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读罢这本《大师镜头（第二卷）》，深感本系列图书特点之鲜明。其将影像学中“闪回”和“慢镜头”这些特有处理方法，用于对影像魔术进行解构、破译，将符号学、阐释学、心理学等与实际拍摄结合得丝丝入扣、深入浅出，并秉承了本系列图书生动有趣的特点，值得细读。


——王宁彤，央视主持人，CCTV6（电影频道）《世界电影之旅》栏目的国际制片、导演和主持


一部电影的开场、对话场景，以及动作场景，是最直接体现导演水准的。仅从个人观影角度偏激一点说，一部电影看完开场就可以知道还要不要看下去了。而对话场景则直接体现了导演对“什么是电影”的态度。


——张小北，资深影评人、编剧


《大师镜头（第二卷）》，非常深入地研究了对话场面的拍摄手法。特别是关于摄影机调度和演员调度如何贡献于电影的叙事，本书有深入的解读。本书对电影的摄影、导演和编剧都有极大实用价值，是我给学生们推荐的精读专业参考书。


——林韬，北京电影学院摄影系副教授


从《大师镜头（第一卷）》到《大师镜头（第二卷）》，我看到了个人创作电影的美好前景。电影爱好者，甚至摄影爱好者会从中得到构图、空间、设计感的深刻启发，从而丰富自己的创作思想库。


——贾铁英，著名摄影师，著有《非常摄影手记：2天玩转单反相机》


毫无疑问，这是一本指导摄影师拍好对话场景的经典教程！


——贺红建，影视从业者社区1394论坛的创始人、站长，www.1394bbs.com


本书是《大师镜头》非常棒的续集。如果移动摄影机有很酷的方法，那么你就能在克里斯托弗·肯沃斯的书中找到它。我都等不及要把它介绍给我的学生了。


——约翰·巴德姆，导演，作品有《周末夜狂热》、《战争游戏》；作家，著有《我有我的预告片》


这是关于拍摄技巧最复杂的，也是最实用的教程，肯沃斯的《大师镜头（第二卷）》值得放在床头，时常去读一读——如果你是真心想拍好电影的话。


——尼尔·D·希克斯，作家，著有《编剧101：故事片创作要诀》、《动作冒险片：真相时间》以及《恐怖片：内心的惊恐》


克里斯托弗·肯沃斯的《大师镜头（第二卷）》，会让每个电影工作者都迸发灵感，透过摄影机，仔细揣摩演员的布局和动作。摄影师和导演通过画面说话，这本书让读者更好地欣赏到电影这项伟大的艺术。


——玛丽·J·施尔默，编剧、编剧指导，www.screenplayers.net


对于每一个导演、摄影师和编剧来说，《大师镜头（第二卷）》都能让你灵感涌现。在我拍摄电影的时候，我手边一定都放着一套《大师镜头》。


——斯坦利·D·威廉姆斯博士，执行制片人、导演，就职于Nineveh's Crossing传媒公司和LLC & SWC电影公司


肯沃斯的这本书，是我见过的最出色的摄影类书籍之一。学会将动机与技术结合，就能给人最强的视觉震撼。这不是一本只做表面文章的书，这是一本颠覆性的大作。


——特罗伊·迪弗德，作家，著有《电视真人秀：业内人士看电视行业最火爆的市场》


《大师镜头（第二卷）》将告诉你怎样拍摄充满张力的对话场景。书中的每一个技巧都解释得很清晰，并且都有电影中的截图帮助理解。除此之外，每个场景还都配有电脑模拟的图解，以显示摄影机的位置。《大师镜头（第二卷）》真的非常出色，是第一卷《大师镜头》必不可少的补充。


——托尼·利弗勒，作家，著有《数码摄影机的秘密》


每一个导演都应该好好读一下这本书，在拍摄对话场景的时候，可以多一些可能性。如果你能说服你的演员也读一读这本书，那在拍摄的时候，大家就能达成共识。


——埃琳·珂拉，onemoviefivereviews.com


这本书中包含了100个高水准的拍摄技巧，告诉你怎样通过构图、定位、运动来讲故事。它不仅仅会告诉你怎样才能做好，也会告诉你为什么要这样做。读过这本书后，你就不会忘记，在每个场景中，有这样一个有生命的却又隐形的表演者：摄影机。


——卡尔·金，作家，著有《天才又如何》




内容简介



本书是克里斯托弗·肯沃斯继《大师镜头：低成本拍大片的100个高级技巧》后的又一力作，书中详细讲解了电影中拍摄对话场景的方法。对话，是电影最重要的组成部分之一，怎样抓住观众的听觉和视觉神经，这其中自有奥妙。本书延续了《大师镜头》的风格，以细致的讲解配以电影截图、轨迹图以及电脑合成效果图，清晰、易懂、便于操作。
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译者序



自从电影告别了默片时代，对话显然就成了电影元素中极其重要的一部分。

怎样将对话拍得有意思，正是这本书的话题。

也许你暗暗地不屑：谁不会说话呢，每个人每天都会跟好几个人交流，拍电影时，摄影机只要如实记录就行了吧。

事实上，往往是最常见的东西最容易被人低估。对话场景，也是如此。不妨就先想一个问题：演员在说台词的时候，目光看向哪里？要看着对方的眼睛吗？仔细一想，是不是并不那么容易回答？相比陌生人，朋友之间的对话反而几乎没有眼神交流。这一点，你也发现了吗？

电影中的对话，往往集中了比日常更强烈的情感，而这种情感的远近亲疏，正是对话中需要表现的难点。

同样是愤怒，与情人争吵的嗔怒怎样区别于与敌人力量的对抗？

同样是紧张，暴风雨前的故作镇定，是不是又不同于在公共场合私密的交谈？

这本书中，作者用了大量的实例，向我们剖析对话中各种人物关系、力量对比。他会告诉我们，两个人的对话中，怎样巧妙运用门、边界、障碍物这类有隐喻意义的东西制造出不同的空间距离感，甚至怎样在这两人之间画出一条虚有的“中心线”。他也会告诉我们，在多人的对话中，怎样排列这些人的位置才能突出画面的中心、对话的重点。演员直线排列、围成圆圈还是散乱站开，这些终将形成不同的亲疏效果。

那么，就让我们从这本书开始，重新做个有心人，用出色的对话场景让电影生动起来！




前　言



《大师镜头》在2009年出版，当我第一次看到它的时候，便冒出了一个念头：“普通人拍电影从此成为可能！”。到了2011年，《大师镜头（第二卷）》（前作《大师镜头》则修订为《大师镜头（第一卷）》）也飘然而至，这更加印证了我的预见。它们是作者肯沃斯先生送给全世界电影爱好者的极好礼物。

你也许没有在电影学院求学的经历，也许没有任何导演、编剧或者表演的经验，甚至从未涉足影视圈，但只要你怀有对蒙太奇艺术的憧憬，热爱电影并具备一定的影视语言基础，都可以拿起摄影机，去尝试本系列图书提供给你的有趣技巧，方便快速地实现高质量的镜头。本系列图书也带给了我们启发、勇气和灵感，从而帮助有志者实现技艺的创新和升华。它们让你更了解镜头语言，从DV随意拍的效果中解脱出来。它们不会使你立即成为一流的导演，但一定会拉近你的梦想。

本系列图书的读者群包括爱好拍摄的DV用户、网络短片的发烧友、独立电影的制作者、影视院校各专业的学生等。

本系列图书适合有志于从事影视方面工作的人们阅读，同样，它们也适合如今正在从事影视工作的人们阅读和收藏，比如导演、制片、编剧、摄影摄像以及演员。即使你已经创作了很多经典作品，在圈子里享有盛誉，扬名立万，你仍需要它们——它们就像一本简明并实用的宝典，时常翻一翻，总有所获。

很有意思的是，本系列图书不但受到影视艺术家的喜爱，我所接触到的很多从事图片拍摄的摄影师们也对它们感兴趣。如果你最近正醉心于手中的单反相机，乐于拍摄静态画面，不妨也看一看本系列图书，它们将会为你打开另一扇艺术之门，用镜头记录动态的影像故事。

《大师镜头（第二卷）》能够成功引进十分不易，其过程历尽波折，直到2013年才得以出版，身为策划编辑，令如此优秀的图书无法及时与读者见面，我深感抱歉。再次感谢所有帮助本作出版的朋友们；感谢辛勤的魏俊彦，她的优秀翻译能力一如既往；同时也感谢很多影视和传媒圈里的朋友们认真为本作撰写书评，他们大多与我素不相识，完全是因为喜爱本书而推荐，他们是真正热爱电影艺术的人；最后，感谢可敬的作者肯沃斯先生，我诚恳地盼望本系列的第三卷能够尽快问世。





林瑞和

电子工业出版社编辑

2013年3月

linrh@phei.com.cn（邮箱）

Weibo.com/rhlin（微博）

http://www.douban.com/people/ztea（豆瓣）




原版前言



很多人认为，故事片之所以看起来很有电影感是因为它们耗资巨大。而我想通过《大师镜头》系列丛书向大家证明，电影感并不是用金钱堆砌起来的。好的场景，取决于你的摄影机放在哪里，你怎样安排演员的位置。这在拍摄对话场景的时候尤其重要。

学会《大师镜头》里的这些技巧，你就能把对话场景拍得非常有张力：每一个转折点，每一种情绪，每一个细微的意义，都能被准确地传达出来；同时，演员也能发挥出最佳水平。

《大师镜头》一经发行，就好评如潮，很快便获得了销量榜的冠军。我收到很多电影人的邮件，赞扬《大师镜头》对他们布置拍摄场景很有启发。很多人说，他们从没想过，拍摄的时候可能有这么多的点子；也有人说，之前都不知道，一种镜头可以拍出如此多的效果。看到这么多电影人都这么有热情去钻研拍摄技巧，我真的非常开心。

几个月之后，这本书在电影学院里盛行开来，很快，我便看到一些学生的习作，他们用了书中的方法，影片质量有了不小的提升。一些获奖的电影工作者给我来信，说《大师镜头》给了他们很多帮助。更令我吃惊的是，有不少好莱坞的导演（都是我敬仰多年的人）写信告诉我说，他们也从书中获得了启发。一位导演甚至表示，他走到哪里，都会把《大师镜头》带在身边。

《大师镜头》不仅仅是给了人们100个可以重复的技巧，更是打开了电影工作者的眼界，鼓励他们在自己的电影中，用新的方法去使用书中的技巧。在读者的来信中，有一个问题总是被不断地提及，几乎每个人都会问：“怎样才能拍好对话场景？”确实，一部电影，如果对话场景拍不好，就不可能成功。所以《大师镜头（第二卷）》便是关于那些能给对话以生命的拍摄技巧的。

尽管《大师镜头》在很多章节里也有关于对话场景的内容，但毕竟整本书不是专门讲拍摄对话的方法的。写完《大师镜头》之后，我导演过一部故事片，也参与过其他很多项目，在这个过程中，我渐渐开始寻找一些有趣的方式来拍摄对话场景，更为重要的是，我想找到更忠实于剧本的拍摄方式。为了写《大师镜头（第二卷）》，我看了成百上千部电影。这本书中引用的每一部电影都有着出色的对话场景，都是值得一看的好电影。

可惜，大部分大片都没有将剧本中的对话场景拍出味道来。场景一开始，有很不错的开场镜头扫过，然后，一切就停了下来：摄影机停了下来，演员也面对面停了下来，开始说话。大多数的对话场景就是这般无聊，但这真的是可以避免的。好的导演会知道怎样安排摄影机和演员的位置，以更好地表现出这个场景的内涵。

下边的两幅图是拍摄对话场景最标准的做法，两名演员面对面站着，拍摄每位演员的角度和距离都相同。在本书中，我将这种拍法称为“正反角度拍摄”。







当拍摄时间紧迫，大家都累了，或者导演没什么好点子的时候，会经常出现这种“正反角度拍摄”。这种方法没什么大问题，也能表现出对话的意思，只是，它很无聊。有那么多导演铆足了劲儿想超越别人，但是，当他们拍到对话场景的时候，都采用了这种无趣的标准设置。

人们之所以偏爱这种拍法是有原因的。它拍起来很快，易于操作，如果你对光线也没什么要求的话，那可以一次把两个角度同时拍完。而且，如果对话内容足够有趣，那观众也不会抱怨什么的。很多流行的电影都只用了这一种拍摄方式，那为什么你要做出更大的努力呢？

那些寻找新方法去拍摄对话的导演都很在乎剧本的内涵，他们移动摄影机，排列演员，并不是为了视觉效果（当然，好的画面确实能为电影增色），而是为了通过这样的设计将剧本的内涵表现出来，并给观众带来巨大的冲击力。去看一看本书引用的电影吧，你就会知道当摄影机用一种有创意的方式去拍摄对话的时候，会获得怎样出色的效果。

如果你能很好地排列你的场景，那你就不仅仅会得到最基本的画面，还会呈现出剧本的意义、情感以及戏剧性。在这个过程中，对话是最重要的元素。可悲的是，很多导演一开始的动态镜头都非常好，但一到对话场景就停了下来，采用了标准的“正反角度拍摄”。你一定可以比他们做得更好。

采用新的方法拍摄，也有很多挑战，因为演员和摄影机要运动，录音师就可能会有怨言，会要求你拍一些更近的镜头。你可以听他们的，但也要有勇气拍自己真正想拍的东西。如果你在技术方面要求严格，一些演员就会抱怨踩点太困难。你得与他们沟通，让他们认同你的方法，告诉他们，只有这么拍，才能展现出他们的表演功力。

好消息是，这本书中介绍的所有方法，对设备没有什么特殊的要求。只要有肩扛摄影机，或者加上基本的轨道、摇臂、稳定器，你就可以一口气拍出好镜头。

你可以把这本书中的技巧用于你自己的电影中。我真心希望每个导演都能够调整书中的方法，使它们能为自己的电影服务。当你读完了《大师镜头（第二卷）》，你就会知道，构图、演员走位、摄影机运动轨迹的一个小小的转变，就可能改变整个场景。这就是你的力量，你有能力把个人的意志添加于场景之中，并且最终在大荧幕上呈现出来。








克里斯托弗·肯沃斯

澳大利亚，珀斯，2010年11月




如何使用本书



任何时候，你都可以翻阅《大师镜头（第二卷）》，找一个最适合自己的拍摄方法。但我还是希望读者能够读完全书，这样才能对书中介绍的各种方法都有所了解。

要想真正掌握每个章节的精髓，你需要阅读文字讲解，看图示，并且思考这些方法要怎样才能挪为己用。所以，最好在电影的预备阶段，你就已经读过这本书了。

当你在拍摄的时候，不妨把书放在手边，这样，你就能找到一些不同的想法，或者在场景中加入一些新的东西。最好的方法是，在一个场景中把书中的几样技巧结合起来，创造出一种新的拍摄手法。

你也可以与自己的上司或演员们分享这本书，当他们知道你在做什么，知道你要达到多么高的标准之后，他们肯定会乐于尝试这些新的方法。




书中的图片说明



书中的每一节都包含了几种不同类型的图片。左边的图片是电影中的截图，以证明书中的方法是切实可行的。

右边有一些图片是俯视图，向你展示了摄影机和演员的运动轨迹。白色的箭头是摄影机的移动方向，黑色的箭头是演员的移动方向。

俯视图是用Poser 8制作的，通过Poser 8我们用动画技术做出演员，同时在他们身边架设虚拟摄影机。画面中的箭头是后期用Photoshop加上去的。

为了拍摄模拟的镜头，我们先制作了Poser的模拟图，然后再将背景加上去。一些背景是真实的照片，一些背景是模拟图。

右边最后一张图片便是电影制作的模拟图。这些模拟图与电影截图均有细微的区别，以证明加入一些小小的变化就可以让核心的拍摄技巧得到不一样的发挥。




第一章　冲突









1.1　力量对比



有的情节中，需要一个角色对另一角色产生威胁，这时，你可以让他们在对话的同时向对方走近。

以下是电影《反抗军》中的镜头，你可以从中看出，摄影机角度、镜头选取有了细微改变，最终形成了这样的效果。第一个镜头中，摄影机位置略微放低，微微向上仰拍。下一个镜头与之形成了对比，采取了与头等高的角度。这就造成一种第一个角色比较强势的感觉，因为他是向下看的。

第一幅画面采用了比较短焦距的镜头拍摄，所以演员只向前走了几步，但他的行动被放大了，有一种压迫感。摄影机是向上仰拍的，增强了演员的气势，并且短焦镜头又加深了这种仰拍的感觉。

如果另外一名演员也采用短焦镜头拍摄，那这种力量对比的感觉就不能体现出来，所以要选择长一点焦距的镜头。这种对比效果也能体现出谁是“好人”，谁是“坏人”。短一点的镜头会让人变得有些恐怖，而长镜头则会让人看起来比较和善。在电影的关键情节上运用这类对比镜头，观众就会知道对话双方哪一个是代表正义的。

如果你看完整个场景，就会发现，他们确实也用短焦镜头，从低一点的角度拍摄了第二个演员。但是这样的镜头并不常用，只是用来衔接其他的镜头。这也说明，这样的效果很有可能是在剪辑的时候才发现的，而并不是在拍摄之前就想好的。

如果你也想用这种方法拍摄，请记住，要把三种对比结合起来，才能达到最终的效果。一台相机水平拍摄，一台仰拍；一台采用短焦镜头，一台长焦；一台低角度拍摄，一台与演员头同高。只有这三点结合起来，才能形成最终力量的对比。






参考影片：《反抗军》（Defiance），导演：爱德华·兹威克（Edward Zwick），派拉蒙优势电影公司，2008年出品。






1.2　在门边



冲突会让场景有意思，但有时候，冲突是突如其来的。这时候，你就得拍一些镜头把注意力集中在连续的故事和主要角色上。

在电影《跨国银行》中，房间中的角色是突然出现的，尽管人物冲突随他而来，但我们还是要把重点放在其他角色对此的反应上。

在场景最开始，给一个简洁的主镜头，说明一下诸位角色与门的位置关系。然后，再给克里夫·欧文（Clive Owen）一个过肩镜头，这个镜头相当低，用仰角表现出他就是故事中的英雄角色。

只要演员布局合理，门两边的镜头切换就不会让人产生疑惑。最好的拍摄方法正如图所示：对焦在最远的角色上，其他两个角色是虚化的。拍摄的时候选用长焦镜头，这可以实现较浅的景深效果，并且可以清晰地捕捉到最远处角色的反应。

其他角色的注意力甚至不在这个新出现的角色身上，这就暗示着这个场景主要是为了表现克里夫·欧文建立威信的过程，而并不是为了表现冲突本身。

导演们都比较喜欢设计有门的场景，门可以被认为是某种待冲破的障碍。在这种障碍面前进行的对话就很具吸引力，因为观众不知道两方力量哪个占上风。这样的拍法远比让两个角色来到门前，走进去，再进行对话要有趣得多。

拍摄这种场景的时候，布局其实很简单，要想获得最佳的效果，关键是要排演好每个演员注意的焦点。






参考影片：《跨国银行》（The International），导演：汤姆·提克威（Tom Tykwer），哥伦比亚电影公司，2009年出品。






1.3　受到冷落



冲突越是微小，镜头就越需要精细。如果你需要一个角色被冷落在对话之外，一个简单的布局就可以实现这个效果。

在电影《迷失东京》中，三个角色站成了一个三角形，间距几乎相等。但这样的位置并未表现出力量的平衡，反而是体现出一些不平均。因为三人中的两个是一对夫妻，他们本应该更亲近一些。

为了突出这种力量的不均衡性，开场的镜头是从夫妻身后拍的，这样插入他们之间的人，就几乎处于画面的中间。对于观众来说，他们会觉得这个人很重要，也会清楚地知道这个人是插足进来的。

下一个镜头，就把斯嘉丽·约翰逊（Scarlett Johansson）置于画面的中间，凭借先前的经验，你可能会觉得这样的布局会让她成为主导的人物，但是这一回，由于使用了长焦镜头近距离拍摄，这就使得其余两个人的脸变成画面的轮廓，把斯嘉丽·约翰逊框在了中间，他们在对话的时候，斯嘉丽·约翰逊一会儿看看这个，一会儿看看那个，出离了对话。

在这种情况下，斯嘉丽·约翰逊是观众关注的焦点，但她不是其余两个角色的关注点，他们正谈得热火朝天。这样在保证中心演员关注度的同时，又将她冷落在了对话之外。






参考影片：《迷失东京》（Lost in Translation），导演：索菲亚·科波拉（Sofia Coppola），焦点电影公司，2003年出品。






1.4　跨越界线



导演都会努力让观众了解他们在场景中所处的视角。只要你把场景布置清楚，观众就会知道每个人在什么地方，分别在跟谁对话。为了达到这种清晰的状态，就有了关于摄影机位置的一些规则。如果你能在正确的时间小心地打破这些规则，那你就能制造出冲突感。

如果电影《21克》中的这些镜头按常规思路拍摄，那么摄影机就应该一直处在演员的同一侧。但是这里的镜头却一直在两侧转换，这就是所谓的“跨越界线”，在大多数情况下，这是导演们的大忌。

想象一下，在两名演员（假设他们相对而立）之间画一条线，在一般情况下，你应该让摄影机保持在线的一边。然而，在这个场景中，第一次剪辑，就从女演员右边的镜头剪到了左边的镜头。下一次剪辑则停留在了左边的镜头。

如果你看过整个场景，就会发现两名演员一直在走路，没有看对方，镜头不时从一个演员摇到另一个演员身上。有时候，就有一些跨越了界线的镜头。整体的感觉有些乱。当然我们并不会在混乱中变得毫无头绪，因为我们知道这两个人是在跟对方说话，这些不时移动和转换的镜头，制造出了一种紧张的、急促的气氛，很好地表现出了争吵的情绪。

场景设计了男演员在等电梯，这就使得他背对着女演员是合理的。而且，在场景中，没有足够的空间能让女演员走到男演员跟前面对他，所以她站在他身后也显得很合理。在拍摄的时候，你要为演员的站位找到合理的依据，这样场景看起来才真实，演员表演起来也会轻松。






参考影片：《21克》（21 Grams），导演：亚利桑德罗·冈萨雷斯·伊纳里多（Alejandro González Iñárritu），焦点电影公司，2003年出品。






1.5　障碍物



当两个人有矛盾的时候，他们中间就像隔了点什么。你可以把这种感觉变得具体，用一个真实的障碍物隔在演员中间。障碍物的选择很多，可以是桌子、椅子，也可以像下面的例子里一样，是墙和窗户。

真实的障碍物会让演员有必要大声叫喊，尤其是当他们隔着一堵墙的时候，如果争吵本身很激烈，这样的场景就显得非常真实。在争执的一开始，演员之间需要有比较大的距离，这就显示出了障碍物的作用，然而，当矛盾愈演愈烈，这重障碍很可能被冲破，在这个场景中，男演员最终进入了女演员的房间。

你也可以试试那些可以把演员完全隔开的障碍物，让他们谁也看不见谁。但渐渐地，你还是会发现，还是有扇窗子比较好。因为窗户是斑驳的，所以两名演员并不能清晰地看到对方，但他们可以看到对方的轮廓。这样他们的愤怒才有发泄的目标。

尽管演员的视线被窗户挡住了，并不能直视对方，但最好还是不要让他们面对面站立。在这个场景中，女演员因为愤怒一直背对着男演员，这就增强了矛盾争执的气氛。

摄影机的布置十分简单。在其中的一个房间，摄影机要能拍出全景，我们可以清晰地看到男演员，也可以隐约地看到女演员。另一个房间的摄影机只需要拍到女演员，不用拍到男演员。如果第二台摄影机也拍到全景，两个演员间的联系就太紧了，这就违背了你的本意——用障碍物把他们分开。






参考影片：《朗读者》（The Reader），导演：史蒂芬·戴德利（Stephen Daldry），温斯坦影业，2008年出品。






1.6　位置交换



同一个镜头中包含两个角色，能让大家看到他们的肢体语言，看清他们动作的交流。你正是需要这种办法来表现争执或冲突。但这样拍摄的缺点是你只能拍到双方的侧脸，大家很难看到他们脸上的神情。

肢体语言当然很重要，但是要想看清角色在想什么，心中有什么感受，我们必须看到他们的眼神。如果你只想采用中景，而不想切特写镜头的话，那你就得想想办法，好好安排一下演员和摄影机的运动轨迹，让观众能更多地看到他们的脸。

在下图参考影片的场景中，最先两名演员面对着面在争吵，这种争吵通过他们的话语和肢体语言表现了出来。为了让观众看清他们的脸，导演设计让两位演员向着镜头走，同时，摄影机也随着他们向一边移动。这里的关键，是演员在走的过程中要交换一下前后位置。

这种位置的交换有两个目的：其一，在视觉上这种运动更引人注目，比两名演员照直走更具动感；其二，这样每个演员都有机会成为画面的中心。

当他们刚开始走动的时候，女演员几乎是直接面对镜头的，所以观众会更仔细地听她说话。而后，当他们快赶超摄影机的时候，男演员把脸转向女演员，这时，他处于画面的中心。

你需要让靠近镜头的演员稍稍走在另一个演员后面一些，这对于演员来说可能有点不自然，但拍出来的效果却是很真实的。






参考影片：《双生美莲达》（Melinda and Melinda），导演：伍迪·艾伦（Woody Allen），福斯探照灯，2004年出品。






1.7　突然转身



这种镜头产生了一种意外之感。三个演员一起走着，当争执越来越激烈的时候，一名演员转过身来直面另一名演员，这时他们停了下来，女演员处在他们的中间。尽管她这时在镜头的正中间，但她是这场争执的观察者（而不是这个场景的关键人物），因为摄影机是与争执者同高的，而不是与女演员同高的。

事实上，一个人跑到另一个人前面，然后突然转身看着他，这个动作在现实中是不太可能发生的，演员表演起来也会有这种感觉，但对于观众来说，他们看到的效果却是相当真实的。

拍摄的时候，摄影机要比演员的速度慢一点点，这样摄影机就能慢慢减速停下来，而不是突然停下来。演员一开始应该离摄影机有一点距离，渐渐赶上它，在摄影机停下来的同时，找到自己最终的站位。虽然说起来很简单，但为了找到准确的时间点，需要反复练习很多遍，特别是当这个过程还要配合台词的时候，就更难了。

这种“突然转身”几乎是“位置交换”的翻版，但它最终停下来时是争执双方面对面的。这样做产生的效果就与前一个完全不一样，这时候，争执以升温告终，给了观众一个意外（而在“位置交换”中，争吵最终变成了对话）。






参考影片：《情归新泽西》（Garden State），导演：扎克·布拉夫（Zach Braff），福斯探照灯，2004年出品。






1.8　绕转切换



在一个动态十足的场景中突然加入一个镜头切换，这是非常有冲击力的。镜头切得好的话，可以给很微弱的台词加上很强的效果。

在电影《21克》中，两个角色在争吵的时候在房间里走来走去，从第一幅解图可以看出离镜头近的演员正在朝着远处的演员逼近。在他向前走动的同时，摄影机从背后摆到了左边。

当我们以为这个镜头会以两人面对面对峙而告终的时候，导演切了一个特写。在先前镜头的对比之下，这个镜头会吓观众一跳，同时也会给随后的几句耳语增加不少分量。

通常情况下，在对话场景中应该避免切镜头，切太多镜头会让观众错过演员脸上表情的变化。这也是为什么本书要讲这么多把两张脸放在一个镜头里的方法。但是，在某些情况下，突然切一个特写却也是非常必要的。

拍摄整个场景采用了短焦镜头，这才能拍出大气的、有全局感的场面，但当运动停止时，切到了长焦镜头，这就让演员的脸占据了整个画面，其他背景都隐去了。

在拍摄这类场景时，开场镜头要尽量稳定，如果一开始镜头动得厉害，后面静止的镜头就会显得突兀。当然，在拍摄过程中也并不是要求摄影机一动不动，只是当两个演员最终靠得很近时，摄影机也应该随之停下来。






参考影片：《21克》（21 Grams），导演：亚利桑德罗·冈萨雷斯·伊纳里多（Alejandro González Iñárritu），焦点电影公司，2003年出品。






1.9　深布景



就算剧中的角色以扭打告终，就像在《双峰镇：与火同行》中一样，你还是可以在双方距离较远的时候就聚集起所有的冲突。

下图参考影片的场景就是“深布景”的一个很好的例子：总有东西在前景、中景和背景上。尽管观众只是看到两个演员面对面站着，但是巧妙的布景让这个房间看起来比实际大得多，这种对视就更让人感到恐慌。

你可能会想，不管拍什么镜头，不都有前景、中景和背景吗？但问题是大多数的镜头都太关注主角了，以至于画面空间感很弱。特别是在拍室内场景的时候，导演们更是不会去管什么空间距离。但下图参考影片的例子就证明，室内场景也可以拍出很深的空间感。

拍摄的时候，两台摄影机都在靠墙的位置，这样观众就几乎能看到整个房间的空间。如果摄影机置于房间的中间位置，那房间看起来就没那么大了，空间的深度也就不存在了。

摄影机在整个过程中是静止不动的，场景中唯一的动作就是主角从靠墙的位置向FBI探员逼近，然后就打起来了。

拍摄这样的场景，你需要下意识地布好前景、中景和背景，同时安排好演员和摄影机的位置。






参考影片：《双峰镇：与火同行》（Twin Peaks: Fire Walk with Me），导演：大卫·林奇（David Lynch），新线电影公司，1992年出品。






1.10　地位争夺



争执，有时候并不需要正面交战，也可以用一方不屑于搭理另一方来表现。比如，在《反抗军》中，丹尼尔·克雷格（Daniel Craig）想要吸引远方某个人的注意力，但那人就是不搭理他。

演员与摄影机的位置关系与摄影机本身的位置一样重要。在第一个镜头中，克雷格的身体侧向了一边，传递出一种害怕面对困难的情绪。尽管他是面对着敌人的，但他的身体却是朝向身边的朋友的。这种肢体动作与他的语言相矛盾，这便制造出一种奇怪的紧张气氛。

第二个镜头让远方的角色显得很有力量，因为他是背对着镜头的，就好像他对身后的一切漠不关心一样。他不想卷入争吵之中，他的肢体语言说出了他的心声；但他并不害怕，他十分镇定。要传达出这种情绪，导演选用了长焦镜头，从克雷格的身后进行了拍摄。这就缩短了这两名演员之间的距离，远方的演员看起来比实际近了很多，就好像他在空气中施加了他的威力一样。

而后，导演切到了一个短焦镜头拍的全景，把之前两个镜头隐掉的东西补全了。对手被他的朋友围绕着，依然不想回应对话，只是在四下看着。克雷格和他的朋友在这个镜头中显得很小，孤独地站在远方的雪地里。

通过这种英雄重夺主导地位之前的恐惧，导演制造出了很强的紧张感，这比让主角立刻表现出他英雄主义的一面的效果强多了。

拍摄这样的场景，要注意排列好演员和摄影机的位置。但其实这个场景是很好拍的，你只需要拍几个镜头，摄影机几乎也不需要移动。






参考影片：《反抗军》（Defiance），导演：爱德华·兹威克（Edward Zwick），派拉蒙优势电影公司，2008年出品。






第二章　紧张气氛









2.1　环拍对话



紧张的气氛一般都藏在平静的表面之下，而不是直接暴露在空气之中。你得找到一种拍摄方式，让观众知道气氛确实是很紧张的，但主角却在故作镇定。下图参考影片是电影《无耻混蛋》中的场景，它向我们展示了摄影机怎样环绕拍摄才能表现出两个表面镇定、心中却知道风暴即将来临的角色。

一般来说，绕着演员环拍，可以延长时间，也可以给对话密集的场景加入视觉的冲击，但在这里它还有另一种特殊的作用。一直以较远的距离环拍，导演便制造出一种角色静止的效果，他们的对话很有礼貌，几乎是轻声耳语。

在环绕拍摄的过程中，总有一个瞬间，观众能直接注视到其中一个角色的眼睛。他的眼神中透出明显的恐惧，尽管他竭力掩饰心中的不安。观众就会猜测，另一角色应该也感觉到了他的恐惧，这也为后面情节的发展做下了铺垫。

这样的环绕拍摄，也显示出这两个角色都在聚精会神地关注着对方。不管他们假装得如何随意，实际上他们都在仔细听对方在讲什么。

拍摄的关键是要保证摄影机与演员等距，移动也要平滑。你可以选择手持摄影机拍摄，但可能会因距离控制的问题出现演员忽远忽近的情况。为了避免发生这种情况，最好还是有一辆轨道车，这样才能保证整个过程中摄影机与演员距离相等。






参考影片：《无耻混蛋》（Inglourious Basterds），导演：昆汀·塔伦蒂诺（Quentin Tarantino），环球影业，2009年出品。






2.2　缩近距离



下图参考影片是电影《慕尼黑》中的场景，它告诉我们，你可以一边增强紧张气氛，一边又显示出角色之间存在某种互相信任的可能。这两种互相矛盾的氛围同时存在，会让场景充满冲击力。这比单纯表现二者之间的不信任，或者单纯让他们对话要强得多。正是这两种矛盾增长了情节的紧张感，也让观众仔细听他们说出的每一个字。

首先，导演场景的选择花了点心思，一个角色站在比另一个角色高很多的地方。在情节发展的过程中，他走了下来，与第二个角色站在了同一个水平线上。同时，第二个角色也向前走近了一些。他们俩实实在在地穿越了一个真正的障碍物。

为了放大效果，导演开场用了广角镜头进行拍摄，当演员越靠越近的时候，镜头的焦距也增长了。当演员走到一块儿时，再换上最长焦距的镜头。这种镜头递进的使用增强了演员相互接近的效果。

如果你看全整部电影，就会发现，在我们所给的截图之前，还有一个更大的广角镜头，是从上往下俯拍的，以突出两人分离的状态。

光看截图，你可能会说，这就是传统的正反角度拍摄，但通过改变演员的高度、距离，以及通过选择不同的镜头，普通的拍摄方法也制造出了戏剧性的效果。






参考影片：《慕尼黑》（Munich），导演：史蒂文·斯皮尔伯格（Steven Spielberg），环球影业，2005年出品。






2.3　夸张的仰拍



如果你想表现出一个角色威慑到了另外一个角色，最简单的办法就很有用——那就是把更有力量的角色置于更高的位置，让他俯视另一个人。

开场镜头很简单：男演员要求女演员把手伸出来让他检查。而后，导演切了两个镜头，分别拍了两个人的脸。

表现男演员的镜头是从女演员身体一半高的地方拍摄的，这样，观众看到的就是一个极度夸张的仰拍的角度。在这个镜头中也包含了女演员的反应，虽然她的脸只占了左下角并且不合焦，但她的反应还是能看到的。如果摄影机后退得远一点，或者从女演员头部高度进行拍摄的话，男演员的支配感就会大大降低。

以男演员为主视角的镜头是从与其肩膀等高的位置拍摄的，这个镜头聚焦在女演员脸部的神情上，没有包含男演员的脸。通过以上这两个镜头，观众就会站到女演员的角度上来。因为这两个镜头都表现了女演员的反应。

在整个场景中，两位演员都一会儿看看女演员的手，一会儿看看对方，这就让情节更有趣，更有动感。没有这个动作的话，整个场景就比较平淡了。

当然，这样的拍摄方法不能够滥用，一部电影只要用过几次就会显得太过夸张。总之，还是要根据情节和场景的需要来决定是否使用这个方法。






参考影片：《双峰镇：与火同行》（Twin Peaks: Fire Walk with Me），导演：大卫·林奇（David Lynch），新线电影公司，1992年出品。






2.4　戏剧性转向



紧张气氛渐渐累积的时候，若其中一个角色还保持平静，那可是最让人难以忍受的了。这样的场景也很常见，最为普遍的情况是，主角紧张地接受一个近乎无聊的警察的问话，就像在《可爱的骨头》里一样。在这样的场景中，如果用标准的正反角度切镜头，就不能表现出紧张的气氛。

要想保持住紧张的气氛，在拍摄主角之前，要把重点全部集中在另一个角色身上。在第一个镜头里，警察在画面的左边，女主角只露了个后脑勺。观众知道她在那里，但却看不到她的脸。而后，摄影机向前移开了，两人的声音都在，却依然不出现女主角的脸。直到摄影机推到了男演员的身后，这才调转过来给女主角镜头。这时，观众能强烈地感觉到她内心的紧张，因为之前的镜头已经为此做好了铺垫。

在你需要表现角色之前的交流障碍，或者一个人根本不在听另外一个人讲的时候，这种方法很有用。拍摄的秘诀是，一开始镜头要聚焦在另外一个不重要的人身上，不要拍到主角的脸。这会让观众感到很不舒服，因为他们想要看到主角，想知道她要怎样应对这个情况，他们想要镜头快点切换到她的脸上。当镜头向着男演员推近的时候，观众会感受到女主角的紧张心理。

值得一提的是，在警察身后的背景中还有另外一名警察，而在女主角的身后，只是家中的一些摆设。这个小细节暗示了警察一方正在侵入这个家庭。






参考影片：《可爱的骨头》（The Lovely Bones），导演：彼得·杰克逊（Peter Jackson），梦工厂电影公司，2009年出品。






2.5　秘密交谈



如果你的角色需要进行秘密的交谈，还要假装没有对话，那你可以通过静止的摄影机和较紧凑的镜头来实现这一效果。

下图参考影片的例子中，首先是一个展现地点的镜头，这是一个空旷的画廊，两位主角走进来的时候都没有看对方。

他们在交谈的时候，没有进行眼神的交流，所做的唯一动作就是把头稍稍地侧向对方。这一点很重要，因为只有这样，他们身后的摄影机才能拍到他们的脸。如果整个过程中他们都只是向前看的，那观众就一点都看不到他们脸上的表情了。

要想达到最好的效果，你需要让观众看到演员的脸，但也要小心，不能让演员把脸转得太多。大多数演员都会根据情节需要进行表演，但他们会发现背对摄影机表演很困难，于是会使劲转头面向镜头。所以记得提醒演员，这个场景就是要求他们在谈话的时候不要暴露自己。

开场可以选择较大的广角镜头进行拍摄，但其他的镜头都要选择长焦的。长焦镜头可以把前景（一名演员的肩头）和背景都虚化掉，这样另一位演员就突出了。摄影机要离演员远一些，如果靠得太近，演员的头就会占画面太大的比例。

尽管在这个场景中没有太多的动作，但演员旁边还是需要留一些空间，显示出他们所处的环境。不这样做的话，观众会忘记他们在哪里交谈，也就不知道为什么要这样保密了。所以，就算用长焦镜头，也记得离远一点，拍出周围的环境。






参考影片：《跨国银行》（The International），导演：汤姆·提克威（Tom Tykwer），哥伦比亚电影公司，2009年出品。






2.6　同一侧



在标准的对话场景切换中，如果一个角色一开始处于画面的左边，那切换到另一个角色时，他就在画面的右边。如果想要制造紧张的气氛，你可以把两个角色都置于画面的同一侧。

下图参考影片的例子来自《电影人生》，在这个例子中，两个角色对视着，但他们都处在画面的同一侧。这种构图突破了常理，观众会感到不自在。

在这个场景中，一个角色坐着，摄影机一直在与他的头同高的角度拍摄，因为他是主角。就算两个角色都坐着或者都站着的话，也可以采用这个原则。

这样做也有一定的风险。因为观众心理的预期是一个演员出现在左边，一个在右边，打破这种规则可能会让他们感到困惑。然而在某种程度上你正需要这样的效果，需要注意的是你不能让观众搞不清楚这些人身处何方，分别看着谁。

诀窍就是，一开始给一个广角镜头，像下图参考影片第一幅图那样，告诉观众主角坐在屋子的什么方位，眼神看着什么地方。最好在拍摄了这个镜头之后就直接切到他所看的那个人。

第二个角色出场可以给中景，这样，就算两个人在画面的同一侧，观众也会知道他们分别在哪里。再切到主角的时候，你可以推得近一些，就像右边的例子里，金·凯瑞（Jim Carrey）是一个中特写的镜头，而其他角色要离得远一些。做到这几点，你就可以制造出焦虑的气氛，但却不会让观众产生困惑。






参考影片：《电影人生》（The Majestic），导演：弗兰克·德拉邦特（Frank Darabont），华纳兄弟，2001年出品。






2.7　聚焦于一人



当一个小争执逐渐升温时，把镜头锁定到其中一个角色身上可以暗示出弥漫的火药味。

在电影《木兰花》中，在两位演员交谈的同时，镜头也向着他们慢慢地推近，在离演员越来越近的时候，镜头逐渐偏向主角，并最终锁定在他身上。

之所以可以这样拍，是因为两个角色都坐在酒吧里，同时面对着镜头。如果两人同时坐在公园的长凳上，也可以采取这样的拍摄手法。但是你得给观众一个合理的理由，解释一下为什么这两个人这样坐在一起。

你可以让两位演员在交谈的过程中看对方几眼，但只要眼神扫一下就行了。大多数时间他们都应该向前看，就像在真实的环境中一样。这样，他们就面对着镜头，观众就能看到他们脸上的表情了。

一开始的时候，镜头要相当远，这时候你得选用焦距比较长的镜头，不然演员在画面中就太小了。但选用长焦镜头很难在推近的时候对上焦，所以你最好架一个轨道，缓慢而平滑地推近。

当最后镜头定格在主角脸上的时候，对话仍然可以再继续一会儿，观众还可以听到画面外的演员的声音。但注意不要拖太久。这时你应该结束这个场景了，或者切到别的角度去。






参考影片：《木兰花》（Magnolia），导演：保罗·托马斯·安德森（Paul Thomas Anderson），新线电影公司，1999年出品。






2.8　高度对比



摄影机的高度是最容易被摄影工作者们遗忘的要素。将演员置于不同的高度，摄影机也从不同的高度拍摄，就能产生多种不同的效果。要想制造紧张的气氛，有一种很有趣的方法，即把那个吓人的角色置于较低的位置，而把万分紧张的主角放在高处。

在电影《无耻混蛋》中运用了这样的拍摄手法，女主角万分害怕男主角，但她的位置却比男主角高。他们的对话平淡无奇，但他们之间的位置关系以及握手的方式让人惊讶。

尽管男演员是坐着的，但摄影机还是从他的高度进行拍摄，不论是拍他本人还是拍女演员，这个高度都没有改变。这个场景是男演员在电影中第一次出场，并且观众已经知道女演员是剧中的主角了，所以，把镜头放到男演员的高度，观众就能感受到他的威力了。他把大家从女主角的视角中拖了出来，观众更想从女主角的视角俯视男演员，但却被拉到了男演员的高度，这样，他们就感觉到了女主角的恐惧。

然后，女演员也靠着男演员坐了下来，降到了与他同一个高度。这会给观众一种感觉：她是被强行拉到他的世界中的。

最后一个镜头中，女演员坐下来之后还是显得非常紧张不安，因为她在画面中的位置太偏左了（对于一个向左看的人来说）。这就使画面右边空出了一大块，观众会感到更强的不平衡感。






参考影片：《无耻混蛋》（Inglourious Basterds），导演：昆汀·塔伦蒂诺（Quentin Tarantino），环球影业，2009年出品。






2.9　幽闭空间



当意外的消息降临时，最好能从近处看到演员脸上的每一丝变化。可以通过长焦镜头和演员的位置来增加这一效果。这种局促的空间经常用来表现演员听到了某个承受不起的消息。

为了更好地表达这种情绪，导演可以剪切到一个不寻常的拍摄角度，给观众一点慌乱的感觉。在下图参考影片的例子中，导演用长焦镜头拍摄了娜奥米·沃茨（Naomi Watts）。尽管这本是一个过肩镜头，但由于镜头焦距太长了，以致前景的演员变得非常模糊不清，而背景几乎就不存在了。这样，观众就只能注意到女演员脸上的表情了。观众几乎直视她的眼睛，于是便站在了她的立场。

当医生开始讲话的时候，女演员把头偏向了镜头的右边（她自己的左边），但一开始，观众没有看到医生。过了一会儿，导演切了一个镜头，对准了那医生。不同寻常的是，这个镜头是从她的左手边拍摄的，这就打破了拍摄的常规：第一个镜头是从女演员的右手边拍摄的，如果第二个镜头切到了左边，就打破了中间的那条界线（两个演员间假想的连线）。如果拍得不好的话，这会让观众很困惑，但在前一个镜头中女演员已经向左转头，目光也向左看了，观众会很清楚每个人所处的位置。

为了保持这种局促的空间，医生的脸也拉得很近（但没有拍女主角那么近）。他被沃茨和另一名演员紧紧地围在了画面的中间。由于一个镜头中塞下了太多的内容，整个场景就显得很拥挤。

通过演员的位置关系来制造这种幽闭而拥挤的场景效果是最好的。如果你选用其他物体而不是人物来做前景，就不会出现这么强的局促感。






参考影片：《21克》（21 Grams），导演：亚利桑德罗·冈萨雷斯·伊纳里多（Alejandro González Iñárritu），焦点电影公司，2003年出品。






2.10　追随演员



当紧张的气氛达到沸点时，角色往往会开始说出他们的担忧。如果拍摄方法得当，这个场景会很有看头，前提是你必须抓住主角内心的困惑。

从下图参考影片的例子可以看出，当娜塔丽·波特曼（Natalie Portman）向着镜头走近的时候，镜头一直向左移动，并一直以向右倾斜的角度追随着她，以确保她在前进的过程中没有走出镜头。

当演员向右转弯（也就是向着镜头左边转）的时候，摄影机还是一直向左移动，跟着她拍。事实上，摄影机总共向左移动的距离相当小，但由于女演员先是向前走，而后又转弯，这就加强了困惑感。而且，这个镜头是从某个障碍物后面拍摄的，戏剧性就更强了。不管这个障碍物是立柱，是床柱还是别的，都会让观众感觉到她是被囚禁在心中的疑惑之中了。

两个听众是用静止的镜头拍摄的，以表现出他们面对这个情况相对要镇定一些。这里会遇到一个问题，那就是从一个运动的镜头切到一个静止的镜头会让人觉得不和谐。要解决这个问题，你可以给主角一个脸部的特写，然后你可以先跳接到这个特写，作为前后两个镜头的过渡。还有一种方法是，你可以一直跟随着主角拍摄（不拍出其他两名演员），直到她面对另外两人时，再进行镜头的切换。

这个技巧在很多情况下都有用，而且前景中的障碍物也不是必需的。最重要的是，你要让主角急急地走向摄影机，与此同时，摄影机要往一侧离主角而去，同时镜头对着她摇拍。然后，让主角转向，追上摄影机。注意，使用长焦镜头，这会让她向前的步伐变慢，而向左的步伐却变快，这也会给这个场景加入更多梦幻般的困惑感。






参考影片：《另外一位波琳家的女孩》（The Other Boleyn Girl），导演：贾斯汀·查德维克（Justin Chadwick），哥伦比亚电影公司／焦点电影公司，2008年出品。






第三章　相争









3.1　不知所措



在权力的争夺战中，终会有某个角色争得上风。与其说这是最后的胜利，不如说这是更大挑战的开始。获胜者可能会被这突然的胜利搞得迷失了方向。如果摄影机移动得到位，你就能制造出这种不知所措的感觉。

在电影《星际迷航》中，克里斯·派恩（Chris Pine）刚刚坐上机长的位子，不论他说了什么，或者别人怎样议论，导演都要显示出这一变化对他产生的巨大冲击。为了达到这一效果，一开始，摄影机正对着派恩，这样他就出现在画面的正当中。而后，当摄影机向前推近的时候，边推边渐渐倾斜，这就造成一种微醉的感觉，并且为佐伊·索尔达娜（Zoe Saldana）从左侧进入画面留下了空间。尽管观众看不到她行走的路线，但他们会觉得她就是被摄影机拖进来的。索尔达娜接下来说的话可能会让派恩更加找不到自我，也可能会把他拉回现实，到底是哪一种情况要视情节而定。

这种采用“荷兰角”拍摄的技巧只能偶尔尝试，用得太多了，就没什么效果了。而且，最好的效果是在摄影机行进的过程中倾斜，不要进行剪辑。

尽管你可以在整个过程中都安排对话，但还是会发现，最好是等到最后，即第二个角色进入画面之后再进行对话。这样做，这种重大转变性的时刻才能有足够的分量。






参考影片：《星际迷航》（Star Trek），导演：J. J. 艾布拉姆斯（J. J. Abrams），派拉蒙电影公司，2009年出品。





注：荷兰角（Dutch angle），指摄影机镜头微偏向一边的拍摄方法。






3.2　在门口



门口，是很有趣的对话的场所，这里经常会上演一些相持不下的争执。在门边发生的对话，通常是一方想得到一些东西，而另一方持拒绝态度。比如，在电影《幽灵世界》之中，史蒂夫·布西密（Steve Buscemi）想尽办法从斯嘉丽·约翰逊（Scarlett Johnasson）口中套话，但她不理不睬。要拍出这种相持不下的感觉，需要选择正确的镜头，并注意安排摄影机的位置。

尽管布西密在剧中的角色并不具有攻击性，但他还是打扰了别人的生活。这可以从女主角一手扶门的动作上看出，这就好像她随时准备关门一样。

拍女主角的镜头很近，采用了长焦镜头。这也会让男演员看起来离女主角很近，像是快要闯入她家中一样，尽管实际并非如此。这样的镜头也滤掉了门框，给人一种男演员已经走进家门的错觉。这里耍了一点心理学的小把戏。

从相反角度拍摄的时候，导演采用了广角镜头，拍摄时退得比较远。这就让观众看到了门，也同时看到了两名演员。画面中，门有一种关上的动势，观众会觉察到这一点。

在拍摄门边的对话时，你可以多拍几条，选用不同焦距的镜头多拍几个角度。但是在后期剪辑的时候，记得一定只能选两个角度、两个焦距的镜头（就像右侧图中那样），这样你才能表现出这里双方的相持。






参考影片：《幽灵世界》（Ghost World），导演：泰利·茨威戈夫（Terry Zwigoff），联艺公司，2001年出品。






3.3　位置调换



乍一看，这好像又是一个标准的“正反角度拍摄”的场景，但事实并非如此。关键点是，当两方力量对比出现转变时，男演员走开了。当他停下来的时候，他出现在了镜头的右边，这里原来是女演员的位置。两个人这样的位置调换暗示了他们的主导地位也发生了变换。

如果在拍摄过程中，演员不走动的话，那这还真是一个普通的“正反角度拍摄”的镜头，那样就出不来什么效果了。通过这一走动，通过这一走动，双方地位的变化就很明显，而且变化的过程也不会显得太过突然。简单的位置变化，效果却充满了力量。

第一个镜头采用了标准的“正反角度拍摄”的方法，女演员在画面的右边，男演员在左边。当男演员从女演员身边走开时，画面切到了广角镜头。男演员向自己的左手边走（荧幕的右边），同时，女演员从男演员身后走到画面的左边。如果没有这一番走动，直接切到后面两人位置交换时，观众就会困惑。除了演员的走动以外，广角镜头的选用也是很重要的，只有广角才能拍出他们交换位置的过程，也就是二者主导地位交换的过程。

最后一个镜头也是标准的“正反角度拍摄”镜头，但这时两名演员已经换位置了，男演员出现在画面的右边。

你可能会想，站在左边或右边真的有很大区别吗？已经有很多理论试图说明剧中的主角到底应该站在哪边，但可惜的是谁也说不服谁。所以不要管这些理论了，你可以通过调换镜头中演员的位置直观地表现出二者之间地位的变化。






参考影片：《几近成名》（Almost Famous），导演：卡梅伦·克罗（Cameron Crowe），哥伦比亚电影公司／梦工厂电影公司，2000年出品。






3.4　边界处



暗中进行的争斗是最具戏剧性的。同样，隐藏在平静之中的秘密才是最有意思的秘密。下图参考影片是电影《另外一位波琳家的女孩》中的场景，剪影风格的镜头体现出了一种偷偷摸摸的感觉。更为重要的是，演员处在屋子里外的边界处，这个地方会给人造成紧张感。

这个场景中，两个角色有争执，但他们并没有吵起来，而是暗中较着劲。由于剧情需要，这场争执必须是秘密地进行的，然而，在众目睽睽之下，他们只能轻声耳语，不能有任何大动作。导演本可以把场景设计在任何位置，但选择建筑“里”和“外”的临界处，就制造出了一种不确定、不自在的感觉。你不知道这两个角色到底在哪里，说在里面也不是，在外面也不是。

屋外强烈的光线使得人物变成了剪影，这也使本身太过安静的镜头变得有意思起来。这个情节中演员的对话内容非常重要，选用这种边界处进行拍摄就是为了调起观众的兴趣，让他们屏息凝神地听清演员讲的每一个字。

秘密的对话如果有被窃听的可能，就更刺激了。如果你的剧本中有这样的情节，你也可以把场景设计在某个边界处，以增加观众的紧张感。






参考影片：《另外一位波琳家的女孩》（The Other Boleyn Girl），导演：贾斯汀·查德维克（Justin Chadwick），哥伦比亚电影公司／焦点电影公司，2008年出品。






3.5　环境引发冲突



有时候，发生争执的两个人并不是故意找对方麻烦，而是他们身边的环境硬生生把这两个人拉到了一起，于是冲突便不可避免了。

事实上，人们在跑动的过程中是不太会跟别人起争执的，就算是在战争中，双方也要等站定了才会开打。所以在跑动的场景中，需要一个障碍物让角色停住脚步。一旦他们停下来，他们就不得不开始争执。想拍好这样的场景，你要学会好好利用周围的环境，让环境迫使角色发生冲突。

为了达到最佳效果，你可以先在障碍物的一侧进行拍摄，然后换到另一侧接着拍。虽然摄影机转变了方向，但演员并没有随之转向，而是站在原地争论着接下来的行动。

下图参考影片的例子来自《终结者4》，可以看到，两位演员跑到一个危险的地方就停住了。很明显，这是能让他们停住脚步的障碍，那里树着警告牌，还有拉着的电线。一开始摄影机的位置相当低，演员在向前下方看，表情充满担忧。当他们开始说话的时候，导演便切到了他们身后的镜头，观众这才看到他们的前方面临着什么。

当摄影机转到演员身后时，女演员把脸转向了男演员，以便让观众看到她的脸。男演员稍微侧转了一下身体，以防止完全从镜头中消失。

虽然你不一定需要一个真实的障碍让演员停下来，但真真实实的东西效果会更好。在下图参考影片的例子中，不论是哪个角度的镜头，警告牌都在画面的中间，一方面它时刻提醒着观众剧中的角色被前方的障碍拦住了，另一方面由于警告牌位于两个演员中间，这就在他们之间加入了真实的隔阂，显示出他们的对立。






参考影片：《终结者4》（Terminator Salvation），导演：约瑟夫·麦克金提·尼彻（Joseph McGinty Nichol），华纳兄弟，2009年出品。






3.6　追赶



当争执双方中的一人有很多话要说，另外一个人却漠不关心的时候，整个场景就会很有张力，就好像一个人在追着另外一个人一样。剧本里经常会有这样的情节，以下所说的拍摄技巧特别实用，可以在很多场景中收到惊人的效果。如果有很明显的争执原由，演员就可以这样走动。

摄影机的位置很简单，只要记得跟着被追的那位演员就行。这样做，观众也会觉得自己在追着那名演员走，这就站在了另外一名演员的视角。整个过程的追逐感是很微妙的，主要是要表现出一个人努力吸引另一个人的注意，而不是真正地追着他。这样一来，所谓的追赶，只要在房间里走走就行了。

在下图参考影片的例子中，由马尔科姆·麦克道威尔（Malcolm McDowell）扮演的角色在房间里走动，另外一名角色跟在他后面，时间上要慢一点。这个时间差很重要，它会让人感觉到似乎第二个角色在追赶着他。

你可以只用一个镜头拍摄，向前推，拍到整个过程就行了。当然你也可以切到另一个镜头。不管你采取哪种方式，第二个角色在画面中的位置要比较偏，这样就好像他要想努力走进画面一样，这也就增强了追赶的感觉。






参考影片：《浮生若舞》（The Company），导演：罗伯特·奥特曼（Robert Altman），索尼经典电影公司，2003年出品。






3.7　侧面像



当某个角色失去他的权力的时候，你可以从侧面拍他那最后的演讲，以突出这种失落感。当然，作为导演，很多时候为了拍摄演员的正脸，你已经绞尽了脑汁，但在有些情况下，侧面像也很有用。比如，在这个场景中，侧面像就让一个从前大权在握的人变得懦弱而无力。

侧面像有很多不同的拍法，但以下《星际迷航》中的例子就做到了一举多得。选用长焦镜头，就紧紧锁住了画面中心的主角，把他跟后面的人区分了开来。当他向前走开时，由于使用了长焦镜头，速度会变得很快，就像一下子消失了一样。而后，摄影机变焦，对焦到后面的角色脸上，拍摄他们的反应。

演员们都很喜欢这样的情节，这种戏剧性的演讲往往是他们发挥得最好的。可惜的是，传统的剪辑方式——从演讲者切到其他人——并不能表现出这种形势大变的感觉。而采用上文所讲的方法就不会错过演员的每一丝表演，而且都不用切镜头。

当这个情节结束之后，你得选用广角镜头去拍其他演员纷纷走开的样子。唯一一个从特写镜头走开的，只能是主角。如果其他角色也从同一个画面走开，就失去了“英雄谢幕”的感觉。






参考影片：《星际迷航》（Star Trek），导演：J. J. 艾布拉姆斯（J. J. Abrams），派拉蒙电影公司，2009年出品。






第四章　多人会话









4.1　转身现人



当你在拍多人的会话时，有一种最简单的方法就是多设几台摄影机从多个不同角度进行拍摄。这种方法确实可行，因为剪辑的时候你会有很多素材挑选。但你要小心，不能只有一个主镜头和每个人的近景镜头。这样会让整个情节变得很无趣；更为糟糕的是，这样会让观众搞不清楚谁在看着谁说话。

这种剪辑方法还有一个很大的问题，那就是当对话已经进行了一会儿，这时突然有人插话的话，如果你先前没有交代这个人的位置，观众就会被搞迷糊了。

在下图参考影片的场景中，马特·达蒙（Matt Damon）一开始没有说话，尽管他也出现在背景中，但观众可能并没有搞清他站在哪里。当他开始说话的时候，观众也会弄不清他在跟谁说。

为了解决这个问题，导演切到了一个相反的角度，摄影机在马特·达蒙的偏左边一点。在镜头中，演员们为了看到马特·达蒙，就得转过身来。乔治·克鲁尼（George Clooney）与达蒙有眼神的交流，其他演员（离镜头较近的那些）都在调整姿势以便看着他。这就告诉了观众达蒙的位置。

如果导演直接切到克鲁尼的近景，那观众也会清楚是哪两个人在交谈，但却不知道其他人在房间中的位置。而用上文的方式，每个人的反应就都能看到，大家相互的位置也很清晰，并且，也能看到对话双方直接的眼神交流。

当拍摄多人的谈话时，注意演员的位置，要让他们能在对话时调整位置。这个例子中的设计让场景有了较大的景深，而且观众会觉得屋子里正在发生着某件事，而不仅仅是几个演员在交谈。






参考影片：《十一罗汉》（Ocean's Eleven），导演：史蒂文·索德伯格（Steven Soderbergh），华纳兄弟，2001年出品。






4.2　目光示人



下图参考影片的例子还是来自于电影《十一罗汉》，在这个场景中，参与会话的人数超过了10个人，这对导演来说是一个很大的挑战。画面中的每个人都有话要说，导演需要让观众看清楚每个角色分别在什么方位，也要让观众了解这些人在思考什么问题。为此，导演需要让观众看到：所有人都在听由乔治·克鲁尼扮演的主角讲话。

从镜头上看，乔治·克鲁尼背对墙站着，目光望向屋子里，他可能在看着余下演员中的任何一个人。在这样的场景中，有时候，你需要告诉观众具体哪两个人在对话（请参考4.1节：转身现人），但其他时候，你可能只需要把重点集中在乔治·克鲁尼身上，并准确地向观众传达这个场景中角色的位置关系，这样观众就能弄清楚对话是怎样进行的。

克鲁尼目光望向一个方向，而房间里的其他人的目光都望向他。正是这些目光的方向让观众了解了每个人在房间中的位置。有时候，他们的脸在画面的中央，目光却斜斜地偏向了一边，这就更加突出了他们目光所指的方向。

在另外一个镜头中，为了突出演员目光的方向，导演以很低的镜头仰拍了两名演员，他们都向着同一个地方看去，并且他们的头倾斜的角度都是一样的。演员这种身体和目光的角度绝对不是无意而为之的，这种角度很明显地向观众证明了，他们在听克鲁尼讲话。

拍摄这种场景的时候，摄影机可以四处移动，但在剪辑的时候你可能会犯晕。为了解决这个问题，你可以多拍一些角度以供挑选，当然你也要学会排列好演员的位置，设计好他们目光的方向，这样，观众才能弄清楚每个人坐在房间的什么位置，他们在听谁讲话。在一个相对复杂的对话中，只有当场景交代得如此清楚，观众才能把注意力集中在对话内容上。






参考影片：《十一罗汉》（Ocean's Eleven），导演：史蒂文·索德伯格（Steven Soderbergh），华纳兄弟，2001年出品。






4.3　三人小组



只用一个镜头，你就可以拍摄三个人的对话，无须剪切，就能很好地照顾到每个演员的表现。虽然说一个场景中进行几次镜头的剪切是完全可行的，但这本书就是要突出单个镜头的作用。剪切确实可以让你有更多的选择空间，但是只用单个镜头，演员会更专注地表演，观众也会更容易被带入剧情之中。尤其是当你需要观众好好听对话的时候，尽量不要进行剪切。

下图参考影片是电影《慕尼黑》中的一幕，演员环桌而坐，桌子朝向镜头的那一面没有坐人。镜头推近并转了一个角度，导演用这种方法表现出艾瑞克·巴纳（Eric Bana）与其他两名角色的关系。镜头推近的时候，巴纳身体前倾，这样就能保证三个人都在镜头范围之中。而后，摄影机快到最后的位置的时候，向左转了一个角度，面向另外两名演员进行拍摄。

尽管在整个场景中，三名演员一直在交谈，但用这样的拍摄方法，就在巴纳讲话的内容和听者的反应之间进行了焦点的转换。这个镜头结束后，你可以切换镜头，或者结束这个场景。

要想拍好这样的镜头，你必须让演员在镜头推近的过程中把身体向前倾斜。通过下图参考影片的截图可以看出，三名演员都调整了身体的姿势，以配合不断靠近的画面。有的演员可能会觉得这样做有点麻烦，你需要向他们解释，身体的姿势是可以为他们的表演添色的。比如，让某位演员向前倾，是为了表现他的咄咄逼人，或者是好奇心。试着从表演的角度向演员解释清楚摄影机是怎样移动的，这样他们会更愿意配合你。






参考影片：《慕尼黑》（Munich），导演：史蒂文·斯皮尔伯格（Steven Spielberg），环球影业，2005年出品。






4.4　中心人物



就算只有几个人在谈话，还是出现某个人被冷落在外的情况。如果这个被冷落的人是剧中的主角，那与其把他丢在一边，不如把他置于画面的中心。

拍摄效果取决于角色和故事本身，但基本上，这样的位置关系会为中心的演员制造一种不安感。扎克·布拉夫坐在另外两名演员的中间，显得局促不安。这种不安感很大一部分是通过细节表现的，比如，让他身边的演员打赤膊，并且抽着烟，让布拉夫微微低头。为制造不安感，这些设计好的细节确实起到了很大的作用，但摄影机的拍摄角度也至关重要。

广角镜头同时拍摄了三名演员，位置与演员的头部等高，正面对着三名演员。主角处于镜头的中心，所以观众会关注他，尽管他是话最少的，打扮也是最没特色的。

在另外的两个镜头中，两名演员分别在画面的最右边和最左边。这就把他们拉向了布拉夫，尽管他并没有出现在镜头中。这两名演员被拉到了画面的边缘，观众知道，再向外一点，就是布拉夫了。这样的构图保持了整个场景中不安的气氛。

很多情况下，你得让演员在对话的时候不要直勾勾地看着对方，但在这个场景中，坐在布拉夫两边的演员必须盯着对方说话。如果不这样的话，他们的肢体语言就会太随意，会让观众觉得这三个人在一块儿交谈着。导演让这两名演员紧盯着对方，而不去看布拉夫，这就让观众体会到布拉夫心中被冷落的感觉。






参考影片：《情归新泽西》（Garden State），导演：扎克·布拉夫（Zach Braff），福斯探照灯，2004年出品。






4.5　排成一列



如果你的场景中有三四个人，怎样在没有太多剪接的情况下照顾到每一个人？有一种方法，那就是把他们排成一列直线，设计好他们的位置，让每个人的脸都得以呈现。

在下图参考影片的场景中，如果三个演员都面向着吧台，那就没什么效果了，所以，离镜头最近的演员是背向吧台的。她手里拖着一盘饮料，这也正是她背朝吧台的原因。这样的理由是很重要的，只有这样演员才会觉得舒服，场景也不会有什么造作的痕迹。

如果女演员一直对着两名男演员说话，那你就得不停地为她切正反两个镜头。所以，在一开始，导演就让女演员转身面向镜头，指向舞池。当然，她这样做也是需要原因的，故事情节必须给出一个理由。

虽然说导演从反方向进行了拍摄，也切了几次镜头，但他已经尽可能减少这种切换，尽量使用三个人的主镜头。减少镜头的剪切，场景就有了很好的节奏感，观众也能专心听剧中角色对话的内容。

两名男演员都转过头来听女主角说话，导演可以从三名演员的主镜头直接切到两个人的中景特写，这样就比分别切每个人的特写要好很多，如果分别切特写的话，导演要剪接的次数就太多了。






参考影片：《决不让步》（North Country），导演尼基·卡罗（Niki Caro），华纳兄弟，2005年出品。






4.6　一行三人



当演员需要注意的东西在镜头之外时，你就要排列好他们的位置，使得每个人都在画面之中。不妨把他们排成一条直线，与摄影机保持一个小角度，并且，让他们每个人都向着同一个方向看。这种方法在演员站在某个边缘的时候效果特别好，边缘物可以是阳台，也可以是船甲板上的扶手，就像下图参考影片的例子一样。

这样拍也有缺点，那就是如果演员按顺序露脸的话，就有点喜剧的效果。为了避免这种情况，可以让中间的演员先把头露出来，就像下图参考影片中凯拉·奈特利（Keira Knightley）做的那样。接着，轮到靠镜头最近的演员。然后，在一些对话之后，再让最后的演员露脸。

虽然这是一个很激动人心的情节，但镜头却是静止不动的，导演很好地利用了演员的眼神和头的角度，为这个场景带来了很多的张力。

一开始，这一行三人都望着远方。然后，导演把焦点转移到了离镜头最近的角色上，在他说话时，奈特利一直看着他（事实上，她并不能看到他的眼睛，但这样拍的效果很好）。最终，奥兰多·布鲁姆（Orlando Bloom）开口说话了，最前面的演员转头看着他，但奈特利还是看向镜头的。这一点很重要，因为布鲁姆离镜头太远，他的脸在画面中很小，如果其他人都转过头去看他，那整个画面就会显得有点空洞，没什么冲击力。






参考影片：《加勒比海盗2：聚魂馆》（Pirates of the Caribbean: Dead Man's Chest），导演：戈尔·维宾斯基（Gore Verbinski），迪士尼，2006年出品。






4.7　中心线



在多人会话的场景中，很多情况下，主要对话还是发生在两个主要人物之间。也许他们周围还坐着其他人，但只有他们俩的对话是最重要的。在这种情况下，你可以使用正反角度拍摄。

摄影机的位置可以远一点，不要贴太近，要能拍到这一组里的每一个人。这样，当某个次要角色插话的时候，观众就能看到他。

下图参考影片的图解表明，若在两名演员之间拉一条线，那么摄影机的位置要在这条线的同侧。这个场景的设计很简单，摄影机不需要任何移位、特写或者其他动作，因为这里有四个角色，环境也很嘈杂，静静地拍摄就已经能获得很好的效果。只是这样拍摄会遇到一些剪接方面的问题，在拍每一条的过程中，演员都要算好他们每个动作的时间，以防止后期剪接效果不连贯。为解决这个问题，你可以拍一些特写镜头去弥补连贯方面的问题，但要记住，想获得最好的效果，还是不要切特写为妙，只用这两个正反角度的镜头，效果最棒。

在电影《革命之路》中，这个方法运用得非常成功。因为这个场景在电影中已经出现过一次，在世事变迁之后，同一个场景又进行了重复。同样的拍摄角度、同样的场景，只是演员的服装有些许变化，这样的方法会让观众感受到：世事越是变迁，越是有其静止不变的一面。如果导演使用多种镜头、多重角度进行拍摄，那这种变与不变的关系就不能很好地传达出来了。






参考影片：《革命之路》（Revolutionary Road），导演：萨姆·门德斯（Sam Mendes），派拉蒙电影公司，2008年出品。






4.8　静止镜头



有时候，你最不需要的恰恰是镜头的移动。在电影《油脂》中，杰夫·科纳韦（Jeff Conaway）几乎没有动，而且摄影机也是完全静止的。其他演员都围绕在他身边表演，这就更突出了科纳韦的静态。

想要运用这样的拍摄方法，你必须有一个非常强硬的、气场强大的角色，他被其他的角色包围着，这些人或兴奋（如下图参考影片所示），或慌张，或焦虑。

镜头是这般的静止，主角除了转动一下头以外，其他什么也没有做。你必须想办法牢牢地抓住观众的注意力。在这个例子中，导演使用了长焦镜头从远处拍摄。背景因此被模糊掉了，观众的注意力就集中在这几个人身上，而不会被其他东西分散掉。除主角以外，其他的演员是运动的，一方面是为了抓住观众的目光，一方面也是为了让摄影机拍到他们的脸。他们一会儿看看科纳韦，一会儿看看其他人，这样，就把更多的面部表情展现给了观众。

最后，一名演员转到背向镜头的位置，并准备从科纳韦身边走过去，从而结束这个场景。记住，在这样静止的场景中，结束的动作必须有力量，否则下一个镜头就会显得突兀。你可以让某位演员向着镜头走过来，或背向镜头走出去（如本例所示），这两种方法都能获得很好的效果。






参考影片：《油脂》（Grease），导演：兰德尔·克莱泽（Randal Kleiser），派拉蒙电影公司，1978年出品。






4.9　圆桌会话



一堆人围绕着圆桌对话的场景很难拍好，尤其是需要向观众传达清楚谁在跟谁讲话的时候。在有些情况下，对话属于泛泛而谈，这时每个人的关系就不那么重要了。但是在如下图参考影片所示的场景中，观众就需要知道布拉德·皮特（Brad Pitt）是这个场景的中心人物。当然，布拉德·皮特的身份已经很能说明问题了，但是导演也没有因此在场景设计上偷懒。

场景一开始，有一个开场镜头，向观众展示了每个演员的位置。由皮特扮演的主角，打的光是最强的，动作也最大，并且身体向镜头所在方向倾斜。这样观众就能记住他在房间中的位置了。

下一个镜头，皮特处在画面的右端，目光望向画面的左边。其他演员出现在皮特的左边，但正在讲话的那一位并没有面向镜头，而是望向了一旁。这样，观众就把注意力紧紧地集中到皮特的身上。

而后，导演又切了一个相似的镜头，这一次，皮特处于画面的左边，目光望向右边。除了皮特在画面中的位置，还有他身体的朝向、眼神的角度，都让观众记住了他坐在哪里，也记住了其他人和他的位置关系。

拍摄完这样的两个镜头之后，你可以切一个特写镜头，但特写切完后你还得切回来，以保持场景中人物位置关系的清晰。






参考影片：《十一罗汉》（Ocean's Eleven），导演：史蒂文·索德伯格（Steven Soderbergh），华纳兄弟，2001年出品。






4.10　增加成员



导演们都觉得多人对话很难拍，至少是一个不小的挑战。优秀的导演，总能抓住这种机会，让多人对话的场景推进故事的发展，并且给演员创造出场的机会。只要设计得当，整个场景甚至都不需要切镜头。

下图参考影片是电影《慕尼黑》中的场景，第一个镜头是埃里克·巴纳（Eric Bana）的特写，对话发生在他的身后。对于观众来说，巴纳脸上的表情跟对话的内容一样重要，所以，尽管背景是虚化的也没有关系。

摄影机在轨道上慢慢地后退，在这个过程之中，背景中的人物逐渐走上前来。此时，导演没有把镜头切给他们，也没有让巴纳转向身后，而是让背景中的演员直接走到巴纳的身边，靠向摄影机。而后，他们又走入到背景中，之后再走上前来，如此往复直到所有人都聚集到巴纳身边，摄影机也移动到了最终的位置。

作为导演，你可以就在此结束这个场景，或者切到另一个角度。如果你要切的下一个镜头是静态的，那这个场景中最后的镜头就应该静止下来。如果下一个镜头是动态的，那就在镜头还在移动的时候切换。

有人可能会说，从静态的截图看起来，这个场景显得很不真实，但是在整个电影中，这样的场景是行得通的。观众会注意巴纳的表现，会看到周围环境对他的影响。如果你想用一个镜头拍完整个场景，那你就必须保证场景聚集在主角身上，其他演员的表演也以主角为中心。如果周围的演员是想从主角身上得到什么信息——或许是反馈，或许是评论——那他们的这种位置关系就是真实可信的。






参考影片：《慕尼黑》（Munich），导演：史蒂文·斯皮尔伯格（Steven Spielberg），环球影业，2005年出品。






第五章　建立联系









5.1　长焦空间



在电影中，当两个角色首次见面时，你一定要把这个场景表现得淋漓尽致。好的编剧在这个时候会尽可能地缩减对话，此时，你就需要用镜头的视角效果来把两个角色联系起来。

长焦镜头可以在表现距离的同时传达出亲近感，用来拍摄首次见面的两人真是再合适不过了。在电影《巴黎，我爱你》中，娜塔利·波曼（Natalie Portman）实际上离摄影机很远，但长焦镜头把她拉近了。

当波曼向着摄影机走来的时候，长焦镜头又把她的速度变得异常的慢，走过长长的门厅就仿佛花了更长的时间似的。导演通过这种方式告诉观众：尽管两个角色之间的联系在不断加强，但要最终建立起这种联系，还是要付出努力的。

拍男演员的镜头，焦距相对短一些，而且，他出现在窗户的偏下方，这就让他显得有些脆弱。

除了镜头的焦距、摄影机的位置外，拍摄地点的选择也很重要。如果导演只是让波曼穿过一个房间，那效果就不会这么强烈。在这里，波曼不仅仅穿过了房间（而且是从最远的那面墙走来），而且还穿过了一个长长的门厅过道。这个如隧道般的地点暗示着她是在努力向着男演员靠近，而不是轻松地走过来跟他说句话。

在镜头的最后，导演巧妙地利用了光源。当波曼最终到达镜头前的时候，她被窗户的光线照亮了。尽管在电影中，她对面的男演员是失明的（当然也看不见那光亮），但对观众来说，她的光亮仿佛辐射开来，从而建立了两个角色间的联系。






参考影片：《巴黎，我爱你》（Paris, je t'aime），导演：汤姆·提克威（Tom Tykwer），Victoires International电影公司，2006年出品。






5.2　障碍物



在这本书的很多章节中你都会发现，当我们需要把剧中的角色联系在一起时，他们反而经常是被隔开的。编剧为了撩拨观众的心情，会尽可能拖延恋人的相见，为实现这一效果，导演会用某个现实的物体制造这种隔离。

在电影《奥涅金》中，导演在演员之间设置了一个障碍物——书架。一开始镜头拉得较远，观众能清楚地看到这个障碍物有多大，这个书架就像一面墙一样把男女主角隔在了两边。

两位演员一直在交谈，谈话并没有受到障碍物的影响。然后，出乎意料的是，导演给了丽芙·泰勒（Liv Tyler）一个特写，而且这个特写是透过书架进行拍摄的。观众在吃惊之余会觉得很开心，他们知道原来男女主角是可以看到对方的，这时，两人之间的联系也就建立起来了。特写是使用长焦镜头拍摄的，这样，书架就模糊不清了，并且也缩短了镜头与女演员间的距离，泰勒看起来就比实际的距离要近一些。

千万不要小看了这些有象征意义的障碍物。电影理论经常忽略了障碍物的作用，但事实上，这些障碍物能大大地为你的电影增色。观众可能不会识破你的小把戏，正因为这样，在角色间建一个障碍物，而后再把它打破，定会在观众心里留下很深刻的印象。






参考影片：《奥涅金》（Onegin），导演：玛莎·费因斯（Martha Fiennes），华纳兄弟，1999年出品。






5.3　望向远方



电影《一九八四》中的这个镜头证明了在重要的对话中，演员望向镜头之外，可以获得特别出色的效果。两名演员在对话的过程中会不时瞄一眼对方，也会转头面向对方，留给镜头一对侧面像，但大多数时间里，他们都是望向远方的景色的。

从摄影机的角度看，这个场景的设置非常简单，摄影机只需保持与演员头部同高，以较近的距离进行拍摄。但要达到最佳的效果，导演必须保证能让观众看到前景、中景和背景。虽然这种方法对每一种场景都有效，但在这种以静态为主的镜头中，或者在看不清演员面部的时候，分清前景、中景、背景就显得尤为重要了。

在下图参考影片的例子中，演员处在中景位置，背景是远方的风景，前景是一些树枝、树叶。从情节的角度看，这里的前景和背景是有作用的。背景代表了他们心中的梦想，而前景是他们刚刚穿过的树林的边缘。有人可能会说，导演只是依据情节拍出了需要让观众看到的内容，并不是故意这样设计这三层的。他们说得可能没错，但不管怎么说，由前景、中景、背景构成的镜头总是很有冲击力的，让人印象深刻，因此就算没有情节的要求，你也可以有目的地去设计包含了这三个层次的镜头。

那么，什么情况下才能让演员望向镜头之外呢？这样的情况并不多。只有当远方的东西对他们很重要，并且观众不需要通过他们的面部表情来理解对话时，才能使用这样的方法。当场景满足了这两条要求时，这样拍摄方法就会非常有效，并且能在两个角色间建立很强的联系。






参考影片：《一九八四》（Nineteen Eighty-Four），导演：迈克尔·莱德福（Michael Radford），Umbrella-Rosenblum电影公司，1984年出品。






5.4　正反角度推近



就算是很出色的导演，也会不时地采用正反角度拍摄，但是，他们通常会在传统的方法上加一些改进。在电影《可爱的骨头》中，摄影机移动了一小步，便让普通的镜头充满了戏剧性。

一开始，镜头分别给了两名演员一个中特写，但在他们交谈的同时，镜头向前推近了。对于每个演员来说，摄影机推近的速度都是一样的，所以在后期剪接的时候，两个人的脸在画面中的大小也是一致的。通过这种相同的大小变换，导演就建立了这两个角色间的联系。如果镜头对着其中一名演员推近了，但没有对另外一名演员推近，那观众的注意力就会集中到第一名演员身上。同时等速推近，镜头就把两个角色拉到了一起。

在这样的场景中，两个演员最好都不要有什么动作，并且能面对面地直视对方。事实上，人们很少面对面地对望，所以你需要设计一个理由。在下图参考影片的例子中，两人在一起做一个瓶中的帆船模型，于是他们面对面坐着就显得很合情理。如果你没有什么道具可用，那你也得想出一个需要直面对方的场景，比如说，老师与学生的对话。

镜头移动的速度要够慢，不能让观众发现镜头在动。摆好摄影机的位置，保证在推近过程中无须改变任何角度，就能保持演员的眼睛在画面的同一个高度上。






参考影片：《可爱的骨头》（The Lovely Bones），导演：彼得·杰克逊（Peter Jackson），梦工厂电影公司，2009年出品。






5.5　背对角色



两个角色间最强的联系就发生在一方想躲开另一方的时候。这样的手法在浪漫的情节中最管用，观众能感受到其中一个人想建立起一种亲近感，而另一个人却想方设法地躲开。

下图参考影片的例子来自电影《木兰花》，这个场景使用了静止的镜头，却拍摄出了角色之间的动态关系，方法就是让一个角色不停地运动，而另一个角色几乎保持不动。在电影中，女主角一直忙忙碌碌，泡咖啡，在房间里走来走去，甚至离开了房间一阵子。大多数时间里，她一直背对着男演员，这样做一方面是为了把脸留给镜头（让观众看到她脸上的神情），一方面是为了表现出她对男演员的抗拒心理。

相对而言，男主角则显得十分积极，尽管他几乎一直站在原地不动，但不论女主角走到哪里，他的身体总是朝着她的方向，这就把男主角对女主角的兴趣表现得清清楚楚。有一瞬间男主角试图接近女主角，但当女主角从他身边走开时，他又很快地退到了一边。

当女主角走出房间的时候，镜头还留在房间里，导演并没有切换镜头告诉观众她去了哪里，这样就吊起了观众的胃口。

在这个场景中，两名演员周旋了很长时间，你可能不想全套照搬他们的做法，那你只要记住拍摄的原则就行：摄影机静止不动，一名演员在另一名演员身边走来走去，却一直背向着他。这样拍，就算很简短，也能建立起两个角色间强烈的联系。

不要以为要想建立角色间的联系就得让他们面对着面。有时候，一方对另一方的拒绝更能引起观众的兴趣，也更符合剧中角色要表达的情绪。






参考影片：《木兰花》（Magnolia），导演：保罗·托马斯·安德森（Paul Thomas Anderson），新线电影公司，1999年出品。






5.6　律动的舞步



跳舞的场景在电影里屡见不鲜，不管电影本身是不是关于舞蹈的，很多都有跳舞的镜头。这是因为，这样的镜头能在身体距离上把两个角色拉到一起（就算在心理上他们还是保持着距离的）。观众很喜欢这类镜头，同时他们也能通过这样的场景猜到情节和角色关系的发展。

在跳舞的场景中，导演可以运用很多种拍摄技巧。目前比较流行的方法是，在演员转圈的同时，摄影机也围绕着他们转。这种方法当然可行，但下图参考影片的例子告诉我们，在演员跳舞的时候，摄影机其实也是可以保持不动的。

一开始，一个全景镜头拍摄了男女主角跳舞的身姿，而后，导演切到了近景镜头，在这个镜头中，摄影机从演员腰部的高度向上仰拍。摄影机没有移动，只是稍稍作了些调整，以保证演员在画面中的位置。相反，演员在旋转，两个人的脸交替在镜头中呈现。

演员需要注意到摄影机的位置，掌握好他们转动的角度，他们需要保证镜头中一定有一张脸是清晰的，而且不能让其中某个人长时间背对着镜头。要是哪个演员背对镜头了，他们就需要及时做出调整，不能犹豫。当然，也不能让观众发现他们是故意把脸凑向镜头的。

尽管场景的设计很简单，但是，演员需要排练好几次，以准确地掌握时间，让舞步与对话合二为一，让每个人的脸在恰当的时候出现在屏幕上。






参考影片：《V字仇杀队》（V for Vendetta），导演：詹姆斯·麦克提格（James McTeigue），华纳兄弟，2005年出品。






5.7　局外人



当一个人寻求其他人的关注时，他很容易引起观众的同情心。但拍摄这样的场景时你要小心，如果拍得不好，就会把这个人变成一个不讨喜的入侵者。斯皮尔伯格将亨利·托马斯（Henry Thomas）置于一组人之外，拍摄出了这种寻求关注的效果。

在第一个镜头中，托马斯就在试图引起别人的注意。尽管观众可以隐约看到他，但他处在这群人之外，离摄影机的位置最远，光线也最暗。他藏在了镜头之中，仿佛就要消失了。为了防止观众看不到他，导演在构图时把他放在了画面的正当中，从上到下，从左到右，他的脸都在中心位置。这样，不管他怎么不起眼，观众也会注意到他。

接下来是一个长焦镜头。托马斯基本上还在同一个位置，但拍摄他的视角变了。大部分的画面都被一个人的背影占据了，这就把观众的视线推到了人群之外。这个镜头起到了三重作用：其一，它表明了托马斯是在谈话的小组之外；其二，这会让观众感觉到他们也处于人群之外；其三，它会把观众的情感跟托马斯联系在一起，因为他是这个画面中唯一清晰的角色。

第三个镜头与开场镜头相似，但角度有所变化。托马斯围绕着桌子走了几步，变成了背向着摄影机的位置。这样的镜头依然表现出托马斯的局外人的身份，但同时也说明了他正在努力突出自己，努力接近这群人，不愿被他们忽视。

这个场景中的对话是充满着躁动的，但对话本身并不及视觉上表现出的人物关系重要。斯皮尔伯格深知重复的力量。当你有了某个主意的时候（用实际的位置表现角色的关系），那在几秒之内重复这个点子三次，一定会达到预期的效果。






参考影片：《外星人E. T.》（E. T.: The Extra-Terrestrial），导演：史蒂芬·斯皮尔伯格（Steven Spielberg），环球影业，1982年出品。






5.8　梦幻感



如果两个角色间的见面特别激动人心，饱含情感，那你可以通过运用镜头的选择来表现这些效果。选用多种镜头，你可以制造出在强烈的情感下那种略带梦幻般的感觉。

第一个镜头比一般的过肩镜头要有意思，因为拍摄这个镜头的摄影机的位置要比正常位置远一些，并且把演员的脸放在了画面的中央。这也可能是因为演员靠着储物柜站着，摄影机没法再向左移动了。不管这个方法是不是刻意为之，它给了瑞斯·里奇（Reece Ritchie）一个很有力的镜头，并且充分显示出他与西尔莎·罗南（Saoirse Ronan）之间的联系。假如采用了一般的过肩镜头，那观众只能看到一小块罗南的头部，那最后的效果就不会那么强烈。在这里，罗南的整个头都出现在镜头中，观众就能深刻感受到里奇看着她时那炽热的目光。

在电影中，在下图参考影片所示的第二个镜头之前，还有一些男女主角对话的镜头。在拍第二个镜头时，摄影机的位置几乎没有变，只是换成了广角镜头，于是男女主角仿佛退后了一些，他们间的距离也拉远了，并且广角镜头还扩大了他们周围的环境。摄影机还稍微地移动了一点点，这会造成微小的眩晕感。在美好的情绪已经建立的基础上，导演的这一招，更是制造出神奇的梦幻感。

接下来的一个镜头出乎观众的意料，他们几乎直视着罗南的眼睛。这个镜头更是加强了两个角色间的联系，因为观众现在是从里奇的角度看着罗南。

普通的导演可能会从走廊的一边而不是柜子的一边进行拍摄，而且可能会使用标准的正反角度拍摄。但通过这个例子，你可以发现，即使对话本身很简单，只要精心设计好每个镜头，场景也会变得很生动。






参考影片：《可爱的骨头》（The Lovely Bones），导演：彼得·杰克逊（Peter Jackson），梦工厂电影公司，2009年出品。






5.9　踱步



在电影中，演讲者总是希望与听众建立联系。听众买不买账，这要看剧本的安排，但导演必须表现出这次演讲在听众中造成的影响。

开场镜头是布拉德·皮特（Brad Pitt）在做演讲，这从他的表演上就能看出来。这个镜头很有趣，因为一般关于演讲的开场镜头都会先给一个全景。

下一个镜头从听众身后进行拍摄，摄影机跟着皮特运动，将他一直置于画面的中央。导演没有错过皮特的表演，同时，在没有全景镜头的情况下，成功地告诉了观众有多少人在听讲。

当皮特转身从队尾走到队头时，摄影机转而从皮特身后进行拍摄。这一次，镜头主要关注听者的表现。皮特的脸在画面中占了很大的比例，因此观众在关注听众的反应的同时，还是能看到皮特的表演的。

在拍摄演讲的时候，你可以让演讲者站在一个高台上几乎保持不动，但是，运动中的演讲其实更有看头。就像这里，演员简单地走位加上两台轨道车，就拍摄出了很不一般的场景。

这个场景只有一次剪接，那就是在皮特走到队尾转身的时候。如果你在这条镜头之间不断切换，结果就是方向大乱。因此，用这种方法拍摄的时候，你只需要保证在演员转身的时候有足够多的好镜头，只有这里才是你需要剪接的地方。






参考影片：《无耻混蛋》（Inglourious Basterds），导演：昆汀·塔伦蒂诺（Quentin Tarantino），环球影业，2009年出品。






5.10　长时间演讲



长时间的演讲很难拍好，特别是这个过程中还有很多论点、论据的时候。当然，最好剧本能尽可能减少演讲的内容。但如果实在需要某个角色对着一大群人发表演讲的时候，你可以通过改变拍摄的高度、角度、距离等参数来维持观众的兴趣。

这个方法实现起来并没有听起来那么难。以电影《人工智能》为例，威廉·赫特（William Hurt）穿过房间走向前来，导演巧妙地安排了其他人的位置，让房间看起来满满的。有一些人和道具离镜头很近，这样当镜头从右向左移动的时候，动作会显得很明显，这也就吸引了观众的注意力。

然后，摄影机绕到了左边，当赫特走到台阶上停步的时候，观众正好看到他的正脸。观众是向下俯视赫特的，但他并没有显得弱小，反而显得控制住了身后的全局。他的光照更足，并且比身后的人群位置要高。赫特引起了人群的注意，站到了一个强势的位置，并且通过这个镜头，导演斯皮尔伯格也吸引了观众的注意力。观众会明白，赫特所说的话是很重要的。

就像斯皮尔伯格的很多电影一样，这个镜头融合了很多成功的因素，比如摄影机的位置、演员高度的变化、最后一个镜头中演员与镜头的距离，这些因素交织在一起才达到了最后的效果。

这个镜头的难点是摄影机与演员的时间配合。如果你想拍摄这样的镜头，一定要找一个时间感与表演技巧一样出色的演员。






参考影片：《人工智能》（A. I. Artificial Intelligence），导演：史蒂芬·斯皮尔伯格（Steven Spielberg），梦工厂电影公司／华纳兄弟，2001年出品。






第六章　揭示变化









6.1　高度变换



在电影中转折的时刻，当情节正要向前推进一步时，你会发现让演员在交谈的过程中多走动一些是很有好处的。这会告诉观众这里情节会发生变化，角色会做出一个决定。

例如，在电影《双生美莲达》中，摄影机仅仅进行了简单的倾斜和摇拍，但由于演员在台阶上的位置不断变化，再加上镜头中演员数量的不断改变，最终拍出的效果就很出色。

在开场镜头中，这两个男人离开屋子，莱阿·米歇尔（Radha Mitchell）正好遇到了他们。她倚在扶手上，这样这三个人就站得比较开，观众就能看到他们的脸。而后，男演员走下楼梯，女主角上了几个台阶。镜头追随着女主角拍摄，并且稍微推近了一点（当然不向前推近也是完全没有问题的）。

在台阶上时，她转身跟他们讲话，她的脸一直在镜头之内。男演员此时不在画面中，但这无关紧要，因为此时对话的焦点是米歇尔是否会跟这两个男人出行一天，这是他们所关心的，也是观众所关心的，所以观众只要看到女主角就行了，导演不需要再给男演员切镜头。

而后，米歇尔又走下楼梯来到男演员中间，此时镜头主要表现男演员对于这个决定的反应，所以就算米歇尔背对着镜头也无所谓。如果你需要某些角色暂时走出画面一段时间，那你就可以用这种方法拍摄。不要老想着拍全每个角度的每个镜头。如果你能用简洁而优雅的方式进行拍摄，那就这么做吧。






参考影片：《双生美莲达》（Melinda and Melinda），导演：伍迪·艾伦（Woody Allen），福斯探照灯，2004年出品。






6.2　近距离接触



一个镜头同时表现两个演员，这是拍摄对话很好的方式，尤其是当重要信息出现之时。在很多情况下，你可以连贯地拍完整个情节，只需在这个过程之中摄影机可以转个方向，或者，你可以学学下图参考影片的例子，用两个角度的镜头跳接一下。

在第一个镜头中，摄影机对焦在两名女演员刚收到的信上。尽管演员微微地偏着头，好让镜头拍到她们的脸，但她们的脸还是看不太清的，观众的注意力全都在那封信上。

而后，镜头切到了两名演员的对面，摄影机的位置变了，但与演员的距离没变，镜头的焦距也没变。这时候，观众就能看到演员的表情了。为了增强效果，导演让演员彼此间站得非常近。在现实生活中人们很少会这样接近的，但在镜头中这种距离很有效，因为在这种距离下，演员一定会有目光的交流，想不看着对方都不可能。

对于演员来说，站得这么近会不太自在，他们会需要一些理由。所以不妨给他们制造一些身体接触，比如让一名演员微微靠在另一个人身上，那么两个人的脸就会自然地靠近。

这类镜头能很好地表现出两个角色之间的关系，但如果这时候有一些重要的情节转折的话，最好尽量减少剪接的次数。下图参考影片的例子仅仅用了一次剪切，一下子切到演员距离非常近的镜头，观众就会仔细听她们在说什么。






参考影片：《幽灵世界》（Ghost World），导演：泰利·茨威戈夫（Terry Zwigoff），联艺公司，2001年出品。






6.3　强烈对比



电影《一九八四》向我们证明了：一个简单的剪接，也能有无穷的力量。这个场景大部分的内容都是两名演员向着镜头走来，但当他们快停下来的时候，镜头切到了他们的身后。切在了重要信息被透露的那一刻。

本书一直强调在对话时演员最好不要对视。你可以让其中一名演员努力想有眼神的接触，但另外一名演员对此不理不睬。比如，在《一九八四》中，约翰·赫特（John Hurt）在整个对话过程中都看着理查德·伯顿（Richard Burton），但伯顿只是偶尔地瞄他一眼，两人力量的不平衡显而易见。

作为观众，你肯定希望伯顿与赫特对视，但当他最终这样做时，却是那么出其不意。最后，两个人停下脚步相对而立。这个瞬间很有冲击力，因为这是他们在电影中的第一次对视，而后情节发生了转折。此时，导演切到了一个从反方向拍摄的镜头。

这个剪接很有力量，因为它切到了一个完全相反的角度，切到其他任何角度都不会有这样强烈的效果（切到演员身后相反的角度，画面中演员就左右换了位置）。这就表明了，这两个人之间发生了变化。

最后的光照也很关键。在开场镜头中，两名演员的光都打得很足，背景相对较暗。但秘密说出口的那一刻，两个演员都只剩下了剪影。这就好像他们一起来到了一个秘密的世界，这便是一个简单的剪接达到的效果。

在拍摄这样的场景时，剪接的地方要出乎观众的意料。因此在剪接之前，请让演员慢慢地走一段长长的路。






参考影片：《一九八四》（Nineteen Eighty-Four），导演：迈克尔·莱德福（Michael Radford），Umbrella-Rosenblum电影公司，1984年出品。






6.4　面对面



有时候，你需要让某个角色透露一些信息，但又不能让他成为这时场景的中心人物。比如，在电影《人工智能》中，山姆·罗伯兹（Sam Robards）透露了一些重要信息，但观众的情感还是被弗朗西斯·奥康娜（Frances O'Connor）所控制着。

为了达到这种平衡，一开始，导演让两名演员相对而立。而后，在说出这些重要信息的时候，罗伯兹走到了奥康娜的左手边，这时镜头就能拍到他的脸了。单独这样的走位会显得有些不自然，但因为镜头也在推近，这样的位置变化就显得真实了。

在说出关键信息之后，罗伯兹需要从镜头中走开，好让观众把注意力集中在奥康娜的反应上。因此，罗伯兹又回到了最开始面对面的位置。但此时，摄影机已经推得很近，从下向上仰拍。罗伯兹弯下腰来，仰脸看着奥康娜，希望得到她的回应。奥康娜低头看着他，于是她的脸几乎成了正对镜头的角度。

如果这个场景只是简单地让两名演员面对面站着，镜头在两人之间切换的话，那结果就会很无趣。在这个基础上，加入了一点点摄影机位置的变化和演员位置的变化，观众就会被情节所吸引，并且能感受到其中情绪的聚集。

与斯皮尔伯格所拍摄的大多数场景一样，这里最大的难处依然是让演员在走位的时候感到自然。如果演员觉得束缚，那这个场景就会显得很假。这就要看导演的功力了，这种功力并不单单取决于他所设计的镜头、走位，更要看他能否让演员在表演的时候感觉舒适。






参考影片：《人工智能》（A. I. Artificial Intelligence），导演：史蒂芬·斯皮尔伯格（Steven Spielberg），梦工厂电影公司／华纳兄弟，2001年出品。






6.5　脸朝上



在电影中，若要揭开一个秘密，或者暗示什么内容，那可以在情节上表现出一个角色比另一个角色知道得更多。《双峰镇：与火同行》中的这个情节总共用了三个镜头，其中两个是静止不动的，只有靠近雪莉·李（Sheryl Lee）的那个镜头渐渐地向她推近，从而表现出她是那个知道秘密的人。

开场镜头从上向下俯拍，传达出很多信息。开场镜头不花心思的话，仅仅是告诉观众这个场景发生在什么地方，角色间的位置关系是怎样的就会显得很平庸。对于开场的全景来说，最好把镜头尽可能推远一些。在这里，导演使用了广角镜头从高处进行拍摄，两位主角以并不常见的姿势躺在沙发上。

演员这种异常的姿势，本是在电影中应该避免的，但在这里，这样的姿势反而让场景显得生动。在现实世界里，人们谈话的时候是不会像电视剧里那样坐着或者站着的，他们总是懒懒地倒在一个舒服的地方，就像这里一样。

开场镜头之后，导演将镜头切到了两个演员的面部，只是，在对话进行的过程中，只有雪莉·李面前的镜头是向前推近的，另个镜头保持静止。这就表明了这两个人的身份并不相同——雪莉是那个知道秘密的人。尽管雪莉也是这些秘密的受害者，但镜头依然清楚地表明了她的局内人身份。

镜头一定要慢慢地推，就像在这个电影中一样。一静一动，已经可以制造出很强烈的效果了。如果两个镜头同时向前推，那效果又是完全不一样的了。






参考影片：《双峰镇：与火同行》（Twin Peaks: Fire Walk with Me），导演：大卫·林奇（David Lynch），新线电影公司，1992年出品。






6.6　背景转换



当一个角色向另一个人透露某些重要信息的时候，周围的气氛往往有些不自在。在电影《V字仇杀队》中，一开始坐着的演员并不想告诉别人他的疑虑。开场镜头中他背对着摄影机，这就显示出了他的抗拒心理。

另外一名演员此时是面对着摄影机的，他问了一些问题，而后就走到左边的位置坐了下来。在这个过程之中，原先坐着的演员从画面中穿过，摄影机也跟随着他拍摄。他穿过房间只是去接了杯水，换句话说，这个动作并不是非做不可的，他完全可以就坐在那里跟另一个人说话。导演之所以要让他站起来穿过画面，让他与另一个演员有个交叉，是为了让观众感觉到他心中的不安。

让一名演员从房间的一边走到另一边，不加任何剪接，导演便制造了一种微小的变化。他还是略微地背对着摄影机，依然显得不安，此时他看了一下坐着的演员，但也就是小心地瞥了一眼。

在整个过程中，摄影机的位置并没有变，只是跟着第一位演员进行了摇拍。所以整个场景的设计其实很简单，仅仅依靠演员的走动路线以及他背向摄影机的角度，导演就制造出了一种不安的气氛。

不要小看了让演员从画面一边走到另一边的效果。尽管人们是在画面中走来走去的，但如果你找到一个缓慢的方式，在一个镜头之内表现出来，那它一定会提升紧张的气氛。这种方式下所透露出的关键信息，比仅仅让两个人面对面地说台词要有用得多。






参考影片：《V字仇杀队》（V for Vendetta），导演：詹姆斯·麦克提格（James McTeigue），华纳兄弟，2005年出品。






6.7　无形的障碍



当秘密被透露的时候，导演会想要观众把注意力集中在角色以及人物之间的关系上。电影《朗读者》中的这个场景表现出一个人对另一个人的抗拒之意。这其中的对话很少，导演通过安排演员和摄影机的位置关系在两个角色之间加入了一重障碍。

第一个镜头中，大卫·克劳斯（David Kross）背对着镜头。尽管他转头看着卡洛琳·赫弗斯（Karoline Herfurth），但他并没有把身体转到正对她的角度。赫弗斯倚在门边，尽管她面朝着克劳斯站着，但她并没有走进房间。门框就像是她不能逾越的一重障碍，同时也拉大了两个角色之间的距离。

导演在这个对话场景中没有使用过肩镜头，而是给了每个演员单独的镜头，这也就近一步把他们分开了。尽管从情节中可以猜到他们俩可能会有点什么关系，但他们又被一种无形的障碍隔开了。

克劳斯的最后一个镜头是用长焦拍摄的，这制造出了一点亲近感，但尽管现在克劳斯几乎是面对着赫弗斯的，他的身体还是没有转过来，两个角色的位置关系依然很不自然。

这样的场景设计会很有效果，因为它同时把观众导向了两个相反的方向。从情节发展和演员的面部表情来看，我们感觉这两个人正在越来越亲近，但画面中的其他内容又都传达着相反的意思。拍摄的时候刻意制造一些对比，会让你的情节变得更有深度。






参考影片：《朗读者》（The Reader），导演：史蒂芬·戴德利（Stephen Daldry），温斯坦影业，2008年出品。






6.8　无须眼神交流



在现实生活中，人们在对话的时候并不会经常看着对方的眼睛。你可以通过这种方法让相对平淡的情节变得有意思些。

在电影《幽灵世界》中，下图参考影片的场景很重要，会透露出一些关键的信息，但这些信息也不是什么惊天的秘密，所以导演必须通过镜头和演员的表演来吸引观众的注意力。

第一个镜头表明了两个角色的位置关系。斯嘉丽·约翰逊（Scarlett Johansson）此时望向镜头之外，这就保证了镜头能同时拍到两个角色的脸。而后，导演从正面分别拍了两个角色的表现，她们在对话的过程中没有任何眼神的交流。

不难看出，这两个人是老朋友，她们在一起很自在。熟识的朋友之间在对话的时候几乎不会看对方。但如果你是第一次见到什么人，出于礼貌，你也需要跟对方做一些眼神的交流。当你需要向别人表达你的意见或是情感的时候，眼神交流会变多，但如果你只是在跟老朋友聊天，就几乎不会有什么目光的碰撞了。为了加深这种感觉，导演将演员置于不同的高度上，因而她们在聊天的时候几乎就不可能看着对方。就算某个人看了对方一眼，她也不会得到什么回馈。但这样的位置关系并没有拉开两人的距离，而是充分显示出了她们的亲近感，这也正是故事情节所要达到的效果。

这个例子也告诉我们，如果你想要情节变得明快些，也可以试着把演员设计在不同的高度上，这样会让事情变得更有趣一点。






参考影片：《幽灵世界》（Ghost World），导演：泰利·茨威戈夫（Terry Zwigoff），联艺公司，2001年出品。






6.9　转到背景



有一些场景中，情节的转折点并不在于对话本身，而在于角色的反应、表情。这种变化太微小，所以你要精心设计好场景，好让观众在演员做出决定、表情有所变化的时候刚好能看到他们的脸。

下图参考影片是电影《决不让步》中的情节，查理兹·塞隆（Charlize Theron）从前景（但却看不清楚）移到了背景，并面向镜头。导演让她略显模糊的脸变得清晰，也就让观众注意到了她脸上的表情。

在这样的场景中，演员必须要有动起来的理由，比如在下图参考影片的例子中，他们在洗碗。不管这是剧本的情节还是导演的设计，洗碗这个活动都对最终的效果起到了很大的作用。如果剧本中这样的情节是在桌边发生的，那拍摄电影的时候，不如把场景改动一下，让演员能有什么事情忙起来，也方便你设计他们的动作。还有，最好找一个日常生活中的场景，这样转折点的出现才会显得更令人吃惊。

洗碗的场景也给了塞隆走到背景去的理由，她在收盘子，把盘子拿到了碗柜里，并在那儿停了下来，仔细想了想刚才听到的话。

尽管演员和道具的这种频繁的移动对录音师来说是个不小的挑战，但这样做还是值得的，它可以让那些原本平淡的瞬间变得生动起来。






参考影片：《决不让步》（North Country），导演尼基·卡罗（Niki Caro），华纳兄弟，2005年出品。






6.10　角色间摇拍



拍电影时，很少会将镜头从一个人摇到另外一个人，但如果背景中发生的事情与情节相关，那采取这种方法就会收到很好的效果。

下图参考影片是电影《红白蓝三部曲之蓝》中的场景，在两个演员对话时，摄影机在他们两个间摇来摇去。观众可能会觉得这样拍很做作，但由于对话内容在某种程度上跟背景中的表演有关，一切又显得自然了。

如果背景是面墙的话，这样的拍摄方法也会显得不自然，但加上背景内容，导演就一下子拍全了整个场景（背景中的活动也很重要）。虽然背景不合焦，但这也无所谓，因为演员的对话会告诉观众背景中发生了什么。

这个场景可以最后定格在其中某个演员上，但导演却让两名演员都身体向前倾，最后同时出现在画面中。摄影机在他们前倾的同时进行了最后一次移动，最终在两个演员都出现在画面中时定格。

在拍摄的时候，你要让摄影机靠近其中的某位演员一点。只有这样，当演员向前靠近的时候摄影机才能以一个角度将他们都拍进画面。如果你把摄影机置于两个演员正中间，最后摄影机停下来的时候就只能对着空空的背景了。如果你需要的正是这样的效果，那你可以这样拍，但如果你需要让观众把目光集中在演员身上，那就让摄影机的位置跟主角靠得近一点。

尽管场景的设计很简单，但往往简单的场景需要注意更多的细节。可以看到，朱丽叶·比诺什（Juliette Binoche）坐的位置比较靠后，这就能让镜头拍到她完整的脸，而不仅仅是一个侧面。记得最好让演员多排练几遍，以便在正式开拍之前能找到每个演员最好看的角度。






参考影片：《红白蓝三部曲之蓝》（Three Colors: Blue），导演：克日什托夫·基耶斯洛夫斯基（Krzysztof Kieś lowski），米拉麦克斯电影公司，1993年出品。






第七章　边走边谈









7.1　螺旋楼梯



楼梯场景很难拍摄，因为空间很有限，但楼梯也确实能为角色边走边谈的场景增色不少。

在下图参考影片这个场景中，女主角想要继续说下去，但男主角却什么也不想说。他们之间有着一定的距离感，在他们走下楼梯的时候，导演就可以在两个角色之间不断切换镜头。如果这两个人是一起走下楼梯的，就不会有这种效果，导演需要用某种方法来证明这种距离感。比如，可以让一个人匆匆跑下楼梯。

两个镜头中，演员都几乎在画面的中心，整个拍摄过程中，摄影机与演员的距离保持不变。拍男演员的摄影机要近一些，这就给了他一种主视角，如果摄影机与两个演员的距离是相等的，那观众可能就会站在女演员的角度，因为女演员的位置要高一些。所以，摄影机靠近主角，这一点很重要。

你可以让演员一直走，也可以让他们停下来，但一定要保证摄影机跟演员的距离不变，否则观众就会搞不清状况。如果你想让后面的人追上前面的人，那在他追的过程中就一直跟着他拍，不要切镜头。

在他们交谈的过程中，你可以让走在前面的演员回头望一下，就像在电影《科学睡眠》中一样。在大多数时候，男演员是向前看的，但偶然的回眸可以建立起两个人之间的联系。

拍摄的时候，记得要用摄影机稳定器或者类似有稳定功能的装置。由于摄影师是倒退着拍摄的，所以要格外小心，一定要给摄影师配备助手，为他指路。






参考影片：《科学睡眠》（The Science of Sleep），导演：米歇尔·冈瑞（Michel Gondry），华纳独立电影公司，2003年出品。






7.2　飞奔而过



对话也可以发生在极端紧急的情况下，两个角色向对方喊出简短的台词。在这样的场景中，演员和摄影机的运动要能表现出这种戏剧效果。有一种方法不错，那就是让摄影机和演员以相反的方向运动。

在电影《深渊》中，摄影机与一位演员一起与另外一位演员做相向运动，这就表现出了最强的动感。观众跟着第一位演员来到了走廊上；与此同时，另一位演员向他飞奔而来。由于采用了短焦镜头拍摄，走廊的墙壁变得一闪而过，而且对面的演员会显得速度飞快。

当男女主角相遇时，女主角倚在了走廊墙壁上，男主角则继续向前飞奔。一方面，这是因为他必须从走廊穿过，去解决一些问题；另一方面，在接下来的对话中他必须回头看女主角，这也就让摄影机能拍到他的脸。

在女演员停下来的时候，她站在了走廊有亮光的地方，所以在她说话的时候就能吸引观众的注意力。然后，在男演员回过头来向她喊话时，导演又把焦点转回到男演员身上。

窄小的走廊会很有效，因为它给了演员停下来的理由（给另一个人让路）。同样的原则也可以运用在其他不同的场景之中。






参考影片：《深渊》（The Abyss），导演：詹姆斯·卡梅隆（James Cameron），二十世纪福斯电影公司，1989年出品。






7.3　寻找镜头



当演员跟摄影机水平前进或者走在摄影机前面时，导演必须想办法让他们的脸出现在镜头中，就像电影《朗读者》中的这个例子一样。当然，演员一般都会主动去找镜头，但你得给他们制造一些好的理由，否则就会显得做作了。

在这个例子中，他们走一会儿就会有一个人回过头来，仿佛在看身后人群中发生了什么，但实际上他们是在找摄影机，好让他们的脸出现在镜头之中。当他们面对面的时候，他们也会把头转得有些过度，同样，也是为了让观众看到他们的脸。

在这个场景的结尾处，年长者在门前停了下来。此时他不仅仅是回头跟年轻人讲话，而是把整个身体都转了过来，这也是为了在镜头中露脸。出色的演员会将这一切做得很自然。当然，最好他们身边是忙忙碌碌的人，这样他们的表演就能融入其中。在这个场景中，两个主角周围环境很复杂：反对者、警车、走进法院的人等等，所以他们不断回头是很合理的。如果他们走在乡间小路上，那这样做就行不通了。所以，运用这个拍摄技巧时一定要想一想是否合时宜。






参考影片：《朗读者》（The Reader），导演：史蒂芬·戴德利（Stephen Daldry），温斯坦影业，2008年出品。






7.4　背向镜头



当一行有三个人的时候，你可以从前后两个方向进行拍摄，这比从侧面给每个人一个半身特写要有意思得多。

在下图参考影片的例子里可以看到，当摄影机在演员身后时，他们都会把身体转一个角度，以便让观众能更好地看到他们的脸。走了一会儿他们还停了下来，这样其中一对夫妇就能对着高个子男人说话了。随后，他们又向前走去，三个人之间的间距足够大，以保证每个人在说话的时候能转身看着别人。

如果对话内容足够有趣的话，演员会用他们的肢体语言表达他们的情感，所以不要让演员在整个过程中都把脸冲着镜头。

当切到正面镜头时，演员间的距离变得很近，并且都面向前方，这样做很大程度上是为了让他们能集中在一幅画面中。这时，他们还是会在交谈的过程中看别人一眼，但眼神的交流并不频繁，因为这时候更重要的是让摄影机拍到他们各自的表情，而不是他们之间的互动。

这里的问题是，从后面拍摄的镜头和从前面拍摄的镜头中演员的位置关系很不一样。所以，你不能在这两组镜头间反复切换。你只能先用一个镜头，然后切到另一个镜头，但千万不要再切回来。

这个场景的设计其实很普通，但在无法与演员平行拍摄的情况下很适用。如果场景中有树、墙壁或者其他东西挡住了摄影师，使得他不能从旁边拍摄，那就可以采取这种方法。只用前后两个镜头，也能很好地表现出这一组人的动态。






参考影片：《革命之路》（Revolutionary Road），导演萨姆·门德斯（Sam Mendes），派拉蒙电影公司，2008年出品。






7.5　固定角度拍摄



当剧中人物在漫步的时候，往往只要用最简单的镜头就能拍出好效果。比如，下图参考影片是电影《几近成名》中两个角色第一次见面的场景，镜头一直位于演员的前方，跟着他们向前进。

尽管从下图参考影片的截图中看不出，但这个场景确实包含了不少内容，演员先是过了条马路，而后又沿着街走了下去。在拍摄的过程中导演并没有让摄影机去拍他们周边的景物，而仅仅只是将摄影机置于他们的前方，拍摄两个人物之间的关系。

当切到近景的时候，摄影机并没有从侧边拍摄，而是直接从正前方拍到演员的正脸。这与前一个镜头就很好地衔接在了一起，并且也能让观众感觉到两个角色之间的联系，因为他们周边的景物在变，但他们彼此的位置保持不变。就像这本书中的很多情节一样，两名演员在交谈的时候也几乎没有看对方。

用同一个角度拍摄，最大的问题是会有连贯性的错误。你很难让每一条的时间点都卡得正好，尤其是在背景这么复杂的情况下。下图参考影片的例子中也有几处这样的错误，切换镜头时背景有些对不上。要解决这一问题，你可以换角度补充拍摄一些镜头，但这也就破坏了这种拍摄方法所制造出的情绪。所以，最好的办法还是详细地安排好背景运动的时间，并且尽可能在剪接的时候回避掉有问题的部分。






参考影片：《几近成名》（Almost Famous），导演：卡梅伦·克罗（Cameron Crowe），哥伦比亚电影公司／梦工厂电影公司，2000年出品。






7.6　望向空无



有时候，你可以不顾场景中的其他人，一直盯着主角拍。他们之间的运动自然会把这些人联系到一起。

在电影《唯有云能动星》中，苏菲·罗斯汀（Sofie Rusten）一开始处于画面的左侧，看着右边的小男孩，跟他说话（观众知道小男孩在右边，因为之前有一个开场镜头表明了两人的位置关系）。在谈话的过程中，小男孩走进了画面中，并从罗斯汀身边走了过去，然而罗斯汀依然一直望着小男孩之前站着的地方。

导演让女主角一直看着同一个地方，以达到两重目的：其一，保证在对话的过程中，女主角的脸一直面向着镜头；其二，显示出女主角深深地沉浸在自己的世界中。尽管她在跟小男孩交谈，但她已经陷入了自己的思绪之中。

当女主角转身走向小男孩时，小男孩已经走到了画面的左侧，面对着她。因此，当她转身的时候，镜头就可以对焦在小男孩身上。于是在整个场景中，总有一个人的脸是合焦的。当然，如果不是情节需要，也不要刻意使用这种拍摄方法。只有当某个角色真的需要想得出神时才可以让他看着虚无的空间，否则这样拍就会显得故弄玄虚。






参考影片：《唯有云能动星》（Only Clouds Move the Stars），导演：多伦·廉（Torun Lian），SF挪威电影公司，1998年出品。






7.7　尾随而行



当某个角色追随着前面的人而行并且想要搭上话的时候，你可以把摄影机置于他们的前方，倒退着拍摄整个过程。比如，在电影《深渊》中，摄影师就是倒退着拍摄的，并且使用了稳定器，这就让摄影机在狭小的空间中可以更好地运动。尽管这个镜头看起来很简单，但它其实是精心设计的，这才使得两个演员的脸在整个过程中一直可见。

摄影师将两个演员放在了画面的正中间，这样的构图很适用于隧道一类的地方，演员的位置几乎是不变的，而背景则从他们身边飞快地闪过。

一开始，摄影机在两位演员的左边，这使得观众可以越过女演员的右肩看到她身后的男演员。而后，摄影机转向了右边，男演员也随之偏向了右边，观众就又可以越过女演员的左肩看到他。

尽管大多数时候，你会希望演员忘记摄影机的存在，但在这个场景中你还是需要让他们注意一下镜头。靠近镜头的演员必须控制一下速度，而处在后面的演员也要不时地随着摄影机调整一下自己的位置。

有的导演可能会对演员说，尽管表演好了，其他的就交给摄影师来调整，但最好你还是能让演员和摄影师共同努力，这样才能收到最好的效果。






参考影片：《深渊》（The Abyss），导演：詹姆斯·卡梅隆（James Cameron），二十世纪福斯电影公司，1989年出品。






7.8　沿路行走



在演员需要边走边谈很长时间的情况下，你就可以在拍摄方法上翻一些花样。你可以从一开始就跟着演员拍摄直到对话结束，也可以让演员逐渐现身。

在电影《巴黎，我爱你》中，摄影机一开始离演员相当远，然后摄影机逐渐接近，直到来到他们面前。在这个过程中摄影机从来没有处于跟演员平行拍摄的角度，这就让观众感觉到他们最终会跟演员碰面。摄影机微小的角度和微微接近的感觉会让观众知道最终它会停在哪里。

这样拍摄，会让观众专心听这一段对话，这对交谈内容很多、时间很长的场景来说是很重要的。同时，经过先前言语和动作的铺垫，当演员最终露出脸来时，观众会觉得他们很鲜活。

在摄影机运动的过程中，你甚至可以让演员停下来相对而立（就像这个例子中一样）。最后，当摄影机来到他们的面前时，你可以继续保持摄影机与演员的距离，继续后退拍摄，你也可以切换到一个新的角度。






参考影片：《巴黎，我爱你》（Paris, je t'aime），导演：汤姆·提克威（Tom Tykwer），Victoires International电影公司，2006年出品。






7.9　不断转向



如果剧中角色走过一个复杂的场景并最终停了下来，你也可以用一种复杂的方式拍下他们的表情、周围的环境以及他们的肢体语言。电影《星际迷航》中的这个场景，就以一种欢快的、激动人心的方式拍摄出了角色以及他们周边的环境，表现出了这两个青年人洋溢着的活力。

一开始，演员的位置比摄影机高，当他们走下台阶的时候，摄影机也跟着他们后退。演员随后超过了摄影机，于是摄影机转了180°角跟着他们拍摄。摄影机行进的轨迹没有变，但掉转了镜头的方向。

180°的转向会带来很强烈的效果，但此时演员们背向镜头了，而观众需要看到他们的正面。于是，导演让克里斯·派恩（Chris Pine）向右转，看着右边经过的某个人。

与此同时，摄影机从右侧绕过了演员，这样当两个演员最终停下来的时候，摄影机拍到了他们的侧脸。派恩之前向右看的动作给了摄影机向右运动的理由，就像是追随她的目光而去。如果没有他这个动作，摄影机突然转向就会显得很唐突。

这样的方法不适合拍摄重要的对话，因为这个过程有些杂乱。但如果是个很轻松的、不那么重要的场景，你就可以用这个方法一下子涵盖进很多内容。






参考影片：《星际迷航》（Star Trek），导演：J. J. 艾布拉姆斯（J. J. Abrams），派拉蒙电影公司，2009年出品。






7.10　锁定角色



当摄影机相对于某位演员的高度一直不变，并跟随着他运动时，那毫无疑问，这个演员一定是所有人中的焦点人物。这样的拍摄方法在演讲的场景中比较好用，或者至少是一个人对着一组人讲话的时候。

在电影《全金属外壳》中，镜头显然是锁定在R·李·艾尔米（R. Lee Ermey）身上的，所以观众也会注意他，而不是听他训话的人。艾尔米先是在沿着房间的一侧巡视了一下，而后转身，走向了另一侧，在整个过程中，摄影机都与他保持着相同的距离，他的脸也一直在画面中的同一个位置。在这个场景的最后，摄影机跟艾尔米一起停了下来，镜头的焦点也及时地转移到接下来的对话上。

导演库布里克采用了全幅摄影机拍摄（如下图参考影片所示），然后剪成了电影院的宽屏，最后的效果还是跟全幅的一样好。

拍摄的时候，摄影机的移动越平滑越好，所以最好使用稳定器或者是轨道车，而不是手持摄影机。但如果你一定要用手持摄影机的话，记得一定要离主角近一些，这样才能保证他的主导地位。






参考影片：《全金属外壳》（Full Metal Jacket），导演：斯坦利·库布里克（Stanley Kubrick），华纳兄弟，1987年出品。






第八章　强烈的情感









8.1　运动中的争执



在气氛很激烈的时候，你可以让演员保持运动的状态，以表现出两人地位的不断变化以及情绪的激烈波动。

下图参考影片是电影《革命之路》中的例子，算是将传统的正反角度拍摄做了一些改变。在这个场景的大部分时间里，两位演员都是正对着对方讲话的，这没什么问题，因为此时他们需要把自己的怒火直接发泄到对方身上。也有一些时候演员是在走动着的，他们之间的距离也就随之不断变化。距离的变化象征着两人地位的不断改变，于是观众就会很想知道这场争执到最后是谁赢了。

开场镜头中，凯特·温斯莱特（Kate Winslet）冲着莱昂纳多·迪卡普里奥（Leonardo DiCaprio）大吼大叫，这里导演没有采用过肩镜头，画面中仅仅只有她一个人，这就显示出温斯莱特跟迪卡普里奥立场的对立。随后，温斯莱特转身走开了。

而后，导演切到了反方向的镜头，于是温斯莱特又变成对着镜头的角度。争吵还在继续，温斯莱特背对着迪卡普里奥，将他抛弃在身后的空间里。这种两个演员同时面对摄影机的拍摄方法在肥皂剧里很常用，被认为是没什么技术的简便方法，但为什么用在这里的效果也还不错呢？有可能是因为这个场景节奏很快。男演员并没有呆在背景中不动，而是很快冲上前来，他的举动使得温斯莱特不得不又转过身来。

要拍出这样的效果，你得在动与静中找到平衡。在演员说出最重要台词的时候，让他们保持静止；但在泛泛的争执过程中，就让他们不断运动。

这场争执在几个房间中继续着，两位演员不断地靠近又远离，在运动中争吵比两个人站着大吵的效果要好多了。






参考影片：《革命之路》（Revolutionary Road），导演萨姆·门德斯（Sam Mendes），派拉蒙电影公司，2008年出品。






8.2　瞬间惊呆



当剧中角色听到某个令人震惊的消息时，或者当某个消息很令人不安时，通常的拍摄方法是让摄影机向前推近。这种方法还可以有一些变化，比如让摄影机先向后退一点，然后再反过来向前推。电影《电影人生》中就运用了这样的拍摄方法，演员的动作都经过了精心设计，这才保证了最终的效果。

开场镜头中三名演员向着镜头走来，主角在画面的中央。背景比较混乱，但这是这部电影情节的需要，并不是这种拍摄技巧本身的要求。

听到那条惊人的消息后，金·凯瑞（Jim Carrey）站住了。其他两个人也渐渐地停了下来，但摄影机此时还是在后退。而后，这两名演员转身面向金·凯瑞，这个动作立马把摄影机给“抓”了回来，摄影机向前推近，直到给了金·凯瑞一个特写。

这样的镜头有很强烈的效果，它表现出了主角被吓到后的震惊感和迷失感。同时，这个镜头也一下子把主角一个人孤立在画面中了。仅仅在一秒之内，他从跟朋友边走边聊的状态变成了独自一人，仿佛被这个消息击垮了。

让摄影机倒回去，这种方法有些奇怪，所以有时候并不管用。因此，在这里，导演才利用其他演员的动作把摄影机拉回来，而且摄影机的这个动作还精确地配合了秘密被透露的过程。这个方法如果运用不当，观众就会过多地关注到摄影机的运动，所以还是要小心。






参考影片：《电影人生》（The Majestic），导演：弗兰克·德拉邦特（Frank Darabont），华纳兄弟，2001年出品。






8.3　逐渐接近



有时候，最紧张的场景往往是角色们说着悄悄话，偷偷做着事的时候。在电影《外星人E. T.》中，两个小演员在寻找他们需要的东西。为了拍好这一场景，斯皮尔伯格使用了一个广角的开场镜头，而后慢慢地向前推近，直到画面中没有背景，只有两位演员。

拍摄的手法相当简单，仅仅是让摄影机推向两位演员，稍带着向上倾斜，以保证演员和桌子都能保持在画面中。普通的导演可能会让演员站着表演这一场景，但斯皮尔伯格让他们跪在一个小桌子前，这就增加了一种秘密的气氛。在整个过程中，演员并没有一直在轻声耳语，但由于他们紧紧地窝在一个小空间里（黑暗中只有一盏灯），这一切就显得很神秘，就算演员提高了声调也依然还是有一种秘密的感觉。

镜头推近还有一个作用，那就是将两个演员微微地分离了开来。一开始，两个演员在画面中间，靠得很近，但是到最后他们就分别在画面的两边了，而且其间甚至还有一些物体（灯和布）把他们分隔开来。

这些微小但却有着象征意义的变化只有当一个镜头拍到底的时候才会起作用。如果你在中间进行了剪切，那就不会有把两个角色逐渐分开的效果。






参考影片：《外星人E. T.》（E. T.: The Extra-Terrestrial），导演：史蒂芬·斯皮尔伯格（Steven Spielberg），环球影业，1982年出品。






8.4　距离的变化



对话场景通常以全景开头，而后镜头向着演员推近，最后以特写镜头结尾。电影《奥涅金》中的这个场景就把这种方法运用到了极致，直接从全景镜头跳到了特写镜头，表现出了强烈的紧张气氛。

如果你拍的这个情节是观众期待已久的——它是之前的一切发展的高潮，剧中角色终于在此爆发了积累的感情——那么你就可以运用这种极端的拍摄方法。

开场镜头并不是特别广，但已经足够表现出两个角色间的关系了。摄影机与拉尔夫·费因斯（Ralph Fiennes）之间还有一定的距离，同时丽芙·泰勒（Liv Tyler）与墙壁之间也还有一段空间。这种感觉就像每个人都与他周围的一切保持着距离，尽管两个角色想要接近，但他们之间还是有一道鸿沟。

而后，出乎观众的意料，仅仅是一个眼神，这种距离就被打破了。在泰勒转身的时候，导演切到了一个长焦镜头，专门拍摄她的表情。后一个镜头又直接切到了费因斯的特写。一瞬间，观众就跨越了他们之间的鸿沟。而且观众会觉得不自在，因为在费因斯感情崩溃的时候，这个特写给得非常近。

这个场景中演员的表演本身就非常出彩，而且，通过空间的不断坍缩和扩张，导演将演员的表演发挥到了极致。






参考影片：《奥涅金》（Onegin），导演：玛莎·费因斯（Martha Fiennes），华纳兄弟，1999年出品。






8.5　向后退出



当剧中角色情绪失控哭了出来时，你可以让他始终拒绝眼神交流。电影《唯有云能动星》中这个万分感人的镜头就运用了这样的拍摄方法。而且，场景没有使用全景镜头开场，而是一上来就使用了特写，这也是镜头成功的关键。

开场镜头是一个长焦镜头，它把两个演员间的距离拉得很近。小男孩以90°角面向小女孩而坐，此时，观众可以看到小男孩的正面和小女孩的侧面。这就足以告诉观众小女孩所处的状态了，并不需要直接表现她的眼神。对于这个镜头来说，两个人周边的环境并不重要，所以也不用拍进什么背景。后一个镜头是反方向的，但还是能看到小男孩的脸，此时小女孩以手掩面，这对镜头的表现力也没有影响。

随着情节向前发展，小女孩平静了下来，导演此时给了这两个人一个全景镜头。这相当于把开场镜头挪到了场景的末尾，在这种情况下很有效。镜头向后退出，导演将观众和演员同时带回到现实之中。当人们情绪崩溃的时候，外界的一切就仿佛消失了，这种拍摄方法能很好地表现出这种感觉。






参考影片：《唯有云能动星》（Only Clouds Move the Stars），导演：多伦·廉（Torun Lian），SF挪威电影公司，1998年出品。






8.6　镜头移动中的转身



电影《决不让步》中，场景一开始，查理兹·塞隆（Charlize Theron）处在黑暗之中不知所措。随着情节的推进，摄影机移到了两位演员的一侧，塞隆也转身到了光线底下。摄影机只是简单地移动了几步，而加上女演员一个转身的动作，导演就用一种简洁有力的方式表现出了女主角此时经历的转变。

一开始，塞隆几乎在画面的正中央，吸引了观众的注意力。这一点很重要，因为此时她几乎沉浸在黑暗之中，如果再位于画面的侧边的话，观众就会看不到她。为了更好地吸引观众，导演把摄影机置于了靠墙的位置，这样画面的右侧就是黑黑的一面墙，不会干扰观众的注意力。

摄影机只是用摄影车滑过了一个弧线，加上一点摇拍，但是由于女主角转到阳光下、面向她儿子的时机恰到好处，所以她所经历的情绪的转变也就很明显了。

在拍摄这样的场景时，也不一定要把演员安排在台阶上，但台阶确实可以错开演员的高度，这样拍摄的效果才更有感觉。相反，比如说，要是两个人并排坐在墙角，那你肯定得不到什么有冲击力的镜头。不管你拍摄的时候选取什么地点，记得让两个演员在开始的时候都面对着镜头，并且在摄影机移动的时候，只能有一个人转身。






参考影片：《决不让步》（North Country），导演尼基·卡罗（Niki Caro），华纳兄弟，2005年出品。






第九章　亲密感









9.1　镜头推近中的交谈



亲密感不一定都存在于很放松的状态之下，电影《情归新泽西》中的这个情景就证明了两个紧张而不自然的角色之间也可以有亲密的瞬间。男女主角并没有深情对望，他们只是并排坐着，不时看对方一眼。这样的表演之所以成功，是因为观众看到了他们走到床边并坐下来的过程。

场景一开始，男主角背向着镜头，女主角则正对着他。而后，女主角走到床边坐下，男主角坐到她身边开始交谈。有时候女主角的身体是对着他的，但眼神却没有看着他；也有时候，女主角的眼神是看着他的，但身体却转向了别处。你需要好好跟演员沟通，让他们演出这些微小的变化；同时，摄影机的运动也是很重要的。

整个过程中摄影机都是向前推近的。一开始它与演员的头等高，当演员坐下来的时候，摄影机也随之降低了位置。当他们开始交谈时，摄影机向前推到了更近的位置。这样拍摄，观众就会感到积累起来的亲密感，而不去关注角色间的不自在感。

要运用这种拍摄方法，你最好准备吊臂或者移动摄影车。当然，手持摄影机或者加一个简单的稳定器也可以达到相同的效果。一开场，女演员就应该向着床走去（也就是他们最后要坐下的地方），走路的步伐要稳定。如果这个场景很长，那在给出两个演员的特写之后，摄影机就应该慢慢停下来。






参考影片：《情归新泽西》（Garden State），导演：扎克·布拉夫（Zach Braff），福斯探照灯，2004年出品。






9.2　脸贴脸



当两个演员把脸靠在一起时，你就可以用一个镜头拍摄出他们的表现，但如果多选择几个镜头的角度的话，你就可以得到更出色的效果。

下图参考影片的场景来自电影《反抗军》，一开始是正对演员的广角镜头。这是一个开场镜头，表明了演员在房间中的位置以及他们身体的姿势。如果没有这个镜头，观众就搞不清楚他们在什么地方，是怎样坐着的。但这个镜头只需出现一遍，接下来的事交给特写镜头就可以了。

第一个特写镜头中，男演员的脸正对着摄影机，女演员的脸微微转向一边。这个镜头与开场镜头的角度几乎一致，观众可以感受到两者之间强烈的联系。你可能会很想切到一个不同的角度，但这样会削弱两人之间紧密的关系。女主角没有看镜头，这充分表现出她对于男主角的兴趣，她需要转过头去侧耳倾听他讲的每一句话。

第三个镜头中，女主角放松了下来，不再看着男主角，这时，观众可以看到她的眼神。这个场景主要是关于女主角所讲的话，她的身体微微转向男主角。尽管观众也要看到男主角的态度，但合理的剪切让观众看到男主角对此做出的反应的同时，将注意力始终保持在女主角的谈话上。

要拍摄这样的场景，你需要让演员找到一个让自己舒服的姿势，但脸一定要靠得很近。这个镜头本身是静静的，所以要让演员尽量不要调整身体姿势。但是，也不要让演员一动不动，不能让他们的表演显得僵硬。

如果你有两台摄影机，就可以同时拍这两个不同角度的特写。因为这两个镜头中的灯光条件也没有发生变化，完全可以同时拍摄。






参考影片：《反抗军》（Defiance），导演：爱德华·兹威克（Edward Zwick），派拉蒙优势电影公司，2008年出品。






9.3　头靠头



刚开始拍电影的新手，或者那些急于求成的人通常会犯一个错误，那就是让演员们一直盯着对方说台词。在本书中，我们给出了很多例子，演员在表演的过程中几乎都是不看对方的。实际上，在现实生活中，人们在交谈的时候也很少有眼神的交流。直接的对视只有运用在刀刃上才会有令人难忘的效果。有趣的是，在两个人身体挨得很近却没有眼神交流的情况下，你也能制造出一种很强的亲密感，就像电影《真爱至上》中的这个情节一样。

这个情节中只有镜头缓缓地移动，没有任何剪接。这个过程中，必须让观众集中注意力听主角的对话，而不能注意到镜头的移动。为了实现这一目标，演员必须以他们的动作来配合摄影机的运动。

摄影机一开始在与演员头部同高的位置，此时演员躺在沙发上，两人都面向着摄影机，却没有看镜头。摄影机微微推近之后，开始慢慢抬高，此时演员也转过身来面朝上躺着。这就保证了整个过程中演员的脸都是面向镜头的，于是观众就会仔细听他们的对话，忽视摄影机的运动。

但是，既然不需要观众注意到摄影机这样的位置变化，那为什么不干脆就静止不动呢？因为，这个情节中有微小的情绪的变化。一开始的时候，两个人被某个问题所困扰，但当他们转身躺下的时候，他们已经找到答案了。这种豁然开朗的感觉正好符合了仰面而卧的姿态。但如果这时候摄影机没有动，只有演员转了个身，那就不能向观众传达出这种情绪的变化。只有将摄影机的移动跟演员的动作结合起来，才能表现出这个情节的核心思想。

拍摄的时候，可以使用吊臂，也可以手持摄影机。不管采用哪一种方法，注意要与演员保持固定不变的距离，也就是说要保持沿着一段圆弧抬高摄影机。如果你在抬高的时候猛然推得太近，就不能表现出充满希望的感觉，相反会有一种梦幻般的不真实感。所以，这里的秘诀就是保持与演员的距离，直到摄影机到达他们的上方。这时你可以让摄影机停下来，或者继续向上抬。






参考影片：《真爱至上》（Love Actually），导演：理查德·柯蒂斯（Richard Curtis），环球影业，2003年出品。






9.4　升高摄影机



这个情节表现的是母亲和儿子的关系，但也可以运用到大人之间。这里两个人的亲密感是有点变形的，因为孩子是脆弱的，期望着被爱，而他的母亲却拒绝这种亲近感。

一开始，母亲离镜头比较近，但她只露出侧脸，这样孩子就成了画面的焦点，就算他处在稍暗的地方也无妨。而后，小男孩走过来，把头倚在母亲的膝盖上，摄影机此时也向上抬高，用俯视的角度拍他。

在整个过程中，摄影机只向上升了很短的一段距离，但却需要向下调整一个很大的角度，而且整个动作要很快，以配合小男孩快速地走位。这个镜头之所以吸引观众，是因为小男孩是那么渴望与母亲交流，渴望眼神的对视。摄影机抬到上方时，观众可以直接看到小男孩的眼神，感受到他对爱的渴求和内心的脆弱。

在大多数场景中，变化才是最重要的。如果这个场景中的小男孩一开始就在母亲身边，或者一开始就趴在她膝盖上，那观众就失去了那种看着他接近母亲时的感触。导演让他从后面走上前来，再蹲下来趴在母亲膝盖上，正是这种变化才达到了感动观众的目的。






参考影片：《人工智能》（A. I. Artificial Intelligence），导演：史蒂芬·斯皮尔伯格（Steven Spielberg），梦工厂电影公司／华纳兄弟，2001年出品。






9.5　弧线推近



如果情节的结尾处有一个吻，那开头处就应该给观众一些暗示，但也不能做得太明显。重点是，要能让观众听到这里的对话，慢慢地建立起吻的情绪；而如果一开始就让观众看出端倪，他们就不会听这些对话了。

在最后，男女主角逐渐靠近的时候，镜头也向前推近了。但如果整个场景中摄影机只有这一个动作，那这样的气氛还是很难实现的（这在9.1节“镜头推近中的交谈”中有用，因为他们只是交谈，没有亲吻），所以在这个情节中，摄影机开始的位置几乎在演员的侧边，而后转到了他们的前面，最后才向前推近。

一开始，你要让离镜头较远的演员身体前倾一点，好让观众看到他，而近处的演员此时也应该向前看。摄影机绕过来之后，两个人都是正面对着镜头，摄影机向前推近的时候，两位演员可以开始对视。

这样的场景可能并不一定以亲吻结尾，但至少是有这个趋势的。如果最终两人吻在一起，那这就满足了观众的预期；但如果这个吻没有出现，那观众就会更期待下一次的机会。

在拍摄过程中，你需要让摄影机平稳地绕过一个弧线再改变方向。你可以手持摄影机进行拍摄，也可以用稳定器，或者使用移动摄影车。不管你用什么方法，记得整个过程一定要平稳、平滑，在弧线运动和向前推近之间不能有任何停顿。






参考影片：《死亡幻觉》（Donnie Darko），导演：理查德·凯利（Ricard Kelly），新市场电影公司，2001年出品。






9.6　轻声耳语



当电影中的某人对着他人耳语的时候，你可以让他们的脸同时出现在画面中，这样就可以很好地表现出他们之间的反应和交流。在下图参考影片的这个场景中，两位主角很快就从这个姿势转到了面对面的交谈，变成了传统的正反角度拍摄，但以耳语的姿势开场，导演让整个场景变得更有趣了。

这里摄影机几乎不需要移动，拍摄这两个镜头的摄影机的位置也几乎相同。其中一个是广角镜头，两位演员在画面的一侧；另一个是长焦镜头，画面中就只剩下这两个人的脸。从远到近的镜头把观众拉进了对话之中，而且由于演员是轻声耳语的，观众会听得很仔细。

要拍摄这样的场景，技术上你有很多种选择，比如说，用移动摄影车绕着演员拍，或者由后向前推近。但是像这里一样，简单地切到一个特写是最管用的。摄影机的动作越少，观众就越能集中注意力在演员的轻声耳语上。

在广角镜头中，之所以把演员置于画面的一边，是为了告诉观众，他们的这个行为是偷偷摸摸的，是必须躲着众人的。






参考影片：《另外一位波琳家的女孩》（The Other Boleyn Girl），导演：贾斯汀·查德维克（Justin Chadwick），哥伦比亚电影公司／焦点电影公司，2008年出品。






9.7　小角度剪接



如果两个人离得很近，你可以在两个角度没有太大变化的镜头间跳接，以制造出一种亲密感。

在电影《科学睡眠》中，导演并没有给两个演员独立的特写镜头，而是用了两个角度较为接近的镜头进行拍摄。其中一个镜头突出了男主角，另一个突出了女主角，但在任何一个镜头中都能同时看到两个演员。尽管这样的方法并不常见，但它却比硬生生地切两个特写的效果要好很多。在这样的镜头中，观众在看到他们面部表情的同时也能看到他们的动作。与单独的特写镜头相比，用这两个角度拍摄，导演在后期剪接的时候也有更多的选择空间。

用这种方法拍摄对话，后期剪接会是最大的挑战，因为每一次剪接都是跳接，所以在拍摄的时候，你要时刻提醒自己这一点，要让演员在每一遍拍摄中都尽量保证肢体动作的一致。

就像这本书中所介绍的很多例子一样，在这个情节中，演员也用手势来建立他们之间的连接。手势，这是拉近还不算太亲近的两个人的很好方法，同时手势也让演员在交谈的过程中可以有些东西看而不用盯着对方，这也就让他们的表演显得更为真实。






参考影片：《科学睡眠》（The Science of Sleep），导演：米歇尔·冈瑞（Michel Gondry），华纳独立电影公司，2003年出品。






9.8　镜头之外



要想表现出两个角色间亲密的关系，有一个简单的方法就是让他们每次出场的时候都很亲近。要达到这个目的，可以让两个角色一起看着镜头外面的某个东西，而不是看着对方。比如在这个例子中，这对夫妇就在看电视。

导演切到过演员的视角，告诉观众电视里正在播什么。但他从来没有单独切到某个演员的特写。不论是在广角镜头或是在特写镜头中，两个演员都是同时出现的。

如果这对夫妇一直看着对方的话，那观众就不能看到他们脸上的表情了。但由于他们直看着镜头之外，因此，观众就几乎可以直视他们的眼睛。两位演员可以不时看对方一眼，但他们所关注的内容应该在镜头的外面，就算当他们在谈论很重要的内容的时候，也应该保持这样的状态。

拍摄时，先把一台摄影机置于前方一侧，并使用广角镜头向观众说明两个演员在房间中的位置。后一台摄影机位于两个演员的正前方，采用长焦镜头，保证画面中只出现两个演员的脸，其他什么都没有。






参考影片：《浮生若舞》（The Company），导演：罗伯特·奥特曼（Robert Altman），索尼经典电影公司，2003年出品。






9.9　亲密无间



尽管我写这本书就是为了告诉导演们，除了正反角度拍摄以外，还有很多其他的拍摄对话的方法。但有时候，正反角度拍摄也能获得很好的效果。用这种方法拍摄的问题是，大多数人很少在站着的时候盯着对方说话，大家都是走来走去的，交谈的时候也不会刻意看对方。但有时候你可以故意把两个演员聚得很近，这样你就可以运用正反角度拍摄的方法了。

在电影《朱诺》里，导演贾森·雷特曼在拍摄手法上可谓变化多端，演员的位置、摄影机的角度、高度、运动轨迹都设计得如舞步般绚丽。但当他一心想让观众把注意力放在对话的内容上时，他就会想办法让演员坐得近一些，用传统的正反角度拍摄演员的特写。当然，如果整个电影中这样的拍摄方法用得太多，那就无聊了。所以，这样简单的方法只有到最关键的时候才用。雷特曼这样做，保证了演员能在简单的环境中尽情地表演，同时也减少了对观众的干扰。

拍摄的秘诀是，你要让演员有直面对方的理由，不能显得做作。在这个例子中，两个演员挤在一个很小的空间里。他们都不能完全面对面地坐着，只能算是并排相向而坐，两个人分别抵着墙或者床。简短的开场镜头向观众表明了两人的这种位置关系，而后导演就切到了两个人的特写镜头。采用这种方法，不用太多努力，角色间的亲密感自然而然就显露了出来。

这个场景成功的关键是要能找到一个足够小的地方，让两名演员不得不挤在一起。但要注意，不要选择太狭小的地方，比如说橱柜什么的，因为这样的话，你就没办法把摄影机置于演员身后进行拍摄了。如果是在搭建的场景中拍摄，那当然没什么问题，你可以把活动墙板移走，敞开了拍。但如果是在真实的场景中，那就要注意不要让空间小到需要运用广角镜头的地步，因为一旦使用了广角镜头，你就不能制造出他们之间暖暖的亲密感了。






参考影片：《朱诺》（Juno），导演：贾森·雷特曼（Jason Reitman），福斯探照灯，2007年出品。






9.10　一组角度



有时候，你也想从一个角色切到另一个角色，却又觉得简单的正反角度拍摄很无聊，那你可以想想其他的办法。比如说，在电影《加勒比海盗2：聚魂馆》中，导演将两个不同角度的镜头和一个特写镜头剪接到一起，成功实现了从一个角色到另一个角色的切换。

第一个镜头同时拍摄了两位主角，约翰尼·德普（Johnny Depp）面向着镜头，看着凯拉·奈特利（Keira Knightley），而奈特利则一直看着前方。摄影机是透过栏杆进行拍摄的，这也就突出了这两个人是坐在这样的台阶上。透过一些障碍物进行拍摄，这是增强镜头效果的最简单的方法之一。

在这个镜头之后，导演并没有中规中矩地切到两个角色的特写，相反，他从等距离的另一个角度又拍了这两个演员。此时，奈特利变成了正对着镜头的那个人。这个场景其实有这两个镜头也就够了，可以在每个角色说话的时候进行切换。但导演并不满足于此，而是又加入了第三个镜头。这个镜头是一个特写，与第一个镜头的角度相同，只是采用了长焦进行拍摄。这个镜头是从与德普等高的位置拍摄的，画面中都是他的脸，观众会认真地听他讲话。

有时候，两个中景镜头就够用了，但你这时如果加入第三个特写镜头，就给了自己更多的剪接的可能。在给特写镜头的情况下，演员们的表演会更加卖力，如果你需要增加这个场景所蕴含的能量，那特写镜头就正是你需要的。

拍摄这样的场景有三个要点：第一，前两个镜头需要用相同焦距的镜头拍摄，并且与演员的位置要相等；第二，这两个镜头都应该保持静止，演员可在画面之中活动；第三，特写镜头应该用长焦拍摄，摄影机此时可以随着演员的动作而运动。






参考影片：《加勒比海盗2：聚魂馆》（Pirates of the Caribbean: Dead Man's Chest），导演：戈尔·维宾斯基（Gore Verbinski），迪士尼，2006年出品。






9.11　关联物



有时候，不妨给演员们一个共同的注视物，这样你就可以小角度地在这两个人之间切换镜头。这样的切换比传统的正反角度切换要自然得多，而且在清晰地呈现每个角色的同时，你也能保证他们之间由一个物体关联起来。

电影《科学睡眠》就很好地运用了这一拍摄技巧。在两个镜头中，都有一匹玩具小马出现在摄影机和演员中间。在第一个镜头中，小马处在画面左边，女演员在正中。而男演员也在前景中晃了一下，告诉观众他也在旁边。

第二个镜头与第一个镜头相仿，只是摄影机的位置放低了一些，这也是因为男演员俯下身去拨弄那个玩具马，镜头也随之降低了。

在谈话的时候，这两个人都看着这匹小马，这种联系比面对面交谈要更加紧密。女演员有时候也回看了男演员一下，但这匹小马却让他们回避了交谈过程中那些不太自然的时刻。

像这里一样，让演员碰一下这个连接物，就更能加强两个人之间的联系。碰触出现在两个镜头中的同一个物体，就好像快要碰到对方一样。这样的拍摄方法特别适合表现两个角色之间的亲密感正在缓慢地、紧张地一步步增加。






参考影片：《科学睡眠》（The Science of Sleep），导演：米歇尔·冈瑞（Michel Gondry），华纳独立电影公司，2003年出品。






第十章　远距离交谈









10.1　单个镜头



大多数的导演不喜欢拍摄打电话的情节。用打电话来表现剧情，通常意味着编剧太懒；而且电影应该充满了强烈的冲突，打打电话有什么可看的？

但电影《朱诺》中的这个情节就证明了打电话也可收到很好的效果，它在推动情节发展的同时也能传达出角色的心思。但要小心，在后期制作中，打电话的场景通常也是最先被剪掉的，所以拍的话就一定要拍好，否则索性就不要拍了。

第一个镜头中，有报纸、有电话，艾伦·佩姬（Ellen Page）正在拨打报纸上的电话号码。一个镜头就一下子交代清楚了这三个信息。

然后，镜头从佩姬看到的东西转移到她本身。这个转换过渡得很平滑，摄影机先是向下移动，而后，当佩姬把电话举到耳边的时候，摄影机追随着电话进行摇拍，之后，摄影机移动的速度变慢，绕过佩姬，降低，最终向上仰拍她的脸。尽管在这个过程中有一个很快的摇拍，但整个过程还是很平缓的，拍摄过程中摄影机配合了女演员手臂的动作。

这个镜头最成功的一点是佩姬曾停下来等电话响，这时镜头拍到了她的特写，而后，镜头视角扩大，又让观众看到了她的肢体语言。

在演员打电话的过程中，尽可能不要拍摄特写镜头。看看现实生活中人们是怎样打电话的吧：他们会不自觉地用肢体语言表现出他们的思维和语言。在电影中你也可以很好地运用打电话时的肢体语言，这不仅仅能让情节变得更真实，也可以制造出一些幽默感。比如，有时候人们的肢体语言跟他在电话中所说的会正好相反，这种对比只会出现在电话场景中，而不会出现在真实交谈中。






参考影片：《朱诺》（Juno），导演：贾森·雷特曼（Jason Reitman），福斯探照灯，2007年出品。






10.2　后方的观察者



镜头从后方拍摄，可以给观众一种轻微的偷窥感，虽然观众可能会有一点做坏事的感觉，但他们也会感受到主角的孤独，就像在电影《迷失东京》中的这个镜头一样。

电影中，斯嘉丽·约翰逊（Scarlett Johansson）在打电话，导演用了两个角度的镜头表现这个场景，这两个镜头都是从后方拍摄的。摄影机是静止的，所以观众也没有感到有什么不舒服的地方。如果摄影机向前推近或者不断摇晃的话，观众就会产生一种看恐怖片的感觉。

导演用两个镜头从不同的角度创造出了这种孤独感。第一个镜头是长焦镜头，由于摄影机是以一个观察者的角度从女主角身后拍摄的，所以观众会感受到她的孤独：独自一人在这个房间里，渴望着与电话那头的人建立联系。这里如果给观众一个从正面拍摄的镜头，他们就会单纯地觉得在看某个人打电话而已。相反，导演安排女主角几乎背向观众，同时在画面中加入了一些道具，这就将女主角跟观众分隔开来了。同时，长焦镜头还能足够清楚地拍出女主角的面部表情，从而建立起她与观众的联系。这是一个简单的镜头，但很好地糅合了长焦和拍摄的角度，在制造出一种孤独感的同时又激起了观众的同情心。

第二个镜头中，女主角的脸完全被隐去，画面中只有她身后的空间和前方的城市。这就很好地表现出了女主角的处境，一种背井离乡的感觉跃然眼前。如果镜头只拍摄这个房间而不拍摄窗外的景象，就不能表现这种“女主角望向窗外，庞大的城市仿佛要将她吞没”的感觉。






参考影片：《迷失东京》（Lost in Translation），导演：索菲亚·科波拉（Sofia Coppola），焦点电影公司，2003年出品。






10.3　行为对比



如果电影中需要同时显示出电话两头的人，不妨让这两个人的行为呈现出某种对比。电影《漂亮女人》中的这个情节本身就有对比的成分，朱莉亚·罗伯茨（Julia Roberts）身处某个很高级的房间中，而她的朋友却处在昏暗的住所。导演没有依赖制片设计部门，而是在拍摄的过程中通过演员动作的对比和摄影机的不同位置表现出了两人间的各种不同。

在第一个镜头中，罗伯茨仰面躺在床上，姿势看起来很自然，但要注意她把头向右后方仰了，好让摄影机拍到她的脸。这种身体的姿势有一点骄奢淫逸的味道，但这确实比靠在枕头上讲话要有意思得多。

而拍摄罗伯茨朋友的镜头则拉得比较远，她在房间里走来走去，不时拿起一样东西，不断出错，甚至想穿过房间都很难。

这个例子已经把对比发挥到了极致，所有内容都在对比之中：一个女人刚洗完澡，放松、安适，除了轻轻坐起来，没有其他什么动作；而另一个女人处在又脏又乱的房间里，处处受限。当然，你也可以不用这样极端的方式进行对比，比如，让一个角色坐着，另一个角色走来走去，这就达到对比的目的了。






参考影片：《漂亮女人》（Pretty Woman），导演：盖瑞·马歇尔（Garry Marshall），试金石电影公司，1990年出品。






10.4　地点信息



电话交谈，可以透露情节的走向，也可以比面对面的谈话表现出更多的地点信息。电影《漂亮女人》中的这个场景，表面上只是理查德·基尔（Richard Gere）在电话里谈生意，但它却透露出很多有意思的信息。

基尔走到窗户前，将后脑勺朝着镜头。导演巧妙地安排了他的位置，使得观众可以在反光玻璃中看到他的表情。尽管镜像并不清晰，但观众还是会觉得他们看到了整个演员，而不仅仅是他的背影。

接下来，摄影机的位置抬高，镜头中出现了下面的一个派对，这就很有技巧地告诉了观众男主角身处何方，面对着什么情况。摄影机升高的同时，男主角从窗户边略微走开，露出一点面庞，这时，对话也结束了。

这里的拍摄方法也可以运用于没有电话的情况下，比如说，你可以让演员在房间里穿过并最终望向窗外。但是，还是有电话的情况更好些，不会让演员的动作显得很刻意。画面中慢慢显现的聚会人群起到了很好的衔接作用，把男主角从独自一人的电话场景转向了等待他的人群。

如果你能用一个镜头就说明所有的情况，那就尽量只用一个镜头。如果先拍男演员再切到派对场景，这当然也行得通，但却不可能像一个镜头一样一气呵成。






参考影片：《漂亮女人》（Pretty Woman），导演：盖瑞·马歇尔（Garry Marshall），试金石电影公司，1990年出品。






10.5　特殊的空间



电影《几近成名》用了很聪明的一招：选择一个特殊的空间，在角色情绪发生转变的同时改变拍摄角度。

在第一个镜头中，男主角在打电话，身后有两个人正看着他。这两个人占据了走道的位置，所以男主角只能倚着墙站着，这也就正好让他的脸面对着镜头。这个角度可以拍摄不少内容。

而后，导演将镜头切向了电话的另一端，与前一个镜头的情况相反，女主角是独自一人。为了突出这种孤独感，导演采用了长焦镜头，把背景变模糊，同时把主角放在画面的正中。

而后，女主角说到的一些内容吓着了电话那头的男主角，这时导演就将镜头切了回去，男主角此时转身面向了墙壁。当然，如果他面前真是一堵墙的话，这个镜头就没法实现，然而这里，墙的这面又连接着另一条走廊，这才让这个拍摄角度成为可能。摄影机从这条走廊里拍摄男主角，男主角转身的时候也稍稍向左走了一点，这就让镜头里出现了他的正脸，同时也保持其他两个人在背景之中。

如果你也能找到这样的走廊，那你就可以有很多的拍摄角度。通常情况下，如果电话挂在墙上，那你最多可以将摄影机转180°，但这种条件的走廊会给你更多的选择。

本书所选择的电话场景都是固定电话，而不是手机。这主要是因为很多电影导演偏爱这些复古的电话机。但在你自己的作品中，你完全可以用这些方法来拍摄通过手机的远距离对话场景。






参考影片：《几近成名》（Almost Famous），导演：卡梅伦·克罗（Cameron Crowe），哥伦比亚电影公司／梦工厂电影公司，2000年出品。






第十一章　创意场景









11.1　转身



当你对场景的设计越来越游刃有余的时候，你就能想到一些有创意的点子。本章的例子向我们展示了很多种镜头，有的飞速闪过，有的却平和安静，合理组合这些镜头就给了对话场景一种新颖的感觉。

下图参考影片是电影《加勒比海盗2：聚魂馆》中的情节，在这里，两位演员本可以面对面站着，用传统的正反角度拍摄。但他们没有这么做，而是加入了一些小变化，这些变化就让这个场景变得有趣得多。

在开场镜头中，两个角色都看着背景中进行的活动。这不是一个简单的开场镜头，因为背景中的人们正在上船，这本身也是情节的一部分。此时，汤姆·霍兰德（Tom Hollander）转过身来，不再关注背景中发生的事情。

霍兰德只是转过了一个不大的角度，却让镜头变得有趣得多。在拍摄对话的过程中，导演没有采用古板的过肩镜头，而是同时给了两个演员一个中特写。两位演员尽管身体的朝向相反，但头都倾斜了一点，这就让观众在镜头中同时看到他们两个人的表情。

两人的身体朝着不同的方向，这就显示出他们之间是有矛盾的，而且谈话过程中两人回避着眼神的碰撞，这就说明了他们不是真心想有什么交流。

这里的拍摄方法跟传统的正反角度拍摄只有细微的一些区别，但却让整个情节变得妙趣横生。所以，不妨多花一些心思好好设计拍摄过程吧。






参考影片：《加勒比海盗2：聚魂馆》（Pirates of the Caribbean: Dead Man's Chest），导演：戈尔·维宾斯基（Gore Verbinski），迪士尼，2006年出品。






11.2　动静突变



下图参考影片是电影《奥涅金》中的场景，它向我们证明了：仅仅是一个简单的摇拍，配合上演员的走位，就能表现出谈话内容对某个角色造成的重大影响。这种拍摄方法特别适用于以下情节：某条消息对它的接收者来说非常重要，但传递这个消息的人却并没有意识到这一点。之后，听到消息的人就可以走开，背向着消息的传递者，隐藏住自己的感情。

一开始，镜头与丽芙·泰勒（Liv Tyler）同高，泰勒坐着弹着钢琴，身后有人走来。泰勒跟身后的人交谈着，但当重要的信息出现的时候，她们的动作也发生了变化。信息的传递者停下了脚步，而泰勒则站起身来，向前走去。这一切都发生得很自然，没有任何停顿。

演员这样的走位让观众把注意力集中在了泰勒身上，她身后的角色渐渐隐在了背景之中，并且偏到了画面的侧边。摄影机还保持着较低的高度，仅仅是跟着泰勒摇拍，向上仰了一个角度并且略微向侧边让开了一点，以保证泰勒一直在画面的正中。摄影机向上微倾的角度增加了泰勒的权威感。

同时，摄影机向旁边让开一点，这就让观众觉得好像自己也向侧边退开；同样，这也让泰勒显得很有威严，而且也增加了她走动时的那种存在感。






参考影片：《奥涅金》（Onegin），导演：玛莎·费因斯（Martha Fiennes），华纳兄弟，1999年出品。






11.3　后退



意料之外才能引人入胜，这一个原则对于对话场景尤其管用。观众对于日常的对话已经有了抵抗力了，此时你就需要在场景的设计上多花点心思，让情节变得紧凑生动起来，给平淡的对话加些看点。

电影《漫长的婚约》中的这个镜头很简单，在主角与其他人谈话的时候，摄影机向后退，在每个人发表意见的时候依次把桌边的人显现出来。

这里的拍摄方法有一点夸张，并不适合所有的电影，但这个思路可以被推广到其他的情景中。比如说，这里摄影机后退的速度非常快，但你可以在自己的电影中放慢摄影机的速度，拍摄诸如会议之类的场景，在会议讨论的过程中，让发言人一个接一个地显露出来。

在这里，每一个演员手头上都是忙忙碌碌的，讲话的时候都没有朝其他人看。这两点也是本书中强调了很多遍的要诀：不论你的场景是怎么样的，一定记得给演员一些事干，且尽量不要让他们相互对视。






参考影片：《漫长的婚约》（A Very Long Engagement），导演：让-皮埃尔·热内（Jean-Pierre Jeunet），华纳独立电影公司，2004年出品。






11.4　特殊角度



本书中反复强调的基本要诀是，在演员对话的过程中，不要让他们看着对方讲话。你可以在场景的布置上花一些心思，尤其是当对话很简单，你想让观众仔细听却又不想用传统的正反角度拍摄的时候。

要在场景上花心思就要挑个有新意的地点，这样就可以让演员摆出不同寻常的姿势，以不常见的角度面对着对方。

下图参考影片是电影《朱诺》中的场景，两个演员坐在一个橱柜里，这个地方本身有点怪怪的，但却让她们摆出了很好的角度。一开始，导演用了一个广角镜头表现出她们的位置关系。

而后，导演切到了近景，由于两个演员特殊的位置关系，艾伦·佩姬（Ellen Page）只有转过头来才能看到对方，而她的朋友却一直看着她。这就让佩姬出演的角色处在一个防范的位置，有点脆弱，又有一点被人监视的感觉。

这样的场景可以用三个机位进行拍摄，摄影机不需要有任何动作，这样的方法也比两个人面对面交谈要有趣得多。注意，导演给一位演员安排了一些食物，这样她在讲话的过程中就有事做了。角色这种小小的特色也让她的形象变得生动很多。

如果你不能找到很好的方式去设计演员的位置，那就问问演员们自己的意见，通常他们总能想出一些可行的办法。演员们大多喜欢这种挑战，但你也要准备好备选方案，以防他们也想不出什么好点子。






参考影片：《朱诺》（Juno），导演：贾森·雷特曼（Jason Reitman），福斯探照灯，2007年出品。






11.5　在不同房间



角色在不同的房间交谈会让情节变得更有趣，但拍摄的时候也要注意方法。除非情节需要两个角色互相疏远，否则在一开始的时候，你应该让两个人在同一个房间里，在对话的过程中再把他们分开。

导演特吕弗在电影《美国之夜》中成功地运用了这种拍摄方法，两个角色先是在一个房间里交谈，交叉着走过镜头，而后其中一个角色走进了另外一个房间，此时观众会觉得这个场景已经结束了，但出乎他们意料的是，这两人还继续着他们的谈话。

观众看到男演员在镜子中的影像。在对话的过程中，男演员通过镜子看着女演员，而女演员则把头转到背对摄影机的角度。所以，尽管此时男演员在背景之中，占画面的比例也很小，但他仍然是画面的焦点。

然后，特吕弗结束了这个镜中的小把戏，让男演员探头通过墙角看对方。这个动作对很多场景并不适用，但在这里这比让男演员站在门边进行交谈要更有活力。

这里的拍摄方法并不一定会创造出什么特殊的效果，却定能让演员在很自然的状态下进行很有活力的对话。并且摄影机几乎不需要移动，这就让拍摄本身变得很简单，只要演员专心表演就行了。






参考影片：《美国之夜》（La nuit américaine），导演：弗朗西斯·特吕弗（François Truffaut），华纳家庭娱乐公司，2003年出品。






11.6　远景移位



就算对话本身很重要，你也不一定要站在演员身边进行拍摄，有时候，离得越远反而越有戏剧效果，电影《V字仇杀队》中的这个场景就证明了这一点。

在这个场景中，摄影机从一个走廊移动到了另一个走廊，镜头中慢慢地显现出每一个角色。观众可以清晰地听到他们对话的内容，就像站在他们身边一样，但视觉上这些角色却离观众很远。这就制造出了一种很神奇的效果，好像剧中人被他们所处的环境困住了一样。

摄影机最终停了下来，而对话还在继续，直到第三个角色加入其中。如果这个镜头仅仅只是从远处拍摄而没有一定的移位的话，它就会失去气场，同时也会失去一些意义。当观众从走道的一侧观察这些角色的时候，就好像我们在从远方偷窥他们。在这个情节中，角色们有些不知所措。让他们变得很小、很远、处在别人的监视之下，这些都近一步增强了这种感觉。

这种拍摄方法也可以运用于其他的地点，只是封闭的空间效果更好，比如这里的走廊就制造出了强烈的视觉效果：走廊的墙角线一直延伸到画面的中央，指向了角色们所处的地方。






参考影片：《V字仇杀队》（V for Vendetta），导演：詹姆斯·麦克提格（James McTeigue），华纳兄弟，2005年出品。






11.7　调转镜头



如果突然调转镜头，则可以收到很好的效果。在电影《外星人E. T.》中，观众都很想知道孩子们在看着什么。但出乎意料的是，导演让德鲁·巴里摩尔（Drew Barrymore）转过身说了句台词。虽然说是很小的一个动作，但却把观众的胃口又吊起了一点点。

第一个镜头中有两个小男孩身体是向前倾斜的，这让构图变得更容易。当然，他们也是好奇柜子里究竟有什么东西。巴里摩尔向前走了几步。观众此时定然期待着会有什么事发生，或者期待着下一个镜头能看到柜子里究竟藏了什么。

然而，出乎观众意料的是，巴里摩尔转过身来，这时摄影机的角度几乎是在她的正上方。观众看到柜子里的一些东西，但这些东西都不是他们想要看的。于是，尽管小姑娘的台词很吸引人，紧张的气氛还是缓解了。

这个镜头真的非常有名，所以你很难照搬全抄，但这里的原则还是很管用的。首先你营造出某种期望，而后让一个演员转过身来，这样你就不用告诉观众摄影机那一头藏着什么了。

需要注意的是，当演员们面对着摄影机的时候，他们并不在看镜头。如果大家都看着镜头的话，这就成了外星人E. T. 的视角了，当然效果就完全不同了。你不仅仅要告诉演员不要看镜头，还要给他们一个固定的东西盯着，否则你必然会得到三条不同的视线。






参考影片：《外星人E. T.》（E. T.: The Extra-Terrestrial），导演：史蒂芬·斯皮尔伯格（Steven Spielberg），环球影业，1982年出品。






11.8　穿过整个场景



尽管《蒂凡尼的早餐》中有不少小毛病，但它还是有一些关于镜头和场景的出色设计，出色得已经超越了它的时代。观众并没有在意这些创意，这也正是这些镜头优秀的原因。比如，在下图参考影片的例子中，奥黛丽·赫本（Audrey Hepburn）仅仅穿过了一个房间，但观众却从中获得了多重的感受。

一开始，赫本在画面的正中，忙忙碌碌地对付着她的冰箱和一只猫。虽然观众可以听到男演员的声音，但导演并没有切镜头给他。这就暗示了观众，赫本才是这个场景，甚至整个电影的主角，此时此刻，所有的重点都在赫本身上。（当然，这也符合情节的需要。）

赫本向前走去，慢慢地从男演员身边走过，观众可以看到男演员，但镜头并没有将他作为重点。在赫本走过房间的过程中，观众得以瞥到男演员一眼，这比完全不露脸更让人觉得他无足轻重。

最终，赫本蹲下来背对着男演员，她的头转过一个角度，正好可以让观众看到她，但仍然能保证男演员不在镜头之中。这会让人感觉虽然有两个人在房间里，赫本还是孤独的。

最后一个镜头中摄影机的高度很重要，尽管这时候赫本蹲了下来，但摄影机还是跟男演员同高的。这就略微地让观众从她的世界中抽离出来。

这样精心设计的拍摄技巧只有当你电影中的一连串镜头都表现同一个主题时才管用。演员的位置要能反映出角色在电影中的地位以及他们相互之间的关系。不论他们说了什么，你都可以用这种视觉的方式讲述整个故事。






参考影片：《蒂凡尼的早餐》（Breakfast at Tiffany's），导演：布莱克·爱德华兹（Blake Edwards），派拉蒙电影公司，1961年出品。






11.9　角色的现身



在不移动摄影机的情况下，你也可以增加场景的深度，方法就是角色从背景中走开以显示出更多的背景内容。当你想要把焦点集中在主角身上的时候，这个方法尤其管用。

在电影《漫长的婚约》中，摄影机在奥黛丽·塔图（Audrey Tautou）的面前，高度比她的视线要稍低一些。摄影机微微地向上仰拍，这样观众就不会被她手头忙碌的事情所打扰。同时，仰拍也可以让观众看到背景中的人物的脸。

在她们交谈的时候，背景中的角色经常走上前来，但塔图并没有转头看她。这就让观众集中注意力在塔图的表情上，同时也表明了这个场景是站在塔图的立场上进行拍摄的。

而后，摄影机略微地向前推近了一点，背景中的女人走开了，此时背景中的第二个人物就显现了出来，由他继续着这场谈话。这个男演员看着塔图，但塔图还是没有转身，这就让观众的注意力保持在了她的身上。摄影机略微地推近是为了配合第二个背景人物的位置。你也可以不向前推摄影机，而是把它略微向下倾一点。两种方法都是可以的。不论你选用哪一种方法，都要与第一个背景人物的离场相契合。

你可以让背景中的人物不断走进走出，加强效果。但一定要记住，要给主角打最强的光，要让他占据大部分的画面。






参考影片：《漫长的婚约》（A Very Long Engagement），导演：让-皮埃尔·热内（Jean-Pierre Jeunet），华纳独立电影公司，2004年出品。






11.10　插到中间拍摄



有时候，拍摄地点和角色一样重要，因为地点本身也是故事的一部分。在这种情况下，你就可以从演员的身后进行拍摄。就算从身后拍摄，观众还是可以听到他们的对话。在情节发展过程中，你可以把摄影机推到两位演员中间，拍摄主角的反应。

《电影人生》告诉我们，场景可以成为故事本身，而不仅仅是告诉观众事情发生的地点。下图参考影片的例子先是进行了戏剧性的积累，然后又加了些矛盾冲突，最后是主角的反应。摄影机记录下了这个过程。

一开始，两个演员处于画面的左下端，他们所看着的地方跟他们本身一样重要。而后摄影机向前推，两个演员转头面向对方，就在此时，摄影机向右调转，重点拍金·凯瑞（Jim Carrey）的反应。接下来，摄影机插到了两人之间，画面中只剩下金·凯瑞一个人，独自说他的台词。

当然，你也可以用多个镜头切换的方法拍摄这个情节，但本节的方法更出色。就在两个男人之间出现问题的时候，摄影机插到了他们中间。观众可以真实地感受到角色间的冲突，这个方法比单纯在两个角色间切换要有效得多。






参考影片：《电影人生》（The Majestic），导演：弗兰克·德拉邦特（Frank Darabont），华纳兄弟，2001年出品。






11.11　消除隔阂



看这段电影的时候，大多数观众都能发现舷窗那儿卡着一只加菲猫玩偶。但他们应该不会知道导演是故意把这个玩偶设计在演员中间，制造出一种隔阂感。而后，在故事发展的过程中，两个角色试着消除了这层隔阂。

第一个镜头是用长焦拍摄的，由于两个演员离得较远，所以只能有一个人对上焦。观众能在男演员讲话的时候看到前景中女演员的动作，但他们的关注点还是在男演员身上。

在女演员说话的时候，摄影机转而对焦在她身上。与此同时，挂在那儿的胶卷也对上了焦。这就好像背景中的男演员进了监狱一样——那些胶卷条就仿佛是监狱的栏杆。再进一步说，这些胶卷也把两个角色分离了开来。

而后，男演员向前走过来跟女演员说话，在这个过程中他把胶卷拨开了，也就是把他们之间的障碍推开了。这个镜头是用广角拍摄的，两个演员在画面的正中间，离得相当近。而且，男演员挡住了身后的窗户，观众就看不到那只加菲猫玩偶了。

到这里为止，导演的小把戏就结束了，接下来是比较正经的内容了。不难看出，出色的导演之所以与众不同，就是因为他们注重了更多细节。所以，你也应多注意这些象征性的符号，把它们加入到自己的电影之中。






参考影片：《深渊》（The Abyss），导演：詹姆斯·卡梅隆（James Cameron），二十世纪福斯电影公司，1989年出品。






结语



在拍摄电影的时候，如果你想尝试本书中提到的这些方法，那你一定会遇到一些阻力。这些阻力可能来自于演员，他们也许不愿意在表演的时候还要考虑拍摄技巧；阻力还可能来自于赞助商和制片人，他们可能会希望你快一点交出成果。其实只要你事先准备好，用这些有创意的方法进行拍摄并不会延长工期，也不会影响到演员的表演。

事先准备好你的拍摄计划，到了片场之后再把过程想一遍，早晨预排工作的时候就把这些方法加进去。当你的同事们看到你这样认真地去实施你的计划，他们也会更加努力的。影片的创意部门（如制片设计部）会更好地配合你工作，因为你的这些努力其实是为他们减轻了负担。

本书是关于对话场景的，而你将受到的最大阻力也正是来自实现这些对话的人——演员。很多人觉得导演和摄影师是完全不同的职业，还好，现在这种说法已经被事实证明不可信了，因为出色的导演总是既懂演员又懂拍摄。可惜，总还是有人固执地认为导演注重拍摄技巧的话就一定会忽视演员的表演。

一定要让演员们知道，你所做的这些努力完全是为了拍出他们最好的状态，你一定要取得演员的配合。可能的话，开拍一两天之后给他们看看样片，他们肯定会信任你的。

在这里偷偷告诉你一个秘密，那就是：当你给演员安排越多的任务时，他们的表现反而往往越出色。就算是那些闻名世界的老演员也会担心自己演得不够好，于是你就得花时间去肯定他们的表演，或者指出他们的不足。要解决这一问题，最好的方法就是给演员加更多的任务，让他们在表演时没时间自我怀疑。

演员们需要同时处理很多问题：他们要记台词，要进行表演，要记得你给他们的提示，要记得自己的走位。可就算这样，还是有很多人能分出精力担心自己表演得好不好，这样的担心反而会毁了他们的表演。所以，你得给演员提更多的表演要求，直到他们的脑子转不过来为止。那他们就只能凭本能去表演了。本能的表演往往真实生动，比那些生生捉摸出来的表演强多了。

对于你提出的要求，比如好好走位，手上找点事干，或者将头转到某个特定的角度，演员们肯定会有反对意见，你要做好心理准备。他们会告诉你“这么做不对”，或者“这不符合角色的性格”，他们这样说的真正原因可能是因为他们心慌，觉得同时要做的事太多了。这是一个好兆头，说明你已经成功地把他们推到了本能表演的境界。跟演员提要求的时候要和颜悦色，但只要是你提出的要求，就一定要让演员去完成。

对话是电影不可缺少的元素，没有好对话，就没有好故事。作为一个用视觉讲故事的人，每一个场景都必须对角色和剧情的发展有所贡献。不妨看看本书中的例子，好好消化它们，把它们糅合在一起，创造出自己的拍摄方法，运用到自己的电影之中。当你真正能做到融会贯通的时候，你就离一个好导演不远了。




反侵权盗版声明



电子工业出版社依法对本作品享有专有出版权。任何未经权利人书面许可，复制、销售或通过信息网络传播本作品的行为；歪曲、篡改、剽窃本作品的行为，均违反《中华人民共和国著作权法》，其行为人应承担相应的民事责任和行政责任，构成犯罪的，将被依法追究刑事责任。

为了维护市场秩序，保护权利人的合法权益，我社将依法查处和打击侵权盗版的单位和个人。欢迎社会各界人士积极举报侵权盗版行为，本社将奖励举报有功人员，并保证举报人的信息不被泄露。









举报电话：（010）88254396；（010）88258888

传　　真：（010）88254397

E-mail：dbqq@phei.com.cn

通信地址：北京市万寿路173信箱

　　　　　电子工业出版社总编办公室

邮　　编：100036

OEBPS/Image00101.jpg





OEBPS/Image00100.jpg





OEBPS/Image00103.jpg





OEBPS/Image00102.jpg





OEBPS/Image00105.jpg





OEBPS/Image00104.jpg





OEBPS/Image00097.jpg





OEBPS/Image00096.jpg





OEBPS/Image00099.jpg





OEBPS/Image00098.jpg





OEBPS/Image00112.jpg





OEBPS/Image00111.jpg





OEBPS/Image00114.jpg





OEBPS/Image00113.jpg





OEBPS/Image00115.jpg





OEBPS/Image00106.jpg





OEBPS/Image00108.jpg





OEBPS/Image00107.jpg





OEBPS/Image00110.jpg





OEBPS/Image00109.jpg





OEBPS/Image00079.jpg
w
5
o
=
o
Il
=8
[}






OEBPS/Image00078.jpg





OEBPS/Image00081.jpg





OEBPS/Image00080.jpg





OEBPS/Image00083.jpg





OEBPS/Image00082.jpg





OEBPS/Image00085.jpg





OEBPS/Image00084.jpg





OEBPS/Image00077.jpg





OEBPS/Image00076.jpg





OEBPS/Image00090.jpg





OEBPS/Image00089.jpg





OEBPS/Image00092.jpg





OEBPS/Image00091.jpg





OEBPS/Image00094.jpg





OEBPS/Image00093.jpg





OEBPS/Image00095.jpg





OEBPS/Image00086.jpg





OEBPS/Image00088.jpg





OEBPS/Image00087.jpg





OEBPS/Image00060.jpg





OEBPS/Image00059.jpg





OEBPS/Image00062.jpg





OEBPS/Image00061.jpg





OEBPS/Image00064.jpg





OEBPS/Image00063.jpg





OEBPS/Image00065.jpg





OEBPS/Image00058.jpg





OEBPS/Image00057.jpg
KAk amm —s-suaoraas





OEBPS/Image00071.jpg





OEBPS/Image00070.jpg





OEBPS/Image00073.jpg





OEBPS/Image00056.jpg
MU Seediew

KIS Sk =8 — i —nxiEm R0 100 B AR

(] Chvistopher Kenvortny % BB %

MASTER SHOTS voiume  (NMOSHoGROREaSas






OEBPS/Image00072.jpg





OEBPS/Image00075.jpg





OEBPS/Image00074.jpg





OEBPS/Image00067.jpg





OEBPS/Image00066.jpg





OEBPS/Image00069.jpg





OEBPS/Image00068.jpg





OEBPS/Image00045.jpg





OEBPS/Image00038.jpg





OEBPS/Image00037.jpg





OEBPS/Image00040.jpg





OEBPS/Image00039.jpg





OEBPS/Image00042.jpg





OEBPS/Image00041.jpg





OEBPS/Image00044.jpg





OEBPS/Image00043.jpg





OEBPS/Image00036.jpg





OEBPS/Image00049.jpg





OEBPS/Image00048.jpg





OEBPS/Image00051.jpg





OEBPS/Image00050.jpg





OEBPS/Image00053.jpg





OEBPS/Image00052.jpg





OEBPS/Image00055.jpg





OEBPS/Image00054.jpg





OEBPS/Image00047.jpg





OEBPS/Image00046.jpg





OEBPS/Image00024.jpg





OEBPS/Image00023.jpg





OEBPS/Image00025.jpg





OEBPS/Image00016.jpg





OEBPS/Image00018.jpg





OEBPS/Image00017.jpg





OEBPS/Image00020.jpg





OEBPS/Image00019.jpg





OEBPS/Image00022.jpg





OEBPS/Image00021.jpg





OEBPS/Image00035.jpg





OEBPS/Image00034.jpg





OEBPS/Image00027.jpg





OEBPS/Image00026.jpg





OEBPS/Image00029.jpg





OEBPS/Image00028.jpg





OEBPS/Image00031.jpg





OEBPS/Image00030.jpg





OEBPS/Image00033.jpg





OEBPS/Image00032.jpg





OEBPS/Image00002.jpg





OEBPS/Image00001.jpg





OEBPS/Image00004.jpg





OEBPS/Image00003.jpg





OEBPS/Image00005.jpg





OEBPS/Image00116.jpg





OEBPS/Image00000.jpg





OEBPS/Image00013.jpg





OEBPS/Image00012.jpg





OEBPS/Image00015.jpg





OEBPS/Image00014.jpg





OEBPS/Image00007.jpg





OEBPS/Image00006.jpg





OEBPS/Image00009.jpg





OEBPS/Image00008.jpg





OEBPS/Image00011.jpg





OEBPS/Image00010.jpg





