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方家骏

中外经典始终是被追捧看好的舞蹈

演出。 2019 年， 巴黎歌剧院努里耶夫版

的 《天鹅湖 》 以及该剧院明星阵容的

《舞夜巴黎》、 捷克国家芭蕾舞团的 《舞

姬 》、 艾夫曼芭蕾舞团 《卡拉马佐夫兄

弟 》 等演出都带来了一波波观舞热潮 ，

也为上海观众拓展国际视野、 提高舞蹈

鉴赏水平提供了很好的机会。

荷兰国家芭蕾舞团的 《大师颂》， 以

独特的芭蕾风格， 让观众领略了典范之

作历久弥新的魅力。 演出由编舞大师汉

斯·范·曼伦创作于不同时期的四个作品

组成， 被视为 “新古典主义芭蕾” 的昨

天、 今天和未来。 “大师级” 的曼伦以

其对音乐的深度解读来引导作品的结构，

使之相得益彰， 高度融合； 舞蹈本体则

充满个性化特征 ， 无论是情绪性作品 ，

还是戏剧化作品， 在语汇的运用上挥洒

自如又十分节制。 他的作品之一 《贝多

芬第 29 号交响曲柔板》 对芭蕾极慢运动

的探索有很高的美学追求， 观众说， 看

这部作品 “就像在慢慢缠绕一只绒线球，

让人沉静， 给人以温暖。” “仿佛在推动

一只木轮， 当你停下时， 它依然在缓缓

转动。” 另一作品 《欢喜冤家》 则以鲜明

而独特表演， 向观众展现了一段诙谐幽

默的 “爱情博弈”。 曼伦以鲜见的 “舞

蹈小品” 的形式， 把充满挑衅又不失爱

意的生活细节描摹得生动而富有情趣 ，

让观众获得了一次充满新鲜感的观舞体

验 。 曼伦的作品大多诞生于上个世纪 ，

历经数十年， 今天的观众依然能从其作

品中体味到理性脱俗的风格， 去感受什

么是 “看得见的音符” 的舞蹈。

法国文学名著 《茶花女》 经由威尔

第改编为歌剧后， 在世界舞台上久演不

衰。 上世纪七十年代芭蕾舞剧 《茶花女》

诞生， 被誉为 “戏剧芭蕾” 的典范之作。

160 余年来， 歌剧 、 芭蕾舞剧各种版本

的 《茶花女》 相继问世， 显示了戏剧较

之小说本身具有更为广泛的传播力和影

响力。 此次， 上海芭蕾舞团创排的 《茶

花女》 在一定程度上表明了 “中国芭蕾”

日趋成熟， 而 “上海芭蕾” 正以自身的

发展和足够的自信， 吸引着来自的世界

目光。 今年 11 月 “上芭版” 《茶花女》

正式首演， 很快收获了业内以及观众的

好评。 对于人物心理的细腻刻画成为这

部剧突出的亮点———阿尔芒的父亲前来

劝告玛格丽特放弃爱情的情节充满戏剧

性， 编导准确运用了 “戏剧芭蕾” 手段，

将剧中这段 “对白式” 的双人舞处理得

丝丝入扣， 情绪的表达层层递进， 准确

而清晰。 观众似乎听到了玛格丽特倔强

而哀怨地乞怜， 看到羸弱的身躯为爱所

做出的灵魂挣扎， 不禁为之动容， 忘记

了这一切都是通过肢体传递出来。 全剧

的结尾部分显得格外洗练， 更接近现代

芭蕾的创作理念———悲情与浪漫， 虚幻

与现实、 失落与向往、 追忆与无奈， 种

种复杂情感通过男女主人公大段双人舞

作了淋漓酣畅的表达， 使凄婉悲凉的结

局渗透出一丝温暖的微光， 而这一点正

是 “上芭版” 《茶花女》 最富创意之处，

其中所蕴含的东方美学将使它有别于诸

多其他版本。

本年度西班牙国家舞蹈团带来的

《卡门》 不再是弗拉明戈风格， 而是全新

理念的现代舞。 这个舞风独特、 演员训

练有素的舞团， 将一部本土题材的舞剧

演绎得激情四射。 然而， 由于上半场剧

情推进过快， 男主人公何塞开枪刺杀情

敌的处理过于极端， 致使下半场无论情

节还是手段都不具有超越的可能， 不足

以将观众的观演热情维持到剧终。 卡门

幻想三人家庭美满生活的段落， 则明显

从原作风格和人物特性上走脱， 令人颇

为遗憾 。 改编文学名著是舞蹈的传统 ，

同时也是一场挑战， 面对文学这片沃土，

我们需要的不仅是勤于耕耘， 也需要悉

心呵护。

一大批高品质的舞蹈演出， 为上海

舞蹈发展营造了良好的生态环境。 仅以

上海国际舞蹈中心为例， 2019 年上演的

各类舞蹈作品约在 250 部左右 ， 其中

20%为引进的国外舞蹈团体的表演 。 丰

富多元的舞蹈演出不仅为舞蹈观众提供

了文化滋养， 也为上海舞蹈创作、 人才

集聚、 观念提升提供了有力的支撑。

（作者为舞蹈评论家）

舞蹈业内把 2019 年视为 “舞蹈大年” 并非没有道理：

今年 5 月， 在上海举办的 “第十二届中国艺术节” 上， 十
个 “文华大奖” 席位舞剧占据了其中三席， 这一现象多年
未见， 不仅大大提振了舞蹈人的自信， 也让许多学者开始
重新考量舞剧乃至舞蹈在我们国家艺术领域的影响和地位。

从年头到年末， 众多热心于舞蹈的观众不难发现， 手
机微信不断被一部名为 《永不消逝的电波 》 的舞剧刷屏 ，

从它的首演 、 接连获奖 、 全国巡回 ， 到前不久刚完成的
“百场纪念演出”， 台前幕后， 话题不断， 热力不减； 在本
年度的 “中国上海国际艺术节” 期间， 一部 “上芭版” 的
《茶花女》 同样使一大批舞蹈拥趸感奋不已， 以先睹为快。

与此同时， 一批来自国外、 境外的舞蹈演出则引发了一波
又一波观舞热潮 ， 为 “艺术节 ” 营造出一派 “大众参与 ”

的热烈氛围。

由此看来， “舞蹈大年” 也就不是什么虚妄之词、 夸
大之说， 而临近年终岁末， 对此做一番 “盘点” 也显得很
有必要。

舞剧观念的升级换代， 催生出一批与时代
共振、 与人民共情的优秀舞剧作品

盘点今年在上海舞台演出的中国舞

剧可以发现， 其中一个重要特征是： 让

我们看到了新一代的舞剧编导正在崛

起， 他们自觉拒绝肤浅、 主动要和当代

人做情感交流； 他们内心有一番热切的

涌动， 那就是希望拥抱现实， 以作品去

呈现精神的力量和思想的光芒， 而这种

涌动带来的创作灵感则显得非常之活

跃， 可选择的路径也非常之多。

国家大剧院制作的舞剧 《天路》 以

两个民族、 三代人的故事承载起希望与

信仰、 家国与梦想、 生命与死亡的宏大

主题。 舞剧展开的两条叙事线索， 比通

常的舞剧叙事更显复杂： 一条是雪域人

民祖祖辈辈对心中那条 “天路 ” 的向

往； 另一条线索则以雄浑的气势， 铺展

出跨越近半个世纪修建青藏铁路的人类

壮举。 两条线在艺术呈现上各有侧重，

在精神层面则并行不悖， 从而形成了非

常扎实的故事框架。 剧中七个人物所建

立起来的人物关系 ， 落实在这种有轴

心 、 有纠合 、 有铺展 、 有延伸的框架

内 ， 将单纯的 “故事 ” 提升至 “戏剧

化 ” 层面 ， 很好地完成了 “剧 ” 的构

造， 并以此感染了广大观众。

广州歌舞剧院的 《醒·狮》 是一部

有燃点的舞剧， 先后两次引燃上海观众

的观剧热情。 用观众的话来说， “尽管

舞剧小众 ， 但精彩的不会被埋没 。 ”

《醒·狮》 就是这样一部 “不会被埋没”

的舞剧， 它以舞蹈样式向我们展示了独

特的岭南文化———南拳 、 醒狮 、 “采

青”、 扎龙骨， 抑或是大鼓、 条凳、 手

偶 、 木鱼歌……层层叠叠 ， 丰富而绚

烂， 即便你没有足够的文化储备， 也会

对这些产生浓厚的兴趣， 调动起内心的

热情。 同时， 该剧用心地、 有选择地塑

造了与岭南文化息息相关、 一脉相承的

人物。 两者相互依存， 形成了全剧非常

重要的两个支点。 倘若， 没有岭南文化

这块浓墨重彩的底版 ， 那么 ， 剧中的

多个人物都是徒有其名 ， 失却精魂 、

不具典型意义的 。 反之 ， 没有人物 ，

岭南文化的各种元素只是停留在 “非

遗” 展示的层面， 其生动性、 可感度，

文化内涵和精神张力都会相应减弱 。

《醒·狮 》 用人物精魂充填和激活了

“南狮” 的灵性， 更进一步说， 是借一

部有故事 、 可咀嚼的剧 ， 把文化放在

了生活本来的位置。

中国是舞剧生产大国。 具有地域文

化色彩的舞剧甚至是许多省市重要的文

化产品。 然而， 很长时间以来， 舞剧处

于一种尴尬境地———耗费大， 影响小；

形式花哨， 思想浅薄， 尤其对现实生活

的观照， 更是显得心有余而力不足。 今

年舞剧的上佳表现， 足以让我们刮目相

看 ， 并对其未来的发展充满期待和信

心 。 其中 ， 舞剧 《草原英雄小姐妹 》

《唐卡》、 芭蕾舞剧 《敦煌》 等均在当代

视角、 多重空间等方面作了卓有成效的

尝试 ， 让我们看到优厚的民族文化资

源， 经过提炼和创造性转换， 产生出新

的光彩。

打破边界， 体验世界的丰富性、 寻找艺术
的可能性， 是与当代人对话的重要途径

上海出品的舞剧 《永不消逝的电

波》 （以下简称 “电波”） 无疑是 2019

年最具影响力的舞台作品之一 。 仅一

年时间 ， 该剧已在上海本地演满 50

场 ， 在全国范围内的演出达百场 ， 热

烈的市场反响足以证明受观众欢迎的

程度 。 对于这一作品的主流叙事 、 宏

阔背景 、 精妙演绎以及红色题材何以

成为当下 “爆款”， 一年来已经有很充

分 、 很到位的点评和解读 ， 如果我们

尝试换一个角度来解析这部作品 ， 或

许会有新的发现， 得到新的启示———

《电波 》 从初创起步就有比较明

确的追求 ， 那就是 ： 不受任何陈规的

束缚 ， 大胆地去寻求新的艺术表达 。

80 后编导以放松的心态 （抑或说开放

的心态 ） 来推进创作 ， 建立起突破边

界的信念 ， 自信舞剧作为一门综合性

很强的艺术 ， 没有什么是不可拿来为

我所用的 。 在这一认知下 ， 编导提供

的舞台视觉感受是非常丰富而开放的，

无论是戏剧的 、 电影的 ， 还是倒叙 、

闪回 、 定格 、 “倒带 ” ……只要在同

一个美学理念下 ， 都可以拿来为铺展

剧情 、 营造场面 、 塑造人物服务 。 演

出后 ， 观众用时尚的语言称其为 “大

片既视感”， 这个词汇在舞蹈领域从没

有出现过 ， 即使是上千万的大制作 ，

满台花枝招展流光溢彩 ， 都未必能让

观众产生与 “大片 ” 之间的联想 。

“大片既视感” 是观众以当代审美心理

对 《电波 》 美学定位的认可和接纳 ，

而 “打破边界 ” 则是创作这部舞剧的

正确选择 。 有一个观念 《电波 》 主创

团队是非常一致的 ， 那就是 ： 以实际

需求来开掘艺术的表达功能 ， 而不是

在陈规的框定下做有限的文章 。 在他

们看来 ， 在艺术范畴内 ， 所有的 “不

可能 ” 都有可能被打破 ， 包括统领舞

剧创作观念数十年的 “舞蹈拙于叙事”

也只是理论枷锁 ， 而不应该成为我们

的精神枷锁。

“破界 ” 建立在深入解析当代人

审美心理 、 努力回避审美疲劳这样一

个基本追求上 。 应当说 ， “破界 ” 于

当今是一个十分国际化的思潮 ， 许多

有追求的艺术家 ， 都在努力突破固有

的设定和限制， 去体验世界的丰富性，

寻求艺术的可能性 。 本年度 “中国上

海国际艺术节 ” 期间 ， 一部来自英国

的舞蹈作品 《舞经 》 让我们看到了艺

术家的这种勇气和信念。

伦敦沙德勒之井剧院制作的 《舞

经》， 由编舞家彻卡欧、 雕塑家葛姆雷

以及 19 名中国少林寺武僧共同打造 。

从形式到内涵都充满了独特性 。 作品

表现了西方艺术家对神秘中国文化的

好 奇 和 探 索 ， 也 形 成 了 独 特 的 理

解———“禅定抚平心灵 ， 功夫镇定身

躯 ”， 作品努力要呈现其中的对立统

一 ， 平衡心灵和物质之间似乎永远也

不可调和的争端。 舞台由 12 个大型木

箱作为主要道具 ， 形成了强烈的视觉

冲击力 。 作品从结构 、 建筑 、 生物 、

心理 、 物理空间等方面提供了哲学思

考 ， 在生物生存和进化上也提出了符

合自然法则的命题 。 西洋乐 、 打击乐

与中国武僧的表演之间不仅没有违和

感 ， 还形成了意想不到的质感 。 这是

一部有趣味 、 有追求 、 有现代意识并

融汇了东西方文化的作品 。 这部国际

化特征比较明显的作品， 先后在 33 个

国家的 88 个城市作巡回演出， 观众达

到 25 万人次， 在票房和评论界都大获

成功。 有中国观众认为， 《舞经》 对舞

蹈本体的追求尚有不足， “本质上更像

一场行为艺术”。 客观说， 编导彻卡欧

确实面临着两种选择： 或是将中国武术

“提纯”， 作为元素融入舞蹈； 或是勇敢

地保留中国武术最本质的形态， 鼓励观

众去接纳这种破界的肢体语言， 适应其

独特的表达 。 我认为 ， 两种选择没有

对、 错， 既然编导选择的是后者， 就应

该尊重这种选择。 客观说， 这种“通过

不同文化的表面去发现共通之处 ” 的

“破界” 意识是很有价值的， 它引领我

们去发现更为丰富的艺术世界 ， 思考

源与流的艺术母题。

具有 “破界 ” 意识 、 富有独特创

意的舞蹈演出 ， 通常伴随着观众的热

议， 例如意大利 “零重力” 的 《达·芬

奇 》 从科技层面所做的探索 ； 以色列

LEV 舞团 《爱的两部曲 》 向我们进一

步阐释了精神与肉体的关联和抵牾 ，

都形成了一定的话题 。 话题的出现非

常好 ， 它是艺术与现实的沟通 ， 与当

代人的对话 。 从某种意义上说 ， 它能

帮助我们思考 ， 促使我们以理性的姿

态 ， 通过一个 “窗口 ” 去观察世界艺

术的潮流， 品鉴这道变幻无穷的风景。

高品质舞蹈演出， 为上海舞蹈创作、 人才
集聚、 观念提升营造了良好的生态环境

展现舞蹈的所有可能
从打破“不可能”开始

荩荷兰国家芭蕾舞团的 《大师

颂》， 以独特的芭蕾风格， 让观

众领略了典范之作历久弥新的

魅力

荩上海出品的舞

剧 《永不消逝的

电波》 是今年最

具影响力的舞台

作品之一

来自英国的舞蹈作品

《舞经 》 是一部有趣

味 、 有追求 、 有现代

意识并融汇了东西方

文化的作品

（摄影： 冯跃红）

▲巴黎歌剧院明星阵

容 《舞夜巴黎 》 带来

了一波观舞热潮

2019? 我们看过的舞蹈


