


Witajcie!
Minęło już dużo czasu, odkąd ostatni raz miałem okazję napisać

słowo wstępu do OceanZinu – polskiego internetowego magazynu
poświęconego zespołowi N ightwish. Dużo się w tym czasie działo:
wyszedł zarówno nowy album, jak i towarzyszący mu fi lm, zaś Anette
Olzon opuściła zespół. Echa tych wydarzeń znajdziecie w niniejszym
numerze, który jest przy okazji swego rodzaju restartem naszej inicjatywy.
J ak pokazuje ten numer i przyszłe, OceanZin to pismo mające na celu
przede wszystkim dostarczać ciekawe, nietypowe teksty na temat
zespołu. W tym numerze przeczytacie recenzję fi lmu I maginaerum
napisaną przez naczelnego fanklubowego kinomana, dowiecie się, w jaki
sposób suita Song Of Myself z najnowszej płyty nawiązuje do słynnego
poematu Walta Whitmana, a także prześledzicie tory, jakimi toczy się
kariera Erno „Emppu” Vuorinena, gitarzysty N ightwish. Oprócz tego
postanowil iśmy zastanowić się głębiej nad odwiecznym pytaniem „która z
wokalistek jest najlepsza?” i przyjrzeć się utworom wykonywanym przez
wszystkie trzy – a żeby było ciekawiej, zrobil iśmy to z perspektywy
miłośnika każdej z nich. Aby nie być monotematycznymi, postanowil iśmy
w każdym numerze pisać też o twórczości dwóch innych zespołów –
jednego nowoczesnego, w zbliżonej do N ightwish styl istyce bądź
powiązanego z zespołem osobami artystów; drugiego bardziej
klasycznego, należącego do tych starych rockowych bandów, które wbrew
trendom postawiły na kobiecy wokal, przecierając naszej ulubionej fińskiej
kapeli szlaki. W myśl tego planu w tym numerze przygotowaliśmy
recenzję płyty N everworld’s End, wydanej w zeszłym roku przez kapelę
Xandria, jak i podsumowanie twórczości zespołu Renaissance, gdzie
śpiewała niezrównana Annie H aslam. Tekstów jest sporo, a wspomniałem
tylko o części z nich - zatem nie zabieram już ani chwil i więcej Waszego
czasu i życzę miłej lektury!

Fristron
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Gdy dwa lata temu fińska kapela metalowa
Nightwish zapowiedziała nową płytę i realizowany
równocześnie z nią film pełnometrażowy,
środowisko fanów ogarnął entuzjazm. Opinie były
jednak podzielone – od skrajnego pesymizmu
do  hurraoptymizmu – a zespół kazał długo czekać
na możliwość rozstrzygnięcia konfliktu. Za długo,
bowiem wielokrotnie przenoszona premiera
skończyła się dystrybucją ograniczoną do  projekcji
połączonej z koncertem w  Helsinkach, późniejszym
pokazem filmu na  Berlinale, by wydusić z siebie
jeszcze kilka pokazów w  Niemczech i Austrii,
by  wreszcie spocząć na wydaniu na nośnikach
home-media.
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Bogu dzięki muzycy nie zdecydowali się na
produkcję filmu o własnych siłach. Dofinansowani
przez fińskie i europejskie urzędy wynajęli reżysera
teledysków i ludycznych cut  scenek, Stobe Harju,
by przekuł wspólnie z  liderem zespołu Tuomasem
Holopainenem muzyczną wizję w solidny skrypt,
a  następnie ożywił całość na ekranie. Posiłkujący
się kanadyjskim studiem Caramel Films główny
producent, fiński Solar Films, obiecał fanom moc
wrażeń wizualnych i wysmakowaną opowieść.
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Film opowiada historię umierającego
kompozytora i poety Thomasa (alter-ego lidera
kapeli) oraz jego córki Gemmy (pierwowzór
nieznany, Holopainen pozostaje bezdzietny) i ich
skomplikowanych relacji. Akcja toczy się na dwóch
płaszczyznach – w świecie, gdzie uwięziony
w  śpiączce Thomas spoczywa w  szpitalu, a fabułę
wprawia w ruch Gem i dawna członkini zespołu
Toma oraz w realiach snu, gdzie kompozytor
próbuje uporządkować swoje wspomnienia i spleść
ogół życiowych doświadczeń w megalomańską
konkluzję zatytułowaną „Song of Myself”. Całość
sprowadza się do historii o problemach związanych
z  nieprzepracowaną traumą z dzieciństwa
i  przelaniem goryczy na własne dzieci, a „realne”
rozmowy, rodem z telewizyjnych produkcji,
przeplatają się z „wyśnionymi” sekwencjami
w  konwencji teledyskowo-Burtonowskiej.
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To, co rzuca się w oczy, to bogata realizacja
scen świata wyobraźni. Efekty specjalne i sztucznie
wykreowane środowiska nie powalają jak
w  przypadku superprodukcji, ale  niewymagającego
widza z pewnością zadowolą i zachwycą.
Szczególnie sekwencje cyrku grozy czy marszu
stalowych żołnierzyków, które wybrzmiewają tym
piękniej dzięki okraszeniu piękną muzyką.
Niedysponujący wielkim budżetem twórcy
zaprojektowali jednak świetną scenografię, która
bardzo dobrze sprawdza się jako tło dla dużych
planów. Niestety spore braki widać w animacji
postaci i innych pierwszoplanowych efektach. Nie
najlepszą robotę wykonał też montażysta – jego
brak wyczucia kilkakrotnie przyćmiewa dynamiczne
sekwencje i  odbiera sporo smaku i kunsztu
dramatycznym chwilom.
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Wcielająca się w rolę Gem, nieznana
polskiej publiczności, Marianne Farley tworzy
kreację poprawną, choć popadającą w brzydki
manieryzm skrzywdzonego-dziecka/cold-bitch. To
z  jej postacią widz spędza najwięcej czasu - córka
quasi-głównego bohatera jest pragmatyczna i mimo
że, podobnie jak ojciec, nie jest w stanie poradzić
sobie z wewnętrznymi problemami, to jej
dominium jest realny świat - ciężko stąpa po ziemi,
porusza nawet kwestię materialnych problemów
związanych z opieką nad ojcem i wprost
promienieje pewnością siebie, przynajmniej
do  czasu. Królestwem Thomasa jest świat snów -
pojawiająca się w obu wymiarach Ann (alter ego
wokalistki zespołu, przyjmująca tą samą rolę
w  świecie filmu) przyznaje, że to on – Tom -
sprawuje tu nad wszystkim kontrolę, a wznoszący
się nad wyśnionym lądem rollercoaster symbolizuje
zarówno przebieg życia Thomasa, jak i jego
poplątany umysł – budowla podupada, a oniryczny
odpowiednik lekarza próbuje ją odbudować.
Właściwie to „Imaginaerum” aż kipi od symboliki
– tego poniekąd wymaga forma, bowiem nie tylko
realni bohaterowie, ale i wydarzenia czy przedmioty
przyjmują swoje odbicia w fantazjach Toma.
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Część z metafor jest łatwa do odczytania, niektóre
wręcz łopatologicznie rzucone w widza, ale inne
pozostaną chyba zagadką dla wszystkich prócz
najgorliwszych fanów fińskiego zespołu.

Mimo sprawnie zrealizowanych efektów
specjalnych i świetnych fragmentów czysto
muzycznych film równie dobrze sprawdza się,
gdy  uderza w tony rodzinnego dramatu! Choć
rzeczywiście zbyt często sprowadza się do prostych
schematów znanych z produkcji realizowanych
bezpośrednio na szklany ekran, to bardzo dobrze
zarysowane są relacje między ojcem a córką. Ich
konflikt wydaje się całkiem przekonywujący, a fakt,
że w trakcie całego filmu nie spotykają się
bezpośrednio tylko pogłębia udane zarysowanie
skomplikowanego związku. Co więcej, fabuła
przyjmuje taki, nieco oklepany, kształt, że w miarę
posuwania się akcji po kawałku odkrywamy
tajemnicę ich tragedii, a próby domyślenia się
prawdy przez widza – w połączeniu z odczytaniem
dwuświatowej symboliki - stanowią dla niego niezłą
frajdę.

High Fantasy Musical
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Muzyka powinna stanowić tętniący krwiobieg całego filmu, można by się jednak kłócić, czy spełnia
to zadanie. Materiału wyjściowego było sporo, chyba jednak za dużo. Często pojedyncze melodie pojawiają
się na chwilę, mając podkreślić klimat sceny czy nawet paru ujęć, ale natychmiast są zastąpione innym
dźwiękiem, potem pojawiają się piosenki i  milkną, by wybrzmieć ponownie za kilka minut. Dziesiątki
motywów powracają w kółko, być może kryje się za tym słuszny koncept lejtmotywów (znany przede
wszystkim z sagi „Gwiezdnych wojen”), ale w „Imaginaerum” miast wrażenia spójności głównie konfunduje
widza, co w połączeniu z często karkołomnym montażem pozostawia złe wrażenie. Czy ktoś zbyt lubi swoją
muzykę i nie może się oprzeć pokusie, by „nie zagrać” którejś nuty?

Na pochwałę z pewnością zasługują starania twórców, by swoją opowieść przenieść na ekran w
fachowej formie. Nie chcieli jednak czekać na twórcę, który w mistrzowskiej formie zekranizuje ich
koncept  album niczym „The Wall” czy „Tommy’ego”; woleli załatwić sprawę szybko i po swojemu, mając
pełną pieczę nad produkcją, a nawet wcielając się w  niektórych bohaterów. Debiutujący pełnym metrażem
Stobe Harju bądź co bądź wychodzi z produkcji obronną  ręką  – jego doświadczenie przy dynamicznych
formach objawia się sprawnie zrealizowanymi i głęboko oddychającymi wizualnymi środkami wyrazu
sekwencjami muzycznymi, natomiast oryginalna spójność dramatycznego konceptu odwdzięcza się trochę
sztampowymi, ale poprawnymi sekwencjami klasycznego kina.

polityk2
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Odejście
Anette

1 października 2012 roku to dzień, który niewątpliwie wstrząsnął społecznością
fanów zespołu Nightwish. Z niejasnych przyczyn zespół opuściła Anette Olzon. Na
oficjalnej stronie zespołu oraz na profilu na Facebooku zostało umieszczone oświadczenie
prasowe, którego zapewne nikt się nie spodziewał:
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Kolejny rozdział w opowieści pisanej przez
Nightwish dobiegł dziś końca. Nightwish oraz Anette
Olzon zdecydowali się zakończyć współpracę
za obopólną ugodą, dla dobra wszystkich
zaangażowanych stron. W ostatnich czasach
niepokojąco jasne stało się, że obrany kierunek
i potrzeby zespołu stoją ze sobą w konflikcie,
co z kolei doprowadziło do rozłamu, po którym
nie mogliśmy się otrząsnąć. Nightwish nie zamierza
anulować żadnego z nadchodzących koncertów
i żeby móc tego dotrzymać, zdecydowaliśmy się
występować z wokalistką zastępczą, od występu
w Seattle 1 października 2012 począwszy. Mowa
o Floor Jansen (ex-After Forever, ReVamp)
pochodzącej z Holandii, która wspaniałomyślnie
dołączyła, by pomóc nam w realizacji światowej trasy
Imaginaerum. Jesteśmy silnie oddani tej podróży, tej
duchowej wyprawie i jesteśmy pewni, że poprowadzi
to wszystkich ku lepszej przyszłości. Nie ustajemy
w ekscytacji nad oczekującą nas przygodą i jesteśmy
niezwykle dumni z dwóch przepięknych albumów
i nadzwyczajnych koncertów, którymi mogliśmy się
dzielić.

Nightwish i Anette Olzon



Reszta zespołu zdecydowała, że oświadczenie

jest wystarczające i nie mają zamiaru zdradzać więcej

szczegółów w żadnym z wywiadów. W fanowskiej

społeczności rozpętała się burza, a z powodu braku

ujawnienia bezpośredniej przyczyny odejścia wokalistki jak

grzyby po deszczu zaczęły wyrastać teorie spiskowe,

według których Anette opuściła NW ze względu na

problemy zdrowotne bądź konflikty w zespole. Kilka dni

przed końcem swojej współpracy z Nightwish wokalistka

trafiła do szpitala, a na koncercie zastąpiły ją dziewczyny

z kapeli supportującej grupę podczas amerykańskiej trasy

koncertowej. To nie spodobało się Anette, która na

swoim blogu wyraziła dezaprobatę i żal do zespołu, że

zdecydował się na taki krok. Zdaniem fanów mogła to

być pośrednia przyczyna opuszczenia zespołu. Mimo

wszystko następnego dnia Nightwish zagrał koncert i

wszystko wskazywało na to, że sytuacja w zespole jest już

unormowana. Niestety kolejnego dnia światło dzienne

ujrzało wyżej zamieszczone oświadczenie prasowe, które

zszokowało fanów. Osobiście, jako fan Anette, byłem

zdruzgotany tą wiadomością i kompletnie nie wiedziałem,

co o tym myśleć. Zaskoczeniem było również, że na

Imaginaerum World Tour Anette została błyskawicznie

zastąpiona przez Floor Jansen, co sugerowało, że odejście

było już zaplanowane od jakiegoś czasu. Sama Floor
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przyznała w jednym z wywiadów, że już kilka miesięcy

przed rozstaniem zespołu z wokalistką wiedziała

o  wszystkim, a jej dołączenie do NW było zaplanowane

na okolice listopada. Anette również napisała krótką

notatkę na swoim blogu, w której podziękowała

wszystkim swoim fanom oraz oświadczyła, że kończy

pisanie swojego osobistego bloga, ponieważ pisała go

jako wokalistka Nightwish. Pod tym oświadczeniem

otrzymała mnóstwo pozytywnych komentarzy i, jak

sama przyznała, była bardzo wzruszona reakcją swoich

fanów. Napisała również, że jak tylko ochłonie, to wróci

do blogowania. Jakiś czas później Anette wznowiła

pisanie i poza opisywaniem swojego codziennego życia

oraz poruszaniem kwestii prześladowań jej blog stał się

ważnym narzędziem komunikacji z fanami.

Odpowiadała na wiele komentarzy, dzięki którym

poznaliśmy sporo informacji na temat albumu, nad

którym pracuje i ma zamiar wydać go w okolicach

2014 roku. Będzie on zupełnie inny niż to, co tworzyła

wcześniej z Nightwish - Anette zdradziła, że będą to

w  dużej mierze spokojne kompozycje. Z końcem

listopada wokalistka wystąpiła również na jednej

z  okolicznych uroczystości, zorganizowanej z okazji

otwarcia nowej areny w Helsingborgu, gdzie zaśpiewała

dwa nowe utwory z nadchodzącego wydawnictwa -

"Watching Me From Afar" oraz "Like a Show Inside My

Head". Na początku roku fani poznali również

prawdziwą przyczynę odejścia Anette z zespołu: okazało

się, że wokalistka jest w ciąży ze swoim życiowym

partnerem Johanem! Wokalistka urodziła kolejnego

synka - Mio. Początek roku przyniósł również kolejne

demo w nieco bardziej rockowym stylu - "Falling" .

Mimo wielu obowiązków macierzyńskich Anette nie

zaprzestała prac nad albumem, a na blogu często

wspomina o pracach nad utworami. Ma już nagrane

kilka piosenek, przy których pomaga jej Niclass -

przyjaciel z byłego zespołu. Jakiś czas temu natknąłem

się w internecie na informacje na temat wydania i tytułu

płyty. Miałaby ona być wydana w 2013 roku i nosić

tytuł "Lost on Life Street" , jednak nie są to

potwierdzone informacje i należy je traktować

wkategorii plotki. Poza informacjami dotyczącymi

albumu Anette oświadczyła również, że pisze swoją

biografię dotyczącą okresu współpracy z NW. Będzie

ona oparta na pamiętniku, który prowadziła podczas

tras koncertowych. Zostaną w niej opisane wszystkie

wzloty i upadki oraz przeżyte w trasach ciężkie chwile.

Oskar
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Trzy Oblicza Nightwish
Dyskusje o tym, która z wokalistek spisuje się lepiej w Nightwish, ciągną się od

momentu przyjęcia do zespołu Anette Olzon. Ostatnio smaczku w tym sporze dodało kolejne
przetasowanie za mikrofonem, w ramach którego Szwedka opuściła zespół, oddając pola na
Imaginaerum Tour Floor Jansen. Postanowiliśmy porównać wykonania kilku utworów, które
śpiewały wszystkie trzy panie. Aby nie popaść w  ostry subiektywizm związany z preferencjami
co do wokalistek, zestawiliśmy ze sobą trzy punkty widzenia – do głosu dojdzie tak miłośnik
Tarji (Ivanhoe), Anette (kolektywnie – Siren i Dave_MaxXx) i Floor (polityk2). Zapraszamy
do lektury!
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IVANHOE Ghost Love Score to nie tylko kompozycyjnie najlepszy utwór w dorobku Nightwish, ale również

numer, który stanowi nie lada wyzwanie dla wokalistek, które mają go wykonać na żywo. Tarja radzi

sobie w tej wersji koncertowej bardzo dobrze z odśpiewaniem go na żywo. Nie eksperymentuje

zbytnio, lecz w przeważającej większości trzyma się wersji albumowej. Wysoki poziom, jaki trzyma

przez cały utwór, utrudnia wyłonienie szczególnie udanego fragmentu tego wykonania, ale wydaje

się, że najbardziej na pochwałę zasługuje element drugiej części utworu, bezpośrednio po

fragmencie instrumentalnym. Śpiewając i przeżywając utwór, z werwą i ekspresją sceniczną na miarę

śpiewaczki operowej, Tarja wkłada wiele emocji w przekazanie klimatu tego utworu publiczności

i  słuchaczom, co zdecydowanie kłóci się ze stereotypem scenicznego lodowca, jaki czasem się

w  odniesieniu do niej pojawiał.

W wykonaniu Anette słychać bardzo duże zaangażowanie, ale mimo tego naprawdę dobrze radzi

sobie tylko w części po pierwszym refrenie (przed częścią instrumentalną w środku utworu). Ten

fragment nie wymaga sopranu lirycznego, gdyż śpiewa się go stosunkowo nisko. Dlatego też Anette

może wykonać go w sposób naturalny dla siebie; jej ciepły głos oraz wolne metrum znakomicie

tutaj do siebie pasują. W refrenie niestety słychać, że nie jest to utwór dla niej, podobnie jak

w  „eksplozyjnej” części pod koniec utworu. Niedopasowanie wokalistki i materiału do zaśpiewania

najlepiej ilustrują końcowe dwie minuty utworu, w którym Anette usuwa się w cień i pozwala przez

pewien czas grać tylko playbackowi, co wykonaniu akurat wychodzi na plus, ale o jej roli w tym

numerze dobrze nie świadczy.

Zupełnie inna jest wersja Floor Jansen, która w tym numerze pokazuje całą swoją klasę i to

we  wszystkich elementach utworu. Ilość modyfikacji, jakie wprowadza do swojej interpretacji Ghost

Love Score jest optymalna; dodaje trochę ozdobników, ale generalnie trzyma się wiernie linii

melodycznej. W ostatniej części utworu Floor wznosi się na wyżyny; najpierw wspólnie z chórkiem,

który odtwarzany jest z playbacku, perfekcyjnie wykonuje wokalizę staccato, a potem zachwyca

widownię oraz słuchaczy tego nagrania kilkoma równie znakomitymi wysokimi dźwiękami.

SIREN Na wstępie zaznaczę, że jest to jeden z najczęściej odtwarzanych przeze mnie utworów w dorobku

Nightwish.

Tarja: właściwie ciężko mi jej coś zarzucić w tym wykonaniu, chociaż akurat w omawianym tu

nagraniu z Masters of Rock nie bardzo wyszedł jej fragment „Bring me home or leave me be(…)”;

na innych nagraniach jak dla mnie śpiewała go lepiej. I ostatnie wykonania refrenu nie brzmią za

bardzo jak Tarja.

Anette: Anette radzi sobie z tym utworem, ale na swoje możliwości. Ciekawym zabiegiem jest

„falowanie” fraz, np. w refrenie. Jednak, nawet jak na moje niedoświadczone wokalnie ucho, zabieg

ten jest konieczny, żeby Anette poradziła sobie jako tako z tym kawałkiem. Ładnie radzi sobie

z  fragmentem po drugim refrenie: „A siren from the deep came to me (…)” . Natomiast przy

„Bring me home or leave me be(…)” jej kombinowanie z zaśpiewaniem tego inaczej wychodzi jak

dla mnie beznadziejnie. Dalej niestety jest już tylko gorzej: u Anette włącza się syndrom

“krzyczenia” zamiast śpiewania, znany nam z początku trasy DPP. Moim zdaniem ten utwór jest zbyt

ciężki dla Anette i jej możliwości wokalnych.

Floor: Ostatnimi czasy najczęściej słuchane przeze mnie wykonanie tego utworu. Floor ubrała go

w  dodatkowe emocje, śpiewa go niesamowicie, a zarazem jakby z ogromną łatwością. Świetna

końcówka, o którą nie pokusiła się nawet Tarja - można dostać dreszczy. Jak dla mnie ta wersja to

numer jeden.

Ghost Love Sscore
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POLITYK2 Jakim magicznym sposobem porównywać z występem Tarji aranżacje tego utworu, kiedy jest to

jeden z tych numerów, w których pierwsza wokalistka najdobitniej wykazała wszystkie swoje

umiejętności i talent, a sam zespół na długie lata wyznaczył standardy złożonych utworów

dojrzałego metalu symfonicznego? Tak naprawdę trudno tu przeceniać Tarję - wykonanie studyjne

jest perfekcyjne, a i koncertowym wcale niewiele brakuje. Największą zaletą wykonania Anette jest

to, że się go podjęła. A to, że z wyzwania wychodzi z tarczą, było sukcesem, którego chyba nikt się

nie spodziewał. Anette dodaje olbrzymiego uroku całemu mostkowi od "Redeem me" -

w  porównaniu z jej interpretacją ten sam fragment śpiewany przez Tarję wydaje się wymuszonym,

zbędnym balastem przed wielkim finałem. Anette rzecz jasna potyka się w pierwszej połowie

utworu, boi się ruszyć cokolwiek, więc zostawia tak jak było i oczywiście nie jest w stanie podołać.

Później jest coraz lepiej, nawet wokalizy-fanfary się sprzedają, bo ładnie je podpina pod swój talent.

Zaraz... talent? Talent to my jej przypisywaliśmy jeszcze rok temu. Potem nadeszło spełnienie

marzeń - wykonanie monumentalnego Ghost Love Score na żywo, które nie boi się igrać

z  kanoniczną interpretacją, a do tego opiera się nawet najsurowszej krytyce. W pierwszych minutach

Floor dzielnie wybrania każdą nutę i to z jaką lekkością! Anette bała się chyba coraz bardziej

z  każdym następnym taktem, zaś Jansen mogła w każdej chwili wybrnąć z nawet najbardziej

kłopotliwych wyżyn. Osobiście mam wrażenie, że nawet się hamuje, dodałaby od siebie coś jeszcze,

ale chyba zespół - lub ktoś z zespołu - nie chciał, żeby za daleko odleciała. Tam gdzie Finka i

Szwedka zaliczają swoje największe popisy, Holenderka przebrzmiewa zgrabnie, ale bez fajerwerków,

jednak gdy nadchodzi moment na jej własny pokaz, nie zostawia na konkurencji suchej nitki...

IVANHOE Tarja Turunen w swoim wykonaniu Wishmaster prezentuje bardzo dobry poziom. Jej interpretacja

tego numeru na żywo jest typowo operowa, co znakomicie kontrastuje z powermetalową warstwą

instrumentalną tego kawałka. Imponują wysoko wyciągnięte „górki” w zwrotce oraz dynamiczny

i  dobrze modulowany wokal. Dykcja oraz wymowa, które były jej wadami podczas występów

na  żywo, tutaj wypadają również dobrze. Takie wykonanie Wishmaster przez wokalistkę, która utwór

śpiewała również na albumie, ustawia poprzeczkę wysoko i stwarza nie lada wyzwanie dla kolejnych,

które podejmą się tego zadania.

Znając uwarunkowania wokalu Anette Olzon, nawet przed przesłuchaniem numeru mogliśmy już

wiedzieć, że nic podobnego do oryginału nie usłyszymy. W refrenie Anette wspomaga drugi wokal

Nightwish - Marco Hietala. Jest to zabieg konieczny, bo druga wokalistka w historii zespołu nie ma

po prostu takiej mocy w swoim głosie jak Tarja. Dlatego też utwór zaśpiewany jest niżej, a zwrotka

(zwłaszcza pierwsza) jest momentami bardziej wykrzyczana niż zaśpiewana. Najmniejszy rozdźwięk

między wersją Tarji i Anette słychać w najmniej wymagającej pod względem wokalu części utworu -

fragmencie po pierwszej solówce gitarowej, z kolei zarówno zwrotki, jak i refren wykonane są przez

Anette w najbardziej oryginalny sposób; są jej własną interpretacją tego klasycznego dla repertuaru

Nightwish numeru. Ogólne wrażenie jest takie, że generalnie przez wokal Anette numer staje się

mniej operowy, a bardziej hardrockowy. Najtrudniej skomentować wersję w wykonaniu Floor Jansen

ze względu na najsłabszą jakość materiału audio. Stylistycznie można ją sklasyfikować między

dwoma poprzednimi interpretacjami tego numeru. W refrenie słychać podobieństwo

do  oryginalnego wykonania, gdyż śpiewany jest on wysoko, bardziej operowo, przez co można

odnieść wrażenie, że dano po prostu ten numer do zaśpiewania profesjonalistce, która się

ze  swojego zadania wywiązała bardzo dobrze. Zwrotka z kolei różni się pod tym względem, gdyż

Floor wzbogaca ją o parę własnych ozdobników.

Wishmaster
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POLITYK2 Tarja sprawdza się w tym numerze doskonale, trzeci album to jeszcze chyba czasy, w których dobrze

dogadywała się z zespołem i współpracowała przy tworzeniu utworów, możliwe więc, że

Wishmaster to po części jej dzieło. Tak naprawdę Turunen potrafi nadać niezwykły kształt temu

utworowi, dając mu na koncertach formę metalowego killera. To zupełnie nie jest bajka Anette, jej

zawodzenia i  sceniczne zagrywki dobrze sprawdzają się przy numerach z Once, najlepiej wypadają

rzecz jasna przy Imaginaerum, ale styl sprzed Century Child jest dla niej chyba tak odległy, że nie

była w stanie naciągnąć numeru pod swoje umiejętności. Jakoś to przecież wychodzi, bo i

instrumenty walą jak oszalałe, i chóry się drą, coś tam poskrzeczy, ludzie poskaczą i się potłuką,

wszyscy zadowoleni. Floor szlaki w symphonicu przecierała już jako 16-latka od 1997 roku, i mimo

że style After Forever i Nightwish różniły się od siebie znacznie, to na pewno, wydając już Prison of

Desire oraz  Decipher, zespół znał świetnie osiągnięcia Finów, w tym również Wishmaster. Z

pewnością, tak jak Simone Simons, Jansen podśpiewywała sobie Nightwish przez całe lata. To

niemal widać na  scenie, przy tym kultowym utworze Floor czuje się niemal jak ryba w wodzie - to

powinien być sygnał dla zespołu, że może na koncertach śmiało sięgać po utwory nawet sprzed

2002 roku. Szkoda, że Marco się tak wydziera w refrenie, Floor sama może pociągnąć cały numer,

szczególnie z  tak licznym, jak zawsze podczas tego numeru, udziałem publiczności.

SIREN Tarja: Omawiane tu wykonanie pochodzące z From Wishes to Eternity to zdecydowanie jeden

z  najlepszych „Wishmasterów” w Tarjowym dorobku, czuć w nim energię i swobodę w głosie Tarji,

podoba mi się od pierwszego Wishmaster aż do ostatniego.

Anette: niestety w refrenie Anette jest prawie zagłuszona przez Marco, chociaż i tak wydaje mi się,

że znowu bardziej krzyczy niż śpiewa. Po refrenie wstawki „Elbereth, Lorien” nigdy jej nie

wychodziły zbyt dobrze, chociaż i tak śpiewa je lepiej niż na początku trasy Dark Passion Play.

Zwrotki w jej wykonaniu jak dla mnie są poprawne, najlepiej wychodzi jej „Wishmaster/Crusade for

Your will (…)”.

Floor: to kolejny przykład na to, jak swobodnie Floor czuje się w utworach pisanych pod Tarję.

Czekam z niecierpliwością na nagranie HD, bo nawet w tym nagraniu słychać, że Floor spisuje się

na  medal.

IVANHOE W tym zestawieniu Planet Hell to specyficzny numer, gdyż ze względu na dość sporą ilość partii

wokalu męskiego trzeba się szczególnie przyjrzeć współpracy każdej z wokalistek z Marco Hietalą.

W  wykonaniu Tarji wyróżnia się szczególnie kontrast pomiędzy jej operowym wokalem i głosem

Marco, który śpiewakiem z opery zdecydowanie nie jest. Szczególnie ten rozdźwięk słychać

w  refrenie, który jest śpiewany na dwa głosy. Nie zachwyca parę fonetycznych wpadek, które się tu

i ówdzie u Tarji pojawiały podczas występów na żywo. Tak też jest tutaj; wymowa samogłosek

(głównie 'e' oraz ' i' ) w kilku miejscach jest niepoprawna. Wersji z udziałem Anette nie można

bezpośrednio porównywać z innymi wykonaniami, gdyż nie jest to typowy numer zaśpiewany

na  koncercie, lecz na żywo w studiu. Z pewnością ma to też wpływ na to, że wokalistka śpiewa tutaj

miejscami znacznie wyżej niż zwykle i pozwala sobie na dość odważne interpretacje linii

melodycznej. Pozytywnie odbieram to, że w miejscach, w których nie czuje się pewnie i na siłach,

jak np. bezpośrednio przed solówką syntezatorową, po prostu sobie odpuszcza wyciągnięcie

pewnych nut i w ten sposób dopasowuje ten numer do swoich warunków głosowych. Trzeba jeszcze

dodać, że fonetycznie wypada znacznie lepiej niż wykonanie Tarji, natomiast w duecie z Marco ten

utwór zyskuje inny wydźwięk ze względu na to, że zarówno wokalistka, jak i wokalista nie mają

operowych głosów. W efekcie tego zanikają wprawdzie kontrasty, ale utwór nie staje się mimo tego

monotonny.

Planet Hell
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IVANHOE
(cd.) Wykonanie, w którym czuć największy powiew świeżości to wersja z udziałem Floor Jansen.

Słychać wyraźnie, że naprzemiennie występujące w zwrotce i w refrenie takty o odpowiednio

dłuższych i krótszych wartościach nut pasują do jej stylu śpiewania. Dodatkowo jej wokal ma taką

„siłę przebicia”, że ani przez moment nie jest w cieniu charakterystycznego męskiego głosu

Nightwish. Na plus zaliczam także to, że z dużym wyczuciem na przemian raz dopasowuje się

do  linii melodycznej utworu, a raz wzbogaca ją o parę swoich charakterystycznych ozdobników.

POLITYK2

DAVE_MAXXX Tarja: pierwsze, co razi mnie po przesłuchaniu wykonania Tarji, to słynny " irytujący fragment" przy

" in iwri day" oraz "yir" (year). Sprawia to, że piosenka może być dla wielu osób po prostu

niesłuchalna. A szkoda, bo Tarja wokalnie spisała się w tym utworze świetnie. Stworzyła naprawdę

dobry duet z Marco.

Anette: jest to jeden z najczęściej słuchanych przeze mnie utworów. Zawsze lubiłem udany duet

wokalny Marco i Tarji. Słuchając Anette, stwierdzam, że jest to bardzo dobre wykonanie. Szwedka

zaczyna dobrze, przy "Not even crossroads to choose from" słychać małe załamanie głosu. Dalej

jest już tylko lepiej - z fragmentem "Behold this fair creation of God" Anette nie miała większych

problemów. Jeden z lepiej wykonanych fragmentów to według mnie "This everyday hell of my

kingdom come" - wiele ludzi może sugerować, że jest to krzyk, ale dla mnie jest to po prostu

wyciągnięcie. Od fragmentu "My 1 st cry neverending(...)" Anette nie ma żadnych problemów.

Dobry duet Anette z Marco przy "Save yourself (...)" i kolejne wyciągnięcie w postaci " In hope, in

love" oraz ostatniego "mysterious ways" . Według mnie wykonanie Szwedki odświeżyło ten utwór,

nadało mu nowego charakteru.

Floor: I znowu Holenderka dała od siebie pazura. Zmieniała głos z drapieżnego na delikatny, co

sprawiło, że piosenka stała się jeszcze ostrzejsza. Jest to jedne z lepszych wykonań Floor. Brawo!

Zawsze miałem wrażenie, że w tej kompozycji, podobnie jak w Dark Chest of Wonders, żeński

wokal w końcu w Nightwish zagrał drugie skrzypce. Brawurowe ogranie orkiestry i chórów na Once

pokazało przecież, że może zaskoczyć niejednego wyjadacza. Czyżby Tarji momentami brakowało

tchu, czyżby po krzykach nie zdążyła odetchnąć, a w szybkich fragmentach ledwie dotrzymywała?

Czyżby widowni to nie obchodziło? Czyżby kogokolwiek to dziwiło? Anette już z pewnością nie

podołałaby morderczemu tempu i wymaganiom melodii, żwawo ucieka w swój największy atut -

interpretację ocierającą się o niemal teatralny występ; w pierwszej połowie cwanie chce snuć

opowieść o "all the bloodred carpets" , a na końcu ma do pomocy Marco, więc obojętnie

jak  zaśpiewa, to i tak nikt nie wychwyci niuansów - szczególnie na koncercie. Kiedyś mogło mi się

wydawać, że, biorąc pod uwagę doświadczenia Floor w After Forever i późniejsze, akurat ten

numer był jej pisany, ale tu też byłem w błędzie. Prawie nigdy linia melodyczna nie pozwala jej

pociągnąć śpiewu, musi trzymać się tempa i wychodzi jej to lepiej, niż Anette - nie potrzebuje

szukać drogi naokoło, ale też nie prezentuje oryginalnej interpretacji., choć znów znajduje trochę

okazji w ostatniej partii utworu, żeby się popisać.

The Siren
IVANHOE Po kilkukrotnym przesłuchaniu wykonania The Siren przez Tarję po prostu nie może być innego

wniosku poza tym, że jest to jeden z popisowych numerów tej wokalistki. Ze wszystkimi

'smaczkami' i ozdobnikami, które nadają urok temu utworowi, Tarja radzi sobie bardzo dobrze.

Partie staccato zaśpiewane są z dużą dokładnością i odpowiednią modulacją wokalu, w drugiej części

utworu (w zwrotce) mi osobiście śpiew wokalistki przypomina zaklinacza węży, co nadaje

dodatkowo klimatu tej – jak na Nightwish – i tak już dość egzotycznej kompozycji. Profesjonalizm

i odpowiedni 'warsztat' są nieodzownymi elementami wymaganymi podczas wykonywania tego

utworu, dlatego też Tarja może w nim pokazać wszystkie swoje zalety.
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DAVE_MAXXX

IVANHOE
(cd.) Słuchając wykonania Anette, można sobie zadać pytanie, dlaczego w ogóle zespół włączył ten

numer z nią do repertuaru koncertowego, gdyż ze względu na uwarunkowania swojego wokalu

Olzon sobie z nim zupełnie nie radzi. Słychać to już po pierwszych taktach, w których nie jest

w  stanie wykonać efektu staccato, stanowiącego w końcu kluczowy element utworu. Zamiast tego

całkowicie zmieniona jest linia melodyczna, przez co przypomina bardziej zawodzenie niż śpiewanie.

W celu „zretuszowania” jej niedociągnięć dodany został ponadto krótki voiceover z playbacku.

W  efekcie tych zmian najlepsze fragmenty utworu to te, w których żeńskiego wokalu w ogóle nie

ma, gdyż nawet partie wykonane w duecie z Marco są po prostu słabe u Anette. The Siren to

ewidentnie nie jest utwór dla  niej.

Floor Jansen jako sprawdzona wokalistka w kilku zespołach i projektach muzycznych radzi sobie

z  tym numerem znacznie lepiej. Na jej potrzeby nie było konieczne przerabianie linii melodycznej,

dźwięki są prawidłowo zaśpiewane z efektem staccato (choć konieczność obecności ozdobnika na

końcowej nucie w tym fragmencie jest naprawdę dyskusyjna). Partia wokalna Floor, która jest tłem

dla śpiewu Marco, w drugiej części utworu również wypada bardzo dobrze i stanowi udane tło dla

męskiego wokalu w tym numerze, zresztą całą współpraca obu głosów wypada tutaj bardzo dobrze.

Anette: jeden z pierwszych "orientalnych" utworów Nightwish. I muszę przyznać... że wolę

oryginał. Do tego utworu pasuje spokojny, nostalgiczny wokal, przypominający mitologiczną syrenę.

Słynne "Heeeiyaiyaiya" w wykonaniu Anette pasuje tu jak pięść do oka. Po nieudanej zwrotce

nadchodzi refren tworzony przez duet Marco-Anette. Nie przypadł mi on jednak do gustu - słychać

tu wyraźnie nieudane połączenie linii wokalnych, które sprawiają, że staje się on chaotyczny

(np.   " I   hear but how will I see"). Dla poprawy nastroju stwierdzam, że popisowy śpiew w środku

utworu wyszedł Anette nawet dobrze. Niestety, szybko się on kończy i przechodzi do ostatniego

refrenu, który po raz kolejny okazuje się klapą. Jak widać, nie wszystkie piosenki nagrane z Tarją

powinny być wykonywane ze Szwedką. Na szczęście na trasie Imaginaerum Anette z większością

utworów radziła sobie bardzo dobrze - do tego grona nie powinno być jednak zaliczana "Syrena" .

Tarja i Floor: właśnie w tych wykonaniach jest to, czego brakuje mi w interpretacji Anette -

delikatności i mistyczności. Obydwie z wokalistek poradziły sobie z tym utworem bardzo dobrze.

Floor nie skopiowała odgłosów syreny od Tarji, lecz zinterpretowała je po swojemu, z lepszym

efektem niż "Heeeiyaiyaiya" . Wykonanie Tarji jak i Floor jest wg. mnie bardzo dobre, dając temu

utworowi to, co bardzo w nim lubię - piękny głos i niesamowitą atmosferę.

POLITYK2 Wokalizy Tarji robiły zawsze wielkie wrażenie, włączono je później jako część tła orkiestrowego,

kiedy śpiewała Anette, zostają też teraz. Tarja też świetnie opanowała syrenie zawodzenie, a poza

tym utwór nie daje już przecież pola do popisu. Dla pani Olzon należą się ponownie brawa za to,

że  porwała się z motyką na słońce i znów wybrnęła. Choć raz zawodzenie wychodziło jej lepiej,

a  czasem zostawało z tego ŁAA-łaa-ŁAA... Niestety nagrania z wykonaniem Floor są w takim

stanie, że trudno nawet orzekać, wydaje się, że całkiem nieźle poradziła sobie z oboma wokalizami,

być może robi to jeszcze lepszy efekt. Niestety przekonamy się chyba dopiero po wydaniu koncertu

na Wacken.

IVANHOE Wykonanie Ever Dream przez Tarję wyróżnia się od pierwszego przesłuchania dużą wiernością

oryginalnej wersji z albumu, co może – zależnie od oczekiwań słuchacza co do nagrań

koncertowych – zostać odebrane pozytywnie lub negatywnie. Co zdecydowanie należy zaliczyć

na  plus, to prawie perfekcyjny, technicznie czysty śpiew, zarówno w niskich, jak i wysokich partiach.

Poza tym imponuje również to, że wokalistka sprawia bardzo pewne wrażenie podczas każdej nuty;

słychać doskonałe opanowanie materiału oraz świadomość swoich możliwości.

Ever Dream
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IVANHOE (cd.) Pochwalić trzeba także udaną współpracę z Marco Hietalą, drugim wokalistą, z którym Tarja –

szczególnie w  końcowej części utworu – bardzo dobrze się uzupełnia.

Ze względu na średnio wymagającą linię melodyczną Ever Dream utwór ten nie wymaga

od  wokalistek innych niż Tarja zbyt wielu zabiegów mających na celu zaadaptowanie go do swoich

warunków głosowych. Dodatkowo po przesłuchaniu wykonania Anette można by dojść do wniosku,

jakoby utwór w paru miejscach był pisany pod nią. Dotyczy to szczególnie zwrotki, która jest w jej

wersji zaśpiewana w sposób bardzo ciepły i wypełniony emocjami, co świetnie kontrastuje

z  „chłodniejszym” wykonaniem Tarji. Refren oraz mostek również zaliczam na plus; od ogólnie

wysokiego poziomu wykonania odstaje tylko ostatnia część utworu, gdzie Anette jest dość

intensywnie wspomagana przez Marco i słychać, że jej głos nie ma po prostu takiej mocy oraz „siły

przebicia”, jak wokal Tarji.

Wersja Floor Jansen jest dość nietypowa w tym zestawieniu – mamy w niej najmniej odstępstw od

linii melodycznej utworu, przez co wyróżnia się zarówno perfekcją pod względem zgodności

z  zapisem nutowym, jak również najmniejszym urozmaiceniem wykonania. Nie powinno zatem

dziwić, że ozdobników i własnego wkładu w interpretację jest tutaj niewiele, tym bardziej, że czas

wokalistki na przygotowanie się do wykonywania na żywo materiału Nightwish był dość

ograniczony. Na pochwałę zasługuje końcówka tego numeru, zaśpiewana wysoko i bez większego

udziału Marco, w której najwyraźniej słychać klasę tej wokalistki.

DAVE_MAXXX Tarja: emocjonujący początek, bardzo dobrze wykonana zwrotka, refren bez żadnych problemów.

Cała piosenka zaśpiewana bardzo czysto. Bardzo ładne przejście we fragmencie "white night

fantasy" . Warto zwrócić uwagę na to, że podczas trasy promującej album Century Child Tarja nie

nabyła jeszcze irytującego akcentu (np. " Ivir dream"), który przewijał się od Once i pozostał

do  teraz.

Anette: dzięki wywiadom przeprowadzonym z Anette mogliśmy dowiedzieć się, że jest to jeden z jej

ulubionych utworów zespołu Nightwish (został też wysłany jako demo podczas wyborów nowej

wokalistki). Początek Ever Dream przy akompaniamencie Tuomasa jest bardzo dobry - Anette

ładnie schodzi do dolnych rejestrów, np. "Entwined in finding you one day", "Ever dream of me".

Przy zwrotce także nie ma problemów - jedyne, co może razić, to właśnie dolne rejestry,

które  mogą wydawać się monotonnie wykonane, a przez to nużące. Refren jest wykonany według

mnie bardzo dobrze - widać postęp od trasy Dark Passion Play, gdzie końcówki były po prostu

wykrzyczane. Łagodne zejście w dół przy "My love, it lies so deep". Zarówno druga zwrotka, jak

i  refren nie sprawiają Anette większych problemów. "Your beauty cascaded on me/In this white

night fantasy" - ładne zejście w dół. Łagodne wejście w ostatni refren jest wykonane poprawnie.

Przy ostatnim refrenie Anette narusza nieco oryginalną linię wokalną, jednak nie fałszuje.

Floor: pierwsze, na co zwróciłem uwagę podczas delikatnego wstępu, to mocne zmiękczanie słów

(które przypomina mi seplenienie): just, day, deep. Zwrotka zaśpiewana bardzo dobrze, refren

także. Pomimo że cała piosenka początkowo była śpiewana delikatnie, Floor dodała jej jednak

trochę pazura i wyszło to naprawdę dobrze. Nie podobają mi się jednak w ostatniej zwrotce słowa

"Ever Dream of me", które sprawiają jej problem i zamieniają się w krzyk.

POLITYK2 I ponownie postawiono mnie pod ścianą. Każdy fan czuje się chyba zobligowany do czczenia

łabędziego śpiewu pani Turunen podczas koncertu w Hartwall Arena, a w szczególności

rozstrojonego emocjonalnie Ever Dream i nawet opierając się na innym wykonaniu, tamto pozostaje

przecież w pamięci. A ja jednak będę się kłócił, że Tarja nie wykorzystała w pełni potencjału,

który  drzemie w tej kompozycji. Bo ile jeszcze można było słuchać tych wybeczanych "without me-

eee-eee" i "so dee-eee-eep". Ale znów, talent Tarji nie jest przecież do zaprzeczenia, to wszystko,

co już się nie podoba, można uznać za efekt zmęczenia materiału. Tarja nie przypuszczała nigdy,

że  będzie z kimś porównywana, Anette wiedziała, więc ponoć się bardziej postarała.
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POLITYK2 (cd.) No właśnie... ponoć. Na początku nawet się broni, ale potem wpada w niemal popową

stylistykę i gdy już myślisz, że balansuje delikatnym i silnym głosem i nawet się broni, to znowu...

"Without me-eee-eee" , "so de-eee-eep". Mimo wszystko gwiazda Dark Passion Play Tour całkiem

zgrabnie używała niskich rejestrów i całkiem silnego śpiewu we właściwych momentach. Floor,

mając znacznie lepsze warunki, niemal po macoszemu potraktowała większość utworu, czyżby

uważała, że w tej kompozycji w ogóle nie musi się starać? I tak jak przy Ghost Love Score na finiszu

wybrania wszystko, zrywa mikrofon ze stojaka i daje upust falom dźwiękowym. Pozamiatane. Ale i

tak spory niesmak został, że nie mogła się przyłożyć od początku.



Walt Whitman to jeden z najważniejszych amerykańskich poetów wszechczasów. Jego Song of Myself
to ogromny i przełomowy poemat, którego demokratyczny wydźwięk miał ogromne znaczenie w budowaniu
amerykańskiej tożsamości narodowej – a poprzez to również wpływ na przeważający w dzisiejszych czasach
system wartości. Próby wyjaśnienia, o czym to dzieło traktuje, nijak nie oddają jego rozmachu, jednak na
potrzeby tego artykułu Czytelnik potrzebuje wiedzieć, że jest to poemat traktujący o nieskończonym
zróżnicowaniu i ogromie Wszechświata. Whitman odrzuca w nim pojęcia dobra i zła; głosi, że śmierć jest
iluzją; przypomina sobie wszystko, czego doświadczył i wyobraża wszystko, czego ktokolwiek mógł
doświadczyć; uczy rozumienia świata poprzez patrzenie wewnątrz siebie – a wszystkie te idee eksplodują w
jego umyśle, gdy wpatruje się w banalny obiekt: źdźbło trawy. Song of Myself było inspiracją dla
niezliczonych poetów i dzieł (choćby Alana Ginsberga, gdy pisał swój Howl, poemat definiujący generację
beatników); od niedawna jasne jest, że zalicza się do nich również doskonale znany naszym Czytelnikom fiński
kompozytor i twórca tekstów w zespole Nightwish, Tuomas Holopainen.
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Trudno orzec, kiedy dokładnie Tuomas

zafascynował się bezpośrednio Whitmanem – pewne

elementy jego twórczości można wyśledzić już

w  najwcześniejszych albumach Nightwish, choć bardziej

prawdopodobnym jest, że powstały z inspiracji

(pop)kulturą nasiąkniętą ideami amerykańskiego poety,

niż bezpośrednio z zachwytu nad jego twórczością.

Na  pewno jednak Holopainen zaczytywał się

w  Whitmanie już w okresie tworzenia Dark Passion Play

– jeśli posiadacie ten album na półce, zapewne nieraz

widzieliście cytat z Song of Myself („I am the Poet of

the Body, and I am the Poet of the Soul”) umieszczony

pod płytą. Jednak dopiero na Imaginaerum Whitman

staje się najważniejszą i największą inspiracją

dla  Tuomasa, w najbardziej oczywisty sposób obecną

w  punkcie kulminacyjnym albumu, 13-minutowej suicie

zatytułowanej po prostu Song Of Myself.

Co jednak, oprócz tytułu, utwór Holopainena

ma wspólnego z arcydziełem Whitmana? Podobieństw

jest sporo i dotyczą one zarówno struktury tekstu, jak

i  jego zawartości. Zacznijmy od tego pierwszego aspektu.

Whitmanowska Song of Myself rozpoczyna się akapitem

napisanym pentametrem jambicznym (na podobieństwo

starożytnych eposów), jednak porządek ten szybko

zostaje zarzucony na rzecz pozbawionego struktury

wiersza wolnego. Zabieg ten symbolizować ma podróż

self od tego, co znane i przewidywalne, do nieznanego

i  niepojmowalnego. Holopainen w pewnym stopniu

naśladuje tę strukturę w swojej suicie: po jej pierwszej

części (From The Dusty Bookshelf), będącej klasycznym

intrem, następuje stosunkowo „piosenkowa”

pod  względem strukturalnym druga (All That Great

Heart Lying Still), gdzie utwór, a w ślad za nim tekst,

mają strukturę zwrotka – mostek – refren – zwrotka –

mostek – refren (przy czym warto zwrócić uwagę,

że  o  ile zwrotka i przejście są mocno zrytmizowane,

to  przychodzący później refren ma dużo swobodniejszą

strukturę). W trzeciej części suity (Piano Black)

kompozytor porzuca dotychczasowe tempo i rozmywa

granicę pomiędzy strofą a refrenem, by w czwartej

(Love) całkiem odrzucić standardy utworu muzycznego

i  postawić na sześciominutową, wielogłosową recytację.

Ten ostatni zabieg szczególnie wyraźnie nawiązuje

do  wolnego wiersza w dziele Whitmana.

Love jest zresztą częścią, w której widać

najwięcej inspiracji Whitmanowskim Song of Myself.

Sama formuła - przedstawienie pozornie niezwiązanych,
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oderwanych od siebie scen z życia różnych ludzi

i  dostrzeganie w tej różnorodności piękna – jest

bezpośrednim naśladownictwem wielu z sekcji poematu,

który zainspirował powstanie suity. Również

pod  względem treści pewne frazy napisane przez

Holopainena są wyraźnie przedłużeniem myśli bądź

reakcją na konkretne wersy czy akapity napisane przez

Whitmana. Wreszcie sam tytuł tej części, obrazującej

różnorodność życia, wydaje się mocno zakorzeniony

w  jednym, konkretnym wersie z pierwowzoru: „stępką

stworzenia jest miłość”. O co chodzi? Stępka to belka,

na której wspiera się łódź. Recytacje w utworze

Nightwish ukazują życie na wiele sposobów, podkreślając

jego różnorodność, lecz wszystkie te sytuacje opierają się

o uczucie miłości. Zatem miłość jest podstawą dla

„statku” stworzenia w naszej „podróży”, życiu.

Uczucie ukazane w tej części tekstu nie jest

tą  miłością, którą znamy z komedii romantycznych – jest

to emocja jednocześnie prostsza i nieporównywalnie

bardziej głęboka; w wielu odcieniach, od przelotnej

empatii okazywanej żebrakowi czy wygłodniałemu psu,

poprzez zauroczenie zjawiskową dziewczyną w windzie,

bezwarunkową miłość matki do syna, który poszedł

do  więzienia, aż po samotne pożądanie starego

człowieka zaspokajane przez seks-zabawkę. Ten ostatni

fragment wydaje się być znakiem moralności

whitmanowskiej. Amerykański poeta nie wywyższał

duszy ponad ciało, uznawał je za równe sobie elementy

istoty ludzkiej i nieraz w prowokujący sposób mieszał to,

co święte, z tym, co zmysłowe, jak choćby w słynnej

i  kontrowersyjnej sekcji, gdzie self uprawia seks ze swoją

duszą. . Holopainen idzie tym tropem i spełniana

w  samotności seksualna żądza starego człowieka,

sytuacja w naszym odczuciu dość żałosna, umieszczona

zostaje w tekście jako jeszcze jeden obraz miłości. Z tego

powodu można uznać, że Tuomas na wzór Whitmana

całkowicie odrzuca osądzanie ludzi i mierzenie

rzeczywistości kategoriami dobra i zła; idąc tym tropem,

nawet akapit o „mieście, które czci cielesność” i wielkich

reklamach z modelami o perfekcyjnych ciałach nie jest,

jak mogłoby się wydawać, zwyczajną i niezbyt odkrywczą

krytyką nowoczesnego społeczeństwa. Z tego punktu

widzenia wydaje się, że obraz ten jest po prostu opisem

miejsca wyzwalającego żądzę, która – jak już ustaliliśmy

– jest formą miłości. Taka interpretacja mocno pasuje

do innego motywu z Whitmanowskiej Song of Myself.

Poeta opisuje tam miasto, które jest odbiciem całego

spektrum emocji człowieka zmieszczonym na  niewielkiej



przestrzeni, miejsce pełne znaczeń. Choć poemat to

nawoływanie do wejrzenia w siebie i odrzucenia idei

narzucanych nam przez innych, nieobecny jest w nim

motyw potępiania cywilizacji, którego można by się

spodziewać – wręcz przeciwnie, Whitman nasłuchuje,

obserwuje i „chłonie” miasto tak jak każdy inny element

Wszechświata. Wygląda na to, że Holopainen idzie

w  jego ślady.

Jeśli wszystkie te paralele wydają Wam się dość

odległe, to musicie wiedzieć, że oprócz tytułu

Holopainen zawarł jeszcze jedno, bardzo ścisłe

i  konkretne nawiązanie do dzieła Whitmana.

Wspomniałem już, że w klasycznym Song of Myself self

wpatruje się w źdźbło trawy, banalny i najprostszy

z  możliwych fragment otoczenia i odkrywa, że jest on

nieskończenie złożony. W dziele Nightwish też znajduje

się taki obiekt – jest nim płatek śniegu (w tekście

pojawia się tylko raz, ale być może pamiętacie, że

w  filmie Imaginaerum kilkukrotnie to na tym obiekcie

skupiona jest uwaga widza). Złożoność tych banalnych

obiektów w obu dziełach zostaje dostrzeżona przez

dziecko, istotę nieupraszczającą rzeczywistości,

niepróbującą jej zrozumieć i chłonącą świat takim, jakim

jest. Holopainen dokonuje tu ciekawego zabiegu

artystycznego. Forma idzie tu w parze i ścisłym związku

z treścią – powiązania między bardziej złożonymi ideami

skonstruowane są w subtelniejszy sposób, podczas gdy

motyw banalnego obiektu, z założenia będący powrotem

do prostoty, w najbardziej oczywisty w całym tekście

sposób buduje most pomiędzy tymi dwoma dziełami.

W tym momencie, kiedy jasne stało się, jak

dużą inspiracją było dzieło Whitmana dla Holopainena,

zapewne zastanawiacie się, czy znajomość

amerykańskiego Song of Myself jest konieczna

do  interpretacji Song Of Myself Nightwish. Odpowiedź

brzmi: i tak, i nie. Choć tekst Holopainena wielokrotnie

nawiązuje do poematu amerykańskiego poety, jest

w  stanie funkcjonować jako osobne dzieło.

Niezaprzeczalnie jednak znajomość dzieła Whitmana

poszerza znaczenie utworu i ułatwia zrozumienie

poszczególnych fraz w dość podobny sposób, co

obejrzenie filmu Imaginaerum. Ta intertekstualność

otwiera drzwi do wielorakich interpretacji. Na przykład

wers „głęboki wdech wciąż zatruwa mi płuca” nie

wydaje się mieć bezpośredniego związku z żadnym

poprzednim utworem, choć znajduje się w części

poświęconej „podsumowaniu” albumu, wyliczeniu
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motywów przewodnich poszczególnych utworów.
Rozmaite sekcje Whitmanowskiego Song of Myself też
wspominają o oddychaniu i mogą być kluczem
do  interpretacji tego fragmentu. Raz self odmawia
bycia „odurzonym perfumami”, produktem cywilizacji
utrudniającym postrzeganie rzeczywistości taką, jaką
jest (w oryginale Whitman używa czasownika
intoxicate, który dobrze oddaje zarówno przytępienie
zmysłów, jak i szkodliwy dla zdrowia charakter tej
czynności i z miejsca kojarzy się z wersem w tekście
Nightwish, który mówi o otruciu). Być może wers ten
jest wyrazem braku takiego oporu ze strony Toma
z  Imaginaerum, który, odurzony lekami, leży
w  szpitalu pogrążony w śpiączce?

Co więcej, Whitman później w błyskotliwej grze słów
pisze o tym, że produktem oddychania (ang.
respiration) jest inspiracja (ang. inspiration) – poezja
jest według niego aktem niemal fizjologicznym,
przychodzącym naturalnie, w wyniku zaczerpnięcia
powietrza. Ten motyw wydaje się jeszcze bardziej
współgrać z filmem – Song Of Myself to opus
magnum głównego bohatera, zapis jego życia, efekt
największej inspiracji, jaką posiadał. Można zatem
zgadywać, że jeśli poezja jest efektem oddychania, to
do stworzenia swojego dzieła Tom Whitman
potrzebował naprawdę „głębokiego wdechu” –
oddychał całe życie tylko po to, by napisać to dzieło.

Nie będę rozpisywał się w ten sposób
o  każdym motywie obecnym w obu utworach –
choćby ten artykuł miał dwa razy większą objętość,
nie starczyłoby miejsca; zachęcam za to Czytelników
do zapoznania się z ramką, w której zestawiłem garść
cytatów z obu Song of Myself i wyciągnięcia własnych
wniosków. Część z paraleli jest oczywista, inne
polegają na ideach bądź pewnych symbolach.
Chętnych, by bardziej zgłębić temat, odsyłam
do  materiału źródłowego. W oryginale tekst
Whitmana jest łatwo dostępny w Internecie, a polski
przekład utworu powinniście znaleźć w dobrych
bibliotekach.

Fristron
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Walt Whitman – „Song of Myself” (przeł. Andrzej Szuba)

„Każdy mój atom jest również waszym atomem. (…)

Oto jadło dla wszystkich, oto strawa przyrodzonego głodu,

Jednaka dla nikczemnych i sprawiedliwych – umawiam się ze

wszystkimi,

Nie pozwolę, by zlekceważono lub pominięto kogokolwiek,

Utrzymanka, darmozjad, złodziej – niech czują się zaproszeni,

Tak samo syfil ityk i grubowargi niewolnik;

Nie będzie żadnej różnicy między nimi a resztą.”

„Wiwat nauki ścisłe! Niech żyje poglądowość!(…)

Ów jest leksykografem, tamten napisał gramatykę starożytnych

kartuszy(…)

Panowie, dla was pierwsze zaszczyty!

Wasze fakty są pożyteczne, ale nie one są moim celem,

Ja dzięki nim tylko cel swój osiągam.

Mniej o rzeczach zwykłych chcą moje słowa pamiętać,

A bardziej o tym niewysłowionym, o swobodzie i wyzwoleniu,

Za nic mają kastratów i obojnaków, wolą prawdziwe kobiety i

mężczyzn,

I biją w dzwony buntu, przestają ze zbiegami, z tymi, co spiskują i

knują intrygi.”

„Sądzę, że mógłbym odmienić swe życie i zamieszkać wśród

zwierząt, tak są łagodne i powściągliwe,

Stoję bardzo długo i je obserwuję.

Nie dręczy ich myśl o własnym losie, i nie lamentują nad nim,

Nie leżą bezsennie w ciemności, opłakując swe grzechy,

Nie zanudzają mnie debatami o swych powinnościach wobec

Boga,

Ani jedno nie jest rozgoryczone, ani jedno nie jest opętane manią

posiadania rzeczy,

Ani jedno nie klęka przed innym, albo przed którymś z tego

samego gatunku, co żyło tysiące lat wcześniej”

„Przeżywam śmierć z konającymi i narodziny z właśnie co

wykąpanym noworodkiem, nie kończę się na mym kapeluszu i

butach”

„Dziecko zapytało: Co to jest trawa? przynosząc mi je pełne

garście;”

Nightwish – „Song of Myself”

(przekład autorski)

„Kimże jestem, by osądzać kapłana czy

żebraka,

Kurwę, polityka, złoczyńcę?

I ja, i ty jesteśmy nimi wszystkimi.”

„Za beztroski realizm płaci się duszą.”

Widziałeś kiedyś, żeby Pan się

uśmiechał?

Cała ta troska o świat uczyniła Pięknego

stroskanym człowiekiem?

Czemu wciąż nosimy narzędzie tortur na

naszych szyjach?

O, jakże zgniła jest wasza przed-

apokalipsa

Wy wszyscy zapatrzeni w księgę głupcy

żyjący na koszmarnej ziemi

„Poza śmiertelność wszelką

wykraczamy, kołysząc się w oddechu

natury”

„Czy w tym płatku śniegu jest wioska? –

zapytało mnie dziecko”



Nie tylko Nightwish -

Erno Vourinen

Zespół Nightwish, projekt wymyślony przez klawiszowca Tuomasa Holopainena,
powstał w drugiej połowie 1996 roku. Pierwsze akustyczne utwory tworzyli Tuomas,
wokalistka Tarja Turunen oraz gitarzysta Erno Vuorinen, przez przyjaciół nazywany
Emppu, a z czasem dołączył Jukka Nevalainen. Zespół szybko odszedł od koncepcji
tworzenia spokojnych, akustycznych piosenek, a Emppu porzucił gitarę akustyczną
na  rzecz elektrycznej. Zmiana spowodowała stopniową ewolucję zespołu w stronę
metalu symfonicznego z mocnymi akcentami power metalu (szczególnie na płycie
Oceanborn). Przez cały okres istnienia zespołu Erno był obecny na wszystkich
płytach, będąc dobrym duchem zespołu, którego żywiołem są koncerty, dobra
zabawa i świetny kontakt z publiką. Jednak to nie wszystko, czym Emppu zajmuje się
w świecie muzyki i jego twórczości poza Nightwish jest poświęcony ten krótki artykuł.
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Zespołów i projektów, w których Emppu
występował, było wiele, szczególnie przed
uformowaniem się Nightwish i ugruntowaniem jego
pozycji w metalowym światku. Miały wtedy
miejsce niekończące się jam sessions z Jukką,
samodzielne próby tworzenia nowych utworów, a
także udział w nagrywaniu albumu Witch-Hunts
zespołu Darkwoods My Betrothed wydanego w
1998 roku. Jest to zespół z rodzinnego dla
muzyków Nightwish Kitee, w którym Tuomas grał
jako muzyk sesyjny na wszystkich nagranych przez
nich trzech studyjnych albumach. Jest to ciężka
muzyka blackmetalowa, a członkowie zespołu
potrafią zachowywać się naprawdę szokująco.
Ciekawie w tym wszystkim wypada syntezator
Tuomasa. Zainteresowani i  niebojący się black
metalu niech sprawdzą dyskografię, bo warto.
Wcześniej w 1996 roku przed sformowaniem się
zespołu Emppu oraz inni członkowie grupy
(Tuomas, Jukka, Sami) wzięli udział w projekcie
Jimmy (The Bluesman) Lawson & Friends - Play
That Funky (Humppa) Music, zainicjowanego min.
przez Plamena Dimova, nauczyciela muzyków.
Współpraca Emppu zakończyła się na
współtworzeniu wspólnie z Jukką i  Samim utworu
„Karelian Night”.

W następnych latach po sformowaniu grupy
Nightwish skupiał się przede wszystkim na rozwoju
zespołu. Sukces osiągnął poprzez wydanie albumów
Oceanborn oraz Wishmaster i towarzyszące im
trasy koncertowe. W tym okresie jedną z okazji do
zajęcia się czymś innym niż Nightwish był projekt
Beto Vázqueza pochodzącego z Argentyny. Ta
bardzo krótka działalność związana była z
nasilającym się kryzysem w zespole podczas trwania
trasy promującej album Wishmaster. W  tym okresie
Tarja Turunen postanowiła rozwijać karierę solową
zaczynając od nawiązania współpracy z  Vázquezem,
który rozwijał projekt Beto Vázquez Infinity. Tarja
nie miała gotowych na czas linii wokalnych, więc
Emppu postanowił pomóc jej w ich stworzeniu.
Turunen udziela się wokalnie w 5 utworach, które
można usłyszeć na albumie wydanym w marcu
2001 roku. Muzykę na nim można zakwalifikować
jako heavy metal. Nie była to jednak obiecująca
współpraca, bo poziom płyty nie był najwyższy, co
przyznają sami członkowie Nightwish. Emppu miał
powiedzieć: „Tak między nami, ten album to po
prostu kawał gówna.”
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W 2002 roku Emppu dołączył do dwóch
zespołów: Altarii i Brother Firetribe - z czego udział
w  drugim z projektów okazał się trwały.

Do Altarii Erno dołącza w momencie
podpisania kontraktu płytowego z wytwórnią AOR
Heaven. Muzykę na wydanym w pierwszej połowie
2003 „Invitation” można określić jako wpadający
w  ucho melodyjny power metal. Partie gitarowe
stoją na  naprawdę dobrym poziomie, solówki to
mieszanina technik legato, w tym tappingu, a także
niełatwego sweep pickingu. Sądzę jednak, że jest to
spowodowane obecnością w zespole Janiego
Liimatainena, najbardziej znanego jako gitarzysta
grupy Sonata Arctica, który jest bardziej
utalentowanym gitarzystą niż wioślarz Nightwisha.
Erno odszedł z Altarii w 2004, by wziąć udział w
nagrywaniu Once razem z macierzystym zespołem.

Jak wspomniałem wcześniej, Brother
Firetribe to zdecydowanie najdłużej trwający
projekt, w którym uczestniczy Emppu (oczywiście
poza Nightwish). Zespół jest w pewnym sensie
spełnieniem marzeń gitarzysty o  tworzeniu
rockowej muzyki w kapeli, gdzie nikt niczego nie
robi na siłę. Każdy utwór ma standardową
„piosenkową” budowę i w pewnym momencie
następuje krótka solówka gitarowa. Tych ostatnich
Emppu zawsze chciał grać więcej w Nightwishu.
Tam nie wyszło, ale w  Brother Firetribe każdy
członek zespołu ma dużą swobodę twórczą. Poza
wspomnianymi solówkami na grę Emppu składa się
również typowa sekcja rytmiczna. Założony w
2002 roku zespół wydał do tej pory dwie płyty:
False Metal w 2006 (pierwotnie tak miał nazywać
się zespół) oraz Heart Full Of Fire w 2008,
na  którym gościnnie wystąpiła Anette Olzon
w  przebojowym utworze tytułowym. W dodatku
zespół wydał w 2010 r. DVD Live at Apollo, na
którym zarejestrowano koncert z udziałem Anette
w „Heart Full Of Fire”, pokazujący, jak dobrze
zarówno Emppu, jak i  pani Olzon czują się w
klimatach lekkiego rocka.
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W 2003 roku Emppu zanotował udział w 3

projektach:

1 ) Aina. W 2003 roku z inicjatywy 4 muzyków: Saschy

Paeth, Amandy Somerville, Roberta Hunecke-Rizzo

i  Michaela "Miro" Rodenberga powstał projekt

stworzenia opery metalowej z udziałem licznych gości,

opowiadającej historię fikcyjnego królestwa Aina, gdzie

za partie wokalne każdej postaci odpowiadałby inny

muzyk. Każda osoba z czwórki założycieli odpowiadała

za inne kwestie: od wymyślenia historii, poprzez

opracowanie partii poszczególnych instrumentów, aż po

produkcję. Do projektu zaproszeni zostali Emppu oraz

Marco Hietala. Każdy z nich występuje w jednym

utworze. Marco zaśpiewał w „Oriana’s Wrath”, wcielając

się w jedną z postaci występujących w historii, a Erno

zagrał solówkę w „Rebellion”, którą w zasadzie

„podzielił się” z Erikiem Norlander znanym np.

z  projektu Ayreon. Ciekawostka dla licznych na Ocean

Souls fanów Dream Theater i Epiki: w utworze „The

Siege of Aina” możemy usłyszeć solo wykonywane

na  klawiszach przez Dereka Sheriniana, a w całym

projekcie wzięła również udział Simone Simons.

2)Barilari. Jest to solowy projekt argentyńskiego muzyka

Adriána Barilari występującego w zespole Rata Blanca,

który zaprosił do udziału muzyków z Finlandii: Jensa

Johansona ze Stratovariusa i gości z Nightwish: Emppu

i  Jukkę. Co ciekawe, w nagrywaniu wziął udział Sami

Vänskä, więc starzy znajomi spotkali się już

po  zakończeniu współpracy w zespole. Ich udział

w  projekcie sprowadzał się do roli muzyków sesyjnych,

choć Emppu maczał palce w komponowaniu „Owner of

a Dream” oraz „Recuerdo En La Piel”. Uwagę przykuwa

dodatkowo cover hitu świata heavy metalu, „Stargazer”,

pochodzącego z albumu Rising wydanego w 1976 r.

przez Rainbow. Całość Barilari najprościej można określić

jako heavy metal.
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3)Human Temple: Emppu wraz z innymi

muzykami (m.in. z udziałem Janiego Liimatainena)

gościnnie wystąpił na pierwszym albumie tej grupy

zatytułowanym Insomnia. Erno zagrał solówkę

w  melodyjnym, rockowym utworze „Till' the Day I Die”.

Po tych projektach nastąpiła przerwa z powodu

prac nad największym sukcesem Nightwisha, Once,

oraz  tym, co było jego następstwem, czyli długą

i  wymagającą trasą koncertową zakończoną pożegnaniem

z Tarją Turunen. Jednak i w tym czasie muzyk znalazł

chwilę i gościnnie wystąpił w dwóch projektach: zagrał

na gitarze akustycznej w utworze „Kaukaa lähelle”

wydanym na płycie Kiila na początku 2005 roku przez

zespół Apulanta. Płyta osiągnęła duży sukces

w  Finlandii, docierając do pierwszego miejsca listy

przebojów. Drugą okazją było zagranie na gitarze

akustycznej w nastrojowym utworze „Kuolee Hiljaa”,

wydanym w marcu 2005 roku na debiutanckiej płycie

fińskiej artystki Iriny, Vahva.

Dopiero w trakcie przerwy pomiędzy wydaniem

Once i Dark Passion Play Emppu uczestniczył jako

muzyk sesyjny w nagraniach do albumu Almah grupy

o  tej samej nazwie. Zespół ten został stworzony przez

Eduardo „Edu” Falaschiego, znanego przede wszystkim

z  zespołu Angra brazylijskiego muzyka, który otarł się

o  szansę śpiewania w Iron Maiden podczas

prowadzonego przez nich naboru na początku lat 90.

„Edu” zdecydował się na stworzenie albumu oraz

napisanie całości materiału na potrzeby projektu (jest

multiinstrumentalistą). Do współpracy zaproszeni zostali

m. in. muzycy z Finlandii: Lauri Porra ze Stratovariusa

oraz Emppu z Nightwish. Zagrali oni na albumie

odpowiednio partie gitary basowej i elektrycznej.

Po  nagraniu albumu współpraca muzyków została

zakończona.
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Do tego okresu należy również zaliczyć

współpracę z Tarotem Marco Hietali podczas prac

nad  albumem Crows Fly Back. Emppu zagrał tam drugą

część solówki w utworze „Traitor” i moim zdaniem jest

ona lepsza niż wszystkie partie solowe zaprezentowane

przez pana Vuorinena na Dark Passion Play, a sam utwór

niezwykle dynamiczny, z mocnym wokalem Marco.

Warto posłuchać. Kolejną okazją do nagrania materiału

z innymi muzykami była współpraca greckiego zespołu

Inactive Messiah z fińską wytwórnią płytową Finnvox

Studios, co zaowocowało zaproszeniem kilku muzyków

z  Finlandii, m. in. Emppu, do udziału w pracach nad

albumem. Nagrał on solówkę w coverze utworu

„Beat  It” Michaela Jacksona. Mogę tylko powiedzieć,

że  zespół dokonał znaczących zmian w utworze - nie

bez znaczenia jest fakt, że do nagrywania albumu

zaproszone zostały chór oraz orkiestra symfoniczna,

a  swoją muzykę zespół określa jako melodyjny death

metal.

W tym krótkim spisie mocno w oczy rzucają się

daty, w których Emppu rozpoczynał udział

w  poszczególnych przedsięwzięciach. Zdecydowana

większość z nich zaczęła się około 2002 roku. Data ta

jest wyznaczona przez kryzys w zespole i odejście

Samiego. W tym też okresie Tuomas wydawał się

niedostępny, jeśli chodzi o wprowadzanie pomysłów

innych muzyków do tworzonych utworów. Krótko

mówiąc, Emppu nie był usatysfakcjonowany swoją rolą

w zespole. Miał własne pomysły i chęć grania większej

ilości partii solowych. W dodatku nie wiadomo, co tak

naprawdę myślał o koncepcji grania w kapeli spod znaku

metalu symfonicznego, bo w 1996 dołączał do małego

projektu Tuomasa, który miał tworzyć nastrojową

muzykę przy akompaniamencie gitary akustycznej. Dalej

pojawiło się Oceanborn i nie było już czasu

na  myślenie… Patrząc na to, jaką muzykę tworzy on

z  Brother Firetribe, na pewno można mieć wątpliwości.

Prawdą jest też, że jego partie od co najmniej paru lat

nie imponują złożonością, skomplikowaniem czy

ambicją. Osobiście czekam na album Nightwish bez

orkiestry symfonicznej, surowy w brzmieniu, na którym

cały zespół pokaże, w jakiej jest formie i na co go stać.

rh32
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P.S. Chciałbym podziękować forumowym lingwistom za

przetłumaczoną część biografii zespołu, której

przeczytanie bardzo pomogło mi w zrozumieniu

procesów, jakie zachodziły w kolejnych latach w zespole

i było pomocne w pisaniu artykułu.

Nie tylko Nightwish ‐ Erno Vourinen



Xandria –
Neverworld’s End
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W tym wydaniu OceanZina mamy dla fanów Nightwish propozycję nie do
odrzucenia – pierwszy po pięcioletniej przerwie album zespołu Xandria,
zatytułowany Neverworld's End. Dlaczego nie do odrzucenia? Spokojnie,
przejdziemy do tego.



Znając poprzednie dokonania zespołu, można

doznać niemałego szoku przy pierwszym kontakcie

z  nowym krążkiem, gdyż już otwieracz płyty

„A  Prophecy Of Worlds To Fall” prezentuje zupełnie

nowe oblicze kapeli. W niepamięć odchodzą niemrawe

początki twórczości grupy, które oscylowały wokół rocka

gotyckiego, lecz jakościowo dzieliła je przepaść

od  klasyków tego gatunku. Od 2005 roku zespół zaczął

wydawać coraz to lepsze krążki, zbliżając się jednocześnie

w stronę metalu symfonicznego, tak więc kolejno

na  albumach India oraz Salomé The Seventh Veil

mieliśmy do czynienia ze stopniową zwyżką jakości

serwowanych słuchaczowi kompozycji. Na ostatnim

krążku ponadto zespół zdystansował się od popularnej

w  metalu gotyckim oraz symfonicznym tendencji

do  udawania, że gra się ambitną i zaawansowaną

kompozycyjnie muzykę. Na Salomé nie było zbyt wielu

udziwnień – muzyka opierała się na bardzo prostych

schematach i rozwiązaniach, które w równie skromnej

pod względem obecności efektów oprawie oferowano

słuchaczowi.

Pod tym względem nowy album różni się

zdecydowanie od poprzednika, gdyż od pierwszych

dźwięków nacisk położono właśnie na efekt. Mamy tu

bombastyczne orkiestracje, w których partiami

prowadzącymi obdzielono dla urozmaicenia różne

instrumenty, upstrzone cyfrowymi efektami gitary

o  lekko thrashowym zabarwieniu, krystalicznie czystą

produkcję, w której szczególnie wyeksponowano

podwójną stopę i wreszcie górujący nad całym spektrum

dźwiękowym liryczny sopran Manueli Kraller, nowej

wokalistki zespołu znanej choćby z klasycystyczno-

metalowego Haggard. Jednak, i tu przechodzimy

do  wątku z początku recenzji, od pierwszego utworu

na  płycie mamy nieodparte wrażenie, że to wszystko już

gdzieś było...

Gdzie? Ano u takiego zespołu, który najpierw

połączył te wszystkie elementy w stylistyczną całość,

a  następnie ów styl spopularyzował, zyskując rzesze

fanów na całym świecie. Gdyby ktoś jeszcze miał

wątpliwości, o jaką kapelę chodzi, to dodam,

że  pochodzi z Finlandii, a jej nazwa na „N” się zaczyna.

Echa twórczości kolejnej gwiazdy metalu symfonicznego,

czyli szwedzkiego Theriona, też są oczywiście nie

do  przeoczenia. W tym miejscu trzeba nadmienić,

że  naśladowanie pionierów, którzy przetarli jakiś szlak
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w muzyce, nie jest bynajmniej nowym zjawiskiem.

Myślę, że każdy, kto gustuje w metalu symfonicznym,

bez chwili zastanowienia będzie w stanie wymienić

kilkanaście spośród co najmniej kilkuset zespołów

z  żeńskim wokalem, które w mniejszym lub większym

stopniu wzorują się na Nightwish. Jednakże w przypadku

nowej Xandrii nie mamy do czynienia ze zwykłym

powielaniem schematów, które następnie

są  wykorzystywane jako materiał wyjściowy z użyciem

własnych, często bardzo ograniczonych, umiejętności

kompozycyjnych. Muzycy Xandrii poszli nieco inną

drogą – podchwycili najbardziej charakterystyczne,

a  zarazem najlepsze, najbardziej innowacyjne elementy

muzyki Nightwish, do których wprawdzie nie

dodają  nic  od siebie, ale prezentują je słuchaczom

w  bardzo  solidnej  i kompozycyjnie spójnej oprawie.

Patrząc na strukturę utworów, to numery

zawarte na „Neverworld's End” charakteryzują się

właśnie przede wszystkim nie tylko starannością

wykonania i aranżacji, ale także dopracowaniem

poszczególnych części składowych kompozycji

oraz  wzorowym dopasowaniem ich do siebie. Przejścia są

płynne i zapewniają dodatkowe urozmaicenie

kompozycji, jak widać to na przykładzie utworu

„Euphoria”, w którym partie orkiestry najpierw

eksponują linię melodyczną w zwrotce, by następnie

odsunąć się w cień znakomicie wplecionego w utwór

refrenu. Nie zachwyca jedynie niezbyt finezyjna solówka

gitarowa, w której nadmierne wykorzystywanie efektu

vibrato przywołuje skojarzenia z pewnym fińskim

gitarzystą, któremu z braku lepszych pomysłów też

zdarza się popularnej „wajchy” nadużywać. Tego zabiegu

Philip Restemeier, gitarzysta Xandrii, nie musi

w  przyszłości przejmować od Nightwish.

„The Lost Elysion” to kolejny przykład

przemyślanej i dopracowanej kompozycji. Tutaj też

mamy akcentowanie linii melodycznej poprzez perkusję

oraz orkiestrę, natomiast mostek z powermetalową

galopadą, która – podobnie jak linia wokalu – mocno

przypomina Nightwish z czasów „Oceanborn”,

spokojnie mógłby być refrenem w tym numerze. Na

przykładzie „The Lost Elysion” można wyraźnie

zauważyć, że w większości nie ma schematycznej

struktury utworów na albumie, lecz występuje w nich jak

na tę stylistykę bardzo duże urozmaicenie. Tutaj

dynamiczny refren kontrastuje ze zwolnieniami tempa,
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podczas których orkiestra również schodzi na dalszy

plan, motyw z refrenu został umiejętnie przeniesiony

przed pierwszą zwrotkę, dwie solówki na niezłym

poziomie dodatkowo urozmaicają utwór, podobnie jak

wysunięcie na pierwszy plan gitary rytmicznej

oraz  recytacja, która w tym utworze znalazła

swoje  miejsce w tle, a nie na pierwszym planie.

Pod względem gitarowym wyróżnia się także

„Soulcrusher”, jeden z lepszych utworów na płycie.

Rytmiczne partie gitar we wstępie przywołują po raz

kolejny skojarzenia z Once, a konkretnie z takimi

kompozycjami jak „Dead Gardens” czy „Romanticide”,

mostek z kolei zawiera typowe dla power metalu szybkie

kostkowanie z wykorzystaniem palm mutingu, czyli

techniki, która polega na tłumieniu wybrzmiewania

np.   trzydziestodwójek, by nie zlewały się one

w  nieprzystępną dla słuchacza całość. Z dynamicznym

mostkiem o szybkim tempie świetnie kontrastuje refren,

w którym trzeba pochwalić linię melodyczną oraz jej

interpretację w wykonaniu Manueli Kreller. Słuchając

po  raz kolejny tego utworu nasuwa się słuchaczowi jeden

wniosek: toż to przecież dopracowana, znacznie lepsza

wersja „Master Passion Greed”!

Utwory, co do których można powiedzieć,

że  powinny się spodobać fanom Nightwish najbardziej to

numery 2 i 3 na albumie - „Valentine” oraz

„Forevermore”. Są to bardzo melodyjne, przeważnie

łagodne kompozycje, które od pierwszego przesłuchania

również mi wpadły najbardziej w ucho, choć do

najlepszych utworów na albumie nie należą. Słychać

w  nich wyraźną inspirację fińskim zespołem, szczególnie

z ery Century Child - „Valentine” budzi skojarzenia

z  „End Of All Hope”, natomiast partie syntezatora

na  początku „Forevermore” przywodzą na myśl

„Ever  Dream”. Refren w średnim tempie z wyraźnie

zaakcentowaną podwójną stopą dodatkowo potęguje to

wrażenie.

Słabszym utworem na płycie jest „Cursed”,

na  którym najwyraźniej słychać echa poprzedniej płyty,

szczególnie w postaci przewidywalnej linii melodycznej.

Pod względem dopasowania do siebie poszczególnych

części utworu ten numer również odstaje poziomem od

reszty kompozycji na albumie. Z pozytywnych akcentów

zauważalna tutaj jest charakterystyczna cecha gry
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nowego basisty zespołu – nie tłumi zagranych dźwięków

zbyt szybko, pozwala im wybrzmieć, przez co ten

instrument łatwiej można zlokalizować w i tak już bardzo

uporządkowanym spektrum brzmieniowym. Jeśli

dochodzi do tego jeszcze efekt przesteru jak

w  bonusowym „When The Mirror Cracks”, to już nawet

recenzent pozbawiony słuchu muzycznego, jakich

w  dobie internetu nie brakuje, nie powinien mieć

kłopotów, by go dostrzec i nie pomylić z podwójną

stopą perkusji.

Ciekawym utworem jest najdłuższy na płycie

„Nomad's Crown” z orientalnymi wstawkami

na  początku, które skojarzyły mi się z „Marrakesh Night

Market” Loreeny McKennitt. Ciekawym, gdyż znając

tendencję, którą można zaobserować nie tylko

u  Nightwish, ale także na albumach Epiki, Edenbridge

czy Within Temptation, można by się spodziewać

kompozycji efekciarskiej, z przytupem, w której nacisk

będzie położony na kulminację kompozycyjną

i  emocjonalną, być może (a raczej: prawdopodobnie)

kosztem poświęcenia treści na rzecz formy. Krótko

mówiąc (i nieco koloryzując): słuchacz może oczekiwać

po tym kawałku czegoś, co pod względem patosu

(również sztucznego) będzie miało z założenia

konkurować z „Ghost Love Score”. „Nomad's Crown”

jednak, pomimo – jak na tę stylistykę – złożonej

struktury kompozycyjnej, do tego typu kompozycji nie

należy, co utworowi należy zaliczyć zdecydowanie

na  plus. Refren ma wprawdzie bardzo atmosferyczny,

przestrzenny wydźwięk, ale banalnych, durowych

melodyjek stylizowanych na artyzm w nim na szczęście

nie uświadczymy. Słuchając motywu z „The Wild Hunt”

Theriona, który został umiejętnie wpleciony

w  kompozycję, można się wprawdzie uśmiechnąć,

ale  prawda jest też taka, że najdłuższa jak dotąd

kompozycja Xandrii całościowo prezentuje wyrównany

poziom, podobnie zresztą jak znaczna większość nowej

płyty.

To z kolei uzasadnia wniosek, że muzykom

zespołu Xandria udało się stworzyć udany album.

Wzorując się w pierwszej kolejności na twórczości

Nightwish, doskonale wpisali się w kanon młodego

podgatunku, jakim jest symfoniczny metal. Biorąc pod

uwagę dość sztywne ramy tego stylu muzycznego

należy  stwierdzić, że urozmaicenia na tej płycie

Xandria – Neverworld’s End



nie  brakuje,   przez co każdy miłośnik takiego grania

powinien  na  niej  być w stanie znaleźć coś dla siebie.

Utwory wyróżniają się dopracowaniem kompozycyjnym i

spójnością stylistyczną; do tego są bardzo melodyjne,

świetnie wyprodukowane oraz łączą najbardziej

charakterystyczne dla metalu symfonicznego elementy.

Razić może zbyt jaskrawe czerpanie z dokonań nie tylko

Nightwish, ale również takich zespołów jak Leaves’ Eyes

oraz Coronatus, gdyż „zrzynanie” z ich dorobku nie

ogranicza się tylko do przejmowania rozwiązań

harmonicznych w zakresie progresji akordów, lecz

dotyczy bezpośrednio linii melodycznych oraz techniki

śpiewania wokalistki, a więc takich elementów utworu,

które w metalu symfonicznym decydują o oryginalności

zespołu. W związku z tym również w odniesieniu do

Neverworld's End nie można mówić o jakiejkolwiek
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innowacyjności Xandrii. Mimo tego jednak mamy do

czynienia z płytą, która jest w ich dorobku najbardziej

dopracowana pod względem jakości i spójności

kompozycji, czystości produkcji, zastosowanych form

wyrazu artystycznego w postaci orkiestracji oraz

adekwatnego do wymogów stylistycznych poziomu

technicznego muzyków. Obok faktu, że Xandrii AD

2013 bardzo blisko do Nightwish AD 2002-2004 to

właśnie te argumenty, które świadczą o solidności

nowego materiału, powinny ostatecznie przekonać

miłośnika metalu symfonicznego do zapoznania się z tą

płytą.

Ivanhoe

Xandria – Neverworld’s End



Jak wiadomo, od dość dawna znane jest połączenie muzyki rockowej/metalowej z żeńskim
wokalem. Wokalistka była sprawdzonym elementem w muzyce psychodelicznej, chociażby
w  kapelach pokroju Jefferson Airplane czy The Velvet Underground z niezapomnianą Nico. Kobiecy
głos po dziś dzień jest znakiem rozpoznawczym i nadaje unikalny charakter muzyce. Zdecydowanie
wartym uwagi jest jeden z najważniejszych zespołów tego rodzaju - brytyjski Renaissance z Annie
Haslam. W tym miejscu należałoby wspomnieć, że obecnie dość zapomniane Renaissance
czy  Curved Air to jedne z pierwszych zespołów z kręgu progresywnego rocka, w których występuje
żeński wokal. Przecudny głos Haslam, dosyć unikalne brzmienie, brak elektrycznych gitar,
wyeksponowanie pianina oraz sekcji smyczkowej tudzież całej orkiestry symfonicznej stworzyły
całkiem oryginalną całość. Losy zespołu charakteryzowały wzloty i upadki, ale do początku lat 80.
zespół utrzymywał wysoki poziom.
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Powstały na zgliszczach The Yardbirds, założony

przez rodzeństwo Relf zespół zadebiutował w 1969

krążkiem o niezbyt oryginalnej nazwie - Renaissance.

Wartym zauważenia jest fakt, że intro tytułowego

utworu zostało zapożyczone z Etiudy Rewolucyjnej

Fryderyka Chopina. W oryginalnym składzie grupa

nagrała dwie płyty. Niestety, nie przetrwała zbyt długo

w tej postaci i w jej miejsce pod tym samym szyldem

powołano zespół z nowymi członkami. Dołączyli m.in.

Annie Haslam, pianista John Tout oraz John Camp.

Czemu akurat ich wymieniam? O tym za chwilę.

Dopiero na trzeciej płycie „Prologue” swoimi

możliwościami popisała się młoda Brytyjka Annie

Haslam. Haslam to wokalistka utalentowana,

o  pięciooktawowej skali głosu, śpiewająca każdą nutę

z  niezwykłą precyzją. Jej krystalicznie czysty głos, ciepła

barwa oraz szeroka skala sprawiły, że idealnie wpisała się

w baśniowy klimat, jaki wówczas prezentował

Renaissance. Blondwłosa wokalistka to z pewnością

jeden z grona najlepszych głosów w historii muzyki

rockowej, a być może nawet najlepszy. Oprócz wyżej

wymienionej pani wielką siłą zespołu był również John

Tout. Ten pianista doskonały, w przeciwieństwie

do  Ricka Wakemana czy Keitha Emersona, nie

potrzebował bogatego instrumentarium. Muzyk jedynie

za pomocą swojego fortepianu potrafił wyczarować

cudowne dźwięki; jego partie nigdy nie nużyły,

natomiast zawsze zachwycały szlachetnością,

wysmakowanymi harmoniami i pewną domieszką klimatu

rodem z baśniowego świata. Wielką sztuką jest grać art

rocka i nadawać fortepianowi rangę najważniejszego oraz

wychodzić z tej próby zwycięsko. Tak naprawdę muzyka

nie miała zbyt wiele wspólnego z klasycznym rockiem.

Była czymś bogatszym muzycznie i instrumentalnie.

Nawet sama Haslam zaprzeczała, jakoby zespół miał

grać rocka, bo to, co tworzyli, nie dało się

zaszufladkować pod skostniałe ramy typowego rocka.

Drugim wielkim muzykiem w zespole był basista John

Camp, muzyk, którego grę można śmiało porównać

do  Squire’a z Yes. Jednak Camp potrafił grać o wiele

radośniej. Wiele utworów zespołów oparto na jego

basowych riffach i pomysłach aranżacyjnych.

Za opus magnum zespołu uznawany jest

zarówno przez fanów jak i krytyków wydany w 1975

szósty longplay Scheherazade and Other Stories.
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Album wypełniony czteroma ponadprzeciętnymi

kompozycjami, z których epatuje wszechogarniające

piękno oraz łatwo dające się odczuć ciepło, którym

wypełniony jest krążek. Naturalnie, nie ciepło

w  rozumieniu czysto fizycznym, które można określić

za  pomocą dżuli, a pozytywne emocje i oderwanie się

od codzienności, które ta płyta pozwala nam osiągnąć.

Krążek rozpoczyna prawie 11 minutowa kompozycja Trip

To The Fair. Fortepianowe intro utworu sprawia,

że  w  słuchaczu zaczyna wzbierać wrażenie, iż będzie to

jedna z tych ponadprzeciętnych i niezapomnianych

w  życiu płyt. Idealnie wprowadza słuchacza w baśniowy

świat. Tout pokazał w całej okazałości swój kunszt i to,

że używając minimalnych środków, z wykorzystaniem

jedynie fortepianu, potrafi spełnić obietnicę, jaką składa

tytuł i stworzyć niepowtarzalny nastrój podróży.

Po  potężnym wejściu następuje kolej na

charakterystyczny oraz niepowtarzalny wokal Haslam,

która czaruje głosem słuchacza. W utworze można

odnaleźć liczne jazzowe inspiracje. Drugi utwór to

The  Vultures Fly High, który jest najkrótszą, a zarazem

najbardziej popową kompozycją na całej płycie.

Kompozycję charakteryzuje łatwo wpadająca w ucho,

prosta (aczkolwiek nie prostacka) melodia.

Rozbrzmiewające następnie Ocean Gypsy to jedna

z  najpopularniejszych i wliczających się (wraz z Carpet

Of The Sun czy Ashes Are Burning) w grono najbardziej

sztandarowych kompozycji w dyskografii zespołu.

Delikatna, niemalże akustyczna, spokojna kompozycja

okraszona wokalem Haslam, która za pomocą swego

głosu tworzy niepowtarzalny i wyjątkowy klimat.

Z  pewnością jest to najbardziej rozpoznawalny utwór

Brytyjczyków, który doczekał się wielu wersji, z których

bodaj najbardziej rozpoznawalną jest ta od Blackmore’s

Night. Krążek zamyka prawie 25-minutowa,

rozbudowana suita „Song Of Scheherazade”, która jest

niepodważalnym argumentem potwierdzającym,

dlaczego krążek broni się na przestrzeni kilku dekad.

Suita uznawana jest za jeden z najjaśniejszych punktów

w  twórczości zespołu. Inspiracją do napisania tej

kompozycji były arabskie „Baśnie Tysiąca i Jednej

Nocy”. Główną bohaterką opowieści jest Szeherezada -

córka perskiego wezyra, która miała zostać poddana

karze śmierci. Sułtan Szachrijar, który wcześniej został

zdradzony przez żonę i brata, poprzysiągł sobie, że każdą

ze swoich świeżo poślubionych małżonek będzie ścinał

po wspólnie spędzonej nocy poślubnej.

Renaissance



Każdego ranka ginęła kolejna młoda i piękna kobieta.

W  końcu, gdy brakło kobiet w haremie, córka wezyra

postanowiła poślubić sułtana. Szeherezada, chcąc

uratować swoje życie, całymi nocami opowiadała

Sułtanowi historie. Pochłonięty opowieściami Szachrijar

był ciekawy końca tych historii, ale Szeherezada przed

wschodem słońca przerywała swoją baśń

w  najciekawszym momencie. W taki sposób przesuwała

w czasie swoją egzekucję. Legenda o Szeherezadzie stała

się główną inspiracją do stworzenia przez Brytyjczyków

jednego z najlepszych numerów w ich twórczości. Suita

złożona jest z instrumentalnych oraz wokalno-

instrumentalnych partii, z licznymi orkiestralnymi

partiami, które powinny się spodobać fanom

Nightwisha. Suita zdominowana jest przez

instrumentalne partie stworzone przez Campa, Touta

oraz Dunforda. Warto zauważyć, że kompozycja nie jest

skupiona tak jak wcześniejsze na wokalu Haslam, tylko

na popisach instrumentalistów oraz orkiestry. Jednakże

nie można zarzucić temu utworowi niewykorzystania

wokalistki. Wręcz przeciwnie, udziela się ona

w  momentach, w których jej łabędzi wokal najbardziej

pasuje. Nie mamy tutaj zbędnego wciskania śpiewu tam,

gdzie nie trzeba. Wszystkie elementy harmonizują

ze  sobą, tworząc spójną całość.
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Choć krążek wydano w okresie, kiedy świat delektował

się monumentalnymi dziełami pokroju progresywnych

klasyków z Emerson, Lake and Palmer, Jethro Tull czy

Yes, to pomimo tej różnorodności oraz - wydawałoby się

- wyczerpanego spektrum możliwości kompozytorskich

Brytyjczykom udało się stworzyć suitę, która była bardzo

charakterystyczna. Na krążku Scheherezade and Other

Stories można odczuć wpływy zarówno bardziej

romantycznej twórczości Yes, jak i innych klasyków

gatunku.

Przy całym tym progresywnym bogactwie

myślę, iż Renaissance to zespół, który powinien podejść

fanom Nightwish, choćby ze względu na rozbudowane

kompozycje wzbogacone o orkiestrę. Kolejnym ważnym

argumentem przemawiającym na korzyść zespołu

w  oczach fanów Finów jest fakt występowania wokalistki

o ponadprzeciętnym głosie, którego po prostu wstyd nie

znać! Kto nie słyszał nigdy w życiu łabędziego głosu

Haslam, ten nigdy nie żył. Z pewnością nie można

powiedzieć, że twórczość Brytyjczyków należy

do  najłatwiejszej w odbiorze, ale trud włożony

w  zagłębienie się oraz zapoznanie chociażby z ich

najlepszym krążkiem zostanie wynagrodzony w postaci

niezapomnianych przeżyć. Serdecznie polecam!

Lalena

Renaissance




