
2026年元旦期间，享誉
世界乐坛的鲍罗丁四重奏
以“见证肖斯塔科维奇”为
主题在上海音乐厅献演，分
别于1月1、2、4日演出肖斯
塔科维奇（以下简称“老肖”）
的九首弦乐四重奏，其精湛
的技艺、深刻的诠释，不愧
是老肖作品的出色代言者。
成立已80周年的鲍罗

丁四重奏，虽然成员几经更
换，但水准始终保持一流，
是四重奏领域中的常青树
和佼佼者。在诠释俄罗斯
作品方面，尤其是老肖的作
品，鲍罗丁四重奏更是出类
拔萃，独树一帜。从1938
年创作第一首弦乐四重奏，
到1974年的第十五弦乐四
重奏，乐史界一般把老肖
36年的创作分为四个时
期，这次鲍罗丁演奏的九首
曲目涵盖了全部时期，重点
则是第十一以后的晚期，如
此既展全貌，又有重点，可
以说是精华的提炼。以三场
音乐会的编排为序，演奏的曲目分别
是：一、八、三、四、七、十二、五、十三、
十五，展现了老肖重要的生命历程、
时代风雨，以及创作上的变化。
鲍罗丁老一辈成员曾与老肖亦

师亦友，对演绎他的作品有着特殊
的共鸣和深刻理解，这种独特的经
历和演奏风格代代相传。现在鲍
罗丁的四位演奏家，个个技艺精
湛，合在一起整体性又很强，独奏、
对话、交流，配合默契，水乳交融，
音色圆润，音质上乘。四个人，四
把琴，十六根弦，却像一件乐器，你
中有我，我中有你，纵横自如，相得
益彰，这需要多么高超的技艺和彼
此间的精心磨合啊！
三场演出曲目编排的悲剧基调

也是一场比一场强烈，就像老肖由中
年逐渐步入晚年的生命历程。鲍罗
丁四重奏在演奏第十二、十三、十五
时，情感之充满张力，琴声之细腻深
刻，进入了一种刻骨铭心的至深化
境。尤其是创作于1974年的第十
五弦乐四重奏，演奏长度近40分
钟，不仅是他此类作品中篇幅最长
的，也是最具悲剧感的。当时的老肖

身陷重病，他是把它当作告
别书来写的，全曲共六个乐
章。第二年老肖就去世
了。1月4日，鲍罗丁四重
奏在最后一场演出这首最
后之作时，舞台灯光关闭，
四位演奏家的谱架上各置一
小灯照明，犹如四支烛光，气
氛肃穆。从第一乐章气若
游丝的悲歌，到最后的葬礼
进行曲与终曲，鲍罗丁四重
奏把老肖几十年来与命运
的抗争、与疾病的抗争，最
后以平静优雅的姿态接受
命运的终局，表现得层次分
明、起承转合一气呵成，最
后一声叹息，仿佛终结了老
肖的一生。四位演奏家放
下琴弓，静默约十几秒，舞
台灯光渐亮，场内掌声轻轻
响起，继而热烈起来。如此
完美收官，真是意犹未尽。
连续聆听三场后，另有

一个鲜明的感觉。作为新
一代的鲍罗丁四重奏，在继
承传统的同时，也已具备自

己时代的特色。传统的鲍罗丁四
重奏在演奏时很少用揉弦，声音比
较直来直去，粗犷奔放；而新一代
的鲍罗丁则少有揉弦的限制，讲究
声音的圆润、精致、美感。比如演
奏老肖弦乐四重奏中上演率最高
的第八，这首作品情绪结构跌宕起
伏，充满张力，一般在乐章的转换
间和某些乐句往往会演奏得比较
强烈，甚至突兀，但此番鲍罗丁四
重奏则比较注重结构的把控（有五
个乐章）和音响的平衡。还有第五
弦乐四重奏的第一乐章的处理，也
是如此。也就是说，在音响特质
上，新一代的鲍罗丁在当初的时代
背景和当下的普遍性上作了微调
和平衡，老鲍罗丁喝的是伏特加，
新鲍罗丁喝的是红酒。当然，任何
比喻仅仅是比喻。

最后，必须要写上新一代鲍罗
丁演奏家的姓名：第一小提琴，尼古
拉·萨琴科；第二小提琴，谢尔盖·洛
莫夫斯基；中提琴，伊戈尔·纳伊丁；
大提琴，弗拉基米尔·巴辛。其中，
第一小提琴萨琴科最晚加入，中提
琴纳伊丁“工龄”最长，约有30年了。

◆ 刘文国
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“新民艺评”

以戏育人 以演传艺

传承版沪剧《家·瑞珏》以五代
同堂为亮点，由著名沪剧表演艺术
家茅善玉和钱思剑担任复排导演，
他们手把手指导青年演员，确保了
艺术传承的严谨性。青年演员洪豆
豆饰演的瑞珏，通过细腻的眼神和
肢体语言，展现了从少女到母亲的
身份转变，她唱腔圆润柔美，柔中还
带刚；丁叶波饰演的觉新，刻画了他
在家庭中的矛盾和挣扎；王丽君传
承杨派唱腔，演绎出梅小姐的温婉
哀怨；刘敏杰饰演的觉慧，钱莹饰演
的鸣凤各有所长。我认为青年演员
的演出，既保留了经典的韵味，又融
入了现代视角的解读，让经典剧目在
青年演员传承担当中焕发新生。
“以戏育人，以演传艺”，为什么

这么说？因为《家》不仅仅是一部
戏，它是半个世纪以来中国人的心
灵史；而《瑞珏》作为其中的独特切
面，更是沪剧这一非遗剧种展现其
细腻、委婉、凄美特质的集大成者。
今天，我们排演传承版，不仅是为了
重现经典，更是要通过这部大戏，打
磨我们的青年队伍，让海派文化的
薪火在这一代人手中烧得更旺。

守正创新
排演传承版《家·瑞珏》，其首要

意义在于“抢救性传承”与“活态化生
存”。沪剧《家》流派纷呈，名家辈
出。我们今天排演“传承版”，不是简
单的复刻，而是要让年轻演员从老一
辈艺术家的口传心授中，接过那把打
开人物心灵的钥匙。通过这一部戏，
确立起青年演员对沪剧声腔、韵味和

表演范式的正宗认知，这就是
“以戏育人”的核心。

然而，传承不代表守旧。
面对今天的观众，尤其是年轻
观众，我们必须用现代的视角
来重新演绎这部经典。
什么是现代视角？首先，

是对“人性”的深度挖掘，而非
简单的阶级对立。在过去，我

们可能更多强调封建礼教“吃人”的
一面。但在今天，我们更应关注在那
张无形的大网下，每一个具体的人是
如何挣扎、如何爱、又如何毁灭的。
其次，是女性主义视角的温情注
视。以瑞珏为例，现代视角不应只
把她看作一个唯唯诺诺的封建牺牲
品。我们要在她身上看到一种惊人
的韧性——那是中国传统女性在绝
境中依然试图维护家庭和谐、试图
给予丈夫温暖的伟大力量。她的悲
剧，不是因为她软弱，而是因为她太
善良、太懂事。我们要让现代观众
在同情她的同时，更对她产生由衷
的敬意。再次，是审美节奏的现代
化。现代观众的审美心理节奏加
快，我们在舞台调度、情感推进上，要
更洗练、更极致。要在保留沪剧“糯、
嗲、柔”的基础上，强化戏剧张力，让
这百年前的故事依然能击中现代人
关于“爱与自由”的共鸣。

破茧成蝶
在目前的排练中，我们确实面

临着不小的困难，主要集中在“时代
隔膜”与“技艺火候”两个方面。
困难一：时代感的缺失。我们

的青年演员多是“00后”，生活在物
质优渥、个性张扬的时代，让他们去
理解百年前大家族里的那种压抑，
那种“由于爱而不敢爱”，那种跪着
的灵魂，是非常困难的。很多时候，
演员演出了形，却丢了神，眼神里没
有那种被礼教束缚的恐惧感。
困难二：唱腔与情感的剥离。沪

剧讲究“赋子板”的叙事和情感宣泄，

现在的年轻演员，嗓音条件好，技巧
高，但往往容易“为唱而唱”。声音很
响亮，但只有音色，没有人物。
针对这些问题，为了更好地塑

造角色，我提出以下建议：
在表演上，要学会“做减法”，注

重潜台词。《家·瑞珏》是一部内心戏
极重的剧。尤其是觉新和瑞珏的对
手戏，往往是“相对无言泪千行”。
我建议演员们不要只盯着台词，要
在剧本的字里行间找戏。比如瑞珏
看觉新的眼神，不要一上来就深情款
款，要有一种“小心翼翼的试探”。觉
新面对瑞珏时，背要微微佝偻一点，
那是心理负担的外化。要学会运用
呼吸的停顿、眼神的回避来表现人物
内心的波澜。记住，在这个戏里，沉
默往往比喧哗更有力量。
在演唱上，要追求“声情合一”，

找准“沪味”。沪剧的味道在于“糯”
和“味”。我不建议大家一味追求高
音的华丽，而要追求中低音区的厚度
和情感的浓度。对于瑞珏，唱腔要委
婉如水，咬字要软，像是在诉说心事；
对于觉新，唱腔要苍凉醇厚，行腔中
要带着叹息感；对于觉慧，节奏要鲜
明，喷口要有力，体现年轻人的朝
气。一定要先进入人物的情境，再张
口演唱。要让观众觉得，这句话是非
唱不可了，是心里装不下了流淌出来
的，而不是为了表演一段唱腔。演员
不仅要演“角”，更要演“人”。
我们常说戏曲是程式化的艺

术，但在《家·瑞珏》这部戏里，我希
望大家打破程式的僵硬。瑞珏临死
前在产房的那场戏，不要只顾着做
身段，要真听、真看、真感觉。去感
受一个母亲即将离世、听着外面爆
竹声响、却见不到丈夫最后一面的
那种彻骨的寒冷。真诚，是通往观
众心灵的唯一道路。
在塑造角色时一定要补足文化

课，建议演员通读巴金原著《家》，深
入了解五四时期的历史背景。不读
懂那个时代，就演不好那个时代的

人。我们要去感受那种在大家族里
连呼吸都觉得压抑的氛围。只有理
解了“礼教”有多可怕，才能明白瑞
珏的死有多冤枉，才能明白“觉醒”
有多珍贵。排演传承版沪剧《家·瑞
珏》，是一次对经典的致敬，更是一
场跨越时空的对话。

我们手中的剧本，沉甸甸的，因
为它承载着几代沪剧人的心血；我
们脚下的舞台，光灿灿的，因为它等
待着新一代名角的诞生。每一位青

年演员，都能把自己“打碎”了糅进
角色里，用你们的青春去点燃百年
前的激流，用你们的歌喉去传唱那
段凄美的绝唱。让我们共同努力，
以一戏之精诚，育一代之新人，传海
派之雅韵！

——关于传承版沪剧《家·瑞珏》的排演思考

冬夜的上海，寒意裹着浦江的
风，钻进东方艺术中心音乐厅的回
廊。这里是上海新年音乐季的核心
舞台之一，这座每年孕育数十场新
年音乐会的城市，早已将聆听古典
音乐会作为辞旧迎新的惯例和生活
的仪式感。2026年1月6日晚，由
法国指挥家杰雷米·罗雷尔执棒的
维也纳广播交响乐团，以一场纪念
小约翰·施特劳斯诞辰200周年的
新年音乐会，为这份仪式感谱写最
动人的乐章。
本场音乐会的选曲是一场跨越

时空的音乐对话：上半场从贝多芬
《艾格蒙特》序曲的英雄气概，到舒
伯特《b小调第八“未完成”交响曲》
的深邃哲思；下半场从比才《阿莱城
姑娘》法兰多尔舞曲的普罗旺斯风
情，到古诺《浮士德》华尔兹的法式
浪漫；最终落脚于施特劳斯家族的
经典舞曲，将本场音乐会的情绪与
氛围推向高潮。更令人惊喜的是返
场曲目中，由中国作曲家达捷改编
的交响乐版《送别》首演——这首源
自李叔同词作的学堂乐歌，经西洋
管弦乐重新编排，成为中西文化碰
撞的点睛之笔。整场演出既回溯了

施特劳斯家族的经典舞曲，也印证
了新年音乐会超越地域与时代的永
恒魅力。
当晚7时30分，灯光渐暗，身着

黑色燕尾服的罗雷尔快步登台。这
位指挥家没有过多的寒暄，抬手间
便展现出令人惊叹的掌控力。他的
指挥风格干净利落，没有花哨的肢
体语言，每一个手势都精准传递着
音乐的内核。他指挥《艾格蒙特》序
曲时，手臂挥出有力的弧线与管弦
乐的雄浑相得益彰，将英雄主义的
激情诠释得淋漓尽致；转向舒伯特
《b小调第八“未完成”交响曲》时，
他的手势骤然轻柔，指尖的细微颤
动牵引着弦乐声部，让旋律流淌出
淡淡的忧伤与怅惘，却丝毫不见拖
沓之感。这位杰出的指挥家对节奏
的把控相当精准且又恰到好处，《闲
聊波尔卡》中，他以短促明快的点拍
带动乐团，不同声部之间相互呼应
着，完美复刻人们“叽叽喳喳”的闲
聊场景；而在《蓝色多瑙河》的演奏
中，乐曲行云流水，其中出现的
rubato（弹性速度）的运用充满了他
的个性风格，令人陶醉。
曲目顺序的编排暗藏巧思，从

庄重到轻快，从深沉到欢腾，层层递
进地调动着观众的情绪。尤其是返
场曲目，将气氛推向顶点。《拉德斯
基进行曲》的节奏一响起，观众便自
发跟着节拍鼓掌，台上台下形成有
趣的互动；演奏《香槟波尔卡》时，欢
快的旋律配合着打击乐手朝着观众
席发射香槟酒塞的幽默俏皮举动，
仿佛身处一场迎新年的派对之中。
而当《送别》的悠扬曲调响起，全场
不约而同地发出一声赞叹——西洋
乐器演绎的“长亭外，古道边”保留
了原曲悠远意境的同时，又增添了
管弦乐的丰富层次，熟悉的旋律让
不少观众为之动容，演出结束后掌
声久久不息。
新年音乐会的价值，早已超越

了单纯的听觉享受，而是一种辞旧
迎新的文化仪式，更是一种城市文
化景观。与此同时，如此精彩的演
出还融入了上海的城市精神：既扎
根传统、传承经典，又开放包容、拥
抱世界。当维也纳的圆舞曲遇上上
海的人文情怀，当西洋管弦乐奏响
中国的经典旋律，我们看到的不仅
是一场高质量的音乐会，更是文化
交流的美好图景！

多瑙河畔的回响，浦江之滨的共鸣
◆ 黄千云
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