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Andre folks penge (Other People’s Money) 
USA 1991. I: Norman Jewison. Med Danny 
DeVito, Penelope Ann Miller, Gregory Peck, 
Piper Laurie.

Danny DeVito er lige præcis typen, der kan 
spille en hensynsløs børshaj med en kynisk 
kommentar, manden der så ublufærdigt som 
Joakim von And elsker penge -  og kan 
slippe af sted med det med publikumssym
patien i behold. Selvfølgelig kan han ikke 
slippe af sted med at kurtisere modstande
rens kvindelige advokat, men hans hankats
forelskelse og jammerlige violinspil kan alli
gevel ikke gøre ham til grin, kun kær. DeVito 
spiller Wall Street tycoonen med rødder i 
Bronx og hans force er den ramsaltede ær
lighed når han analyserer aktiverne i det 
hæderkronede og traditionsbundne New 
England firma, der er lige så stivbenet som 
den bundhæderlige Frank Capra-agtige 
Gregory Peck i chefstolen. Han er ædelhe
den selv og DeVito opkomlingen, der ikke 
tænker i mennesker og arbejdspladser, men 
penge. Og filmen lader DeVito få ubønhørligt 
og uomtvisteligt ret i sin analyse, men tabe 
som menneske, hvad han godt selv ved. 
Subtilt er det ikke, men kontant underhol
dende. DN

Billy Bathgate (...) USA 1991.1: Robert Ben
ton. Med Dustin Hoffman, Bruce Willis, Loren 
Dean, Nicole Kidman.

Billy Bathgate er en knægt fra Bronx, Bath
gate Avenue, der ser en alliance med den le
gendariske gangsterboss Dutch Schultz 
som en vej ud af den udsigtsløse tilværelse, 
der tegner sig for en fattig proletarunge i 
30ernes New York. Dutch står som det ly
sende eksempel på succes, som knægten 
der er nået til tops og har fået penge, magt 
og indflydelse. Men da Billy kommer tættere 
på Dutch, opdager han bagsiden: en despe
rat mand i krise, jaget af politiet, og en mand 
der i utæmmeligt psykopatisk raseri myrder 
både mod- og medspillere. Forlægget er E.L. 
Doctorows roman, der handler om uskylds
tabet og den amerikanske drøms korrumpe
rende indflydelse: vil man nå til tops, må 
man betale prisen. Filmen finder en usikker 
balance mellem den klassiske gangsterfilms 
hårdkogte individualist og post-Godfather fil
menes kritiske skildring af den amerikanske 
gangsterkapitalist. Og Benton gør det ikke 
nemmere for sig selv ved at fastholde Billy 
som den første persons-fortæller, der møder 
mord og vold uden at blive korrumperet.

DN

Boyz ’n the Hood. USA 1991.1: John Single
ton. Med Ice Cube, Cuba Gooding Jr., Morris 
Chestnut, Larry Fishburne.

John Singleton er en meget ung instruktør -  
24 år -  med et entusiastisk talent. Ungdom
meligheden slår (heldigvis) igennem som al
vor i et bombastisk engagement. Han er 
symptomatisk for en problematisering af de 
sortes situation i elendighedens samtidige 
Los Angeles, hvor bandekrige med dødelig 
udgang er dagens orden. For at gå imod 
e lend igheden s tille r S ingleton m ed en s tæ rk 
paternalistisk optugtelse, som kan virke ha- 
stemt på et dansk publikum -  og som vitter
ligt også er sej a t sluge. Det e r ikke en ker
ne fam iliens lovsang, m en de klassiske fa 
derlige dyder, der promoveres. Mon ikke de

er en forudsætning for voldsanvendelse til
lige? Det er en trossag. Hvad der er vigtigt 
er, at filmen er et hårdtslående engageret 
indlæg mod den accellererende vold i ne- 
gerkvarteret -  at negrene ikke har ansvaret 
for importen af narkoen, omend deres ba
sale økonomiske forudsætninger ligger i dis
tributionen af samme. Slaphed og eftergi
venhed er uønskede egenskaber, forpligtel
ser og arbejde forudsætningen for et me
ningsfuldt liv. Er moderen væk, må den 
hjemmegående søn blot overtage de forplig
telser, der før var pålagt husmoderen -  hun 
kan således sagtens -  påstår filmen -  er
stattes, hvorimod manglen af en faderfigur 
vil være fatal. Der er immervæk et fuldbyrdet 
råb i reaktionens navn. I dansk sammen
hæng er filmen meget informativ -  virkelig 
meget informativ -  på det sociologiske felt, 
snarere end et gribende kunstværk. CN

Dødeligt bedrag (Shattered) USA 1991. I: 
Wolfgang Petersen. Med Tom Berenger, Bob 
Hoskins, Greta Scacchi.

Shattered er en suveræn underholdnings
film fra Das Boots germanske instruktør. Den 
kobler suspense med action i Vertigos loca
tions fra Golden Gate til Cypresskovene og 
har desuden indlemmet en helikopterforføl
gelse, der dog ikke helt når North by North- 
wests højder. Wolfgang Petersen får mærk
bart Hitchcock updated med action og spe
cial effects af dimensioner -  uden at de iøv- 
rigt forstyrrer helheden. Filmens tematik er 
måske lige en tak for smart med hovedper
sonernes antydede torso der ligefrem repe
teres i bilvinduets splintrende glas, da denne 
kæntrer ud over et vejværn. Glasskårene er 
momentvis belyst, således at blodet i de en
kelte skår står prentet på lærredet kombine
ret med diverse suggestive indklip af føreren 
(Tom Berenger) i faldet. Det er imidlertid 
værkets initialdeterminant, der implicerer det 
nok så bekendte trick med hukommelsesta
bet. Filmens titel Shattered svæver ligefrem 
foran katastrofebilens forlygter i en klaustro
fobisk kørsel på en smal, tåget bjergvej, går 
derpå imod bevægelsesretningen for at 
smadre mod vinduet med et intensivt musi
kalsk brag. Wolfgang Petersen er befriende 
ligeglad med fundamentale regler angående 
plottets og mattebaggrundens sandsynlig
hed og rimelighed -  han drøner afsted med 
en suveræn sans for solidt spil, hvilket er alt
afgørende for denne type films funktions
dygtighed. Handlingen er faktisk pragtfuld 
urimelig, men alligevel velmotiveret i de vit
terligt dybt engagerede skuespillere. Ligele
des er suspense-elementet velplaceret i en 
’trust your feelings’-ramme, og gyseraspek
tet holdes i ave af detektivens comic relief. 
Der antydes netop så meget psykologi, at 
man er fascineret, bundet. Denne film er i 
mine øjne et interessant studieprojekt som 
rendyrket entertainment, hvor alt skal fun
gere -  og gør det, uden at være alt for påfal
dende som løsning af en række gigantiske 
tekniske operationer, selvom det faktisk er, 
hvad der her er præsteret. Wolfgang Peter
sen har den sanselige fysik, som Hitchcock 
oftest manglede. Jeg finder ligefrem, at 
H itchcock som  underho lde r e r slået på
hjemmebane. CN

Fisher King (...) USA 1991, I: Terry G illiam , F: 
Roger Pratt, M edv: Robin W illiam s, Je ff B rid 
ges, Mercedes Ruehl, Amanda Plummer.

Vi kender Gilliam fra Monty Python -  og fra 
Time Bandits (81), Brazil (85), Munchhausen 
(88) o.a. Og når det er sagt, vil enhver vide, 
at det nærmest er umuligt at give en kort be
skrivelse af handlingen i en Gilliam-film; Fis
her King er ingen undtagelse! En sej radio
speaker -  alene tanken... -  griber ind i 
nogle menneskers liv ved indirekte at være 
årsag til en uligevægtig mands desperate 
nedskydning af nogle gæster i en bar. Ra
dio-fyren går ned med flaget, men hjælpes 
op igen, da han får muligheden for selv at 
hjælpe en af bargæsternes pårørende, der 
er blevet pip i låget af sorg. Afhængig af de 
enkelte personers oplevelse af verden skif
ter filmens fremstilling af samme: Vi ser 
eventyrlige, mystiske optrin -  vi ser New 
York’s dagligliv i en lille videobiks -  vi ser 
det supermoderne, højteknologiske kyniker
miljø osv. Sentimentalitet plejer ikke at være 
det, der plager Gilliam mest -  men nu, hvor 
det mere end nogensinde er blevet et ’fy-be- 
greb’, har han fået kraftige tendenser i den 
retning. Det er jo smagssag, om man kan 
holde det ud, men det er under alle omstæn
digheder en ny udvikling indenfor det gilli- 
amske univers -  omend ironien truer med at 
udtørre tårekanalerne hver eneste gang, der 
er ansats til en ærlig oversvømmelse. MP

For the Boys (...) USA 1991, I: Mark Rydell, 
M: Marshall Brickman, Meal Jiminez, Lindy 
Laub. Medv: Bette Midler, James Caan, Ge
orge Segal.

Titlen minder om en beredskabsfilm fra 
2.verdenskrig, hvor hovedpersonerne, et 
umage showpar, da også starter deres rejse 
som underholdere ved fronten, der fortsæt
ter over Korea -  en halvhjertet krig -  frem til 
Vietnam, den moralske katastrofe. Nostal
gien udtrykker savnet af det sociale klima, 
der fandtes under en god gammeldags ret
færdig krig som 2.verdenkrig, hvor et ædelt 
sind åbenbart prægede den amerikanske 
befolkning. Filmen maler med overordentlig 
bred og melodramatisk pensel fra det ameri
kanske underholdningsalbum, kompetent, 
klichefyldt, båret igennem af en veloplagt 
Bette Midler. Historien rundes af i et vammelt 
mindeshow, hvor alle implicerede ligner en 
opvisning i special effects. CN

Frankie & Johnny (...) USA 1991, I: Garry 
Marshall, M: Terrence McNally efter eget 
skuespil, Medv: Al Pacino, Michelle Pfeiffer, 
Hector Elizondo, Kate Nelligan.

To ensomme mennesker mødes, men efter 
hustruvold har Frankie (Pfeiffer) opgivet og 
afviser Johnnys (Pacino) tilnærmelser. Da 
Johnny til sidst giver op, standser hun ham -  
ok, den blå tandbørste er din. Tandbørsten 
som både symbol og dagligdag viser filmens 
gennemgående balance mellem smukt me
lodrama, hvor store følelser går lige til hjer
tet, og en vis hverdagsrealisme med gen
kendelige situationer, fanget på kornet. 
Marshall har droppet sit Pretty Woman’s  
eventyrunivers, men historien er egentlig 
den samme, blot omplantet til mennesker på 
bunden af systemet, hvilket betinger realis
men (luksus kan jo ikke væ re realistisk). Men
det er ikke som dansk realismes gennem
snitlige genkendelighed. Vi er blandt fattige,
fo rd i dette ydre også skæ rer til benet i det 
indre, ind til det elementære og fundamen
tale: ensomhed, sårbarhedens manglende
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tillid til andre, sex uden følelser, kærligheden 
som sidste og eneste udvej. Herved vokser 
historiens symbolske lag med det egentligt 
almentmenneskelige ud af en hverdag, som 
de færreste nok genkender som deres egen, 
men alligevel oplever som realistisk, fordi 
æstetikken siger, at fattigdom er realistisk. 
Det er atter fiktionens grundliggende koder, 
Marshall viser sans for. Det lykkes sågar at 
få dådyrsmukke Pfeiffer til at se hærget ud, 
så hendes skønhed virker som den kommer 
indefra. Og så har Marshall og hans sku
espillere også komediens timing, f.eks. da 
Johnny har 'glemt’ kondomet -  en scene ba
lanceret, så enhver anden film må blive grøn 
af misundelse. KS

Gode mennesker (Goda månniskor). Sve
rige 1991. I & M: Stefan Jarl. Medv: Viggo 
Lundberg, Ernst Gunther, Peter Hesse-Over- 
gaard.

Arne Sucksdorffs fatale skridt fra dokumen
tarismen til melodramaet med Drama i stor
skoven (Pojken i trådet, 61) gentages endnu 
værre af Jarl. Gode dokumentarister er ofte 
basale moralister med svælgende hang til 
naturstemninger -  når de nu engang har 
sans for naturen -  men det er svært at sluge 
den misantropi, der lægges for dagen over
for voksne i forsamlingshuset i Osterlen. Den 
vejes ikke op af den menneskelige præsta
tion, der ydes af Ernst Gunther. 
Hesse-Overgaard har en helt håbløs rolle 
som mystifistisk retarderet dansker. I sine 
bedste øjeblikke har filmen mindelser om 
Både Ken Loach’s Kes og Sucksdorffs Det 
store eventyr. CN

Indian Runner (...) USA 1991. I: Sean Penn. 
Med David Morse, Viggo Mortensen, Patricia 
Arquette.

Sean Penn har ofte nok spillet den tavse og 
forkrampede fyr, blandingen af hård og blød.
I sin instruktørdebut, som han også selv har 
skrevet manuskriptet til, er de to sider splittet 
ud på to brødre. Den ene hjemmegroet poli
timand efter fallit med et landbrug, den an
den Vietnam-veteran og en utilpasset outsi
der med et voldsomt og uregerligt tempera
ment. I Kain-Abel historien er der ikke meget 
nyt, men i Penns billeder en fin stemning fra 
et øde Nebraska, der optræder sjældent på 
film. Filmen er tilegnet Cassavetes og Hal 
Ashby, og er i sin stil tydeligvis inspireret af 
en atypisk dramaturgisk tilgang med lange 
scener, ofte blot stemningskarakteriserende 
og -ladede. En debut der lovende antyder et 
nyt ukonventionelt talent. DN

I ørnens kløer (Shining Through). USA 1991, 
I & M: David Seltzer, F: Jan Bont, Mu: Mi
chael Kamen, Medv: Melanie Griffith, Mi
chael Douglas, Liam Neeson, John Guilgud.

Melanie Griffith tager til Berlin under 2.ver- 
denkrig som spion og reddes på falderebet 
af sin chef og kærlighed, Douglas. Historien 
er spækket med løse ender og urimelighe
der -  f.eks. Douglas, der lystigt spionerer 
uden at kunne ét ord tysk -  men det for
s tæ rke r kun de t eventyrlige  og rom antiske. 
Og så er der masser af begavede, flotte og 
originale detaljer i dette mix af Nu g å r den
vilde ska tte jag t og Casablanca. G riffith, der 
k la re r æ rte rne  på e rfa ring e r fra  tidens sp ion 
film og er mere intelligent end de professio
ne lle  spioner. H endes sødm efy ld te  fo rtæ lle r
s tem m e, de r tilhø rer en ram m ehistorie , hvor
hun interviewes og stoppes, da tyskerne ta
ler tysk -  'fortæl på engelsk’, og så taler alle

engelsk. Douglas, der brænder hende af til 
operatur i New York, og så ender hun i ope
raen i Berlin med en tysk general (Neeson!). 
Zoo-turen med generalens børn, som hun 
guvernanter, og hvor hun i stedet leder efter 
jødiske slægtninge, men reddes af bom
berne, der sender en forvildet zebra ud i rui
nerne -  et surrealistisk syn -  så børnene 
kan fortælle hjemme, at de faktisk var i zoo. 
Kamerakøreture over en station med tusind
vis af tyske soldater, gennem de tomme ber
linske gader ved nat, gennem operahuset fra 
bag fortæppet helt op til hende på balkonen. 
Glenn Miller, damptog, hatte, den tyske pige 
med Veronica Lake-frisure, så længe hun er 
ven, osv. Det er bare en fornøjelse. KS

De nøgne træer. Danmark 1991. I: Morten 
Henriksen. Med Ole Lemmeke, Lena Nils- 
son, Michael Moritzen, Per Morberg.
Morten Henriksens Tage Skou-Hansen-fil- 
matisering er pæn. På godt og ondt. På godt, 
fordi den erkender en traditionsbundethed 
som den behersker i en klassisk psykologisk 
udredning og billedbetydning, på ondt, fordi 
’pæn’ her også betyder 'kedelig’. Og tempe
ramentsløs er den da i al sin noble klassici
stiske fortælleteknik omkring det moralske 
dilemma om forholdet mellem Holger og 
Gerda efter at Christian såres. Kun det næ
sten Fassbinder’ske sidste billede, hvor Chri
stian sidder selvtilfreds smilende med arm 
og ben bundet ind og ved, at han nu har 
krammet på Gerda, løfter sig.

Ole Lemmeke har et godt 'look' til rollen 
som Holger, men megen udvikling er der 
ikke i ham eller nogle af de andre. Som det 
er ved at blive sædvane, finder danske film
hold location i Polen, når Danmark anno da- 
zumal skal rekonstrueres. Her ikke farve- 
mættet og nationalistisk tonet som Dren
gene fra Sankt Petri, men indfarvet i gråblå 
tristesse og tilsyneladende med vilkårlige 
klimaskift. Men den trøstesløse polske pro
vinsbyarkitektur ligner ikke Århus anno 43 
og skaber mislyd i oplevelsen. DN

Passionens labyrint (Laberinto de Pasio- 
nes). Spanien 1982.1, M og Dekor: Pedro Al- 
modovar. Cecilia Roth, Imanol Arias, Helga 
Liné, Antonio Banderas, Fanny McNamara.

Settingen er den madrilenske punkscene, 
temaet er først og fremmest sex, og person
galleriet spænder fra en ufrugtbar øster
landsk ex-kejserinde og en homofil ditto 
prins over en 'frigid' gynækolog og dennes 
nymfomandatter til rockbands, incestofre, 
terrorister og alt hvad man ellers kan komme 
i tanke om af mere eller mindre farverige/ 
chokerende typer. Handlingen er det umuligt 
at resumere på disse linier, men lad os nøjes 
med at sige, at den syndige babyloniske for
virring får en happy ending: et saftigt knald i 
de højere luftlag -  ’å la Emmanuelle’.

Passionens labyrint er det spanske enfant 
terrible Pedro Almodovars anden spillefilm. 
Sammen med debutfilmen Pepi, Luci, Bom y 
Otras Chicas del Monton fra 1980, repræ
senterer den Almodovars tid som punker i 
den madrilenske subkulturbevægelse La 
Movida. Filmen, der gennemskinnes af en 
stærk trang til at gøre op med enhver form 
for autoriteter -  i såvel moralsk, politisk og 
seksuel som smagsmæssig henseende -
oven på Franco-regimet, synes mest optaget 
af a t chokere  fo r den chokerende effekts
egen skyld. I 90’ernes Danmark virker det 
nok knap så stærkt som det, efter reaktio
nerne at dømme, har gjort det i Spanien i
1982, men dels i kraft af Almodovars totalt 
respektløse humor, dels fordi filmen bærer

temaer fra Almodovars mere modne produk
tion -  såsom Begærets lov, Kærlighedens 
matadorer og Kvinder på randen af et ner
vøst sammenbrud -  i sig i kim, er Passio
nens labyrint alligevel absolut værd at stifte 
bekendtskab med. EJ

Pigen fra tændstikfabrikken (Tulitikku- 
tehtaaan Tytto). Finland 1990. I og M: Aki 
Kaurismåki. Med Kati Outlinen, Elina Salo, 
Esko Nikkari, Vesa Vierikko Silu Seppålå.

Pigen fra tændstikfabrikken er 3. del i Aki 
Kaurismåkis finske taber-trilogi, og har man 
set de to første -  Skygger i paradis og Arie!
-  ved man tildels, hvad man går ind til: finsk 
socialrealisme med tungen i kinden. Det er 
alvorligt ment, men fortalt med så kulsort hu
mor, at elendigheden bliver mindre grå end i 
de ægte socialrealistiske værker, som finsk 
film- og TV-historie er så rig på.

Iris, der bor i en tavs sameksistens med 
sin mor og sin stedfar, arbejder på tændstik
fabrikken som sidste led i den lange mekani
ske produktionskæde, der forvandler store 
træstammer til tændstikker i små æsker 
med etiketter på. Det er Iris’ job at kontrol
lere, at disse etiketter sidder ordentligt. Glæ
der er der ikke mange af, og ejheller penge 
til at købe sig lidt morskab for, for lønnings
kuverten skal afleveres hjemme hver uge. 
Iris trodser imidlertid hustyrannen der
hjemme foran fjernsynet og køber sig et 
festskrud, som giver pote på det lokale dan
sested. En Karl Smart tager hende med 
hjem og boller hende tyk. Glad er Iris, men 
Karl Smart replicerer med en check og et 
maskinskrevet brev med ordene: 'Skaf dig af 
med ungen’! Da vågner Iris til dåd: ved hjælp 
af en lille flaske rottegift går hun i gang med 
systematisk udryddelse af sine plageånder, 
og hvem der ellers måtte komme i vejen for 
denne moderne finske proletar-erinye.

Historien er ultraasketisk fortalt. Her er in
tet overflødigt. Personerne, der er kapslet ud 
i hver sin ensomhedsgruppe, udveksler så få 
ord som muligt, klipningen skjuler ofte cen
trale handlingselementer for os, og bille
derne er ribbet for enhver form for skønma
leri. Og alligevel er Pigen fra tændstikfabrik
ken -  som de fleste af Aki Kaurismåkis film
-  et skoleeksempel på, hvordan man kan
fortælle i billeder. Hver enkelt indstilling er så 
rig på betydningsfulde (og/eller mærkvær
dige) detaljer, at filmen kun vinder ved gen
tagne gennemsyn. Det er ikke ufortjent, at 
man har sammenlignet hans nøjsomme stil 
med Robert Bressons, men dog uden den
nes katolske nådesbegreber. Kaurismåki er 
100 procent solidarisk med sine personer, 
der alle er misfits i et rationelt, moderne in
dustrisamfund, men solidariteten udelukker 
ikke humoren. Og så er der naturligvis, som 
altid, godt med lige dele swingende og trau
rig musik og eksotiske biler til at live op på 
miséren. EJ

Rapsodi i August. (Hachigatsu no kyohshi- 
kyoku) Japan 1991. I: Akira Kurosawa. Med 
Sachiko Murase, Hisashi Igawa, Narumi Kay- 
ashima, Richard Gere.

Akira Kurosawa er over 80 år gammel -  
men det lader ikke til at standse hans aktivi
tet i forhold til filmproduktion. Efter Drømme,
der nærmest var et meditativt værk, giver 
han os denne gang en film , de r ganske v is t
er poetisk, men hvor indignationen over en 
hel samfundsgruppe primært springer i øj
nene.

Rapsodi i August handler om en gammel 
kone, hvis børn er rejst til Amerika for at be-
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søge en mand, der påstår at være konens 
bror. Hun har haft så mange brødre, så hun 
føler sig ikke engang sikker på, at den i USA 
bosatte japaner er hendes rigtige bror. Ko
nens børn -  derimod -  ønsker i høj grad at 
etablere kontakt med manden, der ejer en 
plantage og er umådelig rig. Den gamle 
kone nyder til gengæld sine halvstore bør
nebørn, der udviser stor interesse for famili
ens fortid i området omkring Nagasaki. Bør
nene udforsker og udspørger vedr. hændel
serne i forbindelse med atombomben -  og 
bedstemoderen fortæller gerne.

Man fornemmer, at Kurosawa nærer noget 
nær foragt for generationen efter hans egen, 
hvorimod den følgende generation åbenbart 
bibringer ham nyt håb. Krigsbørnene, påstår 
han, tænker kun på sig selv og materielle 
goder. Han har formodentlig ret, og set i lyset 
af traditionel, japansk kultur er dette forhold 
måske særlig slemt. Indenfor vestlig kultur 
kender vi også fænomenet -  vi har bare in
gen Kurosawa til at beskrive det i ligeså un
derfundige billeder. MP

Savannah (The Prince of Tides). USA 1991, 
I: Barbra Streisand, Medv: Barbra Streisand, 
Nick Nolte.

Pat Conroys succesroman har dannet 
grundlaget for Streisands seneste film -  hun 
spiller en af hovedrollerne, og har desuden 
også både instrueret og produceret. Hvis no
gen fik for meget sang i Yenti (83), hvor 
Streisand ligeledes stod for instruktion/pro- 
duktion/hovedrolle/manuskriptbearbejdning, 
da er Savannah til gengæld helt støvsuget 
for den form for musik. Filmen handler om et 
terapiforløb, hvor analysandens rolle er split
tet op på to personer -  en ’syg’, ikke-kom- 
munikativ kvinde og hendes ’raske’, talende 
bror. Deres psykiater (Streisand) forelsker 
sig i broderen -  og omvendt -  men selvom 
der kommer en form for løsning af det psyki
atriske problem, er læge/patientforholdet 
stærkere end kærlighedsforholdet, der der
med delvist går i sig selv til sidst.

På sin vis sætter filmen os i et dilemma: 
Som Hollywood produktion betragtet har den 
en særdeles sober fremstilling af de trauma
tiserede elementer i analysandens barndom; 
men selve terapifoløbet supper hen i det 
rene violinspil... Skal man da som tilskuer 
helt vælge filmen fra -  foretrækker de mere 
dæmpede europæiske variationer over 
samme emne? -  Ja, måske men man kunne 
også vælge at give den en chance alligevel, 
for den er absolut ikke noget uværdigt 
grundlag for sammenlignende studier: tekst
forlæg vs. film -  film vs. film -  eller for den 
sags skyld slet og ret Streisand vs. Strei
sand. Et andet argument for at stifte nær
mere bekendtskab med filmen er dens so
lide arbejde med filmsproget -  den finder 
ikke på noget nyt og smart, men det traditio
nelle sprog, den benytter sig af, er immer
væk rendyrket filmisk udtryk, dvs. formidling 
og fortælling indenfor de levende billeders 
egne rammer. MP

En sort dag i Harlem (A rage in Harlem) I: 
Bill Duke. Med Forrest Whitaker, Gregory Hi
nes, Robin Givens, Danny Glover.

Med Spike Lees stigende mainstream-ap- 
pel og de stærkt omtalte debutfilm fra John 
Singletons Boyz N the Hood og Mario Van 
Peebles New Jack City har det i det sidste 
års tid ikke skortet på snak om en ny ’sort 
bølge’ i amerikansk film.

Bill Dukes debut En sort dag i Harlem 
kommer hertil på præcis det rigtige tids

punkt til at blive sluset ind som endnu en del 
af denne bølge -  komfortabelt måske, men 
alt for nemt: Lee, Singleton og Van Peebles 
er gadedrenge med kameraer i hænderne. 
De er den naturlige forlængelse af hip- 
hop’en, socialt indignerede åndsfæller til 
Public Enemy og Niggers With Attitude; de 
er kunstnere med en utvetydig politisk mis
sion (og det er netop det der gør dem så be
mærkelsesværdige, i en tid hvor den slags 
ikke rigtig er på mode).

Dukes film er derimod ren Hollywood. Den 
er sort på alle leder og kanter, fra romanfor
lægget af Chester Himes til rollebesætnin
gen, men den er en rendyrket genrefilm 
uden et gram politisk polemik: Jackson (Fo
rest Whitaker), en sygeligt indesluttet bog
holder møder kærligheden i form af sex
bomben Imabelle (Robin Givens) og er snart 
fanget mellem politi og rivaliserende gang
stere i den blodige jagt på en kuffert fuld af 
guld. Duke er ingen ny, sort auteur. Han har 
en solid håndværksmæssig baggrund fra TV 
(Hiil Street Blues, Miami Vice, Falcon Crest), 
og hans instruktion er fremfor alt båret af 
knivskarp kompetence, så poleret som Hol
lywood kan præstere det. Han er dog stadig 
en sort instruktør, og specielt i persongalle
riet får han leget godt og grundigt med de 
sorte klicheer, han selv kender for godt (han 
har, med sin enorme krop og sit dystre, skal
dede hovede, spillet Ond Neger i adskillige 
actionfilm). Men det bliver gjort på en måde, 
der gør filmen ti! pastiche snarere end besk 
racekommentar, stik modsat hvad en Spike 
Lee kunne tænkes at have fået ud af Himes’ 
forlæg. FK

Terminator 2 -  Dommedag (Terminator 2 -  
Judgment Day) USA 1991. I: James Came- 
ron. Med Arnold Schwarzenegger, Linda Ha- 
milton, Robert Patrick.

Hvis man har haft en succes i Hollywood og 
vil gentage den, så skal man ikke foretage 
de store ændringer, men blot nøjes med at 
komme lidt stærkere krydderi på og gøre 
godt. En salgbar sequel er en, der forstår at 
holde igen med den narrative nytænkning 
og i stedet skrue op for effekterne. Succes 
er at gøre tingene større og bedre, ikke radi
kalt anderledes -  kodeordet er gammel vin 
på nye flasker.

Faktisk er 72 een lang refereren tilbage til 
originalen fra 1984 -  og dermed er 72 også 
en arketypisk (post-)moderne sf-film. Den er 
en ekstremt selvrefererende genre drevet til 
sin yderste konsekvens: et orgie af visuelle 
excesser placeret i et fantastisk univers, hvor 
intet eksisterer, som ikke er defineret enten 
af den tidligere film og dens opløsning af be
grebernes årsag og virkning, eller af den sti
listiske mode -  en fascination af postindu
strielt forfald og matsort højteknologi, Tech 
Noir -  som har præget sf-genren gennem 
de sidste 10-12 år. Den er -  præcis som Ca- 
merons Aliens, der fortsatte hvor Alien slap -  
en sf-sequel som i stedet for at udvide per
spektiverne foretrækker at omformulere det 
kendte, så det er genren som ren og skær 
teknologi, der bliver det væsentlige. Men er 
samtidig en film, som ikke giver sig ud for at 
ville mere: 72 er en præcis lige så velolieret 
maskine som sin hovedfigur, og på flere må
der lige så skånselsløs i jagten på sit mål, 
men den hævder aldrig at være andet end 
en halsbrækkende tur i rutsjebanen.

72 blev lanceret med Guns’n’Roses-video, 
og den samme overfladiske, klichefyldte og 
frem for alt kommercielt kalkulerede oprørsi
konografi går igen i filmen: fremtiden og de 
menneskelige værdier reddes af en småkri-

minel teenager, en psykiatrisk patient og et 
stort brød i rockerudstyr, komplet med Har- 
ley Davidson, og som modstander har de en 
velfriseret politibetjent i ulastelige pressefol
der, samt et stort galleri af Systemets mænd 
-  naive læger, videnskabsmænd og ordens
håndhævere. Når Arnold Schwarzeneggers 
Terminator til slut ofrer sig for menneskehe
den (i en scene der emmer af kristen myto
logi), virker det således mere som en nød
vendighed i forhold til Schwarzeneggers 
renskurede image end et skridt videre i Tech 
Noir’s centrale cyborg-tematik (maskinen 
der forvandles fra trussel til frelser). FK

Ulvehunden (White Fang) USA 1990.1: Ran
dal Kleiser. Med Klaus Maria Brandauer, Et
han Hawke, Susan Hogan, Bill Moseley.

Pragtfuld film over Jack Londons klassiske 
historie om venskab, natur og opvækstens 
læreproces. Unge Jack kommer til Klondyke 
under det store guldrush i slutningen af 
1800-tallet, franarres sine penge på kajen og 
rejser under mange strabadser pr hunde
slæde ud til den afdøde fars tomme guld
mine sammen med faderens gamle ven 
(Brandauer). Parallelt følges ulvehundens 
opvækst, og der dannes et skæbnefælles
skab, hvor deres veje krydses og de ender 
som gode venner.

Den barske natur er naturligvis en naturlig 
stilisering for historiens enkle morale om de 
elementære livsværdier, som glemmes i den 
moderne civilisations distance til både den 
ydre og den indre natur. Menneskets be
handling af begge naturer skildres gennem 
hhv. indianerne, der ligesom ulvene lever på 
naturens betingelser på godt og ondt, og de 
civiliserede, der enten er onde eller gode. 
De onde er ødelagte og destruktive, angriber 
andre mennesker og gør ulven til kamphund 
som meningsløs underholdning for mas
serne. De gode ændrer også naturen, de 
danner venskaber, som går ud over døden 
(Brandauer rejser med en kammerats lig, 
som han har lovet at begrave ude i vildmar
ken) og på tværs af det naturlige, som når 
ulven redder drengen fra en bjørn, og dren
gen redder ulven og de danner et venskab, 
hvor den bliver hund.

At de gode gerninger -  og mennesket 
som moralsk skabning -  ikke er i strid med 
den tredie natur (den højere mening, Gud, 
Skæbnen) fremgår af ulve-hunden som me
taforisk krydsning mellem ydre og indre na
tur og mellem natur og civilisation. Det står 
da også overfor en skildring af vildmark, dyr 
og naturfolk som hverken gode eller onde. 
F.eks. er både ulvene og bjørnen farlige for 
hinanden og for mennesker, men de er ikke 
vist skrækindjagende (onde), og menne
skene er lige så farlige for dem, mens hun
dekampene til gengæld viser de onde per
soner som skrækindjagende.

Filmen har i den grad hold på de kompli
cerede implikationer i de elementære kon
flikter, at den intelligent kan forløse sin hi
storie dramatisk enkelt og visuelt storslået 
uden at forfalde til kunstige effekter og skøn
maleri. Filosofien og den fremragende in
struktion af dyrene genfindes fra Jean- 
Jacques Annauds Bjørnen (89), som ligele
des skaber den dybere erkendelse gennem 
oplevelse, som visualiseringen mestrer, og 
som er sandt bevægende.

KS
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