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在1929年《爵士歌手》诞生之前，电影处在

一个安静但又生机勃勃的默片时代。虽然在这段

时期里，电影缺失对白这一元素，但仍然从简单

的生活记录手段迅速成长，在梅里爱和格里菲斯

的努力下迈入了艺术的殿堂。并不是说默片时期

是电影的初始阶段就缺少艺术性就是蒙昧的摸

索，其实在电影发明后不久，这项艺术就发展到

了相当的高度。

似乎任何艺术在起步的时候都会有这样一

批艺术家，带着孜孜不倦的求知欲和探索欲从事

着工作，默片，或者说默片时代的电影，就在这些

人的努力下，在一股一股的思潮中，迅猛的发展

起来，并形成了独特的艺术特色。

默片的艺术特色我认为可以分为以下几个

方面论述:

一、画面

电影是一系列流动的影像。默片黑白的影

像固然缺少了彩色电影的斑斓色彩，在表现力上

有不足之处，仅能通过光影、和明暗进行造型，画

面显得平面，缺少立体感。让人感觉到光影所记

录下来的世界缺乏真实，和现实生活有一定距

离。但是正如很多摄影师喜爱用黑白的胶片一

样，黑白的画面能呈现独特的艺术感，这种艺术

感是由纯粹的色彩带来，也是由不真实带来的。

因为和真实的不同使得电影被推到了一定的距

离观看，而隔着一定的距离，是确保艺术不成为

生活附属的保证。

默片的画面是设计考究的，因为没有声音

的辅助，人们只能通过画面的深度挖掘来展现电

影的魅力。

1.镜头内。从爱森斯坦的《罢工》中可以看

出，他的镜头几乎都是固定的，极少有移动，所以

每个镜头都可以经过构图，像一幅美术作品一样

的精心选择最佳位置进行拍摄，人物和景物占据

恰好比例的空间，以取得最好的表现力和传达适

当的情绪。比如在工厂director接到报告以后通

过电话通知和他同阶级的人那一幕，不同的人物

接到电话是从不同角度拍摄，避免了画面的单一

感，并且每一个画面的构图又是很完美的，甚至

和人物的性格、地位、外貌相匹配。对构图下如此

的功夫，跟爱森斯坦的美术造诣是很有关系的，

在卓别林的电影中，这一点并没有得到很好的体

现。卓别林的电影构图是比较随意的，因为场景

仅是为他提供表演的空间，他是把戏剧搬上了

电影的屏幕，最重要的卖点仍然是演员精湛的演

技。

爱森斯坦的镜头像一幅幅设计好的画，但

是由于镜头的固定和镜头时间的短暂，拍摄的电

影不能产生生活般的真实感。而卓别林的长镜头

运用与之相比无疑是多的，因为他的镜头倾向于

为演出提供一个生活般逼真的“剧场”，而在“舞

台”上，表演比镜头语言更为重要。除了基本的布

景以外，一切道具都是为演出服务的，都是为唯

一的主角服务的，所以镜头只要锁定在夏尔洛身

上就可以了，没有太多的转换的必要，移动摄影

中的跟拍被广泛运用着。

2.镜头的连接。爱森斯坦认为镜头是没有

意义的，是镜头的连接使得新的意义产生。这无

疑是一种极端的理论，过渡的依赖于蒙太奇的运

用。在晚年的时候，他也意识到了这种错误。爱森

斯坦和俄国的蒙太奇学派留下的一批电影，很好

的诠释了他的理念。

在《罢工》中，很少有超过10秒的镜头，多数

镜头都是五秒以下就切换了。长镜头的意义被忽

视，蒙太奇的运用达到了极高的密度。

在默片的时代，蒙太奇的运用是必要的，由

于缺少声音这个纬度，无声片的画面就需要加

倍的说明性的镜头。因此，蒙太奇成为无声电影

的重要语言，人们不得不在叙述故事过程中插入

许多解释性的镜头，以使观众理解何以要出现他

眼前的场景。例如《罢工》中一定要拍了工厂的镜

头，然后切换到资本家的脸，这样人们才能理解

这个资本家是厂长(《罢工》中蒙太奇的特色在下

面具体阐释)，只是如果运用的频率过高，而且没

有和长镜头的组合运用，会显得节奏过快而且凌

乱，没有整体感。

而在其他的非蒙太奇学派的默片中，比如

卓别林的电影，固然蒙太奇也是不可或缺，比如

分述两头的时候，在《移民》中，一方面交待甲板

上的母女，一方面交待餐厅里的情况。这种平行

蒙太奇的运用在单线性结构的电影中都是必然

的，哪怕是像卓别林的这样主线明确主角确定的

电影。

卓别林电影中镜头的连接主要是使得镜头

能够合理的逻辑的相连，运用传统剪辑、流畅剪

辑使得观众能够明白故事的持续发展，而较少在

镜头的连接间体现什么隐喻象征的理性思考。这

是由他电影的内容决定的，也是由他电影的“表

演”形式决定的。

镜头间连接的这两种形式，合理的逻辑的

相连，和连接产生新的意义是一直到今天仍然沿

用的，是默片时代的探索留下的成果。

3.镜头画面以外。默片是缺乏表现镜头外

的画面的能力的。所以他必须把一切都展开在画

面上，这种展现有时候会显得拖沓，显得过于面

面俱到，但是如果不这样做又会造成理解上的

困境。在《罢工》中，几个资本家在客厅讨论工人

罢工的问题，当主人从桌子里取出酒和酒器的时

候，每个人脸上从眉头紧皱变成了喜逐颜开。这

种变化应该是同时的，但是因为声音的缺失，空

间的限制，在一个镜头中只能表现一个人物，于

是只能把时间短暂的倒退，依次表现每一个人的

表情变化，这是默片只能运用画面说明剧情导致

的表现手法的局限(虽然我认为这会造成拖沓和

不必要的介绍，但是在有些情况下，这种忽视了

声音地位的重复也会取得某种特殊的效果，强

化，和重复的厚重感)。

默片要表现镜头画面以外的信息主要是通

过字幕和镜头内人物的表演的指示，比如惊恐的

眼睛表现出镜头画面以外有恐怖的事情发生。默

片的表现力和现代电影比起来便暴露了明显的

不足。这是默片和有声电影比较起来最大的缺

陷。

二、表演

无论是《罢工》还是卓别林的电影，人物的

表演都是带有夸张色彩的，其实电影有强化生活

的作用，很多细节可以更加清晰地展现，只要按

照生活中正常的运动幅度进行表现一样可以取

得强调的效果。但当时显然没有意识到这一点，

一切采取近似于戏剧的表演方式。

从卓别林的电影中就可以看出，他的电影

带有明显的戏剧的印记，甚至让人感觉到在他的

手里，电影还和戏剧有着牵扯不断的关系。

卓别林原来是喜剧演员，他的身份也自始

至终是个表演者，注重内容和演技上的改变，大

致上维持着整体上一贯的表演风格，以期望能够

吸引更多的观众，可以说，他是依靠着过硬的表

演功底和喜剧天赋的受欢迎成就了在电影史上

不朽的地位。

爱森斯坦电影是另一种类型，他不像卓别

林那样以人物为核心，只有一个中心人物。而是

刻画很多的人物，烘托描绘一件事情。在《罢工》

中出现了很多性格各异的人物，比如资本家、猫
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头鹰、狐狸、猴子、警察局局长等等，他们虽然出

现的时间都非常有限，但基本的性格却表现清

晰，固然其中也有演员表演的作用，但这不是最

主要的，爱森斯坦刻画人物的主要手段是通过他

的行动的意义而不仅仅是行动的方式，当然，他

展现人物性格的独特手法还有一系列运用蒙太

奇进行的隐喻。可以说在爱森斯坦这里，电影的

魅力更加体现在电影技术和整体的感觉。

但就整个默片时代而言，略带夸张性的表

演仍然是占主流的。不仅因为电影主要用于满

足人们娱乐的需求，还因为受没有对白的限制，

必须用比较大的动作体现人物的心理状况和情

绪变化，一些特写动作，如同小说中的一句话交

待，比如为了说明一个人在说话，就拍嘴的特

写，而这个人说话的声音大小和他嘴的张合程

度成正比。

三、音乐

音乐在电影中有着十分重要的作用，首先

它可以渲染情绪。比如卓别林的电影的配乐就完

全是为了渲染情绪，通常是贯穿始终的轻松的钢

琴曲，标志着轻松的喜剧情调。而在比较复杂的

电影中，情绪不同的剧情往往配以不同节奏的音

乐，以烘托不同的氛围。《罢工》中工厂快速而又

紧张的音乐，资本家的办公室中诡异而又阴沉的

音乐，不但有着渲染情绪的作用，还有着提示剧

情的作用。这种提示性在默片时代是异常重要

的。音乐还有着连接镜头的作用。一段旋律下流

动的镜头让人意识到节奏和感觉上的统一感，让

人清楚这一组镜头是在共同阐释一段场景。

在缺失了声音辅助的默片时代，音乐被赋

予了控制观众情绪和帮助电影叙事的重要功能。

四、内容和节奏

这一时期的电影内容已经非常地充实、丰

富多彩，但焦点仍然是重大的事件或者是轻松幽

默的喜剧。节奏根据电影所表现内容的不同也有

不同的风格，比如卓别林的戏剧比较的悠闲缓慢

而《罢工》却贯穿着激烈和快速。但是无论是什么

风格的电影，它的信息密度都比较大，常常会出

现节奏快得让人应接不暇的感觉，画面切换很

快、人物动作很快、事情虽然线索不太复杂但推

进和发展也很快。

五、蒙太奇

蒙太奇是将各个动态镜头组合成电影的艺

术。[2]蒙太奇的运用在爱森斯坦的电影《罢工》里

得到了充分的体现。他的运用能产生特殊的视觉

效果，而这种特殊的视觉效果是电影所特有的，

别的艺术手段都难以提供。

1．紧张感。镜头的迅速切换，表现同一事物

发展的不同侧面，可以营造出一种激烈的感觉。

比如工人在工厂里策划罢工的时候，人们讨论、

奔走、分发传单，不同的镜头拼接在一起立即使

人感到了这件事情多方面的同时发展，而这种同

时的广度和交替展现的频率，使得紧张感完美地

展现。

2．悬念。悬念的产生是因为主方向标明确

但是却说一半留一半，平行蒙太奇的运用肯定会

造成暂时的“说一半，留一半”的状况。因为事情

多线索的发展，分开描述，在画面呈现A的时候会

联想到相关的B的发展，而切换到B的时候又会

担忧A的发展。这在警察对工人的围剿和资本家

们商讨饮酒那一幕体现得最明显。这也是默片造

成的信息缺失而形成的独特魅力。

3．象征和隐喻。这是蒙太奇最大的艺术魅

力之一，它能引导人的联想从而挖掘思想的深

度，表达出导演的意图和主观性。比如资本家在

饮酒的时候，用榨汁机挤压着水果，脸上带着奸

诈的笑容，镜头迅速切换到被包围的工人，于是

很自然的让人在水果和工人身上去寻找某种联

系，进而得出工人像水果一样被压榨着的结论。

而隐喻的运用很能提供娱乐性和讽刺性，比如角

色的交待，先拍摄了动物的镜头，然后溶入人物

的脸，并且在两个镜头之间，人物和动物之间存

在着某种联系，用蒙太奇的手法隐喻了人物的性

格或者特征。

4．全面地展现事物的不同侧面。因为没有

声音，只能进行单线叙述，所以只能用蒙太奇来

展现同一时间带给不同人物的反映。从这一点也

可以看出在表现手法受到很大限制的时候电影

艺术家的探索和极大的创造力。

5．不足之处。蒙太奇的过度运用时的节奏

过快，体现不出静态的深度。这在默片时代的电

影里是一个通病，它的思想通过电影所陈述的故

事的意义昭示，而并没有通过节奏的快慢、气氛

的烘托给观众思考的空间。它忽视了近乎凝滞或

缓慢的镜头带给观众心理的空荡荡的压抑感，换

句话说，它缺乏和观众的交流。并且蒙太奇和长

镜头组合使用可以体现出节奏的错落感，音乐般

的韵律，在《罢工》中虽然也有快慢相间，比如罢

工以后工人的生活，但整体的感觉整体的速度是

单一的。

六、借鉴

默片时代的经典是现代电影能够蓬勃发展

的基础，从现代电影大师的杰作中总是能或多或

少地看出一些当时的影子。很多极有创造力的镜

头和场景被数百次的搬演在不同类型的影片之

中。默片不应是受人忽视电影的萌芽阶段，它的

很多独特的艺术创造值得借鉴。

1．构图的精致。现在拍片总是以移动摄影

为主，而移动摄影的时候总是容易忽略构图。默

片时代的很多电影，导演以非常严肃而认真的态

度设计画面，比如爱森斯坦的电影，每个绘画般

的镜头画面让单调的黑白两色显得层次分明，富

有美感。虽然移动摄影能使画面生动立体，也更

逼真于视线的移动，但不应该因此而忽略了构图

的审慎。有些手摇dv拍摄出的电影，很多构图让

人看了不舒服，当然有一种原始的生活记录的感

觉，但是电影是应该摆脱单纯的记录而追求一种

视觉呈现上的美感的。这种美感的产生，首先就

来自于构图。静止的镜头要严格的像绘画般的安

排布局，不能由于角度没有控制好，造成人物比

例和空间比例的失调。在缓慢移动的镜头要有大

致的构图，人物的大小和距离，景物的位置，大致

的移动的轨迹等等，当然在快速移动的镜头里，

就无法顾及构图，也不应苛求了了。

2．单一色彩。黑白剪影式的艺术感是默片

留下的原始状态的吸引力。当然彩色片可以提供

很多的视觉冲击，但在一些场合，一些带有特殊

情调和情绪的场景里，可以采用有别于生活原色

的色彩表现主观的情绪。看默片黑白的色彩可以

带给我们一种历史的沧桑感，虽然这是因为当时

的技术条件的限制造成的，但在人们的主观情绪

上却会造成这样一种认同感，表现这样的题材，

就该用黑白的胶片。我觉得用色彩表现主观情绪

是默片的局限提供的启示，这在后来的电影中运

用得很多。单一颜色很能表达导演的主观情绪也

能造成对观众情绪上的冲击。所以并不是彩色片

诞生以后，能够更真实的表现生活就具备了更好

的电影表现手段，单一色彩的运用也有它的独特

魅力。

3．影片的质朴感。没有光影、音效、数码成

像的辅助，从最本质的东西出发来捕捉电影的魅

力，这也是默片留给我们的宝贵提示。依赖场面

的宏大、高科技的运用虽然能形成视觉的盛宴，

但难以直击人的心灵，静的深度，在质朴的影片

中更能引起共鸣和心灵深处的感动。

4．音乐。背景音乐的重要性在默片时期被

充分的认证了，并且现在仍然得到认同。所以给

电影的配乐应该也是考究的，不可随意。虽然也

有像希区柯克的《鸟》那样通片没有背景音乐的

电影成为经典，但是在背景音乐很受重视的今

天，似乎没有音乐成了一种特殊的配乐，也能左

右人们的心情。

5．打捞典型镜头。“影视艺术既不是对客体

的简单模仿，也不是主体的单纯表现，它是对客

体的解释，它是主体对意义的发现。当然这里的

解释不是靠概念而是靠直观，不是以理性的推

论为媒介，而是以感性形式为媒介。影视艺术创

造的是现象之美，这就是所谓的影视艺术的本

质——它的本质在于他能够生产、制造、提供现

象之美。”〖1〗所以拍摄电影就是要造就一个意象

世界，能让我们在导演营造的这个不同于真实的

世界里感受到思想传达的信息和艺术的美感。

而这种美感来源于镜头的典型性。“现象之美是

从千百同类现象中打捞出来的典型，画面的冲击

力，来自这种‘打捞’的水平。”〖1〗我们在默片时

代的电影就可以看出导演的这种努力，比如《罢

工》中，被士兵从楼上扔下的小孩、比如牛的屠杀

隐喻着人民被屠杀，这些都变成了一种典型，传

达出巨大的冲击力，并被沿用。

默片时代是电影的童年时期，带着创造的

欲望和探索的激情，给现代电影的发展奠定了基

础也留下了很多的典范。这一时期的电影的艺术

特色是和技术发展的水平相适应的，给现代电影

留下了很多可以借鉴可以充分发展的可能性。
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