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一颗颗艺术种子，收获最美丽的绽放
金秋的上海，绚丽多姿，音符应和着车水马

龙、舞步伴随着市井生活，艺术的气息在城市里
弥漫渲染。 “艺术的盛会，人民大众的节日”———

一年一度的艺术盛会如期而至， 世界上最优质的舞台艺术在这
里荟萃、展示、传播。 在这片开放、创新、包容的热土，中国上海国
际艺术节种下一颗颗艺术的种子，舞台上下剧场内外，收获最美
丽的绽放。

众多关注艺术、 热爱艺术的青年学生不满足于只在朋友圈
里晒图刷屏，这些艺术爱好者更渴望用自己独到的视角和思维，

用词汇表达对艺术的看法，为描绘生活的美丽画卷添笔献策。 针
对高中生、大学生的“学生观剧团”走入了第三年，来自 29 所高
校、12 所高中的 265 名学生按照音乐、舞蹈、戏剧三大艺术门类
分组，观摩了艺术节的参演剧目，在导师的指导下，以青年视角
和语言对剧目进行评分评论，并根据评分结果推出“青评果”指
数，评选出青年学生眼中艺术节的“最推荐”剧目。

今天，我们选取了其中几篇文章与读者共享，有些作者的文
笔或许还有点粗糙稚嫩，不够专业，但是，从他们的笔触里，我们
读到了涌动的青春激情和这座城市关于艺术的未来。

编者按

一场以一抵百、毫无胜算的“战斗”

———听祖克曼与阿德莱德交响乐团10月19日音乐会

王心远（复旦大学学生）

10 月 19 日，小提琴家、指挥家祖
克曼登台上海交响乐团音乐厅，与澳大
利亚阿德莱德交响乐团合作演出。 在
我听来， 就祖克曼过往的辉煌表现来
看，不得不说这是一场有点“失衡”的音
乐会。

音乐会中，祖克曼与阿德莱德安排
了三部作品，分别是贝多芬的《埃格蒙
特序曲》、莫扎特的《A 大调第五小提琴
协奏曲“土耳其”》和埃尔加的《谜语变
奏曲》。 作曲家是多数乐迷极为熟悉的
大师，作品也具有“挑战精神”地选择了
他们最为著名的作品。满怀期待前来的
听众，或是渴望听到经典复刻，或是渴
望能够听到祖克曼可能加诸原作上的
二度创作。

然而，当第一个长和弦从弦乐手中
流出，观众必须意识到：期待落空了。

贝多芬的《埃格蒙特序曲》是其为
歌德的悲剧《埃格蒙特》所写的戏剧配
乐的序曲。他借由音乐赞颂了埃格蒙特
的英雄行为，也刻画了被压迫人民争取
自由的信念。 音乐在起初本应给予听
众一种沉重感，甚至极端压抑，但是纵
使祖克曼数次给予低音提琴及铜管声
部以“压低”的手势，低音提琴手依旧表
现出了漫不经心。 苦难，似乎就此被化
解了。

失去了对比，序曲第二部分就无法
展现出舒缓与轻快，原本故事中的号召
力量感与活泼感也顺势变得绵软。揭竿
而起的埃格蒙特好像并没有那么自信
与坚定。 即使第三部分，乐队似乎进入
了情景，用强大的力量与速度的加快来
表现斗争的过程和埃格蒙特的不幸殉
难，然而最终，走音的弦乐和错位的管
弦乐对应，仍然让这一部分的演奏留有
遗憾。

从结构上来说，贝多芬的《埃格蒙
特序曲》通过交响曲的构思，严格以奏
鸣曲式进行创作，段落之间的衔接极为
紧密，一气呵成。 可惜从阿德莱德交响
乐团的演奏中，我们并不能够感受到英
雄气势的延续。

音乐会中最值得期待的曲目是祖
克曼演奏莫扎特的《A 大调第五小提琴
协奏曲“土耳其”》。 与莫扎特以“土耳
其”为题的一系列作品相比，这首小提

琴协奏曲也毫不逊色。 奥伊斯特拉赫、

帕尔曼、海菲兹等，几乎所有顶尖的小
提琴家都曾经与知名乐团（包括柏林爱
乐乐团、维也纳爱乐乐团）留下过经典
录音，所以如果有机会聆听祖克曼的现
场演奏，一定会在心中比较。

不同于那几位的炫技，祖克曼的音
乐可谓“朴实到令人惊艳”。不需要借助
华丽的技巧，祖克曼仅仅用几个拨奏就
营造出了欢快的氛围。 在第一乐章中，

乐团的双簧管演奏员试图与祖克曼形
成谱面预设的“呼应”效果，在灿烂的主
奏快速音群上给予他强有力的支撑，却
力不从心。经验丰富的祖克曼在此处选
择了“妥协”，选择了弱化自己的音响，

来完成这段恃强凌弱的对话。

终于，祖克曼进入了华彩乐段的演
奏。 摆脱了乐团，祖克曼显得轻松了许
多，漂亮的滑音给出了全场最完美的声
响，这才是纯正的莫扎特之声。华丽，却
不矫揉造作 ；朴实 ，却不失明艳动人 。

华彩乐段后， 以呈小部尾声的音型迎
来第一乐章的结尾。 慢板乐章与末乐
章只能以中规中矩来进行评价， 没有
出彩的片段， 也没有出现大的过错，即
使是在小步舞曲的旋律中，也没有实现
气氛的转变。

下半场埃尔加的 《谜语变奏曲》也
并未呈现英国作曲家的风趣、 深沉，寄
托其中的情感只有祖克曼一个人在用
肢体极力表现。 当然，现场观众给予了
祖克曼及乐团极大的鼓舞，返场数次之
后才尽兴离去。

上海交响乐团音乐厅在迎来夏伊
和琉森节日管弦乐团、迪图瓦和上海交
响乐团之后，再度被阿德莱德交响乐团
所点燃。但这一晚，面对以一抵百、孤军
奋战的祖克曼，我却难以真心说出一句
“Bravo”。 或许这也证明了，音乐普及
的道路还很长，还有很多关于音乐本身
的功课需要被教授给我们的观众。

又或许， 对于阿德莱德交响乐团
来说， 需要的不是祖克曼大师的带动，

而是更扎实的音乐训练与磨合。 选用
经典古典作品进行演出， 无疑是大胆
挑战， 也是漏洞百出， 我欣赏乐团的
真诚， 也更希望听见训练有素的精致
之声。

剧中的安魂葬礼，剧外的向死而生
———观以色列名剧《安魂曲》中文版

孙涵越（上海大学学生）

有幸作为观剧团的一员去美琪大
剧院观看了 《安魂曲》 中文版， 我在
观赏中文版之前就已看过原版， 这部
剧带给我的冲击和感触难以言表。

《安魂曲》 是著名以色列剧作家
列文在身患骨癌时写就的， 其探讨的
主题就是死亡， 剧中的每一个人都在
面对死亡。 有时候， 一个人的死亡会
埋葬另一个人的灵魂， 例如失去女儿
的老妇人， 余生五十多年仿若一具空
壳， 她一步步淡出生活成为边缘人都
是因为灵魂早已随着女儿远走； 有时
候， 一个人的死亡又会唤醒一个人的
生命， 例如失去老妇的老人， 从墓地
走出的那一刻才想起早已遗忘的过往，

忆起未曾完成的梦想， 记起面对死亡
时应有的悲伤； 而有时候， 一个人的
死亡只是他人耳旁的一阵风， 例如车夫
一遍遍想要倾诉儿子死去的悲痛却在乘
客们的不耐烦或欢笑中硬生生把嘴边的
话吞了回去， 例如卫生员在诊断一个又
一个病人时表现出的冷漠与不屑。

“活着是亏损 ， 死亡是盈利 ”

“生活是谎言， 闭眼才是真实” ……这
样的思想一遍又一遍通过小人物的抗
争传达出来 ， 残酷又现实 。 全剧中 ，

列文的个人风格极其强烈， 较为集中

的表现为大段的人物独白， 以独白的
形式表达人物的心理活动， 并通过哲
理性的语句引人思考。 让我想起与之
形成鲜明对比的， 中国经典话剧 《暗
恋桃花源》 则常用 “沉默”， 在剧本结
尾出现的一个又一个 “沉默” 也同样
发人深省。

中文版的舞台效果很赞， 整个舞
台设计简单但却不简陋。 黑衣人举着
月亮或者小鸟缓缓走过， 活泼又带着
几丝幽默； 拉上帘子就代表黑夜， 简
洁又明确； 悲情时打白色光束， 其他
时刻大多以暖黄光束为主， 使整部剧
的基调更加温和温暖。

演员中倪大红的表演， 着实令我
震撼。 全剧虽然是表现了死亡的残酷
与悲伤， 但却也传达出了向死而生的
思想观点。 剧中的老人也曾有个宏伟
的梦想， 也曾经想要创造一个美好的
人生， 但他却仅有幻想， 未曾付出行
动。 当他行将就木的时候， 曾经为眼
前出现的幻想而感到遗憾， “要是一
切都不一样， 要是我们从最开始就过
不同的生活……这个家就一定会沉浸
在幸福里”。

你我年方二十， 定要找到人生的
C 位， 向死而生， 才能不留遗憾。

那些年轻鲜活的生命，永世长存
———浅谈红色题材舞剧《永不消逝的电波》

唐艺玮（上海对外经贸大学学生）

从 《永不消逝的电波 》 2018 年
冬至的试演场至今 ， 我已经 “四刷 ”

了这部舞剧。 初次触碰 “电波” 时被
震撼到头皮发麻， 这种感觉一直延续
到之后的每次观剧。 不同场次的人员
与编排有着些许变化， 但我同样能感
受到扑面而来的海量信息和澎湃情感。

与去年 12 月演出相比 ， 今年亮
相中国上海国际艺术节的 “电波” 更
加精准、 细腻、 动人。 年轻的主创团
队赋予这个红色故事新的生命， 舞美
创意带着浓重现代气息， 却能毫无违
和感地表达了那个年代最真实的情感。

大幕拉开， 舞剧如电影片头一般
介绍了九个主要角色的第一重身份 ，

并迅速切到李侠与兰芬成为夫妻的重
要节点。 剧情正式展开， 在偏蓝的厚
重色调中 ， 电码像雨丝一般倾泻而
下， 步履匆匆的黑衣人与错落有致的
黑伞勾勒出流动的线条， 烘托出紧张
冷峻的氛围。 一束追光， 主人公李侠
出现在舞台， 仿佛置身黑暗笼罩中的
旧上海。

李侠的明面身份是报馆职员 ，

“电波” 以一段精彩的办公室群舞来作
交代。 办公场景限制了舞者肢体动作
的幅度， 演员们便用各具特色的小动
作鲜活地展现众生相， 老板不在时的
懒散懈怠和上司来了后的装模作样 ，

贴切真实， 让人不禁会心一笑。

李侠离开办公室， 回到他和兰芬
小家庭， 却是温馨缱绻的气氛。 身为
地下工作者 ， 二人的感情内敛克制 ，

舞蹈动作非常轻巧优雅。 兰芬抬头目
送丈夫到二楼密室发报， 自己坐到床
边织起红围巾， 神态举止流露出心中
深情， 也打动了我的心。 上半场的这
段双人舞十分美好， 在灰暗的时代背
景下， 家庭温暖像是微弱又炽热的光，

带给人对未来的憧憬和希望。 这里有
一处兰芬拿着扫帚扫地的细节， 从媒
体报道中， 我了解到李白烈士故居纪
念馆名誉馆长吴德胜转述的一段故事，

据李白的妻子回忆： 当年身处地下斗
争的环境， 她习惯用扫地的动作来掩
饰， 观察自己是否被人跟踪。 舞剧主
创力求还原的精神， 让人敬佩。

“网红” 舞段 《渔光曲》 则是另
一种美好， 它的存在对于剧情有着特
殊含义———革命者的奋斗目标就是让
人民过上平静安详的生活。 弄堂女子
们蒲扇下的点点炉火和板凳上的闲话
家常， 在那个年代弥足珍贵， 可舞台
上展现的生活场景有多么惬意慵懒 ，

地下工作者的付出和牺牲就有多么伟
大和壮烈。

剧情在此后急转直下， 正反派的
对峙在每一处舞台空间里展开。 音乐
和灯光营造出不亚于刀光剑影的紧张
氛围， 电梯里暗潮涌动， 角色的逢场
作戏在狭小空间里得到放大， 演员的
每一个眼神都充满着交锋的敌意。 真
实身份暴露 ， 斗争从暗处走向明面 ，

地下工作者的牺牲成为压在每一个人
心上的大石。 学徒小光的牺牲触发了
我的泪点， 舞剧运用闪回手法， 重现

了小学徒和李侠之间如兄弟、 和老裁
缝之间似父子的往事。 三个人合照的
相片里 ， 略显稚嫩的小光满怀眷恋
“溜走 ”， 他在舞台中央向 “战友们 ”

挥手告别， 一种巨大的悲伤击中了我。

另一处闪回是战友牺牲后兰芬安慰痛
苦中的李侠， 他们重温了从相识、 相
知到相爱的过程， 同样感人至深。 兰
芬怀孕的消息仿佛在绝境中绽放的希
望之花， 令人动容。

故事高潮迭起， 李侠在旗袍店里
寻找情报线索， 于脑海中倒推复盘联
络点被摧毁的过程。 他仿佛是局外人，

只能看着一切发生却无能为力。 此时，

舞台被剖成两半， 这一头李侠克制悲
伤寻找线索， 那一边兰芬坐在假车夫
的黄包车上， 机警地瞧出破绽枪杀车
夫 。 第一次杀人的兰芬被吓得不轻 ，

回到家中没有等到丈夫的安慰， 却要
面对丈夫的赴死。 这一段诀别的双人
舞中， 兰芬数次疯狂地替李侠抻平衣
服上并不存在的褶皱， 那是明知结果
的徒劳挽留。

等到结局， 一句 “同志们， 永别
了， 我想念你们！” 便赚足了眼泪， 李
侠倒在了黎明前夕。 最后景片和灯光
的巧妙配合， 模拟了天亮时分阳光洒
下的场景， 暗喻上海解放。 兰芬抱着
孩子缓缓走出， 这是一个充满希望的
新世界， 引起了观众强烈的共鸣感。

全剧利用多媒体技术帮助观众理
解剧情， 舞美道具制作的高还原度并
没有破坏舞剧的年代感。 剧中意象的
运用也很巧妙， 比如那条反复出现的
红围巾 ， 是兰芬对李侠的体贴和爱 ，

是小学徒为李侠打掩护的少年赤诚 ，

是七月对小学徒无果的纯真情感的寄
托， 也是李侠牺牲后兰芬的精神支撑。

《永不消逝的电波》 编剧罗怀臻
先生说过， 剧本灵感来自一首战斗歌
曲， 歌词是英雄的独白： 我没有什么
要求， 我想活到明天， 还能闻到咖啡
的香味， 还能把窗帘打开， 让阳光射
进来， 就这点愿望， 还能跟女友一起
逛逛街 。 “我想活到明天 ”， 看完了
“电波”， 这句话带给我极大震撼。 那
个年代的地下工作者故作镇定的每一
天， 是否也抱着这么简单的愿望努力
活着？

电影 《解放》 的主题曲 《最后一
次》 唱道： “你和我亲历枪林弹雨很
久 ， 很久 ， 你和我一直没有休息时
候……我多么想望回到心爱姑娘身
边， 我多么想望用手抚摩祖国。 是最
后一次， 我们同去冲锋陷阵， 是最后
一次投入浴血战争。 人人都热爱生活，

谁都珍惜生命， 但为了祖国幸福不惜
牺牲 ！” 这不也是 “李侠们 ” 的心境
吗？ 英雄同样有血有肉， 他们走出一
条用鲜血铺成的路， 年轻而鲜活的生
命义无反顾地面对死亡， 成为这条血
路上毫不起眼的石子， 却化作无数道
光亮撕裂漫漫黑夜。 今天的我们都生
活在先烈们创造的新世界中， 他们的
名字也许无人知晓， 但他们的功绩会
永世长存。

三维的“油画”，令人耳目一新
———观舞剧《达·芬奇》有感

田茜岚（华东师范大学学生）

2019年是达·芬奇逝世 500 周年，

舞剧《达·芬奇》以其杰出绘画作品为创
作灵感，结合超乎想象的科技手段，使舞
蹈演员在“零重力”环境下完成演出。

“突破重力限制 ” 是舞剧最大特
点 ， 带给观众意想不到的观赏体验 。

舞台从平面拓展到了三维空间 ， 新奇
的视觉效果在舞段 “安吉亚里战役 ”

中发挥淋漓尽致 ， 演员们分别扮演战
马和战士， 战士们随着鼓点节奏骑上
骏马 ， 激烈厮杀 。 摆脱了重力束缚 ，

战士身姿轻盈灵活 ， 战马奔跑俊逸潇
洒 ， 战斗激烈又悠然……在古铜色的
灯光下， 舞台宛如一幅油画。

编导的大胆创意让观众拥有了奇
妙的俯视角度。 在舞段 “声音、 音乐、

鸟的研究” 中 ， 伴随着模拟自然声和

叽叽喳喳的鸟鸣 ， 戴上了白色颈环的
舞者们旋转脑袋 、 挥动翅膀 ， 像小笨
鸟一般扑腾着玩耍， 实在是太可爱了！

空旷的舞台、 明亮的灯光 ， 让舞台呈
现出法国电影里常见的清新简洁。

“零重力 ” 的超现实效果尤为惊
艳 ， 三位演员捧起半透明的瑜伽球 ，

另三位演员则漂浮在球体内部 ， 在空
灵悠远的音乐中缓慢起舞……这一刻，

舞台静谧通透 ， 似乎有着透视灵魂的
宁静缥缈。

但不可回避的是 ， 作品本身也存
在着几个问题 。 首先 ， “零重力 ” 并
不等于 “自由”。 失去了地面的依托 ，

演员们的爆发性力量受到限制 ， 动作
轻柔； 移动只能靠身躯蛇形扭动或者
跪走， 速度缓慢 ； 舞者难以完美控制
自己的身体， 造成动作不齐 ， 节奏不

准， 甚至 “偏台”。 比如 ， 在 “声音 、

音乐、 鸟的研究 ” 这一舞段中 ， 有两
只 “小鸟” 一直被前檐幕遮挡。

其次 ， 观众与舞台之间的距离被
“拉大”， 让人有 “眼见不为实 ” 的感
受。 演员表演区在舞台后部 ， 前区则
用半透明布遮住———神秘感是足够了，

但剧场的亲近感却消失 。 加上舞台上
用科技手段制造的奇幻视觉效果 ， 更
容易让观众怀疑表演的真实性 。 难怪
导演在演出前发言强调 ： “你们看到
的一切都是真实的， 不是投影。”

此外 ， 演出前的导赏环节也需要
更加重视。 这台舞剧是以达·芬奇的绘
画作品为创作原型 ， 观众需要对这些
画作有基本了解 ， 否则限于文化背景
和时代差异， 作品很难被理解。

一场推陈出新、瑕不掩瑜的音乐盛宴
———评拉脱维亚广播合唱团音乐会

杨欣（华东师范大学学生）

在虹桥艺术中心举办无伴奏合唱
音乐会， 是需要一定勇气的 。 因为具
有影院功能的剧场吸音较为严重 ， 对
无伴奏合唱中较为严肃 、 强调声音的
统一和声线对空间感塑造的曲目而言，

颇具挑战性。 但是 ， 年轻的拉脱维亚
广播合唱团在中国上海国际艺术节的
舞台上， 展示了他们超群的实力和鲜
明的特色。

也许因为合唱团对吸音声效还不
太适应， 开场曲 《不朽的巴赫 》 没有
发挥出曲目抒情性的优势 ， 不过好在
其后渐入佳境 。 从第二首曲子开始 ，

他们展现了极强的用声音形态塑造空
间感的能力。

绝大多数时间里 ， 男低音声部能
够一以贯之、 恰如其分地稳稳托住整
个氛围。 在节拍相对自由 ， 需要适当
即兴发挥的对唱应和的时候 ， 男高和
女中能够衔接得非常自如 ， 即使是在

演唱双方切换得非常快 ， 而旋律又处
于长渐强/弱或者长渐快/慢的情况下。

上半场第二首 《亚麻地》， 下半场第一
首 《第一滴眼泪 》 和第四首 《嗯 ，

嗯》， 人声模拟类似原野上或群山中或
湖面上回响的方式新颖而动人 ， 尤其
是 《第一滴眼泪 》 中 ， 一开始不同的
独唱者重复同一唱句 ， 模拟回声 ， 由
女高到女中到男高 ， 而最后 “回声 ”

扩大范围， 散落在乐团四处 ， 好像行
进到更为开阔的地带 。 整体对声音强
弱变化的把控力强 ， 比如 《嗯 ， 嗯 》

中女声用 “啦啦啦啦啦啦 ” 制造空间
感， 竟然给人在宇宙中穿梭翱翔 ， 靠
近又远离一颗又一颗不同的行星 、 恒
星、 见到各种瑰丽奇绝的景象的效果。

在选曲和演绎方面 ， 这支合唱团
绝对是勇气可嘉而野心十足 。 合唱团
的音乐观念十分开放多元 ， 演绎完全
不拘泥于古今或地域 。 不说经典的无
伴奏合唱曲目声部之复杂 、 演绎技巧
之全面， 他们还尝试了原始丛林部落
风格的最 “野性 ” “无拘无束 ” 的歌
唱———既像是唱 ， 又像是呐喊 （ 《新

片》）， 甚至加入了蒙古族的呼麦等特
色唱法 （《第一滴眼泪》）。 下半场演绎
方式更加大胆现代 ， 我听到了一种将
噪音转化为乐音 、 万物皆可入乐的尝
试， 一种生活即艺术的美学观 （《大篷
车》）。 除此以外， 还加入了诸多独具
特色的伴奏乐器 ， 有些像三角铁或者
铃鼓， 制造出奇特的音响效果 ， 比如
原始森林的野性十足 ， 或者泪水滴落
湖面清澈而清脆的回响 ， 与人声相得
益彰。 尽管彼此语言不相通 ， 曲目对
听众而言十分陌生 ， 合唱团还是通过
严肃与轻松、 传统与现代曲目的和谐
搭配以及与观众积极的情感互动 ， 让
听众产生了共鸣 ， 带来了极其愉悦的
感官体验。

感谢拉脱维亚广播合唱团带来这
次诚意满满、 分量十足的演绎 ， 让上
海乐迷见到了世界一流合唱团不断探
索、 超越自我的热忱、 优秀和努力。

▲ 舞剧 《永不消逝的电波》 剧照。

▲ 《达·芬奇》 上海演出现场图。
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