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  Opowiadania


  Pająki

  Jan Myśliborski

  Jan Myśliborski:  matematyk, programista, wielbiciel lektur, górskich wędrówek i podróży z plecakiem. Pisze w porywach, pod wpływem nastroju, miejsc, okoliczności. Interesuje go wzajemne przenikanie się rzeczywistości z fantazją, nakładanie snów i wyobrażeń na realne zdarzenia. Fascynuje go czas we wszelkich jego aspektach.
Małgorzata Myśliborska: absolwentka ASP, również zakochana w podróżowaniu. Również tworzy w porywach, często pod wpływem odwiedzonych miejsc.
  

  
  W wiejskim barze z ogródkiem, w którym zatrzymałem się na posiłek w trakcie samotnej, rowerowej wycieczki po wschodniej Polsce, rzucił mi się w oczy porządnie ubrany młody człowiek, siedzący przy narożnym stoliku. Przyciągnęła moją uwagę jego nieruchoma, pozbawiona wyrazu twarz, półprzymknięte, nieobecne oczy, przygarbione ramiona, jakiś bezwład w sylwetce. Wyglądał, jakby wyssano z niego życie.
Skojarzył mi się z opowiadaniem, które napisałem jakieś trzy lata temu. To było moje ostatnie opowiadanie, bo mniej więcej w tym czasie rozpoczął się dziwny proces, polegający na tym, że napisane zdarzenia prędzej czy później (raczej prędzej) wkraczały do mojego życia, czyli mówiąc wprost, stawałem się ich rzeczywistym bohaterem. Narosło wtedy we mnie przekonanie, że angażując się emocjonalnie w wymyślone wydarzenia, stwarzam pewnego rodzaju przestrzeń do ich realizacji. Mówiąc krótko: zacząłem się bać swoich opowiadań.
• • •
Zatrudnię absolwenta wyższej uczelni, inteligentnego, oczytanego, do opieki nad domem na czas wyjazdu. Jeszcze pół roku wcześniej Adam przebiegłby po prostu wzrokiem po tym ogłoszeniu. Ale teraz, po 6 miesiącach wysyłania listów bez odpowiedzi, odbywania frustrujących rozmów telefonicznych, spotkań kończonych upokarzającym Odezwiemy się do pana  jednym słowem, po sześciu miesiącach bezskutecznego poszukiwania sensownej pracy  był gotów. Dojrzał do zastanowienia się nad podtekstem ogłoszenia. Inteligentny oczytany do opieki nad domem Co to za dom? Co to za właściciel?
 Będę chciał z panem porozmawiać. Niech pan przyjedzie jutro wieczorem. Jeśli będzie pan jechał od Włodawy, proszę nie przeoczyć skrętu, pierwsza leśna droga w prawo za Chwalewem. Do zobaczenia  trzask odkładanej słuchawki zakończył rozmowę. 
Mężczyzna miał sympatyczny i spokojny głos. Adam spróbował wyobrazić sobie jego wygląd. Przed oczami pojawił mu się wysoki, szczupły, lekko siwiejący pan, z gęstymi wąsami, również przyprószonymi siwizną. Spróbował wyobrazić sobie jego strój, aby do tego wyobrażenia dopasować swój ubiór na wieczorne spotkanie. Mimo jednak wysiłków wyobraźni siwiejący mężczyzna nieodmiennie ukazywał mu się w białych szortach, z rakietą tenisową pod pachą.
Do wieczora kilkakrotnie zdążył zmienić koncepcję ubrania. Nie miał się kogo poradzić, Karolina miała wrócić z brukselskiego stypendium dopiero za trzy miesiące (a do tego, sądząc z coraz chłodniejszego tonu korespondencji, nie było wcale pewne, czy wróci konkretnie do niego). Żadnemu z nielicznych przyjaciół za nic nie przyznałby się do dzisiejszej wizyty. Ostatecznie odłożył jednak szary garnitur, kupiony na okoliczność egzaminu absolutoryjnego i zakładany na oficjalne spotkania. Jak dotąd nie przyniósł mu szczęścia. Zwyciężyła koncepcja luźnego, sportowego stroju.
Zapadał wieczór. Adam minął właśnie Chwalewo, po obu stronach drogi ciągnęły się pola. W końcu szosa zakręciła łagodnym łukiem, a potem bardzo gwałtownie w drugą stronę, brzegiem niedużego zbiornika wodnego. Zaraz potem pojawił się las. Adam gwałtownie przyhamował i zjechał w prawo.
Wysłużona corsa podskakiwała mocno na wybojach. Po kilkuset metrach nieutwardzona droga przeszła w szeroką, wygodną szutrówkę, a po dwóch kilometrach wyjechał z lasu na rozległe pola, obwiedzione ciemną linią kolejnego, wysokiego lasu. Na skraju pola widniały zabudowania.
Wioskę tworzyło kilka zaledwie domostw. Domyślił się łatwo, że cel jego podróży stanowi posiadłość za wysokim, białym murem, kontrastującym z prostymi, siatkowymi ogrodzeniami sąsiednich gospodarstw. Mur jaśniał intensywnie w zapadającym zmroku. Zatrzymał samochód przed masywną, metalową bramą. Obok, na murze, dojrzał panel domofonu z palącą się nad nim czerwoną lampką. Wysiadł, podszedł do bramy i nacisnął przycisk. Po chwili usłyszał głos.
[image: Ilustracja: Małgorzata Myśliborska]
Ilustracja: Małgorzata Myśliborska
 Tak?
 Jesteśmy umówieni, nazywam się Adam Bilecki.  Zanim skończył, światło zmieniło kolor z czerwonego na zielony i brama zaczęła się otwierać. Wrócił do samochodu i wjechał do środka.
Znalazł się w przestronnym ogrodzie, zdominowanym przez stare, owocowe drzewa o masywnych pniach i rozłożystych koronach. Ukryty wśród nich dom nie wydawał się duży. Przed drzwiami wejściowymi zaparkowany był niebieski peugeot. Postawił swój samochód obok niego.
Lampa nad drzwiami wejściowymi zapaliła się, drzwi się otworzyły i pojawił się w nich lekko przygarbiony mężczyzna z wielką grzywą zupełnie siwych włosów, ubrany w zbyt obcisłe dżinsy i kraciastą koszulę z grubej flaneli. Stał w otwartych drzwiach i przyglądał się uważnie idącemu w jego stronę Adamowi.
Przywitali się, wymienili kilka uprzejmości, z których Adam zapamiętał tylko nazwisko: Kręcki. Potem mężczyzna zaprosił go do środka i przez niespodziewanie długi korytarz poprowadził do salonu. Ściany sporego pomieszczenia zabudowane były regałami pełnymi książek. 
Usiedli naprzeciw siebie przy dużym, okrągłym stole. Mężczyzna przez chwilę przyglądał się gościowi uważnie. Miał niebieskie, trochę przyblakłe oczy.
 Proszę mi opowiedzieć o sobie  powiedział.
 Ale co pana interesuje  spytał Adam.  Wykształcenie, pochodzenie, zainteresowania?
 Słusznie.  Mężczyzna się uśmiechnął.  A więc po kolei, ukończył pan studia. Jakie?
 Uniwersytet, matematyka, pół roku temu  Adam odpowiedział krótko, z pewnym znużeniem. Tyle razy w przeciągu ostatniego pół roku odpowiadał na podobne pytania.
 Matematyka? To ciekawe; co pana skłoniło do wybrania tego kierunku?  zapytał gospodarz. Adam zastanowił się przez chwilę. W trakcie tych wszystkich interview właściwie to nikt jeszcze nie zadał mu takiego pytania.
 Tak naprawdę nie były to względy bardzo praktyczne  powiedział w końcu. Uczucie znużenia nie ustępowało.  To jest jedyna dziedzina, w której można mieć zaufanie do rozumu. Wszędzie indziej musi pan dokonywać mniej lub bardziej cichych założeń, odwoływać się do doświadczenia, a w matematyce wszystko jest piękne, proste i logiczne. Wystarczą reguły wnioskowania, kilka pojęć pierwotnych i aksjomatów i ma pan piękną, ogromną naukę. 
 I problemy ze znalezieniem pracy.  Uśmiechnął się znów gospodarz.
O dziwo, lekko złośliwa uwaga gospodarza otworzyła Adama. Nagle zaczął opowiadać o swoich studiach, o związanych z nimi pasjach i rozczarowaniach, o zainteresowaniach literaturą, o próbach malarskich, o podróżach, o samotności w górach i rozczarowaniu alpinizmem, w którym szukał echa romantycznych lektur, a znalazł tylko sportowe współzawodnictwo. Mężczyzna słuchał z widocznym zainteresowaniem, wtrącał komentarze, a gdy pojawił się wątek gór, rozwinęła się między nimi ożywiona dyskusja. Gospodarz wiedział o górach sporo i mówił o nich z autentyczną pasją. Okazało się, że wiele podróżował, dużo widział i przeżył, i też posmakował wspinaczki, choć nie miał w tej dziedzinie żadnych wybitnych osiągnięć.
 Tak, świetnie się z panem rozmawia. Tak to jest z nami pasjonatami  stwierdził w pewnym momencie.  Ale czy pan zauważył, która to jest godzina?
Adam spojrzał na stojący na kominku zegar. Dochodziła pierwsza.
 Przepraszam, nie zauważyłem, nie kontrolowałem czasu. Myślę, że powinienem już iść.  Podniósł się z fotela. Uświadomił obie, że nie padło ani jedno słowo o pracy, a mimo to gospodarz nie czynił prób zatrzymania go. Podniósł się również i uprzejmie odprowadził go do drzwi. 
Kolejne nieudana rozmowa  pomyślał z goryczą Adam.
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Na dworze zalegała mgła. Blask wiszącej nad bramą lampy tworzył świetlistą kulę. Szyby samochodu pokryte były warstwą wilgoci zmieszanej z kurzem. Adam włączył na chwilę wycieraczki, uchylił boczne okno i uruchomił nawiew. Gospodarz pochylił się do okna i powiedział:
 Mam nadzieję, że pańska narzeczona nie będzie robić panu wyrzutów za spóźniony powrót.
 Nie mam narzeczonej  powiedział Adam, skupiony na regulacji ustawienia nawiewu wentylatora. 
 Mieszka pan z rodzicami?
 Nie, właściwie nie mam z nimi kontaktu. Mieszkają daleko  odpowiedział.  Poza tym dawno już poróżniliśmy się z różnych powodów  dodał już jakby z rozpędu i sięgnął do kluczyka w stacyjce.
 Chwileczkę, panie Adamie.  Gospodarz wsunął rękę przez uchylone okno i położył dłoń na kierownicy.  Czy my nie mieliśmy porozmawiać o pańskiej pracy?
• • •
Wprowadził się następnego dnia. Nie zabrał ze sobą zbyt wielu rzeczy. Notebook, kilka koszul, bielizna. Co do książek, to postanowił korzystać z biblioteki gospodarza. Na przygotowaniach zszedł mu jednak cały dzień. Znów wjeżdżał do wioski pod lasem o zmierzchu. Niebo było bezchmurne, ale powietrze wydawało się nasączone delikatną jesienną mgłą, stare drzewa w ogrodzie ogromne, rosochate i groźne, a dom jawił się tajemniczą twierdzą, schowaną w cieniu ich rozłożystych gałęzi. Otrzymanym od gospodarza kluczem Adam otworzył zamek, pchnął bramę i wszedł do środka. Wymacał na murze wyłącznik światła, nacisnął go, raz, drugi, ale bez skutku. Wrócił do samochodu. Podjechał do bramy, ale okazało się, że jej skrzydła nie były uchylone wystarczająco. Dom mnie nie chce  pomyślał z uśmiechem. Ponownie wysiadł i pchnął bramę. Wjechał do środka i zaparkował samochód, tak jak ostatnio, pod drzwiami wejściowymi.
Trzeba zamknąć bramę  pomyślał.  Na pewno jest tu jakieś centralne sterowanie. Jutro poszukam, teraz zamknę po prostu kluczem.
Było już prawie zupełnie ciemno. Kiedy zatrzaskiwał ciężkie skrzydło bramy, wydało mu się, że po drugiej stronie drogi dostrzegł zarys sylwetki stojącego pod drzewem człowieka. Mimo wszystko poczuł coś w rodzaju ulgi, gdy już przekręcił klucz. Ciemność i zupełnie nowe otoczenie powodowały, że zmysły reagowały na bodźce ze zdwojoną wrażliwością, a wyobraźnia pracowała intensywniej.
Mieszkać miał w niewielkim pokoju na końcu korytarza. Mimo ekscytacji zasnął szybko. Znów przyśniło mu się coś dziwnego. Było to tak, jakby stał się figurą geometryczną, płaską geometryczną figurą, na której ktoś nieznany dokonywał w tym śnie przeróżnych modyfikacji, nieizometrycznych, zmieniających kształt. 
Otworzył oczy. Nie zapalając światła, odrzucił kołdrę, wstał, podszedł nago do okna. Światło bardzo jasno świecącego księżyca sączyło się przez gałęzie drzew, rosnących w ogrodzie. Cienie nieruchomych gałęzi układały się na murze i na trawniku w skomplikowane wzory. Zapatrzył się na te cienie, coś mu przypominały. Nagle sobie uświadomił, że to obraz pajęczyny i że takie właśnie wzory widział przed chwilą we śnie. Zamrugał oczami, niezupełnie pewny, czy wciąż jeszcze nie śni. 
Kątem oka zanotował za sobą jakiś ruch. Na jego łóżku siedziała ze skrzyżowanymi nogami dziewczyna ubrana w białą, głęboko rozpiętą koszulę. W półmroku widział rozsypane wokół głowy płowe włosy. Zmarszczył brwi. Dlaczego płowe? Powinny być rude, brązowo-rude, takie, jak już widywał we śnie.
• • •
Kręcki zadzwonił po południu, wyrywając Adama z drzemki, w którą zapadł niespodziewanie przy przeglądaniu albumu z reprodukcjami obrazów Klimta.
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 I cóż, panie Adamie, wszystko w porządku?  Zadźwięczał w słuchawce niski głos.
Adam zawahał się chwilę, zanim odpowiedział.
 Myślę, że tak. Jak minęła panu podróż?
 Podróż? Zupełnie dobrze. Ale co, nie jest pan pewny, czy wszystko w porządku?
 Nie, oczywiście, że wszystko w porządku  odpowiedział szybko. 
 To skąd to domniemanie?
 Pan wie, matematyczna maniera ścisłego wysławiania się: myślę, że jestem głodny. Taki schemat. Rozumie pan?
Kręcki sformułował ściślej swoje pytanie. 
 Nikt pana nie niepokoi?
Znów zastanowienie Adama, odrobinę za długie.
 Nie Ale co pan właściwie ma na myśli?
Tym razem wahanie po drugiej stronie. 
 Hm, znów źle spytałem. Zapomniałem, że mam do czynienia z matematykiem. No dobrze, pytam o telefony, jakieś niezapowiedziane wizyty
 Nie, pod tym względem zupełny spokój.
 No dobrze, będę z panem w kontakcie. To na razie do widzenia.
 Do widzenia panu.
Adam z ulgą odłożył słuchawkę i wrócił do przeglądania albumu. Krótka rozmowa zostawiła w nim osad niepokoju, a zmysłowe kobiety Klimta zdawały się spoglądać z ironią.
• • •
Wieczór znów zapowiadał się bezchmurny, księżycowy. Adam nie zapalał światła, siedział w fotelu przy oknie i wpatrywał się w zapadający mrok. Zamknął oczy, zapadł jakby w lekki półsen. Kiedy otworzył oczy, ona siedziała naprzeciw niego.
Nie rozmawiali tamtej pierwszej nocy. Tej nocy mówił tylko Adam. Miał świadomość nierzeczywistości jej istnienia, ale rozkosz, jaką mu dawała, była jak najbardziej materialna i nader wyrafinowana.. Czasem wtulała się w niego, oplatała nogami i zasypiała w jego ramionach. Wtedy jakby wracała do siebie; jej obecność była przecież tak silnie związana ze snem. 
• • •
Kolejne dni upływały właściwie tylko na czekaniu na nadejście nocy i próbach odgadnięcia, w jaki sposób tym razem dziewczyna zniknie: wyjdzie do łazienki i nie wróci, nakryje się kołdrą, pod którą za chwilę zrobi się pusto, zakryje mu oczy włosami i zostawi tylko ciemność. Za każdym razem pojawiała się i znikała inaczej. Gdzieś po tygodniu, późnym wieczorem, znów zadzwonił Kręcki.
 Co nowego?  zapytał.
 Dziwnie mnie nastraja pański dom  wyznał Adam.  Bardzo intensywnie śnię. 
 Co pan mówi.  Podniecił się Kręcki.  Coś się panu śni konkretnego? 
 Nie, tak po prostu, śnię.  Wycofał się. 
 Panie Adamie, rozmawia pan ze mną zupełnie inaczej niż poprzednim razem. Robi pan wrażenie nieco rozstrojonego. O co chodzi?
 O nic więcej niż panu mówię. Kiedy pan wraca?
 Myślę, panie Adamie  przeciągnął nieco pauzę  że chyba już niedługo.
Zakończyli rozmowę. Adam odwrócił się i z pewnym zdziwieniem skonstatował, że właściwie to prawie oczekiwał, że gdzieś w narożniku pokoju czai się Kręcki.
Następnego dnia rano Adam długo nie mógł się obudzić. Kiedy otworzył oczy, wydawało mu się, że to kontynuacja majaku. Kręcki siedział w fotelu naprzeciwko kanapy, opierając brodę na splecionych palcach i wpatrywał się w niego wyczekującym wzrokiem.
 Wreszcie się pan obudził. Witam, panie Adamie.
Adam kiwnął lekko głową, nic nie mówiąc.
 Widzę, że pan wciąż śpi. Wie pan, co proponuję? Zróbmy tak: pan pójdzie wziąć prysznic, najlepiej zimny, a ja przygotuję śniadanie. Pan się rozbudzi, usiądziemy, zjemy, porozmawiamy. No, proszę, niech się pan ruszy.
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Adam, wciąż bez słowa, ciężko wygrzebał się z łóżka i poczłapał w stronę łazienki. Zanim odkręcił kran, wydało mu się, że widzi ją w drzwiach łazienki. Stała tam, ubrana tylko w za dużą, białą męską koszulę i wpatrywała się w niego smutnymi oczami. 
Silny strumień lodowatej wody rzeczywiście go rozbudził. Wrócił do pokoju przytomniejszy, bardziej obecny. Stół na środku pokoju był zastawiony, z królującą pośrodku, otwartą butelką ginu. Kręcki siedział w fotelu, oczy miał zaczerwienione, najwyraźniej zdążył się już poczęstować.
 Niech pan siada, panie Adamie.  Wskazał krzesło po drugiej stronie stołu.  Pewnie pan do tego niezwyczajny, ale może kielicha na pierwsze danie?  Wyciągnął w jego stronę pękaty kieliszek z przezroczystym płynem.
Adam rzeczywiście nie zaczynał nigdy dnia od alkoholu, ale krępował się odmówić. Podjął oferowany kieliszek, wypił. Gin przelał się mu przez gardło palącym płomieniem. Usiadł.
 To, teraz coś zjedzmy. Kabanosik?
Adam spojrzał na Kręckiego: dobroduszny, solidny mężczyzna w latach średnich, z przygaszonymi trochę przez wiek oczami. Siedział, przypatrywał mu się z uśmiechem, popijał wódeczkę.
 Panie Adamie, teraz, jak już sobie podjedliśmy, a pan się do reszty obudził, porozmawiajmy o poważnych sprawach, dobrze?  Przechylił głowę w bok, uśmiechał się ujmująco. Teraz nagle, gdy tak bardzo starał się być sympatyczny, wzbudził w Adamie nieufność.
 Spytam wprost: czym naraził się panu mój dom?
Adam miał wrażenie, że tamten chce spytać o coś zupełnie innego. Milczał, zastanawiając się nad odpowiedzią. Kręcki wziął jego milczenie za manifestację urazy.
 Niech się pan nie gniewa, proszę. Sam pan mówił
 Ależ ja się nie gniewam Wie pan, może jakoś byłem chwilowo rozstrojony, ta samotność na mnie źle podziałała.  Faktycznie w tej chwili absurdalne wydały mu się wszystkie nocne zjawy.
Kręcki sięgnął po opróżnioną do połowy butelkę, nalał sobie kolejny kieliszek.
 Panie Adamie, mówmy szczerze Czy pojawiała się tu kobieta?
Adam przymknął na moment oczy. Zobaczył zielone oczy, cienkie, nerwowe brwi, gęste płowe włosy. 
 Dlaczego pan o to pyta?  Odbił piłeczkę klasycznym sposobem.
 Widział pan kobietę?  Naciskał Kręcki, pewny już teraz, że trafił.  Młodą kobietę? Przychodziła do pana?
Adam nagle zaczął wszystko rozumieć. Oczywiście, facet też zaczął mieć widzenia w tym domu. Przestraszył się, że wariuje i poszukał kogoś do sprawdzenia. Tym kimś jestem ja. Postanowił zablefować.
 Tak, miałem zwidy pewnej nocy. Ale to były tylko zwidy, po prostu nie byłem przygotowany do samotności w takim ogromnym domu. Zmęczony, zestresowany
 Panie Adamie, niech pan posłucha.  Kolejny kieliszek.  Otóż pewnego wieczoru, kiedy wiał silny wiatr  Zaczęła się opowieść, do złudzenia przypominająca jego własne przeżycia. Adam słuchał z zainteresowaniem. Wszystko w niej było: noc, mgła, księżyc, wiatr, dziewczyna znikająca rano. Jednak w opowieści Kręckiego pojawiło się coś więcej.  Każdego wieczoru ona była coraz bardziej, dużo bardziej starsza. Panie Adamie, wspomnienie mojej młodości w końcu zniknęło. Do mnie teraz przychodzi nocami zjawa z oczami osiemdziesięcioletniej kobiety. Gorąca, namiętna, ponętna, ale już nie ona, nie ta z moich snów. Ona się zestarzała szybciej niż jakakolwiek żywa kobieta. Ona się zestarzała w mojej obecności, w ciągu dwóch miesięcy  mówił coraz szybciej, coraz bardziej się zapalając.  To niewiarygodne.
Nagle zamilkł, zapadł się w siebie. 
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 Niech pan mi powie.  Przerwał to nagłe milczenie Adam.  Ja miałem być królikiem doświadczalnym, tak?
 Nie, to nie tak. Proszę mi uwierzyć. Ja pomyślałem tylko, że może pan znów przywoła tu tę młodą dziewczynę. I widzi pan, że tak się stało.
Zapadło milczenie. Adam nagle zrozumiał. 
 Czyli pan myśli, że ja ją teraz panu zostawię?
Kręcki spojrzał na Adama z zaskoczeniem.
 Co pan powiedział?
 Powiedziałem, że ja ją chcę, że to moja dziewczyna, że to ja ją sobie wysnułem ze snów, z moich marzeń.  Adam poczuł, że traci panowanie nad swoimi emocjami.  Ona mi się śniła już od roku, rozumie pan?
 Czy pan oszalał, młody człowieku? Pan chce sobie przywłaszczyć mój sen, moje piękne wspomnienie młodości? Moją cudowną miłość?  Kręcki, podniecony alkoholem, wyraźnie też tracił nad sobą panowanie. Pochylił się w fotelu do przodu, oczy mu błyszczały.
 Nic nie chcę sobie przywłaszczyć.  Po raz pierwszy w życiu Adam wiedział dokładnie, czego chce.  Pan ma starą kobietę, a ja mam młodą; każdy ma swoją
 Panie Adamie.  Przerwał mu Kręcki. Mówił teraz spokojnie, dobitnie.  Panie Adamie, ja pana stąd po prostu wyrzucę i tyle pan będzie widział swoją młodą kobietę. Wszystko wróci do punktu wyjścia, a ja poszukam kogoś innego. Pan mi pasował, ma pan podobną wrażliwość jak ja, jest pan bardzo samotny. Ale spokojnie, wszystko można osiągnąć, jeśli wie się, czego się chce.
Adam spokorniał.
 A więc co pan proponuje?  spytał.
Kręcki spojrzał mu prosto w oczy.
 Tej nocy razem poczekamy na nadejście naszej znikającej piękności.
W odczuciu Adama sytuacja stała się dwuznaczna. Jego cudownie erotyczna zjawa miałaby się stać współudziałem tego podstarzałego satyra? Bał się jednak powiedzieć nie, groźba wyproszenia go z domu była realna. Nie zostało mu zbyt dużo czasu. Do wieczora musiał coś wymyślić, a Kręcki, jakby odgadując jego tok myślenia, za wszelką cenę starał się go czymś zająć, a przede wszystkim upić i położyć spać.
W efekcie przespał całe popołudnie i wieczór, obudził się ogłupiały i połamany około jedenastej wieczorem. Z trudem zwlókł się z kanapy, wyszedł na dwór. Było ciemno, mgliście, ponuro, przygnębiająco. Po raz pierwszy nie cieszył się na pojawienie pięknej zjawy. 
Siedzieli w bibliotece, nic się nie działo. Dziewczyna się nie pojawiała. Koło pierwszej usłyszeli w sieni jakieś szelesty.
 Wyjdźmy tam  powiedział Kręcki.
Wyszli do sieni. W przeciwnych jej końcach stały dwie kobiety: jedna promieniująca cudowną świeżością młodości, druga piękna zmysłową, ale przygasłą urodą lat dojrzałych.
Problem rozwiązany  pomyślał Adam.
Ale to nie był wcale koniec. Kobiety, jakby przyciągane magnetyczną siłą, zaczęły zbliżać się do siebie. Zatrzymały się na moment twarzą w twarz, znów ruszyły, przeniknęły przez siebie. Potem na środku sieni stała już tylko dojrzała, promieniująca triumfem kobieta. A z niej wyłoniło się blade widmo z martwymi oczami, które rozpłynęło się w powietrzu.
Bezwiednie zrobił kilka kroków w stronę kobiety. Pomyślał, że oto w tej chwili zabrano mu najcenniejszą rzecz, jaką w życiu zdołał posiąść, zabrano mu cudowną dziewczynę, z którą kochał się, do której mówił, która przychodziła tu specjalnie dla niego. 
Twarz kobiety była spokojna, wygładzona. Uniosła powieki, spojrzała prosto w oczy Adama i wyciągnęła ręce, ale jej dłonie ominęły go. W tej samej chwili zdał sobie sprawę, że tuż za jego plecami znajduje się Kręcki. Kobieta wpiła mu się w źrenice niewiarygodnie młodymi źrenicami. Adam poczuł jak niepowstrzymana siła popycha go w stronę Kręckiego. Zdążył jeszcze pomyśleć, że zabierają mu nie tylko dziewczynę.
• • •
Tak, takie to było opowiadanie. Pamiętałem je naprawdę bardzo dokładnie, dużo czasu spędziłem ongiś na dopieszczaniu szczegółów, wybieraniu wariantów.
• • •
W ogródku pojawił się wysoki, lekko przygarbiony mężczyzna w średnim wieku. Poruszając się sprężystym, energicznym krokiem, skierował się do stolika, przy którym siedział wyblakły młody człowiek i wpatrywał się nieruchomo w jakiś punkt za balustradą tarasu
 Wrzuciłem pańskie rzeczy do pana samochodu powiedział mężczyzna.  Kluczyk jest w stacyjce. 
Młody człowiek nie zareagował. Poczułem na sobie wzrok starszego mężczyzny. Przez chwilę przyglądał mi się z zainteresowaniem, oczy miał klarowne, intensywne, młode. Podszedł do mojego stolika.
 Przepraszam, widzę, że pan jest obcy w tych stronach. Pan samotnie zwiedza nasze okolice?  spytał, odgarniając z czoła gęste, siwe włosy. Gdy potwierdziłem, kontynuował.  To na pewno pański pojazd.  Wskazał oparty o płot rower.  Gdyby zechciał pan przyjąć zaproszenie, to proponuję nocleg w moim domu, blisko stąd.  Położył na moim stoliku kartę wizytową.  Kiedyś sporo podróżowałem stopem, zdarzało się korzystać z gościny, więc miałbym okazję spłacić długi z przeszłości. Teraz muszę jechać, ale zapraszam od osiemnastej. 
Mężczyzna odwrócił się do młodego człowieka.
 To ja się żegnam, panie Adamie  powiedział.  Do widzenia.
Skierował się do wyjścia. Znów zwróciłem uwagę na uderzająco sprężysty krok. Po chwili usłyszałem cichy pomruk zapuszczonego silnika. Między drzewami przemknęła niebieska sylwetka odjeżdżającego samochodu.
Młodzieniec nie ruszał się z miejsca, jak zahipnotyzowany wpatrując się w ten jeden punkt. Nie mogłem opanować ciekawości, podniosłem się i podszedłem do balustrady. Na krzaku rosnącym tuż przy tarasie rozpięta była duża pajęczyna, w której szarpał się spory owad. Z dwóch stron powoli zbliżały do niego dwa duże pająki.
Odwróciłem się od mającej nieuchronnie nastąpić sceny. Wróciłem do stolika, jeszcze raz spojrzałem na wynędzniałego młodego mężczyznę, po czym podniosłem leżącą na blacie kartę wizytową i starannie podarłem ją na drobne strzępki.

  

  
  Poezja


  Bieszczadzka Wigilia

  Józef Bilski, Wiesława Ptaszyk, Izabela Zubko

  Do wigilijnego stołu poezją zapraszają  ponownie Iza Zubko i Wiesia Ptaszyk oraz Józef Bilski.
  

  
  w przestrzeni świątynnej
mnogo od dusz
gałęzie ciekawie 
zaglądają oknami
 dziś Wigilia
Izabela Zubko  OCZEKIWANIE
Zapach Wigilii siada do stołu
gdy muzyka Świąt kończy refren
nasłuchuję skrzypnięcia drzwi
w których postać z workiem przemknie
płacz dzieciątka przerywa ciszę
szybko zagłuszam sumienie
wyciągając po prezent
rękę


Wiesława Ptaszyk   WŚRÓD NOCNEJ CISZY
popłynęła melodia
ponad strop drewniany
tata odwraca 
kartki w książeczce
mama przysiada z boku
wnet jej piękny sopran
frunie w niebo
choinka pachnie żywicą



Ilustracja: Agnieszka Achika Szady
Józef Bilski  BIESZCZADZKA WIGILIA
skrada się do ołtarza
wśród pobrązowiałych paproci
odprawić Ofiarę
na przebłaganie Czasu
na odwrócenie Pamięci
dla Jedynego
sine ręce łamią chleb
podmuchem warg 
przewraca karty
światłem księżyca
odczytuje cyryliczne litery
w przestrzeni świątynnej
mnogo od dusz
gałęzie ciekawie 
zaglądają oknami
 dziś Wigilia                                   
migoce powietrze
przy wpół strzaskanym żertwienniku
cienie przyjmują komunię
spełniają kielich
upraszając
o Nowe Narodzenie.

  

  
  

  Między Bogiem a prawdą

  Dorota Sowa Kuziela

  
  

  
  Pomiędzy Bogiem a prawdą jest luka
I przez tę lukę nie dam wam pointy
Chodzi zaś o to by pointy szukać
Tak, żeby nie spaść w prawdy odmęty
Łajka
Słyszałam, że podróżować jest bosko
A boskie sprawy są ponoć nieskończone
Wystrzelam się zatem daleko w kosmos
Jak Łajka zamerdam wam jeszcze ogonem.
Na wieki prosta już lotu trajektoria
Powietrze nie niesie ni siad ni do nogi
Odwróciły soczewy ziemskie obserwatoria
Od jednopsiej żeglującej załogi
Pieskie oczy jak spodki stęsknione za Panem
Jak spod czarnej chusty Marii Magdaleny
Śliną, potem, krwią i słońcem oblanej
Gdy do krzyża jego ciało przypięli
Za panem jedynym, za Panem na wieki
Świętym Janem od rzucania patyków
Nic nie widzi Łajka, choć otwarte powieki
Nie ma okien w sputniku
Żeglowanie jak wiemy jest koniecznością
Pompejusz wspomina, że życie nie
Dlatego wystrzelam się jak Łajka w Kosmos
I merdam wesoło i ostatecznie
Cisza, czerń na zawsze i nieskończenie
Tylko droga płacze nad mlekiem rozlanym
Pieskie oczy jak dwa zastygłe kamienie
Wpatrzone w dal i stęsknione za Panem
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Między Bogiem a prawdą
Tak desperacko chwytam się Boga 
O którym przecież nic a nic nie wiem
Czy płynie we mnie jak żywa woda 
Czy życia treścią jest czy zarzewiem
Chcę chwycić Boga choćby za nogi
I w końcu łapię  trafiam na piętę
Podobną do tej achillesowej
I nie ma Boga i spadać będzie
W skrzydłach z piór ptasich plącze się wiatr
Kapie z mej świecy wosk roztopiony
To Ikar właśnie z niebios tu spadł
By spojrzeć prawdzie w oczy ikony
Pomiędzy Bogiem a prawdą jest luka
I przez tę lukę nie dam wam pointy
Chodzi zaś o to by pointy szukać
Tak, żeby nie spaść w prawdy odmęty



Dorota Sowa Kuziela
fot Tomek Kordeusz
Cichuteńko
dziś jesteśmy bardzo cicho
gorejąc pod osłoną nocy
podobni tybetańskim mnichom
wspólnym milczeniem sobie obcy
dzisiaj tacy cichuteńcy
jak dzieci co się boją ojca 
jak dzieci ryby albo jeńcy
co w celi oczekują końca
dzisiaj jak by czarnym makiem zasiał 
w posłania ciepłej bieli
tak bezszelestna miłość nasza
żeby za ścianą nie słyszeli
cicho, cichuteńki
cicho, cichuteńko
ode mnie dla pana
cisza niesłychana

Dorota Sowa Kuziela  Skrzypaczka, multi-instrumentalistka, poetka, pieśniarka, wokalistka, rękodzielniczka. 
Studiowała skrzypce na wydziale instrumentalnym Akademii Muzycznej we Wrocławiu oraz muzykologię na Uniwersytecie Warszawskim. 
Od kilku lat koncertuje na terenie całej Polski wykorzystując swoją super moc, czyli śpiewanie z własnym akompaniamentem skrzypiec, co czyni jej występy bardzo oryginalnymi. 
W 2018 nagrodzona Grand Prix im. Jonasza Kofty na Międzynarodowym Festiwalu Bardów, w 2017 otrzymała nagrodę Wojtka Bellona na Studenckim Festiwalu Piosenki w Krakowie i tam II nagrodę. Laureatka ponad 20 konkursów piosenki w Polsce, uczestniczka IV edycji The Voice Of Poland.
Członkini Stowarzyszenia Klub Otrycki opiekującego się Chatą Socjologa na Otrycie. Wrocławianka lecz nomadka. Mieszkała w Warszawie, Gdańsku, Cancun, Playa del Carmen (Meksyk), na Otrycie oraz (i to zimą) w Chmielu nad Sanem. 


  

  
  

  Okruchy

  Zofia Wróblewska

  
  

  
  Z racji premiery najnowszego tomiku Zofii Wróblewskiej pt. Okruchy prezentujemy Państwu kilka utworów z tegoż.
Mamie
Przyśniłaś mi się dziś w nocy
Byłaś w ogrodzie
Z naszymi zwierzętami
Które odeszły na wieczne łowy.
Czasem bezchmurną nocą
Gwiazdy błyskają
Niczym ich oczy
W ciemnościach


* * *
Jeśli mam być ćmą
To tylko wtedy
Gdy Ty będziesz płomieniem


* * *
Między nocą a świtem
Moje sny mieszają się z marzeniami
O Tobie
Mieszkam w sekretnym świecie
Do pierwszych promieni słońca



Chwila zastanowienia
Z mgły wynurza się nagie drzewo
Nie wiadomo
Jaka to pora roku
Późna jesień
Wczesna zima
A może przedwiośnie?
Niezmiennie
Najlepszą przyjaciółką mgły jest melancholia
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Kosmopolita
Dzikiemu

W ciągłym ruchu
I nieustępującej podróży
Po świecie nieskażonym
Zmarszczkami granic
Człowieku drogi
Który dźwigasz kilometry
Zamiast lat
Dla Ciebie
Miejsce zamieszkania to przecinek
Nie kropka

Zofia Wróblewska  urodzona w 1973 jako Ryba  wrażliwy wizjoner, który stara się żyć w harmonii ze wszystkimi istotami. Znak chińskiego Bawołu daje jej siłę, upór oraz różnorodne talenty. Ciekawe, że w dniu jej urodzin, 20 lutego, na przestrzeni stuleci raz po raz odkrywano planetoidy, wysyłano w Kosmos różne istoty, a nawet okrążono Ziemię. Czy to aby był przypadek?
Zadebiutowała tomikiem poezji Ocalić cię, a kolejnym  Zapach czasu  utrwaliła swoją renomę. Publikowana również w różnorodnych antologiach. Identyfikuje się jako duchowy hipis, pacyfista kochający zwierzęta oraz kot, który chadza swoimi ścieżkami.
Jednym słowem: Zofia Wróblewska urodziła się, by być poetką.


  

  
  

  Próba sonetu

  Zdzisława Górska

  
  

  
  Prawda się nie należy, czas burzliwie płynie 
Laura nie odpisała, może w pełni szczęścia 
żyje nadal w sonetach i naszych marzeniach
Plakaty
Plakaty są sztuką nietrwałą, celną
dla teatru, koncertu  wyrocznią
Rzeczywistość w skrócie wymyka się
spod kontroli, rozrasta w imaginację
Wyobraźnia ma pole do szybowania
i zatrzymuje się w aurze niedosytu
Wtedy nie płynie czas
Chwila naszego zamyślenia jest 
tylko nasza
Gorzej ma plakat wyborczy, na który
zmarnowano połacie przestrzeni
Retuszem zamazuje osobowość
Wygładzona twarz wycięta z papieru,
ustawiona tak poprawnie, że
niewiele mówi o zamiarach osoby
Poraża nas jednostajną obojętnością
Niewiele znaczymy wobec plakatów,
którymi  po wyborach perwersyjnie
targa wiatr
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Koń Trojański
I znów poszum jesieni
choć trawa malachitem kładzie się
do stóp
Oddalam się od młodości
bez żalu
Jak odpływający z biegiem rzeki
liść
Nie patrzę już na Troję i Odysa
Konia trojańskiego widziałam
wiele razy
Powielony stokrotnie przekonuje
o racji przewrotnej
nawet z mówiących ekranów
Stał się normą czasu teraźniejszego
Tylko jesień wciąż punktualna
Nie boi się oszukanych prezentów
Dodaje rok do roku z tą samą precyzją
I tym mnie przeraża



Zdzisława Górsk
Próba sonetu
Sonet jest sztuką, jednocześnie cudem,
splot uczuć i talentu z obrazu Vermeera
Koronczarka skupieniem natchniona artystka
nitką ręcznie przędzioną z pomocą wrzeciona
potrafi upleść obraz tylko raz jedyny
Jak Petrarka do Laury uczuć nie zmieniając
wyrażał  każdym wersem i mocnymi słowy
sploty uczuć miłosnych  nowy odcień dając
Oddając Laurze serce z słów wielkim zachwytem
Czy On Laurę uczynił  szczęśliwą, czy przy tym
spłonioną aż rumieńcem jak rozkwitła róża
Prawda się nie należy, czas burzliwie płynie 
Laura nie odpisała, może w pełni szczęścia 
żyje nadal w sonetach i naszych marzeniach
Wg źródeł Francesco Petrarka zobaczył Laurę w kościele w Wielki Piątek, 6 kwietnia 1327 roku. Narodziny miłości miały miejsce w dzień śmierci syna Bożego. Dzień śmierci Laury wypada w święto Bożego Narodzenia. 


Autorka pochodzi ze Strzyżowa w Podkarpackim. Jej debiutancki tomik poezji ukazał się w 1996 roku zaś obecnie ma w dorobku już 13. poetyckich publikacji oraz prozę emigracyjno-wspomnieniową Przylądki mojej nadziei (2010). Od 2002 roku jest członkiem Oddziału Związku Literatów Polskich w Rzeszowie, a od 2003 także Polish American Poets Academy w Wellington N.J. oraz Towarzystwa Przyjaciół Sztuk Pięknych im. Władysława Gduli w Strzyżowie. Oprócz poezji Zdzisława Górska zajmuje się także malarstwem i fotografią, jej prace były prezentowane w wystawach indywidualnych i zbiorowych. W 2002 roku została wyróżniona przez Ministra Kultury odznaką Zasłużony Działacz Kultury.


  

  Książki


  Recenzje


  Uporać się z bólem

  Joanna Kapica-Curzytek

  Marika Krajniewska Wpół do świtu
  

  
  Świetna powieść obyczajowa Wpół do świtu napisana jest z dużą dozą subtelności i emocjonalnej inteligencji. Przypomina też o zapomnianych postaciach polskiej kultury, a za ich sprawą  o jednym z ważniejszych etycznych pytań.
Ekstrakt: 80%
[image: Wpół do świtu]
Marika Krajniewska ma już na swoim koncie kilka książek, by wymienić na przykład Anielski puch, swego rodzaju grudniową przypowieść, w której nie brakuje ciepłych uczuć i wiary w to, że czas Bożego Narodzenia potrafi sowicie wynagrodzić niepowodzenia i życiowe rozczarowania.
Tutaj poznajemy główną bohaterkę Ewę, tuż przed czterdziestką. Jej życie wydaje się uporządkowane i stabilne, także dzięki partnerowi. Odnosi sukcesy w pracy, ma plany na przyszłość i wiele wskazuje na to, że wszystko potoczy się bez przeszkód. Niestety, niepowetowana strata spada na nią jak grom z jasnego nieba, co sprawia, że Ewa radykalnie przewartościowuje swoje życie i poszukuje w nim czegoś zupełnie innego niż dotąd.
Główna bohaterka doświadczyła tego, co dotyka wielu kobiet i o czym nadal z różnych względów bardzo trudno jest im mówić. Marika Krajniewska znajduje odpowiedni ton i język ich wspólnych doświadczeń, co sprawia, że lektura będzie mogła być też swego rodzaju terapią. Nie zawaham się napisać, że portret Ewy  jako kobiety zmagającej się z traumą  jest znakomity, jak dotąd najlepszy z tych, które udało mi się dotąd znaleźć w polskich powieściach obyczajowych. W wizerunku Ewy jest dużo powściągliwości i delikatności. Przy całej gamie emocji, nic nie jest tu przerysowane, fałszywe czy nie na miejscu.
Nie jest jednak tak, że Wpół do świtu skupia się wyłącznie na tym bolesnym doświadczeniu. Ewa chce iść do przodu i znów poczuć, że życie tak jak wcześniej ma dla niej sens. Zmienia pracę: odchodzi z korporacji i niejako przez przypadek zostaje asystentką w antykwariacie na warszawskiej Pradze. Tam przenosi się w czasie, odkrywając zapomniane listy, które pomagają jej w uporaniu się ze swoim bólem. Za sprawą tego głosu z przeszłości, coraz bardziej śmiało spogląda w stronę swojej przyszłości. Nie bez znaczenia jest także to, że w tych listach ukryta jest pewna tajemnica, prowadząca do odkrycia skarbu.
Już to wszystko byłoby wystarczające, aby zagwarantować nam świetną lekturę. Jest tu jednak jeszcze dużo więcej. Okazuje się, że listy odkryte przez Ewę wyszły spod pióra Stanisławy Umińskiej (1901-1977), prawdziwej postaci życia kulturalnego i religijnego. Jej biografia jest jakże ciekawa: zapowiadała się na wybitną aktorkę teatralną i estradową (pisał dla niej specjalnie Julian Tuwim). Zaręczyła się z Janem Żyznowskim (również w powieści wspomnianym i cytowanym), pisarzu i malarzu. Niestety, narzeczony Stanisławy zachorował na nieuleczalny nowotwór wątroby. Próbował jeszcze szukać pomocy medycznej w Paryżu, ale bezskutecznie. Mężczyzna, w obliczu wielkiego cierpienia, namówił narzeczoną, aby pozbawiła go życia. Umińska została oskarżona o zabójstwo, została jednak uniewinniona, a przez opinię publiczną nazwana aniołem śmierci. Jej głośny proces przeszedł do historii światowego sądownictwa i do dzisiaj inspiruje do etycznych refleksji związanych z eutanazją.
Po tym wielkim dramacie aktorka nie wróciła już do swojego zawodu. Wstąpiła do zakonu i jako siostra Benigna do końca życia zajmowała się pracą charytatywną. Prowadziła dom dla dziewcząt moralnie zagubionych (jak się wtedy mówiło), opiekowała się dziewczynkami z niepełnosprawnością intelektualną. Pensjonariuszki z jej zakładów brały udział w przedstawieniach teatralnych. Podczas okupacji hitlerowskiej uratowała wiele osób pochodzenia żydowskiego.
Trochę szkoda, że autorka nie zdecydowała się na przybliżenie czytelnikom sylwetek Stanisławy Umińskiej i Jana Żyznowskiego w posłowiu. Zwykle jest przyjęte, że autorzy dopowiadają później od siebie jeszcze niektóre szczegóły i wskazują, co jest prawdą, a co fikcją. Chętnie przeczytałabym o tym, jak doszło do inspiracji pisarki tymi dwiema zasługującymi na przypomnienie postaciami. Bardzo przydałby się też spis rozdziałów!
Bez wątpienia historia Umińskiej i Żyznowskiego mieści w sobie ogromny ciężar etyczny, za ich sprawą zapewne nie unikniemy własnych przemyśleń dotyczących dylematów, których doświadczyli w sytuacji granicznej. Ale warto podkreślić, że Marika Krajniewska nie pisze o tym wszystkim tak wprost, nie moralizuje i nie poucza. Tak jak w przypadku pisania o Ewie, jest subtelna i pozwala, aby to osoba czytająca złożyła sobie prawdziwy obraz rzeczy z tych pięknie podanych fragmentów oraz cytatów. I aby mogła porozmawiać także sama ze sobą.
Powieść Wpół do świtu jest także świetna od strony literackiej, warsztatowej. Pisząc wcześniej o Anielskim puchu, zwróciłam uwagę na urzekające opisy zimowego miasta. W tej publikacji też znajdziemy wiele klimatycznych opisów scenerii, które bardzo dodają urody całości. Akcja osadzona jest w Warszawie, która doczekała się tutaj ciekawych migawek. Godna podkreślenia jest też umiejętność autorki, by skupić uwagę czytających na chwili, szczególe, drobnym akcencie. Na kartach książki rozbrzmiewają też znane piosenki, między innymi Mieczysława Fogga, Czerwonych Gitar, Czesława Niemena i Krzysztofa Krawczyka.
Tytuł książki Mariki Krajniewskiej może nawiązywać do osobistej sytuacji Ewy  w jej przypadku wyczekiwany z radością świt nie nastąpił Ale może on też być określeniem tych jedynych w swoim rodzaju chwil tuż przed wschodem słońca, gdy człowiek jest najbardziej wrażliwy, odsłonięty, na coś czeka, wita nowy dzień być może z radością i nadzieją albo też z obawami i wśród emocjonalnych zawirowań. Historia Ewy mocno podbudowuje, daje wiele siły i tchnie optymizmem, tak bardzo potrzebnym nam wszystkim na wielu etapach życia.
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  To właśnie od Śmierci i Kowalskiego zaczęła się przygoda Macieja Słomczyńskiego  podpisanego na okładce książki pseudonimem Kazimierz Kwaśniewski  z powieścią milicyjną. Okazała się ona na tyle udana, że bardzo szybko doczekała się ekranizacji (jako Ostatni kurs). Na dodatek w ciągu sześciu kolejnych lat warszawski autor wydał jeszcze cztery powieści, których (współ)bohaterami byli dzielni funkcjonariusze MO.
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Maciej Słomczyński (1920-1998) lubił ukrywać się pod pseudonimami. Jako Jack Cooper opublikował w odcinkach w prasie łódzkiej sensacyjną opowieść Fabryka śmierci (1947), jako Joe Alex  serię klasycznych kryminałów stylizowanych na brytyjskie, natomiast jako Kazimierz Kwaśniewski wydał w latach 60. ubiegłego wieku pięć powieści milicyjnych (gdy jednak pisał nawiązujące do nich scenariusze filmowe, posługiwał się tym pierwszym pseudonimem). Czytelnicy i widzowie mogli poczuć się nieco skołowani. Do tej pory w PRL-u w kryminale zająłem się czterema książkami Słomczyńskiego, w których niekiedy głównymi, ale zazwyczaj drugoplanowymi bohaterami są oficerowie Milicji Obywatelskiej. Były to: najbardziej znana Zbrodniarz i panna (1965), ponownie wykorzystująca postać kapitana Kazimierza Ziętka Każę aktorom powtórzyć morderstwo (1965), Gdzie jest Trzeci Król? (1966) oraz Ciemna jaskinia (1968). Dzisiaj przyszła kolej na tę, która ten cykl milicyjny otwiera  Śmierć i Kowalski.
Nie był to jednak wcale debiut literacki Macieja Słomczyńskiego. Wcześniej opublikował już całkiem sporo powieści i zbiorów opowiadań, przeznaczonych zarówno dla dorosłych, jak i młodych czytelników. Wystarczy wymienić: dokumentalną książkę Lądujemy 6 czerwca (1947), Zadanie porucznika Kenta (1947), wspomnianą  wydaną po latach przez LTW pod prawdziwym nazwiskiem pisarza  Fabrykę śmierci (1947), Szary cień (1948), Ulewę (1948), Opowiadania o sprawach osobistych (1953), Opowiadania o dalekich drogach (1954), wreszcie Sam przeciw Tebom (1961). Pod koniec lat 50. Słomczyński rozpoczął swoją przygodę z Joe Alexem, a w 1962  z Kazimierzem Kwaśniewskim. Książka Śmierć i Kowalski ukazała się nakładem Iskier w serii Klub Srebrnego Klucza; jej nakład nie był oszałamiający  zaledwie 30 tysięcy egzemplarzy. A jednak zwróciła ona uwagę reżysera Jana Batorego, który miał już wtedy na koncie trzy pełnometrażowe filmy fabularne: historyczne, choć mocno przekłamane Podhale w ogniu (1955), psychologiczno-dziecięce Odwiedziny prezydenta (1961) oraz głośną, ale raczej z powodów pozaartystycznych bajkę O dwóch takich co ukradli księżyc (1962).
Filmowa wersja Śmierci i Kowalskiego zatytułowana została Ostatni kurs (1963), a główne role zagrali w niej Stanisław Mikulski (taksówkarz Henryk Kowalski), debiutująca na ekranie Magdalena Sokołowska (narzeczona Henryka), Barbara Rylska (podstępna szefowa bandy) oraz Wieńczysław Gliński (porucznik MO). Obraz Batorego nie różni się znacząco od książki, co można uznać za dobry traf, albowiem powieściowa wersja przygód taksówkarza Henryka i porucznika Sękowskiego prezentuje się nadzwyczaj interesująco. Co istotne, pozbawiona jest wszelkich elementów propagandowych, a to, w jaki sposób autor poprowadził akcję i jak zaprezentował nocne życie Gdyni  tam bowiem umieszczona została fabuła  zasługuje na najwyższe uznanie. W efekcie czyta się to dzieło jak znakomity kryminał rodem z Zachodu. Zresztą to akurat cechowało wszystkie powieści milicyjne Słomczyńskiego. Bohaterom  ani tym dobrym, ani tym złym  słoma z butów na pewno nie wystawała.
Henryk Kowalski jest prywatnym (sic! w peerelowskim kryminale) taksówkarzem, który jeździ po Gdyni i okolicach mocno już zdezelowanym, dobrze pamiętającym czasy drugiej wojny światowej oplem. Jest jego współwłaścicielem; udziały w interesie ma bowiem także jego przyjaciel Kazimierz Kita. Obaj ciężko pracują (jeżdżąc na zmiany), aby zarobić na kupno nowego wozu, zanim ten rozkraczy się kompletnie. Henryk ma narzeczoną, Marlenę Sęk, która zazdrosna jest o niego do tego stopnia, że bez wątpliwości wydrapałaby oczy każdej kochance Kowalskiego, gdyby tylko takową miał. Inna sprawa, że zazdrość Marleny w pewnym momencie ratuje mu skórę. Choć oczywiście znacznie częściej staje się powodem do kłótni, a nawet  jak się wydaje  zerwania. Właśnie z powodu awantury, jaką urządza Henrykowi panna Sęk, ten spóźnia się na swoją zmianę. Skutkiem tego to Kita zabiera pasażera  przybyłego z Warszawy  sprzed Dworca Głównego i wiezie go całkiem spory kawałek drogi, bo aż do Orłowa.
W drogę powrotną, co poczytuje sobie za duże szczęście, zabiera innego mężczyznę, który po drodze na pustkowiu podstępnie skłania go do zatrzymania wozu, a następnie morduje. Jak się okazuje, była to trzecia niemal identyczna zbrodnia dokonana w ostatnim czasie na trójmiejskim taksówkarzu: w październiku 1960 zastrzelono Jana Grabowskiego, w lutym 1961 roku  Stefana Hylaka, a teraz  po kolejnych czterech miesiącach  Kazimierza Kitę. Z tym ostatnim, jak już wiemy, Kowalski się przyjaźnił; dwóch poprzednich natomiast dobrze znał. Czy więc należy się dziwić, że biorąc pod uwagę dziwnie wyglądające spóźnienie na swoją zmianę  milicja, a konkretnie porucznik Sękowski (bo akurat jego przełożony, pułkownik Radzikowski, ma trochę inne zdanie)  zaczyna podejrzewać Henryka. Czytelnik wie jednak, że Kowalski nie ma nic na sumieniu, przygląda się więc jego perypetiom z podwójnym zainteresowaniem: z jednej strony zastanawia się, czy ambitny oficer połapie się wreszcie w całej sprawie, z drugiej  czy taksówkarzowi uda się uniknąć niemal niechybnej śmierci (czy też, jak chce Słomczyński, Śmierci).
Pomijając to, jak autor opisał dochodzenie do prawdy, najbardziej zaskakujący jest w powieści morderczy koncept, na jaki wpadają bandyci. To kwintesencja peerelowskiej patologii gospodarczej  na tym właśnie żerują przestępcy. I gdyby nie przypadek i parę mimo wszystko niedopracowanych pomysłów mogliby zabijać i bogacić się niemal w nieskończoność. W powieści milicyjnej czarne charaktery nie mogą jednak okazać się sprytniejsze od funkcjonariuszy MO, więc w końcu wpadają i ostatecznie sprawiedliwości staje się zadość. Mimo to trzeba przyznać, że pisząc ten konkretny kryminał milicyjny, autor szedł pod prąd panującym w gatunku trendom. Po pierwsze: pozytywną postacią okazuje się taksiarz-prywaciarz, po drugie  prowadzący śledztwo wcale nie jest tytanem intelektu, po trzecie  na czele szajki bezwzględnych okrutników stoi młoda i piękna kobieta. Jak widzicie, istnieje całkiem sporo powodów ku temu, aby nawet sześć dekad po premierze sięgnąć po Śmierć i Kowalskiego.
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  W wydanej półtora roku temu Przetainie Andrzej Pilipiuk serwuje czytelnikowi przyjemną mieszankę postapo i fantasy, dysputy teologicznej, romansu i erpegowego questu.
Ekstrakt: 70%
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Zacznijmy od intrygującego tytułu. Przetaina to  według słownika języka polskiego pod red. W. Doroszewskiego  miejsce na śniegu, lodzie, gdzie śnieg albo lód stopniał do samej ziemi, a utrzymuje się dookoła. Dodam, że zwłaszcza w czasach słusznie minionych miejsca takie występowały tam, gdzie płytko pod ziemią biegły niedostatecznie zaizolowane ciepłociągi.
W powieści ciepłociągów jednak nie ma. Świat przedstawiony został jako cofnięty w rozwoju do czasów sprzed wieków  nie ma elektryczności, zaawansowanych technologii. Wspomniana jest dawna cywilizacja, mająca trwać trzy milenia, którą zniszczył jednak kataklizm. Po nim nieliczna ocalała ludzkość zdołała przeżyć kolejne osiemset lat, czasami znajdowała artefakty świetnej przeszłości (jak na przykład mikroskop) i próbowała poznać wiedzę przodków.
Głównym bohaterem jest osiemnastoletni Dave, mieszkaniec miasta Tess. Dobry, robotny młodzian, od lat zakochany w swej rok młodszej przyjaciółce o imieniu Ana, która jednak zdecydowała się zostać kapłanką i zamieszkała w świątyni. Miastem rządzi arcykapłan, dziadek Any, uczony poszukiwacz historii, próbujący poprzez badanie między innymi próbek gruntu dociec, czy jego ludowi także grozi zagłada w postaci wybuchu wulkanu i zasypania popiołem, jak to najwyraźniej miało miejsce w przeszłości.
Gdy do miasta przybywa trzynastoletnia dzikuska imieniem Tyra  pochodząca z tegoż ludu, ale wychowana daleko, wśród Brązowych Koszul  sprawy zaczynają nabierać tempa. Wkrótce okazuje się, że trójka młodych wraz z paroma innymi osobami będzie musiała udać się w ważną, długą i niebezpieczną podróż.
Przedstawiony świat wydaje się jednocześnie mały i duży. Mowa o różnych ludach, żyjących wspólnie (tolerując siebie wzajemnie), ale już po kilkunastu dniach marszu przez dzikie tereny pojawia się lud zupełnie inny, różniący się wyglądem, religią, obyczajami. Nie ma regularnej wymiany handlowej, po dawnych szlakach nikt nie wędruje  zresztą napotkanych tam obcych lepiej unikać. Mapy istnieją w postaci szczątkowej  po starych niewiele zostało, nowe nie powstają. Inne kultury pozostają więc raczej w gestii opowieści i wyobrażeń, niż faktów i stosunków dobrosąsiedzkich. Mowa też o książętach  ale ich domeny wydają się bardzo nieliczne.
Można mieć zastrzeżenia co do zakończenia (nie jest aby zbyt baśniowe?), ale trzeba przyznać, że aż do końca nie wiadomo, czego się spodziewać. Zwłaszcza że autor nie serwuje nam pełnych garści klisz i kalek. Wiele wątków należy sobie domknąć, doczytując ponownie początek, lecz i tak kilka pozostanie bez większego związku z główną fabułą  ot, dygresje, jakich realne życie niesie sporo.
A tytułowa przetaina? Pojawia się, gdy zmierzamy do zakończenia. Czy posłużyła jedynie jako intrygujący tytuł, czy też może przez jej znaczenie należy inaczej spojrzeć na fabułę powieści lub jej bohaterów?
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  Pierwszy tom cyklu Pamiętniki mordbota Marthy Wells to solidne SF, które obiecuje o wiele więcej, niż dostarcza.
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Zamieszczone tutaj dwie historie znacząco się od siebie różnią, ale obie łączy ten sam element zagadki kryminalnej, w której centrum znajduje się właśnie tytułowy Mordbot  czyli android, którego głównym celem jest nie, wcale nie mordowanie ludzi, lecz ich ochrona. Takie na wpół świadome automaty stanowią stały element świata przedstawionego, ale tym, co wyróżnia bohatera, jest fakt, że zdołał odciąć się od swoich zabezpieczeń. Efekt? W pełni świadomy, niezależny robot dysponujący wolną wolą.
Kłopot jednak w tym, że stanowiąc część ekspedycji badającą jedną z nowo odkrytych planet, nie może on sobie pozwolić na zbyt wiele swobody i przez cały czas musi trzymać się zaprogramowanych zachowań, byle tylko nikt nie nabrał podejrzeń. To właśnie wokół takiej typowej pracy, do której został stworzony, kręci się opowieść Wszystkie wskaźniki czerwone. Mordbot wielokrotnie narzeka, że utrzymanie ludzi przy życiu nie jest zadaniem łatwym, bo mają oni tendencję do podejmowania ryzykownych decyzji i ignorowania ostrzeżeń botów.
Szybko okazuje się, że sprawy są odrobinę bardziej skomplikowane i ktoś (lub coś) chce zabić chronionych przez Mordbota naukowców. Historia przekształca się w zagadkę kryminalną z dość zaskakującym finałem. Całość została całkiem sprawnie napisana, choć przeskok akcji tuż przed zakończeniem nie sprawdza się najlepiej (nawet jeśli jest uzasadniony fabularnie). 
Druga historia, Sztuczny stan, została niepotrzebnie rozdmuchana na okładkowym blurbie  zapewniam, że ta zapowiedziana zmiana sposobu myślenia bohatera okazuje się o wiele mniej dramatyczna, niż moglibyśmy sądzić. To fabularnie o wiele lepszy tekst: intryga jest bardziej gęsta, a wątki fabularne lepiej zarysowane. Mimo oczekiwań, odkrycie prawdy na temat przeszłości nie niesie żadnych kathartycznych właściwości i Mordbot pozostaje Mordbotem. Historia ludzi, których zdecydował się ochraniać, pozostaje niedopowiedziana i nie dowiadujemy się niczego na temat danych, których odzyskanie było dla nich tak niebezpiecznie. 
Fabularną przeciętność ratuje główny pomysł oraz pierwszoosobowa narracja. Mamy okazję obserwować wydarzenia z punktu widzenia tytułowego Mordbota, co zostało oddane naprawdę całkiem nieźle. Jego główną rozrywką jest oglądanie wieloodcinkowych oper mydlanych, które do pewnego stopnia ułatwiają mu zrozumienie ludzkich zachowań, ale też sporo utrudniają  w końcu rzeczywistość bardzo rzadko pasuje do filmowej fikcji. Mordbot miewa napady melancholii (przypominając niekiedy Marvina z Autostopem przez Galaktykę) i zupełnie nie radzi sobie w relacjach z ludźmi, preferując anonimowość swojego pancerza. Choć wolałby zamknąć się w sobie i spędzać godziny na ulubionych serialach, zdaje sobie sprawę, że to niemożliwe. 
Oba zawarte w tym tomie teksty w oczywisty sposób zadają pytania o to, co czyni człowieka człowiekiem, czy samoświadomy android ma prawo do samostanowienia o sobie i jak bardzo ludzki potrafi być (w przeciwieństwie do samych ludzi, których napotyka na swojej drodze). Nie są to kwestie nowe w fantastyce naukowej i nie można powiedzieć, by Wells dokonywała tutaj jakichkolwiek przełomowych odkryć. Nawet językowe, bezpłciowe formy, jakimi posługuje się bohater (mogłom, wykonywałom, byłom) nie są czymś nowym dla tych, którzy pamiętają neutka z Rzeki Bogów. 
Dla porządku należy wspomnieć też o świecie przedstawionym, ale wiemy o nim bardzo niewiele. Są jakieś korporacje, wszystkim zdaje się rządzić bezlitosny kapitalizm i negocjowane w pocie czoła kontrakty, a wszelkie przedsięwzięcia (odkrywanie planet czy pozyskiwanie surowców) to trudna praca, wymagająca odpowiednich ubezpieczeń i poręczeń. Różnica między Pamiętnikami a chociażby Gambitem lisa jest taka, że tutaj na szczęście nikt nie każe nam się przejmować szerszym kontekstem politycznym czy społecznym. Historie o Mordbocie są kameralne, a świat odgrywa rolę trzeciorzędną. Być może doczeka się rozwinięcia w kolejnych częściach, ale nie za bardzo chce mi się w to wierzyć. Minimalistyczne potraktowanie tła wygląda tu na świadomą decyzję, a nie efekt uboczny.
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  Mała Esensja:Przedświąteczne zamieszanie

  Marcin Mroziuk

  Martin Widmark Święta w Valleby. Niespodziewane prezenty
  

  
  Wiadomo, że przygotowania przed Bożym Narodzeniem nie zawsze przebiegają bez zakłóceń, dlatego nie jesteśmy zaskoczeni, że nawet w tym okresie Maja i Lasse mają ręce pełne roboty. Nie zmienia to tego, że opowiadanie Święta w Valleby. Niespodziewane prezenty oferuje nie tylko wciągającą detektywistyczną historię, lecz także uświadamia małym czytelnikom, jak cenne jest towarzystwo najbliższych krewnych.
Ekstrakt: 70%
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Tym razem Lasse i Maja przez większości czasu bacznie obserwują poczynania Runego Anderssona i przy okazji odkrywają, co łączy go z dwojgiem tajemniczych przybyszów, którzy zwrócili na siebie uwagę komisarza strojami zupełnie niepasującymi do zimowej pogody w Valleby.
Co ciekawe, wszystko rozpoczyna się od zwyczaju, który niestety stopniowo zanika. Otóż Maja chce wysłać kartki świąteczne, a nie kupiła wcześniej znaczków. Trudno powiedzieć, czemu w tym celu nie udaje się po prostu na pocztę, ale w każdym razie para detektywów trafia do posiadacza największej kolekcji filatelistycznej w miasteczku. No cóż, Rune Andersson jak zwykle na wszystko narzeka  nawet gdy młodzi bohaterowie mu pomagają ze świątecznymi dekoracjami przy hotelowej recepcji. Przy okazji dowiadujemy się, że on również chce wysłać życzenia swojemu rodzeństwu  ale nie da się ukryć, że treść wiadomości jest dość zaskakująca, podobnie zresztą jak powody jego urazy do dawno niewidzianych krewnych. 
Z prawdziwym zainteresowaniem obserwujemy, jak Lasse i Maja próbują zrozumieć motywy samotnego recepcjonisty, a także pomagają mu, gdy w hotelu pojawia się dwoje niezapowiedzianych gości. Najważniejsze jest zaś to, że  jak przystało na świąteczną opowieść  cała historia jest utrzymana w pogodnej atmosferze, a zakończenie wręcz tryska optymizmem (wszyscy przecież lubimy otrzymywać trafione upominki). Warto dodać, że podobnie jak w Wielkiej awarii prądu czytelnicy w trakcie lektury mogą rozwiązywać rozmaite zadania związane z perypetiami pary głównych bohaterów. Bez wątpienia pozwala to młodym czytelnikom rozruszać szare komórki, a także wczuć się bardziej w rolę detektywa. I właśnie z tych wszystkich powodów dzieci z pewnością się ucieszą, jeśli znajdą tę książkę pod choinką, a po Niespodziewane prezenty warto sięgnąć nie tylko w czasie Bożego Narodzenia.
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  Seryjni:Powstawały larwy much, które poruszały się po mieszkaniu

  Sebastian Chosiński

  Andrzej Gawliński Władca Much. Bogdan Arnold  seryjny morderca kobiet
  

  
  Po trzech latach od premiery w Wydawnictwie Kryminalistycznym ukazała się druga edycja książki Andrzeja Gawlińskiego Władca Much. Bogdan Arnold  seryjny morderca kobiet. To lektura dla osób o wyjątkowo mocnych nerwach. Zwłaszcza że opracowanie poświęcone zostało autentycznym  i to na dodatek wyjątkowo makabrycznym  wydarzeniom, jakie miały miejsce ponad pół wieku temu w Katowicach.
Ekstrakt: 80%
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Prawdopodobnie gdyby nie przyczyna, która doprowadziła do odkrycia jego zbrodniczej działalności, Bogdan Arnold (1933-1968) nosiłby dzisiaj zupełnie inny pseudonim. Władcą Much został, ponieważ to właśnie widoczny w oknie jego mieszkania w katowickiej kamienicy przy ulicy Dąbrowskiego 14 rój tych owadów przykuł uwagę mieszkańców z sąsiedniego domu przy Sienkiewicza 10. Było to tak nietypowe, że postanowili oni zawiadomić Milicję Obywatelską. Wysłany na miejsce funkcjonariusz Zygmunt S. odbił się od zamkniętych i odpowiednio zabezpieczonych drzwi. Lokator nie otwierał, ponieważ w tym czasie nie było go w mieszkaniu na poddaszu. By dostać się do środka, trzeba było wezwać strażaków; jeden z nich spuścił się z dachu po linie i wybił szybę. Z zewnątrz nie tylko wyleciały muchy, ale dobiegł także  wyczuwalny od dawna w korytarzu kamienicy  straszliwy fetor. Jak się później okazało, był on wywołany przez gnijące zwłoki czterech zamordowanych i przechowywanych w dwóch pomieszczeniach kobiet.
Był czwartek 8 czerwca 1967 roku. Co ciekawe, wkrótce po dokonaniu tego makabrycznego odkrycia Arnold, nieświadomy tego, pojawił się na ulicy Dąbrowskiego, ale widząc wozy milicyjne, uciekł i ukrywał się przez kolejnych sześć dni. Ostatecznie postanowił oddać się w ręce MO. Pseudonim Władca Much nadano mu dopiero po wielu latach, choć on sam nigdy entomologią się nie interesował. Za to entomologia sądowa  dynamicznie rozwijająca się w ostatnich dekadach wąska specjalność naukowa  pozwoliła odpowiedzieć na wiele pytań stawianych w śledztwie. Chociażby kiedy doszło do popełnionych przez Arnolda zbrodni. Tacy oprawcy, jak mężczyzna urodzony w Kaliszu, ale mordujący w stolicy Górnego Śląska, nie zdarzają się często. W ciągu mniej więcej siedmiu miesięcy, pomiędzy październikiem 1966 a majem 1967 roku, w swoim mieszkaniu pozbawił życia cztery kobiety, a kiedy okazało się, że nie jest w stanie  bez podejmowania dużego ryzyka  pozbyć się ich ciał, chował je do skrzyni. Czwarte, które tam się już nie zmieściło, ukrył natomiast za tapczanem. To właśnie ono, rozkładając się, wywołano pojawienie się larw i wyrojenie much.
Przed trzema laty wybitny gdański specjalista, kryminalistyk i suicydolog Andrzej Gawliński (znany już czytelnikom Esensji z publikacji poświęconych innych polskim seryjnym mordercom: Joachimowi Knychale i Edmundowi Kolanowskiemu), wydał książkę zatytułowaną Władca Much. Bogdan Arnold  seryjny morderca kobiet. Jest ona szczegółową rekonstrukcją zdarzeń sprzed ponad półwiecza. W tym roku ukazało się jej drugie  poprawione i rozszerzone  wydanie. Oparte, jak i wcześniejsze, zarówno na aktach śledztwa, jak i przez lata niepublikowanych innych materiałach i zdjęciach. Gawliński zna się doskonale na swoim fachu; pozycji podobnych do tych o Arnoldzie (która była chronologicznie pierwszą), Knychale i Kolanowskim, ma już w swoim dorobku  jeżeli dobrze liczę  osiem, a kolejne czekają na wydanie. Każda z nich ma podobną strukturę, ale przy tym różnią się tak, jak i ich mroczni bohaterowie.
Andrzej Gawliński stara się  co po tylu latach nie jest łatwe, ponieważ opowiadając o swojej przeszłości, Arnold często (świadomie bądź nie) wprowadzał śledczych i późniejszych świadków w błąd  przedstawić jego biografię. Nierzadko bowiem to w niej kryją się tajemnice, których rozwikłanie pozwala zbliżyć się do odpowiedzi na pytanie, dlaczego dany człowiek stał się zbrodniarzem, jak w przypadku Władcy Much  seryjnym mordercą kobiet. Dowiadujemy się więc co nieco na temat rodziny Arnolda, zwłaszcza jego ojca, któremu, w przeciwieństwie do matki, było dane przeżyć syna. Autor nie pomija również wątku trzech małżeństw i luźniejszych związków z kobietami, jakie nawiązywał bohater książki. Wszystkie były nieudane i rozpadały się z jego winy. Przesłuchiwane później byłe partnerki mordercy, poza pierwszą żoną, która zmarła wcześniej, nie ukrywały, że wina leżała po stronie mężczyzny, który nadużywał alkoholu i znęcał się nad nimi fizycznie, a także  co szczególnie ważne w kontekście jego przestępczej działalności  zmuszał je do perwersyjnego seksu.
Z książki Gawlińskiego przebija portret człowieka, którego nie da się jednoznacznie zaszufladkować. I nie chodzi wcale o to, że był notorycznym kłamcą ze skłonnościami do konfabulacji, ale nietypowe było także jego modus operandi i to, co robił po dokonaniu zbrodni. Dzięki dociekliwości autora i jego umiejętności dopasowywania do siebie różnych elementów, wiele spraw dopiero po lekturze tej książki staje się zrozumiałymi. Choć może trafniej byłoby stwierdzić: bardziej zrozumiałymi. Wciąż bowiem, nawet wczytując się w zeznania mordercy i raporty biegłych, nie sposób zrozumieć, jak człowiek mógł przez kilka miesięcy żyć w jednym mieszkaniu z rozkładającymi się trupami trzech kobiet. Jak mógł przygotowywać i konsumować posiłki, spotykać się ze znajomymi, spać. Sprowadzać kolejne potencjalne ofiary. Postępujący rozpad osobowości, znaczony pogrążaniem się w kolejnych stadiach alkoholizmu  nie tłumaczy wszystkiego. Zadziwiający w tym wszystkim staje się również fakt, że mimo wielomiesięcznego, rozchodzącego się praktycznie po całej kamienicy odrażającego smrodu nikt z mieszkańców nie interweniował u żadnych władz. Dopiero widok roju much na oknie zaalarmował sąsiadów, ale z innego budynku.
Władca Much Gawlińskiego nie jest przyjemną lekturą. Wymaga dużej odporności psychicznej (vide opisy rozczłonkowanych zwłok). O poziomie makabry i nieobyczajności sprawy Bogdana Arnolda poniekąd świadczy to, że przesłuchania niektórych świadków odbywały się z wyłączeniem jawności. Nie tylko dlatego, że pół wieku temu Polacy byli dużo bardziej pruderyjni
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  Spośród grasujących w czasach PRL-u na Śląsku seryjnych morderców największą i najbardziej ponurą sławę zyskali Zdzisław Marchwicki (jeśli to rzeczywiście on zabijał) oraz Joachim Knychała. W ich cieniu pozostawał Mieczysław Zub, którego okrzyknięto  Fantomasem. Trzydzieści sześć lat po jego śmierci przypadek Zuba zrekonstruował kryminalistyk Andrzej Gawliński.
Ekstrakt: 80%
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W opartym na powieści Anny Kłodzińskiej Nie bój się nocy (1968) jednym z odcinków serialu 07 zgłoś się  chodzi konkretnie o Morderca działa nocą  w biurze majora Wołczyka odbywa się kolejna narada, w której uczestniczą porucznicy Sławomir Borewicz i Waldemar Jaszczuk oraz sierżant Ewa Olszańska. Szef obsztorcuje swoich podwładnych za brak postępów w dochodzeniu, które ma na celu ujęcie nieuchwytnego zabójcy kobiet siejącego postrach na warszawskim osiedlu. Major i Sławek zaczynają nawet brać pod uwagę taką ewentualność, że ta nieuchwytność zbrodniarza może wynikać z tego, iż jest on funkcjonariuszem MO. Na tę indukcję wyjątkowo nerwowo reaguje Jaszczuk, stwierdzając: O czym panowie mówicie? Że to ktoś od nas? Bzdura! Wampir z milicji?!. Wówczas Borewicz kontruje pytaniem retorycznym: A co, pan myśli, że w tej robocie nie można dostać zajoba?
Premiera tego odcinka miała miejsce w czwartek 3 października 1985 roku. Zaledwie sześć dni wcześniej w celi Aresztu Śledczego w Krakowie popełnił samobójstwo Mieczysław Zub (1953-1985)  skazany na karę śmierci za zgwałcenie i zamordowanie czterech kobiet. Nazwany Fantomasem  od kryptonimu powołanej pod koniec 1982 roku specjalnej grupy operacyjno-śledczej, mającej za zadanie wykryć kolejnego działającego na terenie aglomeracji śląskiej sprawcę seryjnych gwałtów i morderstw na kobietach  rzeczywiście był kiedyś milicjantem. Podobno w czasie interwencji służbowej zastrzelił człowieka; nie poniósł za to żadnej odpowiedzialności. Ba! po jakimś czasie otrzymał nawet nagrodę. Jak jednak później, już po jego zatrzymaniu i oskarżeniu, twierdziła matka Zuba, ale także on sam w pisanych do różnych sądów listach  zdarzenie to miało odmienić jego życie. Pogrążył się w pijaństwie i autodestrukcji, zaczął dokonywać przestępstw, napadając na kobiety i gwałcąc je. W efekcie trafił na rok do więzienia. Opuściwszy zakład karny, miał być już innym człowiekiem  wampirem, Fantomasem.
W czasie procesu Mieczysława Zuba jego obrońca, matka, jak i on sam  próbowali uzyskać od biegłych potwierdzenie niepoczytalności i choroby psychicznej, co mogłoby uchronić go przed orzeczeniem kary śmierci, lecz tak się nie stało. Czy w tym kontekście można stwierdzić w stu procentach, że  pomimo swego okrucieństwa wobec kobiet  był całkowicie zdrowy? A może, jak sugerował porucznik Borewicz, naprawdę dostał zajoba od pracy w milicji? Szefostwu Ministerstwa Spraw Wewnętrznych taka konstatacja byłaby oczywiście bardzo nie na rękę, robiono więc w czasie procesu sporo, aby milicyjna przeszłość Fantomasa nie zdominowała rozprawy i nie przedostała się do społeczeństwa. Które przecież i tak nie miało dobrego zdania o funkcjonariuszach w niebieskich mundurach. 
Górny Śląsk i Zagłębie Dąbrowskie od lat 60. było areną działań kilku seryjnych zbrodniarzy: począwszy od osławionego Wampira z Zagłębia, którym rzekomo był Zdzisław Marchwicki (mordujący w latach 1964-1970), poprzez Bogdana Arnolda  Władcę Much (1966-1967), Krzysztofa Plewę  Pętlarza (1970-1972) i Joachima Knychałę  Frankensteina (1974-1982), aż po Mieczysława Zuba  Fantomasa (1981-1983). Właśnie temu ostatniemu postanowił przyjrzeć się bliżej kryminalistyk i suicydolog Andrzej Gawliński, autor kilku książek z gatunku true crime poświęconych polskim seryjnym mordercom (nie tylko tym z czasów Polski Ludowej, ale również III RP). Po postać Zuba sięgnął w 2021 roku, tuż po tym jak zakończył pracę nad pozycją poświęconą Bogdanowi Arnoldowi. W drugiej połowie tego roku ukazał się dodruk Fantomasa, który powstał na podstawie dokładnej analizy akt śledztwa i procesu, jak również rozmów z byłymi milicjantami z Komendy Miejskiej MO w Mysłowicach, którzy w marcu 1983 roku brali udział w zatrzymaniu Zuba (Mieczysław Skowron) i jego pierwszym przesłuchaniu (Piotr Kurzac).
Zub był w swej zbrodniczej działalności postacią wyjątkową: kradł, napadał i gwałcił kobiety (także nieletnie dziewczynki), używał wobec nich przemocy, która w czterech przypadkach doprowadziła do śmierci jego ofiar z powodu  jak napisano w akcie oskarżenia  aspiracji treści pokarmowej do dróg oddechowych. Mówiąc prościej: po silnych uderzeniach pięścią w brzuch spożyte wcześniej jedzenie cofało się i  w przypadku pozbawienia napadniętych kobiet przytomności  powodowało, że dusiły się. Wpadł przez przypadek, ponieważ w czasie kolejnego ataku (7 marca 1983 roku), którego ofiarą padła czternastoletnia dziewczynka, mieszkanka Mysłowic, zgubił legitymację ubezpieczeniową ze zdjęciem. Po zgłoszeniu gwałtu niemal od razu przeszukano miejsce zdarzenia i, choć było już po zmroku, znaleziono cenny dokument, który doprowadził funkcjonariuszy prosto do sprawcy. Wtedy jeszcze nie zdawali sobie sprawy, że to ten, którego od paru miesięcy ścigała grupa o kryptonimie Fantomas.
Gawliński ze szczegółami opisuje przebieg dochodzenia, czynności, jakim poddawano Mieczysława Zuba (przesłuchania, wizje lokalne, obserwacja psychiatryczna), wreszcie dzień po dniu przedstawia przebieg procesu. Jest to o tyle istotne, że w trakcie rozprawy oskarżony diametralnie zmienił swoje postępowanie  często był agresywny, ordynarnymi słowami wyzywał sędziów i świadków, używał przemocy wobec konwojujących go milicjantów, a nawet demolował sprzęty w sali sądowej. Przebywając natomiast w celi, sporo pisał. Pozostawił również niemal dwustustronicowy, pełen bełkotliwych zapisków pamiętnik (Gawliński cytuje go we fragmentach), w którym próbował dowodzić, że w czasie pobytu w szpitalu psychiatrycznym w Warszawie doznał objawień (sam używał określenia okazania). Prawdopodobnie próbował w ten sposób przekonać sąd, że jest obłąkany, a więc tym samym nie powinien zostać skazany na śmierć. Oskarżyciel, sędzia oraz Rada Państwa nie podzieliły tego przekonania.
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  Piękna Polka wyrusza do Italii na spotkanie z niewidzianym od dawna mężem. Tam przez przypadek wpada w ręce bandy przemytników, którzy porywają ją i wywożą na odludzie, gdzie kobieta wpada w oko przystojnemu mafiosowi. Wbrew pozorom nie jest to streszczenie kolejnej powieści Blanki Lipińskiej, lecz zawiązanie fabuły powieści Komisarz Bonetti szuka Magdaleny autorstwa Zygmunta Zeydlera-Zborowskiego (choć opublikowanej pod pseudonimem Tomasz Helner).
Ekstrakt: 70%
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Swoją karierę literacką Zygmunt Zeydler-Zborowski zaczął od publikowania sensacyjno-awanturniczych gazetowców pisanych pod obco brzmiącym pseudonimem Emil Zoor, który prawdopodobnie miał sugerować czytelnikom, że ich autor nie jest Polakiem. Gdy po niemal dekadzie przerwy warszawianin (choć urodzony w Kielcach) powrócił do artystycznej profesji, skorzystał już ze swego prawdziwego nazwiska, pod którym od 1957 do 1968 roku wydał osiemnaście dzieł  bądź w formie książkowej, bądź jako druk w prasie codziennej. Dlatego trochę dziwny może wydawać się fakt, iż powieść Komisarz Bonetti szuka Magdaleny ukazała się pod pseudonimem Tomasz Helner. Nie nawiązywała przecież do przygodowych kryminałów z drugiej połowy lat 40. Ale też  przyznajmy uczciwie  daleko jej było do milicyjnych historii, w których główną rolę odgrywał najczęściej wykorzystywany bohater Zeydlera-Zborowskiego, czyli  najpierw porucznik, później kapitan i wreszcie major  Stefan Downar.
Inna sprawa, że w kolejnych latach, gdy pisarz decydował się na powielanie pomysłu wykorzystanego wcześniej w Komisarzu Bonettim  tak było w chociażby w Alicji nr 3 (1975) czy Major Downar przechodzi na emeryturę (1984)  robił to już bez sięgania po fałszywą tożsamość. Ale też usprawiedliwieniem był dla niego była obecność sympatycznego gliniarza, którego w italskiej opowieści z 1968 roku mimo wszystko zabrakło. Dlaczego zatem książka ta trafia do rubryki PRL w kryminale? Powód jest oczywisty. Jej głównymi bohaterami są Polacy, będący typowymi przedstawicielami obywatela Polski Ludowej. Choć, gwoli ścisłości, bardziej uwaga ta dotyczy tytułowej Magdaleny; w znacznie mniejszym stopniu natomiast jej męża  inżyniera Stefana Wolskiego. Bo jakby nie było, nie każdy warszawski ekonomista miał w czasach Gomułkowskich szansę wyjazdu na roczne stypendium do słonecznych Włoch.
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Wolski opuścił kraj krótko po ślubie z piękną Magdaleną, co na pewno niezbyt podobało się kobiecie. Ale w latach 60. ubiegłego wieku takich okazji, jeśli w ogóle się zdarzały, nie wypuszczano z rąk. Zarabiać na Zachodzie, chociażby w lirach, zawsze opłacało się bardziej niż odbieranie pensji w złotówkach. Po niemal roku rozstania przyszedł wreszcie czas na odwiedziny pani Wolskiej u męża w Neapolu. Z długo wychodzonym paszportem w ręku Magdalena wsiadł do pociągu do Rzymu via Wiedeń i pod koniec kwietnia ruszyła na spotkanie wielkiej przygody. Nie była jednak w stanie przewidzieć jakiej. Wysłany do Włoch telegram z uwagi na opieszałość właścicielki pensjonatu, u której zatrzymał się Stefan, trafia do niego bowiem z dwudniowym opóźnieniem. Kiedy więc szanowna małżonka wysiada na dworcu Termini, nie oczekuje jej, jak się spodziewała, spragniony czułości mąż. Musi więc prosić o pomoc przygodnie spotkanych starszych ludzi, którymi okazują się Szwajcarka Karolina Walder i jej mąż Edwin.
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Jako że właśnie wybierają się do Neapolu, Karolina (co ciekawe, niektóre imiona niepolskich postaci Zeydler-Zborowski spolszcza, innych nie) proponuje zdezorientowanej Polce podwózkę. Tyle że po drodze muszą jeszcze wstąpić do ich willi pod Rzymem. Tam, wyczerpana długą podróżą i stresem, Magdalena zasypia, a kiedy się budzi  dom spowity jest w całkowitej ciszy i ciemności. W tej ciemności kobieta potyka się o coś, co okazuje się zwłokami Edwina. Chwilę później zostało porwana przez dwóch nieznanych sobie mężczyzn o mało przyjaznych twarzach i wywieziona na północ kraju. Tam poznaje niebezpiecznego, ale i niezwykle przystojnego Hansa Nordena, który okazuje się zwykłym bandytą i przemytnikiem. Jakim cudem Wolska wpadła w ich / jego ręce? Autor nie ukrywa, że doszło do fatalnej pomyłki spowodowanej łudzącym podobieństwem Magdaleny do tajemniczej Ingrid. Polka staje się obciążeniem dla szajki. Wypuścić na wolność jej nie można, a więzić dalej  to proszenie się o niebezpieczeństwo.
W tym samym czasie, nie znalazłszy żony w Rzymie, Stefan Wolski rozpoczyna jej poszukiwania i również wikła się w aferę przestępczą. Na szczęście na swojej drodze spotyka bardzo rozumnego komisarza Bonettiego (przepraszam za rym częstochowski), który choć w niczym nie przypomina Jamesa Bonda, w ostatecznym rozrachunku okazuje się równie skuteczny co agent 007. Dlaczego Zygmunt Zeydler-Zborowski napisał taką właśnie powieść, której akcję umieścił niemal w całości we Włoszech? Najprostsza odpowiedź jest następująca: Ponieważ w polskich realiach nie mógłby stworzyć tak sensacyjnej  w zachodnim rozumieniu tego słowa  fabuły. Ograniczałaby go cenzura i przede wszystkim obawa przed śmiesznością. Bo kto by uwierzył w działające w Polsce Ludowej końca lat 60. dwie bandyckie szajki tropione przez Interpol? I skąd mieliby się wziąć bogacze pokroju Alfreda Vitalliniego i Silvany Manganello?
Swoją drogą zastanawiam się, czy Blanka Lipińska, która podarowała polskiej literaturze trylogię 365 dni, czytała przed laty Komisarza Bonettiego. Skąd to skojarzenie? Wątek Magdaleny Wolskiej i Hansa Nordena ma bowiem wiele wspólnego z relacją, jaka łączy Laurę z Massimem Toricellim.
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  Jeśli ktoś zapyta, po co nam literatura  odpowiedź jest jasna: właśnie po to, by powstawały książki takie jak Miasto zwycięstwa. Fantastyczne, baśniowe, a jednocześnie tak bardzo życiowe.
Ekstrakt: 80%
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Salman Rushdie to brytyjski pisarz pochodzenia indyjskiego urodzony w 1947 roku w Bombaju. Jedna z jego powieści Szatańskie wersety była powodem nałożenia na niego fatwy przez islamskich fundamentalistów i wydania zaocznego wyroku śmierci. Autor aktualnie mieszka w Stanach Zjednoczonych. O tym, że krytycznie przygląda się tamtejszej rzeczywistości, świadczą powieści:   Złoty dom Goldenów oraz Quichotte. W 2022 roku Rushdie doznał znacznego uszczerbku na zdrowiu po ataku nożownika podczas jednego ze spotkań autorskich, co odbiło się szerokim echem na świecie. Na kwiecień 2024 zapowiadana jest jego książka Knife,  nawiązująca do tego dramatycznego wydarzenia.
Miasto zwycięstwa, piętnasta powieść w dorobku autora, powstała jeszcze przed atakiem. O genezie tego utworu Salman Rushdie ciekawie opowiedział w wywiadzie udzielonym Maciejowi Nowickiemu w tygodniku Newsweek (nr 51-52/2023). Kilkadziesiąt lat temu odwiedził on region, w którym było historyczne królestwo Vijayanagar, zapomniane imperium. Już wtedy wiedział, że będzie chciał o nim napisać, jednak dopiero niedawno udało mu się przekuć jego dzieje w literacką formę. W rezultacie spod znakomitego pióra pisarza wyszła swoista miniatura wszechświata. I jak to zwykle bywa z tego rodzaju utworami, choć Miasto zwycięstwa dotyczy przeszłości, jest też znakomitym komentarzem do naszych czasów.
W starożytnym Vihanyagarze, jak wspomina Salman Rushdie w wywiadzie, kobiety odgrywały ważną rolę, wykonywały prestiżowe zawody, podejmowały istotne decyzje. Stąd wziął się pomysł pisarza, aby stworzyć epicką narrację, w której centrum będą kobiety, które zmieniają świat, jak sam mówi. Forma utworu nie jest prosta w odbiorze, jest to bowiem epos czytelnie nawiązujący do Mahabharaty i Ramajany, dwóch hinduistycznych poematów epickich. Aby móc podążyć za Miastem zwycięstwa i w pełni go docenić, w lekturę trzeba włożyć pewien wysiłek, który jednak sowicie się opłaci.
Dostajemy tu opowieść o mieście Bisnaga, wyrosłym z wysianych w ziemię ziaren. Jego założycielką była kobieta: Pampa Kampana, cudotwórczyni i prorokini, obdarzona cudem (przekleństwem?) długiego, prawie 250-letniego  życia. Nic nowego pod słońcem, wydaje się mówić Salman Rushdie: królestwo Bisnagi przeżywa czas chwały, ale z czasem dąży do nieuchronnego upadku za sprawą ludzkich słabości, politycznych intryg, religijnej bigoterii i chciwości władców sąsiadujących krain. To nie tylko opis przeszłości, ale też refleksja o naturze człowieka i przestroga dla współczesnego świata  może nawet też zwrócenie uwagi na uniwersalny cykl istnienia imperiów?
To zadziwiające, ale w tej niespełna 350-stronicowej opowieści znalazła się większość, jeśli nie wszystkie tradycyjne motywy znane z eposów, tekstów religijnych, baśni, podań i historycznych opowieści. Wszystkie doskonale ze sobą skomponowane i literacko przetworzone przez mistrzowskie pióro Rushdiego: to magiczny realizm w najlepszym wydaniu. Czytelnicy oryginału podkreślają nutę ironii (gorzkiego humoru?) obecną w tym utworze, jednak mam wrażenie, że nie do końca wybrzmiewa ona w polskim przekładzie. Trzeba jednak podkreślić wiele innych zalet tłumaczenia, które musiało być wielkim wyzwaniem. Jego język świetnie nawiązuje do historycznego eposu, a jednocześnie jest przejrzysty, przystępny i daje się czytać jednym tchem.   
Lepiej jednak nie spieszyć się z lekturą. Jestem przekonana, że Miasto zwycięstwa jest książką do wielokrotnego czytania. Dopiero wtedy będziemy w stanie docenić artyzm tej wielowymiarowej prozy i dostrzec wszystkie jej szczegóły. Trudno zresztą w skrócie ująć fabułę Miasta zwycięstwa z całym bogactwem motywów i filozoficzną głębią. Na pierwszy plan wysuwają się tutaj kobiety, niezależne, obdarzone inteligencją i mocą sprawczą. Pampa Kampana domaga się dla swoich córek pierwszeństwa dziedziczenia tronu, ona sama ma także istotny wpływ na decyzje podejmowane przez władców Bisnagi.
Książkę kończy wers: Słowa są jedynymi zwycięzcami. Nic lepiej nie oddaje kondycji człowieczeństwa: nawet najwybitniejsze dokonania ludzi są w stanie oprzeć się upływowi czasu tylko w opowieściach. Ale to również myśl, która doskonale uzasadnia sens literackiej twórczości. Autor pisał o tym z pasją także w wydanych u nas niedawno esejach Języki prawdy, zauważając, że literatura czerpie swoją moc z potęgi wyobraźni, a sztuka opowieści obecna jest we wszystkich kulturach świata. Gdy przeminie wszystko, pozostanie to, co opowiedziane i zapisane. Sądzę, że jest to również znakomity komentarz do życia i twórczości samego Salmana Rushdiego, który podkreśla, że pomimo przeciwności losu pozostaje optymistą. Czytając Miasto zwycięstwa, możemy się przekonać, że siła literatury jest wręcz nieskończona.
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  Nad górą wisi zielone słońce jest zbiorem opowiadań. Każde z nich jest wnikliwym obrazem zwyczajności życia  a przede wszystkim pełnym psychologicznej głębi portretem ludzkiej samotności.
Ekstrakt: 80%
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Marcin Mielcarek (ur. w 1996 roku) ma już na swoim koncie powieść Sztuka latania, wcześniej ukazały się też dwa tomy jego krótkich form. Autor związany jest z Zieloną Górą  i to miasto jest tłem tekstów ze zbioru Nad górą wisi zielone słońce. Zielonogórska sceneria jest tu na tyle dyskretna, że opowiadania nabierają unikalnego kolorytu, ale nie stają się przy tym hermetyczne i atrakcyjne wyłącznie dla tych, którym znane są opisane tu miejsca. Nie ma tu także, jak to się czasem zdarza, niczego spod znaku nachalnej turystycznej promocji.
Wspólne miejsce akcji to po prostu ciekawy element kompozycyjny integrujący wszystkie opowiadania. Układ tego tomu jest zresztą bardzo przemyślany: mamy tutaj dwanaście opowiadań, a tytułem każdego z nich jest nazwa miesiąca. Obserwujemy w tekstach zmieniające się pory roku i charakterystyczne dla nich akcenty pogody.
Każde z opowiadań ma innego bohatera lub bohaterkę; są w odmiennych życiowych sytuacjach i przede wszystkim w różnym wieku. To krok w bardzo dobrą stronę, świadczący o rozwijaniu się literackiego słuchu i zmysłu obserwacji autora, który w publikowanych dotąd utworach skupiał się głównie na doświadczeniach swojego pokolenia. W tym tomie nadal o nich pisze  by wymienić na przykład opowiadanie Czerwiec, klimatem zbliżone do Sztuki latania. Ale Marcin Mielcarek z powodzeniem poza tę bańkę wychodzi. Zostajemy wprowadzeni w świat starszego pana dobiegającego siedemdziesiątki (Styczeń), czy też samotnej kobiety w średnim wieku (Wrzesień). Bodaj najciekawsza jest postać Niny (Kwiecień), dziewczynki pochodzenia ukraińskiego, mierzącej się nie tylko z właśnie przeżytą traumą, ale też dramatem wyobcowania. Świetnie też został ujęty fenomen codzienności i pozornie bezbarwnej rutyny starszego małżeństwa w tekście Grudzień.
Spotykamy się w tych opowiadaniach z przeciętnymi, zwykłymi ludźmi, mierzącymi się z życiowymi dylematami i problemami, które właściwie mogłyby stać się udziałem każdego z nas. Wielką zaletą tych tekstów jest ich psychologiczna prawda i głębia, co sprawia, że wykreowane tutaj postacie nie są w żadnej mierze płaskie ani papierowe. Ich życie wewnętrzne jest bogate, autor pozwala nam tam ich zajrzeć, znakomicie angażując nasze emocje i uwagę. Jesteśmy tych osób ciekawi i chcemy dowiedzieć się o nich jak najwięcej. Choć różnorodne pod wieloma względami, opowiadania mają jeden wspólny motyw: to samotność głównych postaci, ich wyobcowanie, subiektywne poczucie osamotnienia czy też bycia niezrozumianymi przez bliskich. Radzą sobie z tym bardzo różnie. Pocieszenia szukają w alkoholu czy przypadkowych znajomościach.
Pięknie i wzruszająco pisze autor o relacjach człowieka ze zwierzęciem  tu znów warto przywołać Styczeń czy Kwiecień. Marcin Mielcarek próbuje też przełamać tradycyjną, przewidywalną konwencję psychologicznej prozy, wprowadzając  z dobrym efektem! - elementy surrealistyczne (Luty) lub nieoczekiwanie czyniąc mordercą jednego ze swoich bohaterów (tu celowo nie zdradzam, w którym tekście). "Kwiecień" zasługuje na uwagę także dlatego, że obala mit niewinnego dzieciństwa, nazywanego nieraz "latami szczenięcymi", co w kontekście tego opowiadania nabiera szczególnej grozy. Autor dostrzega kryjący się w wieku dziecięcym zalążek przemocowej, patriarchalnej męskości.
Tytułowe zielone słońce nie tylko intrygująco nawiązuje do nazwy miasta związanego z tą prozą, ale jest również symbolem nadziei, nowego początku, uspokojenia wzburzonych życiowych fal, nawet jeśli tylko chwilowego. Tu trzeba zwrócić uwagę na charakterystyczne zakończenia wszystkich tekstów: w każdym jest jakiś akcent, nowe otwarcie, przełom, początek czegoś nowego. Pokrzepiający może być finał Września czy też Marca, natomiast niektóre opowiadania mają wręcz dramatyczne zakończenie.
Mam jedno zastrzeżenie: niestety, autor nie potrafi się rozstać z niepoprawną po polsku frazą: ubiera buty i kurtkę, ubrała różowy szlafrok, itp. Zwróciłam uwagę na ten błąd gramatyczny już w Sztuce latania, ale pojawia się on w tym tomie ponownie, i to w kilku miejscach. Te usterki trzeba koniecznie poprawić przy okazji kolejnego wydania. Poza tym o zbiorze Nad górą wisi zielone słońce można powiedzieć bardzo wiele dobrych rzeczy. Styl, którym posługuje się autor, jest naturalny, nierozwlekły, proza ma swój rytm i wewnętrzny puls, a dialogi brzmią przekonująco i nie są sztuczne.
Dwanaście opowiadań  to jednocześnie dwanaście portretów samotności i dwanaście odsłon zwyczajnego życia. Tom opowiadań Marcina Mielcarka to także co najmniej dwanaście powodów, by doszukać się w tej zwyczajności swoistego piękna. Warto zajrzeć do tego świata i spróbować się w nim przejrzeć.
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  Początkowo nie miałem zamiaru omawiać gazetowej powieści Spotkanie w Montevideo Zygmunta Zeydlera-Zborowskiego w cyklu PRL w kryminale. Po paru latach zmieniłem jednak zdanie. Wszak główny bohater, warszawski literat Stanisław Kowerski (stanowiący alter ego samego autora), jest obywatelem Polski Ludowej. A że akcja rozgrywa się daleko od kraju nad Wisłą Cóż, odrobina egzotyki na pewno nam nie zaszkodzi.
Ekstrakt: 60%
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Muszę odszczekać!
Niespełna cztery lata temu, omawiając opublikowanego po raz pierwszy w 1964 roku na łamach Kuriera Polskiego Detektywa z Mediolanu Zygmunta Zeydlera-Zborowskiego, w kontekście napisanej w tym samym roku powieści Spotkanie w Montevideo, stwierdziłem, że nie kwalifikuje się ona do cyklu PRL w kryminale, ponieważ jej akcja rozgrywa się w Urugwaju. I to się oczywiście nie zmieniło. Tyle że z czasem doszedłem do wniosku, iż skoro omówiłem w tym miejscu inne książki tego samego autora, których fabułę umieścił on chociażby w słonecznej Italii (vide Komisarz Bonetti szuka Magdaleny oraz Alicja nr 3), to w czym gorszy jest od Włoch Urugwaj? Mam go pominąć jedynie dlatego, że położony jest na innym kontynencie? Zwłaszcza że głównymi bohaterami są jednak Polacy, w tym jeden będący na pewno obywatelem PRL-u
Za życia autora Spotkanie w Montevideo ukazało się jedynie jako gazetowiec w czterdziestu dziewięciu odcinkach na łamach wydawanej w stolicy ogólnokrajowej popołudniówki Express Wieczorny. Główną postacią tego kryminalnego dramatu jest warszawski literat, twórca powieści kryminalnych Stanisław Kowerski. Ma czterdzieści sześć lat i ciekawą przeszłość; w czasie drugiej wojny światowej służył w armii angielskiej jako komandos. Przyjaźnił się wtedy z dwoma innymi Polakami  Wojciechem Stachowiakiem i Michałem (jego nazwiska nie poznajemy); ten ostatni został nawet jego szwagrem. Po wojnie, jak można się domyślać, Stachowiak pozostał na Wyspach Brytyjskich, Michał osiadł w Ameryce Południowej, a Kowerski wrócił do ojczyzny i zaczął karierę pisarską. Często podróżował jednak za granicę. Pod koniec lat 50. wybrał się na drugi brzeg Atlantyku.
W tym względzie Zeydler-Zborowski obdarzył Stanisława elementami własnej biografii; on także odbył wtedy podróż na kontynent południowoamerykański. Co ciekawe, płynąc z Brazylii do Urugwaju, Kowerski czyta, leżąc na koi, podróżniczą książkę Mieczysława Lepeckiego. To słynny przedwojenny polski podróżnik, który przed 1939 roku opublikował kilka książek poświęconych Chile, Boliwii, Peru, Paragwajowi, Brazylii i Argentynie (by pozostać przy interesującym nas regionie świata). W teorii nie ma w tym nic dziwnego, że Kowerski doszkala się, czytając mistrza. Tyle że jego książki były w Polsce Ludowej przez długie lata praktycznie niedostępne. Wycofano je z bibliotek na początku lat 50. Dlaczego? Lepecki był dawnym legionistą, uczestnikiem wojny polsko-bolszewickiej, następnie oficerem armii sanacyjnej (dosłużył się stopnia majora). Ba! w latach 1931-1935 jako pracownik Generalnego Inspektoratu Sił Zbrojnych pełnił funkcję adiutanta marszałka Józefa Piłsudskiego.
Przemycenie tej postaci do powieści Zeydlera-Zborowskiego na pewno zasługuje na uwagę. Szkoda jedynie, że autor kryminału nie wspomniał, jakie dzieło zmarłego pod koniec lat 60. podróżnika czyta Kowerski. Może było to opublikowane przez Ludową Spółdzielnię Wydawniczą dwa lata przed drukiem Spotkania w Montevideo, czyli w 1962 roku (po ponad dekadzie wymazywania przedwojennego pisarza z naszej historii i literatury), Na bezdrożach Brazylii? W sumie to rzecz drugorzędna.
Historia zaczyna się od przycumowania polskiego statku do portu w urugwajskiej stolicy. Na lądzie powinien czekać na Kowerskiego Michał, jego  jak już wiemy  przyjaciel i szwagier w jednym. Zamiast Michała pojawia się jednak inny rodak, niejaki Waniewicz, który twierdzi, że krewny Stanisława kilka dni temu zmarł na zawał serca i został już nawet pochowany. Wdowa, Gladys, opuściła natomiast Montevideo i wyjechała na wieś do swoich braci. Zaskoczony wielce takim obrotem sprawy Kowerski postanawia zostać; zatrzymuje się w mieszkaniu zmarłego przyjaciela. W ciągu kilku dni odwiedzają go tam sami dziwni ludzie: piękna i młoda Raquel, która podaje się za właścicielkę zakładu pogrzebowego; niemiecki handlarz chemikaliami Herman Richter, twierdzący, że był wspólnikiem Michała w interesach; wreszcie Franciszka Valentin, pracownica zarządu cmentarza, na którym pogrzebano Polaka. Ta ostatnia ostrzega nawet Kowerskiego przed Gladys, przekonując go, że to zła kobieta.
Jakby tego było mało, za tapczanem Stanisław znajduje zapisaną ręką Michała kartkę z niepokojącą adnotacją (w języku polskim): Umieram. Ratunku. Cóż, jak widać, ratunek nie nadszedł. Co jednak mogło spowodować jego śmierć? Po oględzinach mieszkania i tarasu Kowerski dochodzi do wniosku, że być może trucizna znajdująca się na kolcach czerwonych kaktusów. W dniu zgonu Michał miał bowiem przesadzać je razem ze swoim ogrodnikiem Carlosem Oliverą. Wizyty u żony ogrodnika, Margot (nie mniej urzekającej urodą niż Raquel), wywołuje w pisarzu jeszcze większe wątpliwości  okazuje się bowiem, że Carlos zniknął dziesięć dni temu; udał się do centrum Montevideo na spotkanie z Polakiem i już nie wrócił. W tej sytuacji Stanisław postanawia udać się prosto na posterunek policji. Tym sposobem na jego drodze staje komisarz Ferraro. Od tego momentu zaczyna się właściwa akcja powieści. Akcja, która często pędzi na złamanie karku.
Konstruując fabułę Spotkania w Montevideo, Zygmunt Zeydler-Zborowski oparł się w dużej mierze na przedwojennych, masowo produkowanych przez autorów pokroju Adama Nasielskiego, Marka Romańskiego, Stanisława A. Wotowskiego czy Aleksandra Błażejowskiego powieściach sensacyjno-awanturniczych, których akcja często rozgrywała się poza Polską, nierzadko w egzotycznych (jak Urugwaj) krajach. Do tego doszły jednak oczywiście współczesne realia  vide gangi handlujące narkotykami czy ścigający ich oficerowie Interpolu. Warszawski prozaik zgrabnie pożenił w Spotkaniu klasyczne inspiracje z nowoczesną sensacją. Nie ustrzegł się jednak, jak to często bywa w gazetowcach, które zazwyczaj nie przechodziły tak porządnej redakcji, jak powieści publikowane w formie książkowej, wpadek i niekonsekwencji. Jedną z nich jest na pewno tajemnicze zniknięcie Waniewicza, który pojawia się na początku powieści, wydaje się, że odegra w niej znaczącą rolę, ale później wyjeżdża, by już nigdy nie powrócić. Dziwnie wygląda także ewolucja głównego bohatera, który w pierwszym rozdziale jest kompletnie zagubiony w nieznanej sobie dotąd stolicy Urugwaju, a w kolejnych poczyna sobie, jakby mieszkał w Montevideo od urodzenia.
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  Krótko o książkach:Dojrzewanie

  Joanna Kapica-Curzytek

  Svens Kuzmins Chochma
  

  
  Chochma łotewskiego pisarza odsłania przed nami tragikomiczne postkomunistyczne realia miasteczka w republice bałtyckiej, opisuje też trudy wchodzenia w dorosłość młodych ludzi.
Ekstrakt: 80%
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Zamieszczone tu formy prozatorskie są ze sobą na tyle mocno powiązane, że mogą uchodzić za wielowątkową powieść. Akcja rozgrywa się w tytułowej Chochmie. To fikcyjne miejsce, ale jego nazwa mówi bardzo wiele, odnosi się do czegoś pomiędzy żartem i mądrością, o czym możemy się dowiedzieć z posłowia tłumaczki. 
I tak rzeczywiście można czytać tę książkę: jako rodzaj symbolicznej przypowieści. Mamy tu ciekawy obraz dojrzewania w dwóch wymiarach: dorastania jednostek oraz wchodzenia w samodzielność Łotwy jako kraju, który właśnie odzyskał niepodległość. Książka zaczyna się od symbolicznego trzęsienia ziemi, jakim jest obalenie pomnika Lenina w mieście, ale w dalszej części napięcie  rośnie dalej. Dzięki nieposkromionej wyobraźni autora proza jest zróżnicowana w formie (od faktograficznych artykułów prasowych do fabuły z surrealistycznymi akcentami jak we fragmentach: Glertp czy Genialny doktor Levi). Są też obecne elementy satyry, by wymienić na przykład Podwaliny kultury XXI wieku.
Svens Kuzmins doskonale uchwycił największe bolączki i aspiracje młodych ludzi, o których potrafi pisać przenikliwie, z nutą groteski, komizmu, ale i krytycyzmu. Wszystko rozgrywa się z kolei w zmieniających się realiach kraju, którego symbolem ambicji jest sos słodko-kwaśny wujaszka Bena. Biorąc pod uwagę polskie doświadczenia z transformacją ustrojową, będziemy mogli w pełni zrozumieć i docenić humor i ukryte kody Chochmy. Dodatkowe wyjaśnienia znajdziemy również w posłowiu tłumaczki. Powieść ta, wydana w oryginale w 2019 roku, została nominowana do Europejskiej Nagrody Literackiej i świadczy o wielkim potencjale autora, łączącego w swojej twórczości literaturę, teatr i sztuki wizualne. Niniejsza pozycja to kolejny świetny tytuł w serii Bałtyk wydawnictwa Marpress.
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  Wraz z bohaterem Tylko dla twoich oczu wędrujemy przez XVI-wieczne Czechy i Polskę, a jego niezwykłe perypetie naprawdę potrafią rozpalić wyobraźnię młodych czytelników. Lekki niedosyt pozostawia natomiast zakończenie powieści, bo sprawia ono wrażenie, jakby Katarzyna Ryrych planowała napisać kolejne części tej historii, które  przynajmniej do tej pory  niestety nie powstały.
Ekstrakt: 70%
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Nie da się ukryć, że początkowo los nie był zbyt łaskawy dla Jakuba, który od pierwszych chwil życia musiał zmagać z piętnem odmienności. Nie dość, że każdy od razu zwracał uwagę na jego garb i charakterystyczne ogniste znamię na twarzy, to jeszcze wielu uważało babkę chłopca za wiedźmę. Trudno powiedzieć, co stałoby się z głównym bohaterem książki, gdyby pozostał w rodzinnej wsi, ale szczęśliwie dla niego został przegrany przez ojca w kości.
Właśnie w ten sposób Jakub trafił pod skrzydła wędrownego kuglarza, który zabrał go w szeroki świat. Co ciekawe, jego nowy opiekun okazał się doprawdy intrygującą postacią. Chłopiec szybko odkrył, że wiedza jego mistrza nie ogranicza się do jarmarcznych sztuczek, chociaż nie można mu było odmówić wielkiej w nich biegłości. W istocie bowiem Avius nie tylko nosił wiele imion, lecz także miał niezwykłych znajomych, wśród których można było napotkać na przykład słynnego alchemika czy praskiego kata.
Główny bohater pod okiem swego nauczyciela stopniowo zdobywał kolejne cenne umiejętności, a przy okazji odkrywał różne jego sekrety. Ich poznanie wiązało się jednak z ryzykiem, gdyż jako wędrowny kuglarz w istocie realizował niebezpieczne tajne misje. Nic dziwnego, że towarzyszący Aviusowi chłopak również wiele razy spojrzał śmierci w oczy, ale wychodził cało z opresji, bo najwyraźniej pisane mu było dokonać jeszcze wielu innych rzeczy. 
W Tylko dla twoich oczu otrzymujemy więc fascynującą sensacyjną opowieść z nietuzinkowymi bohaterami, a przy tym Katarzyna Ryrych w przekonujący sposób odmalowuje realia życia w XVI wieku. Warto dodać, że na kartach książki pojawiają się również postacie historyczne, chociaż nie odgrywają one tutaj pierwszoplanowych ról. Z prawdziwym zainteresowaniem obserwujemy też przemianę, jaka zachodzi w Jakubie wraz ze zdobywaniem nowych doświadczeń, bo jako młodzieniec znacznie różni się od chłopca, który wbrew swej woli opuścił rodzinne strony. Z kolei przepowiednia, która w pewnym momencie usłyszał, sprawia, że czytelnicy mogli liczyć, że poznają jeszcze więcej jego przygód  a tymczasem autorka postanowiła się z nim rozstać w dość niespodziewanym momencie. Pozostaje nam mieć nadzieję, że pisarka zdecyduje się jednak jeszcze powrócić do ucznia Aviusa.
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  Spod powierzchni

  Joanna Kapica-Curzytek

  Ernest Hemingway Pozostałe opowiadania
  

  
  Tom Pozostałych opowiadań Ernesta Hemingwaya zawiera jego rozproszone krótkie formy prozatorskie. Możemy się po raz kolejny przekonać, jak znakomite pióro miał ten amerykański noblista.
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To wspaniale, że mamy tłumaczy, którzy podejmują się nowych przekładów utworów tego pisarza. Wydawnictwo Marginesy wydało jak dotąd sześć jego książek. Obecnie dostajemy Pozostałe opowiadania w tłumaczeniu Tomasza S. Gałązki (to jego pierwszy przekład tekstów Hemingwaya). Wydawca poleca czytelnikom ten tom jako dopełnienie Pierwszych 49 opowiadań, które były już u nas wielokrotnie wydawane.
Szczyt popularności Ernesta Hemingwaya, laureata literackiej nagrody Nobla z 1954 roku, być może już trochę minął. U nas najchętniej czytano go w latach 60  80. XX wieku. Nie bez znaczenia była też osoba zaprzyjaźnionego z nim tłumacza Bronisława Zielińskiego. W swoich przekładach znakomicie potrafił wniknąć w ducha utworów Papy (jak poufale nazywano pisarza) i wydobyć z nich całą złożoność pomimo ich pozornej prostoty. W naszych czasach zmieniło się postrzeganie męskości i kobiecości. Patrząc przez ten pryzmat, daje się zauważyć, że Hemingway jest w swoim pisaniu po staroświecku patriarchalny. Jednym z jego ulubionych motywów pisarskich była hiszpańska corrida, do której też mamy już inne podejście. Ale nawet jeśli część motywów jego twórczości pod różnymi względami się przedawniła, nie można tego powiedzieć o jego warsztacie pisarskim, który nadal budzi podziw i inspiruje.
W Pozostałych opowiadaniach mieszczą się teksty z różnych okresów twórczości Hemingwaya, pochodzące z rozproszonych źródeł i nigdy nie wydane razem za życia autora. Stanowią bez wątpienia ważne dopełnienie jego spuścizny, która jest już nam znana. Dlatego też nie polecałabym tej książki tym, którzy po raz pierwszy zechcą zapoznać się z prozą Hemingwaya. Lektura powinna natomiast przynieść sporo zadowolenia czytelnikom i czytelniczkom ceniącym jego utwory. Widać wtedy lepiej znane motywy i ich nowe konteksty. Być może da się też odkryć nowe, a także przekonać się, jak czyta się Hemingwaya obecnie, po ponad 60 latach od jego śmierci. 
Wielka szkoda, że wydawca nie postarał się o krótki chociażby komentarz lub notę edytorską wyjaśniającą, skąd pochodzą wszystkie pomieszczone w tym tomie teksty. To bardzo wzbogaciłoby i uporządkowało nam wiedzę o stosunkowo bogatym dorobku amerykańskiego noblisty. Brakuje przede wszystkim ważnej informacji, co ukazuje się po raz pierwszy w języku polskim. Byłaby to dla miłośników twórczości Hemingwaya doniosła informacja, że  udało się znaleźć jeszcze coś nowego, i to nawet po publikacji wielu tomów jego pism na przestrzeni kilkudziesięciu lat.
Niniejszy zbiór otwierają opowiadania: Raz przez cieśninę (po raz pierwszy opublikowane w 1934 roku w amerykańskiej edycji pisma Cosmopolitan) oraz Powrót fachowca (pierwsza publikacja: Esquire, 1936). Oba te teksty stały się solidną podstawą późniejszej powieści Mieć i nie mieć, wydanej w 1937 roku. Spotykamy się tutaj z jej głównym bohaterem Harrym Morganem, rybakiem z Key West na Florydzie. Trzy kolejne teksty: Donos, Motyl i czołg oraz Noc przed bitwą są już znane polskiemu czytelnikowi. Zostały wydane w 1975 roku w tomie pt. Motyl i czołg, w tłumaczeniu Bronisława Zielińskiego. Ich akcja toczy się podczas wojny hiszpańskiej, którą Hemingway widział z bliska, będąc na froncie korespondentem wojennym. Jego najwybitniejszym utworem o tych czasach była powieść Komu bije dzwon (wydana w oryginale w 1940 roku).
Pod grzbietem i Nikt nie ginie po raz pierwszy ukazały się w Cosmopolitan (oba opowiadania w 1939 roku). Dobry lew oraz Wierny byk zostały opublikowane w 1951 roku w Holiday. To teksty wyjątkowe w dorobku pisarza  mają bowiem formę baśni dla dzieci lub przypowieści. O ile udało mi się ustalić, ukazują się po polsku po raz pierwszy. Weź sobie psa przewodnika oraz Człowiek bywały  pochodzą z roku 1957 z pisma Atlantic Monthly. Pozostałe teksty w tym tomie pochodzą z dołączonych jako teksty pośmiertne i fragmenty do zbioru: The Nick Adams Stories (Philip Young, 1972). Do obecnej polskiej edycji nie wszedł tylko tekst Three Shots. Natomiast w całości po polsku mamy zebrane wszystko, co ukazało się w The Complete Short Stories (the Finca Vigía Edition, 1987). Ciekawostką może być to, że Afrykańska opowieść jest fragmentem opublikowanej pośmiertnie powieści Rajski ogród (wyd. polskie Czytelnik 1989, tłumaczenie: Mira Michałowska). 
Ostatnie sześć tekstów to opowiadania o Nicku Adamsie, ale jego postać pojawia się też we wcześniejszych tekstach tego tomu, np. w Letniakach czy Ostatnim porządnym miejscu (które uznawane jest za niedokończoną powieść Hemingwaya). Nick Adams to ważny bohater w twórczości amerykańskiego pisarza, jego alter ego, które w różnych odsłonach i literackich kreacjach pozwoliło pokazać poszczególne etapy dorastania mężczyzny. Warto zwrócić też uwagę na Obcy kraj, w którym pojawia się echo głośnego epizodu z życia Hemingwaya  zagubionej walizki z jego rękopisami. Zwięzłe, ale głębokie psychologicznie Świetne wieści z kontynentu nabierają z perspektywy czasu szczególnego dramatyzmu w obliczu wzrastającej ostatnio liczby przypadków kryzysu psychicznego. W opowiadaniu Motyl i czołg doszukuję się natomiast swoistego pokrewieństwa z atmosferą powieści  M*A*S*H, na podstawie której powstał kultowy serial pod tym samym tytułem. Odnajdujemy tam  by opisać to słowami Hemingwaya: źle pojętą wesołość wchodzącą w zwarcie z zabójczą powagą
O twórczości Ernesta Hemingwaya napisano wiele. Trudno byłoby mi zdobyć się tutaj się na coś nowego i odkrywczego. Ograniczę się tylko do podkreślenia tego, co najbardziej cenię sobie w twórczości Papy, a co zostało w Pozostałych opowiadaniach z całą mocą potwierdzone. Jest  to jego wybitna umiejętność pisania, polegająca na tym, że spod powierzchni tego, co napisane, spomiędzy linijek tekstu wydobywa się to, o czym nie trzeba pisać, bo świetnie to widać. Tak piszą tylko wybitni, wielcy  i nieliczni.
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  Zmarły przed rokiem Andrzej Łazoryk, bardziej znany pod swoim pseudonimem literackim Maciej Patkowski, w historii polskiej powieści milicyjnej zapisał się dwiema powieściami: Strzałami w schronisku (które na początku lat 70. XX wieku doczekały się nawet ekranizacji kinowej) oraz Polowaniem na kozła. Obie bronią się nawet pół wieku po powstaniu.
Ekstrakt: 70%
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Za kilka dni, w środę 17 stycznia, minie pierwsza rocznica śmierci polskiego literata Macieja Patkowskiego. Informacja ta nie przedostała się przed rokiem na pierwsze strony gazet, pewnie nawet nie wszystkie portale internetowe o tym poinformowały. Nie bez powodu. Przez pół wieku mieszkał on w Stanach Zjednoczonych, a przez ostatnie dwie dekady  po powrocie z pisarskiego wygnania  tworzył książki, które mogły zainteresować nielicznych. Urodzony w 1936 roku w Toruniu autor naprawdę nazywał się Andrzej Łazoryk. Był synem oficera lotnictwa i nauczycielki. Jako dwudziestoczterolatek ukończył studia na Wydziale Prawa Uniwersytetu Wrocławskiego; przez lata związany był z prasą studencką, zaliczał się do współtwórców tygodnika Poglądy. Jako powieściopisarz zadebiutował wydanymi w 1959 roku Skorpionami; później opublikował między innymi następujące pozycje: Harmonijka (1959), Południe (1960), Sobótki (1963), Dworzanin: brulion Henryka Pattée (1964), Człowiek w tajnej misji (1967), Autobus do Radości (1968) i  najbardziej interesujące w kontekście rubryki PRL w kryminale  Strzały w schronisku (1969) oraz Polowanie na kozła (1970).
W tym samym czasie powstały również dramaty Jutro wyrok (1962), Harmonijka (1962), Grający pomnik (1968) i We dwoje nad rzeką (1968). Od 1969 roku Patkowski coraz częściej wyjeżdżał służbowo do Stanów Zjednoczonych, aż wreszcie zdecydował się pozostać tam na stałe. Z polskimi czytelnikami pożegnał się książkami dla starszych dzieci i młodzieży Mały diabeł z Batignolles (1972), której bohaterem był Fryderyk Chopin, oraz przygodowym Tajemniczym gościem (1972). Za Oceanem imał się różnych zajęć; przed przejściem na emeryturę prowadził hospicjum w Lake Ronkonkoma (w stanie Nowy Jork); aktywnie działał też w Polskim Instytucie Naukowym w Ameryce, jak i nowojorskiej Fundacji Kościuszkowskiej. Na początku XXI wieku, po wielu latach przerwy, powrócił do pisania. W tym czasie zmieniły się jednak jego zainteresowania. Pisał z perspektywy Polonusa, zwracał uwagę na inne tematy niż w czasach Polski Ludowej. Wydał w tym czasie, na bieżąco publikowane w kraju przez Wydawnictwo LTW, takie pozycje, jak Wyszyński  prymas Kampinosu (2001), Koncert polski (2004), Czarny wtorek (2007), Kryptonim «Paderewski». Tajemnice ostatnich lat Mistrza (2013), Z Kresów na orbitę (2016), Kołomyjka (2016), Ostatni walc (2019) oraz Chopin i Majorka. Gawędy, listy, wspomnienia (2022).
Po śmierci ciało Macieja Patkowskiego sprowadzono do kraju i pochowano w podwarszawskim Cegłowie. Chociaż, jak można przekonać się z powyższych akapitów, jego dorobek literacki był olbrzymi, on sam dla wielu rodaków pozostał osobą anonimową. Na co wpływ bez wątpienia miała decyzja o pozostaniu już na zawsze po drugiej stronie Atlantyku i niemal trzydziestoletni rozbrat z pisarstwem. A co by się stało, gdyby pozostał w PRL-u? Nie ma pewności, że zyskałby sławę i popularność, ale na pewno jego rozpoznawalność byłaby nieporównywalnie większa. A najbardziej przysłużyłby się temu reżyser filmowy Paweł Komorowski (1930-2011), który w latach 1960-1971 przeniósł na ekran trzy powieści Patkowskiego (i z dużym prawdopodobieństwem sięgałby po kolejne). Najpierw powstała  na podstawie Południa  psychologiczna Szklana góra (ze znakomitą rolą młodego Ludwika Paka), następnie społeczno-obyczajowe Sobótki (1963) i wreszcie  oparte na Strzałach w schronisku  kryminalne Kocie ślady (1971) z Januszem Gajosem i Joanną Jędryką w rolach głównych.
Literacki pierwowzór powstał na konkurs organizowany przez Komendę Główną Milicji Obywatelskiej i wydawnictwo Iskry. Nagroda zaowocowała wydaniem powieści w serii Klub Srebrnego Klucza (w nakładzie pięćdziesięciu tysięcy egzemplarzy), a następnie ekranizacją, której scenariusz wyszedł spod ręki samego pisarza do spółki z reżyserem. Nie ma co ukrywać: w wersji książkowej to naprawdę świetna, na dodatek niemal całkowicie pozbawiona elementów propagandowych powieść milicyjna. W każdym razie wypadająca nawet lepiej niż dzieło kinowe, którego zakończenie nabrało nieco nazbyt karykaturalnego charakteru (w książce udało się tego szczęśliwie uniknąć). Główną postacią dramatu jest porucznik Wojciech Góralczyk, absolwent prawa karnego, który  ku rozpaczy swojej matki  zamiast zostać dyplomatą, postanowił zrobić karierę jako oficer śledczy. Po krótkim przeszkoleniu został więc milicjantem, którego skierowano do służby w Komendzie Wojewódzkiej MO w Krakowie. Co ciekawe, już wtedy  pięćdziesiąt pięć lat temu!  narzekał on na złe powietrze w mieście z powodu pełnego czadu i dymu wiatru wiejącego od Nowej Huty.
Pewnego letniego dnia porucznik zostaje wezwany przez swego przełożonego, pułkownika Rybaka, który postanawia wysłać go na południe, do Muszyny, gdzie od pewnego czasu z przychodzących z zagranicy transportów kolejowych kradzione są różne towary, między innymi pomidory. Nie ma wątpliwości, że musi za tym stać jakaś bardzo dobrze zorganizowana szajka, być może mająca nawet wtyczki wśród pracowników kolei. Góralczyk zgłasza się w Muszynie jako inspektor BHP, ale jego podstawowym zadaniem jest obserwowanie zatrzymujących się na noc na stacji transportów. Ambitny oficer wpada nawet na taki pomysł, by zamknąć się na noc w wagonie towarowym i czekać na złodziei. Kolejna z rzędu noc przynosi pożądany efekt. I chociaż spłoszeni przestępcy uciekają, milicjant wpada na pewien trop, który prowadzi do gospodarstwa w nieodległej wsi. Podając się tym razem za elektryka, Góralczyk lustruje dom, zauważając w pokoju nietypowy jak na wiejską chatę przedmiot  wysadzany szafirami włoski zegarek. Mieszkająca tam młoda kobieta twierdzi, że kupiła go od górala na targu w Nowym Sączu, ale później okazuje się, że przed dwoma laty został on skradziony w okolicach Zakopanego turyście z Austrii.
Informacja zdobyta przez porucznika koreluje z innymi wieściami słanymi przez zakopiańską milicję, według której od jakiegoś czasu w jej rejonie działa banda złodziei okradających samochody należące do zagranicznych turystów. Całkiem więc możliwe, że to oni skradli zegarek, by następnie puścić go w obieg. Ale może być i tak, że to wieśniaczka spod Muszyny miała coś wspólnego z tą kradzieżą. Tego Góralczykowi nie udaje się jednak ustalić, ponieważ wychodząca za mąż za Polaka ze Stanów Zjednoczonych kobieta nagle wyjeżdża za Ocean. Pułkownik Rybak nie widzi teraz innego wyjścia, jak wysłać swojego podwładnego na Podhale. Tym razem wciela się on w redaktora Górala z Polskiego Radia, który zbiera materiały do cyklu reportaży. Działa incognito, nie kontaktuje się z miejscowymi służbami na wypadek, gdyby bandyci mieli wśród nich informatora. A jest kogo się bać. Rybak podejrzewa bowiem, że szajka może stać za tajemniczym wypadkiem małżeństwa Austriaków z Klagenfurtu, który dla męża zakończył się śmiercią na miejscu, a dla żony długim pobytem w szpitalu. Miejscowa milicja nie zdobyła dowodów na to, że było to przestępstwo, lecz wiele okoliczności zdarzenia wciąż jest niejasnych.
Góral(czyk) jest młodym mężczyzną, kawalerem, nic więc dziwnego w tym, że wpada mu w oko urocza Hanka Zaliwa, dyrektora miejscowej szkoły podstawowej, której brat jest sierżantem MO. Ma też trzyletnią córkę i toksycznego, przemocowego męża, z którym od dawna nie żyje, ale od którego nie potrafi się uwolnić. Wojciech stara się jej pomóc, nie wiedząc, że tym samym wywołuje efekt domina, który prowadzi do kolejnych tragedii, by w finale zagrozić również jego życiu. Mimo ukrywania swej prawdziwej tożsamości i zawodu, oficer nie ustrzega się błędów, które mogą go wiele kosztować. Maciej Patkowski opowiedział tę historię na luzie i ze swadą, na dodatek doskonale wkomponowując ją w krajobraz Podhala. Czytając jego opisy tatrzańskiej przyrody, można niemal oddychać czystym górskim powietrzem i podziwiać szczyty. Wykazuje się przy tym znacznie większym talentem niż cenieni przez czytelników mistrzowie polskiej powieści milicyjnej pokroju Jerzego Edigeya (vide Sprawa Niteckiego oraz Wycieczka ze Sztokholmu) i Zygmunta Zeydlera-Zborowskiego (Zbrodnia na Cyrhli Toporowej), dla których Tatry są jedynie kostiumem uszytym na podstawie drukowanych przewodników. Dla Patkowskiego to nie tylko scena, to osobny świat.
Uwagę przykuwają również dylematy porucznika Góralczyka, który nie do końca uczciwie zdobywa pośredni dowód na związek jednego z bohaterów wydarzeń z przestępcami. W swoim sumieniu snuje wówczas takie rozważania: Cokolwiek by o tym pomyśleć  nieładnie. Jak gdybym uznał w praktyce zasadę nie do przyjęcia, zasadę, którą gardziłem, i której się naprawdę zawsze brzydziłem: wszystkie metody dozwolone dla obezwładnienia groźnego bandyty. Nie wszystkie. Tak należy pracować, by wystarczyły tylko sposoby uczciwe, czyste, których człowiek nie wstydziłby się opowiedzieć znajomym, dziewczynie, matce i przyjaciołom. Jakież to aktualne, prawda?
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  Ocalić siebie

  Joanna Kapica-Curzytek

  B.A. Paris Uwięziona
  

  
  W thrillerze psychologicznym Uwięziona jest jak w bajce: oto Amelie niczym Kopciuszek wchodzi do świata  bogatych i wpływowych. Niestety, płaci za to wysoką cenę. Jej porwanie to dopiero początek kłopotów
Ekstrakt: 70%
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B. A. Paris znana jest u nas jako autorka książek spod znaku sensacji i thrillera. Mocnymi stronami jej pisarstwa są zaskakujące schematy fabuły i nieoczekiwane zwroty akcji, jak na przykład w powieści Terapeutka (wyróżnionej jako Bestseller Empiku w 2021 roku). 
Uwięziona toczy się na przemian w dwóch perspektywach czasowych, przez które autorka konsekwentnie nas prowadzi, umiejętnie dawkując napięcie i emocje. Amelie została porwana. Próbuje opracować jakiś plan na przetrwanie,. Nie wie dlaczego została uprowadzona i czego chcą porywacze. W rozdziałach Kiedyś poznajemy historię jej poprzedniego życia. Kobieta ma za sobą trudną młodość, ale splot przypadków zawiódł ją na sam szczyt: została żoną syna miliardera.
Niestety, zakończenie tej opowieści dalekie jest od frazy żyli długo i szczęśliwie. Małżeństwo dla obojga jest układem, a porwanie wpisuje się w część straszliwego, misternie ukutego szerszego planu. Amelie musi szybko działać. Chodzi o to, by przede wszystkim ocalić siebie, ale w grę wchodzi też bezpieczeństwo innych osób. 
Uwięziona naprawdę może się podobać: akcja jest wartka, a książkę czyta się jednym tchem. Jak się okazuje, najbardziej nieprzewidywalne są ludzkie emocje i reakcje  i to one prowadzą do trudnego do przewidzenia zakończenia. Szkoda, że finisz sprawia wrażenie, jakby pisarka za szybko chciała  go domknąć. To kontrastuje ze starannie nakreślonymi wcześniejszymi scenami, które mają odpowiedni rozmach i ładunek emocjonalny. Ale ogólne dobre wrażenie pozostaje: książka gwarantuje lekturę, od której naprawdę trudno się oderwać.
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  Joanna Kapica-Curzytek

  Beth OLeary Poszukiwany ukochany
  

  
  Poszukiwany ukochany to sympatyczna i barwna powieść obyczajowa. Czy to możliwe, że jeden mężczyzna może być w związkach z trzema kobietami? Spokojnie, to nie jest tak, jak myślimy, a  autorka wszystko nam wytłumaczy.
Ekstrakt: 70%
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Blisko Josepha Cartera krążą trzy dziewczyny, Siobhan, Miranda i Jane, a jego relacje z nimi mają różną postać. Z jedną się przyjaźni i tylko udaje jej chłopaka, z inną spotyka na seks. Natomiast j jeśli chodzi o trzecią  wszystko wskazuje na to, że to początek ich romantycznego, bardzo obiecującego związku.  
Tyle że  jak to w życiu  nic nie jest proste, a po drodze pojawia się wiele przeszkód. Pozornie sytuację ułatwia fakt, że panie nie znają się wzajemnie. Na szczęście wszystkie wiedzą, czego nie chcą  i to już jest jakiś początek, aby dojść do ładu z Josephem Carterem. Narracja, prowadzona kolejno z punktu widzenia każdej z nich, wprowadza nas w ich świat. Jane ma za sobą trudne przejścia w korporacji. Siobhan z kolei jest początkującą aktorką, ale marnie jej idzie, jeśli chodzi o utrzymanie się w zawodzie. Podziw budzi Miranda, wykonująca nietuzinkową pracę, wymagającą przy tym wielkiej odwagi.
Dostajemy tu pełną ciepła i wciągającą opowieść, której wątki są ze sobą powiązane naturalnie i bezpretensjonalnie. Z czasem okazuje się, że nic nie wygląda tak, jak wydawało się nam na początku. Historie czwórki głównych bohaterów mają bowiem drugie dno: smutne i dramatyczne. Beth O′Leary potrafi o tym pisać bez ckliwości i fałszywych nut. Po emocjonującej lekturze, która potrafi nas w niejednym miejscu zaskoczyć, pozostajemy z wiarą w głos serca. Pojawia się też refleksja, że droga do szczęścia prawie nigdy nie jest wolna od uczucia goryczy. Brawa dla Beth O′Leary, której poprzednie książki zostały u nas dobrze przyjęte i cieszą się popularnością, by wymienić na przykład Zamianę czy  Współlokatorów. Warto sięgnąć również po Poszukiwanego ukochanego.
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  Na zawsze w lodzie. Śladami tragicznej wyprawy Johna Franklina to solidne połączenie książki historycznej oraz reportażu. Choć trzeba docenić szczegółowość zapisów poszukiwań, to nie należą one do szczególnie porywających.
Ekstrakt: 50%
[image: Na zawsze w lodzie Śladami tragicznej wyprawy Johna Franklina]
Wyprawa Sir Johna Franklina w celu odkrycia Przejścia Północno-Zachodniego, czyli północnej drogi morskiej z Atlantyku na Pacyfik, to chyba najbardziej znana i jednaj z najtragiczniejszych historii o eksploracji Arktyki. Dwa okręty, Erebus i Terror, wraz z załogą składającą się ze stu dwudziestu dziewięciu ludzi, zaginęły w lodach, a ich los przez długie lata pozostawał zagadką. Owen Beattie wraz z grupą antropologów z jednego z kanadyjskich uniwersytetów rozpoczął na początku lat 80. XX wieku swoje własne poszukiwania, których celem miało być odkrycie prawdziwej przyczyny, która doprowadziła do klęski całej ekspedycji.
Książka została podzielona na dwie części. W pierwszej z nich, historycznej, możemy dowiedzieć się bardzo wiele na temat legendarnej wyprawy Franklina. Temat potraktowano bardzo szczegółowo, choć większość zawartych tu informacji (z braku źródeł) dotyczy nie tyle jej przebiegu, co przygotowań i potencjalnych losów. Pod tym względem Na zawsze w lodzie nie różni się zbytnio od już recenzowanego albumu Ekspedycja Sir Johna Franklina na HMS Erebus i HMS Terror. Zaginieni i odnalezieni. Trzeba oczywiście pamiętać, że to książka Beattiego i Geigera była jednym z pierwszych tak szczegółowych opracowań tego tematu i późniejsi autorzy, wliczając w to wspomnianą Gillian Hutchinson, garściami czerpali z ich odkryć.
Jak na ironię najbardziej unikatowy element książki  zawarty w drugiej części zapis wielomiesięcznych, trwających z przerwami przez kilka lat, poszukiwań i badań pozostałości samej wyprawy przez autorów  jest zdecydowanie zbyt rozwlekły i po kilkudziesięciu stronach zaczyna po prostu nużyć. Efekt końcowy, czyli potwierdzenie hipotezy o wpływie ołowicy na zdrowie uczestników ekspedycji, zupełnie nie uzasadnia szczegółowego omawiania tak wielu elementów. Owszem, wszystko to byłoby ciekawe, gdyby zostało zaserwowane w bardziej przystępnej i skondensowanej formie. Tak się niestety nie stało, na czym cierpi jakość całej książki.
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  Opowieść o niezwykłej kobiecie

  Joanna Kapica-Curzytek

  Evelyn McDonnell Świat według Joan Didion
  

  
  Świat według Joan Didion przybliża nam sylwetkę i dokonania wybitnej amerykańskiej dziennikarki i prozaiczki. Jeśli jeszcze nie znamy jej twórczości, jest znakomita okazja, by ją poznać. Jeśli już po jej książki sięgaliśmy  jest szansa, że zrozumiemy je lepiej.
Ekstrakt: 90%
[image: Świat według Joan Didion]
Joan Didion (1934-2021) najpierw była znana w Polsce jako powieściopisarka. Na przełomie lat 80. i 90. XX wieku ukazały się u nas jej cztery poczytne powieści. Stosunkowo od niedawna odkrywamy i doceniamy jej literaturę faktu: eseje i reportaże, a także poznajemy trudne zakręty z jej biografii.  W 2004 roku została wdową. Żałobę po mężu (z którym współtworzyła scenopisarski tandem) przekuła w twórcze pisanie. Tak powstał Rok magicznego myślenia (wyd. polskie: Relacja, 2021). Za tę książkę Didion została uhonorowana amerykańskim wyróżnieniem National Book Award. Niedługo potem przedwcześnie zmarła jej córka. Jej z kolei poświęciła tom Błękitne noce (Relacja, 2022).
Żeby żyć, opowiadamy sobie historie  to zdanie było życiowym mottem Joan Didion. Książka Evelyn McDonnell jest swego rodzaju opowieścią biograficzną o tej niezwykłej kobiecie, obdarzonej zmysłem wnikliwej, analitycznej obserwacji, co dawało imponujące efekty w połączeniu z zawodowym etosem i pisarską dyscypliną (inspirowała się między innymi stylem Ernesta Hemingwaya). Tworzyła w duchu Nowego Dziennikarstwa, które do dzisiaj inspiruje kolejne pokolenia adeptów tej profesji. Teksty publicystyczne Joan Didion, czytane nawet po wielu latach, bez trudu się bronią i są stawiane za wzór doskonałego dziennikarskiego warsztatu.
Autorka Świata zdołała pokazać swoją bohaterkę w ścisłym kontekście miejsca jej urodzenia i dorastania (mamy tu znakomity obraz Kalifornii), a także w aspekcie konkretnego czasu. Znajdziemy tu barwne opisy i świetnie oddaną atmosferę kolejnych burzliwych dziesięcioleci, w których przyszło żyć Joan Didion. Widzimy też twórczość tej wybitnej pisarki i dziennikarki na tle dokonań innych osób, co złożyło się na solidny i świetnie opowiedziany rozdział o dziejach kultury  i literatury w Stanach Zjednoczonych. Evelyn McDonnell, wykładająca dziennikarstwo na jednym z uniwersytetów w USA, potwierdza niniejszym, że jest dobrą znawczynią swojej dziedziny.
Warto podkreślić, że nawet w tej szerokiej perspektywie autorka nie traci z oczu samej Joan Didion, jej epizodów z życia prywatnego i ważnych chwil zawodowych. Znajdziemy tu również ciekawe komentarze dotyczące jej twórczości, na którą składają się powieści, eseje, teksty publicystyczne, a także scenariusze i adaptacje teatralne. Książka ta, choć tak wielowątkowa i bogata w doskonale uporządkowane fakty, nie jest rozwlekła ani przegadana. Akcenty są rozłożone w taki sposób, że  Evelyn McDonnell udało się pokazać, jak wybitną osobowością była Didion, a jednocześnie jej opowieść nie jest w żadnej mierze pomnikowa czy pisana na kolanach. Klimatu dodają także zamieszczone tu zdjęcia. Emocjonalny dystans w narracji też jest tu pozorny  w rzeczywistości książka mocno angażuje, porusza i budzi wzruszenie. W oryginale ukazała się w 2023 roku, co oznacza, że McDonell zaczęła ją pisać krótko po śmierci Joan.
Świat według Joan Didion będzie frapującą lekturą dla tych, którzy zetknęli się już z twórczością amerykańskiej pisarki. Będzie tu można znaleźć sporo interesujących szczegółów, wzbogacających zrozumienie i interpretację jej utworów. Być może też  ocenić, czy i w jakim stopniu jej powieści można uznać za autobiograficzne. Ale to również idealna publikacja dla osób, które po raz pierwszy stykają się z nazwiskiem Didion. Nie może być doskonalszej okazji na pierwsze spotkanie z nią. Jestem przekonana, że po zapoznaniu się z tą książką większość czytelników i czytelniczek nabierze wielkiej ciekawości i ochoty, by zapoznać się z dorobkiem pisarskim Didion. Wydawca zadbał, aby nie trzeba było daleko szukać: na końcu książki został zamieszczony spis wszystkich jej utworów, a także lista polskich wydań.
Sama należę do osób, które po powieści Joan Didion sięgały już lata temu. Odkrycie to świetnie pamiętam: jako coś ważnego i na swój sposób przełomowego. Później jej nazwisko zniknęło mi z horyzontu, aż do chwili, gdy do mediów przebijały się dramatyczne fakty jej z życia oraz wieści o wybitnych książkach napisanych w następstwie dwóch osobistych tragedii. To znakomicie, że od niedawna pojawiają się u nas przekłady literatury faktu Joan Didion. Wypełnia to istotną lukę na naszym rynku wydawniczym. Mam nadzieję, że z czasem ukażą się też wznowienia wszystkich jej utworów prozatorskich; dotąd mamy w nowym wydaniu tylko Graj jak się da (Relacja, 2023). Po polsku  nie ukazała się jeszcze ostatnia powieść: The Last Thing He Wanted. Wspaniale, że jest po co sięgać i na co czekać. Pod wieloma względami warto!
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  Krótko o książkach:Trudne decyzje i wybory

  Joanna Kapica-Curzytek

  M.L. Stedman Światło między oceanami
  

  
  Powieść obyczajowa Światło między oceanami toczy się w pięknej, malowniczej scenerii. To tło dla niełatwych moralnych dylematów głównych bohaterów.
Ekstrakt: 70%
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Dostajemy wznowienie książki australijskiej autorki  (Obecnie zamieszkałej w Wielkiej Brytanii) wydanej w oryginale w 2012 roku. Powieść została wyróżniona licznymi nagrodami, a także sfilmowana. Jej akcja toczy się około sto lat temu w południowej Australii. W społeczności zamieszkującej niewielkie miasteczko obowiązują jeszcze wiktoriańskie, rygorystyczne normy obyczajowe. Żyje się tu na widoku i nic nie umknie czujnym oczom.
Tom Sherbourne jest weteranem pierwszej wojny światowej. Z trudem układa sobie życie, ma zresztą niewiele oczekiwań. Dostaje pracę latarnika na niewielkiej wysepce. Przeprowadza się tam z nowo poślubioną żoną Isabel. Młode, zakochane w sobie małżeństwo urządza się na nowym miejscu. Ale do pełni szczęścia brakuje im dzieci, których nie mogą mieć. To im obojgu bardzo doskwiera.
Niezwykły zbieg okoliczności sprawia, że Tom i Isabel zostają postawieni przed trudnymi decyzjami i wyborami, ważnymi nie tylko dla nich. Nie żyje człowiek, a dla pewnej dziewczynki życie nieodwracalnie się zmieni. Jak wpłynie to na relacje między mężem i żoną? Co powiedzą inni ludzie? Czy przez to, co zrobili Tom i Isabel, zostaną osądzeni przez wymiar sprawiedliwości? Autorka stawia przed nami ciekawe, głębokie etyczne pytania. 
Światło między oceanami czyta się jednym tchem. To świetnie napisana, porywająca opowieść, pełna zachwycających szczegółów: jest morze, wyspa, latarnia morska Końcowe rozdziały mogą wydawać się nieco przerysowane i zbyt emocjonalne, ale ogólny wydźwięk  całej powieści jest jak najbardziej pozytywny. Dzisiaj już na pewno nie doszłoby do podobnej sytuacji, jaką mamy opisaną w powieści. Jednak refleksje na temat tego, co jest istotą więzi między dzieckiem i rodzicami  są jak najbardziej aktualne. Nie będzie chyba z mojej strony spojlerem spostrzeżenie, że Janus Rock i Point Partageuse, mimo tego, że są zaznaczone na dołączonej mapie Australii, to miejsca fikcyjne. Warto też wiedzieć, że pod nazwą geograficzną Ocean Południowy Australijczycy rozumieją coś innego niż reszta świata.
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  PRL w kryminale:Porucznik pod przykrywką

  Sebastian Chosiński

  Maciej Patkowski Polowanie na kozła
  

  
  W rok po wyróżnionych w konkursie literackim Komendy Głównej MO i wydawnictwa Iskry Strzałach w schronisku Maciej Patkowski zdecydował się pójść za ciosem i wydać kolejną powieść milicyjną. Tym razem musiał przykroić ją objętościowo do formatu serii Ewa wzywa 07. Z tego też powodu Polowanie na kozła nie ma tak mocnej podbudowy obyczajowej i psychologicznej, ale nie zmienia to faktu, że czyta się ten tekst całkiem nieźle.
Ekstrakt: 60%
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Jak już wiemy, Maciej Patkowski (1936-2023), naprawdę noszący nazwisko Andrzej Łazoryk, nie był etatowym twórcą powieści milicyjnych. Na koncie ma tylko dwa klasyczne kryminały tego typu: zekranizowane w 1971 roku przez Pawła Komorowskiego jako Kocie ślady Strzały w schronisku (1969) oraz opublikowane rok później w serii Ewa wzywa 07 oraz Polowanie na kozła. Kto wie, może ta gatunkowa bibliografia Patkowskiego byłaby bogatsza (i to znacznie), gdyby pisarz nie zdecydował się na początku lat 70. ubiegłego wieku na stały pobyt w Stanach Zjednoczonych. Który na dodatek wiązał się z porzuceniem przez niego w ogóle  na mniej więcej dwie dekady  pisarstwa. Kiedy już do niego wrócił, były lata 90. Zupełnie inna epoka. Kto by wtedy chciał czytać, na dodatek wśród Polonii amerykańskiej, o dzielnych funkcjonariuszach komunistycznego reżimu.
I chociaż, jak sądzę, dla Patkowskiego vel Łazoryka emigracja za Atlantyk była życiową koniecznością, drogą do wolności i normalności, trochę żal  piszę to z bardzo nieobiektywnej perspektywy wielbiciela gatunku  że peerelowska powieść milicyjna straciła tak zdolnego twórcę. Na szczęście pozostały dwie pozycje, spośród których tą zdecydowanie lepszą są omówione przed tygodniem Strzały w schronisku. Nie oznacza to jednak wcale, że Polowanie na kozła nie zasługuje na uwagę. Po prostu ten tekst powstał pod konkretny format  chodzi o mikropowieść  co wymusiło na autorze rzucającą się niekiedy w oczy lakoniczność fabularną. Nie miał już tyle miejsca i czasu, by rozwijać akcję, budować portrety psychologiczne głównych bohaterów, wykuwać ich z literackiej formy. To musiało odbić się, nawet jeśli nieznacznie, na jakości.
Polowanie na kozła ujrzało światło dzienne pod koniec 1970 roku, w trzecim roku publikacji poczytnej serii Iskier, jako jej zeszyt dwudziesty czwarty. Wcześniej ukazały się między innymi Szkielet bez palców Jerzego Edigeya, Zabójstwo Thomasa Jonesa Aleksandra Minkowskiego (podpisanego jednak jako Marcin Dor), Anastazja lubi reklamę Jacka Wołowskiego, Uwaga, komunikat specjalny Zbigniewa Safjana, Złoty centaur Zygmunta Zeydlera-Zborowskiego czy Tajemnicza katarynka i Śmierć czarnoksiężnika Barbary Nawrockiej-Dońskiej. Jak widać, nierzadko były to pozycje napisane przez uznanych twórców, których trudno określić mianem przypadkowych (co w późniejszych latach zdarzało się coraz częściej). Patkowski także należał do tego zacnego grona.
Co ciekawe, nie poznajemy tożsamości głównego bohatera, który stara się rozwikłać mroczną zagadkę kryminalną. Dowiadujemy się jedynie, że jest zdolnym i odważnym, kiedy tego wymaga sytuacja, również skłonnym do ryzyka  porucznikiem Milicji Obywatelskiej. Patkowski czyni z niego agenta działającego pod przykrywką. Pewnego dnia pojawia się na zapadłej prowincji, aby objąć stanowisko gajowego, którym jest ponoć od niespełna roku. Zgłasza się do leśniczego, który staje się tym samym jego przełożonym. Zamieszkuje w pokoju wynajętym od starej, samotnej kobiety. Wysłany do nadleśnictwa został oczywiście nie po to, aby zażywać świeżego powietrza. Ma wyjaśnić tajemniczą zbrodnię, jaką popełniono w okolicy przed rokiem. To, że jej dotąd nie rozwiązano, jest prawdziwą plamą na honorze milicji  tym bardziej że jej ofiarą padł Polak z obywatelstwem amerykańskim.
Walter (ewentualnie Włodek) Gierat powrócił do ojczyzny po latach, aby odwiedzić rodzinne strony i przy okazji zapolować na dziki. W trakcie polowania został postrzelony w szyję, w wyniku czego zmarł. Całkiem możliwe, że była to robota kłusowników, których w okolicznych lasach nie brakuje. Tyle że zabitemu skradziono nowoczesny  wszak amerykański!  sztucer z lunetą. Co kieruje śledztwo na trochę inne tory. Oficjalne dochodzenie do niczego nie doprowadziło. Ba! nawet wysłany później na kilka miesięcy tajniak niczego nie odkrywa. Wspomniany powyżej porucznik MO jest ostatnią nadzieją na odnalezienie sprawcy. I rzeczywiście: po jego przybyciu zaczynają dziać się dramatyczne rzeczy. Ktoś strzela w lesie przed świtem. Ktoś dusi i wiesza, chcąc przy tym upozorować samobójstwo, starą Józefową  miejscową dziwaczkę, uważaną za wariatkę, która mogła zobaczyć, a następnie niechcący opowiedzieć o czymś, co zdemaskowałoby zabójcę.
Porucznik szybko dochodzi do wniosku, że Gierat nie stał się przypadkową ofiarą ani kłusownika, ani też jakiegoś okrutnego czy oszalałego myśliwego, który postanowił wejść w posiadanie jego nowoczesnej broni. A skoro tak, to znaczy, że odpowiedzi trzeba szukać w przeszłości Polonusa, który krótko po wojnie, jako czternastolatek, trafił wraz z matką spod Sandomierza do Buffalo, gdzie już wcześniej mieszkał jego ojciec, przedwojenny oficer. Milicja zaczyna więc rozgrzebywać stare sprawy i wtedy dowiaduje się o tragicznym losie starszego brata Waltera, Janusza, który w czasie okupacji został zamordowany przez Niemców. Reszty można się już w sadzie domyśleć. Podobne historie często bowiem pojawiały się w literaturze kryminalnej epoki Polski Ludowej. Niemal bliźniaczą opowieść dekadę później  w tej samej zresztą serii  przedstawił Maciej Z.(enon) Bordowicz (patrz: Jeździec na ogniu z 1981 roku); zrobił to jednak w znacznie mniej wyrafinowany i mniej wybredny sposób.
Polowanie na kozła nosi znamiona głównonurtowego stylu Macieja Patkowskiego. Ma ciekawą konstrukcję fabularną i nietuzinkowego pierwszoplanowego bohatera. Na dodatek sama intryga dla czytelnika sięgającego po tę mikropowieść w 1970 roku wciąż mogła wydawać się nad wyraz aktualna. Prasa nierzadko donosiła o podobnych zdarzeniach. Nawet jeżeli nieco je przy okazji ubarwiała, to wciąż nie brakowało osób, które powinny zostać rozliczone przez wymiar sprawiedliwości za to, jak zachowywały się w czasach okupacji.
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  Zatrzymane w słowach

  Marcin Osuch

  Daniel Koziarski, Wojciech Obremski Zatrzymane w kadrze
  

  
  To już trzecia książka duetu Daniel Koziarski i Wojciech Obremski, podobnie jak dwie poprzednie poświęcona w większości komiksom z czasów PRL-u. Z jednej strony chylę głowę za regularność publikacji, z drugiej przyznaję, że to bardzo przydatna pozycja dla osób interesujących się twórczością komiksową tamtego okresu.
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Już na samym wstępie autorzy odwołują się do książki Trzask Prask, zawierającej wywiady przeprowadzone przez Bartosza Kurca także w dużym stopniu z osobami zajmującymi się komiksem w PRL. Można więc uznać, że była to pozytywna inspiracja, a jednocześnie swoista część pierwsza, do której Koziarski i Obremski postanowili dodać kontynuację.
Autorzy zamieścili w swojej książce 32 teksty. Praktycznie wszystkie z nich to wywiady, jedynie w przypadku Barbary Seidler jest kilka stron tekstu (notabene bardzo interesującego) o charakterze biograficznym, oczywiście skupiającego się w istotnym stopniu na komiksie. Ze względu na czas powstawania książki, nie do wszystkich twórców udało się autorom dotrzeć, ale i tak pełen jestem podziwu za upór, z jakim dążyli do zebrania ciekawych materiałów. W kilku przypadkach nawiązali kontakt z rodzinami osób współtworzących peerelowskie komiksy. Są to m.in.: córka Witolda Parzydły (Opowieści nie z tej ziemi), syn Stefana Weinfelda (autor wielu scenariuszy), syn Witolda Jarkowskiego (autora scenariusza do Pilota śmigłowca), wnuczka Szymona Kobylińskiego i wielu innych. Poszczególne wywiady uzupełnione są krótkimi notkami biograficznymi.
Duża część wywiadów powstała bezpośrednio na potrzeby tej książki i widać, że te rozmowy są najbardziej rozbudowane, autorzy wyraźnie zaprawili się w dziennikarskich bojach  wiedzieli, o co i jak pytać. Jest to trudna sztuka, czasem rozmówcom trzeba pomagać, aby ciekawe historie związane z ich komiksową i ogólnie artystyczną aktywnością ujrzały światło dzienne. Daniel Koziarski i Wojciech Obremski dobrze sobie z tym poradzili. Niestety, czas to trudny przeciwnik i często zdarzały się odpowiedzi nie wiem, nie pamiętam.
Czy czegoś w tej książce brakuje? Autorom nie udało się dotrzeć do wszystkich twórców komiksowych z tamtych lat. I to nie jest zarzut. Z własnego doświadczenia wiem, jak trudno jest odszukać właściwą osobę lub jej rodzinę, a nawet jeśli się uda, to nie zawsze mają ochotę na rozmowę. Jednak wydaje mi się, że dobrze byłoby wspomnieć w jednym akapicie o takich osobach, jak Szarlota Pawel, Waldemar Andrzejewski, Janusz Stanny, Jerzy Skarżyński, Andrzej Chyży.
Zatrzymane w kadrze to bardzo dobre rozwinięcie pierwszej książki duetu Koziarski-Obremski Od Nerwosolka do Yansa. Tamta pokazywała perspektywę najważniejszych, zdaniem autorów, komiksów z czasów PRL-u, ta znakomicie poszerza wiedzę na temat ludzi, którzy te komiksy tworzyli.
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  PRL w kryminale:Pierwszy milion trzeba ukraść

  Sebastian Chosiński

  Paweł Borys Henelt Zaginiony milion / Dzieje jednej nocy
  

  
  Paweł Borys Henelt znany jest jedynie tym wielbicielom gatunku, którzy sięgają po publikacje wydawnictwa Wielki Sen. W latach 50. i 60. XX wieku, na które przypadła jego aktywność prozatorska, nie wydał żadnej książki  publikował natomiast opowiadania i powieści milicyjne w odcinkach na łamach Słowa Powszechnego i Gazety Krakowskiej. Pierwszym chronologicznie tekstem był Zaginiony milion.
Ekstrakt: 40%
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To prozaik, o którym tak naprawdę nie wiem nic. Ani kiedy się urodził i zmarł (zakładam bowiem, że jeśli był aktywnym twórcą już od końca lat 50. ubiegłego wieku, niewielkie jest prawdopodobieństwo, aby wciąż pozostawał przy życiu), ani nawet czy Henelt to jego rzeczywiste nazwisko, a nie na przykład  częsty wśród autorów powieści milicyjnych  pseudonim. W czasach Polski Ludowej nie wydał ani jednej książki; znany jest natomiast z milicyjnych gazetowców, które po latach przypomniane zostały przez warszawskie wydawnictwo klubowe Wielki Sen (w jego serii Z warszawą). Jak dotąd, pod jego skrzydłami ukazało się pięć pozycji z sześcioma tekstami Henelta, oryginalnie drukowanymi na łamach prasy pomiędzy 1959 a 1965 rokiem. Nie oznacza to oczywiście, że nie było ich więcej.
W pierwszej kolejności Wielki Sen sięgnął po jedno opowiadanie, jedną mikropowieść i trzy pełnoprawne powieści, które ukazały się w odcinkach w wydawanym przez Stowarzyszenie PAX Słowie Powszechnym (piśmie, z uwagi na swe polityczne zaangażowanie w czasie antysemickiej nagonki przed, w trakcie i po Marcu 1968, okryte wyjątkowo złą sławą). Były to odpowiednio: Zaginiony milion (1959), Dzieje jednej nocy (1960), Plany rakiety X-1 zaginęły (1962), Nieuchwytny (1962-1963) oraz Lista czterdziestu pięciu (1965). Po kilku latach przerwy do tego zestawu dorzucono jeszcze Zaczęło się w Zakopanem (1963), którego pierwodruk miał miejsce na łamach Gazety Krakowskiej. Kto wie, może dalsze poszukiwania przyniosą z czasem następne odkrycia. Musi też istnieć ktoś, choćby z byłych współpracowników Słowa Powszechnego, kto wie coś więcej na temat Pawła Borysa Henelta.
Zaginiony milion ukazał się w jednym woluminie z Dziejami jednej nocy, jednakże omówię te dwa teksty osobno. Mimo że, patrząc z milicyjnej perspektywy, mają one tych samych bohaterów  na plan pierwszy wybijają się oficerowie Komendy Wojewódzkiej MO w Warszawie: major Wiktor Zaruba oraz porucznik Zbigniew Madej  w formie i treści różnią się znacząco. Tekst wybrany na dzisiaj przypomina pod wieloma względami Trzy płaskie klucze Jerzego Edigeya, z tą różnicą, że dziełko Henelta wydrukowano sześć lat wcześniej. Kto wie, może Edigey czytał je i zainspirował się nim, szukając pomysłu na trzeci w swoim dorobku kryminał. Pewnego dnia rano po otwarciu kasy w jednym ze stołecznych banków okazało się, że zniknął gdzieś równy milion złotych. Dwadzieścia paczek po sto banknotów pięćsetzłotowych. Niebagatelna kwota!
Otrzymawszy informację o kradzieży, Zaruba i Madej natychmiast udają się na miejsce zdarzenia. Towarzyszą im inni, którzy mniej lub bardziej aktywnie angażują się w śledztwo: kapitan Michał Mielżyński, porucznik Szary, chorąży Rela i sierżant Świt. Zaruba siłą swego autorytetu ruguje z jego gabinetu dyrektora placówki Olszewskiego i tam urządza konfesjonał, w którym przesłuchuje potencjalnych świadków i sprawców kradzieży. Głównym podejrzanym staje się kasjer Zygmunt Wiśniewski; to właśnie jemu skradziono gotówkę. Ale nie można wykluczyć, że w sprawę są zamieszani również pozostali pracownicy banku, włącznie z dyrektorem, buchalterką Alicją Podlewską (po godzinach kochanką Olszewskiego) czy główny kasjer Raca. Ba! trzeba brać pod uwagę nawet młodego strażnika, zwłaszcza gdy okazuje się, że jeszcze niedawno był on milicjantem w Radomiu, ale zwolniono go ze służby, gdy padło na niego posądzenie o kradzież podczas rewizji. I chociaż ostatecznie nic mu nie udowodniono, szefostwo postanowiło oczyścić szeregi i usunąć człowieka, który był zaplątany w niewyjaśnione zdarzenie.
W tym samym mniej więcej czasie, kiedy stołeczna komenda dostaje informację o kradzieży miliona złotych, z nieodległego Pruszkowa dociera jeszcze jedna hiobowa wieść  znaleziono zwłoki mieszkającego w luksusowych, jak na PRL końca lat 50., warunkach kierownika hurtowni tekstyliów Bronisława Mazura. Został zamordowany po imprezie, jaką zorganizował w swoim domu, w której uczestniczyli siostra ofiary Zofia (piękna i pusta modelka), księgowy z tej samej spółdzielni Edmund Semczuk oraz będący sublokatorem Mazura urzędnik Andrzej Budzyński. Jak się wkrótce okazuje, oba dramatyczne wydarzenia mają ze sobą wiele wspólnego. Kierownik hurtowni zginął, ponieważ No właśnie tego oczywiście zdradzić nie mogę, ale można odnieść wrażenie, że i sam Henelt ma spory problem, aby przestępstwa te ze sobą logicznie powiązać.
Ostatecznie to mu się udaje, lecz wymaga dużej ekwilibrystyki i luk fabularnych. To rzecz, która najbardziej doskwiera podczas lektury Zaginionego miliona. Henelt stosuje częste przeskoki akcji, urywa narrację w jednym miejscu, by wznowić ją w innym, a później okazuje się, że w tak zwanym międzyczasie majorowi Zarubie udało się coś istotnego odkryć. Oficer ukrywa to przed swoimi współpracownikami, a autor opowiadania  przed czytelnikami. Spisuję to jeszcze na karb braku doświadczenia. Może też nie sam prozaik miał wpływ na to, w jakiej formie jego dziełko ukazało się na łamach gazety. Może inkryminowane przeze mnie luki powstały nie z jego winy. Nie zmienia to jednak faktu, że wpływają one na odbiór całości i irytując, zmuszają do obniżenia oceny. Na szczęście drugi tekst w zbiorze, czyli Dzieje jednej nocy, prezentuje się znacznie ciekawiej. Ale o nim za tydzień.




Tytuł: Zaginiony milion / Dzieje jednej nocy
Data wydania: 2014
Autor: Paweł Borys Henelt
Wydawca:  Wielki Sen
Seria: Seria z Warszawą
ISBN: 978-83-62391-30-1
Format: 172s.
Gatunek: kryminał / sensacja / thriller
Zobacz w: Kulturowskazie
Ekstrakt: 40%
  

  
  

  Siła myśli Kopernika

  Joanna Kapica-Curzytek

  Owen Gingerich Książka, której nikt nie przeczytał
  

  
  Książkę, której nikt nie przeczytał można bez obaw nazwać opowieścią detektywistyczną, i to z więcej niż jednym dreszczykiem. Zbiega się w niej wiele naukowych wątków, ujętych przez autora w przystępnej formie.
Ekstrakt: 90%
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Mamy za sobą rok Mikołaja Kopernika (1473-1543). Wydawnictwo Copernicus Center Press uświetniło te obchody, wznawiając Książkę, której nikt nie przeczytał Owena Gingericha, uczonego z USA. W oryginale publikacja ukazała się w 2004 (w tym samym roku było jej u nas pierwsze wydanie), a głównym tematem jest przełomowe odkrycie genialnego astronoma, zawarte w jego nieśmiertelnym dziele O obrotach sfer niebieskich. Siła oddziaływania myśli Kopernika na naukę i kulturę, także w naszych czasach, jest przeogromna, o czym możemy się przekonać, sięgając po publikację amerykańskiego autora.
Smutnym zbiegiem okoliczności, Owen Gingerich zmarł wiosną 2023 roku w wieku 93 lat. Był z wykształcenia astronomem i historykiem nauki, który pozostawił po sobie znaczący dorobek, nie tylko naukowy, ale też popularyzatorski. Postać Mikołaja Kopernika znajdowała się w centrum jego zainteresowań przez większość jego życia. Gingerich był między innymi członkiem międzynarodowego komitetu przygotowującego obchody pięćsetnej rocznicy urodzin Kopernika w 1973 roku. Kilkanaście lat temu ukazała się u nas jego książka (napisana wspólnie z Jamesem MacLachlanem) pt. Mikołaj Kopernik. Gdy Ziemia stała się planetą (WSH Pułtusk, 2005). Publikacja zbiegła się w czasie z sensacyjnym odkryciem grobu Mikołaja Kopernika w katedrze we Fromborku. Za sprawą swojej działalności naukowej (ale też i ciekawego epizodu z młodości  o czym możemy przeczytać we wstępie) Gingerich nawiązał z Polską długoletnie, szczególne więzi, o czym świadczyć może też to, że w 2008 roku został doktorem honoris causa Uniwersytetu Zielonogórskiego. 
Sylwetkę Owena Gingericha ciekawie przedstawił  z wieloma osobistymi akcentami   tłumacz tej książki. Szkoda, że wydawca nie zadbał o zamieszczenie chociażby kilku zdań także o nim. Jarosław Włodarczyk jest wykształcenia astronomem i historykiem astronomii. Ma on na swoim koncie nie tylko bogaty dorobek naukowy, ale także popularyzatorski i translatorski. Osobiście bardzo cenię sobie jego publikację Księżyc w nauce i kulturze Zachodu. Jako odbiorcy Książki, której nikt nie przeczytał nie mogliśmy więc znaleźć się w lepszych rękach.
Skąd wziął się tytuł? Wyjaśnia to we wstępie sam autor: tak właśnie nazwał dzieło życia Kopernika Artur Koestler w swojej książce o historii astronomii pt. Lunatycy (wyd. polskie Zysk i s-ka, 2002). Określenie to ma szerszy kontekst i nawiązuje do tego, że przez stulecia bezrefleksyjnie  przedrukowywano De revolutionibus z utrwalonym błędem. To po części stwierdzenie faktu, a po części trochę złośliwa konstatacja, zważywszy na to, że Kopernik u Koestlera niekoniecznie przedstawiony jest w pozytywnym świetle.
I z tymi oto słowami Koestlera wchodzi w polemikę Owen Gingerich. Przyznaje jednak, że tak naprawdę Książka, której nikt nie przeczytał przybliża nam historię powadzonych przez niego badań naukowych, polegających na spisaniu egzemplarzy pierwszego i drugiego wydania De revolutionibus Kopernika przechowywanych w bibliotekach na całym świecie. Każdy wolumin został przez niego szczegółowo opisany, jeśli chodzi o miejsce jego przechowywania, stan techniczny i zapiski na marginesach. Oględziny te pozwoliły potwierdzić, że dzieło Kopernika było jak najbardziej czytane!
I tak oto nudna z pozoru czynność szperania w starych książkach w opowieści Owena Gingericha zamienia się w coś najbardziej fascynującego na świecie i wywołującego dreszcz emocji. Ileż kryje się tam ukrytej wiedzy i ciekawostek, które autor z wielką znajomością rzeczy wydobywa na powierzchnię. Poruszana przez niego tematyka jest imponująco rozległa i wykracza znacznie poza historię życia i dokonań Mikołaja Kopernika. Przeczytamy dużo o Joachimie Retyku, bez którego publikacji dzieła astronoma z Fromborka by nie było. Oprócz tego poznamy realia ówczesnej epoki, zwłaszcza te dotyczące uprawiania nauki, historię drukarstwa, podstawy informacji naukowej i bibliotekoznawstwa, organizacji aukcji Jestem przekonana, że i tak nie wymieniłam wszystkiego.
Genialne odkrycie Mikołaja Kopernika zostało pokazane na szerokim tle tego, co w astronomii było przed nim i po nim. Gingerich świetnie opisał recepcję jego teorii naukowej. Prześledził nie tylko  ewolucję myślenia poszczególnych astronomów, konfrontujących się z myślą Kopernika, ale też zwrócił uwagę na szerokie zmiany kulturowe, które dzięki niemu dokonały się na świecie. Autor jest tu zatem nie tylko pełnym pasji popularyzatorem nauki, ale jest także historykiem idei i kultury. Co więcej, występuje też w roli eksperta sądowego, a nawet detektywa-amatora  ze znakomitym zresztą efektem.
Książka zawiera liczne mapy, wykresy i ilustracje, co bardzo pomaga w śledzeniu wywodu autora. W kolorowej wkładce  znajdziemy zdjęcia, na których widać niektóre ciekawe szczegóły, opisywane przez Owena Gingericha. Lektura być może nie zawsze jest najłatwiejsza, przede wszystkim ze względu na bogactwo wielu wątków książki, a także na konieczność podążania za szczegółami dotyczącymi teorii astronomicznych. W tym zakresie wymaga to wcześniejszej znajomości ich podstaw, choć autor wiele rzeczy cierpliwie wyjaśnia. Tak więc nie pozostaje nam nic innego, jak zagłębić się w lekturze. Po przeczytaniu tej książki być może nabierzemy ochoty, by obejrzeć egzemplarze dzieła Kopernika. Są one rozsiane po całym świecie, a w książce znajdziemy też listę, gdzie dokładnie się znajdują. Jak się okazuje, naukowe odkrycie sprzed prawie pięciuset lat nadal inspiruje i przypomina, jak wielkie znaczenie dla ludzkości ma gromadzona od pokoleń wiedza.
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  Krótko o książkach:Miłość i 

  Joanna Kapica-Curzytek

  Daphne duMaurier Ptaki i inne opowiadania
  

  
  W opowiadaniach z tomu Ptaki i inne opowiadania brytyjska autorka znakomicie uchwyciła to, co nieznane, nieoczywiste i i niesamowite.
Ekstrakt: 90%
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Bardzo cieszy, że systematycznie wznawiane są u nas utwory literackie Daphne du Maurier (1907-1989), słynącej z sugestywnej, budzącej dreszcz prozy. Rebeka czy Kozioł ofiarny zaliczają się już do klasyki światowej literatury. 
Nie inaczej jest z opowiadaniem Ptaki, na którego motywach powstał kultowy thriller w reżyserii Alfreda Hitchcocka. Symbolika tego utworu jest bogata i wiele już na ten temat pisano. Dzisiaj, w dobie rosnącej świadomości ekologicznej, tekst ten nabiera dodatkowego niepokojącego wydźwięku. Można tu dostrzec świat, w którym człowiek staje się bezradny wobec zbuntowanej przeciw niemu natury. 
Jak najbardziej warto poznać także pozostałe pięć tekstów. Najdłuższy z nich, Monte Verità, mający formę pośrednią między opowiadaniem a powieścią, jest sugestywny i mocno niepokojący. Skupia się na uporczywości uczuć, zawiera też motywy utopii. U Daphne du Maurier miłość i wieczność są ze sobą związane przedziwnym węzłem. Tak samo jest w Jabłonce, opowiadaniu genialnie akcentującym grozę sformułowania małżeństwo aż po grób. Od czystej miłości jest tak blisko do złych uczuć Przekonuje nas o tym także Prowincjonalny fotograf. Wakacje w modnej wakacyjnej miejscowości okazują się dla pewnej markizy wstępem do tragedii. Warto zwrócić uwagę na świetnie tu oddaną atmosferę leniwego, upalnego lata. Nieco słabszy tekst Pocałuj mnie jeszcze raz skupia się na powiązaniach miłości ze śmiercią. Z kolei Stary ma puentę na tyle zaskakującą, że zmusza do ponownej lektury.
Wszystkie opowiadania mają bogato zarysowaną realistyczną scenerię, znakomicie kontrastującą z tym, co można nazwać inną rzeczywistością. Ten mocno poruszający tom opowiadań długo pozostawia po sobie głębokie wrażenie i nie pozwala o sobie zapomnieć.
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  Sztuka życia

  Joanna Kapica-Curzytek

  Joan Didion Graj jak się da
  

  
  Powieść Graj jak się da jest osobistą historią, portretem pewnej epoki i zarazem diagnozą społeczną. Nadal aktualną, i to po ponad pół wieku od jej pierwszego wydania.
Ekstrakt: 80%
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Lektura znakomitej książki biograficznej Świat według Joan Didion zainspirowała mnie do tego, aby ponownie sięgnąć po Graj jak się da, amerykańskiej prozaiczki, scenarzystki i dziennikarki. Ta książka została niedawno u nas po blisko czterdziestu latach wznowiona, w oryginale ukazała się w 1970 roku. Jak czyta się ją obecnie, po ponad pięciu dekadach?
Ciekawym wprowadzeniem do lektury jest wstęp Davida Thomsona, między innymi powieściopisarza i krytyka filmowego. Jego tekst pozwala nam lepiej dostrzec te szczegóły i niuanse, które mogłyby umknąć nam jako osobom nie tak szczegółowo zorientowanym w realiach amerykańskich. Akcja Graj jak się da toczy się w latach 60. XX wieku, w Kalifornii, w środowisku filmowym. Główna bohaterka, Maria, jest aktorką i aktualnie przechodzi kryzys swojej kariery.
Można by rzec, spełnienie marzeń dla tych wszystkich, którzy żałują, że nie urodzili się w Stanach Zjednoczonych. Cóż może być bardziej bajkowego niż wieczne kalifornijskie lato i kariera w amerykańskim filmie? Dom z basenem i przejażdżki po autostradzie  takie bez celu, w nieskończoność, byle tylko być w drodze. Drinki i przyjęcia To, wypisz wymaluj, obraz zachodniego dobrobytu, który zawsze przyciągał, fascynował i inspirował. Bez wątpienia był to jeden z powodów, dla których w szarych i przaśnych latach PRL-u tak chętnie sięgaliśmy po tę powieść. Ach, być aktorką w Ameryce
Ale to tylko ulotna nuta głowy, która jest w perfumach wyczuwalna jest tylko przez krótką chwilę, zanim nie rozwiną się głębsze warstwy. Szybko daje się dostrzec, że Maria jest kobietą z problemami. Dopada ją kryzys w związku, kariera zawodowa napotyka przeszkody. Główna bohaterka radzi sobie ze wszystkim tak jak potrafi. Jako aktorka jest w odstawce, ale w życiu próbuje jeszcze grać różne role (to nawiązanie do postaci szekspirowskiego Jaga, wymienionego w pierwszym zdaniu książki). Maria chce zachować twarz kobiety sukcesu. Jej najbardziej dramatyczna kreacja to bez wątpienia ta związana z macierzyństwem.
Uderzający jest emocjonalny dystans, z którym Didion portretuje Marię, tracącą stopniowo grunt pod nogami. Autorka nie ocenia, ale dokumentuje. Wszystko jest tu sterylne, wypreparowane, a każda kolejna scena z konsekwencją  by nie powiedzieć, z dziennikarską rzetelnością i precyzją - pokazuje nam rozpad osobowości i staczanie się w nicość. Jak ujmuje to we wstępie Thomson, to zapis stanu ducha schyłku pewnej epoki w kulturze Zachodu (którego jedną z nieformalnych stolic była Kalifornia). Jeśli wczytamy się w tę powieść wystarczająco dokładnie, dostrzeżemy tutaj w pełni zapowiedź tego, co w USA przyszło niedługo później: radykalne przemiany społeczne, będące między innymi skutkiem zniesienia segregacji rasowej, kryzys opioidowy i wzrost liczby przypadków zaburzeń zdrowia psychicznego.
Wspomniane pierwsze zdanie Graj jak się da - Co jest przyczyną zła u Jaga? może też kierować nas w stronę odczytania tej powieści jako traktatu moralnego. Główna bohaterka nie chce na to pytanie znać odpowiedzi. Oznacza to, że poszukuje ona w człowieku tego, co jest poza dobrem i złem. Amoralność? A może jest tak, że Didion pozwala nam spojrzeć na Marię jako na ofiarę ówczesnej rzeczywistości, gdzie kobiety nie były wysoko w hierarchii? To gorzka konstatacja, ale i głęboka diagnoza społeczna. Z perspektywy czasu jesteśmy w stanie dostrzec o wiele więcej niuansów sytuacji, w jakiej znalazła się główna bohaterka, między innymi za sprawą rozwoju wiedzy psychologicznej, który dokonał się przez ostatnie dekady, jak również dzięki innej pozycji kobiet w społeczeństwie.
Trudno więc wymagać od Marii dobra, trudno doszukiwać się w niej zła. Ona po prostu gra jak się da = tak jak gra się na przykład w kości, dostosowując się do warunków i wykorzystując ograniczone możliwości. Wiem,, co znaczy >nic
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  PRL w kryminale:Uważaj z kim grasz w brydża!

  Sebastian Chosiński

  Paweł Borys Henelt Zaginiony milion / Dzieje jednej nocy
  

  
  W jednym tomie z Zaginionym milionem wydawnictwo Wielki Sen opublikowało jeszcze jeden tekst Pawła Borysa Henelta, który pierwotnie ukazał się w 1960 roku na łamach Słowa Powszechnego. Dzieje jednej nocy wypadają jednak ciekawiej. Głównie dlatego, że są obszerniejsze, a więc autor ma więcej czasu i miejsca, aby skonstruować bardziej wyrafinowaną fabułę i rozwinąć portrety psychologiczne najważniejszych postaci.
Ekstrakt: 60%
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Pisząc przed tygodniem o  najprawdopodobniej  debiutanckim gazetowcu Pawła Borysa Henelta, czyli opublikowanym na łamach dziennika Słowo Powszechne w 1959 roku Zaginionym milionie, dostrzegałem jego powinowactwo fabularne z wydaną sześć lat później powieścią milicyjną Jerzego Edigeya Trzy płaskie klucze. Z kolei podczas lektury starszych o rok Dziejów ostatniej nocy przychodziło mi na myśl, że pod względem akcji zaskakująco blisko im do Pamiętnika inżyniera Heyny Zbigniewa Safjana. Przyznam, że dziwiły mnie te powiązania, zwłaszcza że oryginalnym pomysłodawcą okazuje się dwukrotnie aktor, o którym w zasadzie nie wiem nic. Może więc rzeczywiście jest to pseudonim literacki któregoś z bardziej uznanych twórców? By odpowiedzieć na to pytanie, trzeba by przeprowadzić intensywniejsze śledztwo.
Dzieje jednej nocy początkowo nosiły inny tytuł  po raz pierwszy ukazały się w Słowie Powszechnym w 1960 roku (w numerach od 197 do 231) jako Ostatnia noc profesora Krzyńskiego. Gdy jednak trzy lata później przedrukowało powieść wrocławskie Słowo Polskie, a w jeszcze następnym roku Nowiny Rzeszowskie  pojawił się już nowy szyld. Bardziej tajemniczy i dwuznaczny, pomijający niełatwe do wymówienia nazwisko jednego z bohaterów. Pod tym też tytułem przed dekadą tekst ten wznowiło wydawnictwo Wielki Sen (w jednym woluminie z Zaginionym milionem). Na kartach Dziejów jednej nocy pojawiają się ci sami oficerowie i podoficerowie Milicji Obywatelskiej, którzy prowadzili dochodzenie w sprawie zniknięcia miliona z kasy warszawskiego banku, choć tym razem muszą wybrać się do Konstancina, gdzie popełniono okrutne morderstwo.
Prym wiedzie ponownie major Wiktor Zaruba, a towarzyszą mu kapitan Michał Mielżyński, porucznik Zbigniew Madej, chorąży Rela (w innym miejscu nazywany sierżantem) oraz sierżant Świt (tytułowany też kapralem). Jak widać, Zaruba lubi mieć wokół siebie wianuszek wiernych wyznawców. Wprowadzeniem do właściwej fabuły jest nadzwyczaj interesująca scena, która rozgrywa się w jednej ze stołecznych kawiarni. Z Kamilą Porocką, kobietą w średnim wieku, choć wciąż atrakcyjną, spotyka się starszy mężczyzna. Nie jest to jednak wcale randka. Raczej na odwrót. Mężczyzna stara się wyperswadować kobiecie plany ślubne, jakie żywi ona wobec jego brata Albina, który zresztą wcześniej musiałby się jeszcze rozwieść. Przekonuje ją, że udziały w firmie, jak i dom  wszystko to jest formalnie własnością żony. Jeżeli więc Porocka liczy na to, że żeniąc się z Albinem, zgarnie jego majątek  jest w wielkim błędzie.
Na razie jeszcze nie dowiadujemy się, kim jest wzmiankowany Albin ani też jego brat. Ale nie jest to wcale tajemnica, którą Paweł Borys Henelt długo skrywa przed czytelnikiem. Poznajemy ją w kolejnym rozdziale. Ba! okazuje się wówczas nawet, że major Zaruba bardzo dobrze zna wiekowego Casanovę  to profesor Albin Krzyński, naukowiec, specjalista od prefabrykacji antybiotyków. Zaruba odwiedza go w willi w Konstancinie, by porozmawiać i pograć  także w towarzystwie innych gości  w brydża. Profesor, znając sławę oficera milicji, prowokuje go. Oznajmia głośno, że ma przy sobie dwieście tysięcy złotych (miał przeprowadzić tego dnia transakcję, ale przełożył ją na jutro). Trzyma tę kwotę w biurku, w szufladzie, która nie jest zamknięta na klucz. Na dodatek kładąc się spać, zażyje tabletkę nasenną. Słowem: prosi się on o napad i kradzież.
Rano Zaruba pojawia się w komendzie, aby wyjechać służbowo do Radomia i wtedy dociera do niego wiadomość o popełnionym w nocy w Konstancinie morderstwie, którego ofiarą padł profesor Krzyński. Major jedzie na miejsce zbrodni. Okazuje się, że mężczyzna zginął od uderzenia między oczy jakimś bardzo twardym i ostrym narzędziem. Z biurka profesora zniknęła natomiast gotówka, o której mówił podczas brydża. Milicjant jest przekonany, że za zbrodnią i kradzieżą stoi ktoś, kto był wieczorem u Krzyńskich i wszystko słyszał. Ale, jak się okazuje, to całkiem sporo osób. W tym: żona profesora Elżbieta (z którą chciał się rozwieść, aby ożenić się z Kamilą Porocką), córka ofiary Ewa Ziemska i jej mąż  lubiący nocne życie adwokat. Do tego brat naukowca Mikołaj Krzyński (to on rozmawiał z Porocką w stołecznej kawiarni), jego szwagier lekarz Aleksander Kotoński, sąsiedzi Zarembowie, wreszcie Andrzej Żuk  dwudziestotrzyletni adoptowany syn profesorostwa. A nie można zapominać również o służbie: pokojówce Helence Prokop, ogrodniku i palaczu w jednym Stanisławie Tylickim, a nawet jego konkubinie Magdalenie Rybickiej.
Podejrzanych, jak widać, nie brakuje. Jakby tego było mało, relacje w rodzinie ofiary były mocno niezdrowe. Co najmniej kilka osób mogło mieć interes w tym, by nie dopuścić do rozwodu Albina z Elżbietą, a ilu chętnie złakomiłoby się na dwieście tysięcy gotówką  sam Bóg raczy wiedzieć. Jak to często bywa w takich sytuacjach, zeznania świadków bywają sprzeczne, nie wszyscy też mówią prawdę, a jeszcze inni świadomie kłamią. Na szczęście major Zaruba jest z tych milicjantów, którzy nie wypadli krowie spod ogona. Obdarzony jest dużą inteligencją i bogatą wyobraźnią. Czego nie wie (czytaj: wszelkiego rodzaju plotki), podpowiada mu zaznajomiony z oficerem dziennikarz Michał Bucikiewicz, który ma ten fart, że często pojawia się przypadkowo w miejscach, w których dzieje się coś ważnego. Dzięki temu w sprawie zabójstwa profesora Krzyńskiego ma całkiem sporo informacji, które może sprzedać majorowi. Tym sposobem śledztwo powoli, ale konsekwentnie toczy się do finału, który pomysłowy oficer rekonstruuję na miarę talentu reżyserskiego Adama Hanuszkiewicza czy Kazimierza Dejmka. Warto przeczytać, choć z leciutkim przymrużeniem oka!
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  Przygody z literaturą

  Miłosz Cybowski

  Fred Hoyle Czarna chmura
  

  
  Choć Fred Hoyle był przez większość swojego życia głównie naukowcem, to jednak dość wcześnie rozpoczął swoją karierę pisarską jako autor powieści sf. Czarna chmura jest jego pierwszym i, według niektórych, najlepszym dziełem.
Ekstrakt: 40%
[image: Czarna chmura]
Zacznijmy od końca, czyli od posłowia, którego autorem jest Richard Dawkins, podobnie jak Hoyle naukowiec i autor m.in. Samolubnego genu. To właśnie Dawkins stwierdza, iż Czarna chmura to jedna z najlepszych książek science fiction, jakie w ogóle napisano, dorównująca najwybitniejszym dokonaniom Isaaca Asimova i Arthura C. Clarkea. Co więcej, od pierwszej strony czujemy, że to «kawał dobrego pisarstwa», jedna z tych powieści, które pochwycą nas przy pierwszym zdaniu i nie puszczą, aż skończymy lekturę po raptem kilku godzinach[bookmark: a1]1). Rozwieję Wasze wątpliwości  mimo wszystkich tych peanów Dawkinsa powieść Hoylea plasuje się zdecydowanie poniżej przeciętnej. Nie jest to ani dobre pisarstwo, ani szczególnie dobra fantastyka naukowa.
Czarna chmura jest zwyczajną (choć zapewne innowacyjną jak na czasy swojego powstania) powieścią o pierwszym kontakcie. Wiele miejsca poświęcono tutaj na dokładny opis badań astronomicznych, które zupełnym przypadkiem doprowadziły do niespodziewanego odkrycia tego, co później otrzymało miano tytułowej czarnej chmury. Środowisko naukowe okazuje się niezwykle sprawne i działające w sposób, który trudno uznać za realistyczny  nagłe odkrycie prowadzi do całego szeregu dalszych kroków podejmowanych w ekspresowym tempie.
O ile jednak pewne uproszczenia na samym początku wydają się całkiem znośne, to sposób, w jaki akcja rozwija się później (kiedy okazuje się, że trzeba podjąć pewne stanowcze kroki mające na celu dalsze badania zbliżającej się do ziemi chmury) zaskakuje naiwnością. Oto bowiem okazuje się, że najbardziej antypatyczny naukowiec, Christopher Kingsley, z powodzeniem wymusza na rządzie brytyjskim powołanie międzynarodowego zespołu badawczego, którym sam będzie kierował. Sprowadza do niego ludzi, których chce, buduje tam wszystko, na co tylko ma ochotę i rządzi wszystkim niczym oświecony despota, mający w głębokim poważaniu polityków. Wątek konfliktu między naukowcami a ludźmi u władzy jest tu zresztą bardzo silnie, wręcz karykaturalnie, zarysowany. Czytelnik nie może mieć wątpliwości, że to właśnie naukowcy okazują się o wiele bardziej sprawni w sytuacjach kryzysowych.
Akcja szybko nabiera tempa, ale przez to, że zdecydowana większość powieści opiera się na dialogach prowadzonych niemal wyłącznie przez Kingsleya z innymi, zdecydowanie mniej bystrymi, bohaterami, trudno uznać ją za szczególnie zajmującą. Naukowcy przerzucają się różnymi argumentami, ale to właśnie błyskotliwy Kingsley ma zawsze rację. Z wyjątkiem dokooptowanego do zespołu Rosjanina (który, rzecz jasna, posługuje się łamaną angielszczyzną i zawsze rzuca jakimś drętwym żartem albo przekleństwem  brakuje tylko, żeby żłopał wódkę do popołudniowej herbaty) wszyscy inni są szarą, nierozróżnialną masą. Ich jedyną rola to tak naprawdę bycie interlokutorami głównego bohatera, by tym bardziej podkreślić jego geniusz, bystrość i nieszablonowe myślenie.
Czasami głos przejmuje wszechwiedzący narrator, który opisuje globalne skutki wizyty tytułowej chmury. Miliony ludzi umierają, klimat ulega zmianie w wyniku przesłonięcia słońca, ale zostało to przedstawione w zupełnie pozbawiony emocji sposób. I nawet naukowcy nie wydają się szczególnie wzruszeni takim obrotem spraw, bo dzięki przenikliwości  jakże by inaczej  Kingsleya byli w stanie przygotować się na nadciągające zmiany. Nie zabrakło w ich gronie kobiet, ale ich rola jest czysto praktyczna: jedna jest żoną miejscowego ogrodnika, a druga grą na fortepianie umila życie oderwanym od reszty świata naukowcom. Kiedy zostają dopuszczone do dyskusji, to dzieje się to wyłącznie po to, by ukazać ich brak rozeznania i pozwolić mężczyznom na niewybredne (dziś powiedzielibyśmy  seksistowskie) komentarze. 
Czarna chmura ma swoje momenty i niektóre pomysły Hoylea zasługują na uwagę, ale w ostatecznym rozrachunku nie jest (i nigdy nie była) to książka na miarę klasycznych dzieł Asimova czy Clarkea.

[bookmark: a1t]1) Dla zainteresowanych: pierwsze zdanie powieści to Epizod Czarnej Chmury zawsze mnie fascynował.
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  Smutki i radości

  Joanna Kapica-Curzytek

  George Eliot Adam Bede
  

  
  Twórczość dziewiętnastowiecznej brytyjskiej pisarki nadal warta jest odkrywania. Jej powieść Adam Bede, to bardzo dobra ku temu okazja.
[image: Adam Bede]
W zeszłym roku Wydawnictwo MG wznowiło najsłynniejszą chyba książkę George Eliot: Miasteczko Middlemarch, napisaną w latach 1871-2. To ostatnia powieść w jej dorobku, natomiast Adam Bede była debiutem. Wydana w 1859 roku, od razu została wysoko oceniona przez krytyków, jak i dobrze przyjęta przez czytelników. Jej akcja toczy się w prowincjonalnej Anglii i zapewne już wtedy wzbudzała tęsknotę za dobrymi, spokojnymi czasami, w których wszystko toczyło się gładko i bez przeszkód. George Eliot sportretowała tutaj życie wiejskiej społeczności w 1799 roku.
Tak jak wszystkie powieści z tej epoki, Adam Bede ma wspaniale, wręcz drobiazgowo zarysowane realia oraz wyraziste charaktery postaci. To czyni tę książkę głęboką pod względem psychologicznym. Czy do końca wiarygodną  to już kwestia indywidualnej oceny. Tytułowy bohater, 26-letni Adam, jest niemal bez skazy  oddany syn, dobrze wychowany i inteligentny mężczyzna, zawsze chętny do pomocy innym. I, pomimo młodego wieku, ma świetnie przemyślany plan na życie.
Nie on jednak jest w tym utworze główną postacią. George Eliot pozwala nam się przyjrzeć relacjom łączącym Adama z czwórką innych młodych osób. W zasadzie można powiedzieć, że nikt nie wysuwa się tutaj na pierwszy plan, choć początkowe sceny mogłyby sugerować, że centralne miejsce zajmie tutaj Dina Morris. Metodystka, utalentowana, charyzmatyczna głosicielka słowa bożego reprezentuje nowe pokolenie kobiet, chcących zaznaczyć swoją obecność w sferze publicznej. Warto dodać, że jej pierwowzorem była ciotka George Eliot.
Adam Bede jest wyróżniającym się pracownikiem. Nic dziwnego, że Arthur Donnithorne, obejmujący ziemski majątek w spadku, widzi w nim swojego zarządcę i prawą rękę. Ich wzajemne relacje zostają tu wystawione na wielką próbę, przede wszystkim za sprawą Hetty, która jest ubogą powinowatą Diny. Tu ciekawy jak na tamte czasy akcent, bo George Eliot opisując jej postać, podkreśla, że oglądali się za nią nie tylko mężczyźni, ale też i kobiety
Rozwijając poszczególne wątki, autorka stawia swoich bohaterów przed niejedną życiową próbą. W pamięć zapada najgłębiej przypadek młodej matki. Pod wpływem takich, a nie innych społecznych uwarunkowań dopuściła się dramatycznego czynu. Została osądzona i uznana za winną. Drobiazgowo opisane jej przeżycia i stan ducha świadczy wyraźnie o tym, że już wtedy George Eliot miała intencję, aby zasiać u czytających wątpliwości, czy aby na pewno świat dla kobiet jest sprawiedliwy. Pięknie pokazuje też akt siostrzeństwa, bezwarunkowej solidarności z drugim człowiekiem, niezależnie od tego, jaki czyn obciąża jego sumienie.
Adam Bede z pewnością nie jest utworem doskonałym, są tu pewne niedociągnięcia i słabsze rozwiązania fabularne, akcentowane już przez dawniejszych krytyków, na przykład Henryego Jamesa. Trudno mi więc zgodzić się z opisem wydawcy na czwartej stronie, w której powieść ta określona jest jako największe arcydzieło George Eliot i jej najlepsza. Co wobec tego zrobić z wspomnianą przeze mnie książką Middlemarch, która kilka lat temu została uznana przez krytyków za najlepszą brytyjską powieść wszech czasów w rankingu BBC?
Po tego rodzaju utwory sięgamy nie po to, by doszukiwać się w nich literackiego ideału. Szukamy w nich raczej obrazów świata, którego dzisiaj już nie ma, chcemy wniknąć w stan ducha żyjących przed nami ludzi, może też inspirować się ich wyborami życiowymi i systemem wartości. Wszystko to znajdziemy w Adamie Bede. Lektura tego utworu otwiera przed nami szerokie horyzonty, jest świetnym wehikułem czasu, pozwalającym nam dowiedzieć się, jakie były w czasach przed nami smutki i radości powszedniego życia (to także cytat z czwartej strony okładki). I to wcale nie musi być najlepsza powieść George Eliot  może być po prostu wystarczająco dobra, a nawet  bardzo dobra. I taka w moim przekonaniu jest.
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  PRL w kryminale:Kopan i kwasopran

  Sebastian Chosiński

  Paweł Borys Henelt Plany rakiety X-1 zaginęły
  

  
  Skoro major Wiktor Zaruba, bohater powieści milicyjnych Pawła Borysa Henelta, jest jednym z najwybitniejszych przedstawicieli prawa, jakich świat nosi, to i sprawy, którymi się zajmuje, muszą być niezwykłej wagi. W wydrukowanym w 1962 roku na łamach Słowa Powszechnego gazetowcu Plany rakiety X-1 zaginęły próbuje on złapać podstępnych szpiegów, którzy czyhają na genialny polski wynalazek.
Ekstrakt: 50%
[image: Plany rakiety X-1 zaginęły]
Kimkolwiek był Paweł Borys Henelt (biorę nawet pod uwagę opcję, że to pseudonim literacki), trzeba przyznać, że jako autor powieści milicyjnych niezbyt wysokich lotów, wykazywał się mimo wszystko sprawnością warsztatową. O co nie było wcale tak łatwo, publikując jedynie na łamach gazet codziennych. Przyglądając się jednak jego tekstom publikowanym po latach w wersjach książkowych przez warszawskie wydawnictwo klubowe Wielki Sen, można dostrzec ewolucję  każdy kolejny był bardziej rozbudowany fabularnie i, co za tym idzie, dłuższy. O ile jego debiutancki gazetowiec, czyli drukowany na łamach Słowa Powszechnego Zaginiony milion (1959), można zakwalifikować jako dłuższe opowiadanie, to pochodzące z roku następnego Dzieje jednej nocy [Ostatnia noc profesora Krzyńskiego] są już mikropowieścią. A dzieło trzecie w kolejności, to jest Plany rakiety X-1 zaginęły  są już pod względem rozmiarów powieścią pełną gębą.
Plany również pierwotnie ukazały się w Słowie Powszechnym, tyle że w 1962 roku: odcinek pierwszy w numerze czwartym, a ostatni (sześćdziesiąty trzeci)  w dziewięćdziesiątym dziewiątym. Co świadczyłoby o tym, że publikacja tej historii nie miała charakteru ciągłego. W formie książkowej ta, przede wszystkim szpiegowska, opowieść ujrzała światło dzienne nieco ponad pół wieku po premierze. Czy warto było na nią czekać? Zależy co kto lubi. Pewne jest bowiem jedno: to typowa literatura rozrywkowa; w XIX wieku często określano ją mianem wagonowej. Choć akurat gdyby ktoś chciał w czasie podróży pociągiem przeczytać całe Plany rakiety X-1 zaginęły, musiałby zdecydować się na nieco dłuższy wojaż. Ot, na przykład ze Szczecina do Warszawy.
Zapoznając się z fabułą powieści Henelta, z miejsca odnosi się wrażenie, że autor inspirował się głównie powieściami sensacyjno-szpiegowsko-fantastycznymi sprzed lat. Pokrewnymi stylistycznie są chociażby Puama E (1936) z cyklu Wielkich gier Bernarda Żbika czy też dwa tuż powojenne dzieła Zygmunta Sztaby  Eryk Müller poszukuje siostry (1946) oraz Giełda przestaje notować (1947). Co je łączy? Fantastyczne i złowrogie wynalazki, na jakie wpadają genialni, chociaż nie zawsze docenieni fizycy czy chemicy. W Planach Henelta tę rolę pełni profesor Hieronim Poster oraz dwoje jego bliskich współpracowników: asystentka Irena Sawa i magister Barcz. Zanim jednak pojawią się oni na kartach książki, trochę czasu musi minąć. Co się wtedy dzieje? Pisarz wprowadza na arenę swojego ulubionego bohatera  polskiego Sherlocka Holmesa, czyli majora Wiktora Zarubę z Komendy Głównej MO w Warszawie.
Po rozwikłaniu zagadki zuchwałej kradzieży miliona złotych z jednego z warszawskich banków (co miało miejsce w Zaginionym milionie) oraz wyjaśnieniu tajemnicy zabójstwa profesora Albina Krzyńskiego (vide Dzieje jednej nocy) dzielny oficer staje się postacią rozpoznawalną, peerelowskim milicyjnym celebrytą. Wszyscy go znają, wielu szanuje, a ci, co mają się bać, czyli ludzie z półświatka  na dźwięk jego nazwiska trzęsą portkami. Zwłaszcza że, jak głosi fama, Zaruba rozprawił się nawet z bandą Niewidzialnego. Kto to? Tę historię czytelnicy poznali z powieści Nieuchwytny, którą Słowo Powszechne wydrukowało jednak dopiero po Planach, a więc w odwrotnej kolejności chronologicznej. W każdym razie kiedy w czasie nocnego powrotu do domu ktoś próbuje majora zabić, jego kompani  kapitan Michał Mielżyński, porucznik Zbigniew Madej i lekarz Zenon Pajewski  biorą pod uwagę, że za zamachem mogą stać niedobitki szajki. Ewentualnie inna grupa przestępcza, którą major aktualnie rozpracowuje, a na czele której stoi niejaki Hrabia.
Wtedy jeszcze Zaruba nie ma pojęcia o tym, że to działanie prewencyjnie jeszcze kogoś innego. Osób, które nie chcą dopuścić do tego, by zajął się on kolejnym dochodzeniem. Jakim? Major dowiaduje się o tym dopiero następnego dnia,, gdy bezpośredni szef wzywa go na spotkanie z trzema tajemniczymi oficerami: pułkownikami Zakrzewskim i Rudnickim oraz kapitanem Zającem. I chociaż w powieści nie jest to stwierdzone wprost, raczej nie ma wątpliwości co do tego, że są oni funkcjonariuszami kontrwywiadu wojskowego PRL (po reorganizacji dokonanej w 1957 roku zajmował się tym Zarząd I Wojskowej Służby Wewnętrznej). Czego mogą chcieć od skromnego milicjanta z Komendy Głównej? Otóż kilka tygodni wcześniej z kasy pancernej tajnego, nadzorowanego przez wojsko, laboratorium profesora Postera zniknęły plany wykonanej z kopanu (to nowy rodzaj stali o nadzwyczajnych właściwościach) rakiety Bumerang X-1, która byłaby w stanie ekspresowo wynieść człowieka na Księżyc. Byłoby to możliwe dzięki kolejnemu wiekopomnemu wynalazkowi  paliwu płynnemu o dużej mocy, które wymyślili Sawa i Barcz (i nazwali kwasopranem).
I pomyśleć, że to wszystko zrodziło się w głowach naukowców nie ze Stanów Zjednoczonych czy Wielkiej Brytanii, nawet nie w umysłach badaczy sowieckich, ale w naszych  polskich i ludowych! Tyle że zniknęło. Z sejfu pilnowanego dzień i noc przez trzech żołnierzy (oficera i dwóch podoficerów). Jeśli to stało się naprawdę, to musiała zadziać się jakaś sztuczka magiczna. Ale major Zaruba nie wierzy w magię, dlatego stawia tezę, że plany Bumerangu wciąż znajdują się dobrze ukryte przez złodzieja na terenie laboratorium. Z kilkoma swoimi ludźmi wprowadza się więc do odciętego od świata osiedla i zaczyna śledztwo. To z kolei wywołuje efekt domina, ponieważ MO z pomocą kolegów z kontrwywiadu wojskowego trafiają na ślad jeszcze innej (niż dwie wcześniej wspomniane) organizacji przestępczej. Powstała ona w Szwajcarii w czasach pierwszej wojny światowej, a jej zakres działalności pod wieloma względami przypomina  tak, to nie żart!  znane z filmów o agencie 007 Widmo (Spectre).
Biorąc pod uwagę, że Plany zaczęto drukować wiosną 1962 roku niemożliwe jest, aby autor miał jakiekolwiek szanse poznać na przykład filmową wersję Doktora No (premiera miała miejsce dopiero w październiku, lecz nie w Krajach Demokracji Ludowej). Chyba że Henelt miał dostęp do niepublikowanych w Polsce Ludowej powieści Iana Fleminga. Nie można jednak wykluczyć, że zaczerpnął ten koncept z innych klasycznych opowieści sensacyjnych, jak chociażby od Arthura Conana Doylea. Nie zmienia to w niczym faktu, że dzieło Polaka trudno zaliczyć do literatury wysokich lotów. Nie dorównuje ani książkom Doylea, ani Fleminga. Po latach czyta się je co najwyżej jako ramotkę-ciekawostkę, w której ego głównego bohatera rozdęte jest aż do granic przyzwoitości. Przed majorem Zarubą niemal wszyscy rozpościerają czerwone dywany. Pod jego wpływem nawet groźni przestępcy gotowi są zrezygnować z mało chlubnego fachu i zostać patriotami. Kobiety wręcz marzą o tym, aby je posiadł.
Ale czy temu ostatniemu można się dziwić, skoro w powieści Paweł Borys Henelt tak opisuje oficera MO: Zaruba był rzeczywiście uosobieniem męskiej urody. Nad wysokim czołem piętrzyła się rozwichrzona podczas snu ciemna czupryna, a pod nią, w oprawie długich, dziewczęcych rzęs, lśniły duże, jasnoniebieskie oczy. Prosty nos i może nieco twardy zarys brody nadawały tej twarzy wyraz męskiej siły. Spomiędzy czerwonych, gwiżdżących w tej chwili warg, błyskały białe i piękne zęby. Jak się nie zachwycić.
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  Po letniej flaucie następuje silne jesienne ożywienie na rynku. O czym można poczytać przed i po Halloweenie w fantastycznych czasopismach Niemiec?
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Redakcja została bardzo pozytywnie zaskoczona wiadomością o przyznaniu temu czasopismu nagrody Hall of Fame Europejskiego Stowarzyszenia SF (ESFS) w kategorii najlepszy magazyn. Warto przy okazji podkreślić, że do laureatów tej nagrody należą tym razem również Jacek Dukaj (najlepszy autor) oraz Sebastian Musielak (najlepszy tłumacz).
Piąte wydanie FFM serwuje ponownie kilka opowiadań z Niemiec, ale i z krajów, których twórcy są w Europie nieco mniej znani lub prawie zupełnie nieznani. Tematem przewodnim jest tym razem medycyna. I rzeczywiście: tematyka opowiadań sięga od narodzin po śmierć. O możliwości porodu na pokładzie stacji orbitalnej pisze Tessa Maelle (Niemcy), lecz jej pomysł wydaje się w nieco wymuszony i nieprzekonywujący sposób podporządkowany puencie opowiadania. Lucie Lukačovičová (Czechy) prezentuje klimatyczne opowiadanie o dekontaminacji skażonej metalami ciężkimi gleby za pomocą odpowiednio zmodyfikowanych roślin. Natomiast lekarka i autorka SF Jo Koren (Niemcy) straszy wizją wirtualnego umierania, które miałoby skrócić i złagodzić negatywny wpływ okresu żałoby na członków rodziny zmarłego.
Pozostałe teksty numeru niekoniecznie przynależą do literatury medycznej  można je raczej zaklasyfikować jako social fiction, ewentualnie jako cyberpunk lub solarpunk. Theresa Hannig (Niemcy) bada aspekty kulturowe masowego zastosowania genetycznie zmodyfikowanych inteligentnych zwierząt jako pracowników w świecie, w którym człowiek może mieć już tylko jeden zawód: konsument. Kanadyjka Lauren C. Teffeau wprowadza w ciężką i niebezpieczną pracę morskich poławiaczy plastiku  być może zawód, który kiedyś naprawdę będzie można wykonywać.
Najciekawszy tekst tej edycji pochodzi z Pakistanu i został napisany, jak wszystkie opowiadania numeru, przez kobietę. Kehkashan Khalid wykorzystała stare tradycje literackie regionu i prezentuje opowiadanie o nowoczesnej Szeherezadzie, która, korzystając z wszczepu domózgowego, umieszcza w internecie bez wiedzy rodziców feministyczne odpowiedniki opowiadań legendarnej perskiej księżniczki. Tekst jest dobrze skonstruowany, jego lektura wciąga. Nie ma wątpliwości, że jest to krytyczne spojrzenie na rolę nowoczesnej kobiety w kulturze islamskiej. Tym bardziej, że na próżno oczekiwać tutaj szczęśliwego zakończenia historii.
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Główny temat najnowszego numeru Geeka! to kolejny film Marvela. Chodzi o The Marvels, czyli przygody kobiecego tria Captain Marvel, Ms. Marvel i Moniki Rambeau. Poza przedstawieniem historii powstawania filmu oraz przybliżeniem protagonistek redakcja czasopisma oferuje obszerny wywiad z Nią DaCosta, reżyserką tego trzydziestego trzeciego filmu z Marvel Cinematic Universe.
Kogo MCU nie interesuje, ten nie musi od razu rezygnować z lektury. Wprawdzie strajk hollywoodzkich scenarzystów coraz mocniej daje się filmowym produkcjom we znaki, ale ograniczona ilość nowości na rynku powoduje, że trzeba zwrócić uwagę na franczyzy, które mają już parę ładnych lat na karku. Historia filmów ze świata Igrzysk śmierci jest dobrym pretekstem do artykułu o pracach nad prequelem The Ballad of Songbird & Snakes. Miały one miejsce między innymi w Nadrenii Północnej-Westfalii, zatem Dystrykt 12, ojczyzna Katniss Everdeen, leży w Zagłębiu Ruhry. Natomiast dwudziesty jubileusz świętuje w tym roku, aż trudno w to uwierzyć, druga odsłona Battlestar Galactica, co jest dobrą okazją do przypomnienia historii tego świetnego serialu.
Fanów horroru zainteresuje być może krótka historia serii Saw (Piła), której dziesiąta już odsłona ma znaleźć się pod koniec listopada w kinach. Jeśli ktoś jest jeszcze zbyt młody, aby mógł oglądać tak brutalne filmy, to ewentualnie przypadnie mu do gustu Pięć koszmarnych nocy, czyli długo wyczekiwana przez fanów adaptacja gry Five Nights at Freddys. Innym przyczynkiem ze świata horroru jest tym razem wywiad z poczytnym fińskim autorem kryminałów Maxem Seeckiem, który jest reżyserem filmu The Knocking.
Najciekawszy artykuł tego numeru wyszedł spod pióra Hanny Klaas. Autorka, będąc osobą niepełnosprawną, pochyla się nad tematem inkluzji takich osób w produkcjach filmowych oraz nad sposobem przedstawiania ich w filmach i seriach SF. Klaas przedstawia przypadki dobrze znane w fandomie, na przykład postaci sparaliżowanego profesora Charlesa Xaviera (w tej roli Patrick Stewart) i niewidomego prawnika Matta Murdocka, czyli Daredevila, granego przez Charliego Coxa. Zwłaszcza ten drugi włożył sporo pracy w poprawne odtworzenie postaci i został za to nagrodzony przez American Foundation for the Blind (Amerykańska Fundacja dla Niewidomych). Obaj artyści grają jedynie osoby niepełnosprawne, podczas gdy Jeremy Renner, odtwórca roli Hawkeyea, oraz Chella Man, który wciela się w serii Titans w postać Jericho, syna Deathstrokea, muszą żyć z niepełnosprawnością (Renner nosi aparat słuchowy, a Man jest od urodzenia głuchy). Jeśli jednak sądzicie, że nie ma już większych podobieństw pomiędzy postacią z filmu a odtwarzającym ją aktorem, to poczytajcie o Mayi Lopez alias Echo. Wcielająca się w tę postać Alaqua Cox jest (dokładnie jak Echo!) głucha, nosi protezę na jednej z nóg oraz jest indiańskiego pochodzenia.
Artykuł Klaas to jednak nie wyliczanka takich zgodności. Autorka poświęca kilka słów problemom związanym z umożliwieniem osobom niepełnosprawnym udział w produkcjach filmowych bez konieczności odtwarzania tak już uprzednio zdefiniowanych protagonistów. Dobrym przykładem jest Liz Carrals, znana polskiemu widzowi z ról w Netflixowym Wiedźminie oraz w serii Dobry omen. Jako anioł Saraqael aktorka nie była zmuszona do wytłumaczenia faktu, że tak potężna istota porusza się na wózku inwalidzkim. Klaas przestrzega równocześnie przed pewnym niebezpieczeństwem: istnieje tendencja rekompensowania niepełnosprawności przy pomocy specjalnych mocy protagonistów. Dopiero wtedy, gdy takie usiłowania nie będą miały miejsca, można jej zdaniem liczyć na pełne równouprawnienie.
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Jesienny numer tego czasopisma można z pewnością nazwać halloweenowym. Horror we wszelakich objawach króluje, choć redaktor naczelny Klaus Bollhöfener nie zapomina o fanach  innych form fantastyki. Jedynym rozczarowaniem są tym razem opowiadania: Julie Constantin serwuje groteskowy tekst o monstrualnym kafkowskim gmachu, w którym pewien nieważny urzędnik musi przeżyć godziny pracy bez zostania pożartym lub inaczej  zmaltretowanym. Natomiast historyjka o oddziale byłych księżniczek, który walczy ze szczególnie zawziętym duchem, ma w zamiarze być humoreską. No, nie wyszło.
Za to teksty publicystyczne do najgorszych na pewno nie należą. Profesor Hans Frey, badacz historii niemieckojęzycznej SF, dostarczył szkic pt. Romantyczny dreszcz w science fiction. Spostrzeżenia o jednym z literackich korzeni SF, w którym bardzo przejrzyście i obrazowo przedstawia wpływ romantyzmu na nowy w XIX wieku trend, jakim były wtedy pierwsze teksty fantastyczno-naukowe. Ze sporym zdziwieniem dowiedziałem się z artykułu, że pierwszą powieścią, którą można postrzegać jako SF, nie jest bynajmniej Frankenstein. Osiem lat wcześniej, w roku 1810, wydano mianowicie cechującą się umiarkowanym optymizmem i wiarą w postęp techniczny Ini. Roman aus dem einundzwanzigsten Jahrhundert (Ini. Powieść z XXI wieku) autorstwa Juliusa von Voßa.
O wiele ściślej z celtyckim świętem zmarłych powiązany jest artykuł Christiana Endresa o historii Rodziny Addamsów, czyli początkowo historyjkami komiksowymi nowojorskiego artysty Charlesa Samuela Addamsa. Skromne początki na łamach The New Yorkera przerodziły się w międzyczasie w zwycięski pochód horrorowej rodziny przez dziesięciolecia historii popkultury i wszelakie media. Wystarczy przypomnieć, że pierwszy sezon serialu Wednesday zdetronizował czwartą odsłonę Stranger Things w prymacie o najczęściej oglądany serial Netflixa.
Z horrorem i grozą kojarzy się w międzyczasie dosyć silnie amerykańskie Południe. O prozie, jaka stoi za tym fenomenem, referuje Jan Niklas Hochfeldt w artykule pt. Southern Gothic: Die bedrohlichen Schattenseiten des sonnigen Südens (Southern Gothic: O groźnych mrocznych stronach słonecznego Południa). Tutaj nić narracji rozpoczyna się od Williama Faulknera i jego opowieści z fikcyjnego hrabstwa Yoknapatawpha, a kończy na serialach telewizyjnych Czysta krew i Detektyw. Mniej więcej w tym samym regionie, choć raczej na jego północy, tworzył H. P. Lovecraft, autor, który odnowił oblicze gotyckiej powieści grozy i przygotował swoim horrorem kosmicznym podwaliny pod pojawienie się takich obrazów, jak Obcy. Od dziesięciu lat istnieje w Niemczech specjalny podcast Arkham Insiders poświęcony temu autorowi. Wywiad z jego twórcami daje pewien wgląd w prawdziwe, wcale nie aż tak samotne, życie Samotnika z Providence. Serię artykułów o horrorze zza wielkiej wody dopełnia szkic Björna Bischoffa o niesamowitych opowieściach twórców południowoamerykańskich: poczynając od realizmu magicznego Marqueza, autor opowiada o książkach współczesnych pisarek, jak np. Mariany Enríquez, Samanty Schweblin, Mónici Ojedy, Fernandy Melchor i Maríi Fernandy Ampuero.
Nie każdy lubi horror i czas Halloween. Dla takich czytelników phantastisch! przygotowało tym razem artykuł o niemieckich seriach zeszytowych Rex Corda i Ad Astra. Te kosmiczne thrillery nie mają z horrorem nic wspólnego, poza faktem, że powstały ze zmarłych. Początkowo były to mianowicie nieudane próby konkurowania z serią Perry Rhodan w latach sześćdziesiątych ubiegłego wieku. W międzyczasie oba projekty zostały reaktywowane i zdobyły stale rosnące grono wiernych czytelników.
Do innych niezwiązanych z horrorem artykułów należy wprowadzenie Alessandry Reß w świat jednego z najnowszych nurtów SF, jakim jest solarpunk. Jeśli dobrze zrozumiałem autorkę, to teksty zaliczane do tego podgatunku są dobrą alternatywą i odskocznią od ponurych opowieści katastroficzno-postapokaliptycznych. Solarpunk jest mianowicie umiarkowanie optymistyczny co do przyszłości ludzkości  jedynym warunkiem, aby przetrwać obecne kryzysy, jest wiara w postęp techniczny oraz zaakceptowanie konieczności zmian. Pożyjemy  zobaczymy.
Bardzo na czasie, choć nie było to zapewne zamierzone, jest artykuł Horsta Illmera o antologii izraelskiej SF pt. Zions Fiction. Autor przypomina przy okazji o utopistycznych początkach ruchu syjonistycznego i przybliża wizję Theodora Herzla, zawartą w obszernej pracy Der Judenstaat (Państwo żydowskie, 1896) oraz w noweli Altneuland (Stare-nowe państwo, 1902).
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Nie my znaleźliśmy temat przewodni numeru  to on znalazł nas, tak piszą redaktorki specyficznego magazynu fantastyki Queer*Welten (Queerowe światy). Chodzi tym razem o wiedźmy i czarownice, które  jeśli wierzyć Ivie Moor  autorce zawartego tutaj szkicu pt. Magiczno-systemowy nieporządek: Czarownice jako element zakłócający w światach przedstawianych, niejako z natury są postaciami nienormatywnymi  i to pod wieloma względami.
Najnowszy numer magazynu poświęcony jest zatem temu tematowi. Sześć zawartych w nim opowiadań krąży wokół zagadnienia, przedstawiając czarownice jako ofiary rządów patriarchatu. Przy tym słowo czarownica nie ogranicza opisywanych protagonistów do bycia tylko i wyłącznie kobietami. Nie mam żadnego problemu z takim postawieniem sprawy  życzyłbym sobie jednak po prostu nieco lepszych jakościowo tekstów. Jako najbardziej ambitne postrzegam opowiadanie Anny Zabini pt. Ein Mädchen und sein Tod (Dziewczyna i jej śmierć), traktujące o czarownicy w postapokaliptycznym świecie, w którym technologia i magia są nierozdzielnymi elementami cyberpunkowej rzeczywistości. Specyficzny styl autorki utrudnia odbiór, ale lepsze takie opowiadanie, niż teksty o kobietach oskarżonych o czary lub nowoczesne wersje bajki o Jasiu i Małgosi braci Grimm (a raczej o Hansie i Gertholdzie, czyli skazanej na powolną śmierć w lesie parze gejów, którym czarownica w piernikowym domku ratuje życie).
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Ukazujący się po raz piąty e-zine Weltenportal (Portal do światów) to projekt Christopha Grimma, do którego zapraszani są zarówno znaczący, jak i nowi autorzy fantastyki. Magazyn rozumie się jako platforma, za pomocą której publikuje się opowiadania oraz przedstawia nowe publikacje gatunkowe. W miarę możliwości nie zaniedbuje się komiksu. Dla czytelników rozumiejących niemiecki Weltenportal ma zasadniczą zaletę: na stronie magazynu można pobrać gratisową wersję w formacie PDF.
Wystarczy krótkie spojrzenie, aby zmiarkować, że czasopismo ma przejrzysty, profesjonalny layout i dobrą oprawę graficzną. Niektóre grafiki, przede wszystkim okładki autorstwa Detlefa Klewera oraz ilustracje wewnętrzne Ralfa H. Schneidera, są prawdziwą ozdobą numeru.
Najnowsze wydanie magazynu zawiera jedenaście opowiadań i shortów oraz jeden komiks i wiersz. Wprawdzie nie znalazłem wśród nich prawdziwych perełek, ale wszystkie teksty są na przyzwoitym poziomie. Niezmordowanym dostarczycielem miniatur jest Volker Dornemann znany z takich prac na łamach innych czasopism. Jednak najbardziej przypadły mi do gustu opowiadania krążące wokół tematu sztucznej inteligencji: podczas gdy S.A.I.S. Galaxa Acheroniana przewrotnie opisuje świat, w którym ludzkość przegrała wojnę z SI  i tylko dlatego w ostatecznym rozrachunku ocalała jako gatunek, to Herrschaft der Algorithmen (Panowanie algorytmów) Kaia Focke roztacza ponurą wizję cywilizacji opartej na zupełnym podporządkowaniu ludzkości rządom softwareu. Druga para dobrych tekstów przynależy raczej do fantastyki socjologicznej. Yvonne Tunnat z wyczuciem opisuje w Die Geburtstagsparty (Przyjęcie urodzinowe) świat w trakcie przemian związanych ze zmianą klimatu oraz wybuchem groźnej pandemii  tekst to powstały bez wątpienia pod wpływem doświadczeń ostatnich lat. Natomiast Jol Rosenberg przenosi nas w Eine Person, eine Karte (Jedna osoba, jeden bilet) wprawdzie do kolonii na odległej planecie, ale lektura tego opowiadania uzmysławia mi ponownie, że człowiek zabierze wszystkie swoje dotychczasowe problemy do gwiazd.
Publicystyka numeru to prawie wyłącznie recenzje i wywiady. Jedynym wyjątkiem jest artykuł Davida A. Lindsama pt. Abgespaced (wyraz pochodzący z denglisch, czyli niemiecko-angielskiej nowomowy, a oznaczający coś zwariowanego, odjazdowego). Chodzi o nowe przyczynki do podgatunku space opery, która ostatnimi czasy pozbyła się przy pomocy takich autorów, jak James A. Corey (cykl The Expanse), Arkady Martine (cykl Teixcalaan) i Brandon Q. Morris (cykl Die kosmische Schmiede), charakteru kosmicznej strzelanki, a tym samym przestała być w mniemaniu twórców SF kopciuszkiem gatunku.
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Najpóźniej, bo 24 listopada, pojawił się najnowszy, jubileuszowy numer Exodusu. Magazyn świętuje 20 lat na rynku, licząc od ponownego startu w roku 2003. Dwa lata temu pisano na stronie Deutsche Welle: Stanisław Lem. W Niemczech jest nieśmiertelny. Wypowiedź ta nie jest przesadzona, co dokumentuje wprowadzenie do numeru 47, które przytacza dwa cytaty polskiego giganta SF, opatrzone całostronicową fotografią mistrza.
Exodus to przede wszystkim czasopismo literackie. Poza małą sekcją liryki znajdziemy tutaj aż trzynaście opowiadań  objętościowo mamy więc do czynienia z małą antologią. Jednak magazyn rozumie się również jako platforma dla fantastycznej grafiki i komiksu. Tym razem galeria numeru poświęcona jest pracom Inga Lohsego, który jako Krimalkin wyrobił sobie w międzyczasie renomę jako twórca komiksów. Odpowiedni wywiad z autorem oraz wczesny komiks Citywatch uzupełniają to fascynujące spojrzenie na jego fantastyczne światy.
W dopasowaniu do czasów, w których przyszło nam żyć, zawarte tutaj opowiadania nie należą do tekstów optymistycznych. Można je podzielić na kilka grup  jedną z nich są opowiadania o nieudanych projektach kolonizacji obcych planet. Uwagę zwraca przede wszystkim Der Garten (Ogród) Victora Bodena, dłuższy, dobrze przedstawiający fascynujący świat zapomnianej przez Ziemię i powoli umierającej kolonii na śnieżnej, właściwie nienadającej się do zasiedlenia planecie. Podobne pod względem klimatu jest Irgendwann, vielleicht (Kiedyś, być może) Norberta Stöbe; to rzecz o ludzkich kolonistach na planecie, której inteligentne stworzenia już dawno pożegnały się z mrzonkami o podboju kosmosu. Ziemianie są tutaj ciałem obcym, młodociani przedstawiciele generacji narodzonej już na wstępie to raczej chuligani niż istoty nastawione na kooperację.
Pesymistycznego nastroju numeru nie przełamują bynajmniej teksty humorystyczne, ponieważ i one traktują przede wszystkim o ludzkiej głupocie. Dobrym przykładem jest Mach hin! (Ruchy!) Hansa Jürgena Kuglera, przedstawiające sparaliżowanego po wypadku samochodowym pirata drogowego, który przy pomocy technologii VR ponownie może doznać adrenalinowego rauszu. Natomiast miniaturka autorstwa Volkera Dornemanna pt. Flat Earth (Płaska Ziemia) celuje w środowisko zwolenników tytułowej teorii. Z drugiej strony znajdziemy opowiadanie Corinny Griesbach pt. Die Kugel (Wasauchimmer) (Kula (cokolwiek)) o systematycznym ośmieszaniu ruchu badaczy fenomenu UFO przez wywiady i instytucje rządowe. Groteskowe Stulpa Wolfa Wellinga to przypowiastka o docencie Franku N. Steinie, szalonym naukowcu, którego wielkie ego pcha ku zwariowanemu projektowi. Podobnie ma się sprawa z Sprich nicht mit der Katze (Nie rozmawiaj z kotem) Christiana Endresa  z tą różnicą, że tym razem prawdziwy geniusz wynalazcy nie zostaje doceniony przez społeczeństwo.
Trzecią grupą tekstów numeru są dwa opowiadania ocierające się o tematy inner space, czyli fantastykę ludzkiego umysłu: do świata opanowanego ze szczętem przez natrętne nanoboty reklamowe zaprasza Die Frau in der Wand (Kobieta w ścianie) Michaela Schneiberga, podczas gdy Die Patientin (Pacjentka) Toniego Freya traktuje o przebywającej w zakładzie dla umysłowo chorych Kassandrze na globie, który już wkrótce ma zostać pochłonięty przez czarną dziurę. Jak łatwo sobie wyobrazić i te teksty do pozytywnych nie należą
[image: SOL 112]
SOL 112
SOL 112
SOL to czasopismo o specyficznej tematyce, więc nie dziwi, że tym razem skierowane jest ono przede wszystkim do zagorzałych fanów serii Perry Rhodan. Tematem przewodnim numeru są sześćdziesiąte urodziny Klausa N. Fricka, redaktora naczelnego serii. Od ponad trzydziestu lat jest on odpowiedzialny za kierunek, jaki obiera ta największa spisana historia świata. Jako fan nie jestem w stanie wyobrazić sobie Perry Rhodana bez tego przemiłego człowieka u steru, choć taki moment oczywiście kiedyś nadejść musi. W nadziei, że pozostanie on w swojej funkcji jeszcze długo, dołączam do grona gratulantów: ad astra, Klaus!
Obok artykułów poświęconych jubilatowi redakcja zamieściła oczywiście recenzje aktualnych zeszytów serii i kilku pobocznych produktów z Perryversum. Prawdziwą ozdobą numeru jest olbrzymi plakat statku CARFESCH  to pojazd, który pojawił się w najnowszym z takich właśnie pobocznych cykli przygód Perry Rhodana pt. Atlantis.

Wszystkie cytaty i określenia w tłumaczeniu autora.
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  Stare wspaniałe światy:Pierwsza wojna... czasowa

  Andreas Zoltar Boegner

  
  

  
  Jego twórczość pozostała bez większego wpływu  tak radykalnie, a zarazem wielce niesprawiedliwie, brzmiał werdykt niemieckiego Leksykonu literatury SF (1988) w stosunku do prozy pierwszego Brytyjczyka, który pisał dla słynnego Amazing Stories.
[image: Liners of Time]
John Russell Fearn (19081960) urodził się pod angielskim Manchesterem i był już od dziecka molem książkowym. Jako uczeń pochłaniał przede wszystkim książki przygodowe, ale i voyages extraordinaires Julesa Vernea oraz scientific romances niejakiego H. G. Wellsa. Fearn był również zafascynowany kinem, więc nie było przypadkiem, że pierwsze teksty jego autorstwa pojawiły się w roku 1931 na łamach czasopisma Film Weekly. Od tego momentu młody Brytyjczyk postawił wszystko na jedną kartę i poświęcił się w zupełności karierze pisarskiej. Z wyjątkiem kilkuletniego epizodu wojennego, gdy pracował najpierw w fabryce amunicji, a potem jako operator kinowy, Fearn do końca życia pozostał wierny temu powołaniu.
Zanim jednak świat poznał go jako pisarza, był on przede wszystkim fanem. W kluczowym dla jego literackiej kariery roku 1931, gdy pracował już nad pierwszą powieścią pt. The Intelligence Gigantic, Fearn natknął się przy zakupach w sklepie Woolwortha przypadkowo na jedno z wydań założonego przez Hugo Gernsbacka Amazing Stories, pierwszego czasopisma dla czytelników science fiction na świecie. Wielka Brytania nie znała w tym czasie podobnych wydawnictw, więc młody autor był zafascynowany możliwością zapoznania się z najnowszymi trendami amerykańskiego rynku. Szybko dokupił inne numery magazynu i poszedł o jeden krok dalej  jego długi i pełen entuzjazmu fanowski list do redakcji został opublikowany już w wydaniu marcowym z 1932 roku. Fearn komentował w nim między innymi książkę, która należy dzisiaj do kanonu przedwojennej SF: Skylark w kosmosie Edwarda Elmera Smitha.
Będąc wychowanym na książkach Vernea i Wellsa, Anglik pisał The Intelligence Gigantic początkowo w stylu podobnym do twórczości idoli z lat młodzieńczych. Jednak po zapoznaniu się z nastawioną na przygodę i pełną sense of wonder amerykańską odmianą gatunku, przepisał swój powieściowy debiut w taki sposób, aby trafić lepiej w gusta czytelników zza Wielkiej Wody. Co było początkowo rodzajem romansu naukowego, przerodziło się w superbohaterską opowieść o syntetycznym człowieku, telepatii, energii ludzkiej jaźni, kontroli myśli i istotach składających się z czystej energii. Okazało się, że wysłana do USA kopia powieści spotkała się, w odróżnieniu od chłodnych reakcji rodzimych wydawnictw, z bardzo przyjaznym przyjęciem. Thomas OConor Doc Sloan, następca Hugo Gernsbacka na stanowisku redaktora naczelnego Amazing Stories, zaakceptował ją do druku!
Kilka lat później Fearn pisał następująco o tym ekscytującym czasie swego życia:
Wszystkie moje ukryte ambicje wypłynęły na powierzchnię. Ponieważ Anglia nie chciała science fiction, postanowiłem pisać dla Ameryki Dokładnie w miesiąc napisałem Liners of Time i sprzedałem ją równie szybko »Amazing«.
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  Recenzje


  Upload:Sez. 3. odc. 3. Bez pieniędzy trudno żyć (nawet wirtualnie)

  Marcin Mroziuk

  Kacie Anning, Jeffrey Blitz, Athina Rachel Tsangari, Greg Daniels Upload. Sezon 3
  

  
  Już wcześniej mogliśmy być pod wrażeniem zmiany w postawie Ingrid wobec Nathana, lecz i tak sporym zaskoczeniem jest odkrycie, jak wiele musiała dla niego poświęcić. W tym odcinku okazuje się też, że nie tylko ona boryka się z poważnymi trudnościami finansowymi
Ekstrakt: 70%
[image: Upload. Sezon 3]
Dla mieszkańców Lakeview Dzień Cyfrowych Przecen to oczywiście okazja, żeby zaszaleć, dlatego nie jesteśmy zaskoczeni, że odtworzony z kopii zapasowej Nathan liczy na świetną zabawę w towarzystwie Ingrid. Szkopuł w tym, że fundusze panny Kannerman są praktycznie na wyczerpaniu, a nie jest pewna, jak zostanie to przyjęte przez jej narzeczonego. W sumie to nawet jej trochę współczujemy, że musi znowu szantażować Tinsley, by móc cokolwiek dać Nathanowi.
Inną sprawą jest, że sytuacja w realnym świecie wygląda jeszcze gorzej. I tak kiedy Nathan i Nora odwiedzają jego matkę, radość ze spotkania miesza się z zażenowaniem warunkami, w jakich musi mieszkać starsza pani. W tym momencie staje się dla nas w pełni zrozumiałe jej wcześniejsze postępowanie, bo przecież nie ma nic dziwnego w tym, że przy braku perspektyw na polepszenie swego losu dała się  podobnie jak wielu innych ludzi pozbawionych nadziei  zwieść obietnicom Freeyondu. 
Ze sporym rozbawieniem obserwujemy zaś, jak główny bohater próbuje zdobyć jakąś pracę. Jego rozmowa kwalifikacyjna z pośrednikiem może nas rozbawić do łez, ale nie zapewnia mu upragnionego zatrudnienia. Z kolei ogłoszenie na witrynie sklepowej daje mu wprawdzie nadzieję, lecz prowadzi do zaskakującego spotkania z Ingrid. Trzeba też przyznać, że udaje jej się wybrnąć z tej niezręcznej sytuacji pierwszorzędnie, a podjęte przez nią decyzje każą nam spojrzeć na nią zdecydowanie łaskawszym okiem.
Również Nora próbuje podreperować wspólne finanse, ale w przypadku jej pracy od aspektu ekonomicznego ważniejsze jest to, że w czasie wizyty jako Anioł w Lakeview odkrywa istnienie drugiego Nathana. Trudno nie zastanawiać się, jak wpłynie na jej uczucia obserwowanie jego całkiem udanego związku z Ingrid
Z zupełnie innymi problemami boryka się natomiast Aleesha, która próbuje równolegle przygotować świąteczne przyjęcie dla swej licznej rodziny i opanować sytuacje kryzysową w Lakeview wywołaną przez niesubordynację sztucznej inteligencji (za co w znacznym stopniu odpowiada Luke podsuwający niebezpieczne myśli hotelowej obsłudze). No cóż, na wyższą pensję czasem trzeba ciężko zapracować, a najbliżsi nie zawsze potrafią docenić podjęte wysiłki i skalę osiągniętego sukcesu zawodowego.




Tytuł: Upload. Sezon 3
Dystrybutor:  Amazon Prime
Data premiery: 20 października 2023
Reżyseria: Kacie Anning, Jeffrey Blitz, Athina Rachel Tsangari, Greg Daniels
Zdjęcia: Simon Chapman
Scenariusz: Izzy Kadish, Lauren Houseman, Maxwell Theodore Vivian, Anna Ssemuyaba, Megan Neuringer, Yael Green, Owen Daniels
Obsada: Robbie Amell, Andy Allo, Allegra Edwards, Zainab Johnson, Kevin Bigley, Josh Banday
Muzyka: Joseph Stephens
Rok produkcji: 2023
Kraj produkcji: USA
Cykl: Upload
Czas trwania: 27−39 min
Gatunek: komedia, SF
Zobacz w: Kulturowskazie
Ekstrakt: 70%
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  East Side Story:Zanim Mariupol zrównano z ziemią

  Sebastian Chosiński

  Ołeksandr Surowcow Ontologia, Ołeksandr Surowcow Całkiem obca kobieta, Ołeksandr Surowcow Kompas
  

  
  Trzy krótkometrażowe filmy ukraińskiego, pochodzącego z Mariupola, reżysera-amatora Ołeksandra Surowcowa układają się w historię ludzi wyrzuconych na margines, którzy muszą zmagać się z przeciwnościami losu. Jedynie bohaterowie ostatniego z nich zyskują nadzieję na lepsze życie.
Ekstrakt: 60%
[image: Ontologia]
Bohater dzisiejszej edycji East Side Story nie jest zawodowym reżyserem i pewnie nigdy nim nie zostanie. Jak dotąd, realizuje jedynie filmy krótkometrażowe, które jednak niekiedy zdobywają nagrody na festiwalach i przeglądach. Powoli zdobywa i doświadczenie, i uznanie. Kto wie, może za parę czy paręnaście lat jego nazwisko będzie wymieniane wśród najznaczniejszych współczesnych ukraińskich twórców filmowych. Wykluczyć tego absolutnie nie można.
O kogo chodzi? O Ołeksandra Surowcowa, który urodził się w 1985 roku w położonym na wschodzie Ukrainy Mariupolu (miasto wraz z całym obwodem donieckim zostało we wrześniu ubiegłego roku nielegalnie zaanektowane przez Rosję). Przez lata pracował jako robotnik w fabryce, aż pewnego dnia sięgnął po kamerę, aby wyrazić swoje ból i niezgodę na zastany świat. Wówczas związał się z Platformą TU, która  jak możemy o niej przeczytać  ma w swoich założeniach promowanie praw i wolności człowieka poprzez kulturę włączającą i sztukę nowoczesną oraz rozwijanie krytycznego myślenia i tolerancji w społeczeństwie ukraińskim. Surowcow postanowił robić to, kręcąc filmy, w czym od samego początku zyskał wsparcie producenta Saszy Protiaha i swojej małżonki Julii.
Po ataku rosyjskim na Ukrainę Surowcowowie wraz z niedosłyszącym synem Arsenijem przez trzy miesiące mieszkali jeszcze w Mariupolu; potem udało im się wyrwać z miasta i osiąść na zachodzie Ukrainy. W nowym miejscu zamieszkania Ołeksandr nakręcił swój kolejny film  Bez inspiracji. Przyznam, że go nie widziałem, więc trudno mi orzec, czy można uznać go za dopełnienie powstałej w latach 2017-2019 trylogii mariupolskiej (to nie jest oficjalna nazwa), na którą składają się  trwające w sumie godzinę  krótkometrażówki Ontologia, Całkiem obca kobieta oraz Kompas.
Ekstrakt: 60%
[image: Całkiem obca kobieta]
W obywającej się bez słów i pozbawionej barw Ontologii Surowcow pokazuje dzień z życia człowieka pracy. Nie jest to jednak wzniosły portret bohatera, od którego trudu zależy dobro innych. To wycinek historii mężczyzny całkowicie pozbawionego znaczenia, wyrzuconego na margines społeczeństwa, który poza watahą bezpańskich psów nikomu do niczego nie jest potrzebny. Pracuje jako stróż na terenie opuszczonej fabryki, a może jakiegoś magazynu. Nie wiadomo czego pilnuje. Na pierwszy rzut oka w jego otoczeniu nic nie przedstawia wartości. Wszędzie widać brud i nieporządek, słowem: świat w stanie rozkładu.
Jedynymi żywymi elementami są on sam i psy, które karmi. Można domyślać się jedynie, że kolejne dni wyglądają dla niego tak samo. Obchód po terenie, sprzątnięcie placu, palenie śmieci, przygotowanie posiłków. Jedyny kontakt z innymi zapewnia mu telewizja. Jest nudno i nijako, szaro i beznadziejnie. Bohater żyje z dnia na dzień, nie snuje planów na przyszłość, nie próbuje wyrwać się z rezygnacji, w jaką popadł. Jest jak cała postsowiecka wschodnia Ukraina, żyjąca na rozdrożu, biedna, pogrążająca się w niebycie, wspominająca stare dobre czasy, które wcale nie były dobrymi, ale takie teraz się wydają. W życiu mężczyzny nie ma nic metafizycznego, jest jedynie brutalna przyziemność, turpizm w czystej postaci.
W nieco innej poetyce utrzymana jest Całkiem obca kobieta  kolejna pozbawiona słów i kolorów opowieść o osobie wyrzuconej na margines. Samotna bohaterka przeżywa ból po utracie ukochanego. Nie może pogodzić się z niesprawiedliwością świata, stroni od innych, ale niekiedy przypatruje się im z oddali. Wtedy przebija tęsknota. Mogłaby przecież być jedną z tych cieszących się obecnością kogoś bliskiego osób. Los jednak zdecydował inaczej. Kilkunastominutowy filmik ma jedną nie do końca potrzebną, zbyt literalną scenę. I nie chodzi wcale o sam fakt wizyty na cmentarzu (widok wyrastających z ziemi grobów niesie ze sobą akurat intrygujące przesłanie), lecz moment, w którym kobieta sprząta i modli się wokół jednego z nagrobków. I bez tej dosłowności widz zapewne domyśliłby się, co przytrafiło się bohaterce.
Ekstrakt: 60%
[image: Kompas]
Surowcow oddaje nastrój kobiety głównie poprzez krótkie symboliczne sceny; na ekranie widzimy więc zachmurzone niebo, bezlistne drzewo, zrujnowane budynki. Wszystko jest stare i zniszczone, porzucone i zapomniane, zarośnięte i nieprzyjazne. I tu pojawiają się  jak memento mori  wychudzone, przestraszone bezpańskie psy. Bohaterka nie przejawia żadnych emocji, jest beznamiętną obserwatorką świata, zazwyczaj wpatrzoną w dal  nie patrzy jednak wcale, podobnie jak postać z Ontologii, z nadzieją; raczej z rezygnacją, rozpamiętując to, co utraciła. Z perspektywy czasu i wydarzeń, jakie dotknęły Mariupol po lutym 2022 roku, szczególnie znamiennie wydają się pokazane z oddali zabudowania przemysłowe miasta, dymiące fabryczne kominy, które dzisiaj prawdopodobnie leżą w gruzach. Dokonał się akt ich ostatecznego zniszczenia. Choć zapewne Surowcow nie przewidywał, że przyczynią się do tego Rosjanie.
Zamykający tę cześć reżyserskich dokonań Ołeksandra Surowcowa Kompas różni się od poprzednich filmów. Na ekranie pojawia się bowiem aż troje bohaterów  cała rodzina reżysera, wraz z synem Arsenijem. Padają w końcu słowa i w większości scen nie brak barw. W największym skrócie jest to historia mężczyzny, powracającego po latach do miejsca, w którym wychował się i dorastał. Po dawnej świetności, jeśli kiedykolwiek była, nie pozostał nawet ślad. Jedynie przechowywane w jego pamięci wspomnienia. A jednak to jedyny filmik Surowcowa, który niesie ze sobą nadzieję. O czym świadczy chociażby scena finałowa, w której kobieta i mężczyzna przytulają się do siebie. Może to i nazbyt oczywiste, zbyt proste, ale po traumach, jakie stały się udziałem postaci zaprezentowanych w Ontologii i Całkiem obca kobieta  zrozumiałe.




Tytuł: Ontologia
Tytuł oryginalny: Онтологія
Reżyseria: Ołeksandr Surowcow
Zdjęcia: Ołeksandr Surowcow
Scenariusz: Ołeksandr Surowcow
Obsada: Sasza Protiah
Rok produkcji: 2017
Kraj produkcji: Ukraina
Czas trwania: 29 min
Gatunek: dramat
Zobacz w: Kulturowskazie
Ekstrakt: 60%

Tytuł: Całkiem obca kobieta
Tytuł oryginalny: Цілковати незнайомка
Reżyseria: Ołeksandr Surowcow
Zdjęcia: Ołeksandr Surowcow
Scenariusz: Ołeksandr Surowcow
Obsada: Julia Surowcowa
Rok produkcji: 2018
Kraj produkcji: Ukraina
Czas trwania: 14 min
Gatunek: dramat
Zobacz w: Kulturowskazie
Ekstrakt: 60%

Tytuł: Kompas
Tytuł oryginalny: Компас
Reżyseria: Ołeksandr Surowcow
Zdjęcia: Ołeksandr Surowcow, Julia Surowcowa
Scenariusz: Ołeksandr Surowcow
Obsada: Ołeksandr Surowcow, Julia Surowcowa, Arsenij Surowcow
Rok produkcji: 2019
Kraj produkcji: Ukraina
Czas trwania: 16 min
Gatunek: dramat
Zobacz w: Kulturowskazie
Ekstrakt: 60%
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  I gwiazdka z nieba nie pomoże, kiedy brak natchnienia

  Agnieszka Achika Szady

  Chris Buck, Fawn Veerasunthorn Życzenie
  

  
  Film Życzenie powstał na stulecie studia Disneya i chyba ludzie spodziewali się jakiegoś cuda, bo recenzje są raczej chłodne. No fakt, jest poprawny, ale bez rewelacji, raczej nie zapadnie w pamięć na długo chyba że sceny z narcystycznym królem-showmanem, którego osobowość jest pewną nowością w bajkowym uniwersum.
[image: Życzenie]
Fabuła jest taka, że król przechowuje największe życzenia swoich poddanych, przekazywane mu w dniu 18. urodzin, i czternastu osobom w roku je spełnia. Główna bohaterka buntuje się przeciwko faktowi, że większość mieszkańców królestwa  w tym jej stuletni dziadek  nigdy nie doczeka się spełnienia życzenia i zaczyna małą rewolucję przy pomocy swoich przyjaciół oraz gwiazdki z nieba, przypominającej rozgwiazdę skrzyżowaną z poduszeczką do szpilek (a mnie się kojarzyła z jakąś wesołą emotikonką w japońskim stylu). Król argumentuje, że niektóre życzenia mogą być niebezpieczne  i ten wątek w ogóle nie został pociągnięty, a co by było, gdyby ktoś marzył o posiadaniu niewolników albo armii demonów? Ten brak wyjaśnienia jest jednym z częstszych zarzutów padających w recenzjach i komentarzach. 
Dużą zaletą jest tło malowane akwarelą, co nadaje obrazowi pewnej aksamitności. Zaskakująco nieudane natomiast są piosenki. Najpierw myślałam, że kulawo wypadły w polskiej wersji, bo jak zwykle mamy za długie słowa i akcenty nie w tym miejscu, ale wysłuchałam kilku w oryginale i nadal wydają mi się jakieś niemelodyjne.
Ze względu na okrągłą rocznicę, Życzenie zostało napakowane niesamowitą liczbą nawiązań do innych filmów disneyowskich. Niektóre są zgrabne, jak Piotruś (Pan) planujący budowę maszyny latającej albo finałowe fajerwerki nad zamkiem, inne ciosane łopatą, jak koziołek marzący o miejscu, gdzie zwierzęta są równe i ubrane (czyli Zootopii). Sam koziołek zresztą wybitnie kojarzył mi się z kózką Esmeraldy z Dzwonnika z Notre Dame, chociaż tamta nie mówiła.
Są też nawiązania trudno dostrzegalne (takie na zasadzie mrugniesz i przegapisz albo wymagające dobrej pamięci. Ożywione pióro zaczyna rysować uszy Myszki Miki, Asha ma na sobie niebieski płaszcz z purpurową kokardką tak samo jak Wróżka Chrzestna, król pyta luster o swoją urodę, jeleń ma na imię Bambi, i tak dalej. Na dodatek wzmiankowani przyjaciele Ashy są wyraźnie wzorowani na siedmiu krasnoludkach ze Śnieżki, nawet ich imiona zaczynają się na odpowiednie litery, choć dla polskiego widza to nie będzie czytelne, bo u nas imiona krasnoludków były tłumaczone (a poza tym film nie zyskał statusu aż tak kultowego i podejrzewam, że większość z nas lepiej pamięta imiona Smerfów).
Oczywiście to tylko część nawiązań i uważny widz z pewnością wyłapie o wiele więcej. W każdym razie film jest sympatyczny, z miłym, nienachalnym humorem i stanowi przyjemny sposób na spędzenie kilkudziesięciu minut, jednak do historii raczej nie przejdzie.




Tytuł: Życzenie
Tytuł oryginalny: Wish
Data premiery: 24 listopada 2023
Reżyseria: Chris Buck, Fawn Veerasunthorn
Scenariusz: Jennifer Lee, Allison Moore
Obsada: Ariana DeBose, Chris Pine, Alan Tudyk, Angelique Cabral, Victor Garber, Natasha Rothwell, Jennifer Kumiyama, Harvey Guillén
Muzyka: Dave Metzger
Rok produkcji: 2023
Kraj produkcji: USA
Czas trwania: 95 min
Gatunek: animacja, komedia, przygodowy
Zobacz w: Kulturowskazie
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  Klasyka kina radzieckiego:Puszkin w kirgiskim aule

  Sebastian Chosiński

  Usenżan Ibrahimow W starym młynie
  

  
  Reżyserski debiut Kirgiza Usenżana Ibrahimowa wypadł całkiem przyzwoicie. Zrealizowany na początku lat 70. ubiegłego wieku, na podstawie scenariusza Kadyrkuła Omurkułowa, współczesny dramat W starym młynie, choć nakręcony na taśmie czarno-białej, mienił się kolejną świetną kreacją mającej polskie korzenie Natalii Arinbasarowej.
Ekstrakt: 70%
[image: W starym młynie]
Współczesne kino kirgiskie może pozazdrościć poziomu artystycznego dziełom sprzed dekad, powstającym w czasach kiedy istniał jeszcze Związek Radziecki. Proszę tego jednak nie odbierać jako gloryfikacji ustroju komunistycznego czy też podkreślania jego wyższości nad innymi, ale nie da się ukryć, że Goskino, czyli mający siedzibę w Moskwie Państwowy Komitet Kinematografii, dbało o rozwój kinematografii w republikach i obwodach autonomicznych wchodzących w skład Kraju Rad. Szczególnie silną pozycję miały te z Azji Środkowej. Na plan pierwszy wybijały się natomiast Kazachstan i Kirgistan, aczkolwiek Tadżykistan czy Uzbekistan wcale nie pozostawały daleko w tyle. Chyba jedynie odstawał od nich Turkmenistan. 
Wielokrotnie już w Klasyce kina radzieckiego prezentowałem filmy z sowieckiego Kirgistanu, lecz do tej pory nie miałem okazji sięgnąć po dokonania Usenżana (względnie Husejna, jak go niekiedy podpisywano) Ibrahimowa. Artysta ten urodził się w 1938 roku we wsi Ananjewo w rejonie issyk-kulskim. Jako dwudziestoośmiolatek ukończył studia na wydziale reżyserskim moskiewskiego Wszechzwiązkowego Państwowego Instytutu Kinematografii (WGIK), po których powrócił w ojczyste strony, aby związać się z wytwórnią Kirgizfilm. Dla niej początkowo tworzył filmy popularnonaukowe i relacje dla kroniki Radziecka Kirgizja. Dopiero po sześciu latach od zdobycia dyplomu było mu dane zadebiutować w pełnometrażowej fabule  omawianym dzisiaj dramatem W starym młynie.
Praktycznie do końca swojej zawodowej kariery pozostał wierny tematyce współczesnej, kręcąc kolejne dramaty z życia młodych i nieco starszych Kirgizów: Uśmiech na kamieniu (1974), Droga do Kara-Kijik (1975), Pole Ajsułu (1977), Jak napisać słowo Słońce (1978), Pożegnanie z dzieciństwem (1980), Ziemskie sprawy (1983), Uwierz i poznaj (1986) oraz Kamienna niewola (1990). Jedynym wyjątkiem był zrealizowany w 1988 roku historyczno-rewolucyjny eastern Pościg. Autorem scenariusza W starym młynie był  znany już czytelnikom Esensji  Kadyrkuł Omurkułow (1941-2013), który odpowiadał także za debiut innego mistrza kirgiskiego kina Tołomusza Okiejewa (chodzi o Niebo mojego dzieciństwa [Pastwisko Bakaja] z 1966 roku). Przyglądając się obu dziełom, można zresztą znaleźć wiele elementów wspólnych. Jak chociażby ten, że akcja rozgrywa się w odległym od miasta górskim aule.
[image: ]
Pewnego dnia przybywa do niego  najpierw stateczkiem, następnie rozklekotaną ciężarówką  nowa nauczycielka literatury, młodziutka Asem, w którą wciela się przepiękna, jak zawsze, Natalia Arinbasarowa (vide Taszkient  miasto chleba, Dżamila, Pieśń o Manszuk, Ekspres transsyberyjski, Ułan). Interesuje ją szczególnie stojący na obrzeżach osady opuszczony i zniszczony młyn, z którym wiąże się pewna historia sprzed lat, w mniej lub bardziej świadomy sposób nawiązująca do innego obrazu, w którym aktorka wystąpiła siedem lat wcześniej  chodzi o opartego na powieści Czingiza Ajtmatowa Pierwszego nauczyciela. Na razie twórcy, podobnie jak ich bohaterka, skrywają tę tajemnicę, ale  spieszę uspokoić  w finale zostaje ona wyjawiona.
[image: ]
Dyrektorem szkoły jest nieco kostyczny Momoj (w tej roli Sowetbek Dżumadyłow  patrz: Mściciel z gór [Dżura], Wystrzał na przełęczy Karasz, Żegnaj, Gulsary!, Szkarłatne maki Issyk-Kulu), którego, wbrew deklaracjom, wcale nie cieszy pojawienie się w jego placówce tak młodej belferki, na dodatek przybyłej z samego Frunze. Bo skoro ktoś opuszcza wygodne życie w wielkim mieście, by podjąć pracę w niemal zapomnianym przez boga i ludzi aule  to musi coś znaczyć. Jak już wiemy, relacje Asem z Momojem ułożą się nie najlepiej, za to z innymi nauczycielami  wiecej niż poprawnie. Doceni ją i młody Czokmorow (Mukan Ryskułbekow, znany z Białego statku), i wiekowy przyrodnik Kapar-Agaj (Asankuł Kuttubajew, który po latach zagra między innymi w Ułanie, Wilczej jamie i Płaczu wędrownego ptaka). 
[image: ]
Polubi ją również sympatyczny aksakał Aktaz (Bakirdin Alijew  vide Echo miłości oraz Żurawie przyleciały wcześnie), ale samej Asem najmilej będzie się gawędziło z wychowującym samotnie syna Takina kowalem Mederem (znany z Czterdziestego pierwszego oraz Przełęczy Asanbek Umuralijew). Połączy ich przede wszystkim stary młyn, który Meder sam z siebie, jeszcze przed przyjazem Asem, postanowił wyremontować i przywrócić do dawnej świetności. A uczniowie? Jak to w życiu. Dla niektórych zderzenie z młodą i ambitną nauczycielką, nie do końca rozumiejącą, dlaczego młodzi ludzie nie chcą zachwycać się poezją Aleksandra Puszkina  może okazać się bolesne. W takiej sytuacji mogą jednak liczyć na interwencję dyrektora Momoja.
[image: ]
Pokazana na ekranie wieś Kadam to kirgiska prowincja w pigułce. Choć jej mieszkańcy, nawet ci najstarsi, są już jednak bardziej otwarci na świat niż bohaterowie wspomnianego wcześniej Nieba mojego dzieciństwa. Jedynym prawdziwym wstecznikiem okazuje się w zasadzie dyrektor szkoły, który najbardziej przejmuje się niezadowalającymi go ocenami uczniów (za które wini Asem) i tym, co zaraportują przełożonym kolejne odwiedzające jego placówkę komisje. Jest typowym aparatczykiem, ale i on, o czym się przekonujemy w scenie z występującą przed zasłuchanymi uczniami manasczy (Dżamał Sejdakmatowa), potrafi się wzruszyć i odpuścić.




Tytuł: W starym młynie
Tytuł oryginalny: У старой мельницы
Reżyseria: Usenżan Ibrahimow
Zdjęcia: Aleksiej Kim
Scenariusz: Kadyrkuł Omurkułow
Obsada: Natalia Arinbasarowa, Sowetbek Dżumadyłow, Asanbek Umuralijew, Bakirdin Alijew, Dżamał Sejdakmatowa, Asankuł Kuttubajew, Mukan Ryskułbekow, Dż. Kułmuhametow, I. Tanikiejewa, U. Imanbekow, S. Turapow, I. Szerszenow
Muzyka: Esenguł Dżumabajew
Rok produkcji: 1972
Kraj produkcji: ZSRR
Czas trwania: 75 min
Gatunek: dramat, psychologiczny
Zobacz w: Kulturowskazie
Ekstrakt: 70%
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  East Side Story:Niech toczą się mongolskie głowy!

  Sebastian Chosiński

  Abduwahid Ganijew Zrodzony z popiołów
  

  
  Szefowie uzbeckiej kinematografii najprawdopodobniej pozazdrościli Kazachom i zasugerowali swoim filmowcom, aby ci nakręcili wielki fresk historyczny opowiadający o przeszłości ich kraju. Zadania podjął się Abduwahid Ganijew, który postanowił umieścić akcję Zrodzonego z popiołów w początkach XIII wieku, kiedy to władcy Imperium Chorezmijskiego starali się odeprzeć najazd Mongołów.
Ekstrakt: 60%
[image: Zrodzony z popiołów]
Nie chciałbym, abyście weszli w nowy rok z przekonaniem, że ton współczesnej uzbeckiej kinematografii nadają realizowane zazwyczaj na żenującym poziomie artystycznym, półamatorskie filmy obyczajowe z Ahadem Kajumem w rolach głównych (jak chociażby omawiane w tej rubryce Zdradzająca panna młoda, Upokorzona matka, Druga kobieta, Sprzedany honor czy Ślepiec). Uzbecy potrafią kręcić również filmy na przyzwoitym poziomie (vide Hayot [Życie], Sto jeden, Snajper), a nawet  na tle produkcji innych byłych środkowoazjatyckich republik Związku Radzieckiego  takie, które można uznać za wartościowe (jak na przykład Cel, Nie jestem terrorystą. Historia mojej śmierci, Dziedzictwo, Przemiana oraz najlepsze z nich wszystkich Topólko moja w czerwonej chusteczce i Uzbeczka). 
Do którego z tych worków można wrzucić Zrodzonego z popiołów? Dojdę do tego, dajcie mi chwilę.
W regionie dawnego Turkiestanu krajem, który ma najwartościowszą kinematografię, jest bez wątpienia Kazachstan. W czasach prezydenta Nursułtana Nazarbajewa wielki nacisk kładziono przede wszystkim na superprodukcje historyczne opowiadające o dawnych dziejach Wielkiego Stepu (Diamentowy miecz, Złoty tron, Świt Wielkiego Stepu, Wojownik). W pewnym momencie podobnego dzieła od swoich filmowców zaczął domagać się także nowy, pełniący funkcję od 2016 roku, prezydent Uzbekistanu Szawkat Mirzijojew (Shavkat Mirziyoyev). Pieniędzy nie pożałowano, a do realizacji projektu skierowano doświadczonego reżysera, a wcześniej również operatora  Abduwahida Ganijewa, który jako samodzielny twórca zadebiutował przed szesnastu laty. Zaczął od obrazów komediowych, wśród których znalazły się: Kochanek (2007), W poszukiwaniu siebie (2009), Kochanek 2: Operacja teść (2010) i Ojciec (2010). Później przerzucił się na melodramaty i tym sposobem powstały: Starzeję się, pomóżcie! (2011), Przeznaczenie (2012), Miłość (2013) oraz Wyścig (2013). Wreszcie zaczął eksperymentować z innymi gatunkami, czego dowodem: wojenna Twierdza (2014), przygodowa Droga do Ustiurtu (2016), kryminał Uwaga (2017) oraz dramat Pierwszego sierpnia (2019), który na ekrany kin trafił w tym samym roku co Zrodzony z popiołów.
W tym ostatnim Abduwahid Ganijew postanowił sięgnąć aż do wydarzeń z pierwszej połowy XIII wieku. Nie istniał jeszcze wtedy Uzbekistan, nie mówiono o Uzbekach jako narodzie. Pod co więc podpięli się twórcy filmu? Pod istniejące w średniowieczu Imperium Chorezmijskie, którego założycielem był  wywodzący się z Turków Oguzyjskich  Anusztigin Gharczai. Stanął on na czele państwa w 1077 i zapoczątkował dynastię, która przetrwała do 1231 roku, chociaż upadek Imperium nastąpił nieco wcześniej. Chorezm jest pojęciem nieco szerszym; historycznie obejmuje obszary dzisiejszego Uzbekistanu, Turkmenistanu i Iranu; po odebraniu władzy na tym terenie Arabom, rządzili nim irańscy Samanidzi, a następnie Turcy Seldżucy. Aż w końcu nadszedł Anusztigin i ustanowił swoje władztwo ze stolicą w Urgenczu (dzisiejszym turkmeńskim Köneürgenç). Ponad sto lat później jego potomek Ala ad-Din Muhammad II (rządzący w latach 1200-1220) opanował Persję, pokonał Chanat Kara Kitajów (w Turkiestanie), podbił Afganistan. Wcześniej władał  po przodkach  jako chorezmszach i sułtan, teraz przyjął tytuł szacha. Wydawało się, że jego potędze nic nie zagrozi. Ale właśnie wtedy pojawili się Mongołowie i ich złowrogi przywódca Temudżyn (czyli Czyngis-chan). 
[image: ]
Ponoć w 1218 roku Ala ad-Din Muhammad II polecił zamordować posłów mongolskich, a ich głowy odesłał Temudżynowi, co ten potraktował jako wypowiedzenie wojny. Przygotowania do niej trwały ponad rok; w lutym 1220 ponad dwustutysięczna armia Czyngis-chana przekroczyła Syr-darię i w ciągu następnych miesięcy zajęła Bucharę, Samarkandę, wreszcie stołeczny Urgencz. Tego ostatniego szach Imperium Chorezmijskiego nie dożył  zmarł po przegranej bitwie pod Hamadanem, całkiem prawdopodobne, że stało się to na jednej z wysp Morza Kaspijskiego. Wojnę z Mongołami kontynuował jego syn Dżalal ad-Din Manguberti, który początkowo nawet odnosił sukcesy, ale ostatecznie w 1231 roku został rozgromiony i zamordowany po bitwie w okolicach dzisiejszego tureckiego Diyarbakıru (legenda głosi, że zbrodni miał się dopuścić kurdyjski chłop, ale czy to prawda?). Po śmierci Temudżyna Chorezm znalazł się w ułusie jego syna Czagataja, potem znajdował się pod władzą dynastii Timurydów, a od pierwszej połowy XVI wieku  Chanatu Chiwy, w 1873 roku natomiast stał się częścią rosyjskiego imperium Romanowów.
[image: ]
Akcja Zrodzonego z popiołów umieszczona została przez Abduwahida Ganijewa w latach 1218-1220 roku, a więc w momencie wybuchu wojny chorezmijsko-mongolskiej, która zapoczątkowała upadek imperium. Jeden z podległych państwu ze stolicą w Urgenczu dowódców wojskowych (w tej roli Muhammad Rafikow) wraca do rodzinnego kiszłaku, w którym spokojnie żyją sobie jego stary ojciec, miejscowy aksakał (Fatih Dżalalow) oraz wychowywany przez niego, czyli swojego dziadka, syn Mukabil (Abdugafur Isachanow). Aksakał był kiedyś najlepszym łucznikiem w całym Chorezmie; dowódca miał więc nadzieję, że starzec przekaże całą swoją wiedzę doświadczonego wojownika jego synowi. To, co zobaczył  wywołało w nim wielki gniew. Chłopiec, zamiast skupiać się na szkoleniu wojskowym, zamieszkał na odludziu i poświęcał się głównie czytaniu książek. Dziadek przemyśliwał nawet o tym, aby wysłać go na naukę do Rzymu i egipskiej Aleksandrii. Nie tego oczekiwał ojciec nastolatka; marzył o tym, aby w przyszłości to właśnie Mukabil stanął na czele armii, bronił ojczyzny przed wrogami, a nie musiał sam być broniony. I to przez kobietę, zakochaną w nim młodą Chadżidżę (w którą wcieliła się Feruza Jusupowa, znana między innymi z filmu Iwan, syn Amira).
[image: ]
Niebawem do kiszłaku dociera wieść o zamordowaniu posłów mongolskich. Dowódca jest przekonany, że oznacza to wojnę z Temudżynem. Pytanie tylko, kto zaatakuje pierwszy  Czyngis-chan czy Ala ad-Din Muhammad II? Trzeba się bronić czy atakować? Odpowiedź nadchodzi bardzo szybko: osada zostaje zaatakowana przez Mongołów, u boku których nie zabrakło chorezmijskich zdrajców (w jednego z nich wciela się Aliszer Uzakow, który zagrał w melodramacie Topólko moja w czerwonej chusteczce). Dowódca wojsk szacha zostaje zamordowany, jego ojciec wzięty do niewoli (od tej pory jako doświadczony kowal ma wyrabiać broń dla wroga), a Chadżidża ma zostać żoną zdrajcy. Na szczęście udaje się przetrwać Mukabilowi, który nad grobem ojca składa przysięgę, że będzie walczył z wrogami ojczyzny. Jak się szybko okazuje, dziadek chłopca wcale nie zaniechał jego szkolenia wojskowego  nastolatek jest sprawny fizycznie i doskonale wie, jak posługiwać się mieczem i łukiem). Można jednak odnieść wrażenie, że los wyjątkowo sprzysiągł się przeciwko niemu. Zanim bowiem będzie mu dane pomścić bliskich, odzyskać ukochaną i spotkać na swej drodze szacha Dżalala ad-Dina Mangubertiego, przejdzie jeszcze wiele upokorzeń.
[image: ]
Uzbeckie dzieło nie różni się w fundamentalny sposób od wspomnianych powyżej swoich kazachskich odpowiedników. Prawdziwa historia jest tutaj jedynie pretekstem do przedstawienia bohaterstwa bardzo dalekich przodków, a tym samym przypisania sobie  czytaj: współczesnemu Uzbekistanowi  zasług sprzed wieków. Od strony technicznej film broni się, chociaż zabrakło w nim wielkich scen batalistycznych. Gorzej ze scenografią i kostiumami, które znacznie bardziej odpowiadają wydarzeniom z XVI czy XVII wieków, a nie początków XIII. Wszystko jest zbyt uładzone i czyste. Zaskakuje także ten sporych rozmiarów murowany kiszłak, w którym żyje Mukabil (takie słowo jest użyte w rosyjskojęzycznej wersji filmu), co też wydaje się przejawem ahistoryczności. Zastanawia również zakończenie dzieła (swoją drogą, wyjątkowo mroczna scena finałowa robi spore wrażenie i jest najlepszym fragmentem Zrodzonego z popiołów), sugerujące, że może  ewentualnie powinna  powstać jego kontynuacja. I w zasadzie nie miałbym nic przeciwko temu.




Tytuł: Zrodzony z popiołów
Tytuł oryginalny: Elparvar
Reżyseria: Abduwahid Ganijew
Zdjęcia: Rustam Muratow
Scenariusz: Abdułła Agzamow, Jalkin Tujczijew
Obsada: Abdugafur Isachanow, Feruza Jusupowa, Fatih Dżalalow, Muhammad Rafikow, Tahir Saidow, Aliszer Uzakow, Sejdułła Mołdachanow, Szafoat Rahmatułłajewa, Lola Ettojewa, Dżamszyd Sagatow, Farhod Abdułłajew, Ubajdułła Omon, Mehriddin Rahmatow, Turgun Beknazarow
Muzyka: Omnibus Ensemble [Artiom Kim]
Rok produkcji: 2019
Kraj produkcji: Uzbekistan
Czas trwania: 105 min
Gatunek: historyczny, wojenny
Zobacz w: Kulturowskazie
Ekstrakt: 60%
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  Fundacja:Sez. 2. odc. 4. Kto z kim i przeciw komu

  Marcin Mroziuk

  David S. Goyer, Josh Friedman Fundacja. Sezon 2
  

  
  Wprawdzie zarówno na Terminusie, jak i na Trantorze toczą się ważne rozmowy, jednak różnią się one charakterem i celem. Dla odmiany Bel Riose nie poprzestaje na słowach, lecz zaczyna działać.
Ekstrakt: 60%
[image: Fundacja. Sezon 2]
Można odnieść wrażenie, że śledztwo w sprawie zamachu na Dnia praktycznie stanęło w miejscu, jednak dla widzów  podobnie jak dla trzech imperatorów  zastanawiające jest, że doszło do niego właśnie w tedy, gdy na scenę miała wkroczyć narzeczona władcy. Z tym większym zainteresowaniem obserwujemy kolejne rozmowy królowej Sareth, która próbuje poznać prawdę o roli swego przyszłego małżonka w uśmierceniu prawie całej jej rodziny. Można mieć też wątpliwości co do jej szczerości wobec najmłodszego z Cleonów, gdyż pod pozorami szczerości młoda piękna kobieta ta naprawdę manipuluje Świtem, licząc na brak doświadczenia życiowego młodzieńca.
Ciekawym odkryciem jest również to, że towarzysząca królowej Enjoiner Rue Corintha swoją wysoką pozycję zawdzięcza w dużej mierze temu, że przed laty spędziła noc z obecnym Zmierzchem. Wprawdzie jej wspomnienia zostały wymazane, ale najstarszy władca wciąż dysponuje nagraniami z ich wspólnymi chwilami. Trudno zaś nie zastanawiać się, jakie są jego plany wobec największej orędowniczki małżeństwa Dnia i Sareth.
Z kolei na Terminusie jesteśmy świadkami spotkania czworga wybrańców z Seldonem. Do Krypty oprócz Hobera Mallowa trafiają też Poly i Constant, a na końcu dołącza do nich Zarządca Fundacji  Sef Sermak. Nie da się ukryć, że ten ostatni zostaje ukazany w niezbyt korzystnym świetle i naszego zdania o nim nie zmienia nawet świadomość tego, że Constatn jest jego córką. Za istotną informację należy natomiast uznać to, że wewnątrz Krypty czas płynie inaczej, Zresztą jej wygląd w środku również jest sporym zaskoczeniem dla przybyszy. Twórca psychohistorii wyjaśnia im także naturę Pierwszego Radiantu, ale najważniejsze są bez wątpienia wyznaczone przez niego zadania, których wykonanie ma zapobiec wybuchowi wojny z Imperium Galaktycznym. Oczywiście najbardziej zaintrygowani jesteśmy misją Mallowa, który ma wyruszyć bez dotychczasowych towarzyszy.
Nie ulega natomiast wątpliwości, że Bel Riose początkowo planuje utrzymać w tajemnicy przybycie sił imperialnych. W związku z tym generał udaje się na Siwennę jedynie z Glawenem Currem, chcąc niepostrzeżenie skontaktować się z miejscowym informatorem. Szkopuł w tym, że ich obecność zostaje szybko odkryta i dwaj żołnierze muszą improwizować. W efekcie możemy się przekonać, jak bardzo są skuteczni w bezpośrednich starciach, ale zarazem mają niewiele czasu na rozmowę z Ducemem Barrem. Przekazane przez niego informacje uświadamiają zaś wysłannikom Trantora, jak trudnym przeciwnikiem może okazać się Fundacja.
Nie da się ukryć, że w tym odcinku akcja nieco spowalnia, a chociaż częściowo rekompensuje to możliwość obserwowania skomplikowanych intryg w pałacu imperatora, to niestety wydarzenia na Siwennie przynajmniej na razie wypadają dość blado na tle literackiego pierwowzoru.




Tytuł: Fundacja. Sezon 2
Tytuł oryginalny: Foundation. Season Two
Dystrybutor:  Apple TV
Data premiery: 14 lipca 2023
Twórca: David S. Goyer, Josh Friedman
Reżyseria: Alex Graves, David S. Goyer, Mark Tonderai, Roxann Dawson
Zdjęcia: Cathal Watters, Owen McPolin, Tico Poulakakis
Scenariusz: David S. Goyer, Jane Espenson, Leigh Dana Jackson, Joelle Cornett, Eric Carrasco, David Kob, Liz Phang, Addie Roy Manis, Bob Oltra
Obsada: Jared Harris, Lee Pace, Cassian Bilton, Terrence Mann, Lou Llobell, Leah Harvey, Laura Birn, Chipo Chung
Muzyka: Bear McCreary, Sparks & Shadows
Rok produkcji: 2022
Kraj produkcji: USA
Serial: Fundacja, Sezon 2
Liczba odcinków: 10
Czas trwania odcinka: 47−60 min
Gatunek: SF
Zobacz w: Kulturowskazie
Ekstrakt: 60%
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  Klasyka kina radzieckiego:Z kiszłaku na katorgę

  Sebastian Chosiński

  Zinowij Rojzman Spotkanie wśród wysokich śniegów (01) Początek drogi
  

  
  Nakręcony na początku lat 80. w sowieckim Uzbekistanie przez Zinowija Rojzmana, Żyda rodem z Odessy, historyczno-rewolucyjny miniserial Spotkanie wśród wysokich śniegów to jeden z klasyków gatunku. Pełna dramatycznych zwrotów akcji opowieść o tym, jak Dżuma Saidow, syn uzbeckiego parobka, stał się walczącym z basmaczami odważnym i niepozbawionym człowieczeństwa czekistą.
Ekstrakt: 70%
[image: Spotkanie wśród wysokich śniegów (01) Początek drogi]
O zmarłym nie tak dawno żydowskim reżyserze filmowym rodem z Odessy Zinowiju Aleksandrowiczu Rojzmanie (1941-2022) miałem okazję pisać już przy okazji omawiania easternu Hasło: Hotel «Regina» (1983), który był jednocześnie ostatnim dziełem Uzbeka Jułdasza Agzamowa. Związki Rojzmana z kinematografią uzbecką mogą zaskakiwać, ale okazują się najzupełniej naturalne, gdy przeanalizujemy biografię twórcy. To właśnie w tej republice sowieckiej rodzina Zinowija Aleksandrowicza znalazła schronienie po wybuchu wojny z Niemcami i zaanektowaniu jego rodzinnego miasta przez sprzyjającą Hitlerowi Rumunię. Tam Rojzman kształcił się (kończąc wydział reżyserski taszkienckiego Instytutu Teatralno-Artystycznego), tam też rozpoczął karierę w wytwórni Uzbekfilm  najpierw jako autor animacji, później fabuł. Dopiero po upadku Związku Radzieckiego zdecydował się na przenosiny do Moskwy, gdzie mieszkał do końca kariery, kręcąc głównie telewizyjne (mini)seriale.
W swoich czasach uzbeckich zrealizował siedem filmów. Zadebiutował, nakręconym do spółki z Gieorgijem Bzarowem, psychologicznym Domem pod gorącym słońcem (1977); trzy lata później powstał dramat W nurcie szalonej rzeki, a rok później premiery doczekał się opowiadający o początkach władzy radzieckiej w Turkiestanie historyczno-rewolucyjny miniserial Spotkanie wśród wysokich śniegów, którego tematyczną kontynuacją stał się pochodzący z 1987 roku trzyodcinkowy Upoważniony przez rewolucję. Pomiędzy powstały jeszcze wspomniany easternu Hasło: Hotel «Regina» oraz melodramat Konstelacja miłości (1985); później natomiast  ostatni zrealizowany przed wyjazdem do Rosji dramat sensacyjny o mafii Kodeks milczenia (1990). Cieszył się on tak wielkim powodzeniem wśród widzów w Kraju Rad, że po trzech latach doczekał się ciągu dalszego  tym razem już w koprodukcji uzbecko-rosyjskiej.
Kanwą Spotkania wśród wysokich śniegów stała się powieść taszkienckiego prozaika, dramaturga, scenarzysty i tłumacza Ulmasa Umarbekowa (1934-1994), która światło dzienne ujrzała w 1973 roku. To ją, ze wsparciem samego autora, wziął na warsztat specjalizujący się w easternach Artur Makarow (1931-1995), siostrzeniec i jednocześnie adoptowany syn Tamary Makarowej i Siergieja Gierasimowa. Wcześniej Makarow pracował między innymi nad Czerwonymi piaskami (1968), Komisarzem nadzwyczajnym (1970) oraz Gorącymi szlakami (1971). Wiedział więc doskonale, z czym to się je. Zwłaszcza że materiałów poglądowych mu nie brakowało. Kinematografie uzbecka i tadżycka w latach 70. i 80. ubiegłego wieku specjalizowały się bowiem w realizowanych w takim właśnie formacie opowieściach historyczno-rewolucyjnych; dowodem miniseriale Tu jest granica (1974), Dziś niczym (1974) i jutro wszystkim my (1975), Było to w Kokandzie (1977) oraz Pokój z wami (1981). Spotkanie idealnie wpisuje się w ten schemat.
[image: ]
Akcja odcinka pierwszego, nie bez powodu zatytułowanego Początek drogi, rozpisana została na dobre trzy dekady. Zaczyna się jeszcze pod koniec XIX wieku, kończy natomiast w 1922 roku. W tym czasie możemy obserwować dorastanie głównego bohatera  młodego Uzbeka Dżumy Saidowa (wciela się w niego absolwent moskiewskiego Państwowego Instytutu Sztuk Teatralnych Nazim Tulachodżajew), którego los wielokrotnie stawia przed dramatycznymi wyborami. Wcześnie traci ojca (Obidżan Junusow), który za zgubienie w górach stada owiec zostaje zakatowany na śmierć na rozkaz ich właściciela Appan-baja (Ato Muchamedżanow, znany z dramatu Jednego życia za mało). Chłopiec próbuje bronić ojca, rzuca się na jego katów, ale jest zbyt słaby. Jego charakter sprawia jednak, że wpada w oko Appan-bajowi, który każe go zabrać, a następnie wychowuje jak własnego syna. Znajduje nawet dla niego narzeczoną, Ortikbusz (Gula Astanowa, która parę lat później zagra w tematycznie bliźniaczym serialu tadżyckim Dżura  myśliwy z Min-Archaru), i doprowadza do ich ślubu.
[image: ]
Za dobrocią Appan-baja kryją się jednak, jak to często bywa, złe intencje. Jego największym wrogiem i konkurentem jest mieszkający w sąsiednim kiszłaku hodowca koni Nazar-baj (Dżawłon Chamrajew  patrz: Czerwone piaski, Siódma kula, Odległe bliskie lata). Kiedy doprowadza on do śmierci Salima (Otabek Ganijew), przyjaciela Dżumy, Appan namawia chłopaka, aby go pomścił, kradnąc stado należące do Nazara. Ten właśnie tak robi, po czym pędzi wierzchowce w góry, a sam ukrywa się w domku nad jeziorem przygotowanym do tego celu przez swego ojczyma. Nie wie, że ten postanowił go jednak sprzedać Nazar-bajowi. W efekcie Dżuma zostaje aresztowany przez carskich żandarmów i zesłany na Syberię. A że jest właśnie 1905 rok, styka się tam z socjalistami i bolszewikami skazanymi na katorgę za działalność polityczną i udział w rewolucji. To oni właśnie ratują go przed kryminalistami. 
[image: ]
Autorytetem staje się dla chłopaka przede wszystkim Konstantin Zubow (wciela się w niego zmarły w 2010 roku Ukrainiec Łeś Serdiuk, który ostatnią rolę zagrał w mało udanym historycznym Tarasie Bulbie). Ich znajomość nie trwa jednak długo; wkrótce Zubow i pozostali skazańcy polityczni zostają wysłani w inne miejsce. Od tej pory musi radzić sobie sam. Ale ma już większe doświadczenie. Mijają lata, znaczone kolejnymi dramatycznymi wydarzeniami w dziejach Rosji i świata  rozpoczyna się pierwsza wojna światowa, wybuchają rewolucje, lutowa i październikowa. Dżuma nie chce tego czasu spędzać za drutem. Kiedy tylko nadarza się okazja  zabija strażnika i ucieka. To niemal misja samobójcza. Bo jak Uzbek ma sobie poradzić w środku zimy w syberyjskiej tajdze? Od tego momentu fabuła nabiera tempa. Bohater trafia do bandy niejakiego Siergi (w tej roli Litwin Augustas Baltrušaitis), wstępuje do walczącego na Uralu oddziału białych, wreszcie przekorny los stawia na jego drodze wziętą do niewoli i skazaną na rozstrzelanie bolszewiczkę Katierinę Zubową (Natalia Brażnikowa), która okazuje się żoną Konstantina.
[image: ]
Pierwsza odsłona Spotkania wśród wysokich śniegów to klasyczna filmowa wersja bildungsromanu  opowieści o dorastaniu: fizycznym, psychicznym i nade wszystko politycznym. Dżuma przechodzi długą drogę, aby wyzwolić się spod wpływu islamu i bajów, by odkryć w sobie socjalistę, który chce walczyć o wolność dla najbiedniejszych. Który z pełną świadomością przywdziewa na siebie mundur czekisty i gotowy jest oddać życie za przepędzenie z Turkiestanu basmaczy i ich brytyjskich popleczników. Powie ktoś: typowa sowiecka propaganda w wydaniu środkowoazjatyckim. A jednak nie! Propagandy oczywiście w dziele Zinowija Rojzmana nie brakuje, lecz nie jest ona ani tępa, ani bezrefleksyjna. Dżuma to bowiem bolszewik z odzysku, który nie uczył się ideologii z dzieł Karola Marksa, Fryderyka Engelsa czy Włodzimierza Lenina. Któremu nieobca jest empatia i wiara w to, że  podobnie jak on sam  człowiek może się zmienić i zrozumieć, że popełnił błąd. Dlatego, w przeciwieństwie do wielu zacietrzewionych ideologicznie czerwonych, zawsze jest za tym, aby nawet wrogowi dać drugą szansę. W czasach stalinowskich takie nieortodoksyjne podejście mogłoby ściągnąć na Dżumę Saidowa wielkie nieszczęście.




Tytuł: Spotkanie wśród wysokich śniegów (01) Początek drogi
Tytuł oryginalny: Встреча у высоких снегов (01) Начало пути
Reżyseria: Zinowij Rojzman
Zdjęcia: Leonid Trawicki
Scenariusz: Artur Makarow, Ulmas Umarbekow
Obsada: Nazim Tulachodżajew, Łeś Serdiuk, Ato Muchamedżanow, Dżawłon Chamrajew, Gula Astanowa, Farhad Hajdarow, Natalia Brażnikowa, Walerij Olszanski, Augustas Baltrušaitis, Walerij Koziniec, Walerij Zacharjew, Otabek Ganijew, Obidżan Junusow, Rustam Turajew
Muzyka: Rumil Wildanow
Rok produkcji: 1981
Kraj produkcji: ZSRR
Czas trwania: 73 min
Gatunek: dramat, historyczny
Zobacz w: Kulturowskazie
Ekstrakt: 70%
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  Krótko o filmach:Walka Thora z podwodnym Sauronem

  Agnieszka Achika Szady

  James Wan Aquaman i zaginione królestwo
  

  
  takie skojarzenie miałam oglądając film Aquaman i zaginione królestwo. Właściwie skojarzeń miałam dużo więcej, ale o tym za chwilę. A główny bohater jeszcze dorzucał do pieca, obdarzając swojego brata coraz to innym przezwiskiem z popkultury wziętym.
Ekstrakt: 60%
[image: Aquaman i zaginione królestwo]
Jak pamiętamy (lub nie), w poprzednim filmie Arthur Curry, półkrwi Atlanta, został królem podwodnej dziedziny. Obecnie dowiadujemy się, że średnio mu to wychodzi i w ogóle nie jest to fucha dla niego. Arthur po cywilnemu to ktoś w rodzaju Anioła Piekieł o złotym sercu, i bardziej interesuje go wychowywanie swojego niemowlaka oraz wieczorne strzelenie piwka z ojcem niż głębinowa polityka. Tymczasem Rada Królestw już się czai, żeby ograniczyć mu władzę
na szczęście polityki nie ma w tym filmie zbyt wiele, koncentrujemy się raczej na akcji, którą nazwałabym szpiegowską, bo polega zasadniczo na zakradaniu się w pilnie strzeżone miejsca. Oczywiście jest mnóstwo walk na pięści i co tylko się nawinie pod rękę (byle było dostatecznie ciężkie), pościgów na podwodnych skuterach oraz galopady na dziwacznych, wielonogich stworach (a ponieważ można wyciągnąć Achikę ze stajni, ale nie stajnię z Achiki, miałam ochotę zakrzyknąć Jak ty wodze trzymasz, debilu!). 
Film jest dobry w swojej kategorii, jednak nie mogłam się opędzić od ciągłych skojarzeń. Podwodne pirackie miasto, lepiej uważajmy? Mos Eisley, the most wretched hive of scum and villany! I orkiestra dziwnych stworów z seksowną śpiewaczką była, i prawie Jabba, chociaż z zachowaniem bardziej pasującym do Jar Jar Binksa. Genetycznie modyfikowana, szczebiocząca cyberośmiornica pomagająca bohaterowi? Artoo Deetoo, jak w mordę strzelił. Don′t call me brother!? Jakbym Thora i Lokiego widziała (po czym pięć minut później Aquaman mówi Loki, idziemy; w ogóle ciągłe nadawanie bratu przezwisk rodem z popkultury to już było skojarzenie piętrowe, bo raz, że z owymi postaciami, a dwa, że z Tonym Starkiem. Który, eee jest postacią z popkultury). Trójząb i jego twórca  no po prostu Sauron z Pierścieniem, nawet koronę miał podobną jak w filmie Jacksona. I tak dalej.
Główny bohater jest bardzo sympatyczny i przyjemnie mu się kibicuje, a to najważniejsze. Bo fabuła jest, nie oszukujmy się, bardzo przewidywalna[bookmark: a1]1) i jedyne, co trzyma w napięciu, to zagadnienie, czy przeżyje naukowiec wplątany w wydarzenia trochę wbrew swoim intencjom. Tym niemniej, seans był miłym sposobem na spędzenie paru godzin Nowego Roku. Miejmy nadzieję, że to dobra wróżba.

[bookmark: a1t]1) A kiedy ja piszę przewidywalna, to znaczy, że przeciętny czytelnik Esensji odgadnie całość jeszcze zanim się skończą reklamy.




Tytuł: Aquaman i zaginione królestwo
Data premiery: 21 grudnia 2023
Reżyseria: James Wan
Zdjęcia: Don Burgess
Scenariusz: David Leslie Johnson-McGoldrick
Obsada: Jason Momoa, Patrick Wilson, Yahya Abdul-Mateen II, Amber Heard, Nicole Kidman, Randall Park
Muzyka: Rupert Gregson-Williams
Kraj produkcji: USA
Cykl: Aquaman
Gatunek: akcja, fantasy, przygodowy
Zobacz w: Kulturowskazie
Ekstrakt: 60%
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  East Side Story:Zabijać do końca świata! I o jeden dzień dłużej

  Sebastian Chosiński

  Farhat Serkebajew Brat
  

  
  Amerykanie mają Johna Wicka, a Kazachowie  Bachytżana Abdułajewa. To dawny cyngiel mafii, który po dramatycznych wydarzeń postanawia wycofać się ze zbrodniczego interesu i zająć rodziną. Przypadek sprawia jednak, że musi wrócić, aby zemścić się na dawnych kompanach. Tak w skrócie przedstawia się fabuła Brata  pełnometrażowego debiutu pawłodarskiego reżysera Farhata Serkebajewa.
Ekstrakt: 60%
[image: Brat]
Od czasu uzyskania przez ten największy postsowiecki kraj środkowoazjatycki niepodległości kazachska kinematografia opiera się na trzech mocnych fundamentach: współczesnym kinie obyczajowym (vide niektóre z dzieł Adilchana Jerżanowa, Górski czosnek), wielkich freskach historycznych opowiadających o przeszłości Wielkiego Stepu (pokroju Chanatu Kazachskiego), wreszcie filmach akcji  tyleż wzorowanych na obrazach kręconych w Hollywoodzie, co w krajach Dalekiego Wschodu (jak na przykład Żołnierze Kalifatu czy Spisek Oberona). Zrealizowany przed trzema laty debiut Farhata Serkebajewa (rocznik 1985) zalicza się do tej ostatniej grupy. To  wypisz, wymaluj!  przeniesiona niemal w stu procentach na grunt kazachski wizja zabójczych przygód Johna Wicka. Tyle że azjatycki John Wick nazywa się Bachytżan Abdułajew i swoje śmiertelne żniwo zbiera w Pawłodarze.
Pawłodar to liczące około 360 tysięcy mieszkańców, leżące nad Irtyszem miasto w północno-wschodnim Kazachstanie. Tam co jakiś czas w luksusowym hotelu spotyka się oligarchiczna (na poły mafijna) Rada Trzech Żuzów, która stara się sprawować kontrolę nad kazachskim półświatkiem. Nazwa, choć może wydawać się zaskakująca, wzięta została z przeszłości: żuzy to ponadplemienne grupy polityczno-ustrojowe; dzielą się na Starszy (obejmujący obszar środkowego i wschodniego Kazachstanu), Średni (południe) oraz Młodszy (ziemie zachodnie). Bachytżan, zdrobniale nazywany Bachą (wciela się w niego Murat Bisenbin, wielka gwiazda kina  patrz: Jestem tutaj, Tomyris, Tucza [Chmura] i wiele innych), był niegdyś zabójcą na ich usługach. Wykonywał wyroki śmierci, aż pewnego dnia wdał się w strzelaninę, w wyniku której śmiertelnie ranny został jego brat.
To wydarzenie na dobre odmieniło Bachytżana. Umierający brat poprosił go bowiem o to, aby zaopiekował się jego jedynym synem Dastanem (w wersji dorosłej gra go Nursułtan Muchametżanow). Abdułajew zrezygnował więc ze zbrodniczej profesji, a kiedy Dastan osiągnął dojrzałość  opuścił Pawłodar, niemal dosłownie zapadł się pod ziemię. I pewnie nigdy by już o nim nie usłyszano, gdyby nie nieszczęście, które spotkało bratanka. Naraził się on młodemu mafiosowi Sakenowi (debiutujący na ekranie Azamat Ibrajew), który  dosłownie!  roztrzaskał mu na ulicy głowę kijem bejsbolowym. Następnie nakazał swoim ludziom umieścić ciało na ławeczce przed domem, w którym mieszka narzeczona Dastana, Anelia (znana z Dzielnic miasta Mariam Satajewa). Z bukietem kwiatów w ręce. Saken, chociaż nie żyje na przyjacielskiej stopie ze swoim ojcem, Sanzysbajem (w tej roli pojawia się zasłużony dla kinematografii kazachskiej Bołat Abdilmanow  vide Skok delfina, Droga do matki, Odważny), zawsze może liczyć na ochronę z jego strony. Wszak zasiada on w Radzie Trzech Żuzów.
[image: ]
Wiadomość o okrutnej śmierci Dastana dociera do Bachytżana i wkrótce pojawia się on w Pawłodarze, by zemścić się na sprawcach nieszczęścia jego najbliższego żyjącego krewnego. Bacha ma wciąż wielu przyjaciół, na których wsparcie może liczyć, a Saken i Sanzysbaj wciąż mają wielu wrogów, których powinni się obawiać. Miasto szybko spływa krwią, co oczywiście nie uchodzi uwagi miejscowej policji. Prowadzący śledztwo oficer Żandos (Rusłan Akyłbajew) próbuje dociec prawdy, co niekoniecznie podoba się jego skorumpowanemu przełożonemu, który od lat dogaduje się z oligarchami i wszystkie stwarzane przez nich problemy stara się zamiatać pod dywan. Powrót i zemsta Bachy są mu więc bardzo nie na rękę. Zwłaszcza że ze starych czasów dobrze zna Abdułajewa, więc wie, na co go stać. Gotów jest nawet wysłać przeciwko niemu Specjalny Oddział Szybkiego Reagowania (СОБР), którym dowodzi Wasilycz (ma on twarz rosyjskiego aktora Aleksandra Ustiugowa, znanego z Wikinga i Związku Ocalenia).
[image: ]
Reszty można się domyśleć. Bachytżan wypowiada wojnę wszystkim  Sanzysbajowi i Sakenowi, Radzie Trzech Żuzów, a także policji. Trup będzie więc słał się gęsto. Do pewnego momentu starałem się nawet liczyć ofiary Bachy, ale po kilkunastu minutach stało się to praktycznie niemożliwe do opanowania. Wszak to były zawodowy zabójca. Z grona tych, co najpierw strzelają, a dopiero później zastanawiają się, czy słusznie. Tam, gdzie on się pojawia, krew leje się strumieniami. I nikt nie jest w stanie go powstrzymać. 
[image: ]
To wyjątkowo mocne kino akcji, które nie każdemu przypadnie do gustu. Po pierwsze dlatego, że prawdopodobieństwa nie ma w nim zbyt wiele. Wszystko podporządkowane jest jednemu celowi: główny bohater ma dokonać rzezi na złych gangsterach i nic, nawet logika, nie ma mu prawa w tym przeszkodzić. Po drugie  reżyser Farhat Serkebajew i pracujący na jego usługach doświadczony operator Azamat Dułatow (znany z takich thrillerów i obrazów sensacyjnych, jak Taraz, Winda czy Ułbołsyn) każdą jatkę starają się zaprezentować w sposób hiperrealistyczny. W efekcie co wrażliwsi widzowie mogą co rusz zamykać oczy, aby nie patrzeć na to okrucieństwo. Ot, kolejny wspólny mianownik z serią o Johnie Wicku!




Tytuł: Brat
Tytuł oryginalny: Аға
Reżyseria: Farhat Serkebajew
Zdjęcia: Azamat Dułatow
Scenariusz: Farhat Serkebajew
Obsada: Murat Bisenbin, Azamat Ibrajew, Bołat Abdilmanow, Farhad Abdraimow, Aleksandr Ustiugow, Mariam Satajewa, Rusłan Kairbajew, Nursułtan Muchametżanow, Rusłan Akyłbajew, Rusłan Nigmanow, Asyłbek Saparbekuły, Nurbołat Kanaszew, Galim Tobżanow, Ołżas Umarow, Dżanibek Apsalamow
Muzyka: Nikita Kariew
Rok produkcji: 2021
Kraj produkcji: Kazachstan
Czas trwania: 85 min
Gatunek: dramat, sensacja
Zobacz w: Kulturowskazie
Ekstrakt: 60%
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  Upload:Sez. 3. odc. 4. Pieniądze nie śmierdzą, ale czy są najważniejsze?

  Marcin Mroziuk

  Kacie Anning, Jeffrey Blitz, Athina Rachel Tsangari, Greg Daniels Upload. Sezon 3
  

  
  Wprawdzie dotarcie do lekarza, który wymyślił downloady, nie jest specjalnie skomplikowane, ale wymaga rozwiązania przez Norę i Nathana trudności logistyczno-finansowych. Problemy z brakiem środków niespodziewanie dotykają także Lukea, natomiast Aleesha jest na coraz lepszej drodze do stania się kobietą sukcesu.
Ekstrakt: 70%
[image: Upload. Sezon 3]
Trzeba przyznać, że ze sporym rozbawieniem obserwujemy, w jaki sposób podróżuje para głównych bohaterów, bo chociaż nie mogą narzekać na tempo lotu, to warunki trudno byłoby uznać za w pełni komfortowe. Wiadomo jednak, że jak się nie ma forsy, to trzeba iść na kompromisy. Z kolei diagnoza postawiona przez lekarza po zbadaniu Nathana tylko częściowo rozwiewa ich obawy, bo wygląda na to, że raczej nie uda mu się uniknąć kolejnego uploadu  kwestią otwartą pozostaje, kiedy będzie on konieczny.
Jakby tego było mało, niedługo później Nora zostaje postawiona w wyjątkowo niezręcznej sytuacji, gdy staje twarzą w twarz z dawną dziewczyną swojego chłopaka. Co ważne, nie chodzi tutaj o Ingrid, lecz o jedną z jej poprzedniczek. Nie ma jednak tego złego, co by na dobre nie wyszło, bo obie panie niespodziewanie szybko nawiązują nić porozumienia, które może mieć znaczenie także dla pozytywnego rozwiązania sprawy poszkodowanych klientów Freeyondu.
Z kolei w Lakeview możemy obserwować, jak kopia Nathana próbuje skorzystać wraz Ingrid z darmowych rozrywek  ale nie z tych oficjalnie dostępnych. W efekcie trafiamy z nimi do podziemi wirtualnego świata, gdzie na gości czekają niekoniecznie przyjemne niespodzianki. Nie chodzi tutaj jedynie o niedoróbki programistów, lecz o prawdziwe zagrożenia dla nieostrożnych przybyszów! Inną sprawą jest, że sytuację mogłyby jeszcze bardziej skomplikować nieprzemyślane działania Tinsley, która za wszelką cenę nie chce znowu podpaść Ingrid.
W sumie jeszcze gorzej wygląda sytuacja Lukea, który dowiaduje się o zakończeniu finansowania uploadów dla weteranów. Trudno mu pogodzić się z myślą o możliwej obniżce standardu życia, a doskonale rozumiemy, czemu przeraża go perspektywa egzystencji jako 2 gigabajty. Nic więc dziwnego, że decyduje się on podjąć nielegalną pracę  tyle że dość szybko staje się jasne, że kokosów na niej raczej nie zbije.
Możemy się również przekonać, że w zupełnie innym nastroju niż Luke znajduje się Aleesha. Wprawdzie jej wspólna podróż służbowa z Lucy nie jest może przesadnie przyjemna (no cóż, szefowa nie jest w najlepszej formie), ale później przyjaciółce Nory udaje się przykuć uwagę najwyższego kierownictwa, a na dodatek zawiązać bliższą relację z naprawdę wpływową młodą kobietą. Trudno więc w tym momencie nie zastanawiać się, czy Karina zostanie nową mentorką Aleeshy i czy w związku z tym Lucy pójdzie w zapomnienie. W każdym razie trudno nie być pod wrażeniem tak błyskawicznej kariery dawnego Anioła z Lakeview.




Tytuł: Upload. Sezon 3
Dystrybutor:  Amazon Prime
Data premiery: 20 października 2023
Reżyseria: Kacie Anning, Jeffrey Blitz, Athina Rachel Tsangari, Greg Daniels
Zdjęcia: Simon Chapman
Scenariusz: Izzy Kadish, Lauren Houseman, Maxwell Theodore Vivian, Anna Ssemuyaba, Megan Neuringer, Yael Green, Owen Daniels
Obsada: Robbie Amell, Andy Allo, Allegra Edwards, Zainab Johnson, Kevin Bigley, Josh Banday
Muzyka: Joseph Stephens
Rok produkcji: 2023
Kraj produkcji: USA
Cykl: Upload
Czas trwania: 27−39 min
Gatunek: komedia, SF
Zobacz w: Kulturowskazie
Ekstrakt: 70%
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  Orient Express:A gdyby tak na Księżycu kangur

  Jarosław Loretz

  Chiyu Zhang Moon Man
  

  
  Chińskie kino fantastyczne wciąż szuka odpowiednich środków wyrazu i wygląda na to, że coraz lepiej mu to idzie. Najlepszym tego przykładem Moon Man.
Ekstrakt: 70%
[image: Moon Man]
Filmowcy z Chin, próbujący prześcignąć amerykańskie blockbustery rozmachem, jakością efektów specjalnych i atrakcyjnością fabuły, wypuszczają co roku dziesiątki filmów związanych z fantastyką. Niekiedy są to rozbuchane produkcje silnie patriotyczne, niekiedy mniej lub bardziej przaśne komedie, ale przede wszystkim  co jest jak najbardziej zrozumiałe  są to produkcje oparte na lokalnym folklorze i mitologii. Mnóstwo więc tam latających mnichów, wijących się rzecznych smoków i walk na dziwaczne rodzaje magicznie wspomaganej broni. W ostatnich kilku latach na najprawdziwsze pęczki powstają tam na przykład kolejne edycje nadprzyrodzonych przygód sędziego Di oraz jedna za drugą ekranizacje fragmentów Wędrówki na Zachód, z mnichem podróżującym w towarzystwie Sun Wukonga, czyli Króla Małp. Obie serie cieszą się ogromną popularnością, a że na postaci z obu cykli nie ma praw autorskich, za kręcenie filmów biorą się również studia nie dysponujące sensownym budżetem, zaś postaci Di czy Sun Wukonga co i rusza gra inny aktor.
Filmów fantastycznych powstaje teraz w tamtym rejonie świata tak dużo, że żaden z zagranicznych (w stosunku do Chin) portali filmowych nie nadąża z odławianiem i rejestrowaniem informacji o nich, nie mówiąc już o zapewnieniu informacji o spodziewanej jakości produktu. Z pewnością jednak jednym z takich rodzynków jest nakręcony w 2022 roku Moon Man, czyli Księżycowy człowiek. Owszem, film jest obarczony klasycznymi bolączkami wschodzącego chińskiego kina sf, czyli sążnistą dawką patriotyzmu oraz nadwyżką efektów specjalnych, ale w tym wypadku nie wybijają się one na plan pierwszy, przyćmiewa je bowiem zaskakująco nietuzinkowa fabuła, będąca mieszanką kina katastroficznego, komedii romantycznej i dramatu obyczajowego. Jest kawałek do popłakania, całkiem duży kawałek do chichotania, a do tego kilka momentów przeznaczonych na zbieranie szczęki z podłogi. Ale może po kolei.
Zawiązanie fabuły nie sugeruje żadnych rewelacji. W kierunku Ziemi leci ogromna asteroida, wytrącona z marsjańskiej orbity. Wysłane na jej spotkanie rakiety z głowicami jądrowymi niezupełnie radzą sobie z problemem i w ciągu dosłownie kwadransa trzeba ewakuować cały personel księżycowej bazy, z której rakiety były wysyłane, bo lada moment powierzchnię srebrnego globu przeorają tysiące odłamków kosmicznego gruzu. Pech chciał, że alarmu i wezwania do ewakuacji nie słyszy bodaj jeden jedyny pracownik techniczny bazy, oddający się marzeniom o wyznaniu uczucia szefowej placówki. Gdy orientuje się, że coś jest nie tak, na próżno rzuca się w kierunku startujących rakiet.
[image: ]
Szczęśliwie odłamki omijają tak jego, jak i habitat bazy wraz z magazynem żywności, ale wkrótce okazuje się, że duży kawał asteroidy spada na Ziemię i glob robi się brązowy od pyłu. Urywają się wszelkie sygnały radiowe, światła nie rozświetlają już mroku nocy, a nasz bohater zaczyna uświadamiać sobie, że został oto ostatnim przedstawicielem rasy ludzkiej. Zaczyna więc wypróbowywać różne sposoby na nudę, bawiąc się m.in. w surfowanie po księżycowym pyle, a w końcu  solidnie już zapuszczony  włamuje się do kabiny obiektu swoich westchnień i zaczyna romansować z powiedzmy, że z wizerunkiem ukochanej. Bo za stołem sadza skafander z wystającym z kołnierza zdjęciem kobiety.
Tu następuje pierwszy fabularny twist, twórcy byli bowiem jak najbardziej świadomi, że widz nie zdzierży kolejnego już filmu z kosmicznym samotnikiem roztrząsającym przez półtorej godziny swoje życie i próbującym radzić sobie z depresją, nudą i myślami samobójczymi. Otóż okazuje się, że  owszem, powierzchnia Ziemi jest martwa, a powietrze wypełnione toksycznym pyłem, ale znaczna część ludzkości schroniła się w wykopanych zawczasu rządowych schronach. I szefostwo ogląda sobie poczynania bohatera na monitorach, bo kamery w księżycowej bazie doskonale działają, a sygnał jest mocny. Nie działa tylko w drugą stronę. Pada więc pomysł, żeby z księżycowego samotnika, zdecydowanego trwać mimo beznadziejnej sytuacji, zrobić wzorzec podnoszący na duchu wynędzniałych, wygłodniałych ludzi siedzących w ciemnych, zatęchłych schronach. Trzeba tylko zatrudnić aktora dubbingowego, żeby w eter nie szły wątpliwej jakości przemyślenia i krępujące wyznania miłosne.
I tu ma miejsce kolejny twist. Bo pierwszym, co widzi aktor i do czego zaczyna podkładać głos, nie jest nasz bohater, a kangur. Który zagnieździł się w magazynie żywności. Taki skaczący, z długim ogonem, będący zwierzęciem laboratoryjnym. Nim szefostwo zdąży zareagować, z całej sytuacji robi się farsa, tym bardziej że próbujący wyciągnąć coś z magazynu samotnik dostaje raz za razem wciry od broniącego swego terytorium kangura.
[image: ]
Gdy jako tako udaje się unormować sytuację w sprawie dubbingu (aktor z raz czy dwa dostaje od szefostwa literalny łomot za nonszalancję i dzikie pomysły), nasz technik godzi się i zaprzyjaźnia z kangurem, notabene mającym nawet własny skafander kosmiczny, po czym zaczyna budować rakietę, którą uda się obojgu wrócić na Ziemię. Bo nabrał przeświadczenia, że ludzie przetrwali kataklizm i nie będzie musiał samotnie  przepraszam, z kangurem  spędzić ostatnich lat swojego życia. Przy czym tu następuje kolejny zwrot, bo wychodzi na jaw, iż samotnik jest z wykształcenia inżynierem napędów i doskonale wie, co robi, ściągając do bazy zapomniany przez wszystkich lądownik misji Apollo 18, tkwiący sobie spokojnie gdzieś na pustkowiu.
Tu się zatrzymam ze streszczeniem, żeby zostawić trochę rozmaitych smaczków i zaskoczeń na samodzielny seans, zaznaczę jednak, że to, co opisałem, to nawet nie jest połowa fabuły. Tu naprawdę sporo się dzieje i nie sposób się nudzić.
Naturalnie nie jest to produkcja wolna od wad. Sceny z kangurem często są przeszarżowane, a z raz czy dwa wręcz na krawędzi dobrego smaku. Humor bywa przaśny, efekty i zdjęcia przesłodzone, a realia życia w schronach wątpliwe (wszyscy nieruchomo siedzą miesiącami na kupie, z topniejącymi racjami żywnościowymi, których przecież po opadnięciu pyłu nie za bardzo da się czymś uzupełnić, skoro większość roślin została zaduszona pyłem). Coś nie tak jest też z księżycową grawitacją, a i śmieszy uporczywe powielanie godnych taniej space opery uproszczeń, czyli na przykład ręczne sterowanie  naturalnie w pocie czoła  rakietą lecącą pełnym gazem przez gęstą chmurę wielkich odłamków asteroidy. No ale nie ukrywajmy, Moon Man jest rodzajem uciesznego kiczu, który przede wszystkim ma bawić, nawet jeśli czasami robi to przez łzy.
[image: ]
W efekcie chwilami film ogląda się trochę dziwnie. Owszem, na ogół jest kolorowy i zabawny, niekiedy nadspodziewanie ciepły, ale czasami oferuje jedynie ogromne pokłady smutku i goryczy. Zdaje się, że jednym z głównych zamysłów twórców było nakręcenie pokrzepiającej historii o zupełnie przeciętnym człowieku (oczywiście przy założeniu, że zapomnieliśmy o jego kierunkowym, wysokim wykształceniu), któremu tak naprawdę nie powiodło się w życiu. Zawsze był gdzieś w połowie stawki, zawsze na coś nie zdążał, i nigdy nikt się nim tak naprawdę nie zainteresował. I teraz niespodziewanie został rzucony w wir historycznych zdarzeń, co w zamierzeniu twórców ma udowadniać, że w każdym z nas tkwi ziarno bohatera, czekające po prostu z kiełkowaniem na odpowiednią chwilę.
Niby więc Moon Man jest trochę rozchwiany gatunkowo i wzbudza mieszane emocje, ale jednocześnie z pewnością nie pozostawia obojętnym, co chyba jest wystarczającą rekomendacją do ewentualnego seansu.




Tytuł: Moon Man
Tytuł oryginalny: Du xing yue qiu
Reżyseria: Chiyu Zhang
Zdjęcia: Jie Du
Scenariusz: Chiyu Zhang, Chenguang Qian, Si'ao Dai, Yuyue Shen, Seok Jo
Obsada: Teng Shen, Li Ma, Yuan Chang, Chengru Li, Cailun Huang, Jackie Li, Han Hao, Zitao Huang
Muzyka: Fei Peng
Rok produkcji: 2022
Kraj produkcji: Chiny
Czas trwania: 122 min
Gatunek: komedia, SF
Zobacz w: Kulturowskazie
Ekstrakt: 70%
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  Klasyka kina radzieckiego:Na tropie

  Sebastian Chosiński

  Zinowij Rojzman Spotkanie wśród wysokich śniegów (02) Ciężki czas
  

  
  W drugiej odsłonie trzyczęściowego easternu historyczno-rewolucyjnego Spotkanie wśród wysokich śniegów (noszącej tytuł Ciężki czas) główny bohater, czekista Dżuma Saidow, powraca w rodzinne strony, aby walczyć z basmaczami. Przy okazji też dowiaduje się, że jego żona przed śmiercią urodziła syna, którego postanawia odnaleźć. Reżyser Zinowij Rojzman znakomicie splótł oba wątki, czyniąc z nich zajmującą opowieść o początkach władzy radzieckiej w Turkiestanie.
Ekstrakt: 70%
[image: Spotkanie wśród wysokich śniegów (02) Ciężki czas]
Związany przez pierwsze lata swojej kariery reżyserskiej z taszkiencką wytwórnią Uzbekfilm pochodzący z Odessy Zinowij Aleksandrowicz Rojzman (1941-2022) dał się zapamiętać głównie jako twórca obrazów historyczno-rewolucyjnych opowiadających o walce z basmaczami  vide Hasło: Hotel «Regina» (1983) oraz powstały dwa lata wcześniej, na motywach powieści Ulmasa Umarbekowa, trzyczęściowy miniserial Spotkanie wśród wysokich śniegów, którego pierwszą odsłonę, zatytułowaną Początek drogi, przedstawiłem przed tygodniem. To historia Dżumy Saidowa (w tej roli Nazim Tulachodżajew), syna uzbeckiego chłopa, sieroty, który w wyniku zastawionej przez niego przez jego przyszywanego ojca Appan-baja (wciela się w niego Ato Muchamedżanow) pułapki trafia jako zesłaniec na Sybir. Tam spotyka między innymi Konstantina Zubowa (mającego twarz Ukraińca Łesia Serdiuka), więźnia politycznego, bolszewika zesłanego na katorgę za udział w rewolucji 1905 roku. 
On pomaga Dżumie przetrwać najcięższe chwile i chroni go przed gniewem więźniów kryminalnych. On też, jak się później okazuje, wpływa na losy młodego człowieka. Saidowowi udaje się w końcu uciec z zesłania; w zimowej tajdze trafia do bandy Siergi, a kiedy wybucha rewolucja październikowa  zostaje żołnierzem w stacjonujących na Uralu oddziałach białych i walczy z czerwonymi. Gdy jednak otrzymuje od przełożonych rozkaz rozstrzelania bolszewików, wśród których znajduje się, jak się okazuje, żona Zubowa, Katia (Natalia Brażnikowa)  coś w nim pęka. Pomaga jej i jej towarzyszom uciec; jednocześnie sam przechodzi na drugą stronę barykady. Jako dowódca oddziału Armii Czerwonej pomaga rozbić wojska generała Antona Denikina. Wtedy też przełożeni decydują, by Dżuma wrócił w rodzinne strony, do Turkiestanu, i wspomógł miejscowych czekistów w rozprawie z wciąż bardzo groźnymi basmaczami.
[image: ]
Droga do rodzinnego aułu Czedak jest długa i niebezpieczna. Na stepie Dżuma dołącza do grupy czekistów, którzy eskortują więźnia. Okazuje się nim Szakir (Farhad Hajdarow), przed laty sługa Appan-baja, teraz podejrzewany o to, że służy jako łącznik basmaczy i przekazuje informacje Nazar-bajowi (Dżawłon Chamrajew), z którym Saidow ma do wyrównania rachunki sprzed kilkunastu lat. Od Szakira dowiaduje się, że Appan-baj nie żyje. Że zmarła także Ortikbusz, młoda żona Dżumy (Gula Astanowa). Ale i to jest największe zaskoczenie  przed śmiercią zdążyła urodzić syna. Więzień przekonuje, że wie, gdzie on się znajduje i zdradzi to Saidowowi, jeżeli ten wypuści go na wolność. Oficer decyduje się więc przeciąć więzy krępujące Szakira i wówczas ten rzuca się do ucieczki. Parę minut później ginie zastrzelony przez ścigającą go eskortę. Jeśli naprawdę znał tajemnicę syna Dżumy, zabrał ją ze sobą do grobu. 
[image: ]
Najgorsze jednak, że teraz czekiści uznają Saidowa za zdrajcę. Aresztują go i dowożą do naczelnika posterunku Czeka w Czedaku, którym okazuje się Konstantin Zubow. Świat jest mały! I to na tyle, że w tym samym miejscu  jako współpracowniczka męża  służy Katia. Kostia oczywiście nie wierzy w zdradę Dżumy, przyjmuje go więc na służbę. Od tej pory mężczyzna ma w życiu dwa cele: bić bandytów i odnaleźć syna (choć nawet nie wie, jakie nosi on imię). W tym momencie najistotniejsze jest to pierwsze. Zwłaszcza że w okolicach aułu basmacze prowadzą nadzwyczaj aktywną działalność; mają też swoje kontakty w osadzie. W czasie prowadzonego wespół z czekistą Sabirem Szukurowem (w tej roli Isamat Ergaszew, znany ze Zdrady oraz Tajemnicy zapomnianej przełęczy) patrolu zauważają na miejscowym targu basmacza Uraza (zmarły w kwietniu ubiegłego roku Murad Radżabow, bohater miniserialu Było to w Kokandzie). I chociaż udaje mu się ukryć się w tłumie i ostatecznie uciec, mimo wszystko zostawia za sobą trop  jest nim żydowski szewc Natan (kolejna znakomita rola Zinowija Gierdta  patrz: Złote cielę, Klucz bez prawa przekazania, Zgrywa), z którym rozmawiał w momencie, gdy zwrócili na niego uwagę milicjanci.
[image: ]
Saidow postanawia pójść tym śladem. Chce przekonać do współpracy najpierw Natana, a następnie Uraza  ten ostatni mógłby ich z kolei doprowadzić do kurbaszy Abdułły, jednego z basmackich dowódców w Turkiestanie. Dżumie marzy się nie tyle wybicie wszystkich wrogów, co przekonanie ich, aby poddali się bez walki, a może nawet  przeszli na stronę czerwonych. Tymczasem również nad jego głową zbierają się czarne chmury. W czasie wyprawy z Katią do miasta odwiedzają szefa rejonowego Czeka Muchtarowa (Bachodyr Jułdaszew); od niego Zubowa dowiaduje się, że Saidow wciąż podejrzewany jest o zdradę (chodzi o uwolnienie Szakira). A kiedy wracają do Czedaku, choć nikt nie powinien wiedzieć, którędy prowadzi ich droga  na stepie polują na nich basmaccy jeźdźcy. Ktoś musiał ich śledzić. Ktoś przekazał informację, kiedy opuszczają miasto. Po powrocie do aułu Dżuma zabiera ze sobą Szukurowa i rusza w góry, aby sprawdzić informację otrzymaną od Natana. Tam spotykają myśliwego Szadmana (gra go Szuchrat Irgaszew, wcześniej oglądany w takich easternach, jak Upadek Czarnego Konsula oraz Tu jest granica), który mówi im o wzbudzającym postrach dowódcy islamskich fundamentalistów Hudajberdym. Problem w tym, że dotąd mało kto go widział. Wielu uważa, że to jedynie postać legendarna
[image: ]
Ciężki czas  druga odsłona Spotkania wśród wysokich śniegów  w niczym nie ustępuje Początkowi drogi. To wciąż znakomita opowieść sensacyjna, w której co prawda nie brakuje komunistycznej propagandy, ale z uwagi na rozwinięte wątki szpiegowski (vide próby dotarcia do obozu basmaczy) i psychologiczny (poszukiwanie przez Dżumę syna) schodzi ona na dalszy plan. Nie przeszkadza i nie irytuje, co oczywiście jest przede wszystkim zasługą nad wyraz sprawnego i pełnego zaskakujących zwrotów akcji scenariusza, za który odpowiadali wyspecjalizowany w easternach Artur Makarow i autor pierwowzoru literackiego Ulmas Umarbekow, oraz jeszcze lepszej reżyserii Zinowija Rojzmana.




Tytuł: Spotkanie wśród wysokich śniegów (02) Ciężki czas
Tytuł oryginalny: Встреча у высоких снегов (02) Трудное время
Reżyseria: Zinowij Rojzman
Zdjęcia: Leonid Trawicki
Scenariusz: Artur Makarow, Ulmas Umarbekow
Obsada: Nazim Tulachodżajew, Łeś Serdiuk, Natalia Brażnikowa, Zinowij Gierdt, Isamat Ergaszew, Bachodyr Jułdaszew, Szuchrat Irgaszew, Murad Radżabow, Matlube Alimowa, Dżamał Chaszymow, Melis Abzałow, Gula Astanowa, Sejdułła Mołdachanow, Farhad Hajdarow
Muzyka: Rumil Wildanow
Rok produkcji: 1981
Kraj produkcji: ZSRR
Czas trwania: 66 min
Gatunek: dramat, historyczny
Zobacz w: Kulturowskazie
Ekstrakt: 70%
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  Fundacja:Sez. 2. odc. 5. Koszmary Seldona i imperatora

  Marcin Mroziuk

  David S. Goyer, Josh Friedman Fundacja. Sezon 2
  

  
  Tak jak można się było spodziewać, odzyskanie ciała przez Hariego wpływa zarówno na postawę psychohistoryka, jak i zachowanie jego towarzyszek podróży. Trudno na razie natomiast rozstrzygnąć, czy większym zagrożeniem dla stworzenia Drugiej Fundacji są sekrety kryjące się w umyśle Seldona, czy niespodzianki, jakie czekają na przybyszów na Ignis.
Ekstrakt: 70%
[image: Fundacja. Sezon 2]
Trzeba przyznać, że pewnym zaskoczeniem jest otwierająca ten odcinek scena dyskusji Seldona z Raychem. Nie jest to bowiem zwykłe wspomnienie o momencie śmierci, lecz próba poruszenia sumieniem twórcy Fundacji  czyż dla niej rzeczywiście warto byłoby poświęcić nie tylko przybranego syna, lecz również innych ludzi, którzy zaufali wizji psychohistoryka?
Z kolei lądowanie na Ignis przebiega z poważnymi komplikacjami. Mimo poważnych uszkodzeń statku na szczęście nikt nie jest ranny, ale Salvor Hardin jest przekonana, że ktoś obserwował ich z powierzchni planety. Oczywiście kobieta chce to sprawdzić, więc udaje się na samotny zwiad. Niedługo później dochodzi do naprawdę niespodziewanego spotkania, ale szczęście z tego powodu nie trwa długo. Okazuje się bowiem, że tutaj nie można w pełni ufać własnym zmysłom, gdyż Ignis zamieszkuje społeczność telepatów, którzy potrafią też w różny sposób wpływać na cudze umysły. Co gorsza, ich przywódczyni Tellem Bond ma własne plany, które niekoniecznie są zbieżne z wielkim projektem Seldona. Wszystko wskazuje więc na to, że psychohistoryka po raz kolejny nie zawodzi intuicja, gdy prosi Gaal o ukrycie Pierwszego Radiantu w nieznanym mu miejscu. Pewne jest też, że wątek ten ma w sobie naprawdę spory potencjał, chociaż zarazem trudno zapomnieć o tym, że to jeszcze jedno poważne odejście od literackiego pierwowzoru.
Sytuacja coraz bardziej się komplikuje również na Trantorze. Kiedy okazuje się, że Markley nie jest w stanie ani dostarczyć nagrań z zamachu na Cleon XVII, ani zdobyć nowych informacji o zabójcach członków rodziny królowej Sareth, władczyni postanawia zająć się tym na własną rękę. W efekcie pojawia się w sypialni Dnia, gdzie jesteśmy świadkami nie kopulacji, lecz burzliwej rozmowy tych dwojga. Przy tej okazji otrzymujemy też kolejne powody, by zastanawiać się nad dziwnymi relacjami między imperatorem a Demerzel. Co istotne, Sareth nie zraża się, że nie poznała całej prawdy, lecz postanawia podążyć nowym tropem. To, co odkryje, będzie dla niej zaś prawdziwym wstrząsem
Także Zmierzch pod wpływem intymnej rozmowy z Rue Corinthą zaczyna się zastanawiać nad integralnością własnych wspomnień. Nie uspakajają go do końca ani wyjaśnienia Demerzel, ani nawet odpowiedzi cyfrowej wersji Cleona I. Kolejne działania podjęte przez starego imperatora wraz ze Świtem także nie przynoszą rozwiązania problemu, a wręcz prowokują do postawienia nowych pytań. W tym momencie trudno też przewidzieć, jaki może mieć to wpływ na przyszłość dynastii genetycznej i planowany ślub Dnia i Sareth. W każdym razie o idyllicznej miłości braterskiej można już zupełnie zapomnieć.




Tytuł: Fundacja. Sezon 2
Tytuł oryginalny: Foundation. Season Two
Dystrybutor:  Apple TV
Data premiery: 14 lipca 2023
Twórca: David S. Goyer, Josh Friedman
Reżyseria: Alex Graves, David S. Goyer, Mark Tonderai, Roxann Dawson
Zdjęcia: Cathal Watters, Owen McPolin, Tico Poulakakis
Scenariusz: David S. Goyer, Jane Espenson, Leigh Dana Jackson, Joelle Cornett, Eric Carrasco, David Kob, Liz Phang, Addie Roy Manis, Bob Oltra
Obsada: Jared Harris, Lee Pace, Cassian Bilton, Terrence Mann, Lou Llobell, Leah Harvey, Laura Birn, Chipo Chung
Muzyka: Bear McCreary, Sparks & Shadows
Rok produkcji: 2022
Kraj produkcji: USA
Serial: Fundacja, Sezon 2
Liczba odcinków: 10
Czas trwania odcinka: 47−60 min
Gatunek: SF
Zobacz w: Kulturowskazie
Ekstrakt: 70%
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  East Side Story:Rozbić międzynarodówkę terrorystyczną!

  Sebastian Chosiński

  Nodir Muminow Temur
  

  
  Uzbeckie kino akcji na pewno nie jest uznaną marką  ani w Azji, ani tym bardziej na świecie. Nodir Muminow nie jest też uznanym reżyserem. Trudno więc było oczekiwać, by jego kinowy debiut w postaci sensacyjnego Temura (tytuł jest imieniem głównego bohatera) okazał się rewelacją. Spełnia jednak zadania stawiane w tym kraju filmowcom przez władze  gloryfikuje Służbę Bezpieczeństwa Narodowego.
Ekstrakt: 50%
[image: Temur]
Władze rządzonego twardą ręką przez prezydenta Szawkata Mirzijojewa (Shavkat Mirziyoyev) Uzbekistanu lubią właśnie takie filmy  gloryfikujące armię i służby specjalne, udowadniające, że społeczeństwo uzbeckie stoi murem za funkcjonariuszami z narażeniem życia broniącymi bezpieczeństwa kraju i walczącymi z międzynarodowym terroryzmem. Hayot [Życie] (2018) Hilola Nasimowa, Snajper (2019) Ozoda Szamsa czy Nie jestem terrorystą. Historia mojej śmierci (2021) Muhammada Ali Iskandarija  to jedynie wierzchołek góry lodowej; podobnych produkcji powstaje znacznie więcej. Niektóre bywają nawet frapujące, inne zdają się być jedynie bladym odbiciem kina akcji rodem z Hollywoodu. Jak jest w przypadku Temura  reżyserskiego debiutu kinowego urodzonego w 1973 roku w Ferganie producenta Nodira Muminowa? Niestety, średnio. To ten drugi ze wspomnianych przypadków. Film  produkcyjniak, powielający schematy, ze średniej jakości efektami specjalnymi, które muszą dodatkowo wpływać na obniżenie oceny.
A jednak zachęcam do sięgnięcia po to dzieło. Choćby z tego powodu, aby zapoznać się z innym punktem widzenia na problemy, które zazwyczaj obserwujemy z anglosaskiego punktu widzenia. Główny bohater, tytułowy Temur (w tej roli Murmuhammadżon Husniddinow, znany z późniejszego o trzy lata Nie jestem terrorystą), mieszka w Taszkencie i jest trenerem mieszanych sztuk walki. Szczególna więź łączy go z matką (wciela się w nią Rano Zakirowa), która od lat wychowywała go sama. Ojca nigdy nie było w domu; jeśli pojawiał się, to zaledwie na chwilę, zaraz bowiem musiał znikać, wysłany na kolejną tajną misję. Jako dzieciak Temur oczywiście nie miał pojęcia, czym zajmuje się jego tata  dopiero po latach zdał sobie sprawę, że jest agentem utworzonej w 1991 roku, czyli po ogłoszeniu niepodległości od Związku Radzieckiego, Służby Bezpieczeństwa Narodowego (SBN). W końcu, z uwagi na bezpieczeństwo rodziny, mężczyzna musiał ją całkiem porzucić, co wywołało lawinę plotek i głupich komentarzy szkolnych kolegów Temura.
[image: ]
Po wielu latach Temur czyta w mediach wiadomość o tym, że jego ojciec (Bekzod Muhammadkarimow  vide Snajper) dostał się w Afganistanie do niewoli terrorystów. Nie robi to na nim szczególnego wrażenia. Nie utrzymują ze sobą kontaktu od tylu lat, że traktuje go już jak zupełnie obcego człowieka. W tym samym czasie z niewoli u terrorystów udaje się uciec młodej kobiecie, która ostatkiem sił dociera do granicy afgańsko-uzbeckiej. Przesłuchiwana później przez oficerów SBN na jednym z pokazywanych jej zdjęć potencjalnych porywaczy rozpoznaje niejakiego Halika Razakowa (Elior Machkamow). To obywatel Tadżykistanu, ale mający babcię mieszkającą w fergańskim Namanganie. Udaje się więc do niej agent Hikmatiłła (Furkat Fajzijew), który co prawda nie dowiaduje się niczego szczególnego, ale wpada na pewien trop. Zauważywszy powieszone na ścianie zdjęcie ojca Halika, dostrzega w nim podobieństwo do
[image: ]
Właśnie! Odpowiedź na pytanie do kogo? daje analiza komputerowa. Jej wyniki wprawiają w zdumienie generała SBN Hajdarowa (któremu twarzy użyczył weteran kina uzbeckiego Rustam Sagdułłajew  patrz: Bez strachu, Tylko «starcy» idą w bój, Gorące lato w Kabulu oraz Spokojna strażnica). Okazuje się bowiem, że Kasym Razakow, ojciec Halika, to Husejn-bek, przywódca jednej z grup terrorystycznych operujących na terytorium Afganistanu. To właśnie w jego ręce trafił ojciec Temura. Szczęściem w nieszczęściu okazał się fakt, że Halik od jakiegoś czasu znajduje się w uzbeckim więzieniu. SBN może więc zaplanować operację specjalną. Ale w tym celu generał Hajdarow potrzebuje wsparcia Temura, który musi podjąć olbrzymie ryzyko, porzucić dotychczasowe spokojne życie, postarać się o wyjątkowo złą reputację i w efekcie trafić za kratki, aby tam zaprzyjaźnić się z synem Kasyma vel Husejn-beka.
[image: ]
Generałowi chodzi o to, aby Temur pomógł Halikowi wydostać się z więzienia, do czego zresztą przygotowuje się również ojciec młodego terrorysty. Jako przyjaciel Razakowa juniora mógłby zdobyć zaufanie Husejn-beka i rozbić organizację terrorystyczną od środka, przy okazji uwalniając swojego ojca. Poznawszy w końcu całą prawdę na jego temat, Temur nie ma już żadnych wątpliwości  jest gotów postawić na szali swoje życie, by ratować rodziciela. Najpierw jednak musi zadbać o jak najgorszą własną opinię, w czym pomagają mu nawiązane niedawno kontakty z kazachskimi oligarchami-mafiosami  Orłem (Farhat Abduraimow) i trudniącym się nielegalnym handlem bronią Bazooką (Rosjanin Igor Żyżykin, znany między innymi z Wija, Tajemnicy smoczej pieczęci oraz Ostatniej próby). Oni, zupełnie niezamierzenie, stwarzają Temurowi alibi, otwierając drogę do serca Husejn-beka.
[image: ]
Fabuła filmu Nodira Muminowa, za którą odpowiada żona reżysera Gulbahor Muminowa, nie należy do specjalnie skomplikowanych. Jest raczej pretekstowa; biegnie linearnie, nie ma w niej żadnych wątków pobocznych, które mogłyby oderwać widza od zasadniczej akcji (nawet zwyczajowy w takich obrazach kręconych w Uzbekistanie motyw romantyczny został tutaj zaledwie delikatnie zarysowany). Wszystko zmierza jak najkrótszą drogą z punktu a do punktu b; jedyną odskocznię stanowi w zasadzie krótka wyprawa Temura do Ałmatów, która pozwala mu spotkać Orła. Poza tym wszystko jest boleśnie schematyczne. Bohaterowie przewidywalni. Aczkolwiek  trzeba to gwoli uczciwości podkreślić  Muminow podjął próbę pewnego zniuansowania postaw. Stąd swoiste wyrzuty sumienia, które od pewnego momentu zaczynają targać Halikiem, oraz przemiana, jaka dokonuje się w jednym z terrorystów, Kazachu Azamacie (Sajat Isembajew).




Tytuł: Temur
Tytuł oryginalny: Темур
Reżyseria: Nodir Muminow
Zdjęcia: Dilmurod Turdibojew
Scenariusz: Gulbahor Muminowa
Obsada: Murmuhammadżon Husniddinow, Elior Machkamow, Bekzod Muhammadkarimow, Mirza Azizow, Furkat Fajzijew, Mirdżamol Mirzaahmedow, Rustam Sagdułłajew, Sajat Isembajew, Rano Zakirowa, Igor Żyżykin, Boris Gafurow, Farhat Abduraimow, Ajturgen Ermekowa, Maksim Akbarow
Muzyka: Dżahangir Azimchodżajew
Rok produkcji: 2018
Kraj produkcji: Uzbekistan
Czas trwania: 120 min
Gatunek: sensacja
Zobacz w: Kulturowskazie
Ekstrakt: 50%
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  Upload:Sez. 3. odc. 5. Niecodzienni sojusznicy

  Marcin Mroziuk

  Kacie Anning, Jeffrey Blitz, Athina Rachel Tsangari, Greg Daniels Upload. Sezon 3
  

  
  Próbując rozwiązać swoje problemy finansowe, Luke pakuje się w jeszcze większe kłopoty. Na szczęście nie zostaje porzucony na pastwę losy, dzięki czemu z zainteresowaniem możemy obserwować przebieg pomysłowej akcji ratunkowej.
Ekstrakt: 70%
[image: Upload. Sezon 3]
Nie jesteśmy specjalnie zaskoczeni, gdy Luke uznaje, że dotychczasowy sposób zarobkowania nie zapewni mu wystarczających środków, ale początkowo nie jesteśmy w stanie przewidzieć, w jakim celu zabiera ze sobą do szarej strefy przedstawiciela sztucznej inteligencji. Wkrótce okazuje się, że próbuje tam dobić targu, ale mężczyzna szybko się przekonuję, że w przypadku transakcji z przestępcami wyrzuty sumienia nie popłacają. 
Oczywiście współczujemy uwięzionemu Lukeowi i doskonale rozumiemy, czemu wzywa na pomoc swego jedynego przyjaciela. To właśnie staje się zaś źródłem nowych komplikacji, gdyż na wiadomość reagują obie wersje Nathana i w efekcie ten z Lakeview odkrywa, że jest jedynie kopią zapasową! Z kolei jego widok w towarzystwie Nory jest wstrząsem dla Ingrid, która decyduje się na radykalną zmianę swego postępowania. No cóż, dość szybko przekonamy się, że powrót panny Kannerman do realnego życia nie przebiega po jej myśli, a walka z uczuciami wcale nie jest prostą sprawą.
Trzeba przyznać, że obaj Nathanowie wręcz zaskakująco zgodnie ze sobą współpracują. Wprawdzie ich działania początkowo wyglądają na jedną wielką improwizację, ale na końcu okazuje się, że tym razem rzeczywiście wszystko dobrze zaplanowali. Oczywiście najbardziej zadowolony z takiego obrotu spraw jest Luke, który nie tylko nie musi już znosić poniżenia w niewoli, ale może przebywać w towarzystwie podwojonego przyjaciela  a przecież wyjątkowo ciężko radził sobie z samotnością po jego downloadzie. Inną sprawą jest, że niektóre pomysły scenarzystów (choćby nawiązanie do Gwiezdnych wojen w niewolniczym stroju Lukea) nie wszystkich widzów równie mocno rozbawią.
Sporo humoru jest natomiast w scenach treningu sztucznej inteligencji, który prowadzi Aleesha. Z pewnością nie jest dla niej komfortowe, że przez cały czas jej działania obserwują Karina i Lucy, bo ta ostatnia najwyraźniej źle znosi odsunięcie na boczny tor i chętnie wbiłaby jakąś szpilę swej dawnej pupilce. Z kolei AI umieszczone w sklonowanym ciele i wypuszczone do realnego świata z jednej strony popełnia kardynalna błędy (co akurat dla widzów bywa całkiem zabawne), z drugiej zaś strony niejednokrotnie potrafi zaskoczyć swych operatorów.




Tytuł: Upload. Sezon 3
Dystrybutor:  Amazon Prime
Data premiery: 20 października 2023
Reżyseria: Kacie Anning, Jeffrey Blitz, Athina Rachel Tsangari, Greg Daniels
Zdjęcia: Simon Chapman
Scenariusz: Izzy Kadish, Lauren Houseman, Maxwell Theodore Vivian, Anna Ssemuyaba, Megan Neuringer, Yael Green, Owen Daniels
Obsada: Robbie Amell, Andy Allo, Allegra Edwards, Zainab Johnson, Kevin Bigley, Josh Banday
Muzyka: Joseph Stephens
Rok produkcji: 2023
Kraj produkcji: USA
Cykl: Upload
Czas trwania: 27−39 min
Gatunek: komedia, SF
Zobacz w: Kulturowskazie
Ekstrakt: 70%
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  Klasyka kina radzieckiego:W westernowej oprawie

  Sebastian Chosiński

  Zinowij Rojzman Spotkanie wśród wysokich śniegów (03) Spotkanie
  

  
  Ostatni odcinek trzyczęściowego uzbeckiego miniserialu Zinowija Rojzmana Spotkanie wśród wysokich śniegów z przytupem wieńczy dzieło. Nie dość, że dzieje się w nim sporo pod kątem fabularnym, to na dodatek kilka zwrotów akcji umiejętnie uwiarygadnia portrety psychologiczne bohaterów. Aż żal, że w tym momencie docieramy do finiszu!
Ekstrakt: 80%
[image: Spotkanie wśród wysokich śniegów (03) Spotkanie]
Zaprowadzanie władzy radzieckiej w Turkiestanie na początku lat 20. ubiegłego wieku nie należało do zadań lekkich, łatwych i przyjemnych. Mający wsparcie Brytyjczyków i lokalnej, przywiązanej do islamu ludności basmacze byli niezwykle groźnymi wrogami, którzy nie certolili się z czerwonymi, jeśli ci wpadli w ich ręce. W czasach sowieckich nakręcono na ten temat  w Kazachstanie, Uzbekistanie, Tadżykistanie, Turkmenistanie i, stosunkowo najrzadziej, Kirgistanie  setki filmów kinowych i telewizyjnych. Jednym z nich był trzyczęściowy miniserial Zinowija Rojzmana Spotkanie wśród wysokich śniegów (1981), którego pierwsze dwie odsłony  Początek drogi oraz Ciężki czas  omówiłem w poprzednich tygodniach. Dzisiaj pora na wieńczące tę trylogię Spotkanie.
Po wielu dramatycznych przejściach  vide katorga, ucieczka do tajgi, udział w wojnie domowej po stronie białych, przejście do obozu czerwonych  Dżuma Saidow (w tej roli Nazim Tulachodżajew), syn uzbeckiego chłopa, trafia w końcu w swoje rodzinne strony, by zostać czekistą w Czedaku. Jego przełożonym jest tam Konstantin Zubow (Ukrainiec Łeś Serdiuk), którego Dżuma poznał przed laty podczas zesłania. Saidow stara się za wszelką cenę dopaść szerzącego postrach w całej okolicy miejscowego watażkę, kurbaszy Hudajberdy (wciela się w niego dwudziestoletni Dżanik Fajzijew, który w przyszłości zostanie wziętym w Rosji reżyserem: Sierpień. Ósmego, 2012; Legenda o Kołowracie, 2017; Obrońca Galaktyki, 2020). W tym celu stara się przeniknąć w szeregi wroga, zdobyć tam przyczółek. 
Za sprawą żydowskiego szewca Natana (Zinowij Gierdt) udaje mu się namierzyć i przekonać do współpracy basmacza Uraza, który z kolei prowadzi go do Abdułły, jednego z dowódców. Saidowowi nie zależy jednak na krwawej rozprawie z przeciwnikami. Przeciwnie, chce ich skłonić do złożenia broni, mając jednocześnie nadzieję, że za czas jakiś, po weryfikacji, przynajmniej część z nich będzie miała szansę odpokutować winy w szeregach Armii Czerwonej bądź Czeka. Starania Dżumy zostają jednak storpedowane przez zdrajców wśród czekistów; jednym z nich jest sam szef rejonu Muchtarowa (Bachodyr Jułdaszew), który doprowadza do masakry chcących poddać się ludzi Abdułły. Jest, jak się okazuje, pośród nich dawny pastuch Badyr, któremu dwadzieścia lat wcześniej Saidow darował życie; teraz, umierając, wyjawia niezwykle istotną dla Dżumy rzecz  sprawca niemal wszystkich nieszczęść Saidowa, Nazar-baj (Dżawłon Chamrajew), wie o jego powrocie do Czedaku; ma też u siebie jego syna, którego Ortikbusz (Gula Astanowa) urodziła już po aresztowaniu męża i zesłaniu go na Sybir.
[image: ]
Chcąc dotrzeć do syna, a na niczym nie zależy Dżumie bardziej niż na tym, musi odnaleźć Nazar-baja. Los sprzyja czekiście. Okazuje się bowiem  to kolejna wiadomość pochodząca od szewca Natana  że Nazar-baj przymierza się do sprzedaży swoich zapasów złota, co sugeruje, że prawdopodobnie myśli o ucieczce z Turkiestanu do Afganistanu albo nawet gdzieś dalej, do Turcji bądź zachodniej Europy. Trzeba tylko złapać trop i jak po sznurku dotrzeć do basmacza. Co zresztą kończy się sukcesem. Czekiści z Czedaku postanawiają odprawić go do dowództwa w Kokandzie. Wcześniej jednak skruszony bandyta, zapewne licząc na łaskę, zdradza, co wie na temat Hudajberdy. Watażka ukrywa się wysoko w górach  tam, gdzie utrzymuje się wieczny śnieg. Nikomu nie ufa poza samym Nazar-bajem. Dlatego też, by otworzyć Dżumie drogę do niego, człowiek, którego Saidow uważał kiedyś za swojego ojczyma (patrz: Początek drogi), wręcza mu pierścień. Wystarczy pokazać go strażnikowi, a ten doprowadzi posiadacza klejnotu do Hudajberdy. U którego boku znajduje się syn Dżumy.
[image: ]
Scenarzyści Artur Makarow i Ulmas Umarbekow (ten drugi to jednocześnie autor pierwowzoru literackiego, na podstawie którego nakręcono Spotkanie) znakomicie wywiązali się ze swojego zadania. Trwający mniej więcej trzy i pół godziny miniserial trzyma w napięciu od pierwszej do ostatniej minuty. Bohaterowie są wielowymiarowi, zaskakujących zwrotów akcji  mnóstwo, a największa niespodzianka zachowana została na dramatyczny finał całej historii. Na dodatek, mimo że głównymi pozytywnymi postaciami opowieści są czekiści, film wcale nie irytuje nadmiarem politycznej propagandy. Zinowij Rojzman postanowił bowiem wyeksponować to, na co widz czekał z największymi wypiekami na twarzy  akcję! By podbić jej poziom, umiejętnie połączył wątki sensacyjno-szpiegowskie z formułą historyczno-rewolucyjnego easternu, na co najwyrazistszym dowodem jest zapierająca dech w piersiach i wywołująca wzruszenie scena finałowa.




Tytuł: Spotkanie wśród wysokich śniegów (03) Spotkanie
Tytuł oryginalny: Встреча у высоких снегов (03) Встреча
Reżyseria: Zinowij Rojzman
Zdjęcia: Leonid Trawicki
Scenariusz: Artur Makarow, Ulmas Umarbekow
Obsada: Nazim Tulachodżajew, Łeś Serdiuk, Dżanik Fajzijew, Natalia Brażnikowa, Dżawłon Chamrajew, Zinowij Gierdt, Isamat Ergaszew, Bachodyr Jułdaszew, Szuchrat Irgaszew, Matlube Alimowa, Dżamał Chaszymow, Melis Abzałow, Gula Astanowa
Muzyka: Rumil Wildanow
Rok produkcji: 1981
Kraj produkcji: ZSRR
Czas trwania: 72 min
Gatunek: dramat, historyczny
Zobacz w: Kulturowskazie
Ekstrakt: 80%
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  Fundacja:Sez. 2. odc. 6. Skrywane lęki i cena ocalenia

  Marcin Mroziuk

  David S. Goyer, Josh Friedman Fundacja. Sezon 2
  

  
  W tym odcinku jesteśmy świadkami zmiany układu sił zarówno na Trantorze, jak i na Ignis. Ale to nie koniec ważnych wydarzeń, bo chociaż poznajemy wreszcie cel podróży Hobera Mallowa, to wciąż zachodzimy w głowę, jaką misję zlecił mu Hari Seldon  szczególnie że wysłannicy tego ostatniego przeżywają istną huśtawkę nastrojów w stolicy Imperium Galaktycznego.
Ekstrakt: 80%
[image: Fundacja. Sezon 2]
Już od jakiegoś czasu zdajemy sobie sprawę, że Hari Seldon słusznie podchodzi z nieufnością do Tellem Bond. Teraz jesteśmy świadkami, jak przywódczyni mentalistów kusi Gaal, wykorzystując jej lęk wynikający z wizji przyszłości, gdzie widziała Salvor Hardin zabitą przez Muła. Trudno natomiast na razie ocenić, na ile prawdziwa jest oferta przekazania Dornick rządów nad społecznością zamieszkującą Ignis, ale jasne jest, że ceną za to musiałoby być odcięcie się przez nią od twórcy psychohistorii. W każdym razie wydaje się, że jego ostrzeżeń lepiej byłoby nie lekceważyć, bo dość szybko staje się dla nas jasne, że w tym przypadku Tellem gra znaczonymi kartami, a zależy je głownie na zdobyciu Pierwszego Radiantu.
Co ciekawe, również Salvor martwi się o matkę, nie chcąc, aby upodobniła się Hariego, dla którego jego plan był ważniejszy od otaczających go ludzi. Z przebiegu ich rozmowy oraz późniejszej retrospekcji przekonamy się jednak, że taki sąd o psychohistoryku nie do końca jest trafny. Po raz kolejny Seldon okazuje się bowiem postacią nad wyraz skomplikowaną, a jego obecna postawa ma swoje źródła w traumatycznych przeżyciach sprzed wielu lat. Sporo materiału do przemyśleń dają też jego wyjaśnienia dotyczące natury Pierwszego Radiantu, a także cyfrowej wersji Hariego znajdującej się w Krypcie.
Z kolei Poly i Constant docierają na Trantor. Jak łatwo przewidzieć, stolica wywiera na nich ogromne wrażenie, gdyż na Peryferiach nie mogli doświadczyć takiego rozmachu. Inną sprawą jest, że znając teorię Seldona, są oni przekonani, że cała ta potęga i tak zmierza ku nieuchronnemu upadkowi. Nie jest to jednak przeszkodą w cieszeniu się chwilą i korzystaniu z miejscowych rozrywek. Szkopuł w tym, ze ta beztroska atmosfera nie trwa zbyt długo, bo imperium najwyraźniej nie ma zamiaru zostawić wysłanników Fundacji w spokoju.
Trudno nie zastanawiać się, jaki to ma związek z wydarzeniami na szczytach władzy. Czemu? Otóż jesteśmy świadkami zwołania przez Cleona XVII Rady Galaktycznej i publicznego ogłoszenia jego zaręczyn z Sareth. Oznacza to nie tylko koniec Dynastii Galaktycznej, ale również otwiera nowe możliwości przed królową. Co istotne, narzeczona Dnia od razu zaczyna budować swoją pozycję, a jej przemowa zostaje entuzjastycznie przyjęta przez tłumy. Tylko czy Zmierzch i Świt na pewno będą się temu wszystkiemu jedynie bezczynnie przyglądać?
W każdym razie wydarzenia zdają się rozwijać w kierunku niebezpiecznym dla istnienia Fundacji na Terminusie, a także stawiającym pod znakiem zapytania powstanie Drugiej Fundacji na Ignis. Z tym większym zainteresowaniem obserwujemy więc poczynania Hobera Mallowa, który dociera do miejsca wyznaczonego przez Hariego Seldona. Czyżby to właśnie tam tkwił klucz do zażegnania obecnego kryzysu? 
Warto dodać, że odcinek ten nie tylko pozostawia widzów z wieloma intrygującymi pytaniami, ale również jest naprawdę atrakcyjny od strony wizualnej.




Tytuł: Fundacja. Sezon 2
Tytuł oryginalny: Foundation. Season Two
Dystrybutor:  Apple TV
Data premiery: 14 lipca 2023
Twórca: David S. Goyer, Josh Friedman
Reżyseria: Alex Graves, David S. Goyer, Mark Tonderai, Roxann Dawson
Zdjęcia: Cathal Watters, Owen McPolin, Tico Poulakakis
Scenariusz: David S. Goyer, Jane Espenson, Leigh Dana Jackson, Joelle Cornett, Eric Carrasco, David Kob, Liz Phang, Addie Roy Manis, Bob Oltra
Obsada: Jared Harris, Lee Pace, Cassian Bilton, Terrence Mann, Lou Llobell, Leah Harvey, Laura Birn, Chipo Chung
Muzyka: Bear McCreary, Sparks & Shadows
Rok produkcji: 2022
Kraj produkcji: USA
Serial: Fundacja, Sezon 2
Liczba odcinków: 10
Czas trwania odcinka: 47−60 min
Gatunek: SF
Zobacz w: Kulturowskazie
Ekstrakt: 80%
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  East Side Story:Bić się i kochać też trzeba umieć

  Sebastian Chosiński

  Abbosali Husejnow Jesteś moim zbawieniem
  

  
  Jesteś moim zbawieniem Abbosaliego Husejnowa to przykład typowego uzbeckiego kina akcji, które zupełnie niepotrzebnie rozcieńczono łzawym wątkiem miłosnym. Doskwiera on tym bardziej, że wybijająca się dzięki niemu aktorka nie jest mistrzynią w swoim fachu, a gra, jaką prezentuje, bardziej nadaje się do telenoweli. Sceny walk także nie zachwycają, ale przynajmniej wcielający się w boksera aktor ma odrobinę charyzmy.
Ekstrakt: 40%
[image: Jesteś moim zbawieniem]
Byłbym ściemniaczem, gdybym stwierdził, że wiem wszystko o twórczej drodze uzbeckiego reżysera Abbosaliego Husejnowa. Bo jest akurat dokładnie na odwrót. Nie wiem, ile nakręcił  poza tym, który dzisiaj biorę na warsztat  filmów. Choć oczywiście szukałem odpowiednich informacji, nic konkretnego nie udało mi się znaleźć. Strony uzbeckie i rosyjskie odnosiły zawsze tylko do tego jednego dzieła, co pozwala wysnuć  niczym innym niepoparty  wniosek, iż Jesteś moim zbawieniem było jego debiutem, jak i jedynym, przynajmniej dotąd, obrazem, jaki wyszedł spod jego ręki. Nawet jeżeli, to od strony technicznej jest on filmem w pełni profesjonalnym, chociaż aktorsko na pewno mógłby stać na wyższym poziomie. Aczkolwiek nie pomógł w tym bardzo schematyczny, typowy dla mało wyrafinowanego kina akcji, scenariusz (współautorstwa Husejnowa).
Opowiedziana przez uzbeckich twórców historia wykorzystuje obecny w sztuce narracyjnej od zarania dziejów motyw zemsty. Tym, który się mści, jest utalentowany bokser Dżamal Usmanow (Jakub Ahmedow), którego bez obaw o nadużycie można uznać za mężczyznę po przejściach. Wychowywał się w zamożnej, kochającej się rodzinie. Ojciec sponsorował jego sportowe zainteresowania, w efekcie Dżamal wyrósł na nastoletniego championa. Pewnego razu, wróciwszy z ojcem do domu dwa dni wcześniej niż początkowo planowali, zastali matkę chłopaka w towarzystwie kochanka (w tę nieszczęsną postać wcielił się, owszem, przystojny Żawohir Zakirow). Ojciec przypłacił to udarem i późniejszym pomieszaniem zmysłów; chłopiec, widząc, co się dzieje, rzucił się na obcego i tłukł go tak długo, aż nie wyprowadziła go z domu policja.
Ciąg dalszy nie jest trudny do przewidzenia: zdradzony ojciec trafia do szpitala, matka odchodzi (czy z kochankiem, nie wiadomo), natomiast Dżamal staje przed obliczem sądu, który skazuje go na osiem lat więzienia. Tyle dowiadujemy się z krótkiej retrospekcji. Usmanowa poznajemy więc na dobre dopiero w momencie, kiedy po odsiedzeniu całego wyroku wychodzi na wolność. Musi opiekować się ojcem (gra go Bachtijor Kasymow), który nie wrócił do właściwego przed zdarzeniem stanu fizycznego i psychicznego. Ta opieka wiąże się również z zapewnieniem mu drogich lekarstw. A przecież po wyjściu zza krat Dżamal jest spłukany. Poza tym kto zatrudni kogoś takiego jak on, z kryminalną przeszłością, do normalnej pracy? Jedyne, co może uczynić, aby zarabiać na życie  to walczyć za pieniądze. Nie na zwykłym bokserskim ringu, lecz podczas nielegalnych pojedynków toczonych bez żadnych reguł.
[image: ]
Organizacją podobnych walk zajmuje się niejaka Amalija (dojrzała i atrakcyjna Maja Aszurowa), która ten interes odziedziczyła po ojcu, można się domyślać, że oligarsze i mafiosie. Kobieta jest właścicielką nocnego klubu i hali sportowej; prowadzony przez nią biznes przyciąga szemranych przedsiębiorców z półświatka. Można bowiem dużo, szybko i łatwo zarobić. Ale także w ekspresowym tempie stracić sporą gotówkę. Do Amaliji trafia także Usmanow. Już w pierwszej walce daje pokaz swoich możliwości  nokautuje przeciwnika w piątej sekundzie. To dobry prognostyk, ale tym, którzy podobne pojedynki organizują, nie do końca o to chodzi. W końcu publiczność nie płaci za to, aby po paru sekundach było po wszystkim. Chcąc dalej zarabiać na ringu, Dżamal musi się dostosować do poleceń płynących z góry.
[image: ]
W tym samym czasie przypadek sprawia, że Usmanow poznaje kobietę, w której zakochuje się bez reszty. Kamila (przesłodzona Umida Sirazowa) jest córką bogacza (Eljor Nasyrow), którego stać na willę przypominającą pałacyk i profesjonalną ochronę. Jej matka (Gawhar Zakirowa) planuje już dla niej małżeństwo. Jakież jest zdziwienie apodyktycznej kobiety, kiedy dowiaduje się, że córka nie chce podporządkować się jej woli! Jakież jest zdziwienie ojca Kamili, kiedy dowiaduje się, że wybrała ona mężczyznę, który na życie zarabia, okładając innych po pysku, na dodatek w walkach bez zasad sportowych! To zapowiada kłopoty. Spadają one jednak na Dżamala także z drugiej strony. Amalija umawia bowiem cały turniej, w którym podejrzani kontrahenci obstawiają u niej potężne pieniądze za to, że Usmanow nie dotrze do finału.
[image: ]
Takich filmów powstało w Stanach Zjednoczonych setki: począwszy od serii o Rockym Balboa po Krwawy sport i jego trzy kontynuacje. To, co nieznacznie odróżnia od nich dzieło uzbeckie, to typowy dla tej kinematografii łzawy sentymentalizm. Sceny melodramatyczne są trudne do zniesienia. Bohaterowie wypowiadają w nich takie nadęte głupoty, że widz ma pełne prawo zastanawiać się, czy to na poważnie, czy też scenarzyści i reżyser robią go w balona. A jednak to wszystko mówione jest na serio  te zapewnienia o dozgonnej miłości, o związku, jaki może przerwać tylko śmierć. I tym podobne banały. Wynikający z nich plus jest tylko jeden: wymuszają one dramatyczny finał całej opowieści, bez którego nie byłoby w ogóle po co przejmować się Jesteś moim zbawieniem. Swoją drogą, niezły tytuł, prawda? Dużo lepszy niż nadane przez rosyjskiego dystrybutora Spełnienie obietnicy.




Tytuł: Jesteś moim zbawieniem
Tytuł oryginalny: Najotimsan
Reżyseria: Abbosali Husejnow
Zdjęcia: Hasan Atabajew, Husan Atabajew
Scenariusz: Abbosali Husejnow, Mansur Abduhalikow, Nuriddin Rahmon
Obsada: Jakub Ahmedow, Umida Sirazowa, Maja Aszurowa, Bachtijor Kasymow, Eljor Nasyrow, Gawhar Zakirowa, Maruf Atadżanow, Iskandar Riskułłajew, Żawohir Zakirow, Erden Telemisow, Gulzoda Israiłowa, Sardor Utkirow
Muzyka: Dżawłon Asatułłajew, Timur Kuzijew
Rok produkcji: 2016
Kraj produkcji: Uzbekistan
Czas trwania: 88 min
Gatunek: melodramat, sensacja
Zobacz w: Kulturowskazie
Ekstrakt: 40%
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  Upload:Sez. 3. odc. 6. Zazdrość o samego siebie

  Marcin Mroziuk

  Kacie Anning, Jeffrey Blitz, Athina Rachel Tsangari, Greg Daniels Upload. Sezon 3
  

  
  Uratowanie Lukea to zaledwie początek udanej współpracy obu Nathanów. Zapewne przebiegałaby ona jeszcze lepiej, gdyby nie kładła się na niej cieniem kwestia kobiet, z którymi są obecnie związani.
Ekstrakt: 60%
[image: Upload. Sezon 3]
Na początek czekają na nas jednak mocne wrażenia za sprawą uprowadoznej Nory. Otóż po przebudzeniu jest ona przekonana, że umarła i znajduje się w Lakeview. Wszystko to okazuje się jednak mistyfikacją, za którą stoi Karina. To właśnie ona zmusza Aleeshę do odgrywania roli Anioła, aby sprawdzić, czy pracownica Horizen stanowi zagrożenie dla firmy, skoro węszyła tam, gdzie nie powinna. Gdyby nie ostrzeżenie udzielone w ostatniej chwili przez przyjaciółkę, to Nora mogłaby mieć poważne kłopoty
Jak wiemy z obserwowanej sceny w Fakeview, jednym ze zmartwień Kariny jest tajemnicze zaginięcie Davida Choaka. Tymczasem wyjaśnia się, że dysk z jego zapisem właśnie zostaje dostarczony do matki Nathana. Ta wprawdzie powstrzymuje się przed zniszczeniem zabójcy syna, ale sytuacja bogacza i tak nie jest godna pozazdroszczenia. Dzięki przeszukaniu jego pamięci jest przecież wreszcie szansa na przełom w sprawie Freeyondu. Co istotne, aby szybciej znaleźć właściwą scenę, praca ta zostaje rozdzielona między obie wersje głównego bohatera i Norę. 
Dość szybko możemy się przekonać, że takie rozwiązanie przynosi dość niespodziewane komplikacje. Nora spędzając sporo czasu z kopią swojego chłopaka, czuje się trochę skrępowana, a ich rozmowy momentami bywają po prostu niezręczne. Jakby tego było mało, do prawdziwego Nathana dołącza podchmielona Ingrid, która w tym stanie nie ma hamulców, żeby szczerze mówić o swoich uczuciach Nie da się więc ukryć, że w tym czworokącie sytuacja robi się nieco dziwaczna. 
Najważniejsze jest, że bohaterom udaje się zdobyć dowody na to, jak był cel spiskujących miliarderów, a także kto stał za zabójstwem Nathana. Inną sprawą jest, że przy okazji smutnego odkrycia dokonuje także Ingrid. W efekcie panna Kannerman zyskuje u widzów kolejne punkty sympatii. Podobnie jak Nora zastanawiamy się zaś, jaką rolę w tym wszystkim odgrywa Karina, która nie po raz pierwszy pojawia się w kluczowych momentach. Szkoda tylko, że poza początkiem  tempo wydarzeń w tym odcinku pozostawia nieco do życzenia, chociaż nieco rekompensują to całkiem zabawne dialogi wewnątrz specyficznego miłosnego czworokąta.




Tytuł: Upload. Sezon 3
Dystrybutor:  Amazon Prime
Data premiery: 20 października 2023
Reżyseria: Kacie Anning, Jeffrey Blitz, Athina Rachel Tsangari, Greg Daniels
Zdjęcia: Simon Chapman
Scenariusz: Izzy Kadish, Lauren Houseman, Maxwell Theodore Vivian, Anna Ssemuyaba, Megan Neuringer, Yael Green, Owen Daniels
Obsada: Robbie Amell, Andy Allo, Allegra Edwards, Zainab Johnson, Kevin Bigley, Josh Banday
Muzyka: Joseph Stephens
Rok produkcji: 2023
Kraj produkcji: USA
Cykl: Upload
Czas trwania: 27−39 min
Gatunek: komedia, SF
Zobacz w: Kulturowskazie
Ekstrakt: 60%
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  Klasyka kina radzieckiego:Kto skrywa się w cieniu?

  Sebastian Chosiński

  Zinowij Rojzman Upoważniony przez rewolucję  część 1
  

  
  Trzyczęsciowy uzbecki miniserial Upoważniony przez rewolucję nakręcony został przez Zinowija Rojzmana z okazji siedemdziesięciolecia Wielkiej Rewolucji Październikowej. Główne role grają w nim takie postaci historyczne, jak Walerian Kujbyszew czy Michaił Frunze. Pojawia się także odwieczny czarny charakter środkowoazjatyckich easternów, czyli ostatni emir Chanatu Bucharskiego.
Ekstrakt: 60%
[image: Upoważniony przez rewolucję  część 1]
Karierę żydowskiego, urodzonego w Odessie na początku Wielkiej Wojny Ojczyźnianej, reżysera i scenarzysty Zinowija Aleksandrowicza Rojzmana (1941-2022) można podzielić na dwa okresy: uzbecki (od ukończenia studiów w Taszkiencie do początku lat 90.) oraz rosyjski (po upadku Związku Radzieckiego i ogłoszeniu przez Uzbekistan niepodległości wyjechał on bowiem do Moskwy). W tym pierwszym wyspecjalizował się on głównie w realizacji historyczno-rewolucyjnych easternów, które zresztą wychodziły mu całkiem sprawnie, czego dowodami miniserial Spotkanie wśród wysokich śniegów (1981) oraz zrealizowany do spółki z Jułdaszem Agzamowem Hasło: Hotel «Regina» (1983). Nic więc dziwnego, że po paru latach przerwy podszedł do tematu po raz trzeci, kręcąc kolejny trzyczęściowy miniserial  Upoważniony przez rewolucję. Powstał on w taszkienckiej wytwórni Uzbekfilm, ale na zlecenie moskiewskiego Państwowego Komitetu do spraw Radia i Telewizji. Rok złożonego zamówienia, czyli 1987, również nie był przypadkowy  w Kraju Rad obchodzono wówczas siedemdziesiątą rocznicę wybuchu Wielkiej Rewolucji Październikowej.
Rojzmanowi przedłożono do realizacji scenariusz napisany przez dwóch zewnętrznych autorów: rosyjskojęzycznego Ukraińca Eduarda Werigo (rocznik 1936) oraz pochodzącego z Białorusi Borisa Szapiro-Tulina (rocznik 1947). Zinowij Aleksandrowicz nie byłby jednak sobą, gdyby nie dorzucił co nieco, czyniąc tekst mniej propagandowym, bardziej sensacyjnym (przynajmniej na tyle, na ile się dało). Wiele jednak kombinować nie mógł, aby za bardzo nie odejść od faktów historycznych. Ograniczeniem było bowiem to, że głównymi postaciami dramatu byli dwaj historyczni działacze bolszewiccy, bohaterowie rewolucji i wojny domowej w Rosji  Walerian Kujbyszew (1888-1935) oraz Michaił Frunze (1885-1925). Obaj po śmierci zostali uhonorowani przez władze ZSRR między innymi w taki sposób, że na ich cześć przechrzczono wcześniej już istniejące miasta: Kujbyszewem stała się Samara (w latach 1935-1991), a Frunzem  wcześniejszy kirgiski Piszpek, obecny Biszkek (1926-1991).
Walerian Kujbyszew (w filmie wcielił się w niego Nikołaj Jeriomienko młodszy, znany wcześniej z Gorącego śniegu oraz Piratów XX wieku) był synem oficera (podpułkownika) armii carskiej. W partii socjaldemokratycznej działał na Uralu od 1904 roku; rewolucja październikowa zastała go w Samarze. Do filmu Rojzmana trafił, ponieważ w 1919 roku mianowano go członkiem Rewolucyjnej Rady Wojennej 11. Armii i Frontu Turkiestańskiego; później przewodniczył lokalnej Radzie Komisarzy Ludowych (czyli rządowi) i Komitetowi Centralnemu Rosyjskiej Komunistycznej Partii (bolszewików) Turkiestanu. W 1920 roku brał udział w obaleniu ostatniego emira Buchary Muhammeda Alim Chana. Frunze z kolei (w filmie mający twarz Siergieja Nikonienko, który zagrał między innymi w Wyzwoleniu i Temacie) skierowany został przez Lenina na front południowy, aby pomógł Kujbyszewowi rozbić wrogi komunistom Chanat Buchary.
[image: ]
Pierwszy odcinek Upoważnionego przez rewolucję zaczyna się z przytupem, od sceny mrożącej krew w żyłach i będącej faktem historycznym. Na początku 1918 roku do Turkiestanu został skierowany Konstantin Osipow, niegdyś żołnierz carski, teraz dowódca oddziału czerwonych. Za swoje zasługi wkrótce został on mianowany komisarzem wojskowym Turkiestańskiej Autonomicznej Radzieckiej Republiki Socjalistycznej. Pełniąc tę funkcję, dał się jednak wciągnąć do antybolszewickiej, założonej przez białych, Turkiestańskiej Organizacji Wojskowej. W nocy z 18 na 19 stycznia 1919 roku Osipow wywołał powstanie w Taszkiencie, którego celem miało być uwolnienie całego regionu od komunistów. Pierwszą decyzją przywódcy buntowników był rozkaz rozstrzelania czternastu turkiestańskich komisarzy. Na nic się to zdało. Ostatecznie czerwoni wyparli wrogów z miasta i wzięli odwet na tych, którzy im sprzyjali. Miniserial Rojzmana zaczyna się właśnie od onirycznie przedstawionej sceny masakry komisarzy  i jest to rzeczywiście mocna rzecz!
[image: ]
Informacja o tym, co wydarzyło się w Taszkiencie, szybko dociera do Moskwy. Do gabinetu jednego z ważnych kremlowskich dygnitarzy (jego nazwisko w filmie nie pada, postać przez cały czas skryta jest w mroku, nie widać dokładnie jej twarzy  prawdopodobnie dlatego, że jest to Józef Stalin, ewentualnie, choć to wydaje się nieco mniej prawdopodobne, Feliks Dzierżyński) zostaje wezwana funkcjonariuszka Czeka Olga Fomiczowa (w tej roli Żanna Prochorienko  patrz: Ballada o żołnierzu, A jeśli to miłość oraz Kalina czerwona). Dygnitarz wspomina jej o coraz trudniejszej sytuacji w Turkiestanie, dokąd miał już wyruszyć z Konstantynopola wysoki rangą dowódca brytyjski, mający za zadanie wspomóc wrogów radzieckiej Rosji. Oboje zastanawiają się, kogo można tam wysłać z misją specjalną przepędzenia basmaczy i obcych interwentów. Pada nazwisko Frunzego, ale Olga jest przekonana, że lepiej wykona to zadanie Kujbyszew.
[image: ]
Na czym opiera to przekonanie, poza osobistą znajomością z Walerianem, trudno orzec. On sam, przebywający właśnie razem z Frunzem w Samarze, jest szczerze zaskoczony tą nominacją. Dziwi jej się, wcale nie napawa go ona radością. Nie dlatego, że boi się ryzyka, ale nie zna terenu, nigdy wcześniej tam nie walczył. Nie wie, jak przyjmą go miejscowi. Wkrótce za telefonogramem z Moskwy zjawia się w Samarze Fomiczowa. Ma jeszcze jedną informację: na południe zmierza podejrzany transport kolejowy, który należy zatrzymać i porządnie przetrząsnąć. Mimo że jedzie nim przedstawiciel rządu brytyjskiego, niejaki Sandler (urodzony w Paryżu Bułgar Jan Janakijew). W podróży od pewnego momentu towarzyszy mu jeszcze tajemniczy i podstępny, działający na rzecz Londynu, szpieg Rachmatow (znany z Ochroniarza Szawkat Abdusałamow). Gdy pociąg zostaje zatrzymany w Samarze, czekiści aresztują Sandlera; bez trudu też znajdują przemycaną dla basmaczy broń. Rachmatowowi udaje się jednak uciec i po jakimś czasie dotrzeć do Taszkientu. Bolszewicy wiedzą, że Sandlerowi ktoś towarzyszył, ale nie wiedzą, kto to ani co się z nim stało.
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Wkrótce do Turkiestanu rusza także Kujbyszew, a towarzyszy mu odpowiedzialny za jego osobiste bezpieczeństwo czekista Siergiej Suchariew (Aleksandr Arżyłowski, który zagrał z Jeromienko w Gorącym śniegu). O możliwość zabrania się tym samym pociągiem prosi także pielęgniarka Irina Zajcewa (w tej roli Irina Mietlicka), która nie ukrywa, że chce dotrzeć do Taszkientu, aby odszukać tam ojca. Suchariewa niepokoi fakt, że ojciec kobiety jest byłym carskim oficerem, a więc potencjalnym wrogiem; Kujbyszew jednak  sam syn białego podpułkownika  nie ma większych obiekcji. Wkrótce wszyscy docierają na miejsce, przypominające gniazdo nie tyle nawet os, co szerszeni. Gniazdo, któremu z boku z apetytem przygląda się emir Buchary (Ulmas Alichodżajew  patrz: Upadek Czarnego Konsula, Było to w Kokandzie, Ostatnia inspekcja), liczący na wsparcie wojsk admirała Aleksandra Kołczaka. Wysłannikiem tego ostatniego do Alim Chana jest zaś były carski pułkownik Babiczow (Aristarch Liwanow)  dawny kochanek Fomiczowej, osobiście znający też z czasów nauki w Omsku Kujbyszewa. A to zapowiada kolejne perypetie!




Tytuł: Upoważniony przez rewolucję  część 1
Tytuł oryginalny: Уполномочен революцией
Reżyseria: Zinowij Rojzman
Zdjęcia: Leonid Trawicki
Scenariusz: Eduard Werigo, Boris Szapiro-Tulin, Zinowij Rojzman
Obsada: Nikołaj Jeriomienko młodszy, Aleksandr Arżyłowski, Szuchrat Irgaszew, Żanna Prochorienko, Szawkat Abdusałamow, Saidkamil Umarow, Aristarch Liwanow, Siergiej Nikonienko, Dżawłon Chamrajew, Ints Burāns, Elguja Burduli, Nikołaj Koczegarow
Muzyka: Dmitrij Janow-Janowski
Rok produkcji: 1987
Kraj produkcji: ZSRR
Czas trwania: 68 min
Gatunek: dramat, historyczny, wojenny
Zobacz w: Kulturowskazie
Ekstrakt: 60%
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  Fundacja:Sez. 2. odc. 7. Pokaz siły nie zawsze jest skuteczny

  Marcin Mroziuk

  David S. Goyer, Josh Friedman Fundacja. Sezon 2
  

  
  Zdążyliśmy się już przyzwyczaić do okrucieństwa imperatora, natomiast dla królowej Sareth odkrycie bezwzględności Dnia jest jednak sporym szokiem. Jego charakter nie wróży też niczego dobrego dla wysłanników Seldona uwięzionych na Trantorze, którzy w dodatku najwyraźniej nie mają pojęcia o działaniach Hobera Mallowa.
Ekstrakt: 80%
[image: Fundacja. Sezon 2]
Możemy się przekonać, że euforia Sareth po entuzjastycznej reakcji tłumu na jej przemówienie nie trwa długo. Nie chodzi tylko o to, że Rue Corintha przestrzega ją przed zawstydzaniem Dnia, bo prawdziwym wyzwaniem okazują się starcia słowne z Demerzel. Mogłoby się wydawać, że królowa może zdobyć przewagę w tej relacji, bo wie, że ma do czynienia z androidką. Szkopuł w tym, że nie jest ona już związana trzema prawami robotyki, lecz jej jedynym celem jest służba imperium.
Największym ciosem dla Sareth okazuje się jednak poznanie roli, jaką Demerzel i Dzień odegrali w przypadku rodziny władczyni. Odkrycie prawdy jest dla niej nawet boleśniejszym przeżyciem niż upokarzające badanie lekarskie mające potwierdzić jej zdolność do urodzenia następcy tronu! Inną sprawą jest, że ambitna młoda kobieta nie ma zamiaru poddać się pokornie swemu losowi, lecz rozpoczyna kolejną ryzykowną rozgrywkę, w która zostaje wciągnięty Świt. Nie mamy też wątpliwości, że ujawnienie ich planów oznaczałoby śmierć obojga.
Tymczasem imperator musi zmagać się nie tylko z problemami stwarzanymi przez krnąbrną narzeczoną. Początkowo jest raczej zaintrygowany niż zaniepokojony obecnością na Trantorze przybyszów z Fundacji. Jego nastrój ulega jednak diametralnej zmianie pod wpływem doniesień Bela Riosea. Dzień zdaje sobie bowiem sprawę z wagi tego, co generał dowiedział się o ofercie, jaką Hober Mallow złożył Przestrzeńcom, a także o niezwykłych właściwościach statku tego handlarza.
W efekcie Poly i Constant mają wreszcie okazję spotkać się z trzema władcami. I trzeba przyznać, że obie strony mają dla siebie niespodzianki. Z jednej strony Dzień zaskakuje wysłanników Fundacji informacjami o niepowodzeniu misji Mallowa (chociaż nie do końca jest to zgodne z prawdą), z drugiej przesłanie Hariego Seldona zostaje przedstawione w doprawdy niecodzienny sposób. Wszystko zaś zdaje się zmierzać ku nieuchronnej konfrontacji Trantora i Terminusa
Co ciekawe, również na Ignis atmosfera jest daleka od ideału. Wprawdzie twórca psychohistorii nie może już przeszkadzać Tellem Bond, ale zasiane przez niego ziarno podejrzliwości zaczyna kiełkować w Salvor Hardin. Młoda kobieta nie tylko z niepokojem obserwuje, jak Gaal Dornick znajduje się pod coraz większym wpływem przywódczyni mentalistów, lecz zaczyna również dostrzegać, że pewne rzeczy są ukrywane przed przybyszami. Przekonamy się także, że nadmierna ciekawość w tym przypadku może wiązać się z naprawdę nieprzyjemnymi konsekwencjami. W tym momencie trudno też nie zastanawiać się, jakie będzie kolejne posunięcie Tellem, która sprawia wrażenie osoby całkowicie pozbawionej skrupułów, gdy na szali waży się przyszłość jej podopiecznych.




Tytuł: Fundacja. Sezon 2
Tytuł oryginalny: Foundation. Season Two
Dystrybutor:  Apple TV
Data premiery: 14 lipca 2023
Twórca: David S. Goyer, Josh Friedman
Reżyseria: Alex Graves, David S. Goyer, Mark Tonderai, Roxann Dawson
Zdjęcia: Cathal Watters, Owen McPolin, Tico Poulakakis
Scenariusz: David S. Goyer, Jane Espenson, Leigh Dana Jackson, Joelle Cornett, Eric Carrasco, David Kob, Liz Phang, Addie Roy Manis, Bob Oltra
Obsada: Jared Harris, Lee Pace, Cassian Bilton, Terrence Mann, Lou Llobell, Leah Harvey, Laura Birn, Chipo Chung
Muzyka: Bear McCreary, Sparks & Shadows
Rok produkcji: 2022
Kraj produkcji: USA
Serial: Fundacja, Sezon 2
Liczba odcinków: 10
Czas trwania odcinka: 47−60 min
Gatunek: SF
Zobacz w: Kulturowskazie
Ekstrakt: 80%
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  East Side Story:Tajemnica pięknej aktorki

  Sebastian Chosiński

  Durdona Tulaganowa Gra losu
  

  
  Piękne kobiety, luksusowe samochody, przestronne pałacowe wille  tak, jeśli wierzyć Grze losu Durdony Tulaganowej, wygląda współczesność Uzbekistanu. Nawet jeśli ktoś popada w kłopoty finansowe, zawsze znajdzie się inny, który zechce go z nich wybawić. Choć taki właśnie portret swojej ojczyzny funduje nam reżyserka, na szczęście pojawia się również łyżeczka dziegciu. Bez niej nie byłoby w ogóle potrzeby kręcenia filmu.
Ekstrakt: 30%
[image: Gra losu]
O Abbosalim Husejnowie, autorze omawianego przed tygodniem uzbeckiego filmu sensacyjnego Jesteś moim zbawieniem (2016), niewiele byłem w stanie napisać. Inaczej ma się rzecz z twórczynią dzieła wybranego do dzisiejszej prezentacji. Urodzona w jeszcze sowieckim Taszkiencie w 1981 roku reżyserka i scenarzystka Durdona Tulaganowa jest bowiem jedną z najbardziej zapracowanych osób w światku filmowym tego środkowoazjatyckiego kraju. Na dodatek specjalizuje się w jednym, nadzwyczaj popularnym w Uzbekistanie gatunku  melodramacie, co zapewnia jej niemałą popularność. Tyle że ta popularność, z uwagi na specyfikę jej dzieł, dostosowanych do niezbyt wyrafinowanych gustów, nie wykracza poza ojczyznę Tulaganowej.
Filmografia uzbeckiej reżyserski obejmuje takie obrazy z pogranicza dramatu i opowieści miłosnej, jak Kwiat (2010), Miraż (2011), Trzy. Dwa. Jeden (2012), Dom szczęścia (2012), Cud (2013), Nienawiść (2014), Separacja (2015), Gra losu (2015). Do tego dochodzi jeszcze komedia romantyczna Koreańska panna młoda (2012) oraz nakręcone już w drugiej połowie ubiegłej dekady filmy, którym bliżej jest do dramatu z wątkami sensacyjnymi bądź kryminalnymi  Pacjent numer dziewięć (2016) i Ciemność (2017). Jak widać, pomiędzy 2010 a 2017 rokiem Durdona Tulaganowa praktycznie nie schodziła z planu filmowego, a następnie zamilkła. I przyznam, że nie wiem, co jest powodem jej przedłużającej się absencji.
Główną bohaterką opowieści jest młoda (i obowiązkowo piękna) Asel (w tej roli Marżona Saidwalijewa)  aktorka, będąca jedną z największych gwiazd kina w Uzbekistanie. Poznajemy ją w momencie, kiedy wraca z planu filmowego za granicą do rodzinnego Taszkentu. Na lotnisku wita ją z bukietem kwiatów przystojny mężczyzna  to Otabek (gra go Otabek Mahkamow), majętny właściciel salonu sukien ślubnych. Kobieta traktuje go jak starego przyjaciela, choć on najchętniej zrobiłby kolejny krok i uczynił Asel swoją żoną. Dotarłszy do domu, gwiazda filmowa rozmawia ze swoją matką (Tuti Jusupowa); ta jest szczerze zdziwiona, że w drodze z lotniska Otabek nie powiedział jej córce o swoich planach. Wszak kiedy Asel wyjechała służbowo, on przysłał do jej rodziców swatów, prosząc o rękę pięknej aktorki. A teraz milczy!
Dowiedziawszy się o tym, Asel wzburzona wybiega. Może by i nawet chciała, ale z jakiegoś powodu nie może wyjść za Otabeka. Wyjaśnia to matce w taki sposób, że widz zaczyna się domyślać, iż kobieta skrywa jakąś tajemnicę z przeszłości. Kiedy do domu wraca ojciec (znany z Jesteś moim zbawieniem Eljor Nasyrow), chce porozmawiać z Asel, lecz ta  zdenerwowana, roztrzęsiona  woli uniknąć niemiłej, jak sądzi, pogawędki. Zapewnia, że następnego dnia sama rozmówi się z Otabekiem. I rzeczywiście spotyka się z nim, ale dowiedziawszy się wcześniej, że ojciec, chcąc być uczciwym wobec przyszłego, być może, zięcia, wyjawił mu jej głęboko skrywany sekret  aktorka traci wszelką ochotę na szczere rozmowy. Pragnie za wszelką cenę wymazać przeszłość, a nie do niej wracać.
[image: ]
W tym samym czasie Asel poznaje żebrzącą na ulicy siedmioletnią Donię (młodziutka Szokira Donijorowa); zaprasza ją na obiad, wspiera gotówką. Dziewczynka zamiast do szkoły wysyłana jest przez swoją matkę na żebry  oficjalnie po to, aby zbierać pieniądze na ciężko chorą i wymagającą kosztownego leczenia w Europie młodszą siostrzyczkę. Nasiba (Barno Kodirowa), jak się później okazuje, nie jest ona matką dziewczynki, a jedynie kobietą, która ją przed laty adoptowała w Samarkandzie. Jej konkubentem jest natomiast Nadyr (Dżahongir Tolkunow). Oboje  co można podejrzewać od pierwszej chwili, w której pojawiają się ne ekranie  mają jakiś ukrywany i raczej niecny cel, do którego dążą za wszelką cenę, a dziewczynki, czyli Donia i jej siostrzyczka, są jedynie narzędziem do jego osiągnięcia.
[image: ]
Wplątana niechcący w życie siedmiolatki Asel nawet nie przewiduje, że niebawem okaże się, iż ma ona z nią znacznie więcej wspólnego. Z czasem bowiem na jaw wychodzi tajemnica aktorki, w wyniku czego jej życie po raz kolejny zostaje wywrócone do góry nogami. Tym razem na szczęście, ponieważ przy okazji kobieta ma szansę na naprawienie błędów z przeszłości. A pomaga jej w tym wierny przyjaciel Otabek. Jak to często bywa w przypadku omawianych w tej rubryce współczesnych uzbeckich melodramatów  przypomnę kilka innych tytułów: Druga kobieta, Zdradzająca panna młoda czy Samotna matka (wszystkie z 2019 roku)  podejmują one ważkie, bez wątpienia, problemy mieszkańców tego kraju, niekiedy nawet opowiadają bardzo skomplikowane historie życiowe, ale jednak sposób, w jaki to robią, może być dla widza europejskiego trudny do zaakceptowania.
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Nie tylko z powodu cukierkowości ekranowego świata, ale również z uwagi na propagandowe przesłanie, co  jak wiadomo  kłóci się rzeczywistością Uzbekistanu XXI wieku. To nie jest kraj, w którym niemal każdy żyje w willi potężnej jak pałac, nie każdy jeździ luksusowym samochodem, nie każdy też ma świetnie prosperujący interes. Państwo nie dba o każdego obywatela, któremu wiedzie się nieco gorzej. A twórcom filmowym nie rozściela się na planach pracy czerwonych dywanów. A to właśnie wynikałoby z opowieści snutej przez Durdonę Tulaganową.




Tytuł: Gra losu
Tytuł oryginalny: Taqdir oyini
Reżyseria: Durdona Tulaganowa
Zdjęcia: Dżonrid Sagdijew
Scenariusz: Durdona Tulaganowa
Obsada: Marżona Saidwalijewa, Szokira Donijorowa, Tuti Jusupowa, Eljor Nasyrow, Barno Kodirowa, Gulhumor Abdułłajewa, Otabek Mahkamow, Dżahongir Tolkunow, Zuhra Solijewa, Dżahongir Ibrahimow, Madina Azimowa, Jakub Ahmedow, Dżawłon Szodmonow
Muzyka: Donijor Agzamow
Rok produkcji: 2015
Kraj produkcji: Uzbekistan
Czas trwania: 75 min
Gatunek: dramat
Zobacz w: Kulturowskazie
Ekstrakt: 30%
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  Upload:Sez. 3. odc. 7. Miłość to skomplikowana sprawa

  Marcin Mroziuk

  Kacie Anning, Jeffrey Blitz, Athina Rachel Tsangari, Greg Daniels Upload. Sezon 3
  

  
  Chociaż Nathan zdaje sobie sprawę, że wkrótce będzie musiał poddać się kolejnemu uploadowi, to nie udaje mu się spędzić w wymarzony sposób czasu, jaki mu pozostaje w ludzkim ciele. Z kolei jego wirtualna kopia zostaje poddana przez Ingrid specyficznej próbie wierności. Widzowie zadają sobie zaś pytanie, który z nich bardziej zasługuje na współczucie.
Ekstrakt: 70%
[image: Upload. Sezon 3]
Doskonale rozumiemy obawy Nory, która nie chce, aby jej chłopakowi nagle eksplodowała głowa, a przecież nieuchronnie zbliża się termin bezpieczeństwa podany przez lekarza zajmującego się downloadami. Jasne, że głównemu bohaterowi niezbyt uśmiecha się długie oczekiwanie na ponowne spotkanie z ukochaną w jego własnym wirtualnym świecie, ale lepszego wyjścia nie widzą. Ostatni dzień przed uploadem Nathana mają więc spędzić razem, robiąc rzeczy, które sprawią mu jak najwięcej przyjemności.
Niestety z tych planów niewiele udaje się zrealizować, bo Holden potrzebuje obecności Nory w biurze, gdyż konieczna jest zmiana strategii w sprawie Freeyondu. Cóż z tego bowiem, że zdobyli informacje z dysku Davida Choaka, a także mają potencjalnego świadka w osobie Nathana, skoro te dowody nie mogą być dopuszczone w trakcie procesu! Okazuje się, że Horizon jest właścicielem nie tylko uploadów, ale nawet tego, co główny bohater ma w głowie
Oczywiście prawnicy tak łatwo nie odpuszczają, a szansą na przełom jest tajemniczy świadek. Odkrycie jego tożsamości jest sporym szokiem dla Nathana i Nory, bo daje im to także promyk nadziei zupełnie innego rodzaju. Szkopuł w tym, że ich przeciwnik jest również zdeterminowany, a sytuacja zmienia się diametralnie dosłownie w mgnieniu oka.
Dla odmiany Ingrid nie potrafi się uwolnić od zazdrości o Norę, z którą jej Nathan z Lakeview spędził ostatnio tak dużo czasu. Na nic zdają się jego zapewnienia, że nei zrobił niczego zdrożnego z dziewczyną swego alter ego, bo kocha tylko Ingrid i chce z nią być już na zawsze. Mimo to panna Kannerman postanawia rozprawić z rywalką raz na zawsze. W efekcie wykorzystując jej awatar Anioła, sprawdza wierność swego chłopaka, a także stara się ze wszystkich sił zdyskredytować przed nim Norę. Nic dziwnego, że poddany tej próbie mężczyzna czuje się nieco zdezorientowany, ale najważniejsze jest, że sceny te są całkiem zabawne.
Ze swoimi uczuciami bije się również Aleesha, która nieopatrznie zwierza się ze swych wątpliwości Lukeowi. Ten wbrew protestom przyjaciółki doprowadza do spotkania z Kariną. Co ciekawe, rozmowa tej trójki ma wręcz zaskakująco sielankowy przebieg. Czyżby ambitna kobieta mogła było być w ścisłym kierownictwie Horizon i pozostać kimś naprawdę cool, a jej mroczne działania to tylko konieczny haracz dla korporacji, aby samemu przetrwać?
No cóż, nie musimy czekać długo, by przekonać się, jakie są plany Kariny odnośnie do sympatycznego uploadowanego weterana, który od dawna korzysta z niedoróbek programistów w Lakeview. W każdym razie ten wątek jest prawdziwą ozdobą tego odcinka, a jego zakończenie to doprawdy niezapomniany widok.




Tytuł: Upload. Sezon 3
Dystrybutor:  Amazon Prime
Data premiery: 20 października 2023
Reżyseria: Kacie Anning, Jeffrey Blitz, Athina Rachel Tsangari, Greg Daniels
Zdjęcia: Simon Chapman
Scenariusz: Izzy Kadish, Lauren Houseman, Maxwell Theodore Vivian, Anna Ssemuyaba, Megan Neuringer, Yael Green, Owen Daniels
Obsada: Robbie Amell, Andy Allo, Allegra Edwards, Zainab Johnson, Kevin Bigley, Josh Banday
Muzyka: Joseph Stephens
Rok produkcji: 2023
Kraj produkcji: USA
Cykl: Upload
Czas trwania: 27−39 min
Gatunek: komedia, SF
Zobacz w: Kulturowskazie
Ekstrakt: 70%
  



  
  
  
  
  Magazyn Esensja - Magazyn Esensja nr 1 (CCXXXIII) styczeń-luty 2024
  




  
  

  Klasyka kina radzieckiego:Człowiek, który się kulom nie kłaniał

  Sebastian Chosiński

  Zinowij Rojzman Upoważniony przez rewolucję  część 2
  

  
  W drugiej części telewizyjnej trylogii Zinowija Rojzmana Upoważniony przez rewolucję Walerian Kujbyszew cudem uchodzi śmierci z rąk opłacanego przez basmaczy i Brytyjczyków zamachowca. Jego ewentualna śmierć ma stanąć na przeszkodzie wielkiej kontrofensywnie zbrojnej, jaką zaplanował on w celu wyzwolenia Turkiestanu z rąk białych.
Ekstrakt: 60%
[image: Upoważniony przez rewolucję  część 2]
Wielka Rewolucja Październikowa w czasach Związku Radzieckiego była, obok obchodzonego dziewiątego maja Dnia Zwycięstwa, najważniejszym świętem państwowym. Czczono ją na różne sposoby, także w sztuce  powstawały książki, obrazy, rzeźby, spektakle teatralne i filmy. Zaskoczeniem może być jedynie fakt, że trwało to do samego końca istnienia Kraju Rad, nawet po przejęciu władzy przez Michaiła Gorbaczowa, który zadekretował przemiany polityczne i społeczno-ekonomiczne, potocznie nazywane pieriestrojką. W 1987 roku, z okazji siedemdziesiątej rocznicy tego wydarzenia, w dalekim Uzbekistanie reżyser Zinowij Rojzman (znany już wcześniej ze zbliżonych tematycznie easternów Spotkanie wśród wysokich śniegów oraz Hasło: Hotel «Regina») na zlecenie Państwowego Komitetu do spraw Radia i Telewizji w Moskwie nakręcił trzyczęściowy film telewizyjny Upoważniony przez rewolucję. Nie opowiadaon wprawdzie wprost o rewolucji 1917 roku, ale jej konsekwencjach  wojnie domowej i zaprowadzaniu władzy sowieckiej w Turkiestanie.
Pierwszoplanową postacią dramatu jest Walerian Kujbyszew (na ekranie wciela się w niego Nikołaj Jeriomienko młodszy), który zostaje wysłany z Uralu do Azji Środkowej, aby nadzorować walkę ze wspieranymi przez obcych interwentów, głównie Brytyjczyków, basmaczami. Po obrzydliwej zdradzie, jakiej w styczniu 1919 roku dopuścił się Konstantin Osipow, wcześniej mianowany komisarzem wojskowym Turkiestańskiej Autonomicznej Radzieckiej Republiki Socjalistycznej, nikomu już nie można w stu procentach ufać; dlatego potrzebni są ludzie kryształowi, zaprawieni w bojach przeciwko białym. Jednym z nich jest właśnie Kujbyszew! Mimo że jego ojciec był niegdyś carskim pułkownikiem, on sam od wielu już lat wiernie służy sprawie socjalizmu. Wraz z nim udaje się na południe odpowiedzialny za jego osobiste bezpieczeństwo czekista Siergiej Suchariew (Aleksandr Arżyłowski). Po drodze z Samary zabierają ze sobą jeszcze pielęgniarkę Irinę Zajcewą (Irina Mietlicka), która chce dotrzeć do Taszkientu, aby odszukać swego ojca  białego pułkownika. Wkrótce w stolicy Uzbekistanu pojawia się jeszcze dawna przyjaciółka Waleriana Władimirowicza, oddelegowana do Turkiestanu na polecenie wierchuszki Czeka Olga Fomiczowa (Żanna Prochorienko).
[image: ]
Druga część opowieści zaczyna się od niespodziewanej wizyty w taszkienckim gabinecie Kujbyszewa. Odwiedza go towarzysz Turar Ryskułow (w tej roli Szuchrat Irgaszew  patrz: Upadek Czarnego Konsula, Bez strachu, Czekamy na ciebie, chłopcze). To postać historyczna: z pochodzenia był Kazachem, ale uczył się i studiował w Biszkeku i Taszkiencie, w czasie, w którym rozgrywa się akcja Upoważnionego przez rewolucję (konkretnie: od marca 1919 do lipca 1920 roku) był przewodniczącym Biura Muzułmańskiego Komitetu Centralnego Rosyjskiej Komunistycznej Partii (bolszewików) Turkiestanu; kilkanaście lat później padł natomiast ofiarą Wielkiej Czystki. Ryskułowowi towarzyszy niejaki Rachmatow (gra go Szawkat Abdusałamow), który podał mu się za wysłannika robotników Piotrogrodu i Moskwy, ale w rzeczywistości  widz o tym wie, Kujbyszew nie  jest szpiegiem brytyjskim. To między innymi jego czekiści chcieli zatrzymać w pociągu w Samarze, ale im się wymknął. Teraz ma pomysł: chce, aby w walce z basmaczami odwołać się do islamu i w ten sposób pozyskać miejscową ludność.
[image: ]
Pomysł może i niezły, ale podrzucony Ryskułowowi w wyjątkowo złej intencji. Zamiast przekonać do czerwonych ludność Turkiestanu, groziłoby to jedynie wzmożeniem religijnym, które znacznie łatwiej byłoby wykorzystać basmaczom w walce z bolszewikami. Walerian Władimirowicz ma zupełnie inny koncept i próbuje przekonać do niego Rewolucyjną Radę Wojenną Frontu Turkiestańskiego i członków lokalnego Komitetu Centralnego. Chce śmiałym kontruderzeniem odbić wszystkie tereny kontrolowane przez basmaczy i białych na wschód od Morza Kaspijskiego. Atak ma nastąpić jak najszybciej, mimo że wciąż trwa zima (jest grudzień 1919 roku). Ryskułow sprzeciwia się temu pomysłowi; oskarża Kujbyszewa o awanturnictwo i bonapartyzm. Ostatecznie jednak plan Waleriana Władimirowicza zostaje nieznaczną liczbą głosów zatwierdzony. Nie ma dla niego, jak się okazuje, znaczenia fakt, że tym samym skazuje swoich żołnierzy na stukilometrowy, samobójczy marsz przez pustynię. Gdy później ktoś zwraca mu na to uwagę, komentuje to z typową dla Sowietów dezynwolturą, że pójdzie razem z nimi.
[image: ]
W ramach przygotowań do ofensywy Kujbyszew rusza do Samarkandy. Gdy po drodze zatrzymuje się na stacji kolejowej, ma miejsce zamach na jego życie. Nieznany mężczyzna oddaje w jego stronę kilka strzałów. Znajdujący się na posterunku Suchariew chroni swojego szefa. Czekistom nie jest jednak dane złapać zamachowca całego i zdrowego; wcześniej bowiem tani go towarzyszący Walerianowi Władimirowiczowi w tej podróży Rachmatow. Tym sposobem zaskarbia sobie wdzięczność Kujbyszewa. Sprawca trafia natomiast do wagonu szpitalnego pod opiekę pielęgniarki Iriny; szanse na to, by przeżył, są niewielkie  zwłaszcza że nie zależy na tym również zleceniodawcom ataku. W tym samym czasie rezydujący w Bucharze emir Muhammed Alim Chan (Ulmas Alichodżajew) pragnie zacieśnić relacje z admirałem Aleksandrem Kołczakiem. Do grupy powracających na Syberię białych oficerów, wśród których znajduje się między innymi pułkownik Wadim Babiczow (Aristarch Liwanow), dawny kolega szkolny Kujbyszewa, dołącza swojego człowieka  mającego być jego oczyma i uszami Gaziza (Bachtijar Zakirow, pojawiający się w Ostatniej inspekcji). 
[image: ]
Nie trzeba być geniuszem, by dojść do wniosku, że drogi Babiczowa i Kujbyszewa muszą się przeciąć. Zwłaszcza gdy dowiadujemy się, że lata temu ten pierwszy był kochankiem Olgi Fomiczowej. Ba! przy okazji na jaw wychodzi jeszcze jedna głęboko skrywana tajemnica osobista. W części środkowej trylogii na arenę zostają wprowadzeni kolejni drugoplanowi bohaterowie. W tym będący postaciami historycznymi krasnoarmiejec Jułdasz Achunbabajew (Saidkamil Umarow  patrz: Odległe bliskie lata oraz Hasło: Hotel «Regina»); gruziński rewolucjonista Szalwa Eliawa (Elguja Burduli)  członek Rewolucyjnej Rady Wojennej Frontu Turkiestańskiego, rozstrzelany w 1938 roku; łotewski bolszewik Jānis Rudzutaks (Nikołaj Koczegarow  vide Samotny głos człowieka, Pokój z wami)  przewodniczący Rady Komisarzy Ludowych Turkiestanu, także zamordowany w ramach Wielkiej Czystki. Fikcyjną postacią jest natomiast inny Łotysz, towarzysz Cyrul (Ints Burāns), który przybywa do Taszkientu wraz z Fomiczową, by wesprzeć Kujbyszewa.




Tytuł: Upoważniony przez rewolucję  część 2
Tytuł oryginalny: Уполномочен революцией
Reżyseria: Zinowij Rojzman
Zdjęcia: Leonid Trawicki
Scenariusz: Eduard Werigo, Boris Szapiro-Tulin, Zinowij Rojzman
Obsada: Nikołaj Jeriomienko młodszy, Aleksandr Arżyłowski, Szuchrat Irgaszew, Żanna Prochorienko, Szawkat Abdusałamow, Saidkamil Umarow, Aristarch Liwanow, Siergiej Nikonienko, Dżawłon Chamrajew, Ints Burāns, Elguja Burduli, Nikołaj Koczegarow
Muzyka: Dmitrij Janow-Janowski
Rok produkcji: 1987
Kraj produkcji: ZSRR
Czas trwania: 71 min
Gatunek: dramat, historyczny, wojenny
Zobacz w: Kulturowskazie
Ekstrakt: 60%
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  Fundacja:Sez. 2. odc. 8. Historię piszą zwycięzcy

  Marcin Mroziuk

  David S. Goyer, Josh Friedman Fundacja. Sezon 2
  

  
  W tym odcinku po raz kolejny jesteśmy świadkami publicznego widowiska zorganizowanego przez imperatora. Nie przebiega ono jednak zgodnie z planem Dnia, co z kolei prowokuje go do podjęcia odważnych decyzji, których skutki sięgną aż na Peryferia. Wszystko wskazuje zaś na to, że drugi kryzys przewidziany przez Seldona zbliża się właśnie do punktu kulminacyjnego.
Ekstrakt: 80%
[image: Fundacja. Sezon 2]
Dość niespodziewanie naprawdę ważną rolę w wydarzeniach na Trantorze odgrywa Zmierzch. Najstarszy imperator przyłapuje Rue Corinthę na myszkowaniu po pokojach Demerzel, jednak nie tylko nie każe jej aresztować, ale szybko dochodzi z nią do porozumienia. Okazuje się bowiem, że Dominium Chmur przywróciło kobiecie jej wymazane wspomnienia z czasu poprzedniego pobytu w pałacu, a to otwiera wszak nowe możliwości przed władcą w ramach prowadzonego przez niego prywatnego dochodzenia. Co istotne, w pewnym momencie odkrywają, że ktoś zaprogramował w jego umyśle pewną myśl związaną z androidką! Wraz z nimi przekonamy się zaś, że odpowiedzi na ich wątpliwości ukryte są w tworzonym przez kolejnych władców muralu. Inna sprawą jest, że o ile widzowie już wcześniej mogli dojść do podobnych wniosków, o tyle dla bohaterów są one bez wątpienia prawdziwym szokiem.
Z kolei Dzień zarządza publiczną egzekucję wysłanników Fundacji. Nie jest to specjalnie zaskakujące, bo w ten prosty sposób może nie tylko zapewnić rozrywkę tłumom, lecz również zademonstrować własne zdecydowanie i siłę. Szkopuł w tym, że nie udaje się wymierzyć kary skazańcom, bo niespodziewanie pierwszoplanową rolę w tym widowisku odgrywa Hober Mallow. Wprawdzie udaje mu się zabrać na pokład statku tylko Constant, a Poly pozostaje na łasce imperatora, ale i tak przy tej okazji pojawiają się wyraźne rysy na wizerunku Dnia. Oczywiście ten ostatni zdaje sobie z tego sprawę, dlatego błyskawicznie przechodzi do kontrnatarcia. W efekcie tych wydarzeń wojna między Fundacją i Imperium Galaktycznym zdaje się być nieunikniona, a co istotne w pobliżu Terminusa znajdą się nie tylko siły dowodzone przez Bela Riosea, lecz także para uciekinierów z Trantora oraz sam imperator w towarzystwie Polyego! Pytanie brzmi, jaki plan na rozwiązanie całego tego konfliktu ma Hari Seldon, z którym w międzyczasie interesującą rozmowę odbywa Sef Sermak.
Nieobecność Dnia na Trantorze wykorzystują nie tylko Zmierzch i Rue, lecz również Świt i Sareth. Jak można było się spodziewać, para młodych w końcu zbliża się do siebie, chociaż wiedzą, że może to doprowadzić ich do zguby. Co ciekawe, spłodzenie następcy tronu jest dla nich zaledwie pierwszym krokiem. Kiedy jednak zaczynają snuć dalekosiężne plany, stają przed tym samym pytaniem co starsza para  jaką rolę w tym wszystkim odgrywa Demerzel.
Potwierdzają się również najgorsze obawy dotyczące Tellem Bond. Kiedy Gaal Dornick żąda od niej wyjaśnień, dowiaduje się nie tylko o zabiciu Seldona (czego w sumie mogła sama się domyślić), ale również o uwięzieniu Salvor Hardin. A to jeszcze nie koniec przykrych niespodzianek, bo okazuje się, że Gaal też zostaje pozbawiona wolności, a na domiar złego wkrótce ma czekać nią jeszcze gorszy los. W tym momencie jedyną nadzieją na jej ocalenie jest jej córka, dlatego trzymamy kciuki za to, by dawnej Strażniczce udało się w pełni wykorzystać możliwości, jakie daje ukryty przez nią Pierwszy Radiant.




Tytuł: Fundacja. Sezon 2
Tytuł oryginalny: Foundation. Season Two
Dystrybutor:  Apple TV
Data premiery: 14 lipca 2023
Twórca: David S. Goyer, Josh Friedman
Reżyseria: Alex Graves, David S. Goyer, Mark Tonderai, Roxann Dawson
Zdjęcia: Cathal Watters, Owen McPolin, Tico Poulakakis
Scenariusz: David S. Goyer, Jane Espenson, Leigh Dana Jackson, Joelle Cornett, Eric Carrasco, David Kob, Liz Phang, Addie Roy Manis, Bob Oltra
Obsada: Jared Harris, Lee Pace, Cassian Bilton, Terrence Mann, Lou Llobell, Leah Harvey, Laura Birn, Chipo Chung
Muzyka: Bear McCreary, Sparks & Shadows
Rok produkcji: 2022
Kraj produkcji: USA
Serial: Fundacja, Sezon 2
Liczba odcinków: 10
Czas trwania odcinka: 47−60 min
Gatunek: SF
Zobacz w: Kulturowskazie
Ekstrakt: 80%
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  East Side Story:Zbudzone upiory

  Sebastian Chosiński

  Adilchan Jerżanow Nosorożec [Wilk stepowy]
  

  
  Od kilku lat filmy kazachskiego reżysera Adilchana Jerżanowa opowiadają o współczesnym świecie, wykorzystując do tego schematy kina gatunkowego. Tak było w Ułbołsyn, Szturmie i Goliacie. Tak jest również w mającym premierę przed paroma dniami Wilku stepowym (względnie Nosorożcu), który łączy w sobie elementy krwawego westernu z thrillerem. Sam Peckinpah i Sergio Leone najprawdopodobniej byliby ze swojego ucznia dumni.
Ekstrakt: 90%
[image: Nosorożec [Wilk stepowy]]
Tego, że w kolejnym roku premierę będzie miała nowa produkcja kazachskiego reżysera Adilchana Jerżanowa (rocznik 1982), można być pewnym jak nadejścia dnia i nocy. Do tych pewników można dodać jeszcze, że będzie to film mocny, operujący schematami kina gatunkowego, ale jednocześnie podnoszący ważkie tematy społeczne. Stąd ta konkluzja? Jeśli ma się za sobą seanse kilku wcześniejszych obrazów twórcy rodem z Wielkiego Stepu  począwszy od Właścicieli (2014), poprzez Nocnego Boga (2017), Łagodną obojętność świata (2018), Walkę Atbaja (2019), Ciemnego, ciemnego typa (2019), Żółtego kota (2020), Ułbołsyn (2020) i Szturm (2021), aż po Goliata (2022)  da się wyciągnąć ogólniejsze wnioski na temat jego dorobku. Chociażby taki, że choć pochodzi on z Azji Środkowej, jego dzieła czerpią pełnymi garściami zarówno z dorobku zachodnioeuropejskiej awangardy, jak i klasyki amerykańskiego westernu. Aczkolwiek w tym ostatnim przypadku nieco skażonego włoską odmianą gatunku, co jednak całości wychodzi jedynie na dobre. W efekcie mniej więcej od momentu powstania Łagodnej obojętności świata można odnieść wrażenie, że Kazach opowiada wciąż tę samą historię, dorzucając do niej kolejne rozdziały.
Nie inaczej jest w przypadku najnowszego dzieła Adilchana Jerżanowa, którego światowa premiera miała miejsce w środę 31 stycznia podczas Międzynarodowego Festiwalu Filmowego w Rotterdamie. Jak na razie, obraz funkcjonuje pod dwoma tytułami: pierwotny to Nosorożec, natomiast ten, który wybrano do dystrybucji międzynarodowej  Wilk stepowy. I chyba ten drugi stanie się z czasem obowiązującym. Chociażby dlatego, że nawiązuje do słynnej powieści Hermanna Hessego z 1927 roku, co otwiera nowe pola do interpretacji. Ale to nie jedyne inspiracja Kazacha; tym razem nawiązał on również do legendarnych Poszukiwaczy (1956), czyli jednego z najpopularniejszych westernów Johna Forda, chociaż odczytał go w taki sposób, w jaki zrobiłby to inny klasyk opowieści z Dzikiego Zachodu Sam Peckinpah, wsparty wydatnie przez Sergia Leonego. W praktyce oznacza to dużo przemocy i okrucieństwa. Nie jest to jednak wcale przemoc bezsensowna (mimo że taką może początkowo wydawać się); ma ona swoje uzasadnienie. Skoro świat Jerżanowa spływa krwią, to znaczy, że na to zasłużył  że bohaterowie dostają to, co im się sprawiedliwie należy.
[image: ]
Kazach lubi przywoływać w swoich dziełach apokaliptyczne obrazy. Tak dzieje się również na otwarcie Wilka stepowego (skoro pod takim tytułem film pokazywany był w Rotterdamie, i ja przy nim pozostanę). Położone gdzieś w stepie miasteczko pogrążone jest w chaosie. Bandy demolują budynki, okradają sklepy, atakują ludzi; do akcji wkraczają antyterroryści  niczym jednak nie różnią się od tych, których mają poskromić. W tym bezhołowiu znika gdzieś kilkuletni Timka, syn Tamary (w tej roli Anna Starczenko  absolwentka Kazachstańskiej Narodowej Akademii Sztuki i moskiewskiego Rosyjskiego Uniwersytetu Sztuk Teatralnych). Będąca w szoku kobieta chce prosić o pomoc policję. Szukając wsparcia, wpada w samo oko cyklonu  jest świadkiem bandyckiego rajdu na więzienny areszt. Los sprawia, że kobieta uwalnia z niego Brajjuka (gra go świetny, jak zawsze, Berik Ajtżanow, znany między innymi z biograficzno-historycznego dramatu Dziedzictwo oraz wojennej Drogi do matki)  niegdyś śledczego, teraz aresztanta. Za wysokie honorarium zgadza się on odnaleźć chłopca, choć zdaje sobie sprawę, że będzie to prawdziwa droga przez mękę prowadząca do najgłębszych otchłani piekła.
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Wykreowana przez Jerżanowa rzeczywistość to świat na skraju upadku, w którym nie rządzą żadne prawa  zwycięża silniejszy, a motorem napędowym wszelkich działań są chciwość bądź zemsta. Brajjuka napędza to drugie. Człowiekiem, którego stara się dopaść, jest Taha  gangster, na dźwięk imienia którego truchleją najtwardsi, który jak udzielny chan włada całą okolicą, mając do dyspozycji armię bezwzględnych zabójców. Taha korumpuje i zabija, jego wola jest prawem, służą mu bandyci, boją się go policjanci. Wszystko wskazuje na to, że Timka, jak w ostatnim czasie wiele innych dzieci z okolicy, mógł trafić właśnie do niego. Po co? Tę zagadkę reżyser i scenarzysta w jednym zdradza dopiero w finale. Brajjuk i Tamara ruszają więc na poszukiwania chłopca, mając świadomość, że jego życie jest w zagrożeniu. Były policjant wie doskonale, jak zdobywać informacje od ludzi, którzy nie chcą mówić. Jest zdesperowany i konsekwentny w działaniu. Przekraczanie granic nie jest dla niego żadnym problemem. Wychodzi bowiem z założenia, że walcząc z ludźmi, którzy nie mają skrupułów, nie można okazywać litości.
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Jak w westernie, Brajjuk jest samotnym jeźdźcem, któremu towarzyszy piękna kobieta. Ich relacja nie ma jednak w sobie nic romantycznego. Mężczyzna widzi w Tamarze nie tylko zrozpaczoną matkę; w pewnym sensie obwinia ją także za los, jaki zgotowała swojemu dziecku. Potrafi więc być wobec niej równie bezwzględny, jak w stosunku do tych, których spotyka na swej drodze w pościgu za bandytą. Nie oczekuje od niej wsparcia psychicznego ani nawet cienia uczucia. Celem, jaki sobie stawia, nie jest przecież zaczynanie czegokolwiek od nowa, ale zemsta na sprawcy nieszczęścia, które go kiedyś spotkało. Adilchan Jerżanow nie oszczędza widza. W kolejnych scenach trup ściele się gęsto, pojawiają się coraz bardziej wymyślne sposoby zadawania bólu i cierpienia, choć niekiedy Brajjuk odnajduje w sobie tyle empatii, by skracać niepotrzebne męczarnie swoich wrogów. Obrazom tym towarzyszy charakterystyczna dla wielu obrazów Kazacha ścieżka dźwiękowa autorstwa Gałymżana Mołdanazara, w której mieszają się synth-pop i nowa fala. Powtarzane natarczywie motywy wprawiają widza w trans, uzależniając i przykuwając do ekranu.
[image: ]
W Wilku stepowym Jerżanowa jak w soczewce skupiają się zagrożenia współczesnego świata: terroryzm i niepokoje społeczne, kidnaping i korupcja, przejmowanie władzy przez zorganizowane grupy przestępcze przy jednoczesnej atrofii państwa. To niezwykle ponura wizja, która nie pozostawia widzowi żadnej nadziei. Co gorsza, reżyser zdaje się nie ostrzegać, lecz diagnozować przypadek. Na to pierwsze jest już bowiem za późno. Rozum zasnął, panoszą się upiory.




Tytuł: Nosorożec [Wilk stepowy]
Tytuł oryginalny: Носорог [The Steppenwolf]
Reżyseria: Adilchan Jerżanow
Zdjęcia: Erkinbek Ptyralijew
Scenariusz: Adilchan Jerżanow
Obsada: Berik Ajtżanow, Anna Starczenko, Azamat Nigmanow, Erkin Gubaszew, Nurbek Muguszew
Muzyka: Gałymżan Mołdanazar
Rok produkcji: 2023
Kraj produkcji: Kazachstan
Czas trwania: 102 min
Gatunek: dramat, thriller, western
Zobacz w: Kulturowskazie
Ekstrakt: 90%
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  Upload:Sez. 3. odc. 8. Bolesne zderzenie z realiami wymiaru sprawiedliwości

  Marcin Mroziuk

  Kacie Anning, Jeffrey Blitz, Athina Rachel Tsangari, Greg Daniels Upload. Sezon 3
  

  
  Finałowy odcinek trzeciego sezonu jest zdominowany przez batalię toczoną na sali sądowej. Pokonanie firm uploadowych wymaga sięgnięcia po wszystkie dostępne możliwości, a i tak werdykt okazuje się daleki od ideału. W każdym razie możemy się spodziewać, że to jeszcze nie koniec tej historii.
Ekstrakt: 80%
[image: Upload. Sezon 3]
Jasne jest, że zeznawanie przed sądem nie jest przyjemnym przeżyciem, jednak niespecjalnie współczujemy Lucy, gdy znajduje się w krzyżowym ogniu pytań zadawanych przez Holden. Chociaż te wypowiedzi z pewnością szkodzą wizerunkowi Horizonu, to problem w tym, że bez twardych dowodów wyrok wciąż pozostaje wielką niewiadomą.
Wychodzi na to, że jedyną osobą mogącą potwierdzić powiązania między firmami uploadowymi i Davidem Choakiem w przypadku Freeyondu jest Ingrid. Trzeba zaś przyznać, że przekonanie jej do złożenia zeznań to prawdziwy majstersztyk w wykonaniu Nory. Z kolei obserwując występ panny Kannerman na sali sądowej, przeżywamy istną huśtawkę nastrojów, bo początkowa euforia nie trwa długo, a można się spodziewać, że nieumiejętność trzymania języka za zębami może wyrządzić szkody nie tylko w samym procesie Inną sprawą jest, że narzeczona wirtualnego Nathana po raz kolejny punktuje u widzów  aż trudno uwierzyć, że to ta sama osoba, która była tak irytująca w pierwszym sezonie!
Kiedy mogłoby się wydawać, że cała strategia przyjęta przez prawników powodów w sprawie Freeyondu spaliła na panewce, dość niespodziewanie Nora otrzymuje wsparcie ze strony swojej przyjaciółki. Cóż z tego jednak, że Aleesha wspierana przez Lukea dostarcza materiałów pozwalających wykazać odpowiedzialność Horizonu, jeśli wielka korporacja potrafi wyjść z tego obronną ręką. Owszem firma musi wypłacić wielomilionowe odszkodowania, a nawet przejść rebranding, ale nie rozwiązuje to w żaden sposób problemów Nathana, który wciąż pozostaje nielegalny. Pod znakiem zapytania staje również planowana kariera Nory w kancelarii
Co prawda wyrok sądu wymusza też pewne inne zmiany, ale szybko się możemy przekonać, że ich realizacja w praktyce może oznaczać tylko nowe kłopoty dla głównego bohatera. Zakończenie tego odcinka pozostawia zaś widzów z ważnym pytaniem, na które odpowiedź ma paść dopiero w kolejnym sezonie. Nic dziwnego więc, że z niecierpliwością będziemy na niego czekać, szczególnie że jak na razie serial utrzymuje naprawdę dobry poziom i dostarcza nam świetnej rozrywki.




Tytuł: Upload. Sezon 3
Dystrybutor:  Amazon Prime
Data premiery: 20 października 2023
Reżyseria: Kacie Anning, Jeffrey Blitz, Athina Rachel Tsangari, Greg Daniels
Zdjęcia: Simon Chapman
Scenariusz: Izzy Kadish, Lauren Houseman, Maxwell Theodore Vivian, Anna Ssemuyaba, Megan Neuringer, Yael Green, Owen Daniels
Obsada: Robbie Amell, Andy Allo, Allegra Edwards, Zainab Johnson, Kevin Bigley, Josh Banday
Muzyka: Joseph Stephens
Rok produkcji: 2023
Kraj produkcji: USA
Cykl: Upload
Czas trwania: 27−39 min
Gatunek: komedia, SF
Zobacz w: Kulturowskazie
Ekstrakt: 80%
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  Klasyka kina radzieckiego:Walerian i miasto tysięcy basmaczy

  Sebastian Chosiński

  Zinowij Rojzman Upoważniony przez rewolucję  część 3
  

  
  Nawet najbardziej świadomemu komuniście i rewolucjoniście mogą przytrafić się błędy. Taki właśnie popełnia Walerian Kujbyszew w finałowej odsłonie miniserialu Upoważniony przez rewolucję. Na szczęście ma u swego boku Michaiła Frunzego, który wytyka mu potknięcie. A po już razem uderzają na basmacką Bucharę.
Ekstrakt: 60%
[image: Upoważniony przez rewolucję  część 3]
Drugą część poświęconego walce prowadzonej przez Waleriana Władimirowicza Kujbyszewa, bolszewickiego aparatczyka, z turkiestańskimi basmaczami historyczno-rewolucyjnego miniserialu Zinowija Rojzmana Upoważniony przez rewolucję kończy symboliczna, piękna i wzruszająca, ale najprawdopodobniej całkowicie zakłamana scena. W zamieszkanym przez biedotę kiszłaku dwaj krasnoarmiejcy rekwirują miejscowym ich dobytek; niepokornych zmuszają do uległości strzałami. Mają jednak pecha, ponieważ przejeżdża właśnie tamtędy ze swoim oddziałem uczciwy i sprawiedliwy Kujbyszew (w tej roli niezmiennie Nikołaj Jeriomienko młodszy). Postanawia sprawdzić, co dzieje się w osadzie i trafia na wiarołomnych żołnierzy, którzy zostali wysłani po to, aby kupić konie, a oni postanowili wykorzystać sytuację i ograbić chłopów. Wszelkie zabrane dobra zostają biedakom zwrócone, a bandyci w mundurach Armii Czerwonej  postawieni pod mur. Zagorzali rewolucjoniści nie cackają się bowiem ze złodziejami we własnych szeregach. Wszystko to dzieje się na oczach zaskoczonych muzułmańskich mieszkańców kiszłaku, którzy przy okazji przekonują się, że komuniści nigdy nie skrzywdzą ubogich. Ba! zawsze będą stawać w ich obronie. Piękna bajeczka, nieprawdaż?
To oczywiście czysta propaganda, ale nie dziwmy się jej, bo przecież miniserial Rojzmana (również Spotkanie wśród wysokich śniegów i Hasło: Hotel «Regina») powstał z okazji siedemdziesiątej rocznicy hucznie obchodzonej każdego roku w Związku Radzieckim Wielkiej Rewolucji Październikowej. Może nie wszystko jest w nim wygładzone, ale o złym portrecie czerwonych nie może być mowy. Nawet jeśli w ich szeregach trafiają się czarne owce, są, jak widać, szybko i bezlitośnie eliminowane. W tym kontekście Walerian Kujbyszew jawi się jako bezwzględnie tępiący wszelkie niesubordynację i złodziejstwo sędzia i szeryf w jednym. Na dodatek jest komunistą, który nie skrywa się w zaciszu gabinetów, nie chowa się za plecami innych, odważniejszych. Zawsze jest na pierwszej linii frontu. Nawet kiedy jego jadący przez step oddział atakują basmacze, nie uchyla się, doprowadza do ich pogonienia, jednocześnie przechwytując prezent, jaki kurbaszy Rahim-bek (znany z Bez strachu i Tylko «starcy» idą w bój Rustam Sagdułłajew) śle emirowi Buchary Muhammedowi Alim Chanowi (Ulmas Alichodżajew). A jest nim kobieta.
[image: ]
Nie zawsze jednak wszystko idzie po myśli Kujbyszewa. W czasie kolejnego posiedzenia Biura Muzułmańskiego Komitetu Centralnego Rosyjskiej Komunistycznej Partii (bolszewików) Turkiestanu jego przewodniczący Turar Ryskułow (Szuchrat Irgaszew) wygłasza  w dużej mierze z poduszczenia brytyjskiego agenta Rachmatowa (Szawkat Abdusałamow)  płomienne przemówienie, w którym jest mowa o turkijskich komunistach. Pada nawet groźne hasło o Wschodzie dla ludzi Wschodu, co już trąci nacjonalizmem i islamskim fundamentalizmem. Na to z kolei reaguje Michaił Frunze (Siergiej Nikonienko), który przywołuje Kujbyszewa do porządku. Gdy wciąż trwa zacięta walka o władzę, nie można pozwalać na takie odstępstwa od ideologii i dyrektyw płynących z Kremla. Zwłaszcza w sytuacji, kiedy emir Buchary szykuje się do ofensywy, a w okolicach Taszkientu grasują groźne bandy kurbaszy Szermat-chana (w tej roli Murad Radżabow  patrz: Hasło: Hotel «Regina» i Ostatnia inspekcja) oraz jego poplecznika kurbaszy Kuszbegi (Dżawłon Chamrajew, pojawiający się między innymi w easternie Siódma kula).
[image: ]
Obaj są nieprzejednanymi wroga władzy radzieckiej, gotowi zamordować każdego, kto choćby pomyślał o przejściu na stronę czerwonych. Mając takich przeciwników, nie można pozwolić sobie na chwilę słabości, a tym bardziej na utratę rewolucyjnej czujności. Na szczęście Kujbyszew ma wokół siebie bacznych i przytomnych czekistów: przybyłą z Moskwy  Olgę Fomiczową (Żanna Prochorienko) i bezpośrednio odpowiedzialnego za bezpieczeństwo Waleriana Władimirowicza Siergieja Suchariewa (Aleksandr Arżyłowski). To oni w końcu wpadają na trop Rachmatowa, który wodzi ich za nos od ucieczki z Samary (co pokazano w części pierwszej). Z biegiem akcji na coraz istotniejszą i niemal heroiczną postać wyrasta również były carski pułkownik Wadim Babiczow (Aristarch Liwanow). To człowiek honoru, nie może więc zgodzić się na bandyckie metody stosowane przez basmaczy; z drugiej strony przysięga, jaką składał admirałowi Kołczakowi, nie pozwala mu przejść na stronę bolszewików. Na dodatek nieustannie rozpamiętuje związek z Olgą, która, jak się okazuje, była matką jego jedynego syna.
[image: ]
Szczęście wielkie, że scenarzyści filmu  przypomnę, byli to Ukrainiec Eduard Werigo, Białorusin Boris Szapiro-Tulin oraz sam Zinowij Rojzman  nie wpadli na pomysł, aby Babiczowowi dane było doznanie komunistycznego objawienia. Żal natomiast trochę, że obmyślili mu aż tak tragiczny los. Choć z drugiej strony dzięki temu w finale to on zdaje się triumfować  nie ma raczej wątpliwości w to, że w sposób nie do końca zamierzony (a może jednak?)  nad krystalicznym Kujbyszewem. Zakończenie Upoważnionego przez rewolucję splata się fabularnie z Upadkiem Czarnego Konsula (1970) Kamila Jarmatowa. W efekcie na ekranie możemy zobaczyć inną wersję tych samych wydarzeń. Cztery lata po premierze tego miniserialu ostatecznie rozpadł się Związek Radziecki. W tym czasie Rojzman zdążył nakręcić w Uzbekistanie jeszcze jeden film  mroczny dramat kryminalny Kodeks milczenia (1990), który cieszył się zresztą sporą popularnością. Na jej fali Zinowij Aleksandrowicz wkrótce opuścił gościnny Uzbekistan i przeniósł się do Moskwy, gdzie mieszkał i pracował aż do swojej śmierci w czerwcu 2022 roku. Co ciekawe, ten etap swojej kariery reżyser zaczął od realizacji ciągu dalszego Kodeksu (1993), co pozwoliło mu jeszcze raz, choć na krótko, powrócić do swojej przybranej ojczyzny.




Tytuł: Upoważniony przez rewolucję  część 3
Tytuł oryginalny: Уполномочен революцией
Reżyseria: Zinowij Rojzman
Zdjęcia: Leonid Trawicki
Scenariusz: Eduard Werigo, Boris Szapiro-Tulin, Zinowij Rojzman
Obsada: Nikołaj Jeriomienko młodszy, Aleksandr Arżyłowski, Szuchrat Irgaszew, Żanna Prochorienko, Szawkat Abdusałamow, Saidkamil Umarow, Aristarch Liwanow, Siergiej Nikonienko, Dżawłon Chamrajew, Ints Burāns, Elguja Burduli, Nikołaj Koczegarow
Muzyka: Dmitrij Janow-Janowski
Rok produkcji: 1987
Kraj produkcji: ZSRR
Czas trwania: 84 min
Gatunek: dramat, historyczny, wojenny
Zobacz w: Kulturowskazie
Ekstrakt: 60%
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  Fundacja:Sez. 2. odc. 9. Zwycięstwo ma zawsze swoją cenę

  Marcin Mroziuk

  David S. Goyer, Josh Friedman Fundacja. Sezon 2
  

  
  Po tym, jak poznaliśmy przeszłość Demerzel, zmienia się też nasze spojrzenie na jej obecne działania. Mimo to trudno przewidzieć, jak androidka postąpi w obliczu nieuchronnie nadciągającej konfrontacji na Terminusie. Rozwój wydarzeń okazuje się zaś naprawdę zaskakujący, a szczególnie dla osób znających powieści Isaaca Asimova.
Ekstrakt: 80%
[image: Fundacja. Sezon 2]
Otwierająca ten odcinek retrospekcja przedstawiająca historię znajomości Demerzel i Cleona I jest może nieco przydługa, ale przynajmniej w znacznym stopniu potwierdza przypuszczenia widzów odnośnie roli, jaką ma w rzeczywistości do odegrania wierna doradczyni kolejnych przedstawicieli dynastii genetycznej. Nie jesteśmy też w sumie zaskoczeni, że po poznaniu prawdy Zmierzch jest bardzo rozgoryczony, natomiast trudno przewidzieć, jaki to będzie miało wpływ na jego kolejne posunięcia.
Dla odmiany Dzień wygląda na pełnego determinacji, by ostatecznie rozprawić się z Fundacją. Co ciekawe, chociaż otoczony przez imperialną flotę Terminus wydaje się znajdować na przegranej pozycji, to jego mieszkańcy zdają się wciąż wierzyć w ocalenie dzięki planowi Seldona. Przybycie na planetę imperatora, który osobiście chce przyjąć kapitulację, okazuje się zaś ciężkim przeżyciem szczególnie dla Sefa Sermaka, a późniejsze rozkazy wydane przez władcę zmuszają siły Fundacji do podjęcia walki. 
O ile brutalność działań Dnia może nieco szokować, o tyle trudno byłoby nie docenić jego spostrzegawczości i zdolności do błyskawicznej oceny sytuacji. W efekcie nie umyka mu znaczenie Krypty i jesteśmy świadkami jego spotkania z Seldonem, które ma dość burzliwy przebieg. Co ciekawe, twórca psychohistorii zdaje się negocjować raczej z Demerzel niż imperatorem! A chociaż androidka pozostaje wierna władcy, to po opuszczeniu planety ich drogi dość niespodziewanie się rozchodzą.
Przez dłuższy czas nie możemy być natomiast pewni posłuszeństwa Bela Riosea, który zdaje sobie sprawę, że wykonanie rozkazu Dnia równa się w praktyce wyrokowi śmierci wydanemu na Glawena. W sumie trudno też ocenić, czy bardziej przerażający jest obraz zniszczeń na Terminusie, czy wywołany nimi zachwyt imperatora, który delektuje się swym tryumfem. Trudno więc nie zastanawiać się w tym momencie, czy rzeczywiście nikt nie może go powstrzymać. Pytanie brzmi też, gdzie podziało się bezkrwawe rozwiązywanie kryzysów znane z literackiego pierwowzoru
Ze zgrozą obserwujemy również rytuał odbywający się na Ignis, gdyż w jego trakcie Tellem Bond stopniowo przejmuje kontrolę nad ciałem Gaal Dornick. Jak można było przypuszczać, dosłownie w ostatniej chwili pojawia się Salvor Hardin, ale chociaż uda jej się uciec stamtąd z matką, to nie oznacza to jeszcze końca starcia z przywódczynią mentalistów. Walka toczy się bowiem dalej na pokładzie statku, a sytuacja zmienia się jak w kalejdoskopie. Nie da się też ukryć, że finał tego pojedynku jest naprawdę zaskakujący  tylko nie jest pewne, czy scenarzystom uda się należycie uwiarygodnić takie rozwiązanie fabularne i obronić przed zarzutem, że to istny deus ex machina. O tym przekonamy się dopiero w kolejnym odcinku.
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  East Side Story:Ciotka z piekła rodem

  Sebastian Chosiński

  Rustam Sagdijew Baron  część 1
  

  
  Na Barona Rustama Sagdijewa państwo nie pożałowało środków. Ale też trudno dziwić się temu, skoro Uzbekistan to kraj od lat rządzony dyktatorsko, a jednymi z głównych bohaterów filmu są funkcjonariusze Służby Bezpieczeństwa Narodowego. W pierwszej części dzieła obserwujemy, jak próbują oni osaczyć trzęsącego całym regionem wpływowego narkobarona.
Ekstrakt: 60%
[image: Baron  część 1]
Każdy kraj dyktatorski przykłada wagę do tego, aby swoje służby specjalne przedstawić w propagandzie jak najkorzystniej. By ich dzielni funkcjonariusze wyszli na prawdziwych herosów, w dzień i w nocy z narażeniem życia chroniący bezpieczeństwo obywateli. Wystarczy sięgnąć do czasów stalinowskich w Polsce i odkopać słynny wówczas wiersz Wiktora Woroszylskiego Czuwającym w noc noworoczną (należałoby dodać, że chodzi o ubeków). Przesadzam? Skądże! Współczesny Uzbekistan nie jest krajem ani demokratycznym, ani praworządnym. Wystarczy przyjrzeć się publikowanym przez różne organizacje pozarządowe tzw. wskaźnikom wolności. W przypadku państwa rządzonego przez Szawkata Mirzizojewa dowiemy się, że nie ma tam wolności i demokracji, nie ma też wolności gospodarczej, a w przypadku wolności prasy mamy do czynienia z bardzo poważną sytuacją. Podobnie sklasyfikowane zostały Iran, Libia, Erytrea, Kuba, Mjanma (dawna Birma), Gwinea Równikowa, Zimbabwe i Korea Północna. W sumie  razem z Uzbekistanem  dziewięć krajów na całym globie. Ale za to jego mieszkańcy mogą być dumni ze swojej Służby Bezpieczeństwa Narodowego, o czym przekonują ich nachalnie takie produkcje filmowe, jak Snajper (2019) Ozoda Szamsa czy Nie jestem terrorystą. Historia mojej śmierci (2021) Muhammada Alego Iskandarija.
Parę lat wcześniej powstał natomiast inny  pełen rozmachu fabularnego  obraz gloryfikujący uzbeckich bezpieczniaków. To dwuczęściowy Baron Rustama Sagdijewa z 2016 roku, który zresztą w czasie pandemii doczekał się kontynuacji. Sagdijew to jeden z płodniejszych twórców filmowych w tym środkowoazjatyckim państwie. Karierę zaczynał przede wszystkim od melodramatów (Próby miłości, 2003; Próby miłości 2, 2004; Jestem sobą, 2009; Narzeczona złodzieja, 2010; Dałeś mi męża  daj mi siłę, 2011; Macocha, 2012; Mężczyzna, 2014; Zdrajca, 2015; Zgoda ojca, 2019; Bogacz i piekarz, 2023), z czasem coraz chętniej sięgając po różnorakie komedie, najchętniej romantyczne (Przybycie narzeczonego, 2005; Schronienie, 2007; Zakochani, 2009). W końcu podjął też próbę zmierzenia się z patriotycznym kinem akcji. I, jak można podejrzewać, dostał na to pieniądze, o jakich wcześniej mógł tylko marzyć.
Nad scenariuszem dwuczęściowego Barona Sagdijew współpracował z doświadczoną w tym względzie Szoirą Gijasową (również aktorką pojawiającą się w epizodycznej rólce), a pomagało im dwóch konsultantów (zapewne związanych ze służbami specjalnymi)  Nadir Kurbanow i Uktam Suwanow. Wspólnie stworzyli fabułę, której rozmachu na pewno nie brakuje. Akcja filmu wykracza bowiem poza Uzbekistan i przenosi nas również do Tadżykistanu, Kazachstanu, Afganistanu, Turcji, a nawet Moskwy (Rosjanie byli zresztą koproducentami obrazu Sagdijewa). Część pierwsza filmu służy w zasadzie głównie zawiązaniu intrygi, skupiając się na okolicznościach podjęcia przez Służbę Bezpieczeństwa Narodowego skomplikowanej gry operacyjnej, druga natomiast opowiada o jej konsekwencjach. To czystej krwi kino gatunkowe, aczkolwiek  to już specyfika twórczości uzbeckiej  scenarzyści i reżyser nie byliby sobą, gdyby nie dorzucili istotnego wątku melodramatycznego.
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Wszystko zaczyna się dość niewinnie. Po długim czasie mieszkająca w Taszkiencie młoda i piękna Rozigul (Dżamila Gafurowa) odwiedza swoją wciąż pozostającą na wsi starszą siostrę. Wspominają rodziców, zajadają się smakołykami. W pewnej chwili Rozigul proponuje, że mogłaby zabrać do siebie na jakiś czas dziewięcioletniego siostrzeńca Aszrafa (Hassan Massud). Pokazałaby mu duże miasto, pozwoliła bawić się na komputerze. Dla chłopca wychowanego w aule to jak wycieczka do Disneylandu. Maluch nie zdaje sobie oczywiście sprawy, że moment, w którym wsiada do luksusowego wozu prowadzonego przez znajomego ciotki  jest początkiem jego gehenny. Bo kto by przypuszczał, że kidnaperem może okazać się najbliższy członek rodziny? To pierwszy wątek opowieści Sagdijewa i Gijasowej. Kolejne nie są wcale optymistyczniejsze.
Z międzynarodowego lotniska w Taszkiencie ma odlecieć do Moskwy młoda kobieta (Szachło Temirowa). Jest w czwartym miesiącu ciąży. Kiedy zaczyna się źle czuć, przyjaciółki podejrzewają, że ma to właśnie związek z jej stanem. W czasie odprawy paszportowej pada ona jednak na podłogę hali i zaczyna się wić w konwulsjach. W szpitalu umiera. Jak pokazuje sekcja zwłok, w jej żołądku ukryte były narkotyki; woreczek z jakiegoś powodu został naruszony i heroina przedostała się do organizmu, zatruwając go śmiertelnie. Dlaczego dwudziestoparolatka zdecydowała się na tak wielkie ryzyko, na dodatek spodziewając się za parę miesięcy dziecka? Handlarze narkotykami  za pośrednictwem pojawiającej się już wcześniej Rozigul  zmusili ją do tego szantażem, grożąc, że jeżeli tego nie zrobi, stanie się krzywda jej siedzącemu w więzieniu mężowi.
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I tu powoli dochodzimy do głównego wątku tej historii. Batyr Saidow (gra go Uługbek Kadyrow, znany ze Snajpera) to były mistrz bokserski, który trafił za kratki. Karę odbywa w tym samym więzieniu, do którego trafił Osman (Muhammad Iso Abdułhairow), brat narkobarona Mardon-baja (Iso Turajew). Mardonowi bardzo zależy na tym, aby Osman wyszedł na wolność, ale możliwości ma ograniczone. Mieszka bowiem  razem z żoną Saidą (Dilorom Ihamberdyjewa) i nienawidzącą go córką Zebo (Hurszyda Arabszojewa)  w Tursunzodzie w Tadżykistanie, skąd kieruje swoim rozbudowanym interesem. Musi nieustannie trzymać rękę na pulsie. Zwłaszcza że pojawia się szansa na zrobienie interesu życia  kupno całej tony heroiny! By prowadzić tak szeroko zakrojone biznesy, Mardon potrzebuje zaufanych ludzi. Jednym z nich jest Izzat (pojawiający się w Nodze Farhad Mahmudow).
I w tym momencie otwiera się furtka dla funkcjonariuszy Służby Bezpieczeństwa Narodowego, którzy już od dawna zastanawiają się, jak dobrać się do Mardon-baja. Jak wciągnąć go w pułapkę i przyskrzynić mu palce. W tym celu chcą posłużyć się odsiadującym karę Batyrem. Generał Murad Mansurow (Behzod Chamrajew) wysyła z misją specjalną Ahmetowa, swojego oficera (Dżawahir Zakirow), którego zadaniem jest wciągnięcie do gry Saidowa. W pierwszej kolejności ma zdobyć zaufanie Osmana, brata Mardona; później  po uzyskaniu amnestii  zameldować się u niego w Tursunzodzie i stać się jednym z jego ludzi. Narkobaron jest oczywiście człowiekiem podejrzliwym, ale ma jeden słaby punkt  to rodzina. Dla niej zrobi wszystko. I odwdzięczy się każdemu, kto uczynił dobro któremuś z jego bliskich. Na to liczą Mansurow i Ahmetow.
[image: ]
Nie zapominając o tym, jakim krajem jest Uzbekistan, i że jego służby specjalne zapewne niejednokrotnie wykorzystywane są do tego, aby niewolić obywateli, trzeba przyznać, że pod względem propagandowym Baron spełnia swoje zadanie. Ci, którzy wolą przymykać oko bądź zwyczajnie służą reżimowi (film powstawał jeszcze pod koniec życia poprzedniego prezydenta kraju, czyli Islama Karimowa, ale na ekrany trafił już za rządów Szawkata Mirzijojewa), mogli poczuć nawet dumę. Skoro na straży bezpieczeństwa państwa stoją tacy ludzie, jak generał Mansurow i oficer Ahmetow  możemy spać spokojnie. W przełknięciu tej pigułki pomaga również fakt, że film jest sprawnie zrealizowany, zgodnie z zasadami zarówno hollywoodzkiego, jak i azjatyckiego kina akcji. Odpowiednio podsyca zainteresowanie widza, a wątki dziewięcioletniego Aszrafa, podstępnej Rozigul i próbującej poradzić sobie z głęboką traumą Zebo dodatkowo przykuwają uwagę i zmiękczają serce.
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  Fundacja:Sez. 2. odc. 10. Kto mieczem wojuje, od miecza ginie

  Marcin Mroziuk

  David S. Goyer, Josh Friedman Fundacja. Sezon 2
  

  
  Trzeba przyznać, że widzowie otrzymują całkiem sensowne wyjaśnienie cudownego ocalenia Hariego Seldona, którego świadkami byliśmy w poprzednim odcinku, ale dalszy rozwój wydarzeń na Ignis może już budzić mieszane uczucia. Podobnie jest niestety, jeśli chodzi o ocenę pracy scenarzystów nad wątkami rozgrywającymi się na Trantorze i Terminusie.
Ekstrakt: 70%
[image: Fundacja. Sezon 2]
Nie da się ukryć, że podobnie jak Salvor Hardin jesteśmy ciekawi, jakim cudem Seldon przeżył, skoro wcześniej widzieliśmy, jak dawna Strażniczka trzymała jego ciało. Teraz dowiadujemy się, że w momencie kiedy twórca psychohistorii tonął, Gaal Dornick pospieszyła mu z pomocą, wykorzystując swoje moce. Dzięki temu nie tylko można było pokonać strażnika pilnującego Hariego, ale również stworzyć doskonałą iluzję, której dała się zwieść nie tylko Salvor, lecz także Tellem Bond. 
Śmierć przywódczyni mentalistów nie tylko okazuje się ratunkiem dla trojga przybyszów, lecz oznacza również odzyskanie wolności przez wszystkich mieszkańców Ignis. Wygląda więc na to, że teraz nie stanowią już zagrożenia dla Seldona i jego towarzyszek, a wręcz są im wdzięczni za pokonanie Tellem Bond.
Kiedy jednak wydaje się, że na planecie wreszcie zapanuje spokój, następuje atak z zupełnie niespodziewanej strony. Cóż z tego, że sympatyczny Josiah jest w istocie tylko narzędziem dla nieżyjącej kobiety, jeśli po przejęciu kontroli nad jego ciałem i umysłem jest ona w stanie wyrządzić niepowetowane szkody. Inna sprawą jest, ze akurat ten twist fabularny nie do końca jest przekonujący, szczególnie że brakuje wyjaśnienia, czemu właśnie w tym momencie ulegają zmianie losy Salvor Hardin, co z kolei ma też istotny wpływ na decyzje Gaal Dornick i Hariego Seldona dotyczące przygotowań do przewidywanego starcia z Mułem, które ma przecież nastąpić dopiero za ponad 150 lat.
Optymizmem nie napawa zaś postawa Dnia, któremu nie wystarcza radość z pokonania Fundacji. Imperator chce bowiem zniszczyć wszystkie światy, które uznały jej zwierzchnictwo! Tym razem Bel Riose odmawia jednak wykonania rozkazu, a chociaż załoga statku podporządkowuje się władcy, to wkrótce się okazuje, że wszystko to jest pułapką na niego zastawioną przez Hobera Mallowa i Przestrzeńców. Między trzema mężczyznami dochodzi też do walki wręcz mającej bez wątpienia widowiskowy finał, który po prawdzie nie ma większego znaczenia, jeśli statek i tak ma ulec zniszczeniu Wprawdzie ostatecznie okazuje się, że nie wszyscy, których uznaliśmy za martwych, rzeczywiście zginęli, ale w sumie można się było tego spodziewać, bo przecież Fundacja w ten czy w inny sposób po prostu musi przetrwać.
Z kolei nagły powrót Demerzel na Trantora jest przykrą niespodzianką dla Zmierzchu i Rue Corinthy. Rozmowa tych trojga jest pełna emocji, a przy okazji poznajemy prawdę o nieudanym zamachu na Dnia. Jasne jest, że androidka będzie dążyć do zrealizowania swojego planu, nie bacząc na ofiary. Oczywiście nie wróży to niczego dobrego tym, którzy odkryli jej tajemnicę, ale zagrożeni są także Świt i królowa Sareth.
I rzeczywiście wkrótce jesteśmy świadkami aresztowania narzeczonej imperatora, czemu nie jest w stanie zapobiec najmłodszy władca. Dzięki wskazówce, którą pozostawia Zmierzch, Świt wie jednak, że nie może ufać Demerzel i dlatego decyduje się na realizację desperackiego planu. Co ciekawe, najwyraźniej zdaje sobie on sprawę, że nie ma sensu ani ukrywać się gdzieś na Trantorze, ani próbować przejąć władzę, ale wygląda na to, że ma przynajmniej szansę na odrobinę zwykłego osobistego szczęścia. 
Wszystkie te wydarzenia mają wyraźny wpływ na postawę Demerzel, tyle że w jej przypadku w końcu i tak górę bierze misja powierzona jej przez Cleona I. Naturalnym posunięciem jest więc ożywienie trzech kolejnych klonów imperatora i kontynuacja rządów dynastii genetycznej. Nie oznacza to jednak, że wszystko będzie się toczyć zgodnie z dotychczasowymi regułami. Okazuje się bowiem, że androidka najwyraźniej na Terminusie dobiła targu z Seldonem. Trudno tylko nie zastanawiać się, czy to ona zdobyła nowe niezwykłe narzędzie, czy też twórca psychohistorii wykorzysta ją w ten sposób do realizacji swego planu.
W każdym razie serial może się podobać fanom science fiction, bo jest dość widowiskowy, a scenarzyści całkiem dobrze panują nad rozwojem fabuły, chociaż pozostały tutaj zaledwie okruchy z literackiego pierwowzoru.
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  Klasyka kina radzieckiego:Zhańbiona siostra i kajdany niewoli

  Sebastian Chosiński

  Iskander Chamrajew W czarnych piaskach
  

  
  Chociaż główny bohater historyczno-rewolucyjnego easternu Iskandera Chamrajewa W czarnych piaskach przywdziewa mundur żołnierza Armii Czerwonej, trudno uznać go za zdeklarowanego bolszewika czy rewolucjonistę. Pcha go do tego chęć zemsty na bogaczu, którego bliscy i on sam skrzywdzili jego rodzinę.
Ekstrakt: 70%
[image: W czarnych piaskach]
Początkowo z Moskwy czy Leningradu patrzono na powstające w republikach środkowoazjatyckich easterny historyczno-rewolucyjne jak na ciekawostki, by nie rzec kurioza. Ale gdy z czasem zaczęły one zdobywać coraz większą popularność w całym Kraju Rad  vide Burza nad Azją (1964), Jeźdźcy rewolucji (1968) i Upadek Czarnego Konsula (1970) Kamila Jarmatowa, Decydujący krok (1965) Ałty Karlijewa, Niespokojne czasy (1967) Abdułły Karsakbajewa, Zdrada (1967) Tachira Sabirowa, Wystrzał na przełęczy Karasz (1968) i Szkarłatne maki Issyk-Kulu (1972) Bołotbeka Szamszyjewa, Czerwone piaski (1968), Komisarz nadzwyczajny (1970), Bez strachu (1971) oraz Siódma kula (1972) Alego Chamrajewa, Zasadzka (1969) Giennadija Bazarowa czy Koniec atamana (1970) Szakena Ajmanowa  tematem walki z basmaczami w latach 20. XX wieku zainteresowali się również producenci z Lenfilmu i Mosfilmu. Na efekty nie trzeba było długo czekać. Najlepszymi tego dowodami kultowe Białe słońce pustyni (1969) Władimira Motyla oraz nakręcone trzy lata później W czarnych piaskach Iskandera Chamrajewa.
Chamrajew pochodził z Uzbekistanu; urodził się w 1934 roku w Samarkandzie. Początkowo podjął studia filologiczne, ale szybko zapragnął zamienić je na filmowe i w tym celu wybrał się do Moskwy, na wydział reżyserski Wszechzwiązkowego Państwowego Instytutu Kinematografii (WGIK). Miał szczęście, bo trafił pod skrzydła znającego się doskonale na rzeczy Siergieja Gierasimowa. Dzięki niemu mógł wkrótce wystartować do długiej i udanej kariery. Co jednak intrygujące, Iskander nie wrócił, jak wielu innych studentów WGIK-u pochodzących z republik Azji Środkowej, w ojczyste strony, ale osiedlił się w Leningradzie, co było spowodowane propozycją prestiżowej pracy w Lenfilmie. W mieście nad Newą żył i pracował do śmierci w 2009 roku. Jego specjalizacją stały się dramaty i melodramaty (najczęściej podejmujące wątki współczesne, nierzadko oparte na mniej lub bardziej udanych dziełach literackich). Zadebiutował w 1961 roku Starym zegarem, później powstały Pociąg miłosierdzia (1964) i Na imię jej Wiosna (1969). Film czwarty w kolejności  eastern W czarnych piaskach (1972)  okazał się więc odstępstwem od reguły, ale za to przyniósł reżyserowi ogromny sukces w postaci niemal 11 milionów widzów, którzy wybrali się do kin.
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W kolejnych latach Chamrajew powrócił do wcześniejszej tematyki, kręcąc Dzień główny (1974), Zwykły miesiąc (1976), Czerwoną strzałę (1986), oparte na prozie Gieorgija Markowa seriale telewizyjne Sól ziemi (1978) i Nadchodzące stulecie (1985), a pomiędzy nimi jeszcze zrealizowane w koprodukcji z Bułgarami Pod jednym niebem (1981) i młodzieżową Czapkę Monomacha (1982). Pod koniec lat 80. reżyser zainteresował się kinem gatunkowym. Kiedy odzywa się echo (1989) to rozgrywający się w powojennym Kazachstanie dramat sensacyjny; Adwokat (1990) był z kolei typowym kryminałem milicyjnym. Po kilku latach odpoczynku Chamrajew dał się jeszcze skusić, by popracować nad kilkoma częściami pierwszego sezonu kryminału Ulice rozbitych latarni (1998), a swoją przygodę z kinematografią zakończył jednym odcinkiem trzeciej serii Niszczycielskiej siły (2001).
Scenariusz W czarnych piaskach  autorstwa Siergieja Potiepałowa  oparty został na debiutanckiej powieści Morisa Simaszko (1924-2000). To syn żydowskiego mikrobiologa (aresztowanego podczas Wielkiej Czystki) i Niemki nadwołżańskiej; wychował się w Odessie, w czasie Wielkiej Wojny Ojczyźnianej służył w lotnictwie. Zdemobilizowany w 1944 roku, nie wrócił w ojczyste strony, ale wraz z rodzicami, którym z przyczyn politycznych (chodziło głównie o pochodzenie matki) zabroniono dalszego zamieszkania nad Morzem Czarnym, osiedlił się w Kazachstanie. A to wcale nie był koniec jego wędrówki po świecie. Pod koniec lat 40., gdy zaczął karierę dziennikarską, przeniesiono go do turkmeńskiego Aszchabadu. Jako prozaik znany jest przede wszystkim z pisanych w języku rosyjskim powieści historycznych, których akcja rozgrywała się w Azji Środkowej i na Wielkim Stepie. Wydawano go nie tylko w Związku Radzieckim, ale  do 1989 roku  także w Polsce (jego nadwornymi tłumaczami byli Jerzy Litwiniuk i Robert Stiller). W 1999 roku pisarz opuścił ojczyznę i przeniósł się do mieszkającej w Izraelu córki. Zmarł rok później w Bat Jam z powodu zawału serca. Pochowano go na cmentarzu w Netanji pod Tel Awiwem.
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Powieść W czarnych piaskach (wydaną także w Polsce) Simaszko opublikował w 1958 roku; na ekranizację czekała więc czternaście lat. Zastanawiające, że zainteresował się nią właśnie reżyser z Leningradu, a nie żaden z miejscowych twórców specjalizujących się w easternach. Jako Uzbek Chamrajew wiedział jednak, jak ugryźć temat. Film zaczyna się od końca. Otwierająca go scena jest zarazem finałem opowieści. Nieskomplikowanej historii zemsty za doznane krzywdy, którą autor pierwowzoru literackiego umieścił na tle nadzwyczaj ważnych wydarzeń  wojny domowej w Rosji. Główną postacią dramatu jest turkmeński pastuch Czary Esenow (w którego wcielił się czeczeński aktor Dagun Omajew  patrz: Ostatnia inspekcja, a w czasach nam współczesnych Bez pożegnania i Decyzja o likwidacji), którego poznajemy w momencie, gdy po zdobyciu przed bolszewików twierdzy bucharskiej zostaje uwolniony z więzienia.
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Zrzuciwszy  w sensie dosłownym  kajdany, jedzie do rodzinnego kiszłaku. Jak się jednak okazuje, dom jest pusty, wszyscy bliscy zginęli; na dodatek Czary zostaje zaatakowany przez dwóch bandytów. Jedno jest pewne: nie jest to miejsce, choć wciąż mu bliskie, w którym chciałby spędzić resztę życia. Szukając dla siebie nowego, dołącza do oddziału Armii Czerwonej. Przyjęty zostaje jednak z nieufnością. Zwłaszcza przybyszom z europejskiej części Rosji trudno jest rozeznać się, kto jest kim w Turkiestanie. Komu można zaufać, a kto sprzyja basmaczom. Tym bardziej że Esenow nie należy do ludzi rozmownych i ewidentnie coś skrywa. Dopiero odczytany przez komisarza politycznego (Giennadij Niłow) rozkaz wydany przez Michaiła Frunzego  dzięki niemu dowiadujemy się zresztą, że jest luty 1920 roku  sprawia, że nastawienie do ludzi pokroju Czary zaczyna się zmieniać. Co zostało w tym dokumencie napisane? Między innymi, że należy postępować tak, aby miejscowi kochali bolszewików. Ci mają zaś reprezentować interesy mieszkańców Turkiestanu, a nie Rosjan czy  ogólniej  Europejczyków.
Lokalnemu oddziałowi czerwonych, dowodzonemu przez Pieltina (znany z Króla Leara Leonhard Mierzin), najbardziej daje się we znaki krwawy kurbaszy Szamurad-chan (Osetyjczyk Bimbołat Batajew, który zadebiutował w wojennym Domu na rozstajach Stanisława Rostockiego). Pali, morduje, gwałci, napada na pociągi, kradnie broń, wyrzyna w pień załogi. To z nim ma rachunki do wyrównania Esenow. Niegdyś, jeszcze przed wojną światową, brat Szamurada, Muhamed (Uzbek Ulmas Alichodżajew), zgwałcił czternastoletnią siostrę Czary, Bibitacz (Luda Singatulina), która nie mogąc znieść upokorzenia, dokonała samospalenia. Domagający się sprawiedliwości brat ofiary z powodu ojca sprawcy, mającego dobre kontakty z oficerami carskimi, znalazł się w więzieniu. Teraz, w czasie walki o nowy ustrój, którego przywódca miejscowych basmaczy jest zaprzysięgłym wrogiem  były turkmeński pastuch, przedzierzgnięty w krasnoarmiejca, pragnie go dopaść i zemścić się nie tylko za Bibitacz, ale także za zabitych już po jego uwięzieniu rodziców.
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Zemsta to jeden z podstawowych tematów opowieści westernowych; w przypadku historii rodem z Dzikiego Wschodu wcale nie jest inaczej. Mając wsparcie swego przyjaciela Tagana (Kirgiz Tałgat Nigmatulin  patrz: Piraci XX wieku oraz Wilcza jama), Czary Esenow rozpoczyna polowanie na Szamurad-chana. Tropi go w górach i na stepie, w palącym słońcu pośród wydm. Nic nie jest dla niego ważniejsze, a już na pewno nie kwestie polityczne. Całkiem możliwe, że gdyby jego wróg przywdział mundur żołnierza Armii Czerwonej, Czary przystałby do basmaczy. Ale tak  z przyczyn propagandowych  stać się oczywiście nie mogło. I chociaż W czarnych piaskach trudno uznać za arcydzieło easternu, nietrudno zrozumieć tych  przypominam: prawie 11 milionów!  którzy postanowili wybrać się do kina i zobaczyć na własne oczy historię rodzinnej zemsty dokonanej przez bohatera niemającego gęby pełnej frazesów o rewolucji.




Tytuł: W czarnych piaskach
Tytuł oryginalny: В чёрных песках
Reżyseria: Iskander Chamrajew
Zdjęcia: Aleksandr Czeczulin
Scenariusz: Siergiej Potiepałow
Obsada: Dagun Omajew, Bimbołat Batajew, Giennadij Niłow, Leonhard Mierzin, Baba Annanow, Luda Singatulina, Łarisa Zubkowicz, Inogam Adyłow, Tałgat Nigmatulin, Jajra Abdułajewa, Ulmas Alichodżajew, Lola Badałowa, German Bobrowski, Wiaczesław Woronin, Habib Narimanow, Dżawłon Chamrajew
Muzyka: Marat Kamilow
Rok produkcji: 1972
Kraj produkcji: ZSRR
Czas trwania: 78 min
Gatunek: dramat, western, wojenny
Zobacz w: Kulturowskazie
Ekstrakt: 70%
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  Publicystyka


  Z filmu wyjęte:Odcinek świąteczny

  Jarosław Loretz

  
  

  
  Wśród nocnej ciszy pamiętajmy, by prezenty kłaść pod przyjazną choinką.
[image: ]
Dzisiaj proponuję okolicznościowy kadr z bożonarodzeniową choinką, która eee biega na nóżkach i morduje tych, którzy nie cenią Świąt Bożego Narodzenia. A że za kreację tego kuriozum odpowiedzialny jest Rhys Frake-Waterfield, lecący na kasę jak ćma na najsłabszy płomyk świecy, choinka ze sceny na scenę zmienia rozmiary, kształt, a czasami  jak widać na załączonym kadrze  potrafi nawet wysunąć pazurzaste macki grubości słoniowych nóg. A najlepsze w tym wszystkim jest to, że ponoć rzecz była kręcona jako komedia, tyle że ani jedna scena w tym filmie nie śmieszy. Zwyczajnie nie zdąży, bo palmę pierwszeństwa nieodmiennie i krzepko dzierży uczucie zażenowania. No chyba że ktoś lubi się zarykiwać ze śmiechu tylko dlatego, że posadzono go przed dramatycznie głupim, beznadziejnie zrealizowanym filmem.
A takie właśnie jest Demonic Christmas Tree, czyli Mordercza choinka, puszczona u nas w serwisach streamingowych chyba wyłącznie dlatego, że wyreżyserował ją wspomniany Rhys Frake-Waterfield, twórca niechlubnego knota Puchatek: Krew i miód, który niczym brunatna kometa ciągnąca za sobą ogon rozwolnienia przemknął przez nasze kina nieco ponad pół roku temu (pisałem o nim tutaj). Mordercza choinka była drugim pełnym metrażem młodego Brytyjczyka i ujrzała światło dzienne w 2022 roku. Pomysł na fabułę miała zwariowany, ale ze zrobienia komedii grozy nic nie wyszło ze względu na braki warsztatowe i beznadziejne poczucie humoru Frake-Waterfielda. Zresztą z samą akcją też są fatalne problemy. Ot, żona seryjnego mordercy, swego czasu mordująca wraz z nim tych, którzy nie obchodzili z odpowiednią czcią Bożego Narodzenia, przyzywa ducha męża, ale że coś plącze w zaklęciu, mąż ożywa jako choinka bożonarodzeniowa i na wstępie  trochę przypadkowo  morduje żonę, a potem lezie  bo ma szczudłowate nogi!  dopaść dziewczynę, która poprzednim razem mu umknęła. Oczywiście droga do niej jest usłana trupami przypadkowych osób, eliminowanych patykowymi macko-rękami czy też sznurem lampek.
W teorii brzmi to nie najgorzej (oczywiście nie licząc samej człapiącej choinki), ale w rzeczywistości nie ma w filmie wiele do oglądania. Jego akcja składa się głównie z jałowych, niekończących się rozmów autentycznie o niczym, z rzadka przeplatanych marszem choinki bądź dokonywanymi przez nią czynami bezecnymi. Innymi słowy  film jest wykonany za pięć miedziaków, na szybko, z ekipą, której nie miał kto wydrukować scenariusza, więc dialogi trzeba było w pocie czoła improwizować. Seans odradzam nawet tym, którzy lubią kicz i tandetę  ten film naprawdę potrafi wymordować, nie oferując nic w zamian.
A jaki jest jego finał? Wyjątkowo podrzucę spoiler, ale jak ktoś uważa, że koniecznie, ale to KONIECZNIE nie chce go znać, bo już za chwilę, góra pięć minut, leci szukać filmu, to wystarczy przestać czytać w tym właśnie momencie.
A spoiler ów brzmi: gdy choinka dopada w lesie ściganą dziewczynę, w jej obronie staje jaśniejąca choinka, w którą wcielili się (WESPÓŁ!) rodzice dziewczyny i dokonują samospalenia wraz z choinką-mordercą. Tym chętniej, że to on właśnie ich zamordował.
Zaiste, powiadam wam, przy odpowiednim budżecie i ze zręcznym reżyserem można było z tego zrobić perełkę. A tak  strzeżcie się czegokolwiek, czego tknęły palce Rhysa Frake-Waterfielda.
Wesołych Świąt!
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  Kobra i inne zbrodnie:Morderca, zdrajca, szpieg i szantażysta

  Sebastian Chosiński

  
  

  
  W drugiej (z trzech) części Honoru bez motywów Juliusza Stefana Znamierowskiego (scenariusz) i Bogdana Augustyniaka (reżyseria) dowiadujemy się, że zbrodnie popełnione na Kowalskim i Gadziorze mogły mieć związek nie tylko z aferą gospodarczą, ale również ze szpiegostwem przemysłowym. Coraz więcej niejasności pojawia się też wokół osoby człowieka elit sanacyjnych, prezesa Adama Stebnickiego.
Ekstrakt: 70%
[image: Honor bez motywów (02) Morderca się pomylił]
Trzy kolejne części Honoru bez motywów  sztuki w reżyserii Bogdana Augustyniaka (Czy pan nie rozumie? To pomyłka!, Azyl dla bandyty), której autorem był Juliusz Stefan Znamierowski  można było oglądnąć w peerelowskiej telewizji w trzy kolejne czwartkowe wieczory: Czy ja zabiłem?  trzeciego, Morderca się pomylił  dziesiątego, a Klub trzech sprawiedliwych  siedemnastego marca. Danych o oglądalności wprawdzie nie ma, ale można podejrzewać, że miniseria, której akcja rozgrywała się mniej więcej w połowie lat 30. XX wieku, cieszyła się sporą popularnością. Co na to mogło wpłynąć? Po pierwsze: intrygujący dla widza epoki Gierkowskiej czas akcji, po drugie  intrygująca kryminalno-szpiegowska fabuła, po trzecie  wyśmienita obsada, w której znaleźli się między innymi Grażyna Barszczewska, Karol Strasburger, Stanisław Zaczyk, Lucyna Winnicka, Henryk Borowski, Gustaw Lutkiewicz, Janusz Paluszkiewicz, Igor Śmiałowski, Andrzej Seweryn, Ryszard Pietruski, Józef Nalberczak oraz Zdzisław Maklakiewicz (niestety, zamordowany w pierwszej odsłonie).
Część druga Honoru bez motywów zaczyna się od streszczenia tego, co wydarzyło się w poprzedniej. Reżyser przypomina nam więc okoliczności dwóch morderstw, popełnionych w tym samym miejscu (w warszawskich Łazienkach) i w ten sam sposób (poprzez uderzenie ciężkim przedmiotem w głowę), których ofiarami padli Jan Kowalski (szpicel w Agencji Informacji Handlowej Przezorność) oraz niejaki Gadzior (właściciel warsztatu na praskiej Szmulowiźnie). Ten pierwszy doprowadził prowadzących dochodzenie aspiranta Władysława Klonowskiego (Piotr Zaborowski) i starszego przodownika Zawadę (Gustaw Lutkiewicz) do domu prezesa Adama Stebnickiego (Stanisław Zaczyk), mającego wpływy w kręgach rządowych przedsiębiorcy i weterana wojny z bolszewikami. Jego córka, Agata (Grażyna Barszczewska), była niegdyś  mówiąc eufemistycznie  przyjaciółką Kowalskiego; nic więc dziwnego, że o jego zamordowanie policja podejrzewa aktualnego narzeczonego prezesówny, porucznika rezerwy i studenta Szkoły Głównej Handlowej Andrzeja Wielowąsa (Karol Strasburger). 
Ten na dodatek nie ma dobrego alibi. W momencie kiedy zabijano Jasia Kowalskiego, włóczył się po ulicach kompletnie pijany. Sam zresztą nie do końca pamięta, co się z nim działo. Może więc jednak zabił? Tym bardziej że był bardzo zazdrosny o swego poprzednika u boku Agaty. W każdym razie żeby oczyścić się z zarzutów, Wielowąs rozpoczyna prywatne śledztwo. W efekcie co rusz plącze się policji pod nogami i, jak to często bywa w podobnych sytuacjach, pakuje się w kolejne tarapaty. Z części pierwsze miniserii Znamierowskiego i Augustyniaka wynikało, że Honor bez motywów będzie raczej opowieścią stricte kryminalną z dodatkiem afery gospodarczej; część druga sugeruje już jednak bez ogródek, że szczególnie istotny jest wątek szpiegowski. A wszystko za sprawą austriackiego przedsiębiorcy Anatola Willricha (Andrzej Seweryn), który zawiaduje warszawską filią wiedeńskiej firmy transportowej założonej przez jego ojca, który przed laty był dobrym znajomym prezesa Stebnickiego.
[image: ]
Teraz, dzięki starym układom, ma wstęp do salonu Stebnickich, co wykorzystuje nie tylko emablując żonę prezesa, Belę (Lucyna Winnicka), ale także podpierając się nim w swoich interesach. Nieokreśloną rolę pełni w całej tej historii także inny bywalec tego miejsca, profesor Trawiasty (Henryk Borowski), który w Morderca się pomylił wyrasta na jedną z najważniejszych dramatis personae. To za jego sprawą Agata dowiaduje się, że w grę wchodzi szpiegostwo przemysłowe, a zbrodnie popełnione na Kowalskim i Gadziorze wcale nie były przypadkowe. Ten wątek pozwala poniekąd autorowi uderzyć w elity sanacyjne, nie oszczędzając przy tym najprawdopodobniej skorumpowanych funkcjonariuszy wojska, policji, jak i uprzywilejowanych przez państwo biznesmenów pokroju Stebnickiego. Nad dochodzeniem Klonowskiego rękę trzyma jego przełożony, komisarz Raciborski, nad którym z kolei czuwa jego szef, inspektor Las-Buklin (w tej roli pojawia się Igor Śmiałowski, znany między innymi z Irydu oraz Fatalnej kobiety).
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W Morderca się pomylił rozwinięty zostaje również motyw niejasnych interesów Willricha, co obserwujemy przez pryzmat pracowników jego firmy transportowej, której dyspozytorem jest raczej nie wzbudzający zaufania Derkacz (Ryszard Pietruski), a jeżdżący po całej Europie kierowcami Bolesław Maszczyk (Józef Nalberczak) i Wojciech Smyga (Jerzy Szmidt). Pierwszy z nich wpada nawet na pomysł, by wyciągnąć od swoich przełożonych dodatkową kasę, co prostą drogą prowadzi do kolejnych tragedii. Giną następne osoby, a ciężar podejrzeń ponownie pada na Andrzeja Wielowąsa. Ale sam jest sobie winien. Gdyby na samym początku tego odcinka posłuchał dobrej rady mecenasa Chmielewskiego (Jan Matyjaszkiewicz) i wyjechał z Agatą do Zakopanego, nie musiałby teraz martwić się tym, że znowu nie ma alibi poświadczającego jego niewinność. A może wcale nie jest niewinny? Tego dowiemy się jednak dopiero po lekturze ostatniej odsłony tej coraz bardziej intrygującej miniserii, która w wielu momentach bardziej niż telewizyjny spektakl przypomina klasyczny małoekranowy film.




Tytuł: Honor bez motywów (02) Morderca się pomylił
Data premiery: 10 marca 1977
Reżyseria: Bogdan Augustyniak
Zdjęcia: Andrzej Wyglądała, Wojciech Rumiński, Tomasz Ruszkowski, Lech Szołajski, Wojciech Szperl, Mirosław Wojnarowicz
Scenariusz: Juliusz Stefan Znamierowski
Obsada: Grażyna Barszczewska, Karol Strasburger, Stanisław Zaczyk, Lucyna Winnicka, Henryk Borowski, Jan Matyjaszkiewicz, Piotr Zaborowski, Gustaw Lutkiewicz, Janusz Paluszkiewicz, Igor Śmiałowski, Andrzej Seweryn, Ryszard Pietruski, Józef Nalberczak, Jerzy Szmidt, Jolanta Wołłejko, Jerzy Tkaczyk, Anna Borowiec, Jerzy Zass, Maria Klejdysz, Lidia Stasierowska, Zdzisław Topolski
Muzyka: Jan Zawierski
Rok produkcji: 1977
Kraj produkcji: Polska
Czas trwania: 80 min
Gatunek: kryminał
Zobacz w: Kulturowskazie
Ekstrakt: 70%
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  Z filmu wyjęte:Miły uśmiech na nowy rok

  Jarosław Loretz

  
  

  
  Któż nie chciałby oglądać rozterek miłosnych dwunogiego psa w swetrze Że nikt by nie chciał? No cóż, trudno, taki film już i tak istnieje.
[image: ]
Dzisiaj proponuję kolejny kadr do kolekcji wilkołaków inaczej, obejmującej już m.in. psa w garniturze, wilkołaka w szmatach, wilkołaka na goło oraz bardziej wieprzołaka niż wilkołaka. Tym razem jest to znowuż coś w rodzaju humanoidalnego psa o zasadniczo ludzkim zgryzie (no dobrze, dorzucono cztery kiełki), elegancko odzianego dopasowany tonacją do sierści niegruby sweterek. Sznytu dopełnia zaczesana na bok blond grzywka. Prawda, że wyszedł z tego groźny potwór? Obyśmy mieli w tym roku same takie potwory, do których aż wyciąga się ręka, żeby potarmosić tu i ówdzie futerko.
Powyższy kadr pochodzi z nakręconego w 2014 roku filmu Wolves, czyli po prostu Wilki. Zamierzenia twórców były szerokie, bowiem chodziło o pożenienie w kostiumie młodzieżowym westernu, horroru, romansu i dramatu, udało się też zapewnić tłusty budżet  aż 18 milionów dolarów!  ale rzeczywistość bardzo szybko zweryfikowała te starania, bo film zdołał zarobić w Ameryce Północnej całe 12 TYSIĘCY dolarów, a na całym świecie nawet nie pół miliona. Kłopot w tym, że nie jest to wcale zły film. No, aż tak zły. Owszem, to młodzieżówka z mnóstwem wynikających z tego spłyceń i uproszczeń, z prościutką fabułką, zręcznie jednak zrobiona i nawet sympatyczna.
Podczas randki nastoletni champion drużyny rugby (Lucas Till, serialowy młody MacGyver) gryzie w wargę swoją dziewczynę i ta z piskiem ucieka, bohater zaś stwierdza nazajutrz, że w salonie leżą jego rozszarpani rodzice. Przestraszony ucieka z miasteczka, załatwiając po drodze dwóch namolnych bikersów, po czym  dzięki wskazówkom jednookiego faceta z baru  trafia do miasteczka, w którym ależ oczywiście, że tak. Żyją tam sobie wilkołaki. Chłopak natychmiast zostaje przygarnięty przez lokalnego farmera i wkrótce dowiaduje się, że jest jego siostrzeńcem, podrzuconym na wychowanie ludzkiej rodzinie. A to z tego powodu, że próbowano ukryć go przed jego ojcem, zawłaszczającym powoli miasteczko wilkołakiem, granym przez Jasona Momoę, prawdopodobnie odpowiedzialnego za odparowanie sporej części budżetu. Tatuś więc buduje sobie armię wilkołaków półkrwi (tworzeni są przez ugryzienie), a synek w tym czasie romansuje z jedyną w okolicy młodą wilkołaczką krwi pełnej (rodzą się naturalnym sposobem, a pochodzą z czterech rodów, które przybyły do Nowego Świata wraz z pierwszymi kolonistami). Co nie podoba się tatusiowi, nieświadomemu, że oto właśnie wróciła do miasteczka krew z jego krwi.
Tu się zatrzymam ze streszczeniem, ale nadmienię, że w fabule czai się tam kilka fabularnych zwrotów, a także parę eee oryginalnych koncepcji. Jak na przykład: wilkołaki pełnej krwi leczą się poprzez bieganie. Im szybciej biegnie, tym szybciej goją się rany. Albo: picie alkoholu powoduje stopniową utratę zdolności przemieniania się w pchlarza.
Film obejrzeć więc jak najbardziej można. Nie ma co obawiać się nowych dziur w mózgu, bo Wilki złym kinem nie są. Po prostu są młodzieżowe i siedzą na zbyt wielu gatunkach, żeby wyszło z tego coś naprawdę dobrego. No i ta psia aparycja
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  Kobra i inne zbrodnie:Kiedy do akcji wkracza Dwójka

  Sebastian Chosiński

  
  

  
  Zwieńczenie miniserii Juliusza Stefana Znamierowskiego (scenariusz) i Bogdana Augustyniaka (reżyseria) Honor bez motywów zaskakuje nie tylko rozwiązaniem zagadki kryminalno-szpiegowskiej, ale przede wszystkim sposobem w jaki zaprezentowano Polskę Piłsudskiego i Mościckiego. Klub trzech sprawiedliwych bez wątpienia  także dzięki wyrafinowanemu aktorstwu  jawi się jako perełka peerelowskiego Teatru Telewizji.
Ekstrakt: 80%
[image: Honor bez motywów (03) Klub trzech sprawiedliwych]
Trzeba przyznać, że scenarzysta (a w cywilu przede wszystkim prozaik) Juliusz Stefan Znamierowski, zabierając się za fabułę Honoru bez motywów, postanowił z wielką swadą  pamiętajmy: u schyłku epoki Gierkowskiej!  zaprezentować portret rządzonej przez sanację międzywojennej Polski. Tym samym poszedł szlakiem przetartym dekady temu przez pisarzy pokroju Adama Nasielskiego czy Marka Romańskiego. Należy jednak podkreślić fakt, że w przeciwieństwie do swoich starszych kolegów po fachu tworzący w czasach Polski Ludowej Znamierowski musiał, chcąc nie chcąc, podkreślić to, co w elitach gospodarczo-wojskowych II RP było złe. Zrobił to jednak z umiarem i bez politycznego zacietrzewienia. Ba! wydawany przed 1939 rokiem w setkach tysięcy egzemplarzy Tadeusz Dołęga-Mostowicz (autor niezapomnianej Kariery Nikodema Dyzmy) był pod tym względem dużo bardziej krytyczny wobec władz symbolizowanych przez prezydenta Ignacego Mościckiego czy marszałka Józefa Piłsudskiego.
Rozpisany na trzy części i nadzwyczaj sprawnie wyreżyserowany przez Bogdana Augustyniaka (Czy pan nie rozumie? To pomyłka!, Azyl dla bandyty) Honor bez motywów jest więc zarówno opowieścią kryminalną, sensacyjno-szpiegowską, jak i obyczajową. Na dodatek taką, w której trup ściele się gęsto. W odsłonie pierwszej (czyli Czy ja zabiłem?) w warszawskich Łazienkach (w zakątku zwanym Syberią) giną zamordowani podstępnie Jaś Kowalski i właściciel warsztatu na Szmulkach Wacław Gadzior, w drugiej (zatytułowanej Morderca się pomylił) to samo spotyka kierowcę Bolesława Maszczyka i szefa firmy transportowej Austriaka Anatola Willricha. Wiele wskazuje na to, że ich zabójcą jest młody, choć mający już za sobą służbę wojskową, student Szkoły Głównej Handlowej Andrzej Wielowąs (Karol Strasburger), który ma niezwykły dar pojawiania się tam, gdzie giną kolejni bohaterowie.
Domknięciem opowieści jest Klub trzech sprawiedliwych, którego premiera telewizyjna miała miejsce 17 marca 1977 roku. Do tego momentu wiadomo tyle, że źródłem wszystkich nieszczęść jest przekręt biznesowy, który wyszedł na jaw przez przypadek. Na dodatek nie zatoczyłby tak szerokiego kręgu, gdyby sprawa nie dotyczyła wojska i nie uderzała bezpośrednio w cieszącego się dużymi wpływami generała Stanisława Zrąb-Ciernackiego (w tej roli pojawia się znany z Toccaty Tadeusz Białoszczyński). By bronić dobrego imienia swojego przyjaciela, postanawia rozwikłać ją tajemniczy profesor Trawiasty (fantastyczna rola Henryka Borowskiego, który w części trzeciej wyrasta na jedną z najważniejszych dramatis personae), przed laty zaprzyjaźniony z ojcem prezesa Adama Stebnickiego (Stanisław Zaczyk)  weterana wojny polsko-bolszewickiej, a teraz przedsiębiorcy mającego dostęp do szczytów władzy. Ze Stebnickimi powiązane były dwie ofiary bezlitosnego zabójcy: Jaś Kowalski, przed laty będący kochankiem córki prezesa, Agaty (Grażyna Barszczewska), oraz Willrich, syn człowieka, z którym Adam robił już interesy w czasie pierwszej wojny światowej, co otworzyło Tolowi drzwi do ich salonu. Jakby tego było mało, jest przecież jeszcze Wielowąs  obecny narzeczony panny Stebnickiej i zarazem główny podejrzany.
[image: ]
A przynajmniej za takiego uważają go  do pewnego momentu  prowadzący dochodzenie aspirant Władysław Klonowski (Piotr Zaborowski) i starszy przodownik Zawada (Gustaw Lutkiewicz). Ich przełożony, komisarz Raciborski (Janusz Paluszkiewicz), jest bardziej powściągliwy w swoich ocenach. On jednak, jak każdy policjant na świeczniku, musi liczyć się z naciskami politycznymi, zwłaszcza ze strony swojego szefa, inspektora Las-Buklina (Igor Śmiałowski). Niezły kołowrotek, prawda? Ale to wcale nie koniec sieci wzajemnych powiązań. Inspektor musi bowiem tłumaczyć się przed oficerem wywiadu, to jest II Oddziału Sztabu Generalnego Wojska Polskiego, kapitanem Kamińskim (w którego wcielił się Eugeniusz Kamiński  patrz: 14 maja  o północy, Twarz pokerzysty, Bracia Rico, Morderstwo odkrywa prawdę). Każdemu z nich  profesorowi Trawiastemu, komisarzowi Raciborskiemu i kapitanowi Kamińskiemu  zależy w zasadzie na tym samym, chociaż chcą dotrzeć do celu innymi drogami, przy jednoczesnym wywołaniu odmiennych skutków ubocznych.
[image: ]
W to wszystko niechcący wplątani zostają kochający się i planujący małżeństwo Andrzej Wielowąs i Agata Stebnicka. W ostatniej odsłonie miniserii odkryte zostają wszystkie karty. Wyłaniający się z tego obraz jest wyjątkowo mroczny i przygnębiający. Im bliżej końca, z tym większą maestrią Znamierowski maluje portret psychologiczny głównego czarnego charakteru  człowieka niegdyś odważnego i rzutkiego, z czasem jednak dającego usidlić się chciwości. Człowieka, który w walce o wpływy gotowy jest zaakceptować nawet zbrodnię. Zaskakiwać może jak najbardziej pozytywne przedstawienie przedwojennej policji  vide Zawada, Klonowski, Raciborski. Żaden z nich nie jest, jak to często bywało w kinematografii peerelowskiej, typowym stupajką  ograniczonym służbistą, drżącym jak osika na widok przełożonego i stroniącym od samodzielnego myślenia. Nawet złowrogi oficer Dwójki ma wszeteczny urok i potrafi zaskoczyć inteligencją. Całkiem możliwe, że to właśnie ten odbiegający od czarnej propagandy obraz Polski sanacyjnej sprawił, iż Honor bez motywów z czasem skazany został na zapomnienie. Oby jak najszybciej zdjęto to doskonałe przedstawienie z półki i zaprezentowano w telewizji publicznej.




Tytuł: Honor bez motywów (03) Klub trzech sprawiedliwych
Data premiery: 17 marca 1977
Reżyseria: Bogdan Augustyniak
Zdjęcia: Andrzej Wyglądała, Waldemar Kruk, Dariusz Łukasik, Jan Mystkowski, Zbigniew Nowak, Włodzimierz Piechocki
Scenariusz: Juliusz Stefan Znamierowski
Obsada: Grażyna Barszczewska, Karol Strasburger, Stanisław Zaczyk, Lucyna Winnicka, Henryk Borowski, Piotr Zaborowski, Gustaw Lutkiewicz, Janusz Paluszkiewicz, Eugeniusz Kamiński, Tadeusz Białoszczyński, Igor Śmiałowski, Jan Matyjaszkiewicz, Anna Borowiec, Jerzy Zass, Ryszard Pietruski, Jerzy Tkaczyk, Maria Klejdysz
Muzyka: Jan Zawierski
Rok produkcji: 1977
Kraj produkcji: Polska
Czas trwania: 77 min
Gatunek: kryminał
Zobacz w: Kulturowskazie
Ekstrakt: 80%
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  5 filmów sprzed lat, których akcja rozgrywa się w 2024 roku

  Piotr Pi Gołębiewski

  
  

  
  Doczekaliśmy szczęśliwie 2024 roku. Sprawdźmy zatem jaki on będzie. Nie zapytamy się jednak o to astrologów czy wróżek, a filmowców. Ci jednak nie mają dla nas dobrych wiadomości.
[image: Poza barierą czasu]
Poza barierą czasu
(1960, reż. Edgar G. Ulmer)
Zaczniemy od czarno-białego dystopijnego obrazu w reżyserii Edgara G. Ulmera. Opowiada historię pilota doświadczalnego Williama Allisona, który wykonując suborbitalny lot samolotem rakietowym, niespodziewanie przenosi się do roku 2024. Choć na pierwszy rzut oka wszystko wygląda okazale  widzimy futurystyczne miasto, tak naprawdę okazuje się, że od 1971 roku, kiedy to w wyniku testów nuklearnych Ziemia stała się podatna na działanie promieni kosmicznych, nasz glob stał się pustynią, a ludzie stracili możliwość rozmnażania się.


[image: Chłopiec i jego pies]
Chłopiec i jego pies
(1975, reż. L.Q. Jones)
W powstałym na podstawie opowiadania Harlana Ellisona filmie Chłopiec i jego pies od razu lądujemy w roku 2024. I tu niespodzianka świat został zniszczony w wyniku wojny atomowej. Ci, którzy przeżyli muszą wegetować w nieprzyjaznym środowisku. Weźmy na przykład tytułowego bohatera  to osiemnastolatek pozbawiony hamulców moralnych, którego jedynym celem jest najeść się i sobie ulżyć z napotkanymi kobietami, które traktuje gorzej niż przedmiotowo. Dobrze, że jest z nim pies o zdolnościach telepatycznych, wykazujący się większym humanitaryzmem.


[image: Nieśmiertelny II: Nowe życie]
Nieśmiertelny II: Nowe życie
(1991, reż. Russell Mulcahy)
Teraz czas na wizję 2024 roku z najgorszego sequela w historii kinematografii, czyli drugiej części Nieśmiertelnego. Trzeba przyznać, że jego twórcy ewidentnie zaszaleli, ponieważ poza powrotem Nieśmiertelnych, mamy także zaprezentowany kryzys ekologiczny. Okazało się, że znany nam Connor MacLeod (Christopher Lambert), porzuciwszy hobby polegające na obcinaniu głów średniowiecznymi mieczami, zajął się globalną inżynierią. Dzięki temu zanikającą warstwę ozonową naszej planety zastąpił potężną tarczą. Może i przez to nasz glob pogrążył się w ciemności, ale przynajmniej przetrwaliśmy. Jest też światełko w tunelu. Optymiści twierdzą, że warstwa ozonowa się zregenerowała i można zdemontować konstrukcję.


[image: .Hack//Beyond the World]
.Hack//Beyond the World
(2012, reż. Hiroshi Matsuyama)
A teraz dla odmiany anime i to w formacie CGI. Wizja 2024 roku zaprezentowana w filmie chyba najbardziej odpowiada naszej rzeczywistości. Zasadniczo świat przedstawiony wygląda dość zwyczajnie, poza tym, że ludzie, a najbardziej młodzież, są kompletnie uzależnieni od mobilnej technologii cyfrowej (to znaczy  bardziej niż dziś, choć to chyba niemożliwe). W związku z tym wirtualny świat stał się ważniejszy, niż realny. Do tego oba zaczynają się przenikać, oddziałując na siebie, co grozi katastrofą.


[image: Trzynaste piętro]
Trzynaste piętro
(1999, reż. Josef Rusnak)
Film Trzynaste piętro rozgrywa się na różnych płaszczyznach i w kilku epokach. Końcowe sekwencje przypadają na rok 2024 i przez chwilę można zobaczyć, jak twórcy wyobrażali sobie miasto przyszłości. Może nie ma w nim latających samochodów, ale na pewno architekturę budynków można nazwać futurystyczną. Żadnej nuklearnej zagłady, ani ekologicznej katastrofy, co pozwala patrzeć na nadchodzące dwanaście miesięcy z umiarkowanym optymizmem. Może nie będzie tak źle.




Tytuł: Poza barierą czasu
Tytuł oryginalny: Beyond the Time Barrier
Reżyseria: Edgar G. Ulmer
Zdjęcia: Meredith M. Nicholson
Scenariusz: Arthur C. Pierce
Obsada: Robert Clarke, Darlene Tompkins, Arianne Ulmer, Vladimir Sokoloff, Stephen Bekassy, John Van Dreelen, Boyd 'Red' Morgan, Ken Knox
Muzyka: Darrell Calker
Rok produkcji: 1960
Kraj produkcji: USA
Czas trwania: 75 min
Gatunek: romans, SF
Zobacz w: Kulturowskazie

Tytuł: Chłopiec i jego pies
Tytuł oryginalny: A Boy and His Dog
Reżyseria: L.Q. Jones
Zdjęcia: John Arthur Morrill
Scenariusz: L.Q. Jones, Harlan Ellison, Wayne Cruseturner
Na podstawie: Harlan Ellison
Obsada: Don Johnson, Susanne Benton, Jason Robards, Tim McIntire, Alvy Moore, Helene Winston, Charles McGraw, Hal Baylor
Muzyka: Tim McIntire
Rok produkcji: 1975
Kraj produkcji: USA
Czas trwania: 91 min
Gatunek: dramat, komedia, SF
Zobacz w: Kulturowskazie

Tytuł: Nieśmiertelny II: Nowe życie
Tytuł oryginalny: Highlander II: The Quickening
Data premiery: 21 lutego 1992
Reżyseria: Russell Mulcahy
Zdjęcia: Phil Meheux
Scenariusz: Gregory Widen, Brian Clemens, William N. Panzer, Peter Bellwood
Obsada: Christopher Lambert, Sean Connery, Virginia Madsen, Michael Ironside, Allan Rich, John C. McGinley, Phillip Brock, Rusty Schwimmer
Muzyka: Stewart Copeland
Rok produkcji: 1991
Kraj produkcji: Argentyna, Francja, USA, Wielka Brytania
Czas trwania: 91 min
Gatunek: fantasy, przygodowy
Zobacz w: Kulturowskazie

Tytuł: .Hack//Beyond the World
Tytuł oryginalny: Dotto hakku: Sekai no mukou ni
Reżyseria: Hiroshi Matsuyama
Zdjęcia: Shiho Kihara
Scenariusz: Kazunori Itô
Obsada: Saki Fujita, Yukari Fukui, Nobuyuki Hiyama, Marina Inoue, Masako Katsuki, Yasunori Masutani, Tôri Matsuzaka, Ken'ichi Ogata
Muzyka: Chikayo Fukuda
Rok produkcji: 2012
Kraj produkcji: Japonia
Czas trwania: 112 min
Gatunek: animacja
Zobacz w: Kulturowskazie

Tytuł: Trzynaste piętro
Tytuł oryginalny: The Thirteenth Floor
Dystrybutor:  Imperial
Reżyseria: Josef Rusnak
Zdjęcia: Wedigo von Schultzendorff
Scenariusz: Josef Rusnak, Ravel Centeno-Rodriguez
Obsada: Craig Bierko, Armin Mueller-Stahl, Gretchen Mol, Vincent D'Onofrio, Dennis Haysbert, Leon Rippy, Brad Henke, Tia Texada, Alison Lohman
Muzyka: Harald Kloser
Rok produkcji: 1999
Kraj produkcji: Niemcy, USA
Czas trwania: 100 min
Parametry: Dolby Digital 5.1; format 2,35:1
Gatunek: SF
Zobacz w: Kulturowskazie
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  Z filmu wyjęte:A gdyby tak skrzyżować człowieka z gryzoniem...

  Jarosław Loretz

  
  

  
  Mówiąc krótko  jak się nie ma budżetu, to się nie krzyżuje człowieka z gryzoniem. Zwłaszcza jeśli się chce osiągnąć wampira.
[image: ]
Dzisiejszy kadr pokazuje, jak nie należy robić makijażu i efektów wizualnych nie mając odpowiednich środków i/lub specjalisty od tych rzeczy. Bo to, co widać na zdjęciu, to nie jest szczurołak czy humanoidalna wersja ryjówki, a wampir. Tak jest. Tak właśnie twórcy sobie wymyślili, że będzie wyglądał wampir  ze szczurzymi kłami wciśniętymi gdzieś między górną wargę i dziąsła górnej szczęki. Pominę milczeniem upapranie aktora w pyle węglowym mieszanym z olejem, czy cokolwiek to jest, co położono mu na twarz. Jak by nie było  pierwsze, co przychodzi na myśl na widok tej postaci, to nielegalne eksperymenty na gryzoniach lub małych zwierzętach futerkowych, a nie jakiś tam wampir.
Tego dziwacznego stwora można zobaczyć  choć nie powinno się tego robić, jeśli próbujemy dbać o higienę psychiczną  w nakręconym w 2013 roku filmie The Last Vampyre on Earth, czyli Ostatni wampir na Ziemi (czy może raczej wampyr?). Jest to bezbudżetowe, beznadziejne barachło filmopodobne, z fabułą ograniczającą się do niesprecyzowanej inwazji obcych, w wyniku której w podziemiach walącego się wieżowca grzęzną przypadkowa kobieta i ostatni na świecie wampir, od dziesiątków lat zamęczany testami przez wojskowych, niemogących zrozumieć, dlaczego nie daje się go zabić. I tak sobie siedzą i rozmawiają do finału  on jest głodny i stopniowo podgniwa, z raz czy dwa próbując dobrać się do arterii kobiety, ona zaś unika go w mniej lub bardziej skuteczny sposób. I to już wszystko. Naprawdę. A ponieważ uważam, że oglądanie tego filmu jest szkodliwe na wielu poziomach (cierpi na tym nie tylko mózg widza, ale również ekologia, bo przecież trzeba na odtworzenie tego bzdurstwa zużyć trochę kopalin), pozwolę sobie podać clou intrygi.
No dobrze, po przerwie spoilerowej. Choć nie wiem, po co, bo sięganie po ten film to jak siadanie na kaktusie gołym tyłkiem. Niby nowe doświadczenie, ale raczej pozbawione sensu.
Otóż w trakcie ABSOLUTNIE JAŁOWYCH rozmów okazuje się, że i ludzie, i wampiry, zostały stworzone przez obcych, i ci  rozczarowani swoimi kreacjami (też bym był, jak bym osiągnąć człowieka ze szczurzymi zębami)  przybyli wszystko wytłuc. Być może, żeby zacząć jakiś nowy eksperyment. W finale kobiecie udaje się ostatecznie umknąć uściskowi wampira i ruszyć w kierunku powierzchni.
Kurtyna.
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  Kobra i inne zbrodnie:Ślązak na życiowym rozdrożu

  Sebastian Chosiński

  
  

  
  Kiedy za sensacyjno-szpiegowskie przedstawienie jako reżyser odpowiada Andrzej Konic, który dostał w swoje ręce scenariusz Aleksandra Minkowskiego, oparty na noweli Jerzego Bronisławskiego (w tamtym czasie wciąż służącego w kontrwywiadzie PRL)  musi powstać rzecz ponadprzeciętna. Zwłaszcza że w dwuczęściowym spektaklu Przyznaję się do winy główne role zagrali aktorzy tej miary, co Janusz Bukowski, Czesław Wołłejko i Emil Karewicz.
Ekstrakt: 80%
[image: Przyznaję się do winy (01)]
Zasług Andrzeja Konica (1926-2010) dla polskiej kinematografii nie da się w żaden sposób przecenić. Tak, jak niemożliwe jest wyobrażenie sobie, iż mogłyby nigdy nie powstać  skupię się jedynie na jego produkcji dla telewizji  takie seriale, jak Czarne chmury (1973), Najważniejszy dzień życia (1974), Życie na gorąco (1978), 1944 (1984) czy Pogranicze w ogniu (1988-1991). I oczywiście Stawka większa niż życie, która miała dwie wersje  teatralną (1965-1967) i filmową (1967-1968). Konic pracował nad obiema: zrealizował dwanaście (z czternastu) przedstawień teatralnych oraz dziewięć (z osiemnastu) odcinków serialu telewizyjnego. W przypadku tego pierwszego w przerwie między częścią dziewiątą (która miała emisję 16 grudnia 1965 roku) a dziesiątą (20 października 1966) znalazł jeszcze czas, aby popracować nad dwuczęściowym sensacyjno-szpiegowskim spektaklem Przyznaję się do winy (w maju 1966).
Został on oparty na noweli wciąż jeszcze żyjącego Jerzego Bronisławskiego (rocznik 1930), autora o wyjątkowo ciekawym, choć może nie zawsze chwalebnym życiorysie. Jako nastolatek w czasie drugiej wojny światowej został razem z matką wywieziony na roboty do Niemiec; po powrocie do kraju i dokończeniu przerwanej edukacji rozpoczął służbę w Urzędzie Bezpieczeństwa Publicznego, szybko trafiając do kontrwywiadu (z którym rozstał się dopiero w 1974 roku). W tym czasie był między innymi rezydentem w Berlinie Wschodnim (1959-1961), działał głównie na odcinku zachodnioniemieckim; później natomiast kształcił nowe kadry kontrwywiadowcze. Po oficjalnym odejściu ze służby od 1976 roku zarabiał na życie jako pilot i tłumacz grup turystycznych (przede wszystkim z Republiki Federalnej Niemiec), które przyjeżdżały do Polski Ludowej na polowania. Biorąc pod uwagę wcześniejszą profesję Bronisławskiego, trudno uwierzyć w to, by i przy takiej okazji nie szpiegował swoich klientów.
Karierę literacką zaczął w drugiej połowie lat 60. Do czasu odejścia z kontrwywiadu MSW opublikował między innymi  utrzymane w najbardziej interesującej go tematyce  powieści: Niewidzialni w tłumie (1967), Zanim przyjdą o świcie (1969), Pomyłka Mr Baileya (1970), Anatomia zdrady (1971) oraz Pojedynek (1972). Druga z nich parę lat po premierze stała się kanwą mocno socrealistycznego szpiegowskiego filmu Ryszarda Filipskiego Orzeł i reszka (1974). Na podstawie tekstów Jerzego Bronisławskiego powstały również dwa przedstawienia teatralne: omawiane dzisiaj Przyznaję się do winy (1966) oraz wyreżyserowany przez legendarnego Józefa Słotwińskiego Morderca z pociągu (1975). Za scenariusz pierwszego ze wspomnianych spektakli odpowiadał jednak nie sam twórca jego pierwowzoru literackiego, ale inny autor  niezwykle popularny w czasach PRL-u, zwłaszcza w latach 60. i 70. ubiegłego wieku, Aleksander Minkowski. Znany nie tylko z powieści milicyjnych (patrz: Zabójstwo Thomasa Jonesa, Major opóźnia akcję, Kiedy wracają umarli), ale głównie młodzieżowych (Gruby, Szaleństwo Majki Skowron, Artur, Grażyna).
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W latach 50. i 60. przedstawienia prezentowane w ramach Teatru Sensacji (nieważne czy w czołówce była Kobra, czy Pająk) trwały zazwyczaj do sześćdziesięciu, maksymalnie siedemdziesięciu minut. By zmieścić się w tym formacie, Andrzej Konic musiał podzielić Przyznaję się do winy na dwie części: emisja pierwszej miała miejsce 12 maja 1966 roku, drugiej  tydzień później. Tematycznie spektakl idealnie wpisywał się w ówczesną politykę władz Polski Ludowej, które starały się budować w społeczeństwie nieustanne poczucie zagrożenia ze strony szpiegów zachodnioniemieckich. Wystarczy wspomnieć o nakręconych w tym samym okresie, to jest za rządów Władysława Gomułki, filmach kinowych Dwaj panowie «N» (1961) Tadeusza Chmielewskiego, Spotkanie ze szpiegiem (1964) Jana Batorego czy Hasło Korn (1968) Waldemara Podgórskiego. W sumie trudno zrozumieć, dlaczego dzieło Bronisławskiego / Minkowskiego / Konica nie doczekało się wersji przeznaczonej na duży ekran. Może reżyser, zajęty przygotowaniami do kolejnych odsłon Stawki, nie miał na to w tej chwili czasu, a może zwyczajnie zabrakło twórcom siły przebicia. Bo film mógłby wyjść z tego wcale nie gorszy niż wymienione wyżej bądź późniejsze Orzeł i reszka.
Akcja części pierwszej Przyznaję się do winy rozpoczyna się jeszcze w czasie drugiej wojny światowej. Franek Kowol (w tej roli znakomity Janusz Bukowski, który niemal dekadę później zagra u Stanisława Wohla w szpiegowsko-sensacyjnej opowieści Józefa Hena Twarz pokerzysty) jest mieszkającym w Gliwicach Ślązakiem (swoją drogą ciekawe dlaczego wybrano miasto, które przed wojną należało do III Rzeszy). Dostaje właśnie wezwanie do służby w Wehrmachcie. Ze wzruszeniem żegnają go ojciec (Janusz Paluszkiewicz, czyli komisarz Raciborski z Honoru bez motywów) oraz siostra Marta (niemal całkowicie zapomniana Lucyna Suchecka). Stary Kowol, przywiązany do polskości, ma dla syna jedną, ale zasadniczą radę: Pamiętaj, bądź zawsze człowiekiem!. Ale jak nim pozostać, mając na sobie mundur wroga i służąc na terenie Generalnej Guberni, gdzie nie brakuje dających się Niemcom we znaki partyzantów?
[image: ]
Jeden z nich, Maliniak (intrygujący epizod Jerzego Turka), zostaje wzięty do niewoli podczas nieudanego ataku na posterunek policji niemieckiej. Przesłuchuje go feldfebel  to odpowiednik naszego sierżanta  Hans Berendt (zagrany w tej samej tonacji co Hermann Brunner, w którego Emil Karewicz rok wcześniej wcielił się trzykrotnie w Stawce większej niż życie  w odcinkach Kryptonim Edyta, Okrążenie i Koniec gry), któremu towarzyszy Kowol. Kiedy Franek, a teraz już Franz, otrzymuje rozkaz rozwalenia niechętnego do rozmowy jeńca, musi go wykonać. Później jednak odreagowuje to na przełożonym, za co płaci wyjątkowo wysoką karę: dwa lata w kompanii karnej, odmrożenie kończyn, przestrzelone płuco. Szczęściem dla niego okazał się fakt, że na koniec wojny znalazł się na froncie zachodnim i ostatecznie trafił do niewoli brytyjskiej. 
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Po wyjściu na wolność Franz osiada w Hanowerze. Jest na życiowym rozdrożu. Do Polski Ludowej, ojca i siostry, wstydzi i jednocześnie boi się wracać. Wie przecież, jak w czasach stalinowskich traktowano Ślązaków służących w Wehrmachcie. Mieszka ze starszą od siebie, mało atrakcyjną wdową Hildą Schneider (Manuela Kiernikówna). Ani jej nie kocha, ani nie szanuje, chociaż kobieta żywi do niego gorące uczucie. Chętnie by się od niej wyprowadził, ale jak, skoro właśnie stracił pracę i nie ma za co żyć. W podrzędnej knajpie przypadkowo spotyka Hansa Berendta, który postanawia mu pomóc, oferując pracę szpiega (i to za dolary). Kowol, obrażony taką propozycją, daje dawnemu feldfeblowi w pysk, niszcząc przy tym stół, krzesła i zastawę. Nie ma pieniędzy na pokrycie kosztów zniszczeń. Z opresji ratuje go jednak młoda Inga Hoffmann (Irena Szczurowska, którą wcześniej można było usłyszeć [sic!] w Pomyłka, proszę się wyłączyć!).
Znajomość z Ingą przeradza się w płomienne, przynajmniej ze strony Kowola, uczucie. Tyle że Franz nie ma przy duszy ani grosza, a ona jest córką znanego mecenasa (Tadeusz Białoszczyński  vide Toccata). Na szczęście dla niego prawnik, na prośbę ukochanej jedynaczki, postanawia pomóc jej nowej sympatii i poleca go uwadze niejakiego Hugona Krügera (Czesław Wołłejko, znany z komediowej Kobry Mord w hurtowni). Ten, wraz ze swoją sekretarką Dorą (Aleksandra Zawieruszanka  patrz: Szafir jak diament oraz Tajemnica jeziora), omotują Ślązaka. Są bowiem funkcjonariuszami utworzonej przez dawnego generała Wehrmachtu Reinharda Gehlena Federalnej Służby Wywiadowczej (Bundesnachrichtendienst). Dla nich pracuje również Hans Berendt, który ponownie staje na drodze Kowola. Tym razem jako jego instruktor. Licząc na dobry zarobek, który pozwoli mu się w końcu ustatkować i zamieszkać z Ingą, Franz wyraża zgodę na udział w misji szpiegowskiej w Polsce. Przekracza kolejną  symboliczną i dosłowną  granicę.
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Pierwsza część Przyznaję się do winy to znakomite przedstawienie, które łączy w sobie dramat psychologiczny z opowieścią sensacyjno-szpiegowską. Po mistrzowsku wyreżyserowane i fenomenalnie zagrane. Oprócz wyżej wspomnianych aktorów w epizodach możemy zobaczyć jeszcze między innymi Zdzisława Maklakiewicza (jako marynarza Normana Klugego, który pomaga Franzowi Kowolowi przekroczyć zieloną granicę) oraz młodego Krzysztofa Kowalewskiego (w roli porucznika Jerzego Stępnia, męża Marty, czyli szwagra przysłanego z Hanoweru szpiega). Cóż, co by o Jerzym Bronisławskim nie powiedzieć  na pewno znał się na rzeczy, całkiem więc prawdopodobny jest fakt, że przedstawiona w spektaklu historia Górnoślązaka z Gliwic oparta była na faktach. A to tylko przydało jej realizmu. Resztę roboty wykonali Aleksander Minkowski, który odpowiednio udramatycznił fabułę, i Andrzej Konic, który z maestrią przeniósł ją na telewizyjną scenę teatralną.
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  Z filmu wyjęte:A gdyby tak skrzyżować człowieka z gryzoniem... inaczej

  Jarosław Loretz

  
  

  
  Kłopot z tanimi filmami jest taki, że rzadko kiedy ekipa ma pod ręką kogoś, kto znałby się na przykład na anatomii ssaków.
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W poprzednim odcinku cyklu proponowałem wampira ze szczurzymi siekaczami, dziś natomiast oferuję powiedzmy, że wielkiego szczura. Choć tak naprawdę trudno stwierdzić, czym to stworzenie rzeczywiście jest.
Ale może najpierw dwa słowa o filmie, z którego kreacja pochodzi. Jest nim brytyjska, żenująco tania produkcja z roku 2021, nosząca pozbawiony polotu tytuł The Mutation, czyli Mutacja. Zaczyna się niewinnie, acz nieco dziwnie, bo cała obsada trochę bez sensu udaje, że akcja dzieje się w Stanach Zjednoczonych. Głównym bohaterem jest pomagający w śledztwie spec od zwierząt (sic!), który odkrywa, że tym, co zabiło męża pewnej atrakcyjnej wdowy, jest eee humanoidalny szczur ludzkich rozmiarów. No wiecie, narzucili na aktora złachane futro z doklejonymi fragmentami blond peruk, na głowę wcisnęli pysk z czarnymi oczyskami, a z tyłu dofastrygowali ogon. Nic to, że szczura to stworzenie nie bardzo przypomina, machając demonimi uszami i szczerząc rząd patyczkowatych zębisk.
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Z biegiem fabuły wyjaśnia się, że zagryziony naukowiec (a w zasadzie jego żona) pracował nad lekiem na raka i właśnie to, co upichcił, trafiło w żyły laboratoryjnego szczura, zmieniając go  z powodu zawartego w preparacie ludzkiego DNA  w szczuroludzia. Kłopot w tym, że stwór wyrwał się na wolność i teraz morduje, kogo popadnie, robiąc nawet najazd na restaurację. Przy tym najwyraźniej wciąż rośnie, bo preparat zamiast cofać rozwój nowotworowych komórek, to go przyspiesza. Dość powiedzieć, że w finale rozrasta się do czysto bezsensownych rozmiarów, ale nie jest już humanoidem, a No właśnie, nie za bardzo wiadomo, czym. Niby bliżej mu do szczura z ogólnego wyglądu, ale ani kończyny jakoś nie wyglądają właściwie, ani giętki ogon, nie wspominając o absurdalnych kostnych wypustkach na grzbiecie i zastanawiającej mnogości malutkich ząbków w paszczy, z dwoma miniaturowymi siekaczykami od frontu. Być może miało to wyglądać przerażająco  i w sumie rzeczywiście, przeraża, ale niską jakością defektów specjalnych.
Tu już nawet nie ma co pytać, skąd stwór czerpie budulec dla rozrastającego się ciała (owszem, zagryza ludzi, ale ich nie zjada), albo jakim cudem ktoś wyłożył choć miedziaka na realizację filmu według tak nieprzemyślanego scenariusza. Widać jednak w Wielkiej Brytanii mieszka wielu sympatyków kina fantastycznego, bo w ostatniej dekadzie powstają tam rok w rok dosłownie dziesiątki produkcji zahaczających o fantastykę, realizowanych za najprawdziwsze zaskórniaki. Co zdumiewające, co któryś z nich daje się nawet oglądać.
Aczkolwiek akurat nie The Mutation. Tego radzę omijać.
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  Kobra i inne zbrodnie:Czyściec agenta

  Sebastian Chosiński

  
  

  
  W drugiej (i ostatniej) odsłonie szpiegowsko-sensacyjnego Przyznaję się do winy Andrzej Konic dopowiada historię Ślązaka Franka vel Franza Kowola, który dał się uwikłać w działalność zachodnioniemieckiego wywiadu w Polsce. Czynił przy okazji wiele zła, co z czasem rodziło w nim coraz większą frustrację i prowadziło do wyrzutów sumienia.
Ekstrakt: 80%
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Historia Ślązaków w czasie drugiej wojny światowej to wciąż temat nie do końca rozpoznany. W kulturze masowej traktowano go zazwyczaj instrumentalnie, jak chociażby w nakręconych w czasach stalinowsko-bierutowskich Stalowych sercach (1948) Stanisława Januszewskiego (a właściwie Urbanowicza) czy w Czterech pancernych i psie  książce Janusza Przymanowskiego (1964) i nakręconym na jej podstawie serialu Konrada Nałęckiego (1966-1970), gdzie wybijała się postać granego przez Franciszka Pieczkę Gustawa Jelenia, kowala z Ustronia (na Śląsku Cieszyńskim), który został siłą wcielony do Wehrmachtu. Szerszą panoramę zagadnienia przedstawił Zbigniew Chmielewski w siedmiu ostatnich odcinkach serialu Blisko, coraz bliżej (wyemitowanych w 1987 roku). Dwie dekady przed nim z problemem tym zmierzył się natomiast Andrzej Konic w zrealizowanym w ramach Teatru Sensacji (z czołówką z Pająkiem) dwuczęściowym przedstawieniu Przyznaję się do winy.
Przypomnę: jego bohaterem jest pochodzący z Gliwic Franciszek (Franz) Kowol (Janusz Bukowski), który w 1942 roku jako żołnierz Wehrmachtu zostaje wysłany do Generalnego Gubernatorstwa. Za niesubordynację wobec swojego przełożonego, feldfebla Hansa Berendta (Emil Karewicz), trafia do kompanii karnej na froncie wschodnim (co sugerowałoby wspomnienie o odmrożeniach, jakich się wówczas nabawił). Koniec wojny zastaje go na Zachodzie, w wyniku czego trafia do niewoli brytyjskiej, a po wypuszczeniu z niej osiedla się w Hanowerze. Nie mając grosza przy duszy, co chwilę zmieniając pracę, uzależnia się od starszej od niego nieatrakcyjnej wdowy Hildy Schneider (Manuela Kiernikówna), którą porzuca, gdy tylko poznaje młodą i piękną Ingę, córkę mecenasa Hoffmanna. By móc przykuć na dłużej jej uwagę, potrzebuje jednak pieniędzy, których permanentnie mu brakuje. Kończy się to nawiązaniem współpracy z wywiadem zachodnioniemieckim. 
Po przeszkoleniu, za które odpowiada stary znajomy Kowola, Berendt, Franz zostaje wysłany nielegalnie do Polski. Po raz pierwszy od opuszczenia rodzinnego domu w 1942 roku spotyka ojca i siostrę Martę, która jest już zamężna. Przekonawszy się, że szwagier jest oficerem, Franek wciąga go do pracy wywiadowczej, co prowadzi do ogromnej tragedii i ucieczki Kowola z powrotem do zachodnich Niemiec. Szef hanowerskiej komórki Federalnej Służby Wywiadowczej (Bundesnachrichtendienst) Hugo Krüger (Czesław Wołłejko), któremu podlega Franz, nie jest zadowolony z jego powrotu. Liczył bowiem na to, że zapuści on ponownie korzenie w rodzinnych stronach i przez kolejne lata regularnie będzie słał raporty na temat sytuacji na Górnym Śląsku. Kowol tymczasem najchętniej wycofałby się ze służby, związał z Ingą i zaczął wreszcie prowadzić normalne, rodzinne życie. Dla swoich mocodawców jest jednak zbyt cenny; za dużo w niego zainwestowali, by pozwolić mu teraz przejść na agenturalną emeryturę.
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By zmusić Franza do dalszej współpracy, Krüger, Berendt i sekretarka pierwszego z nich, Dora (Aleksandra Zawieruszanka), obmyślają plan, jak wciągnąć Franka w pułapkę, z której nie będzie miał wyjścia. Jednemu ze swoich ludzi wydają więc rozkaz zamordowania Hildy Schneider, ale w taki sposób, aby wszystkie tropy prowadziły do Ślązaka. Wprawdzie w tym czasie, gdy zginęła jego była kochanka, przebywał on jeszcze w Polsce Ludowej  lecz kto to potwierdzi? Na dodatek po ponownym zameldowaniu się w Hanowerze Kowol dowiaduje się, że Inga wyszła za mąż za swego dawnego narzeczonego Willyego von Kragena. Mężczyzna nie ma więc wyjścia; musi współpracować z Krügerem dalej. Zostaje naganiaczem, wyłania w knajpach Polaków, których stara się namówić na przejście na drugą stronę barykady. Pewnego dnia trafia na dwóch bokserów, którzy przyjechali na zawody sportowe (wcielili się w nich Mieczysław Kalenik i Mariusz Gorczyński). Kiedy dowiadują się, co rodak ma im do zaoferowania, kończy się to potężną awanturą.
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Znajdując się w kleszczach, Kowol godzi się na wykonanie jeszcze jednej misji w Polsce, tym razem na północy kraju. Wierzy, a zapewnia go o tym Dora, że otrzyma za nią podwójną zapłatę; za zarobione pieniądze otworzy sobie później w Niemczech warsztat elektryczny (taki ma wyuczony zawód) i wreszcie będzie spokojnie żył. Łodzią dostaje się na Wybrzeże i osiada w miasteczku, w którym działa biuro konstrukcyjne projektujące nowe modele samolotów. Los  pod postacią nagłego ataku wyrostka robaczkowego  sprawia, że na jego drodze staje pielęgniarka Danuta Majczakówna (w tej roli pojawiająca się w Amerykańskiej gumie do żucia «Pinky» zapomniana już nieco Wiesława Kwaśniewska; nie mylić z dużo bardziej znaną Sławą Kwaśniewską!). Po wyjściu ze szpitala Franek wynajmuje pokój w domu jej ojca (Wacław Kowalski); poznaje również byłą sympatię Danki, kreślarza Marka Szydło (znany z pierwszej odsłony Honoru bez motywów Jerzy Karaszkiewicz), który  jak się okazuje  pracuje w interesującym niemiecki wywiad biurze konstrukcyjnym.
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Kowol niekoniecznie marzy o wyciąganiu od Marka tajemnic, ale musi liczyć się z ewentualnymi konsekwencjami niezdyscyplinowania. Jest bowiem obserwowany i ponaglany do wykonania zadania przez przysłanego z zagranicy bezwzględnego współpracownika Krügera (pojawiający się w Śmierci w samochodzie Saturnin Żórawski). Cokolwiek by nie zrobił, może wylądować w więzieniu  wpakują go do niego albo Niemcy (za rzekomą zbrodnię na Hildzie grozi mu nawet dożywocie), albo komuniści. Franek musi zdecydować, ponieważ gra na dwa fronty, względnie bezbolesne wycofanie się z niej w ogóle  są nierealne. Nie ma co ukrywać: to znakomite przedstawienie. Ale też autor pierwowzoru literackiego, czyli Jerzy Bronisławski, znał się na rzeczy  przez wiele lat służył jako pracownik kontrwywiadu MSW, specjalizujący się na odcinku (zachodnio)niemieckim. Scenarzysta, który dostał w swoje ręce jego tekst, to jest Aleksander Minkowski, zaliczał się natomiast do sprawniejszych literatów tego okresu. 
[image: ]
A reżyser? Chociaż w połowie lat 60. Andrzej Konic (1926-2010) wciąż był jeszcze na początku swojej drogi artystycznej, miał już czym się pochwalić. Na przykład świetnie przyjętymi przez widzów kilkoma odcinkami teatralnej Stawki większej niż życie. Przyznaję się do winy zostało bowiem wyemitowane  12 i 19 maja 1966 roku  w przerwie pracy nad historią kapitana Klossa i na rok przed rozpoczęciem pracy nad serialem. Już wtedy Konic wiedział, jak dzięki nagłym zwrotom akcji budować napięcie i jak kierować aktorami. Uwagę przykuwa zwłaszcza postać Hansa Berendta, który za sprawą Emila Karewicza do złudzenia przypomina swoim cynicznym zachowaniem Hermanna Brunnera. I raczej nie był to przypadek.




Tytuł: Przyznaję się do winy (02)
Data premiery: 19 maja 1966
Reżyseria: Andrzej Konic
Zdjęcia: Wiesław Dobrowolski, Hubert Waliszewski, Teofil Bitner, Zbigniew Nowak
Scenariusz: Aleksander Minkowski
Na podstawie: Jerzy Bronisławski
Obsada: Janusz Bukowski, Czesław Wołłejko, Emil Karewicz, Aleksandra Zawieruszanka, Wiesława Kwaśniewska, Wacław Kowalski, Saturnin Żórawski, Jerzy Karaszkiewicz, Mieczysław Kalenik, Mariusz Gorczyński, Manuela Kiernikówna, Elżbieta Nowosad, Gabriel Nehrebecki, Jerzy Radwan, Andrzej Mirecki
Muzyka: Andrzej Trybuła
Rok produkcji: 1966
Kraj produkcji: Polska
Cykl: Teatr Sensacji
Czas trwania: 68 min
Gatunek: kryminał
Zobacz w: Kulturowskazie
Ekstrakt: 80%
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  Z filmu wyjęte:Jak nie gryzoń, to może jaszczurka?

  Jarosław Loretz

  
  

  
  Skoro już ustaliliśmy, że krzyżowanie ludzi z gryzoniami sprawia filmowcom wyraźne kłopoty, to może łatwiej im idzie z jaszczurkami? No więc niezupełnie.
[image: ]
Uznajmy, że jaszczuroludzie wypadają w filmach trochę lepiej niż humanoidalne gryzonie. W końcu zielonoskóry człowiek z grubym ogonem i głową jaszczurki (czy krokodyla) to normalna sprawa, tu i ówdzie widywana, wliczając w to rozmaite grafiki, a taki ze szczurzym pyskiem to głównie kłopot. Bo jak pokazać, że jest na przykład inteligentny i zarazem groźny, żeby widzowie nie parsknęli śmiechem na widok ruchliwego noska i wystającego z gaci długiego, cienkiego ogona, który z łatwością można przytrzasnąć drzwiami takiego na przykład autobusu? No wiem, na niektórych grafikach skaveni wyglądają całkiem groźnie, ale estetyka Warhammera przeciętnie nadaje się do regularnego horroru czy umownego science fiction.
Ukazany na dzisiejszym kadrze jaszczuroludź wygląda nawet dość przyzwoicie, ale. Oczywiście, że jest ale. Tym ale jest wykonanie  tanie, z tego, co kumplowi plątało się w warsztacie. Bowiem kostium, który widać na zdjęciu, został wykonany ze sklejonych ze sobą kawałków gumy, na szybko osprejowanych zieloną i żółtą farbą. Bo w końcu po co się wysilać, film wcale nie kosztował więcej niż zrobienie tego kostiumu. Widać to choćby po tym, że to, co na pierwszy rzut oka można wziąć za krew, to plamka dorysowana byle jak w jakimś darmowym programie graficznym, pozostająca na jednym miejscu tylko dlatego, że przez kilka chwil odziany w gumowy pancerz aktor się nie rusza, udając zmarłego. Zaręczam, że w samym filmie wygląda to znacznie gorzej, zwłaszcza chwila, w której owa plama pojawia się na gumowym korpusie.
I nie pytajcie, jak aktor widzi w tej grubej masce, skoro zamiast oczu ma malowaną na czarno gumę.
Filmem, z którego pochodzi powyższy kadr, jest Lizard Man: The Terror of the Swamp, czyli  w wolnym tłumaczeniu  Jaszczuroludź: Postrach bagien. Ten wypuszczony na rynek w 2012 roku tani dziad, kręcony chyba  w co się aż nie chce wierzyć  na poważnie, ma dość idiotyczną fabułę, w sporej części będącą zwichrowanym echem King Konga. Otóż pewien milioner wysyła w teren ekipę łowców, żeby złapali mu jaszczuroludzia, bowiem wciąż ma traumę z dzieciństwa, kiedy to jeden z takich stworów go zaatakował. Gdy stwora udaje się schwytać, ściąga brylującego w mediach speca od PR, zarabiającego na nagłaśnianiu ekscytujących spotkań z Wielką Stopą i innych tego typu mistyfikacji. Niestety, stwór opornie reaguje na środki usypiające i w pewnym momencie wyrywa się na wolność, więc znów trzeba go łapać. Co jest o tyle trudne, że jest niezbyt wrażliwy również na broń palną  dziury po pociskach po prostu sobie po kilkunastu sekundach znikają. Co, tak między nami, pewnie było powodem malowania krwi od razu na obrazie, bo inaczej trzeba by ją jakoś z gumy usuwać, a to tylko dodatkowa, nikomu niepotrzebna robota. Jak by nie było, milioner w końcu robi publiczną prezentację stwora i Chyba nie muszę pisać, co wówczas następuje.
Film polecam tylko zatwardziałym miłośników kina klasy Ź. Efekty są tutaj strasznie dziadowskie, choreografia walk śmieszna, scenografia partacka (samochody, wśród których toczy się walka, zmieniają się ze sceny na scenę), a pod koniec ma się wrażenie, że aktorzy w ogóle przestali udawać, że odgrywają jakieś role.
Ale o tym ostatnim za tydzień.
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  Kobra i inne zbrodnie:Narodziny legendy

  Sebastian Chosiński

  
  

  
  Za kilka dni, 28 stycznia, minie pięćdziesiąta dziewiąta rocznica wyemitowania pierwszego odcinka Stawki większej niż życie. Jeszcze nie filmu, ale przedstawienia teatralnego, w którym po raz pierwszy widzowie zobaczyli na małym ekranie postać leutnanta Abwehry Hansa Klossa, czyli Polaka Staszka będącego sowieckim szpiegiem. Spektakl zatytułowany Wróg jest wszędzie wyreżyserował Janusz Morgenstern.
Ekstrakt: 80%
[image: Stawka większa niż życie (01) Wróg jest wszędzie]
W latach 60. ubiegłego wieku w polskiej literaturze, filmie, jak również teatrze (głównie telewizyjnym) dominował temat zakończonej nie tak dawno drugiej wojny światowej. I zresztą trudno dziwić się temu. Choć przyniosła ona ze sobą niewyobrażalne tragedie, wciąż fascynowała. Z jednej strony była znakomitym narzędziem do szerzenia mniej lub bardziej inteligentnej propagandy; z drugiej  temat ten podejmowany w sztuce pozwalał oswoić traumy. Zrozumiałym wydaje się więc, że po latach, kiedy realizowano przede wszystkim dramaty wojenne (począwszy od Zakazanych piosenek, Ostatniego etapu i Ulicy Granicznej), sięgnięto po wątki komediowe i sensacyjne. Te ostatnie najdoskonalej realizował serial  najpierw teatralny (czternaście przedstawień wyemitowanych na żywo w latach 1965-1967), a następnie filmowy (osiemnaście odcinków zrealizowanych w latach 1967-1968)  Stawka większa niż życie.
Twórcami Stawki (czy, jak mówiono potocznie, Kapitana Klossa  tak zresztą zatytułowane były późniejsze komiksy) byli prozaicy i scenarzyści Andrzej Szypulski (1936-2011) i Zbigniew Safjan (1922-2011), którzy na potrzeby wspólnej pracy przyjęli pseudonim literacki Andrzej Zbych. Wykorzystywali go zresztą także później, tworząc scenariusze do kolejnych przedstawień telewizyjnego Teatru Sensacji  vide Ucieczka (1969) w reżyserii Andrzeja Konica, czteroczęściowe W imieniu prawa (1970) Józefa Słotwińskiego czy oparte na wydanej w 1968 roku książce kryminalnej Bardzo dużo pajacyków (1977) Zdzisława Wardejna  jak i seriali Najważniejszy dzień życia (1974) i Życie na gorąco (1978). Ten ostatni był zresztą pierwotnie pomyślany jako swoista kontynuacja Stawki, lecz ostatecznie wyszło inaczej.
Jeśli chodzi o wersję serialową opowieści o poruczniku, a później kapitanie Hansie Klossie Janusz Morgenstern i Andrzej Konic podzielili się pracą po równo (każdy odpowiadał za dziewięć odcinków). W przypadku wcześniejszych przedstawień teatralnych wyglądało to zupełnie inaczej: zdecydowaną większość z nich (dwanaście z czternastu) wyreżyserował Konic, Morgenstern zaledwie jeden (za to otwierający cykl Wróg jest wszędzie), ostatni z brakujących (dwunasty w kolejności, zatytułowany Człowiek, który stracił pamięć)  zmarła w czerwcu ubiegłego roku Barbara Borys-Damięcka. Zabierając się za Stawkę, Janusz Morgenstern (1922-2011) miał już niemałe doświadczenie w pracy reżyserskiej, na co składały się zarówno nagradzane na festiwalach filmy, jak i teatry, wśród których nie brakowało kryminałów, realizowane z myślą o małym ekranie (Morderca składa wizytę, 1961; Znowu «Łut Szczęścia», 1962; Murowane alibi, 1963; Cała prawda, 1963; Arszenik i stare koronki, 1964).
[image: ]
W latach 50. i 60. spektakle Teatru Telewizji (tego poniedziałkowego, jak i czwartkowych Kobr i Pająków) nadawano ze studia na żywo. Wszystkie potknięcia były więc doskonale widoczne dla widzów. W otwierającym Stawkę przedstawieniu Wróg jest wszędzie (premierowa emisja miała miejsce w czwartkowy wieczór 28 stycznia 1965 roku) również ich nie brakowało. Pracujący na planie operatorzy, technicy czy rekwizytorzy co jakiś czas rzucali cień na aktorów, a kiedy z większym zamachem zatrzaskiwano drzwi, aż trzęsły się wykonane zapewne z dykty ściany. Kto jednak wówczas zwracał na to uwagę, mogąc ekscytować się przygodami pierwszego polskiego (chociaż współpracującego z sowiecką Centralą) superszpiega? Na dodatek mającego twarz wyjątkowo przystojnie wyglądającego w mundurze oficera niemieckiego Stanisława Mikulskiego (który podobno mógł zostać uprzedzony przez Ignacego Gogolewskiego).
[image: ]
Pierwszy odcinek przedstawienia teatralnego (Wróg jest wszędzie) nie jest tożsamy z pierwszym odcinkiem serialu telewizyjnego (Wiem kim jesteś), chociaż ich fabuły pokrywają się przynajmniej częściowo. W obu dziełach, obok Mikulskiego, pojawia się także  w roli antagonisty Klossa  Mieczysław Stoor, który w teatrze wcielił się w SS-Sturmbannführera (majora) Greita, a w filmie  w sturmführera (porucznika) Hansa Stedtkego. Podobieństw jest sporo, ale to jednak dwie osobne opowieści. Jest zima 1941 roku. Wehrmacht szykuje się do ofensywy na Moskwę. Jeśli uda się przełamać opór Sowietów, z dużym prawdopodobieństwem stolica Związku Radzieckiego padnie, co może doprowadzić do końca wojny na wschodzie. W miasteczku niedaleko frontu ulokowało się dowództwo jednej z dywizji. Prowadzący naradę generał (zmarły w wieku stu czterech lat Maciej Maciejewski, znany z Głosu mordercy oraz Umarły zbiera oklaski) przedstawia podległym sobie oficerom plan ataku na Aleksiejowkę.
W naradzie uczestniczą hauptmann (kapitan) Eberhardt (Janusz Bylczyński  patrz: Amerykańska guma do żucia «Pinky», Kłopoty to moja specjalność, Krzyżówka), oberleutnant (porucznik) Hans Kloss, o którym dowiadujemy się tyle, że jest tak naprawdę Polakiem, oraz Greit. Od tego ostatniego generał żąda jedynie, aby podczas ofensywy zapewnił on spokój i porządek na tyłach wojsk. Co jest wyraźną sugestią, że ma się rozprawić z miejscowymi bandytami, a więc sowieckim ruchem oporu. A ma co robić, ponieważ w mieście, o czym wie także Abwehra, działa grupa przekazująca informacje wrogowi. Radiostację obsługuje Piotr (Marian Kociniak  vide Czy pan nie rozumie? To pomyłka!), z którym utrzymuje kontakt pracująca w kantynie oficerskiej Rosjanka Marusia (w tej roli Barbara Klimkiewicz, którą można było później zobaczyć między innymi w Irydzie oraz Jego dwóch żonach).
[image: ]
Kiedy artyleryjski ostrzał Aleksiejowki zostaje uprzedzony przez natarcie Sowietów, generał nie ma wątpliwości, że szpieg działa także w Wehrmachcie bądź Abwehrze. Zadanie jego złapania otrzymuje Greit, który w pierwszej kolejności podejrzewa uczestników wspomnianej powyżej narady, a więc Klossa i Eberhardta, jak również majora Brocha (znany z Anatomii morderstwa Jan Żardecki). Zaczyna dochodzenie, indagując zarówno Marusię, jak i ordynansa Klossa, Ericha Kunzego (Jerzy Karaszkiewicz  patrz: Przyznaję się do winy, Czwarty manekin, Honor bez motywów). Sturmbannführer działa wprawdzie na oślep, ale może pokrzyżować plany szpiegowi radzieckiemu, więc ten postanawia odwrócić sytuację i ze zwierzyny stać się myśliwym, rzucając cień podejrzenia na samego Greita.
[image: ]
Mimo pewnych niedostatków technicznych, nie można mieć wątpliwości, że przedstawienie otwierające cykl zrobiło na widzach spore wrażenie. Do tej pory nieczęsto zdarzało się, aby w ten sposób opowiadać o drugiej wojnie światowej. Na dodatek wykorzystując formułę kina gatunkowego. Wróg jest wszędzie to klasyczna opowieść szpiegowska, fabularnie zajmująca, z kilkoma zaskakującymi zwrotami akcji, dramatycznym finałem i doskonałymi kreacjami aktorskimi (Mikulski, Stoor, Bylczyński, Żardecki, Karaszkiewicz). Swoją drogą ciekawe, czy twórcy spektaklu przewidywali już wtedy, że 28 stycznia 1965 roku rodzi się legenda, bohater kultowy, jedna z najważniejszych postaci polskiej (nie tylko peerelowskiej) popkultury. Owszem, status Klossa utwierdził dopiero serial, ale serialu nie byłoby bez świetnych przedstawień teatralnych. Które tym bardziej zasługują na uwagę, że spora ich część nie została zaadaptowana na potrzeby filmu.




Tytuł: Stawka większa niż życie (01) Wróg jest wszędzie
Data premiery: 28 stycznia 1965
Reżyseria: Janusz Morgenstern
Zdjęcia: Teofil Bitner, Zbigniew Grygalon, Zbigniew Nowak, Leszek Piotrowski
Scenariusz: Andrzej Zbych
Obsada: Stanisław Mikulski, Mieczysław Stoor, Barbara Klimkiewicz, Janusz Bylczyński, Marian Kociniak, Jerzy Adamczak, Maciej Maciejewski, Jan Żardecki, Jerzy Karaszkiewicz, Gabriel Nehrebecki, Wacław Szklarski, Aleksander Błaszyk
Muzyka: Andrzej Trybuła
Rok produkcji: 1965
Kraj produkcji: Polska
Cykl: Teatr Sensacji
Czas trwania: 61 min
Gatunek: sensacja, wojenny
Zobacz w: Kulturowskazie
Ekstrakt: 80%
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  Z filmu wyjęte:Panika na planie

  Jarosław Loretz

  
  

  
  Jak to wygląda, gdy stłucze się ostatnia dostępna butelka piwa i wieść o tym dotrze do filmowej ekipy, która pracuje właściwie za darmo?
[image: ]
Dzisiaj obiecany w zeszłym tygodniu drugi kadr z dziada o szumnym tytule Lizard Man: The Terror of the Swamp, czyli  powiedzmy  Jaszczuroludź: Postrach bagien. Nad fabułą tego kuriozum już się nie będę pochylał, bo wszystko, co na ten temat dało się powiedzieć, już zostało powiedziane. Za to proponuję urzeczywistnienie frazy panika na planie.
Otóż reżyser na ogół życzy sobie panować nad kręconym filmem, i to czasami na tyle ściśle, że daje drobiazgowe instrukcje każdemu z aktorów, nawet tych trzecioplanowych. Jak już jednak ustaliliśmy, Lizard Man był kręcony za równowartość dwóch arbuzów, skrzynki podwiędłej marchwi i paczki golonki dla nachalnego psa scenarzysty, więc żadne ścisłe nadzorowanie poczynań obsady nie wchodziło tu w grę. Przy scenie wyrwania się stwora na wolność padła tylko komenda dziennikarze, okazujecie panikę, no i poszło. Najbardziej urzekł mnie dżentelmen sprawdzający, jak gładko rano się ogolił.
Na koniec tylko przypomnę  film formalnie rzecz biorąc komedią nie jest. Nawet jeśli tak to na pierwszy rzut oka wygląda.
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  Kobra i inne zbrodnie:Na tropie planów inżyniera Latoszka

  Sebastian Chosiński

  
  

  
  Dzisiaj możemy sobie jedynie wyobrażać, z jaką niecierpliwością czekano  po emisji świetnego przedstawienia Wróg jest wszędzie  na kolejną odsłonę przygód porucznika Hansa Klossa. Tymczasem drugi odcinek teatralnej Stawki większej niż życie został wyemitowany na żywo dopiero po czterech tygodniach, pod koniec lutego 1965 roku. jego tytuł to Łączniczka z Londynu.
Ekstrakt: 70%
[image: Stawka większa niż życie (02) Łączniczka z Londynu]
Emitowane na żywo przedstawienia z cyklu Stawka większa niż życie pojawiały się w czwartkowym Teatrze Sensacji (z Pająkiem, nie Kobrą) raz w miesiącu. Tyle czasu zajmowało przygotowanie spektaklu: nauczenie się ról, przeprowadzenie prób, opracowanie przejść między poszczególnymi scenami, odpowiednie zgranie pracy kamer i dopasowanie muzyki. A i tak nigdy nie można było mieć pewności, czy w czasie finalizacji coś się nie posypie. Błędu nie dałoby się już cofnąć, zobaczyłaby go cała Polska. Możemy więc jedynie podejrzewać, z jakim stresem dla aktorów i realizatorów wiązało się każde przedstawienie. I jak katorżniczej wymagało pracy na planie bezpośrednio przed emisją. Z tym większym szacunkiem powinniśmy odnosić się po latach do tych, którzy takiego trudu podejmowali się. Jednym z reżyserów, którzy mieli szczególnie duże zasługi dla rozwoju peerelowskiego Teatru Telewizji, był bez wątpienia Andrzej Konic (1926-2010)  dzisiaj pamiętany głównie jako twórca popularnych seriali (Stawka większa niż życie, Czarne chmury, Najważniejszy dzień życia, Pogranicze w ogniu, nieco mniej udane Życie na gorąco)..
O Konicu wspominałem już szerzej przy okazji omawiania dwuczęściowego spektaklu sensacyjno-szpiegowskiego Przyznaję się do winy (1966), który powstał w przerwie pracy nad kolejnymi przedstawieniami z cyklu o poruczniku, a następnie kapitanie Hansie Klossie. Reżyser był już wtedy po ośmiu  powstałych pomiędzy lutym a grudniem 1965 roku  teatralnych odcinkach Stawki większej niż życie, do której powrócił dopiero po dziesięciomiesięcznej przerwie od Klossa, kiedy już scenarzyści, czyli Andrzej Szypulski i Zbigniew Safjan, uporali się ze stworzeniem kolejnych fabuł. Co ciekawe, Konic włączył się do pracy nad serią dopiero od części drugiej; za pierwszą, Wróg jest wszędzie, odpowiadał bowiem Janusz Morgenstern. 
Pierwsza emisja Łączniczki z Londynu (nawiązującej odrobinę do późniejszego Podwójnego nelsona, siódmego odcinka serialu) miała miejsce 25 lutego 1965 roku. Początek jest dramatyczny i podsycający napięcie. Przestraszona kobieta (w tej roli Manuela Kiernikówna) zostaje wprowadzona do gabinetu niemieckiego oficera. Na ścianie wisi sporych rozmiarów portret Adolfa Hitlera. Oficer zdaje się być nawet kulturalny. Gdy jednak zapowiada, że chciałby dowiedzieć się paru szczegółów, widz nie ma wątpliwości, że zaraz rozpocznie się okrutne, zapewne nawet połączone z torturami, przesłuchanie. To introdukcja. Chwilę później widzimy oberleutnanta (porucznika) Hansa Klossa (Stanisław Mikulski) przed obliczem obersta (pułkownika) Hohenberga (Stanisław Jaśkiewicz, który po latach pojawił się w pierwszej odsłonie Honoru bez motywów), który ma dla swojego podwładnego specjalne zadanie.
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Przed wojną w Centralnym Okręgu Przemysłowym polski inżynier Latoszek pracował nad stworzeniem nowego rodzaju stopu. Był oczywiście obserwowany przez agentów niemieckich, którzy chcieli przejąć kontrolę nad wynalazkiem, ale we wrześniu 1939 roku, korzystając z zawieruchy wojennej, inżynier i jego żona zniknęli wraz z planami wynalazku. Hitlerowcom udało się dowiedzieć jedynie tyle, że przed wyjazdem za granicę odwiedzili oni majątek ojca pani Latoszkowej, hrabiego Tadeusza Przetockiego (Tadeusz Białoszczyński  patrz: część pierwsza Przyznaję się do winy oraz Toccata). W Przetoce zostawili dziadkowi na wychowanie swoją córkę Zosię (Ewa Radzikowska), a sami wyruszyli w dalszą podróż. Hohenberg podejrzewa, że nie chcąc narażać swojego cennego odkrycia na dostanie się w ręce wroga, inżynier pozostawił u teścia, z którym do wojny nie utrzymywał w zasadzie żadnych kontaktów, także plany stopu. Kloss ma teraz udać się do Przetoki i odnaleźć je. Pomoże mu w tym tajna agentka obersta, choć na razie Hans nie dowiaduje się, kto to będzie ani kiedy pojawi się na miejscu.
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Kiedy we wrześniu 1939 roku Niemcy dotarli do Przetoki, spalili pałac, dlatego hrabia, przedwojenny endek, zmuszony był przenieść się na stałe do ocalałego z pożogi dworku myśliwskiego. Na stałe mieszkają z nim wnuczka Zosia, zatrudniona zaledwie przed kilkoma dniami pokojówka Agnieszka (Teresa Trojan) oraz lokaj Jan (Zbigniew Obuchowski), przed wojną powiązany ze środowiskami komunistycznymi. Jak to jednak często bywa na prowincji, w dworku nieustannie pojawiają się goście. Jednym z nich jest Jolanta Krzemińska (pojawiająca się w Kobrze Morderstwo odkrywa prawdę Wiesława Mazurkiewicz) dawno niewidziana córka krakowskiego przyjaciela hrabiego. Wszystko wskazuje na to, że to właśnie ona jest tytułową łączniczką z Londynu, która przybyła po to, aby wyciągnąć od Przetockiego dokumentację wynalazku inżyniera Latoszka i wywieźć ją bezpiecznie do Anglii, by ostatecznie przekazać w ręce  jak można się domyślać  generała Władysława Sikorskiego.
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Hrabia nie ma jednak najmniejszej woli oddawać planów komukolwiek. Parę lat temu obiecał zięciowi, że wyciągnie je ze skrytki dopiero po wojnie. A kiedy stary człowiek uprze się Na wynalazek inżyniera ostrzą sobie zęby nie tylko Niemcy; kręcą się wokół niego również komunistyczni konspiratorzy z Gwardii Ludowej (z jej dowódcą, Marcinem, powiązani są Jan i Agnieszka) oraz akowcy, którzy często odwiedzają dworek hrabiego. Jeden z nich, Edward Gajdowicz, czyli podporucznik Żuraw (Lech Wojciechowski), jest nawet kochankiem Zosi; to on przekazuje dziewczynie wyraźny rozkaz swego przełożonego, rotmistrza Kazimierza Majewskiego  pseudonim Jastrząb (wciela się w niego Kazimierz Meres  vide Pomyłka, proszę się wyłączyć!, Stirlitz, Anatomia morderstwa), by Latoszkowa wyciągnęła dokumenty od dziadka, oddała je jemu, on z kolei przekaże je Krzemińskiej  i w ten sposób dzieło inżyniera trafi w najwłaściwsze ręce.
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W tym wszystkim musi odnaleźć się Hans Kloss, który dość długo nie wie, kto ma być jego tajnym pomocnikiem wysłanym przez Hohenberga. Na znajomość z niemieckim pułkownikiem powołuje się na przykład miejscowy handlarz i kombinator Wincenty Pisarski (Edward Wichura), lecz oberleutnantowi wydaje się mało realne, by szef oddelegował jako wsparcie dla niego taką kreaturę. Czas w każdym razie nagli; na dodatek Kloss zaczyna się coraz bardziej obawiać, że w niebezpieczeństwie jest życie hrabiego  jedynej osoby, która wie, gdzie ukryte są plany. Fabuła tej części jest tak skomplikowana, że Andrzej Konic potrzebował aż siedemdziesięciu pięciu minut (tym samym jest to najdłuższe przedstawienie ze wszystkich czternastu!), aby rozwikłać wszystkie wątki i wyprostować zakręty fabularne. W kontekście tych zabiegów finał musi nieco rozczarować. Okazuje się bowiem, że w rzeczywistości wszystkie podejmowane zarówno przez Abwehrę, jak i Armię Krajową starania były niepotrzebne. Powstaje też pewna nielogiczność, wynikająca z tego, że w całą sprawę zaangażowani byli miejscowi komuniści, którzy od początku powinni wiedzieć to, co Kloss. Tu jednak rodzą się kolejne pytania: Kiedy Hans dowiedział się o tym? I dlaczego w takim razie zatrzymano po drodze agenta pułkownika Hohenberga, zamiast podjąć grę z Niemcami i próbować ich jeszcze bardziej wywieść w pole?
Z teatru do serialu
Wielu aktorów pojawiających się w teatralnej wersji Stawki większej niż życie zagrało następnie w serialu. Niekoniecznie jednak w tych samych bądź inspirowanych nimi rolach. Z tych, których oglądać możemy w Łączniczce z Londynu, zaszczyt ten  pomijając oczywiście Stanisława Mikulskiego  spotkał: Wiesławę Mazurkiewicz (agentka Abwehry major Hanna Bösel, która wciela się w sowieckiego szpiega Ewę Fromm w Podwójnym nelsonie), Tadeusza Białoszczyńskiego (przełożony Klossa i oskarżony o zdradę III Rzeszy pułkownik Herbert Reiner w Żelaznym Krzyżu), Stanisława Jaśkiewicza (niemiecki generał obserwujący na poligonie prototyp nowego czołgu opracowanego przez inżyniera Meiera w Wielkiej wsypie) oraz Jerzego Karaszkiewicza (partyzant Gwardii Ludowej Franek, który nieudolnie pilnuje Klossa w leśniczówce gajowego Rudzińskiego w Wielkiej wsypie).




Tytuł: Stawka większa niż życie (02) Łączniczka z Londynu
Data premiery: 25 lutego 1965
Reżyseria: Andrzej Konic
Zdjęcia: Teofil Bitner, Zbigniew Grygalon, Zbigniew Nowak
Scenariusz: Andrzej Zbych
Obsada: Stanisław Mikulski, Wiesława Mazurkiewicz, Tadeusz Białoszczyński, Kazimierz Meres, Lech Wojciechowski, Ewa Radzikowska, Teresa Trojan, Jerzy Karaszkiewicz, Manuela Kiernikówna, Stanisław Jaśkiewicz, Edward Wichura, Zbigniew Obuchowski
Muzyka: Andrzej Trybuła
Rok produkcji: 1965
Kraj produkcji: Polska
Cykl: Teatr Sensacji
Czas trwania: 75 min
Gatunek: sensacja, wojenny
Zobacz w: Kulturowskazie
Ekstrakt: 70%
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  Z filmu wyjęte:Z wątrobą na dłoni

  Jarosław Loretz

  
  

  
  To zawsze jest problem, gdy chcesz nakręcić scenę z sercem na dłoni, ale w mięsnym obok mają tylko wątroby.
[image: ]
No dobrze, sprecyzujmy jedno  nie mam pojęcia, czy to na zdjęciu to faktycznie wątroba. Z pewnością można to jednak nazwać przypadkowym ochłapem mięsa, który akurat odpowiednik polskiej pani Joli miał w ofercie w brytyjskim prowincjonalnym sklepiku mięsnym. Ale to, czy jest to przypadkowy ochłap mięsa, wątroba czy serce to problem uboczny, bowiem to, na co patrzymy, w istocie jest sceną wyrywania serca. Scena jest uroczo tania, bo oprawca po prostu sięga dłonią w rejon kobiecego biustu, trochę przekręca rękę i wuala  mięso sztuk raz jest w garści. Nieważne, że wyjęte z eee bodaj obojczyka, i do tego pozyskane drogą osmozy, bo bez najmniejszego zadrapania na skórze ofiary. Najprawdziwsza magia kina.
O kolorze ochłapu oraz o grze aktorskiej przez litość już nie wspomnę.
Powyższy żenujący kadr pochodzi ze świeżutkiego, nakręconego w 2022 roku brytyjskiego  khem, khem  filmu Reign of Chaos, czyli Rządy Chaosa. Bo trzeba wiedzieć, że Chaos jest tutaj jak najbardziej namacalną postacią, czymś w rodzaju boga, który najpierw wykończył panteon grecki (najgroźniejszy  no wiecie, te pioruny i jabłka), a potem wziął się za przejmowanie ludzi. I  ciach  mamy oto czasy dzisiejsze, kiedy to za oknem szaleje plaga zombie, a w jednym z londyńskich zaułków lokalny lump wyszukuje i szkoli w sztuce walki potomkinie Nike. Tak, tej Nike. I tak, właśnie w Londynie. A robi to dlatego, bo tylko linia żeńska Nike posiada magiczne moce i może położyć kres rządom Chaosa. Teraz udaje się znaleźć gdzieś pod miastem żyjącą z zastępczymi rodzicami kobietę z darem prekognicji i umiejętnością ciskania niebieskimi płomykami. Przeszkolona (płomyki są większe) idzie z dwoma innymi kobietami na miasto stoczyć Ostateczną Walkę (TM).
Jest to klasyczny przykład brytyjskiego bezbudżetowego dziada kręconego na bocznych podwórkach i w mieszkaniach ekipy, z dość idiotyczną fabułą i tradycyjnym dla reżyser (a jest nim Becca Hirani) zestawem aktorów, mającego w ofercie jedynie kiepskie zdjęcia, złe aktorstwo, ślamazarną akcję i śmieszne efekty. Czyli w sam raz na seans złego kina. Innym, jeśli lubią swoje szare komórki, radzę natychmiast uciekać, gdy tylko gdzieś wyskoczy tytuł tego paskudztwa.
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  Kobra i inne zbrodnie:Niedoszły inżynier Kloss

  Sebastian Chosiński

  
  

  
  Mający premierę pod koniec marca 1965 roku trzeci odcinek teatralnej Stawki większej niż życie, czyli W pułapce, był powiązany fabularnie z wyemitowanym cztery tygodnie później E-19 działa. Oba natomiast złożyły się na serialowy epizod znany jako Wielka wsypa. Podstawową różnicą obu wersji jest to, że w przedstawieniu nie pojawia się postać SS-Obersturmführera Hermanna Brunnera. Na niego musimy poczekać do części piątej.
Ekstrakt: 70%
[image: Stawka większa niż życie (03) W pułapce]
Przyglądając się kolejnym odsłonom teatralnej wersji Stawki większej niż życie, nie można mieć wątpliwości co do tego, że jej scenarzyści rozkręcali się z odcinka na odcinek. Nie oznacza to wprawdzie, że każdy kolejny był z definicji lepszy pod względem artystycznym, ale na pewno twórcy zyskiwali pewność siebie i rozmach, natomiast Stanisław Mikulski czuł się coraz swobodniej w mundurze oficera niemieckiego. Po premierze Wróg jest wszędzie (styczeń 1965) i Łączniczki z Londynu (luty 1965) na kolejny powrót Hansa Klossa trzeba było ponownie czekać przez miesiąc  tym razem do 25 marca. Za kamerą w roli reżysera znów stanął Andrzej Konic, który jak już wiemy, odpowiedzialny będzie za zdecydowaną większość  dwanaście z czternastu  spektakli. Dopiero podczas pracy nad serialem podzieli się obowiązkami po równo z Januszem Morgensternem.
Kolejny swój scenariusz Andrzej Szypulski i Zbigniew Safjan rozpisali od razu na dwie części: przedstawienie marcowe, czyli W pułapce, podobnie jak kwietniowe, to jest E-19 działa, są bowiem powiązane ze sobą fabularnie. I odpowiadają mniej więcej temu, co dwa lata później zostanie przedstawione w ósmym odcinku filmowej Stawki, to znaczy w Wielkiej wsypie. Opowieść ta, rozgrywająca się już po klęsce Niemców w bitwie pod Stalingradem, zaczyna się od wizyta Hansa Klossa (nieśmiertelny Stanisław Mikulski) u dentysty. Nie przychodzi on tam jednak z powodu problemów z zębami. Dentysta Filip (gra go Henryk Bąk  patrz: Jego dwie żony oraz Przerwana gra) jest jego łącznikiem z Centralą. Jednym z tematów rozmowy jest SS-Sturmbannführer Geibel (postać ta pojawi się na ekranie dopiero w E-19 działa), który przymierza się ponoć do ostatecznej rozprawy z partyzantami i w tym celu wzywa do miasta oddział SS. Oczywistym staje się więc, że leśnych trzeba ostrzec.
Ale to sprawa, jak na razie, drugorzędna. Na pierwszy plan wybijają się bowiem eksperymenty inżyniera Sauera (gra go Zygmunt Maciejewski, znany między innymi ze Śmierci w samochodzie i Czy pan nie rozumie? To pomyłka!), który na miejscowym (czytaj: podkieleckim) poligonie dopracowuje właśnie nowy model czołgu. Oberleutnant Kloss został skierowany przez dowództwo Abwehry do ochrony konstruktora, który w czasach pokoju projektował ciągniki, samochody, nawet dźwigi portowe, a obecnie  niosącą śmierć broń. Hans szybko znajduje z nim wspólny język. Wszak, jak sam twierdzi, przed wojną studiował na politechnice w Gdańsku i marzył o budowaniu okrętów (do zdobycia dyplomu zabrakło mu jednak trzech semestrów). Inżynier być może widzi w nim siebie sprzed lat, co tylko ułatwia zadanie sowieckiemu agentowi  w rzeczywistości bowiem chodzi o to, aby Kloss skopiował plany czołgu Sauera i przekazał je do Moskwy.
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Następnie, zgodnie z ustaleniami poczynionymi z Filipem, Kloss rusza swoim służbowym samochodem z Kielc. Po drodze zatrzymuje się w stojącej na polanie, nieopodal lasu, szopie. Tam zatrzymują go partyzanci i prowadzą do leśniczówki gajowego Józefa Głąbińskiego (Janusz Paluszkiewicz  vide Twarz pokerzysty i trzyczęściowy Honor bez motywów). Tam ma też przybyć dentysta. Hans wdaje się w pogawędkę z radiotelegrafistką Martą (Wanda Majerówna), którą stara się ostrzec  Niemcy bardzo dużo wiedzą na temat oddziału, co świadczyłoby o tym, że partyzanci mogą mieć w swoich szeregach szpicla. Najbardziej podejrzany wydaje się Rudolf (Bogdan Łysakowski, znany z Umarły zbiera oklaski), który jeszcze kilka miesięcy temu służył w wojsku niemieckim i ponoć zdezerterował z niego. Z kolei on twierdzi w rozmowie z Martą, że przebywając przed wojną w Gdańsku, znał Hansa Klossa (na to nazwisko ma przy sobie dokumenty agent J-23)  mieszkali w tej samej kamienicy, wie więc, że tamten Kloss nie mówił ani słowa po polsku, poza tym wyjechał do Kłajpedy. Skąd wziąłby się teraz w lesie pod Kielcami?
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Sytuacja Hansa staje się coraz bardziej niepokojąca. Partyzanci  kapitan Bartek (Ryszard Pietruski  patrz: Hotel «Pod Poległym Alpinistą»), Roman (Józef Nalberczak  czarny charakter w Azylu dla bandyty) i Franek (Andrzej Mirecki  vide Szafir jak diament)  mu nie ufają. Ten ostatni najchętniej rozwaliłby Niemca. Klossowi natomiast zależy na tym, aby Marta wysłała meldunek wzywający Centralę do zbombardowania zakładów, w których prowadzone są prace inżyniera Sauera (zanim fabryka zostaje przeniesiona w głąb Rzeszy, do Turyngii). Tylko jak ją przekonać? Zwłaszcza że wszystkim między nogami pałęta się jeszcze szwagier gajowego Głąbińskiego, szmugler Klepko (wciela się w niego niezapomniany Ludwik Pak, jeden z głównych bohaterów Toccaty). Nikt go nie traktuje poważnie, ale tak naprawdę to on jest jednym z tych, którzy w tej rozgrywce rozdają karty.
Z teatru do serialu
[image: ]
Wielu aktorów pojawiających się w teatralnej wersji Stawki większej niż życie zagrało następnie w serialu. Niekoniecznie jednak w tych samych bądź inspirowanych nimi rolach. Z tych, których możemy oglądać w odcinku zatytułowanym W pułapce, kilka lat później w historiach stworzonych przez Andrzeja Szypulskiego i Zbigniewa Safjana zobaczymy na ekranie ponownie: Henryka Bąka (jako nadradcę Gebhardta z Ministerstwa Propagandy w Berlinie, który przyjeżdża na wypoczynek do Liska-Zdroju, w Podwójnym nelsonie), Zygmunta Maciejewskiego (w epizodycznej rólce SS-Gruppenführera w Żelaznym Krzyżu), Ryszarda Pietruskiego (jako niezbyt rozgarniętego amerykańskiego porucznika Lewisa w Poszukiwanym gruppenführerze Wolfie, ostatnim odcinku serialu), Józefa Nalberczaka (który wcielił się we współpracującego z Klossem Wojtka, szefa siatki komunistycznej w Genialnym planie pułkownika Krafta), Janusza Paluszkiewicza (w roli Tomali, łącznika J-23, w odcinku Akcja  «Liść dębu») oraz Bogdana Łysakowskiego (jako robotnika Staszka, w którym kocha się Greta Raschke, sekretarka profesora Fritza Glassa w Oblężeniu).
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Co ciekawe, żaden z aktorów grających w tym przedstawieniu nie powtórzył swej roli w Wielkiej wsypie. W serialu w radiotelegrafistkę Martę wcieliła się bowiem Barbara Sołtysik, w dentystę Filipa, czyli Jana Sokolnickiego, a w rzeczywistości przedwojennego komunistę Józefa Filipiaka  Janusz Kłosiński, w inżyniera Meiera (który zastąpił Sauera)  Józef Pieracki, w dowódcę oddziału partyzanckiego Bartka  Stefan Śródka, w szmuglera Zająca vel Wolfa (na miejsce Klepki)  Bogusław Sochnacki, w gajowego Rudzińskiego (już nie Głąbińskiego)  Jan Ciecierski, natomiast w partyzanta Franka  Jerzy Karaszkiewicz. Jedynie Czesław Wołłejko był SS-Sturmbannführerem Geiblem i w filmie, i w teatrze  tyle że pojawi się dopiero w odcinku E-19 działa.




Tytuł: Stawka większa niż życie (03) W pułapce
Data premiery: 25 marca 1965
Reżyseria: Andrzej Konic
Zdjęcia: Wiesław Dobrowolski, Napoleon Czerwiński, Zbigniew Grygalon, Ryszard Kośmiński
Scenariusz: Andrzej Zbych
Obsada: Stanisław Mikulski, Wanda Majerówna, Henryk Bąk, Zygmunt Maciejewski, Ryszard Pietruski, Józef Nalberczak, Ludwik Pak, Janusz Paluszkiewicz, Bogdan Łysakowski, Andrzej Mirecki
Muzyka: Andrzej Trybuła
Rok produkcji: 1965
Kraj produkcji: Polska
Cykl: Teatr Sensacji
Czas trwania: 56 min
Gatunek: sensacja, wojenny
Zobacz w: Kulturowskazie
Ekstrakt: 70%
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  Z filmu wyjęte:Taśmowa robota

  Jarosław Loretz

  
  

  
  Marzenie osaczonego żołnierza - dysk stworzony z karabinów maszynowych, plujących ogniem we wszystkich kierunkach naraz.
[image: ]
Dzisiaj proponuję luźniejszy kadr, będący jawną zgrywą z konwencji, rzuconą na szerokie wody niczym nieograniczonego kiczu. Oto robot mający dwie ręce, ale mimo to pociągający spusty wszystkich ułożonych w krąg karabinów maszynowych, trzymanych w odpowiedniej pozycji przez No, przez coś. Na przykład przez wyobraźnię scenarzysty i umowność efektów specjalnych. Oczywiście nie ma co marudzić, że jest to śmiechu warta tandeta, bo ten film taki właśnie miał być - do bólu kiczowaty i jawnie tandetny. To jego siła, a nie słabość.
A skąd pochodzi ów kadr? Otóż z "Enthirana" numer dwa. Tak jest, jakiś czas temu powstała druga część szaleństwa z 2010 roku. Jak ktoś nie wie, co to "Enthiran", to zasugeruję rzut oka na najbardziej zwariowany kawałek filmu z rozwałką na autostradzie. Dzieje się tam mnóstwo, zaczynając od mercedesa uklepanego z innego auta. Film - indyjski, co trzeba zaznaczyć - pochodzi z 2010 roku i już dawno temu doczekał się statusu produkcji kultowej.
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  Kobra i inne zbrodnie:Nie ma zająca i nie ma wilka

  Sebastian Chosiński

  
  

  
  Na dokończenie fabuły rozpoczętej w marcu 1965 roku odcinkiem zatytułowanym W pułapce widzowie musieli cierpliwie czekać przez cztery tygodnie  do emisji spektaklu E-19 działa. To wtedy okazało się ostatecznie, kto jest gestapowskim donosicielem, za sprawą którego Niemcy aresztowali dentystę Filipa, i kto tym samym bezpośrednio zagraża Jankowi.
Ekstrakt: 70%
[image: Stawka większa niż życie (04) E-19 działa]
W pierwszych miesiącach pracy nad teatralną wersją Stawki większej niż życie udawało się twórcom, choć na pewno było to związane z olbrzymim wysiłkiem i stresem, utrzymywać regularność. Kolejne przedstawienia emitowane były na żywo co cztery tygodnie: premierowy Wróg jest wszędzie pojawił się w czwartkowym Teatrze Sensacji (z Pająkiem w czołówce) 28 stycznia 1965 roku, Łączniczka z Londynu  25 lutego, W pułapce 25 marca, a będący jego bezpośrednią kontynuacją fabularną E-19 działa  22 kwietnia. Od drugiej odsłony za reżyserię odpowiadał Andrzej Konic, scenarzystami wszystkich epizodów byli natomiast (i tak pozostało już do samego końca) ukrywający się pod pseudonimem Andrzej Zbych  Andrzej Szypulski oraz Zbigniew Safjan.
Dwa lata później z dwóch teatralnych przedstawień, czyli właśnie wspomnianego W pułapce oraz omawianego dzisiaj E-19 działa scenarzyści sklecili jeden odcinek serialu  Wielką wsypę (którą, co może zaskakiwać, wyreżyserował nie Andrzej Konic, lecz Janusz Morgenstern). Wiązało się to między innymi z wprowadzeniem pewnych zmian w fabule, jak chociażby ze scaleniem dwóch różnych postaci w jedną: szmugler Klepko (którego świetnie zagrał Ludwik Pak) i handlowiec Grzesiak (Saturnin Żórawski  vide Wierny robot, Śmierć w samochodzie) w filmie stali się Zającem, to jest agentem Wolfem (z twarzą Bogusława Sochnackiego). W spektaklu nie pojawił się jeszcze Hermann Brunner (zaistnieje dopiero w następnym odcinku  Kryptonim Edyta), jego miejsce zajmował natomiast SS-Sturmbannführer Hickel (Teodor Gendera, znany z Amerykańskiej gumy do żucia «Pinky» i Azylu dla bandyty).
W pułapce zakończyło się sielankowym obrazkiem. W radomskim gabinecie dentystycznym Jana Sokolnickiego, a w rzeczywistości przedwojennego komunisty Józefa Filipiaka (Henryk Bąk), jego właściciel wraz z J-23 (Stanisław Mikulski) obserwują nalot na mającą być za kilka godzin ewakuowaną do Turyngii fabrykę, w której produkowane są czołgi zaprojektowane przez inżyniera Sauera. Zadanie zostało wykonane. Tyle że kolejny odcinek Stawki większej niż życie zaczyna się od aresztowania Filipa przez Gestapo. Znalazłszy skrytkę pod fotelem, Niemcy zdobywają dowody na jego wrogą działalność agenturalną i aresztują go. Jeżeli jednak Sokolnicki vel Filipiak przekazywał informacje do Centrali w Moskwie, musiał je od kogoś dostawać  najprawdopodobniej od zdrajcy w mundurze niemieckim.
[image: ]
Tę informację Hickel oraz jego przełożony SS-Obersturmbannführer Geibel (wciela się w niego, podobnie jak w Wielkiej wsypie, Czesław Wołłejko  później między innymi w Przyznaję się do winy) otrzymują od swojego agenta E-19  Polaka, który od dłuższego czasu obserwował gabinet Sokolnickiego i ma ich dodatkowo poinformować o tym, którzy z niemieckich oficerów leczyli zęby u tego właśnie dentysty. Zaczyna się gra, w której czas odgrywa niebagatelną rolę. Hans Kloss musi dowiedzieć się, kto jest E-19 i, mówiąc enigmatycznie, zneutralizować go, zanim Gestapo dowie się, kto jest tajemniczym Jankiem, o którym wspominają meldunki znalezione w skrytce u Filipa. Zwłaszcza że lada dzień ma on zostać przewieziony na przesłuchania do Warszawy. A tam mogą z niego wyciągnąć każdą informację.
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Kloss może liczyć na pomoc miejscowych partyzantów od kapitana Bartka; ma do dyspozycji Rudolfa (Bogdan Łysakowski) i Franka (Andrzej Mirecki), ale dotarcie do nich też nie jest łatwe. Ewentualnym łącznikiem może stać się radiotelegrafistka Marta (Wanda Majerówna), która aktualnie przebywa w Radomiu u swojej matki-praczki (Jadwiga Kuryluk  vide Stirlitz). W tym odcinku Stawki na jedną z najważniejszych postaci wyrasta jednak jeszcze kto inny  utrzymująca dobre kontakty z Niemcami, a przy okazji robiąca z nimi interesy Elżbieta Kobus (Barbara Drapińska, znana z Tajemnicy jeziora). W jej salonie bywają i Geibel, i Hickel, i Kloss, ale też wielu Polaków, którym nie jest wstrętna współpraca z okupantem. Ba! którzy dzięki niej zapewniają sobie dostatek i bezpieczeństwo. Nierzadko za cenę zdrady.
Z teatru do serialu
[image: ]
Fabuła E-19 działa niemal w całości została zaimplementowana przez Wielką wsypę. Co ciekawe, poza paroma korektami tożsamości scenarzyści niemal nic nie zmienili z tego, co wykorzystali w spektaklu. Więcej nawet: tym razem dwie bardzo istotne kreacje powierzyli tym samym aktorom: Czesławowi Wołłejce (SS-Obersturmbannführer Geibel) i Barbarze Drapińskiej (w jej przypadku zmieniono jedynie imię bohaterki: z Elżbiety na brzmiącą mniej polsko Irminę Kobus). Saturnin Żórawski nie miał tego szczęścia, by wkrótce stać się Zającem vel Wolfem (przechrzczonym z Grzesiaka), ale za to zagrał w finałowym odcinku Stawki, to jest Poszukiwanym gruppenführerze Wolfie, SS-Standartenführera Ottona Fahrenwirsta. W E-19 działa pojawia się również epizodyczna postać podoficera SS Rugego, podwładnego Hickla, w którego wciela się dwudziestoczteroletni Janusz Bukowski (Przyznaję się do winy, Twarz pokerzysty). Ten sam aktor w Oblężeniu (odcinku piętnastym serialu) zagrał radiotelegrafistę, którego wysłano do Tolbergu, by pomagał J-23.
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  Spo(ó)rne idee

  Marcin Knyszyński

  Rafał Spórna Alchenit
  

  
  A dziś coś polskiego. Wydawnictwo Kurc proponuje nam Alchenit  komiks mroczny, czarno-biały i stawiający pewne wymogi czytelnikowi. Alchenit nie powinien być czytany dla fabuły czy akcji. Tu chodzi raczej o autorskie wizje, pasje i pomysły, a dodatkowym warunkiem koniecznym udanej lektury jest choćby minimalna wiedza o tym, do czego autor nawiązuje.
Ekstrakt: 70%
[image: Alchenit]
Autorem scenariusza i komiksów jest Rafał Spórna, dobrze znany w polskim fandomie, choć raczej z krótkich form. Omawiany dziś album to zdecydowanie jego najdłuższe dzieło  powieść graficzna pełną gębą. Jednak bez głównych bohaterów i bez dominującego wątku fabularnego  to raczej forma twórczej ekspresji i kalejdoskop pomysłów. Akcja toczy się w kilku różnych, nieustannie przeplatających się liniach czasowych  choć bardziej na początku, bo pod koniec mamy do czynienia z w miarę chronologicznym przebiegiem wydarzeń. Niemcy po porażce w Wielkiej Wojnie rozpoczęły odbudowę państwa. Tajemniczy Zakon Jednej Krwi, pragnący nowej Wielkiej Rzeszy rozciągającej się od Morza Północnego po Ural i pełnej germańskich nadludzi, werbuje najlepszych naukowców i rozpoczyna tajne eksperymenty. Europę musi ogarnąć święta wojna o czystość aryjskiej krwi, a Słowiane, Cyganie, Żydzi i inne gorsze nacje powinny zostać eksterminowane lub wykorzystane jako tania siła robocza. Nazistowska nauka jest kluczem do zwycięstwa w nadchodzącej wojnie.
Autor komiksu buduje na naszych oczach fantastyczną historię alternatywną, której poszczególnymi cegiełkami stają się popkulturowe aluzje  czasem wykorzystywane już nie raz lub po raz pierwszy. Naziści weszli w posiadanie gnostycznej księgi niejakiego Zosimosa z Panopolis, który podczas jednej ze swoich wypraw w poszukiwaniu oświecenia spożył dziwny porost (tytułowy alchenit) i doznał poszerzenia percepcji, zintegrował się z rzeczywistością wyższego poziomu i spisał wszystkie swoje doświadczenia w rzeczonej księdze. Zupełnie jak Philip K. Dick, który po uderzeniu różowego promienia doznał szeregu halucynacji i utrwalił objawioną mu prawdę w swojej słynnej Egzegezie. W przeciwieństwie jednak do Egzegezy dzieło Zosimosa naprawdę zawiera przepis na poznanie struktury rzeczywistości u samych podstaw i jej modyfikację wedle życzenia czytającego. Naziści dokonują dosłownie cudów, dzięki którym miażdżą aliantów i Sowietów. Razem z Nippończykami podbijają świat, zalewając go jednocześnie krwią tych, którzy w ich mniemaniu są podludźmi.
Z początku czytamy o nowej dziedzinie nauki zwanej neoalchemią. Rafał Spórna szczegółowo objaśnia, czym jest owa nauka, jak działa, czemu działa i co można dzięki niej osiągnąć. Potem dochodzą kolejne szalone i fascynujące jednocześnie pomysły. Wykłady na temat kolejnych teorii prowadzą albo drugoplanowi bohaterowie (pierwszoplanowym bohaterem jest tu sama rzeczywistość i nic poza nią) albo wzorowani na Supermanie lub He-Manie nadludzie. Poznajemy przerażającą ideologię nazistów  nie istnieje zło, którego nie wolno się dopuścić w imię zachowania czystości germańskiej krwi i eksterminacji innych narodów. Upodlenie, lobotomia, bestialstwo, nieludzkie eksperymenty  nie-Germanie są całkowicie odhumanizowani. Wstrząsająca wizja, ale nie stanowiąca o jakości komiksu, bo nie nowa, już kiedyś  i to nie raz  serwowana.
O wiele ciekawsza jest warstwa stricte fantastyczna i popkulturowa całej historii. Najważniejszym źródłem inspiracji Spórny jest bez wątpienia twórczość Philipa K. Dicka, a w szczególności jego najważniejsze dzieła  Człowiek z wysokiego zamku, Valis, Labirynt śmierci, Czy androidy śnią o elektrycznych owcach czy Wbrew wskazówkom zegara. Szczególnie ta pierwsza wydaje się podstawowa, i to nie tylko z powodu alternatywnej historii drugiej wojny światowej. Tego jest cała masa, Alchenit jest Dickiem przesycony  i od razu zaznaczam, że nie jest to w żadnym wypadku wadą. Ale są przecież i inne nawiązania. Robot Snerga z jego Nadistotami, Dukaj i jego matematyka z Science Fiction, plazmat z Holocaustu F Cezarego Zbierzchowskiego, gnoza, pole morficzne (patrz Animal Man Granta Morrisona, choć wiadomo, że Spórna, podobnie jak sam Morrison, wzorowali się raczej na teoriach Aleksandra Gurwitscha), mistyka, ezoteryka, światy fantomowe, panspermia i jeszcze sporo innych. Najlepsza z tego wszystkiego jest jednak autorska, całkowicie fikcyjna teoria zrównująca naukę z magią  fajnie to wszystko zagrało.
Droga twórcza, jaką obrał Spórna, może być jednak zbyt kręta dla niektórych czytelników. Nie znajdziesz w Alchenicie prostej narracji i fabuły, zamiast tego zbombardowany zostaniesz fantastycznymi pomysłami w takiej ilości, że zanim oswoisz się z jednym, musisz ogarniać kolejny. Komiks sprawia wrażenie leksykonu, wystawy autorskich koników i różnej maści bzików. Gubi się w tym gdzieś zwyczajna opowieść, zepchnięta na drugi plan i nieco zaniedbana przez autora. Ale Spórna robi to celowo, od samego początku wiemy, że chodzi mu o wizję, a nie fabułę. Może tylko trochę za dużo tłumaczy, za bardzo trzyma za rękę czytelnika, aby ten broń Boże się nie zgubił. A niech się zgubi, wszystko, co znajdziemy w komiksie, jest spójne, więc zawsze można przeczytać drugi raz w skupieniu. Rysunek dobry, zwłaszcza scenografie, pojazdy i budynki wzorowane na zdjęciach z czasów drugiej wojny światowej. Ludzie już mniej, tu pewnie trzeba popracować, ale jest w porządku.
Dla takiego fana Dicka, Dukaja, Snerga, Lema czy Egana (tak, duch tego pisarza science fiction też krąży nad komiksem) jak ja, lektura była dość ciekawym doświadczeniem. Nie wywróciła mózgu na nice, bo dość wyraźnie dało się wyczytać inspiracje i idee, o co sam autor bardzo zadbał. Ale zrozumiem, jeśli Alchenit okaże się dla kogoś nie do przejścia.
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  Odświeżona klasyka

  Dagmara Trembicka-Brzozowska

  Christophe Dubois, Rodolphe Ter #1: Obcy
  

  
  Ofensywy SF ciąg dalszy  po futurystycznym i dość realistycznym thrillerze On Mars_, Taurus zaprezentował zupełnie odmienny klimatem Ter. Na swój sposób, jako fantastyka naukowa, ten album sprawdza się nawet lepiej.
Ekstrakt: 80%
[image: Ter #1: Obcy]
To kolejna trylogia i także zakończona (chociaż po francusku ukazuje się jej kontynuacja  Terra). Zaczyna się dość nietypowo: przypomina raczej fantasy. Na pierwszych stronach śledzimy rabusia rozkopującego groby na pustyni. W jednym z nich odkrywa nagiego, całkowicie żywego mężczyznę, niemowę. Nadaje mu imię Mandor, sugerując się tatuażem na jego ramieniu, i zabiera do domu. Tam obcy objawia niezwykły talent: bez problemu naprawia dawne, mechaniczne urządzenia, które mieszkańcy miasteczka znajdują na pustyni.
Pomysł nie jest nowy  sporo historii SF zaczyna się od przybycia tajemniczego obcego o niezwykłych zdolnościach do jakiejś społeczności  jednak nie umniejsza to jego atrakcyjności. Scenarzysta, Rodolphe  znany m.in. ze współpracy z Leo  wykorzystuje w pierwszym tomie Ter więcej takich znanych chwytów fabularnych (np. obecność religijnego zakonu władającego społecznością), robi to jednak zgrabnie i nie ma się przy lekturze wrażenia wtórności. W Obcym, pierwszym tomie tej opowieści, udało mu się z takich znajomych klocków zbudować obraz świata, który wrócił do etapu przedindustrialnego po jakiejś katastrofie: fantastyczny, ale spokojny, w którym życie toczy się niemal leniwie. Dopiero finał nagle stawia wszystko na głowie  zmienia spojrzenie na wydarzenia, zaskakuje i rozbudza chęć na więcej.
W kwestii rysunku Christophe Dubois spisał się nieźle, ale nie idealnie. Plansze są ładne i ciekawie rozplanowane, kadry pełne detali, kolory cieszą oko. Projekty postaci wypadają atrakcyjnie. Jednocześnie artysta ma problem z dynamiką ruchu  nawet walka wygląda dość statycznie  oraz z kobiecą anatomią. W scenach, w których bohaterki z jakichś powodów zdejmują ubrania, rysunki budzą dyskomfort: pozy są dziwne, piersi wyglądają, jakby miały doklejone sutki. A że to frankofon, to troszkę tej golizny jest.
Fabularnie Ter ciekawi i daje sporo radości z lektury. To sprawnie napisany komiks z dobrze zbudowanymi postaciami, interesującym pomysłem na wątek główny i intrygującym cliffhangerem. Rysunkowo jest porządnie, mimo potknięć. Ogółem: kawałek dobrego SF, które można spokojnie polecić każdemu czytelnikowi.
Plusy:
	zgrabnie wykorzystane znane wątki SF
	początkowo przyjemnie leniwa atmosfera opowieści
	fajne, budzące zainteresowanie postacie


Minusy:
	ta nieszczęsna golizna
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  Las Vegas Barbariano

  Piotr Pi Gołębiewski

  Saladin Ahmed, Luke Ross Conan. Bitwa o Wężową Koronę
  

  
  Rozumiem, że określenie czegoś mianem pulpowego z dzisiejszego punktu widzenia niekoniecznie musi nosić znamiona pejoratywne. Kiedy jednak mamy do czynienia z pulpową pulpą, zaczyna się tego robić za dużo. Dobrym tego przykładem jest Conan: Bitwa o Wężową Koronę.
Ekstrakt: 40%
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W ramach serii Savage Avengers Conan z Cymerii został przeniesiony do naszych czasów. Na swojej drodze spotkał już kilku superbohaterów, ale nie czuje się tu komfortowo. Zamierza jak najszybciej odnaleźć sprawcę całego zamieszania  czarownika Kulana Gatha  by odesłał go do domu. Na razie jednak nie idzie mu to najlepiej. Brnąc przez nieznaną sobie pustynię, nagle dociera do miasta. I to takiego, przy którym złodziejski Arenjun z Ery Hyboryjskiej wypada niczym niewinny park rozrywki. Mowa oczywiście o Las Vegas. Pomimo ferii świateł i szumu metropolii, barbarzyńca odnajduje się tu jak w domu. Wraz z przypadkowo poznaną złodziejką Nylą organizują skok stulecia na hotel wyglądający niczym Barad-dûr w Mordorze.
Jak zapewne się zorientowaliście, po Bitwie o Wężową Koronę nie należy spodziewać się zbyt wiele sensu. Po odkupieniu praw do Cymeryjczyka Marvel miał generalnie problemy z ciekawymi przygodami w jego własnym świecie, a co dopiero po przeniesieniu go do naszego. Infantylizm scenariusza jest wręcz porażający. Co gorsza, jego twórca Saladin Ahmed nawet nie stara się tego ukryć, tylko brnie na mielizny oryginalności w najlepsze. Conan siecze mieczem na lewo i prawo, dając radę nawet przeciwnikom uzbrojonym w broń palną, rozrywa kajdanki bez większego wysiłku, a także siłą swojego wielkiego umysłu jest w stanie wyzwolić się spod klątwy.
Nie wiem, czy był to jego pomysł, czy też dostał takie wytyczne, postawił do tego na liczne spotkania z superbohaterami. Biorąc pod uwagę złodziejską konwencję, udział Czarnej Kotki w przedsięwzięciu jest nawet uzasadniony, ale z każdą stroną zaczyna robić się dziwniej i coraz bardziej tłoczno. Conan walczy więc ze Scarlet Spiderem, Czarną Panterą, a nawet Namorem. By stawić czoła temu ostatniemu, gotowy jest zejść na samo dno morskich głębin. Ja rozumiem, że Cymeryjczyk w swoim życiu widział niejedno, ale taka ilość wrażeń powinna rozsadzić mu mózg, a przynajmniej to, co z niego zostało.
Banalnie wypada także strona graficzna komiksu. Odpowiedzialny za nią Luke Ross preferuje duże kadry, w których niewiele się dzieje. Poza pierwszoplanowymi postaciami zupełnie nie przykłada się do tła, którego czasem zupełnie brakuje. Dobrze chociaż, że Conana portretuje po bożemu, bez nadmiernych udziwnień, niemniej po tak doświadczonym artyście, który całkiem dobrze poradził sobie chociażby z Kapitanem Ameryką ery Eda Brubakera, spodziewałem się więcej.
Wiadomo, że sięgając po pozycje pokroju Conan: Bitwa o Wężową Koronę, nie należy spodziewać się głębi postaci i wyszukanego scenariusza, ale oczekiwałoby się rozrywki na, co najmniej, pulpowym poziomie. Tu niestety sięgamy niższego poziomu. Może i lektura idzie sprawniej niż w przypadku niedawno wydanej Wojny węży, ale nie zmienia to faktu, że to jeden z tych przypadków, kiedy po zakończeniu czytania kompletnie nie pamięta się fabuły.




Tytuł: Conan. Bitwa o Wężową Koronę
Scenariusz: Saladin Ahmed
Data wydania: 6 grudnia 2023
Rysunki: Luke Ross
Przekład: Bartosz Czartoryski
Wydawca:  Egmont
Cykl: Conan
ISBN: 9788328167223
Format: 120s. 167x255mm
Cena: 49,99
Gatunek: fantasy
Zobacz w: Kulturowskazie
Ekstrakt: 40%
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  Nie igraj z władcą mórz

  Maciej Jasiński

  Christophe Cazenove, Philippe Larbier Mali Bogowie #4: Komedia Posejdona
  

  
  Wydawnictwo Egmont utrzymuje niezłe tempo wydawania kolejnych tomów serii Mali bogowie. Każdy album to zbiór krótkich humorystycznych historii opowiadających o młodych bogach, półbogach i herosach rodem z greckich mitów. Wielu z nich wciąż czeka na swoje boskie moce, inni uczą się dopiero nimi posługiwać, a wszystko to prowadzi do zabawnych zdarzeń.
Ekstrakt: 80%
[image: Mali Bogowie #4: Komedia Posejdona]
Okładka i tytuł tego tomu mogą wprowadzać w błąd, bo to wcale nie historie związane z Posejdonem dominują w tym albumie. Jest ich dużo, to prawda, ale tematem przewodnim można określić wojnę trojańską. Są zatem bohaterowie znani z Iliady Homera, ale wydarzenia, których są uczestnikami, zostały dostosowane do komiksu dla dzieci. Zatem Parys spotyka Menelaosa i jego dziewczynę Helenę podczas zabawy piłką. Parys zakochuje się w Helenie od pierwszego wejrzenia i zabiera ją do Troi, zostawiwszy płaczącego jak bóbr Menelaosa. Starszy brat porzuconego chłopaka, Agamemnon, wpada w gniew i postanawia sforsować mury oraz bramę Troi na różne sposoby. Oczywiście pojawia się eksploatowany już w poprzednich tomach motyw drewnianego konia, ale pokazany na kilka nowych sposobów.
Nie mogło zabraknąć kolejnych żartów związanych z labiryntem Tauruska, wtaczaniem głazu na szczyt przez Syzyfa czy pracami Heraklesa. Ten ostatni nie ma łatwego życia, bo wciąż czeka na swoją nadludzką siłę, którą obiecał mu Zeus. A bez niej nie ma najmniejszych szans na wykonanie większości prac. Na razie więc musi sobie radzić jak może, używając np. pergaminowej maczugi, której nie powinien zamoczyć.
Kolejny mocniej eksploatowany w tym albumie motyw to morska wyprawa Odyseusza. Bohater nie należy jednak do szczególnie odważnych, więc dużo tylko mówi o swej morskiej przygodzie, ale tak naprawdę sama myśl o niej napełnia go wielkim lękiem. Historie Odyseusza, a także innych bohaterów łączą się często z umieszczonym na okładce Posejdonem. Bóg mórz używa łodzi biednego Odyseusza do zabawy w kąpieli, a mali bogowie przekonują się, że lepiej go nie drażnić i nie kraść mu trójzębu czy sikać do morza.
Po trzecim tomie mogło się wydawać, że nastąpiło pewne wypalenie autorów i wyczerpanie pomysłów. Jednak tym albumem udowadniają, że wciąż wiedzą, jak bawić czytelników. W następnym tomie zatytułowanym Z wizytą w piekle możemy się zatem spodziewać wielu żartów związanych z Cerberem i Hadesem. Myślę, że będzie zabawnie.
Plusy:
	historie z wojny trojańskiej
	sporo humoru






Tytuł: Mali Bogowie #4: Komedia Posejdona
Scenariusz: Christophe Cazenove
Data wydania: 27 kwietnia 2022
Rysunki: Philippe Larbier
Przekład: Maria Mosiewicz
Wydawca:  Egmont
Cykl: Mali Bogowie
ISBN: 9788328155343
Format: 48s. 215x290 mm
Cena: 29,99
Gatunek: humor / satyra
Zobacz w: Kulturowskazie
Ekstrakt: 80%
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  Gniew Achillesa

  Dagmara Trembicka-Brzozowska

  Clotilde Bruneau, Pierre Taranzano Świat Mitów. Iliada
  

  
  Kolejny komiks w Egmontowskiej serii Świat Mitów to zaskakująco dobra adaptacja klasycznego eposu, Iliady, uzupełniona o mity i fragmenty Eneidy.
Ekstrakt: 80%
[image: Świat Mitów. Iliada]
Nie wiem, czy zdajecie sobie sprawę z tego, że słynny poemat Homera nie opowiadał o całej wojnie trojańskiej  skupiał się jedynie na mniej więcej miesiącu działań bohaterów, pod sam koniec konfliktu. A zaczynał się od wielkiego gniewu Achillesa, któremu wódz Greków, Agamemnon, odebrał brankę, Bryzejdę. Heros oddał kobietę, ale odmówił udziału w dalszych walkach  co postawiło Achajów w bardzo niekorzystnej sytuacji. Zdanie zmienił dopiero po śmierci Patroklosa, swojego przyjaciela i kuzyna (a zapewne także kochanka).
Komiksowa Iliada zawiera ogromną liczbą detali prosto z tekstu eposu  ale nie ogranicza się tylko do nich. Clotilde Bruneau, scenarzystka, wplotła tu i historię jabłka niezgody  od którego zaczęła się wielka wojna  i rodowód Parysa, i to, co wydarzyło się już po poemacie, a pojawiło się w Eneidzie Wergiliusza: podstęp z drewnianym koniem, wtargnięcie Achajów w mury Troi i brutalną pacyfikację miasta. Do tego pojawiają się też, oczywiście, bogowie olimpijscy, którzy w trwającym dekadę konflikcie widzą sposób na rozrywkę i rozwiązanie własnych niesnasek.
To ogrom materiału  jednak tym razem autorka poradziła sobie z nim doskonale, zupełnie inaczej niż w przypadku Dedala i Ikara. Całość jest spójna, zawiera wszystkie istotne elementy historii i najważniejsze dialogi, zgrabnie przełożone z języka poetyckiego na język dymków. Znalazło się miejsce i na długie rozmowy Achillesa z Patroklosem czy Priamem, i pokazanie najważniejszych pojedynków, i wprowadzenie boskich interwencji na pole bitwy. Jednocześnie to pierwsza część Świata Mitów, która niekoniecznie nadaje się dla najmłodszych czytelników  Bruneau nie pominęła drastycznych szczegółów, np.: wypływające trzewia rozpłatanego żołnierza, wyraźnie pokazane gwałty, dyskusje dotyczące tortur czy mordów.
Ponownie też należy pochwalić posłowie Luca Ferryego. Jest bardziej rozbudowane niż dotąd  bo i materiału jest więcej  i nie dość, że wyjaśnia, skąd taki dobór scen i mitów w komiksie, to jeszcze całkiem nieźle analizuje źródła i dopowiada detale. Za to zdecydowanie piąteczka dla autora.
Rysunkowo nie jest źle. Tym razem zajmował się nimi Pierre Taranzano i wykonał naprawdę porządną robotę. Postaci są wyraziste, mimo mnogości, nie mylą się ze sobą, sceny akcji wyglądają dynamicznie i sensownie. Sporo jest na kadrach detali, ale bez przytłaczania całości; dobrze wypadają też nieliczne całostronicowe ilustracje. Ogółem nie ma się do czego przyczepić  jest całkowicie w porządku.
Iliada to jak na razie najlepszy album z mitologicznego cyklu. Doskonale zaadaptowana opowieść, uzupełniona o historie poboczne, niezłe rysunki, świetne posłowie  jest to kawał dobrego komiksu, zwłaszcza gdy ktoś lubi tego typu klimaty. Sprawdzi się też jako pomoc szkolna i zapewne będzie dla odbiorcy z liceum ciekawszy niż oryginały.
Plusy:
	naprawdę dobrze opracowany i zaadaptowany materiał źródłowy
	niezgorsza warstwa graficzna
	bardzo dobre posłowie


Minusy:
	brak






Tytuł: Świat Mitów. Iliada
Scenariusz: Clotilde Bruneau
Data wydania: 8 grudnia 2021
Rysunki: Pierre Taranzano
Przekład: Ernest Kacperski
Wydawca:  Egmont
Cykl: Świat Mitów
ISBN: 9788328152137
Format: 168s. 216×285mm; oprawa twarda
Cena: 99,99
Gatunek: fikcja
Zobacz w: Kulturowskazie
Ekstrakt: 80%
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  Wielkiej pustki niezapełnienie

  Dagmara Trembicka-Brzozowska

  Jan Mazur, Robert Sienicki Ostatni pisarz
  

  
  Czytelnicy polskich komiksów zapewne znają doskonale jedną prawdę: Jan Mazur jako scenarzysta sprawdza się naprawdę nieźle aż do zakończenia komiksu.
Ekstrakt: 70%
[image: Ostatni pisarz]
Historia zapowiadało się naprawdę dobrze. W epoce, gdy pracę twórczą przejęła sztuczna inteligencja, ostatni samodzielnie snujący opowieść pisarz jest sensacją. Dlatego to jego wybrano jako pierwszego człowieka, który poleci w jednoosobowej misji załogowej na Saturna, za towarzystwo mając tylko AI (a przy okazji stworzy niesamowite dzieła kultury). Nikt jednak nie przewidział, że rzeczony pisarz to zgorzkniały starszy pan, który wenę i chęć pisania stracił lata temu.
Tego typu fabuła to doskonały pretekst do rozważań  nad człowiekiem, śmiertelnością i talentem. Podobny motyw  samotności w kosmosie  wykorzystał Stanisław Lem w niektórych z Opowieści o pilocie Pirxie czy Dziennikach gwiazdowych albo Janusz A. Zajdel w kilku opowiadaniach. Mazur zdecydowanie zaczął narracyjnie iść w tę stronę, starając się eksplorować raczej psychologiczną stronę opowieści. Poznajemy bohatera i jego motywacje, dostajemy podpowiedzi co do przyczyn jego niektórych dziwnych zachowań czy w ogóle tego, dlaczego zdecydował się polecieć i zobaczyć Saturna. Mazur zarysowuje też obraz mediów przyszłości  nośnych tematów i spłycenia treści. Jest tu potencjał, to trzeba przyznać  tak samo jak to, że pozostał niewykorzystany.
Narracja Ostatniego pisarza urywa się w sumie w punkcie kulminacyjnym. Prawie wszystkie wątki pozostają nierozwiązane, brakuje pointy. Niby nie jest to pierwszy raz, Mazur często pozostawia swoich czytelników z otwartym zakończeniem (choćby w niedawno wydanym Incelu czy wcześniej w Końcu świata w Makowicach). W tym wypadku akcja jest ucięta nad wyraz gwałtownie, nie pozostawia nam opcji, by domyślić się dalszego rozwoju sytuacji. Szkoda, bo do tego momentu to był naprawdę fajny komiks.
Rysunkowo jest za to udanie. Robert Sienicki postawił raczej na jednobarwne plansze  biel uzupełniana innym kolorem  kanciaste kształty i ekspresyjność bohatera. Ogląda się to z prawdziwą przyjemnością. Do tego dochodzą detale, takie jak pokazywanie postępu lektury w stopce strony. Graficznie i edytorsko Ostatni pisarz jest naprawdę dopracowany i trudno zarzucić cokolwiek.
Ostatni pisarz mimo wszystko zawodzi. Rysunki są dobre, wydanie  jak zawsze w Kulturze Gniewu  nie pozostawia nic do życzenia. Po prostu szkoda, że sprawnie i ciekawie zaczęta fabuła zwyczajnie nie ma zakończenia. Wprawdzie lektura jest przyjemna, jednak trudno przejść nad tym do porządku dziennego.
Plusy:
	ciekawy pomysł na fabułę opartą na psychologii postaci
	nietypowy główny bohater
	atrakcyjna oprawa graficzna


Minusy:
	zakończenie, czy w sumie  jego brak






Tytuł: Ostatni pisarz
Scenariusz: Jan Mazur
Data wydania: 22 lipca 2021
Rysunki: Robert Sienicki
Wydawca:  Kultura Gniewu
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Cena: 44,90
Zobacz w: Kulturowskazie
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  Niekomiks

  Marcin Knyszyński

  Giuseppe Camuncoli, Andrea Cucchi, John Ridley Inna historia uniwersum DC
  

  
  Najnowszy komiks cyklu DC Black Label formalnie nie jest komiksem, ani nawet powieścią graficzną. Jest to raczej zbiór bogato ilustrowanych wyznań, monologów i autobiografii pięciu postaci uniwersum DC, które nigdy nie były pierwszoplanowe  pojawiały się gdzieś na drugim i szybko znikały. A przecież też istniały w tym świecie  jakoś go doświadczały.
Ekstrakt: 50%
[image: Inna historia uniwersum DC]
Inną historię uniwersum DC napisał John Ridley, scenarzysta nie tylko komiksowy (nagroda Oscara za 12 Years a Slave w 2013 roku). Poznajemy pięć opowieści o wydarzeniach uniwersum (w tym wiele naprawdę kluczowych momentów), widzianych z perspektywy bohaterów do tej pory marginalizowanych. Takich odsuniętych na bocznicę, już z definicji skazanych tylko na epizodyczne role, postaci są tysiące  tym, co wyróżnia wybraną piątkę, jest ich pochodzenie, rasa, orientacja seksualna i płeć. John Ridley wspominał, jak wielkim wydarzeniem w jego życiu była lektura pierwszego numeru Black Lightning z 1977 roku. Czarnoskóry trzynastoletni chłopiec, wielki fan komiksów doczekał się serii z głównym bohaterem, który był mu wyjątkowo bliski nie tylko z powodu koloru skóry  Jefferson Pierce, alias Czarna Błyskawica to nauczyciel, społecznik i niemal zwykły człowiek. I to właśnie z jego punktu widzenia obserwujemy świat w pierwszej części Innej historii uniwersum DC.
Drugą opowieść snuje małżeństwo, Mal Duncan i Karen Beecher, wzajemnie poprawiając i uzupełniając własne relacje. Oboje byli członkami Nastoletnich Tytanów w latach siedemdziesiątych, jako drugi Guardian i Bumblebee. Następne są: japońska wojowniczka Katana, debiutująca w 1983 roku w The Brave and the Bold; Renee Montoya, policjantka z Batmana, chyba najlepiej rozpoznawana z wszystkich postaci i wreszcie Anissa Thunder Pierce, najmłodsza z całego grona, córka Czarnej Błyskawicy, która pojawiła się w komiksach DC dopiero w 2003 roku. Założenie było takie, że John Ridley zaprasza poszczególnych bohaterów na rozmowę, siada z nimi przy stole i pozwala się wygadać. Mamy zatem do czynienia z długimi monologami, w których każdy z gości opowiada, kim jest, kiedy żył, jakie wydarzenia z przeszłości go ukształtowały i sprawiły, że jest tym, kim jest. Co powoduje, że ich wizje wyróżniają się na tle innych? Dlaczego Ridley chce rozmawiać właśnie z nimi?
Głównie z powodu przynależności poszczególnych rozmówców do różnego rodzaju mniejszości. Trzy najsłynniejsze postacie uniwersum DC  Superman, Batman, Wonder Woman  nie musiały mierzyć się z problemami, które dotykają Czarną Błyskawicę, Katanę czy Montoyę. Ridley wykpiwa trochę samo podejście i brak realizmu w komiksach DC. Kal-El był bardziej obcy niż jakikolwiek Afroamerykanin  był przecież kosmitą i wszyscy o tym wiedzieli. Ale był stawiany na piedestale przez wszystkich. Herosi zajmują się ratowaniem świata przed jakimś cudacznym Doktorem Zło, ale nie zakończą wojny w Wietnamie, nie pomogą wybudować nowych szkół w czarnej dzielnicy, nie spróbują nawet wyrównywać szans i nieść pomocy potrzebującym. W świecie już z założenia zmagającym się z nieustannymi atakami istot o potędze kosmicznej, pełnym anomalii stricte fizycznych i będącym jednym wielkim eskapizmem  zarzuty te zdają się lekko nietrafione. Zagrałoby to dobrze, gdyby Ridley nie próbował usilnie dyskredytować wcześniejszych dokonań twórców DC  gdyby rozegrał to tak jak Alan Moore w Strażnikach. Moore, podobnie jak Ridley, urealnił maksymalnie kolorowy świat wypełniony cudakami w rajtuzach i dotarł do samego sedna superbohaterstwa, bez próby podważania jego idei. Ridley nie lubi DC Comics, nie lubi założeń tego świata u samych podstaw  to czuć na każdym kroku.
Tak, nie było w superbohaterskim uniwersum zbyt wielu czarnoskórych, Azjatów, Latynosów, imigrantów czy homoseksualistów. Wiemy to wszystko, wiemy, jak funkcjonował świat kiedyś i jak działa teraz  zmienia się bowiem na naszych oczach. Inna historia uniwersum DC jest na pewno głosem ważnym i istotnym, ale jest też głosem nieco nachalnym. Oderwanym zupełnie od realiów, historii i tradycji DC Comics. Ridley tak mocno ciągnie kołdrę w swoją stronę, że niestety spada z łóżka. I robi to chaotycznie, gubi wątki, wyskakuje czasem jak filip z konopi, a potem się chowa. Wielki poklask, jaki zdobywa ta pozycja na świecie, nie powiększy się po mojej recenzji, jestem dość sceptycznie nastawiony do tego komiksu.
Bardzo ciekawym, choć też nie do końca udanym, zabiegiem jest sama forma opowieści. Chaotyczne monologi bohaterów komiksu rozpisane są na tle specyficznego art-booka, bo tak można określić warstwę graficzną Innej historii uniwersum DC. Nie ma tu żadnej spójnej narracji obrazkowej, są za to ilustracje do poszczególnych fragmentów historii. Niektóre rozwiązania są bardzo fajne, imponujące nie tyle wykonaniem, ile samym zamysłem. Większość jednak jest dość przeciętna i przytłoczona ścianami tekstu  często dość pretensjonalnego i roszczeniowego względem rzeczywistości. 
Nie chcę deprecjonować wagi poruszanych przez omawiany dziś album zagadnień. Samo jednak wykonanie, forma, jednostronność i jednak dość męczący przekaz nie pozwalają mi na wystawienie wysokiej oceny.




Tytuł: Inna historia uniwersum DC
Scenariusz: John Ridley
Data wydania: 22 listopada 2023
Rysunki: Giuseppe Camuncoli, Andrea Cucchi
Przekład: Tomasz Sidorkiewicz
Wydawca:  Egmont
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Format: 256s. 180x275 mm
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  Moda na sukces

  Maciej Jasiński

  Valerio Schiti, Dan Slott Iron Man: Tony Stark #1: Iron Man
  

  
  Iron Man to jeden z tych bohaterów ze świata Marvela, którego życie prywatne przedstawiono już w komiksach wielokrotnie. Tym razem jednak autorzy postanowili pójść o krok dalej, tworząc coś w rodzaju rodzinnej telenoweli.
Ekstrakt: 70%
[image: Iron Man: Tony Stark #1: Iron Man]
Oto bowiem historia, w której pojawia się Amanda Armstrong  czyli biologiczna matka Tonyego oraz Arno Stark, zarządzających Fundacją Marii Stark. Jak sam wyjaśnia w tym albumie Arno: Przez całe lata mnie nie znałeś, Tony. Nasi rodzice ukryli mnie w tamtym szpitalu (oczywiście dla mojego dobra). Teraz gdy w końcu się uwolnił, działa dla dobra świata, tworząc np. bakterie rozkładające śmieci zalegające w akwenach.
Zaczyna się intrygująco od sceny niczym z filmu o Godzilli. Ale zamiast tego stwora z morza wychodzi Fin Fang Foom i toczy walkę z wielkim transformerem Starka. Walka gigantów w starym stylu to najfajniejsze, co znajdziemy w tym albumie; główna intryga z kretem w firmie Starka i stojącym za wszystkim przeciwnikiem jest skonstruowana dość schematycznie i nie zachwyca. Dużo tu wirtualnego świata (i tym samym nawiązań do Tronu, Matrixa i innych filmów) oraz sztucznej inteligencji (w osobie Płyty Matki, projektu Escape tworzonego przez Starka i pracujących u niego robotów). Ale dylematy egzystencjalne robotów to tylko popłuczyny tego, co japońscy autorzy komiksów od dekad przedstawiają w swoich dziełach. Jak choćby scena, w której Jocasta Pym przybiera postać nowej pracownicy, by zjeść lunch z ludzką częścią załogi, czy jej kłótnia z kochankiem robotem  czyli Aaronem Stackiem, znanym jako Machine Man. Ów konflikt między światem cieleśniaków i robotów został zbudowany bardzo schematycznie, nie ma w tym jakichś oryginalnych myśli.
Nie do końca wiem, jaki był zamysł na tę serię. Otrzymujemy jakiś popkulturowy miszmasz, tworzony chyba na zasadzie wybierzemy z różnych filmów jakieś motywy, które są fajne, i powkładamy to w opowieść skonstruowaną wedle prawideł telenoweli, a całość przyprawimy mądrościami z telewizji śniadaniowej. Trudno też przez znaczną część komiksu jakoś identyfikować się z większością bohaterów, przejmować ich losem i problemami. Mimo sporego nagromadzenia postaci są one w większości papierowe, i dotyczy to nawet tych złych. Podobnie jest z tworzonymi przez nich związkami. Najbardziej życiowy w tym wszystkim wydaje się związek najstarszych bohaterów, czyli Amandy Amstrong i Andyego Bhanga. Andy choć jest najnowszym pracownikiem firmy Starka, to jednak jako jedyny zachowuje rozsądek w sytuacji kryzysowej.
Gdzieś w środek tego wszystkiego autorzy wpletli też niepasującą do całej reszty historię o przesłaniu ekologicznym. Otóż Arno Stark odwiedza pewną farmę, na której hoduje się etyczną wołowinę. W skrócie chodzi o to, że krowy mają zdeformowane głowy ograniczone do funkcji przeżuwania. Zostały genetycznie zmodyfikowane  jak twierdzi ich hodowca: Bez mózgu. Bez uczuć. Bez charakteru. Bez tożsamości. Steki smakują tak samo, ale konsumenci nie mają problemu z tym, że zjadają rozumne zwierzę.
Trzeba jednak uczciwie przyznać, że im bliżej końca tego albumu, tym opowieść staje się lepiej skonstruowana i ciekawsza. Scenarzysta Dan Slott usuwa wszystkie drażniące elementy, zagęszcza akcję, a bohaterowie przestają wreszcie mówić językiem z telenowel, tylko mają w końcu coś sensownego do powiedzenia, a ich problemy i emocje stają się wiarygodne.
Od strony graficznej jest nieźle. Wirtualna rzeczywistość dawała grafikom wiele możliwości i z wielką przyjemnością je wykorzystali, bawiąc się tym światem i jego kolorami. Widać to np. w scenach, w których postacie zostają przedstawione jako klasyczni bohaterowie i całość jest narysowana niczym w starych komiksach z obowiązkowo dodanym rastrem. Do tego mamy kilka naprawdę świetnych okładek, jak chociażby ta, na której Iron Man całuje się z Janet van Dyne, czyli Wasp.
Na ten album składa się 11 oryginalnych zeszytów. Po intrygującym pierwszym kilka kolejnych jest dużo słabszych i dopiero pod koniec otrzymujemy konkrety i dialogi warte przeczytania. Szkoda, że to głównie trzy ostatnie zeszyty, ale i tak duży plus do końcowej oceny i dobry prognostyk dla następnego tomu.
Plusy:
	Fin Fang Foom walczący z Iron Manem
	okładki
	scenariusz ostatnich zeszytów z tego albumu
	oprawa graficzna


Minusy:
	historia o bezgłowych krowach
	papierowe postacie z ich błahymi problemami życiowymi
	dialogi
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  Świat vs mutanci

  Andrzej Goryl

  Roge Antonio, Mahmud Asrar, Carmen Carnero, Tom Taylor X-Men. Czerwoni
  

  
  X-Men. Czerwoni to zamknięta historia (na tyle, na ile to możliwe w przypadku fabuł o mutantach), napisana przez Toma Taylora. Scenarzysta nie jest Polsce nieznany, debiutował w naszym kraju prawie dekadę temu komiksem Teczka (opartym na jego sztuce teatralnej), a w ostatnich latach Egmont wypuścił szereg jego superbohaterskich produkcji  wśród nich znalazły się takie tytuły jak: Suicide Squad. Zła krew, Injustice. Bogowie pośród nas, All-New Wolverine i kilka innych. Taylor dał się poznać jako sprawny autor, potrafiący stworzyć zajmującą fabułę, jednak niestarający się zaprezentować niczego przełomowego. I tak też jest w przypadku Czerwonych.
Ekstrakt: 70%
[image: X-Men. Czerwoni]
Komiks rozpoczyna się niedługo po tym, jak Jean Grey po raz kolejny powróciła zza grobu. Teraz planuje podjąć zdecydowane kroki na rzecz poprawy losu swoich pobratymców i w tym celu rozpoczyna zakrojoną na szeroką skalę działalność polityczną, mającą na celu uznanie mutantów przez społeczność międzynarodową. Niestety, spektakularne zabójstwo brytyjskiej ambasadorki niweczy te plany i wywołuje kolejną nagonkę na homo superior. Kto za tym stoi?
Motyw nienawiści ludzi wobec mutantów jest jednym z filarów komiksów o X-Men. Taylor niczego nowego w tej kwestii nie mówi (choć przystosowuje fabułę do współczesnych realiów i rozwoju internetu), jednak jego album to całkiem zręcznie napisana pozycja. Autor dobrze wie, jak prowadzić fabułę, i unika większości błędów, które popełniają zwykle scenarzyści biorący się za przygody mutantów. Koncentruje się na kilku konkretnych postaciach, nie mnoży niepotrzebnych wątków i nie opiera swojej historii na następujących po sobie scenach mordobicia. Jest dzięki temu miejsce na niezłe dialogi, pokazanie charakterów postaci i porządne zarysowanie tła historii. Autor umiejętnie wykorzystuje elementy uniwersum Marvela  mutanci są jego integralną częścią, a ich problemy wpływają na innych metaludzi. Dzięki temu jego opowieść nabiera wiarygodności, a czytelnik zyskuje poczucie, że obcuje z prawdopodobną (choć jak najbardziej fantastyczną) historią i może naprawdę (choć tylko na czas lektury) przejąć się losami bohaterów.
Wspomnianą wcześniej kwestię nietolerancji wobec mutantów Taylor przekuwa w silne przesłanie, będące motywem przewodnim tego komiksu  pokazują, jak niszczycielską siłą jest nienawiść oraz jak niebezpieczne są osoby, które wykorzystują ją do swoich celów, podburzając ludzi i wykorzystując ich strach przed obcych. Nie da się jednak nie zauważyć, że Taylor trochę trywializuje problem  każdy, kto w miarę orientuje się w tym, co aktualnie się dzieje na świecie, widzi, że do rozpętania nagonki na mniejszości wcale nie trzeba obdarzonych mocą superzłoczyńców ani nadnaturalnego prania mózgu. Zdaję sobie sprawę, że Czerwoni to tylko rozrywkowy komiks, ale jednak pewien niesmak pozostaje.
Za rysunki odpowiada czworo artystów: Mahmud Asrar, Carmen Carnero, Roge Antonio i Pascal Alixe. Poza ostatnim z nich (który na szczęście udziela się tylko w otwierającym album Annualu), ich prace stoją na niezłym poziomie  to porządne, czytelne rysunki, nieźle oddające fabułę Taylora. Nie zapadają w pamięć, nie ma w nich nic szczególnego, jednak trudno im cokolwiek zarzucić. Solidna średnia.
X-Men. Czerwoni to sprawnie napisany i przyzwoicie narysowany komiks. Niby Taylor nie wprowadza tu niczego nowatorskiego, ale całkiem miło dla odmiany przeczytać nowy komiks o mutantach, który jest napisany przez kogoś kompetentnego. Jego historię dobrze się czyta, a po odłożeniu komiksu na półkę nie ma poczucia zmarnowanego czasu.
Plusy:
	sprawna narracja
	nieźle rozpisane postaci
	płynne dialogi


Minusy:
	wciąż przerabiane te same stare motywy i schematy
	trywializacja problemu rodzenia się nienawiści
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  Album przedostatni

  Piotr Pi Gołębiewski

  Michaël Sanlaville, Bastien Vivès LastMan #11
  

  
  Wielkimi krokami zbliża się wielki finał LastMana. Pod koniec 2023 roku do księgarń trafił jedenasty, przedostatni tom serii, a w nim, zgodnie z oczekiwaniami, atmosfera gęstnieje z każdą kartką.
Ekstrakt: 80%
[image: LastMan #11]
Trudna sprawa z tymi przedostatnimi tomami długich cykli. Wiemy, że zakończenie tuż-tuż, więc czekamy na spektakularny koniec. Z drugiej strony bohaterów dobrze znamy i  najczęściej  lubimy, więc szkoda nam się z nimi rozstawać. Scenarzyści zaś muszą zacząć składać porozrzucane wątki tak, by zetknęły się w jednym. Taka cisza przed burzą.
Szczęśliwie jedenastemu odcinkowi LastMana udało się uniknąć sentymentalnych dłużyzn i rozwlekłego budowania napięcia. Trzeba bowiem pamiętać, że główni bohaterowie są w dalszym ciągu rozrzuceni po uniwersum i borykają się ze swoimi problemami. Aby ponownie mogli się ze sobą spotkać, muszą się jeszcze trochę napocić. Dotyczy to zwłaszcza Richarda Aldany, który w dalszym ciągu przebywa po zewnętrznej stronie eteru i nie może przebić się do Doliny Królów.
Dobrze jednak wiedzieć, że scenarzyści Bastien Vivès i Balak, po momencie zadyszki, znów złapali wiatr w żagle i mają spójną wizję tego, co chcą zaprezentować. Tak, jak w najlepszych momentach LastMana, powoli wyciągają kolejne asy z rękawów, by podsycić ciekawość czytelników, ale jednocześnie nie wystawiać ich cierpliwości na próbę. Zwroty akcji ponownie są zaskakujące, nawet jeśli w części domyślamy się, na czym została oparta intryga.
Cieszy mnie, że zostawiamy za sobą nowoczesność i zamieszanie w Paxtown. Od czasu śmierci Marianne Velby, twórcy nie mieli zwartej koncepcji na to, jak wykorzystać fakt, że za granicą eteru znajduje się rozwinięta, nowoczesna cywilizacja. Dlatego też dobrze się stało, że cała uwaga skupiona jest na osadzonej w klimatach fantasy Dolinie Królów. Wraz z nią wraca magia (nie tylko metaforycznie), czyli coś, na czym bazowały pierwsze odcinki LastMana. 
Poza tym jest bez zmian. Wciąż mamy do czynienia z wizualną stylizacją na mangę, czyli książeczkę kieszonkowego formatu, głównie czarno-białe rysunki, stworzone nieco uproszczoną kreską, stanowiącą pomost między stylistyką znaną z komiksów frankońskich i japońskich. Choć to już jedenasty tom, ten zabieg w dalszym ciągu się sprawdza i stanowi charakterystyczny element kojarzący się z tym tytułem.
Myślę, że na tym etapie nie muszę nikogo zachęcać do sięgnięcia po LastMana. Po spadku formy sprzed kilku albumów nie zostało już ani śladu i znów śmiało mogę powiedzieć, że to jedna z najciekawszych serii, jakie ukazują się w naszym kraju. Nie pozostaje więc nic innego, jak wyglądać wielkiego finału.
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  Słońce, wiatr i świergot ptaka w koronie drzew

  Paweł Ciołkiewicz

  Enrique Breccia, Carlos Trillo Alvar Mayor #2: Skąd się biorą mity
  

  
  Skąd się biorą mity to tytuł drugiej po Legendarnych miastach odsłony przygód Alvara Mayora. Album zawiera kolejnych dziewiętnaście opowieści o przygodach tajemniczego podróżnika przemierzającego świat mitów i legend. Carlos Trillo oraz Enrique Breccia znów zapraszają czytelnika do wyprawy przez magiczne miejsca Ameryki Południowej.
Ekstrakt: 100%
[image: Alvar Mayor #2: Skąd się biorą mity]
Już na samym początku Alvar Mayor wikła się w polityczną intrygę, u której źródeł tkwi jednak gorące uczucie. Walka o sprawiedliwość staje się zatem krwawą zemstą za chciwość, która doprowadziła do śmierci pięknej kobiety. Miłość stanowi również kanwę, na której rozgrywa się kolejna opowieść. Oto nasz bohater zanurza się w świecie legend, by zdjąć klątwę zazdrosnego bóstwa i powtórnie połączyć dwoje kochanków. Prawdziwym bohaterem tej historii jest jednak pewien cierpliwy Indianin, który swoim postępowaniem daje dowód miłości najwyższej. W kolejnej opowieści Alvar Mayor musi stawić czoła przeszłości, przyszłości oraz iluzorycznej teraźniejszości, by otrzymać drogocenny skarb  świergot ptaka w koronie drzew, zapach kwiatów Nieco inną wariację na temat własnego życia odnajduje bohater w dziwnym Jarmarku Osobliwości skrytym gdzieś w sercu niedostępnej selwy. Później zaś poznaje jeszcze trzy różne scenariusze własnej śmierci. Żaden z nich nie przypada mu jednak do gustu. 
Podczas swych wędrówek, wraz z towarzyszem Krukiem, Indianinem Tihuo oraz piękną Lucíą, Alvar Mayor przekonuje się, na czym polega różnica pomiędzy baśniowymi narracjami a prawdziwym życiem. Tylko w baśniach zwycięża szlachetny bohater, a zło zostaje ukarane. W codziennym życiu niewinni giną, skazani za przestępstwa popełnione przez innych, bo bohater spóźnia się o ułamek sekundy, by powstrzymać egzekucję. Wielka miłość jest w stanie doprowadzić do zmartwychwstania ukochanej, ale nie zagwarantuje szczęśliwego zakończenia. Młoda, piękna kobieta nie pokocha przecież starca, który opłakiwał jej śmierć przez dziesiątki lat. W codziennym życiu nawet klasyczne dobrze znane wszystkim baśnie zyskują smutne puenty. Przekonuje się o tym bohater, gdy postanawia pomóc biednej dziewczynie nękanej przez złego wilka. Los Kruka uświadamia z kolei Alwarowi, że nie można przeciwstawić się losowi. To, co przepowiedziane, wydarzy się bez względu na wszystko. Mimo tych doświadczeń, a może właśnie z ich powodu, Alvar Mayor jednak wciąż robi swoje. Zawsze bowiem tli się nadzieja, że uda się los przechytrzyć.
Enrique Breccia nadal wznosi się na wyżyny swoich umiejętności, ukazując wszystkie te niezwykłe historie. Artysta sprawia, że przygody Alvara Mayora wyglądają upiornie i pięknie zarazem. Mistrzowskie zastosowanie czerni i bieli nadaje komiksowi magiczną, niepokojącą aurę. Pełne detali i finezyjnego szrafowania oraz wypełnione arabeskowymi kształtami kadry, przeplatają się z sekwencjami minimalistycznymi, w których plamy czerni i oszczędne pociągnięcia pędzla tworzą pobudzające wyobraźnię mozaiki. Szczególnie wyraźnie widać to, gdy Breccia ukazuje krajobrazy. Czasem są one wykreowane żmudnym kreskowaniem, a czasem to po prostu plamy czerni i bieli wzbogacone dyskretnym konturem wyłaniającym się tu i ówdzie. Często upiorne oblicza bohaterów wyłaniają się zaś z mroku, oświetlane płomieniami ognisk bądź słonecznymi promieniami i za każdym razem wywołują szybsze bicie serca u czytelnika. A wszystko to wygląda tak, jakby artysta nakładał tusz od niechcenia, bez żadnego wysiłku.
Te opowieści działają kojąco i hipnotyzująco zarówno na poziomie wizualnym, jak i narracyjnym. Choć brzmi to jak banał, to w trakcie lektury naprawdę uświadamiamy sobie, jak drogocennymi skarbami są rzeczy, których na co dzień nie doceniamy, a często nawet nie zauważamy. Autorom udaje się także pokazać, że granica pomiędzy rzeczywistością i mitami jest umowna. Oba te światy nieustannie się przenikają na naszych oczach. Mitologia jest przecież symbolicznym, pełnym przetworzonych znaczeń przekazem, który ma swoje źródło w realnych zdarzeniach z przeszłości, natomiast rzeczywistość mniej lub bardziej do tej sfery próbuje się upodobnić. Albo może raczej to człowiek nieustannie wpisuje codzienne zdarzenia w znane schematy interpretacyjne zaczerpnięte z mitów, legend i baśni, dostrzegając wokół siebie niekończącą się walkę dobra ze złem. Alvar Mayor jest postacią niezwykle wrażliwą i przemieszcza się pomiędzy tymi światami z ogromną łatwością. Czasami nawet wbrew swej woli. I to jest cecha, której można mu pozazdrościć. Któż bowiem nie chciałby przeżywać przygód w świecie mitów i legend? Kto nie chciałby być szlachetnym bohaterem walczącym o sprawiedliwość? No cóż, z lektury komiksu płynie morał dość niejednoznaczny. Z jednej strony, bohater przeżywa fascynujące przygody, podróżuje po fantastycznych krainach i walczy ze złymi ludźmi, z drugiej zaś  rzadko spotyka go za to uczciwa nagroda. W tych mitycznych krainach przedstawionych przez Trillo i Breccię czynienie dobra nie zawsze popłaca. Jeśli jednak przyjmiemy w życiu postawę Alvara Mayora, któremu nie zależy na sławie, bogactwie, kobietach ani przywilejach, to takie postępowanie może jednak okazać się całkiem atrakcyjne. Nagrodą bowiem staje się samo życie, słońce, wiatr oraz świergot ptaka w koronie drzew Czyż to nie jest prawdziwy skarb?
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  Moore na wesoło

  Marcin Knyszyński

  Jim Baikie, Hilary Barta, Joyce Chin, Dame Darcy, Melinda Gebbie, Alan Moore, Kevin Nowlan, Rick Veitch Opowieści jutra Alana Moore′a
  

  
  Alan Moore powraca! Po raz pierwszy w Polsce wydane zostały jego Opowieści jutra, zbiór dwunastu odcinków humorystycznej antologii  kpiącej i drwiącej, błyskotliwej i inteligentnej. Ponad dwadzieścia lat temu Czarownik z Northampton uzupełnił ofertę swego własnego wydawnictwa o rzecz bardzo wtedy potrzebną.
Ekstrakt: 80%
[image: Opowieści jutra Alana Moore′a]
Americas Best Comics  nie wiem czy na przełomie wieków wydawnictwo Moorea publikowało rzeczywiście najlepsze komiksy w Ameryce, ale było bezkonkurencyjne, jeśli chodzi o sprawne i udane wykorzystywanie elementów popkultury. Top 10, Tom Strong, Promethea  oto rewelacyjne długie serie z tak zwaną ciągłością fabularną. Ale Moore chciał poeksperymentować i zawrzeć w komiksach wiele pomysłów, których nie chciał za bardzo rozwijać. To miały być tylko gagi, żarty, nawiązania do kultury popularnej, mieszanki konwencji, intelektualne zabawy, karykaturalne wizje i popisy erudycji. To musiały być krótkie formy.
Pięć postaci, pięć różnych konwencji, pięcioro grafików. Jack B. Quick, kilkuletni genialny naukowiec, mieszkaniec farmy gdzieś na prowincji, potrafiący wywołać nowy Wielki Wybuch albo wręcz opuścić rzeczywistość  rysuje Kevin Nowlan. Greyshirt, noirowy detektyw w stylu Spirita Willa Eisnera  rysuje Rick Veitch. Cobweb, seksowna aż za bardzo mścicielka na modłę starych komiksów a lat czterdziestych  rysuje Melinda Gebbie, przyszła żona Alana Moorea. Pierwszy Amerykanin, napakowany superbohater w kolorowych rajtuzach korzystający z pomocy pięknej asystentki o pseudonimie U.S.Angel, kretyn totalny  rysuje Jim Baikie. No i wreszcie Splash Brannigan, koleś zbudowany w całości z atramentu i szalejący na kartach komiksu niczym dziecko Jima Careya z Maski i Tytusa de ZOO  rysuje Hilary Barta. Wszyscy oni występują w krótkich kilkustronicowych, z początku niepowiązanych opowiastkach, pełnych szalonego humoru, absurdu i graficznego nadmiaru i rozpasania.
Trzeba być z popkulturą za pan brat, być jej psychofanem i ekspertem ostatecznym, aby wpaść na tak pokręcony pomysł i nie tylko go nie zepsuć, ale wręcz wykonać go lepiej, niż można by się spodziewać. Alan Moore nie napisał jeszcze wtedy swojej gigantycznej, całkowicie obłędnej rozprawy z popkulturą dwudziestego wieku  czas na XX Stulecie i Burzę dopiero nadejdzie. Opowieści jutra są wcześniejsze, prostsze formalnie, mniej wymagające i nie tak erudycyjne, ale wiadomo przecież, że nawiązań do kultury popularnej, tropów literackich, filmowych, komiksowych a nawet historycznych jest tu mnóstwo. Alan Moore pisze o wszystkich sprawach i motywach, które chodziły mu wtedy po głowie  wpływie mediów na postrzeganie rzeczywistości, konwentach komiksowych, zwariowanych teoriach naukowych (albo tylko tak postrzeganych), czarnym kryminale, superbohaterach, starych sitcomach, i tak dalej, i tak dalej.
Nie da się tego czytać ciągiem, trzeba dawkować. Różnorodność, ilość szczegółów i zmienność stylów, bez jednoczesnego zaczepienia w ciągłości fabuły może po kilku odcinkach zmęczyć. Ale mimo wszystko, mimo tego całego wariactwa, skrajnej epizodyczności, ekstremalnego zróżnicowania graficznego (panowie starają się być w miarę konsekwentni, ale Melinda Gebbie już nie  przechodzi samą siebie) to trzeba przeczytać. Nie ma co pisać, sprawdźcie sami.
Niejaki Pognębiator odgraża się Pierwszemu Amerykaninowi w niewybrednych słowach. O czym on mówi, P.A.? pyta U.S.Angel. Nie wiem kumpelko Ale z pewnością to nic, czego nie naprawiłoby kilka bezsensownych salt w tył!  odpowiada P.A. i robi kilka bezsensownych salt w tył! Wy też nabierzecie ochoty!
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  Pod ziemią i na krańcu czasu

  Andrzej Goryl

  Jason Aaron, Mike Del Mundo, Christian Ward Thor #1: Thor odrodzony
  

  
  Thor Odrodzony to kolejny odcinek wielotomowej sagi Jasona Aarona o Marvelowym bogu piorunów, pierwszy z serii wydawniczej Marvel Fresh. Po długim rozdziale, gdy młot Mjolnir dzierżyła Jane Foster, głównym bohaterem znów jest syn Odyna. Wciąż jest niegodny, ale za to ma do dyspozycji dużo więcej młotów.
Ekstrakt: 50%
[image: Thor #1: Thor odrodzony]
Zawartość tego tomu to przede wszystkim kolejny rozdział o wojnie z Malekithem. I kolejny, który zdaje się nic nie wnosić do fabuły. Ktoś się z kimś bije, ktoś coś kombinuje, pojawiają się nowe postaci (Hela, Baldur), ale sama akcja wydaje się tkwić w miejscu: straszny Malekith cały czas ma przewagę, a ci dobrzy desperacko próbują go powstrzymać  i nawet gdy odnoszą jakieś sukcesy, to nie ma to jakiegoś konkretnego przełożenia na układ sił. Dostrzega to chyba sam scenarzysta, bo kolejne części pisane są z coraz mniejszą pasją, jakby autor musiał sztucznie wydłużać fabułę. Przez to cierpi też czytelnik  przygody Thora w świecie podziemnym są napisane topornie, przegadane, okraszone wymuszonymi żartami i po prostu mało zajmujące.
Inaczej sytuacja prezentuje się w przypadku drugiej linii fabularnej. Perypetie Wszechojca Thora na krańcu czasu są komiksem dużo lepszym. Tutaj Aaron dużo bardziej może popuścić wodze fantazji, mocniej poszaleć i pokazać zupełnie pokręcone wersje znanych herosów. Ta część komiksu ma dużo lepsze tempo, a także zupełnie unikalną atmosferę nieuchronnego końca. Z kolejnych plansz wylewa się poczucie czasów ostatecznych, ostatnich chwil umierającego wszechświata  i ten koniec jest kameralny, skupiony na niewielkiej liczbie bohaterów, ale zarazem monumentalny, jako że te postaci to przepotężne istoty  takie jak opętany mocą Phoenix czy Ego Nekroplaneta. Czuje się wagę tej historii  i tutaj naprawdę czekam na kolejne odcinki, by zobaczyć, co dalej Aaron wykombinuje.
Za rysunki w Odrodzonym odpowiadają Mike Del Mundo (jego plansze przedstawiają czasy obecne) i Christian Ward (on z kolei odpowiada za część osadzoną w odległej przyszłości). Del Mundo posługuje się unikalnym, rozbuchanym stylem, który znakomicie wyciąga całą tą dziwność świata powstałego na przecięciu nordyckich mitów z opowieściami o herosach w kolorowych kostiumach. Dużo w jego grafikach miękkich linii i obłych kształtów, co sprawia nieco psychodeliczne wrażenie, jakby wszystko znajdowało się w ciągłym, falującym ruchu. Patrzenie na jego rysunki do czysta radość. Niestety, jakkolwiek piękne by były te plansze, to momentami tracą one na czytelności  do kadrów wkrada się chaos (szczególnie w scenach walki), przez co zmniejsza się komfort lektury.
Ward również sobie nie żałuje  jego plansze są bardzo dynamiczne, wręcz agresywne, jednak bardziej surowe od tego, co prezentuje Del Mundo. I dobrze: być może jego styl aż tak nie zachwyca, ale za to unika zakłóceń w przekazie. W dodatku surowość i brutalność bardzo dobrze podkreślają atmosferę nieuchronnego końca wszechświata.
Trudno oceniać ten album  z jednej strony mamy słabiutką historię o zmaganiach współczesnego nam Thora, z drugiej naprawdę udaną historię dziejącą się w odległej przyszłości. Rysunki są piękne, ale zdarzają się potknięcia. Thora Odrodzonego nie można z czystym sumieniem nikomu polecić, aczkolwiek album ma swoje mocne strony.
Plusy:
	opowieść o Wszechojcu Thorze
	piękne rysunki Del Mundo i Warda


Minusy:
	kolejny rozdział niekończącej się wojny z Malekithem  nudny i prowadzony na siłę
	czuć, że sam Aaron jest zmęczony tą serią
	momentami rysunki Del Mundo tracą na czytelności
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  Wina ojca

  Paweł Ciołkiewicz

  Eric Corbeyran, Sébastien Portet Espé Chateaux Bordeaux #1: Posiadłość
  

  
  Piękne, rozświetlone ognistym słońcem krajobrazy, rozległe plantacje winogron, rodzinne winnice i wielkie pieniądze to wymarzone elementy pasjonującej opowieści. Jeśli w takich okolicznościach osadzimy intrygę związaną z przejmowaniem rodzinnej posiadłości i walką o jej utrzymanie, to sukces jest nieunikniony. Do lektury podajemy oczywiście butelkę wytrawnego czerwonego wina, najlepiej Chateaux Bordeaux rocznik 2023.
Ekstrakt: 80%
[image: Chateaux Bordeaux #1: Posiadłość]
François, Charles oraz Alexandra to rodzeństwo, które spotyka się na pogrzebie swojego ojca. Nie trzeba dodawać, że relacje rodzinne pozostawiały wiele do życzenia, a ojciec, René Baudricourt, więcej uwagi poświęcał swej winnicy położonej w sercu rejonu Médoc niż dzieciom, które od dawna żyły z dala od niego. Dorobek jego życia ma teraz przypaść w udziale właśnie im, jako jedynym dziedzicom. Jak się jednak okazuje, rodzeństwo nie jest zainteresowane przejęciem rodzinnego interesu. Winnica od dłuższego czasu nie przynosi zresztą zysków. Bracia zamierzają szybko pozbyć się kłopotu i chcą sprzedać posiadłość. Nieco inaczej do sprawy podchodzi Alexandra. Jej dotychczasowe życie legło w gruzach  rozstała się z chłopakiem, straciła pracę i nie ma po co wracać do Nowego Jorku. Alexandra podejmuje zatem ryzyko i postanawia przejąć ojcowską spuściznę. Jej bracia początkowo nie protestują. Godzą się na odroczenie spłaty, a Alexandra szybko przekonuje się, że prowadzenie winnicy to nie jest łatwa sprawa. Co gorsza, wszystko wskazuje na to, że będzie musiała zmierzyć się z wieloma osobami, które chętnie przejęłyby ów interes.
Krótko mówiąc, zapowiada się emocjonująca opowieść o młodej, ambitnej kobiecie, która chce uratować spuściznę swego ojca. Corbeyran zarysowuje już pierwsze intrygi, wprowadza do gry bezwzględnych aktorów i powoli zaczyna uprzykrzać życie swej bohaterce. Dodatkowo zaczyna budować intrygującą relację pomiędzy nią a jej nieżyjącym ojcem. Dziewczyna zaczyna go bowiem lepiej poznawać dzięki znalezionym notatkom. Wszystko to sprawia, że po pierwszym tomie serii rośnie apetyt na kolejne odsłony tej wytrawnej intrygi. Nieco mniej atrakcyjnie wygląda niestety wizualna strona komiksu. O ile krajobrazy, architektura czy wnętrza wyglądają nieźle, o tyle rysowanie bohaterów (szczególnie ich twarzy) nie jest mocną stroną rysownika. Espé ma problemy z oddawaniem mimiki bohaterów, zachowaniem podobieństwa poszczególnych postaci, czy nawet symetrycznym i miłym dla oka przedstawianiem ich twarzy. Za dużo tu linii, którymi rysownik chce obramować wszystko, co się da. Jego stylistyka jest dość toporna i proste kolory Dmitriego Fogolina nie są w stanie tych niedoskonałości zatuszować. Być może naprawi to butelka wytrawnego wina, która powinna stanowić nieodzowny element lektury.
Pierwszy tom nowej serii Chateaux Bordeaux to zapowiedź gratki dla koneserów win i komiksów. Dostajemy bowiem wstęp do interesującej intrygi, która bez wątpienia przyniesie niejeden sensacyjny zwrot akcji. Na razie rozstawione zostały figury, wstępnie zarysowano motywy poszczególnych postaci i maszyneria została wprawiona w ruch. Kolejne odsłony przyniosą, miejmy nadzieję, pasjonującą opowieść o walce w obronie rodzinnego dziedzictwa.
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  Usagi w kolorze

  Andrzej Goryl

  Stan Sakai Usagi Yojimbo #1: Bunraku i inne opowieści
  

  
  Usagi Yojimbo to jedna z najlepszych serii na rynku amerykańskim, od samego początku utrzymująca równy, wysoki poziom. Komiks o przygodach królika-ronina, przemierzającego feudalną Japonię ukazuje się nieprzerwanie od ponad 30 lat i cały czas tworzony jest przez jednego artystę: Stana Sakai. Ostatnio w świecie antropomorficznych samurajów nastąpiła mała rewolucja  nowym wydawcą została oficyna IDW, a kolejne numery regularnej serii zaczęły wychodzić w kolorze. Egmont nie zostaje w tyle i oprócz wypuszczania wznowień starszych komiksów o Usagim (w grubych tomach zbiorczych) niedawno wydał też pierwszy tom nowego cyklu: Bunraku i inne opowieści.
Ekstrakt: 80%
[image: Usagi Yojimbo #1: Bunraku i inne opowieści]
Na początku trzeba zaznaczyć, że nowe przygody to bezpośrednia kontynuacja serii publikowanej wcześniej przez Dark Horse. Ronina znajdujemy tam, gdzie go zostawiliśmy  na japońskim szlaku, zmierzającego ku kolejnym przygodom. W Bunraku dostajemy cztery, niepowiązane ze sobą ściśle fabuły. Tytułowa (najdłuższa z nich) opowiada o tajemniczym teatrze kukiełkowym, a ważną rolę odegra tu łowca demonów Sasuke. Oprócz tego mamy też kilka krótszych komiksów, w których spotkamy pewną utalentowaną pisarkę oraz jej zazdrosnego męża, powrócimy na równinę Adachi, gdzie przed laty Usagi stał się roninem, a na koniec przeczytamy o awanturze wokół pary mieczy, jaką ktoś skradł panu Higashiemu.
Podobne fabuły już nieraz były obecne w Usagim, jednak autor przedstawia je z taką umiejętnością, że wcale nie odczuwa się ich wtórności. Narraca po prostu u niego płynie  czytelnik od początku do końca jest pochłonięty stworzonym przez niego światem oraz zamieszkującymi go postaciami. Nie ma tu zbędnych kadrów, niepotrzebnych dialogów czy innego rodzaju zapychaczy miejsca. Sakai doskonale wie jaką historię chce opowiedzieć i robi to jak zawsze w odpowiednim tempie. Przez lata artysta wyrobił sobie niezwykłą umiejętność opowiadania komiksem  co widać w każdym rozdziale.
Do tego Sakai jest wielkim znawcą japońskiej kultury, historii i folkloru. Tworząc kolejne przygody Usagiego wykorzystuje te elementy, by zbudować wiarygodne opowieści. Doprawia je odrobiną humoru, pewną dawką grozy dzięki czemu jego komiksy stają się jednocześnie lekkie w odbiorze, ale też dostarczają odpowiednich emocji.
Przez lata Sakai wypracował sobie charakterystyczny styl graficzny. Proste, ale staranne rysunki świetnie pasują do snutych przez niego opowieści. Subtelnymi liniami artysta znakomicie oddaje atmosferę czasów feudalnej Japonii. Przez lata doświadczaliśmy jego kreski niemal wyłącznie w czerni i bieli. Teraz się to zmieniło.
Może to kwestia przyzwyczajenia, ale kolor według mnie nie wnosi nic specjalnego do tego komiksu. A wręcz przeciwnie. Wcześniej Sakai potrafił wyrazić wszystko co chciał za pomocą samego tuszu oraz świetnego operowania światłocieniem  barwa trochę to wszystko spłaszcza. Nie ma już tak silnych kontrastów jak wcześniej, i mam wrażenie, że dynamika rysunków trochę ginie pod warstwą koloru. To nie tak, że te kolory są złe  Tom Luth wykonał kawał solidnej roboty. Po prostu plansze w czerni i bieli wyglądały lepiej.
Kolor w Usagim mnie nie przekonuje, jednak poza tym nic się w przygodach długouchego samuraja nie zmieniło  to wciąż kawał naprawdę dobrego komiksu.
Plusy:
	dobrze skrojone fabuły
	płynna narracja
	świetne oddanie realiów feudalnej Japonii


Minusy:
	nie jestem przekonany do koloru na planszach
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  Powszechna historia nikczemności

  Paweł Ciołkiewicz

  Steve Cuzor, Yves Sente Sztandar Czarnej Gwiazdy
  

  
  Yves Sente wspólnie ze Stevem Cuzorem sięga do mało znanych dokumentów historycznych, by opisać pewien epizod drugiej wojny światowej, który wielu chciałoby zbyć jako mistyfikację stworzoną przez szalonych kronikarzy. Oto trzech czarnoskórych żołnierzy podejmuje misję odnalezienia historycznego, amerykańskiego sztandaru o niezwykłej wartości symbolicznej. Pod jedną z jego białych gwiazd wszyta bowiem została gwiazda czarna, symbolizująca inną wojnę toczącą się do dziś w USA.
Ekstrakt: 100%
[image: Sztandar Czarnej Gwiazdy]
Akcja opowieści toczy się w dwóch planach czasowych. Przede wszystkim śledzimy przygotowania do lądowania w Normandii oraz walki toczące się po tym przełomowym dla losów konfliktu zdarzeniu. Główną rolę odgrywa tu trzech czarnoskórych żołnierzy przedzierających się przez linię frontu w poszukiwaniu sztandaru z czarną gwiazdą. W drugim planie natomiast toczą się wypadki związane z wojną o niepodległość Stanów Zjednoczonych, a mówiąc dokładniej, z jednym mało znanym epizodem tej wojny. Chodzi mianowicie o kulisy powstania pierwszego gwiaździstego sztandaru, uszytego przez Elizabeth Ross. O ile samo zamówienie oraz wykonanie tego symbolu walki o niepodległość jest dość dobrze znane i udokumentowane, to mało kto wie o udziale w tym przedsięwzięciu Angeli Brown. Czarnoskóra służąca pani Ross pod wpływem rodzinnej tragedii i w akcie buntu wobec rasizmu, w tajemnicy przed swoją panią wszyła pod jedną białych gwiazd, gwiazdę czarną, symbolizującą ucisk i niesprawiedliwość, jakich doświadczali czarnoskórzy mieszkańcy buntujących się kolonii. Później ta flaga trafiła w bitewny wir krwawej wojny, gdzie przepadła bez śladu, by w zaskakujący sposób pojawić się na froncie drugiej wojny światowej.
I właśnie ten wątek, czyli walka z niesprawiedliwością i dyskryminacją, łączy w sobie obie płaszczyzny czasowe. Bowiem rasizm dwudziestowieczny jest bardzo podobny do tego sprzed dwóch stuleci. Bracia Angeli Brown stracili przez niego życie, a czarnoskórzy żołnierze armii USA doświadczają go na każdym kroku. Josh, Lincoln oraz Aaron, choć są żołnierzami amerykańskiej armii, muszą znosić przejawy mniej lub bardziej otwartej nienawiści ze strony białych. Nie mogą nawet brać udziału w walkach, a ich służba ogranicza się do pilnowania fałszywych czołgów, mających zmylić wroga. Mimo tego pragną wziąć udział w walkach toczących się na froncie drugiej wojny światowej. Chcą walczyć, a jeśli trzeba to zginąć, za swój kraj, choć są w nim traktowani nikczemnie. Gdy trafia się im okazja udziału w misji, której celem jest znalezienie sztandaru, który może odmienić oblicze ich ziemi nie wahają się ani przez chwilę. Mają bowiem wreszcie szansę wziąć udział w prawdziwej walce, w której stawką jest możliwość realnej zmiany rzeczywistości.
I właśnie o tej historii opowiada niezwykły komiks stworzony przez Yvesa Sentego oraz Stevea Cuzora. Twórcy, mając świadomość, że mówią o zdarzeniach, które rozegrały się naprawdę i dużą wagę przywiązują do zapewnienia realizmu oraz powagi. Cuzor dokonuje cudów na płaszczyźnie wizualnej. Artysta potrafi wyczarować precyzyjnymi pociągnięciami pędzla niemal dokumentalistyczne kadry, ale gdy trzeba, wysokim kontrastem i plamami czerni kreuje mroczną atmosferę rodem z filmów grozy. Z jednej strony możemy zatem podziwiać rygorystyczne kreskowanie, zrównoważoną grę światła i cienia oraz efektowne kompozycje, z drugiej zaś oczom naszym ukazują się bardziej żywiołowe, ekspresjonistyczne kadry pełne mroku przywoływanego szalonym tańcem pędzla na planszach. W tę konwencję doskonale wpasował się kolorysta. Meephe Versavel, stosując monochromatyczną, niesamowicie dyskretną a jednocześnie mocno przemawiającą do wyobraźni, stylistykę, zadbał o to, żeby czytelnikowi nie umknęła żadna, najdrobniejsza nawet linia pieczołowicie wkomponowana w kadr przez rysownika. W komiksie przelatają się zatem sekwencje utrzymane w następujących na przemian ciepłych i zimnych tonacjach. Stosowanie pojedynczego koloru sprawia, że na pierwszy plan zdecydowanie wysuwa się praca Cuzora, ale niesamowita atmosfera wykreowana doskonale dobranymi barwami wzmacnia wymowę poszczególnych scen i nadaje im poruszający charakter.
Scenarzysta z kolei sięga do źródeł historycznych, dzięki czemu narracja zyskuje na wiarygodności. Pośród wielu dokumentów, do których dotarł Sente, na szczególną uwagę zasługują oczywiście wywołujące od lat spory w środowisku historyków zapiski Angeli Brown, służącej Betsy Ross, czyli kobiety, która uszyła pierwszą amerykańską flagę. To dzięki nim wiemy przecież, jak doszło do powstania tytułowego sztandaru czarnej gwiazdy, który zapoczątkował szaloną misję trzech żołnierzy. Zresztą, to, że w ogóle ta wyprawa doszła do skutku, było rezultatem niesamowitego zbiegu okoliczności, który, gdyby został wymyślony, a nie zdarzył się naprawdę, byłby zbyt niewiarygodny, by w niego uwierzyć. Oto Johanna Bolton w spadku po swej zmarłej ciotce otrzymuje owe zapiski. Jako studentka historii od razu rozpoznaje ich wartość i postanawia działać. Środowiska walczące o równouprawnienie w USA wpadają na trop sztandaru i postanawiają wykorzystać niesamowitą okazję. Służący w wojsku brat Johanny, Lincoln, wraz z dwoma przyjaciółmi wyrusza w sam środek wojennej zawieruchy w poszukiwaniu sztandaru, które może odmienić oblicze USA.
Sente podejmuje temat trudny i ma świadomość kontrowersji z nim związanych. Wiadomo bowiem, że dokumenty dotyczące tych dwóch epizodów wojennych nieustanne są przedmiotem sporów i kontrowersji. Odnalezione w czasie wojny zapiski Angeli Brown stały się przedmiotem wielu konferencji historycznych. Niejedna dyskusja na ich temat zakończyła się bezceremonialnymi przepychankami  nie tylko słownymi. Nie ma sensu streszczać wszystkich opinii na ich temat, tym bardziej, że spory wokół nich same obrosły legendami, co sprawia, że trudno oddzielić w nich prawdę od fikcji, ale kilka głosów warto przywołać. Znamienna jest w tym przypadku postawa Bioya Casaresa, który jako jeden z pierwszych wpadł na trop dokumentów niezbicie potwierdzających istnienie pierwszego sztandaru z czarną gwiazdą. W przywracanie pamięci o tych zdarzeniach bez reszty zaangażował się również Herbert Ashe, ale jego przedwczesna i dość tajemnicza śmierć położyła kres tej działalności. Z drugiej strony nie można zapominać o argumentach Martineza Estrady, ukazujących dokumenty Angeli Brown jako mistyfikację, mającą swoje źródła w spisku zawiązanym w roku 1777. Wiarygodnych, w każdym razie na pierwszy rzut oka, dowodów na rzecz tej tezy dostarcza również praca wykonana przez Gunnara Erforda. Krótko mówiąc zwolennicy obu punktów widzenia znajdą tu pożywkę dla swych przekonań. Nie mniej kontrowersji pojawia się w przypadku misji trzech czarnoskórych żołnierzy poszukujących gwiaździstego sztandaru. Tu jednak przedmiotem sporu jest nie sama misja, nikt bowiem nie zaprzeczy, że wszyscy trzej faktycznie zginęli, poszukując sztandaru, ale sam fakt wydania rozkazu. Nie brakuje bowiem głosów, że ci dzielni żołnierze zginęli goniąc za jakąś mrzonką. Za artefaktem istniejącym jedyne w wyobraźni fanatyków.
Nic zatem dziwnego, że swego czasu ten temat zainteresował niezrównanego badacza granicy pomiędzy prawdą i fikcją, czyli Jorge Louisa Borgesa. W końcu nie bez powodu Mario Varga Llosa, wielki admirator jego twórczości, pisał, że w dziełach Argentyńczyka () pomiędzy elementy ścisłej wiedzy stanowiącej fundament wsącza się, niby magiczny eliksir, szczypta fantazji i nierzeczywistości, czyste zmyślenie, przekształcając je w fikcje. Idąc tropem wyznaczonym przez Borgesa, można zatem stwierdzić, że zapiski Angeli Brown, nawet jeśli nadal zawieszone pozostają w mrocznej przestrzeni pomiędzy fikcją a rzeczywistością, mają moc kształtowania świata. Przecież misja poszukiwania sztandaru czarnej gwiazdy, jako coś, czego zakwestionować przecież się nie da, stanowiła pierwszy, kluczowy krok w nieodwracalnym procesie kreowania takiej wersji rzeczywistości, w której sztandar z czarną gwiazdą wszytą przez Angelę Brown istniał naprawdę. I nawet jeśli było to, jak pisze Borges () wtargnięcie świata fantastycznego, do świata rzeczywistego, to miało ono magiczną moc kształtowania tego drugiego. Niestety z perspektywy dziesięcioleci, jakie minęły od tych zdarzeń, te zmiany nie okazały się tak spektakularne, jak oczekiwał autor opowiadania Tlön, Uqbar, Orbis Tertius. Ani historia Angeli Brown, ani nawet straceńcza misja trzech dzielnych żołnierzy, nie są przecież szczególnie znane szerszej publiczności. Kto wie, może komiks Sentego i Cuzora, oraz zapowiadany na rok 2025 film na podstawie tego dzieła staną się kamykami, które jednak w końcu ruszą lawinę? W końcu ten rozdział powszechnej historii nikczemności wciąż czeka na swojego Borgesa, który uczyni z niego arcydzieło światowej literatury.
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  Wojna królów Arturów

  Piotr Pi Gołębiewski

  Kieron Gillen, Dan Mora Raz i na zawsze #4: Monarchie w Wielkiej Brytanii
  

  
  Raz & na zawsze to seria, którą ciężko ogarnąć rozumem, ale, o dziwo, świetnie się ją czyta. Tom czwarty Monarchie w Wielkiej Brytanii podtrzymuje ten stan.
Ekstrakt: 70%
[image: Raz i na zawsze #4: Monarchie w Wielkiej Brytanii]
Ostatnio cała Wielka Brytania została wessana w Zaświaty zamieszkiwane przez wszelkiej maści potwory. Mieszkańcy w panice chowają się w swoich domach i jedynie Duncan, jego babcia Bridgette oraz ich przyjaciółka Rose podróżują z miejsca na miejsce. Ze wszystkich sił starają się znaleźć sposób, by wszystko wróciło do normy. Sprawy się jednak komplikują, ponieważ w Zaświatach pojawia się alternatywna wersja króla Artura i wypowiada wojnę temu właściwemu.
Scenarzysta Kieron Gillen potrafi zdrowo namieszać. Tak mocno splątał fabułę z arturiańskimi mitami, że w naszym kraju chyba tylko Andrzej Sapkowski jest w stanie zrozumieć wszystkie nawiązania. Laicy, czy nawet ci, którzy pobieżnie znają legendę o Rycerzach Okrągłego Stołu odpadną w przedbiegach. Czy to oznacza, że mają sobie odpuścić lekturę Raz & na zawsze"? Niekoniecznie. Choć niewątpliwie przydałoby się więcej łopatologicznych wyjaśnień co z czego wynika, to jednak komiks jest tak skonstruowany, że czytelnik nie ma czasu zastanawiać się nad szczegółami. Akcja gna na łeb na szyję i po prostu przyjmuje się na wiarę, że ma być tak, jak proponuje Gillen.
Jeśli zatem Duncan i reszta uciekają przed krwiożerczymi wróżkami, męską Gorgoną czy żądnym anglosaskiej krwi Olbrzymem, nie ma co doszukiwać się w tym sensu, tylko chłonąć przygodę. To samo dotyczy rycerzy, których imiona nic przeciętnym zjadaczom chleba nie mówią, jak Eliold z Camelotu czy Iwajn z lwem, grunt, że trzeba ich pokonać. Wyłączamy mózg i śledzimy akcję, jak w wakacyjnych blockbusterach. Choć ja akurat polecam po lekturze pogrzebanie w necie, by sprawdzić co ważniejsze mityczne postacie. Dzięki temu można odkryć, że może jednak nie wszystko w Raz & na zawsze jest poskładane bez ładu i składu. Po zdobyciu wiedzy można ponownie sięgnąć po album i dopiero wtedy docenia się kunszt i oczytanie scenarzysty.
W odbiorze komiksu niewątpliwie pomaga świetna, bardzo dynamiczna kreska Dana Mory. Dużym plusem jest również to, że choć rysunki są bardzo szczegółowe, prezentując przysadzistych rycerzy w przesadzonych, futurystycznych zbrojach lub potwory z najmroczniejszych koszmarów, wszystko jest bardzo czytelne i nie ma się wrażenia kompozycyjnego chaosu.
Monarchie w Wielkiej Brytanii nie jest pozycją tak wybitną, jakby świadczą o tym cytaty umieszczone na tylnej stronie okładki, ale dostarcza sporo bezpretensjonalnej rozrywki, o którą w tym wypadku chodzi. To solidna kontynuacja, która podtrzymuje pozytywne wrażenie, jakie pozostawiają po sobie kolejne tomy Raz & na zawsze.
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  Skarb dla pokolenia TM-Semic

  Maciej Jasiński

  Jim Aparo, Chuck Dixon, Tom Grindberg, Doug Moench, Graham Nolan, Denny ONeil, Joe Quesada Batman Knightfall #1: Prolog
  

  
  Wydawnictwo Egmont już wcześniej kilka razy przypominało komiksy, które w latach 90. polskim czytelnikom zaprezentował TM-Semic. Tak było choćby z Lobo: Portret bękarta czy Batman/Sędzia Dredd. Tym razem plan jest o wiele większy. Oto w postaci pięciu grubych albumów, i to w ciągu zaledwie dwóch lat, ukaże się zbiór najważniejszych historii z Batmanem, jakie w latach 90. poznaliśmy nad Wisłą. Pierwszy tom, Prolog, to obszerne wprowadzenia do starcia pomiędzy Batmanem i Baneem. To początek wielkiego komiksowego projektu, który trwał niemal cztery lata (od marca 1991 do lutego 1995 roku) i był rozrzucony po wielu seriach ze świata DC.
Ekstrakt: 90%
[image: Batman Knightfall #1: Prolog]
Ten liczący blisko 700 stron album otwiera Venom, który polscy czytelnicy poznali po raz pierwszy jako Venom  Jad w wydaniu specjalnym 4/94, a więc już po Mieczu Azraela, który ukazał się w tym samym roku jako wydanie specjalne 1/94. I już od tego pierwszego zeszytu można się przekonać, co było siłą komiksów z Batmanem wydawanych w latach 90.: przede wszystkim wiarygodność psychologiczna bohaterów i sytuacji, w jakich się znaleźli. Venom rozpoczyna się od sceny, w której Batman próbuje uratować porwaną dziewczynkę i składa jej obietnicę, że przeżyje, jednak nie daje rady podnieść kamienia, za którym jest uwięziona. Choć jest niezwykle silny, ciało ludzkie ma ograniczenia, których nie jest w stanie pokonać zwiększając intensywność treningów. Dlatego gdy nadarza się okazja, aby przy pomocy pewnego preparatu zwiększyć swą siłę, Nietoperz decyduje się go przyjąć. Liczy, że gdy ponownie będzie ratował ludzkie życie, to tym razem da radę.
Dennis ONeil stworzył historię o uzależnieniu, przełamywaniu własnych słabości i przemianie bohatera, który postanowił zerwać z nałogiem, co nie było łatwe i na zawsze pozostawiło ślady w psychice. Venom pozostaje jednym z najciekawszych komiksów z Batmanem, jakie czytałem; to jednak też historia, w której po raz pierwszy pojawia się substancja, dzięki której dokona się przemiana Banea. Jest to pokazane w Zemście Banea. To origin, w którym poznajemy go jako małego chłopca urodzonego w murach więzienia w karaibskiej republice Santa Prisca. Tam będzie dorastał, tam zostanie poddany eksperymentom medycznym i tam wreszcie pozna innych więźniów, z którymi po ucieczce przybędzie do Gotham.
Kolejnym ważnym komiksem w Prologu jest wspomniany już Miecz Azraela. To w nim po raz pierwszy pojawia się Zakon Świętego Dumasa, który wywodzi się z Zakonu Templariuszy. Z pokolenia na pokolenie w zakonie była przekazywana funkcja Azraela, będącego mieczem sprawiedliwości. Nowym Azraelem po śmierci ojca zostaje Jean Paul Valley, który od małego był przygotowywany do pełnienia swego zadania. Jednak przewrotny los doprowadzi do jego spotkania z Batmanem i zapoczątkuje współpracę obu bohaterów. Miecz Azraela narysował Joe Quesadai i zrobił to naprawdę znakomicie. Dynamika plansz i nieschematyczne kadrowanie także dziś robią wrażenie.
Ten album uzupełniają różne krótsze historie, z których na szczególną uwagę zasługują Przysięgi, Barwy wojenne i Oblicza śmierci. Pierwsza z nich opowiada o Gordonie i jego narzeczonej. Zdarzenie, do którego dochodzi w salonie z sukniami ślubnymi, może zaważyć nie tylko na ich planach, ale też życiu. Dwie pozostałe opowieści składają się na cykl z Czarną Maską, którego gang trzęsie środowiskiem przestępczym Gotham. Dużą zaletą tego komiksu są ilustracje, za które odpowiadają Tom Grindberg oraz Trevor Scott. Oczywiście są w tym albumie też słabsze historie, ale pełnią one swoją funkcję przygotowania wydarzeń, które nastąpią i roli, jaką będą w tym pełnili poszczególni bohaterowie. Tak jest np. z komiksem Kostiumy, w którym Jean Paul zostaje zatrudniony w przez Brucea Waynea w ochronie Wayne Corp. Współpracując z Robinem ma okazję dowieść swych umiejętności, jakich nabył w dzieciństwie, gdy ojciec przygotowywał go do roli Azraela.
Zabierając się za czytanie Prologu, ściągnąłem z regału mój zestaw komiksów z TM-Semic, które zawiera ów album. Nie sięgałem do nich co najmniej piętnaście lat, bo było tyle nowych komiksów do przeczytania. I choć traktowałem je jak skarb narodowy i przechowywałem w profesjonalnej folii z tekturką, z przykrością odkryłem, że klejone wydania specjalne ledwo się trzymają, a przy nawet delikatnym rozkładaniu, pękający klej trzeszczy. I choć zachowały swój charakterystyczny zapach farby i papieru, to trzeba mieć świadomość, że z powodu oszczędnej wersji oprawy, za kolejne piętnaście lat mogą być jedynie zbiorem luźnych kartek. To jeszcze jeden ważny argument za tym, że nadeszła dobra pora, aby te komiksy wydać ponownie.
Kolory w edycjach TM-Semic były przyciemnione i przytłumione, co wynikało głównie z chłonności zastosowanego papieru i techniki drukowania. W Prologu są znacznie żywsze, a kreska jest wyraźna i się nie rozmywa. Na plus muszę zapisać również tłumaczenie, a porównanie kilku losowych plansz z Venomu i Miecza Azraela tylko utwierdza w tym przekonaniu. Jednak największą zaletą zbiorczego wydania jest to, że wreszcie jako czytelnik otrzymuję to wszystko w jednym tomie i w odpowiedniej kolejności, a nie rozrzucone po wielu osobnych wydaniach. Jest to w końcu kompletna edycja pokazująca bez żadnych braków ten cały projekt komiksowy ze świata Batmana. Wydania polskie z lat 90. nie rozpieszczały czytelników, pozbawiając ich chociażby okładek części zeszytów. To już drobiazg, ale niezwykle cieszy, że teraz każdy oryginalny zeszyt jest przedzielony okładką, a na jej odwrocie zmieszczono nazwisko jej autora czy autorów.
Ten pierwszy tom pokazuje, że to cykl nie tylko dla pokolenia TM-Semic, które sięgnie po Knightfall na fali sentymentu. To wciąż doskonałe historie, których lektura wciąga, bo w większości mamy tu bardzo dobre scenariusze. Są dużo lepsze niż większość tego, co w ostatniej dekadzie dzieje się w świecie Batmana. Dlatego jeśli ktoś nie zna tych komiksów, powinien koniecznie je przeczytać. Pokolenia TM-Semic nie trzeba przekonywać.
Plusy:
	kompletny zbiór historii, które poprzedziły starcie Batmana z Baneem
	w znacznej części świetne historie i ilustracje
	kultowe komiksy Venom oraz Miecz Azraela
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	kilka słabszych historii
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  Tylko wkrętacza brakuje

  Marcin Osuch

  Andy Hirsch Skały i minerały  od jaskiń do kosmosu
  

  
  Nasza Księgarnia swoje komiksowe serie wydaje bez szaleństw, ale z dużą regularnością. Tak było z Fistaszkami, tak jest i z serią Naukomiks. Edycja Fistaszki już, niestety, się skończyła, natomiast druga seria cały czas się rozwija, czego najlepszym przykładem jest tom Skały i minerały. Od jaskiń do kosmosu.
Ekstrakt: 80%
[image: Skały i minerały  od jaskiń do kosmosu]
Podtytuł jest nie do końca precyzyjny, bo od strony merytorycznej album zaczyna się od kosmosu, a dokładniej od Wielkiego Wybuchu. Nie jest to pierwszy Naukomiks, który o Wielkim Wybuchu wspomina i trudno się dziwić, a w przypadku Skał i minerałów konieczne jest wyjaśnienie krok po kroku kolejnych etapów tworzenia się materii we Wszechświecie. Autorem komiksu jest Andy Hirsch i na polskim rynku jest to już jego trzecia pozycja z tego cyklu (wcześniej były Koty i Psy). Podobnie jak we wszystkich odsłonach Naukomiksu wiedzę zawartą w komiksie zgłębiamy z pomocą przewodników, tym razem jest to Sedona, doświadczona i bardzo energiczna pani geolog oraz Wally, rezolutny nastolatek.
Sedona w uproszczony, ale logiczny sposób tłumaczy, jak wyrzucona materia zaczyna tworzyć gwiazdy i jak procesy wewnątrz tych ciał niebieskich prowadzą do powstawania kolejnych pierwiastków. A w wyniku wybuchu supernowych cała ta materia ponownie wyrzucana jest w bezkresną przestrzeń, gdzie poszczególne pierwiastki łączą się, tworząc pierwsze minerały i kryształy. Rzecz o tyle ciekawa, że taki minerał znaleziony na Ziemi (w komiksie przykładowo podany jest chondryt) musiał pochodzić z meteorytu, który spadł na powierzchnię naszej planety. To niezwykle pobudza wyobraźnię, ale trzeba przyznać, że procesy powstawania minerałów i skał ziemskich zostały przedstawione w komiksie równie zajmująco. Poznajemy budowę kuli ziemskiej od skorupy po jądro, dowiadujemy się, jak i dlaczego poszczególne skały zamieniają się miejscami (kwestia gęstości), a także w jaki sposób wydostają się na powierzchnię naszej planety.
Czytając ten komiks, można odnieść wrażenie, że tytułowe skały i minerały są tylko pretekstem do omówienia procesów tektonicznych zachodzących na powierzchni naszej planety. Ba, niektóre rysunki i wątki przypominają jak żywe pamiętne wykłady profesora T.Alenta przed wyprawą wkrętaczęm z XV księgi przygód Tytusa, Romka i ATomka. Jednak po głębszym zastanowieniu to wszystko ma sens. Składu i właściwości poszczególnych minerałów nie da się rozpatrywać w oderwaniu od historii ich powstania, a że przy okazji poznajemy historię kształtowania się Ziemi? Tym lepiej.
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  Czy to koniec Spider-mana?

  Agata Włodarczyk

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

  
  Pod koniec Czerwonego alarmu Norman Osborn, pozbawiony mocy, ale wciąż pragnący być najgorszym złolem ze Złowa antagonista Pajączka, opracował plan i doprowadził do jego realizacji: oto zyskał czerwonego symbionta i stał się Czerwonym Goblinem.
Ekstrakt: 80%
[image: Amazing Spider-Man Globalna sieć #10: Odejść z hukiem]
Peterowi Parkerowi wciąż układa się średnio w cywilnym życiu, a już niedługo superbohaterowanie również ugryzie go w zadek i to porządnie. Osborn nie spoczął bowiem na laurach po zdobyciu Carnagea  zemsta na Pajączku w końcu nie dokona się sama. Porywając, mordując i wymuszając informacje, zbiera dane, by uderzyć w najczulsze miejsce swojego przeciwnika. W tym czasie redaktorzy naukowi z Daily Bugle próbują namierzyć niezwykły materiał, by uratować bratanka jednego z reporterów gazety, posiadającego resztki tyrowego posągu.
Powiedzieć, że w Odejść z hukiem, ostatniej części Globalnej sieci, za którą odpowiada Dan Slott, dzieje się dużo, to jak nic nie powiedzieć. Nie powinno nas to dziwić, w końcu dotarliśmy do momentu, w którym udoskonalony, przypakowany i pałający żądzą zemsty superzłoczyńca uruchamia wszystkie swoje zasoby, aby raz na zawsze pozbyć się swojego śmiertelnego wroga. Pościgi, wybuchy i walki są na porządku dziennym  w takim samym stopniu, jak rany i ocieranie się o śmierć w przypadku superbohaterów wezwanych na pomoc przez rannego i poniżonego Petera. Stuart Immonen, ponownie odpowiedzialny za rysunki w tej części albumu, świetnie poradził sobie z oddaniem dynamiki wszystkich starć i eksplozji, których znalazło się w tomie sporo.
Slott naprawdę nieźle prowadzi tę historię, trzymając nas długo w niepewności, czy aby jednak nie pogrąży, czy nie zabije Spider-mana bądź innych naszych znanych i lubianych, wspierających naszego protagonistę postaci. Happy end nie jest taki oczywisty.
Co ciekawe, pomimo niezaprzeczalnie pierwszoplanowej roli Spider-mana i Czerwonego Goblina, dostajemy również całkiem nieźle poprowadzone postaci drugo- i trzecioplanowe, które nie pozostają pasywne i łatwo się nie poddają. Ciocia May, MJ, ale również J. Jonah Jameson nie składają broni. Doskonale zobaczyć, że są to bohaterowie występujący nie tylko w rolach dam czy dżentelmenów w opałach.
Odejście z hukiem wieńczy jeszcze jeden zeszyt, uroczo nawiązujący do kończących większość Marvelowskich filmowych adaptacji scen po napisach. W tej nieco katartycznej opowieści od Slotta zobaczymy Pajączka z sąsiedztwa w jego najlepszej formie. Narysowana przez Nicka Bradshawa, Humberta Ramosa, Giuseppe Camuncoli, Stuarta Immonena i Marcosa Martína opowieść wyróżnia się nie tylko tonem  nie mamy do czynienia z zagrożeniem mogącym doprowadzić do końca świata  ale również odmiennym, lżejszym rysunkiem, nawiązującym stylem do starszych przygód Ścianołaza. Taka miła chwila oddechu.
Odejście z hukiem to prawdziwe  no cóż  odejście z hukiem. Spider-man mierzy się z naprawdę potężnym wrogiem, wydawałoby się pozbawionym jakichkolwiek słabych punktów, dążącym do przejęcia władzy nad  prawdopodobnie  wszystkim. To niełatwa przeprawa, której pozytywne rozwiązanie nie jest takie oczywiste. Finałowy album, wypakowany akcją po kokardkę, to dobre, dynamiczne zakończenie Globalnej sieci.
Zalety
	akcja prowadzona w sposób poddający w wątpliwość, czy aby na pewno wszystko dobrze się skończy
	oddanie sprawczości bohaterkom i bohaterom drugoplanowym
	porządnie oddane sceny walki
	przyzwoicie bezwzględny antagonista
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  Grzechy młodości

  Marcin Knyszyński

  Hergé Przygody Tintina #1 (wyd. zbiorcze)
  

  
  Pod koniec ubiegłego roku Egmont sięgnął po klasykę chyba największego kalibru. Przygody Tintina Georgesa Prospera Remiego to komiksowe stare kino, archeologia, muzeum i podróż w czasie w jednym. Dziś mija dokładnie dziewięćdziesiąt pięć lat od debiutu postaci zabawnego belgijskiego reportera na łamach Le Petit Vingtième, młodzieżowego dodatku do gazety Le Vingtième Siècle. Przeczytajmy trzy pierwsze opowieści o jego przygodach.
Ekstrakt: 50%
[image: Przygody Tintina #1 (wyd. zbiorcze)]
Chyba każdy fan komiksu przynajmniej słyszał o Tintinie. Wymyślił go belgijski grafik, wspomniany Georges Prosper Remi, pseudonim Hergé  od zamienionych miejscami inicjałów swego pierwszego imienia i nazwiska. Właściciel prawicowej, katolickiej gazety Le Vingtième Siècle postanowił dołączać w czwartki specjalny dodatek dla młodzieży, którego redakcję powierzył właśnie Hergéowi  dominować miały w nim obrazkowe historie edukujące w pewien sposób młodych odbiorców. Pojęcie komiksu nie było w 1929 roku sprecyzowane i jasno zdefiniowane, były to takie tam obrazki ze śmiesznymi gagami, bez trzymania się logiki czy sensu  zatem było to medium wdzięczne do tego celu. Tintin, dwudziestoletni (mniej więcej) młody mężczyzna i jego przezabawny pies Miluś (Milou) pojawiali się na łamach Le Petit Vingtième przez cały rok 1929 i początek 1930, aby doczekać się w końcu zbiorczego wydania pod tytułem Tintin au pays des Soviets, czyli Tintin w kraju Sowietów. Wydawnictwo Egmont zamieściło w pierwszym zbiorczym tomie Przygód Tintina tę właśnie opowieść oraz dwie kolejne, równie głośne co kontrowersyjne  Tintin w Kongo i Tintin w Ameryce. Tak, kontrowersyjne, ale  co niezwykle istotne  niekoniecznie reprezentatywne, jeśli chodzi o całość serii liczącej łącznie dwadzieścia cztery albumy.
Tintin jedzie na wschód, aby przybliżyć młodym belgijskim czytelnikom realia w dopiero co powstałym Związku Radzieckim. Agenci GPU, wysłani przez sowieckie władze w celu powstrzymania Tintina, nie mogą dopuścić, aby jego relacja ujrzała światło dzienne, a prawda o życiu w komunistycznym kraju wyszła na jaw. Tintin co chwila pojedynkuje się z podejrzanymi typkami, ląduje w więzieniu, potem ucieka i przygląda się niedoli mieszkańców Kraju Rad, później znowu walczy, ucieka, wpada w pułapki, aż w końcu bez żadnej wyraźnej puenty wraca do Belgii i witany jest na lotnisku przez rozemocjonowane tłumy. Hergé bardzo chciał potem wysłać Tintina na przeciwną stronę barykady, ale zrobił to dopiero w odcinku trzecim. Wcześniej jego przełożony zlecił mu napisanie zestawu historyjek o podróży nieustraszonego reportera do Konga Belgijskiego, będącego jeszcze dwadzieścia lat temu prywatną własnością króla Leopolda II i zaludnioną przez kilka milionów niewolników. Tintin w Kongo miał uzasadnić i nieco ocieplić wizerunek Belga-kolonisty, słynącego przecież z wyjątkowego okrucieństwa wobec podbitych obszarów. Tintin i Miluś motywują leniwych tubylców do pracy, polują na zwierzęta, odwiedzają misyjną szkołę i próbują odkryć tożsamość śledzącego ich podejrzanego typa. No a w trzeciej części trafiamy w końcu do Ameryki epoki Ala Capone. Tu również ma zadanie do wykonania  rozpracować chicagowską mafię i pomóc bezradnej amerykańskiej policji schwytać przestępców. I znowu mamy znany schemat  dziwne typki śledzą naszych bohaterów i zastawiają na nich pułapki, ci z nich uciekają, pokonują co chwila kolejnych mafiosów-kretynów, a nawet w międzyczasie rozprawiają się z niecnymi czerwonoskórymi dybiącymi nieustannie na życia białych ludzi.
Ja to wszystko piszę celowo z przekąsem. Znane są kontrowersje wokół komiksów z Tintinem, zwłaszcza te dotyczące właśnie trzech pierwszych albumów. Powszechnie przyjęło się mówić, że Tintin był narzędziem propagandy i trudno odmówić temu stwierdzeniu racji. Bolszewicy to bez wyjątku albo debile, albo zdecydowanie źli ludzie. Kongijczycy to śmierdzący lenie, idioci mówiący tylko bezokolicznikami i patrzący maślanymi oczyma na białego pana. Taka bezosobowa, czarna masa pełna rąk i nóg, jaką widzieli Europejczycy w Jądrze ciemności Conrada, czyli bardzo ostrej rozprawie z belgijskim kolonializmem. Amerykanie to przestępcy, drapieżni kapitaliści i oszaleli konsumpcjoniści. A Indianie są jak jeden mąż wrogo nastawieni. Ba, warto zwrócić uwagę na samą postać Tintina, Europejczyka, Belga. Jest niby bez wad  człowiek o wielu talentach, niepokonany mistrz walki wręcz, spec od techniki i pojazdów wszelakich, strzelec wyborowy, genialny naukowiec, nadzwyczaj sprawny sportowiec, dobroczyńca, silny, mądry, nadzwyczaj inteligentny. Jednocześnie jest mało empatyczny (przynajmniej wobec afrykańskich tubylców), gruboskórny, zabija zwierzęta bez opamiętania, obdziera małpy ze skóry, traktuje innych z nieustającą wyższością. Tintin taki właśnie jest w pierwszych trzech albumach  ale przede wszystkim jest mało realny, bardzo papierowy i zdecydowanie umowny. Jak o rok starsza od Tintina Myszka Miki.
Czy zatem Przygody Tintina to głównie dziecko propagandy? Tak, ale nie do końca. Wielce krzywdzącym byłoby postrzeganie pierwszych opowieści o przygodach młodego reportera tylko przez ten pryzmat. Jest to głównie dziecko swoich czasów, panujących stereotypów, powierzchowności, młodości, braku doświadczenia i świadomości. Hergé nie robił gruntownego researchu, nie pojechał do Związku Radzieckiego, Konga czy Stanów Zjednoczonych. Miał ledwo dwadzieścia dwa lata, czytał to, co miał pod ręką albo to, co wskazywał mu przełożony, wyobrażał sobie sytuacje w opisywanych krajach tak, jak każdy inny Europejczyk pozbawiony szerokiej wiedzy. A w niektórych przypadkach wcale daleko nie odbiegał od prawdy  mimo wyraźnej przesady, wyolbrzymienia i karykatury bardzo celnie trafiał w Sowietów (głównie) czy Amerykanów (już mniej). Trudno jest zarzucać Hergéowi złą wolę.
Żaden z trzech pierwszych albumów nie miał scenariusza, pisany był naprędce, na zasadzie cotygodniowej improwizacji. Wszystko to jest oczywiście jeszcze bardzo naiwne, tendencyjne, pozbawione realizmu i logiki, ale zaskakująco dobre, jeśli chodzi o typowo slapstickowe podejście. Kopniak w tyłek, bomba pod krzesłem, kolizja z pociągiem, ucieczka przed płonącym paliwem, przebieranki, bijatyki, upojenie niedźwiedzia, zapalone cygaro w pomieszczeniu pełnym dynamitu. Hergé siadał w weekend przed nadchodzącym czwartkiem i coś tam na szybko wymyślał. Rysował szybko i w charakterystyczny sposób. W pierwszym, czarnobiałym i nigdy niepokolorowanym odcinku widać, że jest początkującym rysownikiem. Szczątkowe tła, wielkie uproszczenia i spore niekonsekwencje graficzne stopniowo zanikają w kolejnych albumach. To wtedy właśnie Hergé wypracował swoją graficzną metodę, nazwaną potem ligne claire, czyli czysta linia. Wyraźne, mocne kontury, bez kreskowania, cieniowania i kontrastu. I nie była to tylko fantazja Hergéa  tę metodę wymusiła również specyfika druku. Duże ilości tuszu nie drukowały się wtedy dobrze, rozmazywały się po arkuszu  stąd konieczność stosowania precyzyjnych, wyraźnych linii.
Autor nazywał trzy pierwsze odcinki grzechami młodości. Przerysowywał je też i korygował  na przykład Tintin w Kongo w wydaniu Egmontu jest już poprawiony i nie znajdziemy tam pewnych jeszcze bardziej kontrowersyjnych treści, które były w oryginale. W drugim tomie, wydanym  ciekawostka  jednocześnie z pierwszym, znajdziemy cztery kolejne przygody Tintina. I znów będziemy podróżować po całym świecie. No i czekają nas już wyraźnie lepsze odcinki.
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  Tort i świeczki dla Batmana

  Maciej Jasiński

  Grant Morrison, Ivan Reis, Eduardo Risso, Scott Snyder, Marv Wolfman, Chip Zdarsky Batman - Detective Comics #1027
  

  
  Jakiś czas temu wydawnictwo Egmont zaprezentowało polskim czytelnikom album wydany z okazji tysięcznego numeru serii Batman Detective Comics. Tym razem otrzymujemy natomiast album jubileuszowy oznaczony numerem 1027. Skąd jego wyjątkowość? Otóż właśnie w 27. numerze Detective Comics pojawił się po raz pierwszy Batman. Było to 1939 roku, a dziś ponad 80 lat później jest jednym z najbardziej rozpoznawalnych i najpopularniejszych bohaterów komiksowych.
Ekstrakt: 80%
[image: Batman - Detective Comics #1027]
Ów jubileusz postanowiono uczcić w najlepszy możliwy sposób  zapraszając znanych i doświadczonych twórców do tego, żeby opowiedzieli krótkie historie z udziałem Batmana. I choć lista nazwisk robi wrażenie, to jak to zawsze bywa w takich zbiorach, mamy do czynienia z lepszymi i gorszymi komiksami. Na szczęście tych drugich jest niewiele.
Album otwiera Pułapka, w której Peter J.Tomasi dokonuje swoistego przeglądu przeciwników, z którymi przez dekady zmagał się Batman. To dobre wprowadzenie wplecione w historię, w której Mroczny Rycerz próbuje wyswobodzić się z więzów. Zawodzi nieco Brian Michael Bendis. Przygotowana przez niego historia zatytułowana Klasa mistrzowska rozpoczyna się intrygująco, jednak samo wyjaśnienie zagadki, którą starał się rozwikłać Batman ze wszystkimi swoimi pomocnikami  nieco rozczarowuje. Dużo ciekawsze są Najlepsze życzenia duetu Matt Fractioni Chip Zdarsky, w których autorzy w interesujący sposób przedstawili na przestrzeni wielu lat różne odsłony pościgu za Jokerem. Greg Rucka i Eduardo Risso ukazują jedną z plag, jakie zalały Gotham i nadzieję na jej powstrzymanie. Świetna jest również Opowieść o duchach i to zarówno jeśli chodzi o scenariusz (James Tynion IV) i ilustracje (Riley Rossmo). Batman i Robin muszą skorzystać z pomocy Deadmana aby rozwikłać sprawę dotyczącą duchów.
Komiks Najważniejszy, który narysował John Romita Jr. to nie tylko okazja do pokazania jego możliwości graficznych, ale też całkiem sensowna historia. Zupełnie inaczej jest w przypadku Odysei, bo przedstawiona w nim krótka opowieść jest pełna dziur i pozbawionych logiki zdarzeń. Nie zwiódł za to duet Grant Morrison i Chris Burnham oraz para Tom King i Walter Simonson tworzący historie z ciekawą puentą. Natomiast Scott Snyder postawił na wielkie starcie, ale nie wyszedł z niego zwycięsko. Natomiast Pokolenia: Pęknięcie to wstęp do większej fabuły  całkiem intrygujący i zachęcający do sięgnięcia po Pokolenia. Zamykający ten tom Prezentto komiks znany polskim czytelnikom z albumu Batman Detective Comics tom 5  Wojna Jokera. Ale to bardzo dobra historia, więc można przeczytać jeszcze raz.
Album uzupełnia kilkadziesiąt stron okładek. Wiele z nich to naprawdę znakomite dzieła, zwłaszcza te, które wykonali Lee Bermejo, Peach Momoko, Ben Oliver i Bill Sienkiewicz.
Recenzowany jubileuszowy zbiór jest dużo lepszy niż ten z numerem 1000. Nie są to może komiksy wybitne, ale w większości takie, które bardzo przyjemnie się czyta i ogląda. W kilku przypadkach czuć, że krótka forma stanowiła zbyt duże ograniczenie i żeby zmieścić wszystko, autorzy w końcówce dokonywali skrótów i uproszczeń. Jednak zdecydowana większość dobrze rozplanowała plansze i zdołała zawrzeć na nich ciekawą opowieść oraz zakończyć to dobrą lub zaskakując puentą. Z pewnością warto sięgnąć po ten album.
Plusy:
	sporo bardzo dobrych historii
	oprawa graficzna wielu komiksów
	bogata galeria okładek alternatywnych


Minusy:
	kilka słabszych komiksów
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  Pomysłowy tata

  Maciej Jasiński

  Sualzo, Silvia Vecchini Bartłomiej i Karmelek #1: Najlepsze miejsce
  

  
  W 2021 roku wydawnictwo Egmont rozpoczęło wiele serii dla dzieci. Są wśród nich zarówno tytuły dla uczniów szkół podstawowych, jak i o wiele prostsze historie dla przedszkolaków. I właśnie do tej młodszej grupy są skierowane komiksy z cyklu Bartłomiej i Karmelek. Otrzymały one kategorię Mój pierwszy komiks 5+ i w pełni należy się zgodzić z taką oceną.
Ekstrakt: 80%
[image: Bartłomiej i Karmelek #1: Najlepsze miejsce]
Bartłomiej to tata osiołek, natomiast Karmelek to jego mały synek. Ojciec jest bardzo pomysłowy i potrafi opowiadać ciekawe historie. Na tej koncepcji zbudowano fabuły pierwszych dwóch tomów. W Najlepszym miejscu Karmelek jest znudzony wędkowaniem. Wie, że jego koledzy i koleżanki wybrali się w różne ciekawe miejsca, które on też chciałby odwiedzić. I Bartłomiej mu to umożliwia dzięki  jak można się domyślić  sile wyobraźni, która zaniesie ich nawet na Księżyc. Natomiast Genialna niespodzianka opowiada o przygotowaniach do imprezy urodzinowej Karmelka. A choć nie wszystko poszło tak, jak miało być, to solenizant i zaproszeni goście i tak się świetnie bawili. A Bartłomiej? Cóż, kilka razy o mało nie dostał zawału, ale poradził sobie z wszelkimi komplikacjami.
To historie oparte na dowcipie sytuacyjnym. Autorzy często rzucają bohaterów w dziwne i absurdalne akcje. Przykładowo Bartłomiej musi zrobić szybko rakietę z kosza na śmieci, aby dogonić balon, którym odlecieli uczestnicy urodzinowej imprezy. Dzieci doskonale wyczuwają, że takie zdarzenia nie miałyby miejsca w prawdziwym świecie, więc nie trzeba dodawać nie róbcie tego w domu i przejmować się, że ktoś będzie próbował naśladować bohaterów. Te zdarzenia mają po prostu bawić i to się udaje. Do minimum jest za to ograniczony humor słowny, ale i bez niego to bardzo śmieszne komiksy.
Oprawa graficzna ma swój urok. Ładnie dobrane kolory, nietypowe kadrowanie, gdy akcja stwarza ku temu warunki (np. odlot balonu, aby podkreślić, że jest bardzo wysoko, a mały Bartłomiej krzyczy z dołu: Kto odwiązał balon?!)  sprawiają, że dzieciom to się spodoba, a i rodzice z pewnością docenią rysunki Sualzo.
To dobre komiksy do pierwszych prób samodzielnego czytania albo czytania z pomocą rodziców, dziadków lub rodzeństwa. Tekstu nie jest dużo, a zastosowana czcionka jest prosta, co z pewnością ułatwia rozpoznawanie liter i składanie wyrazów. To ciepłe historie, pełne pozytywnych emocji (więź ojca z synem  co nie jest częstym motywem w komiksach dla najmłodszych), ale i absurdalnych zdarzeń pobudzających wyobraźnię dziecka.
Plusy:
	zabawne przygody bohaterów
	ładna oprawa graficzna
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  Patrz - nie myśl

  Piotr Pi Gołębiewski

  Grun, Sylvain Runberg Łowcy relikwii
  

  
  Łowcy relikwii autorstwa Gruna i Sylvaina Runberga to komiksowy odpowiednik współczesnego kina science fiction. Wizualnie to majstersztyk, zaś jeśli chodzi o fabułę no, to ten tego
Ekstrakt: 60%
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Po potężnej, międzygalaktycznej wojnie religijnej, pojawiło się czterech bogów, którzy ustanowili pokój. Nie brakuje jednak takich, którzy po kryjomu pozostają wyznawcami starych wierzeń. Tytułowi łowcy relikwii działają na ich zlecenie. To odkrywcy i przemytnicy rzeczy niegdyś uznawane za święte. Tacy, jak seksowna alkoholiczka Xia i jej zamaskowany towarzysz Mały Mercur. Ponieważ są jednymi z najlepszych w swoim fachu, zgłasza się do nich niejaki Sir Uranos z wyjątkowo trudnym zadaniem. Ma im w tym pomóc Vitellius, były centurion, który zdezerterował z Boskich Legionów.
Nie jest to może wyjątkowo oryginalne zawiązanie akcji, ale w prostocie siła. Fabuła mogła podążyć wieloma ścieżkami, od zwykłej opowieści awanturniczej, rozgrywającej się na rubieżach kosmosu, przez zahaczenie o wielką politykę, po metafizyczną podróż w głąb siebie kończąc. Scenarzysta Sylvain Runberg postanowił pomieszać wszystko po trochu. I być może wyszłoby z tego coś lepszego, gdyby nie to, że nie pisał obszernej sagi science fiction, a jedynie stustronicowy album. W związku z tym zmuszony był pójść na skróty. Odbiło się to negatywnie na wiarygodności wydarzeń, które stają się zbiorem szczęśliwych zbiegów okoliczności, a także na tym, jak odbieramy głównych bohaterów.
Choć na okładce dumnie pręży się trójka łowców relikwii, wyglądająca jakby byli najlepsi w swoim fachu, szybko okazuje się, że to dziwaczna zbieranina, która nie powinna cało wyjść z debiutanckiej misji. Seksowna i wredna Xia to alkoholiczka, w ekspresowym tempie niszcząca sobie wątrobę przy pomocy alkoholu przeznaczonego dla obcych form życia. Mały Mercur, który wydaje się najrozsądniejszy z całej trójki chyba nigdy nie zdejmował swojego uniformu, ponieważ będąca jego wieloletnią partnerką Xia chyba nigdy nie widziała jego twarzy. Tak przynajmniej można wywnioskować z fabuły, co czytelnikowi ma zapewnić twist fabularny. Natomiast wyglądający na niebywałego twardziela Vitellius to mięczak jakich mało. Nie dość, że w zasadzie bardziej przeszkadza, niż pomaga, zwracając na siebie uwagę Boskich Legionów, to jeszcze cierpi na kosmiczną chorobę lokomocyjną.
Niestety z samą akcją nie jest lepiej. Bohaterowie podejmują irracjonalne decyzje, samemu pakując się w kłopoty. A ponieważ są fachowcami i twardzielami, wszystko puentują niezbyt wyszukanymi docinkami. Jak choćby żarty Xii z Vitelliusa, który ślubował czystość ciała. W efekcie nasi łowcy relikwii nie wzbudzają sympatii i ich los szybko staje się czytelnikowi obojętny. A najgorsze, że ich relacja nie ewoluuje w żadnym konkretnym kierunku. Z tego powodu dziwię się Sir Uranosowi, że zdecydował się wynająć akurat tę trójkę. Dysponując potężnymi środkami finansowymi byłoby go stać na małą armię, która sprawnie zdobyłaby to, czego szuka. Zwłaszcza, że chyba i tak niespecjalnie zależało mu na dyskrecji.
Żadnych zastrzeżeń nie można mieć za to do fenomenalnej oprawy graficznej komiksu, za którą odpowiada francuski artysta ukrywający się pod pseudonimem Grun. Preferuje duże, wyraźne kadry z czytelnie przedstawionymi postaciami. Czasem pozwala sobie jednak na całostronicowe pejzaże obcych planet, dając upust swojej wyobraźni. Dla tych rysunków można przymknąć oko na koślawą fabułę.
Jak zatem widać Łowcy relikwii nie są pozycją, którą łatwo ocenić. Scenariuszowo jest bowiem średnio, za to warstwa graficzna jest jak najbardziej warta poznania, zwłaszcza, że Lost in Time znów stanęło na wysokości zadania i eleganckie przygotowało album, serwując twardą oprawę i powiększony format, dzięki czemu walory estetyczne jeszcze bardziej przykuwają uwagę. Aż się robi szkoda zmarnowanego potencjału.
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  Ku lepszemu

  Marcin Knyszyński

  Hergé Przygody Tintina #2 (wyd. zbiorcze)
  

  
  Jednocześnie z pierwszym zbiorczym tomem Przygód Tintina otrzymaliśmy tom drugi. O ile komiksy stanowiące zawartość pierwszego zbioru, Hergè nazywał grzechami młodości, tak te zamieszczone w zbiorze drugim mogą być podane za przykład dobrej i skutecznej nauki na owych błędach. Komiksy z Tintinem zaczęły przybierać kształt, z jakiego są po latach bardzo dobrze znane.
Ekstrakt: 70%
[image: Przygody Tintina #2 (wyd. zbiorcze)]
Na pewno wielką zasługą jest to, że w latach czterdziestych i pięćdziesiątych wszystkie cztery zeszyty, składające się na omawiany dziś album, zostały gruntownie poprawione, okrojone, mocno przerysowane i pokolorowane. Pierwotnie Tintin wychodził w czarno-białych odcinkach między 1934 a 1938 rokiem w młodzieżowym dodatku do gazety Le Vingtième Siècle  zaraz po zakończeniu publikacji danej opowieści wydawany był album zbiorczy (począwszy od Cygar faraona, otwierających drugi tom Przygód Tintina, ukazywały się one pod egidą bardzo popularnego belgijskiego wydawnictwa Casterman). Cygara faraona, Błękitny lotos, Pęknięte ucho i Czarna wyspa  oto zestaw na dzisiaj.
Cygara faraona rzucają Tintina i Milusia do Egiptu, Arabii Saudyjskiej i Indii. Nasz bohater, zaintrygowany opowieścią poznanego przypadkiem profesora Cyklonika, postanawia odnaleźć skarb faraona Kisha-Kosha. W tle oskarżenia o przemyt narkotyków, ucieczka przed najróżniejszymi zbójami i stróżami prawa (często okazuje się, że niewiele ich różni), czy przygody w indyjskiej dżungli lub na dworze maharadży. Wydarzenia Błękitnego lotosu wynikają bezpośrednio z przygód wcześniejszych. Tintin udać się musi do Państwa Środka zagrożonego japońską inwazją, aby rozpracować tam kolejny gang przemytników  tym razem opium. Mnóstwo pościgów, slapstickowych gagów i wariactwa, choć w tle mamy przerażającą perspektywę nadchodzącej wojny. Pęknięte ucho to z kolei wyprawa do Ameryki Południowej w pościgu za złodziejami magicznego fetyszu plemienia Arumbayów. Tintin i Miluś trafiają do fikcyjnego państwa San Teodoros targanego nie tylko nieustannymi niepokojami wewnętrznymi i zamachami stanu, ale i narastającym konfliktem z sąsiednim Nuevo Rico. A na koniec udajemy się do północnej Szkocji i na tytułową Czarną wyspę, lekko przerażające miejsce spowite tajemniczą mgłą, na którym wybudowano owiany złą sławą zamek Ben More. Złowieszczy doktor Müller i jego gang fałszerzy banknotów musi zostać powstrzymany. Któż lepiej nadaje się do tego zadania niż Tintin, młody chłopak, który już na dobre rzucił karierę dziennikarza i został detektywem poszukującym przygód, a także często wyręczającym miejscowe służby zatrudniające zazwyczaj ofermy i niezguły.
Cygara faraona i Błękitny lotos, te dwie powiązane ze sobą historie, to punkt zwrotny, nowa jakość i komiksy, które wyznaczyły w końcu kurs dla całej serii. Przede wszystkim mają one wreszcie jakąś oś fabuły, może pozostawiającą jeszcze nieco do życzenia, ale przynajmniej istniejącą. Na pewno duże znaczenie ma fakt, że sporo niepotrzebnych rzeczy wyrzucono  wszak te sześćdziesiąt dwie strony każdego z tych odcinków, to efekt przycięcia z ponad setki. Nie ma już przypadkowych i byle jak połączonych scen, tutaj wszystko (prawie) do siebie pasuje i wynika jedno z drugiego, mimo iż nadal było pisane bez wcześniej przygotowanego scenariusza  Hergè wciąż pracował w reżimie cotygodniowej improwizacji. Celem komiksu nie jest już w głównej mierze prezentacja sytuacji w danym kraju (Związku Radzieckim, Kongu Belgijskim, Stanach Zjednoczonych), ale właśnie fabuła i przygoda  elementy wcześniej zaniedbywane i służebne wobec idei. Dzieje się nadal bardzo dużo i według wypróbowanych schematów  pościgi, ucieczki, więzienia, tajemniczy prześladowcy, niewiarygodne zbiegi okoliczności, handel bronią, przemyt narkotyków, bijatyki. Czasami jest tego za dużo, zbyt łatwo przychodzi autorowi wykorzystywanie tychże motywów i schematów  ale to z czasem również się zmieni. Pojawiają się w końcu charakterystyczne postacie serii, jak doktor Müller, profesor Cyklonik, milioner Rastapopulos i moi ulubieńcy  Tajniak i Jawniak, jeden z najzabawniejszych duetów w historii komiksu. Nadal nie ma kobiet w Przygodach Tintina, a i czas na kapitana Baryłkę dopiero nadejdzie.
Hergè wykorzystywał wiele popularnych wówczas kulturowych motywów. Wzrost zainteresowania powieściami kryminalnymi, odkrycie grobowca Tutanchamona, walka z handlem narkotykami, przemytem, nielegalnym handlem bronią, a także zainteresowanie odległym Orientem czy Ameryką Łacińską. Egipt, Arabia Saudyjska, Indie, Chiny, Japonia, a potem Boliwia i Paragwaj  choć te akurat zakamuflowane. Hergè już nie chciał edukować  chciał po prostu opowiedzieć fajną historię. Nadal posiłkuje się pewnymi stereotypami i upraszcza gdzieniegdzie, ale teraz jest jakoś sympatyczniej, dojrzalej i łagodniej. No i rzetelniej.
Autor tym razem przysiadł fałdów, poczytał więcej i skorzystał z pomocy innych. Na przykład przy pisaniu Błękitnego lotosu współpracował z chińskim studentem mieszkającym i uczącym się w Belgii. Ten pomógł mu naprawdę zrozumieć Chiny i ich kulturę. Chińczycy pojawili się wcześniej jako kaci wykorzystywani w radzieckich pokojach przesłuchań  teraz ich wizerunek uległ ociepleniu. Tintin jest o wiele bardziej wrażliwy na krzywdę innych nacji niż w czasach wyprawy do Konga  broni małego Chińczyka przed agresją białego faceta, który chciał bez najmniejszego powodu stłuc żółtka. Japończycy z kolei są jednoznacznie źli (tu Hergè nie chciał szukać szarości i drugich den)  w czasach publikacji Błękitnego lotosu Mandżuria była okupowana od trzech lat, a już za dwa lata miała rozpętać się II wojna chińsko-japońska.
Ameryka Południowa była w oczach Hergèa i Tintina miejscem, gdzie nie było chyba miesiąca bez jakiegoś wojskowego przewrotu. San Teodoros i Nuevo Rico walczą dokładnie tak jak Boliwia i Paragwaj o Gran Chaco, sporny obszar, bogaty w ropę naftową. Pojawiają się cyniczni Amerykanie, gotowi skłócić wszystkich dookoła i wydrenować z rzeczonej ropy kolejne miejsce na świecie. Pęknięte ucho wszystko to rewelacyjnie pokazuje i celnie punktuje. Czarna wyspa z kolei to wyraz fascynacji belgijskiego twórcy Wielką Brytanią, sentymentalny powrót do czasów, w których mieszkał w tym kraju. Zwraca też uwagę na politykę (wzrost zagrożenia ze strony rosnącej w siłę III Rzeszy), popkulturę (King Kong), czy inne kulturowe tropy  potwór z Loch Ness, zamglone szkockie wrzosowiska, czy gotyckie zamczyska. Ostatnia opowieść drugiego tomu Przygód Tintina to zwykła przygodówka, szalona i zwariowana, świetnie poprowadzona fabularnie i narysowana (choć podkreślę jeszcze raz  to nie są oryginały, lecz poprawione wersje).
Pod koniec lutego otrzymamy tom trzeci. To będą jeszcze lepsze komiksy  nie przegapmy ich zatem.
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  Przeciwstawić się losowi

  Paweł Ciołkiewicz

  Igor Barańko Mahabharata #1: Klątwa Amby
  

  
  Igor Barańko mierzy się z monumentalnym dziełem literatury indyjskiej. Mahabharata nazywana często piątą Wedą i uznawana za najdłuższy utwór na świecie, zawiera historię starożytnych Indii, w której splatają się ze sobą losy bogów i ludzi. Choć na okładce komiksu, obok nazwiska rysownika znajdujemy imię Wjasy Dwaipajana jako autora poematu, to uznaje się dziś, że Mahabharata powstawała na przestrzeni wieków, jako utwór ustny przekazywany, z nieuniknionymi rzecz jasna modyfikacjami, z pokolenia na pokolenie.
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Autor rozpoczyna swoją wędrówkę poprzez meandry tej opowieści na polu bitwy. Wspólnie z mitycznym narratorem, czyli Wjasą kroczymy pomiędzy ciałami poległych wojowników, by odnaleźć leżącego na łożu strzał Bhiszmę. Choć jego ciało przeszywa tysiąc strzał heros jednak jeszcze żyje. W końcu bogowie dali mu przywilej wybrania momentu własnej śmierci. I właśnie Bhiszma opowiada tę historię. To od niego, wspólnie z Wjasą, dowiadujemy się jak doszło do krwawej bitwy. Wszystko rozpoczęło się, jak to zwykle w wielkich eposach bywa, od sporu o kobietę. A właściwie o trzy kobiety.
Pięćdziesiąt lat przed bitwą, król Kaśiów ogłosił rozpoczęcie obrzędu, podczas którego jego trzy córki miały wybrać sobie mężów. Plany i nadzieje przybyłych książąt bezceremonialnie zniweczył Bhiszma, który przybył nieproszony i porwał wszystkie trzy kobiety  Ambalikę, Ambikę i Ambę. Strach uczestników mieszał się ze zdziwieniem, ponieważ Bhiszma przyjął śluby czystości i wiadomo, że sam nie ma zamiaru brać sobie żadnej z porwanych kobiet za żonę. Spośród wszystkich książąt, którzy próbowali udaremnić plan Bhiszmy, przeżył tylko Śalwa. Stało się tak dzięki zakochanej w nim Ambie, jednej z trzech porwanych księżniczek. Kobieta uratowała mu życie, ale nie miała dość odwagi, by wyskoczyć z wozu i zostać ze swym ukochanym. Gdy rydwan Bhiszmy dotarł do Hastinapur, czyli Miasta Słoni będącego siedzibą imperium Arjów, okazało się, że księżniczki zostały porwane, by mógł wziąć je za żony książę Wikitrawirja, jedyny następca dynastii. Podstęp był konieczny, bo gdyby słabowity i zniewieściały chłopak wziął udział w obrzędzie, zapewne zginąłby, kończąc tym samym swój ród.
Amba, jedna z trzech księżniczek, w przypływie odwagi i desperacji, poprosiła królową, by zwolniła ją z tego obowiązku, gdyż jej ukochanym jest Śalwa. Królowa, słysząc, że kobieta już wymieniła się przysięgami z księciem, pozwoliła jej odejść. Niestety radość Amby trwała krótko. Ukochany zamiast powitać ją z otwartymi ramionami, wygonił ją ze swego zamku, mając za złe to, że nie zeskoczyła z wozu Bhiszmy, gdy miała ku temu okazję. Odrzucona kobieta rzuciła na niego klątwę i udała się na wędrówkę, marząc o zemście. Los prowadził ją do siedziby pustelników. Tu czeka ją wiele zaskakujących zdarzeń. Pierwszym z nich jest przybycie legendarnego Paraśuramy, czyli Ramy z Toporem, który ma być jej nadzieją na odmianę tragicznego losu
Igor Barańko prowadzi nas przez kolejne historie, prezentując niezwykle barwny, egzotyczny, a jednocześnie okrutny i bezwzględny świat, w którym bogowie oraz herosi o nadludzkiej sile kroczą po ziemi pośród zwykłych ludzi. Na porządku dziennym są tu krwawe walki, w których trup ściele się gęsto i toczą się odcięte głowy. Ten nadmiar makabry sprawia, że kolejne akty okrucieństwa, często ugruntowanego w specyficznym kodeksie honorowym, zyskują surrealistyczny charakter. Śmierć traci tu swój realny wymiar i staje się czymś odwracalnym. Ludzie padają bowiem setkami, czy nawet tysiącami, a herosi wychodzą z kolejnych walk bez draśnięcia. Na dodatek zmarli nierzadko powracają do życia. To rzecz jasna wzmacnia mityczny wymiar tej narracji. Wszystko to okraszone zostaje oczywiście wedyjskimi mądrościami opartymi na zaskakującej dla współczesnego czytelnika etyce.
Na uwagę zasługuje również graficzna strona komiksu. Barańko posługuje się grubą, zdecydowaną, ale jednocześnie finezyjną i arabeskową kreską, którą powołuje do życia wyraziste postacie. Marsowe oblicza wojowników, uduchowione twarze mędrców, zrozpaczone, a często zdeterminowane miny kobiet w połączeniu z wystudiowanymi znanymi z hinduskiej ikonografii pozami, doskonale oddają nastroje poszczególnych sekwencji tej opowieści i stanowią czytelne nawiązania do klasycznych grafik. Pełna ornamentów architektura, przepych wnętrz oraz piękno krajobrazów, czynią te plansze miłymi dla oka. Sceny krwawych pojedynków i epickich bitew również robią wrażenie. Całość prezentuje się bardzo efektownie, co świadczy jedynie o tym, że autor w pełni zaangażował się w wykreowanie komiksowej wersji tego niezwykłego świata. Troska o detale w połączeniu z ogromną swobodą stanowi bez wątpienia rezultat medytacji i dążenia do nieustannego doskonalenia warsztatu.
Interpretacja Mahabharaty autorstwa Igora Barańko jest bez wątpienia warta uwagi. Znawcy zapewne będą mogli analizować komiks pod kątem jego zgodności z oryginałem (o ile taka analiza jest w ogóle możliwa), natomiast miłośnicy komiksowych adaptacji mitów i legend mogą po prostu wygodnie rozsiąść się w fotelach i zanurzyć w fantastycznym, mieniącym się ciepłymi kolorami, narysowanym z ogromnym rozmachem i swobodą komiksie, stanowiącym zaproszenie do świata hinduistycznych legend. Lektura stanowi okazję do tego, by przenieść się do mitologicznej rzeczywistości i podążyć tropem nieustraszonych bohaterów.
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  Broń i pieniądze

  Marcin Osuch

  Michel Blanc-Dumont, François Corteggiani Młodość Blueberryego #4 (wyd.zbiorcze)
  

  
  Tom trzeci przygód młodego porucznika Unii zdominowały rozgrywki i pogonie za damą żywcem wyjętą z Trzech muszkieterów Dumasa. Chodzi oczywiście o pannę Mitchell, piękną i śmiertelnie groźną niczym Milady. Tym razem osią intrygi są losy niejakiego Gatlinga. Tak, z tych Gatlingów.
Ekstrakt: 70%
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Przyznam szczerze, że spodziewałem się kontynuacji losów panny Mitchell, jako że udało jej się przetrwać niezwykle burzliwe wydarzenia spowodowane toczącą się wojną secesyjną. Jednak scenarzysta uznał, że będzie inaczej i wyszedł z tego obronną ręką.
Technologiczny wyścig na polach bitew trwa zapewne od tysiącleci, od wynalezienia pierwszej włóczni, procy czy czegoś podobnego. W przypadku wojny secesyjnej rolę takiej przełomowej wunderwaffe scenarzysta Młodości Blueberryego Francois Corteggiani przypisał karabinowi maszynowemu (zwanemu też kartaczownicą) Gatlinga. W jaki sposób losy tej maszyny do zabijania i jej twórcy splotły się z bohaterem komiksu stworzonym przez Chantliera i Girauda? Ano za sprawą pana Pinkertona, szefa służb wywiadowczych Unii, który to już pojawiał się na kartach wcześniejszych albumów. Gatling został przez wrażych konfederatów porwany z oczywistą intencją zmuszenia go do konstruowania wspomnianej kartaczownicy na rzecz armii Południa. Dzielny porucznik Blueberry wraz z nieodłącznymi Homerem oraz sierżantem Graysonem ruszają śladem porywaczy i docierają aż do Meksyku. Można powiedzieć, że wpadli z deszczu pod rynnę. Nie zdradzając wielu szczegółów, sugeruję sprawdzić, co działo się po drugiej stronie Rio Grande w czasie, gdy w USA trwała wojna secesyjna. Trzeba przyznać, że scenarzysta mocno namieszał, ale ostatecznie ogarnął całość i wyszła z tego zgrabna oraz logiczna historia.
Druga część tego albumu zbiorczego to również historia zaczynająca się od porwania. Tym razem nie jest to ani genialny wynalazca, ani kluczowy dowódca. Czy na wojnie jest coś ważniejszego od broni, mniej lub bardziej wyrafinowanej? Owszem, tym czymś są pieniądze i to właśnie o pieniądzach opowiadają dwa kolejne epizody Śmierć dla stu dolarów oraz Szlak łez. Dziwna to historia i nieco chaotyczna. Nie są dla mnie do końca jasne intencje głównego bohatera, które spowodowały, że wmieszał się w tę awanturę. Wszyscy, którzy czytali przynajmniej kilka epizodów z przygodami Blueberryego wiedzą, jak łatwo pakuje się on w kłopoty, ale tutaj naprawdę brak jest jakiegokolwiek uzasadnienia. Mniejsza o to. Dalej jest też dziwnie, bo osią intrygi są dwa transporty złota przesłane przez dwa oddziały Banku Rotschilda z Europy dla obydwu walczących stron. Rzecz w tym, że złoto dla Północy i Południa znajduje się w tym samym miejscu, więc wrogowie zawierają tymczasowy sojusz. Trochę bez sensu. Te niedociągnięcia scenariusza może zrekompensować czytelnikom wprowadzenie bardzo ciekawej osoby, indiańskiego szamana. I przede wszystkim jego niejednoznaczna postać powoduje, że cała ta historia ze złotem wciąga i zapada w pamięć.
Od strony graficznej nic się nie zmieniło, więc zapewne powtórzę to, co przy poprzednim tomie. Michel Blanc-Dumont to nie Jean Giraud, ale jego rysunek jest poprawny i dobrze prezentuje całą opowieść.
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  Niezły wstęp do wiedzy o seksualności człowieka

  Agata Włodarczyk

  Philippe Brenot, Laetitia Coryn Sex Story - Historia seksu od małp do robotów
  

  
  Historia kultury jest fascynująca  rozwój filozofii, idei artystycznych, trendów czy wynalazków, pozwala nam nie tyle zrozumieć przeszłość, ile przede wszystkim współczesność. Seksualność, czy się to niektórym podoba, czy też nie, stanowi element kultury, a nie wyłącznie czysto fizjologiczny akt. Dlatego warto wiedzieć, jak się kształtowało przez wieki nasze podejście do seksu.
Ekstrakt: 80%
[image: Sex Story - Historia seksu od małp do robotów]
Sex Story jest komiksem napisanym przez Philippea Brenota, psychiatrę, antropologa, twórcę kursów seksuologicznych na jednym z paryskich uniwersytetów. Tę historię przemian w postrzeganiu seksualności  wiedzy o niej, ale również nakładanych na ludzi zakazów i nakazów  narysowała Laetitia Coryn, twórczyni humorystycznych komiksów. Całość dopełniają stonowane, komplementujące raczej opowieść niż wyróżniające się kolory Isabelle Lebeau. Spod ich rąk wyszedł dość pokaźny tom: 200 stron nieco większych niż format A4, zapełnionych nie tyle gęstymi kadrami, ile informacjami.
Ale też nie ma się czemu dziwić, autorzy rozpoczynają bowiem podróż przez ludzką seksualność od jej zarania, porównując (w uproszczeniu) przemiany narządów rodnych oraz genitaliów hominidów, które doprowadziły przodków Homo sapiens do przyjęcia postawy wyprostowanej oraz zupełnie odmiennej rozrodczości niż w przypadku naszych najbliższych genetycznych kuzynów  małp naczelnych. Kończą na zakrawających na science fiction spekulacjach co do czekającej nas przyszłości. Pod tym względem  to ogromne wydawnicze przedsięwzięcie, które nie ustrzegło się uogólnień oraz pominięcia wielu kluczowych informacji związanych ze sferą seksualności obyczajów.
Najgorzej wypada pierwszy rozdział, dotyczący prehistorii, oparty na często powielanych hipotezach rozwoju społeczności ludzi, nieuwzględniających wielu wyników badań na innych naczelnych niż goryle  na przykład naszych najbliższych genetycznych krewniakach, szympansach bonobo. Czytając ten rozdział, warto pamiętać, że przedstawia hipotezy i dość leciwe badania. Im bardziej zbliżamy się do naszych czasów, tym mamy więcej źródeł, a przedstawiane w komiksie wydarzenia historyczne czy opowieści są bardziej szczegółowe, acz wciąż scenarzysta i artystka są ograniczeni w związku z ilością informacji, jakie mogą zmieścić się w albumie, a co za tym idzie, zbytnio rozwinąć tematu nie mogli. Pod tym względem Sex Story dobrze jest traktować jako pewne ogólne ustrukturyzowanie dziejów seksualności, a najlepiej  jako pierwszy przystanek w poszukiwaniu bardziej szczegółowych przedstawień ludzkiej obyczajowości. Jak pokazuje Brenot, jest ona na tyle interesująca, że będziemy chcieli poszukać czegoś więcej.
Należy dodać, że dobierając tematy, hipotezy, fakty czy podania do Sex Story, scenarzysta skoncentrował się przede wszystkim na tak zwanej kulturze zachodniej  o czym informuje nas dopiero blurb  na Europie Zachodniej, Centralnej, uzupełnionej ciut o dzieje kolonizatorów Ameryki Północnej oraz o starożytny Egipt i Mezopotamię. Nie znajdziemy tu wielu informacji z Europy Wschodniej ani żadnych  dotyczących Azji czy pierwszych ludów zamieszkujących oba amerykańskie kontynenty, Australię i Nową Zelandię. Warto o tym pamiętać. Ponadto Brenot skupił się prawie wyłącznie na związkach heteroseksualnych, od czasu do czasu wspominał jedynie o obyczajowości nieheteroseksualnej, nie porusza przy tym w ogóle kwestii transpłciowości. Wbrew obietnicom z okładki, wcale nie dowiemy się z tego komiksu wszystkiego  wiele, owszem, ale nie wszystkiego.
Sex Story to dobry pierwszy krok do tego, by zgłębić historię jednego z naprawdę istotnych elementów ludzkiej kultury, którego historia przekłada się na dzisiejsze normy, zakazy, przesądy czy mity. To podróż przez wieki  z wiedzą przykrojoną do komiksowego formatu przez eksperta, z humorem, opatrzona zgrabną, nieco rysunkową kreską.
Zalety:
	szeroki zakres zagadnień
	dużo uwagi poświęcone wewnętrznym sprzecznościom epok
	wskazanie na opresyjność systemów rządów nad ludźmi na dozwolone ramy ekspresji seksualności (mogące mieć źródła religijne i/lub polityczne)


Wady:
	przedstawienie rozwoju seksualności hominidów w oparciu o starszą z hipotez, bez uwzględnienia współczesnych odkryć oraz analiz
	ograniczenie do Europy Zachodniej, z kilkoma skokami w bok
	ominięcie kwestii transpłciowości 
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  Conan znów wpada w kłopoty

  Maciej Jasiński

  Becky Cloonan, James Harren, Mike Hawthorne, Dan Panosian, Roy Thomas, Brian Wood Conan #5 (wyd. zbiorcze): Groza w podziemiach
  

  
  Wydawnictwo Egmont w ostatnich kilku latach mocno rozwinęło ofertę dla fanów Conana i wydaje równolegle kilka serii, które przedstawiają przygody tego bohatera. Do tej pory najlepszy był cykl grubych tomów  od Narodzin legendy, przez Miasto złodziei i Powrót do Cymerii, po Wolnych towarzyszy. Czy piąty album, zatytułowany Groza w podziemiach, zachował dotychczasowy wysoki poziom?
Ekstrakt: 70%
[image: Conan #5 (wyd. zbiorcze): Groza w podziemiach]
Na publikację składają się dwa cykle wydawane oryginalnie jako Conan Road of the Kings zeszyty 1-12 oraz Conan the Barbarian zeszyty 1-6. Akcja obu łączy się ze sobą, a autorzy przeszli płynnie od jednej do drugiej, stosując prosty zabieg  pierwszy zeszyt drugiego cyklu streszcza w opowieści Conana to, co się wydarzyło pod koniec pierwszej serii.
Akcja pierwszych dwunastu zeszytów koncentruje się wokół szlaku nazywanego Drogą Królów, jednak początek tej historii ma miejsce na morzu. Conan dowodzi załogą okrętu i łupi inne statki. Dzieje się jednak tak tylko do dnia, gdy wpada w pułapkę, którą powinien był w stanie przewidzieć. Wychodzi z niej cało wraz z jednym ze swoich piratów i piękną Oliwią, która towarzyszyła mu na pokładzie. Dziewczyna jest córką króla Ofiru, jednak ojciec sprzedał ją w niewolę. Teraz Oliwia pragnie wrócić w rodzinne strony, a Conan ma zamiar ją tam dostarczyć, licząc na sowitą nagrodę, jaka mogłaby zrekompensować stratę skarbów zgromadzonych na pokładzie okrętu. Jednak droga do królestwa Ofiru będzie obfitować w liczne niebezpieczeństwa i zwroty akcji.
Cykl Droga Królów to tak naprawdę kilka opowieści w jednej i najciekawiej z nich prezentuje się pierwsza, kończąca się przybyciem do Ofiru. Jest w niej wszystko, co najlepsze w dawnych komiksach z Conanem: szybka akcja, dużo walk, piękne kobiety, włamanie do skarbca, mroczne siły, magowie i groźne bestie. Conan jest tu bezczelny i pewny siebie, ale działa racjonalnie; niestety, tego samego nie można powiedzieć o dalszych jego przygodach. W zeszycie O książętach i zdrajcach pakuje się w kłopoty na własne życzenie. Natomiast cała akcja w podziemiach zamieszkałych przez wielkie robale i głodnych nieumarłych jest kompletnie pozbawiona grozy, którą skutecznie zagłusza gadulstwo bohaterów. Szkoda, że tym wyjątkowo słabym i drętwym dialogom towarzyszą najlepsze ilustracje w całym albumie, za które odpowiada Dan Panosian. Cała intryga jest zresztą mocno naciągana od samego początku po finał, w którym zachowanie bohaterów jest mało wiarygodne. Ale i tak nic nie przebije trzeciej historii, w której niesprawiedliwie oskarżony Conan staje przed sądem. I choć wszyscy wiedzą, jaki to zabijaka i jaką siłą dysponuje, to i tak postanawiają zdjąć mu kajdany
Uwielbiam różne dziwne i absurdalne sposoby, w jakie Conan na przestrzeni różnych opowieści pakował się w kłopoty i się z nich zawsze zdołał wykaraskać. Ale dobrze, jeśli są zachowane choć minimalne podstawy logiki, bo inaczej to trochę żart z inteligencji czytelników. Niestety, po bardzo dopracowanych pod tym względach historiach z poprzednich tomów, w tym otrzymujemy sporo nielogiczności i wyborów najprostszych środków i schematów fabularnych. Nieco lepiej jest z tym w finałowych rozdziałach, w których pojawia się Belit, ale część zeszytów z królową Czarnego Wybrzeża, za które odpowiada Becky Cloonan, to najsłabszy graficznie fragment całego albumu. Zamiast barbarzyńcy o tępym wyrazie twarzy, mamy tu kogoś, kto bardziej przypomina Roberta Pattinsona z długimi włosami. Natomiast piękna Bellit  cóż, można tylko sobie wyobrazić, jak mogłaby wyglądać w wykonaniu kogoś potrafiącego lepiej rysować kobiety.
Ten tom jest strasznie nierówny. Kilka lepszych historii, kilka słabszych. Rysunki od fajnych, po mocno przeciętne. Ale i tak jako całość jest warte przeczytania. Okładka szóstego tomu, Pieśń o Belit, sugeruje, kto będzie obok Conana jego najważniejszą postacią. Oby tylko osoby odpowiedzialne za grafikę dały radę.
Plusy:
	historia z księżniczką Oliwią
	ilustracje Dana Panosiana


Minusy:
	brak logiki i absurdalne zachowania bohaterów w części historii
	część ilustracji z historii o Belit
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  Brudny Harry w świecie Pulp Fiction

  Piotr Pi Gołębiewski

  Ed Brubaker, Sean Phillips Reckless #3: Zniszczyć wszystkie potwory
  

  
  Zniszczyć wszystkie potwory, trzeci tom z cyklu Reckless, to pozycja dla tych, którzy lubią opowieści sensacyjne w starym stylu. Dodajmy, że w dobrym, starym stylu.
Ekstrakt: 80%
[image: Reckless #3: Zniszczyć wszystkie potwory]
Ethan Reckless to typowy antybohater z lat 80. Kiedyś był buntownikiem wierzącym w lepszy świat. Teraz stał się zgorzkniałym najemnikiem, specjalizującym się w trudnych zadaniach. Jedyną osobą, która może z nim wytrzymać, jest była anarchistka Anna, będąca po części jego dobrym duchem, a po części sekretarką. Teraz, czyli w roku 1988, ich przyjaźń zostaje wystawiona na próbę. Po pierwsze, ze względu na nowego chłopaka Anny, którego Ethan nie toleruje, a po drugie, ponieważ nowe zlecenie okaże się bardziej skomplikowane, niż Recklessowi wydawało się na początku. Ma bowiem namierzyć pewnego bogatego przedsiębiorcę i zniszczyć mu życie.
Scenarzystą serii jest Ed Brubaker, uznany specjalista od historii kryminalnych. W Polsce mogliśmy przeczytać już kilka cykli, do których przyłożył rękę, jak Criminal, Śpioch czy Zabij albo zgiń. We wszystkich umiejętnie miesza wątki sensacyjne z popkulturowymi odniesieniami, tworząc swoistego rodzaju komiksowy odpowiednik Pulp Fiction. Nawet kiedy pisał przygody Kapitana Ameryki, zrobił z niego postać w klimacie noir.
W Reckless podąża wyznaczoną przez siebie drogą. Nie oznacza to jednak, że idzie na łatwiznę, produkując seryjnie sztampę. Jego scenariusze zawsze są intrygujące i trzymające w napięciu. W Zniszczyć wszystkie potwory nawet krótki epizod śledztwa prowadzonego w sprawie tego, kto permanentnie pewnej parze mieszkającej na przedmieściach wkłada do skrzynki na listy zafajdane pieluchy, przykuwa uwagę. Dzieje się tak ze względu na nieszablonowe rozwiązania, a także ironiczny komentarz, prowadzony na bieżąco przez głównego bohatera.
Tym razem jednak sama intryga i śledztwo zostają zepchnięte na drugi plan. Choć stanowią motor napędowy akcji, to jednak najważniejszym elementem komiksu jest skomplikowana relacja Recklessa i Anny. Dodajmy, że nie zbudowana (przynajmniej na razie) na bazie romansu, a specyficznej przyjaźni i wzajemnej odpowiedzialności za siebie. Oboje się irytują, ale jednocześnie jedno czuje potrzebę opieki nad drugim. Kryzys, jaki przechodzi ich dziwny związek, jest nie mniej emocjonujący niż śledztwo w sprawie nadużyć władzy.
Tradycyjnie już nie zawodzi także autor rysunków Sean Phillips, stały współpracownik Brubakera, który dał się także poznać, jako artysta nie bojący się wyzwań, chociażby w serii Marvel Zombies. Tu jednak nie szarżuje, budując swoją kreską nastrój znany z filmów o Brudnym Harrym. Musi zaprezentować dużo kadrów, na których postacie po prostu rozmawiają, po czym skontrastować z nimi szybkie zwroty akcji. Połączenie tych sprzeczności wychodzi mu bardzo zgrabnie.
Kiedy sięgam po kolejne pozycje sygnowane nazwiskiem Brubakera, wydaje mi się, że tym razem nie będzie w stanie mnie już niczym zaskoczyć. I w zasadzie faktycznie nie serwuje nic, czego byśmy wcześniej nie widzieli. A jednak robi to w tak umiejętny sposób, że po prostu nie można oderwać się od lektury. Tak właśnie jest ze Zniszczyć wszystkie potwory. Ot, komiks o jeszcze jednym mrukliwym samotnym mścicielu, a jednak wciąga tak, że nie sposób przerwać czytania w połowie.
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  Moon Knight i krew

  Piotr Pi Gołębiewski

  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
  

  
  Moon Knight: Czerń, biel i krew to kolejna odsłona inicjatywy Marvela polegającej na prezentacji krótkich historii jedynie za pomocą czerni, bieli i czerwieni. Choć akurat w przypadku Księżycowego Rycerza zamiast tej ostatniej, bardziej pasowałby ciemniejszy odcień niebieskiego.
Ekstrakt: 60%
[image: Moon Knight. Czerń, biel i krew]
Przypomnijmy pokrótce, że Moon Knight jest niezwykłym superbohaterem. Nie wpisuje się w ramy śmiertelnika, który zyskał nadnaturalne zdolności i teraz musi zmierzyć się z moralnym problemem wielkiej mocy i wielkiej odpowiedzialności. Niegdyś był najemnikiem Markiem Spectorem, który został postrzelony i od niechybnej śmierci uratowało go stare egipskie bóstwo Khonshu, tym samym wybierając go na swojego ziemskiego awatara. Chociaż wcale tak być nie musi, ponieważ nasz heros cierpi na przypadłość wielorakiej osobowości. Jednocześnie ze Spectorem funkcjonuje też szemrany taksówkarz Jake Lockley i bogaty biznesmen Steven Grant. Można się więc spierać, który z nich był pierwszy. A może żaden?
Historii zaprezentowanych w Moon Knight: Czerń, biel i krew jest dwanaście i, jak to bywa w antologiach, prezentują różny poziom. Zarówno jeśli chodzi o stronę fabularną, jak i wizualną. Sam Moon Knight jest na tyle ciekawą i skomplikowaną postacią, że aż się prosi, by w albumie, gdzie nie trzeba przejmować się dopasowaniem do sztywnych formatów serii głównej, pozwolić sobie na małe szaleństwo i dać się ponieść wyobraźni. Dlatego też dziwi, jak bardzo zachowawczo zachowało się kilku scenarzystów.
Głównym błędem jest bowiem traktowanie Marka Spectora jak zwykłego superherosa, który ma po prostu okładać złych gości. Tą drogą poszedł Murewa Ayodele w epizodzie Taki biały, a taki mroczny, w którym gościnnie pojawia się nawet Spider-Man. Innymi scenarzystami obierającymi ten sam kurs okazali się: David Pepose w Całodobowej harówie, Patch Zircher w Krwistoczerwonym szybowcu, Erica Schultz w Nieudanym kursie, Nadia Shammas w Zapachu krwi i Paul Azaceta w Urodzonym, aby istnieć.
Co ciekawe, niezbyt wyszukanym historiom często towarzyszą dość przeciętne rysunki. Nie mamy co prawda do czynienia z ewidentnymi wtopami, ale też nie ma czego podziwiać. Dotun Akande i David Lopez prezentują nieznośną wręcz sterylność, Leonardo Romero podszywa się pod stylistykę znaną z serii Torpedo, natomiast Dante Bastianoni pomylił Moon Knighta z Batmanem. Najlepiej radzą sobie ci, którzy rysują do własnych scenariuszy, czyli Azaceta ze swoim brudnym stylem i Zircher, preferujący szczegółowe kadry. Temu drugiemu należą się dodatkowe brawa za sensowne wykorzystanie czerwieni. Niektórzy twórcy bowiem zupełnie nie wiedzą, co z nią zrobić i zamiast stosować ją oszczędnie, dla podkreślenia istotnych szczegółów, szastają nią na lewo i prawo.
Szczęśliwie w zbiorze trafimy też na kilka mniej oczywistych segmentów, którym towarzyszą ciekawe prace grafików. W otwierającym całość Anubis Rex Jonathan Hickman, czyli najbardziej znany scenarzysta na liście płac, serwuje makabryczną i psychodeliczną wersję naszego bohatera, co potęguje dość chaotyczna kreska Chrisa Bachalo. Podobny manewr, choć w nieco bardziej symbolicznej fabule zastosował w Dzień dobry Christopher Cantwell, zaś partnerujący mu rysownik Alex Lins postarał się o przejrzystość kadrów.
Prostszą fabułę w Puste niebo nie istnieje, zaproponował znany, chociażby z przygód Conana Barbarzyńcy, Jim Zub. Wraz z rysownikiem Djibrilem Morissette-Phanem, stworzyli niezbyt wyszukaną, ale przyjemną opowieść akcji z elementem nadprzyrodzonym. Równie nieskomplikowaną, ale podaną w oryginalnej formie, fabułę zaprezentowali Marc Guggenheim i wspierający go graficznie Jorge Fornes. Nosi tytuł Koniec i stanowi historię opowiedzianą od końca właśnie. Z tym, że nie tak pomysłowo, jak w Memento Christophera Nolana, a bardziej jak w Nieodwracalnych Gaspara Noé.
Osobliwym i osobnym dziełem jest miniatura Astroświry autorstwa Ann Nocenti z rysunkami Stefano Raffaelego. To jedyne w antologii zabawne przedstawienie Moon Knighta. Może i głupkowate, ale na swój przewrotny sposób oryginalne. Zdecydowanie ubarwia klimat całości.
Wreszcie dochodzimy do najlepszego rozdziału pod tytułem Pusty grobowiec. Odpowiedzialny za niego Benjamin Percy, jako jedyny uchwycił to, co jest siłą Moon Knighta, a mianowicie nie tylko kostium superbohatera, ale także jego rozszczepienie osobowości. Marka Spectora zaprezentował jako szaleńca, a Khonshu jako przekleństwo, które dodatkowo mąci mu w głowie. Szkoda, że inni twórcy nie poszli tą drogą, bo mielibyśmy do czynienia z prawdziwą perełką wydawniczą. Dodatkowy, niesamowity klimat tworzą szkice Vanesy R. Del Rey, która spokojnie mogłaby wziąć na warsztat prozę Lovecrafta.
Na deser dostajemy galerię alternatywnych okładek autorstwa różnych rysowników. Choć na ogół prezentują się bardzo dobrze, to i tak żadna z nich nie dorównuje tej, która zdobi niniejszą pozycję. Jej autorem jest niezawodny Bill Sienkiewicz i pozostaje tylko żałować, że nie przypadł mu do narysowania żaden z epizodów, bo przypuszczam, że pozamiatałby konkurencję.
Do tej pory w podobnej, trójkolorowej estetyce, widzieliśmy zbiory poświęcone Wolverineowi, Elektrze, Carnageowi i Deadpoolowi. Żaden z albumów nie dorównał legendarnemu Batman: Black & White, na którym pomysł Marvela ewidentnie się wzorował, niemniej albumy przyjemnie się czytało. Tak też jest z Moon Knightem, choć po zakończeniu lektury ma się nieodparte wrażenie, że z tego bohatera można było wycisnąć o wiele więcej.
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  Twoje zdrowie, John!

  Andrzej Goryl

  Steve Dillon, Glyn Dillon, Garth Ennis, John Higgins, William Simpson, Peter Snejbjerg Hellblazer - Garth Ennis prezentuje #5
  

  
  Trzeci tom Hellbalzera Gartha Ennisa zbiera ostatnie komiksy tego cyklu pisane przez irlandzkiego scenarzystę. To przede wszystkim wielki finał historii, którą budował w czasie gdy był głównym autorem tej serii, jak również jego fabuła, którą napisał po latach przerwy. Oprócz tego dostajemy króciutki komiks ze zbioru Winters Edge #2 oraz historię Kraj ojców (opublikowaną w 1997, ale napisaną w 1994).
Ekstrakt: 90%
[image: Hellblazer - Garth Ennis prezentuje #5]
To najgrubszy z dotychczas wydanych w Polsce tomów serii. Sporo ponad 500 stron wypełnionych po brzegi soczystą treścią. John zostaje rzucony do koszmarnej Ameryki. Spotyka prezydenta Kennedyego. Gada z duchami. Wspomina stare czasy. Kłamie, kręci i oszukuje. Rozwiązuje problemy lokalnej społeczności. Ale przede wszystkim mierzy się z samym Szatanem.
To właśnie ten ostatni wątek nadaje ton całemu tomowi. Wszystko się zaczęło na samym początku serii Ennisa  Constantine zrobił władcę piekła w bambuko, bezczelnie z niego zadrwił i śmiertelnie obraził. Tego Szatan nie mógł puścić płazem. Przez kolejne zeszyty, czasami gdzieś obok głównych wydarzeń, obserwowaliśmy, jak planuje swoją zemstę, ale też jak John przygotowuje się do nieuchronnej konfrontacji. W tym tomie wreszcie to następuje i trzeba przyznać, że Ennis wycisnął z tego tyle, ile się dało. Od samego początku widać, że stawka jest wysoka, to nie jest kolejna aferka, z której protagonista może się łatwo wyłgać  Szatan to potężny przeciwnik, a jego gniew nie ma sobie równych. Scenarzyście udało się to oddać znakomicie. Jest brutalnie, jest ohydnie, jest obrzydliwie. Jako tło starcia służą krwawe zamieszki na tle rasowym, co doskonale podkreśla atmosferę zaszczucia i beznadziei.
W tomie trzecim dostajemy też pięciozeszytowego Syna człowieczego. Jak pisałem we wstępie, to historia, która powstała dużo później. I niestety wypada słabiej niż wcześniejsze występy Ennisa. To komiks przyzwoicie poprowadzony, ale pisany trochę na siłę  nie ma już takiego efektu, a rozwiązanie całej intrygi jest rozczarowujące.
W zawartych tu fabułach znajdziemy przede wszystkim brudny horror i opowieści o ludzkiej podłości, ale Ennis to jednak Ennis i pomiędzy naprawdę ciężkie tematy wplata solidną porcję czarnego humoru, a momentami także czystej afirmacji życia. Mimo bardzo przygnębiającej wymowy tej serii, w której główny antybohater pakuje swoich bliskich w coraz to większe kłopoty i stopniowo ich traci, jest też miejsce na sceny spokojniejsze i luźniejsze. To bardzo udane zagranie, które ma kilka funkcji. Przede wszystkim daje trochę oddechu po fragmentach ponurych oraz przytłaczających. Z drugiej strony, na zasadzie kontrastu, sprawia, że właśnie te mocniejsze sceny wybrzmiewają jeszcze silniej. Oprócz tego pokazują też bohaterów w bardziej codziennych okolicznościach, dzięki czemu cała historia staje się bardziej wiarygodna.
Ciekawym przypadkiem jest wspomniany wcześniej Kraj ojców. To komiks pozbawiony zarówno Constantinea, jak również jakichkolwiek elementów paranormalnych. Fabuła skupia się na sprawach rodzinnych Kit (kiedyś dziewczyny Johna) i sytuacji w okupowanej Irlandii w latach 90. Historia mówi nam więcej o ważnej dla cyklu postaci, a jednocześnie rozwija sam świat Hellblazera: pokazuje bardzo dobitnie, że poza walką z demonami, duchami i potworami, jest też normalne życie  razem z właściwymi dla niego problemami, nie mniej poważnymi.
Kiedy Ennisowi zależy, to tworzy scenariusze wybitne. W Hellblazerze dawał z siebie wszystko. Stworzył w tej serii wyborną wielowątkową opowieść, pełną doskonale skrojonych postaci i soczystych dialogów. Pokazał grozę nadnaturalną, przeplatającą się z tą jak najbardziej doczesną, a przy tym zawarł też konkretny komentarz społeczny. To wielki komiks, do którego na pewno będę nieraz wracał.
Rysunki w tym albumie to przede wszystkim robota Stevea Dillona  artysty, który świetnie się dogadywał z Ennisem (razem stworzyli też Kaznodzieję oraz zrobili sporo zeszytów Punishera). Dillon ma niezwykły talent do pokazywania grozy czającej się w zwykłych ludziach. Jego uproszczone, pozornie bardzo statyczne rysunki wydobywają z postaci naprawdę silne emocje i bardzo mocno oddziałują na czytelnika. Tu jeszcze nie rozwinął pełni swoich umiejętności, ale i tak stworzył niezwykle przekonujące plansze. Całkiem nieźle wypadły też rozdziały rysowane przez Johna Higginsa, Petera Snejbjerga oraz brata Dillona  Glyna.
Całości dopełniają sugestywne, turpistyczne okładki Glenna Fabryego. Ten artysta doskonale potrafi podsumować cały brud fabuły danego zeszytu za pomocą jednej grafiki.
Trzeci tom Hellblazera Ennisa nie zawodzi. To bardzo dobre domknięcie historii budowanej od momentu kiedy irlandzki pisarz przejął serię.
Plusy:
	świetne domknięcie głównego wątku serii Ennisa
	bardzo dobre fabuły poboczne
	wiarygodny, brutalny świat
	doskonałe dialogi
	umiejętnie skonstruowane postacie


Minusy:
	fabuła Syna człowieczego odstaje poziomem od wcześniejszych scenariuszy Ennisa
	rysunki Willa Simpsona
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  Nowe drogi sióstr

  Agata Włodarczyk

  Jérôme Hamon, Lena Sayaphoum Emma i Wioletta #2: Pierwsze wątpliwości
  

  
  Stało się  rozpoczął się nowy rok szkolny: Wioletta przeniosła się do Szkoły Tańca Opery Paryskiej, a Emma została w poprzedniej. Kolejny trymestr przyniósł jej niemiłe zaskoczenie  Jake z wakacji wrócił z dziewczyną.
Ekstrakt: 80%
[image: Emma i Wioletta #2: Pierwsze wątpliwości]
Pomimo że Wioletta znalazła się o krok bliżej do spełnienia swojego marzenia, nie jest szczęśliwa. Żeby jej pomóc, rodzice postanawiają poradzić się szkolnej specjalistki. Niestety, mimo wsparcia i pedagożki, i starszych, przydzielonych do tego zadania uczniów, Wioletta nie ma łatwo  inne uczennice z zazdrości zaczynają jej rzucać kłody pod nogi, pogarszając tylko samopoczucie dziewczynki. W tym samym czasie Heloiza, nowa dziewczyna Jakea, proponuje, aby przyjęli do ich grupy tanecznej Emmę, która od pół roku trenuje na własną rękę taniec hip-hopowy. Gdy jednak dochodzi co do czego, Jake  ten sam, który zachwycał się tańcem bohaterki  ocenia jej występ wyraźnie negatywnie. Ale cóż, nowe drogi nie zawsze są proste.
Jérôme Hamon wciąż trzyma poziom: prowadzi perypetie dwóch tytułowych bohaterek ze sporą empatią oraz zrozumieniem dla czekających je wyzwań. W końcu obie, po wydarzeniach z Marzenia, budują swoje nowe życie: Emma poszukuje stylu tańca bardziej odpowiadającego jej wrodzonym predyspozycjom i zmaga się równocześnie ze złamanym sercem, a Wioletta próbuje podjąć decyzję, czy naprawdę chce walczyć o zostanie pierwszą tancerką. W przypadku tak skonstruowanej historii niezwykle łatwo popaść w dramatyzm, podkręcając emocje bohaterów, doprowadzając do wydarzeń wymagających wielkich gestów  Hamon tego unika, stawiając na naturalność reakcji obu protagonistek. Siostry są wrażliwymi, ale również bardzo dobrymi osobami, nie dążą do konfliktów, wręcz przeciwnie  przede wszystkim poszukują przyjacielskich relacji. To zbliżenie się do tego, co znamy z własnej, poza-komiksowej rzeczywistości stanowi niesamowitą zaletę Emmy i Wioletty  jak i fakt, że scenarzysta potrafi prowadzić tę opowieść w sposób naprawdę interesujący oraz nieprzesłodzony.
W trakcie lektury warto zwrócić uwagę na to, co dzieje się tu niejako w tle  relacje rodziców z dziewczynkami. Z jednej strony obserwujemy, jak mądrze idą szukać pomocy u szkolnej specjalistki, gdy niepokoi ich zachowanie Wioletty, a z drugiej scenarzysta zaznacza nam na razie lekko, że w relacji matki ze starszą córką sporo się zepsuło. Na razie Emma dobrze sobie radzi, choć wciąż czuje się nieco dziwnie z faktem, że nie dąży już za wszelką cenę do zostania pierwszą tancerką.
Pierwsze wątpliwości pod względem historii wciąż zachwycają, jednak nie można już tego powiedzieć z czystym sercem o grafice. Niestety, Lena Sayaphoum w tej części się nieco nie popisała: zbyt wiele postaci jest do siebie niesamowicie podobnych  sylwetką, ubiorem, fryzurą, zbliżonym kolorem włosów; bez wyrazistych artefaktów możemy mieć problem stwierdzić, na kogo właśnie patrzymy czy kto z kim rozmawia. A w przypadku, gdy w kadrach pojawia się tak wiele nowych bohaterek i bohaterów, jest to dość istotne. Na plus rysowniczce można policzyć za to sceny tańca  wypadają znacznie lepiej i bardziej dynamicznie niż w Marzeniach.
Drugi album Emmy i Wioletty trzyma poziom. Pierwsze wątpliwości ponownie z dużym wyczuciem opowiadają o wyzwaniach stojących przed dziewczętami, jak również o ich wątpliwościach i poszukiwaniach swojego miejsca w nowej rzeczywistości. Pomimo wad  gorąco polecam.
Zalety:
	mądra, nieuwłaczająca naszej inteligencji, spokojna i empatyczna historia
	powoli, z wyczuciem pokazany proces przejścia pomiędzy marzeniem a jego spełnieniem (Wioletta) czy jego zmianą na inne (Emma)
	ciekawie pokazane relacje Emmy z Jakiem i Jakea z Heloizą


Wady:
	nieco zbyt podobne postaci, trudno je czasem rozróżnić, co przeszkadza w czytaniu
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  Złote dziecko komiksu i jego mutanci

  Piotr Pi Gołębiewski

  John Byrne, Chris Claremont, Jim Lee, Scott Lobdell, Howard Mackie, Ron Wagner Legendy X-men: Jim Lee
  

  
  Jim Lee symbolicznie zakończył lata 80. w świecie mutantów Marvela i wprowadził ich w ostatnią dekadę XX wieku, na długie lata tworząc status quo, na którym bazowali jego następcy. O tym, dlaczego zrobił tak potężne wrażenie na czytelnikach, można przekonać się, sięgając po zbiór Legendy X-Men: Jim Lee.
Ekstrakt: 90%
[image: Legendy X-men: Jim Lee]
Todd McFarlane, Erik Larsen, Whilce Portacio, Marc Silvestri, a także Jim Lee, to przedstawiciele złotego pokolenia komiksu, które zdominowało rynek na przełomie lat 80 i 90. Wszyscy w nieszablonowy i rewolucyjny  jak na tamte czasy  sposób podeszli do kwestii superbohaterów, a ich prace dla Marvela i DC okazały się kamieniami milowymi, wyznaczającymi nową jakość na rynku. Ich gwiazdy rozbłysły tak bardzo, że wraz z kilkoma innymi kolegami po fachu w 1992 roku wypięli się na największe firmy komiksowe i założyli własne wydawnictwo  Image.
Nim jednak do tego doszło, Jim Lee zdążył zmienić świat X-Men. Jako rysownik i współautor scenariusza wyznaczył dla nich nową ścieżkę, dzięki czemu mutanci ponownie awansowali do marvelowskiej ekstraklasy i w zasadzie pozostają w niej do dziś. Niegdyś, dzięki wydawnictwu TM-Semic, mogliśmy w miarę na bieżąco śledzić zmiany, jakie zachodziły w ich życiu. Było to jednak dawno temu, do tego publikowane na lichym papierze. Teraz, dzięki elegancko wydanemu przez Mucha Comics albumowi Legendy X-Men: Jim Lee, można w pełnej krasie podziwiać mistrzowską kreskę.
Od razu trzeba jednak wyjaśnić pewną nieścisłość, jaka znalazła się na tylnej stronie wydania. Zbiór zapowiadany jest bowiem jako kompletny zestaw zeszytów narysowanych przez Jima Lee dla tytułu X-Men. I to w zasadzie prawda, tyle tylko, że zanim Amerykanin koreańskiego pochodzenia zaczął tworzyć tę serię, uprzednio przez dwa lata pracował nad Uncanny X-Men. Nie ma się jednak co zżymać, albowiem i tak dostajemy aż jedenaście odcinków sagi o mutantach, a do tego w bonusie dodano dwa zeszyty Ghost Rider, w którym homo superior odgrywają istotną rolę.
Pod względem scenariusza nie mamy do czynienia z wybitnym pisarstwem. Ponownie spotykamy zacietrzewionego Magneto, nieakceptujących mutantów ludzi, zamieszanie z projektem Broń X, atak pasożytniczej, obcej formy życia, a na deser wizytę w telewizyjnym świecie Mojo. Wszystko to zostało jednak podane w perfekcyjny sposób. Wyważono czas antenowy dla poszczególnych członków X-Men, dzięki czemu czytelnik może się z nimi identyfikować i im kibicować. Natomiast oprawa graficzna jest wręcz obłędna.
Jim Lee nie bawi się w niedopowiedzenia i artystyczne odloty. Rysuje tak, by było jak najbardziej efektownie. Z tego też powodu faceci zawsze wyglądają na wysportowanych amatorów siłowni, kobiety zaś są długonogie i o pełnych kształtach. Hejterzy mogą sobie narzekać, że mamy do czynienia z nierzeczywistą seksualizacją postaci, ale nie oszukujmy się, to nie oni są targetem niniejszego komiksu. Ci, do których miał on trafić, byli wniebowzięci. Myślę jednak, że i dziś przeglądając kolejne strony nietrudno o efekt wow. Bez względu na to, czy wzdycha się do łobuzersko wyglądającego Gambita, czy niebezpiecznie seksownej Psylocke.
Warto też dodać, że na tym etapie historii X-Men mieliśmy do czynienia z podziałem zespołu na dwie drużyny: Złotą i Niebieską. My śledzimy poczynania tej drugiej, podczas gdy pierwsza otrzymała ukazujący się równolegle Uncanny X-Men. W składzie naszej ekipy znaleźli się: Wolverine, Gambit, Rogue, Jubilee, Cyclops i Beast, czyli raczej łobuzerka, co dodaje smaczku omawianej pozycji.
Niestety, Jim Lee z Marvelem wytrzymał jeszcze tylko rok, po czym odszedł do Image, realizować własny pomysł pod tytułem Wild C.A.T.s. Jego wizja mutantów jednak na długo pozostawała obowiązująca, o czym świadczy chociaż to, że wzorowali się na niej twórcy serialu animowanego X-Men, ukazującego się w latach 1992-1997. Co zaś się tyczy albumu Legendy X-Men: Jim Lee, to choć nie zawiera pełnego zestawu prac legendarnego artysty nad mutantami, to jednak daje dobre pojęcie o tym, dlaczego fani na całym świecie tak bardzo go pokochali.
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  Miejska pułapka

  Paweł Ciołkiewicz

  Benoît Peeters, François Schuiten Mroczne Miasta #1: Mury Samaris (wyd. 2023)
  

  
  Mury Samaris otwierają serię Mroczne miasta Francoisa Schuitena i Benoita Peetersa. Wydawnictwo Scream Comics wydało jednak tę opowieść (prawie) na samym końcu, po tym, jak już na dobre zadomowiliśmy się w tym dziwnym uniwersum. Nie ma to oczywiście większego wpływu na lekturę i nawet czytelnicy, którzy nie znali wcześniej tego komiksu, nie będą mieć problemów z odnalezieniem się w tej rzeczywistości. Choć tak naprawdę będą mieć, ale z zupełnie innych powodów
Ekstrakt: 90%
[image: Mroczne Miasta #1: Mury Samaris (wyd. 2023)]
Komiks pojawił się już na naszym rynku kilka lat temu, dlatego Scream rozpoczął wydawanie serii od tomu drugiego, czyli Gorączki Urbikandyjskiej. Mury Samaris, album wydany na rynku frankofońskim w roku 1983, trafił na polskie księgarskie półki w roku 2008 nakładem nieistniejącego już wydawnictwa Manzoku. Od razu jednak trzeba zaznaczyć, że nowa edycja znacznie odbiega od tej sprzed lat. Przede wszystkim, komiks został opublikowany w takim formacie, w jakim zaplanowali jego twórcy. Co więcej, zgodnie z opisem wydawcy, wykorzystano odświeżone materiały, które w większym stopniu odzwierciedlają oryginalne barwy (a wypada od razu powiedzieć, że kolorystyka jest tu bardzo istotna). No i wreszcie album uzupełniony został o kilka fragmentów nieukończonej opowieści Sekrety Pahry. 
Urzędnik z miasta Xhystos zostaje wysłany w podróż do tyleż odległego, co tajemniczego miasta Samaris. Franz, bo tak na imię ma urzędnik, musi zweryfikować prawdziwość niepokojących plotek na temat licznych zaginięć. Samaris otacza mroczna aura miejsca, z którego nikt nie wraca, a w Xhytos narasta panika związana z niewyjaśnionymi zaginięciami. Władze nie mogą pozwolić sobie na utrzymywanie obywateli w niepewności, a ryzykowna misja ma być sposobem na przywrócenie spokoju. Przyjaciele próbują odwieść Franza od tego planu, ale jest już za późno  decyzje zostały podjęte. Nic nie może wskórać nawet ukochana głównego bohatera, która jest pewna, że widzi go po raz ostatni. I właśnie w takiej atmosferze Franz wyrusza do owianego złą sławą miasta. Po długiej i wyczerpującej podróży dociera wreszcie do Samaris, które, ku jego zaskoczeniu, okazuje się zwyczajnym miastem. No może wydaje się nieco opuszczone, ale trudno to przecież uznać za cechę niepokojącą. Z czasem okazuje się jednak, że to miasto dalekie jest od jakiejkolwiek zwyczajności, a powrót w rodzinne strony niepokojąco się oddala
Jak zwykle w przypadku tych komiksów, trudno powstrzymać się przed tropieniem ukrytych znaczeń, symboli oraz nawiązań do literatury. Bohater powieści Franz, niczym mierniczy z nieukończonej powieści swojego imiennika  Franza Kafki  przemierza ulice miasta, ale ani na krok nie zbliża się do poznania go i zrozumienia jego istoty. Wręcz przeciwnie, z każdym dniem ma wrażenie, że miasto coraz bardziej mu się wymyka, tak jak wizyta w Zamku oddalała się od K. Jeśli już o imionach mowa, to od razu warto odnotować, że bohater epizodycznej i nieukończonej  podobnie jak powieść Zamek  opowieści Sekrety Pahry ma na imię Josef, co przecież musi kojarzyć się z bohaterem Procesu. On również ma problemy z wyzwoleniem się z narzuconych mu ograniczeń. Zresztą duch praskiego prozaika unosi się nad serią Mroczne miasta w sposób bardzo wyraźny, o czym niejednokrotnie wspominałem w recenzjach wcześniejszych (czyli późniejszych) tomów. Poczucie wyobcowania i zagubienia, bezskuteczność działań podejmowanych przez bohaterów, brak możliwości realnego wpływu na swój los, to cechy wielu postaci pojawiających się na planszach kolejnych komiksów tworzonych przez Francoisa Schuitena i Benoita Peetersa.
Rysunki Francoisa Schuitena są niezwykle efektowne. Artysta z pietyzmem przedstawia architektoniczne detale Samaris, posługując się delikatną i precyzyjną kreską. Arabeskowe kształty uzupełnione zostały stonowanymi kolorami, co sprawia, że komiks prezentuje się zupełnie inaczej niż np. czarno-biała i pełna niemal drzeworytniczego szrafowania Gorączka Urbikandyjska. Trudno powiedzieć, która stylistyka jest lepsza, bo i w jednym, i w drugim przypadku artysta daje dowód niesamowitego kunsztu. Sam zresztą też chyba nie mógł zdecydować się na jedną wersję, bo poszczególne albumy utrzymane są albo w stylistyce czystej linii kreślącej na planszach wykwintne kształty uzupełnione doskonale dobranymi barwami, albo wypełnia je metodyczne kreskowanie wykonane z benedyktyńską starannością. Tę różnorodność widać w czterech fragmentach opowieści Sekrety Pahry. Dusza artysty nakazywała nieustanne eksperymentowanie z formą i dopasowywanie jej do specyfiki opowieści. Fiolety i żółcie, w jakich utrzymany jest komiks Mury Samaris, nadają planszom delikatny, spokojny, a jednocześnie odważny charakter.
Można byłoby zamknąć tę recenzję stwierdzeniem, że Mury Samaris stanowią doskonałe zwieńczenie serii, a wydanie ich na końcu potwierdza cykliczny charakter całej sagi, w której w zasadzie trudno wskazać początek i koniec. Dzięki czemu po mrocznych miastach można sobie podróżować, dowolnie wybierając punkt zanurzenia się w tym pozbawionym końca i początku wirze hipnotyzujących opowieści. Byłoby to podsumowanie przedwczesne, bowiem autorzy najwyraźniej nie mogą z tą serią się rozstać i stworzyli kolejną jej odsłonę. W roku 2023 wydawnictwo Casterman wprowadziło w obieg album zatytułowany Le retour du capitane Nemo, a Scream zapowiedział polską premierę albumu na roku 2024. Już pobieżny rzut oka na plansze opublikowane w Internecie pozwala stwierdzić, że znów czeka nas komiksowa uczta. Nie pozostaje zatem nic innego, jak uzbroić się w cierpliwość i czekać. A to czekanie można sobie umilać, przemierzając ulice Xhystos, Samaris, Urbikandy, Armilii, Brusel i innych mrocznych miast
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  A więc do przodu!

  Andrzej Goryl

  Jason Aaron, David Marquez, Ed McGuinness, Sara Pichelli, Cory T. Smith Avengers #2: Dookoła świata
  

  
  Bardzo narzekałem na pierwszy tom Avengers pisanych przez Jasona Aarona  cóż, był to po prostu słaby komiks. Po kolejnych częściach nie spodziewałem się więc niczego specjalnego. A tymczasem okazało się, że w drugim albumie autor nabrał wiatru w żagle i dostarczył całkiem sprawnie poprowadzony komiks, a rozpoczęte w nim wątki sugerują, że twórca ma konkretny pomysł na tę serię. Ale po kolei.
Ekstrakt: 70%
[image: Avengers #2: Dookoła świata]
Avengers znów są drużyną i wybierają nowego przywódcę grupy  staje się nim Czarna Pantera, co wywołuje niepokoje na arenie międzynarodowej. Bo jak to tak  władca Wakandy ma rządzić grupą (w większości) amerykańskich bohaterów? W odpowiedzi na to Rosja reaktywuje własną drużynę metaludzi, a rząd USA powołuje bezpośrednio mu podlegający zespół superherosów. Starcie między tymi grupami jest nieuniknione. Tymczasem Namor rozpoczyna (kolejną) wojnę przeciw mieszkańcom lądu, narasta zagrożenie ze strony wampirów, relacja między Thorem i She-Hulk zmierza w bardzo ciekawym kierunku, a Czarna Pantera zaczyna rekrutację agentów na całym świecie. Poznajemy też nową siedzibę Avengers, którą jest ciało Celestianina zmarłego na Ziemi miliony lat temu, a także dowiadujemy się więcej na temat pierwszych herosów wędrujących dawniej po naszej planecie.
Jak widać, dzieje się dużo, a wszystkie te wątki bardzo zgrabnie się dopełniają. Aaron umiejętnie nimi żongluje i łączy je w spójną fabułę. Dobrze panuje nad bohaterem zbiorowym, jednak niestety zabrakło miejsca na pogłębienie indywidualnych charakterów postaci. Herosi sprawdzają się jako grupa, ale niewiele czasu poświęca się ich osobistym wątkom. Szkoda.
W porównaniu do większości komiksów Marvela, w Dookoła świata stosunkowo niewiele miejsca zajmują sceny walki. Są, pewnie, że są  ale nie stanowią elementu dominującego. Więcej przestrzeni autor przeznacza na rozmowy, często bardzo gorące dyskusje, rozgrywki służb, spiski i podchody. To wychodzi serii na dobre. Umieszczenie Avengers w szerszym kontekście, nie tylko jako obrońców Ziemi, dodaje serii pewnej głębi i mocniej osadza ich w naszej rzeczywistości. Nie są już tylko grupą półboskich istot, ale również osobami, które muszą liczyć się z innymi graczami na globalnej scenie. Wyraźnie widać, że Aaron świetnie się czuje w tych klimatach i potrafi ciekawie o nich opowiadać.
Warstwa wizualna również jest na bardzo przyzwoitym poziomie. Sara Pichelli, David Marquez, Ed McGuiness i Cory Smith stworzyli plansze, które bardzo zgrabnie przedstawiają scenariusz Aarona. To bardzo porządne głównonurtowe rysunki  wprawdzie nie wywołują specjalnych zachwytów (nie znajdziecie tu kadrów, na których chcielibyście dłużej zawiesić wzrok), ale dobrze wykonują swoje zadanie. Są przyjemne dla oka, odpowiednio dynamiczne, a kompozycje plansz nie pozostawiają wiele do życzenia. Dobra robota.
Dookoła świata to całkiem niezły album. Sprawnie napisany, nieźle narysowany i sugerujący, że Aaron ma jakiś ciekawy pomysł na prowadzenie przygód Mścicieli.
Plusy:
	dobrze poprowadzona, wielowątkowa fabuła
	sporo ciekawych pomysłów
	porządnie zbudowany grunt pod kolejne odcinki
	solidne rysunki


Minusy:
	indywidualne charaktery postaci gubią się w tłumie
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  Szklane domy

  Paweł Ciołkiewicz

  David Rubin Ogień
  

  
  Ogień to wstrząsający zapis upadku człowieka i całej ludzkości. David Rubin kreśli obraz mężczyzny, który miał stać się symbolem walki o lepsze jutro, ale nie udźwignął ciężaru z tym związanego. Trzeba jednak przyznać, że okoliczności, z jakimi przyszło mu się mierzyć były rzeczywiście wyjątkowo niekorzystne.
Ekstrakt: 100%
[image: Ogień]
Alexander Yorba został architektem, bo zawsze chciał pomagać ludziom. Chciał projektować domy, które będą służyć wszystkim, a nie tylko tym najbogatszym i uprzywilejowanym. Te ideały niestety zostały skonfrontowane z okrutną rzeczywistością i najlepszy architekt na Ziemi został zaangażowany do wybudowania domów dla garstki wybrańców. Oto bowiem okazało się, że w kierunku naszej planety zmierza asteroida, która za pięć lat ma unicestwić wszelkie życie. Ludzkość broni się dwutorowo. W kierunku asteroidy leci bezzałogowy statek kosmiczny, który ma ją zniszczyć. Na wypadek niepowodzenia tej misji, na księżycu rozpoczyna się budowa kolonii mieszkaniowej. Kierownikiem budowy kompleksu Nowa Nadzieja zostaje właśnie Alexander Yorba. I w ten sposób młody idealista, który niegdyś chciał budować domy dla wszystkich, ma stworzyć osiedle dla nielicznych, resztę skazując na śmierć. Jednak nawet to nie jest mu dane. Na osiem miesięcy przed spodziewanym uderzeniem asteroidy Alexander dowiaduje się, że jest nieuleczalnie chory i zostało mu dokładnie tyle czasu, ile pozostałym mieszkańcom. Tyle tylko, że Yorbę zabije rak mózgu, a nie asteroida. Choć, kto wie, może to jednak asteroida będzie pierwsza.
Tak czy inaczej, Yorba podejmuje radykalne decyzje. Rezygnuje z pracy nad budową księżycowego osiedla i chce spędzić czas, który mu pozostał, z rodziną. Nie docenia jednak wpływów swoich zleceniodawców, którzy w podziękowaniu za dotychczasowy wysiłek rujnują mu życie. Żona dowiaduje się o jego ekscesach (pracując na księżycu nie zachowywał się, delikatnie mówiąc, jak na wiernego męża przystało) i odchodzi od niego, zabierając ze sobą ich córkę. I tak rozpoczyna się upadek wielkiego architekta, który miał być ostatnią nadzieją (promila) ludzkości. Obserwujemy, jak złamany i pozbawiony wszystkiego człowiek podróżuje, czy też raczej błąka się po świecie, spotykając z dawnymi znajomymi i rozmyślając o przegranym życiu. W tle zaś obserwujemy, jak świat powoli pogrąża się w chaosie, a ludzkość szykuje się na swój koniec.
Status bohatera tej opowieści ma paradoksalny charakter. Trudno bowiem mu współczuć nadchodzącej śmierci, gdy zagłada czeka całą ludzkość. Alexandra ma zabić rak, a życie pozostałych miliardów zakończy asteroida. Dziwna to sytuacja i Alexander ma tego świadomość. Zresztą, bardziej niż nadchodząca śmierć, martwi go rozstanie z żoną i córką. Obwinia się o to, że je również skazał na śmierć, bowiem z powodu jego rezygnacji straciły szanse na miejsce w Nowej nadziei. I tu też trudno mu współczuć, bo jego decyzja, delikatnie mówiąc, była nieprzemyślana. W sytuacji nakreślonej przez Rubina, trudno w jakikolwiek sposób utożsamić się z bohaterem, a jego użalanie się nad sobą jest z każdą stroną coraz bardziej irytujące. To wrażenie pogłębia naiwność, jaka daje o sobie znać wraz z każdą kolejną przeprowadzoną rozmową. Do tych samych wniosków dochodzi bohater. Staje on bowiem w obliczu konieczności przewartościowania swoich wcześniejszych wyborów i działań. Zaczyna postrzegać siebie w nowym, niezbyt korzystnym świetle. Beznadziejność jego sytuacji pogłębia fakt, że ta nowa wiedza idzie w parze ze świadomością całkowitej bezradności. Przecież już nic z tym nie zrobi. Nie naprawi wyrządzonych krzywd, nie zmieni siebie, nie uratuje świata. Te jego odkrycia i przemyślenia nic nie zmienią i nikogo, poza nim, nie interesują. Każdy bowiem szykuje się na koniec świata na własny rachunek. To osamotnienie głównego bohatera, które staje się jednocześnie symbolem osamotnienia każdego człowieka na Ziemi, artysta ukazał w doskonały sposób. 
Im bardziej Yorba uświadamia sobie prosty fakt, że nie jest i nigdy nie był kimś wyjątkowym, tym więcej miejsca autor poświęca na ukazanie szerszego kontekstu, ale i tak społeczne tło egzystencjalnych rozterek Yorby zostało przedstawione w zdawkowy i nie do końca zrozumiały sposób. Widzimy co prawda świat zmierzający ku upadkowi, obserwujemy dantejskie sceny rozgrywające się na ulicach dewastowanych miast i słyszymy medialne komentarze o nastrojach panujących wśród ludzi, ale autor nie wykracza w tym przypadku poza schematy. Obrazy zniszczonych europejskich metropolii przemawiają wprawdzie do wyobraźni, z drugiej jednak strony Rubin posługuje się pewnymi skojarzeniami w mało subtelny, a zarazem niezrozumiały sposób. Niektóre elementy tego obrazu są po prostu zbyteczne. Nie wiem na przykład, czemu ma służyć pokazywanie ludzi poprzebieranych w superbohaterskie stroje, których widzimy na ulicach. Nie chodzi przecież o naiwne sugerowanie spektakularnego załamania się wiary ludzkości, że przyleci jakiś Superman i wszystkich uratuje, niszcząc z hollywoodzkim uśmiechem straszną asteroidę.
W warstwie graficznej mamy bez wątpienia do czynienia z prawdziwym popisem Rubina. Artysta dowodzi swej wirtuozerii, komponując efektowne plansze tworzące atmosferę oczekiwania na zagładę. Stworzone z ogromnym rozmachem kadry ukazują piękną wizualnie rzeczywistość. Niemal filmowe sekwencje małych, następujących linearnie po sobie klatek są kontrapunktowane dużymi, często całostronicowymi planszami lub rozkładówkami, które akcentują kluczowe dla fabuły zdarzenia. Mimika postaci, ich mowa ciała, stanowią doskonałe dopełnienie opowieści o nadchodzącej zagładzie. Dominuje rzecz jasna ciepła kolorystyka. Temperatura opowieści narasta stopniowo wraz z nasycaniem kolejnych stron gorącymi czerwieniami, które mają spopielić życie na ziemi. 
Ogień to bez wątpienia lektura wstrząsająca. David Rubin gra z czytelnikiem, oferując mu z jednej strony stereotypowe obrazy chylącego się ku upadkowi świata, z drugiej zaś ukazując dramat człowieka, który stopniowo uświadamia sobie miałkość swojej egzystencji. Nie ma tu żadnych szans na wyjście z tego impasu. I nie tylko o nieuchronność katastrofy przecież chodzi. Lektura komiksu jest niepokojąca z innego powodu. Otóż podobne refleksje i poczucie beznadziei towarzyszą dziś nam często pomimo tego, że  o ile wiadomo  żadna asteroida w najbliższych miesiącach życia na Ziemi nie zniszczy. Zresztą, nie jest chyba potrzebna, bo jak do tej pory całkiem nieźle idzie nam wyniszczanie siebie nawzajem własnymi siłami. I właśnie w takich okolicznościach współczesny człowiek coraz częściej uświadamia sobie, podobnie jak Alexander Yorba, że młodzieńcze plany i ideały nie wytrzymały konfrontacji z brutalną rzeczywistością. Marzenia o budowie szklanych domów trzeba porzucić
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  Długi komiks o umieraniu

  Piotr Pi Gołębiewski

  Nick Dragotta, Jonathan Hickman Na wschód od zachodu: Apokalipsa - Rok trzeci
  

  
  Scenarzysta Jonathan Hickman znany jest z tego, że w ramach współpracy z Marvelem konstruuje wielkie przedsięwzięcia, często na kosmiczną skalę. Jednak realizuje się również w konkurencji. Na przykład dla Image stworzył ambitny projekt Na wschód od zachodu: Apokalipsa, którego tom trzeci (i ostatni) trafił do naszych księgarni.
Ekstrakt: 70%
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Seria Na wschód od zachodu: Apokalipsa opowiada o alternatywnej rzeczywistości, w której wojnę secesyjną przerwano na skutek zderzenia z kometą. W wyniku porozumienia, jakie zostało zawarte na miejscu tragedii, Amerykę podzielono na Siedem Imperiów, o różnym stopniu rozwoju: Unię Stanów Zjednoczonych Ameryki, której prezydentem jest Antonia LeVay; Konfederację rządzoną przez zarozumiałego Archibalda Chamberlaina; Republikę Stanów Zjednoczonych Teksasu pod przywództwem gubernatora Bela Solomona; Wieczny Naród Amerykański rdzennych mieszkańców Ameryki Północnej; Królestwo Nowego Orleanu z królem Josephem Freemanem III, Teokratyczną Świątynię Przesłania zwaną Przymierzem z prorokiem Ezrą Orionem i Republikę Ludową Ameryki ze stolicą w Nowym Szanghaju, gdzie niepodzielnie rządzi ród Mao.
Istnieje jednak przepowiednia mówiąca o końcu świata. Mają do niego walnie przyczynić się jeźdźcy apokalipsy: Podbój, Wojna i Głód. Natomiast Śmierć ma własne cele. Niedawno dowiedział się, że syn, którego uważał za zmarłego, żyje i teraz podróżuje z nim po pustkowiach. Sprawa z nim jest o tyle skomplikowana, że według legendy, chłopiec ma zniszczyć Ziemię.
Co tu dużo mówić, świat wymyślony przez Hickmana jest bardzo rozbudowany, pełen skomplikowanych relacji, animozji i zależności. Podczas lektury trzeba się bardzo skupić, by wychwycić wszystkie szczegóły. W trzecim tomie sytuacja między władcami poszczególnych imperiów zaczęła być szczególnie napięta. Wypracowany dekady temu względny spokój zaczyna się sypać, a głowy państw zabijają się nawzajem oraz spiskują, co oczywiście kończy się zbrojnymi interwencjami. Globalna wojna wisi w powietrzu.
W zapowiedziach albumu można znaleźć informację, że będziemy mieli do czynienia z fantastycznonaukowym westernem. Określenie to dość dobrze pasowało do dwóch wcześniejszych odcinków. Tu bowiem elementy westernowe widoczne są jedynie z kowbojskim wizerunku Archibalda Chamberlaina. Fabuła kręci się wokół wielkich, geopolitycznych spraw i skupia się na skomplikowanych intrygach, czyli specjalnościach Hickmana.
Niestety, nie pierwszy już raz scenarzystę najbardziej bawi konstruowanie epickich wydarzeń, zapominając o bohaterach. Tu może szczególnie zaszaleć, bo miał okazję stworzyć cały świat od podstaw i widać, że włożył w to mnóstwo energii. Gorzej wypada rozwinięcie wątków i ich domykanie. Władcy imperiów nie tylko nie przechodzą żadnych wewnętrznych przemian, ale nawet nie wychodzą poza tradycyjnie przypisane dla nich ramy  szef Unii jest zarozumiałym arogantem, władcy Wiecznego Narodu Amerykańskiego to postacie uduchowione, zaś król Królestwa Nowego Orleanu to zadufany w sobie grubas, nie pamiętający nawet ile dokładnie spłodził synów. Ciekawe, że na ich tle najbardziej empatycznie wypada potomkini Mao.
Przez większość czasu nic ciekawego nie dzieje się także z Jeźdźcami Apokalipsy. Snują się tylko i przechwalają, jacy to są źli i morderczy, ale niewiele z tego wynika. Jak rozumiem, miało to budować napięcie, ale okazało się irytujące. Dotyczy to także Śmierci i jego podopiecznego.
Z drugiej strony, jeśli spojrzymy na wszystko przez pryzmat kreacji świata i dodawania kolejnych elementów zbliżających nas do zapowiadanej zagłady, komiks może się podobać. Hickman fabułę zbudował na zależnościach, więc śledzenie niuansów scenariusza samo w sobie jest zajmujące, zwłaszcza, że mówimy o ostatnim odcinku cyklu, w którym akcja coraz bardziej zaczyna przyspieszać, by doprowadzić nas do wybuchowego i krwawego finału.
Scenarzyście niezmiennie od pierwszego zeszytu towarzyszy rysownik Nick Dragotta. Może nie do końca radzi sobie z mimiką postaci, ale trzeba przyznać, że kreuje bardzo sugestywną wizję przyszłości, zwłaszcza jeśli chodzi o futurystycznie wyglądające miasta. Stosuje co prawda minimalistyczne środki, ale wyjątkowo pasujące do wielowątkowej fabuły Hickmana.
Na wschód od zachodu: Apokalipsa. Rok trzeci stanowi dobre zamknięcie trylogii. Nie odbiega jakościowo od poprzednich tomów, aczkolwiek sięgając po ten tytuł należy być świadomym tego, że bardziej, niż konkretni bohaterowie, liczy się w nim sama koncepcja świata. Bardzo przemyślanego, ale jednak trochę pozbawionego emocji.
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Scenariusz: Jonathan Hickman
Rysunki: Nick Dragotta
Przekład: Marek Starosta
Wydawca:  Mucha Comics
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  Końce i początki

  Dagmara Trembicka-Brzozowska

  Clay McLeod Chapman, Jakub Rebelka Geneza
  

  
  Nie ma to jak treściwe, niegłupie postapo w zgrabnym, komiksowym wydaniu, prawda? I chociaż nie do końca tego typu komiksów spodziewamy się zwykle po Kulturze Gniewu, ten skok w bok udał im się naprawdę nieźle.
Ekstrakt: 70%
[image: Geneza]
Dla niezaznajomionych z tym podgatunkiem fantastyki  postapokalipsa zwykle prezentuje czytelnikom zniszczony w wyniku jakiegoś kataklizmu świat, w którym resztki ludzkości usiłują przeżyć. Scenarzysta Clay McLeod Chapman podszedł do tematu odrobinę inaczej i w Genezie ludzkość wymarła całkowicie  po millenium od katastrofy pojawia się pierwszy Homo sapiens, sztucznie odtworzony David, nad którym pieczę sprawuje androidka Chloe. Dlaczego? W jakim celu? Zagadka jest intrygująca, a jej rozwiązanie musimy poskładać sobie w trakcie lektury.
Bohaterowie wędrują przez zrujnowany świat, mając przed sobą konkretny cel, całkiem mocno związany z odbudową ludzkości i uniknięciem śmierci z rąk groźnych robotów. Jednocześnie David w czasie tej podróży musi dojrzeć, odkryć, czy naprawdę jest samym sobą, czy może kimś innym, a także zadecydować, co ma z nowo nabytą wiedzą zrobić. Komiks kończy się przewrotnie, bo tytułową genezą (w oryginale Origins)  a czego, zobaczycie sami. Fabularnie mamy więc co nieco niespodzianek, trochę akcji, nieco typowej dla tego typu historii filozofii pesymistycznej  czyli po prostu zgrabny tytuł postapo. Nie ma tu podejść do redefiniowania elementów gatunku (jak w Polaroidach z zagłady Pawła Palińskiego czy Eden. Its an Endless World Hirokiego Endo), nie powstał też światowy fenomen jak po premierze Metro 2033 Dmitrija Glukhovskyego, ale nadal  fabularnie jest porządnie.
Rysunkowo za to jest ciekawiej. Za sterami usiadł Jakub Rebelka, ze swoimi kanciastymi, pociągniętymi często grubą kreską konturami. Doskonale sprawdził się w przypadku teł i krajobrazów tego świata bez ludzi  jest dziko, niebezpiecznie, bardzo post-ludzko. Podobnie nieźle wyglądają roboty i maszyneria. Nieco słabiej  postaci ludzkie: są ok, ale artyście zdarzało się już rysować lepsze. Za to kolory, które nałożył Patricio Delpeche, tchną życie w ten komiks  zwłaszcza w całostronicowych scenach wypadają znakomicie.
Geneza to porządne postapo, tak fabularnie, jak wizualnie. 144 strony  czyli 6 zeszytów  to nie za wiele miejsca na rozpisanie skomplikowanej historii, nie ma więc specjalnych narracyjnych fajerwerków, ale nadal scenariusz jest niezły, rysunki atrakcyjne, a lektura jest zadowalająca, chociaż raczej jednorazowa. Fani gatunku powinni się pochylić nad tym komiksem, a ci, którzy nie mieli styczności z końcami świata, też nie będą rozczarowani.
Plusy:
	ciekawe, dobrze dobrane kolory  wizualnie jest bardzo fajnie
	interesujące podejście do postapo


Minusy:
	nie jest to lektura, do której będzie się często wracać
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  Kacza Wyspa Skarbów

  Maciej Jasiński

  Carl Barks Kaczogród. Carl Barks. Pierścień mumii i inne historie z lat 19421943
  

  
  Album zatytułowany Pierścień Mumii zawiera komiksy z lat 1942-44, a więc pierwsze komiksy z Donaldem, jakie narysował Carl Barks  który po kilkuletnim okresie pracy przy animacjach i rysowaniu storyboardów, postanowił skupić się na przyjemniejszym dla niego zajęciu. Jak sam stwierdził: jeśli nie zdoła utrzymać się z rysowania, zajmie się hodowlą kurczaków. Na szczęście się udało i jego pożegnanie ze studiem Disneya dało początek wspaniałej karierze, która do dziś inspiruje twórców komiksów i nie tylko.
Ekstrakt: 80%
[image: Kaczogród. Carl Barks. Pierścień mumii i inne historie z lat 19421943]
Otwierająca album historia Złoto piratów to tak naprawdę wariacja na temat Wyspy Skarbów Roberta Louisa Stevensona. Donald wraz z siostrzeńcami prowadzi tawernę o nazwie Beczka Prochu. Pewnego dnia zagląda do niej niespodziewany gość, pirat-papuga o imieniu Żółtodzioby, który przekazuje informację o tym, że na terenie tawerny ukryto mapę prowadzącą do skarbu. Po jej odnalezieniu postanawia wraz z Donaldem, Hyziem, Dyziem i Zyziem wyruszyć statkiem na jego poszukiwanie, ale szyki może pokrzyżować im Czarny Piotruś i jego piraci. Dla osób, które czytały książkowy pierwowzór z pewnością będzie to interesująca lektura. Mamy tu bowiem przerobionych wiele scen znanych z dzieła Stevensona, do których dodano liczne gagi i zabawne sceny.
Takich przygodowych komiksów jest w tym albumie więcej. W Skutkach dobrych uczynków Donald wraz z Hyziem, Dyziem i Zyziem zupełnym przypadkiem dostają się na pokład samolotu, którym docierają do Afryki zamieszkałej przez czarnopióre kaczki. Natomiast tytułowy Pierścień Mumii zaprowadzi bohaterów do Egiptu. To właśnie tam transportowane są statkiem dwa starożytne sarkofagi, a sprawa może mieć związek ze zniknięciem jednego z chłopców. Choć mamy tu pewne dziury fabularne, to Barks zadbał o odpowiednią liczbę zwrotów akcji, które niczym w przygodach Indiany Jonesa mają odwrócić uwagę od niedoskonałości scenariusza.
Najwięcej w tym albumie jednak komiksów humorystycznych naszpikowanych gagami. Największe ich nasycenie mamy w Króliczej łapce  tytułowy przedmiot chłopcy kupili od starego Indianina i według zapewnień sprzedawcy ma im przynosić szczęście. Donald jednak w to nie wierzy i dlatego spotyka go cała seria niefortunnych zdarzeń. Mamy też tu historię przedstawiającą konflikt Donalda z sąsiadem, co w kolejnych latach Barks rozwijał w innych komiksach. Natomiast bardzo zabawny Zakuty kaczor to opowiadanie, w którym Barks rozwija motywy z animowanej krótkometrażówki zatytułowanej Śnieżna bitwa.
Są w tym albumie też elementy świadczące o czasach, w których powstawały te historie. W opowieści Była sobie małpa Donald stosuje surowe metody wychowawcze, wykorzystując kary i bicie rózgą. W tym samym komiksie pojawia się też postać szpiega (najpewniej niemieckiego), który wykrada plany z fabryki zbrojeniowej.
Album z najstarszymi komiksami Carla Barksa to nie tylko materiał dla największych fanów jego twórczości. Zawiera opowieści, które pokazują jego talent i swobodę do tworzenia gagów już na starcie kariery. Wciąż czyta się je z dużą przyjemnością. Widać, że nadal sporo pracy było przed nim jeśli chodzi o ilustracje: bohaterowie mają jeszcze mocno ograniczoną mimikę i dynamikę, ale to z powodzeniem Barks będzie szlifował w kolejnych latach. I w sumie dobrze, że wydawnictwo Egmont dopiero teraz zdecydowało się na zaprezentowanie czytelnikom tych najwcześniejszych historii, wydając uprzednio te z lat 1947-59, w których pojawił się między innymi Sknerus i powstało wiele kultowych komiksów. Teraz do uzupełnienia pozostał już tylko okres lat 1944-47 oraz komiksy powstałe po 1959. W sumie 14 albumów, co by wskazywało, że za mniej niż 4 lata będzie dostępny komplet tej doskonałej serii.
Plusy:
	pierwsze komiksy z Donaldem w dorobku Barksa
	kacza wersja Wyspy Skarbów


Minusy:
	ograniczona mimika i dynamika bohaterów
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  Album reprezentatywny

  Marcin Knyszyński

  Mike Baron, Chuck Dixon, Steven Grant, Neil Hansen, Russ Heat, Bill Reinhold, Jorge Zaffino, Michael Zeck Punisher Epic Collection #3: Powrót do Wielkiego Nic
  

  
  To już trzeci tom Punisher. Epic Collection w Polsce. Fani komiksów TM-Semic mają niebywałą okazję uzupełnić braki  nasze legendarne już wydawnictwo wydało swego czasu tylko dwie dwuodcinkowe historie z wszystkich, które znajdziemy w omawianym dziś albumie. Przed nami Punisher z lat 1989-1990, czyli z okresu szczytu swej popularności.
Ekstrakt: 80%
[image: Punisher Epic Collection #3: Powrót do Wielkiego Nic]
Poprzedni tom zawierał gigantyczną dawkę komiksów z początkowego okresu TM-Semic  odcinki 11-25 drugiej serii Punishera były wydane u nas na samym początku istnienia wydawnictwa. Scenarzysta Mike Baron i rysownik Whilce Portacio, dwaj niezwykle znani i lubiani twórcy wywindowali popularność Pogromcy na naprawdę wysoki poziom. Baron został, Portacio odszedł  zastąpił go Bill Reinhold, który pomimo zupełnie odmiennego stylu poradził sobie z wysoko zawieszoną poprzeczką. Marvel Comics kuło żelazo, póki gorące  oprócz regularnej serii (w dzisiejszym Epicu znajdziemy odcinki 26-34) wydano w tym czasie trzy tak zwane powieści graficzne i kolejny (już trzeci) annual. Wszystko to znajdziemy tutaj, w Powrocie do Wielkiego Nic.
Album otwiera pierwsza ze wspomnianych powieści graficznych, ta, od której wziął się tytuł całego tomu. W wielkim stylu powracają Steve Grant i Mike Zeck, autorzy pierwszej limitowanej serii Punishera rozpoczynającej pierwszy polski epic  Krąg krwi. Powrót do Wielkiego Nic jest opowieścią jeszcze lepszą, wysyłająca Franka Castlea do obozu wojskowego Pendleton (w czasach wojny w Wietnamie nazywanego pesymistycznie Big Nothing), gdzie jego stary, niezbyt dobry znajomy prowadzi nielegalne interesy. Świetna rzecz, jedna z lepszych w zbiorze, zahaczająca zarówno o wydarzenia z bieżącej kampanii Pogromcy, jak i z jego dość mrocznej przeszłości. Dalej znajdziemy pierwszą z dwóch wspomnianych historii z czasów TM-Semic. Mike Baron i Russ Heath umieszczają Franka Castlea w łodzi podwodnej (Punisher 8/91)  jako zatroskany obywatel próbuje on dowieść w dość wybuchowy sposób (jakżeby inny) malwersacji gigantycznych sum w przemyśle zbrojeniowym. To jest ten odcinek, który po zeszytach ilustrowanych przez Whilcea Portacio i Erika Larsena nie był zbyt dobrze przyjęty w Polsce. No, był inny  bardziej statyczny, przegadany i o wiele bardziej standardowo narysowany.
Następny w kolejce jest Intruz  jednostrzał Mikea Barona i (w końcu) Billa Reinholda, który został potem w serii na dłuższy czas. Osobiście mam Intruza za nieco słabszy punkt tomu  Punisher rozpracowuje tajną, niezbyt legalną rządową organizację działającą za cichym przyzwoleniem państwa. Jest tu trochę absurdów, począwszy od tajnej bazy ukrytej we wnętrzu płaskowyżu, poprzez dziwaczne rozwiązania fabularne w środku historii, na naciąganym finale w stylu Top Gun skończywszy. Potem nie jest niestety lepiej. Początek roku 1990 przyniósł wielki crossover w świecie Marvela, znany jako Akty Zemsty. Superzłoczyńcy umówili się, że wymienią się przeciwnikami, aby ci, zaskoczeni i przyzwyczajeni do swoich tradycyjnych adwersarzy, nie byli przygotowani do walki. W przypadku takiego Spider-Mana zagrało to świetnie (Amazing Spider-Man Epic Collection. Kosmiczne przygody)  pojedynki z Magneto czy Szarym Hulkiem były naprawdę rewelacyjnie napisane. W przypadku Punishera jest gorzej  dwa odcinki serii, wydane zaraz po awanturze z łodziami podwodnymi i pominięte (chyba celowo) przez TM-Semic, konfrontują Pogromcę i dyktatora fikcyjnej Latverii, Doktora Dooma, czyli tradycyjnego wroga Fantastycznej Czwórki. Doktor Doom nie pasuje do konwencji, to nie jest ten Punisher, jaki miał być wtedy wydawany  ale crossover zobowiązuje, więc Mike Baron chyba nie miał za dużo do gadania.
Dalej mamy dwie historie znakomite i jedną słabą. Jedną z tych lepszych jest druga, którą znamy z czasów TM-Semic. Brodaty Frank Castle infiltruje gangi motocyklowe handlujące metamfetaminą na południu Stanów Zjednoczonych (Punisher 9/91). To jest najmocniejszy punkt zbioru i nie piszę tego tylko z powodu nostalgii. Świetnie narysowana przez Billa Reinholda opowieść z wysokiej nie zapowiada gwałtownego spadku w kolejnej  kończącej odcinki regularnej serii Punishera w omawianym albumie. Minął już rok od zakończenia wielkiego eventu związanego głównie z X-Men, czyli Inferno. Mutanci ujawnili światu, że jednak żyją i mają się dobrze  zajmowana przez nich do niedawna australijska baza okupowana jest teraz przez dziwaczną, niebezpieczną grupę o nazwie Reavers. Nieudana próba włamania Mikrochipa (tak, Micro cały czas stoi wiernie u boku Franka i ogarnia dla niego całą masę tematów) do systemu komputerowego Reaversów zwraca ich uwagę na Punishera. Lecą oczywiście do Stanów zlikwidować zagrożenie  dochodzi do superbohaterskiej, przesadzonej nawalanki z elementami Kevina samego w domu, która, podobnie jak Akty zemsty, pasuje do reszty albumu jak pięść do nosa. No ale nie można zapominać o tym, że Punisher należy do uniwersum Marvela, więc redaktorzy czasem o tym przypominają.
W Powrocie do Wielkiego Nic znajdziemy jeszcze trzeci rocznik Punishera ze słabą, pomijalną zupełnie opowieścią z eksperymentami genetycznymi w tle i całkiem niezłą historią z Micro w roli głównej (było w TM-Semic!) oraz świetną, zawierająca wszystko to, co w komiksach z Pogromcą z początku lat dziewięćdziesiątych było najlepsze, opowieścią Punisher. Kingdom Gone. Scenariusz napisał znany raczej z Batmana Chuck Dixon a narysował wszystko w bardzo specyficzny sposób Jorge Zaffino, którego prace znamy już z pierwszego tomu Punisher. Epic Collection. Frank Castle poluje na bogatego finansistę z Wall Street, który ucieka do małego karaibskiego państewka, aby tam dalej bogacić się kosztem innych. Traf chciał, że w tym samym czasie Stany Zjednoczone dokonują inwazji na wysepkę  czyżby Kuba znów potajemnie współpracowała z upadającym już z głośnym hukiem ZSRR? W Kingdom Gone znajdziecie Pogromcę wysokiej klasy, ale narysowanego w mocno odmienny sposób, w porównaniu z wcześniejszymi odcinkami. Zaffino rysuje pozornie niedbale, szkicowo, wali wielkimi plamami tuszu gdzie popadnie, zniekształca rysy twarzy i idzie w groteskę  ale gdy się już przyzwyczaimy, to zaczynamy doceniać.
Trzeci tom Punisher. Epic Collection jest najbardziej różnorodny z wszystkich. Jest tu klasyka Pogromcy z tamtych lat, sztywne trzymanie się konwencji, fabuły bardzo realistyczne i konfrontujące Franka z zagrożeniem przyziemnym  nie tylko z łotrami i mordercami, ale i z organizacjami rządowymi. Jest też trochę superbohaterszczyzny, co nie wyszło w tym przypadku na dobre. Mamy do czynienia z bardzo reprezentatywnym albumem  gdyby ktoś zadał mi pytanie, jaki komiks najlepiej pokazuje Punishera z przełomu dekad 80/90, to wskazałbym mu właśnie ten.
Kolejna epicka kolekcja, której spodziewam się w tym roku, zawierać będzie komiksy z drugiej połowy 1990 i pierwszej 1991 roku. Nosi tytuł Jigsaw Puzzle! Starzy czytelnicy TM-Semic wiedzą o co chodzi i już zacierają ręce.
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  Indiana Wayne i starożytna zaraza

  Marcin Knyszyński

  Jim Aparo, Jim Balent, Chuck Dixon, Alan Grant, Doug Moench, Graham Nolan Batman. Dziedzictwo
  

  
  Uwielbiam Batmana z lat dziewięćdziesiątych. Pewnie jest nas wielu  a Egmont o tym wie. Mieliśmy już pięciotomowy Knightfall, potem Contagion, a teraz przyszła pora na Legacy. Czyli mamy cały czas rok 1996  okres, do którego wydawnictwo TM-Semic już nie dotarło (zakończyło działalność mniej więcej przed odcinkami Epidemii).
Ekstrakt: 70%
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Wspomniany event Contagion / Epidemia miał miejsce wiosną 1996 roku. Gotham opanowała śmiertelna zaraza. Wywołał ją Filowirus Apokalipsy przemycony do metropolii przez Zakon Świętego Dumasa. Batman mierzył się z zagrożeniem do tej pory niespotykanym, no bo jak walczyć z niewidzialnym wrogiem? Wokół człowieka nietoperza sformowała się nieformalna Bat-Rodzina  Nightwing, Robin, Catwoman, Huntress, Oracle i Azrael robili wszystko, aby ocalić Gotham. W zasadzie bezpośrednio po Epidemii rozpoczyna się Dziedzictwo, czyli znów wydarzenie przewijające się przez niemal wszystkie bat-komiksy, choć tym razem rozproszenie to wydaje się być zrobione nieco na siłę.
Najstarsza seria z Batmanem, słynna Detective Comics, zmierzała ku jubileuszowemu, siedemsetnemu odcinkowi. Nic dziwnego zatem, że DC Comics postanowiło uczcić ten fakt takim właśnie przekrojowym wydarzeniem. Zanim jednak ono nastąpiło, potrzebny był pewien prolog. Detective Comics #697-699 wprowadzają do świata Batmana kolejnego przeciwnika. Lock-Up, taki trochę Punisher DC Comics, choć bez szans na popularność Franka Castlea, porywa gothamskich łotrów, aby samemu wymierzyć im sprawiedliwość, skoro miasto, policja i Batman nie potrafią. Catwoman #33-35 przenoszą nas z kolei do Sudanu, gdzie Selina Kyle niczym Lara Croft próbuje sforsować pełne pułapek podziemia. Niejaki Kolekcjoner złożył jej propozycję nie do odrzucenia  podobno gdzieś pod pustynnymi piaskami ukryty jest starożytny, potężny artefakt, dający właścicielowi nieokreśloną, ale wiadomo, że niezmierzoną moc.
Gotham mogło odetchnąć tylko przez chwilę. Zaraz po awanturze z Lock-Upem umiera burmistrz Armand Krol  Filowirus nie został bowiem trwale usunięty, lecz wszedł w stan uśpienia. Jego niedoszłe ofiary z czasów Epidemii mogą teraz umrzeć w każdej chwili. Batman, Nightwing i Robin (przerażony i zszokowany, wszak on sam prawdopodobnie nosi w sobie nieaktywnego  na razie  wirusa) ruszają do Afryki. Trop podany przez Azraela wiedzie do Sudanu (!), gdzie bohaterowie prawdopodobnie znajdą odpowiedzi na wszystkie nurtujące ich pytania. Kto stworzył śmiercionośnego wirusa? Jaki ma cel? Jak go powstrzymać? Czy istnieje lekarstwo?
Właściwy event Legacy rozpoczyna się od Detective Comics numer 700 i liczy sobie osiem odcinków. Oprócz tego tytułu i wspomnianej Catwoman w jego skład wchodzą wybrane numery takich serii jak Batman, Shadow of the Bat i Robin. Oto jeden z największych wrogów Batmana, nieco karykaturalny i niedzisiejszy (nawet z punktu widzenia lat dziewięćdziesiątych) Ras al Ghul po raz kolejny podejmuje próbę usunięcia większości ludzkiej populacji, w której widzi zarazę (!) toczącą naszą planetę. Pomaga mu jego córka Talia, grupa wyszkolonych i ślepo oddanych akolitów i Bane! Tak, ten Bane, który nie tak dawno złamał kręgosłup Brucea Waynea, został potem pokonany, upokorzony a w ostatnim tomie Knightfall postanowił pójść własną drogą i zostawić Batmana w spokoju. Długo nie wytrwał w swoim postanowieniu i znów zaczął robić problemy  i tu mała ciekawostka. Batman. Dziedzictwo zawiera czteroodcinkową historię Bane of the Demon z 1998 roku, tłumaczącą jak, kiedy i dlaczego Bane wszedł w sojusz z Ras al Ghulem. Zwracam uwagę na rok wydania  to uzupełnienie Legacy, bez którego event w sumie mógłby się obejść (i w sumie się obszedł), ukazało się dwa lata później!
Epidemia i Dziedzictwo wypełniają lukę pomiędzy dwoma największymi wydarzeniami lat dziewięćdziesiątych skupionymi wokół Batmana  Knightfallem a Ziemią niczyją. Oczywiście nie całą, bo każda bat-seria miała również swoje własne, niewpływające na inne tytuły, opowieści. Dobrym przykładem są tu te dwie trzyodcinkowe opowieści z Lock-Upem i Catwoman otwierające omawiany dziś tom. Pierwsza zawiera po prostu scenę śmierci Armanda Krola, druga wprowadza Catwoman do całej afery z Ras al Ghulem i tłumaczy skąd nagle, ni stąd, ni zowąd Selina Kyle znajduje się w celi-pułapce, jakby żywcem wyjętej z Tomb Raidera. Epizod z Catwoman jest jednym z kilku nieudanych pomysłów składających się na całe Dziedzictwo  akurat znalazła się w tym samym miejscu i czasie co Batman, Nightwing, Robin, Ras al Ghul, Bane i Talia, a potem i tak nie ma żadnego udziału w całym wydarzeniu. Ona nawet nie zdaje sobie sprawy, co tak naprawdę się dzieje  tak jakby scenarzyści Legacy (a właściwie scenarzysta) wcisnęli serię Catwoman na siłę, aby  nie wiem  podnieść jej wyniki sprzedażowe?
Chuck Dixon odpowiada za Dziedzictwo  nawet jeśli w stopce znajdujemy jeszcze kilka nazwisk. To Dixon zbudował cały fabularny szkielet tego eventu, ale zdaje się, że nad wszystkim i tak trzymał pieczę jeden z najsłynniejszych scenarzystów Batmana w historii  Dennis ONeill. To on bowiem stworzył przed laty postać Demona, Ras al Ghula  tak szczegółowo i zupełnie nie po batmanowsku zaprezentowaną w Narodzinach Demona. Dziedzictwo zabiera nas z Gotham na pustynną ziemię Sudanu, a nawet pod nią  komiks ten w gruncie rzeczy za dużo z estetyką i duchem Batmana nie ma. Rolę człowieka nietoperza i jego pomocników mógłby tu odegrać Indiana Jones i jacyś jego asystenci. Dzieje się tak dużo i tak szybko, że w pewnym momencie łapiemy się na tym, że całkowicie zapomnieliśmy o zagrożeniu epidemiologicznym, że zupełnie nas nie obchodzi to, że Gotham pozostawione samo sobie (no, nie do końca  Huntress została namaszczona na chwilową następczynię Batmana) być może umiera ponownie na zarazę. Latamy gdzieś między nielogicznie wybranymi miastami na świecie i próbujemy powstrzymać agentów Demona.
Ras al Ghul zawsze był takim nieco płaskim, głupawym, jednowymiarowym, karykaturalnym i całkowicie retro przeciwnikiem. Jak Doktor Zło z Austina Powersa  tylko na serio. To, że spłaszczono przy okazji Talię (no, może nie tak dosłownie  interpretujcie to jak chcecie) można jakoś przeboleć. Ale takie upokorzenie scenariuszowe i jakościowa degrengolada, jakich doznaje w Dziedzictwie Bane, woła o pomstę do nieba. Gdzie ten diablo inteligentny, wewnętrznie skonfliktowany, przerażający i zniuansowany arcywróg Batmana z Knightfall? Uwolnił się już od narkotyku dającego mu nadludzką siłę, ale razem z nią utracił resztki godności. Albo raczej  Chuck Dixon mu je zabrał. Bane jest tu brutalnym osiłkiem, ciągle przeczącym sobie samemu z czasów Knightfall. Zaprzepaszczono znakomicie rokującą i perspektywiczną postać  szkoda.
Z warstwą graficzną jest różnie. Głównym ilustratorem jest Graham Nolan, to spod jego całkiem sprawnej ręki wyszła większość odcinków. Czasem ma problemy z perspektywą, ale ogólnie jest bardzo dobrze. Jim Balent z Catwoman stylizuje trochę na modłę Jima Lee  Selina Kyle mogłaby spokojnie dołączyć do ówczesnego X-Men i konkurować z Psylocke o miano najseksowniejszej superbohaterki Ameryki. Robin rysowany jest bardzo przeciętnie przez średniaków/wyrobników  nie ma co się nad nim rozwodzić. Słynny Kelley Jones, który w tym czasie rysował Batmana, zrobił sobie akurat wolne i oddał obydwa numery swojej serii wchodzące w skład Legacy niemniej słynnemu, wręcz legendarnemu Jimowi Aparo. Aparo wtedy niby już się pożegnał z komiksami, był w podeszłym wieku, potrzebował emerytury  ale na chwilę wrócił. No i nie wyszło to najlepiej, to nie jest ten Aparo z początku lat dziewięćdziesiątych, który tak mocno wrył się nam w pamięć w czasach TM-Semic. No ale i tak jest lepszy niż Rick Burchett odpowiedzialny za zamykający Dziedzictwo one-shot Batman. Bane. Komiks ten opowiada o losach Banea po aferze z Filowirusem Apokalipsy. Upadek tej postaci pogłębia już nie tylko scenariusz, ale i decyzja szefostwa DC o powierzeniu warstwy graficznej Burchettowi. Ten koleś nie umie rysować  kropka. Jego ilustracje to potworki, gryzmoły i jedna wielka żenada. Nawet jak na lata dziewięćdziesiąte.
Wydawać by się mogło, że Batman. Dziedzictwo to wydarzenie nieudane. No, może nazwijmy je mniej udanym niż Epidemia  Indiana Wayne i starożytna zaraza jest eventem mocno średnim, ale starzy fani Batmana, tacy jak ja, ponarzekają, pomruczą pod nosem, a potem i tak odłożą na półkę, aby za jakiś czas wrócić do lektury. To w końcu Batman, najwspanialszy superbohater w historii komiksu, prawda?
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  Obrzęd przejścia

  Paweł Ciołkiewicz

  Derib Buddy Longway #3: Ludzkie szaleństwo
  

  
  W trzecim tomie serii Buddy Longway, zatytułowanym Ludzkie szaleństwo, dostajemy już próbkę znacznie bardziej brutalnej niż do tej pory rzeczywistości. Krwawe wojny Indian z białymi bezceremonialnie wdzierają się w życie głównego bohatera i jego rodziny. Buddy będzie musiał opowiedzieć się po którejś ze stron i oczywiste jest, że każdy wybór będzie równie zły.
Ekstrakt: 100%
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Lekturę rozpoczynamy od albumu specyficznego, stanowiącego bowiem kompilację trzech krótkich historii publikowanych wcześniej w magazynie Tintin. Oto w roku 1980 Derib zdecydował się opublikować, jako dziewiąty odcinek serii, komiks zatytułowany Pierwsze łowy. Umiejętnie pozszywał w nim w jedną całość trzy odrębne historie drukowane w latach 1979 oraz 1972. Ta najwcześniejsza jest zresztą, jak pisze sam autor, w ogóle pierwszą, próbną historią z Buddym w roli głównej! Łatwo się zorientować, że jest tak faktycznie, bo utrzymana jest ona w cartoonowej stylistyce, a bohaterowie zamiast oczu mają czarne kropki (pamiętamy ten sposób rysowania z pierwszego tomu serii). Ramą fabularną jest konieczność snucia opowieści dla Kathleen, która swoją niecierpliwość przypłaciła wypadkiem, po którym długo dochodziła do siebie. W Białym demonie z kolei to Jeremy odgrywa główną rolę. Chłopak przez przypadek staje się świadkiem obrzędu inicjacyjnego młodego Indianina i postanawia również przejść taki rytuał. W tej opowieści Derib nie tylko wprowadza wątek brutalnych konfliktów Indian z białymi, ale także umieszcza interesującą symbolikę. Co więcej, komplikuje życie synowi Buddyego, który uświadamia sobie, że już do końca życia będzie rozdarty pomiędzy światem przodków swej matki i rzeczywistością białego człowieka, z której wywodzi się jego ojciec. W tej historii poznajemy również kapitana Ryana, który później jeszcze raz pojawi się na drodze głównego bohatera.
Zemsta to dramatyczna opowieść, w której dzielny traper musi, tuż przed nadchodzącą zimą, zostawić rodzinę, by ruszyć na pomoc przyjacielowi. Poszukiwacz złota Michael Cooper przepadł bez śladu, zostawiając swoją żonę i córkę. Dziadek Katii, żony Coopera, zwrócił się o pomoc do Buddyego. Misja ratunkowa zaprowadziła bohatera i jego syna do miasteczka Bear Town, w którym mają zamiar przetrwać zimę okoliczni poszukiwacze złota. Buddy spotyka tu starego znajomego Curlyego, który jednak jest już zupełnie innym człowiekiem niż ten, którego poznaliśmy w albumie Trzech przejezdnych (Tom 1. Chinook na całe życie). Bohater natyka się również na Jima McClurea  tak, tak, tego z serii Blueberry Jeana Girauda. Tom zamyka album Kapitan Ryan. W tej opowieści dochodzi do ostatecznej konfrontacji Buddyego z bezwzględnym żołnierzem. Kapitan, który nienawidzi Indian, nie może darować traperowi upokorzenia, jakiego doznał od niego wcześniej (w albumie Pierwsze łowy). Jego irracjonalną nienawiść podsyca fakt, że żoną Buddyego jest Indianka.
W albumie znajdziemy również solidną porcję publicystyki. Znajdujemy bogato ilustrowany tekst o kulisach powstawania serii oraz krótkie komentarze na temat poszczególnych albumów. Pośród rysunków, szkiców i grafik kryje się wiele perełek. Można do nich zaliczyć narysowaną przez Jeana Girauda planszę, na której Buddy spotyka się z Blueberrym oraz Redem Dustem, bohaterem serii Comanche rysowanej przez Hermanna. Zresztą takich zabaw w tej serii jest znacznie więcej. Z lektury poprzednich tomów wiemy już, że Derib lubi wzorować swoich bohaterów na przyjaciołach po piórze  Curry to przecież Cosey, a w forcie mieszka sam Jean Giraud we własnej osobie (z tą różnicą, że nie zajmuje się rysowaniem tylko hodowlą). Dla polskiego czytelnika szczególnie ciekawy jest fragment, który w wersji oryginalnej pewnie się nie pojawił. Mamy tu mianowicie planszę z Świata Młodych oraz zapowiedź komiksu wydrukowaną na pierwszej stronie gazety. Periodyk opublikował bowiem w roku 1983 obszerne fragmenty albumu Kapitan Ryan w wersji czarno-białej (czy też czarno-żółtej).
Buddy Longway niezmiennie zapewnia ogromną frajdę podczas lektury. Choć Derib tworzy familijny komiks utrzymany w nieco sielankowej atmosferze, to powoli wprowadza do swej opowieści przemoc i brutalność, bez których nie ma przecież możliwości pokazania prawdziwego życia na Dzikim Zachodzie. Dzięki temu komiks staje się bardziej realistyczny, choć i tak daleko mu do pełnych przemocy westernów tworzonych współcześnie. Autor dba również o ciągłość opowieści, powracając do postaci, które pojawiły się we wcześniejszych albumach. Dzięki temu podczas lektury raz po raz spotykamy starych znajomych i mamy poczucie przebywania pośród osadników oraz Indian żyjących obok siebie. Klasyczna, elegancka kreska również cieszy oko. Artysta tworzy duże, pełne detali kadry i nie stroni od całostronicowych plansz oraz rozkładówek, które pozwalają w pełni docenić jego kunszt. Zbiorcza edycja tej westernowej serii to bez wątpienia jeden z bardziej interesujących projektów wydawniczych dostępnych na naszym rynku. Już można zacierać ręce na dwa kolejne tomy, które przed nami.
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  Przerost formy nad treścią

  Marcin Knyszyński

  Tom King, Clay Mann Batman/Catwoman
  

  
  Kolejny album inicjatywy DC Black Label i znowu Batman. I niech ktoś mi powie, że to Superman jest najpopularniejszym bohaterem DC Comics! No nie jest i chyba nigdy nie był. Batman/Catwoman podzieli czytelników  ba, podzielił mnie samego dość zdecydowanie. I teraz najlepsze  to właściwie nie jest komiks o Batmanie. Do rzeczy zatem
Ekstrakt: 60%
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W 2016 roku zakończył się pięcioletni epizod wydawniczy w DC Comics zwany The New 52. Rozpoczęło się DC Rebirth i większość regularnych serii otrzymało nowy zespół kreatywny. Batman przypadł w udziale Tomowi Kingowi, znanemu wtedy chociażby z ciepło przyjętego Szeryfa Babilonu i genialnego Visiona. King zmienił podejście swego poprzednika Scotta Snydera  wpadł na pomysł, że uwikła Brucea Waynea i Selinę Kyle w romans. Miało nawet dojść do ich ślubu, ale DC w ostatniej chwili zablokowało ten pomysł. Na początku 2020 roku Tom King przekazał pałeczkę Jamesowi Tynionowi IV i zajął się kilkoma innymi projektami, ale wizja wielkiej miłości Kotki i Nietoperza musiała się kiedyś urzeczywistnić. Między lutym 2021 a sierpniem 2022 roku ukazała się dwunastoodcinkowa seria limitowana Batman/Catwoman, mająca niejako podsumować kilkuletni run Kinga w Batmanie i przyjrzeć się dokładnie wzajemnej relacji wspomnianych dwóch postaci.
Iskrzyło między nimi zawsze, ale żaden twórca przed Kingiem nie poszedł tak daleko. Prawdopodobnie dlatego, że Batman miał swoje zasady i nie bratał się nigdy z kryminalistami, a przecież Catwoman, jakby nie patrzeć, żyła poza prawem. Również z tego powodu Batman/Catwoman jest historią niekanoniczną, już z założenia niewpisaną w mainstreamową ciągłość DC Comics. Akcja toczy się na trzech planach czasowych  w umownych przeszłości, teraźniejszości i przyszłości. W przeszłości jesteśmy świadkami początku znajomości Batmana i Catwoman  Selina Kyle jest oczywiście na bakier z prawem, kumpluje się z Jokerem (!) i bardzo dużo ukrywa przed Bruceem. W teraźniejszości Joker staje się obiektem polowania  ściga go Andrea Beaumont, alias Phantasm, bohaterka będąca uosobieniem samej śmierci. Catwoman zostaje wplątana w całą awanturę, podobnie zresztą jak Batman będący u szczytu swoich możliwości. W przyszłości Bruce Wayne już nie żyje, a nową obrończynią Gotham jest Batwoman  czyli Helena Wayne, córka Batmana i Catwoman. Ponad sześćdziesięcioletnia Selina Kyle wyrównuje w końcu swoje rachunki z Jokerem, rozlicza się z przeszłości u boku Brucea i próbuje utrzymać dobre relacje z córką. I podobnie jak w dwóch poprzednich planach czasowych mamy do czynienia z pewną niby oczywistą, ale jednak nie do końca, zagadką kryminalną.
Tom King słynie ze skomplikowanych, nielinearnych i wymagających skupienia fabuł. Omawiany dziś komiks jest chyba najbardziej jaskrawym przykładem  problem w tym, że autor tym razem przeholował. Pierwszy odcinek odrzuca osoby nieprzygotowane  trzy plany czasowe przeplatają się bez żadnych zasad, umiaru i konieczności. Czasem trudno się połapać w którym jesteśmy  no dobra, przyszłość jest w miarę łatwa do rozpoznania, ale teraźniejszość i przeszłość w żadnym wypadku. Trochę łatwiej mają osoby znające wspomniany run Batmana z okresu DC Odrodzenie, ale tylko trochę. Tego rodzaju zabiegi formalne są czasem bardzo fajne, pożądane i uzasadnione  tu są pociągnięte do takiego ekstremum, że popularne określenie przerost formy nad treścią pasuje idealnie. Podobnie jest też z dialogami  Tom King chciał być bardzo nieoczywisty i wymagający dla czytelnika. W pewnym momencie popada w przesadę i autoparodię  całe bloki tekstu, które wypadają z ust toczących swe pojedynki bohaterów, mają tak mało treści, że  znów  wracamy do tytułu recenzji. Autor się rozpędził narracyjnie, dialogowo i ideowo, zgubił ostatecznie puentę  wytoczył armaty, aby ubić komara.
Ale komiks ma też kilka bardzo udanych elementów. Najważniejszym jest chyba  choć tytuł na to nie wskazuje  zepchnięcie Batmana na drugi plan i wyciągnięcie Catwoman na pierwszy. To ona jest jedyną główną bohaterką opowieści, ale  wiadomo  Batman w tytule przyciągnie czytelników. Batman i Batwoman uzupełniają tylko relację Seliny Kyle, są narracyjnymi narzędziami użytymi w pewnym celu. Podobnie Joker, wyeksploatowany do cna ultraprzeciwnik człowieka-nietoperza, znów się pojawia i znów mąci  ale jest tylko dodatkiem, uzupełnieniem. Najciekawszym zabiegiem wydaje się zatem rewitalizacja Andrei Beaumont, czyli postaci debiutującej nie w komiksie, lecz filmie animowanym z 1993 roku pod tytułem Batman. The Mask of Phantasm. Świetnie to zostało pomyślane, rewelacyjnie napisane (pomijając już te wszystkie zapędy Toma Kinga). Jednak wszystkie te narracyjne zabiegi, postacie i pomysły służą tak naprawdę jednemu  chyba najambitniejszej próbie analizy postaci Catwoman, jakiej ktokolwiek i kiedykolwiek się podjął. Czy może być dobrą i złą postacią jednocześnie? Czy jej drobne, dobre uczynki nie znaczą czasem więcej niż cała krucjata Batmana, człowieka, który więcej zdziałałby swymi finansami niż kolejną bijatyką w zaułkach Gotham? Jak zmieniała się postać Kobiety-Kota w historii? Czy była zawsze tą samą osobą?
Czepiam się Toma Kinga, ale grafików nie potrafię. Odcinki 1-6 i 10-12 narysował Clay Mann, koleś odpowiedzialny do spółki z Kingiem za Kryzys bohaterów. Realistyczne, dynamiczne, seksowne, dopracowane i naprawdę imponujące ilustracje, odważna gra formą, układem kadrów i przyzwyczajeniami czytelnika proszą się o brawa. Zeszyty 7-9 narysował w zastępstwie Liam Sharp znany u nas na przykład z serii Green Lantern Granta Morrisona. Wpasował się idealnie ze swoim stylem na modłę Billa Sienkiewicza  ilustrowane przez niego odcinki są najbardziej oniryczne, podejrzane ontologicznie i niejednoznaczne. No i okrutne.
Do głównej dwunastoodcinkowej serii dołączono jeszcze kilka opowiastek, rozproszonych oryginalnie po różnych komiksach DC z tego okresu. Pisze nieodmiennie Tom King, rysują różni graficy, raz lepiej, raz gorzej. Oglądamy pierwsze spotkanie przyszłych zakochanych, Catwoman w ciąży, dzieciństwo Heleny, starość małżeństwa Wayneów, śmierć Brucea. Takie ciekawostki, uzupełnienia, niemal nieczytelne bez znajomości podstawowej serii. W porządku, bez szału. Uczucia mam mieszane, ale wiem, że wrócę kiedyś do lektury, aby poukładać wszystko w głowie jeszcze raz i obejrzeć popisy Clay Manna i Liama Sharpa. Czy polecam? Fanom Batmana i jego regularnym czytelnikom tak. A co do reszty to nie jestem pewien.
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  A czy ty zniósłbyś karzące spojrzenie?

  Piotr Pi Gołębiewski

  Howard Mackie, Javier Saltares, Mark Texeira Ghost Rider. Danny Ketch
  

  
  Pokaźnych rozmiarów album Ghost Rider: Danny Ketch to sentymentalna podróż dla wszystkich, którzy na bieżąco zbierali komiksy wydawane przez TM-Semic. Ale nie tylko, albowiem przede wszystkim mamy do czynienia ze świetną, mroczną pozycją, składającą się na jeden z najlepszych momentów w historii Marvela.
Ekstrakt: 90%
[image: Ghost Rider. Danny Ketch]
W naszym kraju Ghost Rider zaczął pojawiać się nieśmiało w 1993 roku. Najpierw w roli gościa na dalszym planie u Spider-Mana (w evencie Zemsta Złowieszczej Szóstki Erika Larsena), a później w roli drugoplanowej (Maski Todda McFarlane′a). W międzyczasie wpadł na wizytę do Punishera (Piekielny rajd Mike′a Barona i Marka Texiery). Za każdym razem rozpalał wyobraźnię młodych czytelników. Nic dziwnego, że TM-Semic zdecydowało się uczynić go bohaterem drugiego albumu serii Mega Marvel (1/1994). I to już był prawdziwy szał. Swój egzemplarz sczytałem do wypadnięcia kartek (co, szczerze mówiąc, nie było takie trudne). Od tamtej pory motocyklista z płonącą czachą stał się jednym z moich ulubionych bohaterów.
Trzeba jednak pamiętać, że nie był to pierwszy Duch Zemsty, jaki pojawił się w Marvelu (i nie ostatni). Przed nim był Johnny Blaze, który siał postrach na amerykańskich bezdrożach w latach 1973-1983. Choć to z nim obecnie najbardziej kojarzony jest Ghost Rider, przyznam, że zawsze wolałem tego późniejszego, czyli Danny′ego Ketcha. Oczywiście duża w tym rola sentymentu, ale jednocześnie o wiele bardziej pasowała mi mroczna atmosfera jego przygód, rozgrywających się w ponurych uliczkach Nowego Jorku lub na gotycko wyglądających cmentarzach.
Z kronikarskiego obowiązku dodajmy, że także Johnny Blaze nie był pierwszym bohaterem Marvela noszącym miano Ghost Ridera. Pierwotnie był nim Carter Slade  zamaskowany rewolwerowiec z Dzikiego Zachodu z miniserii z 1967 roku, niezwiązany z płonącą czaszką, ani tym bardziej z motocyklem. Dopiero później dopisano go do głównej mitologii.
Wydany niedawno przez Mucha Comics album zbiera dwadzieścia pierwszych zeszytów serii poświęconej Duchowi Zemsty w osobie Danny′ego Ketcha (plus jeden zeszyt Dr. Strange, Sorcerer Supreme) i, co tu dużo mówić, jest to spełnienie mokrego snu każdego, kto zachwycał się tą postacią za czasów TM-Semic. Nie tylko ze względu na znane nam historie ze wspomnianego Mega Marvela wydrukowane na kredowym papierze, oprawione sztywną okładką i porządnie zszyte, ale przede wszystkim, ponieważ jest tu cała masa materiału, którego dotąd nie mieliśmy okazji przeczytać po polsku.
Dla tych, którzy nie załapali się na edycję TM-Semic, przypomnijmy, że Danny Ketch to dziewiętnastolatek, który wraz z siostrą Barbarą wybrał się w nocy na cmentarz Cypress Hills, gdzie byli świadkami brutalnego starcia między Deathwatchem i jego zbirami a ekipą Kingpina. W efekcie Barbara została bardzo ciężko ranna, Danny zaś uciekł na złomowisko, gdzie natknął się na motor Ghost Ridera. Odtąd, gdy w pobliżu dochodziło do krzywdy niewinnych, przy jego pomocy chłopak przemieniał się w Ducha Zemsty, by karać tych, którzy się do tego przyczynili.
Od lat nie sięgałem po wspomniany wyżej numer Mega Marvela, a jak wiadomo, często bywa tak, że rzeczy, które robiły na nas wrażenie w młodości, kiedy się do nich wraca po dłuższym czasie, okazują się rozczarowujące. Szczęśliwie nie dotyczy to Ghost Ridera. Zdecydowanie wytrzymał próbę czasu, choć niektóre elementy z dzisiejszej perspektywy mogą się wydawać naiwne. Dużą zaletą serii jest to, że scenarzysta Howard Mackie dostał wolną rękę w kreowaniu przygód swojego bohatera. Nie podlegał ograniczeniom wiekowym, jakie obciążały chociażby Spider-Mana. Z tego też powodu komiks można śmiało uznać za bardzo brutalny, niemal dorównujący Punisherowi. Jeśli ktoś ma umrzeć, to umiera i nie ma żadnego cudownego ozdrowienia w ostatnim momencie. Do tego czarne charaktery, jak wspomniany Deathwatch, Blackout, Zodiak czy Strach Na Wróble nie patyczkują się i mordują swoje ofiary bez mrugnięcia okiem. Dotyczy to nawet zaatakowanej na ulicy matki z dzieckiem. Ta bezkompromisowość dodawała dreszczyku emocji, ponieważ nigdy nie było wiadomo, z kim pożegnamy się na następnej stronie.
Sam Ghost Rider również został ciekawie nakreślony. Jest piekielnym odpowiednikiem Pogromcy, ale jednocześnie jego maniakalne pragnienie wymierzania kary swoim spojrzeniem, niesie w sobie tajemnicę, odróżniającą go od Ghost Ridera w wydaniu Johnny′ego Blaze′a. Danny Katch z kolei wciąż nie może się zdecydować, czy jego piekielne alter ego jest jego przekleństwem, czy darem od losu. Z jednej strony cieszy się, że nie jest bezczynny wobec zbrodni, a z drugiej widzimy, jak powoli podporządkowuje swoje życie mrocznemu wcieleniu.
Oczywiście wciąż musimy pamiętać, że mamy do czynienia z komiksem sprzed trzydziestu lat, więc natrafimy tu na elementy dość archaiczne, jak choćby to, że aby zmienić się w Ducha Zemsty, Danny musi dotknąć świecącego korka od baku swojego motoru. Śmiesznie wygląda jeden z głównych antagonistów  Zodiak, który nie tylko może pochwalić się zupełnie niestrasznym, kiczowatym strojem, ale do tego ma do dyspozycji mnóstwo zastępujących go cyborgów, co w Marvelu ma długą tradycję, a zawsze mnie irytowało. Wreszcie, postacie (a zwłaszcza złoczyńcy) lubią mówić w trzeciej osobie o swoich planach, ale to też stały element superbohaterskiej franczyzy.
Na uwagę zasługuje warstwa graficzna albumu. Odpowiada za nią właściwie dwóch twórców  Javier Saltares i Mark Tex Texeira, którzy nieźle się uzupełniają. Obaj preferują pozornie niedbały styl, naznaczony brudną kreską i dużą ilością tuszu (to gównie zasługa Texeiry). Można najwyżej powiedzieć, że kadry autorstwa Saltresa są nieco lżejsze od tworzonych przez Texa. Niemniej obaj świetnie czują postać Ghost Ridera i w ich wykonaniu nie tylko wygląda on monumentalnie, ale także mroczniej niż Johnny Blaze.
Ghost Rider: Danny Ketch to cegła, którą w swojej kolekcji powinien posiadać każdy fan Marvela. Choć nie jest pozbawiona drobnych wad, to jednak przede wszystkim zawiera porcję doskonałej rozrywki na najwyższym poziomie, ukazując ciemne oblicze świata Domu Pomysłów, którego w dzisiejszych propozycjach trochę mi brakuje. To nie tylko kombatancka rozrywka dla starych, komiksowych wiarusów, ale trzymająca w napięciu opowieść, potrafiąca porwać swoim niepowtarzalnym klimatem.
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  Nosferatu ponad wszystko

  Paweł Ciołkiewicz

  Olivier Ledroit, Pat Mills Requiem. Rycerz wampir #1-2
  

  
  Requiem. Rycerz Wampir to kolejny po Wice komiks, w którym możemy podziwiać malarski kunszt Oliviera Ledroita. Tym razem dostajemy wcześniejsze dzieło francuskiego artysty, w którym połączył on siły z legendą brytyjskiego komiksu Patem Millsem. Tak powstała zanurzona w krwistej czerwieni opowieść o pewnym wampirze, która zadebiutowała na rynku frankofońskim w roku 2000.
Ekstrakt: 90%
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W ostatnich dniach można było znaleźć w Internecie filmiki i zdjęcia z ekspozycji poświęconej komiksowi Requiem. Rycerz Wampir, jaką przygotowano w ramach tegorocznego festiwalu komiksowego w Angoulême. I trzeba przyznać, że te materiały, będące przecież jedynie namiastką prawdziwego zwiedzania tego miejsca, robią ogromne wrażenie. Dużą salę, oświetloną krwistoczerwonym światłem i otuloną upiornymi dźwiękami, wypełniają obrazy, rysunki, szkice, gadżety i artefakty pochodzące z tego komiksu. Już podczas oglądania tych materiałów trudno powściągnąć chęć, czy może nawet żądzę, wgryzienia się w ten komiks, więc nietrudno sobie wyobrazić, jak czuli się zwiedzający ją szczęśliwcy.
Pierwszy tom wydania zbiorczego dzieła Pata Millsa oraz Oliviera Ledroita robi ogromne wrażenie przede wszystkim warstwą wizualną. Obrazy tworzone przez francuskiego artystę są niesamowite pod każdym względem. Rozmach, dbałość o detale, kompozycja, kolorystyka  długo można rozwodzić się nad każdym aspektem tego komiksu. Artysta wykreował urzekającą wizualnie wizję Piekła, czy też, mówiąc dokładniej, Odrodzenia  świata zamieszkiwanego przez wampiry, zombie, ghule i inne potwory. Trafiamy do niego wspólnie z Heinrichem Augsburgiem, niemieckim żołnierzem, który ginie na polu walki podczas drugiej wojny światowej i rozpoczyna nowy etap swojej egzystencji właśnie w tym świecie na opak. Jak można się domyślać, nie trafił tu za swe dobre uczynki, lecz za niegodziwości dokonane podczas wojny. Zagubiony żołnierz znajduje opiekuna w osobie Otto von Todta, kapitana Korpusu Odrodzonych, czyli wampirów. Nowy znajomy wprowadza Heinricha w tajniki życia w Odrodzeniu, świecie stanowiącym przeciwieństwo tego, w którym żył on do tej pory. Mężczyzna przechodzi krwawe szkolenie i już jako Rycerz Wampir przyjmuje imię Requiem.
Tak rozpoczynają się surrealistyczne i upiorne, a nierzadko i zabawne przygody wampira w tym odwróconym świecie pełnym przemocy. Konflikty z miejscowymi wampirami, spektakularne bitwy statków powietrznych, walki z genetycznie zmutowanymi rebeliantami, starcia z demonicznymi piratkami, dekadenckie bale, na których wampiry piją krew prosto z szyi pięknych kobiet  czego tutaj nie ma. Pierwsze dwa tomy umieszczone w wydaniu zbiorczym bezceremonialnie wrzucają czytelnika do tego zwariowanego, brutalnego i ociekającego krwią świata. Scenarzysta idzie na całość i dorzuca do tej opowieści chyba wszystko, co choć luźno kojarzy się z wampirzym światem, okraszając ją bólem i cierpieniem wszechobecnym na każdym kroku. Lektura tego komiksu przyprawa zatem o prawdziwy zawrót głowy nie tylko pod względem graficznym, ale także fabularnym. Warto dać się porwać tej opowieści, nie zastanawiając się zbytnio nad logiką kolejnych zdarzeń i nie szukając sensu w kolejnych zwrotach akcji. Nie o to tutaj chodzi. Tutaj rzeczy się po prostu dzieją, bo można je efektownie przedstawić. Scenarzysta dał rysownikowi pretekst do namalowania niesamowitych obrazów i rysownik skwapliwie z tego skorzystał.
Pat Mills znany był do tej pory u nas głównie ze scenariuszy tworzonych dla 2000AD  oficyny wydawniczej, którą sam zresztą powołał do życia. Spod jego pióra wychodziły kolejne przygody Slaina oraz Sędziego Dredda. I trzeba przyznać, że w Requiem również dostajemy tak charakterystyczną dla brytyjskiego scenarzysty mieszankę humoru, patosu, groteski i makabry, tworzącą jedyną swoim rodzaju atmosferę. Tym komiksem twórca przebojem wdarł się na rynek frankofoński, a po niemal ćwierćwieczu trafił wreszcie do kraju nad Wisłą. I bardzo dobrze się stało, że możemy wreszcie zapoznać się z tą serią. Po pierwsze dlatego, że dzięki temu poszerza się katalog dzieł Ledroita wydawanych w Polsce, a obrazy tego artysty trzeba studiować uważnie i długo. Po drugie, dostajemy bezpretensjonalny komiks, który ewidentnie powstał, by czytelnicy dobrze się bawili podczas lektury. Bo twórcy bez wątpienia mieli niezły ubaw, powołując do życia hordy potworów i napuszczając ich na siebie, by ginęły, cierpiąc katusze w kolejnych bitwach. Ta zabawa trwała dwanaście lat. Od roku 2000 do 2012 ukazało się jedenaście albumów. Scream Comics wydaje je parami, po dwa albumy w jednym tomie, więc czeka nas jeszcze kilka porcji tej krwistej komiksowej strawy. Po tym, co otrzymaliśmy w dwóch pierwszych albumach, możemy być pewni, że tu może zdarzyć się wszystko, a coś takiego jak tematy tabu są dla autorów pojęciami całkowicie obcymi.
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  Conan ukrzyżowany

  Piotr Pi Gołębiewski

  Cullen Bunn, Brian Ching, Sergio Davíla, José Luis, Fred Van Lente, Dheeraj Verma, Admira Wijaya Conan #8: Szlak krwi
  

  
  Conan: Szlak krwi, czyli ósmy tom zbiorczego wydania komiksów o najsłynniejszym Cymeryjczyku, które niegdyś ukazywały się pod szyldem Dark Horse Comics, zawiera w sobie adaptacje dwóch opowiadań Roberta E. Howarda. Co ciekawe, jednego z najlepszych i zdecydowanie najgorszego.
Ekstrakt: 60%
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Ostatnio widzieliśmy Conana, jak został kapitanem wojsk Taramis, królowej Khauranu. Kobieta pada jednak ofiarą spisku swojej siostry bliźniaczki, zamierzającej wprowadzić nowe rządy. Barbarzyńca nie ma zamiaru się na to zgodzić, za co zostaje skazany na ukrzyżowanie.
Scena przybijania Cymeryjczyka do wielkiego iksa pochodzi z opowiadania Narodzi się wiedźma i jest jednym z najbardziej znanych fragmentów twórczość Howarda. Była też wielokrotnie odzwierciedlana, chociażby w filmie Conan Barbarzyńca czy grze Conan Exiles. Absolutnie genialnie też narysował ją na łamach Savage Sword of Conan John Buscema i twórcy nowej wersji mieli nie lada orzech do zgryzienia, by przebić jego wizję.
Niestety nie przebili. Choć większość adaptacji Narodzi się wiedźma naszkicował Brian Ching, z niezrozumiałych dla mnie powodów, fragment z ukrzyżowaniem przypadł w udziale José Luisowi. Podczas gdy ten pierwszy posiada charakterystyczny, nieociosany, a wręcz brutalny styl, ten drugi absolutnie niczym się nie wyróżnia na tle innych, wygładzonych wyrobników. Szkoda, zwłaszcza że scenarzysta Fred Van Lente dobrze wyczuł klimat Howarda i sprawnie przełożył jego prozę na język komiksu.
Następnie pałeczkę szefa projektu przejął Cullen Bunn, który miał o tyle utrudnione zadanie, że aby przejść do kolejnej adaptacji, musiał w sensowny sposób uzupełnić historię Conana od momentu, kiedy opuścił Khauran, do momentu przybicia do brzegów wyspy Xapur, czym zaczyna się opowiadanie Stalowy demon. Ze szczątkowych informacji wynikało, że barbarzyńca skumał się z Kozakami i to ten wątek został solidnie rozwinięty. Nie jest on specjalnie zajmujący, ale stosunkowo nieźle się go czyta. Zwłaszcza że został przyzwoicie zilustrowany przez Sergio Dávilę.
Wreszcie przechodzimy do wspomnianej adaptacji Stalowego demona. Opowiadania, które powszechnie uznawane jest za najsłabsze z Howardowskiego cyklu o Conanie. Nie tylko bardzo przypomina Cienie w blasku księżyca, ale do tego posiada rażące dziury logiczne. I taki też jest komiks. Mało angażujący, wtórny oraz chaotyczny. Kiedy jeszcze jest rysowany przez Dávilę, jako tako to wygląda, ale kiedy za ołówek bierze się Dheeraj Verma, którego kreska jest zwyczajnie brzydka, ciężko jest dobrnąć do finału.
Conan: Szlak krwi zawiera sześć ostatnich numerów Conan the Avenger i całą, dwunastotomową serię Conan the Slayer. Niestety, nie wiadomo, czy doczekamy się publikacji zbioru okazjonalnych, pojedynczych odcinków (m.in. Zęby Gwahlura, a także spotkania Conana z Czerwoną Sonją oraz Wonder Woman) i miniserii King Conan. W międzyczasie publikacji kolejnych albumów w Polsce, Dark Horse Comics zwrócił prawa do Cymeryjczyka Marvelowi, ale ten w 2021 roku odsprzedał je wydawnictwu Titan Comics, o którego planach na razie niewiele wiadomo.
Szkoda by przygoda z omawianą wersją przygód Conana zakończyła się na Szlaku krwi. I to z dwóch powodów. Po pierwsze, ponieważ, mimo kilku kontrowersyjnych decyzji, ciekawym pomysłem było prowadzenie historii chronologicznie, sprawnie uzupełniając luki między opowiadaniami. A przecież wciąż nie zaadaptowano wszystkich dzieł Howarda (chociażby opowiadania Czerwone ćwieki). Po drugie zaś, ponieważ Conan od Dark Horse Comics bardzo dobrze się zaczął od skryptów Kurta Busieka i przez długi czas utrzymywał wysoki poziom, a Szlak krwi na ich tle wypada dość blado.




Tytuł: Conan #8: Szlak krwi
Scenariusz: Fred Van Lente, Cullen Bunn
Data wydania: 23 sierpnia 2023
Rysunki: Sergio Davíla, José Luis, Admira Wijaya, Brian Ching, Dheeraj Verma
Przekład: Dariusz Stańczyk
Wydawca:  Egmont
Cykl: Conan
ISBN: 9788328161290
Format: 432s. 170 x 260 mm
Cena: 179,99
Gatunek: fantasy
Zobacz w: Kulturowskazie
Ekstrakt: 60%
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  Ratunek czy porwanie?

  Marcin Osuch

  Derek Laufman Bot 9
  

  
  Komiks z enigmatycznym tytułem i nieco enigmatyczną okładką. W środku tego skromnego zeszytu czytelnik znajdzie niezwykłą, baśniową opowieść całkowicie pozbawioną słów.
Ekstrakt: 80%
[image: Bot 9]
Autorem Bota 9 jest Derek Laufman, kanadyjski twórca, znany u nas z Krainy ruin (także wydawnictwo KBOOM) oraz książeczek superbohaterskich dla dzieci z serii Marvel Przygody superbohaterów (wyd. Olesiejuk). Swoje założenia związane z Botem 9 zawarł w posłowiu. To z niego czytelnik dowie się, że rybka ma na imię Spero i przeczyta tam też kilka krótkich przemyśleń Laufmana na temat tworzenia całej historii. Nawiązuje też do wpływu, jaki na jego twórczość wywarły produkcje japońskiego Studia Ghibli.
Na pewno wszyscy pamiętacie początkowe sceny z uroczego filmu studia Pixar Gdzie jest Nemo. Po ataku barakudy, z setek, a może tysięcy jajeczek pozostaje tylko jedno, którym musi opiekować się ojciec błazenek. W komiksie Bot 9 otwarcie jest podobnie dramatyczne, chociaż tym razem mamy do czynienia nie z jajeczkami, a z ławicą sympatycznych rybek. Z ataku przerażającej trójokiej ryby pozostaje tylko główny bohater całej opowieści, chociaż kwestia tego, kto jest tutaj głównym bohaterem może budzić wątpliwości i być przedmiotem różnych interpretacji. Bo chwilę później rybka wpada w kolejne kłopoty i kolejne, aż ostatecznie trafia do pułapki zastawionej przez wiekowego konstruktora-wynalazcę. To on właśnie buduje tytułowego Bota 9. Ten numer zresztą nie jest przypadkowy i w całej historii ma swój sens.
Pułapka inżyniera ratuje rybkę przed morskim potworem, ale sytuacja nie jest jednoznaczna. Wynalazca ma swój plan względem uratowanego, czy też pojmanego stworzenia. W kulistym akwarium zamontowanym na Bocie 9 wysyła rybkę w świat. Po co? Oczywiście nie mogę zdradzić, ale bez dwóch zdań jest to piękna, ale i niebezpieczna podróż. Piękna, bo rysunki Laufmana są bajecznie kolorowe, przypominające wspomniane filmy Miyazakiego. Niebezpieczna, bo ocean pełen jest zagrożeń, zarówno tych naturalnych, jak i spowodowanych przez człowieka.
Całkowity brak dialogów powoduje, że czytelnik ma szersze pole do interpretacji oglądanej historii. Kim tak naprawdę jest inżynier-wynalazca? Jak ocenić jego działania? Uratował Spero czy uwięził? A sam Spero? Czy to właśnie nie jego oczami czytelnik powinien oglądać świat?
Bot 9 został wydany w serii KBOOM Kids, co jednoznacznie sugeruje dziecięcego odbiorcę, ale jestem przekonany, że dojrzały czytelnik nie powinien czuć się zawiedziony po jego lekturze.




Tytuł: Bot 9
Scenariusz: Derek Laufman
Data wydania: marzec 2023
Rysunki: Derek Laufman
Wydawca:  KBOOM
Gatunek: humor / satyra
Zobacz w: Kulturowskazie
Ekstrakt: 80%
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  Te straszne zmiany

  Dagmara Trembicka-Brzozowska

  Joris Chamblain, Aurélie Neyret Pamiętniki Wisienki i Walentyna #1
  

  
  Po emocjonalnym (i emocjonującym) zakończeniu serii Pamiętniki Wisienki, czytelnicy mogli myśleć, że żegnają się z bohaterami. Jednak autorzy przygotowali kolejny album, niejako domykający nowe wątki i ponownie uczący młodych czytelników, że emocje warto przegadać.
Ekstrakt: 50%
[image: Pamiętniki Wisienki i Walentyna #1]
Pamiętniki Wisienki i Walentyna to jak na razie jeden album (i chyba jako pojedynczy pozostanie  oryginalnie ukazał się w 2018 roku i kontynuacji brak), w którym duet Joris Chamblain (scenariusz) i Aurélie Neyret (rysunki) skupiają się na właśnie, nie do końca wiadomo, na czym dokładnie. Znajdujemy się fabularnie w momencie zakończenia ostatniego tomu o Wisience, gdy nasza bohaterka i jej nowa, większa rodzina planują podróż dookoła świata. Jednak problemem okazuje się Walentyn  a dokładniej jego dziwne zachowanie. Chłopiec coś ukrywa i wyraźnie jest nieswój, więc jego tata się martwi  i tu właśnie Wisienka może pomóc, bo to jej maluch ufa najbardziej.
Nie jest to album o relacjach między świeżo upieczonym rodzeństwem, nie ma też poruszonego tematu adaptacji Wisienki do powiększenia rodziny o nowego tatę i brata. Najwięcej jest tu Walentyna i jego emocji oraz obaw, których nie potrafi wyrazić wprost. Dzieci urządzają też zabawę  w strażników Ziemi i kosmitów-turystów, co ma zapewne pomóc Walentynowi przekazać jego uczucia członkom familii. Jednak ze smutkiem muszę przyznać, że tym razem autorzy polegli jako opowiadacze.
Pamiętniki Wisienki i Walentyna są zwyczajnie nieciekawe. Kosmiczna zabawa, pokazana głównie nie jako komiks, a notatki Wisienki, rysunki obojga dzieciaków i inne znane nam z poprzednich tomów kartki z dziennika, zajmują większość miejsca i ani nie są jasne, ani ładne, raczej przegadane. Sama część komiksowa  będąca dotąd największym graficznie atutem serii  zepchnięta jest na drugi plan i w sumie nie uzupełnia pamiętnikowej, tak jak wcześniej byliśmy przyzwyczajeni. Generalnie panuje tu trochę pomieszanie z poplątaniem i chociaż poruszony temat jest ważny, to nie wiemy, dlaczego wybrano akurat ten i co dokładnie tak naprawdę czuje Walentyn. Trudno się w lekturę zaangażować i równie trudno znaleźć jasną lekcję, którą mogłyby wynieść z niej dzieciaki.
Domykający serię o Wisience tom to zdecydowany spadek poziomu  tak narracyjnego, jak graficznego. Stosunkowo niewiele pięknych rysunków Neyret, a o wiele więcej zapisanych stron, do tego niejasny cel, do którego dąży fabuła Szkoda  sam z siebie nie byłby może złym komiksem, ale na tle reszty albumów wypada słabo.
Plusy:
	jak zawsze rysunki Neyret, chociaż za mało ich
	ponownie poruszony temat istotnych emocji


Minusy:
	rozmycie narracyjne  rysunkowo i scenariuszowo
	za dużo stron z pamiętnika * niejasny morał






Tytuł: Pamiętniki Wisienki i Walentyna #1
Scenariusz: Joris Chamblain
Data wydania: 26 stycznia 2022
Rysunki: Aurélie Neyret
Przekład: Marek Puszczewicz
Wydawca:  Egmont
Cykl: Pamiętniki Wisienki i Walentyna, Pamiętniki Wisienki
ISBN: 9788328152717
Format: 60s. 216x285mm
Cena: 39,99
Gatunek: humor / satyra, obyczajowy
Zobacz w: Kulturowskazie
Ekstrakt: 50%
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  Początek koszmaru

  Marcin Knyszyński

  Jim Aparo, Chuck Dixon, Alan Grant, Klaus Janson, Doug Moench, Graham Nolan Batman. Ziemia Niczyja #1: Kataklizm
  

  
  Gotham staje przed zagrożeniem, z jakim nigdy jeszcze nie musiało się mierzyć. Wydawać by się mogło, że po apokaliptycznej Epidemii pomysł śmiercionośnego wirusa w najważniejszym po Metropolis mieście DC Comics, trudno będzie przebić. A tu proszę, redaktorzy Batmana proszą o potrzymanie piwa i urządzają w Gotham prawdziwe trzęsienie ziemi. I to wcale nie w przenośni.
Ekstrakt: 70%
[image: Batman. Ziemia Niczyja #1: Kataklizm]
Latem i jesienią 1996 roku trwało Dziedzictwo, całkiem udany event angażujący prawie wszystkie wydawane wówczas batkomiksy  Detective Comics, Batman, The Shadow of the Bat, Robin, Catwoman i Azrael (tylko już z założenia odseparowane zupełnie od ciągłości DC Comics Legends of the Dark Knight zostało pominięte). Kolejne półtora roku nie przyniosło żadnej rewolucji  wydarzenia w każdym z wymienionych tytułów szły własnym torem aż do początku 1998 roku. Zanim jednak do nich przejdziemy wspomnieć trzeba o krótkiej, czteroodcinkowej opowieści zamieszczonej na przełomie 1997 i 1998 roku w serii Azrael. To od niej właśnie zaczyna się pierwszy zbiorczy tom Batman. Ziemia niczyja, wydarzenia jeszcze większego niż wydany nie tak dawno w Polsce słynny, niezapomniany Knightfall .
Azrael i Bane  tak się to zaczyna. Bane, wielki wróg zarówno Batmana, jak i Azraela odpłynął w siną dal pod koniec Dziedzictwa. Redaktorzy komiksów z Batmanem zepsuli tę postać, na co już zwracałem uwagę  teraz dopełniają dzieła i upokarzają ją całkowicie. Sama opowieść o Azraelu wysłanym przez Batmana w pościg za Baneem jest całkiem niezła, pisze ją w końcu Denis ONeill, a rysuje w bardzo ciekawy (charakterystyczny) sposób Roger Robinson. Chodzi o rozliczenia z przeszłością, udowodnienie sobie pewnych rzeczy, przepracowanie traum. U Jeana Paula-Valleya oczywiście, bo u Banea chodzi tylko o dalszy ciąg degrengolady. Wydarzenia te sprowadzają wspomnianą dwójkę do Gotham i ustawiają na szachownicy, którą za chwilę scenarzyści zrzucą ze stolika.
Ba, do Gotham wraca również w tym samym czasie Nightwing i Robin  obydwie ich solowe serie wezmą udział w nadchodzącej katastrofie. Tytułowy Kataklizm rozpoczyna się praktycznie bez zapowiedzi  trzęsienie ziemi o magnitudzie 7,6 stopni w skali Richtera doszczętnie niszczy Gotham. Dziesiątki tysięcy ofiar, zniszczone mosty i drogi, wieżowce rozlatują się niczym domki z kart, łuna pożarów kończących dzieło widoczna jest z odległości wielu kilometrów. Nie ma łączności, nie ma prądu, brakuje powoli nadziei. Tylko budynki postawione przez Wayne Corp. stoją nadal, bo zbudowano je w technologii gwarantującej odporność nawet na dziewięciostopniowe wstrząsy. Bruce Wayne nie zabezpieczył jednak swej rezydencji, bo musiał trzymać sekrety nietoperzowej jaskini w tajemnicy. No i stało się  wiekowe domostwo rodziny Wayneów zostało zrównane z ziemią, jaskinia niemal wystawiona na widok publiczny  Alfred i Harold robią co mogą, aby ją zabezpieczyć, choć dopiero co uniknęli śmierci. A Batman? Rusza do miasta nieść pomoc wszystkim poszkodowanym i razem ze swoją nieformalną nietoperzową rodziną ratować tyle żyć, ile zdoła.
I w sumie tylko tyle dzieje się w całym Kataklizmie, pierwszym tomie gigantycznej Ziemi niczyjej. Batman, Robin, Nightwing, Huntress, Catwoman, Azrael, Oracle, Rene Montoya, Harvey Bullock, komisarz Gordon i gothamska policja, a nawet chwilowo sprzymierzeni z mrocznym rycerzem ludzie Pingwina dwoją się i troją. Zapomnijcie o superbohaterskiej akcji, detektywistycznych zagadkach czy pojedynkach na dachach budynków. Wróg po raz kolejny jest niewidzialny, bezosobowy, niepokonany  to znów siły natury atakują Gotham. Miasto Batmana było w latach dziewięćdziesiątych niczym biblijna Sodoma albo Gomora  scenarzyści-bogowie zrzucali na nie wielkie plagi regularnie już od czasów Knightfall. Graficznie jest bardzo dobrze jak na ostatnią dekadę dwudziestego wieku  każdy z rysowników (a był ich legion) zrobił wszystko, aby to jego wizja piekła na ziemi prezentowała się najbardziej epicko. W Kataklizmie chodzi o zwyczajny, ludzki wymiar działań Batmana i jego ekipy, jest to podręcznikowa opowieść katastroficzna mocno trzymająca się konwencji  zwłaszcza w regularnych seriach komiksowych.
To w tych kilku pojedynczych, wydanych poza seriami, albumach odchodzimy nieco od prostego scenariusza ratujemy kolejne osoby. W antologii Batman Chronicle znajdziemy sporo fajnych scenek dopełniających i urozmaicających główną linię fabularną. Ras al Ghul konstatujący ostateczne zwycięstwo natury nad człowiekiem, wstrząsająca historia człowieka przysypanego gruzami, okrucieństwo i brak empatii Pingwina  żeby wymienić najlepsze. W Batman. Blackgate Isle of Men weźmiemy udział w ostatnich chwilach więzienia na wyspie, które rozlatuje się na kawałki podczas pierwszych wstrząsów. W Batman. Huntress/Spoiler Blunt Trauma będziemy świadkami niechcianej współpracy Huntress i niejakiej Spojler, a w Batman. Arkham Asylum Tales of Madness przeczytamy swego rodzaju Dekameron w wersji DC Comics. Zwróćcie uwagę szczególnie na ten rewelacyjnie narysowany przez Davea Taylora one-shot  psychole z Arkham mierzą się z nadchodzącą tragedią w sposób szczególny.
Rysowników jest zatrzęsienie, co jest oczywiste i nie powinno nikogo dziwić. Nie ma zaskoczenia, jeśli chodzi o jakość (jest w porządku) czy spójność wizualną (nie jest w porządku)  ale jest, jeśli chodzi o Jima Aparo. Facet znów wrócił z emerytury i tym razem z przytupem  rysuje jak za dawnych lat u szczytu swej popularności. Kataklizm to tylko jedna trzecia wstępu do właściwej Ziemi niczyjej i rozgrzewka przed drugą trzecią. Pod koniec lutego dojdzie do Wstrząsów wtórnych.




Tytuł: Batman. Ziemia Niczyja #1: Kataklizm
Scenariusz: Chuck Dixon, Alan Grant, Doug Moench
Data wydania: 6 grudnia 2023
Rysunki: Klaus Janson, Jim Aparo, Graham Nolan
Przekład: Tomasz Sidorkiewicz
Wydawca:  Egmont
Cykl: Batman. Ziemia Niczyja, Batman
ISBN: 9788328165175
Format: 588s. 170x260 mm
Cena: 199,99
Gatunek: superhero
Zobacz w: Kulturowskazie
Ekstrakt: 70%
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  Inne czasy, inni samuraje

  Andrzej Goryl

  Stan Sakai Usagi Yojimbo Saga: Legendy
  

  
  Wydawnictwo Egmont sukcesywnie publikuje nowe odcinki serii Usagi Yojimbo, ale jednocześnie zbliża się do końca z wypuszczaniem zbiorczych tomów z archiwalnymi komiksami, które już wcześniej ukazały się w Polce w pojedynczych albumach. Legendy nie są jednak typowym tomem przygód Usagiego. Znajdziemy tu historie trochę poboczne, nie do końca kanoniczne i w jakiś sposób odbiegające od zwyczajowych fabuł o długouchym samuraju.
Ekstrakt: 80%
[image: Usagi Yojimbo Saga: Legendy]
Pierwsza z nich, Usagi w kosmosie, przenosi czytelnika w odległą przyszłość. Zgodnie z tytułem akcja rozgrywa się w przestrzeni kosmicznej oraz na różnych planetach. Głównym bohaterem nie jest znany nam bohater, a jego bardzo daleki potomek. Nie jest roninem, ale samurajem w służbie klanu Shirohoshi, walczącym od lat z potężnym imperium Kajitori. To jak najbardziej futurystyczna rzeczywistość, jednak widać też silne wpływy kultur feudalnej Japonii. W przestrzeni międzygwiezdnej unoszą się olbrzymie fortece, których architektura przypomina zamki epoki szogunatu, piloci statków kosmicznych noszą kaski wzorowane na hełmach kabuto, silne są struktury klanowe, a na polach wciąż pracują chłopi  tyle tylko, że wyposażeni w zaawansowane technicznie maszyny. Pojawiają się też miejscowe odpowiedniki starych znajomych  Gena i Tomoe.
Choć fabuły inspirowane są historiami o samurajach, to jednak Stan Sakai dołożył też bardzo dużo elementów kojarzonych ze space operą. Dało to całkiem ciekawą mieszankę, choć trzeba przyznać, że w porównaniu z klasycznymi komiksami o Usagim, jego kosmiczna wersja nie porywa. Całość czyta się przyjemnie, jednak poszczególne historie nie robią aż takiego wrażenia. Być może było za mało czasu na odpowiednie zbudowanie postaci i nie udało się dla nich stworzyć bardziej przekonujących konfliktów. Być może zabrakło mocniejszych odniesień do japońskiego folkloru oraz zwyczajów. A być może przez to, że jest to poboczny projekt, sam autor nie włożył w niego aż tyle serca.
Dalej dostajemy Senso  czyli wariację na temat słynnej Wojny światów H. G. Wellsa. Sakai przedstawia opowieść o tym, co by było, gdyby najeźdźcy z Marsa zaatakowali Japonię parę wieków przed agresją na Anglię. Akcja ma miejsce 15 lat od wydarzeń ze znanych nam komiksów. Wszystko zaczyna się od wielkiej bitwy między wojskami pana Noriyuki i pana Hikiji. Wtem na ziemię spada olbrzymi metalowy cylinder, z którego wychodzą dziwne istoty. Samuraje będą musieli poradzić sobie z zagrożeniem, z jakim nigdy wcześniej nie mieli do czynienia.
To sprawnie napisana historia z gatunku co by było, gdyby?. Sam autor nie uznaje jej za do końca kanoniczną  być może tak fabuła się potoczy, być może wszystko wydarzy się zupełnie inaczej. Dzięki temu zabiegowi może sobie poszaleć z niektórymi rozwiązaniami fabularnymi, które  gdy nastąpi definitywny finał opowieści o Usagim  mam nadzieję, że zostaną przedstawione inaczej. Niemniej jako ciekawostka Senso działa całkiem nieźle.
Na końcu znajdują się dwie historie w kolorze  pierwsza, dłuższa (Yokai) została pokolorowana przez samego Sakaiego, a druga (Zakneblowana) przez Toma Lutha (który odpowiada też za barwy w najnowszych przygodach długouchego ronina). Oba komiksy skupione wokół postaci Sasuke  łowcy demonów, znanego z wcześniejszych odcinków Usagiego Yojimbo. To proste fabuły, stworzone głównie po to, by Sakai mógł sobie poszaleć, rysując całą zgraję dziwacznych istot rodem z japońskich mitów (a także kilka takich, które sam wymyślił). Komiks Yokai, kiedy został wydany jako samodzielny album, nie robił specjalnego wrażenia  zostawiał pewien niedosyt. W ramach większego zbioru (i z dodaną Zakneblowaną) sprawdza się dużo lepiej. Stanowi ładne zwieńczenie albumu, wisienkę na torcie, sprawiając, że całość zyskuje.
Rysunkowo cały tom wypada jak zwykle bardzo dobrze. Sakai to doświadczony twórca, który swój uproszczony styl opanował do perfekcji. Tutaj pod tym względem nic się nie zmienia. Dodatkowo w Yokai widać, jak dobrze hawajski artysta radzi sobie z kolorem  i od razu można porównać jego barwy z tymi, nałożonymi przez Lutha. Subtelne akwarele Sakaiego są kilka poziomów wyżej niż prace drugiego kolorysty.
Legendy to interesujący tom, z kilkoma naprawdę udanymi pomysłami. Dobrze było zobaczyć twórczość Sakaiego w nieco innym wydaniu, choć w porównaniu do jego klasycznych historii, ten album wypada trochę słabiej. Niemniej polecam.
Egzemplarz do recenzji przekazało wydawnictwo Egmont.
Plusy:
	sporo ciekawych pomysłów na pokazanie trochę innych wersji Usagiego
	interesujące wariacje na temat kultury japońskiej
	sprawnie poprowadzona fabuła * precyzyjne rysunki


Minusy:
	poziom fabuł jest odrobinę niższy niż w regularnej serii
	kolory Lutha są wyraźnie słabsze od tych nakładanych przez Sakaiego
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  Gryź, żuj, przełykaj!

  Piotr Pi Gołębiewski

  Mitch Breitweiser, Regiland Hudlin, Robert Kirkman, Greg Land, Mark Millar, Sean Phillips, Francis Portela Marvel Zombies #1
  

  
  Na początku XXI wieku powróciła moda na żywe trupy. A ponieważ Dom Pomysłów trzyma rękę na pulsie, wkrótce do sklepów trafiła miniseria Marvel Zombies. Teraz możemy ją przeczytać, wraz z towarzyszącymi jej odpryskami w zbiorczym albumie wydanym przez Egmont.
Ekstrakt: 80%
[image: Marvel Zombies #1]
W wyniku tajemniczego blasku, superbohaterowie Marvela zaczynają przemieniać się w wygłodniałe, rozkładające żywe trupy. Aby zaspokoić wciąż rosnący głód, zaczynają pożerać wszystkich, którzy wpadną im w ręce. Wreszcie niemal w całości wybijają ludzkość. W opustoszałym Nowym Jorku pozostają więc tylko nadgnili, wciąż nienasyceni byli herosi oraz nieliczne niedobitki homo sapiens, których starają się bronić pojedyncze jednostki o nadnaturalnych zdolnościach. Czasem tak nieoczywiste, jak Magneto.
Główną serię zatytułowaną po prostu Marvel Zombies powierzono do napisania fachowcowi w dziedzinie żywej śmierci  Robertowi Kirkmanowi. W tamtym czasie stał się właśnie jednym z najgorętszych nazwisk w świecie komiksu, dzięki sukcesowi, jakim okazał się jego cykl The Walking Dead. Ten jednak nie był przekonany do współpracy. Wolał być uważany za bardziej wszechstronnego twórcę, niż komiksowego odpowiednika George′a Romero. Dlatego też zaproponował wywrotowy koncept, w którym głównymi postaciami uczynił przemienionych w zombie superbohaterów. Nie była to rzecz do końca poważna i stanowiła bardziej zabawę formułą, niż rasowy horror.
O dziwo, włodarzom Marvela taka wizja się spodobała i dała projektowi zielone światło. Kirkman mógł w dowolny sposób kształtować losy najpopularniejszych postaci Domu Pomysłów, nie obawiając się kontrowersyjnych decyzji, ani ukazywania makabry. W związku z tym możemy zobaczyć, jak Peter Parker rozpacza po skonsumowaniu cioci May i Mary Jane, Kapitan Ameryka traci górną część czaszki, Iron Man musi sobie radzić bez dolnej połowy ciała, a Bruce′owi Bannerowi pękają wnętrzności nie mogące pomieścić tego, co zjadł Hulk.
Wszystkiemu towarzyszą odpowiednio makabryczne rysunki Seana Phillipsa, którego szorstki styl idealnie sprawdza się w tej turpistycznej konwencji. On również nie bawi się w autocenzurę i bez krygowania pokazuje odcinane i konsumowane kończyny, wypruwane flaki, wydłubywane oczy i wypadające mózgi. Aż trudno uwierzyć, że na tyle mu pozwolono. Dzisiaj Marvel chyba byłby pod tym względem bardziej konserwatywny.
Klimatu dodają malownicze i jednocześnie bardzo krwawe okładki autorstwa Arthura Suydama, który przerobił w konwencji żywych trupów ikoniczne rysunki z różnych wydawnictw Marvela. Mamy więc na przykład obrazoburcze trawestacje ilustracji zdobiących pierwszy numer Fantastic Four, debiut Spider-Mana w Amazing Fantasy, a także jego ślub w The Amazing Spider-Man. Gian-Sized Annual.
Gdybym miał się skupić jedynie na miniserii Kirkmana, wystawiłbym jej maksymalną ilość punktów. Nie tylko bardzo odpowiada mi zaprezentowany przez niego czarny humor, ale doceniam także pomysłowość z jaką podszedł do swojego zadania. Niestety w Marvelu wszystko musi być ze sobą powiązane i świata zombie nie możemy traktować, jako głupiego, jednostrzałowego wybryku. Jego koncepcja powiązana została z uniwersum Ultimate, a konkretnie z pochodzącą z niego Fantastyczną Czwórką.
Zbiorcze wydanie Egmontu rozpoczyna się bowiem od przedruków zeszytów poświęconych najpopularniejszemu, komiksowemu kwartetowi. Reed Richards nieopatrznie skontaktował się ze swoim odpowiednikiem z zombielandu, co doprowadziło do sprowadzenia Fantastycznej Czwórki w wersji pożeraczy mięsa do świata Ultimate. Jedynym rozwiązaniem sytuacji jest wysłanie ich z powrotem, co jest o tyle utrudnione, że zombie zachowały swoją inteligencję i wcale nie zamierzają się podporządkować.
Za zeszyty ze świata Ultimate odpowiada Mark Millar, który nie zdecydował się na wielką rewolucję. W jego wydaniu zombie są po prostu złe i należy jak najszybciej się ich pozbyć. To po prostu kolejny trudny przeciwnik. W jego scenariuszu nie ma miejsca na czarny humor i autoironiczną przewrotność. Dopasowują się do tego rysunki Grega Landa, który stroni od bezpośredniej, przesadzonej przemocy, która była udziałem Seana Phillipsa. Choć temu fragmentowi komiksu brakuje szaleństwa i polotu części pisanej przez Kirkmana, nie można powiedzieć, byśmy mieli do czynienia z ewidentną wpadką. Zeszyty firmowane przez Millara także posiadają swój klimat i doskonale sprawdzają się w kategorii horroru akcji.
To jednak nie koniec atrakcji, ponieważ po wspomnianych fragmentach ze świata Ultimate i miniserii o zombie, dostajemy dalsze rozwinięcie tematu. I tu już jest znacznie gorzej. Choć częściowo znów widzimy Fantastyczną Czwórkę, której przygody pisze Mark Millar, to mam wrażenie, że tym razem nie miał dobrego pomysłu na wykorzystanie nieumarłych. W efekcie zaprezentowana historia zaczęła się robić oklepana i nużąca. Jeszcze gorzej sytuacja wygląda w umieszczonych dalej trzech zeszytach Black Panther. To już rzecz kompletnie bez polotu, za którą odpowiada scenarzysta Reginald Hudlin. Miałkiej fabule towarzyszy równie pozbawiona charakteru kreska Francisa Portela. W zasadzie album spokojnie mógłby się obyć bez tego fragmentu. I to z korzyścią dla niego. Jedyną ciekawostką, jaka związana jest z tymi zeszytami, to nietypowy skład Fantastycznej Czwórki. Otóż był to czas, kiedy Reeda Richardsa i Sue Storm zastąpili Czarna Pantera i Storm z X-Men, którzy niedawno złożyli sobie przysięgę małżeńską.
Na deser dostajemy coś na kształt prologu do Marvel Zombies. Jest to zeszyt prezentujący pokrótce to, co się wydarzyło w ciągu pierwszych godzin od wybuchu epidemii. Ot, taka ciekawostka, bez której można żyć, ale też urozmaica scenariusz Kirkmana.
Egmont potraktował temat Marvel Zombies w sposób kompleksowy, dzięki czemu sumiennie zaprezentowano nam najważniejsze wydarzenia związane z główną miniserią. Taki zamysł się na pewno chwali. A, że nie wszystkie elementy tej krwawej układanki są równie ekscytujące, to taki już urok eventów rozrzuconych po różnych tytułach, za które odpowiadają różni twórcy. Ja w każdym razie będę bronił dzieła Roberta Kirkmana, jako odważnego i pionierskiego. Można nie lubić zombie, ale nie sposób nie docenić przełamania przez niego wielu tematów tabu. Dlatego nawet pomimo słabszych fragmentów zdecydowanie polecam niniejszą pozycję.
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  Ultimates, rząd i mutanci

  Andrzej Goryl

  Chris Bachalo, David Finch, Adam Kubert, Mark Millar Ultimate X-Men #3
  

  
  Trzeci tom Ultimate X-Men to ostatni album cyklu ze scenariuszami Marka Millara. Poprzednie dwie części były całkiem ciekawym spojrzeniem na mutantów Marvela. I na wstępie chciałbym uspokoić czytelników  trójka nie odbiega od nich jakością.
Ekstrakt: 70%
[image: Ultimate X-Men #3]
Kiedy Magneto wraca i rozpoczyna kolejną serię zamachów terrorystycznych, uczniowie profesora Xaviera znów trafiają na celownik władz  uznaje się ich za wspólników zbrodniarza. Tym razem do walki z nimi wysyła się nie tylko wojsko, ale też drużynę Ultimates, w której skład wchodzą Kapitan Ameryka, Hulk, Iron Man, Wasp, Thor i Hawkeye. Mutanci będą musieli uniknąć obławy rządowej i ponownie powstrzymać diaboliczne plany Magneto.
Seria Millara jest dosyć równa i można ją umieścić w czołówce cykli, jakie twórca Kick-Assa stworzył dla Marvela  a nawet można się pokusić, że to jeden z najbardziej udanych komiksów w całej jego karierze. Choć oczywiście nie jest wolny od wad. Dialogi nie zawsze wypadają tak, jak powinny  autor za często stara się być zbyt cool i młodzieżowy, przez co brzmią sztuczne, nienaturalnie. Bohaterowie negatywni, zwłaszcza Magneto i jego najwierniejsi pomagierzy, są momentami zbyt przerysowani i tak źli, że aż groteskowi. W scenach z ich udziałem trochę pada budowane wcześniej poczucie wiarygodności wykreowanego świata  zwłaszcza w porównaniu z tym, jak tworzone jest napięcie między grupą Xaviera i rządem USA. Ale poza tym, jako całość komiks się jak najbardziej broni. Skupmy się na plusach.
Millar bardzo zręcznie prowadzi pełną emocji fabułę. Cały czas podgrzewa atmosferę, serwując swoim bohaterom coraz to nowe przeszkody i zagrożenia. Dba, by to napięcie nie poszło w gwizdek i gdy dociera do finału, ma on odpowiedni wydźwięk.
Jako że nie jest to główne uniwersum Marvela, scenarzysta ma trochę większą swobodę twórczą  co wykorzystuje, by opowiedzieć brutalniejszą wersję przygód X-Men, a samych bohaterów ukazać od mniej moralnej, podlejszej i bardziej egoistycznej strony. Co niekoniecznie musiało się udać (w wielu swoich scenariuszach Millar przesadza i wychodzą mu postacie groteskowo mroczne). Tu mu w większości wypadków wyszło  ułomność pozytywnych postaci została rozpisana sensownie, dając paliwo do ciekawych relacji wewnątrz grupy. Twórca przedstawił w swoim cyklu właściwie same początki grupy w świecie Ultimate, więc nie ma jeszcze takiego zatrzęsienia postaci jak w głównym uniwersum. Dzięki temu można każdemu z bohaterów poświęcić więcej czasu i lepiej nakreślić ich charaktery. To też udało się całkiem zgrabnie zrobić. Prawie każdy z mutantów jest jakiś  mało który służy wyłącznie jako statysta, zapełniający niepotrzebnie miejsce. Czytelnik ma szansę rzeczywiście te postaci poznać i zobaczyć jak różnią się od herosów znanych od lat.
Gorzej wygląda kwestia rysunków. Plansze zebrane w tym albumie są bardzo nierówne. Odpowiadają za nie głównie Chris Bachalo, David Finch i Adam Kubert. Twórcy znani i uznani, ale tutaj wyraźnie sobie odpuścili. Kadry często są niechlujne i niedopracowane, zdarzają się błędy w perspektywie oraz anatomii, a kompozycja sporej liczby plansz pozostawia wiele do życzenia. Całość ostatecznie psują fatalne, krzykliwe kolory, pokrywające wszystkie strony (co ciekawe  na okładkach poszczególnych zeszytów są one bardziej stonowane i robiące dużo lepsze wrażenie).
Trzeci tom to sprawne zamknięcie pewnego rozdziału w mutanckiej części świata Ultimate. W kolejnym tomie znajdziemy scenariusze popularnego i utalentowanego Briana Michaela Bendisa (Daredevil, Ultimate Spider-man). Oby godnie zastąpił Millara (swoją drogą miło by było, gdyby Egmont zdecydował się na wydanie pisanych przez niego Ultimates).
Egzemplarz recenzencki udostępniło wydawnictwo Egmont.
Plusy:
	przemyślana, bardziej brutalna wizja mutantów
	umiejętnie podtrzymywane napięcie
	sprawnie poprowadzone relacje między postaciami


Minusy:
	słabe, często niedbałe rysunki
	momentami sztucznie młodzieżowy język
	negatywne postaci bywają zbyt przerysowane
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  Zagryzieni w kadrze

  Marcin Knyszyński

  Warwick Johnson-Cadwell, Mike Mignola Falconspeare
  

  
  To już trzeci komiks Warwicka Johnsona-Cadwella, w którym, przy niewielkiej pomocy Mikea Mignoli, rozbudowuje swoje uniwersum pełne wampirów, strzyg i ich łowców. Lektura tego króciutkiego i dość specyficznego, przez co bardzo charakterystycznego, komiksu nie wymaga znajomości poprzednich odcinków  wielkiej filozofii tu nie ma, bierzemy się za łby z potworami i tyle.
Ekstrakt: 60%
[image: Falconspeare]
Znamy już trzyosobową załogę łowców wampirów  profesor Meinhardt, jego asystent pan Knox i ich towarzyszka pani Mary Von Sloane pojawili się już w poprzednich częściach  Pan Higgins wraca do domu i Nasze potyczki ze złem. Akcja osadzona jest mniej więcej pod koniec dziewiętnastego wieku, mamy klimat retro  tak jakby wziąć estetykę z filmowej serii Underworld i zmusić Romana Polańskiego do wykorzystania jej w swoich Nieustraszonych pogromcach wampirów z 1967 roku. W omawianej dziś trzeciej opowieści ze świata Johnsona-Cadwella dowiadujemy się, że nasi bohaterowie mieli przed piętnastu laty towarzysza  Jamesa Falconspearea, od którego nazwiska wziął się tytuł komiksu. Kontakt się urwał, James zniknął  ale dziwne listy powodują, że profesor Meinhardt i jego ekipa wyruszą do wschodniej Europy. Tam, w mrocznej Mołdowenii, prawdopodobnie ukrywa się Falconspeare!
Mike Mignola i Warwick Johnson-Cadwell inspirowali się serią starych filmów z lat 1958-1974 o wampirach ze studia Hammer Films. Pierwsze dwa tomy przepełnione były specyficznym czarnym humorem i to właśnie on stał u podstaw serii. Falconspeare nadal go ma, ale autorzy postanowili wprowadzić trochę ponurego nastroju i smutnych konkluzji. Przygotowania i poszukiwania tytułowego bohatera w Mołdowenii są tak naprawdę wprowadzeniem do drugiej części komiksu, gdzie poznajemy przesłanie całej opowieści. Wampiry, mumie, wilkołaki i zombie są niczym w porównaniu z ludźmi. Pieniądze, pozycja społeczna, układy i wynikająca z nich władza mogą skorumpować człowieka całkowicie, i to o wiele bardziej niż wampirza krew.
Całość jednak nadal jest bardzo umowna, groteskowa  coś jak słynne Strachy na lachy albo Hrabia Kaczula. Dużo opowiadania samym obrazem, możliwości narracji graficznej wykorzystane są tu naprawdę udanie i pomysłowo. Rysuje oczywiście Johnson-Cadwell  Mignola odpowiada jak zwykle tylko za okładkę i jest pomysłodawcą serii (jak w przypadku Baltimore Christophera Goldena). Widać, że grafik zna Hellboya i B.B.P.O., ale bezmyślnie Mignoli naśladować nie chce. Nie gra cieniem, zbliża się raczej do frankofońskiej metody ligne claire i świetnie odnajduje się w karykaturze.
Falconspeare, podobnie jak dwa pierwsze komiksy Warwicka Johnsona-Cadwella, to fabularna miniaturka, rzecz do przeczytania w dwadzieścia minut, choć warto poświęcić przynajmniej dwa razy tyle na uważną analizę sfery graficznej, bo można tam znaleźć naprawdę ciekawe rzeczy. Nie jest to komiksowe arcydzieło, komiks raczej odłożymy na półkę i wrócimy do niego przypadkiem, a nie celowo  ale w ogólnym rozrachunku jest to rzecz całkiem fajna.
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  Krakoa, wyspa jak krew czerwona

  Marcin Knyszyński

  Viktor Bogdanović, Adam Kubert, Benjamin Percy Świt X. Wolverine
  

  
  Wolverine jest chyba najpopularniejszym mutantem Marvela. Nic dziwnego zatem, że niemal po każdym restarcie, czy reboocie uniwersum dostaje solową serię. Aktualnie trwająca (zadziwiająco długo jak na dwudziesty pierwszy wiek) inicjatywa Marvel Fresh wprowadziła już siódmą serię Wolverine na komiksowy rynek  ściśle powiązaną oczywiście z wydarzeniami z innych X-tytułów.
Ekstrakt: 70%
[image: Świt X. Wolverine]
Jesienią 2019 roku Jonathan Hickman dał mutantom Marvela nowe życie. Jego Ród X / Potęgi X ustanowił nowe status quo  mutanci Marvela (zarówno ci dobrzy, jak i źli) stali się odrębnym, równoprawnym narodem w oczach świata. Legendarna żywa wyspa Krakoa stała się ich nowym domem, Instytutem profesora Xaviera dla utalentowanej młodzieży na skalę globalną. Społeczeństwo mutantów utworzyło kolejne państwo na mapie świata, które weszło w dyplomatyczne relacje z innymi krajami i do którego nie mają wstępu homo sapiens. Profesor X i Magneto, znów ramię w ramię i znów mający trochę odmienną wizję świata, prowadzą nosicielu genu X ku lepszej przyszłości.
Jednym ze środków finansowania utopii (bo chyba trzeba nazywać rzeczy po imieniu) na wyspie Krakoa był eksport leków tworzonych z rosnących tam kwiatów  niedostępnych nigdzie indziej. Logistyką i handlem zajmuje się Kompania Hellfire z  a jakże  Sebastianem Shawem na czele. Niestety tajemniczy Kwiatowy Kartel podprowadza regularnie cenny surowiec tworząc na jego bazie silnie uzależniający i niebezpieczny narkotyk. Władze Krakoi zlecają likwidację problemu Loganowi (tak, likwidację, bo Wolverine nie ma zdolności detektywistycznych, za to potrafi pozbywać się kłopotów jednym cięciem). Alaska stanie się miejscem krwawych wydarzeń nie tylko przy okazji tej opowieści  w drugiej części tomu to wampiry z paryskich klanów dadzą się we znaki naszemu bohaterowi.
Skoro największy wróg Wolverinea, potężny i bezlitosny Sabretooth, działa teraz po tej samej stronie, trzeba było sprowadzić kogoś innego. Na wyspę Krakoa, przez jeden z licznych portali łączących ją z resztą świata, przybywa sam Omega Red (pamiętamy go dobrze z czasów TM-Semic a dzięki Legendom X-Men Jima Lee od Muchy możemy tę pamięć odświeżyć). Czy ten niezwykle groźny rosyjski morderca i sadysta powinien otrzymać kolejną szansę? Wszak Magneto i Profesor X dają ją każdemu X-Człowiekowi. Wolverine musi podjąć kilka bardzo trudnych decyzji i po prostu przeżyć  wspomniana wampirza nacja wyrastać zaczyna na kolejnego ważnego gracza w świecie Marvela, obok homo sapiens i homo superior.
Autorem scenariusza zawartych w omawianym dziś tomie pięciu pierwszych odcinków nowej serii Wolverinea jest Benjamin Percy (w Polsce znany głównie z Green Arrow inicjatywy DC Odrodzenie). Odpowiada on również za niewydaną jeszcze w naszym kraju inną serię eventu Świt X, a mianowicie X-Force  jak się okazuje bardzo istotną i komplementarną do przygód Rosomaka. Świt X. Wolverine należy czytać po pierwszym tomie Świt X. X-Men i równolegle z drugim  X-komiksy Marvel Fresh, których fabularnej spójności pilnuje wspomniany już Jonathan Hickman, są z sobą bardzo mocno powiązane. Percy wie, jak pisać przygody mutantów  widać, że odrobił lekcje, bo powierzono mu nową serię Wolverine na stałe (już niedługo rozpocznie się kolejny crossover pod tytułem X of Swords, podczas którego komiksów Percyego będzie można przeczytać całkiem sporo).
Rysują dwaj znakomici graficy  obydwaj przykładają niezwykłą wagę do szczegółów. Wojnę z Kwiatowym Kartelem przedstawił dobrze nam znany Adam Kubert, a pojedynek z Omegą Red i wampirami raczej nieznany Viktor Bogdanović. Nie ma tu wielkich szaleństw formalnych, narracja obrazkowa trzyma się sprawdzonych już wcześniej schematów  ale jest naprawdę znakomicie poprowadzona i dopracowana. I możemy znaleźć w komiksie kilka fajnych nawiązań do popkultury  Blade, 30 dni nocy (krwiopijcy na Alasce), Mad Max. Na drodze gniewu (ludzki worek na krew i gonitwa po pustkowiach)  a w to wszystko wplątany jest sam Logan Wolverine, zarówno w kostiumie jak i bez (czyżbyśmy mieli do czynienia z powrotem Patcha znanego z Nocy Madripooru?). Logan ma wiele swobody i przestrzeni  jak zwykle, gdy odłącza się od grupy. Ma też niestety spore problemy  a najgorsze wiadomości i przyszłe ich konsekwencje niesie analiza jego krwi. Ale to już sami zobaczycie.
Świt X. Wolverine jest komiksem udanym, przyjemnym w lekturze nawet bez znajomości poprzednich albumów Świtu X. Ale nie ma co się oszukiwać  bez nich nie da rady wyciągnąć z dzisiejszego komiksu wszystkiego, co autorzy zaplanowali i nie widać pełnego obrazu. Wszyscy X-Ludzie ery Marvel Fresh są sobie bliżsi niż kiedykolwiek wcześniej  dosłownie i w przenośni.




Tytuł: Świt X. Wolverine
Scenariusz: Benjamin Percy
Data wydania: 31 stycznia 2024
Rysunki: Adam Kubert, Viktor Bogdanović
Przekład: Bartosz Czartoryski
Wydawca:  Egmont
Cykl: X-men, Wolverine, Marvel Fresh, Świt X
ISBN: 9788328153738
Format: 180s. 167x255 mm
Cena: 69,99
Gatunek: superhero
Zobacz w: Kulturowskazie
Ekstrakt: 70%
  



  
  
  
  
  Magazyn Esensja - Magazyn Esensja nr 1 (CCXXXIII) styczeń-luty 2024
  




  
  

  Podręcznikowa lekcja historii

  Dagmara Trembicka-Brzozowska

  Philippe Thirault, Thomas Verguet Papieże w historii #5: Przeciw Napoleonowi
  

  
  Kolejny tom cyklu Papieże w historii próbuje przedstawić wizję nietypowego porozumienia dwóch wrogów, Piusa VII i Napoleona  obu błyskotliwych, potężnych i twardo obstających przy swoich dogmatach. Komiks ma jednak tylko 56 stron, z czego jakieś 4 zajmują notatki historyczne, a to stanowczo za mało miejsca na sukces takiego przedsięwzięcia.
Ekstrakt: 50%
[image: Papieże w historii #5: Przeciw Napoleonowi]
Tym bardziej, że Philippe Thirault (u nas znany głównie z komiksowej adaptacji W dół, do ziemi) włączył tu i sceny obejmujące ostatnie dni życia cesarza Francji, i streścił dzieciństwo oraz młodość papieża. Mamy więc błyskawiczną przebieżkę po dzieciństwie młodziutkiego Barnaby Chiaramontiego, jego życie w zakonie jako brata Gregorio, podkreślanie jego inteligencji i wykształcenia  aż do konklawe w 1800 roku, kiedy został wybrany papieżem. Dalej wątki zaczynają się komplikować: mamy rozmowy z Napoleonem, pożądającym wsparcia, ale również poddania się Kościoła; mamy też porwania, bitwy, miga nawet Waterloo. Ogółem  dzieje się stanowczo za dużo.
Pius VII. Przeciw Napoleonowi to komiks, który w najlepszym razie może zainteresować tematem fanów tego okresu w historii  ze względu na mnogość wydarzeń jest zbyt skrótowy, a przez to chaotyczny. Często trudno wyłapać logikę stojącą za sekwencjami wydarzeń, jakiś ciąg przyczynowo-skutkowy. Udało się za to pokazać portret papieża jako człowieka inteligentnego, ale oddanego w całości sprawom Kościoła i to by było na tyle.
Można powiedzieć wręcz, że to raczej sfabularyzowany rozdział podręcznika do historii niż fabuła do czytania jako taka  trzeba mieć to w pamięci, kupując album.
Pius VII to komiks zwyczajnie poprawny. Poprawne są rysunki Thomasa Vergueta, bazujące na portretach z epoki. Poprawne są wątki, nawiązujące do Kościoła i podbojów Napoleona. Poprawna jest interpretacja wydarzeń w notatkach na końcu. Trudno tak naprawdę powiedzieć więcej  albumy o Klemensie V czy Leonie I były o wiele ciekawsze.
Egzemplarz do recenzji dostarczyło wydawnictwo Egmont.
Plusy:
	akcja osadzona jest w interesującym momencie historii Europy


Minusy:
	album jest fabularnie i rysunkowo totalnie średni
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  Niekoniecznie jasno pisane:Nigdy nie jest tak źle, jak się wydaje

  Marcin Knyszyński

  
  

  
  Najwięksi herosi DC Comics mają swój kanon  historie, które dla większości fanów są najlepszymi i najbardziej znaczącymi opowieściami o ich ulubionych bohaterach. Najłatwiej chyba wymienić kanoniczne komiksy z Batmanem (Powrót mrocznego rycerza, Zabójczy żart). A co z Supermanem? All-Star Superman Granta Morrisona  ot co.
[image: All-Star Superman]
Grant Morrison wiek dwudziesty zakończył w DC Comics (patrz: seria JLA, o której pisałem dwa miesiące temu), a dwudziesty pierwszy rozpoczął w Marvelu (The New X-Men). Dan Didio, jeden z najważniejszych redaktorów DC, tak bardzo za nim tęsknił, że co chwila namawiał go do powrotu. A gdy już Morrison dał się namówić, wszedł w Uniwersum DC z takim impetem, że w latach 2005-2011 stał się jednym z najważniejszych i najbardziej rozpoznawanych scenarzystów wydawnictwa. Siedmiu żołnierzy, 52, Countdown to Final Crisis, Ostatni kryzys, run Batmana  to jego najważniejsze dzieła z tego okresu. Powyższa lista jest niepełna bez All-Star Superman, dwunastoodcinkowej serii wydawanej równolegle z Nieskończonym kryzysem i jeszcze trochę potem (styczeń 2006  październik 2008)  okrzykniętej jedną z najlepszych historii w dziejach o Człowieku ze Stali. Narysował ją w całości genialny Frank Quitely, którego współpraca z Morrisonem skutkowała zawsze niesamowitą synergią (przykładem jest chociażby starszy o dekadę Flex Mentallo. Człowiek mięśniowej tajemnicy).
[image: ]
Morrison miał wiele pomysłów na to, jak zrewitalizować postać Supermana i nadać jej nową jakość  zebrał je podczas pracy w Marvelu, w projekcie nazwanym roboczo Superman Now. Rysować miał to nawet sam Jim Lee, ale ostatecznie plany się pozmieniały  Morrison wykorzystał gros swoich pomysłów w nowej inicjatywie zaproponowanej przez włodarzy DC i nazwanej All-Star. Nazwa nawiązywała do antologii All-Star Comics z lat czterdziestych, w której debiutowała Wonder Woman i drużyna Justice Society of America  miał to być plac zabaw i laboratorium dla uznanych twórców, gdzie nie ograniczałoby ich obowiązujące kontinuum fabularne uniwersum i mogliby do woli eksperymentować. Dwóch ikonicznych twórców miało wziąć się za dwóch ikonicznych bohaterów i napisać dwa ikonicznie dzieła. Frank Miller zabrał się za Batmana i tak powstał średnio przyjęty All-Star Batman and Robin, the Boy Wonder. Autor Sin City skupił się na początkach kariery mrocznego rycerza, a autor Animal Mana postanowił pokazać ostatnie dni obrońcy Metropolis.
Miał to być komiks uniwersalny, odpowiedni zarówno dla starych wyjadaczy DC, jak i dla tych, dopiero zaczynających swą czytelniczą przygodę. Miała to być również epopeja godna greckich mitów, w której Superman jest nie tylko nadczłowiekiem i herosem, ale wręcz bóstwem. I to nie byle jakim, bo bóstwem słońca, mesjaszem i prorokiem-nauczycielem jednocześnie. Grant Morrison już właśnie w JLA pokazał superbohaterów DC jako istoty ekstremalnie nadludzkie, potężne, ledwie dotykające ziemi swymi boskimi stopami  ta historia była wprawką do tematu mitologizacji i deifikacji najważniejszej postaci DC Comics. Ale nie tylko o to chodzi w All-Star Superman.
[image: ]
Celem Granta Morrisona było uczynienie z Supermana wiecznego, archetypicznego symbolu  pewnego popkulturowego moralnego ideału, do którego powinniśmy cały czas zmierzać. W jednym z wywiadów wspomniał, że All-Star Superman nawiązuje do teorii monomitu Josepha Campbella, autora słynnego Bohatera o tysiącu twarzach. Monomit Campbella jest szablonem narracyjnym używanym w kulturze od wieków. To wzorzec opowieści o bohaterze, który żyje w zwykłym, normalnym świecie i pewnego dnia odpowiada na wezwanie. Rusza w podróż, trafia do świata nadprzyrodzonego i niezwykłego, w punkcie kulminacyjnym toczy zwycięską walkę, zdobywa nagrodę, zostaje przemieniony i wraca do domu. Monomit jest modelem, na bazie którego ludzkość snuje mityczne historie pod każdą geograficzną szerokością i w każdej epoce. Superman wpasowuje się we wzorzec  sami zidentyfikujecie poszczególne etapy jego podróży.
[image: ]
Superman rusza na ratunek pierwszej załogowej misji na Słońce, ale udaje mu się wyjść z niej cało wielkim kosztem. Jego ciało, korzystające z energii słonecznej na co dzień, absorbuje gigantyczną dawkę promieniowania  moc Supermana rośnie do poziomu wręcz niewyobrażalnego. Podniesienie tryliona ton (!) staje się igraszką. Jednocześnie pojawiają się skutki uboczne  jego ciało broni się przed tą potęgą, zabijając komórki przesycone promieniowaniem. Superman ma dosłownie słonecznego raka i skazany jest na śmierć  jak wyjaśnia Doktor Quintum z laboratoriów P.R.O.J.E.K.T. (Morrisonowa wariacja na temat znanego wszystkim Projektu Cadmus), Człowiek ze Stali umrze, a jedynym pytaniem pozostaje kiedy?. Szybko okazuje się, że misję na szwank naraził agent Lexa Luthora, który wpadł w końcu na idealny plan zabicia Supermana, do czego zresztą dążył od momentu pierwszego pojawienia się Kryptończyka w Metropolis. Superman postanawia przed śmiercią uczynić tyle dobra, ile zdoła i pozostawić po sobie moralną spuściznę  udowodnić każdemu z mieszkańców Ziemi, że każdy może być Supermanem. Że nigdy nie jest tak źle, jak się wydaje  jedna ze stron dziesiątego odcinka, uznana przez fanów za najpiękniejszą i najwspanialszą stronę w historii komiksów z Supermanem, ukazuje Człowieka ze Stali ratującego niedoszłą samobójczynię. Symbolika tego zdarzenia, dziejącego się podczas małej apokalipsy w Metropolis, jest nie do przecenienia.
Superman ma do wykonania dwanaście prac  niczym mityczny Herkules. Morrison wspomina o tym od czasu do czasu, ale nie mówi czytelnikowi, o jakie zadania dokładnie chodzi  to odbiorca sam powinien sobie to dopowiedzieć. Szalony Szkot wplątuje Kal-Ela w najróżniejsze awantury w ciągu wszystkich dwunastu odcinków  każe mu walczyć z mieszkańcami Podświata; stworzyć formułę, dzięki której każdy może być Supermanem przez jedną dobę; okiełznać faszystowskich przybyszy z jego własnej planety; rozwiązać ostatecznie sprawę miasta Kandor zamkniętego w butelce; powstrzymać potwora pożerającego czas (!), a także istotę o wielkości gwiazdy zmierzającą w kierunku Ziemi (o imieniu  uwaga  Solaris!)  ale i tak wiadomo, że ostateczny pojedynek Superman stoczyć będzie musiał z Luthorem. Jednak o wiele istotniejszą od tej szalonej, typowo Morrisonowej warstwy przygodowej ma warstwa dostrzegalna dopiero potem  pokazująca nie to, jak Superman walczy, lecz co próbuje przekazać mieszkańcom naszej planety.
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All-Star Superman już z założenia był komiksem zbierającym wszystkie kluczowe, powtarzające się motywy związane z tym bohaterem. Każdy z dwunastu odcinków wnosi coś ikonicznego, wybranego z wieloletniej historii Supermana i pokazuje to w nowym świetle. Morrison wymyślił pewien komiksowy mit, destylat wszystkiego, na czym bazuje istota Człowieka ze Stali  śledził bowiem jego historię od czasów Jerryego Siegela i Joe Shustera aż do pokryzysowej renowacji Johna Byrnea i mocno uderzyło go to, jak bardzo podobne są pewne elementy owego mitu, jak wyraźnie zdefiniowaną duszę ma Superman. I nie chodzi tu o wyższość fizyczną czy intelektualną  to przecież widzi każdy gołym okiem. Chodzi raczej o wyższość moralną i mentalną cechującą postać Supermana postawionego w najbardziej ludzkich, prozaicznych i przyziemnych sytuacjach.
Kryptończyk zmuszony został zmierzyć się po raz pierwszy ze swoją śmiertelnością. Tak, dziesięć lat wcześniej była Śmierć Supermana, ale wtedy nie walczył sam ze sobą, nie był skazany na śmierć już na samym początku. U Morrisona wie, że idzie koniec, i musi (w sumie nie musi, ale bardzo chce) pozostawić coś po sobie  ma taki swój bucket list do wykonania. Superman jest tu niemal półbogiem, ale nie poprzez swoje przymioty fizyczne, lecz poprzez przymioty ducha  dobroć, altruizm, poświęcenie, odwagę, moc wybaczania, dawania otuchy. Robi to nawet jako Clark Kent (pokazany jak w żadnym innym komiksie  sprawdźcie sami), choć w ekstremalnie zakamuflowany sposób (każdy pozornie niezdarny ruch reportera-łamagi ma swój jasno sprecyzowany cel  przyjrzyjcie się dobrze). Lex Luthor wyrasta tu na jego całkowite przeciwieństwo i uosabia wszystkie złe ludzkie cechy  egoizm, pychę, zazdrość i zawiść.
[image: ]
Grant Morrison powiedział, że All-Star Superman, w przeciwieństwie do wielu jego prac dla DC Comics, nie miał być komiksem o komiksach  żadną tam metanarracją ani komentarzem do rynku wydawniczego czy rozważaniem o kondycji medium. To tylko (i aż) próba syntezy ducha Supermana poprzez podniesienie stawki. Każdy twórca zawsze szukał godnego przeciwnika dla Kal-Ela  takiego, aby był godzien mierzyć się z symbolem. Morrison uczynił Supermana potężniejszym niż kiedykolwiek wcześniej i od razu skazał na śmierć  to samo ciało superbohatera jest tu jego największym wrogiem. O jego sile bowiem nie świadczy fizyczność, ale to jak żyje w ludzkiej świadomości. Ludzie nigdy nie pozwolą odejść Supermanowi, a w sytuacji, gdyby go nie było, stworzyliby go sobie. Grant Morrison wali w pewnym momencie z naprawdę grubej rury  Superman, aby sprawdzić, czy nasza cywilizacja poradzi sobie bez niego, używa swych nadludzkich mocy i dosłownie tworzy nowy mikrowszechświat i w przyspieszonym tempie ogląda jego rozwój. Co się okazuje? Superman Morrisona stworzył naszą rzeczywistość, czytelniku  świat bez superbohaterów. W świecie tym, w roku 1938 niejacy Joe Shuster i Jerry Siegel wymyślili postać przybysza z umierającej planety Krypton  Człowiek ze Stali miał podnosić na duchu, być wzorcem do naśladowania, bawić oraz uczyć. A więc według wykładni All-Star Superman jesteśmy światem-eksperymentem dowodzącym konieczność istnienia idei nadczłowieka-boga  wynikającej ze zmodyfikowanej nieco filozofii Fryderyka Nietzschego. Bóg nie umarł, on od początku był nadczłowiekiem. Takim niedoścignionym ideałem nadającym sens i kierunek naszym działaniom. W przyszłości pokonamy kolejne granice, ale nie możemy zapomnieć i porzucić moralności.
[image: ]
W 2011 roku nakręcono film animowany będący dość wierną adaptacją komiksu. Należał on do serii DC Universe Animated Original Movies. Został przyjęty całkiem nieźle, nawet przez samego twórcę oryginału. Grant Morrison ma zupełnie inne podejście do pomysłu przenoszenia swych komiksów na ekran niż Alan Moore  jak mówi zawsze podchodzi do tematu z optymizmem i entuzjazmem. Nadludzie obydwu autorów również różnią się bardzo istotnie - porównajcie omawiany dziś komiks z Miraclemanem, również wspominającym tezy autora "Tako rzecze Zaratustra".
Dobrze jest przecież czasem usłyszeć, że nigdy nie jest tak źle, jak się wydaje, prawda? Idea Supermana jako moralnej latarni morskiej jest chyba jedną ze stałych w uniwersum DC. Ostatni kryzys Morrisona czy Zegar zagłady Geoffa Johnsa to tylko dwa przykłady z wielu  świat DC jest wręcz upleciony wokół Kal-Ela. A All Star-Superman to perfekcyjnie napisana i narysowana, sfabularyzowana charakterystyka tej postaci. I rzeczywiście jeden z najlepszych komiksów z Supermanem, jakie kiedykolwiek wymyślono.
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  Komiksowe Top 10:Grudzień 2023

  Piotr Pi Gołębiewski

  
  

  
  Grudniowe (w sumie 21) zestawienie najlepiej sprzedających się komiksów, tworzone we współpracy z księgarnią Centrum Komiksu, to dobra okazja, by przyjrzeć się, jakie tytuły były najchętniej wybierana na prezent pod choinkę.


[image: Usagi Yojimbo #3: Wojna Tengu]
1. Stan Sakai
‹Usagi Yojimbo #3: Wojna Tengu›
Na czele peletonu pojawiła się sprawdzona marka. Może i albumy Usagiego Yojimbo nie oszałamiają jakością wydania, ale na pewno stanowiły miły dodatek do świątecznego prezentu głównego (którym, oczywiście, były skarpetki).


[image: Wojny Lucasa]
2. Laurent Hopman, Renaud Roche
‹Wojny Lucasa›
Na miejscu drugim również spotykamy uznaną markę, choć kojarzącą się z nieco innym medium, niż komiksy (ale z nimi również). Opowieść o powstawaniu Nowej nadziei, w porównaniu z listopadem, zaliczyła awans o jedno oczko. pozostaje pytanie czy w podsumowaniu stycznia dotrze na szczyt Topu?


[image: Thorgal #41: Tysiąc oczu (okł. miękka)]
3. Yann le Pennetier, Frédéric Vignaux
‹Thorgal #41: Tysiąc oczu (okł. miękka)›
I jeszcze jeden przedstawiciel zestawienia z zeszłego miesiąca. Tyle, że zalicza spadek z miejsca drugiego.


[image: The Good Asian. Dobry Azjata]
4. Pornsak Pichetshote, Alexandre Tefenkgi
‹The Good Asian. Dobry Azjata›
Dobry wynik Dobrego Azjaty. Nikt jednak nie przeczy, że mógłby być lepszy. Na razie jednak pozycja ta uplasowała się tuż za podium.


[image: Lanfeust z Troy #9: Zaczarowany las]
5. Christophe Arleston, Didier Tarquin
‹Lanfeust z Troy #9: Zaczarowany las›
Wracamy do sprawdzanych marek. A komiksy ze świata Troy są nam już bardzo dobrze znane i wiemy, że zawsze można się po nich spodziewać dobrej zabawy.


[image: Na wschód od zachodu: Apokalipsa - Rok trzeci]
6. Nick Dragotta, Jonathan Hickman
‹Na wschód od zachodu: Apokalipsa - Rok trzeci›
Wielki i krwawy finał niebanalnej serii autorstwa Jonathana Hickmana, którą na potrzeby niniejszego Topu możemy nazwać politycznym westernem w klimatach technothrillera z elementami horroru.  


[image: Metal Hurlant #6]
7. różni autorzy
‹Metal Hurlant #6›
Chociaż mamy swój Relax (a nawet dwa), to jednak Metal Hurlant częściej gości w naszych zestawieniach. Wygląda na to, że co zagraniczny tytuł, to zagraniczny


[image: Conan z Cymerii #4]
8. Julien Brondel, Emmanuel Civiello, Doug Headline, Patrice Louinet, Paolo Martinello, Valentin Sécher
‹Conan z Cymerii #4›
Grudzień okazał się wyjątkowo udany dla wydawnictwa Labrum. Poza Metal Hurlant, do Topu trafia sygnowana przez nie europejska edycja przygód Conana. A tymczasem Marvel pozbył się swoich praw do prozy Howarda.


[image: Punisher Epic Collection #3: Powrót do Wielkiego Nic]
9. Mike Baron, Chuck Dixon, Steven Grant, Neil Hansen, Russ Heat, Bill Reinhold, Jorge Zaffino, Michael Zeck
‹Punisher Epic Collection #3: Powrót do Wielkiego Nic›
Ponownie w Top 10 honoru komiksu superbohaterskiego samotnie broni Punisher. Choć, jak na ironię, akurat on jest pozbawiony nadnaturalnych zdolności.


[image: Blacksad #7: Upadek cz.II]
10. Juan Diaz Canales, Juanjo Guarnido
‹Blacksad #7: Upadek cz.II›
Cóż za bolesny spadek z miejsca pierwszego piastowanego w zeszłym miesiącu. To pewnie dlatego, że ostatnio w komentarzu Achika napisała, że jest już po lekturze, ale nie poinformowała, czy jej się podobało.


[image: ]
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Tytuł: Usagi Yojimbo #3: Wojna Tengu
Scenariusz: Stan Sakai
Data wydania: 6 grudnia 2023
Rysunki: Stan Sakai
Przekład: Jarosław Grzędowicz
Wydawca:  Egmont
Cykl: Usagi Yojimbo
ISBN: 9788328155688
Format: 192s. 145x205mm
Cena: 59,99
Gatunek: fantasy
Zobacz w: Kulturowskazie

Tytuł: Wojny Lucasa
Scenariusz: Laurent Hopman
Data wydania: 25 października 2023
Rysunki: Renaud Roche
Przekład: Marta Duda-Gryc
Wydawca:  Lost In Time
ISBN: 9788367270571
Format: 208s. 165x210 mm
Cena: 72s.
Gatunek: biograficzny
Zobacz w: Kulturowskazie

Tytuł: Thorgal #41: Tysiąc oczu (okł. miękka)
Scenariusz: Yann le Pennetier
Data wydania: 22 listopada 2023
Rysunki: Frédéric Vignaux
Przekład: Wojciech Birek
Wydawca:  Egmont
Cykl: Thorgal
ISBN: 9788328153615
Format: 48s. 215x290mm
Cena: 29,99
Gatunek: fantasy
Zobacz w: Kulturowskazie

Tytuł: The Good Asian. Dobry Azjata
Scenariusz: Pornsak Pichetshote
Data wydania: 27 listopada 2023
Rysunki: Alexandre Tefenkgi
Przekład: Bartosz Czartoryski
Wydawca:  Lost In Time
ISBN: 9788367270595
Format: 304s. 180x275 mm
Cena: 125,00
Gatunek: kryminał
Zobacz w: Kulturowskazie

Tytuł: Lanfeust z Troy #9: Zaczarowany las
Scenariusz: Christophe Arleston
Data wydania: 6 grudnia 2023
Rysunki: Didier Tarquin
Przekład: Maria Mosiewicz
Wydawca:  Egmont
Cykl: Lanfeust z Troy
ISBN: 9788328161528
Format: 60s. 216x285 mm
Cena: 49,99
Gatunek: fantasy
Zobacz w: Kulturowskazie

Tytuł: Na wschód od zachodu: Apokalipsa - Rok trzeci
Scenariusz: Jonathan Hickman
Rysunki: Nick Dragotta
Przekład: Marek Starosta
Wydawca:  Mucha Comics
Cykl: Na wschód od zachodu
ISBN: 9788367571258
Format: 512s. 180x275 mm
Cena: 239,00
Gatunek: SF
Zobacz w: Kulturowskazie

Tytuł: Metal Hurlant #6
Scenariusz: różni autorzy
Data wydania: 12 grudnia 2023
Rysunki: różni autorzy
Wydawca:  Labrum
Cykl: Metal Hurlant
ISBN: 9772720361303
Format: 203x268 mm
Gatunek: antologia
Zobacz w: Kulturowskazie

Tytuł: Conan z Cymerii #4
Scenariusz: Patrice Louinet, Emmanuel Civiello, Paolo Martinello, Julien Brondel, Doug Headline, Valentin Sécher
Data wydania: 12 grudnia 2023
Wydawca:  Labrum
Cykl: Conan z Cymerii, Conan
Format: 250s. 235x325 mm
Cena: 139,00
Gatunek: fantasy
Zobacz w: Kulturowskazie

Tytuł: Punisher Epic Collection #3: Powrót do Wielkiego Nic
Scenariusz: Chuck Dixon, Mike Baron, Steven Grant
Data wydania: 6 grudnia 2023
Rysunki: Russ Heat, Bill Reinhold, Jorge Zaffino, Neil Hansen, Michael Zeck
Przekład: Marek Starosta
Wydawca:  Egmont
Cykl: Punisher, Marvel Classic, Punisher Epic Collection
ISBN: 9788328161276
Format: 480s. 170x260mm
Cena: 199,99
Gatunek: superhero
Zobacz w: Kulturowskazie

Tytuł: Blacksad #7: Upadek cz.II
Scenariusz: Juan Diaz Canales
Data wydania: 8 listopada 2023
Rysunki: Juanjo Guarnido
Przekład: Joanna Jabłońska
Wydawca:  Egmont
Cykl: Blacksad
ISBN: 9788328153714
Format: 64s. 235x310mm
Cena: 54,99
Gatunek: kryminał
Zobacz w: Kulturowskazie
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  Komiksowy styczeń niby spokojny, ale jak się tak dokładniej przyjrzeć, to jest na co wydawać pieniądze.


[image: Tytusopedia #1]
Henryk Jerzy Chmielewski
‹Tytusopedia #1›
O Tytusopedii powiedziano już chyba wszystko. W sieci pojawiły się pierwsze recenzje. My tylko przypominamy, że w styczniu cała, wielka, trzytomowa publikacja trafia do szerokiej sprzedaży.


[image: Wydział 7 #12: Upiór]
Tomasz Kontny, Krzysztof (Prosiak) Owedyk
‹Wydział 7 #12: Upiór›
Się zanosi! Do tej pory zdarzało się, że na kartach komiksowej serii Tomasza Kontnego pojawiały się epizodycznie postaci historyczne. Częściej jednak scenarzysta wykorzystywał powszechnie znane miejsca. Tym razem postanowił sięgnąć po postać dla polskiej kultury wielce zasłużoną  reżysera teatralnego Kazimierza Dejmka, twórcę pamiętnego przedstawienia Dziadów, które władza komunistyczna potraktowała jako pretekst do rozpętania antysemickiej nagonki w marcu 1968 roku. Wydarzenia przedstawione w kolejnym epizodzie Wydziału VII rozgrywają się wcześniej, gdy na mazowieckiej wsi aktorzy pracują pod okiem reżysera nad spektaklem. W czasie prób nad zaduszkowymi obrzędami udaje im się przywołać prawdziwego Upiora. A spotkanie z taką istotą, jak można się domyślać, raczej nie zalicza się do przyjemnych


[image: Opowieści Grabarza]
Piotr Wojciechowski
‹Opowieści Grabarza›
Czy historie o grabarzu mogą kogoś zainteresować? Oczywiście, pod warunkiem, że jest to Grabarz Piotra Wojciechowskiego. W najnowszym albumie, tym razem wydawanym przez Kulturę Gniewu znajdziemy część wcześniej publikowanych historii, opowieści nowe i materiały dodatkowe.


[image: Trent (wyd. zbiorcze)]
Leo, Rodolphe
‹Trent (wyd. zbiorcze)›
Sierżant Philip Trent jest funkcjonariuszem Kanadyjskiej Policji Konnej. On i jego koledzy z drużyny pilnują porządku, przemierzając niezmierzone obszary dziewiętnastowiecznej Kanady. Wielki zbiór wszystkich ośmiu przygód Trenta od wydawnictwa Lost in Time to druga propozycja z europejskiej klasyki  przeznaczona oczywiście dla dorosłych miłośników awanturniczej przygody.


[image: Wulkany. Ogień i życie]
Jon Chad
‹Wulkany. Ogień i życie›
Poprzedni album z cyklu Naukomiks to były Skały i minerały. Wygląda na to, że ten zapowiadany na styczeń będzie miał wiele z nim wspólnego, ponieważ jego tematem przewodnim będą wulkany. Serię tradycyjnie polecamy małym i duży wielbicielom komiksów.


[image: Tango (wyd. zbiorcze)]
Matz, Philippe Xavier
‹Tango (wyd. zbiorcze)›
John Tango chciał żyć w ciszy i spokoju. Ukrył się w Andach i unikał kłopotów. Ale kłopoty nie chciały za bardzo unikać jego. Gdy bandyci atakują dom jego sąsiada Tango wkracza do akcji  a że w tańcu (w tangu zapewne) się nie certoli, możemy spodziewać się wybuchowych i drastycznych rozwiązań. Europejski komiks akcji i sensacji  w dość klasycznym wydaniu.


[image: Falconspeare]
Warwick Johnson-Cadwell, Mike Mignola
‹Falconspeare›
Mike Mignola tym razem na wesoło! Pamiętacie komiksy Pan Higgins wraca do domu i Nasze potyczki ze złem? Falconspeare utrzymany jest dokładnie w takiej samej konwencji. Trójka ekscentrycznych łowców potworów, w przerwie między rozwiązywaniem paranormalnych zagadek i potyczkami z kolejnymi monstrami, rusza na poszukiwania swego dawno zaginionego kolegi, niejakiego Jamesa Falconspearea!


[image: Świt X. Wolverine]
Viktor Bogdanović, Adam Kubert, Benjamin Percy
‹Świt X. Wolverine›
Inicjatywa Marvel Fresh trwa w najlepsze. Nowy album z przygodami Rosomaka należy do większej historii znanej jako Świt X i będącej następstwem Rodu X / Potęgi X  zatem najwięcej z niego wyniosą czytelnicy najnowszej odsłony dziejów mutantów Marvela. A więc tej, podczas której słynna Wyspa Krakoa stała się ich azylem i być może oazą spokoju. Być może.


[image: Straszny papież]
Alejandro Jodorowsky, Theo
‹Straszny papież›
Alejandro Jodorowsky wraca do Watykanu i odkrywa jego kolejne, wstydliwe tajemnice. Borgiów już nie ma, Aleksander VI, ostatni z przerażającego rodu, właśnie zmarł. Sytuację postanawia wykorzystać pewien kardynał, wielki wróg niesławnej rodziny, człowiek aspirujący do Tronu Piotrowego. Jodorowsky i Theo znów szokują  czy ktokolwiek spodziewał się, że będzie inaczej?


[image: Batman. Wojna cieni]
Viktor Bogdanović, Howard Porter, Stephen Segovia, Joshua Williamson
‹Batman. Wojna cieni›
Talia Ras al Ghul wysyła Ligę Cieni na polowanie. Cel  Slade Wilson, alias Deathstroke, zabójca jej ukochanego ojca. Batman i Robin muszą złapać Deathstrokea i powstrzymać Talię zanim sytuacja wymknie się spod kontroli. Uniwersum DC, nowa linia wydawnicza rozwija się coraz prężniej  wszystko zmierza do Mrocznego kryzysu na nieskończonych Ziemiach!


[image: Krocząca we mgle #1: Oddech rzeczy]
Stéphane Fert
‹Krocząca we mgle #1: Oddech rzeczy›
Stephane Fert powraca z nowym komiksem, podobnie jak poprzedni, utrzymanym w baśniowej, mrocznej atmosferze. Pewnego dnia Mgła zabrała wszystko. Błotna breja, węglowa papka, czarna i gęsta jak atrament. Taka, która pochłania wszystko. Ale Mgła również pozostawiła coś po sobie. Mutantkę, ogrzycę, a może po prostu małą dziewczynkę, którą gburowata wiedźma nazwie Tempérance. Będzie ona wychowywana wśród wesołych starszych kobiet. Aż pewnego dnia Mgła powraca. Nadszedł czas, aby czarownice wyjęły amulety, przypomniały sobie stare zaklęcia i lekcje kung-fu, aby wyruszyły na wielką przygodę, która odmieni losy młodej Tempérance.


[image: Tysiąc twarzy Kuby Rozpruwacza]
José Ortiz, Antonio Segura
‹Tysiąc twarzy Kuby Rozpruwacza›
Segura i Ortiz postanowili ukazać Kubę Rozpruwacza w różnych wcieleniach  jako policjanta, żebraka, marynarza, przedstawiciela burżuazji. Stworzyli komiks, który stał się prawdziwym klasykiem. To opowieść o mrocznych zakamarkach ludzkiej duszy, jedna z najbardziej twórczych i uderzających reinterpretacji mitu Kuby Rozpruwacza. Historie z tego albumu pierwotnie publikowano w odcinkach, w magazynie Creepy w latach 19841985.


[image: Świat Akwilonu: Krasnoludy #5: Tiss z Bractwa Tarczy.]
Nicolas Demare, Nicolas Jarry
‹Świat Akwilonu: Krasnoludy #5: Tiss z Bractwa Tarczy.›
Tiss to prawdziwa krasnoludzka feministka. Chce udowodnić, że kobieta również może sprawdzić się w wojsku. Zwłaszcza jeśli, tak jak ona, ma znakomite geny kapitana straży Bractwa Tarczy. Oto prawdziwa G.I. Jane rodem ze świata Akwilonu.


[image: Adaptacje literatury. Podróż do wnętrza Ziemi]
Frédéric Garcia, Curd Ridel, Juliusz Verne
‹Adaptacje literatury. Podróż do wnętrza Ziemi›
Gratka dla miłośników twórczości Juliusza Vernea, czyli komiksowa adaptacje jednej z jego najsłynniejszych powieści Podróż do wnętrza Ziemi. Jeśli tylko twórców nie poniesie fantazja i będą trzymali się oryginału (czyli odwrotnie, niż robią to filmowcy), jest szansa na bardzo solidne czytadło.


[image: Godzilla. Władcy Ziemi #1]
Matt Frank, Chris Mowry, Jeff Zornow
‹Godzilla. Władcy Ziemi #1›
Wydawnictwo Amber startuje z nową serią poświęconą Godzilli. Jest to o tyle interesujące, że komiksów poświęconych najbardziej znanemu potworowi świata nie pojawiło się u nas zbyt wiele. Oby tylko publikacja tej serii szła sprawniej, niż Wojowniczych Żółwi Ninja.


[image: Pewnego razu we Francji #3 (wyd.zbiorcze)]
Fabien Nury, Sylvain Vallee
‹Pewnego razu we Francji #3 (wyd.zbiorcze)›
Trzeci i ostatni tom opowiadający o losach Josepha Joanoviciego  Żyda, kolaboranta, przedsiębiorcy, a dla niektórych bohatera. Okres II wojny światowej mamy już za sobą. Wydawać by się mogło, że Joanovici wyszedł z tego bez szwanku. To tylko pozory, ponieważ są ludzie, dla których punktem honoru jest osadzenie go w więzieniu.


[image: Ścieżki Pana]
Jaime Calderón, Fabrice David, Gregory Lassablière
‹Ścieżki Pana›
Zebrane w jednym tomie cztery części serii rozgrywającej się w średniowieczu. Na jej łamach śledzimy ważne wydarzenia historyczne, jak bitwa pod Hastings, wyprawy krzyżowe, upadek zakonu templariuszy i wyprawę Krzysztofa Kolumba. A wszystkie one mają związek z pewnym sekretnym pergaminem. Bo, jak mówią, niezbadane są ścieżki Pana.


[image: Dylan Dog. Historia Dylana Doga]
Tiziano Sclavi, Angelo Stano
‹Dylan Dog. Historia Dylana Doga›
Tore przygotowuje dla fanów Dylan Doga nie lada gratkę. Zapowiadany komiks oryginalnie ukazał się w 1995 roku i stanowił 100 numer cyklu. Z tej okazji jego twórcy postanowili zdradzić kilka szczegółów z przeszłości Detektywa Mroku. A co ważniejsze, pozwolili mu ukończyć wreszcie model galeonu, nad którym przez lata się trudził.


[image: Klasyczne Baśnie Disneya. Piękna i Bestia]
Silvia DellAmore, Colleen Doran, Bobbi JG Weiss
‹Klasyczne Baśnie Disneya. Piękna i Bestia›
Piękna i bestia jest kolejnym komiksem z serii Klasyczne baśnie Disneya w komiksie. Wszyscy znamy tę historię, wiemy też, do kogo jest skierowana, kojarzymy jej graficzną estetykę i dokładnie wiemy, jak się zakończy. Klasyka tak klasyczna, że bardziej chyba nie można.


[image: Kaczki. Dwa lata na piasku]
Kate Beaton
‹Kaczki. Dwa lata na piasku›
Nie, tytułowe kaczki nie mają nic wspólnego z komiksami Disneya. Autobiograficzna powieść graficzna Kate Beaton to poważna historia o sprawach związanych z trudnym decyzjami życiowymi podejmowanymi na początku dorosłego życia. Komiks obsypany wieloma prestiżowymi nagrodami.




Tytuł: Tytusopedia #1
Scenariusz: Henryk Jerzy Chmielewski
Data wydania: styczeń 2024
Rysunki: Henryk Jerzy Chmielewski
Wydawca:  ONGRYS
Cykl: Tytusopedia, Tytus, Romek i ATomek
Format: 336s.
Gatunek: humor / satyra
Zobacz w: Kulturowskazie

Tytuł: Wydział 7 #12: Upiór
Scenariusz: Tomasz Kontny
Data wydania: styczeń 2024
Rysunki: Krzysztof (Prosiak) Owedyk
Wydawca:  ONGRYS
Cykl: Wydział 7
Format: 32s. 170x245 mm
Cena: 20,00
Gatunek: groza / horror, SF
Zobacz w: Kulturowskazie

Tytuł: Opowieści Grabarza
Scenariusz: Piotr Wojciechowski
Data wydania: 20 stycznia 2024
Rysunki: Piotr Wojciechowski
Wydawca:  Kultura Gniewu
Cykl: Opowieści Grabarza
ISBN: 978-83-67360-63-0
Format: 152s. 210x297 mm
Cena: 69,90
Gatunek: humor / satyra
Zobacz w: Kulturowskazie

Tytuł: Trent (wyd. zbiorcze)
Scenariusz: Rodolphe
Data wydania: 25 stycznia 2024
Rysunki: Leo
Przekład: Jakub Syty
Wydawca:  Lost In Time
ISBN: 9788367270632
Format: 424.s 215x290 mm
Cena: 175,00
Gatunek: przygodowy, sensacja
Zobacz w: Kulturowskazie

Tytuł: Wulkany. Ogień i życie
Scenariusz: Jon Chad
Data wydania: 24 stycznia 2024
Rysunki: Jon Chad
Przekład: Anna Studniarek
Wydawca:  Nasza Księgarnia
Cykl: Naukomiks
ISBN: 9788310140241
Format: 128s. 162×230mm; oprawa twarda
Cena: 44,99
Gatunek: popularnonaukowy
Zobacz w: Kulturowskazie

Tytuł: Tango (wyd. zbiorcze)
Scenariusz: Matz
Data wydania: 25 stycznia 2024
Rysunki: Philippe Xavier
Przekład: Paweł Łapiński
Wydawca:  Lost In Time
ISBN: 9788367270625
Format: 200s. 240x320 mm
Cena: 125,00
Gatunek: sensacja
Zobacz w: Kulturowskazie

Tytuł: Falconspeare
Scenariusz: Warwick Johnson-Cadwell, Mike Mignola
Data wydania: 24 stycznia 2024
Rysunki: Warwick Johnson-Cadwell
Przekład: Paulina Braiter
Wydawca:  Non Stop Comics
ISBN: 978-83-8230-503-6
Format: 56s. 170 × 260 mm
Cena: 49,90
Gatunek: groza / horror
Zobacz w: Kulturowskazie

Tytuł: Świt X. Wolverine
Scenariusz: Benjamin Percy
Data wydania: 31 stycznia 2024
Rysunki: Adam Kubert, Viktor Bogdanović
Przekład: Bartosz Czartoryski
Wydawca:  Egmont
Cykl: X-men, Wolverine, Marvel Fresh, Świt X
ISBN: 9788328153738
Format: 180s. 167x255 mm
Cena: 69,99
Gatunek: superhero
Zobacz w: Kulturowskazie

Tytuł: Straszny papież
Scenariusz: Alejandro Jodorowsky
Data wydania: 5 stycznia 2024
Rysunki: Theo
Przekład: Wojciech Birek
Wydawca:  Scream Comics
ISBN: 9788367161961
Format: 224s. 240x320 mm
Cena: 169,99
Gatunek: historyczny
Zobacz w: Kulturowskazie

Tytuł: Batman. Wojna cieni
Scenariusz: Joshua Williamson
Data wydania: 31 stycznia 2024
Rysunki: Howard Porter, Stephen Segovia, Viktor Bogdanović
Przekład: Tomasz Sidorkiewicz
Wydawca:  Egmont
Cykl: Batman, Uniwersum DC
ISBN: 9788328165304
Format: 336s. 167x255 mm
Cena: 129,99
Gatunek: superhero
Zobacz w: Kulturowskazie

Tytuł: Krocząca we mgle #1: Oddech rzeczy
Scenariusz: Stéphane Fert
Data wydania: 10 stycznia 2024
Rysunki: Stéphane Fert
Przekład: Ada Wapniarska
Wydawca:  Timof i cisi wspólnicy
ISBN: 978-83-67440-71-4
Format: 136s. 205x275 mm
Cena: 99,00
Gatunek: fantasy, fikcja
Zobacz w: Kulturowskazie

Tytuł: Tysiąc twarzy Kuby Rozpruwacza
Scenariusz: Antonio Segura
Data wydania: 25 stycznia 2024
Rysunki: José Ortiz
Przekład: Jakub Jankowski
Wydawca:  Lost In Time
ISBN: 9788367270649
Format: 80s. 240x320 mm
Cena: 72,00
Gatunek: groza / horror, kryminał
Zobacz w: Kulturowskazie

Tytuł: Świat Akwilonu: Krasnoludy #5: Tiss z Bractwa Tarczy.
Scenariusz: Nicolas Jarry
Data wydania: 31 stycznia 2024
Rysunki: Nicolas Demare
Przekład: Maria Mosiewicz
Wydawca:  Egmont
Cykl: Świat Akwilonu, Świat Akwilonu: Krasnoludy
ISBN: 9788328166639
Format: 56s. 215 x 290 mm
Cena: 34,99
Gatunek: fantasy
Zobacz w: Kulturowskazie

Tytuł: Adaptacje literatury. Podróż do wnętrza Ziemi
Scenariusz: Juliusz Verne, Curd Ridel
Data wydania: 31 stycznia 2024
Rysunki: Frédéric Garcia
Przekład: Marek Puszczewicz
Wydawca:  Egmont
Cykl: Adaptacje literatury
ISBN: 9788328167582
Format: 48s. 215x290mm
Cena: 34,99
Gatunek: przygodowy
Zobacz w: Kulturowskazie

Tytuł: Godzilla. Władcy Ziemi #1
Scenariusz: Chris Mowry
Data wydania: 23 stycznia 2024
Rysunki: Matt Frank, Jeff Zornow
Wydawca:  Amber
Cykl: Godzilla
ISBN: 9788324177004
Format: 112s. 189x287 mm
Cena: 89,90
Gatunek: groza / horror, SF
Zobacz w: Kulturowskazie

Tytuł: Pewnego razu we Francji #3 (wyd.zbiorcze)
Scenariusz: Fabien Nury
Data wydania: styczeń 2024
Rysunki: Sylvain Vallee
Przekład: Wojciech Birek
Wydawca:  Non Stop Comics
Cykl: Pewnego razu we Francji
ISBN: 978-83-8110-585-9
Format: 136s. 210 × 285 mm
Cena: 69,90
Gatunek: historyczny
Zobacz w: Kulturowskazie

Tytuł: Ścieżki Pana
Scenariusz: Fabrice David, Gregory Lassablière
Data wydania: 5 stycznia 2024
Rysunki: Jaime Calderón
Przekład: Jacek Bartecki
Wydawca:  Scream Comics
ISBN: 9788367161947
Format: 204s. 240x320 mm
Cena: 159,99
Gatunek: historyczny, przygodowy, sensacja
Zobacz w: Kulturowskazie

Tytuł: Dylan Dog. Historia Dylana Doga
Scenariusz: Tiziano Sclavi
Data wydania: styczeń 2024
Rysunki: Angelo Stano
Przekład: Jakub Łagoda
Wydawca:  Tore
Cykl: Dylan Dog
ISBN: 9788396715258
Format: 96s. 190x260 mm
Cena: 44,00
Gatunek: groza / horror, sensacja
Zobacz w: Kulturowskazie

Tytuł: Klasyczne Baśnie Disneya. Piękna i Bestia
Scenariusz: Bobbi JG Weiss, Silvia DellAmore
Data wydania: 31 stycznia 2024
Rysunki: Colleen Doran
Przekład: Mateusz Lis
Wydawca:  Egmont
Cykl: Klasyczne baśnie Disneya
ISBN: 9788328156951
Format: 64s. 170x260 mm
Cena: 34,99
Gatunek: humor / satyra
Zobacz w: Kulturowskazie

Tytuł: Kaczki. Dwa lata na piasku
Scenariusz: Kate Beaton
Data wydania: 10 stycznia 2024
Rysunki: Kate Beaton
Przekład: Aga Zano
Wydawca:  Kultura Gniewu
ISBN: 978-83-67360-60-9
Format: 436s. 165x235 mm
Cena: 99,90
Gatunek: biograficzny
Zobacz w: Kulturowskazie
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  Niekoniecznie jasno pisane:Za dużo wolności

  Marcin Knyszyński

  
  

  
  Lata osiemdziesiąte przyniosły tak zwaną mroczną erę komiksu amerykańskiego, czyli poważniejsze, brutalniejsze i  no właśnie  mroczniejsze historie przeznaczone dla dorosłego odbiorcy. Frank Miller i Dave Gibbons to jedne z najgłośniejszych nazwisk tego okresu  nic dziwnego zatem, że pod koniec dekady weszli w kooperację. Efekt? Przygody niejakiej Marthy Washington.
[image: Mistrzowie Komiksu: Martha Washington]
Frank Miller napisał takie hity dla DC, jak Powrót mrocznego rycerza i Batman. Rok pierwszy, a potem pokłócił się z wydawnictwem. Miał kilka projektów, do których moloch nie miał (jeszcze) praw, więc postanowił dogadać się z młodym, dopiero co założonym wydawnictwem Dark Horse Comics. A było tego naprawdę sporo i to nie byle jakiej jakości  pierwszym komiksem pod egidą nowego wydawnictwa był Hard Boiled pisany we współpracy z Geoffem Darowem, a już za chwilę miało startować słynne Sin City. Miller się nie oszczędzał  skontaktował się z Daveem Gibbonsem i zaproponował mu urzeczywistnienie kolejnego pomysłu, czyli komiksu o przygodach młodej czarnoskórej nastolatki żyjącej w dystopijnej Ameryce nieodległej przyszłości i walczącej w PAX, czyli paramilitarnych siłach pokojowych rządu USA. Gibbons, noszony na rękach za Strażników, nie zastanawiał się zbyt długo  w czerwcu 1990 roku ukazał się pierwszy z czterech odcinków serii Give Me Liberty.
[image: ]
Komiksy z przygodami Marthy ukazywały się na przestrzeni niemal dwóch dekad  od 1990 do 2007 roku. Czasem były to kilkuodcinkowe serie, czasem pojedyncze zeszyty  wszystkie zebrane zostały w potężnej cegle pod tytułem The Life and Times of Martha Washington in the Twenty-First Century z 2009 roku. W Polsce album ten ukazał się w dwóch tomach w styczniu 2010 roku nakładem Egmontu  jako Martha Washington. Jej życie i czasy. Wiek XXI. Całość w standardowym amerykańskim formacie  choć pierwsze odcinki autorzy tworzyli po europejsku, czyli na dużych panelach jak Asteriksy czy Thorgale. Byli wtedy na świeczniku i mogli pozwolić sobie na wiele  zwłaszcza że wydawnictwo Dark Horse Comics nigdy nie ograniczało swobody twórczej swoich pracowników.
Martha Washington urodziła się w 1995 roku (pięć lat w przyszłości w stosunku do roku publikacji), a już rok później Ameryka, jaką wszyscy znali, przestała istnieć. W 1996 roku prezydentem został republikanin Edwin Rexall (karykatura Georgea Busha Seniora), który szybko zmienił konstytucję, zagwarantował sobie nieprzerwany ciąg kolejnych kadencji i założył tak zwane Siły Pokojowe PAX, wykorzystywane do walki z każdym przejawem opozycji. Na przykład do tłumienia buntów w osiedlach dla osób o niskich dochodach  w jednym z nich o nazwie The Green wylądowała rodzina Marthy. Dajcie mi wolność! opowiada o dzieciństwie i dorastaniu bohaterki, realiach życia w getcie pod butem autorytarnej władzy, ucieczce z getta i zaciągnięciu się do PAX-u. Podczas jej służby dla narodu dochodzi do zmiany władzy  w wyniku zamachu terrorystycznego, jedynym człowiekiem zdolnym do pełnienia roli prezydenta zostaje Howard J. Nissen (taki trochę Richard Nixon), podrzędny minister z partii demokratycznej. Czasy jego prezydentury są jeszcze mroczniejsze  staje się on marionetką w rękach innych graczy, żałosnym pijakiem i niezrównoważonym szaleńcem.
[image: ]
Frank Miller kreuje świat, w którym nikomu u władzy nie można ufać, w którym wszelkie potencjalne autorytety wydają się kolejnymi oszustami. Ameryce zagraża niejaki Naczelny Chirurg, terrorysta i mastermind zła wyjęty prosto z filmów o Jamesie Bondzie, atakujący Ziemię swoim laserowym działem z orbity. Plemię Apaczów umiera na ciężkie choroby wynikające z obecności rafinerii na terenie rezerwatu. W Białym Domu są sami kłamcy i oszuści, a brak realnej i akceptowalnej powszechnie władzy prowadzi do kolejnych secesji w kraju. Północny Zachód jest domeną Naczelnego Chirurga i jego religijnych fanatyków. Kalifornię opanowały inteligentne maszyny. Arizona, Nowy Meksyk i sam Meksyk to tereny zarządzane przez korporację Fat Boy Burgers, sprzeciwiającej się ogólnokrajowemu zakazowi spożywania mięsa  na niezmierzonych, nielegalnych pastwiskach pasą się niezliczone stada chodzącej wołowiny. Floryda romansuje z Kubą, a położona obok Pierwsza Konfederacja Płciowa trzyma południowo-wschodnie stany w uścisku ciężko uzbrojonych feministek nienawidzących mężczyzn. No i jest jeszcze gejowski Trust Aryjski  tak właśnie, dobrze przeczytaliście, Miller wprowadził do tego zamieszania jeszcze oddziały homoseksualnych nazistów.
[image: ]
Po Dajcie mi wolność! bohaterka pojawia się w krótkiej antologii Wszystkiego najlepszego, Martho Washington prezentującej niektóre epizody z jej kariery w siłach PAX  interwencję w burgerowym raju, pościg za kapitanem Kurtzem (mieszanką Kapitana Ameryki i szaleńczego kacyka z Jądra ciemności Conrada) czy wizytę w kraju bez mężczyzn. Ale dopiero w kilkuodcinkowej Martha Washington idzie na wojnę Frank Miller kończy pewien rozdział w życiu Marthy i przygotowuje ją do zmiany narracyjnego kursu. Autor od samego początku podkreślał, że ta historia nawiązuje mocno do idei powieści Atlas zbuntowany Ayn Rand. Podczas Drugiej Amerykańskiej Wojny Domowej PAX rusza na wojnę z Fat Boy Burgers. Martha wpada na trop niewyobrażalnej tajemnicy  najtęższe naukowe głowy Ameryki, jak jeden mąż zbuntowane wobec opresyjnego systemu, zaczynają budować idealistyczną utopię, społeczeństwo wzrastające dzięki indywidualnej sile jednostek, a nie nadrzędnym regulacjom. Millera mocno tu poniosło  nie tylko na poziomie samej idei, ale również i realizacji. Krótko mówiąc  swoboda twórcza i realizm/logika nie zawsze muszą iść ze sobą w parze.
[image: ]
A potem lecimy w kosmos. Miller zaczyna pisać taką trochę space operę, political science fiction i sensację. Martha Washington. Kosmiczny rozbitek to znów zbiór krótszych form  tym razem o wiele lżejszych fabularnie i niepozbawionych tak brakującego wcześniej poczucia humoru. Mamy na przykład crossover z innym komiksem autora z Dark Horse Comics, czyli Big Guy i Rusty Robochłopiec albo skrajną pulpę w stylu  żeby daleko nie szukać  Fear Agenta Ricka Remendera. Najważniejszą historią kosmicznego okresu w życiu bohaterki jest Martha Washington ratuje świat z 1997 roku, pisana równolegle ze słynnym 300. Największym wrogiem Marthy (i całej ludzkości) staje się tu sztuczna inteligencja o imieniu Wenus  roszczący sobie boskie prawa byt, od którego uzależniła się cała cywilizacja. Dużo tu laserów, statków kosmicznych, dziwnych komputerowych scenerii i przede wszystkim kolejnych obaw autora o losy ludzkości. Dzieje panny Washington zamyka one-shot wydany po dziesięcioletniej przerwie  Martha Washington umiera. Mamy rok 2095, bohaterka ma sto lat i podsumowuje swoje życie  patetycznie, przesadnie, ale jednocześnie bardzo sprawnie i klamrowo. Martha wykonała zadanie  jakie dał jej Frank Miller  i może odejść.
[image: ]
Dajcie mi wolność albo dajcie mi śmierć!  jak perorował w 1775 roku Patrick Henry, słynny amerykański rewolucjonista z czasów wojny o niepodległość. Amerykanie zawsze dużo mówili o idei wolności i jak bardzo ważne jest dążenie do niej  zarówno w wymiarze jednostkowym, jak i zbiorowym. Frank Miller nie bardzo wierzy w ten drugi i jednocześnie pokłada zbyt duże nadzieje w pierwszym. Martha, pomimo przynależności do reżimowych sił paramilitarnych, uosabia dążenie do wolności za wszelką cenę. Taki jest z grubsza motyw przewodni opowieści, choć czasami wiodący autora (przez co nas również) na manowce przesadnego idealizmu. Frank Miller krytykuje Amerykę, jej politykę wewnętrzną i międzynarodową, tendencje imperialistyczne, radykalizm (z obydwu stron  na lewo i prawo), populizm, a także amerykańskie społeczeństwo  wygodnictwo, konsumpcjonizm, zanieczyszczenie środowiska oraz (co sygnalizował już wcześniej w Roninie) ślepe zawierzenie technologii. Nadchodzący wiek miał być według Millera epoką ideologicznych ekstremów i galopującego rozwoju  nie tylko technologicznego, ale i społecznego. Idee będą silniejsze od ludzi i ich zniewolą  tak przynajmniej wieszczył autor, spoglądając na czasy po odejściu Ronalda Reagana.
[image: ]
Tak właściwie mamy tu do czynienia z tymi samymi strachami jak w Powrocie mrocznego rycerza  korporacje i państwo założą nam kajdany. Amerykańska idea wolności zostanie zbrukana, a nas czeka upadek  przede wszystkim moralny. I według autora tylko tak silne jednostki jak Martha Washington, z okrzykiem na ustach oraz nieposkromioną energią i determinacją, będą mogły uciec z niewoli. Martha jest wyjątkową bohaterką Millera  zwłaszcza gdy zestawi się ją chociażby z żeńskimi postaciami z Sin City. Pochodzi z totalnych nizin społecznych i musi piąć się w górę. Jest niebywale silną postacią, uosobieniem nieposkromionego amerykańskiego ducha  świat sprzysiągł się przeciwko niej, a ona ciągle walczy. Jest to również niezwykle ludzka postać, uważana za ostatnią z klasycznych bohaterek/bohaterów Millera, nie wybiegających poza pewne formalne reguły. Po niej pojawiły się postacie papierowe, nośniki millerowego artyzmu  strony Sin City i 300 wypełnione są tylko takimi właśnie bohaterami. I jest to postać prawdziwie samostanowiąca o sobie  w opozycji do marionetek okoliczności ulegających systemowi lub skrajnych oportunistów. Taki jest Rexall, Nissen, a także kapitan Moretti  źli ludzie po prostu.




Tytuł: Martha Washington
Scenariusz: Frank Miller
Data wydania: styczeń 2010
Rysunki: Dave Gibbons
Wydawca:  Egmont
Cykl: Mistrzowie Komiksu
ISBN: 978-83-237-2506-0
Gatunek: historyczny
Zobacz w: Kulturowskazie
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  Komiksowe Top 10:Komiksowe Top 2023 roku

  Piotr Pi Gołębiewski

  
  

  
  Najwyższy czas przekonać się, jakie pozycje najlepiej radziły sobie w zeszłym roku w comiesięcznych podsumowaniach Komiksowego Top 10, realizowanych we współpracy z księgarnią Centrum Komiksu.
10 najbardziej topowych komiksów 2023 roku:
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  Komiksowe Top 10:Styczeń 2024

  Piotr Pi Gołębiewski

  
  

  
  Mamy luty, a zatem czas rozpocząć kolejny rok zestawień najlepiej sprzedających się komiksów, opracowywanych we współpracy z księgarnią Centrum Komiksu. Dzisiejszy Top posiada numerek 22 i stanowi wstrząs dla systemu. Nie zawiera bowiem ani jednej pozycji firmowanej przez Egmont!


[image: Donżon #6 (wyd. zbiorcze)]
1. Manu Larcenet, Joann Sfar, Lewis Trondheim
‹Donżon #6 (wyd. zbiorcze)›
Donżon zyskuje coraz większą rzeszę wiernych czytelników, a ci zaraz po premierze pobiegli po kolejny tom, by jak najszybciej przestudiować pięć zeszytów, które się na niego składają.


[image: Straszny papież]
2. Alejandro Jodorowsky, Theo
‹Straszny papież›
Ewidentnie lubimy historie o kontrowersyjnych papieżach. Choć Juliusz II nie jest postrzegany tak jednoznacznie negatywnie, jak jego poprzednik Aleksander VI, to nazwisko scenarzysty  Alejandra Jodorowskyego gwarantuje niezapomniane wrażenia.


[image: Dylan Dog. Historia Dylana Doga]
3. Tiziano Sclavi, Angelo Stano
‹Dylan Dog. Historia Dylana Doga›
Dylan Dog w naszych Topach, do tej pory tylko raz dotarł do pierwszej trójki (wówczas na pozycję 2). Witamy, witamy i w przyszłości zapraszamy na miejsce pierwsze.


[image: Ścieżki Pana]
4. Jaime Calderón, Fabrice David, Gregory Lassablière
‹Ścieżki Pana›
Obstawiam, że tak duże zainteresowanie komiksami związanymi z tematyką kościelną w styczniowym zestawieniu, wynika z pozostałości po Bożym Narodzeniu i święcie Trzech Króli.


[image: Tytusopedia #1]
5. Henryk Jerzy Chmielewski
‹Tytusopedia #1›
Ile pozycji znalazło się na pozycji piątej  jedna czy trzy? Okazuje się, że fani Tytusa niezrażeni zaporową ceną najchętniej kupowali po prostu cały zestaw Tytusopedii (zapewne chodziło o specjalne dodatki, nigdzie indziej niedostępne, jak 20 pocztówek, 7 zakładek, arkusz naklejek i printy ilustracji ze Świata Młodych).


[image: Pewnego razu we Francji #3 (wyd.zbiorcze)]
6. Fabien Nury, Sylvain Vallee
‹Pewnego razu we Francji #3 (wyd.zbiorcze)›
Popularność akurat trzeciego tomu Pewnego razu we Francji zapewne wynika z tego, że do tej pory na naszym rynku podjęto dwie próby publikacji tej serii i dopiero teraz udało się ją ukończyć.


[image: Requiem. Rycerz wampir #1-2]
7. Olivier Ledroit, Pat Mills
‹Requiem. Rycerz wampir #1-2›
I jeszcze jedna propozycja od Scream Comics, które to wydawnictwo pięknie zaczyna nowy rok. Jak tak dalej pójdzie, będziemy mieli nowego lidera w podsumowaniu pełnych dwunastu miesięcy. 


[image: Kaczki. Dwa lata na piasku]
8. Kate Beaton
‹Kaczki. Dwa lata na piasku›
Skoro sam Barack Obama umieścił ten tytuł na liście najlepszych lektur roku 2023, nic dziwnego, że Kaczki trafiły do zestawienia. Swoją drogą, ciekawe, czy były prezydent kupował ten komiks osobiście w Centrum Komiksu, czy zamawiał online?


[image: Na wschód od zachodu: Apokalipsa - Rok trzeci]
9. Nick Dragotta, Jonathan Hickman
‹Na wschód od zachodu: Apokalipsa - Rok trzeci›
A oto jedyna pozycja, która znalazła się w podsumowaniu sprzed miesiąca. Co prawda zaliczyła spadek o 4 oczka, ale nie zapominajmy, że mówimy o cegle pokaźnych rozmiarów.


[image: Tango (wyd. zbiorcze)]
10. Matz, Philippe Xavier
‹Tango (wyd. zbiorcze)›
Dzisiejsze podsumowanie zamyka komiks dla miłośników XIII czy Largo Winch, tyle, że rozgrywający się na terenie Ameryki Południowej. Patrząc na smętną pogodę za oknem, nie dziwię się, że wolimy czytać o ciepłych krajach.


[image: ]

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




Tytuł: Donżon #6 (wyd. zbiorcze)
Scenariusz: Lewis Trondheim, Joann Sfar
Data wydania: grudzień 2023
Rysunki: Manu Larcenet
Przekład: Wojciech Birek
Wydawca:  Timof i cisi wspólnicy
Cykl: Donżon
Format: 220x290 mm
Gatunek: fantasy, humor / satyra
Zobacz w: Kulturowskazie

Tytuł: Straszny papież
Scenariusz: Alejandro Jodorowsky
Data wydania: 5 stycznia 2024
Rysunki: Theo
Przekład: Wojciech Birek
Wydawca:  Scream Comics
ISBN: 9788367161961
Format: 224s. 240x320 mm
Cena: 169,99
Gatunek: historyczny
Zobacz w: Kulturowskazie

Tytuł: Dylan Dog. Historia Dylana Doga
Scenariusz: Tiziano Sclavi
Data wydania: styczeń 2024
Rysunki: Angelo Stano
Przekład: Jakub Łagoda
Wydawca:  Tore
Cykl: Dylan Dog
ISBN: 9788396715258
Format: 96s. 190x260 mm
Cena: 44,00
Gatunek: groza / horror, sensacja
Zobacz w: Kulturowskazie

Tytuł: Ścieżki Pana
Scenariusz: Fabrice David, Gregory Lassablière
Data wydania: 5 stycznia 2024
Rysunki: Jaime Calderón
Przekład: Jacek Bartecki
Wydawca:  Scream Comics
ISBN: 9788367161947
Format: 204s. 240x320 mm
Cena: 159,99
Gatunek: historyczny, przygodowy, sensacja
Zobacz w: Kulturowskazie

Tytuł: Tytusopedia #1
Scenariusz: Henryk Jerzy Chmielewski
Data wydania: styczeń 2024
Rysunki: Henryk Jerzy Chmielewski
Wydawca:  ONGRYS
Cykl: Tytusopedia, Tytus, Romek i ATomek
Format: 336s.
Gatunek: humor / satyra
Zobacz w: Kulturowskazie

Tytuł: Pewnego razu we Francji #3 (wyd.zbiorcze)
Scenariusz: Fabien Nury
Data wydania: styczeń 2024
Rysunki: Sylvain Vallee
Przekład: Wojciech Birek
Wydawca:  Non Stop Comics
Cykl: Pewnego razu we Francji
ISBN: 978-83-8110-585-9
Format: 136s. 210 × 285 mm
Cena: 69,90
Gatunek: historyczny
Zobacz w: Kulturowskazie

Tytuł: Requiem. Rycerz wampir #1-2
Scenariusz: Pat Mills
Data wydania: 15 grudnia 2023
Rysunki: Olivier Ledroit
Przekład: Jacek Bartecki
Wydawca:  Scream Comics
ISBN: 9788366291898
Format: 120s. 240x320 mm
Cena: 109,99
Gatunek: fantasy, groza / horror
Zobacz w: Kulturowskazie

Tytuł: Kaczki. Dwa lata na piasku
Scenariusz: Kate Beaton
Data wydania: 10 stycznia 2024
Rysunki: Kate Beaton
Przekład: Aga Zano
Wydawca:  Kultura Gniewu
ISBN: 978-83-67360-60-9
Format: 436s. 165x235 mm
Cena: 99,90
Gatunek: biograficzny
Zobacz w: Kulturowskazie

Tytuł: Na wschód od zachodu: Apokalipsa - Rok trzeci
Scenariusz: Jonathan Hickman
Rysunki: Nick Dragotta
Przekład: Marek Starosta
Wydawca:  Mucha Comics
Cykl: Na wschód od zachodu
ISBN: 9788367571258
Format: 512s. 180x275 mm
Cena: 239,00
Gatunek: SF
Zobacz w: Kulturowskazie

Tytuł: Tango (wyd. zbiorcze)
Scenariusz: Matz
Data wydania: 25 stycznia 2024
Rysunki: Philippe Xavier
Przekład: Paweł Łapiński
Wydawca:  Lost In Time
ISBN: 9788367270625
Format: 200s. 240x320 mm
Cena: 125,00
Gatunek: sensacja
Zobacz w: Kulturowskazie
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  Recenzje


  Krótko o grach:Nie tylko dla ornitologów

  Miłosz Cybowski

  Elizabeth Hargrave Na skrzydłach
  

  
  Wykonanie i solidna mechanika to niewątpliwe atuty Na skrzydłach. Ale prócz tego, że gra bawi, potrafi też nauczyć nas niejednego na temat ptaków.
Ekstrakt: 70%
[image: Na skrzydłach]
W pudełku z grą znajdziemy mnóstwo kart, bardzo solidny (i przydatny!) karmnik (będący wieżą na kości, przy użyciu której będziemy mogli przerzucać kostki pokarmu) oraz zapas różnokolorowych, plastikowych jaj (bardzo podobnych do wielkanocnych czekoladek). Zadaniem każdego z graczy będzie umieszczanie na swojej planszy różnych kart ptaków w taki sposób, by zdobyć jak najwięcej punktów. Za tym surowym opisem kryje się jednak bardzo duża głębia i różnorodność, które sprawiają, że gra zdobyła sobie bardzo duże grono oddanych fanów.
Każdy ptak charakteryzuje się swoim kosztem (opłacanym żetonami pokarmu), siedliskiem (las, pole lub rzeka) oraz kilkoma innymi cechami (jak chociażby maksymalna liczba jaj, które może znieść, lub rozpiętość skrzydeł). Większość ma także dodatkowe cechy, które w odpowiednich momentach będziemy mogli aktywować, co na różne sposoby przyniesie nam dodatkowe punkty zwycięstwa. Mechanika gry nie należy do najbardziej intuicyjnych, przez co próg wejścia jest tutaj dość wysoki. Ale kiedy już przebrniemy przez kilka początkowych partii, na jaw wychodzą ogromne możliwości, jakie stawia przed nami gra. Przy takiej liczbie kart ptaków (oraz różnorodności celów), każda rozgrywka będzie wyjątkowa.
Ale są też słabsze strony, do których należy zaliczyć losowość. Choć mamy zawsze do dyspozycji karty na ręce i możliwość dobierania jednej z trzech odsłoniętych, to osiągnięcie niektórych celów zależy w dużej mierze od szczęścia. Przy większej liczbie graczy rozgrywka potrafi się niemiłosiernie dłużyć, a paraliż decyzyjny pojawia się częściej niż rzadziej (szczególnie przy ograniczonej liczbie ruchów w każdej rundzie). Jak najbardziej rozumiem popularność Na skrzydłach i doceniam jej walory zarówno mechaniczne, jak i estetyczne, ale granie w nią sprawia mi zdecydowanie zbyt mało przyjemności, by mogła gościć na moim stole częściej.




Tytuł: Na skrzydłach
Tytuł oryginalny: Wingspan
Data produkcji: marzec 2019
Autor: Elizabeth Hargrave
Wydawca:  Rebel.pl
Info: 1-5 osób; od 10 lat
Zobacz w: Kulturowskazie
Ekstrakt: 70%
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  W świecie pdf-ów:Wyrzuty sumienia kanciarza

  Miłosz Cybowski

  Rob Wieland Showdown at Sundown
  

  
  Showdown at Sundown nosi wszelkie znamiona przygody groszowej: jest miasteczko, jest tajemnica, jest nawet prosta fabuła upchnięta na trzydziestu dwóch stronach. Do annałów ten dodatek nie przejdzie, ale może zapewnić trochę zabawy na sesję lub dwie.
Ekstrakt: 50%
[image: Showdown at Sundown]
Bohaterowie trafiają do tytułowego miasteczka Sundown w stanie Wyoming i od razu wpadają w wir lokalnych kłopotów. Niedawno wybrany burmistrz wydaje się człowiekiem bardzo podejrzanym, a przedstawicielka Agencji, z którą herosi nawiązują kontakt, podrzuca im kilka sugestii związanych z tym, co należy zbadać. Po nitce do kłębka, z zupełnie niepotrzebnie dodanym wątkiem serii pojedynków organizowanych w tej zapadłej dziurze w ramach rozrywki, fabuła będzie zmierzać do nieuchronnego finału. 
Wszystko w Showdown jest jak najbardziej poprawne i w zupełności pasuje do świata Martwych Ziem. Kłopot w tym, że na tle wielu innych przygód do tego systemu, tej zupełnie brakuje polotu. W którymś momencie okazuje się, że główny antagonista jest człowiekiem z wyrzutami sumienia, który swoje wątpliwości spisuje w pijackim dzienniku trzymanym w swojej posiadłości. Oczywiście odkrycie go stanowi jeden z kluczowych elementów przygody, dzięki czemu bohaterowie będą mogli zrozumieć całe fabularne tło historii. Zakończenie, choć z założenia epickie, również nie należy do szczególnie wyszukanych.




Tytuł: Showdown at Sundown
Data produkcji: 18 sierpnia 2020
Autor: Rob Wieland
Wydawca:  Pinnacle
Cykl: Deadlands: the Weird West
Info: 32s.
Zobacz w: Kulturowskazie
Ekstrakt: 50%
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  Zapiski niedzielnego gracza:Koszmarnie łatwe

  Miłosz Cybowski

  XCOM 2 Collection
  

  
  Pierwsza część XCOM była grą wymagającą, ale też przynoszącą sporo satysfakcji. Tego samego nie można powiedzieć o części drugiej  przynajmniej w wersji na Nintendo Switch.
Ekstrakt: 40%
[image: XCOM 2 Collection]
Fabuła gry nie należy do szczególnie wyszukanych, choć może być nieco zaskakująca (przynajmniej na początku) w kontekście wydarzeń z pierwszej części. Okazuje się, że mimo naszych sukcesów w walce z inwazją obcych, udało im się ostatecznie podbić Ziemię i wprowadzić nowy porządek na świecie. Powracamy jako dowódca sił oporu, przyjdzie nam stopniowo rozbudowywać wpływy w różnych regionach i krok po kroku odkrywać prawdę. Po drodze nie zabraknie kosmitów do ubicia, badań i sekcji zwłok do przeprowadzenia, żołnierzy do wytrenowania i nowego sprzętu do przetestowania.
Jeśli o rozgrywkę chodzi, zmiany w porównaniu do części pierwszej są w wielu miejscach wyłącznie kosmetyczne. Zamiast wybudowanego gdzieś centrum dowodzenia dysponujemy latającym okrętem-bazą, którym możemy przemieszczać się po mapie. Stopniowo musimy też nawiązywać kontakt z komórkami ruchu oporu w różnych regionach świata, co zwiększa nasz dochód, ale też zmusza do okazjonalnej ochrony naszych sojuszników przed atakami obcych. Wszystkie klasy postaci przebudowano: niektóre, tak jak niezawodny snajper, doczekały się poważnych zmian, podczas gdy inne zamieniono na nowe. Nowy sprzęt także jest znacząco odmienny od tego, do czego zdążyliśmy przywyknąć, aczkolwiek dlaczego po raz kolejny musimy odkrywać tajniki broni laserowej i plazmowej  tego nie wiem. Od samego początku towarzyszy nam jednak poczucie, że nasi żołnierze są zdecydowanie słabsi niż przeciwnicy i z mozołem musimy rozbudowywać nasze możliwości ofensywne, zdobywać doświadczenie i radzić sobie jak najlepiej przy ograniczonych zasobach. 
Wszystko byłoby w jak największym porządku (i zapewne jest w wersji komputerowej), gdyby nie tragiczna wersja oddana do rąk użytkowników Switcha. Częścią zestawu są dodatkowe misje Alien Hunters oraz Shens Last Gift  na początku gry dostajemy opcję ich wyłączenia. Tylko co z tego, skoro nawet wyłączone wciąż pojawiają się na mapie? To jednak dopiero początek. W jednej z misji, która polega na obronie naszego okrętu przed atakiem obcych, mimo zapowiedzianego wsparcia, musimy radzić sobie z ograniczoną liczbą żołnierzy. Największy kłopot pojawia się jednak w kwestii poziomu trudności i sztucznej inteligencji wrogów. Nie wiem, co się stało, ale poprzednia część gry nawet na najniższym poziomie trudności była wymagająca. Tutaj nawet na średnim poziomie przeciwnicy zachowują się głupio, biegając w swojej rundzie tam i z powrotem bez większego sensu, rzadko podejmują jakiekolwiek działania zaczepne i dają się odstrzelić bez większych kłopotów. Trzeba się nieźle natrudzić, żeby stracić żołnierza podczas misji. Również wybieranie się na te, które oznaczone zostały jako bardzo trudne, nie sprawia żadnego kłopotu  bo choć dostajemy w nich mocnych przeciwników, to nie wykorzystują oni wcale swoich możliwości ofensywnych. 
Efekt? Może i gra wciąż sprawia frajdę, ale już trudno tu mówić o jakiejkolwiek satysfakcji z odnoszenia kolejnych zwycięstw. Tę wersję można sobie zdecydowanie darować. No, chyba że War of the Chosen (będąca częścią pakietu) sprawdza się lepiej. Ale na sprawdzanie tego na razie nie mam ochoty.




Tytuł: XCOM 2 Collection
Data produkcji: 29 maja 2020
Producent:  K2
Cena: $49,99
Zobacz w: Kulturowskazie
Ekstrakt: 40%
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  Publicystyka


  W krainie Wojennego Młota:Grudzień 2023

  Miłosz Cybowski

  
  

  
  Ostatni miesiąc obrodził nowościami i dalszymi szczegółami dotyczącymi bitewniaka Warhammer: The Old World.
[image: Altdorf: Korona Imperium]
Do sprzedaży trafiło kilka warhammerowych dodatków w języku polskim. Wśród nich znajdziemy podręcznik do czwartej edycji Warhammera pt. Altdorf: Korona Imperium zawierający szczegółowy opis największego miasta i stolicy Imperium, oraz czwartą część odświeżonej kampanii Wewnętrzny Wróg pt. Rogaty Szczur. Można także kupić Litanie Zagubionych, czyli zestaw czterech przygód do Wrath & Glory.
• • •
Kolejne artykuły przybliżające zasady Warhammer: The Old World koncentrują się na magii, specjalnych zasadach związanych z frakcją Bretonii oraz mechanice budowy własnej armii (znów na przykładzie Bretonii).
• • •
Do sprzedaży trafił Rogue Trader, czyli gra cRPG przygotowana przez to samo studio, które było odpowiedzialne za Pathfinder: Kingmaker.
• • •
Premiera Warhammer 40,000: Space Marine 2 została zapowiedziana na wrzesień 2024 roku.
• • •
Po długotrwałych negocjacjach Games Workshop podpisało umowę z Amazonem, w ramach której ruszy produkcja filmów i seriali osadzonych w świecie Warhammera 40,000. Nad wszystkimi pracami ma czuwać Henry Cavill jako Executive Producer.
• • •
Doczekaliśmy się wreszcie konkretów związanych z Warhammer: The Old World. Na sam początek dostaniemy do rąk dwa startery z pełnymi armiami dla frakcji Bretonii oraz Tomb Kings, podręcznik z zasadami (będący również częścią obu zestawów startowych) oraz dwa podręczniki frakcyjne (jeden dla tych dobrych, drugi dla tych złych), w których zawarte będą informacje o wszystkich dziewięciu stronach konfliktu. Opcjonalne będą już dodatki z serii Arcane Journals zawierające więcej szczegółów na temat konkretnych armii. Wciąż nie wiadomo, kiedy możemy się spodziewać premiery.
• • •
Poza wspomnianymi wyżej zestawami startowymi zaprezentowano także dodatkowe modele jednostek dla obu frakcji oraz pierwszą powieść osadzoną w realiach Warhammer: The Old World pt. Lords of the Lance.




Tytuł: Altdorf: Korona Imperium
Tytuł oryginalny: Altdorf: Cown of the Empire
Data produkcji: grudzień 2023
Producent:  Cubicle 7 Entertainment Ltd
Wydawca:  
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  W krainie Wojennego Młota:Styczeń 2024

  Miłosz Cybowski

  
  

  
  Nowy rok w Games Workshop zaczął się od solidnej dawki nowości poświęconych systemowi Warhammer: The Old World. Ale nie zabrakło też innych nowinek.
[image: Tribes and Tribulations]
W jednym z pierwszych noworocznych artykułów zaprezentowano wprowadzenie do Warhammer: The Old World wraz z krótkim filmem oraz linkami do wszystkich poprzednich tekstów poświęconych zasadom rozgrywki. Obie startowe armie do nowej edycji, razem z niezbędnymi podręcznikami, trafiły już do sprzedaży.
• • •
Inny artykuł przybliża nam frakcję Tomb Kings of Khemri.
• • •
Dyskusja grupy projektantów, którzy pracowali nad nową wersją bitewnego Warhammera, przynosi wiele ciekawych spostrzeżeń i wyjaśnia podjęte decyzje. Kilka znanych frakcji (m.in. skaveni, mroczne elfy czy lizardmeni) zostało porzuconych i z różnych względów nie znajdzie się w nowej edycji. Mimo to przygotowano cały zestaw PDF-ów, które zawierają reguły dla tych armii kompatybilne z The Old World.
• • •
Tutaj natomiast możecie dowiedzieć się nieco więcej o serii Arcane Journal, która przynosi sporo informacji na temat każdej z dostępnych armii. W przeciwieństwie do army booków z poprzednich edycji te podręczniki nie są niezbędne do rozgrywki.
• • •
Do sprzedaży trafił omnibus pt. The End Times: Fall of Empires, w którym zebrano opowieści o upadku Starego Świata.
[image: Aeldari: Inheritance of Embers]
• • •
Zielonoskórzy (czy może raczej: the Orc and Goblin Tribes) są trzecią armią, która doczekała się dokładnego omówienia na stronie Games Workshop.
• • •
Copernicus opublikował bardzo obszerną listę planów wydawniczych na rok 2024, na której znajdują się liczne dodatki do Warhammera Fantasy, Age of Sigmar i Wrath & Glory, a także podręcznik podstawowy (oraz dodatki) do Imperium Maledictum.
• • •
Skoro o Imperium Maledictum mowa, na blogu Cubicle 7 pojawiły się dwa artykuły dotyczące tego systemu. W pierwszym możemy przeczytać więcej na temat Macharian Miscellanea, czyli dodatku dołączonego do Imperium Maledictum GM Screen. W drugim zawarto szczegóły na temat procesu tworzenia postaci w tym systemie.
• • •
Tribes and Tribulations to najnowszy dodatek do czwartej edycji Warhammera Fantasy. Przedstawiono w nim kilka przykładowych band zielonoskórych (od goblinów, przez orków, aż po rzadziej widywane w Starym Świecie hobgobliny) oraz dodatkowe reguły związane z wykorzystywaną przez nich magią.
• • •
Można już nabyć dodatek do Wrath & Glory pt. Aeldari: Inheritance of Embers. Na stu sześćdziesięciu stronach znajdziemy zasady tworzenia bohaterów oraz wiele informacji dotyczących historii i polityki Eldarów.
• • •
Choć nie doczekaliśmy się jeszcze żadnego oficjalnego komunikatu, to jednak z niektórych źródeł wiadomo, że Cubicle 7 planuje wydanie kolejnego systemu. Tym razem będzie to Warhammer: The Old World, którego akcja będzie rozgrywać się w tych samych czasach, co nowego bitewniaka.




Tytuł: Tribes and Tribulations
Data produkcji: 25 stycznia 2024
Autor: Dave Allen, Naomi Hunter, Robin Low, Pádraig Murphy, Clive Oldfield, Samuel Poots, Simon Wileman
Wydawca:  Cubicle 7 Entertainment Ltd
Cykl: Warhammer Fantasy Role Play Fourth Edition
Info: 112s.
Zobacz w: Kulturowskazie

Tytuł: Aeldari: Inheritance of Embers
Data produkcji: 11 stycznia 2024
Autor: Christopher Colston, Zak Dale-Clutterbuck, Chant Evans, Michael Duxbury, Cody Faulk, Chris Handley, Pádraig Murphy, Ciarán OBrien, Jude Reid
Wydawca:  Cubicle 7 Entertainment Ltd
Cykl: Wrath & Glory
Info: 160s.
Zobacz w: Kulturowskazie
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  Muzyka


  Recenzje


  Wesoła łza się w oku kręci

  Sebastian Chosiński

  Borys Janczarski Quartet Time Remembered
  

  
  Najnowszy album saksofonisty Borysa Janczarskiego, debiutującego jako lider własnego Kwartetu, to fascynująca podróż głównie w lata 30., 40. i 50. ubiegłego wieku. Na Time Remembered trafiło bowiem osiem kompozycji, spośród których najmłodsza liczy sobie już sześć dekad. Wszystkie powstały w Stanach Zjednoczonych w epoce, kiedy na tanecznych parkietach i w ścieżkach dźwiękowych filmów dominowały orkiestry jazzowe.
Ekstrakt: 80%
[image: Time Remembered]
Opublikowany, jak na razie, jedynie za pośrednictwem serwisu Bandcamp nowy album polskiego jazzowego saksofonisty Borysa Janczarskiego to otwarcie kolejnego rozdziału w jego bogatej karierze artystycznej. Janczarski dał się już bowiem poznać między innymi jako bliski współpracownik perkusisty Kazimierza Jonkisza (Jazz Energy, 2013; 6 Hours with Ronnie, 2015), jego amerykańskiego kolegi po fachu Stephena McCravena (Travelling East West, 2015; Liberator, 2018), również pochodzącego zza Atlantyku trębacza i flecisty Rasula Siddika (Contemplation, 2020) oraz skrzypka Karola Dobrowolskiego (Bleue Mélancolie, 2022). Ale to właśnie Time Remembered jest pierwszym wydanym przez niego krążkiem, którego okładkę zdobi jego nazwisko. Mimo że żaden z zawartych na nim utworów nie jest dziełem lidera.
Płyta powstała w czasach pandemii. Od zarejestrowania materiału, co miało miejsce 14 lipca 2020 w studiu Dwa Domy w podwarszawskim Zalesiu, do jego upublicznienia, co nastąpiło w połowie grudnia tego roku, minęło niemal trzy i pół roku. Dlaczego tak długo z tym zwlekano? Może kiedyś wyjaśni sam artysta. Nie zdziwiłbym się jednak, gdyby okazało się, że było to spowodowane przede wszystkim załatwieniem kwestii związanych z prawami autorskimi. Na Time Remembered trafiło bowiem osiem amerykańskich standardów jazzowych, powstałych na przestrzeni ponad trzech dekad. Najstarsza kompozycja liczy sobie już ponad dziewięćdziesiąt lat (chodzi o A Ghost of a Chance), najmłodsza (tytułowa Time Remembered) zadebiutowała na początku lat 60. ubiegłego wieku. Spory rozrzut czasowy, ale  co istotne  w nagraniach tego nie słychać. Co oznacza, że muzycy potrafili tym evergreenom nadać własny sznyt.
Właśnie, muzycy! Z kim Borys Janczarski postanowił zmierzyć się z nierzadko legendarnymi utworami? Zaprosił do współpracy amerykańskiego gitarzystę Marka Waggonera, który pierwsze kroki na scenie stawiał przed dwiema dekadami w formacjach The Don Menza Big Band i Henry Franklin Collaboration, natomiast w ostatnich latach związał się artystycznie z polskim kontrabasistą Piotrem Rodowiczem (Razem na tej ziemi, 2020; Zapomniani kompozytorzy polscy 2, 2021; 432, 2021), kontrabasistę Michała Jarosa oraz perkusistę Patryka Dobosza (znanego między innymi z kooperacji z kwartetami High Definition, Magnolia Acoustic i Dominika Bukowskiego). Co ciekawe, jeszcze parę lat temu grupa ta występowała pod nazwiskami wszystkich muzyków, ale jej debiutancki album sygnuje tylko Janczarski. Widać to właśnie on ma największe przebicie medialne.
Płytę otwiera prawie siedmiominutowa wersja kompozycji Donalda Kahna (do tekstu Stanleya Stynea) Beautiful Friendship, którą jako pierwsza wykonała w 1956 roku niezapomniana Ella Fitzgerald. W przypadku Kwartetu Janczarskiego mamy jednak do czynienia z utworem instrumentalnym, na dodatek znacznie  w porównaniu z oryginałem  rozbudowanym. Podobnie zresztą rzecz ma się w przypadku kilku innych numerów. Co oznacza, że polsko-amerykańska formacja zdecydowała się na znaczne przeróbki, nie zapominając przy tym o tym, co jest kwintesencją jazzu  improwizacjach. Dzieło Kahna to kompozycja bardzo lekka, zwiewna i taneczna, na dodatek nadzwyczaj radosna, okraszona solówką gitarową Waggonera i  poprzedzającą ją  improwizacją saksofonu tenorowego lidera. 
[image: ]
Jeszcze bardziej w klimacie retro, jeśli to w ogóle możliwe, utrzymany jest powstały w 1941 roku (cztery lata później rozsławiła go natomiast Billie Holliday) Lover Man  Jimmyego Davisa, Jimmyego Sheridana i Portorykańczyka Rogera Ramireza. Klimat retro nie stanął jednak muzykom na przeszkodzie, aby wzbogacić tę kompozycję licznymi wstawkami, czyniąc z niej  momentami  bardzo intensywny postbopowy kawałek, z mocnym w końcówce akcentem perkusyjnym. Time Remembered po raz pierwszy ukazał się w 1962 roku na longplayu Loose Bloose fortepianowego Tria Billa Evansa. Jako że w instrumentarium Kwartetu Janczarskiego nie ma fortepianu, trzeba było ten numer znacząco przearanżować. W efekcie miejsce klawisza zajęły gitara i saksofon, aczkolwiek bardzo istotną rolę odgrywa tu również nastrojowo brzmiący kontrabas, wyznaczający ścieżkę, którą następnie podążają Dobosz oraz Janczarski i wspierający go z tylnego krzesła Waggoner.
Lulus Back in Town autorstwa Harryego Warrena (do słów Ala Dubina) to kolejny przykład utrzymanego w optymistycznym klimacie utworu bardzo melodyjnego i tanecznego. Po raz pierwszy wykorzystano go w 1935 roku w ścieżce dźwiękowej musicalu Lloyda Bacona Broadway Gandolier, gdzie zaśpiewał go Dick Powell. Później oczywiście doczekał się on wielu innych wykonań. W tej wersji to numer bardzo żywiołowy, z wybijającym się na plan pierwszy dęciakiem, którego motyw w tle powiela gitara. Z biegiem czasu to jednak ona przejmuje pierwsze skrzypce, by zaprezentować słuchaczom solówkę, która łączy w sobie skrajne żywioły: jest jednocześnie stonowana, ale nie leniwa, nastrojowa, lecz zaangażowana. Sporo do powiedzenia ma w tym numerze również Patryk Dobosz, którego do perkusyjnego popisu chce się wracać.
Wśród takich staroci musiała znaleźć się kompozycja potocznie określana mianem romantyczno-pościelowej. Wybór padł na Skylark z muzyką Hoagyego Carmichela (i słowami Johnnyego Mercera), po którą już w kilka miesięcy po publikacji, a miało to miejsce w 1941 roku, sięgnęli tacy wykonawcy, jak Glenn Miller Orchestra (z wokalistą Rayem Eberlem), Harry James and His Orchestra (z wokalistką Helen Forrest) oraz  osobno  Dinah Shore i Bing Crosby. To wszystko wydarzyło się na przestrzeni jednego roku. Nie ma więc wątpliwości co do tego, że Skylark stał się megaprzebojem. A jak prezentuje się jego wersja nagrana osiem dekad później? Smakowicie! Po miłosno-lirycznym wstępie pojawiają się kapitalne partie solowe kolejnych instrumentalistów  kontrabasisty, gitarzysty, wreszcie spinającego całość klamrą saksofonisty. Nawet nie będąc wielbicielami takiej twórczości, tę wersję amerykańskiego standardu na pewno docenicie.
[image: ]
Za muzyczną stronę Like Someone in Love odpowiadał Jimmy Van Heusen (za tekst natomiast Johnny Burke), który skomponował ten utwór na potrzeby komediowo-westernowego musicalu Belle of the Yukon (1944) Williama A. Seitera, w którym wykonała go wspomniana już przy okazji Skylark Dinah Shore. Ton nadaje mu rozbudowany dialog saksofonu tenorowego z gitarą, z którego w dalszej części wyrastają porywające solowe improwizacje obu instrumentalistów. A Ghost of a Chance to najstarszy utwór, po których sięgnęli Janczarski i Waggoner. Napisał go w 1932 roku Victor Young, a tekstem opatrzyli Ned Washington i  śpiewający go po raz pierwszy (z towarzyszeniem własnego big bandu)  Bing Crosby. Rok później znalazł się on w ścieżce dźwiękowej krótkometrażowego musicalu Please Arvida E. Gilstroma. To bardzo stonowana, ponownie oparta na przenikających się partiach gitary i saksofonu kompozycja, która snuje się nieśpiesznie, wprawiających przy tym słuchaczy w błogi nastrój.
Z nieco innej beczki pochodzi natomiast numer zamykający płytę. To Budo Buda Powella i Milesa Davisa. Słynny amerykański trębacz po raz pierwszy zagrał na żywo ten utwór (z towarzyszeniem swojej orkiestry) w 1948 roku, a rok później wydał go w bliźniaczej wersji na singlu. Podobnie jak w przypadku A Ghost of a Chance, ingerencja w materię oryginału była ograniczona. Jakby Janczarski i Waggoner uważali, że Maestra Milesa poprawiać nie należy. Ale to wcale nie oznacza, że nic nie zmienili. Musieli przecież instrumentalnie okroić tę kompozycję do kwartetu, na dodatek decydując się na oddanie inicjatywy w ręce gitarzysty, którego do intensywnej gry zachęcają przede wszystkim puszczający wodze fantazji Michał Jaros i Patryk Dobosz. Time Remembered to fascynująca podróż w zamierzchłe czasy narodzin jazzu. Nie ukrywam jednak, że chętnie poznałbym oryginalne, współczesne nagrania Kwartetu.
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  Tu miejsce na labirynt:Metafizyka istnienia

  Sebastian Chosiński

  Piotr Damasiewicz, Kuba Wójcik Krew
  

  
  Gdybyście spytali mnie przed rokiem, kiedy poznałem pierwszy album duetu tworzonego przez trębacza Piotra Damasiewicza i gitarzystę Kubę Wójcika (chodzi o płytę Diavolezza), czy możliwe jest, aby artyści ci stworzyli w przyszłości coś, co mogłoby dorównać ich dziełu  odparłbym bez wahania: nie!. Na szczęście nikt nie oczekiwał ode mnie takiej deklaracji, ponieważ dzisiaj  po premierze Krwi  musiałbym wycofywać się z niej chyłkiem.
Ekstrakt: 90%
[image: Krew]
To zadziwiające, jak wszechstronnym muzykiem jest polski trębacz Piotr Damasiewicz, który z równym powodzeniem odnajduje się jako lider freejazzowego big bandu Power of the Horns (Alaman, 2013; Polska, 2019), jak i składów bardziej kameralnych  kwintetów (Skawa, 2023), kwartetów (Vienna Suite, 2020) czy nawet tercetów (Watra, 2021). Ba! w ostatnim czasie nie stroni również od grania w duetach, czego jaskrawym dowodem doskonałe albumy nagrane do spółki z gitarzystą Kubą Wójcikiem (Diavolezza, 2022; Krew, 2023) oraz pianistą Dominikiem Wanią (The Way, the Truth and the Life, 2023). Tak, jak różnią się składy, w jakich Damasiewicz pojawia się w studiach nagraniowych i na scenach, tak samo różni się muzyka, jaką prezentuje. 
To artysta, który płynnie przechodzi od free jazzu, do folku czy eksperymentalnego ambientu  zawsze jednak podstawą jego dokonań jest kreatywna improwizacja. Nie inaczej ma się rzecz z duetem, jaki współtworzy z chętnie sięgającym po elektronikę Kubą Wójcikiem. Ich muzyka to mieszanka jazzu i awangardy, a niekiedy również folku (jak w przypadku Diavolezzy) czy ambientowego post-rocka, co z kolei wyraźnie słychać w tegorocznej Krwi. To zbliżona, choć nie tożsama, ścieżka z tą, którą niekiedy podążają inni polscy twórcy (około)jazzowi, jak chociażby trio Lotto (Elite Feline, 2016; Axolotl, 2023) czy klarnecista i klawiszowiec Wacław Zimpel (Lines, 2016; LAM, 2016; Train Spotter, 2023; In the Cell of Dreams, 2023).
Koncepcja Krwi narodziła się w głowie Piotra Damasiewicza w lutym tego roku. Artyście zależało na tym, aby stworzyć ścieżkę dźwiękową, która stałaby się muzycznym portretem wrocławskiego Regionalnego Centrum Krwiodawstwa i Krwiolecznictwa imienia profesora Tadeusza Dorobisza. Muzykę zawierającą w sobie cały mistycyzm tego płynu ustrojowego, który zapewnia nam bądź ratuje życie. Nagrań dokonano trzy miesiące później, 7 maja, w studiu OFFczART w podwarszawskiej wsi Owczarnia; wpleciono w nie również naturalne dźwięki urządzeń wykorzystywanych w RCKiK. Powstała z tego ponad półgodzinna suita, na którą  nie licząc krótkiego łącznika w postaci Transfusio  składają się dwie rozbudowane, każda po szesnaście minut kompozycje Ante oraz Evigilatio. Damasiewicz tradycyjnie zagrał na trąbce, natomiast Wójcik sięgnął nie tylko po gitarę, ale odpowiadał również za odgrywające pierwszoplanową rolę efekty elektroniczne.
[image: ]
Wprowadzeniem do Ante jest kilkuminutowa introdukcja oparta na generowanym elektronicznie, narastającym szumie. Z jednej strony jest to bardzo monotonne, z drugiej jednak  absolutnie zasysające. Niby nie dzieje się nic, a oderwać się nie można. Słuchaczowi towarzyszy niepokój, ale i przekonanie, że warto czekać, bo już, za chwilę, pojawi się zupełnie nowy element, który No właśnie, co? Tym nowym elementem okazują się bardziej klasyczne dźwięki elektroniki oraz nakładająca się na nie powłóczysta, nastrojowa trąbka  brzmiąca niemal elegijnie, skłaniająca do kontemplacji, urzekająca swym smutkiem. Bliżej końca dołączają do niej wypełniające tło gitarowe pogłosy, przez które  to dzieje się już zresztą wcześniej  przebijają dźwięki pracującej aparatury medycznej. Niespieszny rytm uspokaja, ale i niepokoi, przenosi nas w stan nirwany, oderwania od rzeczywistości, choć przecież wyrasta z tak przyziemnych ludzkich potrzeb.
[image: ]
Transfusio jest nitką krwi płynnie przenoszącą nas z Ante do Evigilatio, którego początek może z kolei kojarzyć się z elektronicznymi eksperymentami. Z czasem przybierają one coraz bardziej przejmującą postać, nawarstwiają się, tworząc ambientową magmę. Kiedy z tła dociera szamańska wokaliza Damasiewicza, duet skręca w stronę mrocznego folku. Przez kilka minut możemy wręcz odnieść wrażenie, jakby Piotrowi i Kubie zależało na stworzeniu muzyki do filmu grozy. Coraz cięższe, industrialne tony przyprawiają o ciarki na plecach. Nieco ukojenia przynosi dopiero partia trąbki  z początku brzmiąca zaskakująco czysto, ale następnie wchodząca w interakcję z elektroniką i przeistaczająca się w coraz bardziej świdrujące dźwięki. Dźwięki, obok których nie sposób przejść obojętnie. Które pozostają na długo w głowie i duszy. Na Krew trafiła bowiem  nie boję się tego słowa  muzyka metafizyczna: niekiedy drażniąca, innym znów razem uśmierzająca ból istnienia. Słowem: znakomita odtrutka na banalność życia.
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  Tu miejsce na labirynt:Rockmani na jazzowym festiwalu

  Sebastian Chosiński

  Cobra Kraft The Baptism of Pedro del Zorro
  

  
  Macie pełne prawo nie kojarzyć nazwy norweskiego kwintetu Cobra Kraft, który we wrześniu tego roku zadebiutował albumem The Baptism of Pedro del Zorro. Ale przynajmniej powinniście znać nazwy kilku formacji, w których już wcześniej występowali jego muzycy: Motorpsycho, Spidergawd, Møster!, Soft Ffog czy WIZRD. Wiecie więc już, czego się spodziewać. I wiecie, że ta płyta  to lektura obowiązkowa!
Ekstrakt: 100%
[image: The Baptism of Pedro del Zorro]
Bardzo nie lubię robić artystycznych podsumowań roku. Bo jakby się nie starał, zawsze będą one obarczone błędem. Nie jestem w stanie przecież wysłuchać wszystkich płyt (nawet z tych okolic, które mnie szczególnie interesują), oglądnąć wszystkich filmów, przeczytać wszystkie książki i komiksy. Ale mogę, zwłaszcza pod koniec roku i na początku następnego, rzutem na taśmę ocalić od zapomnienia to, co ukazało się w minionych dwunastu miesiącach i wcześniej z jakiegoś powodu umknęło mojej uwadze. Tak było chociażby z opublikowanym we wrześniu  jedynie na krążku winylowym i to na dodatek w zaledwie trzystu egzemplarzach (mam nadzieję, że prędzej czy później wytwórnia Crispin Glover Records naprawi to niedopatrzenie)  debiutanckim (taką przynajmniej mam nadzieję!) albumem norweskiej supergrupy Cobra Kraft.
Wiem, że często określenie supergrupa bywa przez krytyków muzycznych nadużywane. W tym przypadku jednak każdy, kto ma jako takie pojęcie o skandynawskim rocku i fusion, przyzna mi rację bez wahania. Na czele zespołu stoi bowiem dwóch instrumentalistów, którzy mają już ogromne zasługi dla norweskiej muzyki: gitarzysta i kompozytor Per Borten (przed laty udzielający w hardrockowo-bluesowej grupie The Moving Oos, a obecnie będący współliderem Spidergawd) oraz saksofonista tenorowy Petter Kraft (który nie tak dawno do okazjonalnej kooperacji ze wspomnianym Spidergawd dorzucił jeszcze udział w realizacji Maternity Beat Hedvig Mollestad). Oprócz nich w czasie pracy nad płytą The Baptism of Pedro del Zorro w studiu Sørgården w Trondheim zameldowali się również: klawiszowiec Vegard Lien Bjerkan (znany z Soft Ffog i WIZRD), basista Eirik Øien (wzięty muzyk sesyjny, który karierę zaczynał w przywołanym już The Moving Oos) oraz perkusista Kenneth Kapstad (Motorpsycho, Grand General, Møster!, a obecnie przede wszystkim Spidergawd).
I co, nie jest to supergrupa?
Co ciekawe, utwory, które ostatecznie trafiły na The Baptism of Pedro del Zorro, powstały na specjalne zamówienie, które do Pera Bortena i Pettera Krafta w 2022 roku wystosowali organizatorzy prestiżowego Trondheim Jazz Festival. Muzycy te przyjęli i przygotowali materiał dopieszczony do ostatniego szczegółu, który nie waham się określić mianem arcydzieła. To jedna z najlepszych (a może i najlepsza!) płyt jazzrockowych, jakie dane mi było usłyszeć w 2023 roku. Fakt, że ukazała się w tak niewielkim nakładzie, tłumaczę sobie jakimiś nieznanymi mi zawiłościami prawnymi oraz tak, a nie inaczej sporządzoną umową pomiędzy wydawcą i muzykami a organizatorami festiwalu. Całkiem możliwe, że za kilka miesięcy nagrania te zostaną upublicznione w szerszym zakresie, aby mógł do nich dotrzeć każdy zainteresowany. Bo to przecież mieniący się najpiękniejszymi barwami skarb!
[image: ]
Na The Baptism of Pedro del Zorro (swoją drogą, dowcipny tytuł) złożyło się sześć kompozycji, które bardzo umiejętnie łączą współczesny jazz (głównie za sprawą saksofonu Krafta) z rockiem (vide pełna zaciętości gitara Bortena) oraz psychodelią spod znaku Spidergawd. Na dodatek twórcy zadbali o to, aby utwory te zaskakiwały niebanalnymi melodiami i nieoczywistymi solówkami, za które  poza dwoma liderami projektu  odpowiada także klawiszowiec (wykorzystujący przede wszystkim fortepiany  elektryczny i akustyczny). Płytę otwiera ponad sześciominutowy Kikuchiyo: zadziorny, ale jednocześnie nastrojowy, z wybijającym się na plan pierwszy dęciakiem, który z czasem wchodzi w ekscytujący dialog z gitarą (takich popisów jest na tym krążku znacznie, znacznie więcej!). W części drugiej kwintet nieco tonuje emocje, z czego korzysta głównie pianista, mocno zresztą wspierany przez jazzującą sekcję rytmiczną. W końcówce spotykają się drogi wszystkich instrumentalistów, co z kolei prowadzi do pełnego dźwiękowej feerii, czadowego finału.
[image: fot. Thor Egil Leirtrø]
fot. Thor Egil Leirtrø
Drugi w kolejności Peder Morset otwiera stonowana partia saksofonu, któremu towarzyszy klimatyczno-powłóczyste elektryczne piano, z biegiem czasu wybijające się na plan pierwszy. Zaskakująco długo, bo aż do początku piątej minuty, daleko w tle pozostaje Per Borten. Kiedy już jednak bierze sprawy w swoje ręce, postanawia udowodnić, że jest obecnie jednym z najlepszych gitarzystów w Skandynawii (a może i w całej Europie). W każdym razie jego duet (kolejny!) z Kraftem brzmi tak energetycznie, że gdyby ktoś puścił to nagranie pod murami biblijnego Jerycha, prawdopodobnie zawaliłyby się bez konieczności użycia legendarnych trąb. Becky Lou  z gościnnym udziałem brata Eirika Øiena, Roara (znanego z płyt Spidergawd)  pełni na The Baptism of Pedro del Zorro rolę ballady. Choć nie jest to oczywiście typowa rockowa czy też jazzowa ballada. Aczkolwiek bez wątpienia  głównie za sprawą fortepianu, saksofonu i elektrycznej gitary hawajskiej, na której gra Roar Øien  jest to najbardziej klimatyczny numer na płycie. Z wyjątkiem końcówki, której Borten i Bjerkan przydają stricte rockowej dynamiki.
[image: ]
Elina Akino to  dla odmiany  najbardziej rozimprowizowana kompozycja na krążku, łącząca w sobie elementy free rocka i free jazzu (w takiej właśnie kolejności). Dzięki nakładającym się na siebie ścieżkom poszczególnych instrumentów, w tym wyjątkowo gęstej sekcji rytmicznej  powstaje zasysająca słuchacza magma dźwiękowa, której niezwykłość podkreślają dodatkowo wdzierające się w uszy gitarowe przestery. W Kåltåget muzycy pozwalają sobie z kolei, a zwłaszcza pianista, na sporą dozę frywolności. Wtórują mu w tym Eirik Øien i Kapstad, którzy narzucają skoczny rytm, jakby chcieli przekonać odbiorców, że przy twórczości Cobra Kraft można sobie także potańczyć. Nie radzę jednak próbować, z każdą kolejną minutą numer nabiera bowiem energii i, mimo swingowego charakteru, na koniec nie bierze jeńców. Finał albumu w postaci Løkken Verk ma charakter czysto rockowy: zarówno za sprawą rozpędzonej perkusji, jak i solówek bądź dialogów saksofonu i gitary. Ba! nawet fortepian elektryczny dorzuca swoje trzy grosze do tego, aby rozhuśtać emocje.
Uff! Ależ to cudowna płyta!
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  Tu miejsce na labirynt:Śląskie brzmienie w Szlezwiku-Holsztynie

  Sebastian Chosiński

  SBB Live Cuts. Elmshorn 1980
  

  
  Pod koniec listopada ubiegłego roku koncertowa dyskografia SBB wzbogaciła się o dwa kolejne wydawnictwa z GAD-owskiej serii Live Cuts, które zarejestrowane zostały w marcu 1980 roku w niemieckim Elmshorn oraz w tym samym miesiącu, ale trzydzieści dwa lata później, w Katowicach. Dzisiaj przyjrzę się chronologicznie pierwszej z płyt.
Ekstrakt: 80%
[image: Live Cuts. Elmshorn 1980]
Dzięki serii Live Cuts coraz dokładniej poznajemy koncertową historię SBB. Wypełnieniu ulegają kolejne białe plamy. Przy okazji też spotykają nas kolejne niespodzianki. Taką  i to sporego formatu!  na pewno jest wydany pod koniec listopada ubiegłego roku przez niezawodną wytwórnię GAD Records album Elmshorn 1980. Otóż to, że chociaż już od lata 1979 roku po dokooptowaniu drugiego  gitarzysty Sławomira Piwowara grupa występowała w składzie czteroosobowym (co dokumentowały wydane już wcześniej płyty koncertowe 1979 Międzyzdroje oraz Live Cuts. Sopot 1979, jak również studyjne Memento z banalnym tryptykiem), w marcu 1980 na krótkie tournée po zachodnich Niemczech SBB wybrało się w trio. Pojechali więc jedynie Józef Skrzek, Apostolis Anthimos i Jerzy Piotrowski; w kraju  z powodu braku wizy  musiał pozostać Piwowar. Dlatego nie słyszymy go na nagraniach pochodzących z Elmshorn, chociaż już miesiąc później zagrał z kolegami koncerty w Warszawie (11 kwietnia) i Częstochowie (18 kwietnia).
[image: ]
Elmshorn to niewielkie miasto w północnych Niemczech (w Szlezwiku-Holsztynie), około trzydziestu kilometrów od Hamburga. Trzy lata wcześniej miejscowy przedsiębiorca John Bothmann założył tam klub i dyskotekę w jednym, które ochrzcił nazwą J.B. Club. SBB występowało tam parokrotnie; wpadło także w piątek 14 marca 1980 roku (co ciekawe, tego samego dnia krótko przed południem na warszawskim Okęciu rozbił się lecący z Nowego Jorku samolot Ił-62 Mikołaj Kopernik, na którego pokładzie znajdowała się między innymi Anna Jantar). Koncert, jaki tym razem dali muzycy, różnił się jednak od wielu innych z tego okresu. Ba! całkiem możliwe, że ostatnie takie występy trio dawało w 1974 roku, kiedy używało jeszcze sporadycznie nazwy Silesian Blues Band (a czego dowodzi pierwszy krążek z boksu Lost Tapes, Vol. 2). Skrzek nie wytargał nawet na scenę swoich syntezatorów; zagrał jedynie na gitarze basowej i w jednym utworze na harmonijce ustnej (Born to Die). W efekcie muzyka grupy zabrzmiała tak, jak na początku ich kariery, jeszcze zanim dołączyli do Czesława Niemena. 
Koncert w Elmshorn, a w zasadzie jego płytowy zapis, to prawie osiemdziesiąt minut muzyki, w której rocka progresywnego jest bardzo niewiele; dominuje natomiast blues, niekiedy traktowany mocno hardrockowo. Tym sposobem Skrzek, Anthimos i Piotrowski oddali hołd swoim mistrzom sprzed lat  Jimiemu Hendrixowi, Johnowi Mayallowi, Peterowi Greenowi Poza znanym z wielu wcześniejszych koncertowych wykonań utworem Born to Die (między innymi Karlstad 1975 Plus, Enger 1977, Ryslinge 1979), pozostałe były improwizacjami, w których Skrzek śpiewał po węgiersku (względnie ugandyjsku), traktując swój głos w zasadzie jako kolejny instrument. Otwierający koncert Improv: Watch Out był wariacją na temat znanej kompozycji formacji Fleetwood Mac, choć tak naprawdę do oryginału nawiązywała w zasadzie jedynie solówka gitarowa Lakisa.
[image: ]
I tu przy okazji możemy przejść od razu do clou koncertu w Elmshorn. Skoro nie wybrzmiewają w jego trakcie syntezatory, to znaczy że na plan pierwszy musi wybijać się gitara Anthimosa (ewentualnie przesterowany bas Skrzeka). Prawda jest taka, że ze świeczką można by szukać w dyskografii SBB płyty  o studyjnych nie ma nawet co mówić  na której Apostolis miałby tyle do zagrania. Wykorzystuje to więc maksymalnie, praktycznie w każdym numerze racząc słuchaczy soczysto-ognistymi partiami solowymi. Rozbudowany do niemal dwudziestu minut Improv: Funky Monster przenosi nas nie tylko do świata bluesa, ale także  co sugeruje już sam tytuł  funky. Wszystko to za sprawą Skrzekowego klangowania na basie i grających z należytym grooveem bębnów Kety. Anthimos natomiast sięga po bluesowo-rockowe inspiracje z drugiej połowy lat 60. i początku następnej dekady. Zdając sobie sprawę z ograniczoności formy, trio stara się przykuwać uwagę innymi sposobami: czy to podkręcając bądź zwalniając tempo, bądź też odpowiednio sterując głośnością przekazu. W każdym razie dzieje się sporo.
[image: ]
Trzeci w kolejności, ponad piętnastominutowy Improv: Silesian Breeze stanowi oczywiste nawiązanie do początków SBB i jego bluesowego brzmienia śląskiego, dobrze słyszalnego jeszcze na debiutanckim koncercie formacji, który zamknął pierwszy etap działalności tria. Początek jest więc stonowany, snujący się; z czasem jednak zespół rozkręca się, podkręca tempo, a przede wszystkim do akcji przystępuje Lakis. Najbardziej bluesowym fragmentem koncertu w Elmshorn jest natomiast Improv: If You Like to Play, otwarcie nawiązujący do klasyki gatunku z lat 50. i 60. W swoją improwizowaną melodeklamację Józef wplata tu również niecenzuralne słówko skierowane do dźwiękowca, któremu próbuje w ten sposób zwrócić uwagę na problemy techniczne. W Born to Die Skrzek sięga po harmonijkę, więc w oczywisty sposób jest to kolejny numer, w którym pojawiają się akcenty bluesowe. Nie brakuje ich zresztą również w Improv: Swingus, aczkolwiek  zgodnie z tytułem  na otwarcie sekcja rytmiczna, czyli Józef i Jerzy, energicznie sobie swingują. Kontrastuje z tym nieco bluesowo-rockowa gitara Apostolisa.
Jeżeli kolejny utwór na płycie opisany jest jako Improv: Who Knows Jimi, to nietrudno domyśleć się, komu został poświęcony. Hendrixowskiego jest tu zresztą naprawdę sporo, w dużej mierze oczywiście za sprawą Lakisa, który w swoich popisach płynnie przechodzi od bluesa do hard rocka. Utwór ten stopniowo ewoluuje w perkusyjną improwizację Piotrowskiego, tym razem jednak zadziwiająco krótką i de facto stanowiącą jedynie łącznik pomiędzy numerem poświęconym Jimiemu Hendrixowi a kończącym występ Improv: Frenzy. Na finał muzycy postanowili wykrzesać z siebie jeszcze sporo ognia, a najwartościowszym fragmentem okazuje się dialog gitarzystów, w którym Skrzek, by nie dać się zostawić w polu Anthimosowi, wykorzystuje podłączone do swego basu efekty. Ostatnie minuty ponownie przyspieszają słuchaczom bieg krwi. Widać muzycy wyszli z założenia, że chcą pozostawić zebranym w J.B. Clubie mieszkańców Elmshorn i okolic w nastroju kontemplacyjnym.
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  Duch w trąbce i fortepianie!

  Sebastian Chosiński

  Piotr Damasiewicz, Dominik Wania The Way, the Truth and the Life  According to Artur Olender
  

  
  Dwa instrumenty: trąbka Piotra Damasiewicza i fortepian Dominika Wani. A emocji w ich muzyce tyle, że nie sposób oderwać się od tego wydawnictwa przez niemal półtorej godziny. Gwoli ścisłości, to autorem kompozycji, jakie trafiły na dwupłytowe wydawnictwo The Way, the Truth and the Life, jest Artur Olender, który  i to może być największe zaskoczenie  dotąd nie kojarzył się raczej z improwizowaną sceną jazzową.
Ekstrakt: 80%
[image: The Way, the Truth and the Life  According to Artur Olender]
Reprezentują tak odległe od siebie światy muzyczne, że gdyby ich szlaki nigdy się nie przecięły, nie powinno to nikogo dziwić. Trębacz Piotr Damasiewicz i pianista Dominik Wania to przedstawiciele wciąż jeszcze młodego (chociaż już nie najmłodszego) polskiego jazzu (również tego z okolic free); natomiast Artur Olender to kompozytor specjalizujący się w mocno uduchowionej, ewangelizującej muzyce popowo-rockowej (niekiedy z elementami smooth jazzu bądź folku). A jednak drogi tej trójki przecięły się, czego efektem stał się jeden z najpiękniejszych polskich albumów jazzowych ubiegłego roku  The Way, the Truth and the Life  According to Artur Olender. Ukazał się on 9 czerwca (nakładem firmy należącej do kompozytora), w dniu, w którym z tej właśnie okazji odbył się jego koncert promocyjny  w radiowym Studiu S-1 imienia Witolda Lutosławskiego (tam, gdzie wcześniej zarejestrowano materiał).
Artur Olender zaczynał karierę od publikacji solowych concept-albumów (Twarz, 2010; Snu cień, 2012; Droga, 2017); kolejne wydawał już pod egidą stworzonego przez siebie zespołu Buen Camino (Buen Camino, 2019; Warto żyć, 2022; Noc ciemna, 2023). Przy pracy nad nimi poznał również Wanię i Damasiewicza; ten pierwszy zagrać gościnnie na Snu cieniu, ten drugi pojawił się w trzech utworach z płyty Warto żyć. Tak zaczęła się ich artystyczna kooperacja. Było o nią o tyle łatwiej, że Piotr i Dominik mieli już za sobą doświadczenie wspólnej pracy, co miało miejsce dekadę temu przy okazji realizacji krążka Alaman, sygnowanego przez big band Damasiewicza Power of the Horns. Później ich drogi rozeszły się. Wania nagrywał między innymi z New Bone, triem Piotra Lemańczyka, polsko-norweskim kwartetem Macieja Obary oraz solo.
Damasiewicz dał się z kolei poznać również jako lider składów bardziej kameralnych, nagrywając w kwintecie (Skawa, 2023), kwartecie (Vienna Suite, 2020), tercecie (Watra, 2021), a nawet duecie (Diavolezza, 2022; Krew, 2023). The Way, the Truth and the Life należy wrzucić właśnie do tego ostatniego worka. Przystępując do pracy nad albumem (w efekcie wyszły z tego dwa krążki kompaktowe), muzycy dokonali selekcji kompozycji Artura Olendra, które następnie przearanżowali na swoją modłę. Często wykorzystali je jedynie jako punkt wyjścia do swoich improwizacji, starając się jednak zachować ich pierwotną melodykę i duchowe piękno. Pod tym względem płyta Damasiewicza i Wani przywodzi mi na myśl najnowsze dzieło duńskiego pianisty Sørena Bebego Here Now (2023).
Szesnaście kompozycji, ponad osiemdziesiąt minut muzyki i przez cały czas tylko dwa instrumenty  trąbka i fortepian. Nie myślcie jednak, że słuchając The Way, the Truth and the Life zdążycie się znudzić, że w którym momencie zaczniecie ziewać i ogarnie Was pokusa włączenia czegoś żywszego. Nic z tego! Ten album ujmie Was subtelnością i delikatnością, powłóczystymi brzmieniami, nastrojowym romantyzmem, a niekiedy nawet  intensywną improwizacją.
[image: ]
Biorąc na warsztat utwory Artura Olendra, Damasiewicz i Wania przefiltrowali je przez swoją wrażliwość muzyczną, do najwartościowszych elementów oryginałów dodali to, co najlepsze w ich własnej twórczości: vide urokliwe, pełne natchnienia i patetyzmu, to znów mocno przejmujące pasaże trąbki, jak również zwiewno-eteryczne, ujmujące łagodnością partie fortepianu (En arche, Anthems of Love, Metanoia, Dont Go, I Yearn to Dream, Only the Shoe Remains, You are All, Well Meet Again, finałowy Spring). Duet potrafi też jednak odważnie wkroczyć na  znaczone preparowanymi dźwięki fortepianu  pole awangardy (jak w Who is, Golgotha, A New Day czy Living is Worth it), nie zapominając jednocześnie o tym, co jest najsmakowitszą przyprawą jazzową  improwizacji (najintensywniejszej w The Threat of Sudden Silence).
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  Lepiej późno, niż wcale

  Sebastian Chosiński

  Jeppe Zacho Introducing Jeppe Zacho
  

  
  Do tej pory mogliście go usłyszeć między innymi na albumach takich formacji, jak Jazz Five, Jack Street i The Pagsberg BigBand. Teraz, za sprawą kopenhaskiej wytwórni April Records, duński saksofonista Jeppe Zacho doczekał się solowego debiutu. Prowadzony przez niego kwintet nagrał album, który w największym stopniu powinien przypaść do gustu wielbicielom hard- i post-bopu z przełomu lat 50. i 60. ubiegłego wieku.
Ekstrakt: 80%
[image: Introducing Jeppe Zacho]
Nieczęsto zdarza się, aby zasłużony artysta wydawał swoją debiutancką płytę solową, mając na karku ponad czterdzieści lat i około dwudziestu płyt w dorobku. A jednak to właśnie spotkało duńskiego saksofonistę tenorowego Jeppego Zacho. Urodził się w 1982 roku w pięćdziesięciotysięcznym portowym Vejle. Instrumentem, który go rozsławił, zainteresował się  z inspiracji ojca  stosunkowo późno, bo dopiero mając piętnaście lat. W 2012 roku został absolwentem kopenhaskiej Rytmisk Musikkonservatorium; wtedy już od czterech lat uczył innych gry na saksofonie w szkole muzycznej. Jak również udzielał się w kilku formacjach (nie tylko zresztą jazzowych). Karierę zaczął od występów w specjalizującym się w muzyce tradycyjnej kwintecie Jazz Five (albumy Happy  Party New Orleanse Jazz, 2004; Jump, Jive and Wail, 2006; Jazz Five Live 08, 2008; New Orleans Heat, 2011; Belleville Street, 2014). W tym samym czasie związany był także z efemerycznymi grupami The Breakers (Here for a Laugh, 2006), The Magic Bullet Theory (Love aka Sugar, 2006), Ultraktement (Ultraktement, 2006); dał się też namówić do współpracy przez muzyków indiepopowej grupy Southern Gothic Tales (In Every Seaport Town, 2008).
Z czasem Zacho stawał się coraz bardziej skłonny do eksperymentów artystycznych i poszukiwania nowych wyzwań. Próbował więc swych sił w jazzowych orkiestrach  vide Jack Street (Jack Street, 2012; Live at La Fontaine, 2018) oraz The Pagsberg BigBand (Nordisk BigBand Poesi, 2017; A Jungle Story, 2019)  ale chyba największym zaskoczeniem okazał się jego udział w bardzo dalekim od wszystkiego, czym do tej pory się zajmował, projekcie Saturations (2021) kompozytora Nielsa Lyhnego Løkkegaarda. Na krążek ten trafiły bowiem dwa rozbudowane utwory stworzone na dziewiętnaście klarnetów (pierwszy numer) i tyle samo klarnetów basowych (drugi). Od Jeppego wymagało to również zmierzenia się z instrumentami, które nie były dla niego podstawowymi. Może właśnie to doświadczenie ośmieliło go do zrobienia kolejnego kroku  nagrania płyty solowej, z własnymi kompozycjami.
Na początek należało skompletować zespół. W tym względzie Zacho zdecydował się podążyć szlakiem przetartym przed dekadami przez swojego mistrza, czyli Johna Coltranea. Gdy Trane decydował się grać w kwintecie, zazwyczaj towarzyszyli mu wówczas trębacz, pianista, kontrabasista oraz bębniarz. Taki zestaw instrumentalistów postanowił też zaprosić do studia Duńczyk. Do spotkania na szczycie doszło w ciągu dwóch dni 24 i 25 listopada 2022 roku w kopenhaskim The Village Recording. Zarejestrowany materiał postanowiła natomiast opublikować  dobrze już znana czytelnikom Esensji  wytwórnia April Records. 
[image: ]
A kogo Jeppe poprosił o wsparcie? Trębacza Jonasa Due (znanego z Pimpono Ensemble i OTOOTO), pianistę Thomasa Bornø (chętnie współpracującego z doświadczonym saksofonistą Jensem Søndergaardem), kontrabasistę Andersa Krogha Fjeldsteda (stojącego na czele własnego Sekstetu i gościnnie udzielającego się w wielu innych projektach) oraz perkusistę Henrika Holsta Hansena (nie tylko etatowego współpracownika Fjeldsteda, ale także producenta i specjalistę od miksu i masteringu, odpowiedzialnego między innymi za wydawnictwa grup Little North i Andreas Toftemark Quartet). Pojawił się też w studiu jeden gość. To grający na kongach, pochodzący z Kuby, ale mieszkający w Kopenhadze perkusjonista Eliel Lazo, którego usłyszeć można wprawdzie tylko w dwóch utworach (Loyal Soldier i El Bravado), ale za to odgrywa w nich znaczącą rolę; nie jest jedynie kwiatkiem do kożuszka.
Introducing Jeppe Zacho  cóż za adekwatny do sytuacji tytuł!  to przede wszystkim propozycja dla wielbicieli hard- i post-bopu. Dla tych, którzy chętnie sięgają po albumy Johna Coltranea i Milesa Davisa z przełomu lat 50. i 60. ubiegłego wieku. Którym mile brzmią w uchu klasyczne jazzowe improwizacje, a nawet rytmy taneczne. Świetnym wprowadzeniem do tej opowieści jest otwierający album Self-Express. To niemal siedem minut bardzo żywiołowego grania, z intensywnie rozhuśtaną sekcją rytmiczną, wydatnie zresztą wspomaganą przez pianistę. Tradycyjnie też utwór ten posłużył jego twórcy, by zaprezentować możliwości poszczególnych instrumentalistów. Stąd uświetniające go popisy solowe Zacho, Bornø, a nawet Hansena, pomiędzy którymi na plan pierwszy wybijają się dwugłosy potężnie brzmiących melodyjnych dęciaków.
[image: ]
Jeszcze więcej tanecznych rytmów pojawia się w drugim w kolejności Loyal Soldier, a wpływ na to ma w dużej mierze gość specjalny, czyli Eliel Lazo. To dzięki jego kongom utwór zyskuje posmak afrokubański, co wcale nie kłóci się z postbopowymi partiami instrumentów dętych (skontrastowanych zresztą ze sobą) i nastrojowym dialogiem kontrabasisty i perkusisty. Klasycznego grooveu nie brakuje również w Rendezvous, choć  w porównaniu z poprzednikami  jest to jednocześnie utwór, w którym kwintet potrafi zdjąć nogę z pedału gazu, a słuchacza raz zachęcić do kontemplacji (przoduje w tym Jonas Due), to znów mocno zaniepokoić (Thomas Bornø). W El Bravado ponownie pojawiają się latynoamerykańskie perkusjonalia, za sprawą których wielu słuchaczy może poczuć się wręcz zobligowanych do wyjścia  jeśli takie możliwości daje im domowy metraż  na parkiet. Fragmenty melodyjne przetykane są jednak improwizacjami, wśród których najdłużej daje się zapamiętać rozbudowany dialog z czasem coraz bardziej zazębiających się saksofonu i trąbki.
[image: ]
Po bardzo intensywnych dwudziestu pięciu minutach płyty Zacho postanawia w końcówce nieco przystopować. W Omnivore zespół odrobinę tonuje emocje, ale przez cały czas nie brakuje mu zacięcia. Po raz kolejny popis dają Jeppe i Jonas, którzy napędzają się wzajemnie, co zmusza sekcję rytmiczną do stopniowego podkręcania tempa, aż do przesilenia i powrotu do nastrojowego motywu z początku utworu. The Sweet One ma za to pełne prawo przypaść do gustu tym, którzy z sympatią odnoszą się do powłóczystych, intymnych melodii, idealnie nadających się jako tło do romantycznej kolacji przy świecach. W zamykającym album Bülows Way kwintet postanawia cofnąć się w czasie jeszcze bardziej, aż do szalonych lat 40. i 50., kiedy amerykański jazz był doskonałą odtrutką na troski powojennych lat. Kiedy, mimo zimnej wojny, wierzono, że na świecie może być już tylko lepiej. Z kompozycji tej tchnie więc nieskrępowana radość, a taneczny rytm sprawia, że nogi trudno utrzymać w miejscu. Do tego dochodzą solówki, za sprawą których muzycy  kolejno są to trębacz, saksofonista, pianista i kontrabasista  żegnają się ze swoją publiką.
Aż trudno uwierzyć, że na swój solowy debiut Jeppe Zacho musiał czekać tak długo. Dobrze, że wreszcie się doczekał. Oby teraz weszło mu to w krew, a kolejne płyty nie były gorsze od Introducing.
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  Tu miejsce na labirynt:Sprawiedliwość i kłamstwa

  Sebastian Chosiński

  David Bixler The Langston Hughes Project, Vol. 1
  

  
  Swoją najnowszą płytę  The Langston Hughes Project, Vol. 1  amerykański saksofonista David Bixler postanowił poświęcić mało znanemu w Polsce, ale mimo wszystko tłumaczonemu na nasz język, zmarłemu przed niemal sześcioma dekadami poecie, prozaikowi i dramaturgowi Jamesowi Langstonowi Hughesowi. Przyglądając się jego życiu i twórczości, stworzył intrygującą suitę freejazzową.
Ekstrakt: 80%
[image: The Langston Hughes Project, Vol. 1]
Mogę podejrzewać, że poeta, prozaik (w tym autor książek dla dzieci), dramaturg, felietonista i tłumacz James Langston Hughes (1902-1967) był mrocznym widmem każdego aktywnego członka Ku Klux Klanu. Dlaczego? Bo był nie tylko komunizujących Afroamerykaninem, ale również zdeklarowanym homoseksualistą. Na dodatek nie stronił od aktywności politycznej. Zmarł przedwcześnie w wyniku powikłań po operacji raka prostaty. Po ponad półwieczu od tego wydarzenia postanowił upamiętnić go reprezentujący scenę nowojorską amerykański saksofonista David Bixler, wydając na początku tego roku freejazzowy album The Langston Hughes Project, Vol. 1. Nie jest to muzyk w Polsce szczególnie znany (większość płyt opublikował albo własnym sumptem, albo w niszowych wydawnictwach niezależnych), ale mający już spory dorobek i trwałe miejsce w dziejach współczesnego undergroundu jazzowego.
Zadebiutował pod koniec lat 90. ubiegłego wieku postbopowym krążkiem Lost in Queens (1998); później dołączył na krótko do kwartetu gitarzysty Tima Dempseya i kontrabasisty Tima Fergusona (Perspectives, 2003) oraz wsparł swym talentem orkiestrę Birdy Creek Academy Band (Three Miles East, 2005), by niebawem odnaleźć się jako lider własnych formacji  kwintetu (Call It a Good Deal, 2006; The Nearest Exit May Be Inside Your Head, 2012), sekstetu (The Auction Project, 2010; Slink, 2014), kwartetu (The Face of Chaos, 2019), nonetu (Blended Lineage, 2020), a ostatnio także tria (Inside the Grief, 2023). Jak więc widać, jest to muzyk wszechstronny, który nie tylko nie boi się wyzwań, ale na dodatek nie lubi  często kojarzącej się z nudą  rutyny.
Do nagrania albumu poświęconego Jamesowi Langstonowi Hughesowi zaprosił trębacza Mikea Rodrigueza, pianistę Jona Cowherda, kontrabasistę Gregga Augusta oraz perkusistę Fabio Rojasa. Ale ten kwintet to jedynie podstawowy skład nowej formacji Davida Bixlera. W studiu muzyk uzupełnił go jeszcze o kwartet smyczkowy (skrzypaczki Heather Martin Bixler i Judith Ingolfsson, altowiolinista Arthur Dibble, wiolonczelista Rubin Kodheli) oraz Elainie Lillios, specjalistkę od nagrań elektroakustycznych. I to tych dziesięcioro artystów odpowiada za ostateczny kształt wydanego przez firmę Tiger Turn (nie słyszeliście wcześniej o nie? to nic, jak także!) The Langston Hughes Project, Vol. 1. To nietypowa płyta także z uwagi na jej specyficzną konstrukcję. Trzon stanowi bowiem czterdziestominutowa kompozycja tytułowa (autorstwa Bixlera), natomiast dopełniają ją cztery utwory, które są nieco zmienionymi (i skróconymi w sumie o mniej więcej trzynaście minut) wyimkami z niej.
[image: ]
Co zatem oferuje składający się z kilku części tytułowy The Langston Hughes Project? Mówiąc w największym skrócie: to freejazzowa suita, okraszona licznymi nawiązaniami do hard- i post-bopu z lat 60. (a więc z czasów, w których żył bohater), jak również z inspiracjami muzyką tak zwanego trzeciego nurtu (temu służy głównie kwartet smyczkowy i instrumenty elektroakustyczne). Początek jest stonowany: perkusjonaliom i powłóczystej wiolonczeli towarzyszy senny, kojący saksofon altowy Bixlera, który zmienia się dopiero, kiedy po paru minutach dołącza do niego nieskrępowanie improwizujący na fortepianie Rodriguez. Nowy wątek zmierza ku nastrojowemu duetowi dęciaków, które z drugiego planu wspierają unisono smyczki, znamionujące zwieńczenie pierwszej odsłony suity. Drugą ponownie rozpoczynają perkusjonalia, do których dołącza jeszcze bardziej senny, nostalgiczny saksofon, którego motyw przejmują wkrótce skrzypaczki.
Bixler wie, jak tonować emocje, by w odpowiednim momencie uderzyć z podwójną mocą: na plan pierwszy wybijają się wówczas w dwugłosie dęciaki, intensywnie napędzane przez sekcję rytmiczną, wspartą fortepianem. Ten ostatni z czasem zaprasza do dialogu kontrabasistę, dzięki czemu utwór ponownie nabiera nostalgicznego posmaku. Przynajmniej do momentu, w którym postanawiają znacząco ożywić go David i Mike. Zastępujące ich smyczki zwiastują domknięcie kolejnej części opowieści. Trzecią otwiera wątek awangardowy, z przewodzącym zespołowi fortepianem, do którego z czasem dołączają trąbka i saksofon. Tło wypełniają natomiast smyczki, które w pewnym momencie  po zamilknięciu sekcji rytmicznej  sprzęgają się z dęciakami. Tym sposobem rodzi się pełen niepokoju mocno ilustracyjny fragment, który za sprawą improwizacji Jona Cowherda nabiera intensywności. I tak, z niewielką przerwą na subtelną partię trąbki Rodrigueza, zespół dociąga do końca.
[image: ]
Nie, jeszcze nie końca całości, a jedynie trzeciej odsłony historii Jamesa Langstona Hughesa. Do czwartej (i ostatniej) wprowadza kwartet smyczkowy, po chwili wsparty przez saksofon. W tej części najistotniejszą rolę odgrywają także instrumenty elektroakustyczne; Elainie Lillios wykorzystuje je głównie do budowania nastrojowego tła. Im bliżej końca, tym bardziej Bixler ogranicza liczbę zaangażowanych w nagranie muzyków, stawiając na klasyczny postbopowo improwizujący kwintet. Właściwą część albumu wieńczy natomiast coraz delikatniejszy, aż do całkowitego wyciszenia, duet kontrabasu z perkusją. Cztery pozostałe utwory  Justice, Liars, End oraz Moan  nie są jedynie wyciętymi z kompletnej suity jej fragmentami. Zostały przez Bixlera przearanżowane, aby stanowić odrębną całość, mogącą znakomicie funkcjonować w oderwaniu od reszty. Ciekawy zabieg. Sądząc po tytule płyty, za czas jakiś można się spodziewać kontynuacji, choć kiedy, zależeć zapewne będzie od tego, jak słuchacze przyjmą Vol. 1. Nie ukrywam, że chciałbym, aby stało się to wcześniej niż później.
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  Podlasie Ruskie Kolberga

  Sebastian Chosiński

  Wspak Radist z neba!
  

  
  Wspak to zarazem instrument (przypominający brzmieniem i wyglądem wiolonczelę), jak i nazwa duetu tworzonego przez śpiewające i grające na instrumentach smyczkowych białostoczanki  Adriannę Kafel-Woźniak oraz Aleksandrę Purę-Cidyło. Pod koniec listopada ubiegłego roku ukazała się ich pierwsza płyta  zawierająca kolędy oraz pieśni bożonarodzeniowe i obrzędowe Radist z neba!.
Ekstrakt: 80%
[image: Radist z neba!]
Warszawska wytwórnia For Tune ma wielkie zasługi w propagowaniu muzyki (około)folkowej (nie tylko zresztą polskiej), czego dowodem znakomite albumy takich wykonawców, jak Kwartet Pałucki (Na skrzyżowaniu rzek), Trzy Dni Później (Pokój jej cieniom), Olga Boczar (Tęskno mi, tęskno), Grażyna Auguścik (Inspired by Lutosławski), Maria Pomianowska (Warszawa  Dakar, Stwórco łaskawy), Dominik Strycharski (Czôczkò) czy Jorgos Skolias (Sefardix, Rebetiko Poloniko). Pod koniec ubiegłego roku do tego grona dopisano jeszcze jedno wydawnictwo  debiutancki krążek białostockiego żeńskiego duetu Wspak. Tworzą go śpiewające i grające na instrumentach smyczkowych Adrianna Kafel-Woźniak (wspak, suka biłgorajska, fidel płocka) oraz Aleksandra Pura-Cidyło (skrzypce).
Obie panie znają się doskonale jeszcze z czasów szkół gimnazjalnej i licealnej oraz z występów w chórze Schola Cantorum Bialostociensis. I chociaż później ich drogi rozeszły się  Adrianna studiowała w Krakowie (dokształcała się zaś w Wiedniu i hiszpańskim La Coruña), natomiast Aleksandra w Poznaniu  po latach, a konkretnie w 2018 roku, nawiązały współpracę w duecie. Wychowane w wieloetnicznej kulturze Podlasia, fascynujące się zarówno muzyką cerkiewną, jak i folklorem (w przypadku Pury-Cidyło dochodzi jeszcze jazz), wżenione w rodziny łemkowskie  w swojej twórczości sięgają przede wszystkim po muzykę, jaka otaczała je w rodzinnym domu i środowisku, w jakim dorastały. Początkowo występowały a capella, z czasem sięgnęły po bliskie sobie instrumenty. Ich repertuar jest przebogaty, miały więc z czego wybierać. Na album Radist z neba! trafiły kolędy i pieśni religijne, co samo w sobie jest jak najbardziej zrozumiałe. Zaskoczeniem może być jedynie fakt, że sesja nagraniowa odbyła się  w warszawskim studiu Dwa Domy  w ostatnich dniach lipca ubiegłego roku.
W jakim języku  poza Cichą nocą  śpiewają artystki? Najczęściej jest to swoista mieszanka łemkowskiego, ukraińskiego i białoruskiego  język, którym od lat posługiwała się rdzenna ludność tego regionu (przez słynnego dziewiętnastowiecznego etnografa i folklorystę Oskara Kolberga nazywanego Podlasiem Ruskim), jeszcze w okresie międzywojennym określająca się w spisach powszechnych mianem tutejszych (co zawsze fascynowało wywodzącego się z Kresów, chociaż urodzonego w Petersburgu, pisarza Józefa Mackiewicza). Spośród jedenastu kompozycji siedem jest wprost zaczerpniętych z tradycji ludowej; pozostałe to popularne przed drugą (a czasami nawet i przed pierwszą) wojną światową kolędy autorstwa ukraińskiego księdza Josipa Kyszakiewycza (Spy Isuse, spy), Mykoły Łeontowycza (legendarny Szczedryk), greckokatolickiego kapłana Ostapa Nyżankiwskiego, który w 1919 roku w czasie wojny polsko-bolszewickiej został rozstrzelany przez Polaków (Boh sia rażdaje), wreszcie stworzona przez Austriaków Franza Grubera i Josepha Mohra Cicha noc. 
[image: ]
Poza ostatnią pieśnią, wszystkie pochodzą z tego samego kręgu kulturowego. Ale i Cichą noc Kafel-Woźniak i Pura-Cidyło zaaranżowały tak, że w pierwszej chwili można pomyśleć, iż jest to utwór wywodzący się z kresów Rzeczpospolitej Obojga Narodów. Bardzo różny jest charakter wybranych przez Aleksandrę i Adriannę kompozycji. Traktująca o narodzinach Chrystusa Dobryj weczir tobi tętni energią i zaraża radością; podobnie zresztą jak podniosła, pełna triumfu Boh sia rażdaje i zaśpiewany a capella  najpierw solo, następnie w dwugłosie  Boh spasytel. Spy Isuse, spy to przepiękna kołysanka, z niebiańską wręcz wokalizą; w zbliżonym tonie, chociaż znacznie bardziej przejmująco, brzmią natomiast rwąca serce i duszę Oj, na mory, mory oraz powłóczyście nostalgiczny Szczedryj weczir. Nowa radost stała  wbrew tytułowi  niesie ze sobą nie tylko poczucie szczęścia z narodzin Syna Bożego, lecz także zaskakuje niepokojącym finałem.
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O Szczedryku, mającym zapewne setki wykonań, napisano już chyba wszystko. W wersji duetu Wspak ta obrzędowa tak zwana szczedriwka zachwyca zwiewnością i zadziornością (dzięki szybkiemu tempu) w jednym. Wstawajte, wstawajte! brzmi z kolei jak pieśń buntu  z takim została zaśpiewana i zagrana nerwem, choć zarazem niezwykle melodyjnie. O zaskoczeniu, jakie może nieść obecna na Radist z neba! wersja Cichej nocy, już wspominałem. Nie jest to jednak wcale powód do zdziwienia czy  tym bardziej  oburzenia, raczej uznania, że białostockie artystki potrafiły tchnąć w tę wszystkim doskonale znaną (nawet niewierzącym) kolędę nowego  można by rzec: wschodniego  ducha. Całość zamyka najdłuższa na albumie, ponad siedmiominutowa Radujtiesia wsi ludije!. Zaaranżowała ją Adrianna, ale w taki sposób, jakby chciała jak najwięcej radości sprawić Aleksandrze  stąd zapewne pojawiająca się w części środkowej utwory jazzowo-folkowa improwizacja wokalna.
Piękna to płyta. Pełna magicznego uroku, przenosząca nas w czasie co najmniej o sto lat. Urzekająca nie tylko wyrafinowanymi żeńskimi dwugłosami, ale także subtelnymi partiami instrumentów smyczkowych. A do tego wszystkiego dochodzi jeszcze zdobiąca  w sensie dosłownym!  okładkę bożonarodzeniowa ikona napisana przez Katarzynę Purę, matkę Aleksandry.
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  Tu miejsce na labirynt:Energii ci u nas dostatek!

  Sebastian Chosiński

  Horntet Horntet
  

  
  Horntet kwintetu Horntet to studyjny debiut zespołu tworzonego przez absolwentów Akademii Muzycznych w Krakowie i Katowicach. Album nagrany został w czwartym roku jego działalności i, jak można mniemać, podsumowuje  znaczone wieloma sukcesami  lata 2019-2023.
Ekstrakt: 70%
[image: Horntet]
W sumie to całkowicie zrozumiałe, że formacja, która działa aktywnie na scenie jazzowej od czterech lat, odnosząc przy tym niemałe sukcesy  vide najlepsza grupa 23. Przeglądu Zespołów Jazzowych i Bluesowych w Gdyni (2021), Grand Prix Blue Note Poznań Competition (2022), pierwsze miejsce w Lotos Jazz Festiwal 24. Bielska Zadymka Jazzowa (2022)  kiedy pojawiła się wreszcie szansa na wydanie debiutanckiego albumu, zdecydowała się maksymalnie wypełnić fizyczny nośnik swoją muzyką. W efekcie na zarejestrowany w marcu ubiegłego roku w studiu Tokarnia 2.0 w podwarszawskim Nieporęcie krążek zatytułowany po prostu Horntet trafiło siedem kompozycji, trwających w sumie siedemdziesiąt trzy minuty. I to był błąd. Gdyby repertuar płyty okrojono o dwa utwory  równie dobrze mogłyby to być dwa ostatnie  wyszłoby z tego wewnętrznie spójne dzieło, które podsycałoby apetyt i sprawiało, że słuchacz, a przynajmniej ja, czekałby z utęsknieniem na ciąg dalszy. 
Tymczasem końcówka albumu wywołuje uczucie przesytu, zwłaszcza że trwające dwadzieścia minut finałowe Przewoźnik oraz Autopilot nie wnoszą nic nowego do portretu krakowsko-katowickiej formacji. Czasami  dotyczy to również sztuki  mniej oznacza lepiej. Ustalmy jednak od razu kilka istotnych faktów: wydany przez For Tune Horntet jest płytą zasługującą jak najbardziej na uwagę i pochwały. Słuchając jej, do pięćdziesiątej minuty często czułem ekscytację i radość płynącą z obcowania z tą intrygującą, nadzwyczaj energetyczną mieszanką współczesnego free jazzu z klasyką rodem z przełomu lat 50. i 60. ubiegłego wieku. Później jednak czułem się coraz bardziej jak rowerzysta, któremu dane było zjechać z drogi asfaltowej na piaszczystą. 
Horntet to kwintet, na czele którego stoi pianista (i autor większości kompozycji) Bartłomiej Leśniak, a towarzyszą mu: saksofoniści Robert Wypasek (związany także z Kwintetem gitarzysty Pawła Mańki i Kwartetem gitarzysty Andrzeja Kowalskiego) oraz Szymon Ziółkowski, kontrabasista Mikołaj Sikora oraz perkusista Piotr Przewoźniak. Gwoli ścisłości, Horntet to nie jest pierwsza płyta sygnowana tą nazwą; wcześniej w obiegu pojawiło się wydawnictwo koncertowe Live at Radio Katowice, które przed dwoma laty dołączone zostało do dziewiątego numeru Jazz Forum. Nakład był więc ograniczony i trafił jedynie do prenumeratorów czasopisma. Na krążek ten trafiły cztery kompozycje (Falling Up, Pannonica, Przebudzenia i Przewoźnik); wszystkie kilka miesięcy później kwintet zarejestrował jeszcze raz, tym razem w studiu. Może warto było z którejś z nich zrezygnować, skoro i tak już była dostępna wcześniej na kompakcie
[image: ]
Ale nie czepiam się już! Zwłaszcza że jest za co chwalić Horntet. To rzeczywiście zespół, który nie bierze jeńców. Nie oznacza to jednak wcale, że muzycy nie wiedzą też, jak stonować emocje, jak budować nastrój po kolejnym fortissimo. Choć fundament mają klasyczny, bardzo chętnie sięgają po improwizacje i elementy free, ba! nie stronią nawet od awangardy spod znaku tak zwanego trzeciego nurtu (głównie w Autopilocie). Instrumentarium kwintetu daje zresztą sporo możliwości: z jednej strony możemy liczyć na popisy solowe lidera na fortepianie, z drugiej na pełne energii dwugłosy i dialogi saksofonistów, wreszcie na dynamiczne pochody sekcji rytmicznej. Tak jest chociażby w otwierającym album Falling Up, w którym po freejazzowym otwarciu (z improwizacją pianisty i popisami dęciaków) w części finałowej przenosimy się  za sprawą Leśniaka  we wczesne lata 60.
[image: ]
Druga w kolejności kompozycja Pannonica jest jedynym dziełem, pod którym nie podpisał się członek grupy. To klasyk autorstwa legendarnego amerykańskiego pianisty Theloniousa Monka, który po raz pierwszy pojawił się na wydanym w 1957 roku longplayu Brilliant Corners. W oryginale słyszeliśmy grających na saksofonach Ernesta Henryego (altowy) i Sonnyego Rollinsa (tenorowy), w wersji Horntet zastępują ich Wypasek i Ziółkowski. Nie oznacza to jednak, że powielają Amerykanów jeden do jednego; polska Pannonica to raczej wariacja na temat, z wybijającymi się na plan pierwszy improwizacjami dęciaków i fortepianu oraz solowym popisem perkusisty. W pamięci pozostaje przede wszystkim nieskrępowana radość wspólnego grania.
[image: ]
Przebudzenia to najdłuższy, niemal szesnastominutowy, rozdział opowieści. Znaczony rozbudowaną introdukcją fortepianową i nastrojowo powłóczystymi dęciakami. Z czasem utwór nabiera coraz bardziej niepokojącego charakteru, w czym utwierdza słuchacza również ciężka (na doommetalową modłę) gra sekcji rytmicznej. Co ciekawe, do Sikory i Przewoźniaka dopasowują się także pozostali instrumentaliści, wskutek czego, dotarłszy do finału, możemy poczuć się niemal dosłownie przeczołgani. Na szczęście Coś nowego sprawia, że przytłoczenie natychmiast przechodzi, a nogi zaczynają same chodzić w coraz szybszym i intensywniejszym rytmie. Pojawia się tu również kolejna okazja do wyeksponowania duetu kontrabasu i perkusji. Ace of Bass to, co sugeruje już sam tytuł, pomnik nade wszystko wzniesiony Mikołajowi Sikorze. On otwiera ten utwór i on do ostatnich sekund narzuca kolegom swój dyskurs. Od niego zależy, kiedy kwintet wyciszy emocje, a kiedy podkręci tempo.
W Przewoźniku mamy do czynienia z nieco luźniejszą formą. Dużo tu zmian tempa i nastroju, płynięcia pod prąd utartym schematom. Na przykład gdy unisono grającym klasycznie dęciakom towarzyszy improwizujący fortepian. Im bliżej końca, tym więcej do powiedzenia ma natomiast perkusista, w którego cieniu pozostają nawet soliści. O zamykającym krążek Autopilocie już wspominałem. To najbardziej awangardowa kompozycja na płycie, pełne niepokojących dźwięków preparowanego fortepianu, z którymi jednak zaskakująco kontrastują w części środkowej frywolnie brzmiące saksofony. W finale zazębiają się improwizacje wszystkich instrumentalistów. Co jednak dziwne, zamiast napędzać utwór, sprawiają one  takie przynajmniej można odnieść wrażenie  że muzycy zaczynają grać na wstecznym biegu. Może taki był ich zamiar? Wcześniej ponarzekałem na długość albumu. Jeśli i Wy dojdziecie do takiego samego wniosku, możemy sobie poradzić w inny, bardzo prosty sposób: podzielić go sobie na dwie części i słuchać we fragmentach. Wtedy przesytu na pewno nie odczujemy.
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  Za sto, dwieście lat

  Sebastian Chosiński

  Kalaha Nord Havn
  

  
  Duński kwartet Kalaha pierwszy album wydał dziesięć lat temu. Teraz nakładem April Records ukazuje się jego szósta płyta długogrająca  Nord Havn. To idealna produkcja nie tylko dla tych, którzy w jazzie szukają nowoczesności (modern), ale równie odważnie patrzą w przyszłość (future).
Ekstrakt: 80%
[image: Nord Havn]
Początki formacji Kalaha sięgają 2013 roku. Ba! można nawet wskazać konkretny dzień. To czwartek 15 sierpnia. Wtedy czterech duńskich instrumentalistów pojawiło się na scenie kopenhaskiego STRØM Festival, by zagrać koncert, który następnie został wydany na albumie zatytułowanym Hahaha (2014). Nie byli debiutantami. Każdy z nich dał się poznać już wcześniej  czy to na scenie jazzowej, czy też elektronicznej. Grupa powstała z inspiracji perkusisty Emila de Waala, o którym pisałem przed paroma miesiącami przy okazji premiery longplaya Stockholm København. Towarzyszyli mu zaś podczas tego występu gitarzysta Niclas (niekiedy podpisywany jako Nicholas) Knudsen oraz dwaj ukrywający się pod pseudonimami klawiszowcy: Rumpistol, czyli Jens Berents Christiansen (więcej o nim przeczytacie w recenzji płyty Going Inside), i SpejderRobot, to jest Mikael Elkjær.
W tym zestawieniu personalnym kwartet zarejestrował jeszcze krążki Masala (2016), Mandala (2019)  z gościnnym udziałem wokalistów rodem z Czarnego Lądu i Turcji, Mystafa (2021) i Tutku (2022), na którym grupie towarzyszyli anatolijska wokalistka Hilal Kaya i Aarhus Jazz Orchestra. Dwa ostatnie z wymienionych albumy ukazały się nakładem wytwórni April Records, z którą zespół związany jest do dzisiaj. Pod jej szyldem ukazuje się właśnie szóste wydawnictwo formacji  Nord Havn. Nagrań dokonano w grudniu 2022 roku w studiu N8 mieszczącym się w dzielnicy Kopenhagi Nordhavn (sic! pisane łącznie). Podczas sesji nie pojawił się już Elkjær, którego zastąpił obsługujący gitary basowe i klawisze Anders Stig Møller (znany między innymi z grupy Turboweekend). Nie oznacza to jednak, że zmianie uległa w znaczący sposób muzyka Kalahy. Pod tym względem wielbiciele kwartetu nie mają czego obawiać się. To wciąż mocno nasycony elektroniką energetyczny future jazz.
I to jest właśnie klucz do twórczości Duńczyków. Rozpierająca ich energia! Aczkolwiek, gdy jest to konieczne, potrafią zagrać też w sposób bardzo stonowany i nostalgiczny. Otwierający wydawnictwo CiklideKaj to prawdopodobnie jeszcze pamiątka po bliskiej współpracy z Hilal Kayą. W każdym razie w partii gitary Knudsena wyraźnie słyszalne są wpływy rocka anatolijskiego. I chociaż to właśnie ten instrument odgrywa tu najważniejszą rolę, napięcie budują pozostali muzycy: grający z rockowym zacięciem de Waal oraz dbający głównie o zagęszczanie tła Christiansen. Z każdą kolejną sekundą utwór zyskuje na tempie i dynamice, aż do apogeum. W podobnej konwencji utrzymany jest drugi w kolejności Norsk Fars (w którym przez chwilę gościnnie udziela się głosowo Otto Wittenburg Berents). Po melodyjnym wstępie następuje prawdziwa kanonada dźwięków (elektronicznych i akustycznych); w części finałowej rozbrzmiewa natomiast solówka zagrana przez Knudsena na syntezatorze gitarowym.
[image: ]
Kilka minut wyciszenia oferuje za to Nordhavn, w który z kolei wplecione zostały nagrania terenowe zarejestrowane przez Fanny Brandt (między innymi pomagała ona Rumpistolowi w pracy nad Going Inside). Jest rozleniwiająco i melodyjnie, z nastrojową gitarą na pierwszym planie oraz powłóczystymi syntezatorami w tle, które na dodatek dialogują sobie z instrumentami perkusyjnymi de Waala. Tunnelfabrik jest  dla odmiany  oparty na mocnym groovie, stanowiącym fundament pod zazębiające się gitarę, perkusję i klawisze. Ba! wybija się nawet bas. Co ciekawe, mimo narastającej dynamiki, nic się ze sobą nie zlewa, każdy instrument słychać doskonale, co można uznać za spory sukces osób odpowiadających podczas tej sesji za dźwięk, a następnie za mix i mastering. Subtelności nie brakuje natomiast kompozycji Sara Banderole, pełnej nastrojowych brzmień gitary akustycznej i elektroniki. Słychać, że te wywodzące się z różnych światów instrumenty, odpowiednio potraktowane mogą się doskonale, z korzyścią dla słuchacza uzupełniać.
[image: ]
Podobne kontrasty pojawiają się również w HavneFrode, w którym sąsiadują ze sobą nastrojowe dźwięki gitary i elektroniczna pulsacja, prowadząca muzyków prostą drogą do mocnego finału, znaczonego wrzynającymi się w uszy świstami syntezatorów. Bolværksmatrosens Blues może z kolei zaskoczyć zarówno tanecznym rytmem (w części pierwszej), jak i podkreślonym partią gitary nieco relaksacyjnym klimatem (w drugiej). Powłóczyste syntezatory i piano Rhodesa są natomiast ozdobą Nordiske Fjer, jednej z bardziej urokliwych kompozycji zawartych na Nord Havn. Wartością dodaną okazuje się skręcająca nieśmiało w stronę rocka progresywnego gitara Knudsena. W zamykającym album utworze Bjergmokka te inspiracje Niclasa (Nicholasa) są jeszcze bardziej słyszalne. To w ogóle niezwykły numer, łączący w sobie eksperymentalno-orientalny wstęp z energetyczną sekcją rytmiczną i ambientowymi klawiszami. Można uznać, że to wymarzony przykład, wręcz wzorzec future jazz-rocka. Nie da się ukryć, że Kalaha po raz kolejny  zwłaszcza na tle dwóch poprzednich krążków  zaskoczyła powrotem do swoich korzeni.
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  Monk wieczne żywy!

  Sebastian Chosiński

  Christoph Grab Reflections Oneness
  

  
  Najpierw była sygnowana nazwiskiem szwajcarskiego saksofonisty Christopha Graba płyta Reflections. Trzy lata po niej pojawił się kolejny  tym razem koncertowy  krążek podpisany nazwą Christoph Grabs Reflections; po czterech kolejnych do rąk wielbicieli Helwetów trafia album Oneness. Co je łączy? Fakt, że na wszystkich pojawiają się nowe wersje kompozycji legendarnego amerykańskiego pianisty jazzowego Theloniousa Monka.
Ekstrakt: 80%
[image: Oneness]
Szwajcarski saksofonista Christoph Grab to jeden z najbardziej zasłużonych jazzmanów z Kraju Helwetów. Urodzony w Bernie w 1967 roku, jest absolwentem mającej siedzibę w tym samym mieście publicznej uczelni Swiss Jazz School (w klasach saksofonu, kompozycji oraz aranżacji). Profesjonalną karierę rozpoczął jako dwudziestosiedmiolatek, wydając w składzie improwizującej formacji Nadelöhr album zatytułowany po prostu Nadelöhr; kolejne to: Charming Stories (1999) oraz Many Melodies (2002). Jak się okazało, był to udany początek trwającej po dziś dzień bogatej pod każdym względem drogi twórczej, znaczonej wieloma projektami rozpiętymi od klasycznego free jazzu po post-bop. W kolejnych latach Grab współpracował z bądź stał na czele takich zespołów, jak Science Fiction Theater (Pimp Town, 2010; Dolby Shot, 2013), Spittin Horns (Moanin  Mingus Reloaded, 2014), Raw Vision (Code Talker, 2015; Fools Dance, 2018), Tough Tenor (Basics Swing, 2018), Escape Argot (Still Waiting Letters, 2018; You. Me. Them., 2019) czy Hausquartett (From the Cadavre Exquis Collection, 2023).
Do tego zestawu należy dorzucić jeszcze albumy sygnowane własnym nazwiskiem, jak chociażby nagrany w duecie z pianistą Markusem Portenierem The Art Of Duo (1998), Personal (2004), Cryptic Blues (2006), Raw Vision (2014), Reflections (2017), Root Area (2021) oraz Blossom (2022). Trzeci od końca dał początek nowej grupie Szwajcara  Christoph Grab Reflections, która właśnie doczekała się wydania trzeciego krążka (jeśli oczywiście jako jej debiut zaliczymy ten sprzed siedmiu lat). Wśród swoich mistrzów Grab wymienia przede wszystkim saksofonistów; są to Szwajcar Andy Scherrer (1946-2019) oraz czterej Amerykanie: Salvatore Nistico (1938-1991, urodzony wprawdzie w Nowym Jorku, ale zmarły w Szwajcarii), Dave Liebman (rocznik 1946), Jerry Bergonzi (1947) i Joe Lovano (1952). W gronie tym brakuje jeszcze jednego, niezwykle ważnego dla Christopha artysty zza Atlantyku. Nie był on jednak saksofonistą, lecz pianistą.
Chodzi o legendę jazzowej pianistyki Theloniousa Monka (1917-1982). Powołana do życia w 2017 roku formacja Christoph Grab Reflections powstała właśnie po to, aby go upamiętnić. Zarówno na longplayu Reflections (2017), podobnie jak i Live at Haberhaus (2020) oraz najnowszym Oneness (2024)  znalazły się kompozycje zmarłego przed ponad czterema dekadami mistrza. Sesja nagraniowa odbyła się 11 lipca 2022 roku w Hardstudios w Winterthur, a zameldowali się na niej  poza liderem i aranżerem wszystkich utworów  trębacz Lukas Thoeni (znany niegdyś ze współpracy z Amygdala Project), puzonista Andreas Tschopp (muzyk rozchwytywany w świecie jazzu), kontrabasista Bänz Oester (kierujący na co dzień grupami Snow of Tomorrow i The Rainmakers) oraz perkusista Pius Baschnagel (stojący na czele takich bandów, jak Baschnagel Group, Pius Baschnagel Influences czy Pius Baschnagels Latinworld).
[image: ]
Kogoś brakuje, prawda? Tak, nie ma pianisty! Za to jest rozbudowana, bo aż trzyosobowa, sekcja dęta (saksofon, trąbka, puzon). To sprawia, że biorący na warsztat dzieła Theloniousa Monka muzycy Reflections, a nade wszystko Christoph Grab, stanęli przed koniecznością ich  niekiedy (bo przecież w bardziej rozbudowanych składach grywał on także z saksofonistami i trębaczami)  znaczącego przearanżowania. W efekcie nabrały one zupełnie nowego blasku, niemal całkowicie zmieniło się ich oblicze. Na pierwszy ogień Szwajcarzy wybrali Introspection (utwór pierwotnie miał się ukazać na zawierającym nagrania z drugiej połowy lat 40. ubiegłego wieku longplayu Genius of Modern Music, ale ostatecznie trafił na współczesną kompaktową reedycję późniejszego o osiemnaście lat Solo Monk). Jak na wprowadzenie, jest ono nadzwyczaj rozwinięte, do ponad ośmiu minut. Na dodatek sporo się w nim dzieje, na co wpływ w sporej mierze mają także kontrabasista i bębniarz: to oni nadają utworowi mocy, wpływają na jego intensywność. 
[image: ]
Ba! Grab nie czyni im nawet przeszkód w tym, by mogli zagrać solówkę w duecie. Na plan pierwszy przez większość czasu wybijają się jednak dęciaki  zarówno solo (vide saksofon i powłóczysta trąbka), jak i w tercecie (wówczas pojawia się miły dla ucha, mocno kołyszący motyw). We See to numer, który po raz pierwszy ukazał się na płycie Monk z 1954 roku. On też zaskakuje dynamiką i zmieniającymi się na pierwszym planie instrumentami dętymi: raz jest to saksofon Graba, to znów puzon Tschoppa, w finale natomiast zazębiają się wszystkie trzy, emanując przy tym ogromną radością wspólnego grania. Something in Blue to jedno z późniejszych dzieł amerykańskiego pianisty; zarejestrował je w połowie listopada 1971 roku dla wytwórni Black Lion Records. Początek przywołuje na myśl bluesa, w którym szybki rytm kontrastuje z powolnym marszem sekcji dętej. W części drugiej z kolei wybijają się dęciaki  w pierwszej kolejności trąbka Thoeniego, którą następnie zastępuje saksofon, w tle energetycznie wspomagany przez dwugłos puzonu z trąbką. 
[image: ]
Pochodzący z wydanego w 1952 roku przez wytwórnię Blue Note singla Skippy tryska postbopową energią; jest w nim tyle frywolności i zadziorności zarazem, że słuchając go, trudno usiedzieć w miejscu. Kapitalnie też brzmią dęciaki, które pojawiają się tutaj we wtrętach solowych, ale także w duetach i tercecie. W 1968 roku Thelonious Monk opublikował longplay Underground. Na nim znalazł się taneczno-bigbandowy utwór Boo Boos Birthday, który w wersji opracowanej na kwintet nic nie stracił ze swojej dynamiki. Nawet jeśli na chwilę zespół zwalnia, to po kilkunastu sekundach Pius Baschnagel wyraźnie oznajmia kolegom, że czas ponownie zakasać rękawy i zabrać się do ciężkiej pracy. Bluesowy rodowód ma również Crepuscule with Nellie (pochodzący z wydanego w 1957 roku albumu Monks Music). Po leniwie snującej się introdukcji z wybijającymi się na plan pierwszy dęciakami rozbrzmiewa duet kontrabasowo-perkusyjny, a po nim  to rzecz wyjątkowo godna uwagi!  rozbudowany solowy popis Andreasa Tschoppa. 
Na brak atrakcji nie można narzekać również w trakcie odsłuchu Work (z płyty Thelonious Monk and Sonny Rollins z 1956 roku). Oester i Baschnagel dbają o odpowiedni groove, a pozostali harcują na całego, co rusz wchodząc ze sobą w nowe interakcje. Who Knows to kolejna staroć. Podobnie jak Introspection, oryginalnie został on zarejestrowany jesienią 1947 roku i już po paru miesiącach ukazał się na singlu. To z kolei przykład klasycznego be-bopu, brzmieniowo bardzo barwnego i energetycznego, w tym przypadku znaczonego solowymi popisami saksofonisty i puzonisty. Oneness zamyka natomiast pełen kontrastów Ugly Beauty (kolega Boo Boos Birthday z longplaya Underground): z jednej strony ton nadają mu leniwie powłóczyste instrumenty dęte, melodyjne i nastrojowe, z drugiej  mamy tu do czynienia z dynamiczną grą sekcji rytmicznej. Całość pięknie wieńczy zaś tercet saksofonu, trąbki i puzonu. Aż żal po tych pięćdziesięciu minutach rozstawać się z tą płytą. Ale przecież, gdyby komuś było mało  czy to Christopha Graba, czy też Theloniousa Monka  może sięgnąć po wcześniejsze produkcje Reflections.
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  Tu miejsce na labirynt:Santamaría  Coltrane  Gustafsson

  Sebastian Chosiński

  GUSH Afro Blue
  

  
  Dwadzieścia pięć lat! Tyle szwedzkie trio freejazzowe GUSH kazało czekać na udostępnienie nagrań z koncertu, jaki Mats Gustafsson, Sten Sandell i Raymond Strid zagrali w sztokholmskim Jazzclub Fasching. Warto było? Oczywiście. Chociażby z uwagi na dzieło tytułowe, czyli Afro Blue, które jest wariacją na temat kompozycji kubańskiego perkusjonisty Mongo Santamarii. A które na początku lat 60. XX wieku rozsławił John Coltrane.
Ekstrakt: 90%
[image: Afro Blue]
Szwedzki saksofonista Mats Gustafsson to gwarancja jakości. Bez względu na to, w jakim składzie personalnym występuje bądź nagrywa. A że jest tytanem pracy  wielbiciele jego talentu mają z czego wybierać. W ubiegłym roku zachwycałem się najnowszymi albumami formacji Fire! Orchestra (Echoes) i The End (Why Do You Mourn), debiutem projektu Ensemble E (EE Opus One) i awangardową płytą Hidros 9  Mirrors, w tym  na dobry początek  wiedeńska wytwórnia Trost Records zaserwowała nam kolejny (dziewiąty w dyskografii) krążek  tria GUSH  Afro Blue. 
Zespół istnieje od końca lat 80. ubiegłego wieku i w ciągu trzydziestu pięciu lat nie zmienił składu (chociaż niekiedy  nawet znacząco  go poszerzał), co oznacza, że od samego początku u boku Matsa pojawiają się pianista Sten Sandell (patrz: Air and Light and Time and Space, Jacana) oraz perkusista Raymond Strid (znany chociażby ze współpracy z Martinem Küchenem w szeregach Trespass Trio). Na swoim debiucie, czyli albumie Tjo och Tjim (1990), akompaniowali akordeoniście i recytującemu swoje wiersze poecie Svenowi-Åkemu Johanssonowi. Na kolejnych krążkach prezentowali już własną wersję free jazzu; szczególnie aktywni byli w latach 90.  często koncertowali, rejestrując przy okazji swoje występy. 
Później ukazały się one na albumach From Things to Sound (1991), Live at Fasching (1997), Live in Tampere (1999) oraz Electric Eel (2005). Trzy ostatnie zawierały materiał pochodzący z tego samego okresu, to jest 1996 roku. Kolejne przerwy w działalności tria były dłuższe, a płyty  jak chociażby Norrköping (2005) i The March (2015)  ukazywały się z dwuletnim poślizgiem od zarejestrowania. Swoją drogą ciekawe, dlaczego w ostatnim czasie Szwedzi tak bardzo zwlekają z publikacją swojej muzyki. Wydany przed paroma miesiącami trzypłytowy zestaw GUSH 30  Kraków 2018 zawierał nagrania sprzed pięciu lat (dokonano ich w krakowskich klubach Alchemia i Manggha), natomiast tegoroczny album Afro Blue  sprzed nieco ponad ćwierćwiecza.
Na płytę trafił bowiem koncert, jaki Gustafsson, Sandell i Strid zagrali 17 grudnia 1998 roku w sztokholmskim klubie jazzowym Fasching. Jeśli na płycie znalazł się cały materiał (najprawdopodobniej tak właśnie się stało), można orzec, że był to długi, jak na jazzmanów spod znaku free występ  ponad godzinny. Biorąc pod uwagę, że spora jego część to ogniste, zagrane na wysokim poziomie intensywności improwizacje  należy być pełnym podziwu zarówno dla artystów, jak i słuchaczy. Dwie pierwsze kompozycje, to jest trwające łącznie ponad czterdzieści pięć minut Behind the Chords V oraz Behind the Chords VI, choć improwizowane, zostały wcześniej opracowane przez Stena Sandella. On wytyczył główne wątki poszukiwań i motywy, na których następnie opierano się podczas kreowania muzyki na żywo, przed publicznością. Nie dziwi zatem, że często to właśnie fortepian jest instrumentem wiodącym, za którym podąża Mats ze swoimi saksofonami.
[image: ]
Behind the Chords V otwiera ponad czterominutowa improwizacja fortepianowa  z początku solowa, następnie wspierana przez pozostającego nieśmiało na dalszym planie Raymonda Strida, później również przez Gustafssona. Kiedy już Mats dochodzi do głosu, postanawia wejść do gry na swoich warunkach  jego partia jest więc nie tylko głośna i dynamiczna, ale także przejmująca. Kolejne minuty należą więc do niego. Przynajmniej do momentu kulminacji, po której na placu boju pozostają jedynie dialogujący sobie na awangardową modłę pianista z perkusistą. Z czasem tonują emocje, ale też nabierają frywolności, co można uznać za sygnał do rozpoczęcia kolejnego wątku. Nim jednak trio ponownie wskoczy na najwyższe obroty, otrzymujemy rozbudowaną partię solową Raymonda Strida. W finale utwory Szwedzi ponownie nieco spuszczają z tonu, jakby przypomnieli sobie o swoich, tkwiących w latach 60., postbopowych korzeniach  końcówka brzmi więc zaskakująco klasycznie.
Początek Behind the Chords VI może z kolei zadziwić rozleniwioną introdukcją, w której fortepian Sandella zamienia się w instrument rytmiczny; wokół niego natomiast, jak po orbicie, krążą dźwięki saksofonu. Jego opowieść jest jednak przez dłuższy czas wyciszona. Co, jak można podejrzewać, jest jedynie ciszą przed nadciągającą burzą. Tyle że na burzę przychodzi nam trochę poczekać; wcześniej zostajemy uraczeni jeszcze wirtuozerską solówką Stena i kolejnym popisem Raymonda. Dopiero pod koniec nieśmiało dołączają do niego Gustafsson i Sandell, ale gdy już to robią, to po to, aby przejechać się po słuchaczach jak walec. Zastanawia trochę nienaturalnie wyciszone zakończenie tego utworu. Możliwe zatem, że trwał on jeszcze dłużej, ale muzycy uznali, iż w kolejnych fragmentach nie dzieje się już nic, co byłoby na tyle godne uwagi, by po latach zaprzątać tym głowę swoim fanom.
[image: ]
Wisienką na torcie pod tytułem Afro Blue jest kompozycja tytułowa. To niemal dwudziestominutowa wersja numeru, którego autorem jest kubański, ale przez lata mieszkający na Florydzie, perkusjonista Mongo Santamaría (a właściwie Ramón Mongo Santamaría Rodríguez, 1917-2003), uważany za mistrza takich gatunków, jak pachanga, rumba, salsa i bugalú. Pierwotnie Afro Blue ukazał się na wydanym w 1959 roku longplayu Mongo. Skandynawowie odczytali go oczywiście na swój sposób, znacznie różniący się od oryginału. Głównie improwizowaną częścią środkową. Klamrą spinającą całość jest natomiast pożyczony od Ramóna potężnie brzmiący powłóczysty lejtmotyw na saksofonie. Niemal dokładnie taki sam, jak przed sześcioma dekadami grał go na licznych koncertach John Coltrane. 
Trudno dziwić się więc, że to właśnie nazwisko genialnego Amerykanina przychodzi na myśl w pierwszej kolejności, kiedy słucha się tej wersji dzieła Kubańczyka. Gustafsson gra Afro Blue w sposób szamańsko-hipnotyczny, co oznacza tyle, że po pierwszym przesłuchaniu chce się od razu dokonać następnego. I kolejnego. I tak prawie w nieskończoność Pewnie właśnie z tego powodu, chcąc spacyfikować oczekującą kontynuacji publiczność, zaraz po tym utworze pojawia się subtelna miniatura w postaci Improvisation 2 (After the Chords), której podstawowym celem jest ukojenie, wyciszenie napięcia, przygotowanie uczestników koncertu do myśli, że to już koniec.
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  Jak traktować klasyków

  Sebastian Chosiński

  Jacob Anderskov I sang
  

  
  Kopenhaski pianista Jacob Anderskov lubi zaskakiwać. Muzyk chętnie improwizujący, tworzący muzykę określaną niekiedy mianem post-jazzu, z lubością sięgający po eksperymenty  na swoim najnowszym albumie postanowił cofnąć się w czasie. Na I sang znalazły się bowiem jego interpretacje dzieł klasycznych duńskich kompozytorów z XIX i XX wieku. I, jak na Anderskova przystało  daleko im do oryginałów.
Ekstrakt: 80%
[image: I sang]
Powoli dobiegający pięćdziesiątki (urodził się w 1975 roku) duński pianista Jacob Anderskov to muzyk, który dla rozwoju i promocji skandynawskiego jazzu w świecie zrobił wiele. Każdego roku wydaje kilka płyt sygnowanych bądź jego nazwiskiem (w różnych konfiguracjach personalnych), bądź nazwą zespołu, na czele którego stoi. To bardzo różnorodne stylistycznie wydawnictwa, ale zazwyczaj mające wspólny mianownik, którym są fortepianowe improwizacje lidera. Słychać to bardzo wyraźnie na omawianym na łamach Esensji przed zaledwie dwoma miesiącami nagranym z towarzyszeniem saksofonisty i klarnecisty Svena Dama Meinilda oraz bębniarza Kaspera Toma Christensena albumie Spectral Entanglements. Ale nawet dla najbardziej zagorzałych wielbicieli pochodzącego z Kopenhagi artysty jego najnowsza produkcja może być sporym zaskoczeniem.
Krążek I sang  wydany przez kopenhaską wytwórnię April Records, a zarejestrowany w należącym do niej studiu The Village Recordings (pomiędzy dwunastym a szesnastym września 2022 roku)  zawiera bowiem muzykę będącą jazzową trawestacją utworów  zarówno instrumentalnych, jak i pieśni  kilku dziewiętnasto- i dwudziestowiecznych duńskich (z jednym wyjątkiem) kompozytorów klasycznych, inspirujących się skandynawskim folklorem. Longplay Anderskov sygnuje własnym nazwiskiem, ale w jego nagraniu pomogło mu jeszcze czworo artystów: trębacz Kasper Tranberg (poznaliście go dzięki płycie Nobodys Heart), puzonista i tubista Jakob Munck Mortensen (od lat związany z prowadzonym przez Czesława Mozila zespołem Czesław Śpiewa), perkusista Jakob Høyer (można go usłyszeć na albumach Beyond Cecilie Strange Quartet i Until Then Rasmusa Oppenhagena Krogha) oraz wokalistka Soffie Viemose (zaczynająca karierę ponad dekadę temu w synthpopowym Nanome, a rozwijająca ją w popowo-noiseowym projekcie Lowly).
Po czyje dzieła sięgnął Jacob Anderskov? W kolejności pojawiania się na płycie są to utwory skomponowane przez Carla Nielsena (1865-1931)  głównego przedstawiciela duńskiej muzyki klasycznej, twórcy symfonii i oper, Ottona Mortensena (1907-1986)  dyrygenta, organisty i pianisty, którym z równym upodobaniem tworzył utwory instrumentalne i wokalno-instrumentalne (na przykład psalmy), Olufa Ringa (1884-1946)  najchętniej chyba ze wszystkich nawiązującego do muzyki ludowej, Åge Nielsena (1873-1950) oraz J.(ohanna) P.(etera) E.(miliusa) Hartmanna (1805-1900)  dyrygenta i organisty, autora romantycznych oper, baletów i symfonii, który zapisał się w historii również jako współzałożyciel Królewskiego Duńskiego Konserwatorium Muzycznego. Jedynym wyjątkiem jest Stephen Foster (1826-1864)  Amerykanin, którego aktywność przypadła na czas przed wojną secesyjną, a który zasłynął dwustoma (mniej więcej) pieśniami wykorzystującymi elementy folkloru ludności czarnoskórej, co  jak na tamte czasy i tamtą Amerykę  musiało być wielkim zaskoczeniem.
Wszystkie utwory zostały przez Jacoba przearanżowane na trio jazzowe. Biorąc bowiem pod uwagę fakt, że Soffie Viemose wokalnie udziela się tylko w trzech z nich (Du danske sommer, jeg elsker dig Mortensena oraz Danmark, nu blunder den lyse nat i Se nu stiger solen Ringa), a w jednym (Se, det summer af sol over engen Fostera) wykorzystuje swój głos przetworzony przez efekty elektroniczne  można chyba uznać, że jest nie tyle stałym członkiem zespołu, co gościnią specjalną Anderskova. Podobny status można zresztą przypisać również Jakobowi Munckowi Mortensenowi, który w trzech kompozycjach (wspomnianych już Du danske sommer, jeg elsker dig i Danmark, nu blunder den lyse nat oraz Sommersolhvervssang Åge Nielsena) swoim nieco chropawym niskim głosem melorecytuje teksty poetyckie; w Underlige aftenlufte tworzy z kolei sekcję dętą do spółki z Tranbergiem. W rzeczywistości więc I sang zawiera muzykę rozpisaną głównie na trzy instrumenty: fortepian, trąbkę oraz perkusję.
Minimalistycznie, prawda? Dzięki temu też w wielu fragmentach  bardzo awangardowo. Klasyczne pochodzenie tych utworów słychać w każdym z nich, niekiedy przebija również ich ludowość, słyszalna na przykład w kojąco-sielankowych dźwiękach fortepianu bądź trąbki, jak chociażby w otwierającym album Jeg ved en lærkerede Carla Nielsena, lub w śpiewie, czego najwyrazistszym dowodem Se nu stiger solen Ringa (napisanego do pochodzącego z końca XIX wieku tekstu pastora Jakoba Knudsena), w którym obok Soffie rozbrzmiewa jeszcze podniosły, choć zwiewny, chór Hospitalskoret Cartilago. Awangardowy minimalizm Anderskova najmocniej przebija w Se, det summer af sol over engen, drugiej części Sommersolhvervssang oraz I sne star urt og busk i skjul J.P.E. Hartmanna (choć w tym przypadku dochodzą jeszcze elementy charakterystyczne dla muzyki romantycznej).
Wielbiciele jazzu poczują się natomiast usatysfakcjonowani, wsłuchując się w niepokojący Du danske sommer, jeg elsker dig, z każdą kolejną minutą coraz bardziej dynamiczny Danmark, nu blunder den lyse nat, smutno-nostalgiczny Se nu stiger solen, powłóczysty Du danske sommer, jeg elsker dig II czy wybrane na finał Underlige aftenlufte i Jeg ved en lærkerede II. To w nich pojawiają się wysmakowane, ba! wyrafinowane dialogi fortepianu i trąbki, niekiedy przechodzące w pełne subtelności improwizacje Tranberga i Anderskova. To bardzo specyficzne wydawnictwo, które najwięcej radości sprawi osobom łączącym zainteresowanie współczesnym jazzem z duńską klasyką, jak również poezją. Obok tekstu pastora Knudsena na płycie pojawiają się bowiem także liryki poety-symbolisty Thøgera Larsena (Du danske sommer, jeg elsker dig i Danmark, nu blunder den lyse nat) oraz nagrodzonego literackim Noblem w 1944 roku Johannesa V. Jensena (Sommersolhvervssang), który, o czym wie już znacznie mniej osób, ma również spore zasługi w kładzeniu podwalin pod literaturę nordic-noir (jako autor powieści kryminalnych publikowanych pod pseudonimem Ivar Lykke).
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  Chwila subtelnego oddechu

  Sebastian Chosiński

  Stella Bass, Johnny Taylor Trio Look for the Silver Lining
  

  
  Dziesięć lat po debiucie irlandzka wokalistka jazzowa i musicalowa Stella Bass postanowiła przypomnieć o sobie nową, wydaną za prywatne pieniądze, płytą. Na nagranym z towarzyszeniem tria pianisty Johnnyego Taylora albumie Look for the Silver Lining znalazło się osiem standardów i dwie kompozycje własne artystki z Zielonej Wyspy. Idealna rzecz dla wielbicieli Elli Fitzgerald i Barbry Streisand!
Ekstrakt: 70%
[image: Look for the Silver Lining]
Pochodząca z Irlandii Stella Bass w Polsce pozostaje artystką praktycznie nieznaną. I wcale nie jest to wina słuchaczy nad Wisłą, którzy dotąd z jakiegoś powodu nie poznali się na talencie artystki. Skupia się ona bowiem głównie na rozwoju swojej kariery na Wyspach Brytyjskich, a w ciągu minionych kilkunastu lat wydała jedynie dwie sygnowane swoim nazwiskiem płyty. Jej debiut, opublikowany własnym sumptem krążek Too Darn Hot, ujrzał światło dzienne przed dziesięciu laty; drugie wydawnictwo  Look for the Silver Lining  oficjalną premierę będzie miało natomiast w nadchodzącą sobotę. Z jego dystrybucją powinno być już znacznie lepiej, bo chociaż ponownie ukazuje się ono za prywatne pieniądze wokalistki, to jednak tym razem promocją zajęła się profesjonalna firma.
Stella Bass muzyką zajmuje się od piątego roku życia. Wtedy rozpoczęła naukę gry na akordeonie; jako nastolatka wstąpiła do Królewskiej Irlandzkiej Akademii Muzycznej, w murach której studiowała na wydziałach śpiewu i fortepianu; zdobyła również tytuł magistra muzyki w dublińskim konserwatorium. Ba! jak wielu Europejczyków przed nią, zaliczyła roczne stypendium w renomowanym Berklee College of Music w Bostonie. Jak jednak wiadomo, kariera artystyczna na pstrym koniu jeździ, więc chcąc zapewnić sobie byt, Bass ukończyła także uniwersyteckie studia na wydziale informatycznym. Od ponad dziesięciu lat  wzorem swoich wielkich mistrzyń, Elli Fitzgerald i Barbry Streisand  występuje w musicalach, jak również grywa koncerty z orkiestrami (Hot Horse Big Band, Dublin City Jazz Orchestra). Nie stroni również od pojawiania się na zamkniętych imprezach firmowych bądź weselach.
W nagraniu Look for the Silver Lining wspomogła ją jednak nie jazzowa orkiestra, lecz kameralne Trio pianisty Johnnyego Taylora, którego skład uzupełniają kontrabasista Barry Donohue oraz perkusista Dominic Mullan. Sesja odbyła się w listopadzie i grudniu 2022 roku w dublińskim studiu Camden. Zarejestrowano tam ścieżki wokalne i podkład tria, natomiast zaproszeni do studia goście  saksofonista Michael Buckley (którego można usłyszeć w dwóch kompozycjach: This Could Be the Start of Something Big i Change Partners) oraz grający na skrzydłówce Ronan Dooney (Blame It On My Youth i All the Colours of My Love)  swoje partie nagrali w studiu nazywającym się adekwatnie do ich artystycznego zajęcia: House of Horns (także mieszczącym się w Dublinie).
[image: ]
Na drugi album Stelli Bass trafiło dziesięć kompozycji: dwie są dziełem wokalistki (All the Colours of My Love i Still), osiem pozostałych to standardy jazzowe i musicalowe, spośród których najstarszy miał premierę w 1919 roku (tytułowy Look for the Silver Lining), najmłodszy natomiast na początku lat 70. (Pure Imagination). Po takim wstępie wiecie już, czego można się spodziewać, prawda? Album otwiera Being Alive  utwór Stephena Sondheima z broadwayowskiego musicalu Company (1970). W wykonaniu Stelli Bass i tria Johnnyego Taylora to nastrojowa piosenka z rozkręcającą się partią fortepianu, który z czasem nabiera rozmachu, ale nie traci swej szlachetności. Blame It On My Youth to standard jazzowy Oscara Levanta (muzyka) i Edwarda Heymana (słowa), który prawykonania doczekał się w 1934 roku. Wersja późniejsza o niemal dziewięć dekad urzeka nostalgicznym, nieco niepokojącym klimatem, który przełamuje urokliwa solówka trębacza Ronana Dooneya. Snująca się w tle leniwie sekcja rytmiczna koi dodatkowo zmysły, a kontrabasista z wyczuciem otula słuchaczy dźwiękami swego instrumentu.
This Could Be the Start of Something Big autorstwa Stevea Allena po raz pierwszy zaprezentowano w programie telewizyjnym w 1954 roku; na longplay numer ten trafił dwa lata później. Kompozycja utrzymana jest jednak w swingującym stylu lat 30.  zagrana energicznie, z rzutkością, bezpretensjonalnie i na dużym luzie. Wartością dodaną staje się partia saksofonu Michaela Buckleya. Pomiędzy klasyczne utwory wpleciona została piosenka skomponowana przez Stellę  All the Colours of My Love łączy w sobie najlepsze wzorce wokalistyki jazzowej ze współczesnym popem, co jeszcze bardziej podkreśla solo Dooneya. Mniej tu może zacnych dźwięków, ale poziomem dziełko to nie odstaje od pozostałych. Piąty w kolejności Pure Imagination napisali Brytyjczycy Leslie Bricusse (muzyka) i Anthony Newley (słowa) na potrzeby kinowego musicalu Mela Stuarta Willy Wonka i fabryka czekolady (1971). To jeden z najciekawszych fragmentów płyty: z rozbudowaną partią fortepianu i wokalnymi popisami Stelli Bass, nie stroniącej także od melorecytacji.
[image: ]
Old Devil Moon kompozytora Burtona Lanea i autora tekstów Yipa Harburga napisano na potrzeby wystawianego na Broadwayu musicalu Finians Rainbow. Dzieło zadebiutowało w 1947 roku, ale w wykonaniu irlandzkiej wokalistki brzmi nadzwyczaj świeżo. Ma też w sobie największy, spośród całej dziesiątki, potencjał na ewentualny hit (gdyby jakaś rozgłośnia radiowa zdecydowała się na jego promocję). Sporo w nim energii i intensywności, zwłaszcza w duecie kontrabasu i perkusji. Still  premierowa piosenka Stelli  nie wyróżnia się niczym szczególnym, choć na pewno warto docenić zaangażowanie i emocjonalność wokalistki. Numer tytułowy  autorstwa legendarnego Jeromea Kerna (muzyka) i Buddyego DeSilvy (tekst)  po raz pierwszy wykonano publicznie w 1919 roku w ramach musicalu Zip, Goes a Million.
Przedstawienie okazało się jednak nieudane i szybko zniknęło z afisza. Kern nie zrezygnował z tej kompozycji i rok później umieścił ją w swoim kolejnym musicalowym dziele  Sammy. Ten spektakl  dla odmiany  odniósł sukces, przy okazji zapewniając piosence wyjątkowo długi żywot. I nic dziwnego, bo w uszy wpada i skoczny fortepian, i żywiołowy bas, a do tego dochodzi jeszcze pełen grooveu śpiew. I Believe in You  zaczerpnięty z przebojowego musicalu Franka Loessera How to Succeed in Business Without Really Trying (1961)  zaskakuje swingującą partią fortepianu i dziecięcym śpiewem Stelli. Ale co wprawia w największe zaskoczenie  to charakterystyczna dla jazzu improwizacja Johnnyego Taylora. Płytę zamyka Change Partners Irvinga Berlina z filmowej komedii muzycznej Marka Sandricha Zakochana para (1938), w której główne role zagrali nieśmiertelni Fred Astaire i Ginger Rogers. To piosenka nastrojowa, ale nie smutna, zaśpiewana z werwą i okraszona akompaniamentem saksofonu. Przyznam, że Look for the Silver Lining Stelli Bass sprawdza się nieźle jako odskocznia od energetycznego free jazzu.
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  Tu miejsce na labirynt:Fikołki, które nęcą

  Sebastian Chosiński

  SBB Przebudzenie, SBB Porwanie Aldo Moro
  

  
  Parę lat trzeba było czekać na kompaktowe reedycje dwóch pierwszych albumów SBB z archiwalnej serii Radio Sessions. Kiedy się już ukazały  chodzi o Przebudzenie i Porwanie Aldo Moro  wzbogacono je o nagrania dodatkowe. W sumie to nieco ponad godzina muzyki. Wprawdzie w zdecydowanej większości już znanej wielbicielom zespołu, ale zawsze godnej polecenia.
Ekstrakt: 70%
[image: Przebudzenie]
W latach 2018-2019 wytwórnia GAD Records opublikowała cztery albumy (tylko w wersjach winylowych) tria SBB, które zawierały utwory instrumentalne zarejestrowane  w różnych rozgłośniach w kraju (w Katowicach, Opolu oraz Gdańsku)  bądź na potrzeby Polskiego Radia, bądź warszawskiej Wytwórni Filmów Dokumentalnych. Na cykl Radio Sessions złożyły się longplaye: Przebudzenie (nagrania z lat 1975-1976), Porwanie Aldo Moro (1978), FOS (1975) oraz Sekunda (1977). W połowie stycznia tego roku dwa pierwsze  oznaczone na okładce cyferkami rzymskimi I i II  ujrzały światło dzienne w wersjach kompaktowych, rozszerzonych o kompozycje, których na winylach z racji miejsca zabrakło. Bonusy nie są, wbrew pozorom, sztucznie dobranymi dodatkami, lecz utworami pochodzącymi z tych samych sesji.
W zdecydowanej większości były już one znane wcześniej  przynajmniej tym, którzy weszli przed laty w posiadanie opublikowanego przez Metal Mind boksu Lost Tapes, Vol. 2  Studio & Live Recordings 1971-1979. O Przebudzeniu i Porwaniu Aldo Moro pisałem już zresztą przed kilku laty, dość szczegółowo analizując ich zawartość. Dlatego dzisiaj chciałbym zająć się jedynie tym, co dodano na obu kompaktach. A jest o czym pisać. W przypadku pierwszej z płyt osiem dodatkowych numerów trwa w sumie ponad trzydzieści sześć minut; na drugiej dorzucono trzy nagrania, co daje pół godziny muzyki. W obu przypadkach całkiem sporo, prawda? Wszystkie nowe kompozycje z Przebudzenia trio zarejestrowało w tym samym czasie, podczas sesji mającej miejsce w styczniu 1976 roku w studiu Polskiego Radia w Katowicach.
Ich dodatkowym wspólnym mianownikiem jest to, że  podobnie jak znane już z winylowego krążka Marsz galerników, Pater i tytułowe Przebudzenie (wyjątkiem jest jedynie nagrana w tym samym miejscu osiem miesięcy wcześniej będąca dziełem całego zespołu suita Na ten czas)  wyszły one spod kompozytorskiej ręki perkusisty Jerzego Piotrowskiego. Co istotne, nie są to żadne wprawki czy zaledwie szkice, ale pełnoprawne utwory, które bronią się nawet niemal pół wieku od powstania. Choć oczywiście, co zrozumiałe, sporo w nich improwizacji. Nie bez powodu sami muzycy używali niekiedy w stosunku do nich określenia fikołki. Do niektórych zresztą pasuje ono doskonale. Jak na przykład do rozkołysanej funkowym rytmem Kołyski, w której Apostolis Anthimos pozwala sobie na bluesowo-rockowe solo gitarowe. W podobnym klimacie utrzymane są jeszcze Bosa stopa i Karnawał w Rio: dominuje w nich skoczny latynoamerykański klimat, podrasowany jeszcze przez kompozytora perkusjonaliami. Nie brakuje w nich jednak także elementów charakterystycznych dla śląskiego tria, słyszalnych zwłaszcza w partiach syntezatorów.
Ekstrakt: 80%
[image: Porwanie Aldo Moro]
Prawdziwą perełką jest prawie sześciominutowy Wzlot  nastrojowy i niepokojący, głównie za sprawą ilustracyjnie brzmiących klawiszy Józefa Skrzeka. Powłóczystych syntezatorów nie brakuje także w utworze Słodkie jak miód, w którym po introdukcji odegranej zgodnie przez Lakisa i Józefa pojawia się energetyczna partia harmonijki, przechodząca następnie w subtelny dialog gitary z klawiszami. Dynamicznie i rockowo robi się w Bez dogrywek, któremu ton od początku do końca nadają bębny Kety. Nawet kiedy zwalnia on tempo, Apostolis nie rezygnuje z zadziornych wtrętów, które wymuszają na pozostałych maksymalne zaangażowanie. Na czarno to jedyny, nie licząc zamykającej ten kompakt roboczej wersji Słodkie jak miód (bez harmonijki), utwór, którego nie poznali posiadacze boxu Lost Tapes, Vol. 2; ukazał się on natomiast w 2014 roku na składance Sonda 2. Muzyka z programu telewizyjnego. To siedmiominutowa feeria nastrojów: od nieco etnicznego wstępu, poprzez rytmiczne kołysanie, aż do bluesowej improwizacji Lakisa.
Na Porwanie Aldo Moro trafiły z kolei nagrania zarejestrowane przez SBB pomiędzy 16 a 25 marca 1978 roku w Polskim Radiu Katowice, ale na zlecenie Wytwórni Filmów Dokumentalnych w Warszawie. One także znane są najwierniejszym fanom tria od momentu premiery Lost Tapes, Vol. 2. Wydanie winylowe Porwania wzbogacono na kompakcie o trzy numery. Fortepian na jednej nodze to kolejny Skrzekowy fikołek (tym razem autorem całości materiału jest bowiem Józef), w którym funk (vide syntezatory) miesza się z energetycznym boogie (nadzwyczaj ekspresyjna partia fortepianu, której nie powstydziłby się Wojciech Skowroński). Robocza wersja (stąd ta adnotacja w opisie work in progress) znakomitego skądinąd A.P. niewiele odbiega od właściwej, choć oczywiście brzmi nieco gorzej (momentami nawet ucieka dźwięk).
Świetnym dodatkiem jest za to dwudziestominutowe koncertowe wykonanie Wiosennych chimer, które pochodzi z występu jaki SBB dało 1 kwietnia 1978 roku w katowickiej Wyższej Szkole Wychowania Fizycznego. Suitę otwierają rozbudowane improwizowane popisy solowe: najpierw Józefa Skrzeka (na syntezatorach i fortepianie), następnie  w części środkowej  Jerzego Piotrowskiego. Pomiędzy nimi pojawia się natomiast energetyczny i melodyjny motyw, który muzycy z powodzeniem wykorzystali w utworze Walkin Around the Stormy Bay (nagrali go pół roku później w Opolu i umieścili na przeznaczonym pierwotnie na rynek zachodnioniemiecki albumie Welcome). Tu również pojawia się harmonijka ustna, choć nie odgrywa ona aż tak znaczącej roli jak we wspomnianym wcześniej Słodkie jak miód. Zespół nastawia się bowiem na jak największą ekspresję, w finale przejeżdżając się po słuchaczach jak walec.
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  Pod przewodem Pernille

  Sebastian Chosiński

  Bévort 3 Northbound
  

  
  Pernille Bévort stara się nie zasklepiać w jednym składzie i jednej stylistyce. Nagrawszy album ze swoją miniorkiestrą (Radio Bévort), duńska saksofonistka chętnie komponuje na potrzeby kameralnego tria. Jak jej to wychodzi, przekonacie się, słuchając Northbound  czwarty krążek sygnowany nazwą Bévort 3.
Ekstrakt: 70%
[image: Northbound]
Od jakiegoś czasu odnoszę wrażenie, że duńska saksofonistka jazzowa Pernille Bévort cierpi na troistość jaźni. Jej kariera artystyczna biegnie bowiem trzema różnymi drogami. Wydaje płyty solowe, często mocno eksperymentalne; do tego stoi na czele niekiedy rozbudowanej nawet do oktetu formacji Radio Bévort (Radio Bévort, 2006; Perfect Organization, 2011; Which Craft?, 2016; Blik, 2020; EP Live 2002-2003, 2021), a jakby tego było mało, od dekady kieruje triem pod nazwą Bévort 3, które po debiucie w 2014 roku (chodzi o album Trio Temptations) zapadło w długi sen, by przebudzić się i zintensyfikować swoje działania w ostatnich trzech latach. Przejawem tego stały się longplaye On Fire (2021), koncertowy Live 2020-2021 (2022) oraz właśnie trafiający do dystrybucji  wydany nakładem kopenhaskiej wytwórni Gateway Music   Northbound.
Od początku istnienia tria Pernille towarzyszą na scenie bądź w studiu ci sami instrumentaliści, czyli kontrabasista Morten Ankarfeldt (także w Martin Lutz Group, Schantz Segment i Skylight Lounge) oraz perkusista Espen Laub von Lillienskjold (orkiestrowe Burich-LEtienne New Orleans Ensemble, Matthew Hebert Big Band, Blood Sweat Drum n Bass Big Band oraz kameralne Bjørnskov-Flensborg Quartet i Phil Parnell 3). Najnowszy materiał  w całości skomponowany przez Bévort  zarejestrowany został w studiu Soundscape w kopenhaskiej enklawie Frederiksberg w maju ubiegłego roku. Co ciekawe, w nagraniach liderka wykorzystała jedynie saksofon tenorowy, chociaż podczas koncertów chętnie sięga również po inne odmiany tego instrumentu (altowy i sopranowy). Tym razem, jak widać, prawdopodobnie postanowiła nawiązać mocniej do stylistyki wczesnego Johna Coltranea.
Przesłuchawszy parokrotnie Northbound, można odnieść wrażenie, że to swoisty concept-album. Wszystkie kompozycje są bowiem bardzo spójne i często wiążą się ze sobą nawzajem  nastrojem bądź wątkami. Są jak kolejne rozdziały tej samej  raz snutej w wolnym tempie, to znów bardzo energetycznej  opowieści. Tak właśnie brzmiał hard-bop z przełomu lat 50. i 60. ubiegłego wieku. Co także warto podkreślić, Pernille Bévort jest liderką, która nie stara się zdominować swoich współpracowników. Zarówno Ankarfeldt, jak i von Lillienskjold dostają sporo miejsca na realizację własnych zamierzeń. Z czego zresztą chętnie korzystają, bądź to dialogując ze sobą, bądź improwizując. Otwierająca album kompozycja tytułowa jest z tych subtelniejszych i bardziej melodyjnych, a w finale  za sprawą liderki  nawet nostalgicznych.
[image: ]
W My Soft Spot trio podkręca tempo, nic jednak przy tym nie tracąc na klimatyczności. Sekcja rytmiczna idealnie zazębia się z saksofonem, czego efektem staje się niepokojący marszowy rytm. Pod koniec Pernille przywraca jednak równowagę, wracając do lirycznego wątku z początku. Floating to pierwszy z kilku mocno energetycznych fragmentów płyty, co jest przede wszystkim zasługą Mortena i Espena  oni wyznaczają kierunek, Bévort podąża za nimi, oplatając dźwiękami saksofonu wnoszoną przez nich konstrukcję. A ta staje się z czasem coraz potężniejsza i bardziej wyrafinowana. Nic więc dziwnego, że w końcówce muzycy muszą stonować emocje. Rozimprowizowany Sleepwalker wyrasta korzeniami z lat 60. XX wieku  tak brzmiał free jazz w czasach swoich narodzin.
[image: ]
Te same rejony trio eksploruje w Strolling in June, choć jest w nim więcej grooveu, który liderka wykorzystuje jako doskonały fundament pod klasyczną saksofonową improwizację. W Pending Spring Duńczycy skłaniają z kolei słuchaczy do kontemplacji, wprowadzając przy okazji do obiegu dużo niepokojących dźwięków. Gdybyśmy natomiast mieli oceniać Reflections in Three po tytule, oczekiwalibyśmy bardzo medytacyjnej kompozycji  tymczasem jest to zaskakująco intensywna opowieść, która po kilku minutach przeradza się w pokrewny, aczkolwiek jeszcze intensywniejszy Tiny Hesitation, z zaskakująco potężnie brzmiącym saksofonem Bévort. Właściwą część wydawnictwa wieńczy nostalgiczny utwór Autumn Equinox  urokliwie melodyjny i skłaniający do refleksji. 
[image: ]
W wersji kompaktowej Northbound pojawia się jednak jeszcze jeden numer  żywiołowy i z miejsca stawiający na nogi (zwłaszcza tych, którym zdarzyło się odpłynąć podczas przesilenia jesiennego). Gdyby przekazywane w formie muzyki emocje mogły generować energię elektryczną  ta płynąca z Ebullient Encounter mogłaby zasilić w prąd sporych rozmiarów miasto. Czy jest coś, co mi w najnowszej płycie Bévort 3 przeszkadza? Chyba tylko, mimo paru zaskoczeń, jej przewidywalność. Można bowiem odnieść wrażenie, że tym razem do swoich kompozycji Pernille podeszła z czysto matematyczną precyzją. Nawet wcale przecież nie tak rzadkie improwizacje zdają się być wcześniej ściśle zaplanowane i przetrenowane. Tym samym muzyce brakuje trochę oddechu i luzu. Ale nie zmienia to faktu, że to wciąż jazz na wysokim poziomie.


  
  
  
  
  Magazyn Esensja - Magazyn Esensja nr 1 (CCXXXIII) styczeń-luty 2024
  




  
  

  Tu miejsce na labirynt:Źli dżentelmeni z Berlina

  Sebastian Chosiński

  Sandro Sáez Trio No Perspective
  

  
  Biorąc pod uwagę, że to dopiero debiut Tria niemieckiego pianisty Sandra Sáeza, tytuł albumu  No Perspective  można uznać za mocno prowokacyjny. Gdyby artysta myślał tak naprawdę, zapewne nie trudziłby się z komponowaniem utworów, zbieraniem składu i nagrywaniem muzyki w studiu. Na szczęście zrobił to i od dzisiaj możemy cieszyć się jego awangardowymi improwizacjami.
Ekstrakt: 80%
[image: No Perspective]
Zwyczajowo dniem premier w świecie muzyki jest od wielu już lat piątek. Dlatego parokrotnie musiałem upewniać się, że to nie jest błąd. Że niemiecki pianista Sandro Sáez rzeczywiście zdecydował się skierować debiutancką płytę swojego Tria do sprzedaży nie na koniec, ale początek tygodnia. I nie chce być inaczej! Od dzisiaj możecie więc oficjalnie zaopatrzyć się w wydany przez mającą siedzibę w Kolonii wytwórnię Hey!Blau Records krążek No Perspective. Sáez, mający pradziadków w Rzeszowie, urodził się w Hamburgu i tam zaczynał swoją profesjonalną edukację muzyczną jako słuchacz publicznej Wyższej Szkoły Muzyki i Teatru (2016-2019), po czym przeniósł się do stolicy Niemiec, gdzie z kolei podjął studia pianistyczne w Jazz Institut Berlin (2019-2022). Uczestniczył przy okazji w wielu przeglądach i warsztatach, które odbywały się w Hamburgu, Barcelonie, nowojorskim Brooklynie. Grywał na jednej scenie i w jednych składach z saksofonistą Randym Breckerem, kontrabasistą Dougiem Weissem i pianistą Kitem Downesem. Grze Sáeza przysłuchiwał się, a następnie wystawił mu laurkę sam Richie Beirach  legenda amerykańskiej pianistyki jazzowej, przed laty współpracownik Zbigniewa Seiferta.
Od lat Sandro Sáez jest muzykiem-akompaniatorem, którego można usłyszeć między innymi w międzynarodowych składach The Collective Abroad i folkowo-jazzowym Nordsnø Ensemble. W ubiegłym roku zagrał na płycie Seasons Bastian Menz Quintett; pielęgnuje także jazzowo-hiphopowy (współ)projekt High Sáez, z którym opublikował już dwa wydawnictwa: HighSáez (2019) oraz Realm of Ideas (2022). By jednak wejść do elity, potrzebował własnego, łatwo rozpoznawalnego dzięki nazwisku w nazwie bandu  tak narodziło się Sandro Sáez Trio, którego debiut w postaci No Perspective możemy właśnie wziąć do rąk. Skład grupy uzupełniają kontrabasista Niklas Lukassen, znany z występów w Abisco Lights (Abisco Lights, 2017) i Sörös Pfeil Group (Joint Venture, 2023), oraz perkusista Nathan Ott, który dotąd dał się poznać dzięki płytom nagranym z triami Curious Cave (Varus, 2014) i ekko (Turbulent, 2023) oraz z sygnowanym własnym nazwiskiem kwartetem (Cloud Divers, 2017; Shades of Red, 2020).
Podsumowując: Mamy do czynienia z artystami, którzy są wprawdzie wciąż jeszcze na dorobku, ale mają już pewne doświadczenie. W przypadku Sandra  jak uznał sam pianista  na tyle duże, aby pokusić się o wydanie długiego, niemal siedemdziesięciominutowego albumu jedynie z własnymi kompozycjami. To było spore wyzwanie. Na szczęście  z artystycznego punktu widzenia  zakończone sukcesem! Pianistyka jazzowa ma swoich mistrzów. I do nich niejednokrotnie nawiązuje Niemiec; w niektórych z utworów można znaleźć nawiązania czy to do Billa Evansa, czy też Theloniousa Monka. Tyle że najważniejszymi współczesnymi inspiracjami Sáeza są formacje, na czele których wcale nie stoją pianiści, lecz niemiecki saksofonista Phillip Dornbusch i fiński gitarzysta Kalle Kalima. Gwoli ścisłości należy jednak dodać, że w przypadku Projektora Dornbuscha istotną rolę odgrywa w zespole pianistka Johanna Summer. A że Sandro również nie stroni ani od awangardowych improwizacji, ani od inspiracji romantyczną klasyką  nie ma się co dziwić, że idealnie trafiają w jego gust takie wydawnictwa, jak Re|construct.
[image: ]
Album otwiera kompozycja tytułowa  i jest to bardzo mocne wejście w temat. Początkowe dwie minuty to dźwiękowa orgia z pogranicza awangardy i free jazzu. Później jednak lider tonuje emocje, zwalnia tempo i zaczyna udowadniać słuchaczom, że w czasie studiów z równą uwagą wsłuchiwał się w twórców osiemnasto- i dziewiętnastowiecznych, jak również w mistrzów współczesnej pianistyki jazzowej (to tu po raz pierwszy i nie ostatni przebijają inspiracje Monkiem i Evansem). Co jest istotne, nawet kiedy trio ponownie nabiera intensywności, przez cały czas gra bardzo melodyjnie. Ośmiominutowy Osrams Chimney Sandro zaczyna od delikatnej introdukcji fortepianowej, pełnej niepokojących akordów. Ten nastrój nie opuszcza zresztą kompozytora do końca, choć wcale nie oznacza to, że przez kolejne minuty nic się nie zmienia. Przeciwnie! Sáez wykazuje się prawdziwą maestrią w płynnym przechodzeniu z jednego wątku do drugiego, w ciągłym zmienianiu klimatu i dawkowaniu namiętności. A im bliżej końca, tym bardziej staje się stateczny i wyciszony.
[image: ]
Na tle poprzednich kompozycji początek Sorry for My Language może przyprawić o pełen zaskoczenia uśmiech  tyle w nim nieskrępowanej radości i zachęcających do tańca skoczności. Z czasem jednak trio poważnieje, a na plan pierwszy wybija się prowadzący dialog duet kontrabasowo-perkusyjny, na tle którego z coraz większym zaangażowaniem improwizuje pianista. Deep Down  When Will It Be to zdecydowanie najdłuższa opowieść na płycie i  co tu dużo mówić  najbarwniejsza i najbardziej różnorodna stylistycznie. Z jednej strony tchnąca energią, z drugiej  nostalgicznie romantyczna (także za sprawą potrafiącego powalczyć o swoje Niklasa Lukassena). Sandro Sáez ponownie nie stroni od inspiracji awangardą, chętnie zahaczając o wpływy tak zwanego trzeciego nurtu. Chętnie wchodzi również w interakcje z Nathanem Ottem, od czasu do czasu zastępując Niklasa w roli członka sekcji rytmicznej.
[image: ]
Dla odmiany: najdelikatniejszym i najsmutniejszym utworem na płycie jest stricte fortepianowy Forgiveness, w którym Sandro niespiesznie snuje swoją nastrojową opowieść. Ciekawą konstrukcję ma Bundys Bug, który  wybaczcie mi tę przyrodniczą analogię  przypomina trochę zamknięte w klatce dzikie zwierzę, pragnące wyrwać się na wolność; każda kolejna próba sforsowania przeszkody kończy się jednak dla niego niepowodzeniem. Gdy tylko któryś z instrumentalistów zaczyna się rozkręcać (głównie dotyczy to Sáeza), pozostali powściągają za lejce. W wersji muzycznej ta historia nie jest wprawdzie aż tak dramatyczna, ale nie brakuje w niej mocnych zwrotów akcji, aż do finału, w którym improwizacją raczą nas Lukassen i Ott. Dużo wytchnienia oferuje za to niespiesznie opowiedziany Out of Nothing. Nawet jeżeli w części środkowej trio podkręca tempo, a Sandro staje się zadziorny, w finale muzycy wyciszają wszelkie afekty i koją zmysły czy to melodyjną partią fortepianu, czy też ciepłym brzmieniem kontrabasu. 
W zupełnie odmienne rejony zabiera słuchaczy House of Cards, w którym lider i kompozytor postanowił sobie pofolgować. Stąd pełen energii popis pianisty, któremu towarzyszy raz lekko funkująca, to znów bluesująca sekcja rytmiczna. Z każdą kolejną minutą Sáez dopasowuje się zresztą do kolegów, w zakończeniu biorąc na siebie rolę muzyka rytmicznego. Zamykający album Evil Gentlemen to z kolei wariacja na temat popularnych w latach 50. ubiegłego wieku motywów hardbopowych. Można odnieść wrażenie, jakbyśmy za sprawą wehikułu czasu przenieśli się o siedem dekad wstecz na wschodnie wybrzeże Stanów Zjednoczonych i trafili na występ zespołów Theloniousa Monka, Sonnyego Clarka czy Horacea Silvera. Może i utwór ten znacząco odbiega od tego, co Trio Sandra Sáeza proponowało na No Perspective wcześniej, ale przynajmniej żegnając się z tą płytą, będziemy mieć na twarzy uśmiech, a w sercu ekspresyjny rytm. Udany debiut zespołu, który  miejmy nadzieję  zawita niebawem na koncerty do Polski (obowiązkowo w Rzeszowie!).
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  Europejska dusza, amerykański sznyt

  Sebastian Chosiński

  Susanne Alt Royalty for Real
  

  
  Siódma płyta nagrana przez rezydującą w Amsterdamie niemiecką saksofonistkę jazzową Susanne Alt jest zarazem pierwszą, jaką zarejestrowała ona w Stanach Zjednoczonych i to na dodatek z muzykami amerykańskimi. Był to, jak się okazuje, doskonały wybór. Zawarte na Royalty for Real utwory to wysmakowany post-bop w amerykańskim stylu, podrasowany jednak europejską nostalgią.
Ekstrakt: 80%
[image: Royalty for Real]
Alt. Susanne Alt! Jeśli nosi się takie nazwisko, to, zostawszy muzykiem jazzowym, jaki instrument można / należy wybrać? I chociaż zapewne trudno to uznać za najważniejszy powód, tak się złożyło, że Niemka została saksofonistką. Altową. Urodziła się w bawarskim Würzburgu w 1978 roku, ale od wielu już lat związana jest z Amsterdamem. Dokąd przeprowadziła się jako osiemnastolatka, po ukończeniu studiów w klasie saksofonu w Konserwatorium w Norymberdze (1993-1996). Wybrała Holandię nie bez powodu; chciała bowiem kształcić się dalej. Mając na koncie przyznawaną młodym talentom Nagrodę Siemensa, mogła bez najmniejszego trudu dostać się do amsterdamskiego konserwatorium, w którego murach poszerzała wiedzę przez kolejne cztery lata (1996-2000). Ale i to jeszcze nie był koniec. W 2000 roku powróciła na krótko do Niemiec, tym razem do stolicy, aby zapisać się na Berliński Uniwersytet Sztuk Pięknych (2000-2003). Pęd do poszerzania wiedzy i umiejętności jest w przypadku Susanne wręcz nadzwyczajny.
Z kolejnym dyplomem w ręku przeniosła się ponownie do Amsterdamu i tam mieszka po dziś dzień. Z miejsca zajęła się też projektowaniem swojej kariery. Założyła zespół (w jej Kwartecie znaleźli się jeszcze: pianista Thijs Cuppen, kontrabasista Sven Schuster i perkusista Klaas Van Donkersgoed) oraz własną wytwórnię płytową (Venus Tunes). Z Kwartetem wydała cztery płyty: Nocturne (2004), Delight (2007), On Track (2009) oraz koncertową Live at Bimhuis (2011). Na dwóch ostatnich na perkusji grał już nowy człowiek, Philippe Lemm. W tym momencie Alt doszła do wniosku, że wyrobiła sobie już na rynku zachodnioeuropejskim markę do tego stopnia, iż może zrezygnować z ostatniego członu nazwy grupy, odrzuciła więc Quartet, pozostawiając jedynie własne imię i nazwisko. Łącznikiem  a może cezurą?  między starymi a nowymi czasy stał się udział w nagraniu albumu Temudgin (2011), na którym wspomagała swoim talentem formację Adrián Escamilla Quartet.
Później działała już głównie na własne konto. Longplay How to Kiss (2012) nagrała z wszystkimi muzykami z Kwartetu (Cuppen, Schuster, Lemm), ale do współpracy zaprosiła też kilku innych artystów (między innymi grającego na organach Thijsa Van Leera z legendarnej progresywnej grupy Focus). To było nowe otwarcie. Nowy, poszerzony format. Podczas pracy nad Saxify (2016) przez studio przewinęło się w sumie kilkadziesiąt osób  instrumentalistów i wokalistów. Przedsięwzięcie było godne podziwu, ale także męczące i kosztowne. Może więc z tego powodu, przymierzając się do nagrania kolejnego krążka, Susanne postanowiła powrócić do wcześniejszych doświadczeń i zagrać w składzie kameralnym. By jednak nie powielać schematów, tym razem zdecydowała, że album powstanie w Nowym Jorku i że nagra go z miejscowymi jazzmanami. Tym sposobem 15 i 16 lutego 2022 roku trafiła do studia EastSide Sound, którego stałym bywalcem jest John Zorn.
[image: ]
Kompletując nowy skład, Alt sięgnęła po muzyków, którzy niekoniecznie cieszą się światową sławą, ale są fantastycznymi artystami w swoich specjalizacjach. Na koncie mają po kilkadziesiąt płyt nagranych jako członkowie różnych kolektywów bądź sidemani. To klawiszowiec James Hurt (w przeszłości grywał z saksofonistą Abrahamem Burtonem, trębaczem Duaneem Eubanksem, perkusistami Rashiedem Alim i Adamem Rudolphem), kontrabasista Gerald Cannon (znany ze współpracy z pianistą Anthonym Wonseyem, puzonistą Steveem Davisem, bębniarzem Shingo Okudairą, a na scenie wspierający między innymi legendarnego Elvina Jonesa, perkusistę kwartetu Johna Coltranea) oraz perkusista Willie Jones III (którego lista płac jest tak długa, że jej studiowanie zajęłoby co najmniej kilka godzin). Nie ulega więc wątpliwości, że Susanne Alt sięgnęła po instrumentalistów z najwyższej półki. I to słychać w każdym utworze z płyty Royalty for Real. Jeśli wojaż za Atlantyk miał przynieść muzyce Niemki nową jakość, to tak właśnie się stało. Album przesiąknięty jest bowiem duchem amerykańskiego jazzu z lat 50. i 60. ubiegłego wieku, wpływami hard i post-bopu. A zapewnili to  w największym stopniu  Hurt, Cannon i Jones III.
[image: ]
Na otwarcie albumu Niemka wybrała kompozycję nie swoją, lecz pochodzącą z repertuaru nieżyjącego już amerykańskiego trębacza Roya Hargrovea (1969-2018). Roy Allan ukazał się pierwotnie na wydanej przez niego w połowie lat 90. płycie Family. We wstępie pojawia się drapieżnie brzmiący kontrabas, który wkrótce przykrywają nałożone na siebie postbopowe ścieżki saksofonów  altowego i tenorowego, a całości dopełnia pojawiające się w tle nastrojowe piano Fendera. Warto od razu podkreślić, że James Hurt pełni na Royalty for Real nie tylko rolę akompaniatora, lecz również solisty. Jest więc w zespole de facto postacią numer dwa, często wybijającą się na plan pierwszy. W Royu Allanie jego  lekko funkująca  solówka rozdziela dwie partie Susanne, w których artystka raduje uszy nadzwyczaj melodyjnym passusem. Nie mniej zapada w pamięć saksofonowy lejtmotyw zdobiący Blue Notes & Fairy Tales, który napędza kapitalny dialog Alt z Hurtem. Z niego z kolei w końcówce wyłania się ekscytujący popis na fortepianie elektrycznym, któremu towarzyszy intensywna sekcja rytmiczna.
[image: ]
Rue Lepic to jedna z najsłynniejszych ulic paryskiego Montmartreu. I tak też zatytułowana swoją kolejną kompozycję Niemka. Jakiż to piękny utwór! Toczący się nieśpiesznie, z optymistyczną partią saksofonu i subtelnym pianem Fendera w tle. Urokliwość tematu głównego podkreśla jeszcze zwiewny flet, z którym Alt dołącza do snującego swoją opowieść Jamesa. Na dalszym planie pozostają natomiast Gerald Cannon i Willie Jones III (wspomagani przez perkusjonistę Roberta Glassa), ale to właśnie oni przydają temu utworowi nostalgicznego kołysania. Bel Air Bop to  dla odmiany  numer żywiołowy, klasycznie postbopowy, w którym saksofonowi towarzyszy  tym razem akustyczny  fortepian. Hurt ma tu zresztą ręce pełne roboty; nie tylko bowiem wspiera Susanne, a następnie gra partię solową, lecz także, gdy na plan pierwszy wybija się perkusja Jonesa III, przejmuje za niego obowiązki rytmiczne. Energii nie brakuje również w funkującym Classy Cats, w którym wyraźnie odżywają inspiracje latami 50. i 60. Z tą różnicą, że zamiast fortepianu akustycznego Hurt ponownie zasiada do piana elektrycznego. To plus mocno wyeksponowana, zapętlona perkusja stanowią idealny podkład pod kolejny popis saksofonowy Susanne.
[image: ]
Zaskoczeniem może być pojawienie się w repertuarze płyty The Nearness of You  piosenki Hoagyego Carmichaela (do słów Neda Washingtona), która powstała w 1937 roku na zamówienie studia filmowego Paramount. Pierwotnie miała ona znaleźć się w ścieżce dźwiękowej filmu Romance in the Rough, tyle że ten nigdy nie powstał. Trzy lata później kompozycja wpadła w ręce Glenna Millera, który nagrał ją z towarzyszeniem swojej orkiestry i wokalisty Raya Eberlego. Singiel okazał się wielkim sukcesem, a utwór wyrósł tym samym na jazzowy standard. Wersja zarejestrowana przez Susanne Alt pozbawiona jest oczywiście wokalu, ale to w niczym nie umniejsza jej nostalgicznego piękna. A fakt, że trwa aż osiem i pół minuty  jedynie dodaje jej wartości. To bowiem jedno z najpiękniejszych ośmiu minut, jakie usłyszałem w tym roku na płycie wykonawcy jazzowego (choć konkurencja, mimo że to dopiero początek roku, jest niemała). Na finał Niemka wybrała utwór tytułowy  energetyczny, nieco swingujący, z dominującym saksofonem i eterycznym fletem oraz delikatnie plumkającym fortepianem elektrycznym w tle.
Podsumowując: Wyjazd do Nowego Jorku opłacił się artystce z Amsterdamu. Nie wiem wprawdzie, czy Royalty for Real otworzy przed nią rynek amerykański, ale na pewno ma teraz spore szanse, aby na nim  przynajmniej w swojej niszy  zaistnieć. Będę trzymał kciuki!
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  Non omnis moriar:Orkiestry dęte mają w sobie moc!

  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 płytowy debiut The New Jazz Orchestra Neila Ardleya.
Ekstrakt: 80%
[image: Western Reunion London 1965]
Przed paroma dniami polecałem czytelnikom Esensji debiutancką płytę polsko-amerykańskiego Kwartetu Borysa Janczarskiego, nie bez powodu zatytułowaną Time Remembered (2023). Znalazło się na niej osiem evergreenów jazzowych, spośród których najstarszy powstał w 1932, a najmłodszy  w 1962 roku. Pomysł, na jaki wpadł polski saksofonista, wcale jednak nie jest nowy. Podobny koncept na rozpoczęcie profesjonalnej kariery miał przed sześcioma dekadami brytyjski pianista i kompozytor Neil Ardley (1937-2004), który doszedł do wniosku, że najłatwiej będzie przebić się jego The New Jazz Orchestra, jeżeli sięgnie  oprócz dwóch własnych kompozycji (Shades of Blue i Django)  po znane już tematy jazzowe. Dzisiaj praktycznie każdy z nich to standard, wtedy wciąż jeszcze musiały pracować na swój późniejszy status.
Prowadzona przez Neila Ardleya The New Jazz Orchestra istniała tylko przez siedem lat (1964-1971), nagrywając w tym czasie zaledwie dwa longplaye: Western Reunion London 1965 (1965) i Le Déjeuner sur lHerbe (1969). Dopiero po kilku dekadach jej dyskografia wzbogaciła się o kolejne  tym razem zawierające archiwalia  wydawnictwa, jak Camden 70 (2008), On The Radio: BBC Sessions 1971 (2017) oraz Jazz Calendar: Olympic Studios 66 (2020). Śmierć Orkiestry spowodowana była przede wszystkim odchodzeniem Ardleya od klasycznego jazzu ku tak zwanemu trzeciemu nurtowi, co udokumentowały między innymi płyty Greek Variations & Other Aegean Exercices (1970) i A Symphony of Amaranths (1972). Dzisiaj jednak zajmę się debiutem tego fascynującego big bandu.
Album Western Reunion London 1965 zawiera koncert, jaki zespół zagrał w niedzielny wieczór 14 marca 1965 roku w studiu wytwórni Decca w londyńskim West Hampstead. Wliczając w to lidera, który tym razem ograniczył się jedynie do roli dyrygenta, The New Jazz Orchestra wyszła na scenę w składzie dwudziestoosobowym, w którym znalazły się takie przyszłe tuzy jazzu i rocka, jak Barbara Thompson (saksofon altowy), Ian Carr (trąbka, skrzydłówka) czy Jon Hiseman (perkusja). Uwagę z miejsca przykuwa też fakt, że sekcja dęta liczyła aż piętnaścioro instrumentalistów; do tego doliczyć należy dwóch pianistów (Mikea Barretta i Lionela Grigsona, który zagrał jednak tylko w jednym utworze  If You Could See Me Now) oraz kontrabasistę (Tony Reeves) i bębniarza (wspomniany już Hiseman).
Ardley postanowił zacząć występ utworem Big P, który pięć lat wcześniej ukazał się na longplayu Really Big! amerykańskiej The Jimmy Heath Orchestra. I jest to bardzo mocne otwarcie, znaczone szybkim marszem sekcji rytmicznej i energetycznymi dęciakami. Dzieje się w tym numerze sporo; dość powiedzieć, że w ciągu niespełna czterech minut pojawiają się aż trzy solówki: Trevora Wattsa na saksofonie altowym, Iana Carra na trąbce oraz  w finale  Davea Gellyego na saksofonie tenorowym. Nic więc dziwnego, że po takiej introdukcji zebrana w studiu publika nagrodziła Orkiestrę rzęsistymi oklaskami. Ośmielony tym faktem, Ardley zarządził teraz sięgnięcie po Shades of Blue  własną kompozycję, parę miesięcy wcześniej podarowaną w prezencie Kwintetowi Dona Rendella i Iana Carra, który opublikował ją na swoim płytowym debiucie (nagranym w październiku 1964, ale wydanym już w 1965 roku). W now(sz)ej wersji to utwór równie fascynujący, z przepięknymi powłóczystymi dęciakami i elegijnie brzmiącą trąbką Carra.
So What  ten tytuł, bez wątpienia, zna każdy wielbiciel Milesa Davisa. Wprawdzie w połowie lat 60. wydana w 1959 roku jego płyta Kind of Blue nie miała jeszcze, jak dzisiaj, statusu kultowej, to jednak cieszyła się już sporym powodzeniem, w efekcie czego inni jazzmani chętnie sięgali po jej zawartość. Ardley postanowił rozpocząć ten utwór od mocnego pochodu kontrabasu Tonyego Reevesa i punktowych, nasilających się uderzeń instrumentów dętych, z których wybija się z czasem solowy popis Toma Harrisa na saksofonie tenorowym, płynnie z kolei przechodzący w solówkę Iana Carra na trąbce. I tak aż do przesilenia, po którym na placu boju pozostaje osamotniony Reeves; niebawem dostaje on jednak wsparcie Hisemana i pianisty Mikea Barretta. Na zakończenie powraca natomiast grająca unisono cała sekcja dęta.
If You Could See Me Now to prawdziwa  nawet jak na 1965 rok  staroć. Tadd Dameron skomponował ten utwór niemal dwie dekady wcześniej z myślą o wokalistce Sarah Vaughan. Później był on wielokrotnie nagrywany przez innych wykonawców. Wersja The New Jazz Orchestra obywa się bez śpiewu, ale ten piosenkowy fundament i tak słychać bardzo wyraźnie. Jest przede wszystkim romantycznie i swingowo, a momentami wręcz kołysankowo. Z mniej więcej tego samego okresu pochodzi Tinys Blues Tinyego Kahna, po raz pierwszy nagrany przez orkiestrę Chubbyego Jacksona (prawdopodobnie w 1948 albo 1949 roku). Po nastrojowym If You Could See Me Now tu mamy mocny bop, zagrany w szybkim tempie i po raz kolejny okraszony kapitalnymi solówkami  Gellyego na saksofonie tenorowym oraz Johna Mumforda na puzonie. Co ciekawe, po raz pierwszy (i w zasadzie ostatni) szansę na poważniejsze zaistnienie otrzymuje również pianista.
Drugą stronę wydanego przez wytwórnię Decca longplaya otwiera kolejna kompozycja Milesa Davisa  tym razem jest to Milestone (taki wpisano tytuł) z albumu Milestones (1958). To powrót do bardzo energetycznego bebopu z kapitalnymi popisami solistów. Saksofonista altowy Trevor Watts wcielił się tutaj w Cannonballa Adderleya, trębacz Tony Dudley wziął na siebie rolę graną przez Davisa, natomiast saksofoniście tenorowemu Tomowi Harrisowi przypadło w udziale zmierzenie się z samym Johnem Coltraneem. Jeżeli znacie oryginał, dodajcie do niego jeszcze tło złożone z potężnej sekcji dętej i będziecie wiedzieli, czego spodziewać się po The New Jazz Orchestra. Django to drugie (i ostatnie) dzieło własne Neila Ardleya. Kilkuczęściowe, rozbudowane do ponad dziewięciu minut było zapowiedzią późniejszych ciągotek autora do suit. W nim także, co oczywiste, dominują dęciaki, a na niezależność wybijają się głównie Carr i Gelly.
Biorąc pod uwagę, jak różnorodny repertuar wybrał Ardley na koncert w West Hampstead, można by się spodziewać wszystkiego. A jednak wybór Marii  kompozycji Leonarda Bernsteina z musicalu West Side Story (1957) nieco zaskakuje. Widocznie jednak Brytyjczykowi potrzebny był  tuż przed finałem  nieśpieszny i melodyjny numer, który zapewniał jego muzykom chwilę oddechu. Na zakończenie rozbrzmiewa tytułowy Western Reunion, który lider Orkiestry pożyczył od amerykańskiego saksofonisty Gerryego Mulligana. Po raz pierwszy pojawił się on na jego albumie California Concerts (1955). Dużo w nim optymizmu i radości grania z potężnym  poprzedzonym solówkami Gellyego (saksofon tenorowy) i Mumforda (puzon)  crescendo w finale. Nie da się ukryć, że Neil Ardley bardzo mocno zaakcentował swoje wejście na brytyjską scenę jazzową. I przez kolejne lata będzie nadawał jej ton.
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