
Den sidste métro
Instruktør: FRANCOIS TRUFFAUT
Det er typisk for Truffauts paradoksale na
tur, at han i 1970 hjalp Sartre og Simone de 
Beauvoir med at omdele det forbudte mao
istiske blad »La Cause du Peuple«, samtidig 
med at han aldrig i sit liv har stemt på noget 
politisk parti. I et interview udtaler han om 
forholdet liv/politik/film: »Life is full of pa- 
radoxes and the cinema must reflect these 
paradoxes. And in socalled political films 
there is no life because there are no paradox
es.« (Sight and Sound, Autumn 1979).

På mange måder handler »Den sidste mé
tro« netop om mødet imellem politik og 
kunst, men i overensstemmelse med ideen 
om at der kun er liv, hvor der er paradokser, 
lader Truffaut den enøjede politiks repræ
sentant være en såre kompleks person ...

Truffaut har længe gået med planer om en 
film, der foregik i besættelsestidens Fran
krig. Ligesom det er tilfældet i hans øvrige 
værk, har Truffaut følt behov for at legitime
re sit univers ved hjælp af egne eller andres 
selvbiografiske træ k. T æ nk blot på Roché-
filmatiseringeme eller senest den Henry
Jam es-inspirerede »D et grønne væ relse«. I 
»Den sidste métro« virker den overvældende 
mængde kuriøse detaljer og anekdoter, som 
om han har læst samtlige franske teater

folks memoirer og dernæst uddraget de af
snit, der angik besættelsestiden. Efter si
gende har især skuespilleren Jean Marais’ 
erindringer gjort indtryk på Truffaut, i hvert 
fald har han her lånt en episode, hvor Ma
rais i 1941 tævede en indflydelsesrig, tysk
venlig, journalist ved navn Alain Lau- 
breaux.

På trods af de indledende og afsluttende 
»dokumentariske« afsnit, er »Den sidste mé
tro« et kammerspil.

»Théatre Montmartre« i Paris er centrum 
for handlingen, der udspiller sig fra 1942 til 
befrielsen. Teatrets feterede leder, den tyske 
jøde Lucas Steiner (Heinz Bennent), er bog
staveligt talt gået under jorden. Han gem
mer sig i teatrets kælder og kun hans kone 
Marion (Catherine Deneuve) ved hvor han 
er. Hun er hans eneste forbindelse til omver
denen, og alle indtryk fra den ydre verden 
får han igennem hende. Officielt er Mme. 
Steiner teatrets leder, men i realiteten be
stemmer Steiner stadig over sit teater, og 
hans ånd hviler tungt over stedet.

Ligesom filmoptagelserne i »Den ameri
kanske nat« fungerer som samlende ele
ment for nogle vidt forskellige mennesker,
er teatret samlingspunkt for en gruppe dob
beltbundede eksistenser, der også i det dagli
ge har roller at spille: den homoseksuelle 
instruktør Jean-Loup Cottins (Jean Poiret); 
den lesbiske dekoratør Arlette Guillaume

(Andrea Ferreol); førsteelskeren Bernard 
Granger (Gérard Depardieu), der går ind i 
modstandsbevægelsen; den overambitiøse 
unge skuespillerinde Nadine Marsac (Sabi
ne Maudepin) og endelig teatrets altmulig
mand Raymond (Maurice Risch), der efter 
eget udsagn, i modsætning til den almindeli
ge opfattelse, ikke er en flink tyk mand, men 
derimod en ond tyk mand.

Teatrets miniature-samfund trues udefra 
af censuren, personificeret ved den overalt 
hadede, men særdeles indflydelsesrige, anti
semit Daxiat, der er journalist ved bladet 
»Je suis Partout« - Jeg er overalt. Denne 
ydre trussel danner filmens suspense.'

Det er meningen, at Lucas Steiner skal 
smugles ud af den besatte zone. Dette pro
jekt forpurres imidlertid i sidste øjeblik, og 
Steiner må se frem til et endnu længere op
hold i kælderen.

For dog at lette sin tilværelse - og tilværel
sen er for Steiner lig med arbejde - finder 
han på at lave en forbindelse til en kakkel
ovn, der befinder sig i nærheden af selve 
scenen. Ved at sætte øret mod skorstenen 
kan han høre, hvad der bliver sagt under 
prøverne og han bliver således i stand til, via
Marion, at komme med tilføjelser til indstu
deringen .

Steiner fu ld fører sin  instruktion  uden at 
kende alle sine aktørers udseende, a lene på 
grund lag  a f det, han h ører under prøverne.
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Det er filmens grundpostulat, at kunstneren 
i sin isolerede skyggetilværelse, berøvet en 
del af sine sanser, alligevel kan præge vær
ket afgørende. Måske gennemskuer Steiner 
netop på grund af det vækbarberede »skin« 
Bernard og Marions forelskelse, lang tid før 
de selv er klar over det. Men det er spillets 
regler, at kunstneren kun kan bringe orden i 
den ydre verdens kaos igennem kunstvær
ket, og dette illustreres til fulde i en af film
ens sidste scener, hvor Marion og Bernard 
diskuterer hendes mands skæbne. Pludselig 
bliver baggrundens levende personer til ma
let kulisse, illusionen er brudt og virkelighe
den (filmens) glider over i fiktionen (tea
trets). Det viser sig, at der er tale om 
slutningen på trioens første produktion efter 
befrielsen. Succesen er hjemme og instruk
tøren Steiner kaldes på scenen, for at modta
ge publikums begejstrede hyldest sammen 
med Marion og Bernard.

»Den sidste métro« er en film, der kræver 
meget af sine skuespillere. Heldigvis er den 
bygget op omkring Catherine Deneuve, der 
hermed får revanche for sin rolle i »Den fal
ske brud«, men stadigvæk hedder Marion. 
Hun er hele filmen værd. Men også i de min
dre roller ydes der glimrende præstatio
ner; således er Jean Poiret fremragende som 
den selvudslettende pragmatiske instruk
tør, der til dels har autentisk forbillede i 
Sacha Guitry. Filmens måske største over
raskelse leverer forfatteren og instruktøren 
Jean-Louis Richard, der sammen med Truf- 
faut har skrevet manuskript til »Silkehud«, 
»Fahrenheit 451« og »Bruden var i sort«. I 
»Den sidste métro« spiller han den væmme
lige, men langt fra uinteressante jødehader 
Daxiat.

Truflfaut har indrømmet at »Den sidste 
métro« nok ikke er filmen om besættelsesti
dens Frankrig. Det kan man kun give ham 
ret i. Det er imidlertid lykkedes ham at lave 
en stimulerende variation over de velkendte 
truffautske temaer: kunst, kærlighed og en
somhed. Ligesom i hans øvrige film under
streges det, at ethvert menneske har sine 
grunde. Fordømmelse og intolerance er ikke 
Truffauts bord. Dertil er livet alt for fuldt af 
paradokser. Han har for længst indset, hvad 
Graham Greene skriver i sit essay »The lost 
childhood«: »Human nature is not black and 
white but black and grey«.

Jan Kornum Larsen

DEN SIDSTE METRO
Le demier Métro. Frankrig 1980. P-selskab: Les 
Films du Carrosse/Andrea Films/SEDIF/TFl/SFP. 
P: Jean-José Richer. P-leder: Rolant Thenot. 
Instr: Frangois Truflfaut. Instr-ass: Suzanne 
Schiffmann, Emmanuel Clot, Alain Tasma. 
Manus: Frangois Truffaut, Suzanne Schiffmann. 
Foto: Nestor Almendros. Farve: Eastman. Klip: 
Martine Barraque-Curie, Marie-Aimée Debril, 
Jean-Francois Giré. Ark/Dekor: Jean-Pierre Ko- 
hut Svelko. Kost: Lisele Roos. Musik: Georges 
Delerne. Sange: »Pierre a Zumba- af A. Lara, J. 
Larue; »Mon amant de Saint-Jean« af E. Carrara, 
L. Agel, sunget af Lucienne Delyle; » Sombreros et 
mantilles« af J. Vaissade- Chanty, sunget af Rina 
Ketty; »Pitié, mon Dieu« af A. Kunc; »Bei mir bist 
du schdn« af Sholom Secunda, Saul Chaplin, Sam- 
my Cahn. Tone: Michel Laurent. M edv: Catheri
ne Deneuve (Marion Steiner), Gérard Depardieu 
(Bernard Granger), Jean Poiret (Jean-Loup Cot- 
tins), Heinz Bennent (Lucas Steiner), Paulette Du- 
bost (Germaine Fabre), Sabine Haudepin (Nadine 
Marsac), Jean Louis Richard (Daxiat), Maurice 
Risch (Raymond), Andréa Ferréol (Arlette Ferre
ol), Marcel Berbert (Merlin), Richard Bohringer 
(Tysk officer), Jean- Pierre Klein (Christian Legli
se), Lille Franck Pasquier (Jacquot), Rénata (Tysk 
sangerinde), Jean-José Richer (René Bernardini), 
Martine Simonet (Martine), Laszlo Szabo (Ber
gen), Henia Ziv (Yvonne), Jessica Zucman, Rose 
Thierry, René Dupré, Pierre Belot, Christian Bal- 
teuass, Jacob Weizbluth, Aude Loring, Alain Tas
ma. Længde: 130 min. Udi: Dansk-Svensk. Prem: 
14.8.81 - Grand.

Min brillante 
karriere
Instruktør: GILLIAN ARMSTRONG
At korrigere sig selv er trods alt bedre end at 
blive rettet af andre. Lad mig da straks i 
forbindelse med en omtale af Gillian Arm- 
strongs »My Brilliant Career« tilstå, at det i 
sidste nummers artikel om australsk film 
lykkedes mig at komme af med to ukorrekt
heder om filmen på 5 linier. »Lad os håbe, at 
den en dag finder en importør«, skrev jeg. 
Det havde den allerede fundet på det tids
punkt. »En bemærkelsesværdig kvindeskil
dring skal man også finde i Gillian Arm- 
strongs »My Brilliant Career«« skrev jeg 
også, og det er heller ikke rigtigt, ved jeg nu, 
da jeg har set filmen.

»My Brilliant Career« er ikke nogen ringe 
film, det er heller ikke nogen middelmådig 
film, men noget stort kunstværk kan man 
ikke kalde den. Det er en omhyggeligt -  for 
omhyggeligt -  ja næsten udspekuleret lavet

folkekomedie, gjort med stor kunstfærdig
hed, men også uden den kunstneriske nød
vendighed, der får en til at følge den med 
andet end høflig interesse, og på den måde er 
den karakteristisk for et centralt dilemma i 
den nye australske film, således som jeg 
også søgte at antyde i den nævnte artikel.

Allerede i filmens første billeder får man 
næring til mistænksomhed over for den.

Filmens hovedperson, teenageren Sybilla, 
præsenteres for os i en visuel komposition, 
der i højere grad er udtryk for en udtænkt 
arrangeret virkelighed end for en kunstne
risk genskabt virkelighed. I et tredelt bil
lede ser vi Sybilla inde i huset, hvor hun bor, 
optaget af sig selv og sin dagbog. På veran
daen udenfor ses en gyngestol gynge svagt. 
Hvorfor gynger gyngestolen? Har det nogen 
dramatisk, indholdsmæssig eller emotionel 
funktion? Er det ikke blot en visuel gim
mick, for at få os til at beundre det artistiske 
arrangement i al sin smagfuldhed, bevægel
se i flere planer osv. osv., som man lærer om 
på filmskoler? Det er bremsende for oplevel
sen, i hvert fald for undertegnede, når man 
aner, at gyngestolen kun gynger, fordi in
struktøren har bedt en assistent om at give 
gyngestolen et lille skub, »fordi det vil se 
godt ud på billedet«.

Lad dette ene eksempel tjene som et 
blandt mange i filmen på, at den i høj grad 
synes at være lavet for kunstens egen skyld. 
På disse præmisser er der naturligvis meget 
at glæde sig over i filmen. 1890’ernes Aus
tralien i forskellige landlige miljøer, fra det 
primitive og robuste til det forfinede og dan
nede, er nydeligt rekonstrueret i dekoratio
ner, kostumer og optrin af daglig- og sel
skabslivet. Vejr og natur spiller velgennem
tænkt med i handlingen, og spillet er i 
næsten alle roller velkontrolleret og i Judy 
Davis’ spil som Sybilla endog meget karak
terfuldt og nuanceret. Men i det, filmen vil 
fortælle os, og i dens personskildring, kom
mer den sjældent ud over folkekomediens 
skematisering, og groft sagt kan man sige, 
at den først og fremmest søger at fylde nogle 
velkendte klicheer ud på en måde, der må
ske skal få os til at glemme, at der er tale om 
klicheer. Det er blevet iscenesættelsens op
gave at tilsløre det relativt konventionelle i 
manuskriptet, og meget af filmens svaghed 
er at finde i historien.

Den er hentet i en selvbiografisk bog af 
Miles Franklin, der udkom i 1901, og som 
handlede om en bush giri og hendes udvik
ling og frigørelse. Hun havde andre planer 
for sit liv end at ende som gift kone, selv om 
det skulle blive i et af tidens stately man
sions. Hun var en misfit i tiden, følte sig for 
fin til det grove liv på en farm og for rebelsk 
og utilpasset til det højborgerlige maskespil 
på godserne. Hun ville lære verden og især 
sig selv at kende og var villig til at ofre den 
store kærlighed på selvrealiseringens alter. 
Der var kort sagt ikke meget andet levnet 
for hende end at forsøge på at blive kunstner. 
Og da hun ikke var så musikalsk som hoved
personen i den ligeledes delvis selvbiografi
ske roman fra 1910 af Ethel Florence Ric- 
hardson som Bruce Beresford filmede i 1977 
(»The Getting of Wisdom«) og ikke havde 
ydre for scenen, blev det skriveriet, hun ka

Sam Neill og 
Judy David i 
»Min brillante 
karriere«



stede sig over. Enhver kan skrive en bog om 
sig selv, og det gjorde hun så.

Jeg har ikke læst bogen og kan derfor ikke 
udtale mig om dens litterære værdi. Skal 
man dømme efter filmatiseringen har den 
ikke været så stor. Måske kan det også være 
grunden til, at den først blev genudgivet i 
1965. Feminister vil naturligvis hævde, at 
den har været forhindret i genudgivelse på 
grund af mandsundertrykkelsen. Til gen
gæld fik den chancen i vore dage, hvor en
hver bog fra fortiden, der beskæftiger sig 
med kvindelig frigørelse, er blevet støvet op 
-  uanset hvor ubehjælpsom og litterært vær
diløs, den end er, i nyfeminismens hellige 
navn.

Det var producenten Margaret Fink, der 
tog initiativet til at filmatisere bogen, og det 
var hende, der engagerede Gillian Arm- 
strong som instruktør, og som dermed gav 
hende chancen for at lave sin første lange 
spillefilm. Med en kvindelig producent, en 
kvindelig instruktør, en kvindelig manu
skriptforfatter (Eleanor Witcombe) og en 
kvindelig production designer (Luciana Ar
righi), kan »My Brilliant Career« da også 
markedsføres som en kvindefilm, hvilket jo 
ikke er noget handicap i dag.

Som kvindefilm kan »My Brilliant Care
er« dog næppe tilfredsstille de mere kræven
de. Som så mange andre forsøg på at skabe 
»kommercielle« kvindefilm (som f.eks. vor 
egen »Ta’ det som en mand, frue«) har »My 
Brilliant Career« overtaget en lang række 
stereotyper fra den traditionelle (og mands
producerede) underholdningsfilm.

Selve hovedpersonen, pigen, der ikke vil 
indordne sig, er en gammel kending fra utal
lige underholdningsromaner og film. Den 
viltre drengepige, der blæser på konventio
ner og som falder igennem i det fine selskab, 
synes ligefrem at være en publikumsynd- 
ling. Der er således ikke noget meget re
belsk eller bemærkelsesværdigt ved Sybilla.

Hvem blandt det store og jævne publikum 
vil således ikke som hende foretrække at 
more sig i laden i stedet for at kede sig ihjel 
under det stive ceremoniel i herregårdens 
saloner. Selvom vi gang på gang får at vide, 
at Sybilla er grim og uheldig, er Judy Davis 
jo ikke grim. Hun er ikke filmstjernesmuk, 
men hvilke stjerner er efterhånden det? Ud 
fra en konventionel betragtning er Judy 
Davis jo betydeligt kønnere end f.eks. Gien- 
da Jackson, Sissy Spacek og mange, mange 
andre af tidens kvindelige stjerner. Uheldig 
fremstiller filmen hende da heller ikke. 
Tværtimod får vi hende præsenteret som 
slagfærdig og intelligent, og man må nok 
sige, at filmen i højeste grad har blødt hen
des mere problematiske sider op. Hendes 
selvoptagethed, ærgerrighed og mangel på 
loyalitet over for og solidaritet med sin fami
lie, går skildringen ret let hen over. Det er 
ikke svært at være på hendes parti over for 
en bigot, konservativ og konventionel om
gangskreds.

Mange af de andre personer i filmen er 
også stock characters. I sin anmeldelse af 
filmen i »Monthly Film Bulletin« skrev Gil
bert Adair, at bedstemoderen og tanten i 
filmen mindede »in the writing and playing, 
of the Hermione Gingold and Isobel Jeans

characters in »Gigi««. En dansker kommer 
måske snarere til at tænke på de utallige 
barske ældre damer med hjertet på rette 
sted, som bl.a. Maria Garland har befolket 
den danske folkekomedie med.

»My Brilliant Career« kan således ikke 
siges at være en meget original film. Den er i 
sit anlæg en folkekomedie, og det er måske 
også, hvad det lidet sofistikerede australske 
publikum især har brug for. At den er gjort 
med betydelig professionel kunnen er også 
evident, men al det talent, der er investeret i 
filmen synes i højere grad at være brugt til 
at tilsløre en fundamental konventionalis
me end til at åbne vore øjne for nye synsvink
ler og sammenhænge.

Ib Monty

MIN BRILLANTE KARRIERE
My Brilliant Career. Australien 1979. P-selskab: 
New South Wales Film Corporation/Margaret 
Fink Films. P: Margaret Fink. As-P: Jane Scott. 
P-leder: Roivo Lember. Instr: Gillian Armstrong. 
Inst-ass: Mark Egerton, Mark Turnbull, Steve 
Andrews. Manus: Elenor Witcombe. Efter: Ro
man af Miles Franklin. Foto: Don McAlpine. Ka
mera: Louis Irving, Peter Moss. Farve: Eastman. 
Klip: Nicholas Beauman. P-tegn: Luciana Arrig
hi. Ark: Neil Angwin. Dekor: Sue Armstrong. 
Kost: Anna Senior. Musik: Nathan Waks. Koreo: 
Keith Bain, Michael O’Reilly. Tone: Greg Bell, 
Don Connolly. Medv: Judy Davis (Sybylla Mel- 
vyn), Sam Neill (Harry Beecham), Wendy Hughes 
(Tante Helen), Robert Grubb (Frank Hawden), 
Max Cullen (Mr. McSwat), Pat Kennedy (Tante 
Gussie), Aileen Britton (Bedstemor Bossier), Peter 
Whitford (Onkel Julius), Carole Skinner (Mrs. 
McSwat), Alan Hopgood (Faderen), Julia Blake 
(Moderen), Tony Hughes (Peter McSwat), Tina Ro- 
binson (Lizer McSwat), Aaron Corrin (Jimmy 
McSwat), Sharon Crouch (Sarah McSwat), Robert 
Austin (Willie McSwat), Mark Spain (Tommy 
McSwat), Simone Buchanan (Mary Anne 
McSwat), Hayley Anderson (Rosie Jane McSwat), 
Marion Shad (Gertie), Suzanne Roylance (Biddy), 
Zelda Smyth (Ethel), Amanda Pratt (Blanche Der- 
rick), Bill Charlton (Joe Archer). Længde: 100 
min. Udi: Constantin. Prem: 24.7.81 - Grand.

Flugt-aktion 
New York
Instruktør: JOHN CARPENTER
I sin kometagtige karriere er John Carpen
ter nu med sin fjerde egentlige biograffilm 
nået op på de store budgetter, men desværre 
bekræfter »Escape from New York« blot, at 
han falder pænt på plads blandt en del andre 
af de nye super-instruktører i amerikansk 
film. Som en Steven Spielberg og en George 
Lucas kan Carpenter sin amerikanske film
tradition og sit håndværksmæssige kram til 
perfektion, men har derudover tilsyneladen
de ikke ret meget interessant at berette. 
Filmmediet bruges som et lækkert elektrisk 
legetøjstog, hvor det vigtigste er, at de en
kelte sporskift og signaler klapper på plads 
på punkt og prikke, og med sin nye film har 
Carpenter blot fået en endnu større, flottere 
og dyrere modelbane at lege med.

Grundstilladset til »Escape from New 
York« er ellers spændende nok. I 1997 har 
øen Manhattan midt i New York i mere end 
10 år fungeret som et kæmpemæssigt isola
tionsfængsel, hvor samtlige kriminelle fan

ger anbringes og overlades til sig selv, og 
hvorfra det er absolut umuligt at undslippe. 
Ved filmens start bringer en terroristgruppe 
præsidentens fly, Airforce One, til styrt i 
området. Præsidenten overlever i en special
bygget sikkerhedskapsel og tages som gidsel 
af lederen i fangernes underverden: the 
Duke of Manhattan, som planlægger at be
nytte ham til at skaffe frit lejde. En benhård 
fange, som netop står for at blive sluset ind i 
området (og som er højt dekoreret som gue
rilla-soldat i slagene ved Leningrad og i Si
birien!) sendes ind for at hente præsidenten 
ud -  og eftersom der forestår et internatio
nalt topmøde, hvor et bånd, som præsiden
ten har i sin taske har afgørende betydning 
for verdens fortsatte beståen, skal det ske 
inden for 24 timer, hvorfor vor helt uden at 
vide det får indsprøjtet to sprængladninger, 
der vil udløses, når fristen er udløbet, men 
som kan neutraliseres, hvis han når tilbage i 
tide.

Dette begavede stillads er imidlertid ikke 
nok, for Carpenter stiller sig tilfreds med de 
slagne veje: Man tager en god portion kliche
er fra alskens mytologiske fortællinger om 
den ensomme helt på jagt efter sit mål og i 
kamp med sine fjender, tilsætter inspiratio
ner fra »Det beskidte dusin« og »Raketbase 
3« (denne mesterlige thriller af Robert Al- 
drich, hvor den politiske drejning var farlig 
og provokerende), spækker det med mang
foldige visuelle lån fra »Krigerne« og kryd
rer til slut hele opkoget med indforståede 
elementer fra Howard Hawks-film, og resul
tatet bliver Hollywood-traditionen i maski
nelt metermål.

Inden for murene får Carpenter udstyret 
sin helt med et Rio Bravo-hold af ukvalifice
rede hjælpere, der vokser med opgaven, men 
hvor Hawks aldrig kunne nænne at aflive 
sine personer, går de hos Carpenter en blo
digt grusom død i møde -  til trods for at 
politichefen, der står og venter udenfor, hed
der Hauk!

Og så hjælper det jo fedt, at Carpenter 
behersker legetøjet og har en række solide 
skuespillere til sin rådighed, når det hele er 
gennemsyret af tidens allestedsrådende 
misantropi. Således er Kurt Russell i ansla
get en solid John Wayne-skikkelse, kynisk, 
hårdkogt og professionel, men han ender i 
karrikaturen. Omkring ham tegner Lee Van 
Cleef, Ernest Borgnine og Harry Dean Stan
ton præcise birollefigurer, hvorimod Adrien- 
ne Barbeau (Mrs. Carpenter privat) nok er et 
modsvar til Angie Dickinson, men ikke har 
noget som helst meningsfuldt at stille op 
med sin perifere og tomme rolle.

Undervejs skal vi tillige sluge stribevis af 
overvægtige kameler: Vor helt bliver fanget 
og tvinges til duel på liv og død (som han 
naturligvis vinder), og her er det meget be
lejligt, at hans nedtæller (der viser hvor lang 
tid han har tilbage) sidder på modstande
rens arm, og at sekundanten har hans »tra
cer«, så han nemt får dem tilbageerobret i 
det efterfølgende kaos. Lige så belejligt er 
det, at Dukes psykopatiske håndlanger (som 
ligner et levn fra »Tågen«) har overdraget 
det vigtige bånd til Ernest Borgnines hjælp
somme taxichauffør. Det er nemme løsnin
ger, der dramaturgisk set springer over, hvor
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gærdet er banket ned i jordhøjde. Og først da 
præsidenten til slut går amok og i afsindigt 
vanvid nedskyder Duke, forstår man, hvor
for Donald Pleasence er valgt til rollen.

Vist er filmen ind imellem meget vittig i 
sit spil på dette sammenrend af skabeloner, 
og vist er den bragende flot og spændende at 
se på, men det er bulder af den samme slags, 
som kommer fra tomme tønder. Hvis Car
penter fortsat skal påkalde sig interesse, ser 
det ud til, at han har et akut behov for at 
finde en manuskriptforfatter, der kan levere 
et menneskeligt og kunstnerisk vedkom
mende gods, som vil gøre det umagen værd 
at tage turen med rundt i hans velsmurte 
modelbane. Asbjørn Skytte

Kurt Russell i »Flugt-aktion New York«

FLUGT-AKTION NEW YORK
Escape From New York. USA 1981. P-selskab: 
Debra Hiil Productions. For Aveo Embassy, P: Lar
ry Franco, Debra Hili. As-P: Barry Bernardi. P- 
leder: Alan Levine. Instr: John Carpenter. Instr- 
ass: Larry Franco, Jeffrey Chernov. Stunt-instr: 
Dick Warlock. Manus: John Carpenter, Nich Cast- 
le. Foto: Dean Cundey. Kamera: Ray Stella. 2nd 
unit foto: Jim Lucas. 2nd unit kamera: Frank 
Ruttencutter. Sp-visuel-E-foto: Jim Cameron, 
George Dodge, Dennis Skotak, Austin McKinney. 
Farve: Metrocolor. Klip: Todd Ramsay. P-tegn: 
John Alves. Ark: Chris Homer. Dekor: Cloudia. 
Rekvis: Mike May. Kost: Stephen Loomis, Mel 
Savicki, Katrina Bronson. Sp-E: Roy Arbogast. 
Musik: John Carpenter. I samarbejde med Alan 
Howarth. Tone: Tommy Causey, Bill Varney, 
Gregg Landaker, Steve Maslow, John Mosley, War- 
ren Hamilton, David Yowdall. Medv: Kurt Russell 
(Snake Plissken), Lee Van Cleef (Bob Hauk), Er
nest Borgnine (Cabbie), Donald Pleasence (Præsi
denten), Isaac Hayes (Duke), Season Hubley 
(Pige), Harry Dean Stanton (Brain), Adrienne Bar- 
beau (Maggie), Tom Atkins (Rehme), Charles Cyp- 
hers (Minister), Joe Unger (Taylor), Frank Double- 
day (Romero), John Strobel (Cronenberg), John 
Cothran, Jr., Garrett Bergfield, Richard Cosenti- 
no, Robert John Metcalf, Joel Bennett, Vie Bul- 
lock, Clem Fox, Tobar Mayo, Joseph A. Perrotti, 
Alan Shearman, Ron Vernan, Ronald E. House, 
Rodger Bumpass, Nancy Stephens, Steven Gagon, 
Steven Ford, Michael A, Taylor Lonnie Wun, Dale 
House, David R. Patrick, Bob Minor, Wally Taylor, 
James O’Hagen, James Emery, Tom Lillard, Bor ah 
Silver, Tony Papenfuss, John Diehi, Carmen Filipi, 
Buck Flower, Clay Wright, Al Cerullo, Ox Baker. 
Længde: 99 min., 2703 m. Udi: Panorama. Prem: 
24.7.81 - Palads -I- Palladium + Royal Cinema 
(Århus) + Fønix (Odense) + City (Aalborg) + Ci
nema Center (Herning).

Kniven i hjertet
Instruktør: CHR. BRAAD THOMSEN

Chr. Braad Thomsen har i »Kniven i hjertet« 
ikke helt kunnet overvinde det problem, der 
ligger i at skildre stille eksistenser, hvis 
umiddelbare særpræg er deres indelukket
hed. Jesper og Lillian får ikke meddelt så 
meget om sig selv og til hinanden, at de for 
alvor gør filmen nærværende. Det bliver 
afgørende for slutningen, da Lillian opsøger 
Jesper i fængslet og erklærer: »Jeg vil vente 
på dig«.

Hvorfor vil hun egentlig det? Hvad har 
han givet hende ud over et par små forsigtige 
samvær, hvor han gradvis har åbnet sig for 
hende og vel mest appelleret til hendes søs
terfølelse for ikke at sige: været en studie for 
hendes semesteropgave i psykologi. Det er 
ikke skyldfølelse, der får hende til at vende 
tilbage til Jesper. Det er filmens mening i 
den melodramatiske slutning at hævde en 
slags kærlighed, og dens præmisser har 
filmen ikke redegjort tilstrækkeligt for.

Man kan sige, at Braad Thomsen har lavet 
den slutning, som Reinhard Hauff undlod i 
»Hovedrollen«, da instruktøren i lighed med 
forholdet Jesper/Lillian, nåede ind til den 
16-årige Pepe, vandt hans tillid, brugte ham 
til sit formål -  for derefter at overlade ham 
til sin egen skæbne. Ville »Kniven i hjertet« 
ikke have virket ærligere, hvis den var slut
tet med Jesper på vej til politistationen -  det 
ensomme offer for den seksual- og følelses
angst, han har båret på siden barndommen, 
og som Lillians svigten har drevet ud i den 
totale blokering?

Meget andet er imidlertid lykkedes i film
en, som trods fornemmelser af Bille August
møder-Reinhard Hauff virker meget person
lig braadsk uden samtidig at blive alt for 
firkantet thomsensk. Den analyserer med 
roligt overblik barndommens betydning for 
det voksne liv, og den har en ægte melan
kolsk følelse i de situationer, hvor den bliver 
et portræt af skæbneramte outsidere. Et do
kument så at sige om de »kærlighedsforsøm
te«, som overlæge Sven Heinild kalder dem.

Det vil ærgre Chr. Braad Thomsen at høre, 
at det klæ’r hans film at være produceret på 
et større budget end hans vanlige. Lydsporet 
står meget klart med fin balance mellem 
replikker og incidentalmusik, billedkompo
sitionerne virker -  inden for det valgte sym
bolsprogs rammer -  gennemarbejdede, ja 
hele den tekniske finish har en professiona
lisme, som selvfølgelig også skyldes instruk
tørens voksende rutine, men især, at der har 
været penge at gøre det for. Endelig er Dirk 
Briiels stiliserede sort-hvide fotografering 
med den helt fremragende lyssætning i de 
svære værtshusbilleder af en art, der ikke 
bare lykkes med 8 mm og en nefalygte.

I de to hovedroller, hvor klangbunden ikke 
tillader det meget gribende, spilles der stil
færdigt og lidt enstonigt af Stig Ramsing og 
Helle Ryslinge. Derimod er der nogle usik
kert instruerede sideroller. Hans Kragh-Ja- 
cobsen og Torben Hellborn som Lillians to 
studiekammerater bliver til rene venstre
fløjskarikaturer, fordi de skal understrege

det hele på alt for kort tid, og replikkerne 
falder her med en deklamatorisk kraft, som 
bryder med filmens øvrige mundrette og 
neddæmpede dialog. Johannes Marotts post
mester kunne lige så godt være Knud Heg- 
lund i en Saga-komedie, og Poul Thomsen 
som politimand på St. Kongensgadestatio
nen spiller på sin velkendte lillemands 
sleskhed, der ikke har noget med filmens 
realisme at gøre. Endelig et mysterium: Jes
per besøger sin mor en aften og lytter her til 
formiddagsprogrammet »De ringer -  vi spil
ler«. Det er et nationalhelligt tidspunkt, 
Braad Thomsen har flyttet rundt på uden 
grund.

»Kniven i hjertet« er en ganske sympa
tisk, lidt teoretisk dansk Freud-film af den 
art, som ikke får mange mennesker i biogra
fen, og man kan spørge, hvorfor Braad 
Thomsen med sin konsekvente kammer
spilsstil med mange nærbilleder og sjældent 
mere end to personer i billedet ikke har 
valgt at realisere sit manuskript som et TV- 
spil.

Michael Blædel
KNIVEN I HJERTET
Danmark 1981. P-selskab: Vester Vov Vov Film
produktion ved Peter Wolsgaard, Torben Holm. P- 
ledere: Per Årmann, Lise Lense-Møller. Instr/ 
Manus: Christian Braad Thomsen. Script: Anet
te Møgelvang. Foto: Dirk BriielAss: Fritz Schrø
der. Farve: Eastman. Lys: Søren Danielsen. Stills: 
Fie Johansen. Klip: Grete Møldrup. Rekvis: Tove 
Robert Jacobsen. Kost: Manon Rasmussen. Mu
sik: Helle Ryslinge, Johnny Bjørn. Tone: Niels 
Arild. Makeup: Birte Christensen. Medv.: Stig 
Ramsing (Jesper), Helle Ryslinge (Lillian), Johs. 
Marott (Postmester), Tommy Kenter (Postarbej
der), Lars Ivar Jensen (Postarbejder), Morten 
Suurballe (Postarbejder), Rie Helger, Christian 
Braad Thomsen (Kunder på posthuset), Finn Niel
sen, Jan Vilhelmsen, Annemette Rosenkilde, Kir
sten Brabrand (Kunder på værtshus), Hans 
Kragh-Jacobsen, Torben Hellborn (Studenter), 
Birte Christensen (Plade-ekspeditrice), Asta Es
per Andersen (Jespers mor), Chr. Jul Hansen (Jes
pers far), Peter Boesen (Blomsterhandler), Gotha 
Andersen (Mand i kælder), Lene Vasegaard (Mor i 
baggård), Poul Thomsen, Esper Hagen, Arne Han
sen (Politibetjente), Anne Jevan (Servitrice), Lise 
Vesterskov (Sangerinde), Jens Højbjerg (Harmoni
kaspiller). Længde: 88 min. Udi.: Vester Vov Vov 
Prem: 14.8.81 - Dagmar.

Slingre-valsen
Instruktør: ESBEN HØILUND CARLSEN

»Slingre-valsen« begynder med nogle bra
gende flotte billeder fra en dansekonkurren
ce. Så taber filmen pusten i nogle få minut
ter, mens en speakerstemme leverer en 
påfaldende ligegyldig redegørelse for film
ens personer - hvorefter et stemningsfuldt 
tidlig-morgen-billede af en enlig taxa på 
Lyngbyvejen diskret anslår en tone, som 
holdes filmen igennem i forskellig orkestre
ring: En blanding af vemod og resignation, 
der ganske vist af og til skjuler sig bag smar
te replikker, men som ikke desto mindre er 
med til at give denne film, der kun på over
fladen er en komedie, sin særlige kvalitet.

I taxaen sidder Søren (Ole Ernst), der er på 
vej hjem fra nok et rart og ligegyldigt pige
eventyr. Han skal hjem til mor Karen (Sol- 
bjørg Højfeldt), der ikke mere gider at høre 
på gemalens sædvanlige falske undskyld
ning. Hun vælger i stedet at smide ham på
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porten og siden holde fast ved den beslut
ning, og dermed skiller hun sig straks ud fra 
de øvrige personer i filmen, der ikke så me
get er en nyskabelse som en å jourføring af 
den gode folkelige danske film. Flest tilhø
rer filmens personer den bedrestillede 
danske middelklasse. De har alle låst sig 
fast i ganske bestemte roller, som de ikke 
ejer kræfter og energi til at bryde med. De er 
præget af defaitisme. Kun Karen og den 
Jens (Kurt Dreyer), der ved filmens slutning 
er kommet til at danne et nyt par, ejer modet 
til at sige farvel til deres plads i mønstret.

Jens er dekoratør i Magasin, og Karen 
møder ham, netop som han er blevet fyret på 
grund af personaleindskrænkninger. Tidli
gere er konen Anne (Puk Schaufuss) gået fra 
ham til fordel for den rige Frederik (Ivar 
Søe). Nu har han, Jens, tilbragt en aften 
sammen med kollegaen Lis (Lisbeth Lund- 
quist), der er gift med reservelægen Blom 
(Ulf Pilgaard), som til gengæld har tilbragt 
sin aften sammen med Karen, der er syge
plejerske på hospitalet, hvor Blom arbejder. 
Sammen har de i al ærbarhed snakket. Mest 
om hans ikke særligt vellykkede forhold til 
konen. Alligevel bliver Lis rasende, da hun 
finder gemalen sammen med en anden, men 
det kan selvfølgelig skyldes dårlig samvit
tighed, idet hun umiddelbart før hun ser Ka
ren har præsenteret Jens for Blom som 
»byens bedste knald« (skønt alt han har 
præsteret har været at overvære hendes en
sidige orgasmetrip). Det er en scene, der 
først og fremmest forekommer at være der 
for at få Karen og Jens bragt sammen, thi 
derefter taber filmen ganske Blom og Lis af 
syne undtagen som staffage, skønt det par 
nok kunne have fortjent noget mere.

Et sted i filmen søger Karen at forklare 
parrets holden sammen med, at der nok ikke 
er tilstrækkeligt med følelser til stede til at 
de enten kan elske eller hade hinanden, men 
Lis’ reaktion tyder dog ikke just på mangel 
på følelser, når hun slynger et askebæger 
efter gemalen. Nå, heldigvis rammer det 
Jens, så Karen kan tage sig af ham. Og såle
des begynder da, hvad der i filmen er en blid, 
noget bittersød kærlighedshistorie uden 
hvilken filmen intet ville være andet end en 
lovlig smart omgang sarkasmer, der ville 
være alt for enstonige til at bære en hel film. 
Der er noget ivrigt kontrastsøgende i film
ens modstilling af de smarte bemærkninger 
og de trætte mennesker, der siger dem. For 
vel er det rigtigt, at vi alle i lutter selvfor
svar dækker os ind bag en rolle som skild
padden dækker sig bag sit skjold, men gør vi 
det så kraftigt, som filmen postulerer? Og så 
konsekvent, som filmens personer. Man 
aner noget mere, men vemodet og resigna
tionen får for sjældent den underliggende 
tragik, som så vidunderligt præcist og dog så 
diskret formidles af Tommy Kenter som 
brugtvognsforhandler i en scene, hvor Ka
ren er ude at se på bil. Det er fremragende 
spil af Tommy Kenter, der suverænt afbalan
cerer den underliggende tragik med det ko
miske.

Men filmen er, i hvert fald på skuespiller
planet, først og  frem m est Solb jørg  H øjfeldts. 
Jeg har sjældent i en dansk film oplevet en 
så sikker filmdebut i en så krævende rolle.

Det er som om Esben Høilund Carlsen i den 
figur har nedlagt al den følelse, der i filmens 
andre personer får lov til at sidde så ynkeligt 
indespærret. Ene af alle får Karen lov til at 
kaste sig ud i en åndelig strip tease, forstået 
således at hun gradvis varmes op og til slut 
tør smide alle de beskyttende kontrolforan
staltninger, som års skuffede forventninger 
gradvis har belemret hende med. Der er no
get jublende rigtigt i at lade alle disse op
dæmmede følelser triumfere her. Og det er 
da det ægte opmuntrende ved denne begave
de og visuelt så sikkert fortalte danske hver- 
dagskomedie.

Per Calum
SLINGRE-VALSEN
Danmark 1981. P-selskab: Metronome Produk
tions. Med støtte fra Det danske filminstitut ved 
konsulent Erik Crone. P-leder: Christian Clau
sen. I-leder: Dola Bonfils. P-ass: Susan Larsen. 
Instr: Esben Høilund Carlsen. Manus: Nils 
Schou. Script: Lizzi Weischenfeldt. Foto: Dirk 
Bruel Ass: Birger Bohm. Farve: Eastman. Lys: 
Svend Bregenborg/Ass: Benny Nielsen. Stills: 
Ebbe Knudsen. Klip: Lizzi Weischenfeldt/Ass: 
Tine Hjortbøl. Art/Dekor: Karl-Otto Hedal. Rek- 
vis: Inge Hedal/Ass: Søren Ovesen. Kost: Gitte 
Kolvig. Musik: Bent Fabricius-Bjerre. Anden 
musik: »Hvor blev kærligheden af?« af Bent Fa
bricius-Bjerre; »Blue Champagne«, »Tuxedo Junc- 
tion«, »Scotch & Soda« med Manhattan Transfer;
»You’ll Never Find Another Love« med Lou Rawls; 
»Camillas Dance« med Valdemars Orchestra; 
»Gabriel Faurés Requiem« med Orchestre de Paris 
med Dietrich Fischer-Diskau, Sheila Armstrong, 
dirigeret af Daniel Barenboim. Tone: Jens Grøn
borg, Henrik Bøving. Makeup: Bibi Bergholdt. 
Mev: Solbjørg Højfeldt (Karen), Kurt Dreyer 
(Jens), Ole Ernst (Søren), Anne-Stine Lier (Nina), 
Nikolaj Harris (Morten), Claus Nissen (Fritz), Ulf 
Pilgaard (Blom), Lisbeth Lundquist (Lis), Ove 
Sprogøe (Larsen), Lene Brøndum (Maja), Puk 
Schaufuss (Anne), Kjeld Løfting (Ulrik), Merete 
Hegener (Dorthe), Ivar Søe (Frederik), Tommy 
Kenter (Bilsælger), Karen-Marie Løwert (En ju 
rist), Bent Warburg (Flyttemand), Oda Gjerløv (En 
dame), Anders Koch (En dreng), Esben Høilund 
Carlsen, Christian Clausen, Albert Wiinblad. 
Længde: 99 min., 2700 m. Censur: Rød Udi: War
ner & Metronome. Prem: Palads + Palladium + 
Tivoli Bio + Bio Lyngby + Bio Trio -I- Bio 5 (Aal
borg) + Kino (Odense) +  Palads (Århus) + Lido 
(Vejle) + Saga (Esbjerg) + Saga (Holstebro) + 
Cinema Center (Herning) + Scala (Svendborg) + 
Kino (Nyborg).

Hotel of the Stars
Instruktør: JON BANG CARLSEN

Det særprægede ved Jon Bang Carlsens film 
(fraregnet spillefilmen »Næste stop - Para
dis«) er, at de i traditionel forstand hverken 
er ren dokumentarisme eller ren fiktion. De 
fortæller om autentiske mennesker i auten
tiske omgivelser og er dermed en slags doku
mentarisme. Men replikkerne er skrevet af 
Jon Bang Carlsen, de enkelte scener er om
hyggeligt instruerede og rensede for den au
tentiske virkeligheds spontaneitet, og såle
des bliver der tale om en slags fiktion, hvor 
virkeligheden så at sige spiller eller genop
fører sig selv på basis af nøje fastlagte spille
regler.

Denne fremgangsmåde, som instruktøren 
har anvendt i »Jenny«, »En fisker i Hanst
holm«, »En rig mand« og nu »Hotel of the 
Stars«, kan umiddelbart virke lidt foruroli
gende. H vor holder v irk eligh eden s v irk e lig 
hed op, og hvor begynder Jon Bang Carlsens 
virkelighed? Spiller personerne i filmen sig

selv, eller spiller de roller, som instruktøren 
har tildelt dem - eller som de har lokket 
instruktøren til at tildele sig? I hvor høj grad 
manipulerer instruktøren med sit stof, stof
fet med instruktøren og begge faktorer med 
filmens tilskuere?

Betænkelighederne er principielt rele
vante over for iscenesat dokumentarisme, 
men over for Jon Bang Carlsens egen pro
duktion må forbeholdene efterhånden for
svinde. Han fremlægger helt åbent sin filmi
ske metode og søger altså ingen skjult 
manipulatorisk magt, og især »Hotel of the 
Stars« viser klart hans loyalitet over for stof
fet og over for de skildrede personer. Med den 
iscenesatte dokumentarisme ønsker han 
ikke at pynte på den forhåndenværende vir
kelighed (eller det modsatte), og hans formål 
er ikke skummelt at injicere egne holdnin
ger af politisk eller anden art ind i et i sig 
selv »neutralt« stof, om man vil godtage en 
sådan abstraktion. Naturligvis har Jon 
Bang Carlsen holdninger, men de bestem
mer hans udvalg af emner, ikke behandlin
gen af det enkelte emne. Det bestemmer em
net selv, og sådan skal det være.

I stedet bruger instruktøren sin metode til 
at destillere virkeligheden, at skabe et kon
centrat, at skære alt uvæsentligt væk og 
lade emnet stå renset og krystalklart - og 
samtidig til at skabe en visuel stil, som hæ
ver sig højt over den mekaniske (og altså 
teoretisk set mere »trofaste«) virkeligheds
afspejling. Jon Bang Carlsen er engageret i 
virkeligheden, men også i filmmediets æste
tiske muligheder, og man fristes til at sige, 
at han gør virkeligheden en lille smule san
dere ved at rekonstruere den i forkortet og 
forklaret udgave - ligesom den gode inter
viewer nu og da må hjælpe til med den helt 
præcise formulering af det, som den ad
spurgte gerne vil udtrykke. Det er det mod
satte af manipulation.

Med »Hotel of the Stars« har metoden gi
vet et særdeles vellykket resultat. Jon Bang 
Carlsen stiftede bekendtskab med det de
rangerede Hollywood-hotel Montecito, da 
han i Los Angeles optog scener til »En rig 
mand«, og siden vendte han tilbage for sam
men med den excellente fotograf Alexander 
Gruszinsky (og med Workshop-udstyr som 
eneste offentlige støtte) at skildre tilværel
sen for de statister, der i dag bor i det hotel, 
som engang var stjernernes hjem. Og i over
ensstemmelse med sin metode boede Jon 
Bang Carlsen selv i længere tid på hotellet 
og lærte de øvrige beboere godt at kende, 
således at hans film i udpræget grad beskri
ver Montecito indefra og ikke udefra.

Dette sære og lidt uhyggelige hotel er la
stet med bizarre skygge-eksistenser - fire 
udflippede sorte transvestitter, unge aggres
sivt erotiske kvinder, en mand med en van
vittig latter og en anden mand fyldt med 
dommedagsprædikener om det moralske 
forfald i USA - men filmens hovedperson 
bliver den midaldrende og temmelig fedlad
ne statist Dan Pattarson, som bor sammen 
med en yngre kollega David Pack og for
mentlig lader sig udnytte groft af ham. Dan
Pattarson er en rar, rørende og  lid t patetisk  
figur, der præsenterer sig som både skuespil
ler, forfatter og andet, som »elsker at se sig
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selv i Technicolor«, og som indtrængende 
taler om, at bare man holder ud og og ikke 
giver op på halvvejen, skal det nok lykkes til 
sidst - om ikke for ham så for vennen Davis.

Men sagen er naturligvis, at ingenting no
gensinde for alvor vil lykkes for beboerne i 
Montecito. De lever i en selvskabt verden af 
illusioner, i den gamle og forfængelige drøm 
om stjernestatus og berømmelse, og uden at 
løfte bare antydningen af en moraliserende 
pegefinger er »Hotel of the Stars« en film om 
den livsløgn, der ikke døde med Ibsen, men 
netop i den amerikanske dyrkelse af succes 
har gode vækstbetingelser. Det gør vel film
en til en slags tragedie - så mange forhåb
ninger, så krampagtigt fastholdt en selvtil
lid, og så ringe kontakt med de barske 
realiteter - men på sin vis er den samtidig 
historien om en irrationel udholdenhed, som 
er både patetisk og ganske imponerende. Vi 
drømmer alle, og selv om disse forhutlede 
eksistenser ikke får realiseret deres drøm
me, vover de i det mindste modsat flertallet 
at gøre et forsøg. De ved næppe, hvad de kan 
og især ikke kan, men de ved, hvad de vil.

Handlingsmæssigt sker der ikke meget 
andet i filmen, end at David dramatisk forla
der Dan og siden kommer tilbage igen, om
gående tilgivet alt. »Hotel of the Stars« er 
synkron med st emne og bevæger sig derfor 
ikke fra ét punkt til et andet, men er et 
stilleben, en miniature, som lever på sine 
portrætter og sine stemninger. Den er byg
get op omkring nogle virkningsfulde kontra
ster mellem på den ene side det skarpe sollys 
eller glitrende neonlys udenfor i den rastløse 
storby, på den anden side mørket og stilhe
den i de nøgne korridorer i hotellet, hvor 
tiden står så bomstille som i et akvarium.

Jon Bang Carlsen og Alexander Gruszin- 
sky har fået det maksimale ud af disse 
underbelyste interiør-scener, hvor mærkeli
ge mennesker tyst glider omkring i billeder
nes baggrund, og hvor hele atmosfæren vi
brerer af gådefulde antydninger, så man 
kommer til at tænke på John Cassavetes. 
Hotel Montecito er som et Sartre’sk mare
ridt, hvor forfald og vanvid lurer i hver dun
kel krog, og hvor the American dream kryber 
sammen i sin allermest magtesløse udgave - 
men hvor selvbedraget dog stadig kan iklæ- 
des en form for menneskelig anstændighed 
og værdighed, som i tilfældet Dan Pattarson.

Jon Bang Carlsen har givet disse menne
sker deres livs filmrolle, og han har forsynet 
sin film med et klart og umisforståeligt sym
bol: hotellets elevator, som næsten aldrig 
fungerer. »Hotel of the Stars« fungerer deri
mod som et både morsomt og bevægende bil
lede af menneskets evne til at bevare et ab
surd håb midt i den mest udsigtsløse 
stilstand, og dens slutreplik, formuleret med 
demonstrativ selvsikkerhed af en sort kvin
delig statist, kunne ikke være mere snerten
de præcis: »Some have it - some don’t«.

Ebbe Iversen

HOTEL OF THE STARS
Danmark 1981. P-selskab: Hotel o f the Stars Pro- 
ductions. Instr Manus: Jon Bang Calsen. Foto: 
Alexander Gruszinsky (farve). Klip: Anders Refn. 
Musik: Tennyson Stephens. Tone: Niels Bokken- 
heuser. M edv: Dan Patterson, David Pack, George 
Wi Scott, Joe André, Wanda Nawicki. Længde: 58 
min.

Kort
sagt
Filmene set af
Michael Biædel (M.B.) Per Calum (PC.) 
Ebbe Iversen (E.I.) Ib Monty (I.M.) 
Peter Schepelern (PS.)
Asbjørn Skytte (A.S.)

C AIRO MYSTERIET
Instruktør: FRANKLIN J. SCHAFFNER 
Kan det monstro have været Mumiens For
bandelse, der ramte den sædvanligvis så for
træffelige Franklin J. Schaffner, da han i 
Egypten skulle instruere denne spegede 
spændingsfilm? I hvert tilfælde klarer han 
sig bedre i middelalderens Normandiet, på 
en abebeboet planet, blandt Pattons kamp
vogne og sågar på Djævleøen end hos pyra
miderne, hvor røverhistorien om jagten på 
skjulte arkæologiske skatte er gået helt i 
småstykker for ham. Det handler om 
oldtidsarkitekten Menepta og nutidsarkæo
logen Lesley-Anne Down og den egyptiske 
antikvitetshandler John Gielgud (!) og 
skumle skurke med pistoler, men selv om 
Tut Ankh Amon også er impliceret, er det 
umuligt at tage filmen grav-alvorligt, og 
selv om Lesley-Anne ved Nilen er en attrak
tiv Down by the riverside, disponerer hun 
over omtrent så mange ansigtsudtryk som 
en sfinx. (Sphinx - USA 1980). E.I.

HAN SKAL LEVE
Instruktør: BOB CLARK
Jack Lemmons præstation i »Tribute« er no
genlunde så forudsigelig, som den må blive, 
når rollen ikke blot er skrevet til ham, men 
også er et gennemkalkuleret repetitionskur
sus i de præstationer, Lemmon har leveret 
gennem tiden i seriøse film - hver gang til 
åbenbar forbløffelse for dem, der hårdnak
ket betragter ham som komiker. Det er en 
ironi, der næsten hører hjemme i en god 
Lemmon-film, at her, hvor han for første 
gang er blevet sin egen kliché, har ovatio
nerne været større end nogen sinde. I en 
superteatralsk cocktail leverer han den tra
gikomiske selvransagelse, den psykiske op
løsning bag jovialitetens grinende facade, 
den rørende hjælpeløshed og de bittersøde, 
galgenhumoristiske undvigemanøvrer - et 
register, der ikke så meget karakteriserer
Scott Templeton, som det stykker figuren 
sammen aftræk fra »Hektiske dage«, »Man
den i midten« og »TY-ibunehelten«. Og mere 
end et rungende ekko fra Broadway-kulis- 
sen er filmen ikke. Den ydre succes og den 
indre fiasko synes at være temaet i Bernard 
Slades jappede løb ind i Neil Simon-land, 
men temaet forskydes og forplumres mange

gange undervejs og kuldsejler i den horrible 
happy-ending, hvor Lemmon åbenlyst betje
ner klaviaturet på Slades regnemaskine. 
(Tribute - USA 1980). M.B.

HELEN KELLERS 
TRIUMF
Instruktør: PAUL AARON

Et enkelt påtrængende spørgsmål får denne 
film aldrig besvaret tilfredsstillende, nemlig 
hvorfor man har følt det påkrævet at genfil
matisere William Gibsons beretning om den 
blinde og døve Helen Keller i stedet for blot 
at genudsende Arthur Penns upåklagelige 
version fra 1962. Set med kyniske øjne er det 
den nye films eksistensforsvarende gim
mick, at Patty Duke, der dengang spillede 
Helen Keller, nu er blevet gammel nok til at 
overtage Anne Bancrofts glansrolle som læ
rerinden Annie Sullivan. Set med mildere 
øjne adskiller Paul Aarons film sig fra de 
fleste andre genfilmatiseringer ved ikke at 
være pinagtigt ringere end originalen, men 
et sobert og velspillet melodrama, som klo- 
geligt ikke forsøger at modernisere eller på 
anden måde pynte på historien. Den er for
talt klart, koncist og uden omsvøb, dens fø- 
lelsesmættede konfrontationer står kønt og 
rent, Melissa Gilbert magter nydeligt rollen 
som Helen Keller, og har filmen ikke megen 
originalitet af nogen art at byde på, så frem
træder den dog som et hæderligt stykke ar
bejde. En betinget kompliment, men ikke 
den ringeste i disse tider. (The Miracle Wor- 
ker - USA 1981). E.I.

DEN HEMMELIGE 
FORMEL
Instruktør: JOHN G. AVILDSEN
»Den hemmelige formel« lanceres som 
»Filmen olieselskaberne ikke ønsker, at De 
ser«, og det er jo ikke noget ringe slogan, 
men desværre har det næppe megen bund i 
virkeligheden. Ingen bliver nemlig klogere 
af filmens postulerede afsløringer, tvært
imod sidder man tilbage som ét stort spørgs
målstegn, for efter en god og spændende op
takt gør filmen efterhånden sin historie så 
indviklet, at den ikke engang selv kan holde 
rede på den. Udgangspunktet er en gammel 
nazistisk formel til fremstilling af syntetisk 
brændstof, og påstanden er, at de internatio
nale olieselskaber vil gribe til mord og andre 
slemme ting for at holde denne formel hem
melig. Men filmen forplumrer sit sigte ved at 
filtre de mange flagrende handlingstråde 
helt uoverskueligt ind i hinanden, og i stedet 
må man så glæde sig over at se good guy 
George C. Scott og bad guy Marlon Brando i 
pompøst sam- og modspil samt en uforglem
melig cameo-indsats af John Gielgud, hvis 
monumentale krukkeri far Laurence Oli
vers præstationer i de senere år til at ligne
selvudslettende underspil. John Avildsen 
har godt styr på mange af enkeltscenerne, og 
sammenlignet med så mange andre film er 
»Den hemmelige formel« ikke ubegavet. 
Men den er på den anden side heller ikke så 
snedig, som den vil bilde os og sig selv ind. 
(The Formula - USA 1981). E.I.
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