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上海音乐学院联合德国基尔歌剧院打造的

歌剧《茶花女》日前在上音歌剧院上演，这是继

2021年12月首演后的又一次精彩亮相。数日

后，该剧还登上了第五届中国歌剧节的舞台。优

美的音乐，感人至深的剧情，强大的演员阵容，加

之多媒体的舞台制作，使这部经典歌剧再一次展

现出动人魅力。

歌剧《茶花女》全剧共分三幕。第一幕描写

阿尔弗雷德与巴黎名妓维奥莱塔相遇并相爱，阿

尔弗雷德唱起了著名的《饮酒歌》，而维奥莱塔唱

起了咏叹调：《啊，梦中的人儿》。第二幕描写阿

尔弗雷德的父亲亚芒劝说维奥莱塔结束与阿尔

弗雷德的爱情，因为这影响到家庭声誉和女儿婚

姻，维奥莱塔忍痛答应，显示她对爱情的真诚和

为爱情不惜牺牲自己的高尚品质。第三幕描写

维奥莱塔临终前终于见到阿尔弗雷德，并最终死

在情人怀中的感人肺腑的故事。

威尔第的音乐是那么细腻传神，简短的前奏

如诗般勾画出女主人公美丽的容颜。第一主题显

示出小提琴在高音区轻柔地奏出晦暗、凄凉的旋

律，这是第三幕中临终的维奥莱塔唱的一个主题，

温暖而又哀伤。第二个主题聚焦爱情，旋律热情、

明朗，出现在第二幕第一场中，第一小提琴以活泼

向上的高音做装饰，使音乐显得华丽而富有色

彩。两个主题变换与交融，推进戏剧的发展。

最拨动心弦的是在第二幕中，维奥莱塔为

履行承诺，违心地给阿尔弗雷德写信告别，乐队

响起双簧管凄美的旋律，维奥莱塔心如刀绞，内

心痛苦地挣扎，她泪如雨下……细若游丝的旋

律如泣如诉，感人肺腑。在第三幕中，病入膏肓

的维奥莱塔读着阿芒的来信，双簧管又一次奏

出这段委婉而伤感的旋律，引出维奥莱塔绝望

的咏叹：“永别了，过去的美梦”。维奥莱塔悲

伤、忧思、孤寂的心情在音乐中表现得真实、深

刻，催人泪下！

威尔第一生中创作了近30部歌剧，《茶花女》

至今盛演不衰，与它优美的音乐旋律、凄美的爱

情故事以及鲜活的人物性格刻画密不可分。《茶

花女》作者小仲马曾说：“五十年后，也许谁都不

记得我的小说《茶花女》了，而威尔第却使它成为

不朽”。威尔第用音乐为小说赋予了不朽的艺术

生命力。

上音版《茶花女》的演出阵容强大。《声入人

心》选秀节目中被誉为“嗨 C小王子”的蔡程昱扮

演阿尔弗雷德，亚芒由上音院长、著名男中音歌

唱家廖昌永扮演。廖昌永扮演的父亲，声音炉火

纯青，表演真实感人，展示出一个父亲慈祥而又

威严的形象。蔡程昱的表演热情奔放，充满青春

的气息。廖昌永院长带领上音学子践行“教创演

研一体化”教学模式，让学生在歌剧舞台上成长，

他们是中国歌剧舞台的生力军。

参与演出的一百多位学生，无论唱功还是表

演都可圈可点。在读博士顾文梦扮演维奥莱塔，

声乐歌剧系学生担任合唱，管弦系学生担任乐队

伴奏，数媒学院担任舞美灯光设计。以实体与多

媒体设计相结合的理念，打造出线条简洁、明暗

对比强烈的美轮美奂的舞台效果。指挥是上海

交响乐团驻团指挥张洁敏，对乐队演奏时声音力

度的变化有着娴熟的把控力，使音乐与歌唱水乳

交融。

歌剧是音乐与戏剧的最高形式，被誉为戏剧

王冠上耀眼的明珠。上音师生在威尔第诞辰210

周年之际，再度排演经典歌剧，向经典致敬。

上海 · 静安戏剧谷展演期间，话剧九人的

《双枰记》如约而至。当该剧在艺海剧院最后一

场演出圆满落幕，谢幕时观众的掌声雷鸣，人们

在两个小时内看完了主角三人如泣如诉的一生。

话剧九人是北京大学校友创立的青年戏剧

团队，创作了《四张机》《春逝》《双枰记》这一系列

民国知识分子戏剧。《双枰记》诞生于2021年，是

话剧九人剧团成立第十年推出的第十部剧本，也

是民国知识分子戏剧中的第三部。该剧讲述了

1933年，在南京江宁一所监狱里发生的故事。

开场时程无右和卢泊安的对话就引起了观

众的阵阵笑声，一个粗俗无赖的文人和一个彬

彬有礼的文人的对话处处充斥着反差和笑点。

程无右明天就要被开庭审判了仍旧一副事不关

己的模样，卢泊安为了程无右的安危写信给昔

日故交郎世飖，希望能请他来做辩护律师。可

程无右一听到郎世飖的名字就像被点燃的炮

仗，脏话乱飞。他们三人曾经是无话不谈的挚

友，却因为一场误会反目。

剧中演绎的时间与演出时间一致：两个小

时。在这两个小时里观众见证了程无右、郎世

飖和卢泊安从志向相投的青年走向截然不同的

人生轨迹。程无右是激进派，他成了被学生们

拥护的共产主义领袖；郎世飖自北向南讨生活，

成了跟着杜月笙混迹上海滩的职业律师；卢泊

安远离政治专心教书。故事的结尾，程郎二人

解开心结，程无右同意让郎世飖做他的辩护律

师，郎世飖则对程无右做出承诺：“若有那日，程

婴、杵臼，月照、西乡；吾与足下分任之。”十年时

间两人虽被误会相隔，但友情却真挚如初。

滚灯这一象征贯穿始终，耐人寻味。程无

右从摆棋摊的冯小寒那里买下了她爷爷做的滚

灯并送给了郎世飖。郎世飖离开南京抵达北

京，自始至终都带着那滚灯，直到结识了唱京韵

大鼓的邵玉筝，为了鼓励她，郎世飖将这盏滚灯

送给了她。直到多年后时局动荡，邵玉筝辗转

来到了南京，当她在冯小寒的棋摊上看到了和

自己一样的滚灯时激动万分。邵玉筝说：“别处

的灯，要么提、要么挂、要么抬、要么放，总是稳

稳当当摆着给人看的。只有这滚灯，可以抛、可

以掷、可以滚、可以压，烛火总不会灭。”

这盏滚灯如同剧中的每一个人物，他们少

时相遇，而后走散，再重逢时各自都经历了生命

中的数道坎坷，但胸中的那团炬火依旧烧得火

热。邵玉筝和冯小寒虽不是主人公，但她们坚韧

的生命力也让那个时代的女性形象绽放出光芒。

《双枰记》中的三个主角唯有郎世飖的人物

塑造颇为立体，他如同生活中的大多数人，有理

想但需要为了实现它或忍辱负重、或曲线救

国。程无右的极端性格让开场的大段文人交流

台词不至于陷入沉闷，但在故事进行中程无右

并无太多改变，哪怕在快要结局的部分误会解

开，他也仍旧听不进去郎世飖的话，显得人物性

格有些单一。卢泊安的塑造就更扁平了，有钱

人家的公子哥也有了报国、救国的梦想，但为了

明哲保身他尽量不谈政治，在剧中最大的作用

是做个和事佬，让程郎二人解开误会。

该剧使用的导演手法与戏曲表演中的线性

叙事有相似之处，线性叙事时空变换灵活，几十

年的时间如线般在舞台上穿梭、回溯，这是同西

方戏剧中的点式、面式叙事手法截然不同的。

除此之外，《双枰记》中还加入了京韵大鼓、南宋

词人蒋捷所作的《虞美人 · 听雨》、伯牙子期的典

故等古典元素，呈现出中国话剧民族化发展的

景象，十分令观众欣喜。

话剧九人的剧有一个鲜明的特点：剧本内

容扎实，舞美简洁，其台词极具文学性。这些是

当下中国戏剧越来越容易丢失的品质，有的剧

因为剧本拗口就将台词改得生活化，有的剧因

为剧本不好就用舞美和音效进行补充，这些剧

注定无法成为优秀作品，因为戏剧艺术是有门

槛的，戏剧从业者不应该为了讨好观演者而降

低门槛。

最近，伴随着上海博物馆现象级展览“从波

提切利到梵高——英国国家画廊珍藏展”的闭

幕，连续24小时的“今夜无眠，上博十二时辰艺

术嘉年华”将整个城市的艺术气氛掀起了新一

轮高潮。

几乎同时，又有一个以波提切利为题的展

览在外滩的东一美术馆对公众开放——“波提

切利与文艺复兴”以波提切利最具代表性的10

幅作品为核心，向中国观众呈现“伟大的洛伦

佐”时期的佛罗伦萨、波提切利的美学观和价值

观，展览展品全部来自意大利乌菲齐美术馆。

不久前，城市西南角的宝龙美术馆以“西方人物

绘画400年：东京富士美术馆藏精品展”为题，

不约而同地将目光投向了西方经典油画——从

巴洛克宫廷画家凡 · 戴克、新古典主义大师安格

尔、浪漫主义大师戈雅与德拉克罗瓦，再到克利

姆特、夏加尔、马格利特、契里柯等近现代艺术

大师，从宏大叙事的神话题材，到普罗大众的人

物描绘，57件珍贵藏品为人们提供了一堂以西

方人物绘画发展为主题的美术史课。

一座城市，如此之多的西方经典名作集中

于同一时期“爆发式展出”，会否令人有主题

重复、观众知识储备应接不暇之感？“波提切

利”来得频繁，会否有引发审美疲劳之忧？答

案是——大概不会。

在上海，每一个以西方经典艺术作品为题

的展览，对接的都是馆藏浩瀚的西方知名博物

馆、美术馆，而如此认真操作、兴师动众的展览

双方都会有相应的专业策展人出马，不同策展

人表现出的思路视角的区别，就好比珠峰和华

山的风光之别。即使面对同一位艺术家，策展

人迥然不同的出发点必然导致各自选择的作品

不会是同一件，经由排列组合，呈现出的展览面

貌也千姿百态。

从观展者的角度而言，观众对于西方美术

经典的喜好和理解力不尽相同——你喜欢波提

切利的美感与和谐，我喜欢卡拉瓦乔的阴郁怪

诞；有人偏爱肉乎乎的雷诺阿，也有人偏偏对粗

粝粝的马奈情有独钟；既会被金光闪闪的克利

姆特吸引，也会为贫穷疯狂的梵高感慨……在

大多数热爱艺术的中国观众眼中，西方艺术领

域犹如“小径分岔的花园”，经典真迹怎么都看

不够。上海博物馆“英国国家画廊珍藏展”上，

反反复复观看的就大有人在，看了六七遍的仍

直呼“不过瘾”，最多的观众在98天的展期内看

了15遍。面对如此潮涌的观展需求，目前这些

“波提切利”不是太多，而是可能一时还应接不

暇呢。

千千万万本地观众对于艺术的渴求尚且千

差万别，更何况还有为了能不出国门就直面教

科书上的西方经典作品、通过艺术与世界对话，

从五湖四海赶高铁坐飞机而来的观众。因此，

在上海这个国际文化大都市里，聚焦不同主题

的西方经典艺术展览的美育效果是叠加的，而

非力的相互抵消。

在巴黎，在罗马，在伦敦，街头转角处就能

遇见一个博物馆，一个无名的角落，都可能邂逅

带着沉甸甸历史印记的瑰宝。巴黎市内有50

余家博物馆，加上艺术馆有140余家，它们不仅

是法国的物质与精神遗产，更是整个人类的历

史记忆。博物馆每天特展、常设展各有侧重，此

起彼伏，会有人嫌展览的数量太过庞大吗？若

缺少了假以不同的展览名义展示的艺术品所提

供的灵感与创造力，城市也会将黯然失色。想

看《蒙娜丽莎》《岩间圣母》的，去卢浮宫排队；想

了解青年艺术家的最新动态，去东京宫；想把梵

高莫奈马奈印象派一次看个够的，去奥赛博物

馆；想看亚洲艺术收藏的，去吉美博物馆……

经典艺术唤回的是人们更多的思考力。通

过合作互相学习，城市里一个个独特的展览形

成一种气息，安放都市人的焦虑和困顿，提供交

流、分享、共建的空间。让时间，留下文化的痕

迹，而不是一个时髦的打卡印记。

过去，谁说自己有一个艺术空

间，是很能在艺术圈引起重视的。

一声吆喝，艺术家们趋之若鹜去空

间办展。现在，艺术的楼堂馆所越

来越多了，民间在造，各级地方政府

也在建。人们对所谓艺术空间的感

觉有点麻木。

艺术家和艺术爱好者懂得对艺

术空间挑挑拣拣，是一个进步。

空间大致分商业性、学术性和

普教性。不管是什么性质，都只有

在各自定位上做到位，才是有价值

的艺术空间。

很多画廊给自己起名为“空

间”，目的是减少些商业感，提升艺

术格调。其实画廊的价值恰恰在于

其商业能力。能发现有价值的艺

术家，能成功营销艺术家作品，拥

有具有信赖感和购买力的藏家群

体，这些都是画廊专业性的必要条

件。画廊就是画廊，蹭艺术馆的概

念，显得对自己商业能力缺乏信

心。就好比面馆就是面馆，没必要

叫“面博物馆”。

学术性的艺术空间就更需要明

确的定位。博物馆、美术馆是学术

性艺术空间的主力军。按常理说，

一般是先有了相当规模的艺术藏

品，然后才兴建相应的公共艺术空

间。现在到处都在建艺术空间，但

缺乏艺术内容。众多艺术空间缺藏

品，缺好的管理人才和策展人才，同

时还缺资金。离开精彩的展品和精

彩的策展，空间就失去了艺术灵魂，空空如也。

还有众多散布在社区的普教性、公益性艺术空

间，也需要准确的定位和策划管理。定位不符合社

区居民需求，居民没有参与感和获得感，艺术空间门

可罗雀，异化为小圈子自娱自乐的地盘，还不如麻将

馆和茶馆有意义。

什么是艺术？艺术无非是人心的萌动和呐喊。

缺乏艺术的艺术空间，其实缺乏的是对人心的足够

尊重和理解。
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对于导演，《哈姆雷特》是一部平均每15分钟就

会在地球上某个角落上演的戏剧——频繁上演带来

的版本之多，令导演创新难度极大；对于观众，《哈姆

雷特》是另一部《红楼梦》——所谓“每个人心里都有

一个哈姆雷特（《红楼梦》）”，亦即好的作品总是让

每个人都能看见自己。因而，无论是业内导演还是

全球观众，制作创新与欣赏各异带来难上加难。与

此同时，评价《哈姆雷特》也成为一件难事——因为

其上演次数和版本实在太多，对于评论家而言，切

入角度就需费思量；也因为其上演次数和版本太

多，有些资深评论家会对这个选题不屑一顾？

日前，徐俊导演的音乐剧《哈姆雷特》在文化

广场上演。月初，濮存昕导演上戏第六届藏族

班普通话、藏语版《哈姆雷特》上演——沿用的

版本是1990年林兆华为北京人艺初排的版本。

2019年，同为北京人艺出品，但是由李六乙导

演、胡军扮演哈姆雷特、濮存昕扮演老国王的

《哈姆雷特》在上海大剧院上演。2009年，以色

列卡梅尔剧团在话剧中心上演过全员身穿迷彩

服背着机关枪的《哈姆雷特》——他转而成为果

敢的有为青年。至于戏曲，也颇为繁多。赵志

刚就主演了越剧《王子复仇记》；张军经常在全

球各地上演昆剧《我，哈姆雷特》。至于川剧、京

剧也都有《哈姆雷特》的不同版本……

所有不背负创作负担的观众都好奇——这一

次的《哈姆雷特》怎么演？导演徐俊选择的音乐

剧，是头一遭，甚至可能是全球第一遭。因为严格

说来，这么人物颇为多、情节有枝蔓、内涵也不浅

的内容，不适合音乐剧这一形式——为了让音乐

有足够的呈现空间，音乐剧的剧情容量少于话剧，

因而人物要少点，性格要简单点，内涵也要单薄一

点。这些都与《哈姆雷特》的话剧形式相悖。

因而，徐俊在改编剧本时，首先削减了原著里

的14个人物。其次，把哈姆雷特与其叔父克劳狄

斯设置成“双男主”的斗争，推动剧情发展且更为

集中。正是因为克劳狄斯的各种欲求，把哈姆雷

特带进了命运的旋涡。这在其他版本中从未被凸

显。歌曲在音乐剧中的功能有二，一是情节叙述

——好比歌剧里的宣叙调；而是抒情——好比歌

剧里的咏叹调。纯粹从艺术角度，当然是抒情的

咏叹调更“好看好听”。在音乐剧里，几乎不用宣

叙调，直接念白如话剧，让复杂情节更明朗，如哈

姆雷特在母后房间误杀奥菲莉娅父亲之时。这一

段就以话剧的方式演绎。话剧表演、导演，是一部

音乐剧品质保证的基本要素——这是当今大部分

中国音乐剧剧组缺乏的底色。

中国音乐剧大部分缺乏的第二个基本要素，

是“依字行腔”，出自于会泳所著《腔词关系研究》，

意思是白话文配上曲调时，词曲的声调、平仄要合

上。举例如：“Nizaibuzaidengta?”如“ta”若比

“deng”的声调上扬，那就是“你在不在等他？”如

“ta”比“deng”的声调下沉，那就是“你在不在灯

塔？”普通话四声以及抑扬顿挫的组合，远比只有

升降两个调的外语丰富，因而带来歌词理解的困

难。这就是很多音乐剧观众感觉：“我明明知道他

在唱中文，但还是要看字幕”的缘由。这一点，在

徐俊导演的《哈姆雷特》中大大改观。毕竟，徐俊

曾经是沪剧王子，深谙出自戏曲的“依字行腔”之

理。这也就是当今中国音乐剧剧组必须向戏曲尤

其是戏曲现代戏学习的根本原因。

中国音乐剧几乎缺失的最根本要素是文化自

信。市场蓬勃带来的题材指向往往由观众主导，

欧美大制作和韩国小成本，成为当下音乐剧市场

的主流——毕竟主体观众在乎的首先是演员颜值

和歌艺。让更多观众感受自身根植的美，是鞭策

徐俊一定要寻找东方美学下的哈姆雷特的缘由之

一，也是徐俊作为从戏曲演员蜕变成戏剧导演之

后，时常深思的问题。因此，此番视觉体系上是以

宋代服饰美学为主基调，仅融入必要的皇冠、宝剑

等具有象征性的西方道具。其海报远看就是一幅

宋画，细细看，是每一个油画风格的人物，融入了

宋画图景之中。在中国复刻400年前英国伊丽莎

白一世时期的拉夫领、灯笼裤有什么价值和意义

呢？英国皇家莎士比亚剧团的属性是传承——就

类似上昆要传承《牡丹亭》一样，只在这样的前提

下，才做“博物馆式保护”的演出。《哈姆雷特》可以

做到每隔15分钟就在世界某地上演，其版本一定

是各种本地化再现，穿牛仔裤的哈姆雷特十分常

见。音乐剧《哈姆雷特》服饰是基于宽袍大袖、矿

石染料色泽为主的宋代美学风，其中不仅有相近

色系，也有撞色系，在灰色基调的巨石布景和调性

丰富的灯光下，具有现代的高级感。戏曲元素，不

仅体现在视觉上，也体现在角色设置中。哈姆雷

特让戏班来宫廷演出之际，有一位具有武丑功夫，

以小丑造型登台。其举手投足充满精气神。

戏曲的本质是“以歌舞演故事”，就是中国土

生土长的音乐剧。融入宋代服饰美学、戏曲表演

元素，且符合戏曲“依字行腔”词曲法则，就是徐俊

在现代音乐剧中回望优秀传统文化的实践，为蓬

勃而迷乱的中国音乐剧市场探照出中国音乐剧东

方美学的晨曦。

我们要唱自己的魂，而不是别人的歌。

《哈姆雷特》探索中国音乐剧东方美学


