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维拉宗与梅斯特的携手
上海大剧院“排片”的有心

◆ 张菲儿

◆ 朱 光

若不是从第二个节目《铮铮》
起，乐风突转为青春时尚，大约上海
观众还会误以为中央民族乐团参加
“时代交响”的《宝藏国乐——国乐
正青春》走的仅仅是传统节日风。
身着各色旗袍的女乐手，与身着黑
色为主基调的长衫的男演奏员，在
东艺的舞台上板正地演绎《四海欢
腾》时，仿佛让夏日的观众回味起新
春佳节……
自《铮铮》起，整台节目开始往时

尚、当代、创新、融合乃至神奇的方向
爬坡。最令人耳目一新的是《信天
游》，可谓守正创新的范例。笛子手
与中阮演奏者，把陕北民歌《信天游》
演绎成节奏激越的摇滚版，精神内核
与粗粝而柔情的“兰花花”贯穿一
致，但是表现形式趋向于硬摇滚的
释放。笛子还保有民族风主旋律，
中阮的演绎方式更接近吉他，加上
打击乐的东西难辨，简直令人对黄
土高原这片土地都要刮目相看——
尤其是当两位男生开嗓唱“兰花花”
之际，没人想到演奏会上还会有人
声高唱！而这歌声与乐声，竟然也
跨越东西百年，和谐共振。文化乃
至文明，历来贵在交流融合。阮与
吉他，各处东西方，但是被“发明”的
历史相当，两者的结构类似，演奏的
方式也接近，故而音色乃至气质可
以共通。虽然两位年轻乐手在歌喉
上，逊色于同团前辈冯满天，但是在
演奏上水准逼近、气场相契。
《呻吟》（Moanin’）由钢琴手鲍

比·戴蒙斯（BobbyTimmons）作曲，
这首可以“代表上世纪50年代的爵
士乐的一切”的作品，出自阿特·布
莱克利及其爵士信使乐队（Art

BlakeyandtheJazzMessengers）
的同名专辑。其中的主打曲，就是
《Moanin’》，最后这首曲目就可以指
代整张专辑。当加键唢呐吹出萨克
斯一般的乐音，当阮弹拨出吉他的
旋律，辅以低音提琴和打击乐的节
拍顿挫，令人疑惑眼前的是“民乐
团”吗？闭眼侧耳倾听，这不就是爵
士四重奏吗？
《梅边四梦》第三乐章，由全班

女性乐手演绎。这支曲目的奇妙在
于，似乎怎样也等不来高潮华章，总
是那么悠悠的、缓缓的、淡淡的甚至
轻轻的……令人悬念迭起，疑问连
连。忽然间结束之际，看了曲名
——哦，看来是《牡丹亭》故事的片
段，华彩段落大约在下一章……也
没问题。
戏剧性，或通俗地说“反差感”，

不仅给予上海观众视听冲击、情感
惊喜，也展示了民族乐器进入新时
代后的万般表现力、中央民族乐团
进入新时代后的创作想象力。民乐
早就不局限于既定印象里的湖光山

色、才子佳人，而是随着驾驭民族乐
器的人的观念和技术提升，纵横四
海、上天入地……它可以是海纳百
川地包容爵士、流行、摇滚等元素，
呈现出高山流水意境乃至宇宙洪荒
的人类命运共同体理念。
原来，音乐会名“国乐正青春”

也出自中央民族乐团举办的同名的
创意大赛——呈现的作品，都是获
奖作品。观看之际，感觉仿佛是“男
生小组”与“女生小组”的技艺大
PK；果然，他们分别名为“青衫渡”
与“俪人行”。打个不恰当的比方，
这台民乐音乐会颇有电影《闪光少
女》的既视感——只不过，电影里，
是民乐团与交响乐团打擂台，而这
台音乐会，是“青衫渡”与“俪人行”
的角逐。毕竟是闪光少女与鲜衣怒
马的“民乐征战”，“俪人行”整体呈
现出婉约、唯美、柔美、温柔的气质，
“青衫渡”则乐于把民乐“突飞猛进”
到豪放跨界的程度。音乐会就这样
形成一张一弛、一刚一柔的节奏，倒
也是奇妙的体验。

话剧艺术家焦
晃说：“舞台上，演员
的脸不是最重要的，
形体才是！”我们在
上海·静安现代戏剧
节，看到意大利戏剧
大师皮普·德尔邦诺
跟他的剧团的演出，
完全可以感受到这
句话的真谛。

2003年，上海话
剧艺术中心在台北
演出老舍的《正红旗
下》。当焦晃饰演的
老舍，最后走向太平
湖后，我和全场观众
一起起立鼓掌。穿
着长衫的焦老师，一
举一动、一言一行就
是潇洒，就是从容。

2023年，上海·静
安现代戏剧节邀约
意大利戏剧大师皮
普·德尔邦诺及其剧
团演出《喜悦》。今
年，又邀请他带来
《觉醒》与《爱》。负
责编导的皮普在舞
台上、观众席内朗诵
诗，并夹叙夹议地发
表看法。他既讲述
故事也融入剧情的
身份，让全剧带有松
弛感而且充满诗意。
有句话说：“你

必须很努力，才能看
起来毫不费力。”成
功学研究者整理出
来的原则是“一万小
时定律”，意思是要
想精通一门技艺就
需要一万小时的时间去理解吸
收和实践，才有可能达到大师级
水平。
所谓的一万小时，按照一天

花八小时，每周投入五天来算，需
时五年。焦晃和皮普在剧场艺术
的投入，岂止五年或五个五年。
皮普生于1959年，这一年，

生于1936年的焦晃从上海戏剧
学院毕业，接着加入了以优秀毕
业生为骨干的上海青年话剧团。
在上海青年话剧团，他陆续出演
了莎士比亚的《安东尼与克莉奥
佩特拉》等国内外名剧。

2015年，因为参与拍摄上海
人民艺术剧院与上海青年话剧团
改制合并为上海话剧艺术中心
20周年纪录片，我有机会到焦老
师家，对他进行采访。那是我在
上海生活的15年里，最难忘的几
个夜晚之一。我尤其记得他在多
次受访当中都要讲起的一句话：
“学习表演的第一天，老师就告诫
我，一定不要想要去‘演戏’，要去
建立生活。”
皮普早年曾在丹麦和德国

学习表演，并师从舞蹈剧场开创
者皮娜·鲍什。此后，他陆续为
罗马歌剧院等顶级剧院导演歌
剧。1984年创立剧团时，他便决
心打破传统戏剧的框架。皮普
携团队来到上海，带来三个作
品，没有明显剧情，就是诗的朗
诵，还有朴素的表演。

皮普作品里面，
有的是创作者满溢的
赤诚。赤，是没有保
留。诚，是创作者想
分享，分享他感受到
的生之“喜悦”、“爱”
的礼赞和“觉醒”后的
释怀。这个导演把自
己对世界的理解，自
自然然地摊在剧场
内，让我们体验到在
进剧场才能感受到的
即时性与松弛感。
始终坚持斯坦

尼斯拉夫斯基的“当
众情境理论”学说，
注重发掘人物行动
的特殊形式，再精密
地在舞台上展示角
色，舞台表演超过半
个世纪的焦晃，他的
表演风格是：准确、
清晰。焦晃之所以
能在风华正茂时得
到“话剧王子”的昵
称，以及后来被尊称
为“话剧皇帝”，就源
于他所坚持的原则：
“舞台上，演员的脸
不是最重要的，形体
才是！”
焦晃坦言，无论

是话剧还是《雍正王
朝》等影视剧，他都以
生命诠释角色。“我要
让每一位观众，在看
完演出的两个星期
里，一直想着我的人
物！”做足功课的他，
总是让我们感受一次
次游刃有余的潇洒。

焦晃与皮普还有一个共同
点——他们的声线很迷人。
当皮普以略带低沉、略显破

碎的磁性嗓音朗诵诗文时，我们
会发现诗的韵律和断句可以多
么美妙。

2016年上海国际电影节的
舞台上，来访的英国影视舞台演
员伊恩·麦克莱恩用英语说出：
“世界是一个舞台，所有的男男
女女不过是一些演员……”一样
是满满的松弛感。同台的焦晃
一句一顿地用中文说出莎翁经
典台词：“生存还是毁灭……”则
是既有戏剧张力，又有演员本人
的魅力。
皮普在上海的演后谈里说

道：“我不是要演爱的故事，我要
做的是打动观众，让观众体验到
爱。”显然，这个导演和他的演出，
希望展现的是剧场的诗意和多义
性美学。透过上海·静安现代戏
剧节持续引进他的作品，我们得
以看到世界剧场的多元性。

2019年，焦晃执导并主演果
戈理的经典剧作《钦差大臣》。在
最后谢幕时，他动情地说道：“上
海话剧演出，需要更多审美的光
芒。”潇洒、清晰、叙事的剧场，和
跨界、多义、意象的剧场，各有千
秋。精彩的城市，总能让人看到
精彩的光芒。
这个传统，还在延续，应该延

续。

6月3日，墨西哥男高音歌唱家
罗兰多·维拉宗和“竖琴王子”泽维
尔·德·梅斯特在上海大剧院为观众
带来了难忘的拉丁之夜。听众仿佛
穿越南美大陆，从阿根廷草原到古
巴海岸，从安第斯高原摇篮曲到墨
西哥亡灵节的哀歌。这不仅是一场
关于拉丁美洲的音乐之旅，更是一
次文化与情感的深度碰撞。
在演出之前，观众的普遍印象

或许是，演唱艺术歌曲和民歌远不
如歌剧难。但听完音乐会你才能知
道，想要唱好《拉丁小夜曲》，需要调
用的技巧和能量全然不弱于歌剧表
演。墨西哥男高音维拉宗以其热情
饱满、富有戏剧性的歌声贯穿整场
演出。他的音色明亮，音域宽广，情
感表达层次分明，不仅展现了拉丁
语系歌曲中的甜美与忧伤，也体现
出极强的叙事能力。
在瓜斯塔维诺的《玫瑰与柳树》

中，他用细腻的咬字与温柔的线条，
勾勒出少女的羞怯与哀愁；而在《迷
失的鸽子》中，则以多次的“它错了”
反复堆叠情绪，唱出鸽子的无助和
诗意的悲伤。他的《阿方西娜与大
海》更是将歌曲推向高潮，造梦般深
情地向阿方西娜告别。维拉宗不仅
用声音演唱，也用身体和表情“讲
述”每一首歌，他与观众之间建立了
强烈的情感连接。
与维拉宗形成完美呼应的，是

来自法国的竖琴家梅斯
特。他的演奏技巧精湛，
音色纯净，在不同风格间
自如游走。两首巴西肖
罗改编曲《小巴西人》和
《雀鸟》十分契合梅斯特
的演奏风格，轻盈跳跃、
欢乐异常，梅斯特手指飞
舞，将原本为巴西七弦吉
他或班卓琴创作的音型
完美地转译为竖琴语言，
节奏灵动，充满生机。
西班牙古典音乐作

曲家曼努埃尔·德·法雅的《西班牙
舞曲》犹如一幅音画，将热情洋溢的
安达卢西亚弗拉明戈舞者形象生动
展现在听众眼前。而在瓜斯塔维诺
的《紫罗兰》中，他则展现出竖琴如
流水般的诗意和宁静，将钢琴琶音
转化为更透明的声音质感，强化了
诗歌“转瞬即逝”的主题。
更显多元色彩与文化张力的是

最后的《拉比基娜》和《哭泣女》。充
满舞蹈性的《拉比基娜》演绎中，维
拉宗用明亮、昂扬的嗓音塑造出一
位美丽、高贵的拉丁女郎形象；墨西
哥传统民歌《哭泣女》又转换了一种
情绪，随着层层递进的情绪，如怨如
慕、如泣如诉的演唱令人几乎落泪，
把这首来自民间传说的悲伤唱到了
观众心中。
在观众连续不断的掌声和

“bravo”欢呼声中，这场维拉宗的中
国内地首秀在返场三首中落下帷
幕。从去年“520”的弗洛雷兹二度
访沪，到今年3月考夫曼的德奥艺
术歌曲之旅，再到现今的维拉宗，上
海大剧院终于为沪上观众聚齐“新
三大男高音”。他们用各自不同的
方式，通过歌剧、艺术歌曲、民歌等
展现出声乐艺术的多面魅力，让中
国观众了解到，值得聆听的声乐作
品，不只歌剧。就像维拉宗时不时
拿起话筒与观众交流，帮助观众更
好地理解拉美音乐作品所做的那
样，一个艺术机构真正需要做的，不
是只盯着流量、为了“收割”观众而
策划一些看似卖座的演出，而是通
过真正有价值的艺术作品和有趣的
项目，帮助观众拓宽边界，通过艺
术，看到这个世界的更多可能。


