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内容简介

为什么比起一流的好莱坞电影，你拍的片子总是差点什么，总是让人感觉生硬和虚假？你缺少什么？优秀的演员，先进的设备，高超的编剧？

还不完全。你还缺少技巧，掌控镜头的技巧——而且这才是最重要的。

这本书能给你灵感，让你有冲动去尝试那些复杂的、创意十足的镜头。书中引用的例证全都来自于大片，那些设备是你买不起的，钱也是你花不起的，但没关系，我们就是想告诉你，只要一台手持摄影机，你也能拍出同样惊艳的效果。这些技巧并不能马上让你成为优秀的导演，但了解它们，你才会知道电影怎样拍才有效果。希望本书激发出你更多的拍摄灵感。

本书第1版问世后，受到读者朋友们广泛关注。此第2版在原版基础上修订了内容，优化了部分图片。
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有志于做电影的青年们有福了。这本书就像字典，揣在身边总能派上用场。

——尹丽川，著名导演、作家，作品有电影《公园》、《牛郎织女》





这本书很实在，最好的办法就是在电影中学习电影。看看前人怎么做的，达到了怎样的效果，然后自己再做出哪些新的尝试。电影并不抽象，它就在一个个镜头之中。

——乌尔善，著名电影导演，作品有电影《刀见笑》、《画皮Ⅱ》





这本书将大量实用又有趣的拍摄秘密揭示出来，让你产生立刻开始的强烈冲动，同时它没有用高深的理论吓唬你，这是最难得的。

——杨树鹏，著名电影导演，作品有《匹夫》、《我的唐朝兄弟》





这是一本用“闪回”和“慢镜头”的方式对影像魔术进行解构破译的一本书。它把符号学、阐释学、心理学等，和影像的实际拍摄深入浅出地结合，有趣，生动，好玩！

——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





对于那些想要了解“电影是什么”的人来说，这本书是一张很好的地图，它不可能回答“电影是什么”这个终极秘密，但它指出了一个通向答案的道路入口。

——张小北，资深影评人，编剧





书中案例精心运用不同镜头的美学特性，巧妙设计人物与摄影机的相互运动，出其不意地满足或者悬空观众的心理期待，使故事的叙述跌宕起伏，富有视觉冲击力。这真是一本值得推荐的、深入浅出且富有启发性的结晶之作。

——王绥琛，著名导演、摄影师，资深电影人





我曾遭遇多次摄影与摄像的碰撞，在碰撞中深切体会到摄影与电影摄像在镜头的选择、拍摄角度、景别用光等技术点上是相通的。通读这本书，其中作者对镜头语言细致而精到的描述，对我的影像艺术深有启发，而作者用众多电影案例的分析让我对动态电影画面有进一步的理解，相信学摄影的朋友会因此书而获益匪浅。

——顾荣军，著名摄影师，著作《构图实战：从人像到风光》





圈内人常说：决定一部片子的成功与否，不在于摄影机档次的高低，而在于摄影机背后大脑“档次”的高低！这本书，将有助于“优化”你的大脑，让你在成功的道路上走得更快一些！这是一本不可多得的讲述蒙太奇艺术的宝典！

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





如果你想拍好莱坞式的电影，这本书就是你的入门指南。高手常备，新人必看。

——王翀，实验戏剧导演，翻译并引进世界名剧《阴道独白》





乍一看，《大师镜头》像是一本摄像技术指南，可当看了几页之后，你就会发现，它可不仅仅是写给导演和摄像师看的，它也是写给制片人和编剧看的，书中所讲的方法可以帮助他们在创作时更好地安排情节，加强视觉效果。这些方法条理清晰，个个实用。看过之后，你会知道应该如何在恐怖电影中制造紧张感，会知道如何在激情戏中拍出爱意，也会知道怎样拍出精彩的追踪场面。

——凯西·冯·尤纳达，研讨课讲师，制片人，著有《卖剧本游戏：好莱坞行家教你把剧本变为电影》





这本书用明快的语调告诉读者怎样才能拍好打斗、追踪等场景，更棒的是它还配有解说图。每一章的内容都写得很清晰，拍摄的理论阐述得很明白；它会告诉你什么情况下要选用什么样的镜头，拍摄时要选举怎样的角度，看完这些，你就可以花很少的钱拍出大片的效果了。买一本吧，没错的。

——理查德·拉莫特，独立电影制作人，著有《服装设计基础》





如果你想找本简单易懂的书来加深自己对电影的理解，那这本书是再好不过了。肯沃斯的讲解真是句句到位，清晰明了，让人看着就有拍电影的冲动！如果你是一个作家，你也一定要读读这本书，了解了电影拍摄的过程，你才能更有画面感，在创作的时候才能有意地安排情节，让它们拍起来更容易！总之，每一个爱电影的人都应该拥有一本这样的好书。

——德里克·瑞德，电影编剧，著有《我可以写出更好的电影》和《灵魂追影》，网站ScriptwriterCentral.com的创始人





这是本摄像宝典，肯沃斯告诉我们，动态的画面也会说话。电影技术人员、导演、剧作家都应该好好读读这本书，用书中的方法去驾驭视觉的语言。

——黛博拉·帕斯，电影《魔术屋》监制





在这本书中，克里斯托弗·肯沃斯为叙事场景的搭建提供了一个新的视角。不管打斗有多精彩，追踪的场面有多紧张，拍摄的时候也是可以相对的静止来诠释的。克里斯托弗告诉了我们该怎么做。

——尼尔·希克斯，著有《剧本创作必修课：故事片的重要写作手法》、《写好动作片：真实瞬间》和《写好恐怖片：内心的恐惧》





《大师镜头》讲解很详细，那些不论是来自独立电影还是好莱坞大片的复杂设计，它都为你一网打尽。这简直就是魔术师的百宝箱，要什么有什么。

——得文·华生，电影《诅咒》制片人





教人拍电影的好书真是很难得，尤其是动作和追踪等场景，很需要技巧，一般没人愿意写。这本书就弥补了这一空白，作者用心选取了大量电影中的实例，满怀热情地告诉我们怎样才能拍好这些情节。刚拍电影的新手一定要看，你也可以边拍边翻出来复习一下。

——克里斯托弗·瑞利，著有《好莱坞标准》





《大师镜头》不仅仅是新生代导演的技术指南，也是任何一个电影爱好者的必备良品。不论你是导演、编剧、演员还是制片人，这本书都会让你受益匪浅，它会告诉你如何从摄像的角度反思电影情节，让你能拍出更好的电影。

——查德·格维奇，电视编剧／制片人（《狂欢现实》，《性感厨娘》），著有《小银幕，大舞台：电视制作指南》





这本书应该被禁！里面讲的那些技巧本来是我们的行业机密，几美元就卖了，作者是怎么想的？

——约翰·巴德姆，《周末狂热》、《战争游戏》的导演，著有《时刻电影》
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“拍电影就像编舞，每一个场景，你都要设计好演员和摄像师的舞步。”

——克里斯托弗·肯沃斯





打斗场面那么残忍，难道都需要替身吗？





看恐怖片，为什么汗毛都会竖起来？明知是假的，可为什么还是那么害怕？





就算主角走在人群中，为什么还总是能被一眼认出来呢？





在看电影时，你是否也会想到这些问题？这本书的作者克里斯托弗·肯沃斯就用他最简单的语言，告诉了我们大导演的秘密。如果你只是爱看电影的普通人，看过这本书，你一定会跃跃欲试，情不自禁地拿起手边的DV机拍点什么；当然，如果你已经开始拍自己的作品，那么这100条真诚的建议，就能让你拥有用简单的设备拍出好莱坞大片的感觉。





克里斯托弗·肯沃斯的100条秘密，可以概括地浓缩成两点，一是镜头的选择，二是拍摄时镜头和演员的运动轨迹。





关于镜头的选择，虽然作者强调这不是一本专门讲镜头的书，但他还是在每一节都强调了镜头的重要性。选长焦还是选广角，表现出的视觉效果迥然不同，作者会不断地提醒你，怎样选择才能拍出你需要的效果。比如，在很多的打斗场面中，看上去打得很真实，其实只是虚晃了一拳，甚至都没有发生身体的接触。这就要归功于长焦镜头的运用，它大大缩短了空间的距离，给观众造成了这样的假象。作者关于镜头的讲解十分简单明了，让人很有亲自感受的欲望。作为译者，我也无数次地拿起DV机摆弄，体验不同焦距带来的乐趣。





在选对镜头之后，摄影机和演员行进的路线就成了拍摄的关键。这也就是克里斯托弗·肯沃斯所说的“编舞”。有时，镜头快速跳过会给人惊恐之感，有时，反而静止的镜头更能营造恐怖的气氛；有时，镜头中需要一下子拍到很多角色；有时，空无一物却是最有感染力的。





在翻译时，电影中的场景经常跳进我的脑子里，我仿佛看到《天使爱美丽》中，奥黛丽塔图跟踪着她喜欢的人，然后又带着怦怦直跳的心躲了起来；我也能看到《人工智能》中那个机器人小男孩，从阴影走进阳光时，那发丝温暖的颜色；而想到《少数派报告》中先知突然跃出水面的场景，我甚至还是在心里惊了一下。





除此之外，对于光线采集，轨道车、摇臂等摄影器械的使用，影片的后期剪辑等，克里斯托弗·肯沃斯也有自己的见解，并毫不吝惜地与读者分享。书中每个拍摄技巧，都有成功的影片为例，并且还都附有图解，生动易懂又不失专业性。





总之，不论你已经走上了导演的道路，还是仅仅喜欢拿小DV拍些生活小片段，又甚至仅仅只是个电影迷，这本书里都有你想要的东西。克里斯托弗·肯沃斯100条经验之谈告诉我们：电影不是特技和设备的游戏，只要有巧思，你就能让镜头说话，抓住观众最敏感的神经——小成本也能拍大片。





魏俊彦





2010年月1月


编辑推荐





“普通人拍电影从此成为可能！”





当第一次看到这本书的时候，我便冒出了这个念头。无疑，对于热爱电影、喜欢用图画讲故事的人来说，这本书太诱人了！





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，去尝试本书提供给你的100个有趣技巧，用较低的成本去实现高质量的镜头。





更重要的是，本书所提供的不仅仅是这100个技巧，同时也带给了我们启发、勇气和灵感，从而帮助有志者实现技艺的创新和升华。它让你更了解镜头语言，从DV随意拍的效果中解脱出来。本书不会使你立即成为一流的导演，但它一定会拉近你的梦想。





本书的读者包括爱好拍摄的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。





本书适合有志于从事影视方面工作的人们阅读，同样，本书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，你仍需要这样一本书——它就像一本简明并实用的宝典，时常翻一翻，总会有所收获的。





很有意思的是，本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这本书感兴趣。如果您最近正醉心于手中的单反相机，乐于拍摄静态画面，不妨也看一看这本书，它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。





本书能够成功引进十分不易，感谢所有帮助译作顺利出版的朋友们；感谢辛勤的魏俊彦，她的优秀文采和翻译能力确保了译作原汁原味且不乏幽默；同时也致谢很多影视和传媒圈里的朋友们认真为本书写作书评，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。





本书第1版问世后，受到读者朋友们的广泛关注和欢迎。2012年4月，本书的修订版也在国外出版，我社在第一时间将之引进，以飨读者。





为了中国人的电影，为了中国的电影人，为了关心中国电影明天的所有人！从本书开始，普通人拍电影将成为可能。





林瑞和

电子工业出版社　编辑

2012年7月

linrh@phei.com.cn（邮箱）

Weibo.com/rhlin（微博）

douban.com/people/ztea（豆瓣）


前言





这本书会给你灵感，不管你的预算如何，看过这本书之后，你将能拍出复杂的、有创意的镜头来。我可以很有信心地给你这样的承诺，因为每一天我都会收到来信和电邮，告诉我《大师镜头》真的很有用。





这本书的第一版一经出版，就马上排到了畅销榜之首，更让人兴奋的是，我发现很多电影人确实在实践书中提到的技巧。比如，好莱坞颇具经验的导演们给我来信，告诉我他们每天都会把《大师镜头》带在身边；而年轻的导演们则跟我说，读完我的书，他们发现了自己的拍摄风格，并且获了一些奖。





我一直希望这本书的意义远远超过一本优秀镜头集锦，我希望这本书能帮助导演们形成自己的想法，找到自己的风格。现在看来，我的目的达到了。《大师镜头》已经被翻译成了数种语言的版本，并成为了世界各地的电影学校的教材。





尽管给我反馈意见的多是导演们，但也有演员、摄影师、制片人和编剧给我来信，告诉我说这本书也帮助他们创作出了更好的作品。





由于《大师镜头》获得了如此不俗的成绩，我便趁热打铁写下了《大师镜头（修订版）》。另外，在创作这本书的过程中，我发现第一版的大师镜头还有一些需要改进的地方，于是便对其进行了修改。现在，所有的图片都变得更为清晰，还换了一部分效果图，以确保能更明确地表现拍摄技巧。书中的文字也略有改动，我听取了读者们的意见，尽可能地减少了有歧义的表达。





本书中引用的例证几乎都来自大片，设备和资金都是你买不起的，但没关系，我们就是想告诉你，只要有一台手持摄影机，你也能拍出同样惊艳的效果。因此，我没有浪费口舌建议你选择哪款摄影机，哪款升降机，那会打击你的创作热情，何况，关于设备的好书已经有不少了。





最近，人们拍电视甚至是电影的时候，常常为了显示自己的技术，变着花样地去改变摄影机的位置，他们觉得这样移动摄影机还是挺酷的。可是，真正的摄像是要技巧的，是需要精心设计的，只有这样才能拍出精彩的镜头，而不是那种DV随意拍的效果。千万不要为了移动摄影机而乱动摄影机，但也不要因为懒得思考，就一直保持相机不动。如果你一时没了主意，不妨翻开这本书看看，总有人遇到过跟你一样的问题，他会告诉你答案。有了前人的经验，你一定可以做得更好。





书中的每一章我都会强调镜头的选择，并告诉你选用哪种镜头好。就算你对镜头不感兴趣，我还是建议你掌握一些基本的知识。就算你自认为是一个“关注演员”的导演，你也要知道，如果选错了镜头，演员再怎么努力都会白费。其实，要掌握最基本的知识并不难，一个下午的时间就足够了。找一个35mm的单反相机——如果没有单反，那DV机也可以，尝试一下各种镜头，感觉一下有什么不同。（虽说DV机的变焦只能算一个镜头，但你可以一边变焦一边想像各种镜头的效果。）





不要把选镜头的任务完全推给摄影导演，虽然摄影导演确实可以为你挑好镜头，但如果你自己不具备这方面的知识的话，你就不能很好地设计情节，拍摄的时候也不会有灵感。目前，市面上有很多关于镜头的专业书籍，它们会详细介绍各种镜头的不同功能，但光知道这些理论是远远不够的，你一定要亲自体验才能知道奥妙所在。在这本书中，如果在拍摄某一个场景时我说用长焦镜头好，你一定要亲自试一下，然后再试一下短焦镜头的效果，这时你就会知道我说的到底是不是真的了。只有亲自体验了，你才能真正学到东西。





虽然这本书不是专门讲怎样选镜头的，但我深知，如果镜头选错了，拍出的东西往往是一团糟。所以我还是在这里强调了一番。这本书主要是教你怎样移动摄影机，怎样设计拍摄角度，以期获得最好的效果。拍电影就像是编舞，拍摄每一个场景你都要设计好演员和摄像师的舞步，当然，还要选对镜头。所有这些准备工作都做完了，你才能开始拍摄。作为导演，你要考虑的太多了，所以，你真的需要这样一本书。这些技巧你都学会了，你才能逐渐忘掉它们，真正进行自己的创作。





我已经在影视行业工作十多年了，可让我吃惊的是，当我着手拍我的第一部剧情片时，这本书里的技巧还是那么有用。我知道，我要拍摄的电影里，不会有哪个情节是与书中介绍的是完全一样的，但这都无所谓，重要的是，书中的所讲的方法给了我灵感，让我知道前人曾经做过什么，我又可以学到什么，当真正拍摄的时候，我又可以加进些新的点子。





书中的技巧并不能马上让你成为优秀的导演，但了解了这些技巧，你才会知道电影怎样拍才有效果。学习之时也就是思考之时，希望本书只是抛砖引玉，激发出你更多的拍摄灵感。





克里斯托弗·肯沃斯





2011年6月　于澳大利亚　珀斯市


怎样使用本书





任何时候，你都可以查阅《大师镜头》找一个最适合自己的拍摄方法。不过相对而言，我还是希望一开始你先好好读完这本书，这样才能全面了解书中介绍的各种方法。





建议将书中提到的电影都看一遍，这会对你理解书中的内容有所帮助。要明确一点：你所需要的，是学会这些技巧，而不仅仅是补看这些电影，因此最好在看电影之前，你也能看懂书中的电影截图和图解说明，在大脑中演练这些拍摄技巧。之后，你就会发现这本书中所提到的电影都有很多值得你学习的地方。





要想真正掌握每个章节的精髓，你需要阅读文字讲解，看图解，并且思考这些方法要怎样才能挪为己用。所以，最好在你的电影还没有开拍之前，你就已经把这本书读完了。





拍摄的时候，不妨把书放在手边，这样你就能找到另一种拍摄方法，或者在场景中加入一些新的东西。最好的方法是，在你自己的场景中，把书中的几样技巧结合起来，创造出一种新的拍摄手法。





你也可以与你的上司和演员们分享这本书，当他们知道你在做什么，了解你对电影的高标准之后，他们肯定会乐于尝试这些新的方法的。


书中图片的说明

本书中的每一节都包含了几种不同类型的图片（黑色背景）。左边的图片是电影截图，均出自非常著名的电影，以证明书中的方法是切实可行的。在《大师镜头（修订版）》中，这些图片均由Photoshop CS5软件进行了处理，以保证印刷时有很高的清晰度。





右边的俯视图显示了摄影机和演员的运动轨迹。白色箭头是摄影机的移动方向，黑色箭头是演员的移动方向。在修订版中，这些图在原版的基础上做了轻微的校正，有的图加入了3D箭头，以期更清晰地指出运动方向。





这些俯视图是用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像机。画面中的箭头是后期用Photoshop加上去的。





右边最后一张图是电脑制作的效果图。这些效果图与电影截图都有细微的区别，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。





为了制作这些模拟效果镜头，我们先制作了Poser的模型图，然后再将背景加上去。一些背景是真实的照片，一些背景是虚拟图。在修订版中，我们还制作了一些新的效果图以展示这些拍摄技巧可以达到的效果。


第一章　打斗镜头

[image: alt]





1.1　长焦特效

怎样才能拍摄出打斗场面中那狠狠的一拳？教你最简单的一招，效果相当好。电影《搏击俱乐部》中，爱德华打出的第一拳就采用了这种简单的技法，随后，影片多处采用了这种方法。

大多数的演员都愿意做这样的表演，因为这种特技不需要太多的技巧，你只要能准确地把握时间就行了，演起来还挺过瘾的。要拍摄出狠狠的一拳，基本方法很简单，让一个演员出空拳打到对手头侧就可以了。当然，猜出这点小伎俩一点也不难，问题是很多人选错了镜头。要是那样的话，结果就可笑了，本来借位产生的错觉也就完全没了效果。

要拍好这一拳，秘诀就是：一定要用长焦镜头。长焦镜头有压缩空间的功效，使用长焦镜头，会让物体间的距离看起来比实际距离短。在《搏击俱乐部》中，由于使用了长焦镜头，演员看起来就离后墙很近，但实际上那距离还是挺远的。同样，长焦镜头也能缩短人与人之间的距离。爱德华·诺顿一拳打中了布拉德·皮特头侧的空气，但在片中看来，这一拳可是扎扎实实地落在了布拉德的头上。当然，布拉德也恰到时机地假装被打中了，这也是镜头成功的关键。

调好摄影机，装好长焦镜头，照上面讲的方法拍摄吧！关于取景，图中采用的方式只是给个例子，实际上，不管是紧凑取景还是宽松取景，这方法都可以使用。

拍摄的时候，摄影机的位置要摆好，以保证拳头的落点藏在受害者的脑袋后面。为了场面真实，演员们会尽量打得很近，但其实没那必要。作为导演，你可以向他们保证，就算拳头的落点离对手好几英寸远，拍出来的效果也绝对真实。拍完后，记得慢速回放一遍，在摄影机或者监视器里仔细看看，确保特效没有问题。更妙的是，这一拳还可以摆到受害者的前面来，只要被打的人能默契地把头甩到后面去，就像真的被打中了一样。

当然，拍摄这类镜头的时候，摄影机是可以移动的。关键是，一定要确保拳头的落点始终藏在被打中的脑袋后面。细心地计划一下，排练几遍，你一定可以拍出精彩的打斗镜头。






参考影片：《搏击俱乐部》（Fight Club），导演大卫·芬奇（David Fincher），二十世纪福斯家庭娱乐，1999年出品。
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1.2　一记重拳

有时候，只需一记重拳，一切就都搞定了。只见主角一拳挥过去，又狠又准，坏蛋应声倒地。没有回手，没有激烈的打斗，一切都干净利落。

如果你的电影也需要这种效果，那你一定要确保这一拳打得非常有力，非常完美。拍摄这一拳的时候，你需要用到上一节中我们讲到的技巧，也就是说，要保证这一拳的落点藏在受害者的脑袋后面。但是，这一次拍摄手法有一点变化：摄影机必须紧跟演员的出拳动作一起移动，这样才能表现出这一拳的速度和力度。

首先，摄影机的角度很重要，它必须紧靠着受害者，并且迎着主角走来的方向。如果你使用了长焦镜头，摄影机就要离演员足够近，这样才能确保镜头刚好同时拍到两个演员。但是，摄影机也不能离演员太近，如果靠得太近的话，受害者就会占了大部分镜头，且以这种角度拍摄，观众会觉得自己是受害者，也就无法感受到主角这一拳的畅快淋漓。所以一定要记得，出拳者才是重点，在拍摄时采用中心取景，效果就不错。

当主角朝着挨打者走来时，他可能会跑，可能会一个箭步扑上来，也可能会坚定地迈步过来，不管怎样，在这个时候，摄影机必须稍稍地向后退一点，仿佛被主角的英气震慑了一样。

最后，就是那关键的一拳了。当这一拳挥过来的时候，摄影机要定住，但要跟着出拳的方向摆过去一个角度。拍摄的时候，要有摄影机也被打中的了感觉，并随着那力度摆向一边。这时，主角和挨打者就会从画面的中间偏到了左边。要拍摄类似的出拳镜头，摄像师需要有很好的时间感，但只要拍好了，现实中毫无力量的一拳就会变得帅气十足，英勇无比。






参考影片：《爱昏头》（Punch Drunk Love），导演保罗·托马斯·安德森（Paul Thomas Anderson），哥伦比亚三星家庭娱乐，2002年出品。
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1.3　紧跟演员拍摄

传统的打斗场面是这样的，两个人面对面站着，你打我一拳，我打你一拳。有点过时了是吧？尽管很多电影里仍然有这样普通的场景，但如果这场打斗真的非常重要，或者你想明确告诉观众是谁打赢了谁，那你就得多花点心思了。真正精彩的打斗，要让观众有存在感，让他们觉得自己就置身于那危险的场景之中。

要达到这种身临其境的效果，有一种方法很好用，那就是，紧跟演员。也就是说，演员往哪儿动，摄影机也要跟着他移动。这种方法最适合拍摄争吵和扭打的场景，一般情况下，当演员打到最后，力气用尽，就会扭成一团，此时不妨试试这种拍摄方法。

摄影机的位置还是要设在演员旁边，高度大约与演员头部齐平。当演员扭成一团的时候，两个人会拉拉扯扯，一会儿在这儿，一会儿在那儿。这时，摄影机一定要紧跟着演员走，而且如果想要拍摄出强烈的运动效果，那么在移动过程中，摄影机的高度、拍摄角度和拍摄距离都不能变。

注意，当演员扭成一团移动的时候，两人运动的速度肯定是不一样的。在这种情况下，很多人就会把两个人当做一个整体来处理——这就错了，因为把两个人作为整体拍摄，会失去运动的感觉。故而拍摄的时候，要只对准一个演员，千万不要眉毛胡子一把抓。两种方式看起来差别不大，但实际效果给人的感觉还是很不一样的。

最后，打斗会终止，演员要不就摔到了墙上，要不就倒地不起。这时候，你就可以调整相机了，拍摄角度、相机高度、拍摄距离都可以改变。这一变，原来拍摄的连续性就被打破了，正好用来表现打斗突然地终结。






参考影片：《搏击俱乐部》（Fight Club），导演大卫·芬奇（David Fincher），二十世纪福斯家庭娱乐，1999年出品。
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1.4　打倒在地

当一个人被打倒在地，往往只有一个解释：他在打斗中被人重创了。在实际中拍摄这种打倒场景，演员通常会有危险，不然就得花一大笔钱去请个替身演员。

有一种方法可以拍摄被打倒在地的场景而不伤着演员。很简单，先拍演员被打的镜头，然后来个特写镜头记录演员倒地的瞬间。这种方法虽然行得通，但就是看起来有点假，画面也不流畅，而且这种方法需要两个镜头，不可能一个镜头拍完。

要解决这个问题，我们还是需要使用第一节讲到的长焦特效，原理一样，只需加上镜头的移动，演员就可以温柔倒地而不被看出破绽。在拍摄过程中，演员没必要拼命往地上摔，他们只要轻轻地坐到地上就行，摄像师能把这拍成突然倒地的样子。

《爱国者游戏》中也使用了这种方法，下图参考影片就是其中的截图。在拍摄过程中，首先采用长焦特效制造出哈里森·福特被人打了一拳的幻觉，这时，摄影机要与头同高并保持不动。然后哈里森轻轻地坐到地面上。只要他一跌出摄影机的拍摄范围，镜头就跟着转向地面，与此同时，哈里森也恰到时机地表现出狠狠落地的感觉。很简单的障眼法，只要时间把握好了，再加上点音效，看起来绝对跟真的一样。

让我们再次明确一下拍摄的过程。首先，摄影机要摆放在出拳者的身后，高度与眼睛齐平。当拳头挥过来时，记得使用长焦特效拍摄出真实的效果。然后，受害者可以缓慢倒地，同时摄影机也降到受害者眼睛的高度。在这个过程中，出拳者的位置正好掩盖了受害者缓慢倒地的真相。当然，出拳者最好别停下来，在受害者倒下的时候，也得再打几拳。这样，观众有东西可看，摄影机的移动和视角的改变就不会显得太突兀了。






参考影片：《爱国者游戏》（Patriot Games），导演菲利普·诺伊斯（Phillip Noyce），派拉蒙家庭娱乐，1992年出品。
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1.5　分别拍摄角色

真正打架时，脚上动作十分重要。在电影中，虽然打架时也会用到脚，但更多情况下，踢人的场面会出现在打斗快结束的时候，以表现其中的一方就快赢了。情节一般是这样的：一名演员倒在地上爬不起来，另一个冲着他狠狠地踢打。有时候，争斗结束之后，胜利的一方也会对着失败者一通乱踢，以发泄胜利的快感。

问题是，怎样才能在不动用特技的情况下拍好这一通乱踢呢？最好的方法是，先在脑中好好规划一下，看怎么拍才能为后期剪辑做准备，让这一通拳脚显得真实。记得同一个打斗的镜头要拍两次，先从施暴者的角度拍一次，再从受害者的角度拍一次，用这种分开拍摄的方法拍出的打斗片段，会比一个镜头拍摄的效果更震撼。

在这样的打斗中，总有一方会占上风。拍这一个角色的时候，你必须从低处仰拍，镜头抬起一个角度。演员只要装作很凶悍的样子就行，他在踢什么千万不要拍进镜头里去。为了达到真实的效果，作为导演，你不能让演员空踢，你得放一些垫子什么的在地上，让演员有实物可踢。拍摄的时候，摄影机一定要紧挨着演员，这样拍出的画面才会有现场感，观众才能感同身受。

拍完了施暴者，你还得再拍一下受害者。这一次，摄影机可以放在受害者身后的地上，并与他保持一定的距离。注意一定要选用长焦镜头，因为长焦镜头可以缩短施暴者和受害者之间的距离。拍摄时，施暴者要装作踢得很起劲，同时，受害者要配合地向后拱起身子，仿佛真的被踢中了一样。这镜头粗看其实挺假的，但经过剪辑和配音之后就会变得很真实。

后期剪辑的时候，先播一下施暴者的镜头，踢个一两下让观众明白是怎么回事就行。然后，切到受害者的镜头，让观众看看他的惨样。






参考影片：《超人归来》（Superman Returns），导演布莱恩·辛格（Bryan Singer），华纳家庭娱乐，2006年出品。
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1.6　近地仰拍

在现实中，随着一个人倒地，打斗也就结束了。在电影里，事情往往不会这么简单，你来我往几拳后，演员会倒向地面，然后他们又会在地面上扭打、挣扎一阵子。虽说这种做法很落俗套，但这也正是打斗的魅力所在，它会向你传递一种信息：这两个角色可不是只会出拳的暴力机器，他们是有血有肉有感情的，他们之间有着无比纠结的私人恩怨。

当演员倒地之后，他们之间的力量对比是不平衡的，总有一个人压在另一个人身上，当然，过一会儿局面也有可能逆转。很多打斗的场景都是在地面上了结的，因为在地面上，很容易看出谁胜谁负或者是打成了平手。

从高处拍这种地面上的争斗倒是挺容易的，只要透过压在上面的人的肩膀往下拍就行了，但要想拍到上面人的脸，就得动点脑筋了。你可以把摄影机放在地板上，不管用不用三角架，摄影机都会离人脸太近。此时为了拍下整张脸，你就不得不选用广角镜头。这就有点别扭了，因为应该是你自由选择镜头，而不是拍摄距离逼着你用哪个镜头。

要解决这个问题，有一个很简单的方法，那就是让演员躺在桌子上打，这样，摄影机就可以从下面拍摄。此时，要拍到上面人的脸简直不费吹灰之力，而且又能让观众体会到被打的人是什么感觉。请记住，不管是从上面拍还是从下方拍，要使用同一种镜头，而且摄影机与受害者脸部的距离要保持一致。

当然，演员的安全工作要做好，桌子周围需放点垫子，以防止有人掉下去摔伤。还有，别让演员在桌子上表演太复杂的动作，漂亮的动作还是留作特写用吧，给这场争斗来个有力的结局。






参考影片：《铁翼蓝天》（Dark Blue World），导演詹·斯维拉克（Jan Sverak），哥伦比亚三星家庭娱乐，2001年出品。
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1.7　含蓄的暴力

如果你既想要拍点暴力镜头，又不想拍成限制级电影——满是鲜血、斗殴，那你就得在拍摄上想想办法。有时候，镜头可以拍得很暴力，却不用出现真正的血腥场面。

下图参考影片的镜头取自电影《杯酒人生》，一个女人正用头盔打一个男人。她一下一下地把头盔砸到男人的脸上，直到打得他头破血流。这个场景对故事情节的发展很重要，它向我们展示了这女人有多暴躁，多暴力。但这个片子是喜剧片不是恐怖片，不能出现头破血流的镜头，所以我们需要一点技巧，那就是：只拍摄女人进攻的场面，不拍受害者。

这个技巧最大的好处是，即能拍出不错的暴力场面，又不会有演员受伤。拍摄时，摄影机的高度大概到腰，用仰角拍摄攻击者，同时，攻击者也得装出打得很起劲的样子。

在拍摄这个镜头之前，最好向观众交代一下受害者是怎么被打倒的。受害者最好直直地站在镜头前，被打中后倒下去，记得用上前面讲过的特效，拍得真实点，然后就可以按照本节的方法继续拍摄暴力场面了。此时，受害者已经溜走了，你需要在受害者倒下的位置上放几个垫子，让攻击者有东西可打。

这个方法的过人之处在于：它是一个连续的镜头，不需要剪辑，而且观众也能看到攻击者愤怒的表情。所以，用这种方法拍出来的暴力场面很吓人，很生动，比使用替身演员再加上后期剪辑拍出的片子效果还要好。






参考影片：《杯酒人生》（Sideways），导演亚历山大·佩恩（Alexander Payne），二十世纪福斯家庭娱乐，2004年出品。
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1.8　胜利瞬间

当一场打斗结束时，必然有胜有负，这就需要每个角色表现出胜利者或失败者应有的效果。在电影中，胜负通常一目了然：胜利的一方会骑在失败者的身上，把他往死里打或者干脆地把他杀了。但在此之前，拍好胜利的瞬间也是很重要的。

下图参考影片是电影《爱国者游戏》的剧照，从中我们可以看到，拍摄两个演员选用的灯光和镜头都是不一样的。胜利的一方坐在失败者身上，我们可以看到他脸部的表情，猜出他心里在想什么。而拍摄失败者时，一般会有强光打到脸上，并使用长焦镜头，从胜利者的视角进行拍摄。由于采用了两种完全不同的拍摄方法，胜败双方处境的对比会显得无比鲜明。

最后，失败者会从镜头前倒下去，镜头中只留下哈里森一个人。这一点很重要，因为这不仅宣告了打斗的终结，也能让观众把注意力集中到英雄的身上，情感得到彻底地释放。

下图参考影片中的第一个镜头，打斗双方一起躺倒在地，你可以采用1.6节中的技巧在桌子上拍摄，或者你只要把摄影机放在地上，歪过去一个角度就行。拍摄第二个镜头的时候，你可以选用长焦镜头在高处拍摄，你也可以选择短焦镜头
1

 从近处拍摄。不同的镜头会产生不同的视觉效果，究竟如何选择还是听从剧情的需要吧。






参考影片：《爱国者游戏》（Patriot Games），导演菲利普·诺伊斯（Phillip Noyce），派拉蒙家庭娱乐，1992年出品。
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注释


1
 　短焦镜头，又称广角镜头，视角广，景深大。


第二章　追逐镜头
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2.1　紧跟被追踪者

想要拍好追逐的场景，不一定要拍两个人，事实上，镜头中只有逃亡者拼命地奔跑，而身后的人却久久不露面，这样的气氛往往更紧张，更吓人。

当然，这种只有一个人的追逐场面也不是万能的，你需要向观众交代清楚，画面中这个奔跑的人是在被人追，这样观众才不会犯迷糊，觉得他只是在跑着玩儿。拍摄的时候，演员最好能跑得艰难一点，比如翻过一个小山，不停地改变方向等。如果你是在晚上拍摄的，背景得用灯光照亮，这样观众才能感觉到奔跑的动感。

拍摄这样的追逐场景，摄影机一定要离演员很近，并且要使用广角镜头。广角镜头能拍出很强的动感，它也会加大景深，使背景显得很宽阔。在拍摄过程中，一定要确保摄影机与演员距离保持不变，这样，观众才会有一种身临其境的感觉。

在下图参考影片中，演员都在画面的中心。事实上你不一定要采用这种中心取景的方式，只是不管采用哪种取景方式，在拍摄的过程中就不要改变。只有保持统一的取景方式，观众的注意力才会一直集中在演员身上，感觉他的呼吸、心跳。还有一点，演员最好不停地改变奔跑的方向，方向改变得越多，观众就越紧张。如果能爬一个小山坡，效果就更好了，因为爬山的过程中，演员可以表现得很费力很痛苦，而且同时他还能不停地改变方向。

使用这种拍摄方法，不管最后追踪者出不出现，在奔跑的过程中，千万别让他露脸。因为一个人的逃亡才能制造出足够的悬念，让观众紧张不已，欲罢不能。






参考影片：《黑色星期五2》（Friday the 13th Part II），导演史蒂夫·迈纳（Steve Miner），派拉蒙家庭娱乐，1981年出品。
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2.2　长焦摇拍

一般而言，追击的场面很简单，就是一个人在前面跑，一个人在后面追着。但如果换个拍摄的角度，就能制造出更为强烈的紧张感。方法是：逃亡者从镜头前跑过，而追踪者却径直朝着镜头跑来。当然，不是所有的剧情都能用到这种追踪的角度，但只要逃亡者有个明确的方向，并且追踪者可以从侧边赶过来，你就可以试试这种方法，画面感真的很强。

拍摄这种场景的时候，也要选择长焦镜头。因为，当逃跑的人自左向右地从镜头前跑过时，你需要跟着他摇拍
1

 ，保证主体清晰，背景虚化，而长焦镜头能增强奔跑的动感。奔跑过程中，最好有树或者其他障碍物从演员身边闪过，这样就更有速度感。我们知道，长焦镜头可以压缩空间，所以，即使追踪者还有一段距离，在镜头中也会显得很近。

在拍摄之前要设计好逃跑者的路线，然后要保持追踪者和摄影机在逃跑者的两边，并与逃跑者的距离相等。你可以跟着演员跑，但如果你的长焦镜头足够长的话，你完全可以站着不动使用摇拍，又省力，效果又好。

注意，拍摄这样的场景时，一定要拍清楚追踪者。下图参考影片是《指环王》中的追踪场景，它的背景有点乱，地形很复杂，又有很多树，但由于追踪者人多势众，追踪的效果还是很清晰的。如果你要拍的片子里只有一个追踪者的话，你就得选取一个干净点的背景，一定要让观众看清是谁在追着主角跑。






参考影片：《指环王-护戒使者》（The Lord of Rings: The Fellowship of the Ring），导演彼得·杰克逊（Peter Jackson），路德秀家庭娱乐，2001年出品。
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2.3　狭窄空间中追逐

在拍摄追逐的镜头时，如果你想制造紧张感，你可以让演员在狭窄的空间里跑。演员会跑着跑着就无处可躲了，这个时候观众就会知道，他快被抓住了。

要拍好这一条，你得找到一个本来就不太大的巷子，拍摄时采用短焦／广角镜头，这样，当演员朝着镜头跑时，动作会显得很夸张。广角镜头有一个缺点，它会放大空间，令狭小的空间被夸大，但它也有突出的优点——它的视角比较大，并且能放大动作幅度。换句话说，使用广角镜头拍摄，可以拍进去更多的背景，也可以加快演员的奔跑速度。这两种效果加在一起，就会让人觉得演员的确跑进了一个狭小的空间里。

拍摄的过程是这样的：摄影机要摆在巷子的中间，演员先是朝着镜头跑过来，当他快要撞上摄影机时，改用摇拍，演员这时要回头看，制造紧张感。拍的时候，摄影机可以放低一点，采用仰角拍摄，这样会让空间显得局促、幽暗。当演员跑过摄影机之后，就可以停拍了。

有趣的是，稍稍换一下设计，就可以拍摄出完全相反的效果。摄影机和演员的位置都不用变，只是最开始的时候，你要让演员边跑边往后看，并发现追他的人已经被甩掉了。当演员经过摄影机时，依然采用摇拍，然后镜头一直追着他跑出视野范围。这样一来，就表现了一个逃脱追踪的情景。






参考影片：《少数派报告》（Minority Report），导演史蒂芬·斯皮尔伯格（Steven Spielberg），二十世纪福斯家庭娱乐，2002年出品。
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2.4　宽阔空间中追逐

在追逐的场景中，最好能给逃跑者一个目标，它可以是一间房、一处入口或者一辆车，总之得让逃跑者有地方可去。当他离目标越来越近，观众就会越来越紧张，那种快被追上的预感会让人喘不过气来。

在这种场景下，你可以让逃跑者真的被追上，这拍起来很简单，演员表演被捉住就行了。但是如果你一方面想要保持演员间的距离，一方面又想制造出一种快要被追上的紧张感，你要怎么拍呢？这可要动脑筋了，如果方法不对，看起来就会像是两个人各跑各的，互不相干。要在距离不变的时候拍出紧张的感觉，秘诀就是：用两台摄影机用不同的速度追着演员拍。这样拍出来的画面会有一种错觉，让人觉得主角快要被抓住了，可实际上他却没被追上。

当观众看到这样的镜头时，他们会有这样的感觉：主角正在拼命地逃跑，后面的人马上就要追上了。注意，追踪者其实并没有追上来，他只是看起来像是要追上了。真的追上和像要追上，很微妙的区别，但对剧情发展来说，效果却是完全不一样的。

下图参考影片是电影《躲猫猫》里的场景，本来这场追逐很无聊，但导演却拍出了恐怖的气氛。主演罗伯特·德尼罗朝着他的住宅飞奔，摄像师从后面以比他快的速度跟上来，这样拍出来的感觉就像是他快要被追上了一样。

此时，另一台摄影机在拍追踪者，摄像师与追踪者要保持同样运动的方向，但演员的奔跑速度要比摄像师快。记住，在这里，摄像师是向后倒着跑的，这样拍出来的画面才会让观众觉得后面的人在追他们，而且越来越近，越来越近。

最后说一下镜头的选择。拍前面奔跑的主角的时候，要选用长焦镜头，制造更多的恐怖气氛，因为长焦镜头会压缩空间，目标会显得很近，不论主角跑得有多快，都会有一种总也跑不掉的感觉。拍追踪者的时候，要用短一点的镜头，短焦镜头有提速的效果，追踪者跑过来的时候，会快得跟超人一样。






参考影片：《躲猫猫》（Hide and Seek），导演约翰·波尔森（John Polson），二十世纪福斯家庭娱乐，2005年出品。
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2.5　制造惊恐

奔跑的场景里演员一直跑就没劲了，如果你能在中间制造点惊恐气氛，效果就会好很多。方法有二：一是镜头里出现某样东西，但演员没看见；二是演员看见了恐怖的东西，但镜头里没出现。

在电影《深入敌后》中就有这样的场景：主角跑着跑着然后停了下来，自认为已经把敌人甩开了。这个时候，如果摄影机与主角的头同高，观众就会发现，敌人正从他身后抄过来。这种镜头是可以制造出一丝悬疑感，但我们还有更高明的方法，足以吓观众一大跳。首先，把摄影机放低，当演员听到什么声音的时候，他会站起来，跑出去。此时观众并不知道发生了什么情况，这就把他们的心吊在半空中，制造出了一种恐慌感。然后切一个长焦镜头，告诉观众树林里有敌人。

拍摄要点：摄影机的高度要低于头，用仰角拍演员。最好演员身后有东西可以靠着，一块石头或者一棵树都行，这样，演员就躲过了敌人的视线，观众也会觉得挺合理。

当演员听到有什么响动的时候，他会惊慌地四下张望。这时，摄影机别动，只拍演员的动作，别去拍他身后的情景。观众看不到追踪者，这种悬念会让他们感到害怕、恐慌。吊足了观众的胃口之后，再让追踪者出现，新一轮追踪又开始了。






参考影片：《深入敌后》（Behind Enemy Lines），导演约翰·摩尔（John Moore），二十世纪福斯家庭娱乐，2001年出品。
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2.6　看不见的追踪者

人们都有一个心理：看不见的，才是最吓人的。拍电影的时候，我们可以利用这个心理拍出恐怖的效果，前提是你要让观众相信，确实有东西在追主人公。另外别忘了配上恐怖的音效。在电影《美国狼人在伦敦》中，我们的主角正走在地铁站里，突然他听到了异常的声响，有狼！他惊慌地侧耳聆听，四下张望，却不见狼的身影，只能听见有东西在窸窸窣窣作响。

突然，狼人出现了。这时，我们也不要去拍狼人，而要从狼人的视角拍主人公。摄影机从角落慢慢移出，看着主人公慢慢地进入视线。这样拍，观众会觉得自己变成了狼人，正一步步逼近自己的猎物。但是，如果一开始我们就采用这样的视角拍摄，观众就不会对主人公产生同情之感，所以我们要做好铺垫，先拍一下主角惊慌失措、四下寻找的样子。两种视角的结合会带来非常震撼的效果。

要拍出这种效果，一定要先拍一下演员惊慌的样子，然后转到一个角落，从地面的高度拍演员。记得要选用短焦镜头，这样可以拉大景深，让演员看起来很远，而当摄像师从角落走出来，逼近演员的时候，镜头的速度会显得很快，比演员逃跑的速度要快得多。

这样的拍摄技巧非常有用，你可以一直这样拍，直到最后一刻才让凶手露面。






参考影片：《美国狼人在伦敦》（An American Werewolf in London），导演约翰·兰迪斯（John Landis），环球影业家庭娱乐，1981年出品。
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2.7　突然袭击

电影里往往有很多思维定式，如果你能打破它，就能产生意想不到的效果。在追逐的场面里，一种惯用的拍摄手法是，从袭击者的角度拍摄受害者，然后镜头越来越近。在这里，只要做一个小小的改变，效果就能让人震惊。

在电影《拿命线索》中，主角在前面逃跑，摄像师在后面追着拍。观众们已经习惯这样的情景了，他们想，他一定跑着跑着就跑到了一个门口，或者突然停下来，或者是其他什么老套路。可是说时迟那时快，袭击者突然出现，从后面抓住了逃跑的人。这就打破了思维定式，因为一开始，观众以为他们是处在袭击者的视角，可他们错了，事实上他们并没有占据袭击者的视角，袭击者就在他们身边，最后来了个突然袭击。这样的设计出其不意，肯定能吓人一跳。

拍摄的时候，使用短焦镜头，紧跟在逃跑者的身后跑。设计情节的时候，最好给逃跑者一个目标，一扇门或是一个角落都行，有了目标，观众就会有期待感，他们会觉得不论如何演员都会跑到那里的。在这个过程里，你要让摄影机稍稍追上一点，但在演员到达目标之前，袭击者一定要一个箭步跑进镜头，抓住正在逃跑的人。

这样的设计一定要出其不意，千万不要让观众猜出你的心思，因而整个过程不能太长，几秒就够。情节的设计要有紧张感，受害者要又害怕又绝望，跌跌撞撞地在复杂的地形上挣扎着逃跑。






参考影片：《拿命线索》（Murder By Numbers），导演巴贝特·施罗德（Barbet Schroeder），华纳家庭娱乐，2002年出品。
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2.8　神出鬼没

追击场面也不全是一个跑着，一个追着。有时候，跑的人也需要躲一躲，希望能甩掉后面的人。这种类似捉迷藏的情景中，要想吓到观众，袭击者就得突然变得很神速，出现在本不可能出现的地方。

在现实生活中，袭击者是不可能追这么快的。但在电影中，一点拍摄技巧加上后期剪辑就能骗过观众，让他们觉得，逃跑者那一刻的迟疑的确给了袭击者很大的机会，让他有时间赶上来。

下图参考影片是电影《蓝丝绒》中的场景，只见丹尼斯·霍珀正幽幽地朝着一栋楼走去，过了条街，消失了。然后镜头切到了凯尔·麦克拉克伦，他正在楼里往下看，思索着接下来的计划。这样过了一会儿，镜头又换成了凯尔的视角，突然发现丹尼斯居然就在很近的地方，他出现得如此神速，观众肯定会吓一跳，凯尔也要继续逃跑了。一个本来挺普通的人，一但学会了神出鬼没，就令人恐怖了。

拍摄这样的情景有几个注意点，第一个镜头拍袭击者，他应该消失一阵子，需要被墙啊或是楼梯什么的挡住。第二个镜头切到逃跑者，他时刻注意着袭击者的动向。第三个镜头要从逃跑者的视角进行拍摄，此处应选用长焦镜头，这会让袭击者显得更近，同时也缩小了视角，仿佛望远镜一样把观众的注意力集中到袭击者身上，令人产生身临其境的恐惧感。

在《蓝丝绒》中，凯尔是向下看的，在拍摄你自己的电影时，演员可以随意向前看或是向上看，但一定要保证追踪者已经消失了。拍摄的时候，追踪者也可以跑动，可是那样的话，他就不会显得那么神速了。一个在远处幽幽走着的人突然在面前现身更能让人吓出一身冷汗。






参考影片：《蓝丝绒》（Blue Velvet），导演大卫·林奇（David Lynch），MGM家庭娱乐，1986年出品。
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2.9　千钧一发

眼看着角色就快要逃脱了，罪恶的魔爪却又从身后袭来，这情景也挺吓人的，导演要到最后才用，因为这一次要是再被追到了，该角色要不马上会死，要不就是彻底跑不掉了。

在电影《人类之子》中，我们可以看到三个演员正在楼道里跑着，追他们的人已经被他们打倒在地了。他们跑到一扇门前，拼命地想打开，这时，只见镜头向他们推近。

在那三个人逃跑的同时，另外一个镜头中，倒地的人正在慢慢地爬起来。拍这个人时，摄影机要慢慢地后退。两个镜头的结合会制造出无比紧张的气氛。在《人类之子》中，倒地的人还没有真正地追上来，他只是爬起来就已经够吓人了。在你的影片中，如果真的有人在后面追，效果就更强烈了。

在设计这样的情节时，要给演员设置一个障碍，例如一扇锁住的或是卡住的门，总之一时半会儿打不开。演员开门的时候，第一台摄影机就可以从后面推上去。第二台摄影机用来拍袭击者，拍的时候要慢慢地向后退。你没有必要把袭击者拍得很清楚，他可以躺在地上，也可以在很远的地方，只要摄影机慢慢向后退，就可以制造出紧张的气氛。

拍摄的时候，两台摄影机一台手持，一台放在摄影推车上，这样拍出的效果才更恐怖。拍摄逃跑者要使用手持摄影机，而拍摄身后袭击者的摄影机要放在摄影推车上。最终的效果是，一个镜头慌作一团，一个镜头又慢又稳。稳的镜头显然占了上风，袭击者的胜利已成定局。






参考影片：《人类之子》（Children of Men），导演阿方索·卡隆（Alfonso Cuaron），环球影业家庭娱乐，2006年出品。
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2.10　追踪的脚步

追逐的场景中，前后两个人并不一定是受害者和袭击者的关系。有时候后面一个人仅仅只是想追上前一个人而已，并不想伤害他。这样的情节里，被追的人最好对身后的状况毫不知情。

在电影《天使爱美丽》中，男主角在前面跑着，爱美丽在后面跟着，试图追上他。这时，摄影师采用了很低的角度，重点拍爱美丽的脚。此时，观众可以感受到她焦急的步伐，也能感受到她离男主角的距离。低角度拍出的效果要比正常视角好很多，我们就是要这种紧张感。

拍摄的时候，摄影机要紧跟在追踪者的身后，在前面跑的演员要稍微偏右一点，不要挡在摄影机前，保持这个角度才能同时拍进两个演员。还有一个技巧，追踪者不要跟前面的人一个方向，她只要径直向前跑就行了，这样你才能比她跑得快一点，拍清楚她的脚，同时保证前面的人也在镜头里面。

用这种降低视角的方法拍摄出的画面会让观众浮想联翩，他们追随着主角的步伐，猜测着他的表情，心情随着距离的远近起起伏伏，这就是我们要的效果。当然，这个镜头不能单独用，前因后果还是要交代清楚的。

这种镜头很好拍，可以用手持摄影机拍，也可以用摄影推车拍，演员在跑的过程中可以改变方向，爬山也没问题，但是镜头的时间不宜太长，不然观众会崩溃的。

在《天使爱美丽》里，这个镜头还是有点喜剧气氛的。当然，你也可以用这种技巧拍出严肃一些的镜头，比如说特务偷偷跟踪的情景。






参考影片：《天使爱美丽》（Amelie），导演让·皮埃尔·热内（Jean-Pierre Jeunet），贝克尔家庭娱乐，2001年出品。
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注释


1
 　摇拍，一种拍摄方法，拍摄时镜头跟着主体运动，保持镜头与主体相对静止，以达到主体清晰、背景虚化的效果。


第三章　角色登场和退场
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3.1　焦点转换

主角出场有一种很有力的方式：先拍一群人，然后一个人从中走出来，成为镜头的焦点。这样一来，无疑就是在向观众暗示，此人就是主角，请多关注。

下图参考影片是电影《人类之子》中的场景，主角采用的就是这种出场方式。前几个镜头很简单，就是一群人在看电视，谁也没有料到克里夫·欧文会走上前来，但当他走出来时，观众就都明白了——男主角出场了。

要突出主角，有几种方法很有效。一种是给他多打点光，让他显得比周围的人亮。另一种是保证周围的人都比他矮。《人类之子》中就采用了第二种方法，前排的人都比较矮，于是克里夫就显得有点鹤立鸡群，很有主角的感觉。

拍摄的时候，摄影机要与主角同高，稍向下倾斜，俯拍人群。选演员的时候也要注意，主角周围的人一定要大众，要平庸，不能抢了主角的风头，也不能找那些很有表演欲的，他们也会抢镜头。当主角从人群里走出来的时候，大家一定要保持平静。

这样的场景还有一层意义，它暗示着这部电影的主角是个积极的角色，他会主动出击，而不是消极等待。因为当其他人都在默默地围观的时候，只有他勇敢地站了出来。看到这里，观众就会知道，这个人将会贯穿电影始终。






参考影片：《人类之子》（Children of Men），导演阿方索·卡隆（Alfonso Cuaron），环球影业家庭娱乐，2006年出品。
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3.2　从背景中突然现身

导演总是希望主角能在关键的时刻、关键的地点出场，让人印象深刻。通常的做法是，先做一堆铺垫，最后给主角来个大大的特写镜头。你如果想拍得别致一点，也可以反过来设计，让主角从远处的背景中突然现身。这样设计的时候，一定要出其不意，要让主角在观众和其他演员都想不到的情况下出场。还有一点，在这之前，观众对影片中的角色最好都有所了解。

在电影《爱昏头》中，主角出场之前，场景普通，就是理发师和顾客一边理发，一边发生了点口角，但当镜头转到他们身后时，观众就看见亚当·桑德勒站在门口，注视着他们。实际上，他没有做出任何举动，是镜头给了他出场的效果。正是这种矗立不动才让主角的出场更戏剧、更有力。

拍摄这种镜头的时候，不要加入夸张的声效，如果那样则效果全无。一点轻微的声音是可以的，但主要还是要靠镜头制造出震撼的视觉效果。最开始的镜头要有全景的感觉，仿佛镜头不用移动就能拍下所有的景象，然后主角突然出现，打破画面的平淡。

拍摄的时候要注意，虽然主角要突然出现，但镜头的移动应自然流畅。最开始的取景要在画面一边留点空间，然后摄影机向着那个方向移动，大致上把演员保持在画面的中心位置。

拍摄的方法很简单，就是移动加摇拍而已，但当你绕着演员移动，并以他们为中心摇拍的时候，就会有很强的视觉效果。最后镜头定格的时候，可以将主角置于画面的最右边（同时也在其他两名演员的左边），或者让他处于这两个人的中间。你可以让主角以剪影的方式出现在镜头中，从而加强这种效果。






参考影片：《爱昏头》（Punch Drunk Love），导演保罗·托马斯·安德森（Paul Thomas Anderson），哥伦比亚三星家庭娱乐，2002年出品。
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3.3　华丽转身

我们总喜欢看到演员的脸，所以当演员背对我们的时候，我们总会期待他转过身来。这种转身也是很好的出场方式，一般这个时候，演员会做一个很重要的决定，或者是他们的人生正面临转折，又或者是他们突然开窍了，换了思考问题的角度。

设计这个场景的时候，你也可以安排几句对白。在主角转过来之前，他可以先对着镜头以外的一个人说了点什么。当然，那个人最好露个肩膀什么的，不然会让观众觉得主角是在自言自语。

在电影《警界争雄》中，杰拉尔·德帕尔迪约先是背对着观众，然后转过身来，径直地走向了另一个演员。这一转一走，就很有效果了。如果他只是转过身来不动，观众就会觉得他只是对着窗外发会儿呆，然后回过身来跟人讲话。但转身后立刻向前走，就能显出他的强大力量和坚定决心。

要注意的是，虽然是背对着观众，你也千万别让演员对着墙看，那样会很搞笑的。他一定得对着窗子啊，走廊上什么的，这样他才有东西可看，才能演得真实。

拍的时候，摄影机要置于演员身后，用长焦镜头。当演员转过身来向前走时，镜头可以跟着他移动，但要记住，镜头移动得越少，效果才越好，所在事先要设计好演员的位置，拍摄时尽量保持摄影机不动。






参考影片：《警界争雄》（Quai des Orfevres），导演奥利维尔·马夏尔（Olivier Marchal），疯人电影公司，2004年出品。
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3.4　静静现身

当某个主要角色第一次出场的时候，有一种手法很有力量，那就是让他静静地出现在屏幕中央，这无疑是在提示观众：记住，这是个重要的角色。拍摄这种镜头时，可以让主角站在屏幕中间，前面先用东西挡着，然后障碍物渐渐移开，主角就静静地出现了。

下图参考影片的场景来自电影《卧虎藏龙》，它就是采用了这种方法。道具很简单，就是一扇门。在这种场景中，门是最常用的道具，但门也有区别：单开的门远不及双开的门有力量，而推拉式的门也不错，因为它可以一点一点逐渐展示出主角的样子。除门以外，你还可以选用其他障碍物，比如慢慢移开的汽车或者被人推开的箱子等。但在有门的场景中，用门做障碍物效果就非常好。虚掩的门，是多么让人好奇啊！

在门被打开之前，场景可以很复杂，摄影机可以不断地移动。但当门快要打开时，摄影机一定要静止下来。此时要采用长焦镜头，这样才能清晰地突出主角。但也要注意，不要用太长的长焦镜头，免得门框拍不进去。门框是很重要的，主角在门框中出场，要比他在空地上出场有分量得多。

开门的那个人要站得有点偏，这可能看起来稍有点做作，但为了能给主角更好的视角，这点牺牲是必要的。

最后还有一个要点，门被打开后，一切最好定格几秒钟，不管是门、演员还是摄影机，都要保持静止。然后再让主角走进房间。这一刻的静止能深刻地表现出主角的重要性。






参考影片：《卧虎藏龙》（Crouching Tiger, Hidden Dragon）导演李安，哥伦比亚三星家庭娱乐，2000年出品。
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3.5　关窗

有时候，你会想让主角的离场显得特别一点，人走后好像还有什么留下，让人回味无穷。这时，你就需要一扇窗。

在《天使爱美丽》中，一些简单技巧的组合就能产生很不错的效果，而且一点也不做作。爱美丽关窗的时候，镜头推近，然后她走出镜头的范围，关上灯。这些动作的组合使爱美丽的这一次离场显得意味深长。当镜头推近的时候，观众会觉得近处肯定有什么事发生，可他们看到的却是主角关上灯走了，只留下空空的一扇窗，这就打破了他们原本期待的心理，起到了意想不到的效果。当然，如果没有主角关窗、关灯的这几个动作，而只是一扇紧闭的窗子，灯早已熄灭，那就不会给观众留下什么印象了。

拍摄的时候，把摄影机置于窗户之外，平缓地向前推，此时主角关上窗户，退出镜头范围，然后关上了灯。拍摄的时候有一个注意点，外墙上的光线要够强，不然当灯灭了的时候，整个镜头将会是一片漆黑。外墙够亮，对比之下房间才会显得幽暗，空无一物，给观众留下想象的空间。

这种拍摄技法也可以用于其他场景，制造出不同的气氛。比如说，你可以跟拍一个演员，直到他跑进一扇门，“嘭”地把门关在身后。镜头就在这里停住，留给观众一扇关上的门。再比如，你可以拍一个人坐在车中，然后车开走了，留下一片空白。






参考影片：《天使爱美丽》（Amelie），导演让·皮埃尔·热内（Jean-Pierre Jeunet），贝克尔家庭娱乐，2001年出品。
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3.6　场景无缝转换

有时候，由于电影情节的需要，必须在同一个地点连续发生两场对话。这时你要怎样设计才能让一个人自然退场，另一个人紧接着登场呢？如果没设计好，中间的过渡不流畅，观众就会觉得冷场。

让我们看看电影《直到永远》中的设计吧。导演斯皮尔伯格巧妙地安排了两个演员的承接，让过渡显得很自然。影片中，我们先是看到理查德·德莱弗斯与霍利·亨特进行了一场谈话，末尾，霍利离开了，镜头中理查德正望着她。然后镜头切到理查德的视角，我们就会看到霍利正在上楼梯。通常这时候，观众会觉得镜头该切了，或者干脆该换场景了，但导演并没有切镜头，而是让约翰·古德曼走进来，并且还拍了个不大的特写镜头，等几秒钟之后镜头重新拉开，观众就会看到约翰走到理查德身边，与他攀谈起来。整个换人过程就这样行云流水般完成了。

要拍出这样的效果，谁静止不动，我们就从他的视角来拍换人的过程。找准摄影机的角度，先看着第一位对话者走出视线。

此时，第二位对话者要离摄影机很近，这样他才能很快地从一侧走进镜头。大多数情况下，当第二位对话者走进镜头的时候，镜头的焦点要从走开的演员移开，拉到他身上。焦点的转变也会增强换人的效果。

在拍摄过程中，摄影机适当地移动也能增强效果。在斯皮尔伯格的电影中，霍利走上楼梯的时候，摄影机是在后面跟着的，当约翰走进镜头之后，摄影机继续上扬，拍到演员全身。






参考影片：《直到永远》（Always），导演史蒂芬·斯皮尔伯格（Steven Spielberg），环球影业家庭娱乐，1989年出品。
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3.7　摇拍中渐行渐远

这种方式一般出现在电影告一段落或者全部结束的时候，用来宣告主角的最终退场。这种手法拍出的镜头会让人相信主角是真的退场了，再也不会出现了。

在右边的电影截图中，主角从镜头前走过，然后镜头跟着他进行了摇拍。这里有一个小技巧，在摇拍的过程中，镜头其实向前移动了一点，但正是这细微的移动产生了完全不同的视觉效果。方法是这样的：当主角侧身从镜头前走过时，摄影机要向前移动几步，并正好移动到主角身后，并保持跟着主角摇拍。这样拍能让人深信主角是真的走了，不再回头了，至于这究竟是为什么，只能交给心理学家去解释了。这种镜头拍出的画面会有很细致的表现力，真的很让人着迷。要想真正领会这个技巧的高明之处，你可以先试一下普通的摇拍，然后试一下移动摇拍，你就知道差别有多大了。

拍摄的时候，摄影机要先置于主角行进路线的旁边。要想拍出好的效果，演员最好能走直线，但场地不限，不管是街道、空地，还是山坡都没问题。演员从远处走近的时候，摄影机要跟着他摇拍，但摄影机的位置要保持原地不动，当演员走到摄影机前方时，摄影机才开始向前移动。

摄影机移动的同时，要保持摇拍，当你移动到主角的路线上时，就不要再向前走了。拍摄时，镜头要尽量平稳，但在主角靠近摄影机的那一刻，摇拍还是能造成一种速度感。

还有一种更为夸张的移动摇拍的方法，拍摄时演员离摄影机更远，镜头也相应地向前走更远。这样拍出的效果会很夸张，很有戏剧性，如果你有这样的剧情需要，那就不妨试一试。






参考影片：《奥涅金》（Onegin），导演玛莎·范恩斯（Martha Fiennes），塞壬娱乐公司，1999年出品。
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3.8　转变演员行走方向

在电影中，不论演员出场还是退场，有一种方法都管用，那就是转变演员行走方向。刚开始拍摄时，演员在前面走着，摄影机在旁边跟着，一定要跟好了，不能让演员走出画面。

这样走了一阵，到镜头差不多要结束时，演员转身朝着摄影机走过来，同时摄影机也要慢下来，最终静止不动。基本的拍摄技巧就是这样。当演员出场时，如果要采用这种方法，你得让他们转身之后开始一段对话，或者开始一些表演。还有一点需要注意，演员不能是第一次出现，观众应认识他们，这次出场只是为观众呈现一个新段落或是一个新场景。

当拍摄退场时，演员在转身之后还得一直走一直走，超过摄影机。这种退场不是最终的消失，它只是表明演员从这个场景里出来了，正在走向一个新的场景。至于他们去了哪里，不久就会揭晓的。

拍摄之前，先要设定好镜头最后的方位，演员也要清楚自己最终要走到哪里。只有事先确定好拍摄路线，才能掌握摄影机的高度和拍摄角度，这样在拍摄的过程中，就只需要跟拍，而不需要调整其他参数了。跟拍的时候，你可能需要稍微调整一下拍摄的角度，以保证能拍全演员，但是整个动态的效果主要还得靠摄影机的移动来制造。

这样的场景中，跟拍的难点在于时间的掌控，因为摄影机和演员的方向是不一样的，所以正式拍摄之前，不妨多练习几次。拍摄的时候可以有对话，只要你有无线麦克风就行。但如果剧情中没有对话，那就拍短点吧。






参考影片：《桥上的女孩》（The Girl on the Bridge），导演帕特利斯·勒孔特（Patrice Leconte），疯人电影公司，1999年出品。
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第四章　悬疑、搜索与潜伏
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4.1　轻微后退

轻微后退拍摄，简单地说，就是摄影机只是移动了很小的距离，小到观众难以察觉，却又在潜意识里发现有点不对劲。

这种方法通常用来拍摄潜伏的情景，演员们在危险的地方猫着腰，仿佛害怕突然被人抓到或吃枪子儿。当演员向镜头走来时，摄影机要向后退一点点。这样，观众就会觉得自己身后有危险——从身后吓人是最吓人的了，而导演要的就是这种恐惧感。有时候，摄影机微小的位移就能带来巨大的视觉冲击力，而如果摄影机保持不动，要制造出恐慌的感觉就得依赖演员的演技了。

在下图参考影片的例子里，摄影机是靠墙放置的，这样的角度能给人一种蹑手蹑脚的感觉。当然，在空旷的场地里这种拍摄技巧也很好用，因为在空无一人的地方潜伏着，不知道敌人会从哪里出现的感觉也是够紧张的。拍摄的秘诀是：让演员猫着腰四下走动，不时左右张望，与此同时，摄影机稍稍后退。

拍摄的时候，摄影机要正对着演员，让演员朝着镜头走过来。演员可以边走边向两侧或上方看，但他行走的方向一定要正对摄影机，千万不要左右摇摆。

如果镜头中的演员不止一个，你就需要把观众的注意力集中到一个人身上。主角在前面开路，其他演员在后面紧跟着，他们要排得紧凑一点，能被主角挡住。如果演员排得太开了，危险感就没了，那种小心翼翼、躲躲藏藏的感觉也就消失了。






参考影片：《兵临城下》（Enemy at the Gates），导演让·雅克·阿诺德（Jean-Jacques Annaud），路德秀家庭娱乐，2001年出品。
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4.2　未知之惧

有些事人人都知道，但不一定人人都能做得到。比如，大家都知道，看不见的才是最吓人的，但很少有人了解怎样才能拍出这种恐惧感，这可是要下点工夫的。

这一节我们来谈谈如何拍出未知的恐惧。下图参考影片是《防兔篱笆》的剧照，这些镜头在什么也不出现的情况下制造出了深深的恐慌感。图中的这名演员正在被人追踪，但在影片这个时候，她已经把追踪者甩出好远了。如果我们就这样等着后面的人追上来，那么观众肯定会觉得无聊，于是我们需要在敌人追上来之前保持一种恐慌感。为了制造恐惧，导演诺伊斯给了演员大大的特写，然后再从她的视角拍出去，可是演员的视角却大大出乎我们的预料，我们以为她会向树林中张望，没想到她却看着树顶，目光从一棵树跳到另一棵树。

也不知出于怎样的心理，用这种焦躁的、跳动的视角看着空荡荡的地方就会让人觉得很恐慌。

当然，在你的电影里，你没有必要复制一模一样的场景，只要记住以下几个要点就行了。首先，要给演员一个大大的特写。演员的表情一定要到位，一定要恐慌。拍这个镜头的时候，摄影机一定要保持静止，不要摇拍，也不要推近镜头，静静地拍下演员惊慌失措的脸。

然后，你还需要从演员的视角拍一个镜头。这个镜头一定要手持摄影机拍摄，而且角度一定要出人意料。如果场景是在城市里，跟踪者是步行的，那你就可以拍路标。观众心里一定会咯噔咯噔响，因为他们看不出有什么要发生了，于是他们就会很恐惧。






参考影片：《防兔篱笆》（Rabbit Proof Fence），导演菲利普·诺伊斯（Phillip Noyce），玛格纳太平洋公司，2002年出品。
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4.3　紧张期待

在追踪的场景中，最让人紧张的莫过于一切都戛然而止。只要袭击还没有结束，那么突然的静止会比不停的追逐可怕多了。

下图参考影片是《银翼杀手》的剧照，哈里森·福特扮演的杀手正举着手枪对着一个空荡荡的地方，这一举动清楚地告诉观众，他正在等待着某件事情的发生。福特的表演丝丝入扣，每一个细小的动作都传达出等待时的焦虑和不安，于是观众也越来越坚信，一定会有什么事情发生。取景的时候，摄像师好似不经意间把福特放在了画面的右下角，这样的取景也吊足了观众的胃口，因为我们的注意力会集中到左上角的亮光和留出来的巨大空间上，我们知道那里马上会有东西出现。

当拉特格·豪厄走进来时，我们一点儿也不会觉得惊奇，但我们依然会觉得很害怕。

拍摄时，摄影机要置于主角身后，位置要高于主角肩部，镜头中主角只能占据很少的一块，这样，观众几乎就是以主角的视角在观察。画面中应该留有一个空间来吸引观众的注意力，这个空间也要合情合理，不能太假。比如说，如果你仅仅俯拍一个有尽头的走廊，那谁也不会觉得害怕。但如果在画面的左边留有一扇门，同时有一道光从中穿过，观众就会知道，一定会有什么人即将推门而入。

期待某角色的出现完全是为了营造紧张的气氛，等该角色现身之后，你想怎么拍都行。在《银翼杀手》中，豪厄转眼间就消失了，但在你的电影中，你也可以让该角色冲着镜头跑过来。这个拍摄技巧很不错，很多场合都能用，而且后面再接任何镜头都没问题。






参考影片：《银翼杀手》（Blade Runner），导演雷德利·斯科特（Ridley Scott），华纳家庭娱乐，1982年出品。
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4.4　空无之惧

无需恐怖的音乐，也无需什么东西突然跳出来，你依然可以制造出恐慌感。你要做的只是找一个空旷的空间，以演员的视角进行拍摄。

深夜，如果你徘徊在一间毛骨悚然的房间中，或者走在让人心跳加速的街道上，吓到你的不是你眼前的东西，而是那些可能会出现的东西。通常，你是不会看到什么异常的东西的，但你还是得向前走，新的景物不断映入眼帘，你就会暗暗祈祷，千万别有什么吓人的东西跳出来啊！这种经验人人都有，拍进电影很容易引起共鸣。

当演员处在某个让人不安的场景中时，你可以从演员的视角拍出去，这样就给了观众一种身临其境的感觉。你要把摄影机变成演员的眼睛，从空旷的空间中慢慢走过去。

在电影中，当你把镜头推向新的东西时，往往有上千种的可能性，但通常情况下，这仅仅意味着一件事——改变。让镜头穿过一个空无一物的空间很容易唤起观众的共鸣，让他们想起自己走过空旷空间时那种心悸的感觉，同时这也是电影中表现“改变”的一种手法。这样的镜头会让观众很担心，害怕会有恐怖的事情发生。事实上，到底有没有恐怖的东西还是得由你决定，关键在于唤起观众的共鸣。要制造这种紧张的气氛，你所需要的仅仅是一条空旷的走廊而已。

拍摄时，摄影机要与眼睛齐平，随着演员走过走廊，摄影机要往后退，并与演员的步调保持一致。然后把摄影机转过来，用演员的观察视角来拍摄，让观众看到演员看到的场景。虽然从空无一物的走廊经过已经足够恐怖了，但如果走廊有一扇门打开着，摄影机走了进去，那观众一定会觉得更害怕，害怕不好的事即将发生。






参考影片：《闪灵》（The Shining），导演斯坦利·库布里克（Stanley Kubrick），华纳家庭娱乐，1980年出品。
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4.5　放大空间

当拍摄演员从一个戒备森严的地方逃跑的时候，有一些技巧可以加深紧张感。最简单的方法就是把摄影机放低，当演员猫着腰跑的时候从下往上拍演员。这个视角很特别，会让人觉得很紧张，而且它还能让周围的背景显得昏暗，从而营造出诡异的气氛。

拍摄的时候，首先要把镜头放低，隐藏于背景之中，主角入场后要降到跟镜头一样低。下图参考影片是《人类之子》中的画面，我们可以看到，克里夫·欧文弓着身子跑来跑去，摄影机就跟在他身后摇拍。用这个角度拍摄，观众的视角正好越过他的肩看出去，可视空间会显得更大。

这样拍了一小会儿，观众就能感受到演员有多累了，然后观众的目光会随着镜头转到前方空旷的空间，几个卫兵在远处守着——看来是走不出去了。这里的守卫完全是剧情需要，告诉观众这里有点麻烦，如果你不需要这个情节，你也可以不用守卫。

这种慢速的逃跑很难保持紧张的气氛，拍得不好的话，观众会觉得很无趣。要保持紧张的气氛，你就得不时地给演员来点挑战，设点障碍，否则光拍一个人蹑手蹑脚地走路是没什么效果的。记住镜头拍摄的角度，它可以拍摄出这样的感觉：主角先是满怀希望地准备偷偷溜走，没想到最后还是遇到了大麻烦。

记住，摄影机要尽量放低，要跟着主角摇拍，紧随演员行进的路线前进，以保证最后镜头是在演员的身后，拍出越过肩膀的视角。不管摇拍还是移动，到演员停下来的那一刻都要一起停止。






参考影片：《人类之子》（Children of Men），导演阿方索·卡隆（Alfonso Cuaron），环球影业家庭娱乐，2006年出品。
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4.6　两个场景同时进行

要想让人震惊，就得出其不意。有一招很管用，那就是制造出安全的假象，然后打破它。通过巧妙拍摄和剪辑，你可以给观众造成什么也不会发生的幻觉，然后突然就有恐怖的事发生了，观众一定会吓得从凳子上跳起来。

电影《闪灵》中，两个演员仿佛在两个离得挺远的的地方，镜头不停地在两处场景中切换。在其中一处场景中，每切换一次镜头，斯卡曼·克罗瑟斯就离旅馆近了一点，最后渐渐地走进了旅馆。另一处场景中，杰克·尼科尔森在走廊中穿来穿去，每切一次镜头，他就出现在不同的地方。在观众看来，斯卡曼走得挺慢的，所以一时半会儿是不会出现什么意外的。当观众优哉游哉地看着斯卡曼走进一个走廊时，杰克突然从一根柱子后冒了出来，冲着斯卡曼的胸膛一斧子劈了下去。

要营造出这样的安全感，不但要拍得好，后期的剪辑也一定要做好，关键还是要把握住节奏。你得在两个场景间不停地转换，每一次的镜头长度都要一致。如果你越剪越短，速度越来越快，观众就会觉得演员马上要会面了。你只有保证每个镜头的长度都一样，才能让观众产生安全的幻觉，谁也不会预见到会这么快发生意外。当然，大家都知道斯卡曼是离危险越来越近了，大家都看着他下了车，走向旅馆，但谁也没想到他会这么快就被人砍了。

要拍出这样的效果，不管你采取怎样的拍摄方式，有一点是相同的，那就是镜头之间要有相似感。拍受害者的时候，要从他的身后拍，这样观众会有身临其境的感觉。你可以在影片中多次采用这种方法，以此增强观众的安全感，这样最后那一击就更出人意料了。






参考影片：《闪灵》（The Shining），导演斯坦利·库布里克（Stanley Kubrick），华纳家庭娱乐，1980年出品。
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4.7　寻找线索

演员正在焦急地寻找线索，你得通过镜头表现出这种紧迫感。不论他在找东西还是在找人，要拍出这种紧迫感也是要花一番心思的，尤其是当主角一句话不说，只顾着寻找的时候，就更考验拍摄的功力了。

常用的做法是不断地拍演员的脸，用演员的表情来体现焦急感。这样拍也行，但设计得不好就会破坏紧张感。比如，先用旁观者的视角详细地拍摄了演员在房间里搜寻的情景，然后再切到演员的视角拍他看到的东西。在这种情况下，不管演员的表情有多焦虑，观众也不会觉得紧张，因为他们已经把自己看成了旁观者。

要拍好搜寻的情景，更好的方法是跟着演员拍，让观众产生身临其境的感觉。两次拍摄，一次从演员身后拍，一次拍他的视角。拍摄的时候，先将摄影机紧跟在演员身后，跟着他四处搜寻，走过各个可能出现问题的地方。

然后重新再拍一遍，这一次镜头要变成演员的眼睛，拍出他目光的移动和视角的变化。剪辑的时候，要把两次拍摄的镜头快速地切换，最好让观众事先知道演员要找什么，那他们就会发现，他们跟着演员经过的那些房间和地点只是搜索过程的一部分，并没有要找的东西。

最终，当演员找到他要的东西时，我们就要把镜头切回到演员，拍一下他的反应。






参考影片：《桥上的女孩》（The Girl on the Bridge），导演帕特利斯·勒孔特（Patrice Leconte），疯人电影公司，1999年出品。
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4.8　静中生疑

怎样拍才能在不动声色中吊起观众的兴趣？摄影机的位置是关键。当演员四下寻找什么东西的时候，摄影机的位置要保持不动，只跟着他摇拍。

要想这样的镜头出效果，你需要在这之前就做好铺垫，营造出悬疑或者恐慌的气氛，要不然观众就会觉得主角只是在找车钥匙而已。所以设计好情节，让观众知道主角正在找什么东西却总也找不到，这时再用这种镜头。

下图参考影片是电影《躲猫猫》的片段，电影中，演员罗伯特·德尼罗先是从摄影机左边走到了右边，然后走上了几级台阶，随后从台阶上走下来，向右拐走了几步，最后再调头走回来，走到摄影机前并超了过去。

找准摄影机的位置，要保证在演员的行走过程中摄影机不需要移动，而只需摇拍就行了——上下稍微调一下角度也是可以的。拍到最后，最好能有个结果，比如在这部片子里，主角的女儿就惊现于背景之中。

要想效果更强烈，你可以把摄影机置于更远的地方，拍的时候几乎不需要调整，甚至连摇拍也不需要。总之，有的时候只要设计出适当的角度，镜头保持不动也能制造出强烈的视觉效果。






参考影片：《躲猫猫》（Hide and Seek），导演约翰·波尔森（John Polson），二十世纪福斯家庭娱乐，2005年出品。
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4.9　危险逼近

据阿尔弗雷德·希区柯克所说，要在电影中制造悬疑，观众就得看到演员没看到的东西。现在，“悬疑”这个词已经被用滥了，从期待的心理到紧张的气氛，都可以说是一种悬疑，但回到希区柯克的定义，我们会发现，那种悬疑真的很管用。

要营造出这种悬疑和焦虑的感觉，你可以让主角和未知的危险一同出现在镜头中，但两者之间要保持一段距离，距离要够长，这样主角才有可能没发现危险存在。拍摄的时候，要选用长焦镜头，这样才能压缩空间，不会让主角身后临近的危险物显得太小。

设计一下场景，保证演员在摄影机和身后危险物的正中间，取景时演员要偏向一侧。镜头的另一侧要有一些背景，让危险物在其中若隐若现。比如在下图参考影片的图中，汽车就是从背景的建筑中开出来的。观众会先看到演员静静地走着，然后才发现后面有车在接近。

要结束这种悬疑很简单，只要演员转过身去，发现危险就行了，或者也可以在演员发现危险之后，转换摄影机的角度，切到另一个视角。

使用长焦镜头，你可以制造出一种恐怖的、梦魇一般的效果，观众会觉得车总也开不到镜头前来，而追踪的效果却很真实强烈。






参考影片：《防兔篱笆》（Rabbit Proof Fence），导演菲利普·诺伊斯（Phillip Noyce），玛格纳太平洋公司，2002年出品。
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第五章　情节变化
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5.1　镜头推近

一旦你迷上了移动摄影机，你就会止不住地移动机器。有一种移动技巧深得摄像师的喜爱，那就是突然间的“推近”。这种技巧很简单，当主角突然意识到什么重要的事情时，摄影机就向着主角移动。

虽然这种方法看起来很简单，谁能会拍，但却不是人人都能拍好的。拍摄的关键在于，你不能让观众感觉到摄影机在动，而应该让他们感觉到正在进入主角的内心。

这样的拍摄手法可以运用在相对静止情节中，也可以用在追踪场面中。在拍摄追踪场景时，注意摄影机运动的时机应与演员的反应配合起来。

没有经验的摄像师可能会把镜头拍砸了，这是因为，当他们推近摄影机的时候，镜头中的人物运动了。为了防止这种情况发生，在拍摄过程中，摄像师必须保证演员的一只眼睛在镜头中的位置保持不动，当然，最好选择位于镜头中央的那只眼睛。保持眼睛在镜头中的位置很重要，只要这样做，观众才能忘掉摄影机的移动，反而感觉到自己一下子被主角吸引了。

有时候摄像师还会犯一个错误，那就是会太迎着演员的视线。理论上说，演员所看之处离镜头越近，观众就越能感受到心的交流。这是不假，但是镜头拉近并不意味着一定要迎着视线的，实际上演员的视线要是太靠近镜头，反而会给人一种压迫感，而且摄影机推近的时候会挡住演员的视线，演员就很难保持一直望着远方。

拍摄的时候，摄影机大约与头同高，尽量使用长焦镜头，这样可以虚化背景。但是，使用长焦镜头，你就得移动很长的距离才能有镜头拉近的感觉，同时移动的时候，一定要控制好焦点。






参考影片：《人类之子》（Children of Men），导演阿方索·卡隆（Alfonso Cuaron），环球影业家庭娱乐，2006年出品。
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5.2　戏剧性的一刻

有时候，故事情节会突然发生转折，会让人一下子呆掉。要表现出这样的情节，惯用的技法是，让摄影机向着演员推近，在演员呆掉那一刻，摄影机也就停下来。但这种方法的力度是不够的。

我们需要反其道而行之。不要移动摄影机，而是让演员自己向后退，离观众越来越远。如下图参考影片所示，演员离镜头很近，我们不知道他看到了什么，但我们能感觉到他很焦虑，因为他正在向后退去。

拍摄的时候，摄影机的位置要比演员的头低一点，向上仰拍他的脸，使用短焦镜头，这样，演员只要后退几步，就能一下子从特写变小。

拍摄的时候要注意一点，摄影机不能保持不动，不然演员后退的时候，在镜头里就会越来越矮，所以你需要演员后退的同时把摄影机向上扬起一点。除此以外，就不需要有其他任何动作了。摄影机上扬的角度只要能保证演员眼睛的位置不变就行，要做到这一点，摄像师必须能预计演员后退的幅度，所以在拍摄之前还是要练习一下。






参考影片：《狼的时刻》（Hour of the Wolf），导演英格玛·伯格曼（Ingmar Bergman），MGM家庭娱乐，1968年出品。
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5.3　摇拍加移步

在打斗场面刚开始的时候，一般都有个亮相的环节，这时你就需要制造出一种强大气场。演员慢慢地移步，面部始终清晰可见，身后的背景围着她旋转，这就是气场，暗示着情节马上会有大变化。

要制造出这种效果，演员需要走出一个半圆，在她移动的过程中，摄影机要从她运动的轨迹中穿过，直到拉远。这样的结合可以保证演员面部一直是朝着摄影机的，拍出来的效果很有戏剧性，演员仿佛是静止不动的，而她身后的背景却在飞速地旋转。这种旋转是幻觉。如果你真的把演员放在旋转台上，拍出来的效果会很可笑，而前一种方法拍出来的感觉就好像演员正悬浮在旋转的世界之中。这样拍就是想让观众感到眩晕，事实上只要屏幕够大，他们肯定会晕。

要想拍出最好的效果，你需要选用长焦镜头，同时移动要快，距离要远。拍摄的时候，摄影机的位置如下图参考影片所示，刚开始要离演员够近。在整个过程中，都要拍出演员刚刚经过镜头的效果，仿佛她的对手就在摄影机后面或者旁边一样。

拍摄的时候，演员要一步步地走出个半圆，并转过将近180度角。同时，移动摄像车一样从演员身边经过，一直追着她摇拍，保持演员在画面中间。如果拍摄成功的话，演员看起来就是静止的，背景在她身后迅速地飞过。记住，只有真正出现够戏剧性的情节的时候，才能使用这种拍摄方法。一般情况下出现这种镜头，势必马上会有一场大战，或者故事情节马上会发生巨大的转变，所以不要轻易使用这种方法。






参考影片：《卧虎藏龙》（Crouching Tiger, Hidden Dragon）导演李安，哥伦比亚三星家庭娱乐，2000年出品。
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5.4　背景移动

这种技巧的拍摄方法跟前一节讲的“摇拍加移步”基本是一样的，但不是用在场景的开头，而是用在场景的结束。一般是这样的情景：一场对话或者打斗已经结束，一个人走了，另一个独自矗立在镜头之中。

首先，采用过肩镜头拍到两个演员在谈话，其中一个演员背对着我们。然后，正对着我们的演员走开了，摄影机就飞快地移到了那个演员的位置。摄影机在移动的同时，对着留在原地的演员摇拍。短短的几秒钟之内，背景飞速旋转，过肩镜头转眼变成了一个演员的特写。

拍摄的时候，摄影机大约与头同高，使用长焦镜头，可以突出背景的移动。要想拍得平稳，你需要一台摄影车，且重点是，拍的时候还需要一个弧度。如果没有弧度，在摄影机移动到半程的时候就会离演员太近。如果你只有一个直的轨道，并把摄影机放在三角架上拍摄，那你可能就得不到想要的效果，可是带幅度的轨道又不是人人都有的，怎么办呢？你可以把摄影机装在升降摇臂上，拍摄的时候用摇臂把摄影机向后拉一点；或者你干脆站在摄影车上，不用三脚架或者摇臂，而用手持摄影机拍摄，这样你就能人工掌握弧度了。

这个场景可以完全采用手持拍摄，当然也可以加点稳定设备。关键在于，拍的时候要保证一个半圆的弧度，只有这样才能出效果。






参考影片：《深入敌后》（Behind Enemy Lines），导演约翰·摩尔（John Moore），二十世纪福斯家庭娱乐，2001年出品。
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5.5　围绕角色拍摄

有时，演员会和摄影机同时移动，如果移动得合理的话，就能让观众觉得演员做了个重大的决定。摄像界有句话叫：不管思想多深刻，没行动，再好的戏也出不来。这是因为，要想在镜头前直接表现出心理活动是很难的，演员必须学会把心理活动外现出来，变成实实在在的行动，这也是很考验演技的地方。

下图参考影片是《指环王》的片段，演员伊利亚·伍德面部的表情已经很到位地告诉了我们：佛罗多做了一个重大的决定。但是，为了更清楚地表现他的决心，我们就必须看着他起程，这就需要摄影机的配合。当演员向前走的时候，摄影机要迎着他推进、摇拍，直到超过演员，随后摄影机再调过头来。在这个过程中，观众先是看到演员近处的特写，随后看到他走向了一片开阔的场地。这就清楚地告诉以观众，他做了一个重大的决定，他要起程了。

当摄影机超过演员之后，还要调头一直向后退，与演员做相反方向运动，把视野拉宽，拍出演员正在融入新环境的感觉。

拍摄时摄影机可手持，也可以使用摄影车，关键是时间要把握好。如果演员已经停下来了摄影机还在后退，观众就会发现摄影机的存在，这种情况是万万不能出现的。拍摄这样的镜头对演员的演技要求很高，所以正式拍摄之前摄影师一定要多练习几遍，否则正式拍摄时，如果连续几次都不成功，演员会很累。






参考影片：《指环王-护戒使者》（The Lord of Rings: The Fellowship of the Ring），导演彼得·杰克逊（Peter Jackson），路德秀家庭娱乐，2001年出品。
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5.6　人机同时转向

在这个拍摄技巧中，演员和摄影机同时改变方向，这样就能表现出演员迎接挑战的决心。通常的情节是这样的：演员先是正在逃跑，跑着跑着突然转过身来，决定面对困难。下图参考影片是电影《锅盖头》中的场景，电影中主人公并不是因为害怕而逃跑的，他只是想找个更好的射击位置。当然，在你自己的电影中，可以先让演员吓得飞奔，然后突然转过身来决定跟敌人拼了。

要拍好这个镜头，演员首先要迎着摄影机跑过去，超过摄影机之后，转过身向后看。在演员跑的同时，摄影机也要向着演员运动，当演员转身的时候，摄影机也要调过头来。演员和摄影机同时相向运动能制造出很强的动感，但当演员转身停下时，一切又静止了。一动一静，戏剧性很强。

拍摄的时候，摄影机置于演员对面，可以稍偏一个角度，也可以正对着演员，直接拍他的眼睛。要想拍出好的效果，在拍到最后的时候，摄影机必须离演员很近，这时候你无须拍摄演员面对的危险（因为在此之前，观众已经知道危险是什么了），你要做的只是拍摄演员的反应，让观众知道他正准备迎接挑战。

你可以使用摄影车，也可以手持拍摄，摄影机的运动轨迹必须视演员而定。要想效果好，事先要做好铺垫，最好先拍摄一段平淡的画面，摄影机几乎不需要移动，然后突然切换到这样的拍摄手法，强烈的动感会让观众深刻地感受到危险近在咫尺。






参考影片：《锅盖头》（Jarhead），导演萨姆·门德斯（Sam Mendes），环球影业家庭娱乐，2005年出品。
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5.7　无法逃脱

要拍出既有动感又有趣的跟踪镜头，是需要一些技巧的。在电影《十三岁》中，剧中角色拼命想摆脱妈妈，但她妈妈一直在后面紧跟着她。这个场景很具戏剧性，因为演员很明显想要逃开，但却怎么也逃不开。

一开始，当演员还在对话时，镜头相对而言还是静止的，但当演员转身愤愤地走开时，镜头就跟着她一起后退了。在演员行走的过程中，摄影机始终与她保持相对距离不变。这样的镜头会让人觉得演员想要把摄影机推开，观众会觉得自己也挡着演员的路，所以他们会有紧张感。只要采用这种拍摄方法，观众就一定能感受到演员的痛苦。

与此同时，另一名演员在第一位演员身后紧紧跟着，同样也保持相对距离不变，这也就加深了甩不掉的感觉。观众可能会看不清后一位演员的样子，但这无所谓，只要她露出一点轮廓就够让人紧张的了。

拍摄的时候，先拍对话的情景，但记住一定要留足后退的位置。演员刚开始走过来的时候，摄影机不要动，等她走到摄影机跟前再进行后退拉摄，这样就能拍出演员想要推开摄影机的感觉。

在很多后退拉摄的镜头里，演员是从一个走廊走到了另一个走廊，但是，如果你想要拍出这种想逃却逃不开的感觉，那最好只选择一个走廊，走简单的路线。

要结束这个镜头也有很多种方法，你可以让演员走进旁边的房间，或者让他超过摄影机，这样就会暗示：演员终于做出了重要的行动。






参考影片：《十三岁》（Thirteen），导演凯瑟琳·哈德维克（Catherine Hardwicke），二十世纪福斯家庭娱乐，2003年出品。
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5.8　突出静态

某些时候，你需要演员陷入某种困境，在这个时候，你必须学会用周围的环境制造出一个牢笼。你要学会动中取静的技法，在画面中，主角是静止的，而他身边的世界则飞速地运动。

要想拍出好的效果，演员必须死盯摄影机后面的某处。你可以补一个镜头，告诉观众他在看什么，但是接下来我们拍出的一整套镜头在后期剪辑中最好不要剪断。

拍摄时，镜头要向演员推近，并保证他身边不断有人穿梭而过。画面中演员是对上焦的，所以他是清晰的，而其他所有人都是虚化的。演员要一直试图透过人群看到前方的景象，镜头不断推近，使这种困境越来越明显。

摄影机的位置要正对演员，而且演员身后最好有面墙或者别的什么，总之要能占满整个背景，不能留下其他空间。注意要使用长焦镜头，这样才能把前景和背景都虚化掉。

刚开始拍时，摄像车要向前推摄，此时演员的目光要看着摄影机后面某处，仿佛想要穿透人群。演员身边经过的人不要太多，否则会挡了演员的镜头，并且要尽可能避免两个人交叉从镜头前走过的情况，那样也会抢镜。

演员目光的焦点要离摄影机很近，要几乎就看着镜头，这样观众才能感觉到他目光中透出来的紧迫感。






参考影片：《奥涅金》（Onegin），导演玛莎·范恩斯（Martha Fiennes），塞壬娱乐公司，1999年出品。
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5.9　运用移动道具

心理斗争的戏很吸引人：主角很想做一件事，却怎么也下不了决心。我们可以清楚地看到主角内心的矛盾冲突，也为他最后一刻的放弃叹息不已。内心戏很不好拍，所以我们需要运用一些移动的道具，以此表现主角放弃的过程。

一开始你要给演员一个大大的特写，然后演员要转过身去，与此同时镜头中要有一个物体穿过，这是一个镜头。另一个镜头要从反方向拍，这一次构图要宽松一些，这样观众就能看到她身后有一个物体从一边移到了另一边。两个镜头结合的效果很奇妙，仿佛是演员身后的物体推了演员一把，把她转了过来，让她最终决定放弃。

在《天使爱美丽》中，演员身后移动的物体是一堆箱子（如下图参考影片所示）。当然，在你的电影中，它也可以是一辆车或者是别的什么。关键在于，这个物体要足够大，但又要便于移动，这样才能配合拍摄的时间。

拍摄的时候，摄影机与头同高，用长焦镜头先拍一个特写，演员此时正凝视着她的目标。当她决定放弃的时候，她身后的物体就要开始向一侧移动，同时演员转过身去。

第二个镜头从反方向拍，这一次用焦距稍短些的镜头，摄影机离演员也要稍微靠近一些，镜头中她身后的物体正好经过。拍摄这两个镜头，最关键的是要把握好时间。在两个镜头中，演员转身的那一刻，所有东西的位置一定要保持一致，不然剪辑起来麻烦就大了。






参考影片：《天使爱美丽》（Amelie），导演让·皮埃尔·热内（Jean-Pierre Jeunet），贝克尔家庭娱乐，2001年出品。
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第六章　现身和发现

[image: alt]





6.1　利用镜面门

拍摄时，好导演一般都尽可能保持镜头连贯又干脆，不会依赖太多的剪辑。连贯的镜头会让观众有想看的欲望，视觉效果也更强烈。同时，连贯镜头叙事也更清楚，能让观众很快明白到底是怎么一回事。

在下图参考影片的例子中，导演就巧妙地使用了一扇镜面门，一个镜头同时表现了两个空间。首先，我们看到一对夫妇出现在门口，其中一个离门很近。当他们关上门的时候，我们就会发现镜中出现另一个人的影像，正在门外望着他们。这样拍，就比另外再切一个镜头的效果好很多，而且也能把剧情交代得很清楚——门外有人在窥视这对夫妇。

这样拍摄还有一个好处，两个空间可以使用不同的光照条件，而且还不会让观众感到困惑。如果你先拍了那对夫妇，然后再把镜头切到窥视者的话，你就必须保证两次拍摄的光照条件一样，不然观众肯定会有疑惑。但如果采取这样的技法，一次拍摄两个空间，那就不用保证光照条件相同了，并且，不同的光线反而能产生理想的效果。

拍摄的时候，摄影机要放在窥视者的身后，正对门厅。使用长焦镜头，但也要确保门框能拍进去。演员要自然地关上门，这时窥视者的出现就会让观众吓一大跳。

为了照顾到两个空间，窥视者的位置可能不能正对着门，但是一定要确保他的目光是望着门里面的，绝对不能简单直视，否则观众肯定会发现演员眼神不对劲，这镜头就没效果了。






参考影片：《少数派报告》（Minority Report），导演史蒂芬·斯皮尔伯格（Steven Spielberg），二十世纪福斯家庭娱乐，2002年出品。
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6.2　拉开帷幕

在同一个场景中，你也可以让观众看到新的东西——只要在它出现之前把它藏好就行了。比如说，你想拍一个重要角色的回归，你就可以采用这种方法。在下图参考影片中，重要人物先是藏在其他人之后，随着其他人纷纷走开，重要人物就现身了。

总之，只要有关系重大的人或者事物出现，你就可以考虑用这个技法。虽然拍摄方法看起来很简单，但是要想拍好，还是要精心计划一下的。

在开始的镜头中，最好能显出隐藏角色的一丝迹象，或者让他在背景中若隐若现。如果你把背景拍得很清晰，最后他的现身就会显得很滑稽，所以背景一定要处理得很模糊，最好能有东西挡着。

拍摄的时候，先采用过肩镜头，演员之间要有合适的空隙，这样就能拍到他们身后的背景。在摄影机一旁的那名演员就是接下来发现隐藏角色的人，我们采用其主观视角拍摄，所以拍摄时要保证从其角度看过去，是看不到隐藏角色的。

当隐藏角色现身的时候，让先前挡住他的演员向后退去，或者走到一边，同时摄影机向前推。这时，发现隐藏角色的演员就从画面左侧中消失了，被发现者最终得以放大，现身。

形象一点说，这种方法叫做“拉开帷幕”。因为镜头的效果就像是拉开幕布一样：一个演员向右走开，向后退去，其他演员向左散开，消失。整个效果就是剧院开场时拉开序幕的一瞬间，充满了戏剧感。






参考影片：《人工智能》（Artificial Intelligence），导演史蒂芬·斯皮尔伯格（Steven Spielberg），华纳家庭娱乐，2001年出品。
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6.3　鹤立鸡群

如果你想要观众在人群中发现亮点，你就需要掌握好采光，准确对焦。这两点要是做不到位的话，再著名的演员也会淹没在人群之中。

使用长焦镜头，因为长焦镜头对焦的范围小，这样在拍摄时，只有主角是对上焦的，其他人都是虚化的。观众的目光总是会被明亮、清晰的物体吸引，所以主角一定要比周围的环境亮。做到这两点，就能凸显出主角了。

拍摄的时候，摄影机要尽量远离演员，使用长焦镜头制造主体清晰、背景虚化的效果。如果你想运用自然光，那就找一个比较幽暗的地方，正好有一束阳光照射下来，照到主角身上。如果你是用灯光的，那么给主角打的光要比其他人强。

还有一个技巧，你可以让大部分的人都背对着摄影机走，而主角一定要迎着镜头走。如果镜头里人脸还是太多，你可以让其他演员头低一点，或者往旁边看一点，但主角要几乎直视镜头。这样，就有了鹤立鸡群的感觉。






参考影片：《迷失东京》（Lost in Translation），导演索菲亚·科波拉（Sofia Coppola），环球影业家庭娱乐，2003年出品。
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6.4　走出阴影

有时候由于情节有了重大的进展，你会需要主角再次出下场，这次出场一定要有戏剧性。

人人都知道，主角的首次登场是很重要的，所以不论是演员还是导演都会费尽心思拍好这一幕。到影片的后来，情节会有重大的变化，这时你就需要让主角再次出场，并告诉观众，这是意义重大的一刻。

在下图参考影片的例子中，我们先是看到主角的轮廓和他发顶的光，当他走出阴影之后，我们才看清了他的脸。对于观众来说，这不算什么新发现，当他们看到演员轮廓的时候，他们就知道他是谁了。让观众知道阴影中的人是谁很重要。如果主角完全隐藏在阴影之中，观众的注意力可能就会集中到猜测阴影中的人是谁了，但是现在既然观众已经知道他是谁了，那他们一定想看清楚他的脸，并想着：“发生了什么事？他怎么样了？接下来他准备怎么办呢？”

这种拍摄技法最好不要用在片段的开头，而应该用在片段中间，这样才能表现出戏剧效果。当主角正面临一个重大转变时，这种方法拍出来的效果最好。

拍摄的时候，摄影机要低至地面，向上仰拍演员。采光的方式可以有很多种，但原则是要让观众看清演员的轮廓，知道他是谁。随后演员走出阴影，摄影机向上扬一点，但位置要保持不动，这样观众才会觉得演员走进了一个新的场景。不要采用后退拉摄，否则演员仅仅会像是经过而已，不会有登场的感觉。






参考影片：《人工智能》（Artificial Intelligence），导演史蒂芬·斯皮尔伯格（Steven Spielberg），华纳家庭娱乐，2001年出品。
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6.5　慢速呈现

电影中，你经常需要向观众展示主角刚看到了什么。要做到这一点方法很多，最简单的就是切一个镜头，直接呈现。但有时候，为了剧情需要，你需要多花几秒钟拍摄一些主角的表现，然后再让观众知道他在看什么。与简单的切镜头相比，这种慢速呈现的效果要好很多。

在下图参考影片的例子中，摄影机开始时是随着演员一起移动的，当她最终看到了街对面的混乱场景时，摄影机几乎停了下来。接着，女主角经过摄影机，摄影机即追随女主角摇拍，并微微向后退了一、两步，从近景拉到中景，最后以一个过肩镜头结尾，镜头中女主角正看着一群人在挤公交车。

这样的技巧没有切镜头，画面叙事很清晰。通过镜头，我们也能感觉到，其实挤公交车的群众自己并没有觉得有什么特别，倒是主角对这场骚动很感兴趣。在影片中，这种技巧很适合抓住观众的注意力，呈现新的场景。

这种旋转摇拍要出效果，最好背景中能有人以跟摄影机相反的方向运动。比如，在这个场景中，导演就让一群混乱的群众从主角身边经过。这样拍就暗示着主角进入了一个陌生的环境，观众也会好奇究竟主角看到了什么。

拍摄时，摄影机大约与头同高或是略高于头，演员以正常步速行走，摄影机跟着演员倒退着拍摄。然后，当演员经过摄影机的时候，摄影机后退的速度要慢下来，并追随着演员摇拍。最后，摄影机可以位于演员身后，用过肩镜头呈现她所看到的场景。

要拍好这样的镜头，最好使用摄影车和摇臂。不过手持拍摄也有相应的优点，它可以拍出纪录片的感觉，场景呈现时，观众会觉得身临其境。






参考影片：《两生花》（The Double Life of Veronigqe），导演克日什托夫·基耶斯洛夫斯基（Krzysztof Kieslowski），人造眼公司，1991年出品。
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6.6　平行拍摄

当演员发现了新事物时，一定要让观众看到她的反应。这时你可以采用平行拍摄的技巧。用这种方法拍摄，我们可以看到演员在场景中穿梭，但整个过程中她的脸都是清晰可见的。

下图参考影片的例子中，演员向她的右前方走，同时对面的摄影机也向它的右前方移动。摄影机在移动的同时跟着演员摇拍，保证演员在画面中的位置不变。这样拍的效果就是，演员看起来是几乎是静止的，但她身后的背景在飞速的变幻。

在这个场景中，导演用两个焦距不同的长焦镜头分别拍摄了同一场景，最后进行了跳接处理。在两次拍摄中，只要摄影机移动的速度和演员在画面中的位置都保持一致，最后的剪辑就是轻而易举的事。

拍摄的时候，使用长焦镜头。设计情节时要给演员一个走动起来的理由，比如她想找个更好的视角，看清楚发生了什么事。当演员开始走的时候，摄影机在对面做相向的移动，并跟着演员摇拍以保证她在镜头中的位置不变。如果你需要上例场景中的跳接效果，在拍完之后，不妨换一个更长焦的镜头再拍一下。






参考影片：《两生花》（The Double Life of Veronigqe），导演克日什托夫·基耶斯洛夫斯基（Krzysztof Kieslowski），人造眼公司，1991年出品。
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6.7　前进受阻

当演员正在逃跑或者急着要到哪儿去的时候，最好能设计一个情节，让他们突然停止。意料之外的东西挡了他们的去路，他们的脸上满是震惊和恐惧。

拍摄的基本手法就是摄影机和演员以相同的速度相向移动。由于是相向移动，相对速度就快了一倍，即使你使用的是长焦镜头，也能拍出快速的感觉和顿停的感觉。相反，如果你使用了太短的镜头，拍出的效果就会太过夸张，所以尽量挑选一个焦距适中的镜头。

在下图参考影片的例子中，摄影机在演员的偏左一点点，这样拍效果很好。你也可以在一开始的时候正对演员拍，边跑边把摄影机向一边偏一点。

拍摄的时候，摄影机要略低于头，这样的角度能制造出一种戏剧性的效果：在演员突然停下来的时候，仿佛一下子没停住要跃过摄影机去。同时，这样的角度能模糊掉背景，从而让观众的注意力集中到演员的脸上。

这个镜头拍完之后，你还需要从演员的视角拍一个主观镜头，或者拍一个过肩镜头，向观众展示他们看到的东西。






参考影片：《终结者3》（Terminator 3：Rise of the Machines），导演乔纳森·莫斯托（Jonathan Mostow），哥伦比亚三星家庭娱乐，2003年出品。
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6.8　目光转移

偶然的相遇总是让人意外，拍摄时最好要能让观众也感受到主角吃惊的心情。在下图参考影片的例子中，我们本以为我们会一直看着主角陷入沉思，但这时镜头转了方向，同主角一起，我们发现远处走来了一个人。

要拍好这样的场景，听到脚步声之后，演员的反应一定要有一个过程。如果他只是简单地抬头看了一下，然后镜头开始向前移动，并展现他看到的东西，那这个效果就有点假。要想拍得真实，当演员听到脚步声时摄影机就要开始移动，演员抬头看的那一刹那，摄影机应该已经就在他的身侧了。

最好的方法是，主角坐着，要出现的人走过来。不管主角坐得是高是矮，摄影机的高度要与他的头齐平。

当主角听到声音的时候，摄影机就要开始向前移动。一开始，镜头看起来只是简单的推摄，不断接近主角，并且保持他的位置不变。差不多拍到一半时，摄影机要开始对着主角摇拍，最终我们会看到谁在向他走来。

拍摄时，注意镜头焦点要在两名演员间转换，并且一定要把握好时间。如果焦点转换得太早，主角就在不该虚化的时候虚化了。如果转换得太晚，走过来的人怎么也看不清，就像做梦一样。正确的做法是，在第二名演员一走进镜头的时候就开始转换焦点，而且变得越快越好。






参考影片：《警界争雄》（Quai des Orfevres），导演奥利维尔·马夏尔（Olivier Marchal），疯人电影公司，2004年出品。
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6.9　目光扫视

要想呈现新的信息，演员的主观视角是再合适不过了。最有戏剧性的一幕是，演员本以为会看见一件东西，但结果却大大出乎意料。在下图参考影片的例子中，演员以为他正在接近一名狙击手，但当他最终到达那里，却发现那其实只是一个人体模型，打扮得像个狙击手而已。

拍摄这样的场景，首先要在观众心里制造一种预期，然后再用镜头打破他们的预想。在这个例子中，尽管广角镜头拍到了人体模型，但观众不会马上反应过来那是一个模型，因为他们以为它是一个真人。当真相大白的时候，预期被打破，观众会跟主角一样惊讶。如果单单使用广角镜头，你就要多拍一会儿，让观众反应过来那是什么——或者，你还可以采用另一种拍摄手法：目光扫视。

拍完远景之后，切到长焦镜头，展现那个假人的细节。在现实中，主角的眼睛是不能调焦的，不可能一下子拉这么近，但这种镜头的用意在于表现主角的注意力，他开始仔细打量这个“人”，他的目光从假人的一头迅速扫视到另一头。这种快速的扫视充满动感，又能全面地展示细节。

拍摄时，摄影机离拍摄的主体要远。要想制造出紧张感受，那你最好从隐蔽的地方拍出去，比如墙上的小洞等。拍摄的过程中，摄影机要保持静止。拍完远景之后，换一个长焦镜头，开始扫视主体，先拍到主体的一边，停一会儿，然后快速摇摄到另一边。






参考影片：《兵临城下》（Enemy at the Gates），导演让·雅克·阿诺德（Jean-Jacques Annaud），路德秀家庭娱乐，2001年出品。
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第七章　惊惧镜头
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7.1　营造紧张气氛

要营造出紧张悬疑的气氛，有一种方法很管用，那就是看着空荡荡的空间，默默等待着将要发生的一切。要想让这样的气氛更浓烈一点，你可以遮挡一会儿视线，让观众什么都看不到。

在下图参考影片的例子中，演员正凝视着空空的走廊，聆听一步步接近的声响。这种等待已经很吓人了，但如果你想要做到更吓人，那在一开始的时候，不要让观众看到空荡荡的走廊，要等到摄影机转到了演员身后，才让观众看到它，这才能让人产生屏息凝神的紧张感。

拍摄的方法很简单，只是摄影车的推摄加摇拍而已。关键还是时间的把握。此外如果你真的在走廊里布置点什么奇怪的东西，反而就不会有效果了。比如说，你在走廊的尽头放了一个外星人，镜头扫过去的时候拍到了，观众就会觉得很没劲，因为他们看到了主角没看到的东西。但是如果走廊里空荡荡的，观众就会跟主角一样觉得不自在。

拍摄的时候，演员要透过门厅凝视走廊或是其他空间。拍摄机要低至地面，这样拍出来的镜头才更紧张。取景时，演员要在画面左侧，摄影机移动的过程中，演员的位置要保持不变。当摄影机停止移动，演员就应该调头逃跑或者迎面走进那个空间。






参考影片：《异形4》（Alien: Resurrection），导演让·皮埃尔·热内（Jean-Pierre Jeunet），二十世纪福斯家庭娱乐，1997年出品。
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7.2　误导的震惊

观众喜欢突然被吓一跳，但如果他们猜出了你的心思，就会觉得很无聊。电影看多了，观众都变得十分精明，普通的小伎俩他们早就习以为常了，要想吓到他们可是件不容易的事。很多导演都失败了，因为他们的手法太简单。比如一个空空的走廊，主角在前面走着，身后也是空荡荡的。看到这里，谁都知道马上会有什么东西从后面扑过来。

还有一种方法也是导演常用的。先让某个微不足道的东西吓观众一下，比如油漆桶倒了下来，当观众刚松了口气时，凶神恶煞的杀人魔突然跳了出来。但这种方法也已经用得太多了，观众早已有了免疫力，一看就能猜到后面会发生什么事，所以这还是吓不到人的。

要想真正吓到观众，你可以使用第二种方法，但一定要精心计划一下。基本的原则是：先制造一点紧张的气氛，然后让观众放松一下，当他们刚松一口气时，马上出招吓坏他们。要想让观众放松，可以用镜头之外的事物吸引他们的注意力。下图参考影片的例子来自电影《少数派报告》，影片中汤姆·克鲁斯凝望着水池，观众此时的心情是紧张的，他们以为会发生什么吓人的事情。但这时，汤姆·克鲁斯突然抬起头来，对着镜头外的人说了一句什么，观众的注意力就被吸引了过去，当他们正在猜测阿汤哥在跟谁讲话时，水池里的预言者突然一跃而出，抓住了阿汤哥。看到这儿，观众肯定吓出了一身冷汗。

拍摄时，镜头中最好只留主角一个人。你可以拍近景，因为如果离主角太远了，观众就不会那么紧张了。

然后，让主角抬起头来，望着摄影机后面的某处，这样观众的注意力就会被吸引过去，他们会想，他在跟谁说话呢？他要说什么呢？只要观众的注意力一转移，你就肯定能吓他们一大跳。当另一名演员（也可以是怪兽）蹦出来时，记得拍一个特写，你可以选一个刁钻的角度，让观众跟主角一起吓得跳起来。

当然，故事的情节也要设计好，不要只用一些奇怪的声音吸引观众的注意力，一定要给主角抬头的理由。在《少数派报告》中，克鲁斯所扮演的角色需要问镜头之外的人一些问题，所以他要抬起头来，这种表演顺理成章。千万不要为了转移观众的注意力而生硬地设计一些情节。因为情节越是合理，最终吓人的效果就越强烈。






参考影片：《少数派报告》（Minority Report），导演史蒂芬·斯皮尔伯格（Steven Spielberg），二十世纪福斯家庭娱乐，2002年出品。
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7.3　吓人的角色

一个被逼到绝境的坏蛋往往比怪兽更可怕。好的剧本、出色的演技固然重要，但如果能加上巧妙的镜头设计，效果就更完美了。基本的原则很简单，在整个过程中，要保证演员的眼睛在画面中的位置不变。

下图参考影片中的片段是由导演库布里克用4:3的比例拍摄的，后来通过剪裁变成了宽屏电影。但不管屏幕的长宽比如何，观众看到的效果都是一样的，因为不管杰克·尼科尔森怎么运动，他的眼睛始终都在屏幕的同一个位置上。不但每一个单独的镜头做到了这一点，甚至在同一场景的其他镜头中，他眼睛的位置还是不变的。更为吓人的是，剧中惊恐的受害者也出现在面面的同一个位置。要保证这样的位置，你只能让演员位于画面的中央。你可做一些“跳接”处理，这样效果更好。用不用过肩镜头都无所谓。

拍摄时，摄影机的位置取决于剧情的需要，但无论如何也要保持演员眼睛的位置不变。演员的动作要尽量少，不然摄影机会跟不上。要制造恐慌感，就要让一名演员向后退，另一个紧紧相逼。但就像库里克所拍的那样，演员倒不一定要走直线，也不一定要在一个水平面上。






参考影片：《闪灵》（The Shining），导演斯坦利·库布里克（Stanley Kubrick），华纳家庭娱乐，1980年出品。
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7.4　恐惧之地

恐怖的人、怪兽，突如其来的爆炸，这是恐怖电影惯用的手法，但实际上，比这种更吓人的其实是某些地点，利用好这些地点，就能突出主角的恐惧心情。事实上，没有什么人会真正害怕一个地方，我们所害怕的，是那个地方可能出现的东西。想象一下，你望着空荡荡的空间，心怦怦直跳，够吓人的吧。如果你能在电影中拍出这样的场景，观众肯定很害怕，并且会让他们怕得久久难以释怀。

拍摄这样的场景，关键是要摆好演员的位置。这样的场景既需要一个开放的空间，又需要制造出恐惧感，还是有一定难度的。要解决好这个矛盾，你可以让演员靠在墙上，这样，墙仿佛就成了她的靠山，成了她心理的防线。同时演员身后要有一条长长的走廊。这样的角度要比从正面拍演员有效得多。

演员朝前方张望着，目光落在镜头之后，此时观众一定会想知道她在看什么。然后镜头切换，前方空空如也，这时观众就会感到很害怕，他们害怕这种未知的恐惧。

拍摄的时候，演员要靠墙站，或者靠着其他类似的物体。摄影机也要尽量靠着墙。取景时演员要在镜头的一侧，另一侧是她身后黑暗的空间，然后调转摄影机，拍摄演员望着的空无一物的空间。不要从演员身后拍摄，因为我们采用的是主观镜头，摄影机就是演员的眼睛，画面中就不能再有演员出现了。






参考影片：《黑夜传说》（Underworld），导演仑·怀斯曼（Len Wiseman），哥伦比亚三星家庭娱乐，2003年出品。
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7.5　空旷空间

当演员走在一个空旷的地方行走时，有很多种方法可以营造出恐怖的气氛。有时候，方向的改变就意味着走进了未知的恐惧。在下图参考影片的例子中有一条路，当演员离开路时，会显得尤为恐惧，但如果没有路，这种方法也是适用的。

这个镜头一开始，演员走在空旷的道路上，由于灯光效果很出色，这个场景看起来就很恐怖。很大一部分的空间是没有打到灯光的，神秘的黑暗会勾起观众的想象。随后演员走下了小道，摄影机也跟着推了过去，此时观众就会觉得自己也跟着从光明走进了黑暗。如果是在白天拍，观众也会觉得自己是从平常的地方走进了未知的恐惧之中。这种方法效果非常强烈，所以只有真正需要演员进入一个未知的世界时才可以使用。

拍摄时，摄影机正对着演员。一开始，演员要正对着摄影机走。当他们离摄影机比较近了，再让他们转变方向（有路，就走到路外，没有路，就换个方向），同时摄影机也要跟拍过去。摄影机移动的速度要比演员慢一些，好让演员走着走着就走出镜头的范围。

跟拍开始的时间要掌握好，只有当演员转变方向的时候才能开始跟拍。尽管这样拍会让观众觉得变化得很突然，但这正是我们想要的效果。如果从一开始你就开始移动摄影机，那观众就不会感受到突然的改变。所以，开始时保持摄影机静止不动，演员改变方向了再跟拍过去。还有要注意一点，一定要让演员最终走出镜头，这样才能表现他们是走进了一个未知的世界。






参考影片：《美国狼人在伦敦》（An American Werewolf in London），导演约翰·兰迪斯（John Landis），环球影业家庭娱乐，1981年出品。
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7.6　视觉惊吓

有一种方法可以吓到观众，那就是在本来什么都没有的地方突然出现一个人。比如，在下图参考影片的例子中，克莱尔·丹尼斯正在手忙脚乱地启动汽车，此时我们可以看到车外空荡荡的。钥匙掉了，她弯下腰去捡，当她重新直起身来时，袭击者已经直愣愣地站在窗外了。

要想拍出效果，你首先得让观众相信，这短短的一个镜头里，不会有危险出现。当然，观众知道危险就在眼前，因为主角是一路被人追过来的，你要做的，就是让他们相信危险不会出现得这么快。在下图参考影片所示的场景中，捡钥匙仿佛成了这个镜头主要的情节，但它其实是个障眼法，骗过了观众，最终吓到了他们。

拍摄这样的镜头，最好不要有剪辑，所以一开始你就要让观众看到主角身后虚无的空间，然后拍些情节分散观众的注意力，最后再回到原本无物的空间，此时已经有人出现在那里。要注意，如果你一开始没有向观众交代清楚主角身后是空的，那最后的效果就出不来。比如，在这个场景中，你一开始就拍主角捡地上的钥匙，然后拍到袭击者，观众是不会被吓到的。

拍摄时，一开始的构图要很普通，不要刻意地留出一大片空白来，否则观众就能猜到你的用意。只要隐隐露出一点点空白，让观众能知道主角身后是空的就行。

主角有所动作的时候，摄影机要跟着她动。当然，要给主角一个尽量真实的理由，比如捡掉在地上的东西。当演员回到最初的位置时，摄影机也要回归原位。演员的位置要设计好，可以让主角稍微往后撤一点，保证袭击者能清楚地出现在画面中。






参考影片：《终结者3》（Terminator 3：Rise of the Machines），导演乔纳森·莫斯托（Jonathan Mostow），哥伦比亚三星家庭娱乐，2003年出品。

[image: alt]





7.7　无路可逃

在追逐的场景中，要想制造恐慌感，你可以设计一个情节，让主角们四下寻找出路。不要让演员一直跑个不停，你完全可以让他们停下来，犹豫着应该选哪一条路。在演员尝试各个方向的时候，摄影机也要同时跟拍。

下图参考影片中的场景就成功地使用这了种方法。主角们听到号叫声，便试图从镜头前跑开，但摄影机运动得比他们快，当他们停下来犹豫不决的时候，摄影机已经运动到他们面前。然后，主角们再次从镜头前跑开。尽管演员们每次跑开都朝着不同的方向，但每一次的过程都要用一样的方法拍摄。当然，少了这种不断转身、跑开的过程，你也能制造出紧张感，但有了这样的重复，观众就会知道，主角是肯定跑不掉了。

拍摄时，一开始可以让演员正对着镜头，然后他们就得转身朝着一边跑开。他们跑的时候，摄影机要从他们身后包抄过去，速度要比演员快。效果就好像是摄影机挡着了演员的去路，迫使他们不得不停下来一样。然后演员再次转身，跑向了其他方向。

同样的过程，多拍几遍，后期剪辑时做几次切换，制造出怎么跑也跑不出去的感觉。要知道，袭击者总不现身却又无处不在，这种情况是最让人绝望的。






参考影片：《美国狼人在伦敦》（An American Werewolf in London），导演约翰·兰迪斯（John Landis），环球影业家庭娱乐，1981年出品。

[image: alt]





7.8　出其不意

要制造悬疑，首先得制造假象。如果你能成功地把观众的注意力转移到其他的事物上面，当袭击者出现时，你就能吓他们一跳。要达到这种效果，你首先得让观众相信，袭击者不可能跑这么快，并且你要设计些别的情节来转移观众的注意力。在下图参考影片的例子中，哈里森·福特站在窗台上，观众的注意力就被吸引过去了。观众当然知道袭击者就在窗台后面，但此时，他们担心的是福特会不会从窗台掉下去，反而不会担心袭击者会不会出现。并且，由于一般袭击者是不会从窗户里面出来的，这也就降低了观众的疑虑。最终，当袭击者破窗而出时，观众一定会吓得跳起来。

拍摄时，要选用长焦镜头。看不见的袭击者要比主角离摄影机近，这样当袭击者最终出现的时候才够吓人。另外，长焦镜头缩短了空间感，观众会觉得这么一点儿的空间里不可能出现什么意外的东西，如此一来，最终的那一刻更显得尤为惊恐。

袭击的时机依然很重要。当主角有所行动的时候，袭击者就应该出现了。比如在这个例子里，哈里森·福特到达窗台的时候，屋里便同时传来的脚步声。总之，前面的假象制造得越好，最终惊悚的效果就越强烈。






参考影片：《银翼杀手》（Blade Runner），导演雷德利·斯科特（Ridley Scott），华纳家庭娱乐，1982年出品。
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7.9　窗外的脸

窗外惊现一张脸，这是人类最害怕的事情之一。问题是，在电影中我们看过太多窗外的脸了，只要我们看到空空的、黑洞洞的窗户，我们就条件反射般地知道那儿一定会出现一张脸。所以，要想用窗外的脸吓到人，你还是需要先分散观众的注意力。

要想成功，秘诀就是让演员同时做两件事情。比如在右边的例子中，演员一边顾及着门，一边又要摆弄水龙头，但她的手不够长，不可能一下子够到两边。当演员在门和水龙头间纠结不清时，观众的注意力就全被她吸引了，他们会边看边猜测演员到底能不能成功，从而不去注意那扇黑黑的窗户。就算观众知道那儿会出现一张脸，但此时此刻，他们还是忘记了。

更妙的是，要拍摄演员在门和水龙头之前纠结的场景，摄影机就得跟着她运动，这样，窗户就会不时跑出镜头的范围。当镜头再次拍出窗户时，那里就出现了一张脸。

拍摄的时候，你可以使用三脚架。摄影机不需要太大的动作，只要跟着演员摇拍就行了。关键是情节要设计好，要让演员有事必须处置。这两件事一定都要非常紧急，一件也不能放松，这样观众的注意就会被吸引过去，从而忘记那扇恐怖的窗户。






参考影片：《黑色星期五2》（Friday the 13th Part II），导演史蒂夫·迈纳（Steve Miner），派拉蒙家庭娱乐，1981年出品。
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第八章　引导注意力
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8.1　线索物

如果不加剪辑，你能用一个连续的镜头表现从一处到另一处的运动过程吗？前提是这样的过渡要自然、流畅。对很多导演来说，简单的过渡是很容易的，只要剪辑一下就行了，或者从一个演员摇拍到另一个演员也可以。但是如果你能多加一点设计，就能用演员的表演带动摄影机的移动，一切会显得很合理，整个过程就会如行云流水般美妙。

在下图参考影片的例子中，一张无关紧要的纸就成功地给了摄影机一个移动的理由。第一名演员把一张纸给了第二名演员，然后第二名演员又把它给了第三人。当然，这张纸并不是一点用都没有的，但它确实不是这个场景要表现的中心思想。它最大的作用在于给了摄影机一个理由，让摄影机能自然地从场景的右边运动到左边。只要设计得好，这样拍摄出来的效果会比简单地切镜头或是机械地摇拍好很多。

在这个例子中，场景左边和右边的两个人是有交流的，他们在咖啡厅隔得很远进行谈话。一张纸的传递就把这两个人结合在了一起。当然，即使同一个地点的两个场景是无关的，你也可以运用这个技术在它们之间过渡。

拍摄的时候，找准摄影机的位置，要保证只需摇拍就能拍到全景。当然，如果你想拍得复杂点，你也可以采用跟拍，但大多数时候摇拍的效果就很好了。至于应该怎样取景，怎样设计开始和结束的情节，这些都没有什么固定的模式。只有一个注意点，那就是每一个小的交流或是对话都要足够完整。演员的走动要简洁，不要太长，不然会分散观众的注意力。要知道，演员只是要换个位置而已，不能跟走秀一样。






参考影片：《欲望小镇》（State and Main），导演戴维·麦米特（David Mamet），二十世纪福斯家庭娱乐，2000年出品。
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8.2　人物交替

在忙乱的场景中，总有好几件事同时发生，只要稍微移动一下摄影机，你就可以成功地在主要的事件之间转换，并且使用这种拍摄技巧，根本不需要后期剪辑。尽管最近几年，人们越来越依赖后期的剪辑来表现快速变换的场景，但你完全不用赶这个潮流，无须剪辑，你也能拍出一样出色的效果。你要做的，就是让观众看到，在同一个镜头中，好多事情正在一起进行，同时这样的画面也能增强紧迫感和戏剧性。

要想拍出这样的效果，演员必须一直在屋子里走动。作为导演，你要给足演员移动的理由，比如说，他们必须去拿一份文件。千万不要让演员没事乱逛（当然，如果电影中的角色本身就有无事乱逛的嗜好，那就无所谓了）。在下图参考影片的例子中，詹姆斯·伍兹精神饱满地穿过了人群，他的这种精神头也暗示着他一定会成为整个场景的主角。

拍摄时，摄影机的移动很简单，只要后退拉摄就行了，关键是时间要跟演员配合好。在这个例子中，朱迪·福斯特向摄影机走过来，此时摄影机就应该向后退，给她留下行走的空间。同时，詹姆斯·伍兹也获得了足够的空间走进镜头，最终成为画面的焦点。

这样拍，观众不会感觉到摄影机的移动，他们只会觉得自己身旁先是一名演员，后又来了另一名演员，一切都很忙乱。






参考影片：《超时空接触》（Contact），导演罗伯特·泽米吉斯（Robert Zemeckis），华纳家庭娱乐，1997年出品。
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8.3　掉头

在电影中，空间感是很重要的，你需要向观众交代清楚，主角身处怎样的空间之中。要让观众有这样的空间感，光摇拍一个全景是力度不够的，你需要让演员的运动带动摄影机移动，以此向观众展示整个空间的景象。当然，观众并不能看到所有的东西，比如他们不可能看到摄影机后的工作人员，但由于摄影机掉过一次头，观众能看到前后两个方向，他们就会觉得自己已经看到了一切。

当演员朝着摄影机走来的时候，你可以跟着他们摇拍，但光用这种方法是拍不出动感的效果的。要想拍得好，你必须让摄影机跟演员一起运动，当演员走过来时摄影机要向后退，并且你要让其中一名演员走得比另一名快。速度快的演员要跑着从摄影机前经过，这时你就跟着她摇拍，一直等到她停下来。当然，你要给她一个突然跑起来的理由，不要为了运用这种拍摄技巧而硬生生地逼着她跑。

一开始的时候，最好让跑起来的演员走在另一名演员身后，这样她跑起来才更快更突然。另外，不要让她直着往前跑，要让她从另一名演员面前超过去，这样演员会离摄影机更近，也就更有速度感。用这种方法拍摄，观众很难注意到摄影机的运动，这也正是你的目的所在，你要让观众跟着演员一起进入一个辽阔的世界，完全忽略摄影机的存在。

拍摄的时候，如果你愿意，你也可以让几个人一起跑。但让一个人跑也有好处，就是她跑过摄影机后可以回头看，这样观众就能看到她的脸，要知道，脸总是比后背吸引人的嘛。






参考影片：《美丽心灵的永恒阳光》（Eternal Sunshine of the Spotless Mind），导演米歇尔·甘德瑞（Michel Gondry），路德秀家庭娱乐，2004年出品。
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8.4　反射

大导演史蒂芬·斯皮尔伯格十分善于利用反射拍出好镜头，他的反射可谓运用得出神入化，简直就是一块招牌。显然，利用好反射是有很多好处的。反射可以让你把两个空间的场景巧妙地融入到一个镜头之中。比如，在下图参考影片的例子中，我们可以看到艾琳·雅各布看到唱诗班的反应，同时唱诗班也通过反射呈现在镜头中。这样拍，画面就比再切一个主观镜头更含蓄，更流畅。

你可以让演员望着镜头外某处出神，这样观众的注意力就会转移到背景上去，而背景中所反射的正是演员看到的情景。

拍摄时，反射面越大，摄影机就越好控制。注意，要让演员真正看着反射的来源。虽然在电影中，很多情况下演员的目光会故意看着错误的位置，但在这种有反射的镜头中，如果演员看得不是地方，观众就能感觉出哪里不对劲。

反射可以是静止的，比如图中的这个例子，但反射也可以是动态的，用来表现突然出现的某样事物。比如，当一个人破门而入的时候，你可以利用反射同时拍到他的动作和其他人的反应。要利用好反射，镜头的选择是关键也是难点。如果你选择了过于广角的镜头，反射的影像就会显得太远。但是如果你选择了长焦镜头，反射的影像又会被虚化掉，而要拍清反射的物体，你就得对焦到背景，这样前景又会虚化掉。要解决这个矛盾，当某个人突然出现时，你就要重新拍一个特写，并在后期剪辑时切换一下镜头。因为如果不这样做的话，你就得不停地在背景和前景间转换焦点，观众就会犯迷糊，不可能集中注意力。

除了镜子，反射面还可以有很多种选择。比如，你可以利用光洁的桌面、墙面或者其他一切反光的物体。要想训练掌握这种方法，不妨去看一下斯皮尔伯格的电影《人工智能》，看看大师是怎样用一个镜头拍两件事情的。






参考影片：《两生花》（The Double Life of Veronigqe），导演克日什托夫·基耶斯洛夫斯基（Krzysztof Kieslowski），人造眼公司，1991年出品。
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8.5　停下脚步

在电影中，你经常会需要拍摄演员收到一件东西后的表现，比如说，收到一封信的反应。如果演员收到东西后停了下来，那可见这件东西确实是发挥作用了。

拍摄这样的镜头时，摄影机并不需要一上来就跟着演员拍的，但镜头结束时一定要是主角的特写。特写镜头有一种神奇的吸引力，仿佛主角注定会收到神秘的物体，逃也逃不掉。镜头开始时，其他演员可以跑来跑去，但最终一定要以主角的特写结尾。

在下图参考影片的例子中，一开始，一群孩子朝着校车跑去，摄影机在后面跟拍。当镜头中出现到校车和一位拿着信的母亲时，摄影机还是以一样的速度移动，尽管这时孩子们已经加速了。摄影机继续向前运动，超过那位母亲，而后，跑在前面的女儿突然转过身跑回来。当摄影机离女儿很近的时候，它就可以停下来了。以上就是演员和摄影机的运动路线。

拍摄前要好好计划一下，不论一开始摄影机和演员的位置是怎样的，到最后主角和摄影机一定要碰面。时间要把握好，演员和摄影机要能同时停下来，或者演员稍微停得早一些也行。

拍摄时有一个要点，那就是演员一开始需要忽视那封信，这样她才能向前跑得更远，如果她一看到信就停下来了，整个镜头就会效果全无。这个镜头要拍好了，会有一种很神秘的力量，仿佛在那一刻，神秘的物体把一切都吸引了过去，其中也包括摄影机。






参考影片：《白色夹竹桃》（White Oleander），导演彼特·克斯明斯基（Peter Kosminsky），玛格纳太平洋公司，2002年出品。
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8.6　夺目色彩

要想吸引观众的注意力，有时候要靠摄影机的运动，有时候只要突出的色彩就行了。比如，在下图参考影片的例子中，金·凯瑞身后隐约有一个人影出现。导演想达到这样的效果：当人影出现时，观众就能认出她是谁，所以导演让那名演员穿了件醒目的橙色夹克。

当然，不是所有的场景里都要用鲜艳的橙色的，如果角色不适合橙色，就换别的颜色，只要跟背景有强烈的对比就行。在下图参考影片的场景中，除了那件衣服，画面一切都是蓝色的，这样对比就非常强烈。整个画面，除了大片的蓝和那一点橙之外，别无其他杂色。当凯特·温斯莱特出现在金·凯瑞身后时，观众立刻就猜出了她是谁，因为凯特曾经穿着那件橙色外套在电影中出现过，观众一看到那熟悉的橙色就能想起她。如果凯特一直穿一件没什么特色的衣服的话，她在背景中就不可能显得那么突出。

这样的镜头要出效果，背景中的角色这时出现一定要有重要的意义。所以不要让观众猜太久，背景中的演员一出现，他们就应该知道他是谁。

你可以选用长焦镜头，要离前景中的演员近一些，让背景虚化掉。潜意识里，观众知道这样的场景肯定是前景清晰背景模糊的，但背景中出现的鲜亮的颜色又吸引了他们的注意力，在这之后，前景中的演员开始注意到他身后的人，并对此做出反应。






参考影片：《美丽心灵的永恒阳光》（Eternal Sunshine of the Spotless Mind），导演米歇尔·甘德瑞（Michel Gondry），路德秀家庭娱乐，2004年出品。

[image: alt]





8.7　变换演员位置

当演员争吵或是讨论重要问题的时候，他们是不可能站在原地不动的。此时，你需要引导观众的注意力，让观众知道不同的时间是谁占据了主动权。

当拍摄这种争执的场面时，演员会有走动的冲动，事实上这种走动的效果也很好。现实生活中，一对争吵的人常常会相对着转圈圈，不停地踱步。你要做的就是表现出这种动态的效果，同时也要保证演员一直在镜头范围之内。此时，你可以选用广角镜头，这样相机不用移动就能拍出很好的效果。

拍摄时，摄影机位置不变，但演员的位置一直在变。使用这种方法，你就能很容易地拍摄出演员的动态和心中感情的变化。

要注意的是，演员虽然一直在走动，但当一名演员拼命在说的时候，你要保证他是对着镜头说的。然后，争论双方要在不知不觉中换个位置，这样当第二名演员开始反驳的时候，她也是正对着镜头的。

拍摄这样的镜头也有一个问题，那就是不管怎么拍，总有一个人是背对着摄影机的。所以，你需要让那个背对着的人不停地比画，这样他才有存在感。不用拍特写镜头，这样镜头中两个演员都会有精彩表现。

如果你觉得一个镜头力度不够，你还可以补拍一些细节以供剪辑。细节不一定是脸部表情，也可以是手和脚的动作，这些动作可以帮助剪辑，同时也能表现出争执有多激烈。






参考影片：《心理游戏》（The Game），导演大卫·芬奇（David Fincher），环球影业家庭娱乐，1997年出品。
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第九章　车内场景
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9.1　前座视角拍摄

当今的电影里，几乎每一部都有车内的场景。要想拍得好，你可以大费周折地把整个车进行改装，但那确实有点吃力不讨好，所以大多数人选取了更为简单的方式，最终的效果也很棒，那就是：在车内进行拍摄，通过选取不同的座位获取不同的视角。

简而言之，你可以带着摄影机坐在前排座位上，对着后座拍。此时你要使用长焦镜头，这样你可以拍到后排演员的脸部特写，要知道，就算车内镜头要拍的也是演员，不是车。

要让摄影机保持平稳，也有很多种方法。你可以把它绑在车上，这样它就和车保持相对静止了；你也可以手持摄影机，让自己的身体吸收车的震动。不管你用什么方法，请记住要慢慢地开车。只要背景稍稍有点运动，观众就能感觉到车是在向前开的，特别是当你要拍的整个情节都是车中的对话时，你就更没必要开快车。

会拍电影的人都知道，取景的时候，得让演员看着画面中的空白处，这样画面才能平衡，但是当你在车前座拍的时候，画面空白处可能在窗外，而演员不能看着窗外对话，怎样解决这个矛盾呢？比如，下图参考影片的例子中，画面的空白处在左边，但维诺娜·莱德却看着右边，这样画面会有一点不平衡，所以她的手举起来填补了左边的空白。

通过这种方法，你也可以拍摄两名演员在后座对话的情景。你可以给每个人一个特写，并且给两个人一个镜头，拍下他们交流的情况。如果故事的情节要求后座的演员跟司机或者副驾驶说话，那你就需要运用下一节所讲的内容：后座视角拍摄。






参考影片：《移魂女郎》（Girl, Interrupted），导演詹姆士·曼戈尔德（James Mangold），哥伦比亚三星家庭娱乐，1997年出品。
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9.2　后座视角拍摄

后座视角拍摄跟前座视角拍摄正好可以互补，它的拍摄方法跟前座视角拍摄是一样的，你只要把摄影机置于车的后座上，并从那里拍司机或者副驾驶位置的演员就行了。

从下图参考影片的例子中，你可以看到，拍摄这样的镜头难点在于怎样拍清司机的脸。想拍清副驾驶位的演员并非难事，他只要转过身来，面对着摄影机就行。但司机是要开车看路的，他不可能完全转过来，况且很多情况下，这个演员是真的开着这辆车的。

要解决这个问题，你可以让演员四下看看，然后看一下反光镜。拍反光镜的时候要用长焦镜头，这样你才能拍清楚演员的眼神。拍镜中画面时对焦会比较困难，对的时候一定要仔细。

使用这样的镜头时，最好能让主要演员都坐在后座，司机是小配角（如果司机是个重要的角色，那你最好从副驾驶位上拍他）。

从后座视角进行拍摄，你就能在副驾驶和后座的角色之间制造出一种轻微的距离感，这在出租车的情景中很常见。副驾驶角色在对话时必须转头或者看反光镜，这就让他显得有些局促不安。






参考影片：《移魂女郎》（Girl, Interrupted），导演詹姆士·曼戈尔德（James Mangold），哥伦比亚三星家庭娱乐，1997年出品。
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9.3　车内对话

想拍好车内对话，却苦于没有复杂的设备？不要紧，简单的方法也能出奇效，那就是：从后座拍摄。

下图参考影片的例子就是车内的对话，我们可以看到，演员在表演时是需要看着对方的，这样我们才能拍清他们的表情。很显然，用这种方法拍摄，副驾驶的镜头肯定比司机多，因为大部分时间里司机要看路。

同样，拍摄时车速也不宜过快，慢慢地开，有一点速度感就够了。另外，要给演员对视的理由，所以这场谈话不能只是随便说说，一定要深刻到有眼神交流才行。

拍摄的时候，不管是拍哪个演员，摄影机都要置于他在车中的斜对面。取景时，驾驶员要偏向画面的左侧，副驾驶位的演员要偏向画面的右侧。

如果车窗打开一点点，确实会对录音不利，但微风吹过头发的感觉，绝对会让画面生动不少。






参考影片：《白色夹竹桃》（White Oleander），导演彼特·克斯明斯基（Peter Kosminsky），玛格纳太平洋公司，2002年出品。
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9.4　车静止时拍摄

很多时候，演员是在静止的车内对话的。因为车是静止不动的，你的拍摄方法就灵活了很多。当然，你依然可以使用前面几节讲的方法，把摄影机拿到车里面去拍，但你也可以选择别的角度。

车外拍摄就是个不错的选择，记得要使用长焦镜头，这样观众的注意力就能集中到演员和他们之间的对话上，而不会因周围的环境分神。

拍摄的时候，摄影机摆在车外，位置如下图参考影片所示。大多数情况下，演员身体要稍向前倾一些，具体的角度还要视车的结构而定。说话时向前倾是专注的表现，这就说明这场对话是很重要的，所以要真正拍有分量的对话时才能用这种拍摄方法。

为了防止玻璃反光，你可以把门开着，或者把车窗摇下来。尽管每辆车的构造不尽相同，但只要开着门或者摇下车窗，你就总能找到一个合适的拍摄角度。

记得要提醒演员动作不要太大，不然就会很容易拍到车门或是车底座，从而分散观众的注意力。演员动作小，镜头就能保持稳定，这样观众就会觉得自己是和演员一起坐在车里的。






参考影片：《杯酒人生》（Sideways），导演亚历山大·佩恩（Alexander Payne），二十世纪福斯家庭娱乐，2004年出品。
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9.5　下车离开

一些过渡的镜头，比如说一个人从车门里走出来，如果拍好了，那会很有力量很吸引人，但如果拍不好，就会十分无聊。尤其是演员进出车门的镜头，更是挑战摄像师的技艺，一旦镜头处理得很平淡，那上下车简直就是浪费时间，绝对不会抓住观众的眼球。假如影片真的需要演员下车的镜头，那你得费尽心机把它变得吸引人些。

有一种方法值得一试，那就是让观众跟演员产生共鸣。拍摄时，镜头要一直与演员身高齐平，并且随着情节的发展，拉到近景。如下图参考影片所示，开始拍摄的时候，摄影机与演员同高。取景时要有分寸，要能让观众看清演员的动作，保持他们的兴趣，当演员站起来的时候，摄影机的高度也要随着她调整。在这个时候，你可以采用长焦镜头拍一个中景特写，剪辑的时候切过去。用这种方法拍摄，观众很容易就能产生共鸣，把自己想象成这个演员。与简单地拿着摄影机等着演员出门相比，这样的镜头看似只做了很小的改动，但效果却是大不一样的。

拍摄时，摄影机与头同高，不需要移位，只需要跟着演员拍就行。拍完之后，换一个焦距长一些的镜头再拍一遍。演员在表演时最好能几乎看着镜头，目光能太散。所以摄影机要摆在她所关注的东西的前面，这样她的目光就能集中在镜头上了。






参考影片：《万能钥匙》（The Skeleton Key），导演伊恩·索夫特雷（Iain Softley），环球影业家庭娱乐，2005
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9.6　边走边谈

在现实生活中，很少有人会边开车边跟人讲话，大家都愿意把车停下来再说。但是在电影里，边开车边交谈的场景有一种特殊的效果，它会让观众觉得，车内车外的两名演员是两个世界的人。在这样的场景中，最好其中的一个角色正在试图说服另一个人加入他的生活圈，他可能是真诚的，也可能不怀好意，这都可以视剧情而定。

如下图参考影片所示，拍摄这种镜头取景很简单：车外的演员要紧贴镜头的右侧，车内演员要偏左一些。至于谁是这场对话的主角，则完全取决于摄影机的高度。在下图参考影片中，不管是拍谁的镜头，摄影机都是跟车内演员保持等高的，这样观众就会觉得自己是站在车内角色一边的。如果摄影机与车外演员等高，那拍出的镜头又是另一种效果了。有的导演喜欢在拍车内和车外镜头的时候采用不同的拍摄高度，但那样的话就会有点主次不分。

拍这样镜头的时候要格外小心，车千万不要快，用步行的速度前进就行了。拍司机的时候，摄影车要跟汽车同步运动，位置要在司机前面一点，这样他才能出现在画面的左侧。拍车外的演员时，摄影机可以摆在副驾驶的位置上，靠着挡风玻璃，这样一来，车外的演员就会出现在画面的右侧。

拍摄时最好使用长焦镜头，这样可以将演员与背景区分得很清楚，但是要注意还是需要拍到车窗框的，如果看不到车，观众就会犯迷糊。






参考影片：《拿命线索》（Murder By Numbers），导演巴贝特·施罗德（Barbet Schroeder），华纳家庭娱乐，2002年出品。
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9.7　透过车窗拍摄

在电影中，经常会有警察在车里蹲点监视的情节，或者是有人在车中等待着车外某件事情的发生，这时你就需要一种特殊的拍摄技巧。这种情节中，演员最好不要有目光接触，拍摄时最好也不要不停地转换焦点，所以你需要从两个角度分别拍摄两个演员。

拍第一个镜头时，摄影机要置于车的左边，离车要够远，这样可以使用焦距很长的镜头。只有使用足够长的长焦镜头才能让车内两名演员头的大小几乎相等，这一点很重要，因为这一个镜头中，焦点应该是后面那名演员，如果你使用了短焦镜头，他的头看起来就会很小。

使用长焦镜头还有一个好处，焦点落在了后一名演员脸上，那么前一名演员就会虚化掉。这样的效果刚刚好，观众的注意力被引导到后一名演员身上，但他们也不会忘掉车内是两名演员。拍的时候，你可以玩一点小花招，让后一名演员稍稍前倾一点。

拍第二个镜头时要采用一个完全不同的角度。这一次，摄影机要置于汽车正前方，同样也使用长焦镜头，拍摄刚才虚化掉的演员，用特写。

当然，你可以变换拍摄的方式，找到各种不同的角度、采用不同的取景方式拍摄两名演员。重点是，不管你采取那种拍摄角度或取景方式，一次只能突出一名演员。如开头所说，这样的拍摄方法适用于在车内监视别人的情景，如果你要拍的是车内的对话，那不妨还是使用前几节讲过的方法。






参考影片：《沉默生机》（Don’t Say a Word），导演加里·弗兰德（Gary Fleder），路德秀家庭娱乐，2001年出品。
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第十章　对话场景
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10.1　推近拍摄对话

一般的对话场景中，取景时会让两名演员面对面坐着，后期剪辑时再把不同角度拍到的画面组合到一起。这样拍没什么大错，就是有些沉闷。你可以换一种拍法，像下图参考影片所示的，让两名演员坐在一起谈话，你则可以从两个角度同时把镜头推过去。

在这样的场景中，要让一名演员占据主动权。比如说，在这里长发的演员就直盯着短发的演员，而短发的演员则有意躲着她的目光。

拍摄时，不管你是两台摄影机同时推摄，还是一台摄影机拍两次，一定要注意一点，摄影机移动的速度要保持一致。因为后期你需要在两个镜头间剪辑，只有当速度一致的时候效果才会好。

快速推摄会产生很强的视觉冲击力，所以这种情况，最好设计一次简短的对话，这样观众就仿佛能感受到两名演员之间强大的吸引力，仿佛是那种力量把镜头吸了过去。

摄影机何时停下来也是有讲究的。如果在场景结束之前摄影机就停止移动了，那么在后期剪辑的时候你就会发现，在静止之后，就只能用到一个角度的画面，如果这时你还在两个镜头间切换，效果就会显得不太自然。同样的，如果镜头还在向前推，场景却结束了，这时的效果就有点不了了之的感觉。所以理想的状态是，在场景快要结束的时候，摄影机刚好停止向前推进。剪辑的时候你就可以在这里做一小会儿停留，然后整个场景结束。






参考影片：《沉默》（The Quiet），导演詹米·巴比特（Jamie Babbit），索尼影业，2005年出品。
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10.2　背景逐渐淡出

要想让对话场景变得更有趣，你可以让其中一名演员一直躲着另一名演员的目光。在这过程中，要把镜头拉近，充分表现这种矛盾。

在场景刚开始时，背景最好能复杂一些，比如在下图参考影片中，最初的画面里有三个人，等这个镜头结束之后，画面里就只剩下两个人了。这样一来，随着对话的进行，背景渐渐消失，观众的注意力就自然而然地被吸引到那个固执的角色身上来了。

这时，面向主角的演员依然在画面中，但由于镜头拉近了，他就有点脱离焦点了，这也就进一步确保了观众的注意力集中在主角身上。

拍摄的时候，演员要呈L形站立。刚开始时，摄影机置于主角的身后，背景可以是一个走廊，一处风景，或者就如下图参考影片所示，是一个人。然后，摄影机向前推，给主角一个大大的特写。这时一定要保证主角处于焦点位置，让背景有一点点虚化。

不管你心里有多想让主角有所动作，但在这个镜头中，他一定要保持静止，这样视觉效果才强烈。因为镜头可以从主角身后渐渐超过去，这样观众才能感觉到他内心强烈的抵抗情绪，但如果主角有所动作，这种情绪就不能被表现出来。






参考影片：《奥涅金》（Onegin），导演玛莎·范恩斯（Martha Fiennes），塞壬娱乐公司，1999年出品。
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10.3　分享镜头

最常用的对话场景是这样拍的，两名演员面对着面表演，分别拍摄，后期再把他们俩的镜头剪辑到一起。这种方法几乎万能，永远都不会出错，但它也不够吸引人，且这样拍还有一个缺点，整个对话的节奏会由后期的剪辑决定，而并非取决于演员的表演。如果你能给演员更大的主动权，并且让两名演员同时在画面中出现的话，你的片子就会更真实自然，因为在现实生活中，大多数对话的场景并不是面对面的，所以演员如果也能自然地表演，分享一个镜头，那观众就会觉得很真实。

但是如果设计得不好，你也可能拍出肥皂剧的感觉：一名演员面对着镜头，另一名演员站在他身后对着他的后脑勺说话。肥皂剧之所以常用这样的镜头也是因为它能把两个演员都拍出来，但这样的镜头真是又老土又不自然，千万不要直接用到电影里，两个演员间一定要有一个角度。

只要角度设计得好，两名演员的脸是完全可以同时出现在镜头中的。比如可以让两名演员都坐着，但高度不一样；也可以让一个人坐着，另一个人在他旁边走动。在整个过程中，两名演员最好能交替看着对方。

但是让两名演员分享一个镜头，可能会导致效果不强烈，因为镜头很容易就失去重点，不分主次，只要哪个演员多看镜头几眼就会吸引观众的注意力。如果角度没摆好，那么有可能两名演员都只拍到侧面，他们的表演就会大打折扣，戏的效果也出不来。要想拍好这种镜头，摄影机的位置要挑好，需要让一名演员能直接看着镜头，让他成为画面的重心。虽然摄影机不加移动就能拍出不错的效果，但好的导演是会让演员和摄影机都有动作的，你甚至可以拍到一半时换一名演员看镜头，从而转换画面的重心。






参考影片：《今生情未了》（A Heart in Winter），导演克劳德·索泰（Claude Sautet），格里芬娱乐公司，1992年出品。
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10.4　肩并肩

电影中，你可以让演员肩并肩站着谈话，但这样拍也有风险，可能会让观众觉得两个角色没有联系，互不关心。怎样才能既让演员不必看着对方，又要让他们显得有联系呢？秘诀是，要让镜头之外有一个东西，同时吸引了两个人的注意力。

在《天使爱美丽》中，两名演员在看电视，他们都望着摄影机后面，但目光几乎是看着镜头方向的。他们在看的内容至关重要，所以这种镜头角度也显得合情合理。

当然，你可以让演员不时看看对方，但要想让镜头更有力量，他们就不能互相看，而应一直看着前面，这样观众才能看清他们的表情。同时，他们之间唯一的交流就只剩下对话了，这样就能逼着观众仔细听。

除非你是故意不想让观众知道演员在看什么，一般情况下，你还是要切一个镜头，告诉观众演员的对面是什么。这个镜头最好能从演员身后拍，把演员和他们关注的事物一起呈现给观众。如果你不这样做，而仅仅是把他们关注的事物拍出来，镜头切换就会显得有点突兀，观众可能会看不明白。同时，把演员拍进去还能保持他们之间的联系。

拍两个镜头时，摄影机的高度最好能有所区别。如果演员是往下看的，那拍第二个镜头时摄影机就要高一点。






参考影片：《天使爱美丽》（Amelie），导演让·皮埃尔·热内（Jean-Pierre Jeunet），贝克尔家庭娱乐，2001年出品。
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10.5　不同高度

好的导演总是会想尽各种方法来设计对话，因为不管想到什么方式，肯定都比两个人面对面站着好。有一种方法很常用，那就是让演员采用不同的高度站立。当然，还是那句老话，具体能不能用这样的角度还行视故事情节和角色的关系而定。

用这种方法拍摄，两台摄影机都要与所拍摄的演员同高，这也就意味着两台机器都是水平拍摄。通常情况下，拍摄不同高度的演员对话摄影机都会有所倾斜，拍低处的演员时向下倾，拍高处则向上仰，这种水平拍摄的方法并不常见，但效果却更好。当演员对话时，摄影机直视他们的脸，这种角度很大胆很直接，如果电影的情节够强烈的话，用这种方法拍出的对话会很有力量。

有一种拍法是每个镜头中只拍一名演员，而不带进另一名演员。但这样拍有个问题：因为摄影机没有倾斜而是直视演员的，那么演员目光的角度就会显得有点奇怪，观众会不知道他在看哪里。所以，低处的摄影机需要拍出两个演员，这样才能解除观众的疑惑。比如，在下图参考影片中，镜头拍到了布莱尼·墨菲的手臂，虽说只有一只手臂，但它已经可以清楚地告诉观众演员的站位了。另一个镜头就没有必要拍到迈克尔·道格拉斯了，因为有了前一个镜头的交代，观众已经不会犯迷糊了。

尽管在拍对话时最好使用同一种镜头，不然会不好剪辑，但如果演员是在不同高度对话的，你就可以放心大胆地使用不同的镜头了。哪个演员更紧张，就用焦距短一点的镜头拍她，短焦会让人物有一点扭曲，也能让她的动作更夸张。






参考影片：《沉默生机》（Don’t Say a Word），导演加里·弗兰德（Gary Fleder），路德秀家庭娱乐，2001年出品。

[image: alt]





10.6　互瞥

当男女演员坐在一起时，你可以让他们时不时地瞥对方一眼，此时要么双方爱意渐浓，要么两个人都很紧张。这样拍，就比让两个演员直勾勾地看着对方要有趣多了。当然，这样的镜头最好运用在男女双方还不太熟的时候。

这一男一女一定要坐在同一张凳子上，较为主动的一方可以稍朝前坐一些，身体向另一方倾一点。在下图参考影片的例子中，男方是在女方家中，女方很有自信，对男方也很有兴趣，所以镜头中是她主动对着男方的。如果此时男方也面朝着女方，就得不到我们想要的效果了。事实上，男方大多数时间是向前看的，只是偶尔转过头瞥女方一眼。这样偶尔瞥一眼，跟他总是盯着女方看相比，表现的效果就更加强烈，并让观众为之动情。

拍摄时，摄影机的位置很简单，两台摄影机分别与所拍演员同高，离演员的距离和角度都大致相同。两个镜头都要有点过肩镜头的意思，这样才能一直保持住角色之前的联系。

这样的拍摄方法完全取决于演员能不能这么演。因为，一名演员必须找到侧身的理由，而此时另一个演员却不能与他目光交会。如果这样演没问题，那这种方法拍出的效果会非常好，这种限制甚至能经常激发出演员的创造力，让表演更精彩。






参考影片：《杯酒人生》（Sideways），导演亚历山大·佩恩（Alexander Payne），二十世纪福斯家庭娱乐，2004年出品。
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10.7　镜中对话

有一种方法可以巧妙地在对话场景中拍出两个人的脸，那就是让两名演员面对着镜子，看着镜中的对方交谈。此时最佳的站位是两人一前一后站立。

两个人一前一后站立，你就可以在取景时把后面那名演员置于屏幕的中间，这样会让他看起来更有力度。有时候他的脸可能隐藏在阴影之中，但即使如此，这种中心站位也能让他变得突出。记住，取景时让后面的演员站中间，这一点很重要，因为后面的演员离镜头远，如果你把他放在一边，那画面中他就会显得非常小。

当你把后面的演员放中心时，另一名演员就要出现在画面的两边：镜中的脸在一边，真实的肩膀在另一边。这样的取景有点阴森恐怖，所以最好用于演员有矛盾有争执的情节。

只要设计得好，处于中心的演员就仿佛正好看着镜头，这样紧迫的视线会吸引观众的注意力，也能让他成为情节的重点。拍摄时，演员无须要真正看镜头，他们只要看着对方就行，只要摄影机离演员够近，你就能拍出这种目光紧迫的效果。






参考影片：《警界争雄》（Quai des Orfevres），导演奥利维尔·马夏尔（Olivier Marchal），疯人电影公司，2004年出品。
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10.8　边走边谈

现实生活中，人们经常边走边谈，电影中也是一样，导演要解决的问题就是怎样把这种对话表现得更吸引人些。显然，仅仅采用简单的跟拍是不够的。有一个技巧值得一试，那就是根据情节的紧张程度改变摄影机的走向。

在下图参考影片中，一开始演员在走廊里边走边谈，此时摄影机就跟着他们后退拍摄，这就是一个很简单的跟拍＋双人镜头。但当演员走进房间时，摄影机就调转了90度，离演员越来越远，因为此时演员的对话有了争执，他们开始面对面地争论，摄影机后退为这场争论留出了足够的空间。

稍作停顿之后，摄影机又开始调头，渐渐接近演员，此时演员的对话又进入了一个新的环节。摄影机这样运动，就要比静止不动，或者来个中景特写要好很多。

用这样的角度从旁边拍演员，就不会有哪个演员显得特别突出，它所突出的是演员之间的关系，或者是突出他们在讨论的问题。如果演员谈话的内容很重要，那这种拍摄方法就是不错的选择，因为当你想要观众听请演员在讲什么的时候，最好不要用演员的眼神来分散他们的注意力。






参考影片：《沉默生机》（Don't Say a Word），导演加里·弗兰德（Gary Fleder），路德秀家庭娱乐，2001年出品。
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第十一章　争执和冲突
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11.1　绕圈

在争执一触即发之时，对峙双方会忍住怒火，互相观望，这时你可以让他们围着对方绕圈儿，那种感觉就像打斗之前的动物一样。这样的拍摄方法听起来很容易，但想要拍得好，还是要注意几处细节的。

在对峙的双方中，一定有一个人占据主动权，他要最先开始转圈。在下图参考影片中，海登·克里斯滕森就占据了主动权，是他先绕着伊恩·迈克蒂安米德转的。正因为如此，在整个过程中，海登都是侧对着镜头的，而伊恩则是正对着镜头。这就像是海登在捕猎，而伊恩在防守一样。这样的设计用来表现角色之间力量的对比是再好不过的了。

当一名演员开始绕圈的时候，另一名演员会很想跟着他按照同样方式绕圈，但如果就这样的话，后期剪辑下来效果会很奇怪。所以，虽然第二名演员确实也要绕圈，但他得用侧步走，一定要保持他的脸一直正对着另一名演员。

拍摄的方法有很多，摄影机可以静止也可以跟着演员转，但最好的方法是同样的场景拍两遍。在第一遍拍的时候，占据主动权的演员退出，让摄影机代替他的位置，用他的主观视角来拍摄防卫的演员。

拍第二遍时，摄影机要在被动的演员身后，采用过肩镜头拍摄主动的演员。两次拍摄都要让演员掌握节奏，摄影机只是跟着他转而已。






参考影片：《星球大战前传3：西斯的复仇》（Star Wars: Revenge of the Sith），导演乔治·卢卡斯（George Lucas），二十世纪福斯家庭娱乐，2005年出品。
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11.2　镜头袭来

在一些争执中，对峙双方势均力敌，但在更多情况下，尤其是在电影中，会有一个人占据主动权，主导着争执的发展方向。你可以用中景拍摄两个演员，但你最好能交代清楚是谁占据了主动，此时你可以让摄影机对着相对较弱的演员扑过去。

在下图参考影片中，维诺娜·赖德只向后退了一点点，但镜头迅速向她推了过去，给人一种无处可逃的感觉。看到这样的镜头，观众会觉得是自己在进攻。取景时，要在画面的左边留一点地方，正好能照到另一名演员的肩膀或者几根头发。这并不能算是过肩镜头，但留着袭击者的影子会让观众的感觉更强烈。

镜头中，弱势的演员要紧靠画面的一边，画面另一边留下空白，这样会让人觉得镜头外的人正要扑过来。

拍摄时，你可能想让镜头摇摇晃晃地冲过去，但其实镜头稳稳地推过去反而效果更好，演员则可以焦急地、摇晃地退后。当然，拍摄时先试一下再选择用哪种拍法也不迟。






参考影片：《移魂女郎》（Girl, Interrupted），导演詹姆士·曼戈尔德（James Mangold），哥伦比亚三星家庭娱乐，1997年出品。
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11.3　防卫的镜头

有时候，镜头微小的移动就能产生强烈的视觉效果。在争执中，如果一个角色在感情上占上风，你可以把摄影机稍稍向后退一点，以此来表现他咄咄逼人的气势。听起来很容易，拍起来还是有一些注意点的。

一开始，你可以先把摄影机置于处于防卫地位的演员前面，然后稍稍后退，直到轻微的过肩镜头为止。这样的倒退要很平缓，不能太突然。

问题是，如果占上风的角色此时也正向着镜头走，那画面的效果就不会有那么强烈。要解决这个问题，你可以学学斯皮尔伯格，在拍摄这种镜头时，让该角色向前走走，再向后退退。这样的设计很真实，因为在现实生活中，人们在争论时情绪激动，是会先上前几步，再退后，然后再向前的。

拍摄时，占上风的角色前后走动，摄影机向后退，这样你就能拍出另一名演员防备之心，并且不会使其显得太具攻击性。该角色是向前还是向后，完全由他的情绪决定；镜头向后退，则表现出面对他的另一名演员的防卫心理。






参考影片：《人工智能》（Artificial Intelligence），导演史蒂芬·斯皮尔伯格（Steven Spielberg），华纳家庭娱乐，2001年出品。
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11.4　扑向镜头

在争执中，要想表现出攻击性的行为，有一种方法很有效，那就是摄影机原地不动，让演员突然扑向前。如下图参考影片所示，在一开始时，就要让演员占据整个画面，而后只要演员移动一小步，就会显示出很强的进攻性。

前面讲过，要想让动作变得夸张，你就得用短焦镜头，这样演员只要向前小小的一步就好像移动了很多，但是在本节的例子中，这样的方法不太好用，因为摄影机离演员太近了，那样拍效果会太夸张，结果反而会显得好笑。所以，这回你要选择长焦镜头，拍演员面部的特写，这样当演员向前走时，画面中他也不会突然变大。

要想拍出突然冲向镜头的感觉，演员至少需要向前走一英尺。演员可能会觉得这一步太长，有点不真实，作为导演你需要跟演员解释清楚，让他明白拍出来的效果是什么样的。有的演员会很喜欢这样夸张的动作，他们觉得这会让表演变得很出彩，因为前进的一瞬间会给观众带来一种很极端的感觉。

在演员扑上前的时候，你也可以把摄影机向后退一点点。另外，你也可以切到另一名演员，拍摄他的反应。






参考影片：《欲望小镇》（State and Main），导演戴维·麦米特（David Mamet），二十世纪福斯家庭娱乐，2000年出品。
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11.5　冲动之举

当争执达到白热化时，可以将两种效果强烈的方法结合起来，以此来制造出更强的冲击力。这两种方法是，快速摇拍加上推摄。同时使用它们，最后的效果会很特别，很有力度。在下图参考影片中，一方面镜头向前推近，另一方面当演员手中的枪向右指时，镜头也跟着摇了过去，从而演员就移到了画面的左侧。这两种效果一结合，就能让人真真实实感受到演员有多抓狂多恐慌了。

要拍出最好的效果，演员最好举着一支枪，或者挥舞着拳头，总之演员身上需要有一个极具威胁的东西，且将之从镜头的一端移到另一端，这样在镜头推近的同时，你才能跟着他的动作进行摇拍。

要想拍得好，最关键的还是要把握好时间。你不能比演员慢一拍，摄影机摇拍的速度要跟演员移动的速度保持一致。配合要想默契，你就需要多练习几遍，摄像师要担心的只有摇拍这一过程，让你的助手帮你搞定焦点、推摄线路和其他的事吧。






参考影片：《罗密欧与朱丽叶》（Romeo＋Juliet），导演巴赫·鲁曼（Baz Luhrmann），二十世纪福斯家庭娱乐，1996年出品。

[image: alt]





11.6　肢体语言对抗

两位主角争执告一段落之后，表面复归平静，但冷战却开始了，这也往往是矛盾最吸引人的地方。特别是当冷战发生在情侣之间时，那就最好看了，观众会止不住地猜测：他们会和好吗，还是会继续吵下去？

这样的情节要靠演员的肢体语言来表现。拍摄时不能依靠摄影机的移动，你只要保证摄影机的位置正确，能够拍到演员的身体和他们之间的动作就行了。让两名演员都躺着，面对镜头。这个角度是冷战的角度，一方想要跟另一方说话，但另一个人背着身不理他。

拍摄时要注意，摄影机一点也不能动。你只要保持摄影机跟演员水平就行，不要采用任何摇拍。为了保持镜头的稳定，演员基本上要待在一处，他们之间的动作要小，就好像冷战的气氛把空气也凝结了一样。凝结的画面也可以让观众把注意力集中到演员的情绪上来，并且用心聆听他们的对话。






参考影片：《罗曼史》（Romance），导演凯瑟琳·布雷亚（Catherine Breillat），疯人电影公司，1999年出品。
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11.7　边走边吵

一边走一边吵的镜头会很有吸引人，但仅仅让两个人走着吵架也没什么意思。最好让一个人在前面走着，一个人在后面追着，而且前面的人并不是觉得理亏或者是害怕，她只是觉得她吵赢了，并且已经没什么好说的了。当然，虽然女主角自认为争吵已经结束了，但实际上他们两个人还是在一边走一边争执的。

下图参考影片来自电影《偷香》，电影中，两名演员一前一后走着，摄影机在侧面对他们俩进行了跟拍。整个过程中，两名演员间的距离没有变，而镜头也没有拉近，这样拍就能同时突出两个人以及他们的关系。要想在行走的过程中进行对话，走到前面的演员需要不时地回过头来。当然，她回头的方向得朝着摄影机，这样观众才能看清她的脸。

如果走在前面的演员没有转过脸来，却也一直边走边说，这种情景也挺真实的，只不过表示这时候两个人已经吵得比较凶了。在本节的例子中，演员不时地回过头来，那就证明她其实还是在争吵，只是她假装不去理会。

拍这个场景要用长焦镜头，所以一定要保持摄影机的平稳，不然稍有小的抖动，整个画面就会抖得厉害。






参考影片：《偷香》（Stealing Beauty），导演伯纳多·贝托鲁奇（Bernardo Bertolucci），二十世纪福斯家庭娱乐，1996年出品。
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11.8　十字交叉

就算摄影机不动，你也可以拍出很动态的争执场景。你需要一个短焦镜头，然后让演员通过行走路线的变化来表现心情。

在电影《狼的时刻》中，马克斯·冯·西多正极力避免争论（至少从表面上看是这样），所以他从丽芙·乌曼身边走开，来到了镜头前，我们看到了他那张怒气冲冲的脸。此时，丽芙·乌曼就在后面不远，但由于使用了短焦镜头，就会让人觉得距离挺远，同时也会让人觉得她向前靠近得很快。

而后两位演员面对面站住了，但不一会儿，马克斯·冯·西多又走开了，他在丽芙·乌曼的右侧走，方向朝着镜头左边。两人一直这样走着，直到路线交会。下图参考影片就是两位演员的行进路线，从中我们可以看到他们可以做很多次十字交叉。拍摄争执的场景，如果两名演员仅仅只是前后走动，那画面就会不自然、有点假，但如果他们绕着弧线走，并且行走的方向一直在变，那么拍出来的效果就很真实了。

当然，你可以给演员自由发挥的空间，但关键是，你一定要保证他们走十字交叉的路线，不然的话，看起来就会像是一个人在紧随另一个人一样。拍摄时多变几次方向，这样效果会好很多，甚至你可以让演员停下来，面对面地说两句话。整个过程很连续，无须切镜头。






参考影片：《狼的时刻》（Hour of the Wolf），导演英格玛·伯格曼（Ingmar Bergman），MGM家庭娱乐，1968年出品。
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第十二章　爱情与激情场景

[image: alt]





12.1　眼神交流

爱情发生的那一刹那就如化学反应一样神奇，如果你能把握住相爱的人在那一刻的眼神，那它一定会让观众久久难忘。同观众一样，演员和导演都很喜欢这个情节。在这个场景中，所有的爱意都包含在演员的表情之中，所以尽管他们没有大声说出“我爱你”，观众还是能真真切切地感受到眼神中那浓浓的爱。

拍摄时，摄影机的位置和动作要尽量简单，越简单越能拍出爱的火花。当然演员的表演还得多花点心思，但不管表演多复杂，摄影机的动作依然要简单，只有这样，最终屏幕上的效果才会有感染力。

要想拍得好，你最好制造点紧张感。在大部分的时间里，两个演员要尽量避免直视对方，尽管他们在对话，并且站得很近，但爱让他们变得羞涩了。

角色开始看对方的时候，他们也是偷偷看的，其间没有眼神的交流。比如，在电影《今生情未了》中，丹尼尔·奥图尔只在艾曼纽·贝阿拉小提琴的时候才敢看她，同样也只有当他的目光从她的身上移开的时候，她才会抬头看他一眼。他们越是意避开对方的眼神，观众就会越发心急，他们会热切地期待着他们目光交会的那一瞬间。这样躲躲闪闪了一阵子之后，两个角色终于鼓起勇气去正视对方的眼睛。拍到这儿，整个过程就完整了。如果导演一开始就让演员看着对方，那观众就很难感受到他们之间那爱的火花。

演员可以有很多种站位，下面这种效果就很不错：两个人表面上看是面对面站着的，但他们的头却一直歪向别处，眼睛也看着一旁。拍的时候，摄影机在拍哪位演员就要跟他保持同高。注意，镜头中不能只有一个演员，另一名演员总得出现在画面一侧。






参考影片：《今生情未了》（A Heart in Winter），导演克劳德·索泰（Claude Sautet），格里芬娱乐公司，1992年出品。
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12.2　拍摄初吻

不用说，观众都喜欢看初吻情节，但要想把初吻拍得唯美高雅，还真不是件简单的事。吻，就会遮到脸，拍得不好，就是一张脸撞上了另一张脸。所以，要想拍好吻戏，取景构图很重要，演员的表演也很重要。

在亲吻的前后，最好能让观众立刻看到演员的脸，因为观众渴望看到演员吻前的期待和吻后的反应。由于两个演员靠得太近了，所以在拍这个场景时就不能简单地使用过肩镜头，而是要把摄影机拉远一点。这样你既能拍清女演员的脸，也能拍清男演员的背。此时的距离和角度才够浪漫，比过肩镜头强多了。

在亲吻的过程中，上文中采用的角度就不太好了，因为那样的角度还是会遮住太多脸，所以在演员亲吻时，摄影机要从侧面正对着两位演员。

在亲吻时，一名演员的鼻子肯定会被挡住，这是没办法的事，但你肯定不想让一名演员的脸完全挡住了另一位，所以矮一点的演员（通常是女性）要把头多向后仰一点，仰的角度要比平常大一些，这样摄影机就能多拍到一点女演员的脸。这样的后仰角是拍好吻戏的秘诀，对演员要求很高，不是每个演员都愿意这么拍的，但是不论如何要记得，一定要想方设法多拍女演员的脸。

当亲吻结束后，再切回到另一个角度拍一下，让观众看到他们吻完之后的反应。






参考影片：《罗密欧与朱丽叶》（Romeo＋Juliet），导演巴赫·鲁曼（Baz Luhrmann），二十世纪福斯家庭娱乐，1996年出品。
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12.3　亲吻的角度

在上一节“拍摄初吻”中，我们讨论了怎样从三个不同的角度来表现吻的细节。除了这种方法，你还可以让摄影机动起来，围着演员拍，这样你同样也能得到上节所讲的角度。

如下图参考影片所示，采用这种方法拍摄时，摄影机最好能比演员高一点，从上往下俯拍他们。采用这样的路径拍摄，也能分清主次，而不是两个演员平分镜头。比如此处，丽芙·泰勒是这个情节的重点，所以拍摄时摄影机就从男演员身后绕了过去。这样在整个过程中，观众就一直能看清丽芙的脸。

在现实生活中，大多数人在亲吻时喜欢把头侧向右方。但在电影中，总偏向一侧可不行，演员需要换一下角度。当摄影机移动的时候，面对着摄影机的那名演员可以跟着摄影机转下头。我们可以看到，在下图参考影片中，最开始女演员的脸是朝着摄影机的，当摄影机绕过男演员之后，她把头侧向了左边，这样她的脸就又朝着镜头了。当然，并不是每一场吻戏都需要演员转头，但当你想突出其中的一个人时，你就应该让她多露露脸。

在这个例子中，丽芙的身体有一点向后仰，这也许是因为这样拍出来的画面更漂亮，也许是因为她扮演的角色有那么点拒绝之意。我们要提醒你的是，拍摄时你要注意这些细节。事实上，很多电影中亲吻的场面拍得一点也不美，所以在你自己的电影中，不妨用心设计一下。






参考影片：《偷香》（Stealing Beauty），导演伯纳多·贝托鲁奇（Bernardo Bertolucci），二十世纪福斯家庭娱乐，1996年出品。
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12.4　浪漫躺上床

吻戏之后，如果还想拍更性感的镜头，演员就得渐渐躺下来。这样的镜头确实有点尴尬，但要想拍得优美雅观也不是没有办法。比如，在亲吻过后，你可以把镜头切到空空的床，然后再让演员倒到床上。

这样拍就比较美了，因为如此一来，你就不用去拍摄演员停止亲吻、移步向床的情景，这几个动作拍进电影还是比较无趣的。如果你既要拍点性感的情节，又不想让气氛变得尴尬，那你就不妨试试空空的床吧。

当角色爱意渐浓时，你可能需要他们多说点话，吻得更激情些，或者开始宽衣解带。只需一张床，这一切就都解决了。

拍摄时，也有一些注意点。比如，先躺下的那名演员不能倒得太快，不然效果会很滑稽。还有，两名演员最好能同时进入镜头，如果一个人先躺下来，过了一会儿另一个再躺下来，拍出来的效果也会很搞笑。如果拍得好，那在观众看来，他们就是从热吻中直接倒到了床上。

除此之外，演员最好不要抱作一团，要在他们之间留一点空隙，倒下之后，再让他们变得更亲密。






参考影片：《拿命线索》（Murder By Numbers），导演巴贝特·施罗德（Barbet Schroeder），华纳家庭娱乐，2002年出品。
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12.5　只拍面部

很多优秀的激情镜头并没有真正拍到演员的身体，它们关注的是演员的表情。甚至，当演员还一点都没脱的时候，你也可以拍出足够激情的画面，只要你能设计出这样的情节就行。

要拍这样的镜头，演员的演技绝对要一流。但其实每个演员都愿意为此挑战一下自己的演技，大家都希望用表情和情绪来表现性感的一面，谁都不想露太多。

拍摄时，调整好摄影机的角度，确保能拍到两个人的脸。在下图参考影片的例子中，你可以看到，两个演员不是正好面对面的，但他们的脸确实贴得很近。拍摄这样的场景有很多种方法，很多种变化，但不论如何你都要尽可能多地拍到两名演员的脸，同时也要让观众相信他们正在互相爱抚，并准备着更深一步的行动。

摄影机可以与演员的头同高，也可以稍微高一点，一开始的时候，取景最好能紧凑一点。拍过一会儿之后，你可以把摄影机向后拉一点，多拍一些演员的动作，如果有必要，也可以多拍一些他们的身体，但不论什么时候，都要保证演员的脸对着镜头，这样观众的注意力就会集中在演员的表情上。要知道，他们眼中的彼此才是最重要的。






参考影片：《兵临城下》（Enemy at the Gates），导演让·雅克·阿诺德（Jean-Jacques Annaud），路德秀家庭娱乐，2001年出品。
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12.6　仰起脸

我们已经知道，亲密镜头有一个难点，那就是很难同时拍清两名演员的脸。在下图参考影片的例子中，为了解决这个难题，取景时导演精心设计了两名演员的位置。

我们可以看到，这段场景处于前戏阶段，女演员仰面躺着，尽管她在说着甜言蜜语，但她的头是向后仰着的，也就是说，她的脸是对着镜头的，而并非对着男演员。男演员可能并不能看到女演员的眼睛，但他依然假装他们正在进行着热烈的眼神交流。

拍摄时，男演员要躺在女演员的一旁，因为如果他直接压在她身上的话，女演员的身体就看不见了，而且男演员的脸也不可能面对摄影机了。虽然说这个镜头看起来很随意很舒服，但其实它对演员的演技要求还挺高的，他们需要精确地掌握好角度。这个镜头的好处是，它又唯美又够诱惑，却不用拍到太多的身体。当然，要用这样的镜头，剧中的角色应该还有语言交流，而不仅仅是身体的纠缠。






参考影片：《罗曼史》（Romance），导演凯瑟琳·布雷亚（Catherine Breillat），疯人电影公司，1999年出品。
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12.7　缠绵之刻

当角色不再说话时，他们就开始翻云覆雨了。这种场景，要想拍得真实又自然还是需要一定的技巧的。在下图参考影片中，章子怡头向后仰着，镜头只拍到一点点她的脸，但观众可以清晰地看到她的肋骨和她身上男人的手。

这样的画面很有诱惑力，因为镜头的焦点不在脸上，而在身体上，并且，这样的镜头甚至比全裸镜头更诱人，因为若隐若现的身体会让观众满怀期待，这种兴奋的期待感比看着一具裸体更容易让人冲动。

这个镜头拍完后，摄影机换到了一个特别的角度，从头向下俯拍两位演员，所以在画面中，章子怡的脸是完全倒过来的——她的脸只占画面的一小部分，两人纠缠的身体占据了大部分的镜头。这样的取景和角度让人眩晕，表现了情到深处两人迷幻般的快感。






参考影片：《卧虎藏龙》（Crouching Tiger, Hidden Dragon）导演李安，哥伦比亚三星家庭娱乐，2000年出品。
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12.8　细节取胜

激情戏不好拍，一方面你要诱惑观众，另一方面又不能拍得太色情。要想达这样的效果，你可以尝试下表现出激情时的那种感觉。与其让观众用第三方的视角冷眼旁观，还不如把摄影机置于演员身旁，让观众觉得身临其境。采用这样的角度，观众就能感受到角色的动作，感受到那凌乱的衣物、交融的身体，在混乱之中，他们还能偶尔瞥到衣服的细节和皮肤。事实上，在现实场景中，人们的感受确实也是如此。

下图参考影片的画面来自于电影《偷香》，整个镜头中有一只模糊的手、一片阴影和内衣的一角。拍摄的时候导演使用了长焦镜头，这样只有内衣是清晰的，其他的一切都是虚化的。影片中有很多这样的细节，而这种细节才是真正能诱惑人的。当然，导演也会切到中景，让观众看到两名演员在拥抱亲吻，但是只有细节的展现才能唤起观众的共鸣，只有细节才能让这个场景变得足够激情。






参考影片：《偷香》（Stealing Beauty），导演伯纳多·贝托鲁奇（Bernardo Bertolucci），二十世纪福斯家庭娱乐，1996年出品。
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结语

作为一名导演，在拍电影时，你要操心的事情可太多了。你会常常顶着压力工作，夜以继日，无心睡眠，同时电影界又逼着你不得不去创新。你既要顾全演员的表演，又要拍得与众不同，这活儿可真的不好干。

在写这本书的过程中，我渐渐发现，对摄影技术了解得越多，就越能顶住压力拍出好片子。在拍电影时，时间会过得飞快。虽然你可能花上几个月或者几年来构思一部电影，但在拍摄过程中，你若是想改个主意或者遇上了什么新问题，就得很快地做出决定，并且一旦做了决定就不能改了。对没拍过电影的人来说，他们可能会觉得，花上12个小时却只拍出两分钟有用的镜头真的有点匪夷所思，但在圈内的人看来，这种进度已经非常不错了。我希望，我的这本书能让你从内行的角度看电影，并且帮助你逐渐形成自己的拍摄风格，只有这样，当时间紧迫时，你才能迸发出不错的创意。

事实上，拍摄技能掌握得越纯熟，就越容易有创新。我时常听到有人说，他并不关心所谓的“技术”，也不想知道拍电影的常规套路，他只想“创新”。有时候，这种人确实能拍出不错的片子，但通常情况下，你会看到这些人在忙着“补拍镜头”，因为他们在拍片过程中遇到了技术问题，而当时却不知道如何解决。其实，如果他们能多多了解一下拍片的技巧，那他们也许就可以创造出更好的作品了。

很多时候，考虑不周的镜头可以通过一些特效和后期的剪辑来弥补，但是如果你想好好拍一部电影认真讲讲故事，那光靠这些小伎俩是不够的。当然，并不是说拍每个镜头你都要事先在心里考虑周全，但你要知道，只有当技术掌握得相当纯熟的时候，你才能不考虑技术问题，你的创意才能真正得以实现。想想在电影《星球大战之帝国反击战》中尤达对卢克所说的吧：忘掉你所学的东西。如果有一种技能你能掌握得如此纯熟，以至于需要重新“忘掉”时，你就离成功不远了。可惜，不少的导演认为，后期的剪辑能弥补所有的错，所以拍摄的技能就无关紧要了。事实证明他们错了。你只有好好学习了拍摄电影的种种知识，你才能真正拍出像样的作品。

看过这本书，你就懂得了100个高级技巧，你就比别人站得高了一点。我希望在以后的日子里，你能好好地消化这些方法，再加上些你自己的创意，拍出更多好片子。

我之所以写这本书，是因为我看到有很多导演不甘于平凡，他们努力地想拍出有新意的东西。对于他们来说，电影可不是用来消耗爆米花和打发无聊时光的，它是一门伟大的艺术，然而真正开始拍摄时，他们一心想着不要犯任何的错误，这种巨大的压力把信心满满的天才变成了患得患失的胆小鬼。我希望，这本书中所讲的技巧可以赋予你勇气和力量，不管压力有多大，不管过程有多艰辛，我们都要认认真真地拍出优秀的电影。
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