引言

約二、三十年前，數位攝影剛被發明，之後攝影的走向恰好是兩個極端：其中一群人探索數位攝影的可能，另外一部分則回頭探索攝影最初起源物理化學那些基本而質樸的製作方式。所謂的有趣時機，就是在此：在攝影發明後的一百八十年，我們來檢視攝影的走向，確實呈現了兩種途徑，我們今天的討論對此兩者均有著墨。

討論大綱

1攝影的定義

2攝影「史」觀，幾個重要的轉折

3.如何欣賞或解讀攝影

4.為什麼攝影可以或應該在國小被引介

5.幾個教學案例

6.結論

攝影的前身

人類集體的潛在慾望，一直希望有一種方法，把我們眼睛所見到的一切忠實呈現出來。西方繪畫傳統中有很大一部分是寫實風格，是攝影發明的潛在因素。

陳老師先介紹了幾種攝影的前身，從把透光紙架在窗台上以描繪眼前景致，燭光投射人的翦影，可看見眼前人物的三菱鏡，到已有單眼相機雛形的盒子裝置。這些努力，產生了第一張照片。這張照片曝光了八小時，從太陽出來拍到太陽下山，影像又經過七、八年才定影，卻是一張很模糊的影像。之後，攝影歷經了很多改進，才有今天我們看到的攝影。

攝影（定義／語源）
攝影究竟是什麼？如果回到事件發生的初始點來思考，攝影這個字如果拆開，是

photo - graphy

以光線   書寫

攝影用光線來描繪現實世界的方法，是機械而非人工。那麼，數位攝影、影印算不算攝影呢？攝影應該不只是一台相機，這個獨特的書寫其實結合了光學與化學。從早期攝影家工作的資料圖片，可以看到需要帶很多裝備，帶著一隊驢子或是駱駝去照相。早期的攝影化學，是在玻璃、金屬版上塗抹感光材料，後來才以賽璐璐透明片，作為感光基礎材料，塗抹感光的化學材料，經過相機曝光，再經過藥水的程序，才能將照片顯現出來。

攝影「史觀」：幾個重要的轉折
攝影在發明初期，引起相當大的震撼；因為終於出現了「數理般精準」的機器，能產生最貼近人類視野的東西。此一特質，使攝影總是與報導、紀實或證據結合，這個觀念也主宰了攝影約一百五十年。當今台灣，也有相當多人對攝影抱持這樣的看法。

此外，長久以來，討論攝影的方式都很接近繪畫：如構圖、色彩、光影，攝影發明的初期，甚至無法分辨這兩者的差異。郎靜山先生的作品就是很好的例子，它既是攝影，又像是繪畫。

攝影與繪畫既接近又抗拒的關係，直到二十世紀初年，以美國藝術家Alfred Stieglitz（1864-1946，看看Stieglitz的作品）為主的一群攝影家，試圖為攝影重新定義，他們認為攝影並不是繪畫，試圖為攝影找出與其他媒材區隔之處，尋求攝影作為一種藝術創作媒材的正當性。他們的努力，直到1960年代紐約現代藝術館（MOMA）開始收藏攝影作品，才算獲得正式的肯定。

同時，有另一群藝術家參與了攝影藝術。五○、六○年代，觀念藝術、地景藝術、環境藝術、行動藝術等等不同於傳統藝術的行為，因為這些藝術活動相當特殊，無法永久保存，藝術家便想到用相機來記錄作品。此時攝影家與藝術家開始合流，慢慢形成了所謂的攝影藝術家或是影像藝術家。

攝影的發展從一開始與繪畫曖昧不明的關係，到獨立成為一種藝術形態，到後來與藝術再次合流，大約走過這樣的歷程。

攝影的類別
陳老師認為其實任何一種分類都是不完整、或是無效的。他舉例說明分類所產生的種種侷限：

★動態？靜態？

攝影不僅記錄了我們看得見的東西，甚至也拍下我們看不見的東西，例如子彈飛過的瞬間。不論是曝光幾萬分之一秒，或是十秒，都是一張照片。靜態與動態的意義已經模糊。而從這樣的影像中，攝影也可以重新定義：流動不拘的時間與無限寬廣的空間中的一個切面，也就是影像。

★彩色？黑白？

人類的視覺經驗從來沒有黑白。黑白照片是科技的限制下的產物，黑白照片主宰了一百二、三十年。如今攝影家才有機會選擇黑白或彩色。今天的攝影人要問，照黑白還是彩色？陳老師的想法是，彩色攝影非常接近我們的觀看真實經驗；黑白攝影是一種抽離。抽離的目的是要讓我們看到非真實的部分。色彩有時也是一種干擾，干擾了攝影者希望觀者能夠看到的訊息。

★商業攝影？藝術攝影？

一張拍攝精美的人像照片，放上一個商標名稱，就變成了廣告？或是在市郊場景，有大人有小孩，有房子有馬路。經過解讀，才發現其中的主角是一位名模，但是這張照片沒有任何文字，那麼這究竟是商業攝影還是一般照片？一張看似記錄的照片，其中一個元素變質後，可能很難分辨商業與藝術攝影的界限。

紐約村聲（The Village Voice）雜誌一位長期評論攝影的作家，在一篇短文中曾經提到，他認為二十世紀末在各類攝影中，最有創意、最活潑、最有文化氣質、最有能量的其實是商業（時尚）攝影。美國的名牌可以砸下重金，請來最好的攝影師、化妝師、模特兒、藝術指導等等，到某個小鎮，讓村中人都穿上該品牌最新款的服裝，照出來的照片自然屬於商業攝影，但個人認為依然有藝術價值。

★新聞？報導？

此二者最簡單的分野，大約是新聞是在特定的時間發生特定的事情，常會吸引很多人的關注。報導是一個人或少數人，針對特定題材，長期追蹤、了解、記錄。在台灣，相當多攝影朋友，抱持的概念，比較接近報導攝影。台灣也有其歷史背景。

台灣攝影的發展，在一九四九年前後，大致有兩種氛圍：如張才，是台灣本地人，有一定的經濟基礎與美學素養，對台灣這塊土地有熱情與關愛，拍了很多當時普羅大眾的生活情況。另外就是由大陸來台，以郎靜山先生為代表，某種程度上仍然緬懷中國長久傳承的美學之中，拍的攝影比較抽離，他們當時對台灣並不是有那麼濃厚的感情。

張才的風格，由鄭桑溪、張照堂、關曉榮等幾位攝影工作者傳承，形成本土關懷的風潮；而郎先生的沙龍風格大抵由各地攝影學會系統傳承。直到六七○年代，一群年輕人覺得攝影的沙龍風格太過抽離，加上布列松（Henri Cartier-Bresson，1908-，參觀布列松基金會）、尤金．史密斯等等國際知名的報導攝影家、記者的作品大量引介到台灣，帶動了有熱情、關懷的年輕人投入，這個時期阮義忠先生扮演了重要的角色：他翻譯、推廣、引介不遺餘力。「人間」雜誌也是在此風潮下的產物，對當時的社會社會的改造，也凝聚了一定的能量。

★紀念？創作？

一位紐約菁英階層的女性攝影家一系列記錄自己生活的照片，看似一般紀念照片，但因為她所拍攝的內容，也呈現了當時與她同社會階級的人的生活，其意涵就不只侷限在紀念的意義之內。

★單張？多張？

一對德國老夫婦一輩子都在拍攝工業用的建築，如水塔、水泥輸送管、石油化工廠反應爐等等，畫面均是較為呆板的置中構圖，展出時則常以九張、十六張或更多來呈現。而有位觀念藝術家，在一九六○年代將好萊塢日落大道上的建築，一間間拍攝下來，再拼成一長列像片。這樣看來，單張或是多張，也有其必要的意義與價值。當我們反思攝影僅僅是切片時，單張便不屬必然。

★傳統？數位？

美國數位攝影家於一九七○年代，採用數位技術根據全世界人種比例，做出一個不存在的人，他把這個並不實際存在的人視為人類的整體。這件作品技巧如今看來稀鬆平常，但背後的想法，以當時的環境來說，能夠達成如此水平，陳老師認為是非常「有機」的（organic）。這牽涉到我們要如何看待輕鬆快速的電腦拚貼技術？可以再看看李小鏡的作品（參觀李小鏡個人英文網頁）。李小鏡早期以商業影像為主，十數年前開始採用數位影像，運用早期的photoshop來處理。早期做閻羅王、牛頭馬面，之後十二生肖，討論人與獸之間的差別。他選用了數位技術，而他處理的題材、目標，是很有機的。這樣的照片究竟是傳統還是數位？其實已經不是很重要。

陳老師又舉一張以雅爾達密約的會議記錄照片為本的例子，經過攝影家完美的「竄改」，放入三位美麗的模特兒，成為一張著名品牌的商業攝影；我們因而被迫開始反省數位時代的美學。其實自七○年代後傳統攝影便一直在問：究竟有沒有「真實」？如果有，它會屬於或落在那一個層次之中？特別是數位影像廣泛流行後，這個問題更重要，更值得正視。

勉而為之的分類：寫實∕表現
陳老師提出一「勉而為之」的分類：即寫實與表現，但仍然是相當不完整的分類方式。以最早期的攝影作品為例，早期攝影以風景為主，因為需要的曝光時間長。但同時，也產生了這樣的作品，由法國早期攝影家Hippolyte Bayard於1840年左右所拍攝，（看看這張照片）這張照片是扮裝的景象。攝影師把自己拍成溺水的人，來抗議沒有人肯定他在攝影發明上的貢獻。在攝影被發明的初期，就有攝影家把攝影作為抗議的工具，只是大家較少看到這個面向。陳老師接著並置了兩張主題類似的照片來呈現寫實與表現的手法，一張是在槍林彈雨中拍下中彈畫面，是真實的記錄，另一張場景類似，卻完全是擺設出來的。

如何欣賞解讀攝影

陳老師特地推薦了幾本談論攝影的書：

1.蘇珊桑塔格（Susan Sontag），論攝影（On Photography）。為談論攝影相當重要的著作。

2.羅蘭巴特（Roland） 明室攝影札記。突破把照片當作是分析的對象的窠臼，讓自己的情感進入影像之中，就攝影的解讀與書寫有很重要的意義。（以上兩本台灣均有中譯本）

另外陳老師目前正著手翻譯一本攝影評論與賞析的入門書，Criticizing Photographs: An Introduction to Understanding Photography, ( by Terry Barnett, McGraw-Hill Humanities)。總體來說，這本書找出了解讀攝影勉為稱之的公式：描述影像、詮釋影像、評價影像。人類的視覺是選擇性的，我們總是主觀地看，但可以從試著客觀描述眼前所見的影象開始。

幾個解讀作品的參考點
形式（構圖；色彩；影像顆粒；使用鏡頭等等美學元素）、主題元素（符號學）、作者論（如同系列作品的對照，不同系列的對照，如此可以更加瞭解作者）、攝影史的對照（歷時的與共時的）與當代其他攝影，與整個攝影史的對照，有很多面向方式去理解。

攝影作品可以很複雜、也常有幽微的意義和企圖。倘若談論攝影時忽略了這部分，陳老師認為其實是放棄了攝影最有力量、也最引人的部分。

為什麼攝影可以或應該在國小引介？
1. 傻瓜與數位相機的風行：曾經相機是很神秘高貴的東西，現今已經非常普及，特別是數位相機也已相當便宜，是在國小推廣攝影的好契機。

2. 影像文化的風行：如今我們活在充滿影像的世界中，習慣影像而不去思考影像的人，只會接收影像，有可能會成為意識形態的被灌輸者。因此希望年輕的孩子，對影像能有反思能力，而不見得是要培養攝影家。對國小的孩子，賞析比拍攝重要得多。

3. 從攝製到賞析：如何從影像裡面看出其中的意涵，其實要比操縱相機更為重要。藉由對影像的思索，看出照片中的文化現象。對陳老師而言，照片一直都不代表真實，它常常是一張承載了影像的紙。

4. 影像教育的匱乏：台灣並不缺乏好的商業攝影師，或藝術攝影家。而是整體大眾比較缺乏對影像進行思考的意願和能力。

陳老師非正式蒐集之教學案例

一：「2000年藝術家駐校計畫」

A.1999.9.14  13:00—16:00（部分教學）

授課藝術家：張美陵  教學內容：針孔相機

與民族國小四年級學生合作，甚至架設簡單的暗房，測光，用相紙做為底片。

B. 2004/4/28—6/24, 與帝門藝術基金會合作的計畫，政大實小五年級學生一週一次。

二：日本女攝影家永武光和蘭嶼達悟族的小朋友

由日本「Wonder Eyes Project」國際組織贊助，永武光策劃，台灣策展單位是巴魯巴藝術工作坊，楊孟哲老師。特色是把相機交給孩子來拍。經費補助文建會，協辦台東文化局。

三：五年級上學期教科書「仁林文化」版的單元

主題四：剎那與永恆 1.有聲有色2.小鏡頭妙世界

四：論文

游本寬，〈數位化影像世紀中國小的攝影教育〉，1995年6月。（藝術教育的根源省思研討會）

游教授文中也提到，台灣太強調攝影的紀錄性，忽略了藝術創造性。游教授在論文中提出一套國小攝影獨立教學課程內容：

低年級：無機身影像介紹—太陽照片（如影子）影印影像等等

中年級：針孔成像的體驗—針孔相機的製造，負像世界的認識，紙質底片，影像

的複製性

中高年級：照片拼貼

高年級：自動相機的視野

教學理念與教案——
影像家族的小小系譜及在教學的可能
二十世紀末的視覺藝術場域：原先壁壘分明的藝術媒介開始「混成」起來，「新類型」藝術成為新時尚。

同時原本妾身未明的攝影「藝術」，從依附於他類形式的陰影中逸逃出來。機械影像政治地翻轉了它的地位，成為其他媒材爭相挪用的目標。這不能稱之為攝影的勝利，只是取得了做為影像家族成員的正當性。

	媒    材
	約  略  的  歷  史  分  期
	分 析 重 點

	繪畫
	前現代的手工時期
	造型、色彩

	攝影
	機械（複製）時代
	鏡位、構成元素

	電影（及錄影）
	傳播時代
	剪輯、敘事

	數位影像
	數位時代
	合成、拚貼


陳老師在過去幾年的「美勞」教學裡，嘗試結合「類型」，鋪陳影像的脈絡。藉助攝影和電影進行跨媒材的引介與對話。在影像充斥的年代，希望引導學生將影像視為訊息，引動解讀和創造的欲望與可能。以下是幾個教學實例：

	單  元  名  稱
	教   學   內   容   概   要

	「它傻瓜；你聰明」
	家庭影像欣賞；自動相機使用簡介；實際拍攝

	「夢境」
	黑澤明的「夢」欣賞；以夢境為主的想像（或抽象）畫作

	「快樂週末」
	以家庭照片為藍本的壓克力畫作

	「台北。台北」
	報紙、雜誌影像文字的拚貼

	「神話與漫畫」
	「女媧補天」、「哪吒鬧東海」中國動畫電影欣賞；以東西神話或民間故事為題的漫畫製作

	「記憶之盒」
	北野武「菊次郎的夏天」電影欣賞；關於「成（少）禮」的介紹；木盒（或其他質材）的美化與裝飾


接下來，陳敬寶老師分享自己的曾經實施過的教案。

1.家、家人與我
先介紹傻瓜的簡單操作技巧，再將小朋友分組，空拍（不裝底片）一、二次；再請孩子回家跟父母借相機拍幾張。若是沒有相機的，就畫一張畫。攝影有個很獨特之處就是民主，不分年齡都有可能拍出「好」照片。影像教育最核心的部分就是希望大家能有自己的觀點，拍出自己認為的好照片。

2.家庭記憶
以家人照片，畫出照片，或是將照片與文字繪畫做連結。

3.台北‧台北（影像拼貼）

影像拼貼如果只是單純的並置，這樣的連結會衰弱。陳老師希望可以做到影像之間可以產生有機的連結，而五、六年級的孩子的確可以做到。這類單元有可能會進行得很長，一學期大概三到五個單元。

4.神話與漫畫
討論

問：有沒有單元是你想做，但受限於時間的？

答：我比較不擔心時間的問題，時間的切割其實會在之後的生命中連結起來。上課的東西比較像種子，在日後某個機會被提醒就會有連結。比較大的問題是背後教學設計的思維有沒有連貫。我服務的學校五、六年以來在美勞及稍後的藝術人文領域一直以自編教材為主，我們花了超過一年的時間才研討出每個年級的基礎架構。當資源有限，卻要建構系統時，是非常需要時間的。各個年級之間到底要怎麼銜接？我想是更重要的問題。

問：是否需要區隔攝影的範疇？現當代已經混用各種媒材。我們到底要引入什麼語彙給孩子？機械本身也有語彙，我曾經設計內容如拍攝模糊的照片，來引入機械部分的語彙。畢竟機械本身也有很多的內容。我自己以前的教學經驗，較會立基於此。但我也常常反思，我們到底要引入什麼？若還是以過去攝影的角度來看，會不會日後孩子並不能理解現代、後現代的東西？

答：我最希望可以引入的是敘事。我會和孩子介紹各種不同攝影的方式，帶著孩子看影像，看他們有什麼感覺？為了不窄化他們對攝影的認知，我的教學策略是提供他們多元的影像。影像是啟動器，啟動故事的開端，藝術欣賞的交流也由此發生。我認為有意義的解讀是開啟故事的敘述。您剛才提到的問題，比較接近製作者的角色。我期望是能讓孩子從想像的角度來理解攝影。如果都談黃金比例、顏色的飽和度等等，只會導向一個共同、相對狹隘的結果。在國小階段，影像能否開啟故事？開啟想像？我認為想像可以使得藝術更立體。只有回到這個點，每一個閱讀者都能進入，每一位閱讀者都會豐富這件作品，那就是一個有機的過程，會不斷產生新的可能性。

藝鼠推薦可參考網頁：

http://www.ntnu.edu.tw/fna/arthistory/articals_sct_1.htm
林志明，〈紀錄攝影與紀錄風格〉
