
□刘宗智

潮汕方言电影《给阿嬷的情书》
成为年度最抢眼的现象级黑马。影片
扎根潮汕本土文化肌理，以全素人阵
容演绎人间温情，无流量加持、无巨
额宣发造势，以厚重的情感张力与独
特的文化穿透力，开辟出差异化的票
房新蓝海。影片上映55天依旧稳居单
日票房前列，口碑持续碾压同期新旧
影片，AI预测总票房趋近20亿，豆瓣
评分稳步上扬、长线口碑坚挺。

相较于工业化大片的标准化叙
事，《给阿嬷的情书》最鲜明的特质，
便是将潮汕本土文化作为创作核心，
为小众地域电影的市场化发展提供
了全新范本。

长期以来，潮汕人下南洋的迁徙
历史、侨乡的守望与羁绊，是潮汕文
化的重要组成部分，却极少在影视领
域被完整、细腻地呈现。影片正是以
侨批为纽带，串联起跨洋思念、家国
情怀与人间温情，让尘封的地域历史
与人文精神得以可视化、具象化，不
仅让潮汕观众产生强烈的文化共鸣，
更让全国观众读懂了潮汕人的坚守、
温柔与家国大义。

在影片导演蓝鸿春的创作体系
中，潮汕本土文化不仅是影片的叙事
背景，更是弥补创作短板、支撑作品
价值的核心力量。这份创作初心，在
蓝鸿春心中沉淀了十余年。他表示，

“从我大学的时候开始就有这个想
法。像潮汕这片土地，如果用镜头对
准它来拍的话，也能讲出很多富有情
感的故事。”非科班出身的他，从大学
萌生拍摄家乡故事的念想，而后历经
电视台工作、深耕影视行业，“从开始
有念想想拍家乡故事电影，到最后落
地，中间有超过10年以上的时间”，漫

长的积淀，让他对潮汕文化的影视表
达愈发笃定。

独特的地域文化，为影片赋予了
稀缺的商业新鲜感。蓝鸿春表示：“潮
汕的文化跟电影结合这件事情，至少
对于本土观众来说是极具新鲜感。电
影商业性新鲜感占有极大因素，作为
潮汕观众来讲，第一次在电影院看到
自己每天跟爸爸妈妈说话的样子，我
觉得这是一种新鲜的感受，很容易共
情。”这种独一无二的文化体验，让影
片跳出同质化竞争，凭借深厚的在地
价值，完成了商业回收闭环。

真实质朴的创作态度，是影片打
动人心的关键所在。不同于多数商业
电影依赖戏剧化冲突、刻意煽情的叙
事套路，《给阿嬷的情书》延续了蓝鸿
春一贯的创作准则，“专业技巧上的
不足，我用真实补足。我在编剧上没
有太多经验，怎么判断这个东西到底
好不好，我以真作为判断。”此前两部
作品的故事桥段、人物台词，均源于
他的成长体验，信手拈来的真实生
活，作品自带烟火温度。而《给阿嬷的
情书》的创作，对他而言是一次全新
的突破与挑战，故事聚焦的南洋岁
月，脱离了他的生命舒适区。

面对创作困境，蓝鸿春找到了最
质朴也最扎实的解法，即深耕田野调
查。他坦言，为了还原真实历史质感，
影片创作全程以海量调研与采访为
基础，“调研时间跟整个写作时间接
近于1:1，比如说花一年写作，至少有
一年是在调研和采访，几乎是平分
的”。多年拍摄海外潮汕华人纪录片
的积累，让他得以借助无数普通人的
生命体验，填补自身的经历空白。主
创团队走访老一辈华侨，倾听他们的
迁徙故事、生活日常，甚至收集珍藏
的旧课本、老物件，还原华文班授课、

侨乡通信、海外谋生等真实场景。
与此同时，素人演员的真实演

绎，进一步放大了影片的共情力。蓝
鸿春表示，素人没有专业的表演技
巧，“最重要是调取她的真实的感受
力和她的生命体验”。影片中阿嬷的
扮演者，亲身经历过亲人下南洋的
离别与牵挂，其大哥的人生轨迹与
片中木生高度契合，年少时收到南
洋寄来的礼物、书信的真实记忆，让
她的情感表达真挚动人。这种“以人
为本、以真为核”的创作方式，让影
片的情感表达纯粹自然。发自内心
的真情流露，打破了观众与银幕的
隔阂。

《给阿嬷的情书》能够实现超长
续航、持续逆袭，不仅源于优质的内
容内核，更得益于主创团队真诚的
传播理念与长线运营思路，让作品
的文化价值与情感价值慢慢沉淀、
广泛传递。影片开局并不占优，首日
排片占比极低，无流量加持、无顶级
宣发的它，起初并不被市场看好。但
主创团队摒弃快餐式营销，选择以
口碑深耕、线下共情的方式，让作品
慢慢走进观众心中。蓝鸿春坦言，影
片上映前半年便敲定长线传播策
略，携手合作方深耕本土市场，开展
大规模线下见面会，“过去两个月见
了两万人以上的观众，怎么让大家
慢慢知道我们这个诚恳的态度，包
括片子里面的情感，需要一个慢慢
的过程。”正是这份不急躁、不功利
的传播态度，让影片口碑持续发酵，
从潮汕本土辐射至全国，从小众圈
层破圈至全民受众，实现了票房与
口碑的双向攀升。

除此之外，蓝鸿春多年的媒体从
业经历，赋予了他独到的选题思维与
价值判断。“要考虑到传播，我为什么
做这个选题，社会意义在哪里，能传
递什么情感价值。”蓝鸿春以“讲故事
手艺人”的姿态坚守初心，“现在有了
足够多的科技手段让我们训练自己
的手艺，多训练一点手艺，自己的故
事一定会越讲越好”。

□胡婷

电影《火遮眼》的故事设定在东南亚
某处，影片主角王伟天生失语，他靠修灯
具维生，独自拉扯女儿。有一天，女儿当
街被掳走，他拼命追过两条街，无果，绝
望地跪在了十字路口中央，周围车流呼
啸，却没有人停下来。

他站起来去警局，比划、写字、拍桌
子，对方刻意推诿，只是抬头看了他一
眼，推过表格，指着“报案人信息”一栏，
他迟迟没有落笔。在语言主导规则的社
会里，一个不会说话的人，该如何描述女
儿的长相？如何说清车牌的颜色？又如何
解释自己为什么会在这条街上？

《火遮眼》的导演谷垣健治是甄子丹
团队的核心动作指导，此前凭《怒火·重
案》《九龙城寨之围城》拿过两次金像奖
最佳动作设计，他知道如何让身体替角
色开口。于是，《火遮眼》的动作戏不再只
是动作戏，而是变成了王伟的肺腑之言。

追车那场戏，王伟趴在面包车底盘
上，脸贴着滚烫的柏油路面，手指抠进车
架的缝隙里。他没有武器，没有计划，甚
至连目标是什么都不确定，只知道这辆
车带走了女儿，这像一段语无伦次的台
词，句子和句子之间没有逻辑，只有慌乱
的喘息和擦伤的血痕。到了酒吧混战，他
学会了借助周围的东西，像是在逐步丰
富自己的词汇。制冰厂对决蛮力大块头，
王伟直拳不断被对方厚重身躯化解，他

意识到单凭蛮力行不通，开始摸索打斗
节奏、假动作与攻防时机，就像习得了一
些语言艺术。

谢苗在这部电影里的表演，几乎全
部压在了身体上。从头到尾他没有一句
台词，连手语都很少打，他唯一能依赖的
是眼神和躯干。很多镜头里，他站在画面
的角落，眼神空洞，肩膀塌下去，膝盖微
屈，整个人是垮的。但一旦动手，他的核
心立刻收紧，焦急、疲惫、犹豫、无助都被
转化成拳头砸出去的力道。

后半段的警局五人混战，将电影里
的身体对话推向了极致。那场戏里同时
存在五个人，各自立场不同、目标不同，
但没有人说话，只有拳脚、绞杀、翻滚、撞
击。这里的空间极其狭窄，警局的办公
桌、文件柜、走廊转角都成了叙事元素。

王伟、记者纳文、反派“西装暴徒”和
“弓箭战神”以及中途杀出来的大块头，
五个人像五条缠绕在一起的线，分不清
谁在攻击谁，谁在帮谁。导演用了大量长
镜头和中全景，让观众得以看清每一个
动作的起点和落点。柔道的借力、中国功
夫的整劲、空手道凌厉腿法、大块头狂暴
蛮力、好莱坞特技的翻滚落地，不同的

“口音”在同一空间里碰撞，而王伟的“口
音”最笨拙，没有修饰，却又不肯停歇。打
到后面，他已经没有什么招式可言了，只
是用头撞、用牙咬、用膝盖顶，像一个人
把词汇用光了，只好用语气词和感叹号
继续表达。

影片没有给出任何王伟出手致死的
尸体镜头，所有对手仅被击晕、重创、摔
脱战场，这个细节可被当做导演对“暴力
修辞”的界定。暴力在这里不是终结的手
段，而是持续的、无效的、永远抵达不了
终点的传递。每一场打斗之后，王伟依然
没有找到女儿，他必须站起来，走向下一
场打斗。可以看出，暴力没有解决任何问
题，它只是让问题得以被继续言说。这种
设定让《火遮眼》区别于大多数以暴制暴
的类型片，它不提供宣泄的出口，而是让
角色处在“不能说、只能打”的循环里，打
到体力耗尽、打到身体残破、打到连观众
都开始怀疑“这样打下去还有什么意
义”。而恰恰是这种怀疑，让影片触及了
王伟的真正处境。

影片结尾，王伟终于找到了女儿雨
晴。王伟蹲下去，把女儿搂进怀里，额头
抵着她的肩膀。导演没有给这场重逢配
煽情的音乐，没有慢镜头，没有泪如雨
下，只是让一个颤抖的父亲抱着一个沉
默的孩子，在灰暗的光线里待了很久。

《火遮眼》也有短板，反派的脸谱化、
部分情节的逻辑跳脱、文戏空间的被压
缩，都是客观存在的瑕疵。但这些短板恰
恰与它的长处同根同源，它把所有的力
气都押在了“身体表达”这一个点上，希
望观众能够从拳脚的间隙里读懂那些没
有说出口的东西。

（作者为山东师范大学新闻与传媒
学院研究生）
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《给阿嬷的情书》何以实现超长续航

每一拳都是一句话
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