i przynosi wiele ciekawych życiowych obserwacji.
Ekstrakt: 90%
[image: Zaginięcie Stephanie Mailer]
Orphea to niewielkie (fikcyjne) miasto w USA, słynące z corocznego festiwalu teatralnego. To podczas tego wydarzenia doszło przed laty do poczwórnego morderstwa. Przeprowadzono poprawne śledztwo, wykryto sprawcę. Życie toczyłoby się jak dotąd spokojnie, gdyby nie Stefanie Mailer, dziennikarka, która po dwudziestu latach przyjechała do Orphea. Według niej wskazano wtedy niewłaściwą osobę. Zanim jednak ujawniła jakiekolwiek dowody i tropy, zniknęła. 
Powieść toczy się w dwóch perspektywach czasowych: autor odtwarza wątek zabójstwa z 1994 roku oraz przedstawia wydarzenia toczące się dokładnie dwadzieścia lat później, znów podczas festiwalu,  prowadzące do wyjaśnienia zagadki zaginięcia Stefanie. Czynnościami zajmują się te same osoby z policji, które prowadziły wtedy śledztwo. Wypływają nowe szczegóły, które mogą mieć związek ze sprawą. Giną kolejne osoby
Joël Dicker znakomicie kreśli portrety mieszkańców niewielkiego miasteczka, gdzie wszyscy się znają. Na jaw wychodzi szereg mrocznych historii, wiele mówiących o naturze człowieka: są wątki korupcyjne, działania gangów, romanse, kłopoty z dziećmi i życiowe tragedie. Autorowi udało się wszystko doskonale połączyć w całość. Nie ma tu właściwie niczego, co nie byłoby w jakiś sposób powiązane z tymi dwiema kryminalnymi sprawami. Lektura przypomina trochę rozwiązywanie ułamka piętrowego, gdzie i w liczniku, i mianowniku trzeba dokonać skomplikowanych obliczeń, aby uzyskać upragnione rozwiązanie.
Im bliżej finału, tym fabuła się zagęszcza, ale cały czas prowadzona jest logicznie i w miarę przejrzyście. Może tylko pod koniec można odnieść wrażenie, że autor trochę na siłę chce jeszcze odwlec ujawnienie zagadki. Jednak to nie zaciera ogólnego wrażenia, że Zaginięcie Stephanie Mailer ma w sobie wszystko, co składa się na absorbujący i niebanalny thriller, od którego nie da się oderwać.
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  Wesołek w krainie kwantów

  Miłosz Cybowski

  Leon Lederman, Dick Teresi Boska Cząstka
  

  
  Boska cząstka nie jest kolejną książką o fizyce kwantowej. No, może trochę jest, ale jej unikatowość wynika w dużej mierze z tego, że Leon Lederman ma doświadczenie jako fizyk eksperymentalny. Dzięki czemu możemy dowiedzieć się, jak wyglądało odkrywanie kolejnych cząstek od strony przeprowadzanych doświadczeń, a nie suchej teorii.
Ekstrakt: 50%
[image: Boska Cząstka]
Zanim jednak sięgniecie po tę książkę, warto wiedzieć kilka rzeczy. Oryginalnie została ona opublikowana w 1993 roku, kiedy tytułowa cząstka, czyli bozon Higgsa, stanowił jedynie ładną (nawet jeśli potrzebą dla utrzymania spójności modeli standardowego cząstek) hipotezę wysuniętą przez pewnego brytyjskiego teoretyka. Pierwsze polskie wydanie pochodzi z tego samego roku. Drugie wydanie zostało opublikowane dziewiętnaście lat później, czyli w 2012 roku, jako edycja specjalna związana z odkryciem dokonanym w CERN. To właśnie z tego czasu pochodzi większość przypisów redaktorskich, ale zabrakło jakiegokolwiek ustosunkowania się Ledermana do nowego odkrycia  główna treść książki pozostała bowiem niezmieniona w stosunku do wersji oryginalnej. I, niestety, wydanie książki z roku 2023 jest niczym innym jak dodrukiem wersji przed jedenastu lat.
Dlaczego o tym wszystkim piszę? Nie trzeba być fizykiem, by zdawać sobie sprawę z tego, że trzydzieści lat to sporo czasu. I nie chodzi tu wyłącznie o odkrycie tytułowej cząstki, ale o liczne zmiany, jakie zaszły zarówno w teorii, jak i praktyce związanych z fizyką cząstek. Lederman pisze o świecie naukowym, jaki istniał w 1993 roku. W efekcie lektura książki przypomina patrzenie na gwiazdę oddaloną od nas o 30 lat świetlnych: widzimy jej stan sprzed tych trzydziestu lat, ale nie mamy praktycznie pojęcie, jak wygląda w tej chwili. Tak samo jest ze stanem fizyki, tak teoretycznej, jak doświadczalnej, o której pisze autor. Nie wiemy nic o jej obecnym stanie i żeby dowiedzieć się więcej będziemy zmuszeni sięgnąć po nowsze opracowania na ten temat.
Mimo powyższych mankamentów, Boska cząstka, jak na trzydziestoletnią książkę popularnonaukową, nie prezentuje się wcale tak źle jak niektóre nowsze (i bardziej przeterminowane) pozycje[bookmark: a1]1). Ogromną rolę odgrywa tutaj doświadczenie Ledermana jako fizyka doświadczalnego, dzięki czemu historię odkrywania kolejnych tajemnic naszego świata jest on w stanie przedstawić o wiele bardziej zajmująco niż niektóre suche i teoretyczne opracowania na ten sam temat. I nie chodzi tutaj o wychwalany na czwartej stronie okładki humor (ten zaczyna trącić myszką już w okolicach drugiego rozdziału), co umiejętność prezentowania skomplikowanych rzeczy prostym i przystępnym językiem. Autor nie stara się na siłę przedstawić teorii, skupiając się na praktycznych kwestiach związanych z poszukiwaniami cząstek: budową zderzaczy, cyklotronów i temu podobnych urządzeń, dzięki którym sztaby naukowców, asystentów i doktorantów mają zapewnioną pracę na długie lata.
A gdzie boska cząstka? No właśnie  jest jej zaskakująco mało jak na książkę o takim tytule. Po prawie pięciuset stronach, na których Lederman wyjaśnia nam stopniowe budowanie modelu standardowego na podstawie teorii i danych doświadczalnych, ze wszystkimi kwarkami, leptonami i gluonami, przechodzi on wreszcie do bardzo pobieżnego przedstawienia jeszcze wtedy hipotetycznego bozonu Higgsa. Sam Higgs pojawia się jeszcze bardziej pobieżnie, jako jeden z wielu teoretyków pracujących nad modelem standardowym. Jak na autora, który sypie ciekawostkami i anegdotami o wielu naukowcach, Lederman jest zaskakująco mało wylewny jeśli o tego konkretnego człowieka chodzi. Być może, z jakiegoś powodu, go po prostu nie lubi.
Dobrnąwszy do końca Boskiej cząstki muszę przyznać, że mimo wszelkich swoich zalet książka Ledermana nie dostarcza nam tego, co obiecuje  o bozonie Higgsa jest tu raptem kilkadziesiąt dość chaotycznie napisanych stron. W połączeniu z całkowitym (nie licząc przypisów) brakiem aktualnych informacji na temat stanu badań i teorii, książka Ledermana broni się tylko w kwestii bliższego przedstawienia czytelnikowi zagadnień eksperymentalnych. Choć ci, którym brakuje dobrego humoru w opracowaniach popularnonaukowych mogą z powodzeniem dorzucić 10% do finalnej oceny.

[bookmark: a1t]1) Wspomnę tu chociażby o Supersymetrii Gordona Kanea.
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  PRL w kryminale:Strzeż się kart i alkoholu!

  Sebastian Chosiński

  Jerzy Edigey As trefl
  

  
  Wydany w 1978 roku As trefl to ostatnie omawiane w tej rubryce dziełko Jerzego Edigeya opublikowane w serii Ewa wzywa 07. I dobrze, bo czytanie tych mikropowieści to prawdziwa udręka. Zwłaszcza kiedy ma się świadomość, że w pełnoprawnych objętościowo książkach pisarz ten potrafił wymyślać naprawdę interesujące historie.
Ekstrakt: 40%
[image: As trefl]
Oficer Komendy Wojewódzkiej Milicji Obywatelskiej we Wrocławiu Adam (w jednym przypadku nazwany też Wacławem) Krzyżewski pojawiał się jedynie w mikropowieściach Jerzego Edigeya wydawanych w serii Ewa wzywa 07. Zadebiutował w 1969 roku w Szkielecie bez palców, a ostatni raz objawił się niemal dekadę później w Asie trefl (1978). Po drodze były jeszcze trzy publikacje: Gang i dziewczyna (1973), Diabeł przychodzi nocą (1974) oraz Tajemnica starego kościółka (1976). W pierwszych czterech Krzyżewski był w stopniu majora, w piątej  podpułkownika. Wspólnym mianownikiem tych opowieści było oparcie na faktach, co zostaje zresztą podkreślone przez Edigeya również we wstępie do Asa trefl. Aczkolwiek  jak zaznaczył sam autor  opisując zaistniałe wydarzenia, w porównaniu z rzeczywistością zmienił w swoim tekście trzy nazwiska; można domyślać się, że chodziło o ofiary zbrodni.
Inną cechą charakterystyczną historii z Krzyżewskim w roli głównej jest to, że poznajemy je w formie retrospekcji, jako opowieści snute po latach przez sympatycznego oficera. Nie inaczej jest i w tym przypadku. Podpułkownik spędza właśnie jesienny (październikowy) urlop w Zakopanem, gdzie za towarzyszy rozmów ma w pensjonacie między innymi bezimiennego autora, inżyniera Korycińskiego oraz  i to jest prawdziwa niespodzianka!  warszawskiego adwokata Mieczysława Ruszyńskiego, znanego z kilku innych książek Edigeya (vide Najgorszy jest poniedziałek, Dwie twarze Krystyny oraz Zdjęcie z profilu). W każdej z nich Miecio odgrywał, do spółki z majorem / podpułkownikiem Januszem Kaczanowskim, pierwszoplanową rolę, tymczasem w Asie trefl został sprowadzony jedynie do roli bezwolnego słuchacza.
Równie dobrze mecenas Ruszyński mógłby w ogóle nie pojawiać się tutaj i w żaden sposób nie wpłynęłoby to na fabułę. Jego przywołanie na początku opowieści staje się więc swoistą obietnicą Edigeya, która nie zostaje jednak spełniona. A szkoda, bo to zawsze była postać barwna, gwarantująca sporą porcję humoru. W ogóle As trefl jest dziwną historią. Głównie dlatego, że Krzyżewski opowiada w niej o wydarzeniach, w których w zasadzie aktywnie nie uczestniczył, a o które jedynie się otarł. Zna je z drugiej, niekiedy trzeciej ręki. Wszystko zaczyna się w 1954 roku, kiedy to jako młody oficer po szkole milicyjnej w Słupsku otrzymuje swój pierwszy przydział  do komendy kolejowej MO w Krakowie. Służy tam już sierżant Jan Siatka, który absolutnie nie jest wzorcem stróża porządku. Często zdarza mu się w pracy pić alkohol, prowadzi niejasne interesy, wchodzi z konszachty z dworcowymi prostytutkami, od których ściąga haracz. W efekcie zostaje wydalony ze służby.
Parę lat później zostaje znaleziony martwy w swoim mieszkaniu, a w zasadzie w zamienionej w pijacką melinę kawalerce. Wszystko wskazuje na to, że w czasie alkoholowej libacji doszło do kłótni, ktoś uderzył eksmilicjanta twardym przedmiotem w głowę, doprowadzając do jego śmierci. Ciało odkryto dopiero po kilku miesiącach w stanie daleko posuniętego rozkładu. Dokładne przeszukanie kamienicy i jej suteren doprowadza do jeszcze jednego makabrycznego znaleziska  pod klepiskiem w piwnicy znalezione zostają kolejne zwłoki. Po czasie udaje się ustalić, że jest to zaginiony przed paroma tygodniami Wojciech Myszka, kierowca na budowie Nowej Huty. Okoliczności jego śmierci były, jak udaje się ustalić medykom sądowym, podobne do zejścia byłego sierżanta MO. Prowadzący śledztwo łączą oba zdarzenia i przypominają sobie o jeszcze jednym podobnym zgonie  brutalnie zamordowanej w swoim mieszkaniu handlarce Bronisławie Prochal. Wiele wskazuje na to, że wszystkie te osoby padły ofiarami tego samego sprawcy bądź działających w porozumieniu sprawców.
Śledztwo doprowadza oczywiście do rozwiązania zagadki i aresztowania. Problem w tym, że wszystko to zostaje opisane w sposób kompletnie nieangażujący czytelnika. Choć we wzmiankowanym już wstępie Jerzy Edigey zaznacza, że As trefl nie jest ani streszczeniem aktu oskarżenia, ani stenogramem z rozprawy sądowej, to mimo wszystko suchością narracji przypomina oba dokumenty. W najlepszym wypadku można by go uznać za reportaż kryminalny i to na dodatek średniej jakości. Więcej tu roboty dziennikarskiej niż literackiej. Co dziwi, bo przecież w swoich klasycznych powieściach warszawski autor udowadniał, że talentu do tworzenia intrygujących fabuł i pełnokrwistych bohaterów mu nie brakuje (przykładami tego chociażby Elżbieta odchodzi, Błękitny szafir, Dwie twarze Krystyny, Dzieje jednego pistoletu czy Alfabetyczny morderca). Cóż, As trefl to kolejny dowód na to, że Edigey nie był zrodzony do tworzenia krótkich tekstów.
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  Nadludzie

  Joanna Kapica-Curzytek

  Juli Zeh Wśród sąsiadów
  

  
  Wśród sąsiadów to ważna (przy)powieść społeczna o utracie i budowie zaufania między ludźmi.
Ekstrakt: 80%
[image: Wśród sąsiadów]
Niemiecka pisarka Juli Zeh już udowodniła  między innymi w powieści Witamy w Unterleuten  że jest świetną i wnikliwą obserwatorką relacji społecznych. Również bardzo dobrze i precyzyjnie definiuje problemy współczesności, które powodują zmiany w tkance społecznej.
Nie inaczej jest z książką, którą właśnie dostajemy. Akcja powieści Wśród sąsiadów rozgrywa się w początkowym okresie pandemii koronawirusa. Wiele rzeczy każdy z nas zna z autopsji: dezorientacja, obawa o zdrowie własne i bliskich, konieczność poddania się ograniczeniom  i przede wszystkim lockdown. W przypadku głównej bohaterki, 36-letniej Dory, zamieszkującej z partnerem w berlińskim mieszkaniu oznacza to wymuszoną bliskość i wzrost napięć.
Rzecz jasna, z punktu widzenia polskich realiów, sytuacja Dory wcale nie wydaje się aż tak dramatyczna. Mieszkanie jej i Roberta (para nie ma dzieci, tylko psa) ma aż 80 metrów kwadratowych, więc gdzie tu problem? W naszych warunkach mieszkamy o wiele gorzej. Poza tym Dora decyduje się na wyjście awaryjne  ucieka z miasta i od partnera. Wyprowadza się do niedawno zakupionego starego domu na brandenburskiej prowincji. Nic tylko zazdrościć Warto jednak od początku czytać Wśród sąsiadów jako przypowieść, dzięki czemu dostrzeżemy to, co w tej książce jest rzeczywiście najważniejsze.
Wieś Bracken, dokąd trafia Dora, jest fikcyjna, ale problemy, które napotyka, są jak najbardziej prawdziwe. I bliższe naszej rzeczywistości  jak chociażby rozpaczliwie rzadko kursujące autobusy, co przy konieczności przywożenia zakupów nie tylko spożywczych, ale i rzeczy potrzebnych do prac w domu i w ogrodzie jest udręką. Jeśli nie ma się auta, to jak to wszystko przydźwigać w rękach? Juli Zeh wspaniale akcentuje różnice między wielkomiejskim a prowincjonalnym stylem życia. W tym przypadku powiedzenie, że punkt widzenia zależy od miejsca siedzenia sprawdza się co do joty.
Inni są także ludzie, z którymi styka się Dora. W Berlinie mieszkała z mocno zaangażowanym w sprawy społeczne dziennikarzem i aktywistą (portret Roberta jest być może przerysowany i nieco groteskowy, ale tu znów widać nadzwyczajną trafność spostrzeżeń autorki). Ona sama wywodzi się z uprzywilejowanej rodziny (ojciec jest wziętym neurochirurgiem). Z zawodu jest copywriterką, co oznacza, że jak dotąd otaczali ją ludzie raczej zamożni, nieobawiający się o swoją przyszłość i reprezentujący odpowiedni poziom życia.
W Bracken jest jakże inaczej Juli Zeh kreuje postacie mieszkańców wioski nad wyraz realistycznie, ale zamiast tabloidowego, sensacyjnego naturalizmu można dostrzec jej wielką wrażliwość i powstrzymywanie się od łatwych ocen. Powieść nie jest nadmiernie przeludniona postaciami, co pozwala nam lepiej wczuć się w sytuację pojedynczych osób. Tych, które nie mogą pracować z domu podczas lockdownu i są narażone na kontakt z ludźmi. Samotnych rodziców pracujących ponad siły, bo mają na utrzymaniu dzieci. Tych, którym z powodu pandemii padł biznes. Jak odkrywa Dora, inny jest z nimi kontakt i inne tematy do rozmowy niż z jej znajomymi w Berlinie. Każdy dzień na nowym miejscu wymaga od niej wyjścia z dotychczasowej strefy komfortu  począwszy od pierwszego spotkania z sąsiadem zza płotu, o imieniu Gote. Ale też za każdym razem jest mile zaskakiwana tym, że inni dostrzegają jej obecność.
Juli Zeh bada też w swojej książce, jak silne są powiązania pomiędzy tym, co  w najszerszym socjologicznym ujęciu  jest prywatne i tym, co polityczne. W jaki sposób zagospodarowywane jest podejście do życia i poglądy tych, którzy nie mają ochoty, a być może czasu na niuansowanie otaczającej rzeczywistości? Tych, którzy obawiają się innych? Kto wychodzi naprzeciw rozczarowanym, wykluczonym i tym, którzy są przekonani, że tam, w Berlinie wszyscy politycy tylko myślą o sobie? Ludzie nie lubią, kiedy robi się ich w balona, mówi jeden z mieszkańców Bracken. Tak, nazwa skrajnie prawicowej partii AfD pada tutaj otwarcie. I nie jest tajemnicą, że szczególnie w landach Wschodnich Niemiec, a więc także w Brandenburgii, ma ona szczególnie wysoki procent zwolenników. (Co ilustruje lekko humorystyczna scena, gdy Dora oblicza te statystyki)
Juli Zeh nie wabi się jednak na lep stereotypowego etykietkowania na gorszych i lepszych, jest daleka od proponowania łatwych rozwiązań. W Bracken jesteś wśród ludzi. Tu nie tak łatwo zadzierać nosa, słyszy Dora od (mimo wszystko życzliwych) sąsiadów. Kluczem do interpretacji tego wątku jest także brzmienie  zatracone w polskim tłumaczeniu  tytułu powieści w oryginale: Über Menschen. To może oznaczać po prostu O ludziach, ale też w czytelny sposób nawiązywać do Nietzscheańskiej filozoficznej koncepcji nadczłowieka, wykorzystywanej przez nazistów. Skoro są nadludzie, muszą znaleźć się też podludzie. Dla mnie brzmi to jak subtelne ostrzeżenie.
W poprzednio wydanej u nas książce Witamy w Unterleuten Juli Zeh była zdecydowanie pesymistyczna, jeśli chodzi o społeczną diagnozę dotyczącą kształtu międzyludzkich relacji. Pokazała tam przejawy Hobbesowskiej wojny wszystkich ze wszystkimi. Tutaj, w powieści Wśród sąsiadów trafnie wskazuje, że atomizacja i kryzys wzajemnego zaufania to jedne z bardziej bolesnych problemów współczesności. Ale pokazuje także, jak je przezwyciężać  co może być pewną receptą na niwelowanie społecznej polaryzacji. Realia niemieckie są bez wątpienia inne niż nasze, dużo łatwiej tam o wzajemny uśmiech obcych sobie osób. Jednak pierwszy krok, jaki musimy zrobić jest zawsze ten sam, niezależnie od wszystkiego: w drugiej osobie zobaczyć człowieka takiego samego jak my. Czy Dorze się to udało? Doświadcza sytuacji bardzo złożonej, niejedna z jej decyzji będzie trudna do oceny.
Jednak, jak wspomniałam wcześniej, Wśród sąsiadów to raczej przypowieść, gdzie nie ma wyrazistych czarno-białych barw. Czy ta szklanka optymizmu autorki jest do połowy pełna, czy jednak do połowy pusta? Zwróćcie, proszę, uwagę, że ten pierwszy symboliczny krok, o którym była mowa wcześniej, zrobił Gote, sąsiad Dory, nie ona. Czy jest to zatem dowód potwierdzający tezę o banalności zła, o czym pisała Hannah Arendt? W ogródku przy domu wybrzmiewa (zakazana w Niemczech) Horst Wessel Lied, były hymn nazistów. Może jest też tak, że autorka odsłania przed nami przejmującą prawdę, że Auschwitz  niezależnie od miejsca na naszej planecie  jednak rzeczywiście nie spada z nieba, jak pisał Marian Turski?
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  Policjanci na bezdrożach

  Sebastian Chosiński

  Ann Cleeves Czerwień kości
  

  
  Pierwsza odsłona kryminalnego Kwartetu szetlandzkiego brytyjskiej pisarki Ann Cleeves, czyli Czerń kruka, mogła zauroczyć. Druga, Biel nocy  rozczarować. Na tłumaczenie trzeciej, Czerwieni kości, trzeba było czekać niemal dekadę. Ponowne wchodzenie w specyficzny świat wyspiarskiej społeczności nie było łatwe, ale dotarłszy do finału tej części można poczuć podszytą wątpliwościami satysfakcję. Nie jest źle, ale mogło być dużo lepiej.
[image: Czerwień kości]
W moim przypadku znajdująca się na głównej okładce książki zachęta: Świetnie skonstruowany kryminał. Nie odłożycie, zanim nie poznacie prawdy! absolutnie się nie sprawdziła. Mając w pamięci dwie poprzednie powieści brytyjskiej pisarki Ann Cleeves (rocznik 1954), składające się na pierwszy cykl Kwartetu szetlandzkiego, czyli wydane przez Amber Czerń kruka (2006) i Biel nocy (2007), sięgnąłem po Czerwień kości (2009) pełen dobrych przeczuć. I z każdym kolejnym rozdziałem czułem coraz większy opór materii, aż wreszcie mniej więcej w połowie odłożyłem tę cegiełkę z powrotem na półkę. Dla mnie  rzecz nieprawdopodobna: nie doczytać kryminału do końca. Ba! nie sprawdzić nawet, kto zabił. Tego ostatniego nie zrobiłem być może dlatego, że podświadomie wierzyłem, iż kiedyś jeszcze powrócę do trzeciej części przygód detektywa z Szetlandów, inspektora Jimmyego Pereza.
I rzeczywiście tak się stało. Powróciłem! Po niemal czterech latach. Czerwień kości leżała przez cały ten czas na półce w widocznym miejscu (nawet po przeprowadzce), miałem ją więc na wyciągnięcie ręki. I w końcu podjąłem wyzwanie. Zacząłem czytać od miejsca, w którym przerwałem w 2019 roku, wcześniej jednak oczywiście przeanalizowawszy poczynione przed laty notatki, dzięki którym szybko przypomniałem sobie, o co dokładnie w intrydze skomponowanej przez Ann Cleeves chodziło. I tym razem nie miałem już kłopotów. W ciągu półtora dnia łyknąłem ponad dwieście stron i sprawiło mi to niemało satysfakcji. W czym więc tkwił podstawowy problem? Nie da się ukryć, że wina rozłożona została po połowie: autorce zabrakło intrygującego konceptu, dzięki któremu byłaby w stanie przez czterysta pięćdziesiąt stron utrzymywać zainteresowanie czytelnika, mi z kolei  cierpliwości. W kolejnym rozdziale, do którego przed czterema laty nie zdołałem już dotrzeć, pojawia się bowiem drugi trup  i od tego momentu fabuła wreszcie zaczyna nabierać rumieńców.
Nie zmienia to faktu, że Czerwień kości, choć bez wątpienia jest rasowym kryminałem (dwie ofiary współczesne plus tajemnica z przeszłości, sięgająca nawet czasów drugiej wojny światowej), to jednak  i to w znacznie większym stopniu niż wcześniejsze odsłony Kwartetu szetlandzkiego  powieść obyczajowa (z elementami dramatu psychologicznego). Na dodatek taka, której akcja rozgrywa się w zamkniętej, wyspiarskiej społeczności, w której wszyscy doskonale się znają i najczęściej są ze sobą  bliżej bądź dalej  spokrewnieni. W takich środowiskach nietrudno o konflikty czy zaszłości, które mogą doprowadzić do tragedii. Czasami ich zaczynem może stać się nawet błahe, zdawałoby się, wydarzenie. Tak właśnie dzieje się na szetlandzkiej wyspie Whalsay, gdzie młoda i piękna, choć borykająca się z własnymi demonami, archeolożka z Londynu Hattie James i jej pomocnica Sophie znajdują mieszek z pieniędzmi i kości, prawdopodobnie pochodzące z końca XV wieku.
Znalezisko może mieć, jeśli uda się potwierdzić jego datowanie, ogromne znaczenie  dowiedzie bowiem, że mieszkańcy peryferyjnie położonej wyspy Whalsay kilkaset lat temu utrzymywali kontakty handlowe z Ligą Hanzeatycką. Zyskać mogą na tym wszyscy, zwłaszcza gdy uda się pozyskać środki finansowe na budowę muzeum. Odkrycie jednych raduje, jak chociażby Mimę Wilson, właścicielkę posiadłości, na której prowadzone są wykopaliska, innych natomiast niepokoi. Wszak dotąd żyło się tu spokojnie, a teraz mogą zacząć pojawiać się obcy i  pozorna jedynie  sielanka zostanie zakłócona. Zresztą i tak się to dzieje. Pewnej nocy dochodzi bowiem do zabójstwa. Ofiarą okazuje się wspomniana Mima, a domniemanym sprawcą  jej dalszy krewny, Ronald Clouston. Wszystko wskazuje na to, że mężczyzna, który po zmroku wyszedł zapolować na zające, nieumyślnie postrzelił śmiertelnie starszą kobietę. Taki przynajmniej punkt widzenia przyjmuje początkowo policja.
Śledztwo w sprawie śmierci Mimy prowadzą Sandy Wilson, wnuk ofiary, oraz jego przełożony, inspektor Jimmy Perez, przybyły z  leżącego na największej szetlandzkiej wyspie, czyli Mainland  miasteczka Lerwick. Nadzoruje je natomiast prokurator Rhonie Laing. Wydaje się, że ostatecznie wyda ona postanowienie o umorzeniu dochodzenia, uznając tym samym, że był to nieszczęśliwy wypadek. Perez ma wprawdzie pewne wątpliwości, lecz nie ma żadnych dowodów na to, że śmierć babci Sandyego została przez kogoś zaplanowana. Ba! nawet odkryty kilka dni później drugi trup niewiele w tym względzie zmienia. Wszystko bowiem wskazuje na to, że ofiara popełniła samobójstwo. Ale takich rzeczy  dwie tajemnicze śmierci w tak krótkim czasie  nie pamiętają najstarsi mieszkańcy Whalsay! Inspektor z Lerwick musi więc zintensyfikować swoje działania, a być może nawet podjąć ryzyko sprowokowania mordercy. Jeśli oczywiście oba zgony zostały spowodowane działaniem z premedytacją.
Jedno jest pewne: Ann Cleeves zna Szetlandy jak własną kieszeń (przez kilka lat pracowała w obserwatorium ornitologicznym na wyspie Fair Isle), a że nie brakuje jej również talentu literackiego  potrafi z niezwykłym pietyzmem opisywać przepiękną przyrodę należącego do Szkocji archipelagu. Interesująco wypadają także, nie tylko dla wielbicieli ptaków, jej spostrzeżenia ornitologiczne (gwarantuję, że o wielu gatunkach dowiecie się po raz pierwszy właśnie z Czerwieni kości). Tylko w kontekście intrygi kryminalnej mogłoby być ciekawiej. Owszem, z biegiem czasu zyskuje ona na znaczeniu, ale przez cały czas trudno pozbyć się wrażenia, że traktowana jest przez autorkę po macoszemu. Jakby Cleeves miała wątpliwości, na co ostatecznie położyć większy nacisk: na opis codziennego życia wyspiarzy i wynikających z różnorodności ludzkich charakterów konfliktów czy też tajemnice z odległej przeszłości, które nie doczekały się rozwiązania i tym samym rzucają złowrogi cień na współczesność?
Proporcje są w każdym razie mocno zachwiane na niekorzyść warstwy kryminalnej. Do tego stopnia, że w wielu momentach inspektor Perez  główna przecież postać całego cyklu  wydaje się zwyczajnie zbędny. Na szczęście honoru szetlandzkiej policji broni Sandy Wilson  pisarka całkiem udanie kreuje go na bohatera wychodzącego z cienia, który z czasem nabiera pewności siebie i wiary w to, że wcale nie musi być wiecznie popełniającym błędy i gafy nieudacznikiem. Tyle dobrego! A poza tym  przynajmniej od połowy  to całkiem przyjemna lektura.
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  Czy nobliście wypada tworzyć szund?

  Sebastian Chosiński

  Izaak Baszewis Singer Ruda Kejla
  

  
  W Rudej Kejli Izaak Baszewis Singer  laureat literackiej Nagrody Nobla z 1978 roku  wraca pamięcią do Warszawy (i gwoli ścisłości także Nowego Jorku) sprzed pierwszej wojny światowej. Opisuje w niej jednak nie życie Żydów ortodoksyjnych, lecz  posługując się tytułem innej książki pisarza  szumowin: prostytutek, złodziei, oszustów, morderców.
Ekstrakt: 80%
[image: Ruda Kejla]
Tworzący w jidysz, urodzony w podwarszawskim Leoncinie, Izaak Baszewis Singer (1902-1991) przez długie powojenne lata pozostawał w Polsce pisarzem praktycznie nieznanym. Związane było to oczywiście z jego emigracją do Stanów Zjednoczonych, która nastąpiła w połowie lat 30. ubiegłego wieku. Dopiero po przyznaniu mu literackiej Nagrody Nobla, co miało miejsce w 1978 roku, zaczęto, choć i tak z paroletnim poślizgiem, tłumaczyć jego dzieła na język polski (ukazały się wtedy pierwsze wydania Sztukmistrza z Lublina oraz dylogii Dwór i Spuścizna). Prawdziwy wysyp książek Singera pojawił się na początku następnej dekady, już w wolnej Polsce, niestety stało się to w momencie śmierci autora. Co zastanawiające, wszystkie ówczesne pozycje noblisty tłumaczone były nie z oryginałów, lecz ich translacji na angielski. Tym większą wartość ma opublikowana w ubiegłym roku, wcześniej nad Wisłą nieznana, Ruda Kejla  pierwsza książka autora Szatana w Goraju przełożona bezpośrednio z jidysz.
To wielka zasługa wydawnictwa Fame Art i poznańskiego tłumacza Krzysztofa Modelskiego, który wcześniej podarował czytelnikom między innymi przekłady opowiadań i powieści Izraela Joszuy Singera (1893-1944), starszego brata Izaaka Baszewisa, który zresztą umożliwił mu przyjazd do Ameryki Północnej i pomagał zaaklimatyzować się w nowym świecie. Teraz po jego Perłach (1922), Na obcej ziemi (1925) i Towarzyszu Nachmanie (1938) przyszła kolej na Rudą Kejlę. Powieść pierwotnie ukazywała się w odcinkach w wychodzącym w jidysz nowojorskim dzienniku (a od czterech dekad tygodniku) Forwerts: od 9 grudnia 1976 do 7 października 1977 roku (jej tytuł brzmiał wówczas Jarme i Kejla). Jak można mniemać, wzbudzała przy tym niemało kontrowersji. Dlaczego? Bo to  przynajmniej w warstwie fabularnej  klasyczny szund!
Dzisiaj to pojęcie  po raz pierwszy użyte przez pewnego nowojorskiego dziennikarza piszącego w jidysz pod koniec XIX wieku  praktycznie zapomniane, ale przed wojną nawet nie-Żydzi zdawali sobie sprawę z tego, co oznacza. Szund kojarzył się z literacką szmirą, tandetą, kiczem  słowem: literaturą brukową. Najczęściej publikowaną w odcinkach w prasie bądź w wydaniach zeszytowych. Cieszył się wielką popularnością nie tylko w Stanach Zjednoczonych, ale również, a może przede wszystkim, w Europie Środkowo-Wschodniej. Jego zmierzch nastąpił wraz z wymordowaniem Żydów europejskich. Po wojnie i Holokauście nie miał już kto ani dla kogo tworzyć szundu. Co jednak nie oznacza, że wymarł on całkowicie. Dowodem na to przynajmniej dwie powieści Izaaka Baszewisa Singera: wydane w Polsce po raz pierwszy w 1992 roku Szumowiny oraz właśnie napisana krótko przed przyznaniem pisarzowi literackiego Nobla Ruda Kejla.
Skoro szund jest synonimem tandety, można zastanawiać się, czy nobliście wypadało zajmować się tego typu literaturą? I tu dochodzimy do sedna: Ruda Kejla jest bowiem szundem w treści, ale nie w formie. Typowo szundowe są bohaterowie i realia przedwojennej (przy czym chodzi tu o pierwszą wojnę światową) Warszawy, a następnie Nowego Jorku. Co do poziomu literackiego nie można mieć żadnych zastrzeżeń, aczkolwiek podczas lektury rzuca się w oczy specyfika powieści drukowanej w odcinkach, która najprawdopodobniej  jak w przypadku Lalki Bolesława Prusa  rodziła się na gorąco. Stąd niekiedy tendencje do przegadania i tym samym zakłócającego konstrukcję fabuły wydłużania na siłę niektórych wątków (chociażby po to, aby zapełnić zarezerwowane dla kolejnego odcinka sagi szpalty gazety). Nieco odchudzona Ruda Kejla zapewne by zyskała. Ale nie ma co narzekać, bo jakby nie było  to świetna książka, portretująca niezwykle barwny świat polskich Żydów (w tym emigrantów do Ameryki), który zniknął bezpowrotnie wraz z drugą wojną światową.
Akcja powieści zaczyna się latem 1911 roku. Warszawa jest miastem położonym na peryferiach carskiej Rosji, sporą część jej mieszkańców stanowią wszelkiej maści Żydzi  ortodoksyjni i komunizujący, pracujący ciężko i uczciwie oraz zarabiający na życie bandyterką. Jarme Bodik przekroczył już trzydziestkę i ma bardzo bogate konto; czterokrotnie siedział już na Pawiaku  za włamania, przemyt i handel żywym towarem. Jego kobietą jest młodsza o parę lat rudowłosa Kejla, wulgarna prostytutka, której największymi atutami są uroda i idące z nią w parze wyuzdanie. Z biegiem lat Jarme jednak staje się bardziej wygodny; coraz częściej rozmyśla o przejściu na złodziejską emeryturę, ustatkowaniu się; boi się też kolejnej odsiadki. Uprawiając przez wiele lat taki jak on proceder, nie jest łatwo wybić się na niezależność. Starym kumplom, a zwłaszcza Ślepemu Icze  szefowi gangu na ulicy Krochmalnej  takie pomysły Bodika mogłyby się nie spodobać.
Na dodatek w czasie wizyty w szmirowatym teatrzyku Jarme, któremu towarzyszy Kejla, spotyka dawno niewidzianego towarzysza z celi, Maksa Kuśtygę, z którym siedział w Arsenale. Maks wrócił do Warszawy po światowych wojażach. Mówi, że był w obu Amerykach i rzeczywiście to, jak jest ubrany i fakt, że szasta forsą  sprawiają, że łatwo uwierzyć w jego światowość i zmysł do robienia dobrych interesów. Kejla od razu wpada mu w oko, choć Kuśtyga jest akurat z tych, którzy nie pogardzą także seksem z mężczyznami. Proponuje on Jarmemu wspólny wyjazd do Brazylii, gdzie mogliby zarabiać na kobietach; dla Kejli też znalazłoby się zajęcie  ze swoim doświadczeniem w branży byłaby przecież doskonałą burdelmamą. By jednak wyrwać się z Rosji i przepłynąć na drugi brzeg Atlantyku, potrzebne są niemałe pieniądze. Można je zdobyć, ale na pewno nie w sposób uczciwy. Mimo to Bodik i Kejla decydują się na wzięcie udziału w zaplanowanej przez Maksa akcji.
Kejla jest prostą dziewczyną, od lat sprzedaje swoje ciało, ale dotąd nie angażowała się w złodziejski proceder Jarmego. Teraz też czuje wewnętrzny opór, który wzbiera, gdy Maks życzy sobie, aby prostytutka została także jego kochanką. Uciekając przed pozbawionym uczuć ludzkich Kuśtygą, pragnąc wybaczenia grzechów, kobieta trafia do domu biednego rabina Menachema Mendla i poznaje jego syna Bunema Tomaszowera. Chłopak, chociaż pochodzi z rodziny ortodoksyjnej, obraca się głównie wśród Żydów oświeconych. Marzy o karierze malarskiej i podkochuje się w swojej modelce Salci, która związana jest z działającymi w konspiracji socjalistami. Kiedy przez przypadek poznaje Kejlę, jego świat wywraca się do góry nogami. Urzeczony pięknem upadłej moralnie dziewczyny, jest gotów porzucić dotychczasowe życie i zacząć wszystko od nowa, choćby z dala od Warszawy. Im więcej dowiaduje się o perypetiach nowej znajomej, tym bardziej jest zdeterminowany, aby wyciągnąć ją z bagna. Nawet za cenę narażenia się Jarmemu i Maksowi, którzy mają przecież wobec Kejli swoje plany.
Izaak Baszewis Singer bardzo barwnie opisuje warszawski półświatek: prostytutki, złodziei, morderców; z drugiej strony portretuje także ludzi uczciwych: bogobojnych Żydów, artystów, intelektualistów i przedsiębiorców, ba! nawet działaczy socjalistycznych (choć nie da się ukryć, że ci drudzy są jednak w mniejszości). Robi to tak plastycznie, że przed oczyma czytelnika wprost staje tamta, nieistniejąca już od dawna Warszawa. Czuć zapachy dobiegające z barów, restauracji, sklepów i domów żydowskich. Słychać modły z synagog, nawoływania fiakrów. A przecież Singer pisał Rudą Kejlę w czterdzieści lat po opuszczeniu Polski! Miał jednak wciąż mocno zakorzenione w pamięci miasto, w którym się wychowywał, uczył, zaczynał karierę literacką. Które pozostało JEGO miastem. Pojawiające się w części trzeciej powieści opisy Nowego Jorku nie są już tak bogate i plastyczne, nie płyną bowiem z serca i uczuć, lecz umysłu. Ale i w niej na plan pierwszy wybijają się Żydzi  emigranci z ziem polskich. Tam trafiają Kejla i Bunem; tam przybywają też Jarme i Maks. Tam rozgrywa się ciąg dalszy dramatu, który zaczął się na Krochmalnej, Nalewkach, Gęsiej
Wydawnictwo Fame Art i Krzysztof Modelski obiecują kolejne tłumaczenia z jidysz niepublikowanych wcześniej powieści polsko-żydowsko-amerykańskiego noblisty. Oby jak najszybciej. I oby jak najwięcej!
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  Publicystyka


  Rynsztokowo:Ohyda

  Marcin Knyszyński

  
  

  
  W Polsce zwykło się określać policjantów glinami lub pogardliwie psami. W krajach anglojęzycznych to pigs, czyli po prostu świnie. Określenie to sugeruje oczywiście niechęć, odrazę i ma być z założenia obraźliwe. Nazwanie świnią Brucea Robertsona, głównego bohatera Brudu, jest też obraźliwe  tylko, że dla świń. Policjant z edynburskiego posterunku, zajmujący się sprawami kryminalnymi, jest jednym z najbardziej odrażających protagonistów w historii literatury (i filmu). Kim jest ta kreatura?
[image: Brud]
Facet mieszka w stolicy Szkocji i pracuje jako detektyw śledczy w tamtejszej policji. Pragnie awansować z sierżanta na inspektora, ponieważ uważa, że mu się to należy za długie lata pracy. Według jego opinii pomóc mu to może w odzyskaniu żony, która odeszła i nie chce mieć z nim już nic wspólnego. Może uda się to po zimowym urlopie, który już sobie zaplanował w burdelach Amsterdamu. Niestety urlopowe plany biorą mocno w łeb  brutalne morderstwo czarnoskórego dziennikarza, syna ambasadora Ghany, stawia cały wydział zabójstw na głowie. Robertson, chcąc nie chcąc, musi przejąć dowodzenie w śledztwie, a dodatkowo wraz z kolegami wziąć udział w szkoleniu na temat świadomości rasowej. Najwidoczniej edynburscy policjanci mają problem z innym kolorem skóry niż swój. Na szczęście po trudach i znojach dnia przychodzi wieczór, który Bruce spędza upijając się do nieprzytomności w pobliskiej knajpie, we własnym domu przy jakimś ostrym pornolu albo szukając wrażeń w domach publicznych.
W książce znajdujemy ohydę i brud  dokładnie tak przetłumaczono tytuły dwóch wydań tej powieści w Polsce (Ohydę wydał Zysk i S-ka w 2003 roku, a Brud Replika w z 2014  obydwa z tym samym przekładem Jacka Spólnego). Narratorem jest oczywiście Bruce, więc wszystko o czym czytamy jest przedstawione tylko z jego punktu widzenia i przefiltrowane przez jego zepsuty aparat interpretacji rzeczywistości. Cały świat to w jego oczach to ohydne, brudne i parszywe miejsce, w którym panuje smród i rozkład. Dziwki, pedały, downy i szmaty to najmilsze z określeń jakimi określa innych ludzi. Degenerat nie szczędzi też szczegółowych opisów swoich własnych przypadłości i kłopotów z higieną  ma straszną wysypkę w kroczu, sraczkę i hemoroidy, które drapie do krwi i nawet nie chce mu się potem umyć rąk. Jego mieszkanie, zapuszczone po rozstaniu z żoną, to najprawdziwsza Sodoma i Gomora. Pralka nie działa, zlew zapchany, a skarpety, gacie i spodnie są sztywne od potu, brudu i czegoś tam jeszcze. Bruce w dodatku ma tasiemca  ale o tym później, bo to naprawdę świetny motyw powieści.
Mizogin, rasista, szowinista, seksista, pijak, cham, socjopata, drań i bydlak. Długo można wymieniać negatywne cechy charakteru Robertsona, ale jednego jednak mu odmówić nie sposób  inteligencji. I to jest najbardziej przerażające, ponieważ wykorzystuje ją w bezwzględny i zdecydowany sposób. Nie ma takiego świństwa, do którego by się nie posunął, ani człowieka, którego by nie zniszczył, jeśli mogłoby to przynieść mu jakąś wymierną korzyść. Albo nawet gdyby nie przyniosło. Nie uznaje żadnych świętości, nie respektuje żadnych granic  podpuszcza jednych kolegów z komisariatu na drugich, szantażuje teczkami wypełnionymi wstydliwymi faktami, konfabuluje, manipuluje i kłamie. Włos na głowie jeży dodatkowo fakt, że jest to policjant, czyli ktoś, kto powinien bronić ludzi i zapewniać im bezpieczeństwo.
Jak wytłumaczyć postępowanie Robertsona? Jego kreacja wydaje się tak groteskowa i karykaturalna, że wręcz niewiarygodna. Bruce kieruje się w życiu pewnym założeniem  otóż ilość zła w świecie jest ograniczona, zatem skoro przydarza się ono innym, to nie przydarza się jemu. W takim świecie moralność nie może istnieć, ponieważ jest balastem. Nie mogą też istnieć żadne wartości, bo są ograniczeniami. Pamiętajmy jednak, że widzimy świat zniekształcony relacją narratora, który w trakcie rozwoju fabuły osuwa się coraz wyraźniej w obłęd i odrywa od rzeczywistości. Nie jest w stanie uzasadnić swych wyborów, czytelnik zresztą tego się nie spodziewa i na to nie czeka. Szaleniec nie zdefiniuje swojej choroby, potrzeba tu dojścia do jakiegoś wewnętrznego ja. I Welsh to robi  w bardzo oryginalny, dosłowny sposób. Otóż w narrację Robertsona wcina się jego tasiemiec  wewnętrzny głos, wewnętrzne życie! Z relacji pasożyta poznajemy niektóre fakty z życia bohatera, które mogą tłumaczyć jego, budzące litość i trwogę, wyczyny.
W 2014 roku na ekranach kin zagościła ekranizacja Brudu z Jamesem McAvoyem w roli głównej. Rola odegrana wprost nieziemsko i choć w przypadku tego aktora jest to standardem, to jednak ręce składają się same do braw. Robertson/McAvoy to prawdziwa ludzka glista, wieprz ohydny i diabeł wcielony. Cała reszta bohaterów to utkane z najgorszych i najpopularniejszych stereotypów karykaturalne indywidua. John S. Baird, reżyser filmu, postawił na czarną komedię, której czystość gatunkowa z pierwszej połowy filmu zostaje zbrukana i zohydzona bardzo ciężkim dramatem w połowie drugiej. Film skupia się o wiele bardziej na rozpadzie psychicznym bohatera, a nie cielesnym  nie ma tu mowy zatem o stertach brudnych gaci i egzemie. Nawet tasiemiec wyleciał z obsady, jego miejsce zajął doktor Rossi (John Broadbent) występujący głównie w pochrzanionych wewnętrznych monologach Brucea. Filmowy Robertson to nadal bydlak, ale do niego jesteśmy pod koniec filmu zdolni przejawić choćby mały skrawek współczucia  czego nie da się powiedzieć o Robertsonie książkowym. Fabuła, nieco zmieniona w porównaniu z papierowym pierwowzorem, wyraźniej przedstawia bohatera trwającego w nieustannej i potwornej męce  oceńcie sami, czy jest to zmiana na plus. Jedno jest pewne  ekranizacja książki jest filmem znakomitym.
Brud to najbardziej kontrowersyjna powieść Welsha  jeszcze bardziej niż słynny Trainspotting. Przeznaczona jest tylko dla dorosłego, świadomego swego wyboru, czytelnika. Literatura odstręczająca  z takim bohaterem, który pluje czytelnikowi prosto w twarz i się z tego śmieje, chociaż z biegiem czasu coraz częściej przez łzy. On nie chce abyście go polubili, nie po to został wykreowany.
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  Stare wspaniałe światy:Jak przewidziałem drugą wojnę światową

  Andreas Zoltar Boegner

  
  

  
  Większość czytelników fantastyki zna takie powieści H. G. Wellsa jak Wojna światów czy Wehikuł czasu. Ojciec science fiction napisał jednak o wiele więcej znaczących książek, z których nie każda została dotychczas przetłumaczona na polski. Przyjrzyjmy się jednej z takich prac mistrza.
Ekstrakt: 80%
[image: ‹The Shape of Things to Come›]
‹The Shape of Things to Come›
O znaczeniu Herberta Georga Wellsa (1866-1949) dla rozwoju literatury fantastyczno-naukowej napisano już zapewne całe tomy. Znakomita większość jego najważniejszych dzieł powstała jeszcze przed wybuchem pierwszej wojny światowej. Lata dwudzieste i trzydzieste ubiegłego wieku to okres, w którym Wells skupił się, bynajmniej nie zaniedbując pisarstwa, przede wszystkim na działalności politycznej i edukacyjnej. Brytyjczyk napisał wtedy parę powieści zaliczanych raczej do nowoczesnych utopii (np. Ludzie jak bogowie, 1923), książek typu encyklopedycznego (The Science of Life, 1930) lub manifestów politycznych, jak The Open Conspiracy (1928) oraz The Work, Wealth and Happiness of Mankind (1931). Autor, należąc od lat do Towarzystwa Fabiańskiego, propagował w tym czasie ideę nowego, sprawiedliwego podziału dobrobytu uzyskanego poprzez uprzemysłowienie. The Shape of Things to Come (Kształt rzeczy przyszłych), wydana w 1933 roku, była czwartą z całej serii powieści, za pomocą których Wells nawoływał do otwartego spisku ludzi dobrej woli w celu zwalczenia głodu i nędzy oraz osiągnięcia nowego porządku świata.[bookmark: a1]1)
Tym razem Wells zastosował format historii przyszłości (future history), który zapożyczył od Olafa Stapledona z jego Last and First Men. Wpływ tego brytyjskiego filozofa na twórczość Wellsa sięgał wprawdzie głębiej, ale miało się to stać oczywiste dopiero po pojawieniu się na rynku jednej z kolejnych książek mistrza: Star Begotten (1937).
Wróćmy jednak do Kształtu rzeczy przyszłych. Jej początek sprawia wrażenie, jakby został wykoncypowany jeszcze w XIX wieku: narrator powieści otrzymuje w spadku po znajomym naukowcu manuskrypt, który okazuje się niczym innym, jak odpisem książki historycznej z roku 2106. Częściowo cytując całe rozdziały, częściowo komentując treść tych tajemniczych i niekompletnych zapisków, Wells roztacza przed nami własną wizję rozwoju ludzkości od lat mu współczesnych do początku XXII wieku.
Autor, jako socjalista, miał swój sowiecki epizod: odwiedził Związek Radziecki, rozmawiał z tamtejszymi decydentami. Z marzenia o komunistycznym raju na ziemi szybko się wyleczył, co dosyć wyraźnie widać w książce. Tutaj dostaje się nie tylko Marksowi i jego Manifestowi, ale i Henryemu Georgeowi (amerykański ekonomista o geolibertariańskich zapatrywaniach) oraz całemu Związkowi Radzieckiemu. Wells jednoznacznie odrzuca walkę klas  to dla niego zbyt uproszczony model społeczeństwa. Droga, jaką obrał w Kształcie rzeczy przyszłych, to ponura, ale sugestywna i wizjonerska fikcja literacka. W ostatecznym rozliczeniu wizja to jednak optymistyczna, ponieważ prowadzi ludzkość przez dziesięciolecia wojen, pandemii i upadku Wieku Zamętu ku świetlanej przyszłości państwa światowego.
A jak Wells wyobrażał sobie konkretnie tę ciernistą drogę ku utopii? Opis wydarzeń, które Brytyjczyk umieścił w stosunkowo bliskiej przyszłości późnych lat trzydziestych i wczesnych czterdziestych ubiegłego wieku, to elektryzująco trafna ekstrapolacja dotychczasowego przebiegu historii ludzkości. Katastrofa pierwszej wojny światowej, błędy Ententy przy ustalaniu powojennego porządku świata oraz ogólny niedorozwój socjalny cywilizacji północnej półkuli doprowadzają do ponownej erupcji przemocy: druga wojna światowa wybucha 4 stycznia 1940 jako napaść hitlerowskich Niemiec na Polskę w Gdańsku i na Pomorzu.
Droga ku temu konfliktowi jawi się Wellsowi jako łatwy do przewidzenia wynik nierównego i nieproporcjonalnego wzrostu ludzkich zasobów w porównaniu ze [zbyt powolnym] rozwojem politycznej i społecznej świadomości  jako gatunek człowiek nie nadąża już mentalnie za eksponencjalnym wzrostem swej wiedzy i technicznych możliwości.
Przebieg działań wojennych został w książce dosyć szczegółowo opisany. Nie jest to oczywiście druga wojna światowa, jaką znamy z lekcji historii. Wells był, ze zrozumiałych względów, pod silnym wrażeniem wojny gazowej w okopach Flandrii. Równocześnie nie przewidział, jak niestety nikt na świecie, dwóch rzeczy: niemieckiego blitzkriegu oraz istnienia paktu Mołotowa z Ribbentropem. Starcie armii polskiej z hitlerowską to cała seria wielomiesięcznych ofensyw i kawaleryjskich zagonów (tutaj wykazuje się polska kawaleria, docierając w pewnym momencie pod sam Berlin). Jako broń decydującą o ostatecznym wyniku działań wojennych Wells widział gazy bojowe. Ich zastosowanie nie ogranicza się w książce wyłącznie do pól bitew: wszelakie pochodne gazu musztardowego funkcjonują w tym ponurym scenariuszu analogicznie do bomb atomowych, które spadły na Hiroszimę i Nagasaki. Gaz staje się bronią masowej zagłady, a Wells imaginuje katastroficzny upadek europejskich metropolii z przerażającą konsekwencją. W jego scenariuszu dostaje się najpierw Berlinowi, zbombardowanemu przez polskie bombowce. Brzmi to dzisiaj być może paradoksalnie, ale trzeba pamiętać o tym, co wydarzyło się w rzeczywistości pod koniec wojny: wprawdzie już nie tyle polskie, ale alianckie samoloty dokonały odwetu za Wieluń, Warszawę, Rotterdam i wiele innych miejscowości zbombardowanych przez Luftwaffe.
Dalekowzroczność autora objawia się również poprzez przewidzenie niechęci, jaką Francja będzie objawiać w stosunku do alianckiej pomocy napadniętej Polsce. Austria przyłączy się do wojny po stronie Niemiec (aczkolwiek nie od razu), a Związek Radziecki poprze ukraińskich powstańców przy zdobywaniu Lwowa. Jugosławia będzie terenem zaciętych walk partyzanckich. Równocześnie wybuchnie wojna japońsko-amerykańska na Pacyfiku, gdzie działania łodzi podwodnych będą miały kluczowe znaczenie dla przebiegu konfliktu. Prawdziwie wieszcze zdolności Brytyjczyk wykazuje w rozdziałach poświęconych amerykańskiemu izolacjonizmowi i upadkowi USA poprzez osłabienie rządu federalnego na rzecz poszczególnych stanów (szczególnie aktywni są mormoni w Utah i metodyści w Wirginii). Trzeba było jednak doczekać rządów Donalda Trumpa, aby docenić te ustępy książki
Wells dokładnie przewidział wpływ lotnictwa na przebieg przyszłych działań wojennych. Samolot staje się w Kształcie rzeczy przyszłych nemezis, jaką miał się okazać za sześć lat w największym dotychczas konflikcie ludzkości. Wyposażone w torpedy powietrzne, czyli dzisiejsze rakiety, eskadry wojujących stron dokonują gazowych hekatomb. Równolegle następuje ewolucja obrony przeciwlotniczej: miasta znikają pod grzybiastymi pancerzami, ich mroczne teraz ulice usiane są kierunkowskazami do najbliższego schronu oraz punktami pierwszej pomocy przeciwgazowej.
Nie tylko samoloty stają się platformami dla broni masowego rażenia. Wells wyposaża również łodzie podwodne w rakiety i przypisuje im zdolność do proliferacji konfliktu w dowolny region świata. Pojawienie się w latach pięćdziesiątych ubiegłego wieku atomowych łodzi podwodnych z rakietami balistycznymi na pokładzie miało miejsce dobre dwadzieścia lat po wydaniu Kształtu rzeczy przyszłych, a opisane w książce wykorzystanie bezzałogowych aparatów latających, czyli dzisiejszych dronów, miało nastąpić jeszcze później
Wellsowska wizja świata zorientowanego na gaz kulminuje w obrazie zniszczonej Europy: Prusy Wschodnie stały się półwyspem dostępnym tylko z Litwy lub drogą morską. Pomimo ciężaru ziaren [zawierających gaz  przyp. autora], wiatry ostatecznie rozszerzyły pasmo śmierci do około piętnastu mil szerokości i przeniosły jego śmiercionośny wpływ na przedmieścia Gdańska. Tego zmasakrowanego regionu nie zbadano, wyjątkiem było kilku specjalnie wyposażonych zwiadowców, aż do roku 1960, kiedy to okazało się, że jest on usiany nie tylko szczątkami ludzi, bydła i psów, które do niego zabłądziły, ale także szkieletami i skrawkami skóry oraz piór milionów myszy, szczurów, ptaków i tym podobnych małych stworzeń. W niektórych miejscach leżały one prawie na wysokość metra. W pewnym sensie opis ten przypomina oczywiście los japońskich miast po atakach broni atomowej lub wygląd podczernobylskich miasteczek i wsi bezpośrednio po awarii tamtejszego reaktora.
Wells traktował bomby chemiczne i biologiczne (bo i o tych w książce wspomniał) jednoznacznie jako bronie o potencjale do unicestwienia ludzkości. Pisał: Ta groźba chaosu i bezcelowych okrucieństw wisiała nad zdezorganizowanym i pozbawionym ochrony światem przez trzy ćwierci wieku. Był to czas, który co niektórzy historycy nazywają Okresem Największej Niepewności, od 1935 do 1965 roku. Tu i ówdzie działy się potworne rzeczy  na przykład w Nankinie, Pekinie, Osace, Berlinie, Warszawie
Potworne rzeczy działy się również po wywołanym ogólnym wyczerpaniem wszystkich stron zakończeniu działań wojennych: głód, brak środków do życia, pandemie oraz niekontrolowane rozprzestrzenianie się bezmyślnie uwolnionych broni doprowadza do sterylizacji milionów ocalałych oraz powstania pewnej szczególnej choroby: po byłych polach bitew błąkają się całe tabuny zombich, opisane prekursorsko przez autora jako walking dead.
Dzisiejszemu czytelnikowi nieuchronnie narzuca się pytanie: dlaczego nikt Wellsa nie posłuchał? Jak to możliwe, że książka precyzyjnie opisująca przyczyny i moment wybuchu drugiej wojny światowej nawet nie została przetłumaczona na polski?
Przyczyną było być może wyraźnie antypolskie nastawienie autora. Wells, jako człowiek, który żył całe dziesięciolecia w politycznie i społecznie stosunkowo stabilnym świecie południowej Anglii, patrzył na przedwojenną Polskę ze sporym sceptycyzmem. Wyraźnie dostrzegał problemy tego wielonarodowościowego kraju nie rozumiejąc równocześnie mentalności narodu, który pojawił się ponownie na mapie Europy po traumatycznym okresie zaborów.
Znajdą się w Kształcie rzeczy przyszłych następujące sformułowania: Najbardziej fantastycznym i, jak się okazało, najbardziej katastrofalnym ze wszystkich szaleństw wersalskich, było utworzenie Wolnego Miasta Gdańska i tak zwanego korytarza polskiego lub w ciągu kilkunastu lat od podpisania traktatu wersalskiego korytarz polski był zdecydowanie najgroźniejszym czynnikiem europejskiej polityki. Jego istnienie skutecznie uniemożliwiało każdą próbę rozbrojenia.
Gwoli sprawiedliwości wspomnieć należy, że Wells winę za wybuch wojny przypisywał przede wszystkim wielkiemu kapitałowi i politycznemu establishmentowi. W równej mierze krytykował kler i sektor finansowy, porównując bankowców do kretów ryjących w wale przeciwpowodziowym. Autor pisał równocześnie: Faszyzm rzeczywiście nie był całkowicie złą rzeczą; to była zła dobra rzecz, a Mussolini odcisnął swoje piętno na historii. Z dzisiejszej perspektywy taka wypowiedź brzmi naiwnie, ale pamiętać trzeba oczywiście, że w latach trzydziestych ubiegłego wieku niewielu ludzi zdawało sobie sprawę z kierunku, jaki obierze świat po powstaniu dyktatur faszystowskich w Europie. Dla Wellsa Hitler był post-wersalskim głosem Niemiec tracących kontrolę, głosem kraju, którego społeczeństwo wypadło z kręgu sił walczących o lepsze jutro dla świata. Ze sporym żalem autor konstatuje: To była żałosna i tragiczna faza, demencja wielkiego narodu.
Ojciec SF nie zawiódł jednak przy ocenie wydarzeń w Rosji i Związku Radzieckim. Traktując rewolucję październikową jako wydarzenie nieuchronne i konieczne, Wells odmawia Sowietom równocześnie posiadania pomysłu na przyszłość. Brytyjczyk wyraźnie dostrzegł bolączki bolszewickiego, skoncentrowanego na walce klas, światopoglądu, który nieuchronnie musiał prowadzić do powstania homo sovieticusa i społeczeństwa ogarniętego marazmem.
Kształt rzeczy przyszłych to literatura postapokaliptyczna, to opowieść o świecie ogarniętym na dziesięciolecia wojną totalną, prowadzoną zrazu przez kraje i przymierza, potem już tylko przez lokalnych warlordów i bandy ocalałych dzikusów. W okresie famished fifties, czyli głodowych lat pięćdziesiątych, konflikt przerodzi się w bijatyki pomiędzy pasterzami i rolnikami o prawo do posiadania Hyde Parku. Nawet sam Henry Ford nakaże pracownikom swoich zakładów podzielić czas pomiędzy pracą na taśmie a uprawą płodów rolnych na własne potrzeby.
Drugim, o wiele ważniejszym aspektem książki jest powolne wyjście ludzkości z wojennego koszmaru i mozolna droga ku społeczeństwu dalekiej przyszłości, opartym na socjalnej utopii, jaka była marzeniem i życiowym celem autora. Dla Wellsa droga ku tak szczytnemu celowi może prowadzić tylko i wyłącznie poprzez edukację oraz dążenie ku powstaniu zjednoczonego państwa światowego. Opisuje on Fundamental Knowledge System (Podstawowy System Wiedzy), czyli globalnego praprzodka internetu (lub przynajmniej Wikipedii) jako konieczny punkt wyjściowy ku powstaniu takiego państwa. System ten, stworzony przez zwolenników teorii społecznych fikcyjnego wizjonera Gustawa De Windta, zawiera postulaty, które co niektórzy z dzisiejszych populistycznych polityków uznaliby za fascynujące wskazówki: Społeczeństwo jest produktem edukacji. () Nie warto pytać ludzi, czego chcą. To jest błąd demokracji. Trzeba najpierw przemyśleć, czego oni powinni chcieć, jeśli społeczeństwo ma być ocalone. Następnie musisz im powiedzieć, czego chcą i dopilnować, aby to dostali.
Nosicielami i propagatorami swych idei Wells czyni awiatorów. Ta odważna, przyzwyczajona do ryzyka grupa staje się jedynym ogniwem, które jest w stanie utrzymać łączność pomiędzy skromnymi ośrodkami cywilizacji. Spośród lotników i pracowników sektora logistycznego wyjdzie inicjatywa ocalenia i scalenia świata. To związki zawodowe branży logistycznej zwołują w roku 1965 Pierwszą Konferencję w Basrze, która stanie się początkiem nowej ery w rozwoju ludzkości. Powstaje Air and Sea Control  dysponująca globalną logistyką á la Amazon lub DHL organizacja transportu powietrznego i morskiego, której air-dollars, oparte na energii potrzebnej do przewiezienia towarów z miejsca na miejsce, zapewnią wyznawcom De Windta środki potrzebne do urzeczywistnienia idei nowoczesnego państwa światowego.
Wizja Wellsa ma ten sam problem, jaki jest charakterystyczny dla wszystkich utopii: brak konkretnych pomysłów na urzeczywistnienie szczytnej idei. Nieprzypadkowo w historii przyszłości, jaką cytuje narrator Kształtu rzeczy przyszłych, brakuje kilkudziesięciu stron o dziejach osiemdziesięciu lat z końca XX i pierwszej połowy XXI wieku. Dowiadujemy się jedynie, że powstała z Air and Sea Control Pierwsza Rada Światowa prowadzi politykę planową, stopniowo eliminując prywatny kapitał, kontraproduktywny nacjonalizm oraz religię, łamiąc przy tym opór przeciwników nowego porządku przy pomocy pacyficyny, rozpylanego przez samoloty gazu uspokajającego. Jednostki nieprzejednanie wrogie nowemu reżimowi zostają brutalnie eliminowane  wszystko to tylko i wyłącznie dla dobra ludzkości. Konsekwentnie nazywa się Pierwszą Radę Światową również Air Dictatorship, czyli Powietrzną Dyktaturą.
Trudno oswoić się z tak bezduszną wizją, jednak nie sposób odmówić Wellsowi rozmachu w kreowaniu świata przyszłości. Technologia to tutaj przyczyna upadku ludzkości, ale również czynnik decydujący o powrocie cywilizacji i urzeczywistnieniu odwiecznego marzenia o raju na ziemi. Świat jest, na szczęście lub nieszczęście, trudno to ocenić, o wiele bardziej skomplikowany, niż Wells to sobie wyobrażał.

[bookmark: a1t]1) James E. Gunn: Droga do science fiction 1: Od Gilgamesza do Wellsa, Alfa 1985
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  Fantastyczne Zaodrze, czyli co nowego w niemieckiej science fiction? (9)

  Andreas Zoltar Boegner

  
  

  
  Gust czytelników zazwyczaj odbiega znacząco od ocen krytyków literackich. Nie inaczej jest w przypadku niemieckojęzycznej fantastyki  tutejszy fandom wyróżnia za pomocą Niemieckiej Nagrody Science Fiction (DSFP) najbardziej poczytne powieści i opowiadania roku. Wśród nich znajdą się tytuły pominięte przez fachowców milczeniem. Czy to w takim razie słabe teksty?
[image: ]
Philip P. Peterson
‹Vakuum›

Peter P. Peterson to pseudonim Petera Bourauela (ur. 1977), niemieckiego doktora inżynierii kosmicznej oraz pisarza sf. Pracując dla Niemieckiej Agencji Kosmicznej, Bourauel rozpoczął w 2014 karierę pisarską cyklem Transport. Inspirował się przede wszystkim twórczością autorów hard SF, jak Stephen Baxter, Arthur C.Clarke i Larry Niven. Większość jego powieści ukazała się jako książki na zamówienie. Ich poczytność musi być spora, jeśli, jak twierdzi autor, wszystkie jego powieści dostały się do top ten zakupowych hitów Amazona w Niemczech.[bookmark: a1]1) Z pewnością dużym sukcesem był cykl Paradox, za którego pierwszą powieść Bourauel zdobył w 2016 Kindle Storyteller Award, nominację do Nagrody im. K. Lasswitza oraz trzecie miejsce w walce o DSFP.

W międzyczasie autor podpisał umowę z renomowanym wydawnictwem Fischer TOR. Owocem współpracy stała się powieść Vakuum (Próżnia, 2020), która powtórzyła sukces Paradoxu i zdobyła trzecie miejsce wśród nominacji do DSFP.
Co tak fascynuje fanów tej powieści? Będzie to prawdopodobnie iście hitchcockowe podejście do tematu (Film powinien zaczynać się od trzęsienia ziemi, potem zaś napięcie ma nieprzerwanie wzrastać.), bo książka zaczyna się od prawdziwie hiobowej wieści: Astrofizycy odkrywają obszar kosmosu w kostelacji Hiad, w którym z niewyjaśnionej przyczyny zaczynają gasnąć gwiazdy. Jest on oddalony od Ziemi o 150 lat świetlnych, znajduje się więc, w skali astronomicznej, w naszym bezpośrednim sąsiedztwie. Równocześnie granicę Układu Słonecznego przekracza obiekt, który szybko udaje się zidentyfikować jako poruszający się prawie z prędkością światła statek obcych. Nieprzypadkowo trajektora lotu przybyszów z gwiazd wskazuje na ich pochodzenie z tajemniczego regionu gasnących słońc. Rozszyfrowanie transmisji, nadawanej z pokładu mknącego przez układ statku, potwierdza najgorsze przypuszczenia naukowców: Poprzez niebezpieczne eksperymenty obcy doprowadzili do lokalnej zmiany równowagi fizykalnych stałych kosmosu. Tuż pod bokiem Ziemian wszechświat zmienia raptownie swój stan i obraca wszelką masę w absolutną nicość. W porównaniu z nią, znana nam próżnia kosmiczna jest buzującym energią i masą miejscem.
W dużym błędzie byłby czytelnik, który sądziłby, że Peterson takim pomysłem odleciał, że jego fantazjowanie wyraźnie przekroczyło granicę science fiction. Teoria rozpadu niestabilnej próżni kosmicznej jest wynikiem odkrycia bozonu Higgsa (cząstki elementarnej, odpowiedzialnej za przyporządkowanie materii masy). W posłowiu autor nie omieszkuje przytoczyć tytułów odpowiednich prac naukowych.
Świat stoi zatem w obliczu ultymatywnego armageddonu; już za kilka lat po całym Układzie Słonecznym nie pozostanie nawet jeden atom. Przed nieustannie zbliżającym się frontem rozpadającej się próżni można uciec jedynie za pomocą statku kosmicznego, który byłby w stanie osiągnąć prędkość bliską prędkości światła. Czy to misja nie do zrealizowania? Otóż nie  kilka narodów i sojuszy podejmuje próbę skonstruowania takiego pojazdu. Nie są to oczywiście przedsięwzięcia łatwe. Tym bardziej, że czas depcze politykom i inżynierom po piętach.
W tej pierwszej części książki Petersonowi świetnie udaje się przedstawić problem i opisać ludzkość wstrząśniętą dokonanym odkryciem. Akcja toczy się głównie w USA, gdzie zdesperowany prezydent sięga po najostrzejsze środki, aby umożliwić przetrwanie narodu. Z dużym trudem udaje się uspokoić opinię publiczną i skoncentrować wysiłki na uratowaniu kilkuset Amerykanek i Amerykanów.
W następnych rozdziałach Peterson nie oszczędza ludzkości, roztaczając przed czytelnikami apokaliptyczny obraz świata skazanego na zagładę absolutną. Jak łatwo sobie wyobrazić, to ludzie, a nie trudności techniczne, staną się największym zagrożeniem dla sukcesu misji. Autor dokładnie i wiarygodnie opisuje budowę statku generacyjnego, napędzanego przez wybuchy kilkuset bomb termojądrowych  ale równocześnie serwuje przykłady irracjonalnych zachowań w obliczu nieuchronnej zagłady. Staniemy się nawet świadkami ataku atomowej rakiety międzykontynentalnej na jedną z amerykańskich metropolii. Ten wątek to bardzo emocjonalna jazda bez trzymanki. Gdyby cała powieść została utrzymana w takiej formie, byłbym skłonny mówić o bardzo dobrej książce hard SF.
Niestety, Peterson przeplata wydarzenia na Ziemi opisami losów potomków pierwszej generacji amerykańskich uciekinierów na pokładzie statku, który kilka stron wcześniej znajdował się jeszcze w budowie. Tym sposobem autor, pozazdrościwszy chyba Brianowi W. Aldissowi pomysłu na powieść Non-stop, zburzył wszelakie napięcie. Start statku musiał się udać, a jego ucieczka przed anihilującym czasoprzestrzeń frontem trwa już od setek lat. Taka konstrukcja Vakuum spowodowała mocne obniżenie oceny końcowej.
A jak sprawę widzieli inni czytelnicy? Debbie, blogerka z portalu Lucydas Plejadium, poświadcza, że Vakuum to prawdziwy pageturner, czyli książka, od której trudno się oderwać. Jej zdaniem jest to bardzo dobre studium rozpadu społeczeństwa w obliczu nieuchronnej katastrofy. Jednocześnie krytykuje ona bardzo prosty, suchy styl autora oraz kilka stereotypów, jakich Petersonowi nie udało się uniknąć przy konstruowaniu protagonistek powieści (kobiety ciągle szlochają, bo są przecież sterowane emocjami). Komentarz Debbie: Błagam, nie jesteśmy w latach pięćdziesiątych!.[bookmark: a2]2)
Na stronie Lesejury znajdzie się cytat samego Andreasa Eschbacha, który w blurbie do angielskiego przekładu chwali Vakuum w następujący sposób: To najbardziej ostateczny thriller katastroficzny, jaki kiedykolwiek napisano. I najodważniejsza akcja ratunkowa, jaką można sobie wyobrazić. Świetne![bookmark: a3]3)
Wśród ogólnego entuzjazmu znajdą się jednak głosy krytyczne. Bloger Josefson z wiedeńskiego Der Standard niezbyt gustuje w stosowaniu wymuszonego optymizmu á la Stephen Baxter, dzięki któremu czytelnik nie ma wątpliwości, że kto jak kto, ale Amerykanie dadzą przecież radę. Podobnie jak ja, uważa on wprowadzenie wątku zdziczałych potomków uratowanych astronautów za olbrzymi spojler. Lektura Vakuum nie jest dla niego stratą czasu, jednak jest ona trochę jak oglądanie powtórki meczu piłki nożnej, którego wynik już znasz, w popołudniowym niedzielnym programie.[bookmark: a4]4)
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Ralph Edenhofer
‹Kohärenz›

Urodzony w 1973 Ralph Edenhofer należy do tej samej generacji autorów, co Peter P. Peterson. Z zawodu jest fizykiem i inżynierem z tytułem doktorskim, zafascynowanym grami RPG, motorami Suzuki, futbolem amerykańskim oraz obserwacją nocnego nieba.[bookmark: a5]5)

Silne zainteresowanie grami RPG doprowadziło w końcu do napisania kilku scenariuszy, które przerodziły się z czasem w cykl c23  Die Welt im 23. Jahrhundert  (c23  świat XXIII wieku), tworzony częściowo przy współpracy z Joshua Tree (pseudonim Benjamina Krämera). Edenhofer napisał w międzyczasie również sporo książek fantasy, do których zaliczają się przede wszystkim powieści z cyklu City of Angels and Demons (urban fantasy) oraz trylogia wampiryczna pt. Archaios.[bookmark: a6]6)
Prawdziwych sukcesów autor, przynajmnie na razie, jeszcze nie osiągnął. Kohärenz (Koherencja) zdobyła w 2021 szóste miejsce wśród nominacji do DSFP i jest tym samym jego dotychczas najlepiej przyjętą powieścią SF.
Pomysł na książkę narodził się po obejrzeniu videa, w którym postulowano konieczność posiadania możliwości transportu ponadświetlnego dla międzygwiezdnych tworów państwowych. Edenhofer zadał sobie pytanie: Czy takie imperia nie mogłyby istnieć bez łamania praw fizyki? Idea Koherencji to jego odpowiedź na to pytanie.[bookmark: a7]7)
Na czym polega pomysł autora? Otóż, jeśli nie można poruszać się szybciej od światła, a transport towarów z prędkością podświetlną jest szalenie drogi, to jedyną rzeczą, jaką sensownie można przesyłać pomiędzy systemami gwiezdnymi imperium jest informacja. Edenhoferowi chodzi przede wszystkim o zapis ludzkiego genomu, połączony ze stanem pamięci danej osoby w momencie zapisania informacji na digitalnych mediach. Na miejscu docelowym powstaje z przesłanej informacji klon, w którego mózgu zapisane zostają również wspomnienia transportowanej osoby. W ten sposób gwiezdne imperium ludzkości zasiedla kolejne, co raz bardziej oddalone od Ziemi planety.
Do rozwiązania pozostaje jeden, decydujący problem: Jak zapewnić równomierny rozwój powstających kolonii? Jak uniknąć różnic w prędkości rozwoju poszczególnych części imperium? Temat to bardzo ważki, bo w przeszłości doszło już do ruchów niepodległościowych ziemskich kolonii, zakończonych brutalną wojną domową, w toku której zginęły miliardy istnień i unicestwiono kilka systemów gwiezdnych poprzez wysłanie do nich rakiet z głowicami bojowymi. Odpowiedzią polityków jest Koherencja, czyli dbanie o równomierny a przede wszystkim lojalny w stosunku do władców rozwój ludzkich kolonii.
O zachowanie Koherencji dbają tak zwani rewizorzy  wyposażeni w daleko idące pełnomocnictwa urzędnicy państwowi. Jednym z nich jest Leron, któremu powierzono właśnie po raz pierwszy stanowisko Rewizora Primusa, odpowiedzialnego za rozwój nowo powstałej kolonii na planecie Illada.
Leron jest wprawdzie odpowiedzialnym urzędnikiem państwowym  ale jest przede wszystkim mężczyzną. Jako taki nie jest w stanie oprzeć się wdziękom Telaris, prawdziwej femme fatale imperium. Już wkrótce rewizor przestaje być obiektywnym obserwatorem kolonizacji Illady, lecz staje się kochankiem kobiety, która łamie prawo i rozpoczyna eksperymenty w celu osiągnięcia wiecznego życia w dowolnie odnawialnych ciałach klonów.
Ciekawa do tego momentu fabuła Koherencji przeradza się tutaj w raczej niewiarygodny a szczegółowo opisany romans. Leron zachowuje się czasami, jak kosztujący pierwszej miłości sztubak, a nie jak przystało na człowieka, od którego zależy życie lub śmierć milionów (z biegiem czasu nawet miliardów) istnień. W toku akcji Telaris jest stale o kilka kroków przed rewizorem, co koniec końców prowadzi do sytuacji, w której decydenci imperium na serio rozpatrują zniszczenie Illady.
Mimo nominacji do DSFP, Koherencja przemknęła raczej niezauważenie przez niemieckojęzyczne media lat 2020-2021. Poza kilkoma wypowiedziami rozentuzjazmowanych fanów na portalach książkowych republiki nie pochylił się nad tym tytułem żaden krytyk literacki, lub chociażby rozeznany w temacie laik. Nie chcąc być w stosunku do autora złośliwym, stwierdzam, że jednak mnie to nie dziwi, bo powieść jest po prostu średnia.

[bookmark: a1t]1) Blog autora.
[bookmark: a2t]2) Recenzja na stronie Lucydas Plejadium
[bookmark: a3t]3) Recenzja czytelnika NobbyRa na stronie 
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  Fantastyczne Zaodrze, czyli co nowego w niemieckiej science fiction? (10)

  Andreas Zoltar Boegner

  
  

  
  Liczba artystów zainspirowanych twórczością Stanisława Lema idzie w setki. Poza narodami słowiańskimi to przede wszystkim kraje niemieckojęzyczne doceniły (i nadal doceniają) jego geniusz. Tym razem prezentuję cykl SF, który powstał jako wynik fascynacji fantastyczno-naukową prozą Polaka.
[image: ]
Michael Marrak (ur. 1965) jest dobrze znany w niemieckim fandomie jako autor książek SF, fantasy, horrorów oraz grotesek. Był on w międzyczasie wielokrotnie nominowany do Nagrody im. Kurda Lasswitza oraz do Niemieckiej Nagrody SF (DSFP). Pierwsze tego typu wyróżnienia zdobył jeszcze w zeszłym wieku, gdy w 1997 otrzymał European Science Fiction Award w kategorii najlepszy artysta a w 1999 wyróżniono DSFP opowiadanie Die Stille nach dem Ton (Cisza po tonie). Na początku nowego wieku nagrodzono Lasswitzem powieści Lord Gamma (w 2001) i Imagon (2003). Marrak nie jest jedynie utalentowanym pisarzem, ale i doskonałym grafikiem (jedna z jego prac również zdobyła Lasswitza). Stworzył wiele fascynujących okładek i ilustracji do własnych powieści. Zainteresowanie grami komputerowymi zaowocowało udziałem autora w tworzeniu literackich podstaw do gry Black Prophecy.
Mimo kilkuletniego okresu fascynacji horrorem Marrak nigdy nie porzucił science fiction. W czasopiśmie NOVA pojawiały się regularnie jego nowele ze świata dalekiej przyszłości, które połączył i rozbudował w 2017 do pierwszej części nowego cyklu pt. Der Kanon mechanischer Seelen (Kanon mechanicznych dusz). Już motto do pierwszego rozdziału tej 720-stronicowej powieści elektryzuje: stanowi je cytat z Bajek robotów Stanisława Lema.
Czytelnik szybko znajdzie w Kanonie więcej nawiązań do dzieł polskiego mistrza SF. Miejscami ma się silne wrażenie czytania jakiejś nieznanej części Cyberiady. Marrak podkreśla to dodatkowo w warstwie językowej, pełnej tak typowych dla autora Bajek robotów neologizmów i groteskowego humoru. Chcecie małej próbki? Proszę bardzo:
Ninive spojrzała pytająco na Cuttera, potem odsunęła zasłony i wyjrzała na zewnątrz. Przed domem pasło się stado czerwonouchwytnych maszyn do kawy. Pomiędzy nie wmieszały się termosy i automaty-jednodniówki, uganiające się za gotowymi do krycia samicami. Mimo najlepszych chęci Ninive nie mogła odkryć nic szczególnego.[bookmark: ast]*)

Fabuła powieści osadzona została w dalekiej o około 12.000 lat przyszłości, gdy na Ziemi żyje już tylko garstka ludzi a natura globu składa się w dużej mierze z mechanofauny i flory  owocu niezwykle zaawansowanej technologii dawno minionego Złotego Wieku ludzkości. W tym świecie nie sposób odróżnić techniki od magii  tym bardziej, że nieliczni pozostali, długowieczni i wiecznie młodzi ludzie posiadają niezwykłą umiejętność: Jako tak zwani przetwarzacze są oni w stanie uduchowić dowolny przedmiot. Wystarczy dotknięcie ręką i zwykła lampa lub piec kuchenny stają się obdarzonymi wszystkimi cechami rozumnej istoty inteligencjami. Raz uduchowiony przedmiot może zostać w równie prosty sposób zredukowany z powrotem do zwykłej maszyny.
[image: ]
Wspomniana w cytacie Ninive jest takim właśnie przetwarzaczem. Żyje ona, otoczona gronem ożywionych przedmiotów, u stóp olbrzymiego muru, który oddziela znany jej niewielki obszar od reszty świata. Gdy w okolice jej domu dociera przetwarzacz Aris, wysłany przez rozumne maszyny jedynego miasta enklawy w celu znalezienia przejścia przez mur, rozpoczyna się dla Ninive niezwykła przygoda. W poszukiwaniu kraju olejem i eterem płynącego, w którym metal nigdy nie rdzewieje, rodzaju ziemi obiecanej dla zleceniodawców Arisa, natknie się ona na wiele niezwykłych postaci (w tym praktycznie bezrobotnego już Mrocznego Żniwiarza oraz uduchowioną rzekę) oraz odwiedzi masę dziwnych miejsc (z wnętrzem atomu helu włącznie).
Kanon ma zatem charakter groteskowego, rozbudowanego przy pomocy wątków pobocznych questu. Sama podróż protagonistów nie ma większego znaczenia  Marrak bawi się raczej konwencją, czerpiąc inspirację od najlepszych w swoim fachu. Tekst na okładce książki wymienia filmy animowane Hayao Miyazakiego, cykl Dancers at the End of Time Michaela Moorcocka oraz Alicję w Krainie Czarów Lewisa Carrolla. Myliłby się jednak ten, kto przypuszcza, że ta powieść to tylko i wyłącznie humoreska w przebraniu science fiction. Mamy tu do czynienia z niezwykle dramatyczną fabułą, która kulminuje w równie dramatycznym finale  a stawką jest dalsze istnienie całego globu.
Blogger Josefson wymienia również cykl Umierająca Ziemia Jacka Vancea oraz Goethego i Jean-Paula jako inspiracje Marraka. Zwraca on jednak słusznie uwagę na fakt, że to twórczość Stanisława Lema, z typowym dla niego absurdalnym humorem, jest dominującym elementem języka tej powieści.[bookmark: a1]1) Sam autor przyznał w wywiadzie dla portalu Fantasyguide, że niektóre z pobocznych wątków Kanonu to nieświadomy hołd dla takich gier, jak Horizon Zero Dawn, The Elder Scrolls, Fallout czy Oddworld: Stranger.[bookmark: a2]2)
[image: ]
Książkę przyjęto entuzjastycznie, przede wszystkim w kręgach znawców gatunku i kolegów po fachu. Marrak zdobył za nią w roku 2018 Lasswitza. Czytelnicy byli podobnego zdania, choć nie każdemu musiała podobać się wybrana przez autora stylistyka. Udowadnia to trzecie miejsce w głosowaniu do DSFP, którą zdobyła jednak równie zabawna, lecz łatwiejsza w odbiorze Qualitylandia. Dla przyznających Lasswitza decydujący był zastosowany język. Jury tej nagrody argumentuje w laudacji: Przemyślany humor, sięgający od udanego slapsticku poprzez perfekcyjne, znakomicie wyważone dialogi aż do wielu running gagów, pięknie kontrastuje z groźnym otoczeniem i mroczną przeszłością ludzkości. W ten sposób lektura tego grubego tomu sprawia sporo radości i pozostaje do ostatniej strony zaskakująca.[bookmark: a3]3)
Michael Marrak zdawał sobie dobrze sprawę z faktu, że jego nowele ze świata Kanonu to literacki strzał w dziesiątkę. W końcu to pozytywny odzew czytelników magazynu NOVA spowodował, że powieść w ogóle powstała. Nikogo nie zdziwiło zatem, że uskrzydlony sukcesem autor rozwinął cykl w 2018 nowelą Die Reise zum Mittelpunkt der Zeit (Podróż do środka czasu) a w 2020 powrócił do świata przetwarzaczy pełnoprawną kontynuacją w postaci powieści Anima ex Machina (co tłumaczę jako Duch z maszyny). Wprawdzie wielki sukces pierwszego tomu nie był mu dany (Anima ex Machina znalazła się tylko na piątym miejscu w głosowaniu do Lasswitza), ale książki Marraka pozostają nadal, ponad 20 lat od pierwszego wyróżnienia, dobrymi kandydatami do nagród.

[bookmark: astt]*) Wszystkie cytaty w tłumaczeniu autora. 

[bookmark: a1t]1) Josefson: Michael Marrak: »Der Kanon mechanischer Seelen«
[bookmark: a2t]2) Ralf Steinberg: Interview mit Michael Marrak
[bookmark: a3t]3) Laudacja jury Nagrody im. Kurda Lasswitza
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  Klasyka kina radzieckiego:Na horyzoncie sztandar czerwony

  Sebastian Chosiński

  Tachir Sabirow jutro wszystkim my (03): Zbudujemy nowy świat!
  

  
  Czy oglądając historyczno-rewolucyjne miniseriale Tachira Sabirowa, poznamy prawdziwe dzieje Turkiestanu w okresie walk basmaczy z bolszewikami? Oczywiście, że nie. To w końcu dzieła propagandowe, sławiące władzę radziecką. Ale czytając między wierszami, wiele można dowiedzieć się  jeśli nawet nie na temat tego, co działo się w Tadżykistanie i Uzbekistanie po rewolucji październikowej, to na pewno jaka była świadomość tych wydarzeń w epoce Breżniewa.
Ekstrakt: 60%
[image: jutro wszystkim my (03): Zbudujemy nowy świat!]
Zbudujemy nowy świat!  tym nadzwyczaj optymistycznym tytułem tadżycki reżyser Tachir Muchtarowicz Sabirow (1929-2002) zwieńczył drugą trylogię, zrealizowaną w formie telewizyjnego miniserialu, opartą na memuarach pochodzącego z Uzbekistanu prozaika i historyka Sadriddina Ajniego (1878-1954). O ile trylogia pierwsza, czyli Dziś niczym (na którą złożyły się odcinki Nie ma miejsca na ziemi, Każdy walczy sam oraz Myśl nowa), nawiązywała bezpośrednio do publikowanych w latach 1949-1954 Wspomnień zmarłego w ówczesnym Stalinabadzie (dzisiejszym Duszanbe) twórcy, o tyle druga, to jest jutro wszystkim my, zawierała sporą dozę fikcji. Sabirowowi zależało bowiem na nadaniu swojemu dziełu jak najbardziej sensacyjnego charakteru  zapewne po to, aby przyciągnąć przed małe ekrany jak największą liczbę widzów. W efekcie akcja tej części historyczno-rewolucyjnej opowieści (vide Wichry złowrogie, Śmiertelny bój oraz Zbudujemy nowy świat!) jest znacznie bardziej zwarta i zamknięta w zaledwie kilku(nastu) miesiącach 1919 i 1920 roku. Podczas gdy poprzednia odnosiła się do wydarzeń rozpisanych na co najmniej kilka(naście) lat.
Latem 1920 roku do Buchary, wciąż jeszcze znajdującej się w rękach emira Muhammeda Alim Chana (Marat Aripow), zbliżają się wojska sowieckie pod dowództwem bliskiego współpracownika Lenina, Michaiła Frunzego. Dołącza do nich, przybyły z Chodżentu, szef miejscowego CzeKa Stiepan Zacharowicz Miedwiediew (Leonid Korniejew). Wydaje się, że mimo pomimo wsparcia brytyjskiego, klęska emira jest nieukniniona. Osoby z jego najbliższego otoczenia, zdając sobie sprawę z tego, że władca jest znienawidzony nawet przez swoich poddanych, sugerują mu, by oddał ster komuś innemu, tko zdoła poderwać lud do walki z bolszewikami. Alim Chan nie chce jednak o tym słyszeć; wciąż wierzy w swoją potęgę i nieomylność, które w tym momencie są już tylko czystą iluzją. Przeciwko niemu występują bowiem także inni wrogowie czerwonych. Do świętej wojny z nimi zdążył już wezwać Nazar-baj (Gurmindż Zawkibekow), a z zagranicy  można domyślać się, że z obszarów kontrolowanych przez Turków  nadciąga Aman-pasza (Ato Muchamedżanow). Jak więc widać, pretendentów do przejęcia tronu po skompromitowanym emirze nie brakuje.
Dla widzów najistotniejsze są jednak losy głównych bohaterów obu trylogii. Szakir Chasanow (Chodżadurdy Narlijew), którego żona Aisza została podstępnie zamordowana, dołącza do oddziałów szturmujących Bucharę, która w końcu 2 września 1920 roku pada. Alim Chan ucieka z miasta; tego samego próbuje, wraz z całą swoją rodziną, bankier i przedsiębiorca Iwan Krutojarow (Jurij Diedowicz)  stary znajomy Szakira. Niewiele nawet brakuje, by rewolucjoniści, w których ręce się dostaje, wykonali na nim wyrok śmierci; w ostatniej chwili ratuje go interwencja Chasanowa, który tym samym spłaca swój stary dług (przed laty Rosjanin pomógł mu w czasie ucieczki z kopalni Urman-beka, co przedstawiono w Każdy walczy sam). Krutojarow musi jednak przysiąc, że już nigdy nie wystąpi przeciwko władzy radzieckiej; ten oczywiście składa taką obietnicę, ale  jak można się domyślać  gdy tylko dociera do Nazar-baja, zapewnia go o swoim wsparciu politycznym i finansowym. Cóż, stara to prawda, że białym nigdy nie można ufać; co innego czerwoni  u nich, jak mawiał Kazimierz Pawlak, bohater komediowej trylogii Sylwestra Chęcińskiego  słowo droższe od pieniędzy.
Mimo sukcesu odniesionego w Bucharze, nad bolszewikami zbierają się ciemne chmury. Jeżeli Nazar-baj i Aman-pasza zjednoczą siły, mogą przepędzić wojska sowieckie. Zwłaszcza że w ich szeregach znajdują się ludzie niepewni, jak chociażby Abdułło-bek (Rusłan Achmetow), któremu, mimo jego zapewnień o miłości do władzy radzieckiej, Szakir nie chce zaufać. I, jak się okazuje, przeczucie go nie myli Zresztą to nie tylko przeczucie. Chasanow zna przecież Abdułło-beka od lat, wie doskonale na co go stać, nie daje się więc nabrać na jego zaskakującą przemianę. Nie ufają mu też zresztą inni: ani Tujczi (Akmurad Biaszymow), ani Sardar (Baba Annanow), ba! nawet Arsienij Kiedrin (Anatolij Barczuk), który wcześniej był głównym orędownikiem wyciągnięcia przyjaznej dłoni do byłego wroga, nabiera podejrzeń. Czy słusznie? Wieńczy ten odcinek, jak i całą drugą trylogię, scena decydującej bitwy, która jednak wielkiego wrażenia nie robi. Cóż, gdyby to było dzieło kinowe i miało zupełnie inny budżet, reżyser zapewne wyczarowałby na ekranie starcie godne finału. A tak widać pewne niedoróbki, które jednak twórcy  w tym wypadku głównie operator Aleksandr Riabow  starali się tuszować. Temu też służyła podniosła i niepokojąca muzyka autorstwa Zijadułło Szachidiego i jego syna Tolib-chona.
Co warto podkreślić, tym dziełem Tachir Sabirow wcale nie pożegnał się z tematyką historyczno-rewolucyjną. Cztery lata później nakręcił bowiem utrzymany w podobnej stylistyce eastern Spotkanie w dolinie śmierci, a w 1981 roku jeszcze jeden miniserial: Pokój z wami (na który złożyły się odcinki: Operacja «Chodżent», Funkcjonariusz Oddziału Specjalnego oraz Zapłata).




Tytuł: jutro wszystkim my (03): Zbudujemy nowy świat!
Tytuł oryginalny: тот станет всем (03): мы новый мир построим
Reżyseria: Tachir Sabirow
Zdjęcia: Aleksandr Riabow
Scenariusz: Igor Łukowski
Obsada: Chodżadurdy Narlijew, Akmurad Biaszymow, Rusłan Achmetow, Anatolij Barczuk, Leonid Korniejew, Maksud Mansurow, Ato Muchamedżanow, Gurmindż Zawkibekow, Usman Salimow, Iskender Ryskułow, Jurij Diedowicz, Marat Aripow, Baba Annanow, Machmudżan Wachidow, Galina Strugacz, Walentina Kucenko, Anwar Kendżajew, Igor Dmitrijew, Michaił Wasiljew, Siergiej Swiecznikow
Muzyka: Zijadułło Szachidi, Tolib-chon Zachidi
Rok produkcji: 1975
Kraj produkcji: ZSRR
Czas trwania: 65 min
Gatunek: dramat, historyczny
Zobacz w: Kulturowskazie
Ekstrakt: 60%
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  Krótko o filmach:Porozmawiajmy z innym mną

  Agnieszka Achika Szady

  Sam Raimi Doktor Strange w multiwersum obłędu
  

  
  Czy film Doktor Strange: W multiwersum obłędu można obejrzeć bez znajomości poprzednich filmów? A co z serialem WandaVision? I czy jedna z postaci jest zaledwie rekwizytem?
Ekstrakt: 90%
[image: Doktor Strange w multiwersum obłędu]
Z wielu recenzji można by wysnuć wrażenie, że film o Strange′u został zdominowany przez Wandę. No cóż, nie da się ukryć, że otrzymuje ona wiele czasu ekranowego. W końcu jest jedną z głównych postaci, a w dodatku  w przeciwieństwie do niektórych postaci, na przykład potwora, z którym tytułowy bohater walczył w pierwszym filmie  ma wiarygodne motywacje. Nie wszystkim widzom podoba się robienie tej złej z kobiety, która za wszelką cenę chce mieć dzieci, natomiast nie ma wątpliwości, że służy jako przykład, że nawet pozytywne pragnienie może wywołać dramatyczne skutki, jeśli do spełnienia marzeń dąży się po trupach. Co ciekawe, zwiastun sugerował jakieś bardziej złowrogie działania Wandy, w rodzaju klasycznego przejęcia władzy nad światem.
Jak sprawdziłam na sobie, film można obejrzeć bez znajomości wspominanego serialu, ale widz ma wtedy świadomość, że coś mu umknęło, jest dziura fabularna, których nie doświadczaliśmy w poprzednich filmach MCU. Bo skąd nagle Wanda miałaby mieć dzieci i to całkiem nieźle podrośnięte?
Ważną postacią jest też America Chavez  nastolatka, która w chwilach przestrachu uruchamia moc przeskakiwania z jednego wszechświata do drugiego. Niestety, zrobiono z nią to samo, co z Jane Foster w filmie Thor: Mroczny Świat, czyli rodzaj rekwizytu, który trzeba przenosić z miejsca na miejsce. I nie ma wielkiego znaczenia fakt, że tym razem to raczej ona przenosi. Aktorka wyraźnie się starała, jednak rola nie daje jej szans na pokazanie swoich umiejętności.
Wielość światów pokazano dość interesująco, choć raczej w migawkowy sposób  te najważniejsze to i tak nadal Nowy Jork, co najwyżej bardziej ukwiecony niż w naszej rzeczywistości. Najciekawszą, choć bardzo chaotyczną scenografię ma miejsce między światami, w którym bohaterowie poszukują potężnej księgi zaklęć.




Tytuł: Doktor Strange w multiwersum obłędu
Tytuł oryginalny: Doctor Strange in the Multiverse of Madness
Data premiery: 6 maja 2022
Reżyseria: Sam Raimi
Zdjęcia: John Mathieson
Scenariusz: Michael Waldron, Stan Lee, Jon Spaihts
Obsada: Benedict Cumberbatch, Elizabeth Olsen, Chiwetel Ejiofor, Benedict Wong, Xochitl Gomez, Rachel McAdams, Jett Klyne, Julian Hilliard
Muzyka: Danny Elfman
Rok produkcji: 2022
Kraj produkcji: USA
Czas trwania: 126 min
Gatunek: akcja, fantasy, przygodowy
Zobacz w: Kulturowskazie
Ekstrakt: 90%
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  The Last of Us:Odc. 7. Niezapomniana noc w centrum handlowym

  Marcin Mroziuk

  Craig Mazin, Neil Druckmann The Last of Us
  

  
  Kiedy zastanawiamy się, jak ciężka jest rana Joela i czy Ellie da radę się nim zaopiekować, znienacka otrzymujemy rozbudowaną retrospekcję rozgrywająca się w okresie, gdy dziewczyna uczęszczała jeszcze do szkoły w Bostonie, którą prowadziła FEDRA. No cóż, ta historyjka o dwóch przyjaciółkach mogłaby być nawet interesująca, ale musiałaby się pojawić w innym momencie serialu.
Ekstrakt: 60%
[image: The Last of Us]
Szybko możemy się przekonać, że Ellie wcale nie była wzorową uczennicą. W szkole kształcącej przyszłych funkcjonariuszy duży nacisk był bowiem kładziony na dyscyplinę, a główna bohaterka bywała z nią na bakier. I tak kiedy jedna z dziewczyn w trakcie treningu dawała się głównej bohaterce we znaki, skończyło się to bójką i wezwaniem na dywanik do dyrektora. Co ciekawe, ten wydawał się świadomy małej skuteczności standardowych kar w przypadku Ellie, dlatego starał się zagrać na jej ambicji. Trudno przewidzieć, czy ta zagrywka pedagogiczna sprawdziłaby się, bo wszystko się zmieniło w ciągu zaledwie jednej nocy.
W momencie gdy główna bohaterka czyta przed snem, w jej pokoju niespodziewanie pojawia się Riley, która jakiś czas wcześniej zniknęła ze szkoły. Teraz zaś wchodzi przez okno, żeby zabrać przyjaciółkę na nocną wyprawę. W efekcie możemy obserwować, jak wspólnie spędzają noc w opuszczonym centrum handlowym, bawiąc się tam i rozmawiając ze sobą. Dzięki temu, że został tam doprowadzony prąd, dziewczyny mogą zakosztować atrakcji, które od dawna poszły w zapomnienie. W postapokaliptycznym świecie czymś niezwykłym są przecież nawet działające schody ruchome, a istnymi cudami są automaty do gier, karuzela czy budka fotograficzna.
Można mieć jednak wątpliwości, czy konieczne było poświęcenie w tym odcinku aż tyle czasu na te różnorakie rozrywki, nawet jeśli miało to umożliwić pełniejsze ukazanie relacji łączącej dwie dziewczyny. Jasne jest przecież, że Ellie trudno pogodzić się z przejściem Riley na stronę Świetlików i wizją całkowitego zniknięcia przyjaciółki z jej życia. Po prawdzie nie jesteśmy nawet specjalnie zaskoczeni odkryciem, że mogłoby je połączyć coś więcej niż przyjaźń. Zresztą finałowe zdarzenia tej nocy w sumie też nie wywierają na widzach aż tak wielkiego wrażenia.
W przypadku opowieści o nocy spędzonej w centrum handlowym zwyczajnie brakuje jakiejś sensownej puenty, a przynajmniej mocniejszego powiązania z sytuacją, w jakiej obecnie znajduje się główna bohaterka. Dla rozwoju fabuły zdecydowanie większą wagę od tych wydarzeń z przeszłości ma choćby podjęta przez Ellie próba zszycia rany Joela. W związku z tym wielu widzów może mieć za złe scenarzystom niepotrzebne odejście od głównego wątku.




Tytuł: The Last of Us
Dystrybutor:  HBO MAX
Data premiery: 16 stycznia 2023
Twórca: Craig Mazin, Neil Druckmann
Reżyseria: Craig Mazin, Neil Druckmann, Peter Hoar, Jeremy Webb, Jasmila Žbanić, Liza Johnson, Ali Abbasi
Zdjęcia: Eben Bolter, Ksenia Sierieda, Nadim Carlsen
Scenariusz: Neil Druckmann, Craig Mazin
Obsada: Pedro Pascal, Bella Ramsey, Nico Parker, John Hannah, Merle Dandridge, Josh Brener, Christopher Heyerdahl, Brendan Fletcher, Anna Torv
Muzyka: Dave Fleming, Gustavo Santaolalla
Kraj produkcji: USA
Serial: The Last of Us, Sezon 1
Liczba odcinków: 10
Gatunek: akcja, dramat, przygodowy
Zobacz w: Kulturowskazie
Ekstrakt: 60%
  



  
  
  
  
  Magazyn Esensja - Magazyn Esensja nr 3 (CCXXV) kwiecień 2023
  




  
  

  East Side Story:Złota Viagra na męską niedoskonałość

  Sebastian Chosiński

  Eldar Szybanow Górski czosnek
  

  
  Czosnek uprawiany jest przez ludzi od pięciu tysięcy lat. Jest nie tylko popularną przyprawą, ale przede wszystkim rośliną leczniczą, co dowiodły zresztą badania kliniczne. Przypisuje mu się także nadzwyczajne moce, dzięki którym odstrasza wampiry i czarownice. Czy można zatem dziwić się, że niejednokrotnie stał się również bohaterem filmów. Jak chociażby w obyczajowej tragikomedii kazachskiego reżysera Eldara Szybanowa zatytułowanej  adekwatnie do jej treści  Górski czosnek.
Ekstrakt: 80%
[image: Górski czosnek]
To już w zasadzie ustaliliśmy wcześniej, w poprzednich odsłonach East Side Story: kinematografia kazachska jest en masse, obok rosyjskiej (czy nam się to w obecnej chwili podoba, czy nie), najciekawszą i najwartościowszą spośród wszystkich postsowieckich kinematografii. Twórcy filmowi z tego rozległego stepowego kraju opowiadają zazwyczaj niezwykle ciekawe historie. Mogą one dotyczyć zarówno zamierzchłej (vide Świt Wielkiego Stepu, Tomyris), jak i znacznie nam bliższej, dwudziestowiecznej historii (Płacz Wielkiego Stepu, Droga do matki, Grabież). Mogą być fabułami wykorzystującymi kostium kina gatunkowego (w czym specjalizuje się głównie Adilchan Jerżanow  patrz: Żółty kot, Szturm czy Goliat), ale równie dobrze podejmować ważkie społecznie tematy (jak Szlaban czy Łagodna obojętność świata). Oczywiście, w Kazachstanie kręci się również sporo obrazów, które trudno uznać za szczególnie udane  błahe komedyjki bądź łzawe melodramaty  lecz nimi akurat w Esensji nie zajmujemy się.
Eldar Szybanow to reżyser, który choć nie jest już najmłodszy (urodził się w Ałma-Acie w 1986 roku), znajduje się jednak dopiero na początku swojej drogi twórczej. Jego rodzice, Daulet Szybanow i Julia Lewicka, z wykształcenia byli architektami; w pewnym momencie swojego życia  konkretnie: w drugiej połowie pierwszej dekady XXI wieku  matka zdecydowała się zmienić profesję i poświęciła się przemysłowi filmowemu: jako scenografka, producentka oraz scenarzystka. W tej ostatniej roli poznaliśmy ją chociażby z Wilczego śladu (2009) Chuata Achmetowa i Lekcji harmonii (2013) Emira Bajgazina. Z czasem Lewicka wciągnęła do branży również swoich synów: Dias został operatorem, natomiast Eldar  reżyserem i scenarzystą. Zaczął, jak wielu początkujących twórców, od kręcenia krótkometrażówek: Lets Go: India (2013), Dolls Story (2014), Duch (2015), Ostatni prawdziwi ludzie (2016), Seks, strach i hamburgery (2018) oraz Zoopark (2019). Po odbyciu tak długiego stażu przyszła wreszcie pora na debiut pełnowymiarowy.
Prace nad Pocałunkiem (2021) trwały trzy lata, a pomocą Eldarowi służyła oczywiście uczynna matka. Choć, wbrew pozorom, nie można w tym przypadku nikogo posądzać o protekcję czy nepotyzm, ponieważ film powstał jako dzieło niezależne, bez udziału wytwórni państwowych, zwłaszcza Kazachfilmu. Obraz okazał się na tyle udany, że za produkcję kolejnego, czyli właśnie omawianej dzisiaj tragikomedii Górski czosnek, wzięły się doświadczone studia. I opłaciło im się to: dzieło Szybanowa w ubiegłym roku zgarnęło nagrodę specjalną Hollywoodzkiego Stowarzyszenia Prasy Zagranicznej na Międzynarodowym Festiwalu Filmowym w Wenecji, natomiast w Dżuddzie w Arabii Saudyjskiej wywalczyło nominację w kategorii najlepszy film. Co oznacza tytuł obrazu? Górski czosnek  nazywany też inaczej kazachstańskim  występuje nie tylko w Azji Środkowej, ale również na Kaukazie i w północno-zachodnich Chinach. Rośnie na wysokości ponad 1200 (i więcej) metrów nad poziomem morza. Kwitnie w czerwcu, a dojrzewa w sierpniu i wtedy właśnie jest zbierany.
Jakim cudem roślina ta zasłużyła sobie na to, aby zostać bohaterem filmu? To proste: właśnie wokół górskiego czosnku obraca się całe życie mieszkającego na głębokiej kazachskiej prowincji, nieopodal granicy z Chinami, jedenastoletniego Dżabaja (w tej roli od pierwszych minut wzbudzający wielką sympatię widzów Esil Amantaj) oraz jego młodszej o rok siostry Sani (Amina Gazijewa). Głównym zajęciem rodzeństwa jest zbieranie dziko rosnącego warzywa, które następnie sprzedają osobom przejeżdżającym przez okolicę, zasilając w ten sposób zionący pustkami budżet domowy. Nie oznacza to jednak wcale, że Dżabaj i Sania pochodzą z rodziny patologicznej. Nic z tych rzeczy! Kiedyś nawet mieszkali w mieście, ale pewnego dnia Ajbek (Kuantaj Abdimadi  aktor ałmatińskiego teatru ARTiSZOK, znany z dramatu Tureckie siodło) zdecydował się prowadzić inne życie. W poszukiwaniu wolności przenieśli się na step i tymczasowo, przynajmniej do momentu ukończenia budowy ekologicznego domu, zamieszkali w jurcie. Idzie to jednak piekielnie wolno, ściany się rozpadają, bo Ajbeka nie stać na wynajęcie do pracy fachowej pomocy, a sam ma o niej niewielkie pojęcie.
Nie o takim życiu marzyła jego młoda żona (Żazira Kaskej), która zarabia, myjąc szyby w samochodach zatrzymujących się na okolicznej stacji benzynowej. Dobrze chociaż, że to ruchliwa droga, prowadząca ku granicy z Chinami, klientów więc nie brakuje. Stałym bywalcem jest w tym miejscu wujek Witia (gra go Sanżar Madi, jedna z największych gwiazd kina kazachskiego  vide: Zdjęcie na pamiątkę, Obrońcy, Biznesmeni, Żółty kot). Jeździ potężną ciężarówką, jest przystojny i zawsze modnie ubrany. Gotówki też mu nie brakuje, często więc korzysta z usług szukających dodatkowego zarobku miejscowych dziewczyn. Jakież jest zdziwienie Dżabaja, kiedy pewnego dnia widzi wysiadającą z kabiny TIR-a, szybko zapinającą obcisły kombinezon matkę. Chłopiec ma dopiero jedenaście lat, ale podobnie jak wszyscy jego koledzy, został już odpowiednio wyedukowany, choć nieświadomie, przez wujka Witię. Zdaje sobie doskonale sprawę z tego, co dzieje się w samochodzie. I jest mu okropnie przykro.
Przekonany, że matka szuka pocieszenia u innego mężczyzny, ponieważ ojciec nie staje na wysokości zadania, Dżabaj postanawia zdobyć dla niego transportowaną przez Witię chińską Złotą Viagrę  cudowny lek na męską potencję. Problem jednak w tym, że trzeba wyprawić się po nią na drugą stronę granicy Opowieść Eldara Szybanowa o ekologu-idealiście, który traci kontakt z rzeczywistością (w znaczeniu dosłownym, nie przenośnym) i przestaje rozumieć własną żonę, przedstawiona jest raz w formie dramatu, to znów groteski. Miejscami bawi, kiedy indziej natomiast wzrusza. Małżeństwo Ajbeka rozpada się, jak jego wymarzony ekologiczny dom, w starciu z prozą życia. Przyświecające mężczyźnie wzniosłe idee są dla jego żony jedynie fanaberią skrywającą nieudacznictwo i nieprzystosowanie, ucieczką przed odpowiedzialnością za los najbliższych. To zaskakujące, jak bardzo rozgrywająca się w egzotycznym przecież  zwłaszcza z punktu widzenia Europejczyka  entourageu historia może być uniwersalna i mądra.




Tytuł: Górski czosnek
Tytuł oryginalny: Горный лук
Reżyseria: Eldar Szybanow
Zdjęcia: Dias Szybanow
Scenariusz: Eldar Szybanow, Julia Lewicka
Obsada: Esil Amantaj, Amina Gazijewa, Żazira Kaskej, Kuantaj Abdimadi, Sanżar Madi, Laura Tursunkanowa, Mejirbek Utajanow, Temirchan Żakiejew, Magamet Sulejew, Ajbek Omirbek, Bajan Nurtaza, Murażan Muchatżanow, Aleksandr Siemionow
Muzyka: Orynchan Rachimbekow
Rok produkcji: 2022
Kraj produkcji: Kazachstan
Czas trwania: 90 min
Gatunek: dramat, komedia
Zobacz w: Kulturowskazie
Ekstrakt: 80%
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  Sprawa prywatna:Odc. 7. Tajemnica maski demona

  Marcin Mroziuk

  Teresa Fernández-Valdés Sprawa prywatna
  

  
  Po raz kolejny możemy się przekonać, że główna bohaterka jest w gorącej wodzie kąpana, a zarazem ufając swej intuicji jest skłonna zaufać różnym osobom, nie zważając na wysuwane przeciw nim oskarżenia. Przy tej okazji wystawione na próbę będą też jej uczucia do Pabla i Andrésa, a na razie trudno przesądzić, czy któryś z nich w końcu zawładnie je sercem.
Ekstrakt: 70%
[image: Sprawa prywatna]
Doskonale rozumiemy przerażenie Mariny po znalezieniu maski zabójcy w policyjnym samochodzie, ale jej reakcja jest jednak przesadna. Tak naprawdę panna Quiroga nie ma przecież podstaw do przyjęcia, że to Pablo pozostawił ten przedmiot w aucie, a tymczasem główna bohaterka bez ostrzeżenia atakuje inspektora  co mogłoby się skończyć tragicznie dla nich obojga.
Kiedy wreszcie Pablo i Marina wyjaśniają sobie całe to nieporozumienie, pozostaje kwestia wydobycia maski z auta znajdującego się w policyjnym garażu. Jak zwykle misji tej podejmuje się główna bohaterka, ale tym razem nie powiodłaby się ona, gdyby nie nieoczekiwane wsparcie ze strony Ramíreza. Trudno rozgryźć jego prawdziwe intencje, ale to właśnie on udziela cennej wskazówki na temat rzemieślnika, który wykonał maskę. Szkopuł w tym, że jego odnalezienie nie będzie możliwe bez pomocy Castaño, a ten przecież cały czas przebywa za kratkami!
W efekcie jesteśmy świadkami całej serii szalonych wydarzeń  począwszy od nielegalnego uwolnienia Andrésa, przez jego wyprawę w towarzystwie Mariny na wyspy Cies, zwieńczoną efektowną katastrofą w drodze powrotnej. Tak wiec emocji jest tutaj rzeczywiście sporo, można też zaobserwować, że między tą dwójką jakby coś zaiskrzyło, ale wyjaśnienia uzyskane przez nich od wykonawcy maski okazują się dość skąpe. Oczywiście lepszy nawet słaby trop niż żaden, ale w tym momencie wydaje się, że droga do odkrycia tożsamości zabójcy jest jeszcze bardzo daleka,
Z pewnym zaskoczeniem obserwujemy natomiast, że Margó nie wydaje się specjalnie zainteresowana postępami śledztwa i najchętniej znowu zniknęłaby bez śladu. W tym przypadku czujność jednak zachowuje Arturo Quiroga, który wraz ze swymi ludźmi udaremnia jej ucieczkę. Okaże się to o tyle ważne, że to właśnie ona w ostatniej scenie rozpozna ofiarę uwiecznioną na zdjęciu znalezionym w książce należącej niegdyś do dziadka Mariny! To z kolei rzuca zupełnie nowe światło na serię zabójstw kobiet związanych z Domem Wody i w efekcie cała ta zagadka kryminalna robi się jeszcze bardziej intrygująca.




Tytuł: Sprawa prywatna
Tytuł oryginalny: Un asunto privado
Dystrybutor:  Amazon Prime
Data premiery: 16 września 2022
Twórca: Teresa Fernández-Valdés
Reżyseria: David Pinillos, Maria Ripoll, Daniel Aranyó
Zdjęcia: Daniel Aranyó, Daniel Sosa Segura
Scenariusz: Ramón Campos, Teresa Fernández-Valdés, Gema R. Neira
Obsada: Aura Garrido, Jean Reno, Ángela Molina, Álex García, Gorka Otxoa, Tito Valverde, Andrés Velencoso, Pablo Molinero
Muzyka: Vanessa Garde
Rok produkcji: 2022
Kraj produkcji: Hiszpania
Liczba odcinków: 8
Czas trwania odcinka: 4152 min
Gatunek: dramat, komedia, kryminał
Zobacz w: Kulturowskazie
Ekstrakt: 70%
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  Klasyka kina radzieckiego:W starej twierdzy w Kokandzie

  Sebastian Chosiński

  Uczkun Nazarow Było to w Kokandzie  część 1
  

  
  Po trzech tadżyckich miniserialach opowiadających o instalowaniu władzy radzieckiej w Turkiestanie przyszła kolej na telewizyjne dzieło rodem z Uzbekistanu (chociaż z licznym udziałem aktorów rosyjskich, w tym samego Aleksandra Kajdanowskiego). Trzyczęściowa historia Było to w Kokandzie autorstwa Uzbeka Uczkuna Nazarowa oparta została na motywach wydanej w 1939 roku powieści Nikołaja Nikitina.
Ekstrakt: 60%
[image: Było to w Kokandzie  część 1]
Jeżeli wydaje Wam się, że trzy historyczno-rewolucyjne miniseriale tadżyckiego reżysera Tachira Sabirowa zamknęły temat walki z basmaczami w środkowoazjatyckim Turkiestanie (vide Dziś niczym, 1974; jutro wszystkim my, 1975; Pokój z wami, 1981)  jesteście w wielkim błędzie. Epizod ten wracał w ogromnej liczbie kazachskich, turkmeńskich, uzbeckich i oczywiście tadżyckich filmów. Były wśród nich dzieła słabe, ale zdarzały się też nadzwyczaj interesujące. Mający premierę w 1977 roku telewizyjny (trzyczęściowy) obraz Uzbeka Uczkuna Egamberdijewicza Nazarowa (1934-2016) lokuje się pośrodku: nie jest arcydziełem, lecz na uwagę  zwłaszcza osób interesujących się tym okresem w dziejach Rosji Radzieckiej  zdecydowanie zasługuje.
W 1959 roku Nazarow ukończył wydział reżyserski Taszkenckiego Instytutu Teatralno-Artystycznego i od ręki znalazł zatrudnienie w wytwórni Uzbekfilm. To zdecydowało o jego dalszej drodze życiowej, albowiem wcześniej znajdował się na artystycznym rozdrożu, zastanawiając poważnie nad tym, czy zostać twórcą filmowym, czy też prozaikiem (opowiadania i nowele publikował zresztą także później). Wyspecjalizował się w dramatach (Życie minęło w nocy, 1966; Walka, 1971; Karawan, 1973; Ogród pamięci, 1982; Wieczór panieński, 1986) i melodramatach (Dziewczyna i chłopak, 1969; Prysznic, 1979), ale zdarzyło mu się również nakręcić kryminał (Impuls, 1972) i filmy historyczne (rozgrywająca się w szesnastowiecznym Maroku Bitwa trzech królów z 1990 roku), w tym również te o tematyce rewolucyjnej (Ognisty brzeg, 1973; miniserial Było to w Kokandzie, 1977).
Ostatni z wymienionych filmów Nazarow oparł na motywach powieści rosyjskiego pisarza, całe życie związanego z Petersburgiem i Leningradem, Nikołaja Nikitina (1895-1963). Nie jest to dzisiaj szczególnie popularny autor. Karierę zaczynał na początku lat 20. ubiegłego wieku w stowarzyszeniu literackim Bracia Serafiońscy, do którego należeli także między innymi Michaił Zoszczenko, Wieniamin Kawierin oraz Wiktor Szkłowski. Pisał głównie powieści i dramaty; Było to w Kokandzie ukazało się w 1939 roku, a na polski przetłumaczone zostało trzynaście lat później, co oczywiście sprawiło, że Nikitina postrzegano przede wszystkim jako autora socrealistycznego. I oczywiście do pewnego stopnia tak było. Dlatego gdy ponad trzy dekady później Uczkun Nazarow i Dmitrij Wasiliu (1926-2022) wzięli się za pisanie scenariusza opartego na tekście z końca lat 30., dokonali wielu zmian. Stąd w moim opisie określenie nie według, lecz na motywach powieści.
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Tytułowy Kokand to miasto położone we wschodnim Uzbekistanie, w samym sercu Kotliny Fergańskiej, którego początki sięgają X wieku. Lokalizacja, a zwłaszcza drogi prowadzące do Taszkentu i Chodżentu, sprawiły, że gród bardzo wcześnie znalazł się na szlaku handlowym prowadzącym z Chin do Indii. Od 1709 do 1876 roku był nawet stolicą Chanatu Kokandzkiego, który jednak za czasów Aleksandra II Romanowa został anektowany przez Carstwo Rosyjskie. Kiedy jesienią 1917 roku do Uzbekistanu dotarły wieści o kolejnej rewolucji, jaka dokonała się w Piotrogrodzie, pod koniec listopada proklamowano w Kokandzie Autonomię Turkiestańską (inaczej Muchtariat Turkiestanu), na czele której stanął  jako wybranego przez Nadzwyczajny Kongres Muzułmanów przewodniczący Tymczasowego Rządu  prawnik i deputowany do IV Dumy Państwowej (z lat 1913-1917) Mustafa Czokaj (1890-1941). Terytorium Autonomii, nieuznawanej zresztą nie tylko przez Rosję Radziecką, ale także inne państwa, obejmowało terytorium dzisiejszych Uzbekistanu, Kirgistanu i Kazachstanu. Jej władze z jednej strony konkurowały z bolszewikami (skupionymi w Rewolucyjnym Komitecie Wojskowym), z drugiej  musiały odpierać ataki radykalnych islamistycznych basmaczy.
[image: ]
Niezwykle skomplikowana sytuacja wyjaśniła się częściowo w lutym 1918 roku, kiedy to po odpartym przez czerwonych ataku basmaczy pod wodzą kurbaszy Ergasza (1882-1921) na twierdzę w Kokandzie upadła Autonomia. Mustafa Czokaj udał się wówczas na emigrację (przebywał między innymi w Grecji, Turcji, Francji, aby pod koniec lat 20. znaleźć się w Niemczech i tak umrzeć w czasie drugiej wojny światowej). Z basmaczami Madamin-beka i zbuntowanego eksbolszewika Konstantina Osipowa (który pojawił się w easternie Alego Chamrajewa Komisarz nadzwyczajny) czerwonoarmiści rozprawili się w kwietniu 1919 roku, natomiasta kurbaszy Ergasza dopadli i zabili dwa lata później w Chanabadzie (Xonobod). Przywódcy Turkiestańskiej Autonomicznej Socjalistycznej Republiki Radzieckiej, której stolicą od kwietnia 1918 do października 1924 roku był Taszkent  triumfowali. O tych właśnie czasach opowiada film Uczkuna Nazarowa, który na ekranie pokazał i Ergasza (pod własnym imieniem), i Czokaja, którego zresztą przechrzcił na Achmedowa (zapewne po to, aby nie irytować mieszkańców dawnego Turkiestanu, a zwłaszcza Kazachstanu, wśród których ten działacz narodowy i religijny wciąż cieszył się dużym szacunkiem).
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Akcja pierwszego odcinka miniserialu zaczyna się w początkach 1918 roku. Turkiestan pogrążony jest w wojnie domowej; na dodatek od południa wkraczają na jego obszar brytyjscy interwenci, od północy natomiast spodziewany jest w każdej chwili najazd Kozaków Orenburskich atamana Aleksandra Dutowa (jednego z bohaterów kazachskiego easternu Szakena Ajmanowa Koniec atamana z 1970 roku). W Kokandzie o wpływy rywalizują dwa ośrodki władzy: burżuazyjny Tymczasowy Rząd (popierany przez bankierów, przedsiębiorców, kupców, ziemian i umiarkowanych duchownych muzułmańskich), na czele którego stoi Achmedow (w tej roli znany z Upadku Czarnego Konsula i Odległych bliskich lat Zikir Muchamedżanow), oraz bolszewicki Komitet Rewolucyjny (za którym murem stoją robotnicy drogowi, chłopi i uzbeccy biedacy). W jego rękach znajduje się broniona przez gartskę czerwonych żołnierzy średniowieczna twierdza, której komendantem jest dawny carski oficer, porucznik Zajczenko (wciela się w niego legendarny Aleksandr Kajdanowski  patrz: Swój wśród obcych, obcy wśród swoich, dylogia Wyprawa po złoto i Złotodajna rzeczka oraz Ochroniarz, by pozostać jedynie przy historyczno-rewolucyjnych easternach).
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Wokół miasta krążą natomiast bandy basmaczów pod wodzą mniej lub bardziej okrutnych watażków, wśród których najgroźniejszy wydaje się kurbaszy Ergasz (Murad Radżabow). Od jakiegoś czasu zapuszczają się oni nawet do miasta, planując szturm na twierdzę. Zauważywszy ich, pracujący dla Tymczasowego Rządu i Achmedowa wozak Jusup (gra go Otabek Ganijew  vide Czekamy na ciebie, chłopcze i Szli żołnierze) informuje o tym fakcie Zajczenkę, ten z kolei postanawia powiadomić o zbierających się nad Kokandem czarnych chmurach Denisa Makarowycza Awwakumowa (mający na koncie kilkadziesiąt ról Wiaczesław Szalewicz), zastępcę przewodniczącego Rady Żołnierskiej, jednego z najważniejszych działaczy bolszewickich w mieście. Awwakumow nie lekceważy ostrzeżenia, próbuje skontaktować się z Taszkentem, ale nie może się połączyć ze swoimi przełożonymi  widocznie linia telefoniczna po raz kolejny została zerwana.
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W tym samym czasie nad sytuacją w Kokandzie radzą również członkowie Tymczasowego Rządu. Odpowiadający za sprawy wojskowe biały pułkownik Czernyszow (ma on twarz Igora Dmitrijewa, znanego z Cichego Donu i Hamleta) uważa, że należy za wszelką cenę odbić twierdzę z rąk bolszewików, nawet za cenę sprzymierzenia się z Ergaszem; Achmedow jest temu zdecydowanie przeciwny, uznaje Ergasza za bandytę i fanatyka, nie ma żadnej pewności, że kiedy dojdzie on do władzy, nie pozabija nie tylko czerwonych, ale i zwolenników republiki. W takiej sytuacji Czernyszow widzi tylko jedno wyjście: wysłanie do Zajczenki, który służył niegdyś w jego armii, posła  ten przekazuje porucznikowi prośbę (będącą w zasadzie rozkazem) o przekazanie fortecy bez walki. Sytuacja robi się coraz bardziej napięta, nikt nikomu nie ufa: Achmedow  Jusupowi, którego kiedyś uratował od śmierci głodowej, a Awwakumow  Zajczence. Na dodatek do akcji wkraczają jeszcze brytyjski emisariusz Donald (Gieorgij Szewcow) i fundamentalistyczny Komitet Duchownych, o którego względy rywalizują dwaj przywódcy: marzący o przywróceniu Chanatu Kokandzkiego radykalny Ergasz oraz umiarkowany Dżabbar Mahmud (Chamza Umarow  patrz: Jeźdźcy rewolucji, Upadek Czarnego Konsula, Komisarz nadzwyczajny, Bez strachu i Siódma kula).
Przyznam, że Uczkun Nazarow i Dmitrij Wasiliu bardzo interesująco zarysowali główne wątki fabuły i różnice ideologiczne, jakie dzielą wszystkie strony walczące o władzę nad Turkiestanem. Oczywiście zrobiono to w taki sposób, aby uwiarygodnić dobre intencje bolszewików, ale przynajmniej oddano też głos ich wrogom z różnych stron barykady. Główni bohaterowie  Achmedow, Zajczenko, Ergasz, Awwakumow  są postaciami pełnokrwistymi, co dobrze rokuje na kolejne dwa rozdziały tej opowieści.




Tytuł: Było to w Kokandzie  część 1
Tytuł oryginalny: Это было в Коканде
Reżyseria: Uczkun Nazarow
Zdjęcia: Abdurachim Ismaiłow
Scenariusz: Uczkun Nazarow, Dmitrij Wasiliu
Obsada: Wiaczesław Szalewicz, Aleksandr Kajdanowski, Otabek Ganijew, Aleksandr Denisow, Chamza Umarow, Zikir Muchamedżanow, Igor Dmitrijew, Murad Radżabow, Melis Abzałow, Gieorgij Szewcow, Jewgienija Simonowa, Wiktor Pieriewałow, Piotr Drozdow, Szuchrat Irgaszew
Muzyka: Rumil Wildanow
Rok produkcji: 1977
Kraj produkcji: ZSRR
Czas trwania: 64 min
Gatunek: dramat, historyczny
Zobacz w: Kulturowskazie
Ekstrakt: 60%
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  The Last of Us:Odc. 8. Żeby żyć, trzeba jeść

  Marcin Mroziuk

  Craig Mazin, Neil Druckmann The Last of Us
  

  
  Trzeba przyznać, że ten odcinek  w odróżnieniu od poprzedniego  wreszcie dostarcza widzom atrakcji, na jakie czekają. Para głównych bohaterów musi bowiem przetrwać nie tylko borykając się z chorobą Joela i niedoborem jedzenia, ale także stawić czoła grupie naprawdę groźnych ludzi.
Ekstrakt: 90%
[image: The Last of Us]
Kiedy obserwujemy życie mieszkańców pewnej położonej na odludziu niewielkiej osady, zaczynamy nawet im współczuć, kiedy zdajemy sobie sprawę, że wszyscy tam zwyczajnie głodują. Od razu rzuca się też w oczy, że będący ich przywódcą pastor David (świetna rola Scotta Shepherda) nie zwykł tolerować nieposłuszeństwa. Bez wątpienia troszczy się on jednak o swoją trzódkę, dlatego nie jesteśmy zaskoczeni, gdy w towarzystwie Jamesa wyrusza na polowanie.
Jak można się było spodziewać, wkrótce przecinają się drogi mieszkańców tej osady i pary głównych bohaterów. Otóż widzimy, jak Ellie też próbuje coś upolować, ale ciężko raniony przez nią jeleń oddala się w las. Jako pierwsi znajdują go David i James, ale wkrótce się okazuje, że dziewczyna nie ma zamiaru oddawać im zabitego zwierzęcia. Trzymani na muszce mężczyźni przystają na jej warunki  mają za połowę mięsa dać jej lekarstwa. 
Niedługo później James wyrusza do osady po penicylinę, a my jesteśmy świadkami interesującej rozmowy między Davidem i Ellie. Możemy się przekonać, że pastor jest z jednej strony obdarzony charyzmą, ale z drugiej jego osobowość ma jakiś niepokojący rys. Co gorsza, okazuje się, że to właśnie z ludźmi z tej osady bohaterowie starli się na uniwersytecie i są odpowiedzialni za śmierć jednego z napastników, który  jak wiemy z początkowych scen odcinka  osierocił dziewczynkę.
Co ciekawe, chociaż Ellie daje się zaskoczyć powracającemu Jamesowi, to David pozwala jej się oddalić razem z lekarstwem. Szybko się okazuje, że pastor ma po prostu swoje plany odnośnie dziewczyny i jej towarzysza. W międzyczasie poznajemy też mroczny sekret osady  którego zresztą większość mieszkańców nie jest świadoma. W tym momencie nasza ocena ich przywódcy staje się jednak już jednoznacznie negatywna, a przekonamy się później, że to wcale nie koniec listy jego grzechów!
Kiedy grupka mężczyzn pod wodzą Davida wyrusza na łowy na Ellie i Joela, oczywiście trzymamy kciuki za tych ostatnich. Cieszymy się więc, że nie dają się zaskoczyć napastnikom, ale niestety mężczyzna  mimo otrzymanych zastrzyków z penicyliny  niestety nie jest jeszcze w pełni sił. W związku z tym dziewczyna próbuje odciągnąć przeciwników od kryjówki Joela, ale widzimy, że jej ucieczka nie trwa długo. W efekcie jej ranny opiekun musi radzić sobie sam z agresorami. Przekonamy się, że w obliczu zagrożenia potrafi on wykrzesać z siebie maksimum energii, a jego umiejętności walki nie można lekceważyć.
Nie mamy wątpliwości, że gdyby nie zdecydowana interwencja pastora, to Ellie nie uszłaby z tej potyczki z życiem. Inną sprawą jest, że jej perspektywy też nie są najlepsze, bo budzi się w klatce w osadzie, zdana na łaskę Davida. Trzeba przyznać, że zmagania tej dwójki są prawdziwą ozdobą tego odcinka, szczególnie że sytuacja zmienia się diametralnie w mgnieniu oka. Niemal do samego końca pozostaje natomiast kwestią otwartą, czy Joel dotrze na miejsce przed ostatecznym rozstrzygnięciem. W tym odcinku dramaturgia wydarzeń jest więc po prostu pierwszorzędna, dzięki czemu epizod ten można uznać wręcz za najlepszy w całym sezonie.




Tytuł: The Last of Us
Dystrybutor:  HBO MAX
Data premiery: 16 stycznia 2023
Twórca: Craig Mazin, Neil Druckmann
Reżyseria: Craig Mazin, Neil Druckmann, Peter Hoar, Jeremy Webb, Jasmila Žbanić, Liza Johnson, Ali Abbasi
Zdjęcia: Eben Bolter, Ksenia Sierieda, Nadim Carlsen
Scenariusz: Neil Druckmann, Craig Mazin
Obsada: Pedro Pascal, Bella Ramsey, Nico Parker, John Hannah, Merle Dandridge, Josh Brener, Christopher Heyerdahl, Brendan Fletcher, Anna Torv
Muzyka: Dave Fleming, Gustavo Santaolalla
Kraj produkcji: USA
Serial: The Last of Us, Sezon 1
Liczba odcinków: 10
Gatunek: akcja, dramat, przygodowy
Zobacz w: Kulturowskazie
Ekstrakt: 90%
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  East Side Story:Ból fantomowy

  Sebastian Chosiński

  Akan Satajew Samotna [Ona]
  

  
  To, jak do tej pory, jedyny taki film w dorobku Akana Satajewa  współczesny thriller psychologiczny, któremu blisko do inspiracji dokonaniami Kanadyjczyka Denisa Villeneuvea. Samotna (względnie Ona) to historia kobiety, która próbuje poradzić sobie z traumą. A wszystko to sfilmowane zostało w futurystycznie wyglądającym centrum Astany.
Ekstrakt: 60%
[image: Samotna [Ona]]
Przyglądając się reżyserskim dokonaniom Kazacha Akana Kargambajewicza Satajewa, można dostrzec wielką różnorodność jego dokonań: od filmów sensacyjno-gangsterskich (vide serial Bracia, Rekieter 1-2 oraz Biznesmeni), poprzez monumentalne freski historyczne (Odważny, Świt Wielkiego Stepu), aż po pełne dramatycznych zwrotów akcji opowieści sięgające czasów komunistycznego Kazachstanu (Droga do matki, Dzielnice miasta). Na ich tle film, który pojawia się w tej rubryce dzisiaj, jest ewenementem. Mimo że powstał w zasadzie przy współpracy tej samej ekipy realizatorskiej co większość poprzednich: scenariusz wyszedł spod ręki Timura Żaksyłykowa, za zdjęcia odpowiadał Azamat Dułatow (również Polowanie na Ducha Mariny Kunarowej, Szlaban Żasułana Poszanowa), a za wysmakowaną ścieżkę dźwiękową  duet kompozytorów Alim Zairow i Roman Wiszniewski (między innymi Żółty kot Adilchana Jerżanowa).
Co takiego niezwykłego jest w  mającej kinową premierę ostatniego dnia listopada 2017 roku  Samotnej (choć oryginalny tytuł obrazu brzmi po prostu Ona)? Przede wszystkim arthouseowa forma w połączeniu z nieczęsto wykorzystywanym przez Satajewa kostiumem thrillera psychologicznego (przywodzącym na myśl dokonania Denisa Villeneuvea, a zwłaszcza jego Wroga). Akcja filmu rozgrywa się w nowoczesnym mieście, w którego centrum stoją głównie szklane wieżowce (to stolica kraju Astana, choć dla fabuły nazwa miasta ma drugorzędne znaczenie). W jednym z nich mieszka młoda, mniej więcej trzydziestoletnia kobieta, tancerka (w tej roli, znana z Biznesmenów, Ajsułu Azimbajewa). Luksusowe wnętrze jej apartamentu idzie w parze z ascetycznością czy wręcz sterylnością. Można odnieść wrażenie, że tak naprawdę nikt tu nie mieszka; nie ma żadnych śladów codziennego życia.
[image: ]
Ale tak właśnie wygląda życie bohaterki. Jest odrealnione, wyprane z emocji. Choć coś jednak ją dręczy  sny, w których widzi samą siebie tonącą w wodzie czy snującą się w zakrwawionej białej sukni pośrodku lasu. W ten sposób, jak możemy domyślać się, powracają do niej przeżycia z przeszłości. A może to zupełnie inny wymiar świata? Satajew do samego końca stara się trzymać widza w niepewności. W każdym razie w tym świecie pojawia się dziecko (Anastazja Wostrowa), córka kobiety. Ich relacje są skomplikowane. Dziewczynka zdaje się być naznaczona piętnem, podszyta obawą mającą źródło w braku uczuć ze strony matki. Towarzyszy jej przekonanie, że kobieta chce się jej pozbyć, a przyczyną dramatycznej decyzji ma być pojawiający się nocami w ich mieszkaniu tajemniczy mężczyzna (ukraiński aktor Jarosław Stachowski, który swą aparycję amanta wykorzystuje, grając głównie w mało ambitnych serialach i filmach telewizyjnych).
[image: ]
Poczucie nierzeczywistości świata przedstawionego potęguje jeszcze otaczająca bohaterkę i jej córkę pustka. Wielkie miasto, w którym żyją, jest wymarłe. Na ulicach, w metrze, w centrach handlowych nie ma nawet żywego ducha (swoją drogą wymagało to od realizatorów absolutnego rygoru na planie). Sam domysł, że ktoś może im towarzyszyć, przyglądać się ich życiu z oddali  wywołuje w kobiecie strach i frustrację. Podobnie jak powtarzające się zniknięcia córki. Wszystko, co dzieje się wokół i z bohaterką  ma w Samotnej znaczenie symboliczne. Reżyser zaś stopniowo, aczkolwiek konsekwentnie, prowadzi widza do rozwikłania zagadki. Jednych to wyjaśnienie zadowoli, inni mogą natomiast kręcić nosem. Należy jednak pamiętać o tym, iż mimo futurystycznego przebrania i pewnych rozwiązań technicznych rodem z fantastyki, to nie jest film science fiction  to dramat psychologiczny odnoszący się do bardzo konkretnej, tragicznej sytuacji w życiu bohaterki.
[image: ]
Jak na tego typu obraz przystało, Akan Satajew pewne elementy pozostawia w sferze domysłów. Widz może sam sobie dopowiedzieć, co  jego zdaniem  wydarzyło się w życiu kobiety i jakie były tego przyczyny (bo skutki widzimy na ekranie). Nie zmienia to faktu, że zaprezentowane w finale przesłanie scenarzysty Timura Żaksyłykowa jest jednoznaczne; nawet jeżeli unika on bezpośredniego potępienia bohaterki, trudno uciec myślami od konstatacji, że mimo wszystko została ona potraktowana przez autora fabuły instrumentalnie, na swój sposób wypreparowana z otaczającego ją świata i  co za tym idzie  w większym bądź większym stopniu (ocena tego będzie zależna od światopoglądu i wrażliwości oglądającego) poddana napiętnowaniu moralnemu. Analizując Samotną, pamiętajmy, że to historia doświadczonej przez los kobiety, ale zaprezentowana, jakby nie było, z męskiego punktu widzenia. Owszem, estetycznie perfekcyjna, eterycznie niepokojąca (vide emanująca seksem scena sennego tańca w łóżku), ale Właśnie! Ciekaw jestem bardzo, jak na ten film reagowały kobiety w Kazachstanie.




Tytuł: Samotna [Ona]
Tytuł oryginalny: Она
Reżyseria: Akan Satajew
Zdjęcia: Azamat Dułatow
Scenariusz: Timur Żaksyłykow
Obsada: Ajsułu Azimbajewa, Anastazja Wostrowa, Jarosław Stachowski, Anna Wostrowa, Rusłan Podarujew, Czingiz Kapin
Muzyka: Alim Zairow, Roman Wiszniewski
Rok produkcji: 2017
Kraj produkcji: Kazachstan
Czas trwania: 70 min
Gatunek: dramat, thriller
Zobacz w: Kulturowskazie
Ekstrakt: 60%
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  Sprawa prywatna:Odc. 8. Mroczne echo przeszłości

  Marcin Mroziuk

  Teresa Fernández-Valdés Sprawa prywatna
  

  
  Po tym, jak wychodzi na jaw, że zabójca fleur-de-lis pierwszą kobietę zabił przed trzydziestu laty w Ourense, oczywiście konieczne jest podążenie przez Marinę tym nowym tropem. Co istotne, w odcinku tym nie tylko poznajemy rozwiązanie tej zagadki kryminalnej, ale możemy też liczyć na sporo emocji w związku z działaniami głównej bohaterki.
Ekstrakt: 70%
[image: Sprawa prywatna]
Po wysłuchaniu opowieści Margó panna Quiroga z jednej strony szybko łączy fakty, a z drugiej wraca wspomnieniami do lat dzieciństwa spędzonych w Ourense, gdzie jej ojciec był wtedy komisarzem. Nie jesteśmy zaskoczeni, że główna bohaterka postanawia pojechać do tego miasta, licząc na znalezienie tam odpowiedzi na wszystkie swoje pytania. Tym razem towarzyszą jej Pablo i Ramírez, natomiast Héctor zostaje w domu, żeby zająć się przygotowaniami do urodzin Artura. Wierny lokaj będzie musiał oczywiście także kryć Marinę przed jej matką, bo przecież lepiej żeby starsza pani nic nie wiedziała o całej tej eskapadzie.
Trzeba przyznać, że niezwykle intrygujące jest zachowanie Ramíreza, który wprawdzie wspiera Marinę w jej działaniach w Ourense, ale zarazem przez cały czas sprawia wrażenie, jakby coś przed nią ukrywał. Nic więc dziwnego, że panna Quiroga momentami czuje się niepewnie w jego obecności, szczególnie że chcąc wyjaśnić okoliczności zabójstwa sprzed trzydziestu lat, udają się nie tylko do położonego na odludziu zakładu psychiatrycznego, ale nawet na cmentarz, gdzie rozkopują grób!
Wszystko to stanowi zaledwie wstęp do ostatecznej konfrontacji z zabójcą fleur-de-lis, w którego rękach znajduje się nieświadoma zagrożenia Margó. Warto podkreślić, że kiedy wreszcie poznajemy jego tożsamość, logiczne wyjaśnienie znajdują też niektóre wcześniejsze wydarzenia  jak choćby to, że Cándido Expósito został zamordowany w areszcie. Inną sprawą jest, że można mieć pewne zastrzeżenia z jednej strony co do prawdopodobieństwa portretu psychologicznego sprawcy, a z drugiej do bierności osób, które znacznie wcześniej miały powody do podejrzeń.
Te zastrzeżenia nie zmieniają jednak tego, że w miarę rozwoju wydarzeń atmosfera staje się coraz bardziej napięta, a finał tej historii jest naprawdę emocjonujący. W efekcie pierwszy sezon Sprawy prywatnej pozostawia zaś po sobie całkiem dobre wrażenie, a zakończenie otwiera też furtkę do kolejnego spotkania z tym niecodziennym duetem detektywistycznym.




Tytuł: Sprawa prywatna
Tytuł oryginalny: Un asunto privado
Dystrybutor:  Amazon Prime
Data premiery: 16 września 2022
Twórca: Teresa Fernández-Valdés
Reżyseria: David Pinillos, Maria Ripoll, Daniel Aranyó
Zdjęcia: Daniel Aranyó, Daniel Sosa Segura
Scenariusz: Ramón Campos, Teresa Fernández-Valdés, Gema R. Neira
Obsada: Aura Garrido, Jean Reno, Ángela Molina, Álex García, Gorka Otxoa, Tito Valverde, Andrés Velencoso, Pablo Molinero
Muzyka: Vanessa Garde
Rok produkcji: 2022
Kraj produkcji: Hiszpania
Liczba odcinków: 8
Czas trwania odcinka: 4152 min
Gatunek: dramat, komedia, kryminał
Zobacz w: Kulturowskazie
Ekstrakt: 70%
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  Klasyka kina radzieckiego:Basmacz zły i basmacz dobry

  Sebastian Chosiński

  Uczkun Nazarow Było to w Kokandzie  część 2
  

  
  W drugim odcinku nakręconego w drugiej połowie lat 70. ubiegłego wieku miniserialu historyczno-rewolucyjnego Uczkuna Nazarowa Było to w Kokandzie akcja zagęszcza się. Z jednej strony do walki o miasto przystępują fundamentalistyczni basmacze, z drugiej  bronią go oddziały bolszewickie. Zaskakująco bierną postawę zachowują natomiast przedstawiciele Autonomii Turkiestańskiej, którzy, jak można było wnioskować z treści poprzedniej części, znajdowali się w najlepszym położeniu.
Ekstrakt: 60%
[image: Było to w Kokandzie  część 2]
Opowiadająca o losach środkowoazjatyckiego Turkiestanu po rewolucjach lutowej i październikowej powieść radzieckiego prozaika Nikołaja Nikitina (1895-1963) Było to w Kokandzie ukazała się w wyjątkowo niesprzyjającym rozwojowi wolnej myśli w Kraju Rad momencie. W kulturze szalał socrealizm, a Armia Czerwona dziesiątkowana była nie przez wrogów zewnętrznych, ale NKWD w ramach rozpętanej przez Nikołaja Jeżowa na rozkaz Józefa Stalina tak zwanej Wielkiej Czystki. Nawet usunięcie tego pierwszego ze wszystkich stanowisk i w konsekwencji skazanie na śmierć nie powstrzymało represji, które kontynuował jego następca, czyli Ławrientij Beria. Patrząc z zewnątrz, mogło się jednak wydawać, że Związek Radziecki rośnie w siłę. We wrześniu 1939 roku do spółki z hitlerowską III Rzeszą podzielił się Polską, następnie wprowadził swoje wojska do wciąż pozostających  przynajmniej formalnie  niezależnych republik nadbałtyckich (Litwy, Łotwy i Estonii), wreszcie rozpętał tak zwaną wojnę zimową przeciwko Finlandii. Kto w takich czasach miał ochotę sięgać po literaturę?
Nie oznaczało to jednak wcale, że pisarzom było łatwiej. Że przysypiała cenzura, a urzędnicy na co dzień zajmujący się literaturą z mniejszym zapałem tropili wszelką nieprawomyślność. Każdy autor publikujący w tamtym czasie musiał mieć tego świadomość. W jego głowie musiał siedzieć najgroźniejszy, bo wewnętrzny cenzor, który nieustannie zadawał sobie pytanie: A jak te lub tamte słowa mogą zostać zinterpretowane? Czy nie zostanę uznany za «wroga ludu» i nie wyląduję z tego powodu w łagrze? Nic więc dziwnego, że powieść Nikitina spełniała wszelkie wymogi realizmu socjalistycznego i jej jedynymi pozytywnymi bohaterami byli sowieccy funkcjonariusze, mówiąc językiem ówczesnej propagandy: bojownicy o wolność klasy robotniczej i chłopskiej. Na plan pierwszy wybijał się Denis Makarowycz Awwakumow (w filmie Uczkuna Nazarowa wcielił się w niego Wiaczesław Szalewicz), zastępca przewodniczącego Rady Żołnierskiej w Kokandzie, który musi stawić czoło nie tylko szefowi burżuazyjnego Tymczasowego Rządu Autonomii Turkiestańskiej Achmedowowi (w tej roli Zikir Muchamedżanow), lecz także marzącym o przywróceniu w tym regionie Chanatu Kokandzkiego basmaczom, w tym najbardziej bezwzględnemu z nich kurbaszy Ergaszowi (Murad Radżabow).
Akcja drugiego odcinka trzyczęściowego miniserialu autorstwa uzbeckiego reżysera Uczkuna Nazarowa (1934-2016) rozpoczyna się w lutym 1918 roku. Sytuacja w Kokandzie wciąż jest bardzo niepewna. O swoją rodzinę obawia się nawet Achmedow, który pod osłoną nocy odwiedza pułkownika Czernyszowa (Igor Dmitrijew) i żali mu się, że żona namawia go do ucieczki do Chin. Ale on nie chce, względnie nie może uciekać  ma tu sporo interesów, których nie może zostawić. Wojskowy stara się ukoić nerwy polityka; oferuje mu pomoc w wyjeździe szanownej małżonki  nie do Państwa Środka jednak, lecz na Syberię, do admirała Aleksandra Kołczaka, do którego wysyła właśnie swoich oficerów z prośbą o udzielenie pomocy militarnej. Rodzi to przez moment w głowie Achmedowa myśl: A może by skorzystać z oferty i zwinąć się na dobre? Byłoby to jednak bardzo niebezpieczne. Sonduje więc Czernyszowa, czy nie byłby gotów wyruszyć razem z nimi, zapewniając im w drodze eskortę (oczywiście w zamian za czek, który pułkownik mógłby potem zrealizować w którymś z londyńskich bądź amerykańskich banków).
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Były carski oficer nie daje się przekupić, więc Achmedow chcąc nie chcąc musi zrezygnować ze swoich mało chwalebnych planów. Co zresztą napawa go strachem. Mimo że na następny dzień planowana jest w mieście konferencja pokojowa, podczas której ma dojść do rozmów z przedstawicielami czerwonych na temat przyszłości Kokandu. Od szpiegów polityk dowiaduje się bowiem także, że przy okazji tego spotkania w mieście ma dojść do buntu fundamentalistów islamskich, którzy jeśli przejmą miasto, to bez najmniejszych wątpliwości dokonają rzezi swoich wrogów. A na pomoc z zewnątrz na razie nie ma co liczyć. Kozaków atamana Aleksandra Dutowa bolszewicy zatrzymali pod Samarkandą, a Kołczak na razie jest daleko, bardzo daleko. Po odejściu Achmedowa pułkownik Czernyszow spotyka się jeszcze tej samej nocy z wysłannikiem kurbaszy Ergasza, który nie pozostawia wątpliwości co do tego, co czeka mieszkańców Kokandu następnego dnia  pogrom Żydów, Ormian, Rosjan, a nawet sprzeciwiających się basmaczom Uzbeków. Przetrwają jedynie ci, którzy we właściwym momencie zmienią front. A i to wcale nie jest takie pewne, bo przecież Ergasz znany jest jako okrutny watażka, dla którego życie ludzkie nie przedstawia większej wartości.
[image: ]
I rzeczywiście następnego dnia w mieście dzieją się rzeczy straszne. Banda Ergasza, który ogłasza się chanem, pali, grabi i morduje. Przypuszcza też szturm na starą twierdzę, której broni niewielka załoga wierna bolszewikom. Dowodzi nimi Awwakumow, a na barykadzie walczą jeszcze wypuszczony z aresztu porucznik Zajczenko (Aleksandr Kajdanowski) i Sasza Licholietow (w tej roli Aleksandr Denisow, znany między innymi z nakręconych w latach 80. XX wieku wojennego Kontrnatarcia i dramatu fantasy Zabić smoka). Pewnie byłoby z nimi krucho, gdyby nie nagła odsiecz przybyła z Taszkentu, czyli oddział krasnoarmiejców pod dowództwem Saidowa (w którego wciela się Ulmas Alichodżajew  ptarz: Upadek Czarnego Konsula oraz Odległe bliskie lata). Niewiadomą pozostaje też to, jak zachowa się inny lokalny dowódca  kurbaszy Dżabbar Mahmud (Chamza Umarow). To bohater antycarskiego powstania w Turkiestanie z 1916 roku, zesłaniec syberyjski, któremu jednak wcale nie jest po drodze z czerwonymi. Na szczęście nie trzyma też z Ergaszem, którego szczerze nienawidzi, uważając za swego osobistego wroga.
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Bolszewicy nie są jednak pewni, czy ostatecznie Dżabbar nie pójdzie za głosem fundamentalistycznego Komitetu Duchownych, którego celem jest właśnie przywrócenie Chanatu Kokandzkiego (choć niekoniecznie pod wodzą radykalnego i nieprzewidywalnego Ergasza). Wiele zależy więc od tego, jak zachowa się Mahmud: z jednej strony skaptować chcą go basmacze, z drugiej  bolszewicy mają nadzieję, że uda im się go może nie tyle pozyskać, co skłonić do neutralności. W tym celu Awwakumow wysyła do jego aułu świeżo mianowanego komisarzem politycznym Jusupa (Otabek Ganijew). Jusup ma obserwować Dżabbara i w ostateczności za wszelką cenę nie dopuścić do tego, aby ten sprzymierzył się z Ergaszem. W tym odcinku zostają wprowadzone na arenę dwie ważne kobiece postaci: młoda i piękna Chalima (znana z Bez strachu Tamara Szakirowa, która została żoną Otabeka Ganijewa), w której zakochuje się Jusup, oraz dawna znajoma Zajczenki  pielęgniarka Warwara (w którą wciela się Jewgienija Simonowa  vide Tylko «starcy» idą w bój, Szkolny walc, Afonia). Obu paniom przyjdzie odegrać bardzo ważną rolę w ostatnim rozdziale opowieści Uczkuna Nazarowa.




Tytuł: Było to w Kokandzie  część 2
Tytuł oryginalny: Это было в Коканде
Reżyseria: Uczkun Nazarow
Zdjęcia: Abdurachim Ismaiłow
Scenariusz: Uczkun Nazarow, Dmitrij Wasiliu
Obsada: Wiaczesław Szalewicz, Otabek Ganijew, Aleksandr Denisow, Ulmas Alichodżajew, Chamza Umarow, Aleksandr Kajdanowski, Zikir Muchamedżanow, Igor Dmitrijew, Murad Radżabow, Gieorgij Szewcow, Jewgienija Simonowa, Wiktor Pieriewałow, Tamara Ganijewa, Swietłana Norbajewa, Dżawłon Chamrajew, Turgun Azizow, Piotr Drozdow, Szuchrat Irgaszew
Muzyka: Rumil Wildanow
Rok produkcji: 1977
Kraj produkcji: ZSRR
Czas trwania: 65 min
Gatunek: dramat, historyczny
Zobacz w: Kulturowskazie
Ekstrakt: 60%
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  The Last of Us:Odc. 9. Wybór mniejszego zła

  Marcin Mroziuk

  Craig Mazin, Neil Druckmann The Last of Us
  

  
  W pierwszym sezonie mogliśmy obserwować, jak pod wpływem wspólnych przeżyć stopniowo tworzyła się coraz mocniejsza więź między Joelem i Ellie. Okazuje się ona również kluczowa dla dalszego rozwoju wydarzeń, gdy para bohaterów dociera do celu swojej wędrówki.
Ekstrakt: 80%
[image: The Last of Us]
Otwierająca ten epizod retrospekcja dostarcza nam wyraźnych wskazówek na temat powodów niezwykłej odporności Ellie. Otóż dowiadujemy się, że jej matka Anna została ugryziona w udo tuż przed porodem. Kobieta szybko przecięła pępowinę, licząc na to, że uratuje córkę przed zainfekowaniem. Matka zdawała sobie natomiast sprawę, ze dla niej nie było już ratunku. Co ciekawe, niedługo później w jej kryjówce pojawiła się dobrze znana widzom Marlene. To właśnie przywódczyni Świetlików zabrała dziecko do Bostonu, tak jak obiecała swojej przyjaciółce Annie.
Z kolei kiedy wracamy do bieżących wydarzeń, widzimy, że Joelowi i Ellie docierają do miejsca, w którym najprawdopodobniej znajduje się szpital Świetlików. Teoretycznie powinni tryskać radością, a tymczasem dziewczyna sprawia wrażenie mocno zamyślonej, a mężczyzna zdaje się mieć wątpliwości, czy oddanie jej w ręce lekarzy jest dobrym rozwiązaniem. W każdym razie jesteśmy pewni, że stali się dla siebie niezwykle ważni  zachowują się wszak niczym ojciec i córka. Świetnym zabiegiem jest też nieco rozładowująca atmosferę scena karmienia żyrafy, bo w naturalny sposób ułatwia to bohaterom podjęcie szczerej rozmowy.
Kontakt ze Świetlikami nie tylko następuje dość niespodziewanie, ale także na warunkach przez nich narzuconych. W efekcie kontrolę nad losem Ellie przejmuje Marlene, która jest gotowa poświęcić życie dziewczynki  oczywiście po to, aby zdobyć lekarstwo dla całej ludzkości! Inną sprawą jest, że przedstawiona przez nią hipoteza nie została przecież jeszcze udowodniona, dlatego niezależnie od oceny moralnej można mieć też inne zastrzeżenia do decyzji podjętej przez przywódczynię Świetlików. Zresztą szkopuł i tak tkwi w tym, że Joel ma odmienne priorytety i nie ma zamiaru rezygnować z nich bez walki. To z kolei gwarantuje nam, że musi dojść do krwawej konfrontacji, a miejsca na kompromisy już nie będzie.
Warto dodać, że finał pierwszego sezonu jest całkiem satysfakcjonujący, bo z jednej strony całkiem sensownie zostaje zamknięty wątek wędrówki pary głównych bohaterów do szpitala Świetlików, a z drugiej strony Pedro Pascal i Bella Ramsey naprawdę przekonująco ukazują tutaj przemianę wewnętrzną, jaką przechodzą Joel i Ellie. Można wprawdzie kręcić nosem na niektóre pomysły scenarzystów (vide moment przedstawienia wątku Riley), ale ogólnie dobrze wykonali oni swoją pracę, kreując działający na wyobraźnię obraz postapokaliptycznego świata oraz dając możliwość stworzenia ciekawych kreacji aktorskich zarówno odtwórcom głównych ról, jak i pojawiających się tylko w niektórych epizodach. Co istotne, pod względem technicznym produkcji też nie można niczego zarzucić. Wszystko to sprawia, że można z nadzieją czekać na kolejny sezon.




Tytuł: The Last of Us
Dystrybutor:  HBO MAX
Data premiery: 16 stycznia 2023
Twórca: Craig Mazin, Neil Druckmann
Reżyseria: Craig Mazin, Neil Druckmann, Peter Hoar, Jeremy Webb, Jasmila Žbanić, Liza Johnson, Ali Abbasi
Zdjęcia: Eben Bolter, Ksenia Sierieda, Nadim Carlsen
Scenariusz: Neil Druckmann, Craig Mazin
Obsada: Pedro Pascal, Bella Ramsey, Nico Parker, John Hannah, Merle Dandridge, Josh Brener, Christopher Heyerdahl, Brendan Fletcher, Anna Torv
Muzyka: Dave Fleming, Gustavo Santaolalla
Kraj produkcji: USA
Serial: The Last of Us, Sezon 1
Liczba odcinków: 10
Gatunek: akcja, dramat, przygodowy
Zobacz w: Kulturowskazie
Ekstrakt: 80%
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  East Side Story:Jeden przeciwko bandzie

  Sebastian Chosiński

  Tułegen Bajtukenow Satasz
  

  
  Nawet najbardziej przemyślany plan złodziejski może posypać się przez przypadek. Wystarczy, że jadąca przez step ciężarówka odmówi posłuszeństwa. By ją naprawić, trzeba dostać się do osady, wezwać telefonicznie wsparcie, zapewnić sobie na kilka dni dach nad głową. I zmusić mieszkańców, aby nikogo nie powiadomili o tym, co się u nich dzieje. Taki jest punkt wyjścia sensacyjnego easternu Satasz Kazacha Tułegena Bajtukenowa.
Ekstrakt: 70%
[image: Satasz]
Czy to przypadek, że w czasach Związku Radzieckiego to właśnie w republikach środkowoazjatyckich (w Kazachstanie, Tadżykistanie czy Uzbekistanie) kręcono najwięcej filmów odwołujących się do stylistyki opowieści z Dzikiego Zachodu? Tak zwane easterny nierzadko wywoływały uśmiech politowania (często zresztą niesłusznie), lecz nie zmienia to faktu, że cieszyły się ogromną popularnością. Zwłaszcza w państwie, którego mieszkańcy nie mogli  z przyczyn politycznych  poznać klasyki amerykańskiego westernu (ani nawet jego europejskiej odmiany spaghetti). Easterny sowieckie najczęściej były jednocześnie filmami historyczno-rewolucyjnymi; ich tematyka ograniczała się do walki z kontrrewolucyjnymi basmaczami, rzadko też wykraczała czasowo poza lata 20. XX wieku. W komunistycznym Kazachstanie powstały wówczas między innymi takie obrazy, jak arcypopularny Koniec atamana (1970) Szakena Ajmanowa, Szary okrutnik (1973) Tołomusza Okiejewa, Ekspres transsyberyjski (1977) Eldora Urazbajewa oraz Krew i pot (1978) Azerbajżana Mambetowa i Jurija Mastiugina.
Gdy dzisiaj twórcy filmowi z tego stepowego kraju wykorzystują kostium easternu (a czynią to wciąż nader chętnie), robią to głównie po to, aby opowiadać o walce samotnych i sprawiedliwych policjantów z przestępczością zorganizowaną. Tak było w przypadku kilku filmów Adilchana Jerżanowa (vide Ciemny, ciemny typ, 2019; Szturm, 2021; przede wszystkim Goliat, 2022), jak również Grabieży (2017) Bołata Kałymbetowa. Tą samą drogą postanowił podążyć Tułegen Bajtukenow, kręcąc przed pięcioma laty Satasza, którego premiera w Kazachstanie miała miejsce 1 listopada 2018 roku (trzy tygodnie wcześniej dzieło Kazacha zaprezentowano podczas Międzynarodowego Festiwalu Filmowego w Warszawie).
Bajtukenow urodził się w Ałma-Acie w 1979 roku; jest absolwentem Narodowego Kazachstańskiego Uniwersytetu Pedagogicznego (wydział filologii rosyjskiej). Po studiach został dziennikarzem i krytykiem filmowym; w pewnym momencie swojej kariery uznał jednak, że może warto byłoby samemu nakręcić jakiś obraz. W pełnym metrażu zadebiutował w 2011 roku komedią superbohaterską  zrealizowaną do spółki z Timurem Kasymżanowem  Super Bacha (to imię jednego z bohaterów). Na kolejne jego dzieło trzeba było czekać siedem lat  i był to właśnie Satasz. Po jego premierze skupił się natomiast głównie na pracy producenckiej; w tym zakresie miał swój współudział w powstaniu przynajmniej dwóch filmów Jerżanowa  Ciemnego, ciemnego typa oraz Żółtego kota (2020). Czy sam jeszcze kiedyś wróci za kamerę w roli reżysera  zapewne nie oprze się tej pokusie, aczkolwiek trudno liczyć na to, aby jeszcze kiedykolwiek okazał się autorem tak płodnym, jak wspomniany Adilchan Jerżanow czy niedawny jeszcze szef Kazachfilmu Akan Satajew.
[image: ]
Tytuł dzieła Tułegena Bajtukenowa to imię głównego bohatera dramatu  policjanta Satasza Daukenbajewa (wciela się w niego Akyłchan Ałmasow, który kilka lat później zagrał we wstrząsającym Płaczu Wielkiego Stepu). Pełni on służbę w zapomnianym przez boga stepowym aule, gdzie tropi przede wszystkim drobnych złodziei bądź koniokradów. Film zaczyna się właśnie od takiej sceny, kiedy to Satasz łapie jednego z takich przestępców  sprawiającego wrażenie upośledzonego umysłowo Amana (Marat Inerbajew); drugi, niestety, ucieka. Stróż prawa zabiera go ze sobą i zamyka w murowanej szopce, po czym z mieszkania starca Kanysza (Ałdabek Szałbajew), który jako jedyny dysponuje w osadzie telefonem stacjonarnym, dzwoni do swoich przełożonych w mieście rejonowym. Zapowiada, że dostarczy im samodzielnie złodzieja koni, ma tam bowiem do załatwienia jeszcze jedną sprawę  musi kupić lekarstwa dla swojej żony Ajny (Dina Tasbołatowa).
[image: ]
Zaniepokojony całą sytuacją jest jednak Kanysz, który ostrzega Daukenbajewa. Policjant jest zasadniczy, nie przymyka oka na dziejące się wokół zło, na popełniane  często z biedy  przestępstwa. Okoliczni mieszkańcy nie przepadają za nim z tego powodu; poza tym on jest sam  gdyby ktoś chciał się na nim zemścić, nie miałby z tym większego problemu. Ale starzec nie wie o najważniejszym. Siedem lat wcześniej podczas służby zginął podczas strzelaniny z bandytami ojciec Satasza. Uhonorowano go za to pośmiertnie. Ale czy słusznie? Daukenbajew i Danaguł (w tej roli Anar Kajyrbekowa), wdowa po drugim zabitym w tamtym wydarzeniu ochroniarzu fabryki, znają prawdę i wiedzą, że nie wszystko wyglądało tak, jak to przedstawiono później. Chcąc zamieść sprawę pod dywan, szefostwo kombinatu i policja wolały uczynić z zabitych bohaterów; przynajmniej sprawa stała się jasna i nikt nie zadawał zbędnych pytań. Ale Satasz wciąż nosi na swoim sumieniu brzemię ojca  chce zmyć jego hańbę.
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I właśnie teraz nadarza się okazja. Z okolicznej fabryki młody inżynier Dastan (Czingiz Kapin, znany z Samotnej) wykrada cenny towar, warty przynajmniej milion dolarów napromieniowany uranem złoty piasek. Planował to przez długich pięć lat, traktując z jednej strony jako odwet na społeczeństwie za to, że musiał wychowywać się wraz ze swoim bratem Malikiem (Erkebułan Tasynow) w domu dziecka, z drugiej  jako zabezpieczenie beztroskiej przyszłości gdzieś z dala od Kazachstanu, nad brzegiem oceanu. Dastan dogadał się już z kupcami, trzeba jedynie ładunek przewieźć przez step w uzgodnione miejsce. A że na stepie często zdarzają się napady, inżynier dogaduje się z lokalnym bandziorem Kajsarem (zagrał go Erżan Nusipakynow  patrz: Starzec), którego ludzie mają zapewnić im bezpieczeństwo. Nie wszystko jednak idzie tak, jak miało. Ciężarówka psuje się i trzeba ją naprawić; by jednak to zrobić, trzeba wypakować towar i wezwać pomoc, co może potrwać dwa, może nawet trzy dni. 
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Można ten czas przeczekać w położonym nieopodal aule. Dobrze się domyślacie  tym samym, w którym mieszka Satasz. Kiedy policjant dowiaduje się, że wieś została opanowana przez bezwzględnych bandytów (Kajsar nie ma najmniejszych obiekcji przed zabiciem niewygodnych dla siebie ludzi), nie ma zamiaru uciekać ani tym bardziej poddawać się im. Zaczyna z nimi nierówną walkę. Film Tułegena Bajtukenowa pod każdym więc względem przypomina klasyczny western: mamy w nim uczciwego stróża porządku, który podejmuje nierówną walkę z przestępcami panoszącymi się w jego rodzinnej osadzie; mamy istotny wątek miłosny i tajemnicę z przeszłości, która kładzie się cieniem na głównym bohaterze. Mamy też step i konie. Tyle że wszystko to zostało przeniesione z XIX w końcówkę XX bądź początek XXI wieku (dokładny czas akcji trudno określić). 
Lata mijają, a stylistyka westernu, jak się okazuje, wciąż jest dla wielu reżyserów atrakcyjna. Tradycje kinematografii kazachskiej (a szerzej: środkowoazjatyckiej) sprawiają, że miejscowi twórcy także dzisiaj chętnie sięgają po opowieści z Dzikiego Wschodu, czemu ewidentnie sprzyjają środowisko naturalne i problemy społeczne, z jakimi boryka się ten kraj. Satasz nie jest wprawdzie arcydziełem, ale zachowuje wszelkie prawidła gatunku, co sprawia, że wielbiciele mocnego kina gatunkowego przyjmą jego seans, jak sądzę, z ukontentowaniem. Do tego dochodzą świetne zdjęcia doświadczonego operatora Aleksandra Rubanowa (vide Żegnaj, Gulsary! oraz Wilczy ślad). Niby step to filmowy samograj, ale trzeba mimo wszystko mieć sporo wyczucia, aby go właściwie ograć. Rubanow wie, jak to robić intrygująco, jest więc nieocenionym wsparciem dla każdego reżysera, z którym współpracuje.




Tytuł: Satasz
Tytuł oryginalny: Саташ
Reżyseria: Tułegen Bajtukenow
Zdjęcia: Aleksandr Rubanow
Scenariusz: Tułegen Bajtukenow, Inna Bajtukenowa, Andriej Ten
Obsada: Akyłchan Ałmasow, Czingiz Kapin, Erżan Nusipakynow, Dina Tasbołatowa, Erkebułan Tasynow, Marat Inerbajew, Ałdabek Szałbajew, Anar Kajyrbekowa, Selim Bałgazin, Boranbaj Achanow, Miras Isajew, Żekis Bajgubekow, Nurłan Żumagali, Rauan Auganbajew
Muzyka: Ilja Garijew
Rok produkcji: 2018
Kraj produkcji: Kazachstan
Czas trwania: 91 min
Gatunek: dramat, sensacja, western
Zobacz w: Kulturowskazie
Ekstrakt: 70%
  



  
  
  
  
  Magazyn Esensja - Magazyn Esensja nr 3 (CCXXV) kwiecień 2023
  




  
  

  Carnival Row:Sez. 2. odc. 1. Odmieńcy mają znać swe miejsce

  Marcin Mroziuk

  Travis Beacham, René Echevarria Carnival Row. Sezon 2
  

  
  Wprawdzie w poprzednim sezonie Rycroft Philostrate pokonał mrokołaka, ale nie oznacza to wcale, że mieszkańcy Burgue mogą odetchnąć z ulgą. Po śmierci poprzedniego kanclerza atmosfera w mieście robi się bowiem coraz bardziej napięta, do czego przyczyniło się uczynienie z Carnival Row getta dla przedstawicieli innych ras niż ludzka, a na domiar złego dochodzi do tajemniczego zabójstwa, którego najprawdopodobniej nie dokonał człowiek.
Ekstrakt: 70%
[image: Carnival Row. Sezon 2]
Szybko możemy się przekonać, że w Carnival Row trzeba żyć w stale pogarszających się warunkach. Szczególnie cierpią wróżki, które coraz częściej zapadają na charakterystyczną dla swej rasy chorobę, a władze kompletnie się tym nie przejmują. Nic dziwnego, że Vignette Stonemoss wraz z innymi Czarnymi Krukami napada na pociąg przewożący lekarstwa, nie czekając nawet na zgodę przywódczyni ich organizacji. Szkopuł w tym, że ich łup to tak naprawdę kropla  w morzu potrzeb Inną sprawą jest, że w tej zamkniętej społeczności sporą popularnością cieszą się również dość brutalne rozrywki. I tak jesteśmy świadkami widowiskowej walki, którą Philo toczy przed robiącą zakłady publicznością  niekoniecznie przy tym przyjazną dla byłego inspektora. Co interesujące, główny bohater nie robi tego dla pieniędzy, lecz żeby pomóc przyjacielowi. 
Z kolei Tourmaline Larou zaczyna mieć bardzo realistyczne i zarazem niepokojące wizje. Jedna z nich może mieć związek ze zbrodnią, której ofiarą jest porucznik Anders odpowiadający za okradziony pociąg z zaopatrzeniem. W każdym razie wygląda na to, że przyjaciółka Vignette odziedziczyła dar nieżyjącej wiedźmy, ale na razie chyba nie do końca nad nim panuje. Sytuacja zaś jeszcze bardziej się komplikuje kiedy konstabl Berwick ściąga z Carnival Row swego dawnego partnera, żeby Philo pomógł mu w wyjaśnieniu tego morderstwa. A jakby tego było mało, głównymi podejrzanymi w tej sprawie są naturalnie Czarne Kruki, które dokonały napadu na transport. Tymczasem Rycroft nie jest już przecież policjantem  co niektórzy zresztą dają mu wyraźnie odczuć.
Obserwujemy także poczynania Jonaha Breakspeara i Sophie Longerbane, którzy z jednej strony próbują z jednej strony zaprowadzić w Burgue własne porządki, z drugiej zaś muszą zadbać o umocnienie własnych pozycji. Od początku jest przecież jasne, że sprawują swoje stanowiska jedynie czasowo, a tymczasem zaczynają się już ujawniać ich przeciwnicy, którzy pragną przejąć władzę. Zdajemy sobie sprawę, że jeszcze większe zamieszanie może wywołać Philo, który nie tylko jest świadomy swego pochodzenia, ale może też liczyć na wsparcie Runyana Millworthyego  dawnego przyjaciela jego matki, a obecnie doradcy kanclerza. Wszystko to razem sprawia, że początek drugiego sezonu jest całkiem obiecujący.




Tytuł: Carnival Row. Sezon 2
Tytuł oryginalny: Carnival Row. Season 2
Dystrybutor:  Amazon Prime
Data premiery: 17 lutego 2023
Twórca: Travis Beacham, René Echevarria
Reżyseria: Thor Freudenthal, Wendey Stanzler, Julian Holmes, Andy Goddard
Scenariusz: Erik Oleson, Sarah Byrd, Wesley Strick, Dylan Gallagher, Mateja Božičević, Tania Lotia, Jim Dunn, Sam Ernst, Amanda Krader
Obsada: Orlando Bloom, Cara Delevingne, David Gyasi, Karla Crome, Indira Varma, Tamzin Merchant, Andrew Gower
Rok produkcji: 2023
Kraj produkcji: USA
Serial: Carnival Row, Sezon 2
Liczba odcinków: 10
Gatunek: dramat, fantasy, kryminał
Zobacz w: Kulturowskazie
Ekstrakt: 70%
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  Klasyka kina radzieckiego:Miłość, góry i bandyci

  Sebastian Chosiński

  Uczkun Nazarow Było to w Kokandzie  część 3
  

  
  To oczywiste: w ostatnim odcinku miniserialu Uczkuna Nazarowa Było to w Kokandzie bolszewicy muszą wygrać, a premier Autonomii Turkiestańskiej Mustafa Czokaj i radykalny kurbaszy Ergasz  przegrać z kretesem. Nawet gdyby w rzeczywistości stało się inaczej, propaganda komunistyczna przedstawiłaby wydarzenia w takim świetle, że to czerwoni byliby moralnymi zwycięzcami. Tym razem nie trzeba było jednak uciekać się do manipulacji.
Ekstrakt: 70%
[image: Było to w Kokandzie  część 3]
Choć wojna domowa w Rosji trwała oficjalnie do 1921 roku, w zasadzie już rok wcześniej w wielu regionach kraju sytuacja zaczęła się krystalizować na korzyść bolszewików. Tak było również w środkowoazjatyckim Turkiestanie, aczkolwiek sporadyczne ataki wspieranych przez Brytyjczyków basmaczy (głównie z terytorium Afganistanu) zdarzały się jeszcze w latach 30. Fabuła powieści Nikołaja Nikitina (1895-1963) Było to w Kokandzie (1939) i opartego na niej miniserialu Uzbeka Uczkuna Nazarowa (1934-2016) nie sięga jednak tak daleko w czasie. Akcja dwóch pierwszych jego części (pierwsza oraz druga) rozgrywała się w latach 1918-1919, trzeciej natomiast  w 1920 roku. Nie pojawia się w niej już jeden z najważniejszych bohaterów  działacz bolszewicki Denis Awwakumow, który zginął wcześniej, podstępnie zabity w rodzinnym aule kurbaszy Dżabbara Mahmuda (Chamza Umarow) Ardarchanie.
Dżabbar zapewnia czerwonych, że nie miał z tym nic wspólnego; twierdzi, że sprawców zamachu należy szukać wśród ludzi wiernych jego największemu wrogowi, czyli Ergaszowi (Murad Radżabow). Tyle że bolszewicy mają ograniczone zaufanie do człowieka, który jeszcze do niedawna także wobec nich deklarował nieprzejednaną wrogość. Dlatego do Ardachanu zostaje wysłany w roli komisarza politycznego Jusup (Otabek Ganijew), który w tej odsłonie opowieści wyrasta na postać pierwszoplanową. Szukając snajpera, który mógł oddać śmiertelny strzał w kierunku Awwakumowa, komuniści trafiają do domu Dałabaja (wciela się w niego znany z Odległych bliskich lat Turgun Azizow) i znajdują tam ukryty prawdziwy arsenał. Aresztowanie mężczyzny odbija się szerokim echem w osadzie. Miejscowi aksakałowie (cieszący się szacunkiem starcy) interweniują nawet u Dżabbara, ostrzegając jednocześnie, by nie kumał się zbyt blisko z czerwonymi.
W ostatniej części Było to w Kokandzie powraca także z większym rozmachem porucznik Zajczenko (Aleksandr Kajdanowski). Dotąd starał się lawirować pomiędzy bolszewikami a kontrrewolucjonistami; teraz los sprawia, że musi stanąć ramię przy ramieniu z tymi ostatnimi. Nie wydaje się jednak z tego powodu zadowolony, ale nie ma wyboru  w oczach komunistów jest już nie tylko dezerterem, ale również więźniem, który uciekł w drodze do aresztu, zabijając przy tym strażnika (prawda jest taka, że to nie on dopuścił się morderstwa, lecz kto wnikałby w takie niuanse, gdyby bolszewikom udało się pojmać oficera). Ostatecznie zostaje przez brytyjskiego emisariusza Donalda (Gieorgij Szewcow) wysłany z misją specjalną do Ergasza. Ma mu pomóc stworzyć armię, która od nowa podejmie walkę z czerwonymi.
[image: ]
Walka rewolucjonistów z basmaczami jest wciąż wątkiem nadrzędnym filmu, lecz z biegiem czasu na plan pierwszy wybija się także drugi motyw, miłosny. Jusup zakochuje się bowiem w pięknej Chalimie (Tamara Ganijewa), jednej z kobiet Dżabbara. Proponuje jej ucieczkę z aułu, roztacza wizję wspólnej świetlanej przyszłości w Kokandzie bądź Taszkencie, namawia też dziewczynę do zrzucenia parandży  ona z jednej strony bardzo by chciała związać się z przystojnym bojownikiem, ale z drugiej czuje się zobowiązana wobec swojego właściciela, który przed laty, w czasach głodu, wykupił ją z wielodzietnej rodziny i tym samym prawdopodobnie ocalił życie. Problem niebawem  w pewnym sensie  rozwiązuje się sam: przełożony Jusupa, Saidow (Ulmas Alichodżajew), wysyła go do Moskwy. Tymczasem Dałabajowi udaje się uciec z aresztu; obawiający się o bezpieczeństwo Chalimy Dżabbar, ukrywa ją w górach, gdzie chroni kobietę sługa kurbaszy, Jarmat (gra go Dżawłon Chamrajew  patrz: Taszkient  miasto chleba oraz Siódma kula).
[image: ]
Na główną arenę wydarzeń powraca także ukrywający się w trudno dostępnych górach i stamtąd atakujący wsie wierne bolszewikom Ergasz. Czerwoni próbują go wytropić, lecz dotąd wszystkie próby spalają na panewce. Aż pewnego dnia w ręce komunistów trafia Alimat (Nabi Rachimow  vide Zdrada i Komisarz nadzwyczajny), który porzucił oddział i wrócił do Kokandu, by zająć się rodziną. On, jeśli tylko zechce, może doprowadzić rewolucjonistów do gniazda żmii. A jeśli nie zechce dobrowolnie, może zostać do tego zmuszony Ostatnia część miniserialu Uczkuna Nazarowa prezentuje się najciekawiej, głównie dlatego, że na plan pierwszy wybijają się postaci niejednoznaczne (jak Dżabbar czy Zajczenko), stające przed poważnymi wyzwaniami i dylematami moralnymi. Od ich wyborów życiowych wiele zaś zależy. W ogóle w porównaniu z innymi filmowymi dziełami historyczno-rewolucyjnymi miniserial Było to w Kokandzie, mimo swego przesłania propagandowego, jest dużo bardziej zniuansowany, dzięki czemu w większym stopniu angażuje widza emocjonalnie. Największa w tym oczywiście zasługa aktorów, ale nie może też zapominać o wkładzie innych twórców, jak na przykład kompozytora Rumila Wildanowa (Czerwone piaski, Bez strachu) czy operatora Abdurachima Ismaiłowa, który w latach 1971-1990 współpracował z Nazarowem przy pięciu produkcjach.




Tytuł: Było to w Kokandzie  część 3
Tytuł oryginalny: Это было в Коканде
Reżyseria: Uczkun Nazarow
Zdjęcia: Abdurachim Ismaiłow
Scenariusz: Uczkun Nazarow, Dmitrij Wasiliu
Obsada: Otabek Ganijew, Tamara Ganijewa, Aleksandr Denisow, Ulmas Alichodżajew, Chamza Umarow, Aleksandr Kajdanowski, Murad Radżabow, Gieorgij Szewcow, Szuchrat Irgaszew, Jewgienija Simonowa, Swietłana Norbajewa, Dżawłon Chamrajew, Turgun Azizow, Nabi Rachimow, Szarif Kabułow, Gulsara Ismaiłowa
Muzyka: Rumil Wildanow
Rok produkcji: 1977
Kraj produkcji: ZSRR
Czas trwania: 65 min
Gatunek: dramat, historyczny
Zobacz w: Kulturowskazie
Ekstrakt: 70%
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  Carnival Row:Sez. 2. odc. 2. Ruszyć z posad bryłę świata

  Marcin Mroziuk

  Travis Beacham, René Echevarria Carnival Row. Sezon 2
  

  
  Bohaterowie Carnival Row mogą być pewni, że ani bogactwo, ani władza nie są nikomu gwarantowane na zawsze. Oczywiście uprzywilejowani walczą wszelkimi sposobami o zachowanie swej pozycji, natomiast gnębieni przedstawiciele wszystkich ras liczą na zmiany. Co ciekawe, dla mieszkańców Burgue wyzwaniem się stają rewolucyjne przemiany nie w ich ojczyźnie, lecz w kraju, z którym całkiem niedawno toczyli wojnę.
Ekstrakt: 80%
[image: Carnival Row. Sezon 2]
O nowych porządkach panujących w Pakcie na własne oczy mogą się przekonać Imogen Spurnrose i Agreus Astrayon, których statek pod eskortą sterowców zostaje odprowadzony do portu w Ragusie. Tam parę zakochanych czekają ciężki chwile, gdyż pieniądze i pochodzenie nie tylko nie zapewniają im bezpieczeństwa, lecz stanowią wręcz obciążenie. Arystokratce trudno choćby pojąć, czemu zwykła kucharka traktuje ją jako równą sobie, a tymczasem jej rozmówczyni okazuje się niezwykle ważną postacią. Z kolei bogaty faun staje nawet przed plutonem egzekucyjnym i bezsilnie czeka na rozstrzelanie lub cudowne ocalenie. No cóż, w każdym razie oboje mogą zapomnieć o luksusach i spokoju, który mieli w trakcie morskiej podróży. 
Po scenach rozgrywających się Ragusie nie jest specjalnym zaskoczeniem, że dotychczasowi władcy Paktu decydują się zwrócić o pomoc do niedawnego wroga. W tym przypadku tylko pozornie chodzi o zakup broni od Burgue, czego zresztą w pełni świadomy jest kanclerz ze swoim otoczeniem. Inna sprawą jest, że zarówno dla Jonaha Breakspeara, jak i Sophie Longerbane to doskonała okazja do wzmocnienia swoich pozycji, a  przy okazji do przysłużenia się krajowi. Pojawia się jednak pytanie, czy przedstawiciele przybyłej delegacji nie chowają jakichś kart w rękawie, szczególnie że generał Mikulas Vir wydaje się być niezwykle bystrym obserwatorem, w dodatku umiejącym skorzystać z każdej nadarzającej się okazji.
Z kolei Rycroft Philostrate  tak jak można się było spodziewać  korzystając z pomocy Runyana Millworthyego chce uderzyć w pozycję Jonaha Breakspeara, wyjawiając publicznie swe pochodzenie i roszczenia do urzędu kanclerza. Realizacja jego planu zostaje jednak zakłócona przez działania Czarnych Kruków, które chcą zwrócić uwagę opinii publicznej na koszmarne warunki panujące na Carnival Row. Co ciekawe, chociaż pomysłodawczynią ich planu jest Vignette Stonemoss, to ostatecznie jego wykonanie przejmuje Dahlia  chociaż trudno ocenić, czy w tym przypadku większe znaczenie ma jej troska o los pobratymców, czy obawy o własne przywództwo w organizacji. 
Z zainteresowaniem obserwujemy również, jak Tourmaline Larou wciąż zmaga się ze swoimi nowymi mocami. Najważniejsze, że w końcu decyduje się zasięgnąć radę profesjonalistki, która ostrzega wróżkę, że dar odziedziczony po Aoife Tsigani może okazać się dla niej zgubny. I rzeczywiście trudno nie zastanawiać się, czy przyjaciółka Vignette po prostu ogląda kolejne zbrodnie oczami sprawcy, czy też  pod wpływem ducha wiedźmy  popycha kogoś do ich popełniania. W związku z tym mamy oczywiście nadzieję, że Philo wreszcie weźmie się za wyjaśnienie tej serii tajemniczych morderstw, które dotyczą osób znajdujących się niebezpiecznie blisko jego ukochanej.




Tytuł: Carnival Row. Sezon 2
Tytuł oryginalny: Carnival Row. Season 2
Dystrybutor:  Amazon Prime
Data premiery: 17 lutego 2023
Twórca: Travis Beacham, René Echevarria
Reżyseria: Thor Freudenthal, Wendey Stanzler, Julian Holmes, Andy Goddard
Scenariusz: Erik Oleson, Sarah Byrd, Wesley Strick, Dylan Gallagher, Mateja Božičević, Tania Lotia, Jim Dunn, Sam Ernst, Amanda Krader
Obsada: Orlando Bloom, Cara Delevingne, David Gyasi, Karla Crome, Indira Varma, Tamzin Merchant, Andrew Gower
Rok produkcji: 2023
Kraj produkcji: USA
Serial: Carnival Row, Sezon 2
Liczba odcinków: 10
Gatunek: dramat, fantasy, kryminał
Zobacz w: Kulturowskazie
Ekstrakt: 80%
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  Przerażający niewypał

  Marcin Mroziuk

  Richard Stanley Kolor z przestworzy
  

  
  W przypadku Koloru z przestworzy trudno przesądzić, co budzi większe rozczarowanie  dość przewidywalny rozwój wydarzeń czy dziwaczne pomysły twórców, które zamiast napawać widzów lękiem, wywołują u nich jedynie poczucie niesmaku.
Ekstrakt: 40%
[image: Kolor z przestworzy]
Wprawdzie film jest adaptacją opowiadania H. P. Lovecrafta, ale scenarzyści postanowili nie tylko je uwspółcześnić, ale także wprowadzić różne modyfikacje do właściwej fabuły. Efekt ich pracy nie usatysfakcjonuje raczej ani wielbicieli twórczości Samotnika z Providence, ani osób, które nie znają jego dzieł. Niestety, w tym przypadku mieszane uczucia budzą także efekty specjalne i gra aktorska.
Na początku możemy poznać trochę lepiej członków rodziny Gardnerów, która mieszka w położonej na odludziu posiadłości niedaleko Arkham w Massachusetts. I tak Nathan wprawdzie niegdyś marzył o karierze malarskiej, ale teraz sprawia wrażenie, że całkiem dobrze czuje się w roli hodowcy alpak, ciesząc się z życia z dala od wielkomiejskiego zgiełku. Inną sprawą jest, ze jego eksperymenty kulinarne nie spotykają się z entuzjastycznym przyjęciem ze strony jego dzieci. Doceniamy natomiast, jak troszczy się o żonę. Theresa zmaga się bowiem z chorobą nowotworową, ale wciąż pozostaje aktywna zawodowo, pracując zdalnie z domu jako doradca finansowy. 
Z kolei Lavinię po raz pierwszy obserwujemy w trakcie pogańskiego rytuału, który ma przywrócić zdrowie jej matce. Warto dodać, że w posiadaniu nastolatki znajduje się Necronomicon, z którego korzysta także w późniejszej części filmu  choć po prawdzie niewiele wnosi to do właściwej fabuły (no chyba że jakiś zagorzały fan H. P. Lovecrafta zechce doszukiwać się tutaj jakiegoś drugiego dna). Dla odmiany Benny sprawia wrażenie jakby cały czas był pod wpływem marihuany, ale za to całkiem karnie podporządkowuje się poleceniom siostry. Najmłodszy Jack bywa może nieco strachliwy, ale jednocześnie potrafi dostrzec rzeczy, które umykają wzrokowi innych osób.
Kiedy zaś nieopodal domu Gardnerów spada meteoryt, można się spodziewać, że ich życie zostanie wywrócone do góry nogami. I oczywiście tak się dzieje, a nie chodzi jedynie o najazd żadnych sensacji mediów, bo reporterzy dość szybko wyjeżdżają. Jesteśmy bowiem świadkami tego, jak meteoryt, najpierw przyciąga pioruny, a następnie znika. Szkopuł w tym, że w istocie jego pozostałości przedostają się do wody, co rozpoczyna proces przemiany okolicznych zwierząt i roślin. Jak łatwo się domyślić, zmiany te okazują się ogromnym zagrożeniem dla wszystkich mieszkańców posiadłości.
Niestety z budowaniem napięcia nie jest już najlepiej, za co odpowiedzialny jest zarówno trochę dziurawy scenariusz, jak i nie zawsze najwyższej próby efekty specjalne. O ile bowiem całkiem dobrze na ekranie wyglądają zmutowane owady czy kwiaty, o tyle na przykład wielka masa powstała z alpak to widok raczej groteskowy niż budzący grozę. Szczególnie w końcowej części filmu zbyt szarżuje też Nicolas Cage i w efekcie stajemy się coraz bardziej obojętni, obserwując postępujące szaleństwo Nathana. Zresztą w tym filmie tak naprawdę jedyną w stu procentach udaną sceną z udziałem tego aktora jest ta, w której grany przez niego bohater robi z siebie kompletnego idiotę w trakcie wywiadu telewizyjnego. Zdecydowanie bardziej przekonująca jest choćby Joely Richardson w roli Theresy, ale nawet ona nie mogła uratować potencjału tej postaci po przemianie, jaką jej zafundowali scenarzyści i spece od efektów specjalnych. Z kolei przedstawiciele młodszego pokolenia nie mają się czego wstydzić, ale też nie mają tutaj wielkiego pola do popisów aktorskich. W efekcie Kolor z przestworzy nie sprawdza się ani jako kino obyczajowe (bohaterowie są zbyt jednowymiarowi), ani jako science fiction (oklepany motyw) czy horror (nuda zamiast strachu).




Tytuł: Kolor z przestworzy
Tytuł oryginalny: Color Out of Space
Dystrybutor:  Monolith Video
Data premiery: 17 czerwca 2020
Reżyseria: Richard Stanley
Zdjęcia: Steve Annis
Scenariusz: Scarlett Amaris, Richard Stanley
Obsada: Nicolas Cage, Joely Richardson, Madeleine Arthur, Elliot Knight, Tommy Chong, Brendan Meyer, Julian Hilliard, Josh C. Waller
Muzyka: Colin Stetson
Rok produkcji: 2019
Kraj produkcji: Malezja, Portugalia, USA
Czas trwania: 111 min
Gatunek: groza / horror, SF
EAN: 5907561153280
Zobacz w: Kulturowskazie
Ekstrakt: 40%
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  East Side Story:Zamiast u boku narzeczonej

  Sebastian Chosiński

  Ajdos Kesper Ałmaz
  

  
  Ajdos Kesper wystąpił w tym filmie w potrójnej roli. Napisał scenariusz, wyreżyserował go i na dodatek zagrał główną rolę, będąc jednocześnie jedynym aktorem, którego śledzi kamera. Czy nie za dużo więc wziął na swoje barki, biorąc pod uwagę, że nie jest twórcą przesadnie doświadczonym? W każdym razie debiutancki Ałmaz ogląda się bez bólu, aczkolwiek rozwiązanie zagadki może wywołać u widza rozczarowanie.
Ekstrakt: 60%
[image: Ałmaz]
Ten film to swoisty eksperyment. Może nie na skalę światową, ponieważ podobne rozwiązania zastosowane zostały wcześniej między innymi w rosyjskim Windykatorze (2016) Aleksieja Krasowskiego czy duńskich Winnych (2018) Gustava Möllera, ale kazachstańską na pewno. Co w nim takiego nadzwyczajnego? Otóż Ałmaz  tytuł jest zarazem imieniem głównego bohatera  to film jednego aktora. Od pierwszej do ostatniej minuty na ekranie widzimy bowiem tylko jedną postać. To ogromne wyzwanie aktorskie, można dziwić się więc, że wziął je na swoje barki debiutant  Ajdos Kesper, który jednocześnie został scenarzystą i reżyserem tego dzieła.
Kesper parę lat temu przyjechał z rodzinnej Karagandy do Ałmatów razem ze swoim przyjacielem Bekeżanem Kopbajewem  i to właśnie on miał reżyserować Drogę (taki był pierwotny tytuł obrazu). Coś jednak zmieniło się i ostatecznie po obu stronach kamery stanął Ajdos. Scenariusz Ałmaza powstał w dwa tygodnie, zdjęcia kręcono niewiele dłużej wiosną 2019 roku, a premiera gotowej już produkcji miała miejsce dwa lata później. Trzeba przyznać, że twórca wziął na swoje barki duży ciężar, lecz  co najważniejsze  choć nie stworzył arcydzieła, to jednak wyszedł obronną ręką. W każdym razie udowodnił, że ma talent, więc prawdopodobnie jeszcze niejednokrotnie ujrzymy go w jakiejś roli aktorskiej, może nawet producenci powierzą mu reżyserię kolejnego filmu.
Ałmaz Omarow (Ajdos Kesper) to dwudziestokilkuletni mężczyzna, który znajduje się właśnie w przeddzień niezwykle ważnego dla siebie wydarzenia. Właściwie to dzielą go od niego już tylko godziny. Ma się ożenić z Elwirą Armanowną (której głosu i tylko jego użyczyła Dinara Baktybajewa, znana chociażby z kilku filmów Adilchana Jerżanowa: Łagodna obojętność świata, Ciemny, ciemny typ, Walka Atbaja), córką Armana Ospanowicza (Giennadij Bałajew), jednego z najbardziej wpływowych ludzi w kraju. To ogromne wyróżnienie nie tylko dla niego, ale również dla jego ojca (Erken Gubaszew  vide Biznesmeni, Żółty kot, Goliat)  bogatego przedsiębiorcy, który w ten sposób może zyskać możnego protektora. W każdym razie sakramentalne tak wypowiedziane przez Ałmaza i Elwirę otworzy jemu samemu, ale i synowi drogę do usłanej różami przyszłości.
[image: ]
Narzeczona bawi się właśnie z najbliższymi przyjaciółkami na swoim wieczorze panieńskim, a jedną z jej towarzyszek jest siostra Ałmaza, Dinara (Ajnur Nijazowa  patrz: Likwidator). Można by podejrzewać, że w tym samym czasie mężczyzna powinien oblewać nadejście radosnego dnia ze swoimi kumplami; tymczasem on siedzi za kierownicą swojego samochodu i jedzie autostradą w stronę Karagandy, dokąd kieruje go odzywający się co jakiś czas w telefonie, dzwoniący z niezarejestrowanego numeru, obcy człowiek (Murat Bisenbin, którego można było oglądać w historycznych freskach  Wojowniku i Tomyris). Ałmaz posłusznie wykonuje każde jego polecenie. Dlaczego? Ponieważ nieznajomy porwał jego przyjaciela i w zamian za jego uwolnienie zażądał okupu. Młody biznesmen, nie zastanawiając się ani chwili, zgarnął więc kasę z biura swojej firmy i ruszył z odsieczą.
[image: ]
Kamera przez cały praktycznie czas skupiona jest na twarzy prowadzącego samochód Ałmaza, do którego bez przerwy ktoś dzwoni. Co zresztą jest zrozumiałe, biorąc pod uwagę, że przygotowania do ślubu i wesela znajdują się już na ostatniej prostej. Tyle że nigdzie nie ma pana młodego. Narzeczony zniknął gdzieś i na dodatek nie chce powiedzieć, gdzie jest i kiedy wróci. Od pewnego momentu telefon zaczyna się więc urywać. Wydzwaniają do Ałmaza panna młoda i przyszły teść, siostra i ojciec, także przyjaciel Anuar (Ajdos Ryschan) próbuje wywiedzieć się, co się stało. Bombardowany pytaniami i pretensjami bohater, który na razie nie może wyjawić prawdy, wymyśla na poczekaniu bajeczkę, która jedynie pogarsza sytuację. Atmosfera robi się coraz bardziej napięta. Pojawiają się łzy, groźby i złorzeczenia
[image: ]
W takich filmach, w których od pierwszej minuty wszystko zmierza prostą  nomen omen  drogą do celu, najistotniejsze jest to, w jaki sposób scenarzysta i reżyser (w tym przypadku, jak wiemy, to jeden człowiek) zwieńczy dzieło. Oczywiste jest bowiem, że podkręcanie napięcia przez kilkadziesiąt minut musi znaleźć ujście w jakimś zaskakującym zwrocie akcji, który wywróci wszystko do góry nogami i  tak byłoby najlepiej dla twórców  wywoła u widza efekt wow!. Cóż, w przypadku Ałmaza tego akurat zabrakło. Nie można wprawdzie powiedzieć, że Ajdos Kesper dał się w finale rozłożyć na łopatki, ale na pewno obiecywał znacznie więcej, niż ostatecznie podarował. Żebyśmy jednak nie popadli w przesadny pesymizm: wszystko tutaj trzyma się zasad logiki, tyle że gdy oczekujemy na główne danie wykwintnej potrawy, okazuje się, że zostajemy nakarmieni hot dogiem z ketchupem.




Tytuł: Ałmaz
Tytuł oryginalny: Aлмaз
Reżyseria: Ajdos Kesper
Zdjęcia: Alibek Szamenow
Scenariusz: Ajdos Kesper
Obsada: Ajdos Kesper, Dinara Baktybajewa, Ajnur Nijazowa, Murat Bisenbin, Ajdos Ryschan, Abyłaj Salimchanow, Linda Nigmatulina, Erken Gubaszew, Giennadij Bałajew, Zurab Kurmanbajew, Azat Abdikamał, Irina Kiriejewa
Muzyka: Abaj Akbajew
Rok produkcji: 2021
Kraj produkcji: Kazachstan
Czas trwania: 80 min
Gatunek: dramat, psychologiczny
Zobacz w: Kulturowskazie
Ekstrakt: 60%
  



  
  
  
  
  Magazyn Esensja - Magazyn Esensja nr 3 (CCXXV) kwiecień 2023
  




  
  

  Carnival Row:Sez. 2. odc. 3. Różne oblicza sprawiedliwości

  Marcin Mroziuk

  Travis Beacham, René Echevarria Carnival Row. Sezon 2
  

  
  Oczywiste jest, że brawurowa akcja Czarnych Kruków musi spotkać się z reakcją ze strony kanclerza, ale wygląda na to, że ktoś go wyręcza w wymierzeniu kary  mając ku temu własne powody. Dahlia i Bolero giną bowiem w tajemniczych okoliczności, a z kolei zawieszenie ich głów i skrzydeł na bramie prowadzącej do Carnival Row wygląda na celową prowokację.
Ekstrakt: 80%
[image: Carnival Row. Sezon 2]
W każdym razie szybko możemy się przekonać, że policja nie zamiaru zająć się poszukiwaniami zabójcy dwóch wróżek. W tych okolicznościach jedyną osobą mogącą wyjaśnić tę sprawę jest Rycroft Philostrate, który w tym przypadku może liczyć tylko na pomoc konstabla Berwicka. Podjęte przez głównego bohatera śledztwo nabiera jednak rozpędu tak naprawdę dopiero po rozmowie z Tourmaline Larou, która opowiada mu o swoich wizjach. To dzięki nim Philo zyskuje bowiem pewność, że morderstwa porucznika Andersa oraz pary Czarnych Kruków są ze sobą powiązane. Informacje podane przez przyjaciółkę Vignette pozwalają też na odnalezienie ciał ofiar, a z kolei miejsce popełnienia zbrodni stanowi dowód na to, że sprawca nie jest człowiekiem. Trzeba przyznać, że wątek ten rozwija się całkiem interesująco, ale przekonamy się również, że towarzysze zabitych nie są specjalnie zainteresowani tymi odkryciami. Co gorsza mają oni zamiar przeprowadzić jeszcze jedną ryzykowną akcję, która może sprowokować władze do krwawego odwetu.
Niewątpliwie sporym zaskoczeniem są natomiast działania podejmowane przez Sophie Longerbane. Otóż przywódczyni opozycji pojawia się w Carnival Row, oferując potrzebującym jedzenie i leki. To wręcz klasyczne zagranie mające wpłynąć na polepszenie jej wizerunku, ale wygląda na to, że ambitna kobieta ma naprawdę dalekosiężne plany. O tym, że nie należy jej lekceważyć, szybko przekonują się biznesmeni, którzy pozwolili jej powiększyć udziały w swoich fabrykach, a nie ulega wątpliwości, że w przyszłości może ona zagrozić także kanclerzowi.
Istotne znaczenie ma również to, że Rycroft Philostrate za radą Runyana Millworthyego na razie rezygnuje z wyjawiania swego pochodzenia, pozwalając doradcy kanclerza na realizację nowego planu. Na razie trudno jednak rozgryźć, co i w jaki sposób starszy mężczyzna chce osiągnąć, dlatego z zainteresowaniem obserwujemy, jak przebiegają jego rozmowy z Mikulasem Virem. To właśnie za namową Runyana przedstawiciele Paktu występują z nowymi żądaniami, które pośrednio wpłyną też na sytuację małoludów z Carnival Row. Pytanie brzmi, jakie będą tego długofalowe skutki  zarówno dla tej taniej siły roboczej, jak i całego układu sił w Burgue. 
W międzyczasie widzimy, że ciężkie chwile przeżywa Ezra Spurnrose, bo plotki o ucieczce jego siostry z Agreusem zataczają coraz szersze kręgi. Prawdę mówiąc, w tym przypadku dostaje on w istocie to, na co zasługuje. Prowokuje to jednak zubożałego arystokratę do zgoła rozpaczliwych działań, w efekcie których zdobywa ważne informacje o Imogen i jej kochanku. Niestety można obawiać się, że wkrótce popełni on kolejne równie desperackie czyny mogące zagrozić parze zakochanych uciekinierów, którzy i bez tego mają przecież dość kłopotów w Ragusie.




Tytuł: Carnival Row. Sezon 2
Tytuł oryginalny: Carnival Row. Season 2
Dystrybutor:  Amazon Prime
Data premiery: 17 lutego 2023
Twórca: Travis Beacham, René Echevarria
Reżyseria: Thor Freudenthal, Wendey Stanzler, Julian Holmes, Andy Goddard
Scenariusz: Erik Oleson, Sarah Byrd, Wesley Strick, Dylan Gallagher, Mateja Božičević, Tania Lotia, Jim Dunn, Sam Ernst, Amanda Krader
Obsada: Orlando Bloom, Cara Delevingne, David Gyasi, Karla Crome, Indira Varma, Tamzin Merchant, Andrew Gower
Rok produkcji: 2023
Kraj produkcji: USA
Serial: Carnival Row, Sezon 2
Liczba odcinków: 10
Gatunek: dramat, fantasy, kryminał
Zobacz w: Kulturowskazie
Ekstrakt: 80%
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  I robotom bywa smutno

  Jarosław Loretz

  Gavin Rothery Archiwum
  

  
  Archiwum to jedna z niewielu produkcji, w których los kanciastego robota wzbudza większe emocje niż niejedna z regularnych oscarowych ról.
Ekstrakt: 60%
[image: Archiwum]
W ostatnich latach jednym z wdzięczniejszych tematów kina spod znaku science fiction okazały się historie o mariażu technologii z pierwiastkiem ludzkim. Świetnie w tej kwestii wypadł Moon z odhumanizowanym klonowaniem, bardzo dobrze Ex Machina z androidem pragnącym ludzkiego życia, też dobrze Chappie z byłym policyjnym robotem, a i nie miało się czego wstydzić Ulepszenie ze sparaliżowanym bohaterem, który odzyskuje władzę w kończynach dzięki inteligentnemu chipowi, czy mało znany Zone 414 ze śledztwem w strefie androidów-prostytutek. Teraz do kompletu można dołączyć Archiwum, aczkolwiek nie da się ukryć, że koncepcyjnie film mimo wszystko szwankuje, i to w najgorszym możliwym momencie  czyli w finale.
Sednem fabuły Archiwum jest próba stworzenia idealnego robota. Konstruktor  siedzący w położonej na odludziu luksusowo wyposażonej willi  ma trzy lata na zbudowanie sensownego prototypu. Pierwszy robot wychodzi mu taki sobie  jest wielkim pudłem ledwo kiwającym się z nóżki na nóżkę, pozbawionym syntezatora mowy i inteligencją dorównującym trzyletniemu dziecku. Drugi robot  to już jest zupełnie inna sprawa. Też ogólnie jest kanciasty, ale ma już wyraźnie wyodrębnione korpus, głowę i kończyny, potrafi mówić, a rozwojem intelektu dorównuje trzynastolatkowi. Porusza się powoli i z pewnym trudem, ale doskonale radzi sobie z wykonywaniem prostszych prac, a także zbornie i wcale inteligentnie konwersuje z konstruktorem. Tego robota jednak konstruktor nie pokazuje mocodawcom, udając, że wciąż biedzi się nad ulepszeniem pierwszego troglodyty. Tymczasem pracuje nad trzecim prototypem  mocno już przypominającym człowieka tak wyglądem, jak i inteligencją.
I tu pojawia się problem, bo drugi prototyp doskonale rozumie, że lada moment spadnie ze statusu pupila do poziomu prymitywnej, odstawionej w kąt zabawki. A jest za inteligentny na to, by przyjąć zmianę z tak stoickim spokojem, jak niezbyt rozgarnięty prototyp pierwszy. Oprócz tego nawarstwiają się kłopoty z niecierpliwiącymi się mocodawcami, nalegającymi na wzmocnienie systemów ochrony ze względu na mnożące się na świecie akty przemocy wobec pracujących dla koncernu naukowców, a także coraz mocniej dają się we znaki trudności z połączeniem się z żoną, która jest trzymanym w specjalnie skonstruowanej chłodziarce trupem z wciąż kołaczącą się świadomością. Urządzenie jest na tyle zmyślnie zrobione, że pozwala na łącznie 40 godzin wideorozmów. Tyle że teraz połączenia się rwą.
Dlaczego żona wylądowała w chłodziarce, co wymyśla prototyp drugi i jaki jest los prototypu trzeciego  tego już nie napiszę, bo warto przekonać się samemu. Film jest bowiem zrobiony nadzwyczaj elegancko, z gładko płynącą fabułą i melancholijnym klimatem, z niezwykle estetycznie wykonanymi efektami specjalnymi, a także z więcej niż rozsądnie skrojoną osobowością prototypu drugiego. Ta ostatnia okoliczność powoduje, iż w pewnym momencie możemy się złapać na tym, że z całej obsady kibicujemy właśnie prototypowi drugiemu - i to jego los najbardziej nas wzrusza. Rzekłbym, że to wcale przyzwoite osiągnięcie jak na film, który ani nie dysponował tłustym budżetem, ani nie posiada w obsadzie wielkich nazwisk.
Niestety, jest jeszcze finał. Owszem, mocno przewrotny i wiele elementów intrygi wywracający do góry nogami, ale jednocześnie rozczarowujący pójściem na łatwiznę. Reżyser (i scenarzysta w jednym) nie zatroszczył się bowiem o doszlifowanie wolty i  mimo rozsiania tu i ówdzie nad wyraz subtelnych wskazówek  zostawił kilka wątków, które nie pozwalają gładko przełknąć końcówki. Innymi słowy  naprawdę niedużo zabrakło, żeby Archiwum uznać za film bardzo dobry. Nadal jednak, nawet w tej formie, jego seans będzie przyjemnym doznaniem.




Tytuł: Archiwum
Tytuł oryginalny: Archive
Dystrybutor:  Apple TV
Data premiery: luty 2021
Reżyseria: Gavin Rothery
Zdjęcia: Laurie Rose
Scenariusz: Gavin Rothery
Obsada: Theo James, Stacy Martin, Rhona Mitra, Peter Ferdinando, Lia Williams
Muzyka: Steven Price
Rok produkcji: 2020
Kraj produkcji: USA, Węgry, Wielka Brytania
Gatunek: SF
Zobacz w: Kulturowskazie
Ekstrakt: 60%
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  Klasyka kina radzieckiego:Na przemytniczym szlaku

  Sebastian Chosiński

  Sajdo Kurbanow, Wiktor Mirzajanc Dżura  myśliwy z Min-Archaru  część 1
  

  
  Mający korzenie ukraińskie autor pierwowzoru literackiego, tadżycki współreżyser, wywodzący się z Gruzji scenarzyści, do tego aktorzy z Tadżykistanu, Uzbekistanu, Ukrainy i Rosji. Takie cuda możliwe były głównie w Związku Radzieckim. A wspólnym dla nich wszystkich mianownikiem okazał się zrealizowany w wytwórni Tadżykfilm serial historyczno-rewolucyjno-przygodowy Dżura  myśliwy z Min-Archaru.
Ekstrakt: 60%
[image: Dżura  myśliwy z Min-Archaru  część 1]
Historyczno-rewolucyjne easterny na temat zaprowadzania władzy komunistycznej w krajach Turkiestanu to prawdziwy temat-rzeka. Choć prawdziwy wysyp tego typy filmów nastąpił w Związku Radzieckim w latach 60. i 70. ubiegłego wieku, to jednak zdarzało się, że i w następnej dekadzie któryś z reżyserów sięgał po opowieści o tym, jak dzielni krasnoarmiejcy przepędzali basmaczy. Przykładem zrealizowany w 1985 roku w wytwórni Tadżykfilm telewizyjny sześcioodcinkowy serial Dżura  myśliwy z Min-Archaru, pod którym jako reżyserzy podpisali się Sajdo Kurbanow i Wiktor Mirzajanc. Nakręcono go na motywach powieści zapomnianego już dzisiaj kompletnie pisarza Gieorgija Pawłowicza Tuszkana (1905-1965)  urodzonego w Połtawie Ukraińca, który, jak twierdził jego ojciec, był ponoć dalekim krewnym Nikołaja Gogola.
Mając dwadzieścia jeden lat, Tuszkan został absolwentem politechniki w Humaniu, a trzy lata później ukończył studia rolnicze w Charkowie. Jak więc widać, bardzo długo nie zanosiło się na to, by wybrał artystyczną drogę kariery. Wszystko zmieniło się, kiedy w 1933 roku otrzymał skierowanie do pracy w górach Pamiru; przemierzał wtedy sowieckie republiki Azji Środkowej, co wpłynęło na zmianę jego wrażliwości. Jako prozaik zadebiutował w 1937, a w 1940 roku opublikował swoją najsłynniejszą powieść  Dżurę (to imię głównego bohatera). Kiedy wybuchła Wielka Wojna Ojczyźniana, na ochotnika zgłosił się do Armii Czerwonej. Gdy został ciężko ranny, odwołano go z frontu i po wyleczeniu przydzielono do oddziału wypełniającego misję specjalną  polegała ona na poszukiwaniu tajnej broni niemieckiej. Niestety, o tym epizodzie swojego życia nie mógł nic oficjalnie napisać. A szkoda, bo zapewne miałby wiele ciekawego do opowiedzenia.
W 1964 roku w wytwórni Kirgizfilm po raz pierwszy  i, jak już wiemy, nie ostatni  przeniesiono na ekran Dżurę, za co odpowiadał urodzony na Krymie żydowski reżyser Adolf Bergunker. Tuszkan miał okazję oglądnąć film; jego premiera odbyła się bowiem na kilka miesięcy przed jego nagłą i niespodziewaną śmiercią. 11 marca 1965 roku Gieorgij Pawłowicz wybrał się ze swojego moskiewskiego domu do siedziby wydawnictwa, które miało opublikować jego następną książkę (chodziło prawdopodobnie o opublikowany pośmiertnie Pierwszy wystrzał); nigdy tam nie dotarł, ponieważ po drodze zasłabł i zmarł. Kinowa wersja Dżury (niespełna dwugodzinna) znacząco różni się od serialowej, która w sumie trwa około siedmiu godzin. Jest za to bliższa oryginałowi. W obrazie Sajdo Kurbanowa i Wiktora Mirzajanca dodano wiele wątków, wypełniając luki w historii pozostawionej przez Tuszkana.
[image: ]
Zajął się tym zresztą wybitny twórca filmowy  zmarły w 2019 roku scenarzysta i reżyser Marlen Chucyjew (autor kultowych Wiosna na ulicy Zarzecznej oraz Mam 20 lat), który do pomocy dobrał sobie syna Igora. Co jednak najbardziej interesujące, obaj twórcy z jakiegoś powodu ukryli się pod pseudonimami M. Imrekow (Marlen) i I. Imrekow (Igor). Kim natomiast są reżyserzy nowej wersji Dżury? Sajdo Bobojewicz Kurbanow (rocznik 1947) karierę zaczynał jako aktor (między innymi Spotkanie w dolinie śmierci, a nie tak dawno Scyta); w połowie lat 70. ukończył wydział reżyserski Wszechzwiązkowego Państwowego Instytutu Kinematografii (WGIK) w Moskwie i od tamtej pory okazjonalnie staje także po drugiej stronie kamery. Wiktor Chajkowicz Mirzajanc (1946-1998) był przede wszystkim operatorem (wspomniane Spotkanie w dolinie śmierci,, miniserial Pokój z wami), w swej drugiej roli ma na koncie tylko trzy obrazy.
[image: ]
Swoją drogą to ciekawe, dlaczego przy okazji telewizyjnej wersji Dżury Mirzajanc nie podjął się swego podstawowego zadania. Może było zbyt trudne na jego siły fizyczne; zdjęcia bardzo często kręcono bowiem w wysokich górach Pamiru. Obowiązki operarora przerzucono więc na młodszego od Wiktora Chajkowicza o kilka lat, aktywnego do dzisiaj Aleksieja Najdionowa (patrz: Akcja, W porcie Cape Town, dokumentalny Andriej Tarkowski. Świątynia kina). Ścieżka dźwiękowa wyszła natomiast spod ręki urodzonego w Duszanbe, czyli stolicy Tadżykistanu, rosyjskiego kompozytora Giennadija Aleksandrowa (Jednego życia za mało, miniserial Pokój z wami). Warto o tym wspomnieć, ponieważ wykorzystano w niej  zwłaszcza w motywie z czołówki  zahaczające o dynamiczny rock elektroniczny syntezatory, w czym Aleksandrow bardzo odważnie nawiązał do stylistyki zmarłego nie tak dawno Eduarda Artiemjewa (nadwornego kompozytora Andrieja Tarkowskiego i Nikity Michałkowa).
[image: ]
Pierwszy odcinek serialu stanowi swoiste preludium do jego części właściwej. Opowiedziana w nim historia rozgrywa się bowiem dziesięć lat wcześniej, w 1918 roku, kiedy walka o sowiecki Turkiestan dopiero nabiera mocy. W górach Pamiru  gdzieś na terenie dzisiejszego pogranicza tadżycko-kirgisko-chińskiego  znajduje się zapomniana przez ludzi i bogów osada Min-Archar. Żyjący tam mieszkańcy odcięci są od cywilizowanego świata; na dobrą sprawę nie wiedzą nawet, co się wokół nich dzieje. Wojna, rewolucje  to wszystko jest tak odległe, że w zasadzie nic dla nic nie znaczy. To jedynie puste słowa. Ich egzystencja zależna jest przede wszystkim natury  od tego, co zdołają upolować. Sztuki tej młodzi uczą się praktycznie od dziecka. W tym także przyjaźniący się ze sobą kilkuletni Dżura (tytułowego bohatera w tym jednym odcinku zagrał Sandżar Chamidow, syn reżysera Suchbata Chamidowa) i jego rówieśnicy  Kuczkar oraz Zajnab (to akurat dziewczynka).
[image: ]
W czasie polowania na orła, który założył gniazdo nie niedosiężnym szczycie skały, Dżura ulega wypadkowi i spada w przełęcz. Wezwani przez Kuczkara dorośli odszukują wprawdzie chłopca i przynoszą go do wsi, ale wszystko wskazuje na to, że dziecko nie żyje. Rozpacz matki (w tej roli znana z Jednego życia za mało Sajram Isajewa) i ojca (w którego wcielił się współreżyser serialu Sajdo Kurbanow) przerywa aksakał (uzbecki aktor Nabi Rachimow, który zagrał między innymi w Czerwonych piaskach, Jeźdźcach rewolucji, Komisarzu nadzwyczajnym oraz Krwi i pocie)  stary mędrzec  który, badając Dżurę, stwierdza, że jego serce bije. Najwyższy musiał więc czuwać nad nim i uznał, że to za wcześnie, by zabierać go do siebie. Od tej pory pod opieką matki malec powoli dochodzi do zdrowia.
[image: ]
Jedynym człowiekiem z zewnątrz, który regularnie odwiedza mieszkańców Min-Archaru, jest Tagaj (pojawiający się w Czerwonych piaskach Uzbek Jodgor Sogdijew). To dziwny człowiek  przemytnik, który przez granicę chińską szmugluje nie tylko towary, ale niekiedy i ludzi. On też co jakiś czas doprowadza do osady kupców (wcielają się w nich Gurmindż Zawkibekow, Mahmud Tachiri oraz Anatolij Łatfi), którzy w zamian za ryż otrzymują od górali skóry i złoto. Tagajowi jednak nie należy ufać, o czym przekonuje się między innymi idący z nim przez góry Nieznajomy (Ukrainiec Iwan Gawriliuk, który dekadę wcześniej zagrał w wojennym Szli żołnierze). Chcąc zdobyć jego amulet i inne cenne przedmioty, przemytnik atakuje mężczyznę i, raniwszy nożem, spycha go ze zbocza. Jest przekonany, że człowiek nieprzyzwyczajony do życia w takich warunkach na pewno nie przeżyje. Los jednak sprawia cud i obcy resztkami sił dociera do Min-Archaru, gdzie nad jego zdrowiem czuwa teraz aksakał (ten sam, który uratował życie Dżurze).
Wydarzenia przedstawione w odcinku pierwszym będą miały istotny wpływ na to, co wydarzy się w kolejnych. Drogi Tagaja i Nieznajomego przetną się jeszcze raz, choć trzeba będzie czekać na to bardzo długo. W tym rozdziale opowieści o mieszkańcach pamirskiego aułu niewiele jeszcze dowiadujemy się o nich; najwięcej chyba właśnie o Tagaju. Dżura, Kuczkar i Zajnab są bowiem zbyt młodzi, aby odegrać w tej historii pierwszoplanowe role. Ale dziesięć lat później to oni już będą dźwigać na swoich barkach ciężar fabuły. A życie i scenarzyści będą doświadczać ich na potęgę.




Tytuł: Dżura  myśliwy z Min-Archaru  część 1
Tytuł oryginalny: Джура  охотник из Мин-Архара
Reżyseria: Sajdo Kurbanow, Wiktor Mirzajanc
Zdjęcia: Aleksiej Najdionow
Scenariusz: Marlen Chucyjew, Igor Chucyjew
Obsada: Nabi Rachimow, Jodgor Sogdijew, Iwan Gawriliuk, Sajram Isajewa, Sandżar Chamidow, Sajdo Kurbanow, Gurmindż Zawkibekow, Mahmud Tachiri, Anatolij Łatfi
Muzyka: Giennadij Aleksandrow
Rok produkcji: 1985
Kraj produkcji: ZSRR
Czas trwania: 69 min
Gatunek: dramat, historyczny, przygodowy
Zobacz w: Kulturowskazie
Ekstrakt: 60%
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  Carnival Row:Sez. 2. odc. 4. Próby miłości

  Marcin Mroziuk

  Travis Beacham, René Echevarria Carnival Row. Sezon 2
  

  
  Nieporozumienia między zakochanymi są rzeczą całkiem naturalną, ale decyzja podjęta przez Rycrofta powoduje, że znajduje się on po przeciwnej stronie barykady niż Vignette. Z kolei Imogen i Agreus wreszcie nie muszą ukrywać swego związku, jednak trudno im się odnaleźć w zupełnie nowym otoczeniu.
Ekstrakt: 70%
[image: Carnival Row. Sezon 2]
Zdajemy sobie sprawę, że Philo ma w stu procentach rację, gdy twierdzi, że zabicie przez Czarne Kruku sierżanta Dombeya skończyłoby się tragedią dla wszystkich mieszkańców Carnival Row. Mimo to zaskoczeniem może być pojawienie się Rycrofta w towarzystwie Dariusa w domu nienawidzącego go policjanta. Czyż nie jest ironią losu, że ta para przybyszów nadstawia własną skórę, żeby uratować życie człowiekowi nienawidzącemu wszystkich odmieńców? Trzeba też przyznać, że ich starcie z wróżkami jest rzeczywiście widowiskowe, a wiele emocji dostarcza widzom również obserwowanie ucieczki Dombeya oraz jego późniejszych działań. Kiedy bowiem wydaje się, że misja głównego bohatera zakończyła się sukcesem, następuje niespodziewany zwrot akcji i w efekcie znowu musi się on martwić o los Vignette. Nie mamy przecież wątpliwości, że mimo narosłych nieporozumień między nimi ich uczucie jest wciąż żywe.
W tym odcinku możemy też lepiej poznać realia życia w Ragusie, gdzie zaprowadzono nowe rewolucyjne porządki. W tym przypadku twórcy serialu wyraźnie nawiązują do cech charakterystycznych dla Związku Radzieckiego  wystarczy wspomnieć o propagandowych hasłach, zwracaniu się do siebie per towarzyszu czy kryjącym się w tle aparacie represji. Oznacza to także między innymi, że na prawo do posiłków trzeba zapracować. I tak kiedy Imogen i Agreus trafiają do fabryki, początkowo jedynie faun podporządkowuje się poleceniom przydzielonego im opiekuna, a panna Spurnrose tylko obserwuje pracujących. W końcu jednak kobieta rozumie, że w tych okolicznościach tak naprawdę nie ma wyboru i musi zrezygnować ze swej dotychczasowej postawy.
Co ciekawe, Imogen niedługo później zostaje wezwana na kolejną rozmowę z Leonorą, w trakcie której dowiadujemy się nowych rzeczy o przywódczyni rewolucjonistów. W efekcie łatwiej nam zrozumieć, czemu okazała wcześniej litość tej parze zakochanych, ale jednocześnie w naszej pamięci pozostaje jej ostrzeżenie dotyczące tego, co może spotkać Agreusa, jeśli wciąż będzie się opierać nowemu ładowi. Inną sprawą jest, że to właśnie faun okazuje się bacznym obserwatorem tego, co się wokół nich dzieje, i trafnie ocenia skalę grożącego im niebezpieczeństwa. A jakby tego było mało, można się obawiać, że ich sytuacja jeszcze bardziej się skomplikuje, gdyż w Ragusie pojawia się jeszcze jeden przybysz z Burgue, po którym trudno spodziewać się życzliwości dla dwojga uciekinierów.




Tytuł: Carnival Row. Sezon 2
Tytuł oryginalny: Carnival Row. Season 2
Dystrybutor:  Amazon Prime
Data premiery: 17 lutego 2023
Twórca: Travis Beacham, René Echevarria
Reżyseria: Thor Freudenthal, Wendey Stanzler, Julian Holmes, Andy Goddard
Scenariusz: Erik Oleson, Sarah Byrd, Wesley Strick, Dylan Gallagher, Mateja Božičević, Tania Lotia, Jim Dunn, Sam Ernst, Amanda Krader
Obsada: Orlando Bloom, Cara Delevingne, David Gyasi, Karla Crome, Indira Varma, Tamzin Merchant, Andrew Gower
Rok produkcji: 2023
Kraj produkcji: USA
Serial: Carnival Row, Sezon 2
Liczba odcinków: 10
Gatunek: dramat, fantasy, kryminał
Zobacz w: Kulturowskazie
Ekstrakt: 70%
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  East Side Story:Szarość naszych nocy, szarość naszych dni

  Sebastian Chosiński

  Markus A. Markevičius Szare śniegi Syberii
  

  
  Choć Szare śniegi Syberii urodzonego w Stanach Zjednoczonych litewskiego reżysera Markusa A. Markevičiusa przedstawiają opowieść, która powinna być  z racji zbliżonych doświadczeń historycznych  bliska także widzowi polskiemu, raczej serc Polaków nie podbiją. Zbyt dużo w tej fabule uproszczeń i melodramatyzowania. To raczej film o tym, jak mogłoby być, a nie jak było.
Ekstrakt: 50%
[image: Szare śniegi Syberii]
W kategorii kiepski film na ważny temat litewsko-amerykańskie Szare śniegi Syberii urodzonego w kalifornijskim Santa Monica Markusa A. Markevičiusa (rocznik 1976) zajął zapewne wysokie miejsce. Dramatyczna opowieść o nastoletniej dziewczynce, która w 1941 roku wraz ze swoją matką i młodszym braciszkiem zostają zesłani przez Sowietów za Ural, jest tak wyprana z emocji i nudna, że jej oglądanie staje się z biegiem czasu coraz bardziej dojmującym doświadczeniem. To kolejna hollywoodzka wizja historii Europy Wschodniej, która może i ma coś wspólnego z rzeczywistością, ale daleko jej do tragicznej prawdy. Jak sądzę, żyjący jeszcze zesłańcy, osoby, które przeszły przez syberyjskie piekło, byłyby szczerze zdziwione obrazem stalinowskich represji przedstawionym przez Markevičiusaa. Choć, gwoli ścisłości, nie tylko on ponosi za to winę; część odpowiedzialności pada na barki pisarki Rūty Šepetys (rocznik 1967), która urodziła się w Detroit.
Markevičius od niemal dwóch dekad zajmuje się głównie produkcją filmową i realizacją dokumentów o tematyce sportowej  vide koszykarski Nieznany dream team (2012) czy poświęcony zawodnikom MMA Thug Rose (2022). Szare śniegi Syberii były jego pełnometrażowym debiutem fabularnym  i ten brak doświadczenia jest widoczny niemal na każdym kroku. Šepetys z kolei zdobyła rozgłos jako autorka powieści historycznych, które jednak trafniej byłoby określić mianem melodramatów rozgrywających się w ważnych momentach przeszłości. Co ciekawe, są one w miarę szybko tłumaczone na polski: Szare śniegi Syberii ukazały się w naszym języku w roku premiery w Stanach Zjednoczonych (2011), na kolejne książki  Wybory (2013), Sól morza (2016), Fontanna milczenia. Miłość w cieniu dyktatury (2019)  również nie trzeba było długo czekać.
Mogłoby się wydawać, że skoro autorką pierwowzoru literackiego i reżyserem filmu są potomkowie imigrantów litewskich w USA, dołożą oni wszelkich starań, aby ich opowieść była z ducha litewska, a nie amerykańska. Nic z tego! Problemem była już sama powieść Rūty Šepetys, w której bohaterowie są tak jednoznaczni, że poznawszy ich w pierwszych kilkunastu minutach, można spokojnie przewidzieć, jak zachowają się w ostatnich. Dotyczy to zarówno postaci pozytywnych, jak główna bohaterka, piętnastoletnia Lina Vilkas (w tej roli starsza o kilkanaście lat od Liny angielska aktorka Ben Powley) czy starający się opiekować nią w drodze i na zesłaniu siedemnastoletni Andrius Arvydas (Brytyjczyk Jonah Hauer-King), negatywnych  patrz: psychopatyczny oficer NKWD nadzorujący transport, a następnie komendant obozu pracy Komarow (fiński aktor Peter Franzén, znany między innymi z dramatu Serce lwa), ba! nawet tych, które służąc Złu, doznają olśnienia, jak mający ojca Rosjanina, ale matkę Ukrainkę młody enkawudzista Nikołaj Kriecki (wciela się w niego Szwed Martin Wallström).
[image: ]
Akcja Szarych śniegów Syberii, których zresztą na ekranie nie ma zbyt wiele, ponieważ zdjęcia kręcono na Litwie, rozpoczyna się latem 1941 roku. Kraj od roku jest okupowany przez wojska radzieckie, które na rozkaz Stalina szerzą terror. Rodzina Vilkasów mieszka w Kownie; ojciec Liny i Jonasa, Kostas Vilkas (Anglik Sam Hazeldine), jest wykładowcą na miejscowym uniwersytecie, ale angażuje się także w działalność antysowieckiego podziemia, pomagając w zdobyciu fałszywych dokumentów tym, którzy pragną uciec z kraju. Jak się okazuje, jest to w zasadzie tajemnica poliszynela, trudno się więc dziwić, że kiedy NKWD przystępuje do masowych wywózek Litwinów, mają na swojej liście także jego i jego najbliższych. Dzieci i ich matka Elena (która ma twarz norweskiej aktorki Lisy Loven Kongsli  patrz: Rodzina Orheimów) zostają zapakowani do bydlęcego wagonu i wywiezieni daleko za Ural, do Kraju Ałtajskiego, by w obozie pracować ku chwale komunizmu i Józefa Stalina.
[image: ]
Podobnych filmów powstały w ostatnich latach, czyli po upadku Związku Radzieckiego, dziesiątki (na przykład Czerwony [Ucieczka z obozu], Iwan Denisowicz, Wierzyć). Wśród nich lepsze i gorsze, bliższe i dalsze prawdy historycznej. W przypadku obrazu Markusa A. Markevičiusa, za którego scenariusz odpowiadał Amerykanin Ben York Jones, mamy niestety do czynienia z tą drugą kategorią  i to w obu przypadkach. Wszystko w tej opowieści jest schematyczne, cepeliowe, nawet groza obozu. Swoją drogą sam obóz pracy dużo bardziej przypomina te nazistowskie niż sowieckie (podkreślam: nie mam tu na myśli obozów koncentracyjnych ani tym bardziej masowej zagłady!), jakby twórcy dzieła wzorowali się na filmowych przedstawieniach nie tego totalitaryzmu. To, że Szare śniegi Syberii daje się jakoś, choć z trudem, oglądnąć do końca, jest zasługą dwóch artystów: doświadczonego litewskiego operatora Ramūnasa Greičiusa (Tadas Blinda. Początek, Bohater, Sobibór) oraz ukrywającego się pod pseudonimem Hauschka niemieckiego kompozytora Volkera Bertelmanna, laureata tegorocznego Oscara za ścieżkę dźwiękową do dramatu wojennego Na zachodzie bez zmian.




Tytuł: Szare śniegi Syberii
Tytuł oryginalny: Tarp pilkų debesų [Ashes in the Snow]
Reżyseria: Markus A. Markevičius
Zdjęcia: Ramūnas Greičius
Scenariusz: Ben York Jones
Na podstawie: Rūta Šepetys
Obsada: Bel Powley, Lisa Loven Kongsli, Martin Wallström, Jonah Hauer-King, Peter Franzén, Sam Hazeldine, Tom Sweet, Adrian Schiller, Sophie Cookson, James Cosmo, Greg Kolpakchi
Muzyka: Volker Bertelmann
Rok produkcji: 2018
Kraj produkcji: Litwa, USA
Czas trwania: 98 min
Gatunek: dramat, historyczny
Zobacz w: Kulturowskazie
Ekstrakt: 50%
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  Carnival Row:Sez. 2. odc. 5. Wszystkie drogi prowadzą do Bleakness

  Marcin Mroziuk

  Travis Beacham, René Echevarria Carnival Row. Sezon 2
  

  
  Oczywiste jest, że Philo zrobi wszystko, aby uratować Vignette, która w praktyce jeszcze przed procesem jest skazana na śmierć. W napięciu obserwujemy jego poczynania, bo zdajemy sobie sprawę, jak mizerne są szanse na szczęśliwy finał tej niebezpiecznej misji. W międzyczasie jesteśmy też świadkami dość zaskakujących zawirowań na szczytach władzy, a przed końcem odcinka czeka nas jeszcze kilka nagłych zwrotów akcji.
Ekstrakt: 90%
[image: Carnival Row. Sezon 2]
Zanim Rycroft Philostrate będzie mógł przystąpić do działania, najpierw musi się uporać z zagrożeniem ze strony Czarnych Kruków, które nie zapominają mu ocalenia Dombeya. Tylko swojej czujności Philo zawdzięcza, że podążający jego śladem Kaine nie jest w stanie zadać śmiertelnego ciosu. Co ciekawe, były policjant nie tylko pragnie zachować napastnika przy życiu, lecz również wciągnąć do akcji odbicia Vignette Stonemoss! 
Nawet wstępny plan głównego bohatera wydaje się szaleństwem, a wkrótce przekonamy się, że i tak nie jest on w stanie przewidzieć, co się wydarzy w więzieniu. Otóż Tourmaline Larou w kolejnej wizji widzi, jak Vignette jest prowadzona pod gilotynę. Szkopuł w tym, że ma to się wydarzyć już w nocy, więc odpada możliwość ataku następnego dnia na konwój przewożący wróżkę do sądu. Z kolei dostanie się do Bleakness to nie lada wyzwania, bo to więzienie jest prawdziwą fortecą. Kiedy w końcu Philo i Kaine tam docierają, okazuje się, że trzeba improwizować, bo wewnątrz akurat w tym momencie sporo się dzieje.
Co ciekawe, to właśnie w Bleakness następuje kulminacja wątku z udziałem Jonaha Breakspeara i Sophie Longerbane. Początkowo wydaje się, że wszystko toczy się po myśli przywódczyni opozycji. Fabryki pełną parą produkują broń dla Paktu, a pieniądze od rządu płyną do kieszenie ich właścicieli, a jak wiemy Sophie wcześniej nabyła znaczne udziały w tych zakładach. Oznacza to także poprawę losu mieszkańców Carnival Row, który nie tylko mogą opuszczać getto, ale jeszcze otrzymują z góry zapłatę za swoją pracę.
Sytuacja zmienia się jednak diametralnie, gdy Nigel Winetrout przedstawia kanclerzowi dowody na knowania panny Longerbane. Jonah nie może przejść obojętnie wobec próby pozbawienia go stanowiska, w dodatku za pomocą funduszy zdobytych dzięki szukaniu go w sprawie transakcji z Paktem. Trzeba też przyznać, że nie brakuje mu ani sprytu, ani zdecydowania. W tych okolicznościach oczywiście nie ma zamiaru grać w otwarte karty, ale mimo wszystko trudno nie podziwiać jego opanowania w chwili, gdy proponuje Sophie małżeństwo. Kiedy jego oferta nie zostaje przyjęta, przechodzi zaś do działań o zupełnie odmiennym charakterze, w efekcie których właśnie do Bleakness trafiają osoby, które zawiodły jego zaufanie. Warto podkreślić, że rozgrywające się tam sceny są naprawdę widowiskowe i dostarczają nam mnóstwa emocji , a wydarzenia toczą się w zaiste zawrotnym tempie. Zdecydowanie jest to jeden z najlepszych odcinków w obu sezonach.




Tytuł: Carnival Row. Sezon 2
Tytuł oryginalny: Carnival Row. Season 2
Dystrybutor:  Amazon Prime
Data premiery: 17 lutego 2023
Twórca: Travis Beacham, René Echevarria
Reżyseria: Thor Freudenthal, Wendey Stanzler, Julian Holmes, Andy Goddard
Scenariusz: Erik Oleson, Sarah Byrd, Wesley Strick, Dylan Gallagher, Mateja Božičević, Tania Lotia, Jim Dunn, Sam Ernst, Amanda Krader
Obsada: Orlando Bloom, Cara Delevingne, David Gyasi, Karla Crome, Indira Varma, Tamzin Merchant, Andrew Gower
Rok produkcji: 2023
Kraj produkcji: USA
Serial: Carnival Row, Sezon 2
Liczba odcinków: 10
Gatunek: dramat, fantasy, kryminał
Zobacz w: Kulturowskazie
Ekstrakt: 90%
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  Publicystyka


  Kobra i inne zbrodnie:Gestapo, szaleniec i afera brylantowa

  Sebastian Chosiński

  
  

  
  Wyreżyserowana przez Ireneusza Kanickiego Toccata autorstwa Macieja Z.(enona) Bordowicza to jeden z najbardziej tajemniczych spektakli Teatru Sensacji Kobra. Dość powiedzieć, że po ponad półwieczu od jego powstania wciąż nie sposób odpowiedzieć jednoznacznie na pytanie, czy do jej emisji we wrześniu 1971 roku rzeczywiście doszło. Cieniem na przedstawieniu kładą się również późniejsze tragiczne losy reżysera i jego nie do końca wyjaśniona śmierć.
Ekstrakt: 60%
[image: Toccata]
W przypadku tego spektaklu mamy do czynienia z wielką, do dzisiaj w zasadzie niewyjaśnioną tajemnicą. Zaglądając na prowadzoną przez łódzką Filmówkę stronę filmpolski.pl, znajdziemy bowiem informację, że podany oficjalnie rok produkcji (1971) wcale nie jest taki pewny. Jak również że należy założyć, iż po rejestracji przedstawienie to wcale nie zostało wyemitowano, co z kolei oznaczałoby, że jego telewizyjna premiera miała miejsce dopiero 21 sierpnia 2014 roku w kanale TVP Kultura. O jakie dzieło chodzi? O Toccatę autorstwa Macieja Z.(enona) Bordowicza, którą na deski Teatru Telewizji przeniósł  i przy okazji zagrał jedną z głównych ról  Ireneusz Kanicki, twórca dzisiaj już niemal kompletnie zapomniany. Zresztą nie bez powodu.
Karol Weiss  wspomniany już przeze mnie w tej rubryce badacz dziejów peerelowskiego Teatru Sensacji, czyli popularnych Kóbr i Pająków  jest w posiadaniu wydanego pod koniec września 1971 roku numeru tygodnika Radio i Telewizja, w którym zaanonsowano w programie telewizyjnym na czwartek 30 września (od razu po Dzienniku Telewizyjnym) emisję Toccaty. Mogło jednak zdarzyć się tak, że po wstępnych ustaleniach spektakl zdjęto i zastąpiono innym, prezentowanym już wcześniej. Co mogło być tego przyczyną? Jeszcze do tego wątku powrócę. Jeśli tak właśnie było w rzeczywistości, to oznacza, że za odnalezienie tego dzieła w telewizyjnym archiwum powinniśmy byś wdzięczni (przy okazji także za wiele innych przedstawień) Wojciechowi Majcherkowi, jednemu z najbardziej znanych i cenionych w Polsce krytyków teatralnych i  mówiąc szerzej  ludzi teatru.
Majcherek to były wieloletni wykładowca w stołecznej Akademii Teatralnej imienia Aleksandra Zelwerowicza (1997-2016) oraz redaktor czasopisma Teatr (1990-2005). Od 2005 do 2019 roku był redaktorem i kierownikiem w Telewizji Polskiej; w tym czasie z ogromnym zacięciem wyszukiwał w przepastnych archiwach TVP zapomniane przedstawienia teatralne i prezentował je na różnych antenach telewizji publicznej. To jemu zawdzięczamy letnie pasma Teatrów Sensacji w TVP Kultura. Od ponad dwóch lat związany jest jako kierownik literacki z warszawskim Teatrem Dramatycznym. Gdyby nie on, być może Toccata Bordowicza pozostałaby już na zawsze na archiwalnej półce. Swoją drogą, gdyby okazało się, że rzeczywiście z przyczyn politycznych przedstawienie to zostało w 1971 roku zdjęte w ostatniej chwili z anteny i na prezentację czekało aż do 2014 roku  oznaczałoby to, że mamy do czynienia z jednym z najbardziej zasłużonych półkowników.
Kim natomiast był autor scenariusza? Maciej Z.(enon) Bordowicz (1941-2009) to absolwent Wydziału Aktorskiego i Reżyserskiego Państwowej Wyższej Szkoły Teatralnej w Warszawie, który jednak w 1971 roku wycofał się z aktorstwa. Postanowił bowiem całkowicie poświęcić się pracy literackiej (tworzył poezję, prozę i dramaty, chętnie pisał scenariusze) i reżyserii  nie tylko na deskach Teatru Telewizji, ale także Teatru Polskiego, z którym związany był w latach 1968-1994 (pracował również na innych scenach  stołecznych, łódzkich czy bydgoskich). W swoim dorobku miał teksty, które nawiązywały do tematyki milicyjnej, w każdym razie bez trudu można je uznać za sensacyjne i kryminalne. Jak chociażby zaprezentowany w Teatrze Sensacji 18 marca 1971 roku Będą was grzebać w zapachu jabłek w reżyserii Jana Kulczyńskiego czy późniejszą o parę miesięcy Toccatę.
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Niektóre ze swoich scenariuszy Bordowicz przerabiał później na mikropowieści o tematyce milicyjnej, które ukazywały się w serii Iskier Ewa wzywa 07. Było ich pięć: Toccata (1972), Fikcja (1973), Handlarze jabłek (1974) oraz  po paroletniej przerwie  Off side (1978) i Jeździec na ogniu (1981). Do tego należy dorzucić pięć scenariuszy filmowych serialu kryminalnego Zdaniem obrony (1984-1987)  Pętla dla obcego, Sprawa osobista, Starzy znajomi oraz Jeździec na ogniu i Polowanie na króla Lira  których głównym bohaterem był mecenas Stanisław Sokor (grany przez Emila Karewicza). Przedostatni odcinek był oczywiście oparty na wspomnianej już wcześniej książeczce Bordowicza, natomiast ostatni, dokręcony po dwóch latach przerwy  na jego oryginalnym scenariuszu (w trzech wcześniejszych scenarzysta zaadoptował natomiast teksty innych autorów: Krystyny Soleckiej, Piotra Rachta i Janusza Atlasa).
Akcja Toccaty rozgrywa się w 1949 roku w małym miasteczku na tak zwanych Ziemiach Odzyskanych. Sytuacja w kraju wciąż jest bardzo niepewna: po lasach wciąż ukrywają się z jednej strony pogrobowcy Armii Krajowej, z drugiej  zwykli bandyci; trzeba liczyć się również z tym, że można trafić na partyzantów Werwolfu (w tym dawnych esesmanów i gestapowców), którzy wciąż liczą na to, iż zimna wojna zamieni się niebawem w gorącą i tym samym oni ponownie staną się potrzebni w walce z komunizmem. W większości to już jednak głównie zdegenerowani zbrodniarze, którzy gotowi są zabić nie tylko dla idei, ale po prostu dla pieniędzy. Kamuflują się, przyjmują nowe tożsamości; czasami jednak bywa tak, że zostają rozpoznani. I taka właśnie sytuacja staje się punktem wyjścia Toccaty.
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W knajpie w małym miasteczku piją i jedzą miejscowi gospodarze i rzemieślnicy; jest wśród nich Ramoń (wybitna rola Ludwika Paka)  człowiek, którego wszyscy uważają za szalonego. Tak zresztą się zachowuje. I ma ku temu dobre powody: wojenna trauma (przez kilka lat był posługaczem w miejscowym Gestapo i zajmował się grzebaniem zwłok) sprawiła, że ucieczka w szaleństwo jest dla niego jedynym bezpiecznym azylem. Pozostali traktują go z tego powodu z pobłażaniem, nawet właściciel knajpy (Józef Wieczorek), któremu w czasie wojny ocalił życie, najchętniej nie miałby z nim więcej do czynienia. Musi go jednak tolerować, głównie dla spokoju własnego sumienia. Kiedy więc wystraszony czymś śmiertelnie Ramoń błaga go, by knajpiarz pozwolił mu zostać na noc w lokalu  niechętnie, ale jednak zgadza się.
Nie jest to jednak wcale spokojna noc. Skryty za kontuarem Ramoń staje się bowiem mimowolnym świadkiem tragedii, kiedy do knajpy włamują się bandyci i zabijają knajpiarza oraz mieszkających u niego na poddaszu miejscowego sierżanta milicji Zygmunta (w tej roli znany ze spektaklu Szafir jak diament Wojciech Sztokinger) i jego żonę Zofię. W mordercach Ramoń rozpoznaje niedawnych jeszcze gości lokalu; to właśnie jednego z nich wystraszył się tak bardzo, że nie chciał po zmroku wychodzić na ulicę. Tyle że teraz to na niego pada podejrzenie. Gdy zaalarmowani wystrzałami pojawili się w knajpie miejscowi, powitał ich właśnie szaleniec z pistoletem w dłoni. To, że mógł zamordować w przypływie wściekłości czy obłędu  wydaje się wielce prawdopodobne.
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Do rozwiązania zagadki major MO Darewicz (wciela się w niego reżyser spektaklu Ireneusz Kanicki) wyznacza młodego porucznika Adama Płońskiego (którego gra Janusz Gajos). Płoński, będący świeżo po ślubie z piękną Irminą / Inką (Pola Raksa), najchętniej nie wyściubiłby nawet nosa z pełniącego rolę sypialni pokoju, ale zabity funkcjonariusz był od najmłodszych lat jego najbliższym przyjacielem, urodzili się i wychowali przy tej samej ulicy. Po przybyciu do miasteczka okazuje się, że tego samego wieczoru rozegrała się jeszcze jedna tragedia  w poczekalni dworca kolejowego ktoś próbował zastrzelić (ale na szczęście jedynie ciężko ranił) kolejnego milicjanta, kaprala Załęskiego (Stefan Knothe). Obława na bandytów nie daje rezultatów; wtedy też Płoński dochodzi do wniosku, że musieli przyczaić się gdzieś w pobliżu, ukryć w miejscu, które uznają za bezpieczne.
Widz oczywiście wie więcej od porucznika i majora. Wie zatem, że jeden z bandziorów, młody Michał (Stefan Szmidt), prowadzi kompanów  Gocha (Janusz Kilarski) i Walendzika (Eugeniusz Kamiński)  do proboszcza w Łanowicach. To ksiądz (w tej roli wielki Tadeusz Białoszczyński, znany między innymi z Ziemi obiecanej, Sprawy Gorgonowej i Panien z Wilka), który po śmierci rodziców Michała zaopiekował się chłopakiem, zapewnił mu dach nad głową, wykształcił, dał pracę kościelnego. Michałowi jednak, gdy podrósł, zamarzyło się inne życie  prostsze i bogatsze, ale za to na pewno nie uczciwsze. Teraz, po miesiącach, a może nawet latach, wraca do swojego byłego opiekuna, aby wykorzystując tajemnicę spowiedzi, wciągnąć go w swoje ciemne sprawki i zmusić do popełnienia, być może nawet śmiertelnego, grzechu.
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Być może to właśnie wyeksponowana postać księdza  najtragiczniejszej postaci w całej tej historii  sprawiła, że na krótko przed zaplanowaną emisją zdjęto Toccatę z anteny. Uznawszy na przykład, że duchowny siłą swej wiary i autorytetu przytłacza i spycha na dalszy plan funkcjonariuszy Milicji Obywatelskiej. Nie on jeden zresztą. Dużo istotniejszym bohaterem od Darewicza i Płońskiego okazuje się też Ramoń. Ale być może, choć wydaje mi się to mniej prawdopodobne, przyczyna tkwiła w niedoskonałościach artystycznych spektaklu. Bo choć do gry aktorskiej absolutnie przyczepić się nie można, to do konstrukcji fabuły i luk w ciągu przyczynowo-skutkowym zdarzeń już jak najbardziej. Przedstawienie Kanickiego sprawia wrażenie, jakby powycinano w nim fragmenty. Mogło być jednak i tak, że z pewnych elementów zrezygnowano już na etapie realizacji, ponieważ wymagałyby one zbyt dużego zachodu. Pamiętajmy o sporych ograniczeniach, z jakimi borykali się twórcy peerelowskiego teatru telewizyjnego, a zwłaszcza niekiedy traktowanych po macoszemu Kóbr.
Karol Weiss zwrócił uwagę na jeszcze jedną rzecz. Wersja przedstawienia zaprezentowana w TVP Kultura przed dziewięciu laty poprzedzona jest czołówką z kobrą, gdy tymczasem dużo bardziej pasowałby do niego  zarezerwowany dla opowieści szpiegowskich i sensacyjnych  pająk (vide Kryptonim Maks). Kto więc zaklasyfikował Toccatę do Kobry i kiedy to się stało? Tego pewnie nie dowiemy się nigdy. Warto jeszcze na koniec wspomnieć, choć to też nie będzie przyjemna historia, o dalszych losach Ireneusza Kanickiego. W 1994 roku nieżyjący już aktor Witold Sadowy (1920-2020) opublikował książkę Teatr  plotki, aktorzy. Wspomnienia zza kulis, w której przywołał postać swego kolegi. Jako aktor i współautor spektakli Centralnego Zespołu Artystycznego Wojska Polskiego Kanicki dał się wciągnąć w kryminalną aferę brylantową. Najprawdopodobniej na zlecenie wysoko postawionych działaczy przemycał za granicę brylanty. Kiedy sprawa wydała się, został aresztowany i skazany; wylądował w celi więzienia na Mokotowie, gdzie 5 kwietnia 1982 roku powiesił się. Podobno pod przymusem, ponieważ prominentni współudziałowcy przemytu obawiali się, że może zacząć sypać.




Tytuł: Toccata
Reżyseria: Ireneusz Kanicki
Zdjęcia: Jerzy Żukowski, Jerzy Jaworski, Bartłomiej Czerwiński, Paweł Karpiński, Jan Mystkowski
Scenariusz: Maciej Zenon Bordowicz
Obsada: Ludwik Pak, Janusz Gajos, Pola Raksa, Ireneusz Kanicki, Tadeusz Białoszczyński, Janusz Kilarski, Stefan Szmidt, Eugeniusz Kamiński, Józef Wieczorek, Wiesław Drzewicz, Wojciech Sztokinger, Stefan Knothe, Jerzy Felczyński, Jan Żardecki, Zbigniew Stawarz
Muzyka: Jan Sebastian Bach
Rok produkcji: 1971
Kraj produkcji: Polska
Cykl: Teatr Sensacji Kobra
Czas trwania: 76 min
Gatunek: kryminał, sensacja
Zobacz w: Kulturowskazie
Ekstrakt: 60%
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  Z filmu wyjęte:Dekoracje waść niszczysz!

  Jarosław Loretz

  
  

  
  Drogi potencjalny twórco, pamiętaj, żeby na filmowy plan nie zapraszać zbyt krzepkich aktorów. W końcu scenografia przyda się jeszcze w kontynuacjach, a budżet rzadko kiedy jest z gumy.
[image: ]
Dzisiaj trzeci i ostatni obrazek z filmu Our Man Flint. Poprzednio pisałem o udawanej goliźnie i reanimacji prądem z żyrandola, dziś natomiast proponuję walkę o drzwi, czyli pacyfikację dwóch intruzów (tu widoczny ten bardziej waleczny) przez Flinta (James Coburn, tu akurat uchylającego się przed ciosem). W trakcie walki pięść przeciwnika trafia w połówkę drzwi wiodących do gabinetu i filmowa dekoracja niemal natychmiast się poddaje, obnażając lichość i umowność całej konstrukcji. Nie dość bowiem, że drzwi to w rzeczywistości dwa prostokątny malowanej na szaro-błękitno okleiny meblowej, naklejonej na litą ścianę, to w dodatku sama ściana została wykonana z bardzo cienkiej sklejki, chętnie pękającej przy lada nacisku. I już wiadomo, czemu w starszych filmach okładający się czym popadnie aktorzy bardzo się pilnują, żeby nie wpaść na ścianę. Bo to, co robi za ścianę, poleciałoby wraz z nimi, z przyczepionym na górze oświetleniem, a może nawet i jednym czy dwoma technikami, zaplątanymi nieszczęśliwie w kable od oświetlenia i mikrofonów. A takich rzeczy widzowi pokazywać nie można. No, chyba że się kręci komedię o kręceniu filmów
Our Man Flint  jak już pisałem  nie jest może złym filmem, ale ostatecznie rozczarowuje niewykorzystanym potencjałem. Trafiają się w nim jednak rozmaite przewrotne scenki i pomysły. O kilku ciekawszych pisałem już w poprzednich odcinkach cyklu. Dziś dorzucę jeszcze dwie perełki. Pierwsza, kiczowata, to urządzenie, które powoduje kataklizmy  jest to wielki, klasyczny świder, ciągle borujący coś w głębinach ziemskich. Wygląda dość kuriozalnie i przywodzi na myśl pracującego stacjonarnie wkrętacza z jednej z przygód Tytusa, Romka i A′Tomka. Druga to nazwiska naukowców. Pierwszy, Rosjanin Krupov, niczym się nie wyróżnia. Ale oprócz niego w zespole jest jeszcze Azjata, grany przez Bensona Fonga, dyżurnego Japończyka amerykańskiego kina lat 40., 50. i 60., oraz zasuszony, starszy Niemiec o stereotypowej aparycji nazistowskiego naukowca. Azjata zwie się Schneider, a Niemiec Wu.
Zdaje się, że film cieszył się jako taką popularnością, bo rok później  w 1967  puszczono do kin kontynuację przygód agenta: In Like Flint, czyli Nie ma jak Flint. Więcej już jednak Coburn nie wrócił do roli Flinta. I chyba dobrze
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  Kobra i inne zbrodnie:Oko wykol Krukowi!

  Sebastian Chosiński

  
  

  
  Witold Pyrkosz nadawał się do roli nieuczciwego kasjera bankowego Zenona Kruka idealnie! Gra bohatera, który nie rzuca się w oczy, więc tym samym nie wzbudza żadnych podejrzeń. A przynajmniej tak mu się wydaje. Jego wewnętrzny spokój pewnego dnia pryska jednak jak bańka mydlana Historię wymyśloną przez Feliksa Falka wyreżyserował inny mistrz  Ryszard Bugajski. A jej tytuł brzmi tak niewinnie: Kiedy się ze mną podzielisz?
Ekstrakt: 70%
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Nie jest to może najbardziej znana Kobra w dziejach peerelowskiego Teatru Sensacji, powstała zresztą w momencie, kiedy popularność tego typu przedstawień zaczęła już powoli wygasać, ale zasługuje na wyróżnienie chociażby z jednego powodu: jej autorami są dwaj giganci polskiej kinematografii. Tak, autor scenariusza, na podstawie którego spektakl przygotowano również! Pod pseudonimem Edward Neyman ukrywa się bowiem Feliks Falk, w czasach Polski Ludowej jeden z czołowych twórców kina moralnego niepokoju (vide Wodzirej, 1977; Szansa, 1979; Był jazz, 1981; Idol, 1984; Bohater roku, 1986), który także w III RP nie zapomniał o tym, jak robi się dobre filmy na ważne tematy (Komornik, 2005; Joanna, 2010). Z kolei za reżyserię kryminalno-psychologicznego Kiedy się ze mną podzielisz? odpowiadał zmarły przed czterema laty Ryszard Bugajski, którego zasług dla polskiej kultury też nikt zdrowy na umyśle podważał nie będzie (patrz: Przesłuchanie, 1982; Generał Nil, 2009; Układ zamknięty, 2013; Zaćma, 2016).
Feliks Falk miał już wcześniejsze doświadczenia z Kobrą. W 1975 roku wespół z Januszem Dymkiem przygotował spektakl zatytułowany Napad; dwa lata później Piotr Szulkin zainscenizował jego Krzyżówkę (w tym przypadku autor Wodzireja ukrył się pod anglojęzycznym pseudonimem Robert F. Lane), a w roku następnym Bogdan Augustyniak przeniósł na mały ekran Azyl dla bandyty. I to właśnie przy tej okazji Falk po raz pierwszy wcielił się w Edwarda Neymana. Z kolei sześć lat po Kiedy się ze mną podzielisz? wyreżyserował Nieproszonego gościa, który oficjalnie klasyfikowany jest jako film telewizyjny, ale został zrealizowany tak skromnymi środkami, że bardziej przypomina teatr. Zresztą fabularnie można go uznać za wariację na temat Azylu. Co jednak najważniejsze: Feliks Falk nie był w te klocki nowicjuszem, wiedział, jak wymyśleć trzymającą w napięciu intrygę i jak stworzyć przekonujący portret psychologiczny bohatera, który niekoniecznie jest człowiekiem godnym naśladowania.
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Główną rolę powierzono niezawodnemu Witoldowi Pyrkoszowi (1926-2017), który pod wieloma względami powielił tu swoją kreację z dramatu sensacyjnego Hazardziści (1975) Mieczysława Waśkowskiego. I tam, i tutaj zagrał kasjera bankowego, który choć sprawia wrażenie skończonego ciamajdy, ma jednak swoje za uszami. Zenon Kruk jest, na pozór, wzorowym pracownikiem: wyciszonym, skrupulatnym, sumiennym. Kiedy przełożony, naczelnik oddziału (gra go Wiktor Kałuski, którego możecie kojarzyć z Wisiora  jednego z najwcześniejszych odcinków serialu 07 zgłoś się), prosi go, aby został po godzinach w pracy i wziął udział w podliczeniu zbiórki na rzecz Centrum Zdrowia Dziecka  nie odmawia, chociaż wie, że za dodatkowe zajęcie nie otrzyma nadprogramowej zapłaty. Czy jednak dzięki temu zasługuje w banku na szacunek kolegów i koleżanek? Traktują go raczej z pobłażaniem. Nawet żona, Alicja (Mirosława Dubrawska), widzi w nim raczej niezbornego safandułę, a nie mężczyznę z prawdziwego zdarzenia.
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Na pierwszy rzut oka Zenon Kruk może kojarzyć się z powieściowym Ignacym Rzeckim. Z tą różnicą, że stary subiekt nigdy by nie okradł swego pryncypała Stanisława Wokulskiego, a Kruk od dłuższego już czasu podkrada pieniądze z bankowej kasy. A w zasadzie robi to, zanim banknoty do niej trafiają. Pierwszym, który nabiera podejrzeń jest młody pracownik Marek Sołtysik (w tej roli Marek Lewandowski, który także miał już wtedy za sobą występ w 07 zgłoś się  w odcinku 300 tysięcy w nowych banknotach), kobieciarz, któremu wciąż brakuje gotówki i pożycza ją, od kogo tylko się uda. Sołtysik zaczyna kręcić się wokół kasjera, robi dwuznaczne uwagi, dziwne sugestie, które wpędzają Kruka w niepokój. Aż któregoś dnia znajduje on w swoim boksie niepodpisaną kartkę z pytaniem: Kiedy się ze mną podzielisz? Litery zostały wykrojone z gazety. Kto ją podrzucił? Jak dostał się do kasy, która była zamknięta na klucz?
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Krótko potem okazuje się, że Marka spotkało nieszczęście: zginął w swoim mieszkaniu w wyniku eksplozji ulatniającego się gazu. Kasjer może wreszcie odetchnąć z ulgą. Ale nie na długo, odwiedza go bowiem w domu strażnik Tomczyk (Jerzy Zass  szef bandy w Zabij mnie glino i rewizor z Moskwy w Psach), który zdaje się wiedzieć wszystko to, co podejrzewał Sołtysik. Skąd? I jaki jest cel jego niespodziewanej wizyty? W każdym razie Zenon Kruk wpada z deszczu pod rynnę; zdaje sobie też sprawę, że jeśli nie przedsięweźmie radykalnych kroków  jego koszmar będzie trwał wiecznie. Feliks Falk stworzył opowieść kryminalną, ale zbudowaną na mocnym fundamencie psychologicznym. Bardziej niż to, że kasjer kradnie i jak to robi, interesuje go, dlaczego decyduje się na to oraz jaki wpływ na jego życie ma popełniane przestępstwo. W tle, choć bardzo dalekim (raczej trzeba domyślać się jej, niż jest wyrażona wprost), pojawia się natomiast beznadzieja systemu peerelowskiego, który sprawia, że aby żyć na jakimś poziomie, niekoniecznie w luksusach, nie można być uczciwym.




Tytuł: Kiedy się ze mną podzielisz?
Data premiery: 5 grudnia 1980
Reżyseria: Ryszard Bugajski
Zdjęcia: Sławomir Conrad, Tadeusz Bielan, Marcin Brzeziński
Scenariusz: Feliks Falk
Obsada: Witold Pyrkosz, Mirosława Dubrawska, Jerzy Zass, Marek Lewandowski, Hanna Balińska, Krystyna Królówna, Witold Kałuski, Andrzej Mrowiec, Zbigniew Kryński, Anna Makarska
Muzyka: Gabriela Miłobędzka
Rok produkcji: 1980
Kraj produkcji: Polska
Czas trwania: 68 min
Gatunek: kryminał, sensacja
Zobacz w: Kulturowskazie
Ekstrakt: 70%
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  Z filmu wyjęte:Pieczęć średniego zapieczętowania

  Jarosław Loretz

  
  

  
  Oprócz solidnych dekoracji warto mieć na planie filmowym także przygarść sensownych rekwizytów. Choć chyba nie każda ekipa o tym pamięta
[image: ]
W poprzednim odcinku cyklu pisałem o wątłych dekoracjach, gracko nokautowanych przez zbyt silnych aktorów. Dzisiaj proponuję rekwizyt, który całym swoim jestestwem ostrzega przed ostrym traktowaniem. Ponieważ zdjęcia do filmu już się rozpoczęły, ale połowa rekwizytów utknęła gdzieś na mieście w korku, trzeba było improwizować i Boski list  tak jest, od Boga, z Pieczęcią przez duże P  zrobiono z dwóch części: złożonej na pół kartki grubszego papieru oraz wyciskanej w gipsie pieczęci. Oba elementy wręczono aktorowi z przykazaniem, aby się z nimi delikatnie obchodził, bo gips wyszedł, kartka była ostatnia, a sądząc z chwytu  zabrakło też kleju. Scena wygląda więc dość komicznie, bo aktor dwoi się i troi, byle tylko nie ruszać palcami dłoni podczas przesuwania listu przed obiektywem kamery, bowiem każdy nieostrożny ruch mógłby spowodować np. mimowolne przesunięcie się pieczęci, przylegającej do papieru tylko dzięki naciskowi palca. Jeszcze więcej ostrożności wymaga odpowiednie złamanie pieczęci z równoczesnym otwarciem listu
Później jest już trochę lepiej, bo trafiają się listy, które faktycznie mają trwale przyczepioną pieczęć i ich otwieranie wygląda wiarygodnie, trudno więc zrozumieć, czemu akurat na początku filmu trafiła się taka szemrana scena. Tym bardziej, że film  a mowa o nakręconym w 1988 roku The Seventh Sign czyli Siódmym znaku  raczej nie cierpiał na budżetowe braki, więc żadnych aż tak widocznych obsuw nie powinno w nim być.
Sam film jest religijnym moralitetem, z wyczuwalnym posmakiem taniego kina epoki VHS. Na świecie zaczynają się dziać rzeczy przepowiedziane przez Biblię (kataklizmy, rzeki krwi i inne tego typu atrakcje), bo zszedł na Ziemię Chrystus (Jürgen Prochnow, Jezus jak malowanie) i otwiera kolejne pieczęcie. Wciąż jednak miłuje ludzkość, więc mimochodem rzuca ciężarnej kobiecie, u której kątem się zameldował (Demi Moore w początkach kariery, pierwszy raz listowana na plakatach ponad tytułem filmu), że da się jeszcze całą procedurę  naturalnie sprawiającą mu przykrość  powstrzymać. Kobieta, posiłkując się pomocą nastoletniego religijnego Żyda, rozgryza, iż chodzi o ocalenie skazanego na elektryczne krzesło, nieco opóźnionego umysłowo chłopaka, który w imię Boga spalił żywcem swoich własnych rodziców. W intrydze oczywiście jest więcej elementów, wliczając w to sceptycznie nastawionego do całej sprawy męża (Michael Biehn) oraz złowieszczego księdza, ale o tym warto już przekonać się samemu. Jeśli tylko nie będzie przeszkadzać to, że scenariusz został oparty na kliszach (np. ciężarna obowiązkowo jest niewierząca), finał jest przewidywalny, a cała sprawa skazańca szyta grubymi nićmi.
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  Kobra i inne zbrodnie:Dziurkacz w roli głównej

  Sebastian Chosiński

  
  

  
  Oglądając po latach wyreżyserowaną przez legendarnego Józefa Słotwińskiego sztukę Marka Domańskiego Mord w hurtowni, można głośno się śmiać. Tyle że powinien to być śmiech przez łzy. Autor w groteskowy sposób przedstawił bowiem problem, z jakim borykaliśmy się w PRL-u i jaki wcale nie zniknął w III RP  to gospodarcze kombinatorstwo i złodziejstwo.
Ekstrakt: 70%
[image: Mord w hurtowni]
Zdecydowana większość opartych na tekstach polskich autorów spektakli prezentowanych w ramach Teatru Sensacji Kobra robionych było na poważnie. Ich tematami były najczęściej podstępne zbrodnie (vide Iryd, Brydż, Amerykańska guma do żucia «Pinky», Śmierć w samochodzie), szpiegostwo (Kryptonim Maks) czy szantaż (Kiedy się ze mną podzielisz?). Ale nie brakowało również opowieści eksplorujących temat okupacji niemieckiej (Toccata, Cień Archanioła). Na tle wszystkich wymienionych przedstawień mający premierę w czwartkowy wieczór 11 maja 1967 roku Mord w hurtowni był ewenementem. O bardzo istotnym społecznym problemie opowiadał bowiem w formie satyryczno-groteskowej. Całkiem możliwe, że dlatego, iż na inną nie zgodziłaby się peerelowska cenzura.
Autorem Mordu był kompletnie już dzisiaj zapomniany prozaik i dramaturg Marek Domański (1921-2005). Pochodził z Wołynia; po wojnie ukończył studia prawnicze na Katolickim Uniwersytecie Lubelskim, ale prawem w swoim dorosłym życiu nie zajmował się. Jako pisarz zadebiutował w mrocznych czasach stalinowskich, ale już wtedy starał się tworzyć sztuki ocierające się o farsę i satyrę. W swoim dorobku ma kilkanaście sztuk (niektóre publikowane, inne wykorzystane jedynie jako scenariusze spektakli teatralnych, telewizyjnych bądź radiowych): Otwarte drzwi (1950), Milionowe jajko (1950), Kobieta czy brylanty (1960), Zawsze nieznany ląd (1964), Ktoś nowy (1965), Trutnie i kobiety (1970), Miejsce postoju (1974), Inżynier na sprzedaż (1977), Wyszedłem i nie wrócę (1988) oraz Siła przebicia (1989); do tego należy doliczyć jeszcze przedstawienia Teatru TV: Mord w hurtowni (1967), Przepustka (1967), Horoskop (1968), Kobieta w trudnej sytuacji (1968), Decyzja (1969) i  wydany osiem lat wcześniej  Ktoś nowy (1973). Mord też zresztą doczekał się druku, chociaż dopiero w 1983 roku (sic!), co świadczy o tym, że minęło kilkanaście lat od premiery, a tekst wciąż pozostawał aktualny. Nie świadczy to najlepiej o PRL-u, prawda?
[image: ]
Twórczość prozatorska Domańskiego pozostawała nieco na uboczu jego pisarskich dokonań. Nic dziwnego. Wydał jedynie cztery powieści: Dom nad jeziorem (1955), Klipsy z niebieskich migdałów (1957), Porządek rzeczy (1962) oraz Pierwszy niewinny (1973). Mogło być ich więcej, lecz druk zaplanowanego przez Wydawnictwo Literackie na 1957 rok prześmiewczego Centralnego zarządu kłamstwa zahamowała cenzura. Będąca groteskowym rozliczeniem z epoką socrealizmu książka, jak widać, wydawała się w tamtym czasie (zaledwie rok po XX Zjeździe KPZR i śmierci Bolesława Bieruta) zbyt groźna dla decydentów kulturalno-politycznych. Maszynopis odłożono więc na półkę i nigdy do niego nie powrócono. Autor musiał nauczyć się mówienia o pewnych sprawach mniej wprost i  przy okazji  oddawania cesarzowi co cesarskie. Tak dzieje się właśnie w Mordzie w hurtowni: na tle patologii gospodarczych PRL-u błyszczy postać niekonwencjonalnego w swych metodach śledczych kapitana Milicji Obywatelskiej (w tej roli pojawił się niezrównany Czesław Wołłejko).
[image: ]
W prowincjonalnym miasteczku w biurze Hurtowni Wielobranżowej zostaje znaleziono ciało nieżyjącego mężczyzny; anonimowa osoba informuje telefonicznie o tym fakcie MO i na miejsce zdarzenia udaje się wspomniany już oficer (autor nie podaje jego nazwiska). Ofiarą jest niejaki Kipiela, członek rady zakładowej w hurtowni  człowiek, którego zawsze rozpierała energia, który chciał działać na rzecz pracowników i który tępił wszelką niegospodarność. Może właśnie z tego powodu ktoś przywalił mu potężnym dziurkaczem w głowę, powodując natychmiastowy zgon? Tylko kto byłby w stanie to zrobić? Zainteresowanych jego śmiercią wprawdzie w zakładzie pracy Kipieli nie brakuje, ale to, że życzymy komuś szybkiego zejścia, nie musi wcale oznaczać, iż sami jesteśmy gotowi wyprawić go na drugi świat. Kapitan ma twardy orzech do zgryzienia. Nie dlatego, że musi z mozołem szukać winnych. Wręcz przeciwnie  potencjalni sprawcy sami pakują mu się w ręce. Każdy ma motyw, każdy miał sposobność. Każdy też  bardzo nieczyste sumienie!
[image: ]
Magazynier (Bogdan Baer) od lat traktuje magazyn jako doskonałe miejsce zatrudnienia znajomych i pociotków i bardzo nerwowo zareagował na sugestię Kipieli, że należałoby tam dokonań redukcji etatów. Dyrektorowi hurtowni, pieszczotliwie nazywanemu Dudusiem (w tej roli Mieczysław Pawlikowski, legendarny Zagłoba z Pana Wołodyjowskiego), zmarły wypominał przekręty z kupnem krajowego dźwigu, który szybko został zepsuty tylko po to, aby można było kupić zagraniczny, węgierski, co stało się podstawą do zorganizowania pięciotygodniowego wyjazdu nad Balaton. Kipiela patrzył też uważnie na ręce głównej księgowej Kozłowskiej (Halina Kossobudzka), która przyklepywała wszystkie niekorzystne dla firmy transakcje i wydatki. Ba! nawet Józefina Łapka (Jolanta Skowrońska), stała klientka hurtowni, referentka zakupów w Gminnej Spółdzielni Spożywców, miała interes w tym, by niesforny aktywista rozstał się z życiem. Wtedy bowiem wskoczyłaby na Oj, pisanie o tym byłoby już krokiem za daleko.
[image: ]
Marek Domański, choć robi to w sposób humorystyczny, nadzwyczaj celnie rozdaje ciosy. Wśród pracowników hurtowni chyba tylko przewijająca się w tle, wiecznie milcząca sprzątaczka (gra ją Jadwiga Ochalska) nie ma niczego na sumieniu (ale i tego nie możemy być w stu procentach pewni). Pozostała czwórka to kombinatorzy i oszuści, złodzieje i defraudatorzy, niektórzy już nawet karani. Co z tego jednak, skoro Duduś po każdej kolejnej wpadce i odsiadce  awansuje. Dzieje się to wprawdzie na prowincji, ale tym bardziej musi rzucać się w oczy w małej miejscowości, w której wszyscy wszystko o wszystkich wiedzą. Jaki obraz Polski Gomułkowskiej wyłania się z tego spektaklu? Absolutnie przerażający. Stwierdzi ktoś: ale to przecież mali ludzie na niskich stanowiskach. Owszem, tylko że tych małych ludzi na ich stanowiska mianował ktoś będący na wyższych szczebelkach drabiny władzy, komuś ich złodziejstwo nie przeszkadzało. Naprawdę nie pojmuję, jakim cudem cenzura przepuściła to przedstawienie. Może było to pokłosiem ujawnianych w poprzednich latach afer gospodarczych  skórzanej (1959-1960) i mięsnej (1964-1965), a może oczy urzędników z ulicy Mysiej były zwrócone już tylko na to, co dzieje się na Bliskim Wschodzie




Tytuł: Mord w hurtowni
Data premiery: 11 maja 1967
Reżyseria: Józef Słotwiński
Zdjęcia: Sławomir Conrad, Wojciech Frankowski, Stefan Kasperek, Ryszard Różycki
Scenariusz: Marek Domański
Obsada: Czesław Wołłejko, Halina Kossobudzka, Jolanta Skowrońska, Mieczysław Pawlikowski, Bogdan Baer, Jadwiga Ochalska
Muzyka: Andrzej Fronczak
Rok produkcji: 1967
Kraj produkcji: Polska
Czas trwania: 69 min
Gatunek: kryminał
Zobacz w: Kulturowskazie
Ekstrakt: 70%
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  Z filmu wyjęte:Patyki eliminacji

  Jarosław Loretz

  
  

  
  Mimo że twórcy zza oceanu raczej nie znają polskiej specyfiki Internetu, jeden z nich pokusił się o ucieleśnienie klasycznego już mema o mięsnym jeżu.
[image: ]
W dzisiejszej odsłonie cyklu proponuję ludzkiego szaszłyka, czyli zgrabną dziewoję odzianą w manifest LGBT, przyszpiloną do ziemi zestawem patyków oderżniętych z leszczyny tudzież bzu. Całość podlano truskawkową galaretą, żeby wyglądało, że ofiara wykrwawiła się na śmierć. Nic to, że różowawa masa jest monolitem i wystaje centymetr czy dwa nad ubranie. Stojące na sztorc patyki są? No są. To po co drążyć temat.
Spieszę jednak uspokoić, że powyższa scena pochodzi z filmu, który sam w sobie miał być zgrywą z konwencji, więc nie trzeba aż tak się pastwić nad wykonawcą zamysłu reżysera. Aczkolwiek  tak po prawdzie  pozostałe elementy produkcji nie były aż tak nonszalanckie w pomyśle i wykonaniu, wskutek czego patyczane zabójstwo mocno się wyróżnia w trakcie seansu. In minus, ma się rozumieć. Kto by jednak patrzył na detale (prócz mnie) w produkcji, którą nakręcono  oficjalnie  za 1500 dolarów
Film, o którym mowa, to puszczony do obiegu w 2019 roku Evil Everywhere, czyli  powiedzmy  Zło wszędzie wokół. Obraz ma niemal równą godzinę i koncentruje się na działaniach tytułowego Zła, czyli w sumie nie wiadomo, kogo/czego. Ot, dwa lata temu Złe urządziło w miasteczku jatkę, metodycznie mordując uczniów konkretnej licealnej klasy według kolejności nazwisk. Z rzeźni ocalał uczeń nazwiskiem Zenderfeldt oraz anonimowa dziewczyna (dosłownie  Jane Doe) dysponująca telekinetycznymi mocami. Rzekomo pokonali Złe, ale widać nie do końca, bo po wspomnianych dwóch latach znów zaczynają ginąć uczniowie. Zenderfeldt wraz z kumplem i dziewczyną mającą (podobno) jakieś zdolności mediumiczne dochodzą do wniosku, że Złe siedzi w starej rezydencji i obecnie morduje uczniów przejawiających talenty artystyczne. Przy czym albo opętuje ich samych i zmusza do własnoręcznego zabicia się (np. poprzez wbicie sobie w oko pędzla), albo przejmuje w morderczym zamiarze ich krewnych. Lub  żeby było jeszcze bardziej głupio  osobiście bierze się np. do rzucania patyków. Ze sporej odległości. Tak, żeby wbiły się czubkami w ofiarę.
Rzecz ogląda się źle nie tylko ze względu na kiepską ogólną realizację, ale przede wszystkim z powodu bełkotliwej, niejasnej fabuły. I nic w tym momencie nie pomagają mrugnięcia okiem do widza i budowanie intrygi na elementach celowo niemądrych czy przerysowanych. Nie pomaga też krótki czas trwania opowieści, bo nadal  mimo jedynie 60 minut  jest ona morderczo długa i fatalnie męcząca.
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  Kobra i inne zbrodnie:Drugi etat stroiciela instrumentów

  Sebastian Chosiński

  
  

  
  Oglądając i czytając peerelowskie kryminały, często można trafić na wątek nielegalnych jaskiń hazardu. Pruderyjna Polska Ludowa nie pozwalała bowiem swoim obywatelom grywać w ruletkę, bakarata czy pokera. A skoro nie zarabiało na tym procederze państwo, zarabiali przestępcy. Właśnie w takim środowisku rozgrywa się akcja Przerwanej gry  kolejnej Kobry, której scenarzystką jest mistrzyni gatunku Helena Sekuła.
Ekstrakt: 70%
[image: Przerwana gra]
Zmarła nie tak dawno w wieku dziewięćdziesięciu trzech lat Helena Sekuła (1927-2020), a właściwie Skuteli (bo tak właśnie brzmiało jej prawdziwe nazwisko), była jedną z najpopularniejszych autorek kryminałów milicyjnych w Polsce Ludowej. W esensyjnym cyklu PRL w kryminale pisałem, jak dotąd, o czterech opublikowanych przez nią książkach: Taniec na linie (1960), który był w zasadzie jej autorstwa, chociaż podpisany został przez kogoś innego, oraz trzech mikropowieściach z poczytnej serii wydawnictwa Iskry Ewa wzywa 07: Ślad rękawiczki (1972), Siedem diabłów dziadka Osiornego (1974) oraz Ośmiu gwardzistów w czarnych bermycach (1979). Biorąc pod uwagę płodność literacką Sekuły i fakt, że była cenioną pisarką w swej niszy, zaskakuje fakt, że jedynie dwa teksty warszawianki doczekały się ekranizacji telewizyjnej, oba zresztą w ramach serialu 07 zgłoś się: Wisior (1976), którego pierwowzorem była Kartka z notesu, oraz wspomniany już Ślad rękawiczki (1984). Do tego doliczyć należy jeszcze jedno przedstawienie teatralne  i to najprawdopodobniej jest wszystko.
Mająca premierę w Teatrze Sensacji Kobra (uwaga! z odświeżoną kolorową czołówką animowaną) w czwartkowy wieczór 17 lutego 1977 roku Przerwana gra była tekstem oryginalnym, powstałym specjalnie z myślą o scenie telewizyjnej. Tekst Heleny Sekuły oddano w ręce Kazimierza Oracza (rocznik 1932), który, choć posiadał niezbędne doświadczenie, nie zaliczał się jednak do najbardziej znanych tego typu inscenizatorów w Polsce. W 1956 roku ukończył wprawdzie studia na Wydziale Reżyserii łódzkiej Państwowej Wyższej Szkoły Filmowej, ale na obronę dyplomu musiał czekać przez dwanaście lat. W tym czasie pracował w Ośrodkach TV w Łodzi (1956-1963), Wrocławiu (1963-1968), wreszcie trafił do Warszawy, gdzie spędził najdłuższy okres (1968-1993). Zajmował się głównie realizacją telewizyjną, ale dane mu było również wyreżyserować kilka spektakli: Kolonię karną (1958) Franza Kafki, Józefa (1958) Guy de Maupassanta oraz  w ramach Teatru Sensacji  Kameliowy trop (1960) brytyjskiego duetu pisarskiego Horace Hodges i Thomas Wigney Percyval. Przerwana gra była jego być może drugim (i całkiem możliwe, że ostatnim) podejściem do Kobry.
[image: ]
To przedstawienie pomyślane i zrealizowane z rozmachem. Ale też trudno być tym faktem zaskoczonym, skoro Helena Sekuła oddała do inscenizacji tekst, który spokojnie mógłby stać się kanwą filmu sensacyjno-kryminalnego. W każdym razie jako odcinek serialu 07 zgłoś się sprawdziłby się idealnie. Fabuła zaczyna się od bardzo mocnego akcentu. Pewnego jesiennego poranka, względnie już przedpołudnia, w podwarszawskim Międzylesiu ma miejsce napad na nyskę przewożącą pokaźną gotówkę. Jak się później okazuje, łupem zuchwałym złodziei padło kilka milionów w nowych i około sześćset tysięcy złotych w starych banknotach. Kierowca i strażnicy dali się łatwo wywieźć w pole, choć może trafniej należałoby stwierdzić, że w las. Na trasie ustawiono bowiem fałszywe szlaban i drogowskaz z napisem objazd, które sprawiły, że zamiast jechać prosto do celu, skręcili w boczną drogę i trafili w zastawioną pułapkę.
[image: ]
Użyto do skoku samochodu osobowego, który następnie porzucono w centrum Warszawy, a który, jak szybko ustalono, jest własnością niejakiego Jana Krupy, skrzypka używającego pseudonimu Ivo Moreno (znany z Szafir jak diament Józef Pieracki). Właściciel wozu złożył zresztą tego samego dnia powiadomienie o kradzieży, trudno więc podejrzewać go o współudział w napadzie. Śledztwo prowadzi porucznik Cieślik (w tej roli zapomniany Maciej Staniewicz, który najbardziej wyrazistą kreację stworzył w kilku odcinkach Polskich dróg, wcielając się w Sylwka, dowódcę oddziału Gwardii Ludowej, po czym na początku lat 80. wyemigrował do Australii); jego bezpośrednim przełożonym jest nieznany z nazwiska doświadczony i wiekowy major MO (grany przez Henryka Bąka). Obaj oficerowie nietęgie mieliby miny, gdyby nie pewne odkrycie dokonane na śmietniku przez kloszarda Sowę (Aleksander Dzwonkowski). Grzebiąc w starych rupieciach odnalazł on zawiniątko, a w nim broń, a raczej pozbawioną zamka i magazynku atrapę. Czy to ją wykorzystano do skoku? Jest to wielce prawdopodobne, ponieważ śmietnik znajduje się niedaleko miejsca, w którym porzucono samochód Krupy.
[image: ]
Co jednak najważniejsze, na polakierowanej rękojeści wybrakowanego pistoletu technicy kryminalistyczni znajdują odcisk kciuka. Po nim milicja dociera do Antoniego Łopatki (grający Żyda Dawidka w Ulicy Granicznej Jerzy Złotnicki)  wyrokowca i bumelanta, który aktualnie zatrudniony jest w warsztacie samochodowym pod Międzylesiem. Firma należy do mężczyzny o nazwisku Maziarek, który w gronie nielegalnych hazardzistów nazywany jest Szakalem (Stanisław Michalik, który zagrał w Brydżu). I tak docieramy do drugiego  a w zasadzie to podstawowego  wątku Przerwanej gry. W swoim scenariuszu Sekuła portretuje bowiem przede wszystkim środowisko ludzi uzależnionych od hazardu, bywalców nielegalnych stołecznych kasyn. Jedno z nich prowadzi szanowany stroiciel instrumentów Borys Zakrzewski (Ryszard Bacciarelli  patrz: Szafir jak diament), którego najbliższymi współpracownikami są barmanka Regina Wrzos (Hanna Orsztynowicz, czyli żona komunisty-tramwajarza Mundka Szczubełka z Polskich dróg i pielęgniarka Krystyna z Czterdziestolatka), portier Felo Gorzeniec (Andrzej Gawroński) oraz odpowiedzialny za bezpieczeństwo klientów Adam Opat (Krzysztof Chamiec).
[image: ]
W jaki sposób te dwa światy  bandytów napadających na konwój z pieniędzmi i nałogowych hazardzistów  przenikają się? To proste: Zakrzewski jest przekonany, że po skoku na miliony milicja zacznie szukać miejsc, w których można wprowadzić nielegalnie do obrotu zrabowaną gotówkę. I tak  prędzej czy później  zlikwiduje większość podziemnych kasyn w stolicy. Zostaje więc podjęta decyzja o zamknięciu jaskini hazardu na kilka miesięcy, co nie podoba się wielu graczom. Wkrótce ktoś morduje Zakrzewskiego Niemałą część zdjęć do Przerwanej gry zrealizowano w plenerze. Jak to często w przypadku Teatru Sensacji bywa, te fragmenty spektaklu, choć przydają całości rozmachu i upodabniają go do filmu, są kiepskiej jakości technicznej. Szkoda, bo gdyby przedstawienie nakręcono kamerą filmową, prezentowałoby się jeszcze lepiej. Zwłaszcza że pojawiają się w nim również interesujące motywy poboczne, głównie miłosne: Regina zakochuje się w architekcie i eksdżudoce Piotrze Horwacie (Andrzej Chrzanowski, który zagrał w serialowej wersji Śladu rękawiczki), a Opat odnawia znajomość z pewną piosenkarką z nocnego klubu (Teresa Lipowska). Co warto podkreślić, dzięki tej ostatniej postaci w przedstawieniu rozbrzmiewa śpiewana przez Ewę Wanat z grupy wokalnej Novi Singers nastrojowa pieśń Przemilczeć, przeszeptać.




Tytuł: Przerwana gra
Data premiery: 17 lutego 1977
Reżyseria: Kazimierz Oracz
Zdjęcia: Waldemar Kasprzak, Zbigniew Stanecki, Jerzy Starzyński, Wojciech Szperl
Scenariusz: Helena Sekuła
Obsada: Krzysztof Chamiec, Ryszard Bacciarelli, Józef Pieracki, Maciej Staniewicz, Hanna Orsztynowicz, Andrzej Szajewski, Andrzej Chrzanowski, Teresa Lipowska, Jadwiga Chojnacka, Henryk Bąk, Aleksander Dzwonkowski, Stanisław Michalik, Leon Pietraszkiewicz, Jerzy Złotnicki
Muzyka: Mariusz Jeliński
Rok produkcji: 1977
Kraj produkcji: Polska
Czas trwania: 83 min
Gatunek: kryminał
Zobacz w: Kulturowskazie
Ekstrakt: 70%
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  Z filmu wyjęte:Prosimy nie regulować monitora

  Jarosław Loretz

  
  

  
  Jak niewiele trzeba wysiłku do nakręcenia filmu  można się przekonać na przykładzie dzisiejszego kadru. Nie znaczy to jednak, że metoda ta jest zalecana.
[image: ]
Dzisiaj proponuję kadr z brutalnie zamordowaną kobietą. Jak należy zgadywać, w trakcie kręcenia sceny reżyser nie zgłaszał żadnych pretensji, gdy zabita zdradzieckim ciosem aktorka złożyła głowę na biurku. Problem pojawił się dopiero w postprodukcji, gdy zauważono, że niewiasta bardziej sprawia wrażenie pogrążonej w drzemce niż martwej. Możliwe, że rozegrał się wówczas następujący dialog:
 Jeju, to straszne! Cóż, ach, cóż zrobić w takiej sytuacji?
 No jak to, nakręcić jeszcze raz!
 Nie da się, aktorka jest na wakacjach w Meksyku, a plan goni! Widzowie się niecierpliwią!
 No to może dorobić krew?
 Świetny pomysł! Dorób!
 JA?! Załatw grafika!
 Nie mam budżetu! Ostatnia ćwiartka wpadła mi do studzienki w centrum. Zrób to, bardzobardzoproszę.
 Ale ja nie jestem grafikiem.
 Do tego nie trzeba doktoratu. Kobita się nie rusza, więc robota prosta. Bierzesz Photoshopa
 Nie mam.
 No to rysuj w tym, co masz.
Nieszczęśnik miał tylko Painta, więc wyszło, jak wyszło  krew w postaci rysowanych drżącą dłonią kreseczek.
Tutaj powściągnę galopujące konie złośliwości, bo pastwienie się nad tym kadrem jest jak kopanie czegoś, co zmarło 315 lat temu i nie może się bronić nawet malutką kosteczką. Bowiem film, z którego powyższe zdjęcie pochodzi to Jurassic Shark 2: Aquapocalypse, czyli Jurajski rekin 2: Wodna apokalipsa. Ów filmopodobny produkt wyszedł w 2021 roku spod ręki Marka Polonii, który po śmierci brata dzielnie dostarcza na rynek filmy bardziej przerażające jakością wykonania niż przysłowiowy patyk z kupą. Powyższy film jest bezpośrednią kontynuacją (z fabułą przesuniętą dosłownie o kilka dni) równie fatalnego filmu z roku 2012.
Długi na 20 metrów megalodon uwolniony z lodowej groty podczas morskich wierceń wciąż grasuje przy morskim wybrzeżu. Tym razem zjada pływaczkę, właściciela mariny, jego leniwego pracownika wraz z tłustawym kumplem (popłynęli motorówką szukać obrazu zgubionego przez rabusiów w poprzedniej części), a następnie szarpie za grube wiertło platformy wiertniczej i doprowadza do pożaru zakończonego eksplozją. Z katastrofy uchodzi z życiem dwóch leniwych pracowników, którzy w magiczny sposób docierają wpław na odległą, pokrytą moczarami wyspę. Tam  ścigani przez megalodona śmigającego po bajorach głębokich na pół metra  spotykają parkę od mokrej roboty, która nie do końca wie, co robić, bo ich szefowa padła ofiarą grafika od Painta.
Film daje miłośnikom złej kinematografii (szczególnie tej rekiniej) mnóstwo radości  jest zrobiony po partacku, ma strasznie badziewne efekty (występuje tu np. rozdeptywanie złożonych na brzegu jaj rekina, z gumowymi rekinkami w środku), absolutnie bzdurne sceny (nokautowanie przeciwnika płetwą ogonową, wysadzanie megalodona torbą, której chyba nikt nie rzucił) i znudzonych aktorów, którzy ani umieją, ani chcą grać. No i te dialogi, będące wypraną z emocji recytacją ledwo wykutych na pamięć kwestii
Jak już napisałem, miłośnicy kiczu za dolara dwadzieścia znajdują tu sporo frajdy, natomiast zwykli śmiertelnicy powinni omijać tę produkcję z bardzo, bardzo daleka.
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  Kobra i inne zbrodnie:Dążenie do doskonałości

  Sebastian Chosiński

  
  

  
  Stanisław Lem na początku swojej kariery pisarskiej, ale już po odwołaniu obowiązywania w polskiej literaturze wytycznych realizmu socjalistycznego, chętnie tworzył mocno podszyte rozważaniami filozoficznymi i etycznymi humoreski teatralne. Jedną z nich był  zaprezentowany w 1961 roku w ramach Teatru Sensacji i Fantastyki Sfinks  Wierny robot, którego reżyserii podjął się Janusz Majewski.
Ekstrakt: 70%
[image: Wierny robot]
W pierwszych latach funkcjonowania Teatru Telewizji spektakle o proweniencji stricte rozrywkowej prezentowano na trzech scenach: w Teatrze Sensacji dominowały opowieści o charakterze szpiegowskim (Kryptonim Maks), do Teatru Sensacji Kobra trafiały z kolei przedstawienia bliskie klasycznemu kryminałowi (jak Amerykańska guma do żucia «Pinky» czy Śmierć w samochodzie), ale od czasu do czasu raczono widzów również produkcjami zahaczającymi o historie z pogranicza science fiction  ich miejsce znajdowało się w Teatrze Sensacji i Fantastyki Sfinks. Ten ostatni przetrwał zresztą najkrócej i dzisiaj jest najmniej znanym rozdziałem całego przedsięwzięcia. Mimo że pod tym szyldem powstawały sztuki tak intrygujące, jak Wierny robot. Ale skoro jego autorem był sam Stanisław Lem  czy może być tym faktem zdziwionym?
Wierny robot miał swoją premierę 14 października 1961 roku. Co ciekawe, nie był to, jak należałoby się spodziewać, czwartek, lecz sobota, a emisja przedstawienia stanowiła ostatni punkt programu telewizyjnego (zaprezentowano go o godzinie 22.20). Stanisław Lem (1921-2006) był wówczas ewidentnie na fali wznoszącej. Po socrealistycznych Astronautach (1951) i Obłoku Magellana (1955) na przełomie lat 50. i 60. wydał kilka powieści, które weszły do kanonu jego twórczości: Eden (1961), Pamiętnik znaleziony w wannie (1961), Powrót z gwiazd (1961) oraz Solaris (1961). W tym samym czasie powstała też kryminalno-fantastyczna groteska Wierny robot, która jednak druku doczekała się dopiero dwa lata później w zbiorze Noc księżycowa (wraz z kilkoma innymi scenariuszami widowisk telewizyjnych  vide Wyprawa profesora Tarantogi, Czarna komnata profesora Tarantogi oraz Dziwny gość profesora Tarantogi).
[image: ]
Teatralnej reżyserii sztuki Lema podjął się Janusz Majewski  dzisiaj już klasyk, ale wtedy twórca wciąż jeszcze będący na dorobku. To było zresztą jego pierwsze zetknięcie z podobną tematyką. W kolejnej dekadzie wracał do niej chętnie, głównie jednak w filmach krótko- bądź średniometrażowych, jak chociażby Awatar, czyli zamiana dusz (1964), Docent H. (1964), Pierwszy pawilon (1965), Ja gorę! (1967) czy System (1971). Mimo niewielkiego doświadczenia, wyszło Majewskiemu przedstawienie doskonałe, które docenić należy tym bardziej, że  jak większość (a może nawet i wszystkie) ówczesnych spektakli telewizyjnych  było ono emitowane na żywo (chociaż pora emisji wzbudza jednak pewne podejrzenia). Miało też to szczęście, że zachowało się w archiwach TVP i do dzisiaj możemy je podziwiać.
[image: ]
Akcję Wiernego robota Stanisław Lem umieścił w dość odległej dla niego przyszłości, która dla nas jest już przeszłością. To bowiem rok 2000. Główną postacią dramatu jest Tom Clempner (wciela się w niego Tadeusz Bartosik, wielbicielom Kobry znany z późniejszej o ponad dekadę Amerykańskiej gumy do żucia «Pinky»)  prowadzący beztroskie, kawalerskie życie autor kryminałów. Raczej wyrobnik niż artysta, który tworzy hurtowo, bez polotu i głównie dla pieniędzy. Pewnego dnia dociera do niego niezwykła przesyłka, której zresztą wcale nie zamawiał. To wielka skrzynia, a w niej  sztuczny człowiek. Najnowszy model robota klasy  sam tak o sobie mówi  Ultra Deluxe, niezwykle inteligentny i, jak szybko się przekonujemy, przedsiębiorczy. Nazywa się Graumer (w tej roli fantastycznie kostyczny Saturnin Żórawski  patrz: Śmierć w samochodzie), choć wcześniej funkcjonował pod innymi tożsamościami.
[image: ]
Graumer do perfekcji pojął sztukę manipulowania ludźmi i ich kontrolowania. Potrafi też działać instynktownie, co chroni go przed bezpośrednim zagrożeniem. Poszukuje go bowiem policja, a jednym z tych, którzy od dawna próbują go ująć, jest bliski przyjaciel Clempnera, inspektor Donnel (Mieczysław Milecki). Cóż z tego, skoro sprytny robot jest zawsze o krok przed ścigającymi go służbami. Potrafi wymknąć im się w ostatniej chwili. Można jednak zadać sobie inne pytanie: dlaczego w świecie, w którym usługujące ludziom roboty są na porządku dziennym, wszyscy stróże porządku sprzysięgli się przeciwko temu jednemu? Odpowiedź jest dość prosta: ponieważ właśnie Graumer owładnięty został niebezpieczną dla ludzkości idée fixe  pragnie stworzyć idealnego człowieka. Uszytego na swoją miarę. W tym celu nie tylko zdobywa niezbędną wiedzę i dokonuje eksperymentów, ale również usuwa tych, którzy mogą mu przeszkodzić w osiągnięciu celu.
[image: ]
Pod komediodramatycznym płaszczykiem Stanisław Lem zadaje w Wiernym robocie bardzo istotne pytania natury filozoficznej. Czy jesteśmy w stanie kontrolować sztuczną inteligencję, którą sami stworzyliśmy? Czy produkując coraz doskonalsze maszyny, nie wywołujemy efektu lawiny, która na końcu zmiecie nas samych? W wielu późniejszych tekstach towarzyszył autorowi Solaris lęk przed niepohamowanym rozwojem nowoczesnych technologii, które mogłyby zawładnąć światem, pozbawiając nas roli istot dominujących. To właśnie robi w spektaklu Janusza Majewskiego Graumer. I choć zdaje się nie mieć on jeszcze złych zamiarów wobec całej ludzkości, to jaką możemy mieć pewność, czy kolejna generacja robotów nie wpadnie na pomysł eksterminacji wszystkich żywych istot na planecie bądź  w najlepszym wypadku  uczynienia ich swoimi podwładnymi. Twórcy hollywoodzcy przerobili ten temat bardzo dokładnie w kolejnych odsłonach serii Terminator.




Tytuł: Wierny robot
Data premiery: 14 października 1961
Reżyseria: Janusz Majewski
Zdjęcia: Mieczysław Grudniak, Ryszard Kośmiński, Wojciech Frankowski
Scenariusz: Stanisław Lem
Obsada: Tadeusz Bartosik, Saturnin Żórawski, Wojciech Skibiński, Mieczysław Milecki, Renata Kossobudzka, Barbara Ludwiżanka, Artur Kwiatkowski
Muzyka: Irena Wodiczko
Rok produkcji: 1961
Kraj produkcji: Polska
Cykl: Teatr Sensacji i Fantastyki Sfinks
Czas trwania: 57 min
Gatunek: komedia, kryminał, sensacja, SF
Zobacz w: Kulturowskazie
Ekstrakt: 70%
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  Z filmu wyjęte:Czy Herkules była kobietą?

  Jarosław Loretz

  
  

  
  Czy ktoś w ogóle się zastanawiał, co Herkules ma między nogami?
[image: ]
Kilka odcinków wstecz pisałem o parciu twórców filmowych na goliznę, hamowanym jednak przez roztropność autocenzury  bo w końcu goły gruczoł żeński może podwyższyć kategorię wiekową filmu i obciąć lwią część spodziewanych wpływów. W opisywanym wówczas przypadku chodziło o biorącą prysznic seksowną dziewoję, której nagość przejawiała się w bieliźnie koloru cielistego. Spece od fatałaszków zapomnieli jednak, że zmoczona materia potrafi np. ściemnieć i wyraźnie odciąć się barwą od skóry aktorki.
Dzisiaj proponuję bliźniaczy kadr, choć dotyczący płci na ogół uważanej za niepiękną. Na zdjęciu widzimy Herkulesa w pełnej krasie i rozwoju tkanki mięśniowej (no dobrze, to Lou Ferrigno, etatowy Herkules włoskich mitologicznych kiczyków i wczesny Hulk). Stoi (wisi?) wśród gwiazd jako gwiazdozbiór  jak widać wcale nie metaforyczny  zupełnie goły, jak to grecki heros. Tylko że no nic nie ma między nogami. W kroczu jest jak plastikowy Ken  mężczyzna na niby. Dopiero na czwarty rzut oka można zacząć zgadywać, że gdzieś tam muszą być slipy w kolorze cielistym.
Cała scena jest zupełnie bezsensowna, bo swobodnie można było odziać Herkulesa choćby w lwią skórę albo dać mu zwyczajną przepaskę, ale ktoś się uparł, żeby siłacz był nagi. Po czym ktoś inny zreflektował się, że akurat nagi być nie może, bo siałby zgorszenie w kinach. Po czym  zamiast dać np. listek figowy, którym chętnie w dawnych wiekach zakrywano urąbane siekierą posągowe genitalia  zaproponował szmatę w kolorze cielistym, robiąc z umięśnionego wzorca męskości dziwadło.
Nie będzie raczej zaskoczeniem, jak napiszę, że kadr pochodzi z włoskiego Le avventure dellincredibile Ercole, znanego na całym świecie jako Hercules II. Film powstał w roku 1985 i nie miał zbyt wielkiego związku ze starszym o dwa lata pierwowzorem, a zarazem oba miały mikroskopijny związek z mitologią grecką. Wystarczy napisać, że w pierwszej części Herkules walczył z poklatkowo animowanymi robotami. Hercules II nie ma już tak drastycznych ekranowych ekscesów, ale też epatuje kiczem. Kłopot w tym, że do tego jest wyjątkowo głupi.
Grupka bogów wiedziona przez Herę wywołuje bunt i kradnie Zeusowi 7 piorunów mocy. W efekcie Zeus jest bezsilny, a do Ziemi zbliża się Księżyc, grożąc zniszczeniem całego życia. Z nieboskłonu zostaje w związku z tym ściągnięty Herkules i wysłany do ratowania sytuacji. Na Ziemi zyskuje przewodnika w postaci młodej wojowniczki o wieszczych zdolnościach, próbującej ocalić rodzinną wioskę przed ognistym Anteuszem, któremu lokalni kapłani rzucają na żer kolejne córki władcy. Herkules rusza więc ubijać rozmaite stwory, po śmierci przemieniające się w skradzione Zeusowi pioruny (inaczej mówiąc  pioruny zostały w nich schowane przez Herę). A pierwszym stworem, którego obala, jest eee szmaciany Chewbacca, a przynajmniej jego mierna, tania kopia. Przekomiczna sprawa. Najtrudniejszym przeciwnikiem okazuje się jednak Midas  ożywiony przez rebeliancką boginię (którą wkrótce potem utłukł), bredzący o wyższości nauki nad bogami i o tym, że wygubi całą ludzkość, co by zbudować ją od nowa. No wiecie, złożoną z zaprogramowanych ludzi. Czyli w sumie robotów. Gdzieś w międzyczasie giną chyba jeszcze Posejdon i Afrodyta, jest kosmiczna walka na ziutające tu i tam kolorowe lasery, a także powiększanie Herkulesa do rozmiarów globu, żeby mógł gołymi rencami ruszyć z posad Ziemię.
Owszem, film chwilami ogląda się ze sporą przyjemnością ze względu na słodko kiczowate plenery, zdjęcia i dziergane na kliszy efekty, ale podczas seansu  umilanego muzyką Piina Donaggio  mózg może zgubić większą niż zazwyczaj liczbę szarych komórek.
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  Komiksy


  Plansze


  Świniarz, cz.2

  Jacek Rosiak, Marcin Krzesiński

  
  

  
  Treść jest dość brutalna. Uciekający zabójca odczuwa lęk i postanawia się bronić. Bronią jaką posługuje się ten młodzieniec jest łuk. Każda strzała wycelowana w goniące go osoby sprawia im ból i cierpienie. Zdolny łucznik trafia ostatecznie w sidła sprawiedliwości i zło, które uczynił wraca do niego w postaci zwielokrotnionej. Ludzie potrafią zgotować sobie piekło. Czy to się zmieni? Wszystko zależy od nas.
Marcin Krzesiński

Każdy twórca przedstawia swoją prawdę (to co widzi lub wie). Istotą jest system znaków za pomocą których powstaje kompozycja (świat stworzony przez malarza czy rysownika) przeznaczona dla obserwującego.
Jacek Rosiak

Strona autora: Jacek Rosiak.
Strona facebook: Jacek Rosiak.
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  Recenzje


  Między Alfą a Omegą

  Tomasz Nowak

  Barnaby Bagenda, Toby Cypress, Ig Guara, Tom King, José Marzan Jr. Omega Men  To już koniec
  

  
  W tytułach, które mieliśmy okazję dotąd przeczytać po polsku, poznaliśmy Toma Kinga już jako komiksowego gwiazdora. Teraz sięgamy w przeszłość  do drugiej jego samodzielnej pracy. W dodatku przygotowanej przy współpracy debiutującego w roli rysownika Barnaby Bagendy.
Ekstrakt: 60%
[image: Omega Men  To już koniec]
Kyle Rayner, Biała Latarnia, wyrusza z pokojową misją do układu Wegi, gdzie nie może posługiwać się swym pierścieniem. Układ ten jest tak naprawdę podporządkowany Cytadeli  konsorcjum narzucającemu wszystkim planetom swój dyktat w imię wspólnych interesów  wydobycia pożądanego w całym wszechświecie rzadkiego stellarium. Jednak uciśnieni mieszkańcy różnych planet i ras, wyznawcy kultu Alfy i Omegi, zaczynają się buntować. Głosem rebelii są nieprzebierający w środkach Omega Men.
Niestety, terroryści nie doceniają także intencji Raynera i go mordują. Taka wersja idzie w świat. Jednak Omega Men mają inny, własny plan wykorzystania Kylea. Chcą go przekonać do własnych idei i zwerbować w swoje szeregi.
Odtąd zaczyna się gra o poparcie Latarni. Na jaw wychodzą kolejne okrucieństwa Cytadeli, zmiękczające opór Raynera wobec radykalnych rozwiązań. Jednak czy te rozwiązania nie czynią z patriotów takich samych tyranów, podobnych przedstawicielom Cytadeli? Czy naprawdę wyłącznie ona jest źródłem wszelkiego zła, a jedyną odpowiedzią musi być siła i bezwzględność?
I tak naprawdę wokół tego skupia się ta opowieść  wokół zacierania granic pomiędzy byciem bohaterem a byciem draniem, pomiędzy patriotyzmem a fanatyzmem, pomiędzy terrorem a dyplomacją.
Widać wyraźnie, że King czerpie tu pełnymi garściami z wcześniejszego doświadczenia. Był on analitykiem CIA, przyglądającym się wzorcom zachowań ugrupowań terrorystycznych na Bliskim Wchodzie. Dlatego zajął się właśnie taką tematyką.
Z początku łatwo dać się porwać wrażeniu, że to coś nowego, że Omega Men zdołają czymś zaskoczyć, odświeżyć superbohaterski schemat walki o wolność, o słuszną sprawę. Niestety, im dalej, tym bardziej wszystko znów przypominana właśnie schemat, ale inny  schemat ujawniania wredności wpisanej w ludzką naturę. Tym właśnie King trafił idealnie w gusta czytelników, bowiem moda na relatywizm moralny od wielu już lat hula po świecie, topiąc głosy sumienia Zachodu.
Scenarzysta popełnia przy tym tradycyjny superbohaterski grzech  usiłuje w osobie Latarni przepowiedzieć istnienie trzeciej drogi w rozwiązywaniu konfliktów. Taka droga zawsze istnieje, ale nie w oderwaniu od wartości mogących stanowić wspólną płaszczyznę porozumienia. Przerzucenie tej konieczności w sferę gładkich słówek tyle chwytających za serce, co pozbawionych konkretnej treści, skutku nie przyniesie. Dlatego idealizm Kylea skazany jest na porażkę.
Czyżby defetyzm autora miał być kolejnym ciosem wymierzonym w wyższe idee? Łopatologiczny momentami wykład na to wskazuje. To dziś się podoba, choć gubi sens. Frustracja rośnie jeszcze bardziej, gdy zna się choć trochę i na serio bierze zasady funkcjonowania Korpusu Latarń.
Gierka z czytelnikiem nie idzie Kingowi najlepiej. Wnikając w psychologiczne niuanse rozmywa akcję, spowalnia tempo. Próbując tworzyć dodatkowe nadbudowy, przywala nimi główne wątki, które domagałyby się pogłębienia. Przytłacza bohaterów gubiących indywidualność, by stać się bezwolnymi narzędziami. Momentami jest to wszystko bardzo toporne.
Z doświadczenia Kinga w CIA wyrasta także pośrednio oprawa graficzna albumu. To on bowiem dyktował jej kształt. Poszczególne postaci, całe kultury, które wyszły na bazie tych wskazań spod ręki Bagendy, odnoszą i obnoszą z wzorami i symboliką charakterystyczną dla ludów semickich. Jednakże widać, iż Bagenda stąpa po tym gruncie niepewnie. Z podobnym brakiem pewności kreuje swoją wizję Wegi i jego mieszkańców. Można dostrzec to szczególnie w postaciach głównych bohaterów, najbardziej w humanoidach.
Te nawiązania i przywiązania potwierdza apendyks, w którym poznajemy kuchnię tworzenia nowej odsłony świata Omega Men  tak od strony scenariuszowej, jak i graficznej. Narzucone przez Kinga reguły powstawania poszczególnych plansz, ich przełamywania, budowania rozciągniętej narracji sekwencjami obrazów to dziś jego scenariuszowy kanon, a jednocześnie świadome nawiązanie do komiksowej klasyki.
Spójność strony graficznej podnosi praca kolorysty. Nad serią czuwał bowiem prawie w całości jeden człowiek  Romulo Fajardo Jr. I jego wkład w wypełnianie rysunkowych niedostatków należy naprawdę docenić.
Kingowy Omega Men stanowił część projektu DC You  następcy New 52. Projekt okazał się klapą, więc szybko potem nastąpiło Odrodzenie Niemniej ślady DC You pozostały, choćby właśnie w postaci twórców takich jak King.
Choć ten komiks z nóg nie zwala, uświadamia, że znane już schematy (dwunastozeszytowe serie, dziewięciokadrowe plansze, tendencja do kładzenia wszystkich na kozetkę, analityczny rozbiór poszczególnych postaci), stanowiące jego znak firmowy, to świadomie przyjęte z góry założenia, których trzyma się mocno. Mocno i  jak można wnosić z oddźwięku  skutecznie.
Kolejna cegiełka kreująca współczesny komiksowy świat, lubiący zagłębiać się na swój urokliwy sposób w psychologiczne miazmaty. Jednak na tle tego, co już poznaliśmy, niepowalająca oryginalnością. Choć dla Omega Men to ponoć już koniec, dla Kinga i Bagendy  dopiero początek.
Początkowo wydaje się, że Omega Men wniosą do superbohaterskich schematów świeży powiew. Jednak, kiedy okazuje się, że cel autora leży gdzie indziej  w ukazywaniu psychologicznych miazmatów i brudów ludzkiej natury  zaczyna trącić wtórnością. Lekcja do odrobienia, ale bez napinki.
Plusy:
	warte poznania początki kariery scenarzysty Toma Kinga
	historia zamknięta
	samoistność  możliwość czytania w oderwaniu od innych historii


Minusy:
	przejście historii od zaskoczenia w banalny dydaktyzm
	monotonne, przydługie prezentacje kluczowych zdarzeń
	redukcja świata i składu oryginalnych Omega Men
	niestabilne, silące się na oryginalność grafiki
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Data wydania: 14 października 2020
Rysunki: José Marzan Jr., Toby Cypress, Barnaby Bagenda, Ig Guara
Przekład: Tomasz Sidorkiewicz
Wydawca:  Egmont
Cykl: Omega Men
ISBN: 9788328196223
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Cena: 114,99
Gatunek: superhero
Zobacz w: Kulturowskazie
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  Za dużo bohaterów

  Marcin Knyszyński

  Ross Andru, Mark Bagley, Sal Buscema, Gerry Conway, Paris Cullins, Steve Ditko, Fred Hembeck, Don Hudson, Tony Isabella, Terry Kavanagh, Alan Kupperberg, Stan Lee, Chris Marrinan, David Michelinie, Al Milgrom, Peter Sanderson, Marie Severin, Ron Wilson, Guang Yap Amazing Spider-Man Epic Collection. Każdy z każdym
  

  
  Wiosną 1991 roku Erik Larsen przestał rysować serię The Amazing Spider-Man i razem z kolegami szykował się do wielkiej ucieczki z Marvel Comics. Skończyła się wtedy pewna era  Larsen, naśladowca rewolucyjnego stylu Todda McFarlanea, pozostawił tytuł swemu następcy, który w moim odczuciu  teraz po niemal trzydziestu latach od ostatniej lektury  poradził sobie z zadaniem naprawdę nieźle.
Ekstrakt: 60%
[image: Amazing Spider-Man Epic Collection. Każdy z każdym]
Gdy rysunki Marka Bagleya pojawiły się w Spider-Manie 12/93 od TM-Semic nie wywarły takiego wrażenia jak te Larsena i McFarlanea. Nie był to jednak debiut tego artysty  TM-Semic po prostu przeskoczyło do tego odcinka The Amazing Spider-Man, w którym pojawia się przerażający Carnage (od tego właśnie zeszytu rozpocznie się następny, już dwudziesty trzeci tom epickiej kolekcji Egmontu). Dziś jednak mamy do czynienia z tomem dwudziestym drugim (szóstym, jeśli chodzi o polskie wydania). Zbiera on trzy roczniki przygód człowieka-pająka z 1991 roku (czyli tak zwane annuale) oraz dziesięć odcinków regularnej serii (od 351 do 360) z drugiej połowy 1991 i początku 1992 roku. A na koniec mamy jeszcze powieść graficzną Spider-Man. Sam strach.
The Amazing Spider-Man Annual, The Spectacular Spider-Man Annual i The Web of Spider-Man Annual  takie roczniki z przygodami Pająka ukazały się w 1991 roku. To już nie pierwsza raz, gdy w The Amazing Spider-Man. Epic Collection znajdziemy jakąś coroczną antologię najróżniejszych krótkich form komiksowych związanych z naszym bohaterem. Wspominałem już wcześniej, że jakość fabularna i graficzna annuali pozostawia wiele do życzenia  tak samo jest tym razem. Mamy dwie ważne historie, które przewijają się przez wszystkie trzy roczniki. Pierwsza, Wibrująca wendeta napisana przez Davida Michelinie i narysowana przez dwójkę mniej znanych grafików, opowiada o walce Spider-Mana i Czarnej Pantery z korporacją Roxxon, która wynalazła syntetyczne (ale niestabilne, przez co niebezpieczne) wibranium. W drugiej, Banitach autorstwa (znów!) Davida Michelinie i Alana Kupperberga, nie mamy w ogóle Spider-Mana. Silver Sable werbuje podrzędnych bohaterów Marvela do akcji na kanadyjskiej ziemi. Oprócz tego w każdym annualu znajdziemy proste, raczej słabo napisane i narysowane, jednoodcinkowe historyjki  z Pająkiem lub bez, ale zawsze jakoś powiązane z jego światem.
Inicjatywa Epic Collection ma charakter kronikarski. To nie jest żadne the best of Spider-Man. Dlatego czasem znajdujemy tu historie naprawdę marne, naiwnie napisane i byle jak narysowane. Zaskakujące jest to, że większość fabuł annuali wymyślił słynny David Michelinie, który przecież pisał takie fajne rzeczy w czasach McFarlanea i Larsena (w czasach Bagleya jakby mniej, do czego zaraz dojdziemy). Ależ to jest retro  głupiutkie jak dwadzieścia lat wcześniej. A może tak właśnie było  ktoś zadzwonił do Michelinie i poprosił o jakieś zapchajdziury, bo annuala trzeba wydać a materiałów brakuje. A ten wyciągnął to z szuflady, odkurzył i wysłał. Może tak było, nie wiem  faktem jest, że pierwsza jedna trzecia omawianego dziś tomu Epic Collection jest słaba i tyle. Trochę lepiej jest potem, gdy wracamy do regularnej serii The Amazing Spider-Man. Ją też pisze częściowo Michelinie do spółki z Alem Milgromem  a rysuje nowy człowiek, wspominany już Mark Bagley. I to jego praca stanowi w głównej mierze o jakości.
Al Milgrom napisał posłowie do tego tomu. Wspomina w nim jak zrodził się pomysł na sześcioodcinkową historię zatytułowaną Round Robin. The Sidekicks Revenge  miało to być rozwinięcie pewnego pomysłu zasygnalizowanego trochę wcześniej w serii Moon Knight. Całkiem sporo superbohaterów ma pomocnika (sidekicka), prawda? Czasem taki asystent może mieć żal do swego mentora  o niesprawiedliwe traktowanie, porzucenie, brak zaufania i tak dalej. Moon Knight miał swojego Midnighta., który teraz, na łamach The Amazing Spider-Man sprzymierza się z dziwaczną i pokraczną organizacją o nazwie Tajne Imperium (tak, po prostu) i chce zemsty! Zaraz zaroi się od bohaterów i antybohaterów  a ci zamiast najpierw pogadać, zaczną się tłuc bez opamiętania i demolować Nowy Jork. Nova i Night Trasher z New Warriors, Moon Knight, Punisher, Darkhawk i Człowiek-Pająk, który jest tu chyba tylko dlatego, że to jego własna seria. Oprócz Zemsty pomocnika przeczytamy jeszcze o walce Spider-Mana i Novy z wielgachnym robotem Trisentinelem a także potyczkę Pająka z niejakim Kardiakiem.
Spider-Man zaprosił do swego komiksu tak wielu bohaterów, że sam usunął się w cień. Jego życie prywatne, tak fajnie i błyskotliwie prezentowane w poprzednich tomach, tu praktycznie nie istnieje. On sam ginie w natłoku bohaterów  wszyscy tu za dużo gadają i walczą na każdej stronie w sumie nie wiadomo o co. Pomieszanie z poplątaniem i odrobina żenady. I trochę bez sensu. To wygląda tak, jakby ośmiolatek wziął swoje ulubione figurki superbohaterów, usiadł na dywanie i bum, pach, ciach bawił się w najlepsze, wymyślając na poczekaniu scenariusze ich potyczek, uzasadnienia motywacji, żartobliwe docinki. Tak to dosłownie wygląda, tylko że to nie mały chłopiec pisał te komiksy tylko czterdziestolatek. Ale i tak jest lepiej niż w annualach.
Cały album kończy pojedyncze wydanie specjalne Spider-Man. Fear Itself z 1992 roku autorstwa Gerryego Conwaya i samego Stana Lee. Naziści, Baron Zemo, Silver Sable, wyprawa do Bawarii. I znów  pulpowa rozrywka, jakby wyciągnięta prosto z lat siedemdziesiątych. W dodatku rysowana zupełnie przeciętnie. Słabości scenariuszowe szóstego polskiego tomu Epic Collection ratują rysunki  ale tylko Marka Bagleya. The Amazing Spider-Man #351 był początkiem jego epoki w tej serii  bardzo udanej i całkiem długiej. Całkiem niedawno mogliśmy przeczytać Venoma. Zabójczego obrońcę wydanego przez Muchę  to jest Bagley późniejszy o rok od tego, którego możemy znaleźć w omawianym dziś albumie. Grafik znajduje świetny balans między karykaturalnymi szaleństwami Larsena i McFarlanea a realizmem  ale docenia się to po latach, na chłodno. W 1993 roku, zachłyśnięty stylem wspomnianej dwójki, nie mogłem przestawić się na bardziej normalny i stonowany sposób na komiks, jaki preferował Mark Bagley.
Każdy z każdym jest pierwszym Epicem wydanym w Polsce, który nie zawiera ani jednego materiału opublikowanego wcześniej przez TM-Semic. To właśnie w nim, dokładnie w ostatnim odcinku, debiutuje Carnage w swojej symbiotycznej postaci  i to właśnie on będzie głównym przeciwnikiem Pająka w następnym tomie. I na zakończenie ciekawostka  ten właśnie tom, zebrano do kupy i wydano za oceanem dopiero w styczniu tego roku. Nosi on tytuł The Amazing Spider-Man. Epic Collection. The Hero Killers i tu po raz pierwszy w historii Carnage da się we znaki Spider-Manowi (i Venomowi!). Zapowiedzi Egmont nie zrobił, ale nie wyobrażam sobie, aby tego tomu nie wydał.
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  Nierówno!

  Dagmara Trembicka-Brzozowska

  CJ Cannon, Delilah S. Dawson, Daniel Mallory Ortberg, J. Torres, Magdalene Visaggio Rick i Morty Przedstawiają #1
  

  
  Pierwszy album Rick i Morty przedstawiają okazał się nie tylko wyraźnym ukłonem w stronę fanów animacji, ale też mocno nierównym komiksem.
Ekstrakt: 60%
[image: Rick i Morty Przedstawiają #1]
Może na początek dwa zdania wyjaśnienia: czym różni się seria R&M przedstawiają od głównego cyklu? Jej założeniem jest prezentowanie historii skupionych na postaciach pobocznych znanych przede wszystkim z serialu  takich jak Krombopulos Michael, Unity czy Jaguar  i czasami po prostu przerysowujące część odcinków.
W pierwszym tomie znajdziemy zebrane 4 zeszyty  każdy opowiadający inną, dość długą historię. Otwierający Obrońcy (scen. J. Torres) skupiają się na misji ratowania światów, dowodzonej (w teorii) przez tytułowych Obrońców  Rickowym skrzyżowaniu Avengersów i XMenów. Historia zaczyna się ciekawie i z humorem, licznie nawiązując do innych superbohaterskich tekstów kultury, ale szybko robi się chaotyczna i bez sensu brutalna, na dodatek bez wyraźnej pointy. Nie jest to najlepsza opowieść w tym albumie.
Dużo lepszy jest kolejny zeszyt  Krombopulos Michael. Jak tytuł wskazuje, skupia się na postaci kochającego zabijać płatnego mordercy. Absurdalne streszczenie dnia Michaela i naszkicowana dziwna przyjaźń między nim a Rickiem dają niezłe combo: interesujące i dające sporo radości z lektury. Daniel Mallory Ortberg, scenarzysta, nie bawi się w specjalne pogłębianie charakteru postaci  w sumie w przypadku naszego mordercy nie jest to konieczne, on po prostu kocha swoją pracę  za to serwuje nam po prostu fajną, dobrze napisaną historię.
Śpiący Gary skupia się na postaci pasożyta, który kradnie życia swoim ofiarom, udaje je i hipnotyzuje (w tym wypadku Jerryego). Paradoksalnie Magdalene Vissagio udało się z tego zrobić naprawdę emocjonalną, sprawnie przygotowaną komiksową nowelkę, jedną z dwóch lepszych w tym albumie. Opisani tu Śpiący Gary i Jerry budzą masę sympatii, na pewno więcej niż Rick w ostatniej historii  Ogór Rick. W tej bowiem Rick zamienia się w ogórka, żeby uniknąć terapii rodzinnej, co oczywiście prowadzi do szeregu niefortunnych zdarzeń, w które zaplątani są Płatek i Jaguar. Jednak Delilah S. Dawson na tym nie poprzestała: całość przeplotła wyimkami z sesji oraz reklamami tajemniczego płynu o nieznanych właściwościach. Ogółem nie jest bardzo źle, ale przez te wtręty historia jest chaotyczna, poszatkowana i niespecjalnie atrakcyjna.
Tu dodam, że wszystkie zeszyty rysował CJ Cannon  wiemy więc doskonale, czego się spodziewać. Jest sprawnie, bez graficznych wodotrysków, ale też niebrzydko.
Można powiedzieć, że Rick i Morty przedstawiają zaczyna się nierówno: połowa historii jest dobra, połowa niespecjalnie. Fani pewnie się ucieszą z albumu, osoby znające kreskówkę trochę mniej (bo powtórzenia!), ale ogółem nie jest źle  odrobinę powyżej średniej.
Plusy:
	dobra historia o Krombopulosie
	zaskakująca opowieść o Śpiącym Garym
	jest to Rick and Morty, czego innego chcieć?


Minusy:
	niedopracowane historie otwierająca i zamykająca
	rysunkowo bez szału
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  Fantastyka w sepii

  Marcin Knyszyński

  Éric Bourgier, Fabrice David Przysięga #1
  

  
  Pierwszy tom Przysięgi od Lost in Time to fantasy pełną gębą. Takie jednocześnie tradycyjne, nawiązujące do tradycji tolkienowskiej oraz (w miarę) nowoczesne, jak Pieśń lodu i ognia Georgea R. R. Martina (wiem, są nowsze, ale chciałem, żeby skojarzenie od razu trafiło do szerszego grona odbiorców).
Ekstrakt: 80%
[image: Przysięga #1]
Mamy całkowicie fikcyjny świat, którego szczegółową mapę znajdziemy na wewnętrznej stronie okładki. Istnieje od tysięcy lat i równie długo jest podzielony na trzy niby sprzymierzone, ale tak nie do końca, królestwa. Dawno temu, żyły tu Potęgi  magiczne siły, które teraz znaleźć można tylko w legendach i bajkach na dobranoc. Ale czy na pewno? Gdzieś na przełęczy leżącej między dwiema ludzkimi domenami, dochodzi do niewytłumaczalnych zjawisk  czyżby mityczne królestwo Drekkarów (ludzi-smoków) postanowiło zaatakować świat zewnętrzny? Zbliża się wojna jakiej świat nie widział, a jedyną szansą na jej przetrwanie jest pewna dzielna pani generał z dalekiego kraju przynosząca niesamowite wieści. Tylko, że nikt jej nie słucha.
Widać od pierwszych stron, że autorzy komiksu (Fabrice David  scenariusz i Eric Bourgier  rysunki) rozpoczęli niebywale ambitny projekt. Fabuła komiksu nie ma jednego bohatera  podobnie jak u Martina obserwujemy działania wielu (naprawdę wielu) postaci i odwiedzamy niezliczoną ilość miejsc. Pierwszy zbiorczy tom Przysięgi zawiera trzy odcinki wydane pierwotnie osobno. W pierwszym widzimy początki wielkiej intrygi i pierwsze zapowiedzi wojny, w drugim docieramy do tej drugiej strony konfliktu (może są dwie, a może więcej?) a trzecia zbiera to wszystko razem, podkręca tempo i sugeruje, że otrzymaliśmy tylko mały kawałek większego obrazka.
Nie sposób uciec od skojarzeń twórczością Tolkiena. Recenzencko jest to ryzykowne  przecież każde porównanie do autora Władcy pierścieni sugeruje, że autor-naśladowca nie podołał zadaniu i chcemy zdeprecjonować jego osiągnięcia. Nawet gdyby był lepszy od Mistrza (wiem, mało realne, ale przecież niewykluczone!) to i tak nikt w to nie uwierzy. Fabrice David lepszy nie jest, ale poradził sobie znakomicie. Mamy tu Potęgi jak Valarów, pieśni Potęg (tak jak pieśni Valarów!), Wielkiego Stwórcę niczym Eru Iluvatara, podziemny świat jak nie przymierzając Morię  ba, wspomniana wyżej przełęcz przypomina tę, przez którą przeprawiała się Drużyna Pierścienia (spójrzcie na mapę). Autor buduje wręcz całą kosmogonię wymyślonego przez siebie świata  w pierwszym tomie znajdziemy nie tylko Pieśni, ale i listy, testamenty, dokładny opis podziemnego świata z całą jego kulturą, geografią i słowniczkiem pojęć i bogate dodatki dotyczące największych historycznych wydarzeń. Trochę ich za dużo moim zdaniem  zwłaszcza pod koniec  ale przecież nie każdy czytelnik zapoznał się z WSZYSTKIMI materiałami dodatkowymi we Władcy, prawda? Ba  Silmarillion też czytają tylko najwięksi fani Tolkiena.
Scenarzysta bardzo dobrze wykorzystuje całą spuściznę fantasy (high fantasy!) do nakreślenia fabuły i budowy swego świata. To są klocki używane wcześniej już przez naprawdę wielu konstruktorów, niektóre z nich mają już wyraźne ślady używania  ale nadal da się z nich zbudować ciekawe konstrukcje. Ta w wykonaniu Davida wygląda na dość skomplikowaną  warto regularnie zaglądać do wspomnianej mapy, aby lepiej wyobrazić sobie całą geografię intrygi. Mamy całe zatrzęsienie imion, lokacji i zależności  trzeba się po prostu skupić.
Rysunek świetny, realistyczny, dopracowany i bardzo dynamiczny. Eric Bourgier ograniczył kolorystykę  mamy czernie, biele i różne odcienie sepii. Tylko tyle i aż tyle. Wygląda to trochę retro, bardzo klimatycznie  jakbyśmy przenieśli się do jakiejś starej baśni, która dziwnym trafem zachowuje całkiem spory realizm. Albo do kina  komiks Bourgiera czyta się (i ogląda) jak przygodowy film fantasy. Bardzo dobra rzecz i w dodatku świetnie wydana  oby tak dalej.
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  Baśń z truchłem wielkiego kraba w tle

  Piotr Pi Gołębiewski

  François Schuiten, Benoît Sokal Aquarica (wyd. zbiorcze)
  

  
  "Aquarica" to pozycja dla wszystkich, którzy lubią marynistyczne opowieści o pięknych kobietach, dzielnych młodzieńcach i paskudnych rybakach. Przede wszystkim jednak wielbią baśnie.
Ekstrakt: 60%
[image: Aquarica (wyd. zbiorcze)]
Mamy rok 1930 i małe, ponure nadmorskie miasteczko Roodhaven, w którym kultywuje się pamięć o zaginionych w czasie połowów rybakach. Dotyczy to zwłaszcza historii sprzed kilkudziesięciu lat o potworze, który w drobny mak roztrzaskał potężny kuter. Dlatego też wiadomość o tym, że fale wyrzuciły na brzeg olbrzymiego kraba, spowodowała niezdrową sensację, wszak skoro on istnieje, jest szansa, że istnieje również wspominany potwór. Tymczasem do miasteczka przyjeżdża młody naukowiec John Greyford by zbadać niezwykłe znalezisko.
Tak oto zaczyna się dwuczęściowa "Aquarica", która u nas została wydana w jednym, zbiorczym albumie. Chciałbym powiedzieć coś więcej, ale każde dodatkowe zdanie o fabule sprawi, że traci ona na atrakcyjności. Nie mamy tu bowiem do czynienia z pełnym akcji odpowiednikiem "Piratów z Karaibów", a dość wolno toczącą się opowieścią o onirycznym i baśniowym klimacie. W moim odczuciu trochę zbyt wolno toczącą się, ponieważ po pierwszych zaskoczeniach, następuje mozolne dochodzenie do tego, co się właściwie stało. Ma to swoje uzasadnienie w kreowaniu przekonującego świata, w którym spotykamy istoty z mitów, ale jednak porcja dynamiki także by się przydała.
Być może to wina bezbarwnego głównego bohatera - Johna Greyforda, który z jednej strony jest postępowym naukowcem, ale w głębi duszy, to niepoprawny marzyciel. W efekcie zdaje się za łatwo przyjmować na wiarę rzeczy, których nie daje się ogarnąć rozumem. Z drugiej strony mamy starych rybaków, rządnych zemsty na mitycznym stworze. Ci z kolei są aż nazbyt wyraziści. Robią bowiem za obowiązkowe w baśniach czarne charaktery. Twórcy jednak pod koniec przesadzili z ich demonicznością w efekcie czego wypadli mało przekonująco. Wreszcie jest też ona - tytułowa Aquarica. Dziewczyna piękna, tajemnicza, o niezliczonych talentach. Przez swoją niejednoznaczność wypada najciekawiej ze wszystkich. Jest to przypadek postaci dramatycznej, której czyny zawsze będą powodowały krzywdę innych. Za nią na pewno należy się autorom duży plus.
Komiks stworzył duet belgijskich artystów François Schuiten i Benoît Sokal. Obaj pracowali nad scenariuszem "Aquariki", wymieniając się pomysłami. Głównym rysownikiem był zmarły w 2021 roku Sokal, preferujący bardzo staranny styl. Jego kadry wypełnione są szczegółami, zaś ich ogrom dodaje im mroku i niesamowitości. Jedno z czym nie do końca sobie poradził, to z twarzami postaci, które często wypadają bardzo groteskowo, co niekoniecznie jest uzasadnione fabularnie. Niestety przed śmiercią nie dokończył "Aquariki". Zrobił to za niego Schuiten, starając się oddać klimat prac przyjaciela. Z zadania wywiązał się całkiem nieźle, choć różnica w stylach jest widoczna. W żadnym razie nie przeszkadza to w odbiorze komiksu.
Co tu dużo mówić, "Aquarica" na pewno jest ciekawą pozycją, po którą warto sięgnąć. Trzeba jednak mieć odpowiedni nastrój by wczuć się w jej nastrój. Nie jest to lektura, którą pochłania się w czasie jazdy komunikacją publiczną. Nie sprzyja temu także format wydania, czyli powiększony A4 i lakierowana, twarda okładka. Niemniej, kiedy znajdziemy już wygodny, cichy kącik, album ten na chwilę zabierze nas w odległy, fantastyczny świat, w którym legendy są prawdziwe, a to co niemożliwe, nie istnieje.
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  Miniaturowy Wielki Kosmiczny Chomik w natarciu

  Miłosz Cybowski

  Max Dunbar, Jim Zub Dungeons & Dragons. Legendy Wrót Baldura
  

  
  Wśród wielu charakterystycznych bohaterów znanych z obu części Baldurs Gate, Minsc i jego kosmiczny chomik Boo uchodzą za najpopularniejszych. Nic dziwnego, że to jego postanowiono wskrzesić na kartach Legend Wrót Baldura, by towarzyszył młodym poszukiwaczom przygód w ich walce ze złem.
Ekstrakt: 70%
[image: Dungeons & Dragons. Legendy Wrót Baldura]
To jednak nie on, ale poszukująca swojego zaginionego brata elfka Delina, jest głównym bohaterem tej historii. Kiedy w starciu z dwoma gargulcami jej magia wymyka się spod kontroli, akurat pod pomnikiem ustawionym na cześć ukochanego przez miejscowych łowcy, Minsc i Boo zstępują z cokołu i rzucają się w wir walki i nowych przygód. Dołącza do nich wkrótce dwoje łotrzyków, na czym kończy się proces formowania drużyny, pozwalając historii przejść do istotniejszych wątków poszukiwań i odkrywania niespodziewanych sekretów na temat każdego (no dobrze, większości) z bohaterów.
Czy brak wiedzy na temat Minsca odbiera przyjemność z lektury? Do pewnego stopnia tak, choć trzeba przyznać, że poza nim nie ma tu zbyt wielu odniesień do serii gier komputerowych. Fabuła na szczęście koncentruje się na młodszych bohaterach, którzy muszą poradzić sobie z własnymi kłopotami. Jeden z zapoznanych łotrzyków, Krydle, okazuje się mieć dość skomplikowaną historię rodzinną (powiązaną z innym, mniej znanym, bohaterem serii Baldurs Gate), ale to losy Deliny i jej brata są tutaj najważniejsze. Nie jest to szczególnie skomplikowana historia i trzeba się przygotować na sporo uproszczeń. Źli chodzą oczywiście w maskach, a nawet i bez tego można z ich z łatwością rozpoznać po ostrych konturach (podczas gdy ci dobrzy są rysowani o wiele bardziej opływową kreską).
Max Dunbar odwalił kawał dobrej roboty jeśli chodzi o prezentację bohaterów (każdy z nich jest charakterystyczny, a mimika Minsca, o mimice jego chomika nie wspominając, zasługuje na prawdziwe uznanie  widać wyraźnie, że mamy do czynienia z sympatycznym przygłupem). To samo trzeba powiedzieć o dynamicznych scenach, których jest tutaj pod dostatkiem  są one odpowiednio wyważone, by nie przytłoczyć czytelnika nadmiarem postaci i wydarzeń.
Z oczywistych względów komiks powinien przypaść do gustu tym, którzy spędzili wiele godzin nad obiema częściami Wrót Baldura, korzystając (lub nie) z pomocy Minsca. Nawet jeśli jego postać pełni tutaj podwójną rolę  potężnego sprzymierzeńca młodszych bohaterów i humorystycznego dodatku  warto docenić ten hołd złożony dziś już kultowej grze komputerowej. Co prawda teksty Minsca już w okolicach połowy tej historii zaczynają nudzić (w ogóle nie można powiedzieć, by dialogi były szczególnie mocną stroną Jima Zuba), a jako bohater ma on więcej szczęścia niż rozumu, ale ujęto to wszystko w całkiem znośne, unikające nadmiernej sztampy, ramy.
Legendy Wrót Baldura nie pretendują do bycia komiksem wyjątkowym. Jak na album sygnowany logo Dungeons & Dragons sprawdzają się bardzo dobrze jako zabawa erpegowymi motywami, która może dostarczyć rozrywki nie tylko fanom gier fabularnych.
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  Dużo kobiet!

  Marcin Knyszyński

  Paul Chadwick, Georges Jeanty, Karl Kerschl, Michael Lopez, Jimmy Palmiotti, Darick Robertson, Buddy Scalera, Liam Sharp, Anthony Williams Deadpool - Classic #7
  

  
  Joe Kelly ukształtował Deadpoola w latach dziewięćdziesiątych  mieliśmy okazję czytać jego scenariusze aż w pięciu pierwszych tomach Deadpool Classic. Tom szósty zebrał odcinki Christophera Priesta, poprowadzone trochę inaczej  i w moim odczuciu lepiej. A teraz tom siódmy  pisze kolejny scenarzysta, Jimmy Palmiotti.
Ekstrakt: 70%
[image: Deadpool - Classic #7]
Palmiotti zaczął od krótkiej przygody Wadea Wilsona, zamieszczonej pierwotnie w dwudziestym ósmym numerze X-Men Unlimited z września 2000 roku. Bardzo dziwny to odcinek, niby wariacja na temat Sin City Franka Millera, ale jakaś taka skrajnie poważna i ponura. To jest inny Deadpool niż ten, którego znaliśmy do tej pory. Poczucia humoru za grosz, ale to chyba miało tak być. W każdym razie oprócz pewnej zabawy nie swoją konwencją, Palmiotti zaznacza już tutaj wokół czego (kogo) kręcić się będą jego fabuły. No, wokół kobiet!
Run Palmiottiego rozpoczął się w listopadzie 2000, skończył we wrześniu 2001 roku i obejmował jedenaście odcinków serii  od 46 do 56. W pisaniu tekstów pomagał mu niejaki Buddy Scalera  panowie stworzyli Deadpoola znów lekko odmienionego w porównaniu z pracami poprzednika. Wade Wilson nie przełamuje już czwartej ściany  zdaje się w ogóle nie pamiętać, że w ostatnich odcinkach uświadomił sobie swoje komiksowe pochodzenie.
Teraz ma problemy z kasą, mieszka w jakimś dziwnym garażu i zalega z czynszem. Wraca zatem do swej profesji. Spluwa do wynajęcia w spandeksie  tym dokładnie jest. Najpierw przyjmuje zlecenie na największe mafijne głowy w mieście i poznaje ponętną tatuażystkę. A potem kolejne piękne kobiety pojawiają się co i rusz w życiu Wilsona  Wade jest kochliwy i uległy aż zanadto. Podejrzane, prawda? Kariera cyngla rozwija się równolegle  Deadpool chcąc nie chcąc przygarnia asystenta o ksywie Pool Boy. Tak, dokładnie tak się on nazywa. Sidekick najemnika z nawijką nie czyści jednak basenów tylko uprzykrza życie swemu przełożonemu. Deadpool ściga też siostrzyczki nożowniczki, dwie niesamowicie gorące i przerażająco okrutne blondynki, których motywacji nijak nie możemy rozszyfrować, a na koniec dostaje kontrakt na Punishera!
Gdy zaczynamy czytać te właśnie odcinki, na myśl przychodzi oczywiście pierwszy tom Punishera z inicjatywy Marvel Knights  ale nie ma tu rysunków Stevea Dillona. Tak, okładka jest jego autorstwa, ale to wszystko. To, co łączy komiks Gartha Ennisa z pomysłami Jimmyego Palmiottiego to mafijna rodzina Gnuccich i diaboliczna mateczka. Konfrontacja Deadpoola i Punishera nie jest jednak tak zabawna jak (chyba) miała być z założenia. Zabawniejsza okazuje się niepozorna, krótka historyjka, w której Deadpool podejmuje uporczywe, nieskuteczne próby schwytania łobuzerskiego, superszybkiego Street Speedera. Buduje sobie nawet specjalne rekwizyty z części opatrzonych logiem Acme. Dodajmy do tego czynnik gojący gwarantujący mu niemalże nieśmiertelność i już mamy gotowe skojarzenia, prawda? Biip-biip!
Deadpool Palmiottiego jest mimo wszystko poważniejszy niż kiedyś. Nie jedzie napędzany głównie siłą sucharów maskujących słabości scenariusza, lecz samym scenariuszem właśnie. To klasa podobna do tej z początków runu Kellyego i z czasów Priesta  przyzwoita, ale nie rzucająca na kolana. Jest to Deadpool przyziemny, pozbawiony nadnaturalnych zjawisk, kosmicznych mesjaszy, podróży w czasie i superherosów w kolorowych kostiumach (tylko Wade Wilson i jego idiotyczny Pool Boy sobie na to pozwalają, Punishera w to nie wliczam). No i jak wspomniałem czwarta ściana stoi solidnie i nie pęka.
Rysuje kilku twórców, wszyscy dość podobnie do siebie, w stylu poprzednich odcinków, zabawnie i pstrokato  ale widać, że lata dziewięćdziesiąte już się skończyły. Dopiero co, co prawda, ale jednak. Wyróżnić trzeba Daricka Robertsona oczywiście (Chłopaki, Transmetropolitan), bo jest po prostu najlepszy  ale ogólnie mamy do czynienia z komiksem graficznie przyzwoitym. Kolejny album Deadpool Classic będzie krótszy  tylko ośmioodcinkowy. I ponownie zmiana warty  przyjdzie pora na run Franka Tieriego.
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  Myślenie życzeniowe

  Miłosz Cybowski

  Tess Fowler, B. Dave Walters Dungeons & Dragons. Zaćmione życzenie
  

  
  Gdyby B. Dave Walters, scenarzysta Zaćmionego życzenia, poświęcił równie wiele czasu na zbudowanie spójnej fabuły, co Tess Fowler na rysowanie rudych loków jednej z bohaterek, być może mielibyśmy do czynienia z komiksem wartym uwagi.
Ekstrakt: 40%
[image: Dungeons & Dragons. Zaćmione życzenie]
To drugi (po Legendach Wrót Baldura) komiks osadzony w uniwersum Dungeons & Dragons (a dokładnie  w świecie Zapomnianych Krain). Jednak zamiast odwołań do klasyki, postawiono tutaj na nowych bohaterów. Wielu nowych bohaterów. Na pierwszy rzut oka może i są oni całkiem charakterystyczni (szczególnie pod względem wyglądu, choć to raczej efekt sięgnięcia po różnorodność ras tego uniwersum), ale to zdecydowanie zbyt mało, żeby uczynić tę historię interesującą, a ich losy  godnymi uwagi. Nie poświęcono zbyt wiele miejsca na zbudowanie ich charakterów, przez co aż do samego końca pozostają płascy i pozbawieni jakichkolwiek unikatowych cech.
Co zatem z obiecywaną na okładce opowieścią o dorastaniu i stawaniu się potężnymi herosami? No cóż, do całkiem ambitnych należy zaliczyć założenie, że wszystko to uda się osiągnąć w ramach jednego, stosunkowo krótkiego albumu. Dlatego też twórcy nawet nie próbowali przedstawić tego procesu. Zamiast tego fabuła skacze z miejsca na miejsce, od czasów najdawniejszych (gdy drużyna zaczęła się dopiero formować) aż po teraźniejszość (gdy przyszło im zmierzyć się z nękającym ich od lat złem), z różnymi wydarzeniami pomiędzy. 
Główny kłopot polega na tym, że nie mamy tu do czynienia z jednolitą fabułą, ile raczej z wyborem pojedynczych scen, które nie tworzą szczególnie spójnej ani wciągającej historii. Co gorsza, mając do dyspozycji bogate medium, jakim jest komiks, twórcy zdecydowanie nadużywają dialogów. W przeciwieństwie do Legend Wrót Baldura, gdzie dynamiczna akcja była bardzo klarownie przedstawiona zarówno wizualnie, jak i fabularnie, tutaj wszystko się miesza. Co więcej, dostajemy tutaj zdecydowanie zbyt mało informacji na temat świata przedstawionego, przez co brak znajomości Zapomnianych Krain i reguł rządzących D&D uniemożliwia cieszenie się całą historią. I dodane na samym końcu karty postaci przedstawiające statystyki i umiejętności niektórych bohaterów w niczym nie pomagają.
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  Krótko o komiksach:Coś tu nie wyszło

  Dagmara Trembicka-Brzozowska

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

  
  Tak jak Bękarty dały nadzieję na lekką poprawę, tak Łzy Hel przywracają Thorgala. Młodzieńcze lata do poziomu serii jedynie odcinającej kupony. A szkoda.
Ekstrakt: 40%
[image: Thorgal. Młodzieńcze lata #9: Łzy Hel (okładka twarda)]
Tym razem Thorgal, Aaricia i cała załoga Swena  bękarta Haralda  trafiają na wyspę śmierci. W teorii jest to miejsce, w którym pozostawia się szczątki ważnych zmarłych, by trafili wprost do krainy Hel. Czy marynarzom uda się uciec z wyspy-pułapki, zanim umrą z głodu? Albo zanim dopadnie ich okręt żądnego krwi Haralda?
W sumie niewiele więcej da się powiedzieć o fabule tego tomu  bo poza jednym plot twistem, kryjącym się w podziemiach wyspy, nie ma tu nic specjalnie ciekawego. Ta część, mająca wieńczyć serię Młodzieńcze lata, nie wnosi praktycznie nic do całości. Bohaterowie już w poprzednich dwóch tomach pokonali większość przeciwności, które mieli na tym etapie życia pokonać, uratowali kogo się dało i obrali sobie dalsze życiowe cele. Yann nie miał za bardzo czego domykać, powinien był jedynie pożegnać część bohaterów i być może nawiązać do wydarzeń w głównej, klasycznej serii Thorgala  czego nie zrobił. W teorii moglibyśmy oczekiwać po Łzach Hel zakończenia konfliktu na linii HaraldSwen i nawet jakieś dostaliśmy  ale niesatysfakcjonujące i po prostu miałkie.
Dobrze spisał się jedynie Roman Surżenko, rysownik, którego praca tradycyjnie cieszy oko i samym rysunkiem, i kolorami.
Trudno rozpisać się o tym albumie. Bogiem a prawdą wygląda jak tom przejściowy gdzieś ze środka cyklu  nie dzieje się w nim wiele, a jeśli już, to nic ciekawego, bo autor musi rozstawić pionki na polu bitwy przed dalszymi wydarzeniami. Problemem jest fakt, że to finał  nieciekawy i blady.
Plusy:
	rysunki Surżenki


Minusy:
	miałkość fabuły
	nuda ziejąca z kartek






Tytuł: Thorgal. Młodzieńcze lata #9: Łzy Hel (okładka twarda)
Scenariusz: Yann le Pennetier
Data wydania: 5 maja 2021
Rysunki: Roman Surżenko
Przekład: Wojciech Birek
Wydawca:  Egmont
Cykl: Thorgal: Młodzieńcze lata
ISBN: 9788328160170
Format: 48s. 215x290 mm
Cena: 34,99
Gatunek: fantasy
Zobacz w: Kulturowskazie
Ekstrakt: 40%
  



  
  
  
  
  Magazyn Esensja - Magazyn Esensja nr 3 (CCXXV) kwiecień 2023
  




  
  

  Nierówno pod skalpem

  Marcin Knyszyński

  René Goscinny, Albert Uderzo Umpa-Pa
  

  
  Rene Goscinny i Albert Uderzo to Asteriks  wiadomo. Zanim jednak dwaj przyjaciele stworzyli postać dzielnego Gala, napisali i narysowali kilka innych mniej znanych komiksów. Poznajmy ich pierwszego bohatera, dzielnego Indianina Umpa-pę.
Ekstrakt: 70%
[image: Umpa-Pa]
Egmont rozpoczął nowy cykl  Klasyczne komiksy Rene Goscinnego. W listopadzie zeszłego roku ukazał się Luc Junior a w lutym tego roku Umpa-pa. Waleczny czerwonoskóry pojawił się w Polsce po raz drugi  Egmont wydał już jego przygody w 2007 roku. Zarówno wtedy, jak i teraz, otrzymaliśmy ciekawą przedmowę, rys historyczny i genezę postaci a także archiwalne materiały. W najnowszym, drugim wydaniu jest tego trochę więcej  ale w obydwu przypadkach jest to znakomita inicjatywa. Dobrze wiedzieć jak i dlaczego doszło do narodzin starszego kuzyna Asteriksa, będącego jednocześnie pierwszym owocem współpracy dwóch gigantów europejskiego komiksu.
Tak, pierwszym. Zgodnie z tym co możemy wyczytać w przedmowie, panowie poznali się w roku 1951  dwaj młodzi i niedoświadczeni dwudziestoparolatkowie, chcieli nadać europejskiemu komiksowi nieco energii. Takiej amerykańskiej, płynącej z graficznych i narracyjnych wzorców prosto od Walta Disneya. Omawiany dziś album pokazuje ich pierwsze wspólne prace, takie kilkukadrowe paski komiksowe, na których Umpa-pa i jego towarzysze, rysowani w bardzo archaiczny, disneyowski sposób przeżywają jakieś mini-przygody w dżungli wielkiego miasta. W przypadku naszej dwójki autorów, podział rysownik / tekściarz nie był w pełni ukształtowany  dopiero wtedy Uderzo okazał się zdecydowanie lepszym grafikiem niż Goscinny a ten z kolei o wiele sprawniej radził sobie z pisaniem scenariuszy. Ale Umpa-pa w takim wydaniu nie przyjął się o dziwo najlepiej i panowie schowali go do ciemnej szuflady.
Dopiero w 1958 roku, w czasach, gdy Goscinny pracował dla Tin Tina i miał już za sobą wspomnianego Luca Juniora, Umpa-pa został wskrzeszony. Jeszcze przed Asteriksem  choć ten narodzi się już lada chwila. Dzielny wojownik, członek indiańskiego plemienia SzpokoSzpoko, żyje tym razem w wieku osiemnastym i razem z poznanym już na samym początku przybyszem z Europy, komicznym kawalerem Hubertem de la Puree de Cartofelle, przeżywa mnóstwo zwariowanych i inteligentnie napisanych, choć nie zawsze tak samo zabawnych, przygód. Perypetie Umpa-py to pięć zeszytów wydanych pierwotnie między 1958 i 1962 roku  Kanadę (Nową Francję) sprzed dwustu pięćdziesięciu lat kolonizuje coraz więcej przybyszy znad Sekwany. Realia historyczne są tu jednak potraktowane bardzo luźno, naprawdę nie ma co się zżymać na przykład na pruską inwazję skierowaną przeciwko koloniom ich zachodniego sąsiada. Ma być wesoło  i jest.
Umpa-pa i Hubert odpierają ataki zdradzieckiego plemienia Płaskich Stóp, jedzą pemmikan (nie pytajcie), słuchają wodza Tęgiego Bizona, wyprawiają się do Europy po konie, walczą z piratami (w bardzo zabawnej zapowiedzi późniejszych starć Asteriksa i Obeliksa przy wtórze Ga-ga-galowie!) czy pomagają obrońcom Fortu Tyciego w powstrzymaniu inwazji Prusaków (to tutaj pojawia się niejaki Kawaler Franz Katzenblummerswishundwagenplaftembomm, bohater komiksowy o najdłuższym nazwisku w historii  choć do słynnego pythonowskiego Johana Gambolputtyego sporo mu brakuje). Uderzo rysuje to wszystko absolutnie genialnie, czego zresztą nie muszę udowadniać ani jakoś specjalnie uzasadniać  to jest Uderzo, koniec tematu.
Umpa-pa jest komiksem bazującym na poczuciu humoru podobnym do tego z Asteriksa  jakże by inaczej. Sprawia on jednak wrażenie jeszcze niedojrzałego, będącego dopiero zapowiedzią najlepszego okresu Goscinnego, który nadejdzie wraz z latami sześćdziesiątymi. A więc mamy gry językowe (jeszcze nie tak wysublimowane), nawiązania do popkultury (jeszcze nie tak inteligentne) i wszystkie inne charakterystyczne zabiegi ulepszone w przyszłości  komedia pomyłek, kontrast między bohaterami, kpina z cech narodowych i etnicznych, czy wreszcie pochowane gdzieś w nieoczywistych miejscach graficzne easter eggi. Przygotujcie się też na to, że ktoś tu co chwila pokazuje, że ma nierówno pod skalpem.
Omawiany dziś komiks przegrywa z Asteriksem  tego możecie być pewni. Ale przegrać wojowniczymi Galami to nie ujma  i choć nie zawsze jest tak samo wesoło, czasem żart jest za ciężki i wąsaty i czasem Umpa-pa nieco nuży to i tak nie będziecie żałować ani jednej minuty lektury.
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  Wielka księga mądrości po fakcie

  Paweł Ciołkiewicz

  Zerocalcare Przepowiednia pancernika
  

  
  Przepowiednia pancernika to komiks autora, który bije obecnie sprzedażowe rekordy we Włoszech. Zerocalcare, bo pod takim właśnie pseudonimem tworzy Michele Rech, udowadnia, że ambitne komiksy mogą odnosić komercyjne sukcesy.
Ekstrakt: 100%
[image: Przepowiednia pancernika]
Wszystko zaczyna się dość nietypowo. Oto latem 2008 roku (a nie 2018, jak przez pomyłkę podano w komiksie) Zerocalcare, czyli autor i bohater tego komiksu ma gościa. Jest nim on sam we własnej osobie, tyle tylko, że przybywający z odległej przyszłości. No, może nie tak bardzo odległej, jest bowiem starszy o dziewięć lat. I ta starsza wersja autora ofiaruje mu, czyli sobie, Wielką księgę mądrości po fakcie. Jest to monumentalny spis wszystkich błędów, żalów i wyrzutów sumienia towarzyszących mu od czasu, gdy zaczął tworzyć komiksy. Z tą wiedzą ma wiązać się oczywiście wielka odpowiedzialność, bowiem sędziwy Zerocalcare z przyszłości nakazuje młodemu naprawienie wszystkich błędów z przeszłości. Większość z nich dotyczy pewnej dziewczyny. Niestety akurat ich nie da się już naprawić.
Jest w tej księdze jeszcze jedna rzecz, na którą zwraca uwagę autor z przyszłości. Chodzi mianowicie o refleksję dotyczącą głównego motywu komiksu, czyli pamięci o Camille. Lata po stworzeniu tego komiksu autor zastanawia się mianowicie nad tym, czy dziś, czyli w roku 2017, kiedy ten nowy wstęp do komiksu powstaje, pamięta prawdziwą dziewczynę, czy jedynie wytwór swojej fantazji? Czy wspomina swoją koleżankę z dzieciństwa taką, jaką naprawdę była kiedyś, czy taką, jaką powołał do życia na narysowanych przez siebie planszach. Jest to pytanie fundamentalne, bo dotyczy nie tylko istoty aktu kreacji, jego uwarunkowań oraz mechanizmów nim rządzących, ale także wpływu powoływanych do życia narracji na rzeczywistość samą. I to jest jedno z ważniejszych pytań, na jakie trzeba sobie odpowiedzieć. Wrócimy do niego za chwilę
Ten wstęp powstał faktycznie w roku 2017 i Zerocalcare dodał go do późniejszych wydań Przepowiedni pancernika. Jest to zatem prawdziwa podróż w czasie autora, który dziewięć lat po stworzeniu komiksu zastanawia się nad tym, jaki wpływ na jego obecną pamięć o zmarłej koleżance miało zaangażowanie się w tworzenie komiksu, na planszach którego ona odgrywa główną rolę. Bo to przecież Camille jest w tej opowieści najważniejsza, nawet jeśli opowieść o niej autor ozdabia dziesiątkami scenek ze swojego neurotycznego życia. Opowieść o Camille zaczyna się od maila, jakiego autorowi przesyła jej ojciec  Camille nie dała rady. Odeszła na zawsze. To jest szok, z którego Zerocalcare nie może się otrząsnąć. Musi o tym komuś powiedzieć na głos. Musi usłyszeć tę informację, żeby w nią uwierzyć. Jest trzecia w nocy i jedyną osobą, która odbiera od niego telefon, jest oczywiście matka. Walcząc z nerwowymi tikami, przekazuje jej straszną informację i dopiero wtedy zdaje sobie sprawę z tego, że to prawda. Choć nadal daleki jest od tego, żeby w nią uwierzyć
Później śledzimy jego dalsze losy. Widzimy, jak rozmawia o Camille ze swoim najlepszym przyjacielem. Razem z Secco wybiera się do herbaciarni, w której zawsze omawiają ważne sprawy. Próbują rozmawiać, ale zupełnie im to nie wychodzi. Napotykają barierę nie do pokonania. Niespodziewana śmierć przyjaciółki tworzy sytuację, w której nie da się rozmawiać. Nie da się bowiem nic sensownego na ten temat powiedzieć. Coś zgrzyta. Życie wokół toczy się jak gdyby nigdy nic, a przecież wszystko się skończyło. Odeszła dziewczyna, która była dla narratora kimś niezwykle ważnym; kochał ją, ale pieczołowicie pilnował tego, żeby nigdy jej o tym nie powiedzieć. Mało tego, robił wszystko, żeby nie zdradzić się żadnym, najdrobniejszym nawet gestem. To mu się akurat udało - dowiadujemy się tego z licznych, pozornie chaotycznych retrospekcji. Zeroalcare wspomina poszczególne spotkania z Camille i wyraźnie widać to skrupulatnie ukrywane i wypierane uczucie. To właśnie dla Camille Zerocalcare zapisał się do Instytutu Kultury Japońskiej. Dzięki temu miał alibi, by wspólnie z nią jeździć tramwajem. W szkole nieustannie próbował zdobyć jej uznanie, demonstrując jednocześnie całkowity brak zainteresowania jej osobą. Z jednej strony doszukiwał się znaczenia w drobnych gestach, takich jak na przykład pożyczenie korektora na lekcji, z drugiej zaś nie dostrzegał (a może nie chce dostrzegać) poważniejszych sygnałów. Bał się zaangażować, bo przerażała go dojmująca wizja nieuniknionej porażki. Teraz natomiast, gdy rekonstruuje w komiksie swoje wspomnienia, daje o sobie znać jakieś trudne do uchwycenia poczucie winy.
Pomiędzy retrospekcjami dotyczącymi Camille umieszczone zostały scenki z codziennego życia bohatera. Wyłania się z nich obraz dość znerwicowanego człowieka obdarzonego niezwykłą wyobraźnią i poczuciem humoru, który w niezwykle ekspresyjny sposób ukazuje swoje fobie, natręctwa, rytuały i nawyki. Paranoiczny strach przed zmianą wypracowanych przez lata przyzwyczajeń objawia się na przykład podczas zwyczajnych  mogłoby się zdawać  zakupów. Poprawne relacje z sąsiadami okazują się tylko mieszczańską fasadą, która rozpada się w pył, gdy tylko bohater usłyszy jakiś jego zdaniem absurdalny zarzut. Przecież on do diabła nie jeździ po mieszkaniu na wrotkach! Czy ten starzec mieszkający piętro niżej oszalał? Zerocalcare nie potrafi w zasadzie cieszyć się z niczego, bo spodziewa się nieustannie, że zaraz wszystko co dobre, skończy się. Praca w studiu animacji nie tylko nie przynosi mu żadnej radości, ale sprawia, że pogrąża się w swoich lękach. Nieustannie boi się tego, że zostanie zdemaskowany jako ktoś, kto tak naprawdę nie potrafi rysować. Krótko mówiąc: jego życie to pasmo nieustannych udręk, ale autor przedstawia je w ten sposób, że z twarzy czytelnika nie schodzi uśmiech. I nie chodzi tu wyśmiewanie cudzych nieszczęść (no, może trochę), tylko docenianie poczucia humoru, z jakim to wszystko zostało przedstawione.
Zresztą autor nie jest w tych swoich zmaganiach sam. Powołuje do życia cały zastęp wyimaginowanych postaci wywodzących się z kultury popularnej i nie tylko, reprezentujących jego własne lęki, emocje czy postawy. Na co dzień towarzyszy mu tytułowy pancernik, czyli wymyślony towarzysz, który nieustannie obdarza go swoimi mądrościami i przepowiedniami. Co ciekawe, są one zawsze prawdziwe. Nawet jeśli kierując się wskazówkami pancernika bohater nie osiąga zamierzonych rezultatów, to przecież wynika to jedynie z tego, że musiał go źle zrozumieć. Poza tym na planszach komiksu znajdziemy między innymi Leonidasa z 300 zagrzewającego bohatera do walki, pojawia się także sierżant z Full Metal Jacket reprezentujący motywację i silną wolę. Także i inni ludzie często występują tu pod postacią wymyślonych bohaterów albo zwierząt. Autor powołuje ich do życia z niezwykłą lekkością i pomysłowością, zwracając przy okazji uwagę czytelnika na specyfikę relacji społecznych czy indywidualnych postaw.
Graficzna warstwa komiksu jest doskonale dopasowana do tej żywiołowej, rozbieganej i pełnej przesady narracji. Dynamiczna, cartoonowa kreska stanowiąca połączenie undergroundowej stylistyki z mangowym kadrowaniem czyni tę opowieść niesamowicie ekspresyjną. Zamaszysta gestykulacja i wymowna mimika zostały wykreowane za pomocą surowej, swobodnej, niemal szkicowej linii, dzięki czemu bohaterowie raz po raz niemal wyskakują z rozchwierutanych (przyznaję, od dłuższego czasu chciałem gdzieś użyć tego słowa, lepszej okazji chyba nie będzie) kadrów. Autor posługuje się jedynie czernią i bielą oraz rastrowymi plamami szarości. Tylko we wstępie pojawia się dodatkowy kolor, chyba tylko po to, żeby dodatkowo wyróżnić ten dodany do komiksu po latach fragment. Całość zostaje wzbogacona mnóstwem dymków z tekstami, które stanowią integralną część wizualizacji. Tak, komiks jest przegadany, ale to właśnie ten słowotok głównego bohatera jest jednym z elementów czyniących go wyjątkowym.
W związku z polską premierą trzeba również wspomnieć o tym, że od momentu ukazania się tego komiksu we Włoszech powstały już dwie jego adaptacje. W roku 2018 na ekrany kin trafił film fabularny zatytułowany Przepowiednia pancernika, natomiast w roku 2021 na Netfliksa wjechał serial animowany swobodnie nawiązujący do komiksu, zatytułowany Oderwij wzdłuż linii. Filmu nie wiedziałem, więc nie będę się wypowiadał, natomiast o serialu kilka zdań pozwolę sobie napisać. Najpierw widziałem serial  dwukrotnie  a dopiero później przeczytałem komiks. Kolejność nie jest w tym przypadku bez znaczenia. Po obejrzeniu serialu komiks może bowiem początkowo sprawiać wrażenie bardziej chaotycznego i przypadkowego. Inna jest struktura serialu, inaczej rozłożone są akcenty, w inny sposób przedstawiona została również Camille (która zresztą w animacji ma na imię Alice). Jest tu wyraźny motyw przewodni  podróż trójki bohaterów, podczas której Zerocalcare wspomina swoją znajomość z Alice, a widz powoli uświadamia sobie, jaki jest cel tej wyprawy. Wszystko od samego początku zmierza do przejmującego i niezwykle wzruszającego finału. W komiksie z kolei dowiadujemy się o śmierci dziewczyny na samym początku, co na pewno w zupełnie inny sposób ustawia dalszą lekturę. Zmian jest zresztą więcej. Na przykład zupełnie inaczej poprowadzony został wątek Grety. W komiksie wraz z przeprowadzką do centrum straciła ona w zasadzie kontakt z Zerocalcare oraz Secco i zadomowiła się w zupełnie obcym dla nich świecie. Natomiast w animacji Greta ma na imię Sarah i jest obok Secco bliską przyjaciółką głównego bohatera.
W konsekwencji trudno nawet sensownie postawić pytanie, co jest lepsze  komiks czy jego adaptacja, bowiem są to w gruncie rzeczy dwa bardzo różne dzieła. Komiks jest bardziej żywiołowy, rozbiegany i różnorodny, choć oczywiście jego struktura również jest podporządkowana jednemu celowi. Jest nim mianowicie refleksja na temat życia przyjaciółki, która zmagała się samotnie z własnymi demonami, choć obok cały czas był zakochany w niej chłopak. Chłopak, który jednak nie tylko sam nie wykonał żadnego gestu, ale najwyraźniej przeoczył jej prawdziwe problemy i teraz próbuje jakoś poradzić sobie z dręczącymi go wyrzutami sumienia. Natomiast animacja ma bardziej schematyczny charakter. Podróż trójki bohaterów na pogrzeb wyznacza rytm całej opowieści, a niezwykle angażujący emocjonalnie finał staje się dla autora okazją do swoistego rozliczenia i usprawiedliwienia. W komiksie tego nie ma, to poczucie winy zdaje się cały czas wisieć nad głównym bohaterem. O czym nieustannie przypomina mu Wielka księga mądrości po fakcie.
Przepowiednia pancernika to bez wątpienia komiks, który trzeba poznać. Nie tylko dlatego, żeby przekonać na własną rękę, jak osiąga się komercyjny sukces. To ważne dzieło, w którym Zerocalcare nie tylko rozlicza się ze swoją przeszłością, ale także podejmuje refleksję na temat natury narracji autobiograficznej. W tym kontekście szczególnego znaczenia nabiera wspomniana animacja. Różnice pomiędzy sposobem przedstawienia niektórych postaci (w tym siebie samego) oraz samej historii dodatkowo uzasadniają postawienie pytania o relację pomiędzy fikcją a rzeczywistością. Pytania, które zresztą stawia sobie również sam autor. Czy dziś mianowicie pamięta on swoją przyjaciółkę taką, jaka była naprawdę, czy może taką, jaką powołał do życia na planszach swojego komiksu. A może taką, jaka pojawiła się w Netfliksowym serialu? Która Camille/Alice jest prawdziwa? Może żadna z nich? Może wszystkie?
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  Traumy i niezaleczone rany

  Piotr Pi Gołębiewski

  Aimée de Jongh Powrót pszczołojada
  

  
  Przyznajcie się, kiedy ostatnio mieliście kontakt z komiksem holenderskim? Dzięki wydawnictwu Lost in Time teraz macie okazję, a to za sprawą Powrotu pszczołojada Aimée de Jongh.
Ekstrakt: 70%
[image: Powrót pszczołojada]
Od razu wyjaśnijmy, że tytułowy pszczołojad to żaden międzygalaktyczny potwór, tylko gatunek ptaka, także żyjącego w Polsce. A w zasadzie dwóch gatunków. W komiksie jednak chodzi o drapieżnika z rodziny jastrzębiowatych, lepiej znanego, jako trzemielojad zwyczajny. Niemniej Aimée de Jongh nie jest ornitologiem. W jej opowieści ptak ten jest symbolem. Jednym z wielu.
Powrót pszczołojada to stonowana, refleksyjna i oniryczna pozycja, w której nie wszystko, co widzimy jest takie, jak się wydaje. Jej głównym bohaterem jest księgarz Simon Antonisse, znajdujący się właśnie na życiowym zakręcie. Po wielu latach musi zamknąć prowadzoną przez siebie, rodzinną księgarnię, którą odziedziczył po ojcu. Nie może się jednak z tym pogodzić, co sprawia, że coraz bardziej oddala się emocjonalnie od żony. Punktem kulminacyjnym jest tragiczne zdarzenie, którego był świadkiem. Otóż na jego oczach kobieta rzuciła się pod pociąg. To sprawia, że odnawia się w nim trauma z młodości, stanowiąca wciąż niezaleczoną ranę.
Komiks Aimée de Jongh jest swego rodzaju powiastką filozoficzną. Nie można go więc traktować dosłownie. Zwłaszcza, że kiedy trafia się na wątki rodem z Lolity, odbiór głównego bohatera przestaje być jednoznacznie pozytywny. Tymczasem, jeśli przestajemy go lubić i angażować się w jego cierpienie, lektura przestaje mieć sens. Dlatego należy się przygotować na duże ilości symboliki oraz wieloznaczności. Do tego stopnia, że pod koniec można się długo zastanawiać nad tym, co z tego co zobaczyliśmy było prawdziwe, a co nie.
A jednak mam wrażenie, że autorka nieco przesadziła. Wielowymiarowość fabuły niekoniecznie musi oznaczać, że z marszu mamy do czynienia z arcydziełem. Są bowiem momenty, kiedy Aimée de Jongh ociera się o pretensjonalność. Ewolucja postawy Simona przebiega stosunkowo łatwo. Trochę zbyt łatwo, jak na kogoś, kogo od blisko trzydziestu lat prześladuje poczucie winy.
Od strony wizualnej Powrót pszczołojada oferuje całkiem przyjemne doznania estetyczne. Choć nie można powiedzieć byśmy obcowali z dynamiczną kreską, jej elegancja i oszczędność sprawia, że doskonale komponuje się z refleksyjną fabułą.
Choć nie do końca przekonuje mnie dzieło Aimée de Jongh, nie mogę go również przesadnie krytykować. To porcja ciekawej lektury, która może się podobać, pod warunkiem, że nie uwierzy się w opis na tylnej stronie okładki, z którego można dowiedzieć się, że Powrót pszczołojada to jedna z najlepszych powieści graficznych 2016 roku. Autorka porusza bowiem ważne tematy, co wymusza na czytelniku refleksję na ich temat, ale stosowane przez nią uproszczenia trochę spłycają przesłanie.
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  Pół na pół

  Dagmara Trembicka-Brzozowska

  Dylan Burnett, Donny Cates, Geoff Shaw Thanos #2
  

  
  Ten komiks można by zrecenzować tak naprawdę dwukrotnie  negatywnie przez pierwszą część albumu i pozytywnie przez drugą.
Ekstrakt: 40%
[image: Thanos #2]
W pierwszym albumie z cyklu Thanos (wydanego w ramach Marvel NOW 2.0) przybliżono nam moment nieomalże upadku morderczego tytana. Thanos, oczywiście, przetrwał  ale na próżno liczyć na bezpośrednią kontynuację tych przygód w drugim tomie. Tu zaczynamy od tego, że fioletowy despota podbija galaktykę, bezlitośnie miażdżąc wrogów, by znienacka stanąć twarzą w twarz z Ghost Riderem (tu jako wcielenie Franka Castlea). Ten przenosi go w czasie o miliony lat w przyszłość, by wspomógł starszego Thanosa w jego makabrycznej misji unicestwienia całego życia (ale w sumie to  zdobycia dziewczyny). Pokręcone? Dziwne? Tak, a to dopiero pierwsze kilkanaście stron komiksu.
Ta część Thanosa jest najzwyczajniej nudna. Donny Cates, scenarzysta długich historii w albumie, sobie tutaj nie poradził  patetyczne dialogi, za długie walki, absurdalne, niewyjaśnione do końca fabularnie momenty, w których pojawiają się inni bohaterowie Marvela (jak np. brodaty, stary Hulk, którego możecie zobaczyć na okładce) po prostu męczą. Te zeszyty (oryginalnie #1318 serii Thanos) ratuje nieco grafika: Geof Shaw (rysunek) i Antonio Fabela (kolor) tworzą zgrany duet. Kreska jest dość realistyczna, kolory ciemne i przygaszone  pasują w sam raz do tej historii. Znajdziemy też kilka naprawdę ładnie zrobionych kadrów. Jednak brak tu zaskoczeń i fajerwerków. Ot, bardzo średnia, standardowo rysowana historia pełna momentów nie tyle wow, co wtf.
Jednak potem zaczyna się zabawa  dosłownie. W środkowej części zebrano sześć krótkich historyjek, zatytułowanych wspólnie Thanos Annual #1. Tu różne wyczyny Thanosa zostały zaprezentowane jako opowieści Ghost Ridera, na ogół komiczne i kuriozalne (chociaż nie zawsze). Każdą z nich rysował inny autor, więc mamy przekrój stylów od realizmu po coś rodem z My Little Pony. To naprawdę miła chwila oddechu  nawet jeśli są niewysokich lotów  po kiepskim początku.
Gdy Rider jednak kończy swoje opowiastki, przechodzimy do ostatniej części albumu, czyli Cosmic Ghost Rider #15, ponownie ze scenariuszem Catesa, w których Frank Castle traci swoją demoniczność i jako wybitny wojownik trafia prosto do Valhalii. Szybko jednak zmienia zdanie i postanawia wrócić do przeszłości, by zaopiekować się Thanosem-niemowlęciem i wychować go na dobrego człowieka. Brzmi kuriozalnie? I takie jest  zwłaszcza gdy akcja płynnie zmienia się w festiwal przemocy tak ogromny, że aż śmieszny. Całość ratują naprawdę świetne, dynamiczne rysunki Dylana Burnetta (mającego talent do rysowania wyrazistych postaci zapadających w pamięć), podbite soczystymi barwami Fabeli.
Jako całość Thanos #2 jest nierówny ze wskazaniem na słaby  ma kilka ciekawych momentów, ale to raczej gros mrugnięć okiem do czytelnika, nieuzasadnionych crossoverów, brutalności i przedziwnych fabuł, posypane szczyptą humoru. Najbardziej ratuje ten album rysunek  zwłaszcza w króciakach i części o Ghost Riderze. Ogółem fani fioletowego tytana oraz Marvelowego mieszania uniwersów mogą być całkiem zadowoleni i bawić się nieźle, ale poza nimi nie widzę wielu szczęśliwych odbiorców.
Plusy:
	rysunki, zwłaszcza te w wykonaniu Burnetta
	krótkie historie o Thanosie


Minusy:
	kuriozalność fabuły
	symfonia przemocy
	nieuzasadnione crossovery
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  Demony i halucynogenne grzybki

  Sebastian Chosiński

  Robert Adler, Jakub Babczyński, Tomasz Kontny, Unka Odya, Michał Śledziu Śledziński Wydział 7 Zeszyt specjalny #2: Import-Export
  

  
  Całkiem możliwe, że kolejne zeszyty specjalne Wydziału 7 będą już zawsze ukazywać się po pięciu regularnych odcinkach serii: Helena ujrzała światło dzienne po piątej Dobranocce, natomiast Import eksport pojawia się po dziesiątych Wilkach. Tym razem Tomasz Kontny stworzył zbiór krótkich i bardzo różnorodnych  w treści i formie  historii, których wspólnym mianownikiem są członkowie tytułowego Wydziału 7 SB.
Ekstrakt: 90%
[image: Wydział 7 Zeszyt specjalny #2: Import-Export]
Kto z wielbicieli komiksowego Wydziału 7 (a takich osób wśród czytelników Esensji na pewno nie brakuje), ma jeszcze w pamięci wydany przed trzema laty pierwszy zeszyt specjalny serii, który poświęcony został romskiej bohaterce cyklu Helenie Kwiatkowskiej, sięgając po drugie tego typu wydawnictwo, będzie mocno zaskoczony. Tamto było zwartą opowieścią o dramatycznych losach TW Aleksandry, Import eksport jest natomiast zbiorem pięciu niepowiązanych ze sobą tematycznie shortów, na dodatek zilustrowanych przez różnych autorów. Jakby tego było mało, poszczególne opowieści nie tylko umieszczono w różnych latach, ale także wpisano je w odmienne kostiumy gatunkowe: od humorystycznej przedszkolnej historyjki dla dzieci po typowy dla całego cyklu horror nadprzyrodzony. Taka konwencja wymagała  dla podkreślenia znaczących różnic  zatrudnienia paru rysowników.
Album otwiera rozdział zatytułowany Wydziałek  swoją drogą świetny szyld!  w którym poznajemy głównych bohaterów serii, to jest Kubę (czyli przyszłego dominikanina Jakuba Langego), Bogusię (doktor Bogumiłę Fiszer), Helenkę (wspomnianą już wcześniej Kwiatkowską) i Filipka (majora SB Filipa Dobrowolskiego), a mowa jest także o Szymku (poruczniku Szymonie Wilku)  w czasach, kiedy wszyscy oni są jeszcze przedszkolakami. Nic więc dziwnego, że i waga problemów, z jakim muszą się borykać, jest nieco innego kalibru. Aczkolwiek z perspektywy kilkulatków konieczność zmierzenia się z obrzydliwym demonem Szpinakerem musi być niezapomnianym i traumatycznym przeżyciem. Na szczęście wspólnymi siłami znajdują sposób na ujarzmienie potwora. Można się pośmiać, zwłaszcza że rysunki Kuby Babczyńskiego idealnie wpisują się w dziecięcą formę narracji.
W narysowanej przez Roberta Adlera (który współpracował już z Tomaszem Kontnym przy Martwej wodzie) Prognozie nastrój jest o sto osiemdziesiąt stopni odmienny. Na zdjęcia próbne dla telewizyjnych prezenterów pogody zgłasza się młody mężczyzna, który gdy tylko przystępuje do wykonania zadania  pada martwy. Zdarzenie jest na tyle nietypowe, że trup trafia na stół sekcyjny w pracowni doktor Fiszer. Kiedy próbuje ona naciąć ciało, w pomieszczeniu zaczynają dziać się dziwne rzeczy. Lekarka nie widzi innego sposobu, jak wezwać na pomoc Helenę. Ta, dochodząc do wniosku, że umysł zmarłego próbuje się z nimi skontaktować, wpada na pewien pomysł. Jego realizacja wywołuje jeszcze większą konsternację obu kobiet, gdy okazuje się, że zostają one skonfrontowane z wydarzeniami, które dopiero nadejdą.
Kogo przeraziła Prognoza, zapewne odetchnie z ulgą przy Skrzatach, które zilustrował popularny Śledziu, czyli Michał Śledziński (autor kultowego Osiedla Swoboda). Są one zresztą zabawną wariacją na temat wchodzącej w skład przygód Kapitana Żbika miniserii, którą zadebiutował w tym cyklu Jerzy Wróblewski (chodzi o zeszyty zatytułowane Wieloryb z peryskopem, Wiszący rower oraz Tajemniczy nurek). Oficer MO Szymon Wilk zostaje odkomenderowany do znajdującego się w leśnych ostępach obozu harcerskiego. Druhowie skarżą się, że nocami ktoś stroi sobie z nich głupie żarty  ukrywa przedmioty, wiąże sznurowadła w butach. Korzystając z obecności doświadczonego śledczego, postanawiają przeprowadzić profesjonalne dochodzenie. Jego wynik najbardziej zaskakujący okazuje się dla samego porucznika, który na dodatek dostaje nieźle po głowie (i to wcale nie w przenośni). Fabularnie opowieść ta ma do zaoferowania dwie ciekawostki: po pierwsze  choć w sposób ironiczny, mówi sporo o funkcjonowaniu władz w czasach Polski Ludowej, po drugie  niesie ze sobą wciąż aktualne przesłanie proekologiczne.
W Spowiedzi następuje powrót do nadzwyczaj poważnej tematyki. Pewnego dnia do konfesjonału, w którym zasiada dominikanin Jakub Lange, przychodzi młody mężczyzna. Robi to po raz pierwszy w życiu, ma więc sporo spraw obciążających sumienie. Oszukiwał, krzywdził, zabijał, czuł pychę. Co gorsza, niczego nie żałuje i nie ma wcale zamiaru zmieniać się w przyszłości. Dla zaszokowanego takim bezpardonowym wyznaniem spowiednika to jednak dopiero początek grozy. Osoba, która zgłosiła się do niego, snuje diaboliczną opowieść o swoim  naznaczonym piętnem rodziciela  życiu. Podświadomie szuka pomocy, wyzwolenia z zaklętego kręgu nienawiści, odnalezienia spokoju u boku kogoś bliskiego i zaufanego. Z drugiej strony pragnie zwracać na siebie uwagę w nadziei, że kiedyś odnajdzie do niej drogę albo ojciec biologiczny, albo ten w Niebiosach. W przeciwnym razie dla wszystkich skończy się to niewyobrażalnym kataklizmem. Rysunki Łukasza Pawlaka przydają tej historii niesamowitości. Choć niektóre kadry wywołują wrażenie, iż mamy do czynienia z komiksem młodzieżowym  w rzeczywistości jest to rasowy horror.
Zamykającą Import eksport opowieścią jest przewrotne Grzybobranie Unki Odyi (znanej z serii fantastycznej Brom). Korzystając z wolnego czasu, major Filip Dobrowolski wybiera się z rodziną do lasu. Tam zaś spotyka go niezwykła przygoda. Pod wpływem wywołujących halucynacje grzybków przenosi się w czasie i spotyka omawiających kolejne fabuły pomysłodawców Wydziału 7. Niecodzienne spotkanie oficera Milicji Obywatelskiej (Służba Bezpieczeństwa działała w jej strukturach) sprzed kilkudziesięciu lat ze współczesnymi artystami niezależnymi musi obfitować w zabawne dialogi, zwłaszcza gdy Tomek Kontny prowokacyjnie wkłada w ich (w tym też swoje) usta stek wulgaryzmów, na które peerelowscy stróże prawa  znamy to z serii o kapitanie Żbiku  byli szczególnie wyczuleni.
Te pięć znakomitych rozdziałów to nie wszystkie atrakcje, jakie przynosi Import eksport; dochodzą bowiem jeszcze hojną ręką darowane czytelnikom projekty okładek (w tym autorstwa Zbigniewa Kasprzaka), szkice, projekty postaci i kadry alternatywne. Graficy pozwalają także zerknąć za kulisy ich pracy, przedstawiając w formie opisowo-rysunkowej etapy powstawania przykładowych plansz. Można czytać ten zeszyt nawet bez znajomości regularnych odcinków serii (od Operacji Totenkopf po Wilki), ale gdy mamy świadomość tego, co się w nich działo  przyjemność jest oczywiście większa.
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  Zamknięta w opowieści

  Agata Włodarczyk

  Jody Houser, Ryan Kelly Stranger Things #3: Prosto w ogień
  

  
  Dzieci wychowywane w ośrodku badawczym, poddawane nieludzkim eksperymentom, obdarzone niewyobrażalnymi mocami  co się stanie, gdy uciekną? Co się stanie, gdy jedno z nich zostanie poddane takim manipulacjom, że straci poczucie rzeczywistości?
Ekstrakt: 60%
[image: Stranger Things #3: Prosto w ogień]
Poświęcenie Francine/Szóstki nie poszło na marne  Rickyemu i Marcy udało się uciec z laboratorium doktora Brennera, a także ułożyć sobie względnie normalnie życie. Wciąż poszukują informacji na temat projektu, którego byli obiektami badawczymi, tropiąc innych, którzy również być może stamtąd uciekli. Tak trafiają na ślad dokonującej zagadkowych przestępstw grupy, której przewodzi Ósemka, posługująca się imieniem Kali. To jednak nie koniec rewelacji: to od niej dowiadują się, że bliźniaczka Marcy, Jamie/Dziewiątka, przeżyła. Jednakże dzięki zabiegom Brennera to wcale a wcale nie jest dobra wiadomość. Czy uda im się ją odnaleźć, zanim dojdzie do kolejnych tragedii?
Prosto w ogień to opowieść tak o ponownych spotkaniach, jak również poszukiwaniu swojego miejsca w świecie, gdzieś pomiędzy byciem normalną nastolatką a osobą obdarzoną parapsychologicznymi umiejętnościami. O tym, że nasi bohaterowie nigdy tak naprawdę nie będą jak inni, doskonale informuje nas otwierająca tom sekwencja, przedstawiająca urojenia Jamie. Projekt MK Ultra pozostawił ich ze zbyt dużym bagażem, aby mogli się z niego łatwo otrząsnąć. Jeśli jednak będą wciąż się wspierać i sobie pomagać  przetrwają. Być może również uda im się zemścić na oprawcach.
Jody Houser po raz kolejny przygotowała nieźle napisaną historię, przeplatając tym razem nie tylko przeszłość z teraźniejszością, ale dodając do tej skomplikowanej układanki również wewnętrzny świat Dziewiątki. Mocniej również zahacza o serial, wprowadzając na karty swojej historii Ósemkę, pojawiającą się w drugim sezonie Netflixowej produkcji. Tak jak Szóstkę można było czytać samodzielnie, tak Prosto w ogień wymaga wcześniejszego zaznajomienia się chociaż z poprzedzającym ją tomem  a i wtedy może wydawać się nieco chaotyczna. Sama w sobie zaś jest interesująca, ale trudno określić ją mianem oryginalnej czy wstrząsającej swoim przekazem. Podobnie jak poprzednie, wciąż pozostaje po bezpiecznej stronie znanych tropów oraz fabularnych schematów.
Nad kolejnym tomem z serii Stranger Things Houser pracowała z Ryanem Kellym, który utrzymał wprawdzie realizm przedstawień, oddając również serialowy wygląd Kali, jednak dużo częściej uciekał w bardziej fantastyczny świat, na co pozwalała mu treść urojeń Jamie. W efekcie otrzymujemy ciekawą od strony wizualnej pracę, przy której na pewno nie zawieje nam nudą czy zbytnią monotonią. Choć, po prawdzie, Kelly mógł nieco bardziej popracować nad portretowaniem bohaterów - wygląd Dziewiątki czasem na przestrzeni dwóch stron potrafi nieco za bardzo się różnić. Fantastyczną pracę wykonała tu również kolorystka, Triona Farrell, której cieniowanie oraz dobór kolorów tworzą właściwie atmosferę Prosto w ogień. Graficznie ten tom wypada naprawdę nieźle.
Pozostajemy w rozpoczętym przez Szóstkę kręgu traum doświadczonych przez dzieci wciągnięte nieraz siłą czy podstępem do programu badawczego MK Ultra. Skoro powiedziało się A, należy powiedzieć i B  Jody Houser pokazuje nam zatem, co stało się z tymi, którym udało się umknąć z laboratorium Brennera, jak również, co przydarzyło się tej, która tyle szczęścia nie miała. I chociaż scenarzystka fantastycznie bawi się liniami czasu w swojej opowieści, ta pozostaje po prostu porządnie dobrą rozrywką.
Plusy:
	interesująco przedstawione urojenia Jamie
	dalsze sprawne wykorzystanie retrospekcji w opowiadanej historii
	siła sióstr


Minusy:
	fabuła wciąż realizuje bezpieczne, narracyjne schematy
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  Same śliczności

  Dagmara Trembicka-Brzozowska

  Carbone, Gijé Pozytywka #1: Witamy w Pandorii
  

  
  Jakiś czas temu Egmont zaczął jakiś czas temu dodawać w dziale komiksów dla dzieci serie wydawane w większym formacie, w twardej oprawie, które zachwycają rysunkami. Takie są Pamiętniki Wisienki, taka jest Czarolina, a teraz także rozpoczęta w roku 2021 Pozytywka.
Ekstrakt: 100%
[image: Pozytywka #1: Witamy w Pandorii]
Nie skłamię jeśli powiem, że graficznie ten album mnie zachwycił. Począwszy od okładki  z pięknymi barwami i wypukłymi elementami  po kwestie stricte graficzne wewnątrz; to naprawdę prześliczny komiks. Rysownik, Jérôme Gillet (znany pod pseudonimem Gijé), pochodzi z Kongo, ale na nasze szczęście przyjechał do Belgii, by studiować i pracować. Z kart Pozytywki przebija jego talent do tworzenia baśniowych realiów i stworów, do doboru koloru i malowania emocji na kadrach. Ten album doskonale się ogląda  zdecydowanie sięgnijcie po niego choćby po to, żeby zobaczyć rysunki.
Ale nie samą grafiką żyje ta historia. Carbone, czyli Bénédicte Carboneill, to scenarzystka, ale też nauczycielka i wydawczyni, specjalizująca się w historiach dla młodych odbiorców. Tu zaprezentowała nam klasyczną niemal opowieść: niedawno osierocona Nola dostaje od ojca prezent, śliczną pozytywkę należącą wcześniej do jej matki. Okazuje się, że przedmiot jest jednocześnie portalem do magicznej krainy, Pandorii, zamieszkanej przez różnego rodzaju stwory oraz mających nietypowe umiejętności ludzi. Nola stawia pierwsze kroki w nowym miejscu, pomagając swojej rówieśniczce w ocaleniu jej matki  a przy okazji trafia na trop niebezpiecznej intrygi narkotykowej.
Niby nic specjalnego  widzieliśmy ten motyw wielokrotnie  ale tu został napisany bardzo zgrabnie. Carbone dobrze radzi sobie z pokazaniem elementów żałoby i prób pogodzenia się z utratą bliskiej osoby; podobnie udanie wypadają sceny akcji. Nie jest to skomplikowana  przynajmniej na tym etapie  historia, jednak czyta się dobrze, postaci są interesujące, a całość zdecydowanie ma szanse na zainteresowanie i dziecka, i dorosłego.
Witamy w Pandorii to bardzo udany komiks. Jest przede wszystkim śliczny (te kolory! Te projekty postaci!), ale także interesujący na poziomie fabularnym. Jako początek serii sprawdza się doskonale i mogę go z czystym sumieniem polecić.
Plusy:
	przepiękne rysunki, nie można oderwać oczu
	interesująca fabuła na poziomie akcji i emocjonalnym


Minusy:
	brak
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  Przeklęty życiem

  Marcin Knyszyński

  Jim Calafiore, Georges Jeanty, Buddy Scalera, Frank Tieri Deadpool - Classic #8
  

  
  Trzecia seria Deadpoola w wydaniach zbiorczych od Egmontu powoli dobiega końca. Ósmy tom jest nieco krótszy niż pozostałe  zawiera osiem odcinków jednego autora. Jak wywiązał się z powierzonego mu zadania Frank Tieri? No, mogło być lepiej.
Ekstrakt: 50%
[image: Deadpool - Classic #8]
Jimmy Palmiotti odszedł z serii we wrześniu 2001 roku  po odcinku pięćdziesiątym szóstym. Frank Tieri nie miał żadnych wątków do dokończenia (skrupulatność wszystkich autorów pod względem zamykania własnych fabuł w pewną całość jest w przypadku Deadpoola normą), nie pozostawił również żadnych swemu następcy (następczyni). Napisał dwie czteroodcinkowe historie, nawiązujące mocno do pewnego wielkiego wydarzenia mającego miejsce w DC Comics kilka lat wcześniej  ale o tym jeszcze wspomnimy.
Najpierw powraca sprawa tajnego programu Broń X, po udziale w którym Deadpool zdobył swój niesamowity czynnik gojący, uporał się z rakiem, ale przy okazji został drastycznie oszpecony. Teraz, po latach, Deadpool znowu staje się obiektem zainteresowania programu  największy wróg Wolverinea, przerażający Sabretooth, staje się rekruterem Broni X. Wade Wilson daje się zwerbować, bo honorarium jest wprost niesamowite  i wplątuje się w groteskową awanturę przeładowaną akcją, przemocą i dość średnim humorem. Kończy się to wszystko dość zaskakująco. Deadpool jest przeklęty życiem, praktycznie nieśmiertelny  co może być jednocześnie jego siłą i słabością (jak potwierdza również drugi filmowy Deadpool).
I teraz mam problem. Aby napisać cokolwiek o drugiej połowie ósmego tomu Deadpool Classic musiałbym zaserwować potężnego spojlera. Zrobimy tak  będzie to spojlerem tylko dla tych czytelników, którzy znają Rządy Supermenów z DC Comics. Bo do tego właśnie wydarzenia (i poprzedzającej go cicho sza!) nawiązuje Funeral for a Freak!, czyli druga czteroczęściowa opowieść. Jej pierwszy odcinek jako jedyny narysowany przez znanego z poprzednich zeszytów Jima Calafiorea, pozbawiony jest tekstu! W lutym 2002 roku takie milczące odcinki pojawiły się w wielu seriach Marvela opatrzone wspólnym tytułem Nuff Said. Znakomicie jest to narysowane, ekspresyjnie, z jajem i idealnie do charakteru tejże opowieści.
Ostatnie trzy zeszyty to znów gruba nawijka  Deadpool boryka się z utratą pamięci i próbuje ustalić jak to się stało, że nagle w mieście pojawiło się aż czterech (!) jego naśladowców. Ba, możemy nawet bez problemu przyporządkować każdego z nich do postaci Ostatniego Syna Kryptona, Cyborga, Superboya czy Steela. Jednak sam pomysł parodii Reign of the Supermen to za mało. Trzeba by to jeszcze dobrze napisać. Niestety cały run Franka Tieriego (poza wspomnianym, cichym odcinkiem piątym) jest wyraźnie słabszy niż wszystko, co do tej pory czytaliśmy  stawiam go nawet niżej niż całkowicie średnią końcówkę ery Kellyego.
Tieri tak bardzo chce być godnym następcą Kellyego, że zupełnie nie zauważa możliwości napisania Deadpoola inaczej (patrz Christopher Priest i Jimmy Palmiotti). Autor scenariusza do omawianego dziś komiksu po prostu przesadza  suchary są tak twarde, stare i niewysublimowane, że czasem ma się ochotę na wersję milczącą we wszystkich odcinkach. Tieri wymyślił kilka nawiązań wizualnych do znanych postaci popkultury  pierwszy z brzegu to Tommy Funny how?! DeVito z Chłopców z ferajny, a zaraz potem idą kolejne. Ale to jest zupełnie nieśmieszne, nieprzemyślane i bezcelowe. Gwoździem do trumny jest występ Bakszysz Boys  tu o mało nie przestałem czytać.
Ósmy tom Deadpool Classic miał być śmieszniejszy i atrakcyjniejszy niż poprzednie, ponieważ tytuł tracił na popularności. Nie tylko Frank Tieri nie stanął na wysokości zadania  rysownik wszystkich siedmiu odcinków z dymkami też zbyt wiele jakości nie wniósł. Georges Jeanty rysuje bardzo standardowo i bezpiecznie  nie próbuje karykatury, nie ciągnie go w stronę jakiejś umowności i celowej przesady. Nie skupia się też na szczegółach i w porównaniu z Calafioreem  jest zwyczajnie słabszy.
Run Tieriego popularności tytułowi nie przysporzył, więc podjęto decyzję o zakończeniu serii na numerze sześćdziesiątym dziewiątym, który miał ukazać się we wrześniu 2002 roku. Komu powierzono napisanie ostatnich pięciu zeszytów? Oto Gail Simone, autorka wydanych niedawno Ptaków nocy z DC Comics! To jej komiksy przeczytamy w dziewiątym, przedostatnim tomie Deadpool Classic. Podobno rewelacja.
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  Każdy chce nosić tarczę

  Piotr Pi Gołębiewski

  Daniel Acuña, Mitch Breitweiser, Ed Brubaker, Dale Eaglesham, Butch Guice, Luke Ross Kapitan Ameryka #7: Proces Kapitana Ameryki
  

  
  Proces Kapitana Ameryki, czyli siódmy tom zbiorczego wydania przygód najbardziej amerykańskiego superbohatera na świecie, to pozycja dla tych, którzy lubią wszystko, co duże i grube. A to za sprawą blisko 500 stron przesyconych akcją.
Ekstrakt: 70%
[image: Kapitan Ameryka #7: Proces Kapitana Ameryki]
Wspominam o objętości, ponieważ generalnie wydania Kapitana Ameryki w ramach Marvel Classic nie przekraczają 300 stron. Różnica jest więc zauważalna. Fabularnie też jest grubo, ponieważ na kartach komiksu spotkamy czterech różnych Kapitanów. Z czego trzech rości sobie prawa do tarczy z gwiazdą, zaś tym jedynym, który chciałby się z nią rozstać jest Steve Rogers. Ale po kolei.
Choć tytuł omawianej pozycji wprost sugeruje, że będziemy mieli do czynienia z procesem, tak naprawdę zajmuje on tylko końcową część tomu. Dotyczy oczywiście Bucky′ego, który pozostał Kapitanem Ameryką, pomimo powrotu do świata żywych oryginału. Świat dowiedział się bowiem, że wcześniej był on Zimowym Żołnierzem, czyli radzieckim zabójcą na zlecenie. W efekcie zmuszony został stanąć przed sądem.
Zanim jednak do tego doszło, najpierw Bucky, Czarna Wdowa, Steve Rogers i Falcon zmuszeni są stawić czoła Williamowi Burnside′owi, szaleńcowi, który jeszcze w latach 50. postanowił zostać Kapitanem Ameryką. Jego metody okazały się jednak aż nazbyt radykalne. Chwilę później herosi muszą walczyć z baronem Zemo, a następnie Steve Rogers odkrywa, że wnuk profesora Erskine′a, twórcy serum superżołnierza, zrekonstruował jego formułę i ma zamiar przehandlować ją na czarnym rynku.
Jak zatem widać, dzieje się sporo. Czasem nawet za dużo, zwłaszcza, że Ed Brubaker przyzwyczaił nas do mroczniejszych scenariuszy z elementami thrillera. Poza tym pojawienie się kolejnych wcieleń Kapitana zaczyna być już męczące. Rozumiem nawiązanie do historii, ale co za dużo, to niezdrowo. Zwłaszcza, że dopiero co wrócił Rogers, który namaścił Bucky′ego na swego następcę.
Najgorzej jednak wypada wątek z surowicą. Nie tylko jest wtórny i sprawia wrażenie wymyślonego na poczekaniu, to jeszcze funkcjonuje całkowicie w oderwaniu od głównej fabuły. Związane jest to z tym, że nie pochodzi, jak reszta, z głównej serii Captain America, a czteroodcinkowego tytułu Steve Rogers: Super-soldier, będącego częścią eventu Heroic Age, mającego posprzątać zamieszanie związane z rządami Normana Osborna i jego H.A.M.M.E.R.
Na szczęście sam proces, a także prowadzące do niego spotkanie z baronem Zemo utrzymuje poziom wcześniejszych skryptów Brubakera. Wciąż imponuje mi, jak sprawnie rozwija swoją wizję przygód Kapitana Ameryki. Choć wskrzeszenie Bucky′ego wydawało się głupim i niepotrzebnym pomysłem, należy przyznać, że postać ta jest poprowadzona wzorowo. Tu nie ma miejsca na przypadki. Całość jest skrupulatnie przemyślana, a rozwój dawnego Zimowego Żołnierza przeprowadzony został bardzo konsekwentnie. Tytułowy proces stanowi logiczną kontynuację wydarzeń, których jesteśmy od dłuższego czasu świadkami.
Ponieważ mamy do czynienia z kompilacją różnych tytułów, nie ma mowy o jednolitej szacie graficznej. Zasadniczo trudno mówić o jednoznacznych artystycznych wpadkach, ale rysownicy nie prezentują równego poziomu. Najgorzej radzi sobie Dale Eaglesham w zeszytach Steve Rogers: Super-soldier. To przykład prostej, wygładzonej kreski z dolnych rejestrów średniej Marvela. Tradycyjnie, najlepiej wypada Mitch Breitweiser ze swoimi mrocznymi i szczegółowymi pracami, choć po piętach depcze mu Luke Ross, który również pokazał klasę. Natomiast zagadkę stanowi Butch Guice, który autentycznie potrafi zabłysnąć pełnymi polotu kadrami, ale trafiają mu się również całe strony robione w pośpiechu na odczepnego.
Proces Kapitana Ameryki nie stanowi najlepszej części cyklu scenariuszy Eda Brubakera, ale też nie jest tak zły, by należało wyprzeć go z pamięci. Pomimo słabszych momentów, zawiera też kilka ciekawych zeszytów, udowadniając, że bohater ubrany we flagę Stanów Zjednoczonych nie musi być tylko patetyczną parodią patriotyzmu na pokaz. W sumie więc jest to bardzo sprawna kontynuacja wcześniejszych wątków, a to, że nie wszystkie jej elementy są równie ekscytujące można zrzucić na karb imponującej objętości.
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  Każda Milady ma swojego DArtangana

  Marcin Osuch

  Michel Blanc-Dumont, François Corteggiani Młodość Blueberryego #3 (wyd.zbiorcze)
  

  
  Czy można katować czytelnika kolejnymi historiami o wojnie secesyjnej i robić to w sposób interesujący i wciągający? Francois Corteggiani i Michel Blanc-Dumont trzecim tomem zbiorczym z przygodami młodego Blueberryego udowadniają, że jak najbardziej tak.
Ekstrakt: 70%
[image: Młodość Blueberryego #3 (wyd.zbiorcze)]
Początek tego tomu zbiorczego, na który składają się trzy oryginalne albumy, jest nieco nietypowy. Jego bohaterem jest pozbawiony jednej nogi aktor, niejaki Cohan. Nie jest to z pewnością najważniejsza postać historii zawartej w tym tomie, ale warto na nią zwrócić uwagę, bo została ciekawie wpasowana w główną intrygę. Jednak mniej uważny czytelnik z dużym prawdopodobieństwem nie poświęci panu Cohanowi zbytu dużo uwagi, gdyż chwilę później na scenę teatru wojny wkracza z przytupem sam porucznik Blueberry. Na kilku stronach w bardzo intensywny sposób autorzy przypominają nam podstawowe cechy głównego bohatera, szaleńczą odwagę i kompletny brak poszanowania dla przełożonych.
Trochę to przypomnienie, a trochę przygrywka do głównego wątku. I tutaj Corteggiani wprowadza postać pięknej kobiety, Eleonore Mitchell, która przybywa do jednostki Blueberryego z pewnym zadaniem. Wraz z nią czytelnik oraz oczywiście porucznik Blueberry wkraczają do świata służb specjalnych. Sprawa już na dzień dobry nie jest przyjemna. Kobieta jest przedstawicielką Partii Pokoju i ma za zadanie dotrzeć do Atlanty, aby sprawdzić, w jakim stanie są tam ranni żołnierze i czy potrzebne są lekarstwa oraz środki opatrunkowe. Ci czytelnicy, którzy pamiętają poprzedni album wiedzą, że zajęte przez konfederatów miasto było otoczone przez wojska Unii i bezlitośnie ostrzeliwane. W tej sytuacji wyprawa młodej kobiety wydawała się co najmniej karkołomnym przedsięwzięciem. Nawet jeśli, a tak się stało, do ochrony przydzielony jej został właśnie Blueberry. Jednak na sprawę tę nieco światła może rzucić fakt, że stoi za nią niejaki Allan Pinkerton. Tutaj warto i wręcz trzeba się zatrzymać, bo postać to ważna z perspektywy fabuły całego tego wydania zbiorczego, co więcej, postać historyczna. Pinkerton założył pierwszą na świecie agencję detektywistyczną - nazwaną, a jakże, Agencją Pinkertona. Wypracował wiele nowatorskich jak na tamte czasy, a w niektórych przypadkach nadal wykorzystywanych, technik detektywistycznych, takich jak inwigilacja podejrzanych czy infiltracja środowisk przestępczych. W trakcie wybuchu wojny secesyjnej dowodził wywiadem Unii i zasłużył się udaremnieniem zamachu na prezydenta-elekta Abrahama Lincolna.
Czy ktoś, kto ma takiego promotora, na pewno jest tym, za kogo się podaje? Czy podobieństwo panny Mitchell do Milady z Trzech muszkieterów jest tylko wizualne? Jakie relacje połączą ją z Blueberrym? Nie wdając się w szczegóły, mogę tylko zapewnić, że wyprawa do Atlanty jako ochrona pięknej kobiety przysporzy Blueberryemu wielu atrakcji. Corteggiani zapewnia nam tutaj olbrzymią liczbę spodziewanych i niespodziewanych zwrotów akcji. Nie wszystkie one będą logiczne, ale zasadniczo scenarzysta wychodzi z całej tej naprawdę długiej historii obronną ręką. Całość czyta się dobrze, intryga jest wciągająca i miłośnicy przygód porucznika Blueberrygo raczej nie będą znudzeni.
Na koniec kilka słów o rysunku. Po Jeanie Giraud, Vansie i Wilsonie, odpowiedzialność za część graficzną przejął Michel Blanc-Dumont, znany u nas m.in. z serii Cartland czy Go West, Young Man. Nie jest to jakiś dramat, ale też nie można powiedzieć, że jest to zmiana na lepsze. Rysunki Blanc-Dumonta są poprawne, ale brak im tej lekkości kreski Girauda, czy perfekcji Vancea. Cóż, nie wszyscy mogą rysować tak samo. Chociaż wizerunkowi panny Mitchell nie można nic zarzucić.
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  Synowie Jodorowskyego

  Andrzej Goryl

  Alexandro Jodorowsky, José O. Ladrönn Synowie El Topo #2: Abel
  

  
  Poza światkiem komiksowym Alejandro Jodorowsky znany jest głównie jako reżyser awangardowych filmów. Wśród jego najsłynniejszych obrazów wymienia się przeważnie Świętą górę, Świętą krew i Kreta. Ostatni z nich doczekał się komiksowej kontynuacji, zatytułowanej Synowie El Topo. Seria liczy póki co dwa tomy, a oba narysował niezwykle zdolny José O. Ladrönn (z którym Jodorowsky pracował wcześniej przy cyklu Final Incal).
Ekstrakt: 80%
[image: Synowie El Topo #2: Abel]
Jodorowsky pisze dużo. W swojej bogatej bibliografii ma dzieła wybitne (takie jak Incal czy Szalona z Sacre Coeur), jednak zdecydowana większość jego komiksów to produkcje co najwyżej średnie, gdzie autor raz po raz powtarza te same schematy i próbuje szokować czytelników identycznymi zagraniami  tak jakby autor pisał je według jednego szablonu. Na szczęście w Synach chilijski twórca bardziej się przyłożył  tekst powstał już dekady temu, niedługo po premierze Kreta i pierwotnie miał być podstawą dla filmu. Ostatecznie został zrealizowany w formie komiksu. Widać, że nie jest to dla niego kolejna fucha, ale projekt, w którym autor chce rzeczywiście coś powiedzieć i dać czytelnikom konkretne doświadczenia.
Przeklęty przez ojca Kain i święty Abel wreszcie się spotykają. Wbrew przepowiedni, nie rzucają się sobie do gardeł, ale wspólnie podejmują wyprawę  zabierają zwłoki matki Abla, by pochować je na wyspie ich ojca. Po drodze natykają się na liczne przeszkody, a relacje między nimi ulegają nieustannym zmianom.
Pod względem konstrukcji scenariusza komiks mocno odwołuje się do filmowego pierwowzoru  to historia drogi, w której bohaterowie natykają się na coraz to dziwniejszych osobników. Cel mają wytyczony  ale czy do niego dotrą? Zobaczymy w kolejnych częściach. Jodorowsky mocno eksploruje wątki nawiązujące do Biblii i ludowego mistycyzmu; opowieść nasycona jest realizmem magicznym, w tej specyficznej odmianie, z której słynie Ameryka Łacińska. Cudowność i świętość przeplatają się tutaj z nadludzkim okrucieństwem i (dosłownym!) zezwierzęceniem. Rozkosze ciała walczą o miejsce z uniesieniami duchowymi  na razie daleko do rozstrzygnięcia. Autor nasyła na bohaterów fanatyków religijnych i pokręcone armie, każe im się zakochiwać i nienawidzić. Jak to u Jodorowskyego  wszystko jest wyraziste oraz wyolbrzymione, uczucia są gorące, a reakcje przesadzone. Tym razem to działa  widać, że autor jest w swoim świecie i wszystkie te zagrania mają uzasadnienie.
Rysunki Ladrönna robią naprawdę dobre wrażenie. Komiks miał imitować narrację filmową i dzięki starannej, szczegółowej kresce oraz dużym, szerokim kadrom udało się to osiągnąć. Scream opublikował album w odpowiednim formacie (powiększone A4), co wzmacnia ten efekt. Ladrönn świetnie uchwycił podobieństwo twarzy Jodorowskyego  komiksowy Kain to niemalże w stu procentach wierna kopia Kreta, w którego wcielił się reżyser. A przy tym udało mu się uniknąć efektu przerysowanego zdjęcia. Ruchy i mimika postaci są naturalne i płynne. Umiejętnie dobrane kolory, mimo że wyrazistsze niż te z taśmy filmowej sprzed półwiecza również od razu przywodzą na myśl Kreta i atmosferę dziwacznego westernu.
Abel idzie sukcesywnie drogą wytyczoną przez Kreta i pierwszy tom komiksowej serii. To dobry album, wyśmienicie narysowany i sprawnie opowiedziany. Na razie jest dobrze, ale mam nadzieję, że Jodorowsky chowa jeszcze kilka asów w rękawie z myślą o kolejnych częściach.
Plusy:
	Intrygująca, dziwaczna fabuła Jodorowskyego
	Staranne rysunki Ladrönna
	Efektowna, filmowa narracja
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Data wydania: 29 czerwca 2020
Rysunki: José O. Ladrönn
Wydawca:  Scream Comics
Cykl: Synowie El Topo
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  Klasyczny quest z biustem w tle

  Dagmara Trembicka-Brzozowska

  Serge Le Tendre, Regis Loisel W poszukiwaniu ptaka czasu #1: Muszla Ramora (wyd. III)
  

  
  Dość trudno jest mierzyć się z oceną W poszukiwaniu Ptaka Czasu  to trochę jak próba zrecenzowania Diuny: seria ma status kultowej i wielu fanów, na dodatek od dekad znana jest czytelnikom i możliwe, że powiedziano o niej już wszystko.
Ekstrakt: 70%
[image: W poszukiwaniu ptaka czasu #1: Muszla Ramora (wyd. III)]
Skoro jednak wydawnictwo Egmont postanowiło ją przypomnieć (i trochę pomieszać z jej kolejnością), warto spróbować zerknąć na nią świeżym okiem. Muszla Ramora, historycznie pierwszy album opublikowany w 1983 roku (w Polsce  w 1990), została ostatnio opatrzona dopiskiem Cykl Drugi. To próba chronologicznego poukładania serii  lata po zakończeniu Ptaka Czasu autorzy narysowali prequel historii, tak więc tom pierwszy stał się tomem otwierającym drugi cykl.
Historia opowiadana w tym komiksie nawiązuje do najlepszych tradycji klasycznego fantasy. Do starego rycerza, którego sława obiega całą krainę, przybywa młoda, seksowna dziewczyna w skąpej sukience, podając się za jego córkę. Namawia go na wyruszenie na quest mający uratować świat  w tym wypadku zdobycie tytułowej Muszli Ramora, artefaktu więżącego złe bóstwo. Brzmi całkiem standardowo jak na ten gatunek  i takie też jest (co przy sprawnej egzekucji nie jest zwykle problemem).
Świat Akbaru, po którym wędrują bohaterowie, jest barwny, pełen magii i niezwykłych, często groźnych stworów. Początkowo może kojarzyć się z Troy, światem Lanfeusta z Troy, ale szybko można zauważyć, że Serge Le Tendre, scenarzysta, nie skupiał się tak mocno na kreacji realiów, stawiając raczej na główną przygodę i bohaterów niż prezentację otoczenia. A quest bohaterów jest całkiem klasyczny: zdobyć magiczny artefakt i uratować świat przed Złem (wielkie Z zamierzone). Trzeba przyznać, że pierwszy album sprawdza się nieźle: akcja toczy się wartko, bohaterowie są interesujący, a całość sprawnie napisana. Akbar jest całkiem ciekawym uniwersum, w którym można z przyjemnością się na chwilę zanurzyć. Bohaterowie też w większości szkicowani są zgrabnie i aż miło ich czytać.
Jeśli coś tu czytelniczo boli  to postać Pelissy, wspomnianej dziewoi, której przybycie wyprawę rozpoczyna. Można odnieść wrażenie, że Le Tendre zbudował ją z dwóch tylko cech: bezczelności i seksapilu. Pomijając kwestię tego, że generalnie pokazana jest w zwiewnej sukience odsłaniającej biust i pośladki (zdecydowanie nie najwygodniejszy strój podróżny), to sposób, w jaki przeważyła szalę zwycięstwa w ostatniej bitwie albumu, wywołał we mnie sporo zażenowania. Takie pokazanie jedynej bohaterki Ptaka Czasu jest z jednej strony seksistowskie, z drugiej miałkie, z trzeciej  zestarzało się źle.
Rysunki Regisa Loisela są chyba najlepszą częścią tego komiksu. Ładne, dobrze wykonane, pełne żywych barw, przyciągają oko i po prostu przyjemnie je oglądać. Wydaje się też, że Egmont odświeżył kolory (może to kwestia innej drukarni?) w odniesieniu do poprzednich wydań. Graficznie  album zdecydowanie zasłużył na piątkę.
Może to kwestia wysokich oczekiwań, ale gdy sięgałam po tę najlepszą serię fantasy w komiksie (jak niejeden współkomiksowicz mi rekomendował W poszukiwaniu), okazało się, że Muszla Ramora nieco rozczarowuje. Jest ładnym, przyjemnym albumem, ale bez fajerwerków  bliżej mu fabularnie do średniaka, który w ramach deus ex machina wykorzystuje damskie walory niż do kultowego tytułu. Może kolejne albumy będą lepsze?
Plusy:
	zgrabnie prowadzona akcja
	bardzo dobra część graficzna


Minusy:
	postać Pelissy  tego typu bohaterki to już przeżytek
	dużo ogranych motywów - zapewne świeżych te prawie 40 lat temu
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  Alter Sisters

  Tomasz Nowak

  Christophe Cazenove, William Maury Supersisters
  

  
  Pojedyncze epizody z Sisters w trykotach superbohaterek pojawiały się już w albumach głównej serii. W większej dawce ich kosmiczne perypetie stanowią jednak wyzwanie zupełnie innego kalibru. Tak dla autorów, jak czytelników.
Ekstrakt: 60%
[image: Supersisters]
Wydany przez Egmont tom zbiera dwie dotychczas wydane części tego podcyklu. Pierwsza, Bohaterka bez lasera, powstała blisko dekadę temu. Składa się z sześciu szortów, które pomimo supermocy dziewczyn, obficie bazują na tej samej podstawie, co cykl główny  odmienności ich obu. Siostry na siebie nieustannie warczą, ale jedna bez drugiej żyć nie może.
Super Marine próbuje przeskoczyć kolejne poziomy szkolenia, dowieść, jak bardzo jest już dojrzała i zasługuje na laser Objawia wielkie serce dla biednego smoka, jednak strzeż się niezwyciężony robocie gigancie, jeśli wyciągnąłeś manipulator po Długouszka!
Z kolei Super Wendy jest jak zwykle do przodu przed młodszą Marine. Chętnie pomoże siostrze, przyjaciółce czy gwiezdnemu szeryfowi, ale też chętnie z pomocy skorzysta, choć nie zawsze jest gotowa to przyznać.
Mimo że Sisters w wersji super pozostają sobą, trzeba twórcom oddać, że nie są w żaden sposób wtórne. Odmienność pomysłów od tych, znanych z głównego cyklu, podkreśla grafika. Maury ma tu ogromną przestrzeń twórczą, z której korzysta w sposób nieskrępowany. Zamaszyście kreśli zróżnicowane światy  każda przygoda rozgrywa się w innym  tak że nawet same Sisters są tu jakieś inne  rysowane swobodniej, bardziej dynamiczne, superbohaterskie właśnie.
Tom drugi, Supersisters kontra Superklony, to historia  jedna!  o pięć lat młodsza. Scenarzyści postawili na połączoną w całość opowieść wielowątkową, a to znacznie trudniejsze. Choć samo przeniesienie przygód sióstr w świat superbohaterów otwiera przed autorami nowe możliwości, wymaga wszelako także więcej. Domaga się przede wszystkim spójnej kreacji świata, w którym rozgrywają się te przygody. Nie ma tu znaczenia, że to przede wszystkim opowieść humorystyczna. Autorzy są więc ze wszech miar ostrożni. Tworząc pojedyncze punkty zaczepienia, zostawiają sobie maksymalnie wiele otwartych furtek.
Super Marine i Super Wendy są podziwiane za swe bohaterskie czyny. Niemniej mają zwyczajne obowiązki i potrzeby, podobne do ich rówieśników. Jednak fakt, że posiadają supermoce budzi u kolegów mieszane emocje. No i zawsze znajdzie się jakiś dobrze znany stary złoczyńca, który zechce to wykorzystać.
Całościowa konstrukcja tomu wyklucza ładunek satyry na miarę tych, jaki serwują jednoplanszówki z głównej serii. Zrozumienie tego faktu już na wstępie lepiej wpłynie na odbiór tej historii. Choć wyraźnie widać tu wątki, z których swobodnie można by wydzielić szorty, scenarzyści konsekwentnie, zgrabnie klecą z nich spójną całość.
Udało się to jednak osiągnąć trochę kosztem rysunków. Więcej pary poszło w scenariusz i nie starczyło już sił na grafikę? Ogólnie nie odbiega ona poziomem od dotąd znanego. Stała się natomiast znacznie mniej szczegółowa. Tutejsze światy są uboższe w detale i tła.
Jeśli coś wydaje się w tym komiksie problemem, to czytelnik. Trudno oczekiwać, że formuła SF uwiedzie zwolenników realizmu znanego z serii głównej. Z kolei oczekiwania zjadaczy fantastyki z pewnością sięgają dużo dalej poza dominujący tu żartobliwy ton. Prostota i pewna powtarzalność ucieszyć mogą głównie zagorzałych fanów serii i tych spośród młodszych czytelników, którzy cenią fantastyczne opakowanie.
Cykl Sisters po kilkunastu tomach, pomimo dorastania wraz z bohaterkami, walcząc o oryginalność, musi zmagać się z brzemieniem wtórności. Siostry w wersji super to zatem na pewno odświeżający przerywnik.
Supersisters muszą ścierać się z kosmicznymi przeciwnościami. U nas, na rynku też nie będzie łatwo. Ani to opowieść realistyczna, ani wysublimowana fantastyka. Na rozrywkę pomiędzy nimi miejsca zostaje niewiele, choć autorzy starają się, jak mogą.
Plusy:
	zróżnicowane historie
	bogate grafiki pierwszej części
	świeża forma starych zagrywek między siostrami
	odświeżająca oprawa przygód, uciekająca przed schematem głównej serii


Minusy:
	zawieszenie w emocjonalnej próżni, w oderwaniu od realizmu
	rozcieńczony humor drugiej części
	niepewny adresat historii rozciągniętej pomiędzy cyklem głównym a anturażem SF
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  Strzeż się węża na pustyni

  Marcin Osuch

  Matz, Philippe Xavier Wąż i kojot
  

  
  Pierwszą rzeczą, która pojawiła się w głowie, gdy zobaczyłem okładkę Węża i kojota i przeczytałem opis, było skojarzenie z kultową XIII Van Hammea i Vancea. I muszę przyznać, że lektura pozycji wydanej przez oficynę Lost In Time rzeczywiście wzbudziła we mnie odczucia podobne do tych, kiedy pierwszy raz zetknąłem się z Dniem czarnego słońca.
Ekstrakt: 100%
[image: Wąż i kojot]
Węża i kojota stworzyli rysownik Phillippe Xavier i scenarzysta Matz (to pseudonim artystyczny Alexisa Nolenta). Obydwaj są dosyć dobrze znani na naszym rynku. Xavier rysował m.in. serie Konkwistador i Krucjata. Matz odpowiadał za scenariusze do Zabójcy i, uwaga, spinoffowego albumu XIII - Mystery: Felicity Brown.
Do skojarzeń i podobieństw z XIII wrócę za chwilę, na razie przyjrzyjmy się Wężowi i kojotowi jako takiemu. Komiks opowiada historię pierwszego skruszonego amerykańskiego mafiosa objętego programem świadków koronnych, czyli WITSEC, skrót od Witness Security Program (ang. Program ochrony świadka). Tym świadkiem jest Joe, a tak naprawdę Giuseppe Barella, boss mafii z Nowego Jorku. Nie, tutaj nie ma żadnych problemów wzorem z XIII  Jason Fly alias X, alias Y, alias Z itp. Tutaj jest prosto, był Barella, jest Joe. Wie, kim był, wie, kim jest, wie dokładnie, co mu grozi. Spotykamy go, gdy kamperem przemierza pustkowia Arizony. Zrezygnował z bogactwa, willi, apartamentów, to była stawka za zachowanie życia.
Protoplasta Jasona Flya, Jason Bourne przed utratą pamięci był maszyną do zabijania, amnezja odmieniła go, stał się dobrym człowiekiem. Z Barellą jest inaczej. Wychował się w Nowym Jorku czasów Wielkiego Kryzysu i jak sam stwierdził, nie miał innego wyjścia, by stać się kimś innym niż gangsterem, mafiosem. Ale to jest jego punkt widzenia. Owszem, czytelnik zaczyna się z nim identyfikować, gdyż jest osamotniony i wydany na pastwę płatnych morderców - mafia nie wybacza. Czy scenarzysta świadomie zastawił na nas tę pułapkę? Pewnie tak. Jednak musimy pamiętać, że w Barelli nie dokonał się jakiś wewnętrzny moralny przełom, ani też w wyniku postrzału nie nastąpiła zmiana jego mentalności. Z takich czy innych względów jego dawni przyjaciele stali się wrogami i on musiał zmienić front.
Nie ma sensu porównywać Węża i kojota dogłębnie z XIII, czy czymkolwiek innym. Ten komiks doskonale broni się sam. Duże brawa dla scenarzysty za wciągającą i dojrzałą narrację. Widać, że jest ona przemyślana i nieprzypadkowa. Niestandardowe jest już otwarcie komiksu, na które składa się siedem stron bez żadnego dymka. Doskonałym pomysłem było wprowadzenie tytułowego kojota, a właściwie szczeniaka kojota, a dokładnie szczeniaka mieszańca psa i kojota. Motyw zwierzęcia jest wykorzystywany przez całą komiks, to jemu Joe opowiada historię swojego życia i jemu tłumaczy motywy swoich działań. Szczeniak odgrywa istotną rolę także w kilku innych momentach, gdy w życiu głównego bohatera pojawiają się inni ludzie. Sprytnie jest to wszystko rozegrane.
A kto jest tytułowym wężem? Tego łatwo się domyślić, a na pewno będziecie wiedzieli po lekturze.
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  Absolutnie maksymalna rzeź

  Piotr Pi Gołębiewski

  Donny Cates, Iban Coello, Ryan Stegman Venom: Venom #3
  

  
  Obserwując kolejne propozycje linii Marvel Fresh, odkrywam, że z komiksami superbohaterskimi jest jak z westernami  w tej tematyce powiedziano wszystko i teraz pozostaje jedynie przerabianie starych motywów. Przekonanie to pogłębia trzeci tom serii Venom, zawierający event Absolute Carnage, stanowiący trawestację niesławnego Maximum Carnage.
[image: Venom: Venom #3]
Wielki crossover, w którym głównym antagonistą będzie Cletus Kasady i czerwony symbiont  syn Venoma, przygotowywano już od dłuższego czasu. Praktycznie się do niego zbliżaliśmy od początku powstania serii poświęconej Eddiemu Brockowi i czarnemu symbiontowi. Choć nie jest to koniec, albowiem nadchodzi jeszcze większe zagrożenie. Scenarzysta Donny Cates dostał dużo czasu na kreowanie swojej wizji mazistych przybyszów z kosmosu, który sprawnie wykorzystał. Przy Absolute Carnage również się nie spieszył. W albumie znajdziemy wydarzenia rozpisane na kilka równoległych serii: Venom (w sumie 4 zeszyty), Absolute Carnage (5 zeszytów), a nawet Absolute Carnage: Immortal Hulk (choć tu scenarzystą wyjątkowo jest Al Ewing), zaś w rezerwie czeka tom 6 Amazing Spider-Man, rozwijający wątki eventu.
Choć wydawało się, że świat pozbył się Carnage′a na dobre, ten wraca i jest potężny jak nigdy dotąd. Ponadto jest jeszcze bardziej szalony. Nie chodzi mu już o zwykłą rzeź i zabijanie dla przyjemności. Ma zamiar na ziemię ściągnąć bóstwo symbiontów  Knulla, którego te uwięziły na planecie Klyntar. Musi jednak stać się potężniejszy. W tym celu zbiera tak zwane kodeksy, czyli zapisane w DNA informacje o symbioncie u każdego, kto kiedykolwiek nosił kosmiczny kostium. A, że na przestrzeni lat takowych było sporo (nie tylko przestępców), ma ręce pełne roboty. Oczywiście nie zapomina także o starych znajomych  Spider-Manie, Venomie i Normanie Osbornie, który całkiem niedawno, przez chwilę, funkcjonował jako Czerwony Goblin.
W związku z powyższym główną treścią eventu jest bezustanna nawalanka jednych z drugimi. W tym kontekście nie różni się to za bardzo od wspomnianego Maximum Carnage, które również wiele więcej nie miało do zaoferowania. To jednak zasadniczy problem takiej postaci, jak Carnage. Jest on zbyt potężny, by robić za podrzędnego sługusa  i jednocześnie mało rozbudowany charakterologicznie, by można było wokół niego zbudować oryginalną fabułę. Pod tym względem Venom wypada o wiele lepiej. Dualizm tej postaci był zawsze fascynujący i przyciągał czytelników na równi z jego niesamowitym wyglądem.
Donny Cates jednak robi co może, by uatrakcyjnić Absolute Carnage. Zgodnie z zasadą marvelowskich eventów wprowadza na arenę wydarzeń masę postaci, jednak są to tylko dodatki do głównych bohaterów, którymi zostają Parker i Brock. Niezłym ubarwieniem (na inny kolor, niż czerwony) jest także obecność Osborna, który nie zamierza się podporządkować nowemu panu. Wreszcie są także mimowolni uczestnicy zamieszania, czyli dwóch chłopców. Jeden jest synem Eddiego, a drugi Normana. Ich ucieczka przed niebezpieczeństwem jest o wiele bardziej emocjonująca, niż szturm herosów pod dowództwem Kapitana Ameryki.
Absolute wygrywa też z Maximum Carnage pod względem atrakcyjności szaty graficznej. Dokładne prace Ibana Coello i Ryana Stegmana wpisują się w szlachetne tradycje sztuki komiksowej kreowane na przełomie lat 80. i 90. przez takich twórców, jak Jim Lee czy Todd McFarlane. Ich charakter świetnie pasuje do mrocznego scenariusza Catesa.
Co tu dużo mówić, Absolute Carnage nie jest pozycją specjalnie wyszukaną. Nie liczy się w niej intryga, tylko to, ile czerwonych symbiontów uda się zmieścić w jednym kadrze. A potrafi ich być sporo. Między innymi przez to czasem komiks wydaje się chaotyczny. Nie zmienia to jednak faktu, że całkiem nieźle się go czyta i wypada o wiele atrakcyjniej od swojego bliźniaka z lat 90. A to już całkiem spory plus.
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  Zaczyna być lepiej

  Dagmara Trembicka-Brzozowska

  Serge Le Tendre, Regis Loisel W poszukiwaniu ptaka czasu #2: Świątynia zapomnienia (wyd.III)
  

  
  Po rozczarowującym spotkaniu z legendarnym cyklem fantasy, W poszukiwaniu Ptaka Czasu, kontynuowałam lekturę z pewnym niepokojem. Na szczęście drugi album okazał się stanowczo lepszy niż pierwszy (chociaż nadal nie porywa).
Ekstrakt: 60%
[image: W poszukiwaniu ptaka czasu #2: Świątynia zapomnienia (wyd.III)]
Jak może pamiętacie, w Muszli Ramora drażniła mnie przede wszystkim kreacja Pelissy, ale także sztampowość fabuły. W Świątyni Zapomnienia, oryginalnie wydanej w 1984 roku, Serge Le Tendre podciągnął poziom. Z jednej strony o wiele lepiej poznajemy Bragona, rycerza wypełniającego niechętnie misję mającą uratować świat, z drugiej - towarzysze i spotykani po latach znajomi starego wygi zyskują kilka nowych rysów charakteru, nadających im niejednoznaczności. Najlepiej wypadła tu chyba właśnie Pelissa, która przestała być tylko seksownym akcesorium, a dostała konkretny zestaw zadań i umiejętności.
Nadal dość prosty pozostaje quest Bragona. Tym razem ma zdobyć informacje o Ptaku Czasu, ukryte w tytułowej Świątyni Zapomnienia. Mamy więc ponownie konstrukcję niespodziewane nowe dane → Bragon marudząc wyrusza w podróż → magiczne śmiertelne niebezpieczeństwo i/lub spisek → życie toczy się dalej, jednak tym razem nie razi ona, raczej spełnia swoją funkcję, wprowadza nowe postaci, pozwala zmienić rolę przynajmniej jednej z nich i po prostu przyjemnie się czyta. Stanowczo jest to poprawa w stosunku do pierwszego zeszytu.
Ciągle nie dotarłam do momentu, w którym W poszukiwaniu Ptaka Czasu zamienia się w tak chwalony, wyjątkowy cykl fantasy, ale rozczarowanie nie jest już duże. Całość osładzają ponownie rysunki Regisa Loisela - które są zwyczajnie ładne, mimo że artysta momentami zbacza w stronę karykatury, gdy projektuje postaci. Pod względem graficznym to bardzo porządna seria, która wizualnie całkiem cieszy.
Jest lepiej niż zapowiadał początek. Ciągle czekam na fajerwerki, coś, co mnie rozrusza jak komiksowa Coda albo książkowe Pierwsze Prawo, ale zdecydowanie cykl wychodzi na prostą i awansuje do niezłego czytadła. Zobaczymy, co przyniesie kolejny album!
Plusy:
	ponownie - ładne rysunki
	mniej sztampy, za to więcej rozwoju bohaterów


Minusy:
	nie wybija się ponad średnią
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  Mroczna Era w Spiral City

  Marcin Knyszyński

  Jeff Lemire, Tonči Zonjić Czarny młot. Skulldigger
  

  
  Seria Czarny Młot rozpoczęła się świetnymi komiksami, a potem  siłą rzeczy  musiało zejść nieco powietrza i zrobić się średnio. Spin-offy były z reguły słabsze niż główna seria, ale tak jest zawsze (udowodnijcie, że się mylę). Teraz dostajemy kolejny i jest dokładnie tak, jak się spodziewaliśmy. Nie najgorzej, ale pewnie mogłoby być lepiej.
Ekstrakt: 60%
[image: Czarny młot. Skulldigger]
Wydany ostatnio pierwszy tom Odrodzenia rozpoczął w Polsce druga fazę Czarnego Młota  szalony pułkownik Weird wciąga Lucy Weber (szanowną matronę w wieku średnim) w kolejne dziwaczne przygody. Tymczasem to omawiany dziś Skulldigger i Kostek jest pierwszą miniserią tejże fazy  sześć odcinków wyszło za oceanem między grudniem 2019 a lutym 2021 roku. Jak możemy wyczytać z gęsto okraszonego rysunkami posłowia, Jeff Lemire miał w planach samodzielne napisanie scenariusza i wykonanie rysunków, ale nie podołał  za warstwę graficzną miał zatem odpowiadać Chorwat Tonči Zonjić. Jak panowie wyjaśnili w jednym z wywiadów, komiks ten miał być dekonstrukcją ponurych i mrocznych superbohaterów  antybohaterów i analizą motywu pomocnika (sidekicka).
No wszystko tu jest  zgadza się. Dwunastoletni chłopiec traci rodziców w ciemnej alejce Spiral City  giną z rąk brutalnego bandyty. Chłopca ratuje od śmierci poszukiwany przez policję Skulldigger, bohater równie brutalny jak jego ofiary. Policja (no, na pewno komendant) ściga Skulldiggera dość opieszale  wszak dzięki niemu przestępczość w Spiral City spada. Nie podoba się to dzielnej pani detektyw, która postanawia sama wytropić samozwańczego stróża prawa. Straumatyzowany chłopiec pragnie pójść śladami swego wybawcy i żyć dla zemsty. A z więzienia o zaostrzonym rygorze ucieka uśmiechnięty od ucha do ucha, przerażający Grimjim.
Wszystko to brzmi znajomo, prawda? Brucea Waynea nikt nie uratował, nie został on niczyim sidekickiem, ale wiemy przecież do czego nawiązuje Jeff Lemire. Skulldigger & Skeleton Boy jest bardzo samodzielnym komiksem, nie musimy znać żadnych innych opowieści ze świata Czarnego Młota, aby w pełni zrozumieć fabułę. Para rozwijające się, wrzucone w obcy świat dziecko plus brutalny, bezwzględny i mocno doświadczony przez życie dorosły nie jest niczym nowym u Lemirea  przecież jego słynny Łasuch opowiadał dokładnie o takiej relacji. Teraz autor ubiera ją w superbohaterskie ciuchy i dzięki temu, oprócz dostarczenia czytelniczej rozrywki, chce przyjrzeć się kilku superbohaterskim motywom.
W pierwszej fazie seria nawiązywała mocno do Srebrnej Ery, radosnej i momentami głupiutkiej, ale bardzo atrakcyjnej z punktu widzenia późniejszej dekonstrukcji. W Skulldiggerze zabieramy się za Erę Mroczną, czyli drugą połowę lat osiemdziesiątych  już po Kryzysie na nieskończonych Ziemiach, Strażnikach i Powrocie mrocznego rycerza. Najbardziej czuć tu chyba Franka Millera, ale bardziej z jego rewolucyjnego Daredevila i Batmana. Roku pierwszego  głównie dlatego, że Tonči Zonjić rysuje trochę jak David Mazzucchelli. Czyli prosto, bez jakiegoś przesadnego skupienia się na detalu, ale też i bez zaniedbań, z przewagą czarnych i ciemnych barw, bardzo dynamicznie i filmowo. Styl Zonjića jest na tyle charakterystyczny, że spełnia założenia Lemirea  każdy nowy tytuł uniwersum miał zahaczać o nieco inny podgatunek komiksu superbohaterskiego.
Żadnej rewolucji jednak w Skulldiggerze i Kostku nie znajdziemy. Autor zadaje pytania, które od lat wszyscy znają, ale jednoznacznej odpowiedzi nie mają. Czy Skulldiggera trzeba koniecznie złapać? Zabija ludzi, więc tak. Ale skoro zabija WŁAŚCIWYCH ludzi, to może jednak nie? Czy trauma i ból po stracie może być motorem napędowym superbohaterstwa? Czy możemy wtedy w ogóle mówić o bohaterstwie? Może inna droga byłaby lepsza? I tak dalej, i tak dalej. Kolejne komiksy uniwersum Czarnego Młota już niedługo  nie spodziewajmy się wielkich niespodzianek, ale na pewno nie oczekujmy też rozczarowań.
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  Niewyszukany erotyzm

  Paweł Ciołkiewicz

  Dave Cooper Falowanie
  

  
  Po długiej przerwie dostajemy trzecią część frapującej trylogii Davea Coopera. Po Ssaniu i Zgnieceniu (oba komiksy ukazały się w Polsce w roku 2016) przyszedł czas na Falowanie. Tym razem jest to opowieść o rysowniku, który realizuje pewien projekt artystyczny. "Erotyzm w niewyszukaniu" ma być galeryjną wystawą obrazów dających do myślenia.
Ekstrakt: 90%
[image: Falowanie]
Wydane w 1997 roku Ssanie jest przygnębiającą opowieścią o perypetiach człowieka zagubionego w okrutnym świecie przesyconym przemocą i seksem. Wszystko w komiksie obraca się wokół seksu, a wszechobecna symbolika falliczno-waginalna skontrastowana jest z niewinnością, czy też naiwnością Bazylego, który czuje się w tym świecie wyobcowany. Autor stawia tu pytania o to, czy bierne obserwowanie patologii, brak reakcji na otaczające człowieka zło, nie jest formą utraty tej niewinności. Czytelnik sam musi stwierdzić, czy Ssanie to satyra na świat, w którym żyjemy, czy krytyka naiwnej postawy polegającej na zamykaniu oczu na wszelkie jego patologie. Drugi z tej serii komiks Coopera utrzymany jest w podobnym tonie. W wydanym w 2000 roku Zgnieceniu autor przedstawia mroczny, odhumanizowany świat, w którym człowiek jest jedynie trybikiem w bezdusznej machinie. Komiks zawiera ironiczno-satyryczną wizję świata, w którym mężczyźni zostają podporządkowani władzy kobiet. Źródła tej władzy okazują się jednak zaskakujące i raczej pod znakiem zapytania stawiają autonomię przedstawicielek płci pięknej. Można wręcz odnieść wrażenie, że kobiety wpadły z deszczu pod rynnę i musiały zapłacić wysoką cenę za wyswobodzenie się spod męskiej dominacji.
Na domknięcie tego czasownikowego tryptyku czytelnicy czekali kolejne trzy lata. Falowanie. Słabość do Tiny miało swoją premierę w 2003 roku, natomiast w Polsce ukazuje się dwadzieścia lat później. Główny wątek jest ten sam, co w poprzednich odsłonach cyklu. Chodzi mianowicie o skomplikowane, oparte na dominacji i podporządkowaniu relacje damsko-męskie. Tym razem jednak w centrum komiksu jest tyleż intensywna, co niekonwencjonalna i wyniszczająca dla obu stron relacja pomiędzy artystą i jego muzą. Martin jest rysownikiem, który  ku własnemu zdumieniu  zdobywa pieniądze na realizację pewnego projektu artretycznego zatytułowanego Erotyzm w niewyszukaniu. Jakiś czas temu aplikował o grant, który pozwoliłby mu na stworzenie dających do myślenia erotycznych dzieł sztuki. Musi teraz znaleźć modelkę, z którą będzie mógł pracować. Nie jest to łatwe. Ostatecznie na jego ogłoszenie odpowiada Tina. Dziewczyna z dużą nadwagą o dyskusyjnej urodzie. Gdy przyszła do niego po raz pierwszy, jak sam mówi, był zaskoczony jej brzydotą. Czy to jest dobra modelka do tworzenia erotyków? Początkowo dziewczyna jest bardzo nieśmiała, układna, bez zastrzeżeń godzi się nawet na to, by pozować nago. Ku własnemu zdziwieniu Martin uświadamia sobie, że dziewczyna zaczyna go pociągać. Pomiędzy nim i Tiną powstaje coś w rodzaju przyjaźni, która później przeradza się w nasycony emocjami i seksem związek. Im więcej o sobie wiedzą, im więcej wyjawiają sobie tajemnic, tym dziwniej robi się między nimi. Martin z czasem traci przewagę wynikającą z jego statusu artysty i daje się podporządkować coraz bardziej apodyktycznej Tinie. Na jaw wychodzą wszystkie jego kompleksy, słabości, lęki. Dziewczyna wykorzystuje to bezwzględnie, angażując się w ten coraz bardziej toksyczny związek.
Pod względem graficznym, komiks znacznie różni się od poprzednich dwóch odsłon trylogii. Wcześniej oglądaliśmy grubą, nieco sztywną i sterylną kreskę oraz nieco kanciaste sylwetki bohaterów. Cooper unikał kreskowania i chętnie wykorzystywał duży kontrast. Tym razem jednak jego rysunki są zupełnie inne. Przede wszystkim kreska jest znacznie cieńsza, delikatniejsza i bardziej rozchwiana. Ma bardziej szkicowy, zwiewny charakter. W oczy rzuca się również drobne, gęste szrafowanie, za pomocą którego artysta wprowadza do swoich rysunków delikatne odcienie szarości. Rysunki są bardziej arabeskowe, co zapowiada już pełna wywijasów okładka albumu. To nie koniec zmian. W trzeciej odsłonie cyklu pojawia się także kolor. A dokładnie dwa kolory. Jest mianowicie czerwień, za pomocą której Cooper pokazuje rysunki tworzone przez Martina, bohatera komiksu. No i jest trudna do jednoznacznego określenia barwa, sytuująca się gdzieś pomiędzy szarością i błękitem, której autor używa tak, jak mangacy używają rastrów. W zestawieniu z czernią konturów i bielą postaci stanowi ona sposób na nadanie rysunkom głębi.
Zamykający trylogię komiks Coopera doskonale domyka wątki poruszane w poprzednich odsłonach oraz dodaje nowe warstwy znaczeniowe do tej narracyjnej konstrukcji. Skomplikowane, toksyczne relacje damsko-męskie portretowane dotąd na tle procesów społecznych i przemian kulturowych wchodzą teraz na poziom sztuki. Często idealizowana w naukowej i potocznej narracji relacja pomiędzy artystą i jego muzą zyskuje tu dalekie od oczywistości oblicze. Obserwujemy jak zmienia się postrzeganie modelki przez artystę, co wpływa na przedefiniowywanie stereotypowych zakodowanych w nim kanonów piękna. Widzimy również proces angażowania się artysty już nie tylko w tworzenie dzieła, ale w relację z obiektem, który miał być portretowany. To z kolei prowadzi do refleksji o upodmiotowieniu muzy, która przestaje być biernym obiektem właśnie i przejmuje władzę nie tylko nad sposobem, w jakim artysta ją przedstawia, ale również nad samym artystą. Stąd już prosta droga do pytań o naturę sztuki i relację pomiędzy tym, co w niej przyziemne, materialne, może nawet niezbyt piękne, a wzniosłymi, uduchowionymi aspektami tworzonych dzieł. A w to wszystko jakby mimochodem wpleciona zostaje kwestia uprzywilejowanego statusu męskiego punktu widzenia. Przecież jak zwykle to mężczyzna gra rolę artysty, a kobieta zostaje sprowadzona do roli jego muzy. I nawet jeśli ta relacja staje zostaje później postawiona na głowie, to przecież nierówność przenikająca naszą kulturę i tak znajduje tu swoje odzwierciedlenie. Komiks Coopera, choć pozornie oferuje prostą historię, zachęca jednak do namysłu nad niezwykle istotnymi zagadnieniami i na tym polega jego podstawowa wartość.
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  Zawsze będą jakieś potwory

  Marcin Knyszyński

  Tate Brombal, Werther DellEdera, Chris Shehan, James Tynion IV Dom Slaughterów #1: Znamię rzeźnika
  

  
  Coś zabija dzieciaki! I robi to od wieków  tylko tajny Zakon Świętego Jerzego zna prawdę o całkowicie niedostrzegalnych przez dorosłe osoby demonicznych potworach kryjących się w mroku nocy. Cztery dotychczas wydane tomy tejże serii miały jedną główną bohaterkę  Ericę Slaughter. W oczekiwaniu na tom piąty czytamy pierwszą część spin-offu serii z innym bohaterem na pierwszym planie.
Ekstrakt: 60%
[image: Dom Slaughterów #1: Znamię rzeźnika]
Pierwszy tom Domu Slaughterów napisany został przez Jamesa Tyniona IV we współpracy z Tateem Brombalem i narysowany przez nowego grafika  Chrisa Shehana. Duch rysownika oryginału krąży nad komiksem  Werther DellEdera, zaprojektował wcześniej całość. Nie widać za bardzo różnicy w grafice  Shehan sprawnie naśladuje swego kolegę po fachu. Czyli nadal mamy do czynienia z komiksową grozą (choć jest tu jej zdecydowanie mniej niż w głównej serii) narysowaną w specyficzny, zamaszysty sposób.
Akcja toczy się na dwóch planach czasowych  współczesności znanej z trzech pierwszych tomów Coś zabija dzieciaki i odległej o piętnaście lat przeszłości z tomu czwartego. Aaron Slaughter, bratnia dusza Erici podczas jej pobytu i szkolenia w Domu, rusza na tajną misję. Musi odnaleźć człowieka, z którym przed laty łączyła go trudna i zakazana relacja. Jednocześnie, w retrospekcjach Aarona, poznajemy dzieje tejże relacji  przed laty do Domu Slaughterów trafił jego rówieśnik Jace Boucher. I tak już ciężkie życie bardzo wrażliwego i emocjonalnie rozchwianego Aarona, staje się jeszcze trudniejsze. W Domu czujesz albo żyjesz jak mówią starsi, bardziej doświadczeni rezydenci szkoły polowania na potwory. Ale uczuć przecież nie da się powstrzymać.
Dom Slaughterów nie jest tak przeładowany akcją, gonitwami za potworami i ucieczkami przed nimi jak Coś zabija dzieciaki. Mniej też tu makabry i gore  więcej za to psychologicznego dramatu. Oczywiście nie powinniśmy się tu spodziewać jakiejś wielkiej wiwisekcji umysłu nastoletniego outsidera, czy dorosłego człowieka rozdartego między powinnością wobec społeczności w jakiej się wychował, a wiernością własnym przekonaniom. To nie jest jakieś głębokie czy zaskakujące  ale wystarczające, aby pełnić funkcję fundamentu całej historii. Bo o to tak właściwie Jamesowi Tynionowi IV chodziło  o ukazanie swego świata nie w tak mocno czarno-biały sposób jak w poprzednich komiksach, lecz o znalezienie pewnych szarości.
Dodatkowo jest to całkiem sprawnie i dość ciekawie opowiedziane. Autor sięga po znane popkulturowe motywy  szkoła dla odmieńców walczących z nadnaturalnym zagrożeniem, wewnętrzne tarcia między bohaterami, chłopak-wrażliwiec  i jeszcze kilka innych, o których nie wspomnę, bo zdradziłbym zbyt wiele kluczowych elementów fabuły. Nie ma Erici przybłędy (no poza jednym kadrem) co  skoro to spin-off  jest oczywiste, ale jest sporo postaci znanych z wydanego niedawno, czwartego tomu. James Tynion IV wykorzystuje nową serię do jeszcze jednej rzeczy  poszerzenia naszej wiedzy o historii Domu i jego motywacjach. Zawsze będą jakieś potwory, dlatego zawsze musi być ktoś, kto na nie poluje.
W Domu nie ma miejsca na miłość, bo miłość zabija  na polskim rynku komiksowym jest za to miejsce na Dom Slaughterów. Żadnego plebiscytu na najlepszy komiks 2023 roku nie wygra, większość czytelników o nim zapomni już po kilku dniach  ale jest w porządku. Wystarczająco, abym go polecał  choć bez wielkiego entuzjazmu.
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  Zastępstwo

  Marcin Knyszyński

  Gail Simone, Udon Studios Deadpool - Classic #9
  

  
  Najważniejszym twórcą Deadpoola z przełomu wieków był Joe Kelly. Wcale nie był najlepszy, ale to on zbudował tę postać od podstaw. Kolejni autorzy nawiązywali do wzorca Kellyego  w tym ostatnia scenarzystka w serii, czyli Gail Simone. Ale ona zrobiła coś więcej.
Ekstrakt: 70%
[image: Deadpool - Classic #9]
Ostatnio omawiany ósmy tom zbiorczy Deadpool Classic, autorstwa Franka Tieriego, był dość średni  włoski scenarzysta wziął na tapet starszą o dekadę Śmierć Supermana i zrobił jej deapoolową parodię. Przychodząca po nim Simone zrobiła rzecz podobną, tylko tym razem ruch ten podyktowany był z góry, narzucony przez pewne zmiany wydawnicze  ale o tym za chwilę. Dziewiąty tom Deadpool Classic zawiera pięć ostatnich odcinków trzeciej serii Deadpool z 2002 roku i sześć odcinków czegoś (niezupełnie) nowego.
Najpierw zakończenie serii. Run Gail Simone powiązany jest nieco z inną, rozpoczętą równolegle serią  Taskmasterem, czyli przygodami płatnego zabójcy, potrafiącego błyskawicznie uczyć się ruchów przeciwnika i idealnie je kopiować. To z Taskmastera wzięła się nowa towarzyszka Deadpoola  absurdalnie wręcz seksowna Sandi Brandenberg. Tak, Deadpool ma u Simone własną sekretarkę i osobistego biografa (bezdomnego kolesia o ksywie Ratbag)  jego popularność i notowania po przypadkowej likwidacji Czterech wiatrów, czyli samej wierchuszki Yakuzy, przebiły sufit. Deadpool kajecik ma wypełniony na rok wprzód, ale i tak przyjmuje pewne tajemnicze zlecenie od niemniej tajemniczego Czarnego Łabędzia. I to może być niestety łabędzi śpiew Wadea Wilsona.
Gail Simone świetnie radzi sobie z postacią Deadpoola. Najemnik nadal miele ozorem bez opamiętania, ale teraz nie wydaje się to aż tak wymuszone, aż tak suche. Kim tak naprawdę jest Deadpool? Bohaterem, złoczyńcą, najemnikiem, bogiem seksu, mistrzem gry na automatach? Deadpool jest tym wszystkim i kimś więcej  scenarzystce udało się naprawdę dobrze scharakteryzować postać Wilsona, uzasadnić kim jest i dlaczego jest, a humor w jej komiksach wynika z czegoś więcej niż z nawijki. Simone czuje Marvela, wie jakie nawiązania i żarty będą trafiać bez pudła do czytelników i wykorzystuje tę wiedzę w pełni.
Numer sześćdziesiąty dziewiąty Deadpoola z września 2002 roku był ostatnim  jeszcze w tym samym miesiącu wyszedł pierwszy zeszyt Agenta X, napisany również przez Simone. O co chodzi? Jesienią 2002 roku Marvel postanowił zrewitalizować niektóre swoje podupadające serie i wrzucić literkę X do nazwy. I tak Cable zmienił nazwę na Soldier X, a X-Force stali się X-Statix (tu akurat X już było, ale grupa została odmieniona całkowicie  patrz: pierwszy zbiorczy tom X-Statix od Muchy, wydany pod koniec zeszłego roku). Deadpool odszedł, Agent X wszedł na jego miejsce  ale czy to jest aby Wade Wilson? Nawiązania do wspomnianej na początku Śmierci Supermana i Rządów Supermanów nasuwają się same. Każący nazywać się Alexem Haydenem, dziwny, pokiereszowany mężczyzna, świetnie znający sztuki walki i wyposażony w bezbłędnie działający czynnik gojący puka pewnego wieczoru do drzwi Sandi Brandenberg. Nic nie pamięta, nie wie kim jest, ale chce zostać najlepszym najemnikiem, jaki kiedykolwiek stąpał po Ziemi. Alex Hayden paple jak najęty (choć jego dymki są szare, a nie żółte jak u Wilsona) i przypomina mocno znanego nam bohatera. Tymczasem yakuza podnosi się z kolan i żąda krwi.
Gail Simone sugeruje, że Alex to Wade, ale jednocześnie myli tropy  przecież to byłoby za proste. A może nie? Może na tym polega cały wic? Z racji, że Agent X jest w sumie nową postacią, nie jesteśmy z nim tak zżyci  równolegle na pierwszy plan wysuwa się Sandi, Ratbag a także Taskmaster (mający w Agencie X swoje całkiem długie pięć minut) oraz nowa, skąpo ubrana najemniczka o pseudonimie Outlaw. Tak, to są czasy bezpośrednio poprzedzające Ptaki Nocy (Simone odeszła do DC zaraz po zakończeniu swego udziału w Agencie X)  bohaterki tego komiksu wręcz eksplodują swą seksualnością. A w tym przypadku nie bez znaczenia jest również specyficzna warstwa graficzna.
Odpowiada za nią Udon Studios  kooperacja grafików rysująca mangę. Jest to grupa rysowników, w której wymiennie ktoś raz odpowiada za szkice, ktoś inny za tusze, a jeszcze kolejna osoba za (bardzo jaskrawe) kolory  to oni narysowali wspomnianego już Taskmastera. Nie jest to stylistyka tylko nawiązująca do mangi, czy ją parodiująca  dwa ostatnie tomy Deadpool Classic to jest wręcz definicyjna manga pełną gębą. I to nie był moim zdaniem dobry wybór  to jest Deadpool / Agent X cukierkowy, z dynamiką Czarodziejki z Księżyca, scenami walk ze Street Fightera. Jakościowo, obiektywnie pewnie w porządku  ale to nie jest moja estetyka, nie moja bajka.
Pozostał nam jeszcze jeden tom Deadpool Classic  domknięcie piętnastoodcinkowego Agenta X. Gail Simone i Udon Studios powrócą, ale tylko na chwilę. Tak czy inaczej  to będzie już inny Deadpool i być może dowiemy się, co tak naprawdę się wydarzyło.
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  Pierwsza misja księżniczki Amazonek

  Agata Włodarczyk

  Kit Seaton, Louise Simonson Wonder Woman. Zwiastunka wojny
  

  
  Młoda Amazonka z Temiskiry, na przekór zwyczajom, prawom i zdrowemu rozsądkowi wkroczyła na drogę, która mogła doprowadzić do końca wszystkiego, co znała.
Ekstrakt: 40%
[image: Wonder Woman. Zwiastunka wojny]
Córka władczyni Amazonek, Diana, jest wyjątkową wojowniczką  nigdy nie sprawdziła się na polu bitwy, nigdy nie musiała bronić siebie i swoich towarzyszek, ponieważ urodziła się na odizolowanej wyspie. Niedoceniana i lekceważona, postanawia wziąć udział w jednym z ważniejszych wyścigów na Ziemi. Zamiast go ukończyć, ratuje z morskiej katastrofy Alię, dziewczynę z Nowego Jorku. Diana nie miała pojęcia jednak, że wyciągnęła z wody kogoś, kto może doprowadzić do zagłady tak jej wyspy, jak również  świata. Alia jest haptandrą, tytułową Zwiastunką Wojny, potomkinią Heleny Trojańskiej, a przez nią i bogini Nemezis. Jeśli dorośnie  wybuchnie trzecia wojna światowa. Na to jednak nasza bohaterka zgodzić się nie może  dlatego wyrusza na misję.
Kolejny komiks młodzieżowy z DC zabiera czytelniczki i czytelników na tajemniczą Temiskirę, mityczną wyspę zamieszkałą przez dzielne wojowniczki, Amazonki. Tam poznajemy wyjątkową księżniczkę  Dianę Prince, znaną starszym czytelniczkom i kinowym widzkom jako Wonder Woman. Tym razem otrzymujemy powieść graficzną będącą adaptacją powieści Leigh Bardugo pod tym samym tytułem, wydaną u nas przez MAGa, zaadaptowaną przez Louise Simonson i narysowaną przez Kit Seaton. To, że nie jest to historia rozpisana od razu z myślą o komiksowym medium, widać bardzo wyraźnie. Jak na razie to najbardziej narracyjnie gęsta propozycja w tej serii  i niekoniecznie wyszło to albumowi na dobre. A szkoda, bo Diana to ta postać z uniwersum DC, która niesamowicie przemawia do wyobraźni młodych odbiorczyń popkultury, co pokazały już choćby reakcje na kinowy przebój z 2017 roku.
Przede wszystkim Zwiastunkę Wojny czyta się dość żmudnie  Bardugo przygotowała swoją historię w taki sposób, że pełna jest drobnych, istotnych dla fabuły wydarzeń. Ich usunięcie z adaptacji spowodowałoby, że stanie się ona zupełnie niezrozumiała. Inną kwestią pozostaje sama jej treść  w porównaniu do W blasku księżyca i Raven, mamy do czynienia z zupełnie innymi postaciami: spadkobiercami fortun oraz królestw. Znacząco słabiej rezonują z bardziej przyziemnymi doświadczeniami czytelników. Simonson musiała się sporo natrudzić, aby to wszystko pomieścić na niecałych stu osiemdziesięciu stronach. Niestety, nie wszystkie opowieści da się skroić tak, aby, pozbawione wrażenia narracyjnego przepychu, prezentowały się atrakcyjnie w formie komiksowej.
Kit Seaton to ponoć doświadczona artystka komiksowa  czego w Zwiastunce nie widać. W zbyt wielu kadrach postacie tracą proporcje, ich twarze są rysowane niekonsekwentnie, a bardziej dynamiczne sceny bywają zbyt chaotyczne, żeby można je nazwać dobrze rozrysowanymi. Nałożone przez Sarę Wooley kolory sprawiają, że odbiór całości zdecydowanie zyskuje, ale pod względem samego rysunku nie jest najlepiej.
Jakkolwiek sama historia pierwszej przygody Diany poza Temiskirą mogłaby być interesująca w ten taki oderwany od rzeczywistości sposób charakterystyczny dla baśni, tak jej przełożenie na formę komiksową szybciej nas zmęczy, niż ubawi. Naprawdę szkoda.
Plusy:
	dobra, zbalansowana kolorystyka
	próba eksploracji problematyki udowodnienia swojej wartości, gdy nikt w nią nie wierzy


Minusy:
	gęsta fabuła
	sztywny, niezgrabny rysunek z nieatrakcyjnymi scenami walki
	nuda
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  Miszmasz absolutny

  Piotr Pi Gołębiewski

  Marc Deering, Rob Fee, Patrick Gleason, Ray-Anthony Height, Franscesco Manna, Ryan Ottley, Sean Ryan, Nick Spencer, Pete Woods Amazing Spider-Man #6: Rzeź absolutna
  

  
  Tytuł Amazing Spider-Man: Rzeź absolutna jest bardzo nieprecyzyjny. Ze względu na ilość poruszanych wątków i odwołań do wydarzeń minionych, obecnych oraz przyszłych, bardziej by pasował: Miszmasz absolutny.
Ekstrakt: 50%
[image: Amazing Spider-Man #6: Rzeź absolutna]
W teorii rozwijanie wielkich eventów w regularnych seriach komiksowych wydaje się pożądaną kwestią. Można wtedy skupić się na wątkach pobocznych, które nie miałyby szansy pojawić się w podstawowej eventowej miniserii. Poza tym, jeśli zdarzenie ma zmienić (po raz kolejny) świat bohaterów i po nim nic nie będzie takie samo (znowu), powinno dotyczyć każdego z osobna. Niemniej, wszyscy wiemy, jak to jest z teoriami. Często nie mają przełożenia na praktykę. I tak jest właśnie w przypadku marvelowskich crossoverów. Najczęściej odpryski, które możemy śledzić w równoległych tytułach są robione na siłę, bez polotu i w oderwaniu od tego, co aktualnie zaprząta głowę danego superbohatera.
W omawianym albumie znajdujemy właśnie taką dobudówkę. W tym wypadku chodzi o event Absolute Carnage, rozgrywający się przede wszystkim na łamach serii Venom. W związku z tym, by by się nie pogubić, dobrze jest zaopatrzyć się także w ten tytuł. Bez niego nie będziecie wiedzieli kim jest Dylan Brock, ani czemu Norman Osborn ponownie nosi strój symbionta, tworząc Czerwonego Goblina. Jest to o tyle istotne, że bez uprzedzenia zostajemy wrzuceni w sam środek walki Spidera z Carnageem o ocalenie młodego Dylana.
Nim jednak do tego przejdziemy, otrzymujemy kontynuację wątków z poprzedniego albumu Amazing Spider-Man: Za kulisami. Ostatnio widzieliśmy, jak Mary Jane zatęskniła za powrotem na plan filmowy. A ponieważ, dzięki zbiegowi okoliczności, ponownie stała się rozpoznawalną twarzą showbiznesu, chce to wykorzystać i przenieść się do Los Angeles. Pytaniem pozostaje tylko, co na to Peter Parker i czy fakt, że z wielką mocą wiąże się wielka odpowiedzialność, nie pokrzyżuje mu planów.
Ponieważ wspomniane zdarzenia rozgrywają się zaledwie na przestrzeni trzech zeszytów, zostało trochę miejsca, które wydawca musiał czymś zapełnić. Tym czymś okazał się wstawiony trochę od czapy album Red Goblin #1, będący zbiorem krótkich epizodów z życia Normana Osborna, kiedy po raz pierwszy połączył się z symbiontem. Czyli wracamy do czasów Marvel Now 2.0 i serii Amazing Spider-Man. Globalna sieć, tyle tylko, że tym razem autorem scenariusza nie jest już Dan Slott.
Jak zatem widać mamy pomieszanie z poplątaniem. Niestety poziom trzyma głównie historia wyjazdu Mary Jane, nawiązująca do czasów, kiedy w komiksach o Pająku, poza kolejnymi potyczkami, dużo miejsca poświęcano relacjom Parkera z jego rodziną i przyjaciółmi. Fragmenty Absolute Carnage są tylko poprawne, natomiast wrzutka z Czerwonym Goblinem to nikomu niepotrzebna strata miejsca. Zaprezentowane tu wydarzenia nie mają specjalnego wpływu na główną fabułę, ani specjalnie nie pogłębiają spojrzenia na motywację tytułowego (anty)bohatera.
Nad każdym z wątków pracował inny rysownik. Za ten o Mary Jane odpowiada Francesco Manna, za Absolute Carnage Ryan Ottley, zaś za epizody z działań Red Goblina, kolejno: Pete Woods, Ray-Anthony Heoght i Marc Deering. Dwóch pierwszych posiada zbliżony styl, który jest lekki i dynamiczny, aczkolwiek przyznam, że Ottley bardziej mi się podobał w Invincible′u. Niestety reszta wypada słabiej. Mamy tu cały przekrój  od sterylnych, kwadratowych kadrów, po kreskę grubą i tłustą, przez którą ciężko się przebić.
Ponieważ zwykle albumy Egmontu składają się z co najmniej pięciu zeszytów, wydawnictwo stara się zamarkować niedostatek przy pomocy galerii alternatywnych okładek. Wychodzi to dość średnio, ponieważ czasy prawdziwych artystów pracujących dla Marvela dawno minęły. Dodatkiem mogą więc zachwycić się jedynie najwięksi, hardkorowi psychofani Domu Pomysłów.
Rzeź absolutna jawi się więc jako niespecjalnie udana zapchajdziura, mająca na celu odbębnienie kwestii eventu z Carnage′em. Owszem, można ją przeczytać bez szkody na psychice, ale chciałoby się by wszystko to było bardziej spójne. Bo w efekcie otrzymujemy pozycję, której nie pamięta się zaraz po przeczytaniu i służy głównie do postawienia na półce, by ładnie uzupełniała kolekcję.
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  Playlista prosto z piekła

  Marcin Knyszyński

  Alex W. Inker Colorado Train
  

  
  Colorado Train francuskiego scenarzysty i rysownika Alexa W. Inkera, to na pierwszy rzut oka coś, co już było niejeden raz. Ale tak właściwie, co z tego? Zwłaszcza, że podane jest to w ciekawej, intrygującej formie. A o to przecież chodzi w popkulturze z ograniczoną ilością wzorców  rekultywowanych i rekombinowanych wciąż i wciąż na nowo.
Ekstrakt: 90%
[image: Colorado Train]
Co czytamy? Komiksową wersję nieznanej w Polsce powieści Thibaulta Vermota. Co rekultywujemy? Ano kilka rzeczy. Jest połowa lat dziewięćdziesiątych. Jesteśmy w małym, prowincjonalnym, górniczym miasteczku w Kolorado, dookoła którego rozciągają się opuszczone sztolnie i z rzadka używane sieci torów kolejowych. Głównymi bohaterami są nastolatki jeżdżące na deskorolkach, słuchający rockowej, punkowej i grungeowej muzyki prosto z walkmanów, uciekający przed przemocą we własnych rodzinach, prześladowaniami w szkole, beznadzieją, brakiem perspektyw oraz szukający jakiejś własnej tożsamości i przynależności  a może też miłości i zrozumienia. Pewnego dnia znika ich szkolny oprawca, który po jakimś czasie znaleziony zostaje na odludzi  ale nie w całości. Dzieciaki lubią opowiadać sobie legendy o przerażającym Wendigo  czy to mityczna istota rozszarpała chłopaka? Nasi bohaterowie postanawiają sami rozwikłać tę zagadkę.
Alex W. Inker odwołuje się mocno do nostalgii czytelnika  trudno nie zauważyć, że to pokolenie rówieśników bohaterów komiksu, czyli ludzie urodzeni na przełomie lat siedemdziesiątych i osiemdziesiątych, są tu faworyzowani. Każdy rozdział otwiera tytuł piosenki  jednej z wielu jakie znaleźlibyśmy na kasetach pochowanych w kieszeniach luźnych dresów bohaterów komiksu (albo i naszych własnych ćwierć wieku temu). Jest kilka oczywistych kawałków (granych przez Korn, Metallicę, Aerosmith, Alice in Chains czy Green Day) ale przede wszystkim są te mniej znane (Nofx, Melvins, Toadies, Deftones, Sonic Youth, Mudhoney)  wszystkie jednakowo płynęły przewodami do słuchawek dzielonych między dwóch słuchaczy, co dawało ucieczkę od rzeczywistości i zacieśniało więzi. Co dziwne  a może i nie  nie ma żadnej wzmianki o Nirvanie poza plakatem wiszącym w pokoju jednej z bohaterek.
A rzeczywistość Colorado Train jest koszmarna. To nie jest miasteczko z Coś zabija dzieciaki, To, Royal City a już na pewno nie to kolorowe ze Stranger Things. Nikt tu nie gra w Dungeons & Dragons dla zabicia czasu  tu wszyscy chcą, aby czas płynął jak najwolniej i odsunął konieczność powrotu do domu, gdzie czeka pijany, wyżywający się fizycznie ojciec, albo do szkoły, gdzie czekają prześladowcy. Jeden z bohaterów komiksu, uzależniony od cracku Durham, zaprasza resztę paczki do innego świata, symbolicznie pod most, gdzie niby żyją trolle, a tak naprawdę bezdomni, pijacy, złodzieje i narkomani. Dla nas cały ten komiks jest takim trochę innym światem  śmiem twierdzić, że dla większości czytelników na świecie, bo jednak zgryzota, krzywda, mrok i tragedia, czyli niezmienne elementy życia bohaterów, budują poznawczy dystans przez swoją karykaturalność. Co nie znaczy, że tak potworne miejsce jak miasteczko z komiksu nie mogłoby zaistnieć.
Czy to horror? Nie. Raczej dramat psychologiczny, mówiący o tym, że nawet w obliczu skrajnej niedoli i beznadziei można cieszyć się życiem  przynajmniej tymi maleńkimi skrawkami, znajdowanymi między jednym życiowym ciosem a drugim. Dzieciaki mają swoje marzenia, które mogą wydawać się śmieszne i naiwne  ale są ich, własne. Popkultura nieraz już zajmowała się nastoletnimi outsiderami, którym rzeczywistość zgotowała piekło  w komiksie Inkera jest ono wyjątkowo mroczne. Wrażenie potęgowane jest dodatkowo przez specyficzną grafikę  przypominającą nieco to, co zrobił Jeff Lemire we wspomnianym Royal City, ale na czarno-biało. Wszystko jest brudne, zgniłe, zepsute, mroczne, zimne, odpychające i śmierdzi tanim alkoholem. Jakże wyjątkowo mocno grafika podkreśla i uzupełnia wydźwięk komiksu  pod tym względem mało który komiks można porównać z Colorado Train.
Współcześni czterdziestolatkowie plus wyniosą z tego komiksu najwięcej. Ale powinni przeczytać go wszyscy, pod warunkiem, że mają  no, powiedzmy  więcej niż szesnaście lat. Oto kolejny komiks od wydawnictwa Lost in Time, który będzie kandydował do tytułu Komiksu Roku 2023  zdecydowanie.




Tytuł: Colorado Train
Scenariusz: Alex W. Inker
Data wydania: 23 marca 2023
Rysunki: Alex W. Inker
Przekład: Marta Duda-Gryc
Wydawca:  Lost In Time
ISBN: 978-83-67270-29-8
Format: 232s. 165×210 mm
Cena: 66,00
Gatunek: groza / horror
Zobacz w: Kulturowskazie
Ekstrakt: 90%
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  Krótko o komiksach:Machlojki w zimowej wiosce

  Agnieszka Achika Szady

  John Allison, Max Sarin Giant Days #11: Mną się nie przejmujcie
  

  
  ale nie tylko. W tym tomie gotka Esther prawie znajdzie idealnego chłopaka, Daisy w cywilizowany sposób rozmówi się ze swoją eks, zaś Ed poleci aż do Australii!
Ekstrakt: 70%
[image: Giant Days #11: Mną się nie przejmujcie]
Trudno pisze się recenzje fafnastych tomów cyklu. W przeciwieństwie do, na przykład, Usagiego Yoimbo, gdzie trafiają się tomy będące samodzielnymi całościami, epopei o brytyjskich studentach nie da się zacząć czytać od środka. Zbyt dużo już narosło skomplikowanych relacji międzyludzkich; szczególnie burzliwy związek Daisy z ekscentryczną niemiecką rzeźbiarką Ingrid to coś, co wymagałoby dłuższych wyjaśnień. No i świeży czytelnik nie doceni ironii losu: Esther bezskutecznie stara się poderwać Eda, który dziesięć tomów temu kochał się w niej na zabój
Niezauważona przez Eda, Esther kieruje swe uczucia w stronę zupełnie nowego mężczyzny. Tymczasem nasz ulubiony nieśmiałek wraz z Daisy podejmuje pracę dorywczą w miasteczku kramów z bożonarodzeniowymi atrakcjami. Szef interesu nie spieszy się z wypłatą i Ed kilka razy próbuje odejść, ale zamiast tego zostaje wrobiony w kolejne zadania. Niestety, czytelnik nie jest świadkiem jego rozmów z właścicielem (które odbywają się poza kadrem), więc pozostaje tajemnicą, w jaki sposób ten wybitnie antycharyzmatyczny facet potrafi zmuszać młodzież do harówki w warunkach urągających BHP. W każdym razie to chyba moja ulubiona część tego tomu.
Po drodze mamy jeszcze kurs rysunku i bal przebierańców, a w końcowym rozdziale Ed udaje się na antypody, zaproszony przez rodzinę Niny, którą poznał na fizjoterapii. Trafia w sam środek waśni dwóch miasteczek oraz kampanii wyborczej burmistrza będącego w dodatku ojcem jego dziewczyny. Mimo dość sensacyjnej akcji, ten kawałek wypada dość blado w porównaniu choćby ze starciem Ingrid, Esther i Susan na imprezie.
Jedenasty to Giant Days trzyma poziom  aż szkoda, że nie można go polecić osobom nieznającym poprzednich dziesięciu.




Tytuł: Giant Days #11: Mną się nie przejmujcie
Scenariusz: John Allison
Data wydania: 9 listopada 2022
Rysunki: Max Sarin
Przekład: Paweł Bulski
Wydawca:  Non Stop Comics
Cykl: Giant Days
ISBN: 978-83-8230-284-4
Format: 162s. 170x260 mm
Cena: 56,90
Gatunek: obyczajowy
Zobacz w: Kulturowskazie
Ekstrakt: 70%
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  Niekoniecznie jasno pisane:Kurde blaszka!

  Marcin Knyszyński

  
  

  
  Wydawnictwo Egmont wprowadza sukcesywnie na nasz rynek komiksy Alana Moorea z jego własnego imprintu założonego w wydawnictwie Wildstorm w 1999 roku  Americas Best Comics. Trzytomowy Tom Strong powstawał w latach świetności ABC  zobaczmy co ciekawego możemy tu znaleźć.
[image: Tom Strong #1]
Americas Best Comics to ukochane dziecko Alana Moorea, podstępnie sprzedane znienawidzonemu DC Comics zaraz po narodzinach. W 1999 roku Jim Lee zaproponował Mooreowi wydzielenie specjalnego uniwersum komiksowego w ramach Wildstorm a zaraz potem sprzedał całe Wildstorm DC  Moore przełknął gorzką pigułkę i rozwijał ABC, bo pomysłów miał aż nadto i chciał być fair wobec ludzi, z którymi zaplanował już prace. Początkowo był to świat zupełnie odseparowany zarówno od Wildstorm jak i samego DC  wszak w 1999 roku nie było jeszcze mowy o jakimś przyszłym Multiwersum, a Earth-Prime pozostawała od trzynastu lat (od Kryzysu na nieskończonych Ziemiach) faktycznie jedynym wszechświatem DC. Komiksowy świat Moorea nazywany był Earth-ABC albo ABC Universe  w jego skład, jak wiemy z Top 10, wchodziły jego własne, alternatywne rzeczywistości. Sztandarowym tytułem ABC, stała się początkowo Liga Niezwykłych Dżentelmenów, choć ostatecznie okazała się samoistnym bytem, który szybko odpłynął do innego wydawnictwa  Top Shelf. Americas Best Comics stało tak naprawdę mocno na czterech nogach wspieranych dodatkowo przez ich wszelkiego rodzaju spin-offy  Top 10, Promethea, Tomorrow Stories i oczywiście Tom Strong. Sam Tom Strong miał również szereg serii uzupełniających, których w polskim wydaniu jednak nie znajdziemy  kto wie, może kiedyś. Bohaterowie wszystkich wymienionych serii żyją w jednym świecie i czasem pojawiają się gościnne w nie swoich tytułach.
[image: Tom Strong #2]
Tom Strong składa się z trzydziestu sześciu odcinków wydanych między czerwcem 1999 a majem 2006 roku  Alan Moore napisał pierwsze dwadzieścia cztery i oddał serię innym scenarzystom. Podobnie sprawa ma się z warstwą graficzną  mniej więcej dwie trzecie zeszytów znakomicie narysował Chris Sprouse, aby potem przekazać pałeczkę innym grafikom. Seria nie ma głównego wątku fabularnego, który od początku do końca byłby obecny fabularnie i napędzał historię. Opiera się ona raczej na głównych bohaterach, stałym miejscu akcji i prostym założeniu  bierzemy amerykańskie motywy komiksowe z lat czterdziestych oraz pięćdziesiątych i się nimi bawimy.
[image: Tom Strong #3]
Tom Strong jest dzieckiem pary rozbitków, którzy w 1899 roku wylądowali nieszczęśliwie (albo i nie) na samotnej, położonej na odległym oceanie, wyspie Attabar Teru. Sinclair i Susan Strong postanowili wychować go w duchu czystego rozumu, z dala od wpływów zepsutej cywilizacji  asystował im przy tym metalowy kamerdyner, steampunkowy robot nazywany Pneumanem. Tom, umieszczony zaraz po urodzeniu w komorze wysokograwitacyjnej, zbudowanej przez ojca w kraterze wygasłego wulkanu, posiadł siłę daleko wykraczającą poza umiejętności zwykłego człowieka. Karmiony korzeniem goloki zyskał długowieczność, a także potężny umysł i nadludzką inteligencję. Zaprzyjaźnione plemię tubylców musiało zaopiekować się nim w wieku ośmiu lat, kiedy to rodzice zginęli podczas trzęsienia ziemi. Tom zakochał się z wzajemnością w córce wodza o imieniu Dhuala  gdy dorośli, wzięli ślub i spłodzili córkę, nazwaną imieniem Tesla (ku czci nauki oczywiście). W wyniku przeprowadzanych przez Toma eksperymentów, jeden z miejscowych goryli zdobył inteligencję równą ludzkiej, nauczył się mówić (egzaltowanym, dziewiętnastowiecznym stylem brytyjskiej arystokracji!)  teraz, jako Król Salomon, towarzyszy Tomowi, Dhuali, Tesli i Pneumanowi w ich wciągających, szalonych, zabawnych i rozbrajająco prostych fabularnie przygodach.
[image: ]
Ekipa Toma Stronga przeniosła się z Attabar Teru do Ameryki  mieszkają teraz w centrum metropolii Millenium City, w wieżowcu noszącym nazwę The Stronghold. W Uniwersum ABC nie ma superbohaterów  tutaj wszelkich metaludzi określa się mianem science heroes. Tak po prawdzie żaden z członków rodziny Stronga metaczłowiekiem nie jest  jego żona i córka to niezwykle sprawne, inteligentne i wyszkolone w walce wręcz kobiety, a on sam nadludzką siłę zdobył w wyniku eksperymentu swoich rodziców i korzeniowi goloki. Dzięki swej niezwykłej inteligencji wzbogacił się wręcz niewyobrażalnie i kontynuuje spuściznę ojca  Stronghold pełne jest laboratoriów i pracowni, w których niczym marvelowski Tony Stark, przeprowadza on swoje badania i eksperymenty. Tom, Dhuala, Tesla, Pneuman i Król Salomon są celebrytami w Millenium City, każdy ich zna, każdy ich szanuje  powstał nawet fanklub zrzeszający młodych ludzi o nazwie Amerykańscy Strongmeni. Po wstąpieniu w szeregi fanklubu dostajesz nawet pakiet startowy, czyli magazyn komiksowy z rodziną Stronga w roli głównej. A sama rodzina, jak się dobrze przyjrzeć, przywodzi oczywiście na myśl rodzinę Kapitana Marvela z DC Comics  kostium Stronga z lekko zmienionym logo na klacie kojarzy się jednoznacznie. Gdyby tego było mało, mamy nemezis Toma, szalonego naukowca, który wynalazł flogiston (płynne ciepło  nie pytajcie) i nazywa się Paul Saveen  głównym przeciwnikiem Kapitana Marvela był, jak wiemy, Doktor Sivana. No i oczywiście to nie jest jakiś tam superłotr (super villain) ale łotr naukowy (science villain).
[image: ]
Wszystkie trzydzieści sześć odcinków Toma Stronga to szalone, naprawdę fajnie napisane i narysowane, choć może nieco powtarzalne i schematyczne, przygody, gonitwy, wyprawy na koniec świata i czasu albo i dalej  coś jak Doctor Who tylko w gatunku superhero (przepraszam  sciencehero). Ekipa Stronga odpiera atak pewnej samoorganizującej się inteligentnej chmary malutkich robotów, która po przekroczeniu masy krytycznej zyskała samoświadomość. Tom ściera się z cyfrowymi (!) azteckimi bóstwami, a potem z nazistowskimi żołnierkami przybyłymi z czasów II Wojny Światowej i ubranymi obowiązkowo w skąpe, skórzane stroje. Trafia na prehistoryczną Pangeę, wspomina swoje pierwsze starcie z Saveenem i jego flogistonem, przybywa do kowbojskiej wioski uprowadzonej przez kosmitów albo do inkaskiej świątyni ukrytej w dżungli, aby na koniec poznać światy alternatywne  niebywale istotne dla całej fabuły. Pierwszym z nich jest wyjęty żywcem z Looney Tunes Funnyland, gdzie żyje muskularny królik (odpowiednik Toma) walczący z podstępnym lisem (odpowiednikiem Saveena). Drugim jest Terra Obscura, świat w sumie nawet nie alternatywny  na drugim krańcu Drogi Mlecznej istnieje dokładna kopia naszego układu słonecznego, w tym Ziemi, na której największym herosem jest niejaki Tom Strange! Kurde blaszka!  jakby powiedział jeden z członków Amerykańskich Strongmanów, dziesięcioletni fan komiksów, Timmy Turbo.
[image: ]
Każdy kolejny odcinek jest popisem wyobraźni Alana Moorea. Mamy paradoksy czasowe; podróż do końca czasu, gdzie stoi zamek u wrębu wieczności; wyprawę do wnętrza wulkanu; wojnę z robalami z kosmosu; opowieści w stylu Kowboje i obcy; alternatywne światy, w których Strong i Saveen mają sojusz i nawracają superłotrów; powraca dawna miłość Toma; lecimy na księżyc i tak dalej i tak dalej. Alan Moore zdawał się być nieskończonym rezerwuarem pulpowych, świadomie pastiszowych, krótkich opowieści w klimacie Złotej Ery Komiksu. Po dwudziestym czwartym odcinku musiał odejść  Promethea okazała się tak trudna i ważna, że nie miał już czasu i siły na Toma Stronga. Ostatnie dwanaście odcinków serii napisali najróżniejsi twórcy  prześcigali się wprost w tworzeniu karkołomnych fabularnie, zakręconych i zaskakujących scenariuszy. Trzeci zbiorczy tom Toma Stronga od Egmontu zawiera właśnie te zeszyty. Sporo z nich mogłoby konkurować z twórczością nie tyle Alana Moorea, co skonfliktowanego z nim Granta Morrisona  tak bardzo są odjechane i metatekstowe. Część z nich przypomina wręcz szalony, genialny Doom Patrol Szalonego Szkota  nie będę pisał o ich fabułach, odkryjecie je sami. Alan Moore wrócił w odcinku ostatnim, trzydziestym szóstym, wydanym wiosną 2006 roku. Zakończył nim nie tylko serię, ale i całe przedsięwzięcie znane jako Americas Best Comics  w tym właśnie epizodzie jesteśmy świadkami wydarzeń, które znamy z ostatnich odcinków wspomnianej Promethei (gdzie rodzina Stronga pojawiła się osobiście). Koniec świata nastał na Ziemi-ABC. Koniec i basta!
[image: ]
Trochę szalone to wszystko, prawda? A no tak i całkowicie celowo. Tom Strong jest komiksem Złotej Ery napisanym i narysowanym nowocześnie  zupełnie tak, jak Nowa Granica Darwyna Cookea, która przedstawiała pierwsze lata Srebrnej Ery DC Comics. Nawiązań jest mnóstwo. Millenium City to wspaniała, gigantyczna aglomeracja sięgająca chmur  między najwyższymi piętrami wieżowców kursują wagoniki na linach. To podobno tutaj narodziło się najwięcej superprzestępców świata  rodzina Stronga ma zatem ręce pełne roboty. To również tutaj ciągną wszelkie międzygalaktyczne szumowiny: Ten stwór w polu siłowym pytał o pana  mówi policjant. Ech, jak każdy żałosny kosmiczny koszmar, który zjawia się w Millenium  odpowiada Tom Strong. Na okładkach jest zawsze mnóstwo tekstu w stylu: He wanted her for war crimes, but she wanted him form love! a bohaterowie zawsze mówią w dość egzaltowany sposób: Ingrid Weiss, równie odrażająca i podstępnie uwodzicielska jak sam faszyzm!. Mamy również cały czas świadomość, że Tom Strong należy do szerszego uniwersum  słyszymy w komiksie nie tylko o tajemniczej Promethei, ale również o mieście leżącym gdzieś na wschodzie kraju, gdzie spotykają się wszystkie wszechświaty alternatywne  czyli Neopolis z Top 10.
[image: ]
Założenia omawianej dziś serii są, jak widać, proste i naiwne, fabuły szybkie i nieskomplikowane a sam komiks niepoważny i od samego początku puszczający oko do czytelnika. Sami bohaterowie jednak są całkowicie poważni i każdą nawet nielogiczną i absurdalną wiadomość biorą serio  no bo jak inaczej, skoro to wszystko prawda? Tom Strong jest zupełnie innym bohaterem niż inni powstali w tak zwanej Mrocznej Erze komiksu. Nie jest skonfliktowany ze światem, nie męczą go wewnętrzne demony, nie ma emocjonalnego bagażu a jego przygody zawsze kończą się dobrze. Alan Moore oddaje hołd komiksowej pulpie sprzed lat  nie zamieszcza żadnego komentarza społecznego ani politycznego, nie serwuje dylematów moralnych, patosu, zadęcia i górnolotnych słów. Tom Strong jest komiksem wybitnie rozrywkowym, bardzo kampowym i w stylu retro.
[image: ]
Można by się zastanawiać, czy aby na pewno za Tomem Strongiem stoi Alan Moore. Ten sam koleś od mrocznych Strażników, wstrząsającego Zabójczego żartu, czy filozofującego Miraclemana. Wielki Mag z Northampton, znawca ezoteryki, uciekinier z mainstreamu, uduchowiony wieczny hipis, anarchista i buntownik. Intencje stojące za Tomem Strongiem wyjaśnił całkiem klarownie sam autor w 2012 roku na pewnym konwencie komiksowym (była to pierwsza obecność Moorea na tego rodzaju imprezie od lat). Otóż nie chciał on tworzyć kolejnego komiksu superbohaterskiego, ale zastanowić się nad samym źródłem tego gatunku. Co stoi u jego podstaw? Pulpowe magazynu z lat dwudziestych i trzydziestych  ot, co. Shadow, Flash Gordon, Doc Savage, Tarzan  cofnijmy się do tych czasów i zapomnijmy o wszystkim, co nastąpiło potem. A gdy już tam będziemy, pchnijmy popkulturę w nieco innym kierunku i zobaczmy co się stanie. Alan Moore chciał w końcu zrobić po prostu coś fajnego, coś, co ludzie polubią za pogodę ducha, prostotę i optymizm. Jego Miracleman" i Strażnicy nie były hołdem dla gatunku superhero  one chciały rozwalić go od środka i obnażyć jego absurdy. Późniejsi twórcy, wzorujący się na tych komiksach, za bardzo skupili się na mroku, powadze i nihilizmie  a nie to było głównym celem Moorea. Tom Strong miał przywrócić balans, pokazać, jak mogłoby to wszystko wyglądać inaczej.
Tom Strong to właśnie taki Tarzan / Doc Savage w nowoczesnej metropolii. Zawsze odróżnia dobro od zła, jest niezłomny i uczciwy. Komiksy z jego przygodami adresowane mogą być równie dobrze do dziesięcio-, dwudziesto- czy pięćdziesięciolatka. Apokalipsa uniwersum ABC z 2006 roku zakończyła żywot naszego dzielnego bohatera, ale dobrze wiemy, że bohaterowie komiksowi nigdy tak naprawdę ostatecznie nie umierają. W maju 2018 roku, w drugim odcinku The Terrifics Jeffa Lemirea, pojawia się dziwny przybysz z innego świata  Tom Strong! Dzielny naukowy bohater z impetem wkroczył do uniwersum DC Comics, choć już bez wsparcia swego długowłosego ojca. Kurde blaszka!
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  Fotorelacja ze spotkania z Grzegorzem Rosińskim

  Marcin Osuch,  Marcin Ścibior

  
  

  
  Prezentujemy zdjęcia ze spotkania z Grzegorzem Rosińskim, które miało miejsce w dniu 3 marca 2023. Spotkanie odbyło się w Galerii Komiksu i Ilustracji Polishcomicart.pl.
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  Dekada TM-Semic:Narodziny nowego Supermana

  Piotr Pi Gołębiewski

  
  

  
  W pierwszym roku działalności TM-Semic do niewielkiego grona superbohaterów, którzy otrzymali swoje miesięczniki dołączył także Superman. I trzeba przyznać, że wejście miał wzorowe.
[image: Superman #01 (1/1990): Spoza zielonego brzasku...; Tajemnica; Ujawnienie; Super-Heros]
W czerwcu 1990 roku poznaliśmy dwóch przedstawicieli Marvela, czyli Spider-Mana i Punishera. Konkurencja z DC na swój debiut musiała poczekać jeszcze kilka miesięcy. Niemniej przed końcem roku do kiosków trafiły pierwsze odcinki nowych serii  Batman (z adaptacją filmu Tima Burtona) i Superman. Ten drugi przykuwał uwagę okładką, czyli symbolem S na piersi, wychylającym się spomiędzy rozpiętej koszuli (nieco przycięta alternatywna okładka debiutu The Man of Steel  warto dodać, że był to pierwszy raz, kiedy opublikowano komiks z różnymi wariantami grafiki okładkowej) i zachęcał do zakupu hasłem: z Kryptonu przez Metropolis do Polski.
A jednak, kiedy ma się już komiks w ręku, można poczuć lekkie rozczarowanie. Choć kosztował tyle samo, co pozostałe (czyli 9500 zł), okazał się od nich cieńszy, licząc zaledwie 36 stron (przy standardzie wynoszącym 52). Szczęśliwie ten niedobór rekompensuje zawartość. Mowa tu bowiem o klasycznym pierwszym numerze miniserii The Man of Steel z 1986 roku. Jego autorem (scenariusz i rysunki) jest gigant sztuki obrazkowej John Byrne. Do tamtej pory kojarzony był głównie z Marvelem, zaś do jego największych sukcesów należy zaliczyć m.in. wskrzeszenie X-Men oraz wprowadzenie do superlgi She-Hulk oraz Alpha Flight.
W połowie lat 80. Byrne skonfliktował się z ówczesnym redaktorem naczelnym Marvela Jimem Shooterem i zdezerterował do konkurencji. Choć jego marzeniem było tworzenie przygód Batmana (co przez moment robił), ostatecznie otrzymał Supermana. Serię tę w porównaniu z innymi topowymi tytułami w tamtym okresie cechowała spora archaiczność, nie przystająca do rozkręcającej się właśnie brązowej ery komiksu. John Byrne postanowił odświeżyć Człowieka ze Stali, mentalnie tkwiącego w latach 70. Aby tego dokonać, trzeba było zresetować przeszłość i opowiedzieć o początkach Supermana. Autor wyciął super-psa Krypto i przeszłość Clarka Kenta, jako Superboya, a także uwypuklił rolę przybranych rodziców naszego bohatera, którzy wciąż żyli i cieszyli się dobrym zdrowiem.
Miniseria The Man of Steel składa się z sześciu części i choć okazała się ogromnym sukcesem, a dziś uważana jest za kultową, uczciwie trzeba przyznać, że nie wytrzymała próby czasu. Nie dotyczy to jednak zeszytu pierwszego, który, jako jedyny, został zaprezentowany przez TM-Semic. Jesteśmy w nim świadkami zagłady planety Krypton i tego, jak ojciec Kal-Ela (to prawdziwe imię Supermana), wysyła go w sztucznej macicy w stronę Ziemi. Następnie dowiadujemy się, że kosmiczną kapsułę odnaleźli Martha i Jonathan Kent, którzy postanowili wychować niemowlaka, udając, że jest ich synem. Z czasem zaczęły uaktywniać się jego nadzwyczajne moce, jak latanie, niezwykła siła, nieprawdopodobna wytrzymałość i rentgenowski wzrok. Wreszcie mamy też moment, w którym prezentuje się światu, jako Superman.
Trudno sobie wymarzyć lepszy początek nowej serii. Zwłaszcza, że potencjalni odbiorcy, wychowani w PRL nie mieli szans zapoznać się z ikoną amerykańskiej popkultury. Chyba, że załapali się na film Richarda Donnera, który w ZSRR miał premierę w 1980 roku. Tymczasem tu dostali wszystko wyłożone na tacy. Może nie jest to pozycja przepełniona akcją, ale jako wprowadzenie sprawdza się świetnie. To chyba najlepiej dobrany start serii TM-Semic ze wszystkich, które zadebiutowały w 1990 roku. Pozostałe odcinki The Man of Steel Johna Byrnea po polsku ukazały się w kolejnych zeszytach, ale już w 1991 roku, natomiast w 18 tomie Wielkiej Kolekcji Komiksów DC Comics zaserwowano je w formie zbiorczej.
Na koniec zwrócę jeszcze uwagę na reklamy umieszczone na trzeciej i czwartej stronie okładki, które dziś mogą powodować uśmieszek politowania. O tyle, o ile zapowiedź, że w pewnym sklepie w Krakowie można nabyć komplet sprzętu tenisowego, mogłaby ukazać się także dziś, to już informacja o pełnym asortymencie hurtowni kartek pocztowych z melodyjką spowoduje powrót wspomnień u starszych czytelników, do czasów, kiedy posiadanie takiego gadżetu robiło z ciebie mocarza na podwórku. Ja miałem jedną.
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  Dekada TM-Semic:Frank umarł - narodził się Pogromca

  Piotr Pi Gołębiewski

  
  

  
  W czerwcu 1990 roku obok "Amazing Spider-Man" do kiosków trafił jeszcze jeden marvelowski tytuł - "The Punisher". I trzeba przyznać, że z miejsca zwrócił uwagę rewelacyjną, dynamiczną okładką autorstwa Whilcea Portacio.
[image: Punisher #01 (1/1990): Super wzrok. Wojownicy cienia: Cienie przeszłości część 1]
Można się spierać, która z debiutujących w 1990 roku serii miała lepszy start, niemniej pod względem atrakcyjności grafiki widniejącej na froncie bez dwóch zdań wygrywał "The Punisher". Widzimy na niej istny grad kul (choć wyglądających trochę jak laserowe wiązki wystrzeliwane z blasterów), a między nim trzy postacie. Indianina celującego ze strzelby, dziewczynę w przykrótkiej koszulce z pochodnią w ręku, która chowa się za nim - ogromnym facetem o zaciętym wyrazem twarzy, dzierżącym wielką lufę od armaty. Może nie ma w tym za wiele sensu, ale to robiło wrażenie na młodych odbiorcach, wierzcie mi. Lubiłem przyglądać się tej okładce, długo analizując jej szczegóły. Tak, jak kilku innych pierwszych zeszytów o przygodach Pogromcy.
Właśnie, Pogromcy. Na takie polskie tłumaczenie tytułu zdecydował się wydawca (wtedy jeszcze ukrywający się pod karkołomną nazwą TM-Systemgruppen i Codem Consulting). Nie jest w stu procentach trafne, albowiem "punisher", to "ten, który wymierza karę". Niemniej, ponieważ "Karzący" brzmiałoby dziwnie, swojski "Pogromca" został zaakceptowany przez czytelników.
Aby zamknąć temat okładki, dodajmy, że szpeci ją wielki napis "nowy komiks!!!" znajdujący się pod logo, oraz nieco mniejszy w dolnym, lewym rogu, głoszący "polska pra-premiera światowego bestsellra". Mówi on nam wiele na temat jakości wydania owego "bestsellra", w którym lapsusów językowych i niefortunnie dobranych tłumaczeń można znaleźć o wiele więcej. Niemniej, biorąc pod uwagę pionierską robotę nie potępiam ani odpowiedzialnego za przekład Andrzeja Rusinka, ani redaktor Doroty Terakowskiej. Choć trochę mnie zastanawia, czemu akurat "pra-premiera", a nie po prostu premiera?
W środku znajdują się dwie historie, które na razie nie wyglądają, jakby miały ze sobą coś wspólnego (choć formalnie ta druga swój początek zawdzięcza właśnie Punisherowi). Pierwsza z nich nosi tytuł "Super wzrok" i oryginalnie ukazała się w jedenastym numerze drugiej serii "Punisher", wydanym we wrześniu 1988 roku. Była to więc praktycznie świeżynka (dla porównania - pierwszy polski "Amazing Spider-Man", jako główną historię zawierał pozycję z 1981 roku). Jej scenariusz, autorstwa Mikea Barona, nie należy do przesadnie skomplikowanych. Ot, Frank Castle śledzi przemytników nielegalnych emigrantów na granicy z Meksykiem. W momencie, kiedy jest świadkiem próby gwałtu na jednej z przemycanych kobiet, postanawia interweniować. Niestety, zostaje ranny. Znajduje go pewien stary Indianin, który - poza ciałem Punishera - zamierza także uleczyć jego duszę.
Mamy więc trochę akcji, ale także wątki mistyczne. Te drugie są o tyle istotne, że w skrótowy sposób przedstawiają nam powód, dla którego żołnierz Frank Castle przemienił się w ponurego Pogromcę. Dowiadujemy się, że kiedy jego rodzina przypadkowo zginęła w czasie gangsterskich porachunków w Central Parku, poprzysiągł wymierzać srogą zemstę każdemu, kto na nią zasługuje, nie czując przy tym litości. Warto przy okazji zauważyć, że Mike Baron nie traktuje swojego bohatera jako beznamiętnej maszyny do zabijania, co stało się symbolem serii w XXI wieku (zwłaszcza za czasów Gartha Ennisa). Jawi się on bowiem jako postać dramatyczna, dręczona tragicznymi wspomnieniami i chęcią odkupienia winy, którą jest to, że nie potrafił ocalić najbliższych.
Jednak prawdziwym powodem, dla którego warto sięgnąć po ten zeszyt, jest fenomenalna kreska Whilcea Portacio. Wykonał kawał dobrej roboty, sprawiając, że komiks ten czyta się niemal jakby oglądało się film akcji. Rewelacyjnie, przy pomocy czterech kadrów ukazał także zmianę, jaka zaszła w poczciwym Franku, który stał się mrocznym postrachem przestępców. Zaznaczyć trzeba także, że choć nie mamy do czynienia z nadmiernym epatowaniem okrucieństwem, to jednak przemoc została tu wyraźnie zasygnalizowana. Zwłaszcza w momencie, kiedy Punisher podcina gardło jednemu z niedoszłych gwałcicieli Meksykanki.
Po zakończeniu "Super wzroku" otrzymujemy szybką galerię dwóch okładek "Punishera", z czego jedna stanowiła zapowiedź następnego numeru. Ciekawe, że są one wydrukowane w kolorach czarnym i hm żółtym? To kolejny dziwny wybór, ale być może to wina szwedzkiego dystrybutora, którego adres skrytki pocztowej w Sundbyberg nieopatrznie przemycono.
W drugiej połowie komiksu nie spotkamy już Franka. To przedruk miniserii "Shadowmasters" z 1989 roku. Oryginalnie składała się z czterech części, co zostało zasygnalizowane na samym początku. U nas jednak każdą z nich dodatkowo podzielono, w efekcie czego z "Wojownikami cienia" spotkaliśmy się jeszcze siedem razy.
W wielkim skrócie jest to historia trudnej relacji amerykańsko-japońskiej po II Wojnie Światowej. Poznajemy kapitana Jamesa Richardsa, który stacjonuje w bazie wojskowej w mieście Iga. Jego zadaniem jest nadzorowanie regionu. Jest to o tyle trudne, że w górzystych terenach wciąż kryją się zbuntowane oddziały japońskich wojsk, dla których wojna się nie skończyła. Richards na ogół spotyka się z nieufnością tubylców, jednak kiedy ratuje małego chłopca spod kół rozpędzonego samochodu, zyskuje szacunek przywódcy osiedla Ueno, Shigeru Ezakiego. Wkrótce mężczyźni się zaprzyjaźniają. Jednak Ezaki skrywa pewną tajemnicę. Jest on ostatnim wojownikiem cienia - Demonem Tengu.
Przyznam, że dziś dzieło Carla Pottsa (scenariusz) i Dana Lawlisa (rysunki) oceniam o wiele mniej surowo, niż kiedyś. Pamiętam, że zdecydowanie ubolewałem nad tym, iż zamiast większej ilości przygód Pogromcy, dostawaliśmy jakieś nudy o Japonii. Z perspektywy czasu można mówić o naiwności tej historii, niemniej posiada swój oldschoolowy urok.
W efekcie debiut Punishera w naszym kraju okazał się połowicznym sukcesem. W momencie, kiedy obiecywano Pogromcę, a pół zeszytu opowiada o czymś zupełnie innym, trudno mówić o pełnym zadowoleniu. Zwłaszcza, że "Shadowmasters" nie był ani równie dynamiczny, ani tak urzekający wizualnie, jak "Super wzrok". Niemniej przedstawiono nam nową postać, która idealnie wpisywała się w swoje czasy - twardych facetów z wielkimi spluwami. Nic więc dziwnego, że po prostu chciało się więcej.
Aha - z kronikarskiego obowiązku wspomnę, że na czwartej stronie okładki znów mamy reklamę sklepu ze sprzętem tenisowym i, zagadkowy w tym kontekście, adres Fundacji "Odnowa zabytków Krakowa".
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  Z oknem jeszcze zimno, czasem posypie śnieg, ale komiksowy rynek nabiera już tempa. Wydawcy obudzili się z zimowego snu i mają naprawdę dużo do zaoferowania.


[image: Buddy Longway #3: Ludzkie szaleństwo]
Derib
‹Buddy Longway #3: Ludzkie szaleństwo›
Wspaniała, długa i piękna historia miłosna rozgrywająca się u stóp Gór Skalistych i na Wielkich Równinach będzie miała ciąg dalszy. W kwietniu bowiem na księgarskie półki trafi trzeci tom serii Buddy Longway. Rodzina początkowo stawia czoła naturze, czasami wrogiej, lecz kształtującej charakter, a następnie wojnom indiańskim, które niechybnie przyniosą ze sobą przemoc i niesprawiedliwość. Podążajcie za nimi ścieżkami życia.


[image: Czarna róża (wyd.III)]
Stefan Weinfeld, Jerzy Wróblewski
‹Czarna róża (wyd.III)›
Kolejna już w krótkim okresie czasu pozycja nostalgiczna dla miłośników peerelowskich komiksów. Czarna róża to bodaj najlepsza historia sensacyjna jak powstała w tamtych czasach. Album będzie zawierał także kolorową wersję epizodu Szklana kula Pani Księżyc.


[image: Piraci z Wysp Szczęśliwych #2: Wielka maskarada]
Daniel Koziarski, Artur Ruducha
‹Piraci z Wysp Szczęśliwych #2: Wielka maskarada›
Piraci z Wysp Szczęśliwych powracają. Drugi tom serii duetu Koziarski-Ruducha, znanego z przygód Kapitana Szpica, w tym miesiącu powinien trafić do rąk miłośników klasycznych pirackich przygód, oraz tych, którzy lubią wyłapywać liczne nawiązania popkulturowe.


[image: W poszukiwaniu ptaka czasu. Cykl I #7: Ziarno szaleństwa]
David Etien, Serge Le Tendre, Regis Loisel
‹W poszukiwaniu ptaka czasu. Cykl I #7: Ziarno szaleństwa›
Jak zawsze na kolejne odsłony prequelowego cyklu W poszukiwaniu ptaka czasu przyszło nam trochę poczekać i jak zawsze jesteśmy przekonani, że czekać było warto.


[image: Thorgal. Saga. Żegnaj, Aaricio]
Robin Recht
‹Thorgal. Saga. Żegnaj, Aaricio›
Od dłuższego już czasu docierają do nas głosy, że Żegnaj Aaricio to komiks świetny. Jest to o tyle istotne, że ostatnie Thorgale przynoszą czytelnikom, szczególnie tym pamiętającym Rosińskiego i van Hamme′a u szczytu formy, raczej rozczarowania. Czy opowieść o starym Thorgalu faktycznie jest tak dobra, jak można przeczytać w różnych recenzjach? No cóż, niebawem wszyscy fani tej serii będą mogli przekonać się o tym samodzielnie


[image: Amazing Spider-Man #1]
John Romita Jr., J. Michael Straczynski
‹Amazing Spider-Man #1›
A to może być hit. Joseph Michael Straczynski wziął się za The Amazing Spider-Man w 1999 roku i osiągnął sukces. Znawcy uważają, że run Straczynskiego zrewolucjonizował w pewien sposób Spider-Mana i wprowadził tę postać w wiek dwudziesty pierwszy. Zobaczmy sami jak było!


[image: Batman. Zagłada Gotham]
Mike Mignola, Troy Nixey, Richard Pace
‹Batman. Zagłada Gotham›
Co by było gdyby państwo Wayne żyli i umarli na samym początku dwudziestego wieku? A ich syn Bruce rozpętał swą antyprzestępczą krucjatę w czasach prohibicji i mafijnych porachunków? Tę alternatywną historię z Batmanem w roli głównej napisali Mike Mignola (!) i Richard Pace  przed nami kolejny album cyklu DC Deluxe.


[image: Miły dom nad jeziorem #1]
Álvaro Martínez Bueno, James Tynion IV
‹Miły dom nad jeziorem #1›
Inicjatywa DC Black Label to nie tylko superbohaterstwo. Okazuje się, że to również horror  a w tego rodzaju komiksach specjalizuje się niejaki James Tynion IV. Autor Departamentu prawdy zaprasza czytelników do miłego domu nad jeziorem. Tylko, że miło tam nie będzie, niestety.


[image: Hoka Hey!]
Neyef
‹Hoka Hey!›
Georges jest młodym Dakotą wychowanym przez pastora, który zarządza jego rezerwatem. W wyniku procesu akulturacji młody chłopak zapomina o swoich korzeniach i marzy o przyszłości na wzór amerykański. Los krzyżuje jego ścieżki z Małym Nożem, oziębłym i porywczym Indianinem, który szuka mordercy swojej matki. W towarzystwie dwójki kompanów wyrywa Georgesa z jego dotychczasowego życia i zabiera w podróż. Z biegiem czasu młody mężczyzna i chłopiec otwierają się na siebie i odkrywają to, co jest dla nich najważniejsze: ukojenie gniewu przez przekazywanie swojej kultury dla jednego oraz odkrywanie własnej tożsamości i korzeni dla drugiego.


[image: Hellblazer. Mike Carey #2]
Chris Brunner, Mike Carey, Steve Dillon, Marcelo Frusin, Leonardo Manco
‹Hellblazer. Mike Carey #2›
Brian Azzarello, Garth Ennis, Warren Ellis, James Delano a teraz Mike Carey. I to już po raz drugi  John Constantine zmierzy się z istotą zwaną Psem Cienia. Wypełzła z jakichś wrót między naszym światem a zaświatami i grozi zagładą całego istnienia. Czyli dzień jak co dzień w życiu Johna, prawda?


[image: Batman Knightfall #5: Nowy początek]
Bret Blevins, Chuck Dixon, Alan Grant, Phil Jimenez, Doug Moench, Graham Nolan
‹Batman Knightfall #5: Nowy początek›
Kończymy Upadek Mrocznego Rycerza Nowym początkiem. A skoro był upadek, to przyszła chyba pora, aby powstać. Rehabilitacja ciała została zakończona, pora na rehabilitację ducha  Batman walczy o odzyskanie dobrego imienia w oczach Robina, Alfreda, Gotham i całego świata. Tak, najlepiej w tej kolejności.


[image: Nieśmiertelny Hulk #3]
Joe Bennett, Al Ewing
‹Nieśmiertelny Hulk #3›
Najlepsza (podobno) seria Marvel Fresh wkracza w decydującą fazę. Przerażający Nieśmiertelny Hulk musi wreszcie uporać się z potężną korporacją dybiąca na jego życie. Al Ewing wytoczy naprzeciw niemu najpotężniejsze działa a potem  być może  pozwoli mu je obrócić w perzynę. Prawdopodobnie, bo żeby być pewnym, trzeba o tym przeczytać.


[image: Joker. Polowanie na klauna]
Giuseppe Camuncoli, Francesco Francavilla, Guillem March, Matthew Rosenberg, James Tynion IV
‹Joker. Polowanie na klauna›
Lubicie Jokera? No, pewnie, że tak, a to jest pozycja dla was, czyli zbiór piętnastu zeszytów serii The Joker, w której, poza naszym uśmiechniętym klaunem, jedną z głównych postaci jest komisarz Gordon. Być może będzie musiał podjąć najtrudniejszą decyzję w swoim życiu i stanąć w obronie Księcia Zbrodni.


[image: Strażnicy Galaktyki #1: Czyli zostaliśmy my]
Juann Cabal, Al Ewing
‹Strażnicy Galaktyki #1: Czyli zostaliśmy my›
Strażnicy Galaktyki powracają w linii wydawniczej Marvel Fresh. Tym razem będą walczyli ze wskrzeszonymi i szalonymi bogami Olimpu. Choć i tak najważniejszym tematem będzie to, czemu na okładce albumu Rocket nosi garnitur.


[image: Książęca Wola #1: Legendy chomiczków z Kijowa]
Maksym Bohdanowskyj, Denys Fadejew
‹Książęca Wola #1: Legendy chomiczków z Kijowa›
Ukraiński komiks dla dzieci o chomikach, które niegdyś założyły Kijów. Całość zapowiada się bardzo sympatycznie, zwłaszcza, że rysownik Maksym Bohdanowskyj posiada bardzo plastyczną kreskę.


[image: Wola #1]
różni autorzy
‹Wola #1›
To może być ciekawa pozycja. Po pierwsze dlatego, że utrzymana jest w steampunkowych klimatach, gdzie nieobca jest także czarna magia. Po drugie, ponieważ dotyczy kontrowersyjnego tematu, czyli końca pierwszej wojny światowej. Według wizji twórców Ukraina wybiła się na niepodległość, ale mroczne siły nie zamierzają zostawić jej w spokoju. Mam tylko nadzieję, że tymi mrocznymi siłami nie będziemy my.


[image: Wilq #33: Trójpalczasta Dłoń z Ciasta powraca]
Bartosz Minkiewicz, Tomasz Minkiewicz
‹Wilq #33: Trójpalczasta Dłoń z Ciasta powraca›
Opole znów nie będzie bezpieczne. Superłotr znany jako Trójpalczasta Dłoń Z Ciasta opuścił swój serwis AGD, będący przykrywką do handlu sprzętem dla przeróżnych złoli. Oznacza to, że Wilq znów będzie musiał założyć majtki na rajtuzy i ruszyć do akcji. I to już w 33 odcinku serii. Kto by pomyślał.


[image: Łupieżcy Imperiów (wyd.zbiorcze)]
Jean Dufaux, Martin Jamar
‹Łupieżcy Imperiów (wyd.zbiorcze)›
Belgijski scenarzysta Jean Dufaux, znany u nas z takich serii, jak Skarga Utraconych Ziem, Drapieżcy czy Krucjata, proponuje nowy tytuł osadzony w realiach historycznych. Tym razem chodzi o wojnę francusko-pruską. Nie ona jednak jest głównym tematem Łupieżców Imperiów, a okultyzm, spiski i niepoznane zło.


[image: Krew barbarzyńcy]
Joe Bocardo, El Torres
‹Krew barbarzyńcy›
Wydawnictwo Mandioca proponuje alternatywną od marvelowskiej adaptację Conana. Konkretnie z Hiszpanii. Pozycja ta ukazała się w małej oficynie, ale spotkała się z takim zainteresowaniem, że potrzebne było kilka dodruków. Jak będzie u nas?


[image: Moon Knight. Czerń, biel i krew]
Dotun Akande, Murewa Ayodele, Paul Azaceta, Chris Bachalo, Dante Bastianoni, Christopher Cantwell, Jorge Fornés, Marc Guggenheim, Jonathan Hickman, Alex Lins, David Lopez, Djibril Morissette-Phan, Ann Nocenti, David Pepose, Benjamin Percy, Stefano Raffaele, Vanesa R. Del Rey, Leonardo Romero, Erica Schultz, Nadia Shammas, Patch Zircher, Jim Zub
‹Moon Knight. Czerń, biel i krew›
Antologia, której głównym bohaterem jest jeden z najciekawszych bohaterów Marvela  Moon Knight. Autorami są same gwiazdy: Jonathan Hickman (Ród X / Potęgi X),  Benjamin Percy (Green Arrow), Jim Zub (Conan barbarzyńca), Ann Nocenti (Punisher), Paul Azaceta (Outcast), Chris Bachalo (Uncanny X-Men), Leonardo Romero (Hawkeye. Kate Bishop) i Dante Bastianoni (Nathan Never). Oczywiście wszystko w trzech kolorach  czarnym, białym i czerwonym.


[image: Dylan Dog. Duch Anny Never]
Corrado Roi, Tiziano Sclavi
‹Dylan Dog. Duch Anny Never›
Coś dla fanów klimatów retro. Duch Anny Never to bowiem czwarty numer oryginalnej serii od Dylan Dogu wydawanej we Włoszech, który ukazał się w styczniu 1987 roku. W związku z tym nie spodziewajcie się nawiązań do innego cyklu  Nathan Never, który swoją premierę miał kilka lat później.


[image: Las]
Thomas Ott
‹Las›
Las to opowieść o chłopcu, który wymyka się z pogrzebu i wkracza w leśną gęstwinę. Konfrontuje się tam z największym ludzkim lękiem i znajduje sposób, by go przezwyciężyć. Thomas Ott konstruuje swoją opowieść z dwudziestu pięciu mrocznych niemych obrazów techniką zwaną scratchboard, w której biała powierzchnia zostaje pokryta czarną warstwą, a obraz uzyskuje się metodą wydrapywania. W rękach Otta medium to staje się idealnym narzędziem do jego niesamowitych, przesiąkniętych grozą historii. 


[image: Relax #41 (Labrum)]
‹Relax #41 (Labrum)›
Relax od Labrum. Oferuje dwie interesujące okładki, ale przede wszystkim spotkanie z tak utalentowanymi twórcami, jak: Tomasz Niewiadomski (Ratman), Grzegorz Janusz (Przebiegłe dochodzenie Ottona i Watsona), Bartosz Minkiewicz (Wilq), Moebius (Incal), Kurt Busiek (Marvels), Wojciech Stefaniec (Wróć do mnie, jeszcze raz), Julian Bohdanowicz (Mateuszek), Yanick Paquette (Batman Death Metal), Piotr Nowacki (Miś Zbyś) czy Andreas (Rork).


[image: RIP #3: Ahmed. We właściwym miejscu o niewłaściwej porze]
Gaets, Julien Monier
‹RIP #3: Ahmed. We właściwym miejscu o niewłaściwej porze›
Trzeci tom serii R.I.P. to trzeci bohater w roli głównej. Najpierw był Derrick, potem Maurice a teraz przyszła pora na Ahmeda. Z dwóch pierwszych tomów wiemy, że był gliniarzem działającym pod przykrywką  ale dopiero teraz będziemy mogli poznać całą prawdę. A może jeszcze nie? Kolejni bohaterowie już czekają na swoją szansę  w następnych tomach.


[image: Ter #3: Oszust]
Christophe Dubois, Rodolphe
‹Ter #3: Oszust›
Trzeci i ostatni tom trylogii science fiction, która bawi się z konwencją. Mieliśmy już klimaty postapokaliptyczne, potem hard science fiction, a okładka najnowszej części zapowiada przebłyski fantasy. Początek był świetny, środek trochę obniżył noty. Zobaczymy jak wypadnie finał.


[image: X-Men: Punkty zwrotne. Upadek mutantów]
Chris Claremont, Walter Simonson, Louise Simonson
‹X-Men: Punkty zwrotne. Upadek mutantów›
Dopiero co doszło do Masakry mutantów a już czeka ich Upadek. Fragmenty tej historii poznaliśmy już w czasach TM-Semic  teraz Egmont i jego X-Men. Punkty zwrotne zaprezentują tę historię w całości. A zapowiada się mocno: Trzy drużyny mutantów. Trzy tragedie, które łączy jedno: na zawsze zmienią życie tych, którzy je przeżyją.




Tytuł: Buddy Longway #3: Ludzkie szaleństwo
Scenariusz: Derib
Data wydania: kwiecień 2023
Rysunki: Derib
Wydawca:  Kurc
Cykl: Buddy Longway
ISBN: 978-83-967431-3-8
Format: 224s. 210 x 297 mm
Cena: 139,90
Gatunek: western
Zobacz w: Kulturowskazie

Tytuł: Czarna róża (wyd.III)
Scenariusz: Stefan Weinfeld
Data wydania: kwiecień 2023
Rysunki: Jerzy Wróblewski
Kolor: Jerzy Wróblewski, Maciej Mazur
Wydawca:  ONGRYS
ISBN: 978-83-66603-69-1
Format: 48s. 220x296 mm
Cena: 49,90
Gatunek: sensacja
Zobacz w: Kulturowskazie

Tytuł: Piraci z Wysp Szczęśliwych #2: Wielka maskarada
Scenariusz: Daniel Koziarski
Data wydania: kwiecień 2023
Rysunki: Artur Ruducha
Wydawca:  ONGRYS
Cykl: Piraci z Wysp Szczęśliwych
ISBN: 978-83-66603-74-5
Format: 40s. 214x290 mm
Cena: 35,00
Gatunek: humor / satyra
Zobacz w: Kulturowskazie

Tytuł: W poszukiwaniu ptaka czasu. Cykl I #7: Ziarno szaleństwa
Scenariusz: Serge Le Tendre, Regis Loisel
Data wydania: kwiecień 2023
Rysunki: David Etien
Przekład: Wojciech Birek
Wydawca:  Egmont
Cykl: W poszukiwaniu ptaka czasu. Cykl I, W poszukiwaniu Ptaka Czasu
ISBN: 9788328166363
Format: 72s. 215x290 mm
Cena: 39,99
Gatunek: fantasy
Zobacz w: Kulturowskazie

Tytuł: Thorgal. Saga. Żegnaj, Aaricio
Scenariusz: Robin Recht
Data wydania: 26 kwietnia 2023
Rysunki: Robin Recht
Przekład: Wojciech Birek
Wydawca:  Egmont
Cykl: Thorgal, Thorgal. Saga
ISBN: 9788328153547
Format: 112s. 215x290mm
Cena: 49,99
Gatunek: fantasy
Zobacz w: Kulturowskazie

Tytuł: Amazing Spider-Man #1
Scenariusz: J. Michael Straczynski
Data wydania: 26 kwietnia 2023
Rysunki: John Romita Jr.
Przekład: Marek Starosta
Wydawca:  Egmont
Cykl: Amazing Spider-Man, Spider-Man
ISBN: 9788328166486
Format: 396s. 170x260mm
Cena: 179,99
Gatunek: superhero
Zobacz w: Kulturowskazie

Tytuł: Batman. Zagłada Gotham
Scenariusz: Mike Mignola, Richard Pace
Data wydania: 12 kwietnia 2023
Rysunki: Troy Nixey
Przekład: Jarosław Grzędowicz
Wydawca:  Egmont
Cykl: Batman
ISBN: 9788328156326
Format: 160s. 180x275mm
Cena: 89,99
Gatunek: superhero
Zobacz w: Kulturowskazie

Tytuł: Miły dom nad jeziorem #1
Scenariusz: James Tynion IV
Data wydania: 26 kwietnia 2023
Rysunki: Álvaro Martínez Bueno
Przekład: Paulina Braiter
Wydawca:  Egmont
Cykl: Miły dom nad jeziorem, DC Horror
ISBN: 9788328157996
Format: 200s. 170x260mm
Cena: 89,99
Gatunek: groza / horror
Zobacz w: Kulturowskazie

Tytuł: Hoka Hey!
Scenariusz: Neyef
Data wydania: 24 kwietnia 2023
Rysunki: Neyef
Przekład: Jakub Syty
Kolor: Neyef
Wydawca:  Lost In Time
ISBN: 978-83-67270-35-9
Format: 224s. 240 x 3200 mm
Cena: 130,00
Gatunek: historyczny
Zobacz w: Kulturowskazie

Tytuł: Hellblazer. Mike Carey #2
Scenariusz: Mike Carey
Data wydania: 12 kwietnia 2023
Rysunki: Steve Dillon, Leonardo Manco, Chris Brunner, Marcelo Frusin
Przekład: Jacek Żuławnik
Wydawca:  Egmont
Cykl: Hellblazer, Hellblazer. Mike Carey
ISBN: 9788328161436
Format: 440s. 170x260 mm
Cena: 179,99
Gatunek: groza / horror
Zobacz w: Kulturowskazie

Tytuł: Batman Knightfall #5: Nowy początek
Scenariusz: Chuck Dixon, Doug Moench, Alan Grant
Data wydania: 26 kwietnia 2023
Rysunki: Graham Nolan, Bret Blevins, Phil Jimenez
Przekład: Tomasz Sidorkiewicz
Wydawca:  Egmont
Cykl: Batman Knightfall, Batman
ISBN: 9788328156258
Format: 552s. 170x260 mm
Cena: 199,99
Gatunek: superhero
Zobacz w: Kulturowskazie

Tytuł: Nieśmiertelny Hulk #3
Scenariusz: Al Ewing
Data wydania: 26 kwietnia 2023
Rysunki: Joe Bennett
Przekład: Jacek Żuławnik
Wydawca:  Egmont
Cykl: Nieśmiertelny Hulk, Hulk, Marvel Fresh
ISBN: 9788328161153
Format: 252s. 167x255mm
Cena: 79,99
Gatunek: superhero
Zobacz w: Kulturowskazie

Tytuł: Joker. Polowanie na klauna
Scenariusz: James Tynion IV, Matthew Rosenberg
Data wydania: 26 kwietnia 2023
Rysunki: Guillem March, Francesco Francavilla, Giuseppe Camuncoli
Przekład: Tomasz Sidorkiewicz
Wydawca:  Egmont
Cykl: Batman, Joker
ISBN: 9788328157705
Format: 436s. 167x255mm
Cena: 119,99
Gatunek: kryminał, superhero
Zobacz w: Kulturowskazie

Tytuł: Strażnicy Galaktyki #1: Czyli zostaliśmy my
Scenariusz: Al Ewing
Data wydania: 26 kwietnia 2023
Rysunki: Juann Cabal
Przekład: Marcin Roszkowski
Wydawca:  Egmont
Cykl: Guardians of the Galaxy  Strażnicy Galaktyki, Marvel Fresh
ISBN: 9788328161207
Format: 128s. 167x255mm
Cena: 49,99
Gatunek: superhero
Zobacz w: Kulturowskazie

Tytuł: Książęca Wola #1: Legendy chomiczków z Kijowa
Scenariusz: Denys Fadejew
Data wydania: 26 kwietnia 2023
Rysunki: Maksym Bohdanowskyj
Przekład: Marianna Voskovniuk
Wydawca:  Egmont
Cykl: Książęca Wola, Komiks ukraiński
ISBN: 9788328161474
Format: 40s. 216x216mm
Cena: 29,99
Gatunek: humor / satyra
Zobacz w: Kulturowskazie

Tytuł: Wola #1
Scenariusz: różni autorzy
Data wydania: 26 kwietnia 2023
Rysunki: różni autorzy
Przekład: Marianna Voskovniuk
Wydawca:  Egmont
Cykl: Wola
ISBN: 9788328161467
Format: 56s. 216x285mm
Cena: 49,99
Zobacz w: Kulturowskazie

Tytuł: Wilq #33: Trójpalczasta Dłoń z Ciasta powraca
Scenariusz: Bartosz Minkiewicz
Data wydania: kwiecień 2023
Rysunki: Bartosz Minkiewicz, Tomasz Minkiewicz
Wydawca:  BM Vision
Cykl: Wilq Superbohater
Format: 210x297 mm
Cena: 23,10
Gatunek: humor / satyra
Zobacz w: Kulturowskazie

Tytuł: Łupieżcy Imperiów (wyd.zbiorcze)
Scenariusz: Jean Dufaux
Data wydania: 24 kwietnia 2023
Rysunki: Martin Jamar
Przekład: Jakub Syty
Wydawca:  Lost In Time
ISBN: 9788367270342
Format: 352s. 215x290 mm
Cena: 166,00
Gatunek: groza / horror
Zobacz w: Kulturowskazie

Tytuł: Krew barbarzyńcy
Scenariusz: El Torres
Data wydania: 4 kwietnia 2023
Rysunki: Joe Bocardo
Przekład: Jakub Jankowski
Wydawca:  Mandioca
Cykl: Conan
ISBN: 9788396483553
Format: 128s. 170x260 mm
Cena: 95,00
Gatunek: fantasy
Zobacz w: Kulturowskazie

Tytuł: Moon Knight. Czerń, biel i krew
Scenariusz: Jonathan Hickman, Nadia Shammas, Christopher Cantwell, Paul Azaceta, Ann Nocenti, Jim Zub, Patch Zircher, David Pepose, Benjamin Percy, Erica Schultz, Marc Guggenheim, Murewa Ayodele
Data wydania: 6 kwietnia 2023
Rysunki: Chris Bachalo, Alex Lins, Dante Bastianoni, Stefano Raffaele, Djibril Morissette-Phan, Paul Azaceta, David Lopez, Patch Zircher, Leonardo Romero, Vanesa R. Del Rey, Jorge Fornés, Dotun Akande
Przekład: Tomasz Sidorkiewicz
Wydawca:  Mucha Comics
ISBN: 78-83-67571-09-8
Format: 152s. 180x275 mm
Cena: 75,00
Gatunek: superhero
Zobacz w: Kulturowskazie

Tytuł: Dylan Dog. Duch Anny Never
Scenariusz: Tiziano Sclavi
Data wydania: kwiecień 2023
Rysunki: Corrado Roi
Przekład: Jakub Łagoda
Wydawca:  Tore
Cykl: Dylan Dog
ISBN: 9788396715203
Format: 100s. 190x260 mm
Cena: 32,00
Gatunek: groza / horror
Zobacz w: Kulturowskazie

Tytuł: Las
Scenariusz: Thomas Ott
Data wydania: 20 kwietnia 2023
Rysunki: Thomas Ott
Wydawca:  Kultura Gniewu
ISBN: 978-83-67360-29-6
Format: 32s. 190x265 mm
Cena: 49,90
Gatunek: groza / horror
Zobacz w: Kulturowskazie

Tytuł: Relax #41 (Labrum)
Data wydania: 1 kwietnia 2023
Wydawca:  
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  Komiksowe Top 10:Marzec 2023

  Piotr Pi Gołębiewski

  
  

  
  Po chwilowej przerwie do Top 10 wraca kapitan Żbik i wyjątkowo jest tylko jednym z dwóch wznowień na marcowej liście. A wszystko to w jedenastym zestawieniu najchętniej kupowanych komiksów przygotowanym przez Esensję we współpracy z księgarnią Centrum Komiksu.


[image: Wydział 7 Zeszyt specjalny #2: Import-Export]
1. Robert Adler, Jakub Babczyński, Tomasz Kontny, Unka Odya, Michał Śledziu Śledziński
‹Wydział 7 Zeszyt specjalny #2: Import-Export›
Rzutem na taśmę pierwsze miejsce należy do Wydziału 7. Trudno się jednak dziwić, skoro jest to wydanie specjalne z gościnnym udziałem takich nazwisk, jak: Michał Śledziński, Zbigniew Kasprzak czy Robert Adler.


[image: Reckless #2: Powiernik diabła]
2. Ed Brubaker, Sean Phillips
‹Reckless #2: Powiernik diabła›
Na miejscu drugim także wielkie nazwiska. Tym razem jednak zagraniczne (Ed Brubaker i Sean Phillips). Poza tym, kto nie lubi pulpowych historii o twardych facetach i seksownych dziewczynach (wersja dla pań  o twardych babkach i seksownych gościach).


[image: Przysięga #1]
3. Éric Bourgier, Fabrice David
‹Przysięga #1›
Dobre fantasty zawsze w cenie. Stąd awans pierwszego tomu Przysięgi prosto do pierwszej trójki z odległego, dziewiątego miejsca, które zajmowała w zeszłym miesiącu.


[image: Wielki Martwy #4]
4. Jean-Blaise Djian, Regis Loisel, Vincent Mallié
‹Wielki Martwy #4›
Wysoka pozycja czwartego odcinka serii Wielki Martwy zapewne wynika z faktu, że trzeba było na niego bardzo długo czekać. Poprzednia część miała premierę w Polsce w przedpandemicznym 2017 roku.


[image: Kapitan Żbik #42: Jaskinia zbójców (wyd. 2023)]
5. Stanisław Milc, Jerzy Wróblewski
‹Kapitan Żbik #42: Jaskinia zbójców (wyd. 2023)›
A teraz zapowiadany już Żbik. Co prawda to nie odcinek rysowany przez Grzegorza Rosińskiego, a Jerzego Wróblewskiego, ale za to z imponującą okładką zapowiadającą atrakcję, rodem z amerykańskich filmów sensacyjnych.


[image: Toppi. Kolekcja #4: Kolekcjoner]
6. Sergio Toppi
‹Toppi. Kolekcja #4: Kolekcjoner›
I jeszcze jeden przedstawiciel komiksów, które pojawiły się na Topie w zeszłym miesiącu. Tu jednak skok nie jest tak znaczący, bo jedynie o dwa oczka do góry.


[image: Batman: Ziemia Jeden #3]
7. Gary Frank, Geoff Johns
‹Batman: Ziemia Jeden #3›
Ale się porobiło! Pierwsza propozycja Egmontu dopiero na miejscu siódmym! Do tego jedyna w tym miesiącu!


[image: Visa tranzytowa]
8. Nicolas de Crécy
‹Visa tranzytowa›
Tu na popularność albumu mogą mieć wpływ małe sentymenty. Akcja komiksu rozgrywa się bowiem w 1986 roku, a swoim miejscem obejmuje m.in. Bułgarię i Jugosławię.


[image: Metal Hurlant #4]
9. ‹Metal Hurlant #4›
O ile się nie mylę, to pierwszy magazyn komiksowy w naszym Topie. Szczerze mówiąc, kiedy spojrzałem na cenę nie sądziłem, że Metal Hurlant tak dobrze się przyjmie. Czyżby rację miał Janusz Christa, że dobra pozycja obroni się sama?


[image: Borgia: Borgia #3-4: Płomienie stosu. Wszystko marność]
10. Alexandro Jodorowsky, Milo Manara
‹Borgia: Borgia #3-4: Płomienie stosu. Wszystko marność›
Czas na drugie, zapowiedziane w leadzie, wznowienie w Topie. Chodzi o dwa ostatnie tomy skandalizującego komiksu Jodorowskyego i Manary.


[image: Wąż i kojot]
10. Matz, Philippe Xavier
‹Wąż i kojot›
Na miejscu dziesiątym trafiły się nam dwie pozycje. Co ciekawe, obie stanowią ekskluzywne wydania w twardych oprawach, a także obie dotyczą historii. Tyle tylko, że jedna rozgrywa się w XV wieku, a druga w XX.


[image: ]
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Tytuł: Wydział 7 Zeszyt specjalny #2: Import-Export
Scenariusz: Tomasz Kontny
Data wydania: marzec 2023
Rysunki: Jakub Babczyński, Unka Odya, Robert Adler, Michał Śledziu Śledziński
Kolor: Grzegorz GiP Pawlak
Wydawca:  ONGRYS
Cykl: Wydział 7
ISBN: 9788366603578
Format: 64s. 170x245 mm
Cena: 30,00
Gatunek: sensacja
Zobacz w: Kulturowskazie

Tytuł: Reckless #2: Powiernik diabła
Scenariusz: Ed Brubaker
Data wydania: 24 lutego 2023
Rysunki: Sean Phillips
Przekład: Maria Lengren
Wydawca:  Mucha Comics
Cykl: Reckless
ISBN: 9788367571036
Format: 144s.
Cena: 75,00
Gatunek: sensacja
Zobacz w: Kulturowskazie

Tytuł: Przysięga #1
Scenariusz: Fabrice David
Data wydania: 3 lutego 2023
Rysunki: Éric Bourgier
Przekład: Jakub Syty
Wydawca:  Lost In Time
Cykl: Przysięga
ISBN: 9788367270281
Format: 184s. 240x320 mm
Cena: 120,00
Gatunek: fantasy
Zobacz w: Kulturowskazie

Tytuł: Wielki Martwy #4
Scenariusz: Regis Loisel, Jean-Blaise Djian
Data wydania: luty 2023
Rysunki: Vincent Mallié
Przekład: Jakub Syty
Wydawca:  Sideca
Cykl: Wielki Martwy
ISBN: 978-83-65597-15-1
Format: 210x290 mm
Cena: 109,90
Gatunek: fantasy
Zobacz w: Kulturowskazie

Tytuł: Kapitan Żbik #42: Jaskinia zbójców (wyd. 2023)
Scenariusz: Stanisław Milc
Data wydania: marzec 2023
Rysunki: Jerzy Wróblewski
Wydawca:  ONGRYS
Cykl: Kapitan Żbik
ISBN: 9788365803856
Format: 32s. 165x235 mm
Cena: 15,00
Gatunek: kryminał
Zobacz w: Kulturowskazie

Tytuł: Toppi. Kolekcja #4: Kolekcjoner
Scenariusz: Sergio Toppi
Data wydania: luty 2023
Rysunki: Sergio Toppi
Przekład: Marta Duda-Gryc
Wydawca:  Lost In Time
Cykl: Toppi. Kolekcja
ISBN: 9788367270274
Format: 260s. 240x320 mm
Cena: 125,00
Zobacz w: Kulturowskazie

Tytuł: Batman: Ziemia Jeden #3
Scenariusz: Geoff Johns
Data wydania: luty 2023
Rysunki: Gary Frank
Przekład: Tomasz Sidorkiewicz
Wydawca:  Egmont
Cykl: Batman, DC Deluxe, Batman. Ziemia jeden
ISBN: 9788328156333
Format: 160s. 180x275mm
Cena: 89,99
Gatunek: superhero
Zobacz w: Kulturowskazie

Tytuł: Visa tranzytowa
Scenariusz: Nicolas de Crécy
Data wydania: 6 lutego 2023
Rysunki: Nicolas de Crécy
Przekład: Małgorzata Fangrat-Jastrzębska
Wydawca:  Timof i cisi wspólnicy
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  Upadek Rycerza:Część 1. Rycerz udręczony

  Marcin Knyszyński

  
  

  
  Rok 1995 przyniósł czytelnikom niezapomnianego TM-Semic prawdziwe dramaty. Batman i Superman upadli  najpierw Doomsday zabił Człowieka ze Stali w Supermanie 8/95, a potem przyszedł Bane i zmiażdżył człowieka-nietoperza. Trzask łamanego kręgosłupa rozległ się w styczniu 1996 w Batmanie 1/96. Rok temu Egmont wydał pierwszy z pięciu tomów Batman. Knightfall - za dwa tygodnie ukaże się ostatni tom. To jedno z najważniejszych wydarzeń DC Comics lat dziewięćdziesiątych możemy w końcu w całości (!) przeczytać w Polsce.
[image: Batman Knightfall #1: Prolog]
Pod koniec 1992 roku Superman zginął z rąk przerażającego Doomsdaya. Wydarzenie znane jako Śmierć Supermana wstrząsnęło amerykańskim komiksem i pociągnęło za sobą poważne kryzysy w życiu kolejnych kluczowych herosów uniwersum  Wonder Woman, Hala Jordana i Batmana. Tak właściwie to pomysł na historię o upadku mrocznego rycerza powstał niezależnie od historii o śmierci Kal-Ela  Peter Milligan, jeden z uczestników brytyjskiej inwazji już za na samym początku lat dziewięćdziesiątych nakreślił konieczne zmiany w życiorysie Brucea Waynea. Panująca wówczas od kilku lat Mroczna Era Komiksu przyniosła pewne trendy  miało być mocniej, ostrzej, bardziej cynicznie i blockbusterowo. Dennis ONeill, redaktor naczelny wszystkich ukazujących się wówczas serii z Batmanem, zebrał ekipę i wyjaśnił, w jaki sposób należy wprowadzić człowieka nietoperza w lata dziewięćdziesiąte. Wiedział już, że Jerry Ordway i jego kumple postanowili zabić Supermana, więc śmierć Batmana w tym samym czasie byłaby  delikatnie mówiąc  niestosowna. Trzeba zatem wymyślić coś innego.
Twórcy fabuł z mrocznym rycerzem postanowili zbadać jego słabości, doprowadzić go na skraj przepaści, poddać w wątpliwość sens jego krucjaty i przedstawić go jako złamanego i załamanego człowieka. Trzy lata wcześniej, w 1989 roku, Batman został już mocno sponiewierany i wylądował na wózku inwalidzkim. Batman. Blind Justice była trzyczęściową historią kończąca się jubileuszowym, sześćsetnym numerem Detective Comics i zbiegającą się z kinową premierą Batmana Tima Burtona. Niejaki Bonecrusher sprał Batmana na kwaśne jabłko i złamał go fizycznie. Rok wcześniej Jim Starlin złamał Batmana psychicznie w Sekcie, którą dwa lata temu wydał w Polsce Egmont. Nafaszerowany prochami, upadły i rozbity Batman przeżyje potem jeszcze jedną tragedię  śmierć Jasona Todda, drugiego Robina w komiksie A Death in the Family. Twórcy jego przygód postanowili go nie oszczędzać  kulminacja tego procesu nastąpiła na początku 1993 roku.
Dennis ONeill zlecił Chuckowi Dixonowi, jednemu z etatowych scenarzystów Batmana, misję wymyślenia ostatecznego przeciwnika mrocznego rycerza. Miał być to ktoś podobny do kolesia o ksywie KGBeast, czyli radzieckiego twardziela wprowadzonego do DC Comics w 1988 roku. ZSRR w 1992 roku już nie istniał, a KGBeast stracił cały swój potencjał. Dixon wymyślił zatem całkowicie nową postać, nazwaną roboczo Doc Toxin  bo wzmocnionego venomem, czyli skrajnie uzależniającym specyfikiem wzmacniającym siłę mięśni. Czym dokładnie jest venom? Na to pytanie odpowiada pięcioczęściowy Batman. Venom (TM-Semic. Wydanie Specjalne 4/94) otwierający omawiany dziś album. Pięcioodcinkowa opowieść Dennisa ONeilla o Batmanie uzależnionym od narkotyków jest jednym z jego najmocniejszych punktów. Batman. Venom to rzecz znakomita  preludium do wszystkiego, co przydarzy się Batmanowi już niedługo.
Chuck Dixon znalazł nowe imię dla faceta, który złamie Batmana  Bane, czyli zmora, zguba. Zadanie było dość trudne  rzadko kiedy zdarzało się, żeby wielką popularność zdobywali herosi projektowani właśnie pod sukces marketingowy. Ulubieńcami publiki stawali się najczęściej superbohaterowie z przypadku, jak Wolverine (wróg Hulka); Deadpool (wróg X-Men), czy Silver Surfer (wróg Fantastycznej Czwórki). Bane miał być kimś, kto dorówna Batmanowi fizycznie oraz psychicznie i go złamie  miał być ukoronowaniem całej kariery Chucka Dixona w DC Comics. Dixon napisał kompletny origin tej postaci w specjalnym albumie Batman, The Vengeance of Bane, który zamieszczony jest zaraz po Batman. Venom w omawianym dziś komiksie. Bane urodził się w więzieniu na wyspie Santa Prisca (ciekawostka  to tam ma miejsce połowa akcji Batman. Venom) i od małego musiał walczyć o przeżycie. Jako dorosły już człowiek, uciekinier z Santa Prisca, owładnięty jest obsesją bycia najlepszym, najsilniejszym i jedynym niepokonanym człowiekiem na naszej planecie. Kilkuletni pobyt w karcerze ukształtował postać Banea, który ma jeden cel  pokonanie potężnej postaci z własnych wizji, czyli człowieka-nietoperza z miasta Gotham. Bane i jego pomagierzy docierają do miasta Batmana i szykują się do realizacji swoich planów. Sam Bane napędzany jest właśnie venomem, najbardziej uzależniającym specyfikiem, jaki wymyślono w komiksach DC. I tu widać podstawową różnicę między Baneem i Doomsdayem. Ten drugi był niepohamowaną siłą natury, uosobieniem doboru naturalnego i po prostu żywiołem. Ten pierwszy był ekstremalnie silnym i inteligentnym nadczłowiekiem z jasno sprecyzowanym planem i misją.
Kolejnym komiksem przygotowującym grunt pod upadek Batmana, był oczywiście Batman. Miecz Azraela (TM-Semic. Wydanie Specjalne 1/94) ze scenariuszem Dennisa ONeilla i rysunkami Joego Quesady. Jean Paul-Valley, młody student informatyki odkrywa, że jest należy do długiej linii zabójców-egzekutorów tajnego stowarzyszenia o nazwie Zakon Świętego Dumasa, którego dzieje sięgają czasów wypraw krzyżowych. Po śmierci własnego ojca z rąk jego niedoszłej ofiary, sam musi przejąć rolę Azraela  Anioła Zemsty. Jego losy krzyżują się oczywiście z losami Batmana i Alfreda Pennywortha, którzy postanawiają zająć się młodym, zagubionym człowiekiem  czytaj: upewnić się, że wdrukowany od małego w umysł Jean-Paula system nie przejmie władzy nad chłopakiem i nie zmieni go w bezduszną maszynę do zabijania.
Batman. Venom wydany został w pięciu częściach już w roku 1991 w serii pokazującej dzieje Batmana z początku jego kariery  The Legends of the Dark Knight. Zemsta Banea i Miecz Azraela to wydania specjalne z końca 1992 i początku 1993 roku  dokładnie wtedy Superman umierał na ulicach Metropolis. Pierwszy zbiorczy tom Batman. Knightfall zawiera jeszcze kilkanaście odcinków dwóch najważniejszych serii komiksowych o człowieku nietoperzu (Batman i Detective Comics) wydanych w tamtym okresie  album kończy się na odcinkach z kwietnia 1993 roku. Dla zainteresowanych  w Polsce był to okres Batmana TM-Semic obejmujący wybrane komiksy wydane od czerwca 1994 do lipca 1995 (Egmont wydał również odcinki pominięte przez TM-Semic). Cały album jest dosłownie prologiem do dramatycznych wydarzeń, mających miejsce w Gotham po kwietniu 1993  to o nich opowiada tom drugi.
Twórcy Batmana nie tylko wprowadzili nowe postacie, ale uzasadnili również, dlaczego Batman musi upaść. Pierwsze oznaki kryzysu nadchodzą w odcinkach, w których Mroczny Rycerz walczy z gangiem Czarnej Maski i zaczyna powoli popadać w obsesję. Każdy kolejny zeszyt jego przygód to droga w dół, prosto do psychicznego piekła, w jakim od wielu lat coraz szczelniej zamyka się Bruce Wayne i z którego Alfred nie potrafi go uwolnić. Największym wrogiem Batmana okazuje się on sam  przestaje radzić sobie z własną misją, nie potrafi odpuścić, wypala się coraz bardziej i wpada w depresję. Obserwujemy jednocześnie jak w regularnych seriach pojawia się najpierw Bane, a potem Azrael  jako swego rodzaju antytezy człowiekanietoperza. Obaj stracili rodziców w młodym wieku, obaj naznaczeni są traumą i obaj są brutalnymi, bezlitosnymi wersjami Anty-Batmana (Bane) i Super-Batmana (Azrael). Jest też trzeci Robin, waleczny i żartobliwy Tim Drake, pełniący na razie rolę nauczyciela i mentora dla Jeana-Paula Valleya.
Knigtfall to wydarzenie już legendarne, definiujące w pewien sposób Batmana lat dziewięćdziesiątych i próbujące umieścić go jakoś w specyfice tamtych czasów. Scenariusze pisali etatowi twórcy Batmana doskonale rozumiejący tę postać i konieczność zmian jakie powinny nastąpić  Dennis ONeill i Chuck Dixon. Był też nieco archaiczny i słabszy od tej dwójki Doug Moench. Rysowały ikony z tamtych lat  Graham Nolan, Joe Quesada, Tom Grindberg i przede wszystkim Jim Aparo. Ten ostatni jest tak zwanym rysownikiem charakterystycznym  jego wizji Batmana, którą doskonale pamiętamy z czasów TM-Semic, nie da się pomylić z żadną inną, choć w czasach Upadku Batmana najlepsze lata miał już za sobą. Co niestety widać. Pojawił się też nowy grafik, Michael Netzer, że swoim nieco karykaturalnym i odbiegającym od normy (czy na plus, czy na minus - jest sprawą dyskusyjną) stylem.
Batman. Knightfall nie jest komiksowym arcydziełem, ale jest historią, bez której nie ma Batmana. To kamień milowy w dziejach tego bohatera, lektura obowiązkowa dla jego fanów. Zaczynamy oczywiście od Prologu  figury zostały rozstawione na szachownicy. Trudno nie zacząć od razu lektury drugiego tomu  w Gotham rozpętało się właśnie piekło.
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  W świecie pdf-ów:Słudzy Pana Rozkładu

  Miłosz Cybowski

  Pádraig Murphy, Dave Allen The Warband of Bayl Many Eyes
  

  
  The Warband of Bayl of Many Eyes to klimatyczny dodatek, z którego można zrobić całkiem dobry użytek. Ale z pewnością nie przyda się on wszystkim.
Ekstrakt: 60%
[image: The Warband of Bayl Many Eyes]
To drugi suplement z serii zapoczątkowanej przez omawiany ostatnio The Cluster Eye Tribe. Dostajemy tutaj dwadzieścia stron poświęconych Nurgleowi, jego czempionom i wyznającym go wojownikom chaosu. Do których, jak łatwo się domyślić, należy tytułowy Bayl. Sporo miejsca poświęcono na opis historii tego antagonisty oraz jego misji, która z odległych północnych krain doprowadziła go do Imperium. Kryje się w tym pewien ciekawy twist, ale
No właśnie, największy kłopot polega na tym, że o ile bohaterowie nie należą do potężnych wojowników, ich spotkania z bandą Bayla będą krótkie i brutalne (no, może nie do końca, bo tam gdzie to możliwe, ci wyznawcy Nurglea unikają walki). I nie ma czemu się dziwić  kilkudziesięciu pochodzących z Norski wyznawców Pana Rozkładu to naprawdę siła, z którą trzeba się liczyć. Tym bardziej szkoda, że zaprezentowane zahaczki nie do końca można uznać za podstawę do przygód, a trzy potencjalne konfrontacje o różnych poziomach trudności również nie prezentują się najlepiej. W dodatku nie brakuje kilku ciekawych pomysłów na konflikty wewnątrz oddziału Bayla, ale ich wykorzystanie wymagałoby nie lada pracy ze strony Mistrza Gry. Nie ma się czemu dziwić: wojownicy Chaosu nie należą przecież do tych przeciwników, z którymi można pertraktować.
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  Niezbędny zestaw startowy

  Miłosz Cybowski

  Andy Law, Dominic McDowall, Andrew Leask, Lindsay Law, TS Luikart, Sine Quinn, Ben Scerri Zestaw Startowy
  

  
  Zawsze wydawało mi się, że startery do systemów RPG są przeznaczone dla tych, którzy nie są pewni, czy chcą się mierzyć z danym settingiem lub nie chcą od razu inwestować w podręczniki główne. Tak się jednak składa, że Zestaw Startowy do czwartej edycji Warhammera jest (ze względu na zamieszczone tam dodatki) niemalże niezbędny.
Ekstrakt: 60%
[image: Zestaw Startowy]
Oczywiście przesadzam: można bez przeszkód grać w Warhammera w oparciu o sam podręcznik podstawowy. Z jednym ale: jeśli zdecydujecie się na zakup kolejnych dodatków (takich jak chociażby Przygody w Ubersreiku), możecie się niemiło zdziwić, że zawarte tam treści odnoszą się właśnie do materiałów pochodzących z Zestawu Startowego.
Jeśli uznać zgromadzone tutaj materiały za służące do szybkiego wejścia w świat Warhammera, wtedy bez wątpienia spełniają one swoją rolę. Gorzej, jeśli zasady opanowaliśmy sami przy użyciu podręcznika podstawowego i nie potrzebujemy prowadzenia za rączkę, a nasi gracze woleliby własnoręcznie wykreować swoich bohaterów zamiast korzystać z tych, których przygotowano. Wtedy praktyczność tego zestawu drastycznie spada. Wśród zawartych tu materiałów jedynie Przewodnik po Ubersreiku i Księga Przygód stanowią coś, co dysponujący podręcznikiem Mistrzowie Gry mogą uznać za przydatne. Podobnie rzecz ma się z mapami  to jedna z tych rzeczy, jakich w wielu pozostałych dodatkach bardzo silnie poskąpiono.
Księga Przygód okazuje się (w świetle wielu innych, niezależnie publikowanych scenariuszy) zaskakująco solidną pozycją. Jej celem jest wprowadzenie bohaterów graczy zarówno w świat gry, jak i w mechaniczne zawiłości nowej edycji. Główna przygoda została rozpisana do bólu szczegółowo, tłumacząc przebieg walki i zasady związane z różnymi testami. Nawet fabularnie nie jest źle: bohaterowie zostają wplątani w rolę strażników miejskich i mają okazję poznać Ubersreik od jego ciemniejszej strony. Decyzje, które podejmą w trakcie kolejnych patroli, będą miały spore znaczenie dla przygody, miasta i  przede wszystkim  ich samych. Dużym plusem jest to, że historia pozostawia sporo swobody jeśli chodzi o wątki niezwiązane bezpośrednio z fabułą, dzięki czemu można przy odrobinie pracy stworzyć naprawdę niezły ciąg dalszy. Księga zawiera także kilka dodatkowych szkiców przygód  o wiele bardziej rozbudowanych niż typowe, kilkuzdaniowe zahaczki znane z pozostałych publikacji, ale wciąż wymagające trochę pracy. Większość powiązana jest z dołączonymi do zestawu bohaterami, ale nic nie powinno stać na przeszkodzie, by przystosować je do innych postaci graczy.
Przewodnik po Ubersreiku mógłby (czy może raczej  powinien był) stanowić osobny dodatek do tej edycji. Na sześćdziesięciu czterech stronach zawarto prawdziwy ogrom informacji na temat miasta, jego mieszkańców, kilkudziesięciu najważniejszych budynków i lokacji oraz politycznego chaosu, jaki się tam niedawno rozpętał. Jak na miasto liczące sześć tysięcy mieszkańców (plus tysiąc żołnierzy  należących głównie do przybyłej niedawno z Altdorfu ekspedycji karnej przeciw dotychczasowym władcom miasta)  dzieje się tu zaskakująco wiele. Kultyści, skaveni, polityczne intrygi czy walka o wolność to tylko nieliczne z wątków przewijających się przez Przewodnik. Przedstawione miejsca są różnorodne, a każde z nich opatrzono kilkoma pomysłami na przygody. Naprawdę jest w czym wybierać. W połączeniu z Księgą Przygód dostajemy wystarczająco dużo inspiracji, by stworzyć solidną kampanię (może nawet więcej niż jedną).
Czy zatem Zestaw startowy jest wart swojej ceny? Cóż, kosztuje tylko trochę więcej niż wspomniane już Przygody w Ubersreiku czy Ciężkie dnie i niespokojne noce, a oferuje więcej materiałów na przygody o zdecydowanie wyższej jakości niż większość pełnoprawne scenariusze zawarte w obu zbiorach. Średnio podoba mi się decyzja marketingowa, wymuszająca na nas zakup zarówno podręcznika podstawowego, jak i Zestawu Startowego, jeśli chcemy w pełni cieszyć się urokami Ubersreiku i niektórych przygód. Ale i tak myślę, że warto  chyba że nie czujemy potrzeby inwestować w pozostałe dodatki, wtedy podstawka powinna nam w zupełności wystarczyć.




Tytuł: Zestaw Startowy
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Data produkcji: 9 października 2020
Autor: Andy Law, Dominic McDowall, Andrew Leask, Lindsay Law, TS Luikart, Sine Quinn, Ben Scerri
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  Krótko o grach:W poszukiwaniu wolności

  Miłosz Cybowski

  Thomas DuPont, Arnaud Ladagnous Cartaventura: Oklahoma
  

  
  Seria Cartaventura jest dość niepozorna, ale różne odsłony tej paragrafowej gry planszowo-karcianej potrafią dostarczyć sporo dobrej zabawy.
Ekstrakt: 70%
[image: Cartaventura: Oklahoma]
Zasady gry są podobne do każdej książkowej gry paragrafowej (chociażby w jednej z bardziej znanych, jakim jest Wojownik autostrady), z tą istotną różnicą, że zamiast przerzucania kolejnych stron dostajemy do rąk talię kwadratowych kart. To właśnie na nich znajdujemy opisy i polecenia dotyczące kolejnych wydarzeń. Część z nich stopniowo zaczyna tworzyć na stole mapę, po której możemy się poruszać. Inne opisują spotkania, a jeszcze inne  zdobyte przedmioty lub poznanych ludzi.
W przypadku Oklahomy wcielamy się w rolę zbiegłego czarnoskórego niewolnika z Teksasu, który musi umknąć swoim prześladowcom i postarać się przetrwać w niegościnnych okolicach  wliczając w to zarówno dzikie ostępy, jak i zamieszkane przez białych miasta. Choć wojna secesyjna (akcja rozgrywa się niedługo po jej wybuchu) stanowi ciekawe tło historyczne, to jednak najciekawsze w tym wszystkim są detale: napotykając na swojej drodze grupę Indian odkrywamy, że rdzenni mieszkańcy Ameryki również mieli swoich czarnoskórych niewolników. Kiedy w pobliskim miasteczku szukamy wytchnienia w kościele, młody pastor spokojnie, acz stanowczo wyjaśnia nam, że ten przybytek służy wyłącznie białym mieszkańcom. Choć to drobiazgi, dają nam jednak możliwość wczuć się w klimat tamtego okresu i zmusza do dokonywania bardzo ostrożnych wyborów.
Poza sześcioma różnymi zakończeniami gra oferuje także niewielką broszurkę opisującą losy prawdziwego Bassa Reevesa, którego życie stanowiło inspirację dla twórców Oklahomy. Dostajemy więc do rąk paragrafówkę, która nie tylko bawi, ale też uczy.
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Autor: Thomas DuPont, Arnaud Ladagnous
Wydawca:  Muduko
Cykl: Cartaventura
EAN: 590426295663
Info: 1-6 graczy, od 10 lat
Zobacz w: Kulturowskazie
Ekstrakt: 70%
  



  
  
  
  
  Magazyn Esensja - Magazyn Esensja nr 3 (CCXXV) kwiecień 2023
  




  
  

  Krótko o grach:2‑letni detektyw

  Agnieszka Jackowska

  Znajdź coś
  

  
  Znajdź coś Zabawy w małych detektywów to ciekawa gra od Wydawnictwa Muduko. Gra pozytywnie zaskakuje już po otwarciu. Jej elementy wykonane są z materiałów przyjaznych środowisku, a samo pudełko może być wykorzystane jako kolorowanka, kalendarz lub dziennik małego obserwatora pogody.
Ekstrakt: 70%
[image: Znajdź coś]
Miałam możliwość przetestować grę wspólnie z 2, 4 i 6 latkiem. Dzieci kochają rozwiązywać zagadki, a wcielenie się w rolę małego detektywa dostarczyło im wiele radości. W zależności od wieku można młodym graczom kreatywnie przypisywać zadania. Od tych najłatwiejszych dla najmłodszych, po trudniejsze dla starszych. 
Gra ma wiele wariantów, od nazywania przedmiotów w lupce, po szukanie wspólnej cechy lub koloru. Można też wyruszyć na poszukiwanie danego przedmiotu w otoczeniu. Ogranicza nas tylko wyobraźnia. Gra zapewnia rozrywkę na długi czas dla całej rodziny. Dzieciom bardzo się spodobała. Chętnie brały udziału w poszukiwaniach i pomagały sobie nawzajem.
Gra pomaga najmłodszym poznawać nie tylko nowe słowa, ale także różne cechy przedmiotów.
Jedyny minus to jej elementy (są wykonane z cienkiego kartonu), które są mało odporne na niszczącą działalność najmłodszych. Dwulatka od razu wzięła lupkę do buzi i niestety kartonik się odkształcił.




Tytuł: Znajdź coś
Data produkcji: marzec 2023
Wydawca:  Muduko
EAN: 5904262956950
Info: 1-2 osoby, od 2 lat
WWW: Polska strona
Zobacz w: Kulturowskazie
Ekstrakt: 70%
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  Krótko o grach:Tomek na tropach yeti

  Miłosz Cybowski

  Thomas DuPont, Arnaud Ladagnous Cartaventura: Lhasa
  

  
  Cartaventura: Lhasa w kwestii mechaniki nie różni się zbytnio od pozostałych odsłon tej serii. Ale, podobnie jak z grami paragrafowymi, nie chodzi o zasady, ale o historię.
Ekstrakt: 70%
[image: Cartaventura: Lhasa]
Opowieść przedstawiona w Lhasie jest, rzecz jasna, znacząco odmienna od Oklahomy. XIX wiek zastąpiono tutaj początkami wieku XX. Jako francuski reporter i korespondent wojenny porzucamy okopy pierwszej wojny światowej i wyruszamy śladem podróżniczki Alexandry David-Néel na wschód. 
Wyprawa nie będzie łatwa, bo śladów pani David-Néel będziemy musieli poszukiwać w bardzo różnych miejscach, zaczynając od kontrolowanym przez Brytyjczyków Cejlonie (gdzie, jak można się domyślić, nieszczególnie przepadają za Francuzami), przez Indie, aż po sam Tybet. Kluczowe dla naszego sukcesu jest dbanie o stronę finansową przedsięwzięcia  zwiedzając kolejne miejsca będziemy mieli okazję pisać rozmaite artykuły i posyłać je z powrotem do Francji. W zależności od ich jakości możemy liczyć na pozyskanie dodatkowych funduszy od redaktora gazety, dla której pracujemy. 
O czym nie wspomniałem przy okazji Oklahomy, ale co staje się jeszcze bardziej widoczne w Lhasie, to spora regrywalność gier z tej serii. Nie tylko każda z nich oferuje kilka różnych zakończeń (niektóre dobre, inne nieco gorsze), ale w trakcie kolejnych partii możemy odblokowywać nowe karty, które wpłyną na przebieg kolejnych historii.
Tło historyczne, na którym twórcy oparli tę historię, jest równie ciekawe. Alexandra David-Néel, której losy opisano w dołączonej do gry broszurce, to kolejny przykład stosunkowo mało znanej, ale niezwykle nietuzinkowej postaci historycznej, uznawanej za pierwszą Europejkę, która dotarła do Tybetu. Opublikowała wiele książek na tematy orientalistyczne, a niektóre z nich (w tym Podróż do Lhasy) ukazały się w języku polskim.




Tytuł: Cartaventura: Lhasa
Data produkcji: 2022
Autor: Thomas DuPont, Arnaud Ladagnous
Wydawca:  Muduko
Cykl: Cartaventura
EAN: 590426295564
Info: 1-6 graczy, od 10 lat
Zobacz w: Kulturowskazie
Ekstrakt: 70%
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  Erpegi ze starej szafy:Stopniowanie napięcia

  Miłosz Cybowski

  Ree Soesbee, Rob Vaux, John Wick, Pat Kapera Kodeks Bushido
  

  
  Kodeks Bushido spełnia swoje zadanie i może dostarczyć sporo dobrej zabawy. A przy tym stoi na o wiele wyższym poziomie niż zamieszczona w podręczniku podstawowym przygoda dla początkujących bohaterów.
Ekstrakt: 70%
[image: Kodeks Bushido]
Ten dodatek to trzy powiązane ze sobą przygody  coś, co rozpoczyna się od prostego zadania eskorty pewnego cennego ładunku kończy się na decyzji związanej (w mniejszym lub większym stopniu, w zależności od perspektywy) z przyszłością Cesarstwa. Stawki kolejnych stawianych przed bohaterami zadań stopniowo rosną, a wyniki ich decyzji będą w każdym przypadku miały dalekosiężne konsekwencje.
Początkowo przygoda sprawia bardzo dobre wrażenie, ale po dłuższym namyśle zaczynamy dostrzegać, że w wielu miejscach autorzy poszli na łatwiznę. Stwierdzenie, że pewnego ronina-shugenję nie da się pokonać i musi on uciec, bo jest prawdziwym zakapiorem, ma fabularny sens, ale jednocześnie odbiera bohaterom poczucie sprawczości (postać jest kluczowa dla dalszego rozwoju historii, dlatego schwytanie go lub uśmiercenie na samym początku znacząco zmieniłoby przebieg wydarzeń). Równie kłopotliwe  w klasowym i silnie skodyfikowanym świecie  są zależności między bohaterami a wyżej postawionymi przedstawicielami wielkich rodów Rokuganu. Ostateczne decyzje zawsze zależą od bohaterów, ale w międzyczasie cała ta misternie przedstawiana i pełna niuansów kultura dworska wydaje się pozbawiona głębi. 
To samo można powiedzieć o końcowym twiście, który  choć ciekawy i stanowiący ładne podsumowanie całej historii  pojawia się znikąd i, co ważniejsze, dotyczy postaci, która nie odgrywała w poprzednich epizodach żadnej znaczącej roli.




Tytuł: Kodeks Bushido
Tytuł oryginalny: Code of Bushido
Data produkcji: 2000
Autor: Ree Soesbee, Rob Vaux, John Wick, Pat Kapera
Producent:  AEG
Wydawca:  
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  W świecie pdf-ów:Pancerni bez psa

  Miłosz Cybowski

  Michael Duxbury The Emperors Wrath
  

  
  Imperialne czołgi parowe to niezwykle cenne i śmiercionośne urządzenia. Zniknięcie jednego z nich stanowi punkt wyjścia dla przygody Emperors Wrath.
Ekstrakt: 80%
[image: The Emperors Wrath]
Ciekawa rzecz: ten scenariusz jest wyjątkowo uniwersalny i poza zaginionym czołgiem parowym nie ma w sobie zbyt wielu elementów charakterystycznych dla Warhammera. Co sprawia, że niewielkimi modyfikacjami dałoby się go rozegrać w praktycznie każdym świecie fantasy. Ale, o dziwo, wcale nie wychodzi to przygodzie na złe, bo zamiast skupiać się na budowaniu klimatu (coś, co jak dotąd bardzo rzadko wychodziło, mimo starań różnych autorów), Michael Duxbury z powodzeniem koncentruje się na przedstawieniu wciągającej historii.
Ta zaś kręci się, jak wspomniałem we wstępie, wokół zaginionego czołgu, który miał obrać prostą drogę ze stolicy Imperium na północ, ale z nieznanych bliżej powodów nie dotarł do swojego celu. Zadaniem bohaterów będzie odnalezienie go i udzielenie wszelkiej możliwej pomocy załodze. Historia została bardzo zgrabnie podzielona na trzy części. W pierwszej z nich, podróżując śladem wolno toczącej się maszyny, postaci graczy będą musieli wypytać okolicznych mieszkańców o to, co wiedzą i co pamiętają (a trzeba przyznać, że przejazd takiego wehikułu należy do niezapomnianych wydarzeń). Kiedy już bohaterowie zgromadzą wystarczająco dużo informacji, będą mogli ruszyć śladem zguby w stronę pobliskich bagien. Prędko okaże się, że obrany przez czołgistów skrót nie wyszedł im wcale na dobre i pomoc (nie tylko w wyciąganiu maszyny z błota) będzie bardzo mile widziana. Dzięki temu gracze będą mieli okazję zadecydować, jak przebiegnie ciąg dalszy tej przygody, co stanowi bardzo miły akcent.
Jedyny poważniejszy mankament Emperors Wrath to przeładowanie przygody kwestiami mechanicznymi (łącznie z całym dodatkiem poświęconym zasadom obsługi i walki przy użyciu parowego czołgu). Co nie zmienia faktu, że z dotychczas opublikowanych przygód ta prezentuje się jako jedna z lepszych. Zdecydowanie warto.




Tytuł: The Emperors Wrath
Data produkcji: 27 kwietnia 2022
Autor: Michael Duxbury
Wydawca:  Cubicle 7 Entertainment Ltd
Cykl: Warhammer Fantasy Role Play Fourth Edition
Info: 29s.
Zobacz w: Kulturowskazie
Ekstrakt: 80%
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  Publicystyka


  W krainie Wojennego Młota:Marzec 2023

  Miłosz Cybowski

  
  

  
  W marcu doczekaliśmy się kilku ciekawych premier oraz ogłoszenia najlepszej warhammerowej powieści ubiegłego roku.
[image: Imperium Maledictum]
Liczenie głosów dobiegło końca i można zobaczyć zestawienie dziesięciu najlepszych warhammerowych powieści roku 2022.
• • •
Można już dostać (póki co w formacie PDF) podręcznik do nowego systemu osadzonego w realiach Warhammera 40,000 pt. Imperium Maledictum. Ruszyła również przedsprzedaż podręcznika w wersji papierowej. Pierwsze opinie są mieszane.
• • •
Jednocześnie pojawiła się zapowiedź pierwszych dodatków do Imperium Maledictum, czyli Ekranu Mistrza Gry oraz Zestawu Startowego.
• • •
Dla nieprzekonanych, czy nowy system to coś dla nich, pojawił się także osobny artykuł poświęcony mocy Psykerów i roli, jaką może odgrywać w przygodach.
[image: Lustria]
• • •
Kolejna marcowa nowość to Threat Assessment Xenos, czyli wspominany już w styczniu bestiariusz do Wrath & Glory, póki co dostępny wyłącznie jako PDF.
• • •
Nie zapomniano o miłośnikach klimatów fantasy: do sprzedaży (również jako PDF) trafił dodatek poświęcony Lustrii.
• • •
Natomiast w tym artykule znajdziecie trochę więcej informacji na temat tego, czego bohaterowie mogą się spodziewać po tym obcym i w większości niezbadanym (przynajmniej przez ludzi!) kontynencie. Przy okazji premiery opublikowano także osobny artykuł poświęcony geografii Lustrii.
• • •
Tutaj zawarto całkiem sporo interesujących informacji na temat trzeciej odsłony przygód rozgrywających się w Ubersreiku. Poza scenariuszami dodatek będzie omawiał także historię miasta w kontekście wydarzeń kampanii Wewnętrzny Wróg oraz sporo innych ciekawostek.




Tytuł: Imperium Maledictum
Data produkcji: 23 marca 2023
Autor: Dave Allen, Emmet Byrne, Tim Cox, Zak Dale-Clutterbuck, John Dunn, Michael Duxbury, Cody Faulk, Tim Huckelbury, D.G. Laderoute, Elaine Lithgow, TS Luikart, Dominic McDowall, Pádraig Murphy, Sam Taylor
Wydawca:  Cubicle 7 Entertainment Ltd
Cykl: Imperium Maledictum
Info: 352s.
Zobacz w: Kulturowskazie

Tytuł: Lustria
Data produkcji: 15 marca 2023
Autor: Dave Allen, Steve Darlington, Michael Duxbury, Jude Hornborg, Charles Morrison, Alfred Nunez Jr., Pádraig Murphy, Clive Oldfield, Samuel Poots, Anthony Ragan, Simon Wileman
Wydawca:  Cubicle 7 Entertainment Ltd
Cykl: Warhammer Fantasy Role Play Fourth Edition
Info: 224s.
Zobacz w: Kulturowskazie
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  Muzyka


  Recenzje


  Tu miejsce na labirynt:Między nami kontrabasistami

  Sebastian Chosiński

  Franciszek Pospieszalski Quintet Jazz.pl 3: Franciszek Pospieszalski Quintet
  

  
  Kontrabasista Franciszek Pospieszalski to oczywiście kolejny przedstawiciel tej doskonale znanej wszystkim wielbicielom muzyki w Polsce rodziny. Podobnie jak jego starszy kuzyn Marek, poświęcił się graniu jazzu. Ma własne Trio i Sekstet, do których przed dwoma laty dorzucił jeszcze okazjonalny Kwintet. Powstał on głównie z myślą o nagraniu nowych wersji kompozycji Charlesa Mingusa, które parę miesięcy temu ukazały się na albumie z serii Jazz.pl.
Ekstrakt: 80%
[image: Jazz.pl 3: Franciszek Pospieszalski Quintet]
Amerykański kontrabasista Charles Mingus (1922-1979) to jeden z najbardziej zasłużonych instrumentalistów i kompozytorów w dziejach jazzu: od post-bopu po free, od jazzowej awangardy do tak zwanego trzeciego nurtu. To muzyk, na którego twórczości wychowały się pokolenia artystów, w tym  jak się okazuje  Polak Franciszek Pospieszalski. Aczkolwiek nie była to wcale miłość od pierwszego wejrzenia. Z czasem jednak ewoluowała i ostatecznie doprowadziła muzyka z Częstochowy do powołania własnego Kwintetu, z którym zdecydował się przygotować reinterpretacje dzieł Mistrza (niekoniecznie tych najbardziej klasycznych). Zwieńczeniem tego procesu był koncert zespołu w warszawskim Studiu S-3 Polskiego Radia zagrany 7 maja 2021 roku, który niemal półtora roku później (dokładnie: 21 października 2022) ukazał się na trzeciej płycie z cyklu Jazz.pl.
Franciszek Pospieszalski poznał muzykę Mingusa jeszcze jako nastolatek, dzięki gwiazdkowemu prezentowi, jaki otrzymał od swego starszego kuzyna  również jazzmana, saksofonisty Marka Pospieszalskiego. Były to dwa longplaye zarejestrowane przez Amerykanina w czasie tej samej sesji w grudniu 1974 roku  Changes One oraz Changes Two. Wielbicielowi free jazzu i muzyki improwizowanej postbopowe kompozycje zawarte na tych krążkach wydały się zbyt mainstreamowe. Trudno więc było mówić o natychmiastowym zauroczeniu. To nadeszło z czasem, kiedy Franciszek sam został nie tylko obiecującym kontrabasistą, ale również liderem Sekstetu (1st Level, 2017; Second Step, 2021), później również Tria (Accumulated Thoughts, 2019), wreszcie Kwintetu, z którym wydał album w hołdzie Charlesowi Mingusowi. 
Przygotowując własne wersje utworów amerykańskiego kontrabasisty (notabene wszystkie zostały pożyczone z Changes One i Changes Two), zaprosił do współpracy  może poza jednym  jazzmanów bardzo już doświadczonych. Na trąbce zagrał Piotr Damasiewicz (stały bywalec Esensji  vide Alaman, Polska, Vienna Suite, Watra, Diavolezza), na saksofonie tenorowym mimowolny (współ)sprawca całego zamieszania  Marek Pospieszalski (znany w świecie głównie z dwóch płyt wydanych w ubiegłym roku przez lizbońską wytwórnię Clean Feed: Polish Composers of the 20th Century i Dürers Mother), na fortepianie Grzegorz Tarwid (Przyśpiewki i projekt Sundial), wreszcie na perkusji najmniej, jak dotąd, rozpoznawalny z tego grona Bartosz Szablowski.
[image: ]
Z dwóch płyt Mingusa Franciszek Pospieszalski wyselekcjonował pięć kompozycji: dwie (Remember Rockefeller at Attica i Sues Changes) znalazły się pierwotnie na Changes One, dwie (Orange Was the Color of Her Dress, Then Silk Blue i Black Bats and Poles, której autorem jest zresztą nie kontrabasista, lecz trębacz Jack Walrath) na Changes Two, jedna (Duke Ellingtons Sound of Love), choć w zupełnie odmiennych, różniących się także znacząco czasem trwania wersjach  na obu tych krążkach. Stylistycznie to przede wszystkim post-bop, ale oczywiście często przechodzący w rozbudowane improwizacje. Pospieszalski postanowił zachować ten postbopowy kościec, ale jednocześnie położyć nacisk na oparte na oryginalnym materiale wariacje. Stąd częste wycieczki w stronę awangardy i free, chociaż nie są one mimo wszystko dominującym elementem wydawnictwa. W tym hołdzie dla Mingusa jest go (mam oczywiście na myśli twórczość Amerykanina) jednak  i dobrze się stało!  całkiem sporo.
[image: ]
Franciszek Pospieszalski ułożył repertuar koncertu (i tym samym płyty) chronologicznie, zgodnie z zawartością albumów sprzed prawie półwiecza. Na pierwszy ogień idą więc kompozycje z Changes One. Otwierający występ  po zapowiedzi dziennikarza radiowej Trójki Rocha Sicińskiego  Remember Rockefeller at Attica zaczyna się od bardzo intensywnego postbopowego wejścia zespołu (na razie bez pianisty) z grającymi unisono dęciakami. Grzegorz Tarwid dołącza dopiero po minucie, kiedy zmienia się wątek melodyczny; z czasem na plan pierwszy wybija się właśnie jego instrument, a zaraz po jego solówce głos zabiera kontrabasista. Ta środkowa część utworu czaruje subtelnością, stanowiąc istotny kontrast w porównaniu z energetycznymi preludium i finałem, w którym ponownie z całą mocą rozbrzmiewają nałożone na siebie partie trąbki Piotra Damasiewicza i saksofonu tenorowego Marka Pospieszalskiego. Jedno jest pewne: Kwintet przywitał się ze słuchaczami (i widzami) z wykopem, ale to i tak nic w porównaniu z tym, jak się za kilkadziesiąt minut pożegna.
[image: ]
Sues Changes to prawdziwa, ponad dwudziestodwuminutowa, wielowątkowa suita jazzowa. Pojawiające się w jej tytule zmiany mają tu bardzo konkretne znaczenie: to utwór, w którym wszystko wydaje się być płynne, ale jednocześnie mocno ze sobą powiązane. Muzycy swobodnie przechodzą od jednego stylu do drugiego (i kolejnych), instrumentaliści przekazują sobie pałeczkę w graniu solówek, chętnie także wchodzą ze sobą w dialogi. Mainstreamowy post-bop nierzadko ustępuje miejsca wtrętom stricte awangardowym, a te ewoluują w natchnione improwizacje. Raz robi się leniwie, niemal klubowo, to znów bardzo intensywnie, by nie rzec  czadowo. W jednym momencie saksofonista gra motyw, który jednoznacznie może kojarzyć się z folkiem, z kolei w zakończeniu  za sprawą trębacza  można odnieść wrażenie, że mamy do czynienia z wyciętą ze starej ścieżki dźwiękowej (obowiązkowo przedwojennej) nastrojową retro-balladą.
[image: ]
Będący łącznikiem pomiędzy Changes One i Changes Two ośmiominutowy Duke Ellingtons Sound of Love to hołd Mingusa złożony legendarnemu pianiście i bandleaderowi. Utwór w oryginale trwa  w zaokrągleniu  cztery bądź dwanaście minut, co oznacza tyle, że przygotowując własną wersję, Franciszek Pospieszalski postanowił ulokować się pośrodku. O sile jego wariantu decydują przede wszystkim stonowany dialog dęciaków oraz nastrojowe solo pianisty, ale nie pozwala zapomnieć o sobie również spinające całość klamrą podniosłe wprowadzenie i zwieńczenie utworu. W Orange Was the Color of Her Dress, Then Silk Blue Kwintet ponownie miał możność pełnego rozpostarcia skrzydeł: po postbopowym preludium muzycy  podobnie jak w Sues Changes  pozwalają sobie na stylistyczne rajdy, dzięki którym nie sposób się nudzić. Bywa, że zespół w jednej chwili snuje się leniwie, aby w następnej zaskoczyć mocnym rytmicznym akcentem. W osiemnaście minut Kwintet obiega świat, aby na koniec wrócić do punktu wyjścia, czyli klasycznego post-bopu.
[image: ]
Utworem zamykającym koncert jest Black Bats and Poles  jedyny numer, jaki nie wyszedł spod ręki Charlesa Mingusa, lecz Jacka Walratha, który zresztą wziął udział w grudniowej sesji w 1974 roku. Różnicę słychać od pierwszych sekund. Dużo w tej kompozycji niepokoju (vide otwierający ją pochód kontrabasu i wpisującego się w tę narrację fortepianu), a z czasem  coraz dynamiczniejszej improwizacji. Muzycy absolutnie nie oszczędzają się, zgodnie dążąc do zamykającego całość energetycznego free. Jeśli chwaliłem Kwintet Franciszka Pospieszalskiego za doskonałe i przemyślane otwarcie, to tym bardziej muszę pochwalić go za fenomenalny finał. Tak powinno się żegnać z publiką  rozemocjonowaną, w pełni usatysfakcjonowaną, ale jednocześnie wciąż spragnioną kolejnych wrażeń. Ten zespół pewnie już więcej płyt z muzyką legendarnego czarnoskórego kontrabasisty nie nagra, ale wielką szkodą dla polskiego jazzu byłoby zaniechanie dalszej działalności w tym składzie.
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  Tu miejsce na labirynt:Zasnąć i spać, spać i spać

  Sebastian Chosiński

  Laura Schuler Quartet Sueños Paralelos
  

  
  Tyle się na tej płycie dzieje, że pomysłami i inspiracjami można by obdzielić kilka innych produkcji. Tak jednak bywa, kiedy nagrywający muzykę artyści wywodzą się z różnych światów i na dodatek robią wszystko, by nie dać się zaszufladkować. To na pewno nie grozi szwajcarskiej skrzypaczce Laurze Schuler, która za swoim Kwartetem wydała właśnie drugi album  Sueños Paralelos.
Ekstrakt: 80%
[image: Sueños Paralelos]
Nawet jeśli uznacie, że nazwisko szwajcarskiej skrzypaczki Laury Schuler (rocznik 1987) niewiele Wam mówi, nie zwracajcie na to uwagi, dajcie jej szansę, bo to mimo wszystko ceniona artystka nie tylko w kraju Helwetów. Na dodatek przekraczająca granice stylistyczne, płynnie poruszająca się po różnych obszarach muzycznych  od klasyki, poprzez awangardę i folk, aż po jazz improwizowany i free. Jest nie tylko solistką bądź akompaniatorką, ale także liderką  zarówno zespołów kameralnych, jak i big bandów. Usłyszeć można ją na płytach takich projektów, jak Biel-Bienne Jazz and ImproOrchestra (Derwish-Suite, 2013), tria Aberratio Ictus (Ictus Irritus, 2015) i Esche (Der Dichter Spricht, 2018; Unter und über Wasser, 2020), kwartet Kronikor (Kronikor, 2018), Das Seltene Orchester (Ins Blaue, 2019), ale także solowej Elements and Songs (2018). Przed kilkoma laty Schuler powołała do życia również Kwartet, którego nazwie użyczyła swoich imienia i nazwiska.
Zadebiutował on w 2020 roku albumem Metamorphosis, a jego nagraniu udział wzięli, oprócz liderki, niemiecki saksofonista Philipp Gropper oraz bardzo doświadczeni, specjalizujący się głównie w jazzie awangardowym dwaj szwajcarscy muzycy: klawiszowiec Hans-Peter Pfammatter oraz perkusista Lionel Friedli. Po wydaniu płyty, co nastąpiło w wyjątkowo niesprzyjającym momencie, ponieważ w apogeum pandemii, Laura Schuler nie zrezygnowała z prowadzenia Kwartetu. Przeciwnie, zabrała się za komponowanie utworów na kolejny jego krążek i ostatecznie w maju 2021 roku zaprosiła swoich współpracowników do studia Phonotope w leżącym w kantonie Vaud w zachodniej części Szwajcarii mieście Renens. Karnie stawili się Pfammatter i Friedli, natomiast Groppera zastąpił gość zza Atlantyku  znany saksofonista tenorowy Tony Malaby. Warto jeszcze podkreślić fakt, że liderka zagrała nie tylko na skrzypcach, ale odpowiadała także za efekty elektroniczne oraz  w dwóch numerach (When Everything Falls into Place i Baby Its Freejazz)  ścieżki wokalne.
Przyjrzyjmy się zatem zawartości płyty, która  z jakiegoś powodu (zapewne ważnego)  otrzymała hiszpańskojęzyczny tytuł Sueños Paralelos (co można przetłumaczyć jako Sny równoległe). Otwiera ją bardzo zaskakująca i nietypowa w kontekście całości kompozycja When Everything Falls into Place, której w wielu fragmentach znacznie bliżej, niż do jazzu, jest do transowego post-rocka. Począwszy od podniosłego wstępu, w którym istotną rolę odgrywa syntezator i przetworzony elektronicznie głos Schuler, poprzez skrzypcową improwizację w części środkowej, aż po energetyczny finał. W stronę jazzu mocno jednak ciągną ten numer saksofonista i bębniarz, który improwizuje na wyjątkowo dużym poziomie intensywności. Całkowitym przeciwieństwem jest z kolei drugi w kolejności, nastrojowy Prospect Park. Leniwie snująca się perkusja narzuca swoją narrację pozostałym instrumentom; nigdzie nie spieszy się więc i Malabyemu, i Pfammatterowi, za to liderka pozwala sobie na solówkę na skrzypcach, która równie dobrze sprawdziłaby się na albumie z muzyką klasyczną.
[image: ]
Bardzo klasyczne jest również otwarcie Easy, co zaskakuje o tyle, że pojawiają się w nim także dźwięki saksofonu, który z taką muzyką raczej kojarzony nie jest. Raczej robi jednak w tym przypadku wielką różnicę, zwłaszcza że Schuler doskonale wie, jak wykorzystać jego ciepłe brzmienie, a Malaby staje się idealnym wykonawcą jej zaleceń. W dalszej części tego prawie dziesięciominutowego utworu kwartet pozwala sobie na wycieczki w zupełnie inne rejony: jest więc awangardowo minimalistycznie (vide skrzypce) i freejazzowo intensywnie (saksofon, perkusja). Dopiero na koniec zespół spina utwór klasyczną  w kontekście inspiracji artystycznych  klamrą w wykonaniu duetu skrzypcowo-saksofonowego. Sporo dzieje się w Feed Your Power, który po nastrojowym wstępie w wykonaniu Malabyego zadziwiająco ewoluuje w stronę post-rocka i ambientu (obsesyjny motyw grany na syntezatorze, który następnie przechodzi w elektroniczne plamy), by na koniec zabrzmieć jak bezkompromisowe free.
[image: ]
Po takiej dawce emocji bardzo przydaje się subtelny One for the Dreamers, którego nastroju nie zaburzają nawet nakładające się na siebie improwizacje skrzypiec i saksofonu. Album wieńczy kompozycja o wiele mówiącym tytule Baby Its Freejazz. Jej początek wcale jednak nie kojarzy się z tym stylem; przez pierwsze dwie minuty wszystko toczy się bardzo leniwie (za sprawą Tonyego Malabyego i Hansa-Petera Pfammattera); dopiero kiedy do kolegów dołącza Lionel Friedli, kwartet nabiera mocy, zanurzając się w dynamiczne improwizacje. Folgują sobie praktycznie wszyscy muzycy, ale im bliżej końca, tym więcej do powiedzenia ma liderka  zwłaszcza kiedy daje próbkę swoich umiejętności wokalnych, śpiewając unisono z partią skrzypiec. Ostatnie minuty brzmią natomiast coraz bardziej niepokojąco, jakby Laura Schuler wraz z kolegami chciała wyrwać słuchaczy z błogiego snu równoległego i przypomnieć, że rzeczywistość bywa mimo wszystko bolesna.
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  Szczęśliwi ludzie z wyspy Fionii

  Sebastian Chosiński

  Andorra Current
  

  
  Skandynawski jazz nie musi kojarzyć się jedynie z eksploracjami pokroju Bobo Stensona czy Jana Garbarka, Pallego Mikkelborga czy Terjego Rypdala (nic wymienionym mistrzom nie ujmując). Może, czerpiąc z dorobku klasyków, skrzyć się rockową werwą i elektronicznym pulsem. O czym dobitnie przekonuje drugi album duńskiego kwintetu Andorra  Current.
Ekstrakt: 80%
[image: Current]
Choć często używamy formy jazz skandynawski jako swoistego znacznika określającego formację artystyczną, należy pamiętać, że nie wszyscy wykonawcy rodem z Norwegii, Szwecji czy Danii chcieliby otrzymać podobną łatkę. Niektórzy robią sporo, aby od niej uciec. Czy do tego grona należy duńska Andorra? I tak, i nie. W muzyce grupy prowadzonej przez Simona Krebsa nie brakuje bowiem charakterystycznej dla jazzu z północy Europy zadumy, z drugiej jednak strony  kwintet wymyka się jednoznacznemu zaszufladkowaniu, chętnie implementując do swojej twórczości elementy rocka. Sami artyści określają swoje brzmienie jako modern vintage. I na pozór tylko można w tych dostrzec nielogiczność. Muzyka Andorry rzeczywiście bowiem łączy inspiracje fusion z lat 80. ubiegłego wieku (vide Pat Metheny i twórcy z jego kręgu) z jak najbardziej współczesnymi, podrasowanymi elektroniką aranżacjami.
Gitarzysta Simon Krebs ma na swoim koncie współpracę z takimi wykonawcami, jak perkusista Thomas Præstegaard (Hybris, 2010), jazzowo-hiphopowy projekt Timur (Fuldmåne, 2018) oraz założony przez polskiego trębacza Tomasza Dąbrowskiego FREE4ARTS (When I Come Across, 2019). Doświadczenie klawiszowca Petera Kohlmetza Møllera jest jeszcze większe i różnorodniejsze; dał się bowiem poznać jako lider własnego kwartetu (Kohlmetz Quartet, 1997), współtwórca etniczno-latynoamerykańskiej formacji The Ecletic Monikor (The Ecletic Monikor, 2012; Continents, 2013; Mirror Twin, 2017) oraz szeregu kompozycji dla teatrów i radia. Na brak zajęć nie narzeka również trębacz Mads la Cour, którego można było usłyszeć na płytach grup Quartz (So ein Ding muss ich auch haben, 2007), The Pulse (The Pulse, 2009), Almugi (Large Ensemble, 2014; Duo, 2014; Quartet, 2015; Hule, 2018) czy Kwartetu Łukasza Borowickiego (Wandering Flecks, 2016). Do tego dochodzą jeszcze wcale nie okazjonalne występy w takich jazzowych orkiestrach, jak Danish Radio Big Band czy TipToe BigBand.
Z nieco innej bajki pochodzi basista Morten Jørgensen, który dał się poznać jako członek folkowo-rockowego Tumultu oraz popowo-rockowego Hussbandu, czyli zespołu akompaniującego wokaliście Sørenowi Hussowi. Najmniej pewnego można powiedzieć natomiast o perkusiście Nikolaju Bundvigu. Nie dlatego, że jego dorobek jest mizerny w porównaniu z kolegami, ale z tego powodu, iż  przede wszystkim  jako muzyk sesyjny zaangażowany był w wiele bardzo różnorodnych projektów. Co zatem ich połączyło? Odpowiedź jest prosta: miejsce nauki  wszyscy zdobywali bowiem wiedzę muzyczną w murach konserwatorium na wyspie Fionii. Przed dwoma laty, kiedy świat zmagał się z kolejną falą pandemii, wykorzystując zastój w życiu artystycznym, postanowili stworzyć zespół, który nazwali Andorra. Debiutancki album opublikowali w listopadzie 2021 roku, a już cztery miesiące później weszli do studia Egebjerghytten we wsi Stenstrup, by nagrać kolejny, który ukazuje się właśnie nakładem kopenhaskiej wytwórni April Records.
Na Current trafiło sześć kompozycji, pod którymi podpisał się cały kwintet, choć całkiem możliwe, że uczyniono tak, aby móc dzielić się po równo tantiemami. Skąd ten wniosek? Bo mimo że na płycie nie brakuje improwizacji, to jednak w poszczególnych utworach przebijają się konkretne lejtmotywy, które każą sądzić, że stał za nimi jeden autor. Owszem, nie zmienia to faktu, że pozostali muzycy mogli co nieco dorzucać od siebie, ale to raczej na zasadzie rozwiązań brzmieniowych czy aranżacyjnych. Trudno byłoby mi bowiem uwierzyć w to, że wpływ na kształt Mother Tongue  utworu otwierającego krążek  miało aż pięciu kompozytorów. Oczywiście w ocenie albumu to nic a nic nie zmienia. Każdy ma prawo dowolnie dysponować swoimi prawami autorskimi. A wracając do początku albumu: jest on fenomenalny. Począwszy od nostalgicznego wstępu na fortepianie elektrycznym, poprzez urzekająco piękny w swym smutku motyw przewodni, aż po energetyczniejszy dwugłos trąbki z gitarą, wreszcie pełen rozmachu rockowy wtręt w drugiej części numeru.
[image: ]
Po takim otwarciu chce się tylko więcej. Nawet jeżeli uzna się, że wielkość Mother Tongue jest tego formatu, iż nie ma możliwości, by na tym samym wydawnictwie sprokurować kolejny tej mocy utwór. Nie oznacza to jednak, że pozostałym cokolwiek brakuje. Są po prostu inne. W leniwie snującym się Current Krebs udowadnia, że jego fascynacja Patem Methenym jest nieprzemijająca i że potrafi ją łączyć z nader nowoczesnymi trendami (vide syntetyczny rytm i różnego rodzaju efektu elektroniczne). Nie można jednak całej wartości Andorry sprowadzać jedynie do osoby gitarzysty; byłoby to wielce niesprawiedliwe dla pozostałych instrumentalistów, którzy z nie mniejszym zaangażowaniem włączają się w budowanie narracji. W Current jest to głównie Mads la Cour, w zagranym z rockową wersją Happy Men również Peter Kohlmetz Møller i Morten Jørgensen, który w pewnym momencie wybija się nawet ze swoim przesterowanym basem na plan pierwszy.
W czwartym w kolejności utworze Kuriosa pojawia się wreszcie  niektórzy mogliby być zawiedzeni, że dopiero teraz  klasyczna improwizacja, ale moc, z jaką zostaje zaprezentowana, więcej ma w sobie inklinacji rockowych niż jazzowych. Sporo też jest w tej kompozycji niepokoju, który raz sączą w nasze uszy syntezatory (we wstępie), to znów gitara, a finale nawet sekcja rytmiczna. Rozpogadza się natomiast w Wheres the Any Key, w którym z dialogu gitary z trąbką wybija się rockowa stricte solówka tej pierwszej. Kiedy la Cour ponownie dochodzi do głosu, to głównie po to, aby stonować nastrój. Finałowy Forecast skrzy się za to podskórnymi emocjami, chociaż muzycy tylko z pozoru starają się trzymać je na wodzy: raz zrywa się z nich Simon Krebs (czemu zawdzięczamy prawdziwie wirtuozerską solówkę gitarową), to znów Mads, które pełna rozmachu partia przyprawia o gęsią skórkę. Sporą niespodziankę zespół zachowuje natomiast na zakończenie, a jest nią popis Nikolaja Bundviga, który przez poprzednie ponad czterdzieści minut starał się powściągliwie akompaniować kolegom. Tym razem niczego sobie nie pożałować!
Current sprawia nie mniej radości niż debiutancka Andorra, co musi prowadzić do jasnej konstatacji: byłoby dobrze, gdyby kwintet zachował dotychczasową regularność w organizowaniu kolejnych sesji nagraniowych. Pierwsza miała miejsce w marcu 2021, druga w marcu 2022 roku Czy ktoś wie, czym muzycy zajmują się aktualnie?
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  Pieśni o zmartwychwstaniu

  Sebastian Chosiński

  Ryszard Wojciul United Orchestra Zorza prześliczna wynika. Pieśni wielkanocne
  

  
  Nazwa nowego projektu saksofonisty i kompozytora Ryszarda Wojciula, United Orchestra, nie jest w niczym przesadzona. W studiu nagraniowym udało mu się bowiem zebrać kilkanaścioro artystów wywodzących się z bardzo różnych muzycznych światów. Na zawierającym ludowe pieśni wielkanocne albumie Zorza prześliczna wynika tego jednak nie słychać. Artystyczne zjednoczenie okazało się nie tylko wybitym na okładkę hasłem!
Ekstrakt: 90%
[image: Zorza prześliczna wynika. Pieśni wielkanocne]
To nie jest przypadek, że kolejna, przygotowana pod artystycznym nadzorem Ryszarda Wojciula płyta z polskimi pieśniami religijnymi ukazuje się tuż przed świętami Wielkiej Nocy. Jej tytuł, a w zasadzie podtytuł, tłumaczy bowiem wszystko: Zorza prześliczna wynika. Pieśni wielkanocne. Artysta (ale również dziennikarz muzyczny, prezenter radiowy i producent) wziął tym samym na warsztat utwory od wieków funkcjonujące w tradycji ludowej. Inspirując się znanymi melodiami, stworzył jednak zupełnie nowe kompozycje, nawiązujące z jednej strony do folkowo-etnicznych pierwowzorów, z drugiej  pełnymi garściami czerpiące z dorobku współczesnego jazzu, soulu i fusion. A to jeszcze wcale nie wszystko: za sprawą zaproszonego do współpracy kwartetu wokalnego Il Canto nie brakuje również nawiązań do muzyki dawnej. W efekcie powstał niezwykły miks stylistyczny, w którym przenikają się wpływy muzyki barokowej i renesansowej z tą rodem z XX i XXI wieku. Wielu słuchaczy może być takim potraktowaniem tematu zaskoczonych, chyba że
znają oni poprzednie, wpisujące się w ten sam trend produkcje Wojciula, czyli albumy O duszo wielka. Pieśni wielkopostne (2007) oraz Gwiazdko świeć nam mocniej. Kantata bożonarodzeniowa (2008), w nagraniu których wspomogli to tacy wokaliści, jak Katarzyna Groniec, Iwona Loranc, Marcin Lubomski, Grażyna Łobaszewska, Mieczysław Święcicki, Urszula, Krzysztof Trebunia oraz wspomniany już wcześniej kwartet Il Canto. Najnowsza płyta Zorza prześliczna wynika. Pieśni wielkanocne jest więc dopełnieniem tego cyklu, zwieńczeniem  jak mniemam, choć pewności stuprocentowej nie mam  trylogii. I nie byłoby w tym nic specjalnie zaskakującego, gdyby nie fakt, że grającego głównie na saksofonie Ryszarda Wojciula kojarzyć mogą przede wszystkim wielbiciele polskiego rocka alternatywnego (przed laty współpracował z takimi artystami, jak Legendarne Ząbki, Sztywny Pal Azji, Róże Europy, Idee Fixe czy Tomek Lipiński) oraz jazzu awangardowego (The Intuition Orchestra). Jak widać, jest to twórca nadzwyczaj wszechstronny i, co najistotniejsze, znakomicie radzący sobie w niekiedy bardzo od siebie odległych gatunkach.
Do pracy nad nowymi opracowaniami klasycznych pieśni wielkanocnych (których nie należy mylić z wielkopostnymi) Wojciul zaprosił zacne grono artystów. Wśród wokalistów znaleźli się Grażyna Auguścik, Iwona Loranc, Dorota Miśkiewicz, Maria Pomianowska (mająca zresztą na swoim koncie wydany przed siedmioma laty doskonały album z pieśniami pasyjnymi Stwórco łaskawy), Bartosz Szymoniak (w latach 2008-2015 śpiewający w Sztywnym Palu Azji) oraz Jacek Hałas, który zaśpiewał a capella rozpisaną na dwanaście rozdziałów i tym samym pełniącą funkcję przerywników pieśń Wyśpiewuj wesele. Hałas jest nie tylko wokalistą, ale również lirnikiem, tym razem jednak partie liry korbowej zarejestrował nie on, lecz robiący ostatnimi laty karierę w Stanach Zjednoczonych Joachim Mencel.
[image: ]
Grono instrumentalistów towarzyszących podczas tej sesji Ryszardowi Wojciulowi, który oprócz saksofonu sopranowego, sięgnął także po klarnet basowy, fortepian i syntezator, również budzi największy szacunek: to chociażby wspomniana już wcześniej Maria Pomianowska, która zagrała na suce biłgorajskiej i fideli płockiej, gitarzysta Marcin Olak, kontrabasista Maciej Szczyciński, perkusjonalista Wojciech Lubertowicz oraz perkusista Krzysztof Szmańda (Dominik Strycharski Core 6, The Intuition Orchestra). Nie można pominąć także udziału w tym projekcie artysty malarza Franciszka Maśluszczaka (rocznik 1948), absolwenta warszawskiej Akademii Sztuk Pięknych, bohatera opowiadania Hanny Krall Malarnia z o.o. (z tomu Taniec na cudzym weselu z 1993 roku), który stworzył kilkanaście niezwykłych pastelowych akwarel zdobiących okładkę i wnętrze dodanej do płyty książeczki. 
[image: ]
Na zasadniczą część albumu składa się jedenaście opracowanych przez Ryszarda Wojciula pieśni wielkanocnych. Choć nierzadko różnią się one od siebie znacząco, to jednak utrzymane są w podobnej poetyce, a ich fundamentami są melodie ludowe. Tworząc na ich bazie własne kompozycje, autor korzystał z najróżniejszych inspiracji, które w bardzo umiejętny sposób wplatał w etniczną narrację. Nie stroniąc przy tym od improwizacji wokalnych i instrumentalnych. W zaśpiewanym przez Grażynę Auguścik nastrojowym Alleluja Jezus żyje pojawiają się nawiązania zarówno do muzyki klasycznej (vide chórek w tle), jak i jazzowej (klarnet basowy), nad wszystkim zaś unosi się folkowy smutek. Nas dla wstał z martwych syn Boży intryguje z kolei typowym dla muzyki klubowej syntetycznym rytmem oraz zadziornie funkującą gitarą Marcina Olaka, wspomaganą przez saksofon sopranowy lidera. Chrystus zmartwychwstan jest otwiera rzewnie brzmiąca lira korbowa Mencla i chórek z miejsca przydający tej pieśni charakter hymnu religijnego. A dalej jest tylko ciekawiej: niepokojący śpiew Iwony Loranc przenika się z transowym rytmem nadawanym przez bęben obręczowy Wojciecha Lubertowicza i owijającymi się wokół niego dźwiękami gitary. 
[image: ]
W Ofiarujmy chwałę w wierze dominuje Maria Pomianowska, nie tylko śpiewająca, ale grająca również na swoich sztandarowych instrumentach, czyli suce biłgorajskiej i fideli płockiej. Elegijnej melodii towarzyszy rzewny wokal, co czyni tę pieśń jedną z najbardziej przejmujących w całym repertuarze płyty. Dziś nam nastał jest natomiast kompozycją najbardziej zróżnicowaną stylistycznie: po jazzrockowym wstępie pojawiają się inklinacje klasyczne (zwłaszcza gdy do improwizującej Grażyny Auguścik dołączają wokaliści z Il Canto), po których rozbrzmiewa bardzo intensywny, zahaczający wręcz o wpływy orientalne, folk (vide lira korbowa i fidel płocka). Trzy Maryje poszły Iwona Loranc śpiewa jakby to była kołysanka, niekiedy zniża nawet głos do szeptu; zupełnie inaczej niż Dorota Miśkiewicz w Chrystus pan zmartwychwstał, w którym po folkowo-klasycznej introdukcji następuje część niemalże balladowa (ze stonowaną gitarą akustyczną i kontrabasem w tle), która następnie przechodzi w improwizację jazzową. Całość Miśkiewicz spina klamrą za sprawą soulowego zaśpiewu.
[image: ]
Wykonana przez Grażynę Auguścik pieśń Królowo niebieska to najradośniejszy fragment płyty, za to Przydzi dusze święty k nam, w którym wokalnie udziela się Bartosz Szymoniak  jest utworem najbardziej zaskakującym (w pozytywnym znaczeniu tego słowa). Z kilku powodów: hiphopowemu rytmowi towarzyszy mocny rockowy śpiew, a tło wypełniają gitara elektryczna i lira korbowa. Niemało dzieje się również w Wesel się, nieba królowo, w którym po tanecznym jazzowym otwarciu za sprawą kwartetu Il Canto robi się z czasem coraz bardziej klasycznie i podniośle. Nawiązań do klasyki nie brakuje też w tytułowej pieśni Zorza prześliczna wynika, w której za sprawą suki biłgorajskiej, fideli płockiej i liry korbowej przywołany zostaje klimat muzyki dawnej. Iwona Loranc dopasowuje się do niego idealnie, w efekcie finał albumu urzeka piękną i nastrojową melodią. Choć nie możemy zapominać, że ostatnie słowo należy do Jacka Hałasa, który przydaje wszystkim nadziei, wieńcząc wydawnictwo radosnym zaśpiewem: () smutków wszech pozbędziesz. Alleluja!
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  Duchy starego pałacu

  Sebastian Chosiński

  Waldemar Knade Stories
  

  
  Wielu z Was po zerknięciu na okładkę recenzowanego dzisiaj albumu może zastanawiać się, kim jest jego autor. I tym samym zadawać sobie pytanie, czy na pewno warto wsłuchać się w Stories. Rozwieję więc już na początku wszelkie wątpliwości. Waldemar Knade to niezwykle ceniony i wszechstronny bydgoski altowiolinista, który na swej najnowszej płycie stworzył niezwykłą stylistyczną mieszankę muzyki klasycznej, jazzu (również free) i folku.
Ekstrakt: 80%
[image: Stories]
Pochodzący z zachodniopomorskiego Białogardu, ale od wielu lat związany z Bydgoszczą altowiolinista (i, jak się okazuje, także klawiszowiec) Waldemar Knade (rocznik 1958) to jeden z najbardziej zapracowanych artystów Kujaw i Pomorza. W swojej dotychczasowej karierze grał muzykę klasyczną (jest w końcu absolwentem znajdującej się w mieście nad Brdą Akademii Muzycznej imienia Feliksa Nowowiejskiego), bluesa, jazz i fusion. Od 2013 roku stale współpracuje z Teatrem Tworzenia Jarosława Pijarowskiego, z kolei w połowie poprzedniej dekady w duecie z amerykańskim perkusistą G.(rantem) Calvinem Westonem wydał świetny jazzrockowy album Metamorphosis (2015). Osiem lat później światło dzienne ujrzała natomiast sygnowana już tylko nazwiskiem Knadego, bardzo osobista płyta zatytułowana Stories (choć jej pierwotny tytuł miał brzmieć My Little Tales).
Trafiło na nią siedemnaście kompozycji bydgoskiego artysty, które zarejestrowane zostały w ciągu dwudniowej sesji nagraniowej (12 i 13 lipca ubiegłego roku), jaka odbyła się w miejscu niezwykłym  klasycystycznym, pochodzącym z końca XVIII wieku, pałacu w Lubostroniu niedaleko Żnina (obecnie w województwie kujawsko-pomorskim). Knademu towarzyszyli między innymi klarnecista Jerzy Mazzoll, basista Michał Rybka (słychać go także na Metamorphosis) oraz perkusista Cezary Konrad (między innymi nagrana do spółki ze skrzypkiem Adamem Bałdychem Trans-fuzja). W sześciu utworach własne greckie teksty zaśpiewał natomiast jeden z najpotężniejszych głosów w polskim jazzie, folku i bluesie  Jorgos Skolias (patrz: Sefardix, Maggid, Rebetiko Poloniko, Bajgelman. Get to Tango, Free).
A to wcale nie wszyscy uczestnicy sesji. Z zaproszenia lidera projektu skorzystali także folkowa wokalistka Ewelina Wiżentas (artystka pochodząca z syberyjskiej podirkuckiej wsi Wierszyna, która obecnie jest pracownicą naukową Uniwersytetu Mikołaja Kopernika w Toruniu i solistką Zespołu Pieśni i Tańca Ziemia Bydgoska), jazzowy gitarzysta Łukasz Fijałkowski (cztery lata temu Knade wziął udział w nagraniu jego albumu solowego Fijałkowski Project), awangardowy kontrabasista Bogdan Mizerski oraz hiphopowiec DJ Paulo B.O.K. Jak więc widać, kompania mocno mieszana, na co dzień związana z bardzo różnymi światami muzycznymi. Co zresztą przełożyło się wyraziście na kształt albumu. Na Stories nie brakuje bowiem odwołań do klasyki, ani klasycznego jazz-rocka, pojawiają się też inspiracje free jazzem i ambientem, mocno reprezentowany jest również folk. Wielce zaskakujący jest jednak nie tyle eklektyzm płyty, lecz fakt, że wszystkie utwory wyszły spod ręki jednego autora. A to świadczy o wszechstronnym talencie i zainteresowaniach Waldemara Knadego.
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Dedykowane żonie Ewie, rodzicom i pozostałym członkom rodziny wydawnictwo otwiera kompozycja najdłuższa, ponad ośmiominutowy On the Edge. Jak na miejsce, w jakim cały materiał zarejestrowano, początek albumu jest bardzo klasyczny, oparty na dwugłosie altówki i gitary akustycznej; dopiero z czasem dołączają niepokojąco brzmiące syntezatory, a w części drugiej  nieśpiesznie snujący swoją opowieść klarnet. Muzyka ewoluuje w stronę ilustracyjną, w ostatnich minutach tak mroczną, że idealnie sprawdziłaby się w roli ścieżki dźwiękowej do thrillera psychologicznego bądź horroru. Zwłaszcza że drugi w kolejności, niemal w całości zbudowany na dźwiękach instrumentów klawiszowych (i delikatnej perkusji) Mariupol jest artystycznym hołdem złożonym mieszkańcom tego mocno doświadczonego wojną miasta ukraińskiego. Wstrząsające wrażenie sprawia zastosowana przez kompozytora klamra dźwiękowa, w której obok efektu płynącej wody na otwarcie i zwieńczenie pojawiają się złowrogie skrzeki ptaków (możliwe że wron).
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W Helios po raz pierwszy rozbrzmiewa głos Jorgosa Skoliasa. W tym, jak i we wszystkich pozostałych utworach zaśpiewanych przez urodzonego w Polsce Greka (Deda, Mehri Tora, Sing for You, The Old Palace Never Sleeps oraz Song of Destiny), dostaje on od lidera dużo swobody  może więc improwizować, dając przy okazji wielokrotnie dowód swoich ponadprzeciętnych umiejętności. Zwłaszcza że zazwyczaj napędza go jeszcze bardzo intensywnie grająca sekcja rytmiczna. Skolias płynnie zaś przechodzi od muzyki etnicznej przez bluesa do jazzu. W religijnym Aniele Pańskim, którego tekst wyszedł spod ręki Anny Knade, matki Waldemara, miesza się z kolei muzyka dawna z ludową, a całość ubarwia piękny i podniosły śpiew Eweliny Wiżentas. W całkiem innym kierunku lider podąża w nagranym samodzielnie, o czym zresztą przekonuje tytuł, Alone with Himself: partia altówki wyraźnie skręca w stronę klasyki, klawisze z kolei brzmią ambientowo. Połączenie, zdawałoby się, karkołomne, lecz dzięki dużej wrażliwości kompozytora  broniące się.
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Vision to kolejny numer powstały na pograniczu artystycznych światów: za sprawą wokalizy Wiżentas nabiera posmaku folkowego, natchniona partia klarnetu czyni z niego nieomal nastrojową kołysankę, ale pojawiająca się w tle subtelna perkusja cały czas mąci spokój. Zresztą gdyby ktokolwiek zdołał w ciągu tych paru minut zmrużyć oko, zostałby natychmiast wybudzony minutową impresją (choć trafniej byłoby napisać: ekspresją) Face to Face, w której Knade do spółki z Bogdanem Mizerskim udowadniają, że duet altowiolinowo-kontrabasowy też potrafi dać czadu. W transowym Deda powraca Skolias, któremu za podkład rytmiczny tym razem służą scratche generowane przez DJ Paula. A to dopiero rozgrzewka przed prawdziwie freejazzowym United Personalities, w którym cały zespół przyprawia słuchaczy o palpitację serca. I nie zmienia tego nawet minimalistycznie awangardowa końcówka. Szczęście, że po tym utworze pojawia się transowy, melodyjny Mehri Tora, w którym głos Jorgosa Skoliasa niesie ze sobą ukojenie.
W Czarku wolną rękę dostaje  adekwatnie do tytułu  Cezary Konrad. Knade tym razem zasiada do klawiszy, aby zbudować podkład, a perkusista raczy odbiorców bardzo emocjonalną solówką. Na dwunasty w kolejności utwór zwracam Wam szczególną uwagę: Sing for You jest bowiem najmocniejszym fragmentem albumu, z fenomenalnym zaśpiewem Skoliasa i psychodelicznie płynącą sekcją rytmiczną. Do tego dochodzą jeszcze majestatyczne klawisze (zdaje się, że to organy) i nastrojowy klarnet. Wszystko to idealnie się zazębia. Miniaturowy The Old Palace Never Sleeps, choć brzmi bardzo groźnie, nie można traktować inaczej, jak jako muzyczny żart. Pamiętając oczywiście o tym, że sesja odbywała się w takim starym pałacu, po którego korytarzach zapewne nocami krążą duchy poprzednich właścicieli.
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Utworem Song of Destiny żegna się ze słuchaczami Jorgos Skolias i robi to z przytupem, po raz kolejny prezentując na tle syntezatorów pełnię swych możliwości wokalnych i skali głosu. Dopiero w ostatniej fazie do akcji wkraczają pozostali muzycy, którzy następnie w energetycznym  tytuł w końcu do czegoś zobowiązuje  Lets Go Guys! ponownie zapędzają się w rejony freejazzowe. I nie biorą przy tym jeńców. Dwie ostatnie kompozycje na Stories znacząco różnią się od wcześniejszych. Yach dedykowany jest pamięci wieloletniego przyjaciela Waldemara Knadego  zmarłemu przed sześcioma laty, pochodzącemu z Bydgoszczy, ale później związanemu z Trójmiastem, Yachowi (Janowi) Paszkiewiczowi, autorowi wielu kultowych teledysków. Poświęcony mu numer to przede wszystkim liryczna klawiszowa impresja. Na finał wydawnictwa lider wybrał Polę  opowieść dedykowaną jedynej prawdziwej polskiej gwieździe w Hollywood, czyli Poli Negri (a właściwie Apolonii Chałupiec), która urodziła się w kujawskim miasteczku Lipno. W utwór wsamplowano zresztą fragmenty filmu dokumentalnego o aktorce, w zakończeniu pojawia się nawet jej głos. Muzycznie Knade starał się oddać charakter niemych filmów, dzięki którym w drugiej i trzeciej dekadzie XX wieku Negri osiągnęła niebywały sukces.
Podsumowując: Stories zamyka pewien rozdział w artystycznym życiorysie Waldemara Knadego. I jest to podsumowanie nad wyraz interesujące i wartościowe. Nie mam wątpliwości, że w kolejnych latach bydgoszczanin będzie udzielał się w kolejnych projektach innych wykonawców. Mam tylko nadzieję, że znajdzie czas na tworzenie własnej muzyki i że nie trzeba będzie długo czekać na kontynuację  w sensie formalnym, niekoniecznie dosłownym  Opowieści.
Link do filmiku na FB.

Skład:
Waldemar Knade  altówka (1,3-7,9,10,12,13,15,17), instrumenty klawiszowe (1-6,8-14,16,17), muzyka
Jorgos Skolias  śpiew i teksty (3,8,10,12-14)
Jerzy Mazzoll  klarnet basowy (1,6,8-10,14,15), klarnet metalowy (3,12)
Michał Rybka  gitara basowa (3,8,10,12,14)
Cezary Konrad  perkusja (1-3,6,8-15), instrumenty perkusyjne (6)

gościnnie:
Ewelina Wiżentas  śpiew (4), wokalizy (4,6,17)
Łukasz Fijałkowski  gitara (1,9)
Bogdan Mizerski  kontrabas (7)
DJ Paulo B.O.K.  scratch (8)





Tytuł: Stories
Wykonawca/ Kompozytor: Waldemar Knade
Data wydania: 11 marca 2023
Nośnik: CD
Czas trwania: 70:26
Gatunek: folk, jazz, rock
Zobacz w: Kulturowskazie
W składzie
Waldemar Knade, Jorgos Skolias, Jerzy Mazzoll, Michał Rybka, Cezary Konrad, Ewelina Wiżentas, Łukasz Fijałkowski, Bogdan Mizerski, DJ Paulo B.O.K.
Utwory
CD1
1)On the Edge: 08:18
2)Mariupol: 05:42
3)Helios: 04:11
4)Anioł Pański: 03:17
5)Alone with Himself: 02:26
6)Vision: 04:53
7)Face to Face: 00:57
8)Deda: 02:36
9)United Personalities: 04:29
10)Mehri Tora: 03:57
11)Czarek: 05:30
12)Sing for You: 04:18
13)The Old Palace Never Sleeps: 01:40
14)Song of Destiny: 04:53
15)Lets Go Guys!: 05:37
16)Yach: 02:25
17)Pola: 05:18
Ekstrakt: 80%
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  Głos z innego świata

  Sebastian Chosiński

  Piotr Schmidt International Sextet Komeda Unknown 1967
  

  
  Czy o Krzysztofie Komedzie wiemy już wszystko? Na szczęście  nie! O czym przekonuje między innymi wydana w ubiegłym roku, sygnowana przez Piotr Schmidt International Sextet, płyta Komeda Unknown 1967. Można ją potraktować jako aneks do klasycznego albumu pianisty Meine süsse europäische Heimat  Dichtung und Jazz aus Polen.
Ekstrakt: 80%
[image: Komeda Unknown 1967]
Mogłoby wydawać się, że skoro od tragicznej śmierci Krzysztofa Komedy minęło już ponad pół wieku, jego twórczość nie ma prawa skrywać przed nami żadnych tajemnic. A jednak jest dokładnie na odwrót, czego dowodem chociażby wydane w ostatnich latach albumy Komeda. Wygnanie z Raju (2019) Kwartetu Leszka Żądły czy omawiana właśnie dzisiaj płyta Międzynarodowego Sekstetu Piotra Schmidta. Do tego dochodzą jeszcze wydawnictwa, na których uznani artyści odczytują na nowo dzieła mistrza jazzowego fortepianu. Najlepszymi tego przykładami są Repetitions (Letters to Krzysztof Komeda) (2017) wrocławskiej grupy EABS, Komeda Variations (2020) formacji Leszek Kułakowski Project czy też dwie wersje  nagrane z niemieckim wibrafonistą Christopherem Dellem (2014) oraz jego polskim kolegą po fachu Bartoszem Pieszką (2022)  Komeda Ahead Braci Olesiów. Komeda jest więc nie tylko wciąż żywy, ale przede wszystkim  i to jest najistotniejsze  inspirujący!
Piotr Schmidt jest artystą całkiem dobrze znanym czytelnikom Esensji, którzy mieli już okazję zapoznać się z kilkoma jego wcześniejszymi albumami: Dark Morning (2017), Tribute to Tomasz Stańko (2018), Saxesful (2018), Saxesful Vol. II (2021) oraz Dark Forecast (2021). Na tej ostatniej znalazły się między innymi nowe wersje dwóch kompozycji Krzysztofa Komedy  Ballad oraz Ballad for Bernt. Zaliczanych zresztą do jednych z najbardziej znanych. W przypadku wydanego przez SJ Records w czerwcu ubiegłego roku Komeda Unknown 1967 mamy, co sugeruje już sam tytuł, do czynienia z kompozycjami, które  przynajmniej do tego momentu  pozostawały szerzej nieznane. Jak rozumieć to szerzej  wyjaśnię za chwilę.
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Jesienią 1967 roku Komeda odbył ostatnią, jak się później okazało, sesję nagraniową w Europie. Wkrótce po niej wyjechał do Stanów Zjednoczonych, by wznowić współpracę z Romanem Polańskim (który właśnie kręcił Dziecko Rosemary). Działo się to wszystko w uzdrowiskowym kurorcie Baden Baden, a w nagraniach towarzyszyli pianiście trębacz Tomasz Stańko, saksofonista altowy Zbigniew Namysłowski, kontrabasista Roman Dyląg oraz szwedzki perkusista Rune Carlsson. Efektem ich zmagań okazał się opublikowany jeszcze w tym samym roku longplay zatytułowany Meine süsse europäische Heimat  Dichtung und Jazz aus Polen, co można przetłumaczyć jako Moja słodka europejska ojczyzna  Poezja i jazz z Polski, który został zresztą uznany za jedną z najciekawszych płyt Komedy. Jak się jednak po latach okazało, na potrzeby tego wydawnictwa pochodzący z Poznania artysta zarejestrował więcej utworów, niż ostatecznie ujrzało światło dzienne. Te, które trafiły do szuflady, wydawały się być bezpowrotnie utracone.
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Tymczasem kilka lat temu podczas kwerendy w znajdującym się w warszawskiej Bibliotece Narodowej archiwum Krzysztofa Komedy znaleziono rękopisy niewykorzystanych wówczas kompozycji. Zainteresował się nimi Piotr Schmidt, który postanowił je przearanżować i nagrać ze swoim nowym zespołem  Międzynarodowym Sekstetem (a konkretnie to: Piotr Schmidt International Sextet). W sesji, jaka miała miejsce w marcu ubiegłego roku w studiu MAQ Records w Wojkowicach, w sumie udział wzięło ośmiu muzyków, ponieważ lider projektu skorzystał z dwóch sekcji rytmicznych: polskiej (kontrabasista Michał Barański i perkusista Sebastian Kuchczyński) oraz amerykańskiej (kontrabasista Harish Raghavan i perkusista Jonathan Barber). Poza tym w śląskim miasteczku na wezwanie Schmidta wstawili się jeszcze litewski saksofonista Kęstutis Vaiginis, czeski gitarzysta David Dorůžka (znany z artystycznej kooperacji z Agą Zaryan i Piotrem Wyleżołem) oraz kolejny rodak  pianista Paweł Tomaszewski.
Na podstawie odnalezionych rękopisów zespół opracował i nagrał sześć nieznanych utworów Komedy, do wydania CD dorzucając jednak jeszcze jedną, tym razem znaną  After Catastrophe (nie ma jej natomiast w wersji winylowej). W oryginalnym wydaniu Meine süsse europäische Heimat  Dichtung und Jazz aus Polen rozbrzmiewa w sumie kilkanaście numerów inspirowanych twórczością polskich poetów  głównie współczesnych, w tym między innymi Kazimierza Wierzyńskiego, Wisławy Szymborskiej, Józefa Wittlina, Tadeusza Różewicza, Józefa Czechowicza, Władysława Sebyły, Stanisława Grochowiaka, Czesław Miłosza oraz Kazimiery Iłłakowiczówny. W programie stanowiącym niejako aneks do tamtej płyty pojawiły się natomiast kompozycje, w których Komeda nawiązywał do poezji Zbigniewa Herberta (Jonah, The Classic), Krzysztofa Kamila Baczyńskiego (Miserere), Adama Ważyka (When the Light of Imagination Goes Out), Bolesława Leśmiana (Just the Two of Them) i Mieczysława Jastruna (Jan Cherubin). Do tego oczywiście należy doliczyć wspomnianego już powyżej Miłosza (After Catastrophe).
[image: ]
Krzysztof Komeda był twórcą jazzowym, ale znał też doskonale klasykę. Wpływy muzyki romantycznej są zresztą słyszalne w jego twórczości, a chyba najbardziej właśnie na albumie Meine süsse europäische Heimat  Dichtung und Jazz aus Polen. Nie można dziwić się więc, że także na Komeda Unknown 1967 nie brakuje tonów lirycznych. One są wpisane wprost w kościec tych kompozycji. I to już od otwierającego płytę Jonah. Nie oznacza to jednak, że muzycy nie pozwalają sobie również na improwizacje  one z kolei są nieodłącznym elementem stylistyki jazzowej. W nastrojowo snującym się Herbertowskim Jonaszu pozwala sobie na nie przede wszystkim Paweł Tomaszewski, ale w partiach solowych możemy podziwiać również Davida Dorůžkę oraz Sebastiana Kuchczyńskiego. Dęciaki pełnią tu rolę drugoplanową, skupiając się głównie na budowaniu  w dwugłosie  odpowiedniego klimatu.
Zaskoczeniem może być obecność na Komeda Unknown 1967 utworu Miserere. Dlaczego? Tak zatytułowany numer znajduje się bowiem także na Meine süsse europäische Heimat, tyle że jest to zupełnie inne dzieło. Tamto powstało w oparciu o liryki Zygmunta Ławrynowicza, Tadeusza Różewicza i Wisławy Szymborskiej, to  nawiązuje do wojennej poezji Krzysztofa Kamila Baczyńskiego. Nie oznacza to jednak, że możemy spodziewać się po nim jedynie mrocznych tonów. Więcej tu romantycznej subtelności, podkreślanej  w części pierwszej  klimatycznymi dęciakami i delikatnym fortepianem; w drugiej zespół wskakuje na wyższy poziom intensywności, zmierzając prostą drogą do punktu kulminacyjnego, po którym następuje wyciszenie. Ośmiominutowy The Classic jest powrotem do twórczości Zbigniewa Herberta. I pierwszą kompozycją płynącą pod prąd: od stanowczego wejścia perkusji, poprzez wtręty awangardowe i improwizację fortepianową, aż po energicznie postbopowe zwieńczenie. Nie będę ukrywał, że to mój ulubiony utwór na krążku Międzynarodowego Sekstetu Schmidta.
[image: Krzysztof Komeda]
Krzysztof Komeda
W When the Light of Imagination Goes Out kompozytor rozprawił się z Poematem dla dorosłych Adama Ważyka  jednym z pierwszych utworów poetyckich zapowiadających polityczną odwilż w peerelowskiej literaturze i sztuce. Muzyczna wersja tego dzieła jest bardzo zróżnicowana: pojawiają się dźwięki pełne niepokoju, ale i nastrojowe, niekiedy słuchaczom towarzyszy swoiste rozedrganie (vide trąbka i fortepian), to znów rozbrzmiewa wyciszająca emocje opowieść gitarzysty i  bliżej finału  płacząca trąbka. Nawiązujący do Dwojga ludzieńków Bolesława Leśmiana Just the Two of Them, choć w pewnym momencie zespół nabiera rozmachu (zwłaszcza trębacz i saksofonista), przede wszystkim koi. Podobnie jak fortepianowa introdukcja do Jana Cherubina. Z czasem jednak Sekstet podkręca tempo, a przede wszystkim gra coraz bardziej niepokojąco, co jest głównie zasługą Pawła Tomaszewskiego.
Bonusowy After Catastrophe to muzyczna ilustracja słynnego, odwołującego się do powstania w getcie warszawskim wiersza Czesława Miłosza Campo di Fiori. Trudno więc oczekiwać od tej kompozycji optymistycznych dźwięków. Przeważają ponownie tony pełne zadumy i niepokoju: począwszy od otwierającej utwór długiej sekwencji fortepianowej (korzystającej z klasyki), aż po solowe partie trąbki i saksofonu oraz prowadzącą do przesilenia gitarę. Piękne zwieńczenie niezwykłej płyty, która ocala od zapomnienia ważne dla dziedzictwa narodowego kompozycje Krzysztofa Komedy. Jak brzmiałyby w wykonaniu samego Mistrza? Zapewne inaczej, ale to wcale nie jest zarzut dla Piotra Schmidta i jego współpracowników. Na tym przecież polega wartość dodana  że to samo można odczytać na wiele sposobów. Wystarczy wsłuchać się w to, jak Moją słodką europejską ojczyznę rozszyfrował Jan Ptaszyn Wróblewski na albumie wydanym przed pięcioma laty w serii Polish Jazz.
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  Miłość i Śmierć

  Sebastian Chosiński

  POLA Olszewska & Komosiński 13
  

  
  Od wydania 13 minęło pół roku. Nie będę ukrywał, że przegapiłem tę płytę. Nie dotarła do mnie w chwili premiery. Dobrze jednak się stało, że choć z opóźnieniem  trafiła do mojego odtwarzacza. Bo zawiera teksty i muzykę niezwykłe  mroczne i eteryczne, transowe i elegijne, jazzowe i folkowe. Zapamiętajcie tę nazwę: POLA Olszewska & Komosiński  i dołóżcie wszelkich starań, by poznać ich twórczość.
Ekstrakt: 80%
[image: 13]
Są tacy artyści i takie płyty, o których istnieniu dowiemy się nawet wówczas, jeśli bardzo nam na tym nie zależy. Dbają o to ich wydawcy i management. Ale i są i tacy wykonawcy, których twórczość może idealnie trafiać w nas gust, a mimo to dotrzeć do nich i ich dzieł jest niezwykle ciężko. W zasadzie gdyby nie oni sami, mogłoby się okazać to niemożliwe. Owszem, stwierdzi ktoś, że wartościowa muzyka i tak się przebije, lecz niekoniecznie jest to prawdą. Pozostanie w swej niszy i może zdarzyć się tak, że poznamy ją dopiero po latach. Dlatego właśnie należy za wszelką cenę wspierać artystów niezależnych, którzy nierzadko publikują albumy własnym sumptem, nie mogąc liczyć na przychylność dużych wytwórni płytowych, zainteresowanych głównie produkowaniem przebojów.
Nie tak dawno zachwalałem krążek bydgoskiego altowiolinisty i klawiszowca Waldemara Knadego Stories, dzisiaj kolej na projekt POLA i jego płytowy debiut  13 (to od liczby kompozycji). W zasadzie to pełna nazwa zespołu brzmi POLA Olszewska & Komosiński  oczywiście od nazwisk artystów tworzących ten niezwykły duet, poruszający się na pograniczu muzyki elektronicznej, folku i jazzu. Zofia Olszewska pochodzi z leżących na pograniczu polsko-litewskich Sejn i to bardzo wyraźnie słychać w jej sposobie śpiewania i nawiązujących do twórczości ludowej tekstach. Przez kilka lat (2007-2013) grała na trąbce w Orkiestrze Klezmerskiej Teatru Sejneńskiego, ale z wykształcenia jest fotograficzką.
Fotografikiem jest także Piotr Komosiński, który od lat udziela się w wielu projektach elektronicznych, ale także rockowych, a nawet bluesowych (między innymi Pankratz, Die Perspektive, Hotel Kosmos, Potty Umbrella czy Ex Usu). W POLA  przyznam się, że skoro nazwa pisana jest wielkimi literami, nie mam pewności, czy należy ją odmieniać  odpowiada, oprócz muzyki, za ścieżki instrumentów basowych i kalimby. Olszewska jest natomiast wokalistką i autorką tekstów, jak również osobą odpowiadającą za dźwięki pianina i efekty elektroniczne. Album 13 powstawał na odległość, w okresie pandemicznej izolacji. Przygotowanie materiału zajęło kilka miesięcy, kolejne lata upłynęły na jego dopieszczaniu, aż wreszcie we wrześniu ubiegłego roku trafił do sprzedaży.
[image: ]
Nie zawiera muzyki lekkiej, łatwej i przyjemnej, ale na pewno  nastrojową, melodyjną i smutną. Taką, która skłania do kontemplacji i zadumania się nad sensem ludzkiego istnienia. To utwory nierzadko minimalistycznie zaaranżowane, z zaledwie zasygnalizowaną linią rytmiczną (przez bas bądź kalimbę), która zostaje przez Olszewską obudowana partiami wokalnymi lub klawiszowymi. Do tego dochodzą nadzwyczaj przejmujące liryczne teksty, w których autorka  na wzór poezji ludowej  stara się łączyć sacrum i profanum. W otwierającej krążek Babuleńce śpiewa: wyleciała dusza z ciała babuleńki / siadła na ramieniu dębowej trumienki; w Pożegnaniu dodaje od siebie: boli mnie serce w ścianach ciała mego, a w Ostatnim (który wcale nie jest ostatnim utworem w repertuarze) wieszczy: spotkamy się na końcu naszej tęczy / gdzie nikt na nic nie czeka / wszyscy jesteśmy dziećmi.
[image: ]
13 to transowo-elektroniczny marsz od Miłości ku Wieczności (wielkie litery nie są tu przypadkowe), w którym mieszają się style i gatunki. Olszewska raz śpiewa na ludowo (jak w Babuleńce), to znów jazzowo (vide Mów, Śmierć) lub nawet soulowo (Posmak metaliczny), ale nie stroni również od ekspresji indie-rockowej (Miasto, Tula), a kiedy jest to uzasadnione tekstem swobodnie przechodzi do śpiewu eterycznego (wspomniane już Pożegnanie) czy elegijno-żałobnego (Bal, Kołysanka). Idealnie tym samym wgryza się w kompozycje Komosińskiego, który ma tę niezwykłą zdolność, że kilkoma powtarzalnymi akordami potrafi zbudować cały gmach utworu. Jest jednak przy tym bardzo subtelny i nienachalny; często wycofuje się na daleki plan, pozwalając Olszewskiej swobodnie snuć swoje opowieści.
[image: ]
A te, jak już wcześniej wspomniałem, niejednokrotnie dotykają zagadnienia Śmierci (znów nieprzypadkowo!). Drugim istotnym wątkiem w tekstach wokalistki jest natomiast miłość  nie ta romantyczna, lecz często niosąca udrękę, sprawiająca ból. Następujące po sobie Mów, Noc oraz Posmak metaliczny to wyjątkowo mroczne erotyki, opisujące relacje międzyludzkie par żyjących w świecie nieprzyjaznym i przerażającym (Miasto). Miłość zdaje się być ich ostatnią deską ratunku, ale równie dobrze  co artystka zasygnalizowała w zacytowanym powyżej fragmencie Pożegnania  może prowadzić do psychicznego i fizycznego zniewolenia. Nie da się przejść obok 13 obojętnie. To jedna z tych płyt, które może nie zachwycą od razu po pierwszym przesłuchaniu, lecz każde kolejne sprawi, że trudniej będzie się od tej muzyki wyzwolić. Piękny debiut doświadczonych artystów!
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  Tu miejsce na labirynt:Na prawo most, na lewo most, a środkiem droga wiedzie

  Sebastian Chosiński

  Drogi Krajowe Drogi Krajowe w Polsce
  

  
  Stan polskich dróg bywa różny, choć nie ma wątpliwości co do tego, że po przystąpieniu do Unii Europejskiej znacząco się poprawił. Są jednak w naszym kraju też takie Drogi Krajowe, do których absolutnie przyczepić się nie można. Zwłaszcza jeżeli ktoś nie stroni od muzycznej awangardy i jazzu improwizowanego. Chodzi o zespół z Poznania, który przed paroma dniami zadebiutował albumem zatytułowanym Drogi Krajowe w Polsce.
Ekstrakt: 70%
[image: Drogi Krajowe w Polsce]
Hmm zastanawiam się, czy to już będzie stała tendencja, ale ostatnimi czasy doszło w Polsce do dwóch płytowych debiutów projektów, które przyjęły zastanawiające nazwy, mogące kojarzyć się z niemal wszystkim, lecz nie muzyką. Mam na myśli wrocławski duet Zima Stulecia (Minus 30°C) oraz poznański kwintet Drogi Krajowe. Żeby jednak nie wprowadzać czytelników w błąd  nazwy te mają swoje uzasadnienie w tematyce obu wydawnictw, które można spokojnie uznać za concept-albumy. W przypadku formacji ze stolicy Wielkopolski chodzi o przecinające kraj drogi publiczne o najwyższej kategorii (nie zawsze jednak jakości nawierzchni). Aczkolwiek w przypadku  nomen omen  dotkliwej i śnieżnej zimy, choćby i zimy stulecia, to one powinny zostać odśnieżone w pierwszej kolejności.
Zespół z Poznania jest jednym z tych  zapewne nielicznych  którego muzycy są w stanie wskazać dokładną datę pojawienia się na świecie: 5 lipca 2018 roku. To właśnie tego dnia pięciu artystów spotkało się przypadkowo w nieistniejącym już toruńskim klubie Kulturhauz podczas koncertu innego wykonawcy; po występie zaczęli wspólnie improwizować i tak  od słowa do słowa, a może raczej od poczęcia do narodzin, względnie szast-prast  zaistniały Drogi Krajowe. Grupę tworzą: klarnecista i saksofonista Michał Giżycki (znany między innymi ze współpracy z hiszpańskim perkusistą Vasco Trillą i portugalskim wiolonczelistą Guilhermem Rodriguesem), ukraiński skrzypek Ostap Mańko (z równym powodzeniem udzielający się w zespołach kameralnych i Poznańskiej Orkiestrze Symfonicznej, jak również w projektach awangardowych i jazzowych), klawiszowiec Dawid Dąbrowski (specjalizujący się w muzyce elektroakustycznej, występujący w Czarnoziemie i Seti Setters), basista Hubert Karmiński (vide Poznańska Orkiestra Improwizowana i duński Kalas  Improvisation Collective) oraz perkusista Maciej Karmiński (Toruńska Orkiestra Improwizowana i postpunkowa Jesień).
Po dwóch latach działalności koncertowej kwintet postanowił zarejestrować swoją muzykę w studiu; w tym celu 1 sierpnia 2020 roku wybrał się do Gniewoszowa w Dolinie Kłodzkiej, gdzie w cieszącym się dużą renomą studiu Monochrom nagrał materiał na debiutancki krążek. Na publikację musiał on jednak czekać kolejne ponad dwa i pół roku, kiedy to za sprawą poznańskiego Multikulti Records ukazała się płyta CD zatytułowana  nie bądźcie zdziwieni!  Drogi Krajowe w Polsce. Trafiło na nią osiem kompozycji, których tytułami są oznaczenia liczbowe dróg krajowych  tych wybranych, które z jakiegoś powodu ważne są lub były dla muzyków zespołu. Stylistycznie dokonania kwintetu rozpięte są pomiędzy jazzem a awangardą, muzyką improwizowaną i elektroniczną (za które to efekty odpowiada Ostap Mańko), która niekiedy przechodzi w noise, a innym znów razem w ambient. Nie brakuje też inspiracji klasyką, słyszalnych głównie za sprawą ukraińskiego skrzypka, którego konserwatoryjne wykształcenie niejednokrotnie daje o sobie znać.
[image: ]
Otwierająca album DK84 zaczyna się właśnie od wtrętu noiseowego; z czasem robi się jednak coraz bardziej nastrojowo (vide klarnet basowy Giżyckiego), a w zakończeniu wręcz  za sprawą skrzypiec Mańki  przejmująco (co można zrozumieć o tyle, iż to trasa, która prowadzi od granicy z Ukrainą do Sanoka). W drugiej w kolejności DK35 (przy okazji przenosimy się na Dolny Śląsk) artyści po raz pierwszy odważnie wkraczają z jednej strony na pole freejazzowej improwizacji (połączonej z duetem skrzypcowo-saksofonowym), z drugiej  zahaczają o elementy dwudziestowiecznej awangardy (saksofon na tle elektroniki). Mocno zaskakującym elementem całej opowieści okazuje się DK15 (prowadząca z dolnośląskiej Trzebnicy na Mazury), w której szybki pulsujący rytm staje się fundamentem solówki skrzypcowej, tyle samo zawdzięczającej wpływom klasyki, co folku, oraz intensywnej improwizacji na saksofonie. W ostatniej minucie drogi Giżyckiego i Mańki przecinają się ponownie, co owocuje kolejnym ekscytującym dialogiem obu instrumentalistów.
[image: ]
Rozbudowana awangardowa introdukcja elektroniczna towarzyszy z kolei przecinającej Polskę od granicy z Niemcami po przejście do obwodu kaliningradzkiego DK22. Kiedy wreszcie odzywa się w niej saksofon, to głównie po to, aby ukołysać słuchacza i dać mu czas na głęboki oddech. Przydaje się on bardzo, ponieważ w DK10 kwintet  dla odmiany  nie tylko zwiększa moc, ale także zagęszcza fakturę utworu (o co stara się przede wszystkim sekcja rytmiczna). Giżycki i Mańko wykorzystują to do opowiedzenia wyjątkowo mrocznej i przejmującej historii. Zastanawia tym samym, czy tworząc ten numer, artyści mieli na myśli jakieś konkretne dramatyczne zdarzenie, które zaistniało na trasie pomiędzy Szczecinem a obwodnicą Płońska. Nie mniej dramatyzmu niesie z sobą DK11 (trasa z Kołobrzegu do Bytomia), aczkolwiek w niej po dotarciu do punktu kulminacyjnego zespół wycisza  przynajmniej na jakiś czas  emocje, by w finale wprowadzić na arenę majestatyczne dźwięki syntezatora.
[image: ]
W DK21  zaskakująco długiej jak na niespełna dziewięćdziesięciokilometrowy odcinek trasy pomiędzy Miastkiem a Ustką  kwintet ponownie skręca w stronę awangardy, bardzo oszczędnie dawkując dźwięki saksofonu, perkusji i syntezatorów. Zupełnie inaczej niż w DK37, której ton nadaje powolny marsz basu, na tle którego rozbrzmiewa eteryczny klarnet, to znów improwizujące skrzypce, wreszcie saksofon. Bogactwo dźwięków urzeka, zwłaszcza że muzycy donikąd się nie spieszą. Jakby chcieli tę króciutką trasę przejść pieszo, by po drodze kontemplować piękno natury. Wprawdzie nie udałoby się im w ciągu nieco ponad siedmiu minut dotrzeć z Darłowa do wsi Karwice (w województwie zachodniopomorskim), ale gdyby ktoś zapętlił płytę w odtwarzaczu, to podczas drugiego odsłuchu powinien spokojnie dotrzeć do mety Nie jest to wprawdzie idealna muzyka do samochodu  trzeba się w nią wsłuchać i emocjonować, co mogłoby mimo wszystko wpłynąć na płynność i bezpieczeństwo jazdy  ale po podróży można się nią już spokojnie porozkoszować. Czekając oczywiście na ciąg dalszy.
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  Monologi wewnętrzne pianisty

  Sebastian Chosiński

  Floris Kappeyne Trio Closer
  

  
  Muzykom tworzącym Floris Kappeyne Trio donikąd się nie spieszy. Kolejne płyty wydają wtedy, gdy dochodzą do wniosku, że mają coś istotnego do powiedzenia. Od publikacji poprzedniej minęły cztery lata. Nie oznacza to jednak, że w tym czasie Holendrzy próżnowali. Korzystając z pandemicznego spowolnienia, lider formacji skupił się na twórczości solowej, a jednocześnie pracował nad materiałem na nowy album Tria  Closer.
Ekstrakt: 80%
[image: Closer]
Oj, nie brakuje ostatnimi czasy  pisząc to mam na myśli jedynie 2023 rok  wartościowych płyt wykonawców jazzowych, którzy albo dopiero startują z karierą, albo mozolnie budują swoją pozycję. O wielu z nich wspominałem w Esensji nie tak dawno  vide trio Little North (Wide Open), duet Tigeroak (Living and Living), kwartet Laury Schuler (Sueños Paralelos), formacje Areia (Stories) i Andorra (Current), wreszcie zespół Roberta Pistolesiego (Open Lands and Moving People). Naprawdę jest na czym ucho zawiesić. A jakby tego było mało, w tym tygodniu czeka nas kolejny wysyp albumów, które byłoby grzech przegapić.
W piątek 14 kwietnia nakładem holenderskiej wytwórni ZenneZ Records (z siedzibą w miejscowości Amersfoort niedaleko Utrechtu) ukazuje się trzeci pełnowymiarowy krążek tria prowadzonego przez pianistę i klawiszowca (oraz kompozytora) Florisa Kappeynea (rocznik 1995). To muzyk aktywny na europejskiej scenie jazzowej od dekady. Nie tylko prowadzi on własną grupę, ale też chętnie wspomaga innych artystów. Usłyszeć można go więc na płytach zespołów Motet, Anti-Panopticon, jak również trębacza Gidona Nunesa Vaza (Carry It On!, 2017) czy hiszpańskiego saksofonisty Martína Díaza (Identities, 2021). Jest też członkiem kwartetu kontrabasisty  starszego od siebie o dwa lata  Tijsa Klaassena, który wraz z perkusistą Wouterem Kühneem (rocznik 1997) tworzy z kolei sekcję rytmiczną jego tria. Klaassen i Kühne znają się zresztą doskonale; od lat stanowią bowiem nierozerwalny tandem (między innymi Mo van der Does Quartet, Oosterdok 4, The Henk Meutgeert New Jazz Orchestra oraz Suzan Veneman Sextet).
Trudno zresztą dziwić się tej artystycznej wierności, skoro cała trójka muzyków ma za sobą wspólne doświadczenie nauki w Konserwatorium w Amsterdamie. To właśnie wtedy narodził się pomysł założenia tria, które powstało wprawdzie w 2013 roku, ale debiut płytowy  w postaci albumu Interchange  zaliczyło dopiero cztery lata później. Przed czterema laty ukazała się płyta Synesthesia, a teraz do sprzedaży trafia Closer (gwoli ścisłości po drodze Floris opublikował jeszcze solowy longplay pianistyczny Half of What I Say is Meaningless). Muzyka zawarta na Closer jest bardzo oszczędna, miejscami wręcz minimalistyczna, odwołująca się nie tylko do klasyków jazzu, ale również muzyki poważnej (wykształcenie konserwatoryjne w końcu do czegoś zobowiązuje). Wszystkie utwory wyszły spod ręki Kappeynea, nie można dziwić się więc, że to fortepian odgrywa w nich rolę dominującą. Jeżeli pojawia się syntezator, to głównie wtedy, gdy Floris pragnie stworzyć nastrojowe tło, ewentualnie wygenerować nietypowe dźwięki.
[image: ]
Wspólnym mianownikiem całego wydawnictwa jest jego subtelność. Nawet w tych kompozycjach, w których trio pozwala sobie na nieco energiczniejsze improwizacje, słuchacz ma świadomość, że za chwilę  pół minuty, może minutę  wszystko wróci do normy i z głośników popłyną kojące dźwięki. W tym kontekście otwierający płytę Mirror trochę (ale z naciskiem na trochę) burzy schemat, albowiem zaczyna się od dynamicznego wejścia fortepianu i powłóczystej partii syntezatora w tle. Tijs i Wouter szybko jednak przywołują lidera do porządku i w części drugiej mamy już do czynienia z tym, co jest motywem przewodnim całej twórczości zespołu  stonowaną i pełną delikatności opowieścią o relacjach międzyludzkich (jak można wnioskować z tytułów). 
[image: ]
W Closer muzycy starają się ukołysać słuchaczy do snu  i to zarówno Kappeyne, jak i jego sekcja rytmiczna. Nawet jeżeli trafiają się mocniejsze akcenty, szybko następuje powrót do lirycznego motywu przewodniego fortepianu. Więcej werwy zespół wykazuje w Fantasy, w którym jazz udanie miesza się z klasyką, także dlatego, że Klaassen sięga po smyczek i zamienia swój instrument z rytmicznego w smyczkowy. Floris w tym momencie lojalnie usuwa się na dalszy plan, pozwalając, by dźwięki grane przez kolegę odpowiednio wybrzmiały. Po utworze zatytułowanym Daemon  i wcale nie chodzi tu o skojarzenia szatańskie  można by spodziewać się ostrzejszych dźwięków, tymczasem okazuje się być jednym z najbardziej eterycznych fragmentów albumu, w którym ważną rolę odgrywa również cisza.
[image: ]
Najdłuższym rozdziałem opowieści jest natomiast Inner Monologue. Tytuł dokładnie charakteryzuje jego zawartość. Pierwsze minuty to nadzwyczaj medytacyjna, bardziej klasyczna niż jazzowa solówka Florisa, który kontempluje każdy dźwięk. Z biegiem czasu muzyka staje się coraz smutniejsza i niepokojąca, a miejscami wręcz mroczna. Cokolwiek gra w duszy holenderskiego pianisty  dobrze, że ma on możność wyrzucenia tego z siebie, podzielenia się z innymi. Właściwą część płyty zamyka Memories Lost, Like Tears in Rain  utwór znacznie energiczniejszy niż wszystkie wcześniejsze, ze świszczącymi syntezatorami i transową sekcją rytmiczną, a nawet  uszczypnijcie mnie, bo do tej pory trudno mi w to uwierzyć!  solowym popisem Woutera na finał. Trzeba przyznać, że takie zwieńczenie dzieła robi kolosalne wrażenie. 
Ale zaraz zaraz ci, którzy zaopatrzą się w wersję kompaktową albumu, dostaną na deser jeszcze jeden numer. Dlaczego wyselekcjonowano go jako bonus? To całkiem zrozumiałe. Różni się bowiem znacząco od pozostałych. Więcej w nim efektów i dźwięków niemuzycznych; na dodatek kiedy już wszyscy członkowie tria chwytają za swoje instrumenty i zestrajają się  ze wspólnej improwizacji wychodzi im jazz w stylu retro, jaki grano w restauracjach w okresie międzywojennym. Bardzo stylowy, ale znacznie mniej typowy dla oblicza artystycznego tria.
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  Siła kobiet zaklęta w puzonie i fortepianie

  Sebastian Chosiński

  Karin Hammar Fab4 Opening
  

  
  Mimo sporego doświadczenia gry w big bandach jazzowych, szwedzka puzonistka Karin Hammar najlepiej czuje się w składach bardziej kameralnych. Dlatego tak chętnie wraca do swojego kwartetu Fab4, z którym wydaje właśnie czwartą pełnowymiarową płytę  Opening. Choć, gwoli ścisłości, tym razem zespół rozrósł się do kwintetu, albowiem dołączyła do niego włoska pianistka Rita Marcotulli.
Ekstrakt: 80%
[image: Opening]
Puzoniści  w porównaniu do muzyków grających na innych instrumentach  raczej rzadko zostają liderami zespołów jazzowych. Owszem, przed laty sławę zdobyły formacje prowadzone przez Amerykanina Glenna Millera, Szweda Ejego Thelina, w Polsce natomiast Paradox Andrzeja Brzeskiego, ale to raczej były wyjątki. Jeszcze rzadziej zdarza się, aby grupie liderowała puzonistka. Choć współcześnie chwalebnym wyjątkiem jest na pewno skandynawska kompozytorka Karin (właściwie to Ella Karin Charlotte) Hammar, która przyszła na świat w szwedzkim Boden w 1974 roku. Profesjonalną karierę muzyczną rozpoczęła przed ponad dwiema dekadami, kiedy to wraz z siostrą Mimmi (również grającą na puzonie) założyła kwintet Sliding Hammers (A Place to Be, 2001; Spin Around, 2003; A Beautiful Friendship, 2006; Sings, 2008). Po niemal dekadzie wspólnych występów artystyczne drogi sióstr rozeszły się.
Karin występowała okazjonalnie w orkiestrach jazzowych (między innymi Jazz Baltica Ensemble, Trondheim Jazz Orchestra, Bohuslän Big Band, Composers Big Fun), ale prawdziwe szczęście odnalazła, stając na czele własnego bandu. Najpierw był to Quartet (Everyday Magic, 2009), a następnie  działający do dzisiaj  Karin Hammar Fab4. Ostatnia z wymienionych formacji zadebiutowała w 2015 roku albumem Imprints; w jej składzie znaleźli się wówczas, obok liderki i głównej dostarczycielki materiału  gitarzysta Max Schultz, kontrabasista Niklas Fernqvist (znany także z Filip Ekestubbe Trio) oraz perkusista Fredrik Rundqvist (rozchwytywany jako muzyk sesyjny). Wkrótce po publikacji pierwszego longplaya z grupą pożegnał się Schultz, a jego miejsce zajął mający korzenie greckie Andreas Hourdakis, który z równym powodzeniem co jazz z własnym triem (In a Barn, 2015; Señor, 2017), gra również rocka w składzie Bitch Hawk (Bitch Hawk, 2018; Joy, 2018) bądź fusion (solowe wydawnictwo Underworld z 2020 roku).
[image: ]
W tym zestawieniu kwartet nagrał trzy płyty: Circles (2018), Strings Attached (2020) oraz najnowszą. Choć gwoli ścisłości Opening (2023) zarejestrowano w składzie pięcioosobowym, ponieważ liderka zaprosiła do współpracy jeszcze włoską pianistkę Ritę Marcotulli (rocznik 1959), która oprócz prowadzenia własnych grup (tria i kwartetu) ma na koncie też kooperację z takimi tuzami, jak gitarzysta Pat Metheny, trębacz Kenny Wheeler czy perkusista Billy Cobham. Jedno jest pewne: Opening nagrali muzycy o niekwestionowanym dorobku, co już samo w sobie jest gwarancją jakości. Jak dużą, odpowiedź daje już pierwsza na płycie kompozycja tytułowa, której subtelny nastrój i wyważone proporcje pomiędzy podstawowymi instrumentami solowymi (puzon, fortepian, gitara) sprawiają, że trudno oderwać się od głośnika. Zwłaszcza że Hammar dba również o wpadającą w ucho melodię.
[image: ]
W drugim w kolejności Hook dochodzi do tego jeszcze wielka radość wynikająca ze wspólnego grania. Optymistyczna melodia podkreślona zostaje przecinającymi się ścieżkami solistów, z których rodzą się nie tylko wciągające dialogi, ale także improwizowane popisy solowe (vide Marcotulli i Hourdakis). W Apart  dla odmiany  początek należy do sekcji rytmicznej, która z czasem zaprasza do współpracy pozostałych muzyków. Ci zaś oczywiście chętnie to zaproszenie przyjmują i raczą słuchaczy swoimi opowieściami: niekiedy samodzielnymi, to znów snutymi w dwugłosie. Wspólnym mianownikiem dla wszystkich z nich jest stylowa melodyjność. Znacznie więcej energii kwintet krzesze z siebie w The Key  krótkim (niespełna czterominutowym), ale bardzo intensywnym, z fortepianową improwizacją i przemyślanymi solówkami puzonu i gitary.
[image: ]
Rest in Peace (and Stay Alive), co zresztą sugeruje już sam tytuł, zmienia zupełnie nastrój płyty: elegijna introdukcja na fortepianie znajduje rozwinięcie w pojawiających się później kontemplacyjno-podniosłych partiach puzonu czy kontrabasu. Najciekawszym elementem tej kompozycji są jednak dialogi: najpierw fortepianu z gitarą, następnie gitary z żałobnie brzmiącym puzonem. 13  wbrew tytułowi  wcale nie okazuje się pechowa. Przeciwnie: to kolejny utwór zagrany, podobnie jak The Key, z dużym zaangażowaniem i rozmachem, z porywającymi popisami solowymi. Mimo że i w nim nie brakuje nostalgicznego smutku. Podobnie zresztą jak i w Nadar com tartarugas, ozdobionym piękną melodią, którą zawdzięczamy przede wszystkim Andreasowi Hourdakisowi. Ale to nie jedyne atrakcje, jakie oferuje ten numer  nie można bowiem zapominać o nastrojowych wstawkach fortepianowych.
[image: ]
W Moset / The Cleanse mamy z kolei do czynienia chyba z najgłębiej wbijającym się w pamięć motywem muzycznym. Głównie dlatego, że jego niepokojąca faktura sprawia, iż doskonale nadałby się jako fragment ścieżki dźwiękowej szpiegowskiego dreszczowca z czasów zimnej wojny. I nie chodzi wcale o to, że przywodzi na myśl muzyczną czołówkę serialu Mission: Impossible czy zachodnioniemieckiego kryminalnego Tatort (tę autorstwa Klausa Doldingera), ale z uwagi na energiczne wstawki fortepianu i puzonu, jak również solowy popis Fredrika Rundqvista na perkusji. Album zamyka zatytułowana adekwatnie do zawartości kompozycja Prayer. To prawdziwa muzyczna modlitwa  podniosła i kontemplacyjna, ozdobiona nadobną melodią, z refleksyjnym puzonem i melodyjnym fortepianem na pierwszym planie. Jak więc widać, nie brakuje na Opening fragmentów, którymi można się zauroczyć. Do których chce się wracać, by raczyć się nimi w zaciszu domowym. Ale są i takie, które sprawiają, że zaczyna się rytmicznie przytupywać obiema nogami i zastanawiać się nawet, czy to by się nadało do tańca.
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  Pink Floyd w XXI wieku:Paczuszka z płytami

  Piotr Pi Gołębiewski

  
  

  
  W XXI wieku zespół Pink Floyd praktycznie przestał istnieć. Panowie jeśli już nagrywali, to raczej na swój rachunek, a o koncertach mowy być nie mogło. Niemniej fani niemal co roku są uszczęśliwiani kolejnymi albumami sygnowanymi nazwą zespołu. Dziś jednak zajmiemy się solowym wydawnictwem Nicka Masona, boksem Unattended Luggage z 2018 roku.
[image: Unattended Luggage]
Nick Mason, perkusista Pink Floyd, nie miał może dużego wkładu kompozytorskiego w twórczość zespołu, niemniej zawsze był jego dobrym duchem. Przez lata pełnił rolę bufora w konflikcie między Rogerem Watersem a Davidem Gilmourem. Jest też jedynym członkiem zespołu, który występował w każdym jego wcieleniu.
Niemniej zła atmosfera w obozie zespołu zaczęła mu się dawać we znaki. Tak bardzo, że w czasie nagrywania The Wall odpuścił sobie ćwiczenie trudniejszych partii, pozwalając, by zagrał je muzyk sesyjny. Wtedy też zaczął rozmyślać o albumie solowym. Zwłaszcza, że wszyscy jego koledzy mieli już takowe na kontach. Jednak w przeciwieństwie do nich, zmuszony był skorzystać z pomocy innych kompozytorów. W ten sposób dorobił się dwóch płyt: Nick Masons Fictitious Sports (tak też nazywał się zespół ją firmujący) z 1981 roku i Profiles nagrany w ducie z Rickiem Fennem, wieloletnim gitarzystą 10cc. Krążki te długo nie były wznawiane, stając się prawdziwymi białymi krukami. Na szczęście w 2018 roku otrzymaliśmy je w niewielkim boksie Unattended Luggage. Mało tego, umieszczono w nim również materiał dotąd niewydany, stanowiący muzykę do filmu White of the Eye (u nas znanego pod tytułem Melodia śmierci). Ale po kolei.
Nick Masons Fictitious Sports dość długo czekał na swoją premierę. Nick Mason nagrał go w 1979 roku, a opublikowany został dopiero dwa lata później. Zawiera muzykę znacznie odbiegającą od stylu Pink Floyd. Być może perkusista zmęczył się progresywnym rockiem, a może chciał udowodnić swoją wszechstronność, w każdym razie zaproponował porcję zwariowanego jazzu z elementami funky. W nagraniach towarzyszyło mu wielu uznanych artystów ze świata muzyki jazzowej, jak basista Steve Swallow, trębacz Michael Mantler czy saksofonista Gary Windo. Do tego wsparł go Robert Wyatt, który udzielał się na albumie Syda Barretta The Madcap Laughs, zaś później gościł u Davida Gilmoura na On an Island i Rattle That Lock. Jednak najważniejszą osobą w studio była jazzowa pianistka Carla Bley, która skomponowała cały materiał. W efekcie tego, echa pinkfloydowego stylu odzywają się tylko w dwóch kompozycjach: Siam i Hot River. Niemniej albumu warto posłuchać, by odkryć, że Nick Mason potrafi grać z niezłym grooveem.
Całkiem inny charakter ma płyta Profiles nagrana z Rickiem Fennem (podpisani są, jako Mason+Fenn). Ukazała się w 1985 roku i jeśli wydawało wam się, że to A Momentary Lapse of Reason jest przesiąknięty stylistyką lat 80., to tutaj wycieka ona z każdego dźwięku. Nawet będąc tego świadomym, słuchanie albumu dziś stanowi prawdziwą torturę. Głównie mamy do czynienia z utworami instrumentalnymi, którym niestety brakuje magii. Pod większością materiału podpisani są Fenn i Mason, ale szczerze mówiąc perkusji tego drugiego czasem wcale nie słychać, a kiedy indziej brzmi jak zaprogramowana. Miejscami utwory sprawiają wrażenie niedokończonych szkiców. W zasadzie wyróżniają się tylko dwa: Israel z wokalnym udziałem Dannyego Peyronela (niegdyś UFO) i Lie for a Lie, w którym słyszymy śpiew Davida Gilmoura i Maggie Reilly. Nie są to pozycje wybitne, ale na tle całości zdecydowanie zyskują.
Trzecim albumem w boksie jest niepublikowany wcześniej White of the Eye. To ponownie wspólne dzieło Fenna i Masona, skomponowane w 1986 roku. Znów mamy więc do czynienia z plastikową stylistyką lat 80., ale przez oszczędniejsze wykorzystanie syntezatorów, całość jest lepiej przyswajalna, niż Profiles. Ponieważ jest to muzyka filmowa, otrzymaliśmy zestaw dość zwartych motywów instrumentalnych. Co prawda średnio sprawdzających się w oderwaniu od obrazu, ale nie powodujących też uczucia zażenowania.
Od strony edytorskiej box Unattended Luggage nie oferuje nic nadzwyczajnego. To po prostu kartonowe pudełko z niespecjalnie atrakcyjnym wzorem, w którym znajdują się trzy koperty z CD, stanowiące replikę wydań winylowych. Żadnej książeczki, ani kolekcjonerskich gadżetów.
Unattended Luggage to zatem pozycja skierowana głównie do najwierniejszych fanów Pink Floyd, którzy muszą mieć wszystko, co jest związane z tym zespołem. Przypadkowego słuchacza od razu odrzuci plastikowe, ejtisowe brzmienie, a zainteresuje jedynie, jeśli jest zwolennikiem free jazzu. Swoją drogą, przydałoby się podobne podsumowanie twórczości Ricka Wrighta, bo jego pierwsze albumy również niełatwo zdobyć.
Dla laików: * / 5
Dla koneserów: * * * / 5




Tytuł: Unattended Luggage
Wykonawca/ Kompozytor: Rick Fenn, Nick Mason
Data wydania: 31 sierpnia 2018
Nośnik: CD
Gatunek: filmowa, jazz, pop, rock
EAN: 0190295660147
Zobacz w: Kulturowskazie
Utwory
CD1
1)Nick Mason's Fictitious Sports - Can't Get My Motor To Start: 3:35
2)Nick Mason's Fictitious Sports - I Was Wrong: 4:11
3)Nick Mason's Fictitious Sports - Siam: 4:41
4)Nick Mason's Fictitious Sports - Hot River: 5:08
5)Nick Mason's Fictitious Sports - Boo To You Too: 2:33
6)Nick Mason's Fictitious Sports - Do Ya?: 4:26
7)Nick Mason's Fictitious Sports - Wervin': 4:52
8)Nick Mason's Fictitious Sports - I'm A Mineralist: 6:17
CD2
1)Profiles - Malta: 6:03
2)Profiles - Lie For A Lie: 3:14
3)Profiles - Rhoda: 3:24
4)Profiles - Profiles Part 1 / Profiles Part 2: 10:03
5)Profiles - Israel: 3:33
6)Profiles - And The Address: 2:49
7)Profiles - Mumbo Jumbo: 3:53
8)Profiles - Zip Code: 3:05
9)Profiles - Black Ice: 3:40
10)Profiles - At The End Of The Day: 2:41
11)Profiles - Profiles Part 3: 2:04
CD3
1)White Of The Eye - Goldwaters: 2:53
2)White Of The Eye - Remember Mike?: 1:21
3)White Of The Eye - Where Are You Joany?: 2:13
4)White Of The Eye - Dry Junk: 3:20
5)White Of The Eye - Present: 2:28
6)White Of The Eye - Thrift Store: 3:26
7)White Of The Eye - Prelude And Ritual: 4:37
8)White Of The Eye - Globe: 2:38
9)White Of The Eye - Discovery And Recoil: 3:26
10)White Of The Eye - Anne Mason: 4:06
11)White Of The Eye - Mendoza: 2:41
12)White Of The Eye - A World Of Appearances: 3:22
13)White Of The Eye - Sacrifice Dance: 3:01
14)White Of The Eye - White Of The Eye: 3:38
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  Non omnis moriar:Lata mijają, świat się zmienia

  Sebastian Chosiński

  
  

  
  Muzyczna archeologia? Jak najbardziej. Ale w pełni uzasadniona. W myśl Horacjańskiej sentencji: Nie wszystek umrę chcemy w naszym cyklu przypominać Wam godne ocalenia płyty sprzed lat. Albumy, które dawno już pokrył kurz, a ich autorów pamięć ludzka nierzadko wymazała ze swoich zasobów. Dzisiaj pierwszy album formacji Hawklords, która przyjęła tę nazwę, ponieważ Dave Brock nie był pewien, czy może zgodnie z prawem używać szyldu Hawkwind.
Ekstrakt: 60%
[image: 25 Years On]
Lata 1977-1979 to dość zagmatwany okres w dziejach zespołu Hawkwind, co spowodowane było z jednej strony perturbacjami personalnymi i stanem zdrowia psychicznego wokalisty i autora tekstów Roberta Calverta, z drugiej  nie do końca rozstrzygniętymi kwestiami prawnymi co do używania nazwy zespołu (mógł starać się o ich pozyskanie usunięty z grupy saksofonista i flecista Nik Turner). W efekcie zarejestrowany pomiędzy wrześniem 1977 a czerwcem 1978 roku materiał na kolejny album studyjny, który powstał w składzie  nazwijmy go tak  Hawkwindowym, Dave Brock postanowił na razie, a przynajmniej do rozstrzygnięcia sporu, odłożyć na półkę (skutkiem tego longplay zatytułowany PXR5 ujrzał światło dzienne dopiero późną wiosną 1979 roku). Wcześniej natomiast do sprzedaży trafił nagrany wcześniej krążek 25 Years On, tyle że na jego okładce pojawił się nowy, chociaż nawiązujący do oryginalnego, szyld  Hawklords.
Momentem przełomowym w dziejach grupy okazała się kolejna, mająca miejsce w marcu 1978 roku, trasa koncertowa po Stanach Zjednoczonych, która zakończyła się katastrofą i rozpadem formacji. Skrzypek (i rzadziej klawiszowiec) Simon House przyjął propozycję dołączenia do bandu Davida Bowiego, natomiast zmagający się z depresją Robert Calvert wylądował w szpitalu. Brock ostatkiem sił domknął PXR5, rejestrując (z niewielką pomocą perkusisty Simona Kinga) dwa ostatnie nagrania, ale  jak wiemy  nie zdecydował się na upublicznienie tego materiału. Trzeba przyznać, że znalazł się na ostrym artystycznym i tym samym życiowym zakręcie. Nie miał jednak najmniejszej ochoty na to, aby rezygnować z dalszej gry. Postanowił sklecić nowy skład i działać dalej. Było mu o tyle łatwiej, że mógł sięgnąć po zaprzyjaźnionych z nim i Calvertem instrumentalistów z zespołu Ark, z którymi muzykowali sobie w ostatnich miesiącach 1977 roku, kiedy obaj przeprowadzili się do hrabstwa Devon.
Stworzyli wówczas  z klawiszowcem Paulem Haylesem, basistą Harveyem Bainbridgeem oraz bębniarzem Martinem Griffinem  grupę Sonic Assassins, z którą 23 grudnia 1977 roku zagrali nawet jeden koncert w mieście Barnstaple (parę lat później udokumentowano to na kasecie Dave Brock / Sonic Assassins). Teraz Dave uznał, że to na nich mógłby oprzeć nowy skład Hawkwind. Bainbridge nie zastanawiał się długo; podobnie zresztą jak klawiszowiec Steve Swindells, który miał już na koncie krążek solowy (Messages, 1974) oraz współpracę z zespołami Squidd i Pilot (Twos a Crowd, 1977). Ze starych kompanów lidera w czerwcu 1978 roku w studiu Langley Farm w Devon zgłosił się jeszcze, oprócz dochodzącego do siebie Calverta, perkusista Simon King. Tyle że niebawem zdecydował się wrócić do Londynu, w wyniku czego musiał go zastąpić Martin Griffin. Kiedy jakiś czas później Simon wrócił do studia, pozwolono mu dograć perkusjonalia w The Only Ones. Ale jego godziny w Hawkwind można było uznać za policzone.
Właśnie! Jak się wkrótce okazało, wcale nie w Hawkwind, albowiem na okładce wydanej w październiku 1978 roku przez wytwórnię Charisma płyty 25 Years On pojawiła się inna nazwa formacji  Hawklords. Choć fani raczej nie mieli wątpliwości, z jakim zespołem naprawdę mają do czynienia. Przekonanie to uprawomocniała również obecność w trzech utworach (The Only Ones, (Only) The Dead Dreams of the Cold War Kid i The Age of Micro Man) skrzypka Simona Housea, który ma tutaj jednak tylko status gościa, a nie stałego członka ekipy. Stylistycznie płycie sygnowanej przez Hawklords jest znacznie bliżej do nowofalowo-postpunkowego wizerunku zaprezentowanego na  nieznanym jeszcze publiczności  krążku PXR5 (1979), niż na takich klasycznych psychodeliczno-spacerockowych albumach, jak chociażby Hall of the Mountain Grill (1974) czy Warrior on the Edge of Time (1975). Brock już wcześniej postanowił iść z duchem czasu (czego dowodem były płyty Astounding Sounds, Amazing Music oraz Quark, Strangeness and Charm) i robił to, jak widać i słychać, coraz konsekwentniej.
Krążek otwiera, poświęcony, co sugeruje już sam tytuł, telepatii, przebojowy Psi Power. Dużo w nim inspiracji nową falą, ale nie brakuje również nawiązań do starego Hawkwind (vide gitara akustyczna, na której gra Brock i wszechobecne, choć już nieco inaczej zaaranżowane, syntezatory). Uwagę przykuwa zwłaszcza wpadający w ucho, melodyjny refren, w którym Calverta wspiera całkiem pokaźny chórek męski (Brock, Steve Swindells, Harvey Bainbridge), oraz podniosła partia trąbki (sic!), na której zagrał rozchwytywany wówczas zarówno przez muzyków bluesowo-rockowych (Jack Bruce, Keef Hartley, John Mayall), jak i jazzowych (Neil Ardley, Mike Westbrook) Henry Lowther. To, dość karkołomne, zderzenie nowej fali z elementami jazzu okazało się nadzwyczaj zgrabnym zabiegiem. Dość powiedzieć, że Psi Power to jeden z najlepszych utworów na płycie. Drugi w kolejności, opowiadający o fascynacji spadochroniarstwem, Free Fall Brock i Calvert testowali już wcześniej jako Sonic Assassins; ta wersja, zapewne z racji tego, że zarejestrowana w studiu, a nie podczas koncertu, jest lżejsza, bardziej melodyjna i przestrzenna, w dużej mierze za sprawą syntezatorów Swindellsa i Brocka.
Automoton to z kolei instrumentalna miniatura, którą Dave zarejestrował w pojedynkę. Można ją też potraktować jako preludium do zamykającego stronę A longplaya utworu (niemal) tytułowego 25 Years. To jeszcze jedna wycieczka w stronę nowej fali, choć z charakterystyczną dla Hawkwind rockową motoryką. Ba! w paru miejscach pojawiają się nawet rytmy typowe dla boogie (od czego zespół nie stronił też w pierwszych latach swojej kariery). Tą samą drogą kwintet podąża we Flying Doctor (tu w tekście pojawia się, istotny dla członków zespołu, wątek nadużywania narkotyków), tyle że robi to bardziej zadziornie, z punkową werwą, której nie osłabia nawet wykorzystanie przez Calverta drumli oraz australijskiego didgeridoo. W części drugiej robi się już bardzo energetycznie i rockowo, czego dowodem jedyna z prawdziwego zdarzenia na całym 25 Years On solówka gitarowa Davea Brocka.
W ostatnich trzech kompozycjach pojawia się gościnnie (wiem, dziwnie to brzmi!) Simon House. W nastrojowym, głównie za sprawą gitary akustycznej i syntezatorów, The Only Ones (temat: bohaterstwo) muzycy dają słuchaczom chwilę oddechu, skłaniają też do rozmyślań. Nie inaczej rzecz ma się w  poświęconym szpiegostwu epoki zimnej wojny  (Only) The Dead Dreams of the Cold War Kid. Tu można by oczekiwać mocniejszego rytmu, jakiejś nerwowości, ale  nic z tego. Dominują subtelna gitara akustyczna i syntezatory; przetworzony elektronicznie głos Calverta jest natomiast przesunięty na drugi plan, co akurat można zrozumieć i usprawiedliwić motywem opowieści. Album wieńczy jedyna kompozycja, w której muzycy nawiązują do tak bliskiego im na początku kariery artystycznej świata fantastyki. W podniosłym The Age of Micro Man kreślą wizję utopijnej przyszłości, która niekoniecznie musiałaby przypaść do gustu Brytyjczykom (i wszystkim innym) żyjącym w drugiej połowie lat 70. XX wieku. Wraz z ostatnim dźwiękiem 25 Years On pierwszy rozdział dziejów Hawklords został w zasadzie zamknięty. W zasadzie ponieważ w chwili wydania longplaya grupa ruszyła w trasę koncertową po Anglii, która po latach doczekała się upamiętnienia w postaci archiwalnych płyt.
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  Non omnis moriar:Co by stało się, gdyby

  Sebastian Chosiński

  
  

  
  Muzyczna archeologia? Jak najbardziej. Ale w pełni uzasadniona. W myśl Horacjańskiej sentencji: Nie wszystek umrę chcemy w naszym cyklu przypominać Wam godne ocalenia płyty sprzed lat. Albumy, które dawno już pokrył kurz, a ich autorów pamięć ludzka nierzadko wymazała ze swoich zasobów. Dzisiaj zawierający nagrania z listopada 1978 roku koncertowy album formacji Hawklords.
Ekstrakt: 80%
[image: Live 78]
Pierwszy rozdział historii zespołu Hawklords był bardzo krótki, ponieważ trwał zaledwie rok. Grupa powstała zresztą jako projekt poboczny w momencie, kiedy nie do końca jasne były kwestie, który z muzyków ma prawo do używania prawowitej nazwy, czyli Hawkwind. Dave Brock zdecydował się wówczas na zmianę szyldu, pod którym zebrał swojego starego kompana wokalistę Roberta Calverta oraz dwóch muzyków z hrabstwa Devon, basistę Harveya Bainbridgea i perkusistę Martina Griffina (poznał ich wcześniej, tworząc efemeryczną formację Sonic Assassins), oraz klawiszowca Stevea Swindellsa. W tym zestawieniu personalnym, wraz z kilkoma gośćmi, latem 1978 roku muzycy zarejestrowali materiał, który w październiku ukazał się na longplayu 25 Years On. I od razu po jego publikacji grupa wyruszyła w trasę koncertową po Wielkiej Brytanii: zaczęła się ona 6 października w Oxfordzie, a zakończyła 25 listopada w Hastings.
Rok później po Hawklords nie było już śladu. Kwestie prawne zostały rozstrzygnięte i Brock wrócił do nazwy Hawkwind, przy okazji wydając zaległą, bo po części nagraną jeszcze w 1977 roku, płytę PXR5 (1979). Zespół odrodził się dopiero  z inspiracji Bainbridgea  w 2008 roku. Wtedy też sięgnięto do archiwów grupy i odkryto zapomniane taśmy z występami sprzed trzech dekad. Jednym z nich był koncert, jaki formacja zagrała 24 listopada w Brunel University London w Uxbridge na przedmieściach angielskiej stolicy. Wprawdzie po raz pierwszy nagrania te upubliczniono na CD już na początku lat 90. ubiegłego wieku, ale w niewielkim nakładzie i nie w całości. Wersja wydawnictwa Atomhenge sprzed czternastu lat jest znacznie poszerzona, choć brakuje też na niej jednej kompozycji (Over the Top); jest za to pięć innych.
W Uxbridge Hawklords wystąpili w składzie pięcioosobowym (Calvert, Brock, Swindells, Bainbridge i Griffin), każdy z muzyków skupił się na tym, co było jego podstawowym zadaniem: Robert śpiewał, Dave grał na gitarze, Steve  na syntezatorach i w jednym numerze na organach Hammonda (Brainstorm), a Harvey i Martin  odpowiednio na basie i perkusji. Jedynym odstępstwem od tej reguły był fakt, że obaj gitarzyści (solowy i basowy) wspomagali  i to wydatnie  Calverta w chórkach. Dzięki takiemu podejściu występ Hawklords miał z jednej strony surowy charakter, ale z drugiej  urzekał energią. Nawet numery, które na 25 Years On wypadały blado, tutaj broniły się doskonale, zyskując na dynamice. Co też przykuwa uwagę, zespół ewidentnie jest w świetnej formie, a jego członkowie odczuwają wielką radość ze wspólnego grania. Odświeżenie formuły wyraźnie posłużyło Brockowi i jego kolegom.
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Na repertuar koncertu zagranego w kampusie uniwersyteckim złożyło się dziesięć utworów, nie tylko z repertuaru Hawklords, ale także Hawkwind  tych już dobrze publice znanych z pierwszej połowy lat 70. (Spirit of the Age, Urban Guerilla, Sonic Attack oraz Brainstorm), jak i jeszcze niewydanych (High Rise, Death Trap), spoczywających w szufladzie wraz z całym PXR5. Koncert otwiera instrumentalna, oparta na dźwiękach syntezatora i efektach elektronicznych, krótka introdukcja w postaci Automoton, która zresztą płynnie przechodzi w dynamiczny 25 Years. W uszy słuchaczy wrzyna się ostra gitara, na którą nakładają się głosy Calverta, Brocka i Bainbridgea. Ba! Dave pozwala sobie nawet, co nie zawsze zdarzało się w Hawkwind, na rockową solówkę. Trudno dziwić się, że kiedy muzyka cichnie, publiczność reaguje z entuzjazmem. Nazwa zespołu może i była inna, ale emocje prawdopodobnie takie same jak przed laty.
W High Rise (z albumu PXR5) robi się natomiast progresywnie i powłóczyście, choć im dalej w przysłowiowy las, tym więcej w muzyce Hawklords elementów nowej fali. Ale fundament jest solidny, rockowy, z wybijającymi si