
“要保持剧种个性、剧种特色”，“方
言不能丢，唱腔不能破”，要避免地方剧
种的“泛剧种化”，防止演唱的“歌剧化”
倾向……近期，地方戏音乐创作频频引
发业内关注。这个话题并不新鲜，却又
历久弥新。因为继承和创新的关系问题
始终贯穿在戏曲音乐发展的历史进程
中，二者作为矛盾的对立面，时显时隐，
是一种动态的龃龉与和谐。回溯新中国
成立 70 余年不同历史阶段地方戏音乐的
发展变化，会发现它正是在一次次“走
出”与“回归”的轮回中不断向前的。

20 世纪 80 年代，身处“危机”
中的戏曲为求生存，开始了从观念
到形式的改革创新

明代戏曲理论家王骥德在《曲律》中
讲：“世之腔调，凡三十年一变。”地方戏
音乐变革的轨迹始终与时代的发展和社
会的变革同行。

新中国成立之后，地方戏音乐唱腔
的变革首先要解决的是如何满足戏曲表
现现代生活的要求。以梆子声腔中的豫
剧为例。20 世纪 50 年代，豫剧男声唱腔
是戏曲现代戏发展的一个瓶颈。在这个
问题解决之前，豫剧男声存在两种唱法，
一是和女声同腔同调，多用高八度的假
声演唱，用来演传统戏可以，在现代戏中
则不伦不类；还有一种是用真声演唱，却
是低八度，有气无力，缺乏色彩，被誉为

“卖红薯腔”。男声唱腔的改革问题，在
这一时期显得格外突出，解决这个问题
尤为迫切。这样才有了河南豫剧院三团
以《朝阳沟》为代表的音乐改革：采用调
高、调式的变化，将原来的降 E 调改为降
B 调，行内人称之为“同腔不同调”，用真
声演唱，还男声以苍劲、浑厚的本色。这
是豫剧男声唱腔改革的一个突破性成
果，创立了豫剧声腔新的旋律线，解决了
现代戏的男声唱腔问题。其他剧种如评
剧，这一时期在男声唱腔上也取得了划
时代的成就。这些创新回答了时代提出
的课题，既是艺术科学发展的内在需要，
也是顺应时代和观众审美的必然要求。

20 世纪 80 年代的地方戏音乐改革，
面临的是大众文化和外来文化的双重夹
击。身处“危机”中的戏曲为求生存，开
始了从观念到形式的改革创新。唱腔音
乐作为一个剧种的显性标志，自然首当
其冲。这一时期的音乐革新，既大胆又
盲从，流行歌曲、现代音乐及外来剧种的
元素和手法都“拿来”为我所用，同时在
乐队伴奏的音响色彩上大做文章，电子
琴、架子鼓在戏曲乐队“大显身手”，红火
一时。其带来的直接后果就是剧种音乐
唱腔普遍“戏味”大减，“歌味”很浓。这
轮在时代浪潮冲击下显得手足无措的创
新，直到 90年代中后期才渐趋理性。

进入 21 世纪，社会现代化进程的加
快，推动着地方戏音乐走向现代，伴奏的
交响化，演唱的歌剧化，地方方言的明显
弱化，剧种之间的同质化……都是地方
戏剧种在现代化过程中出现的突出问
题。这三个阶段地方戏音乐的创新轨

迹，体现出顺应时代的历史必然性。但
是，时代浪潮推动下的变革既容易一哄
而上，又容易失去章法，因此，伴随着每
一轮创新，必然会有另一种声音响起，还
有紧随其后的“矫正”或“反思”。加之，
影响地方戏音乐发展的因素是复杂多元
的，除了时代因素，地域文化的深厚底
蕴、艺术发展的内在规律、受众的审美惯
性、音乐工作者的责任和自觉，还有政策
的倡导……都不同程度地制约着创新的
幅度、进程、走向以及最终的成果。创新
和守护，就在这样的“拉锯战”中不断调
整着立场、姿态、步伐……

现代戏的音乐创作，在如何创
新的激烈争论以及艺术家们的实
践、反思中不断进步

现代戏的音乐创作，如何既保持剧种
的灵魂韵味，又焕发出时代的崭新光彩？
答案就在一次次关于“像”与“不像”的争论
中，及艺术家们的不断反思与超越之中。

20 世 纪 50 年 代 ，有 一 场 关 于 豫 剧
《刘胡兰》音乐改革的激烈争论，当时《刘
胡兰》的音乐被称作是“豫剧歌”“自由
梆”。有人评价其唱腔：一会儿感觉离豫
剧传统太远，“走味了”；一会儿又感觉很
地道，“到家了”，在这两种感觉中循环往
复。著名音乐家马可一针见血指出了该
剧音乐的问题所在，“一是合唱和重唱用
得太多；二是没有尊重传统戏曲的特点，
没有更好地从传统中找东西，注意传统
不 够 。”这 些 意 见 ，促 使 作 曲 家 进 行 反
思。该剧的作曲之一王基笑这样描述这
一阶段的音乐创作：“近年来我们曾经走
过一段弯路，一度认为豫剧是封建时代
的产物，要革新就要用西洋音乐代替它；
后来强调学习遗产，又一度陷于单纯追
求 传 统 风 味 的 倾 向 中 ，不 敢 越 雷 池 一
步。”音乐家正是在这种跑偏或“碰壁”
中，不断反思，找到了现代戏音乐创作的

“金光大道”。后来《刘胡兰》的音乐修
改，以及紧随其后的《朝阳沟》的创作，都
是在这种反思中完成的。两部作品经过
沉淀，均成为超越时代的经典。

始于 20 世纪 80 年代中期的那场戏
曲音乐改革，同样伴随着“走得远近”的
争论。不同的是，随着改革的逐渐深入，
这种争论已经具有了更多的理论自觉。
如 1999 年黄梅戏《徽州女人》公演时，面
对观众“黄梅戏的风格淡了”“不像黄梅
戏了”的质疑，黄梅戏音乐家时白林从专
业角度做出了理性回应，他认为，第三幕

“吟”中女人的唱腔《古梁祝》《心又颤》
《心空，空如井》，“是用黄梅戏【主调】的
【二行】【三行】等腔体的音高为素材重新
结构的新腔。这几段是揭示人物内心世
界矛盾与苦痛的核心唱段，作为特定人
物‘女人’这一主要角色的唱腔，若用传
统声腔中无论是板式变化的【主调】还是
曲牌（歌谣）连套的【花腔】，都会感到无
能为力的”。这种创新的自信建立在对
剧种“胸有成竹”的熟稔上，其改革步伐
虽大但并未离开剧种之本。同样创作于
1999 年的豫剧《香魂女》，明确提出“固本

求新”的创腔理念。创作团队把握这样
的原则：新的音乐素材与形式应化入豫
剧之中，而不是将豫剧变成其他。其出
新的幅度，充分考虑了老观众的承受能
力，新观众的审美追求。唱腔写出来后，
先在创作班子中通过，后吸收演员进来
研究，再请领导与同志们听，定稿后仍会
在排练过程中不断完善。这样的理论自
觉和科学的创腔方式，大大提升了创腔
的成功率。该剧登上舞台，唱腔就广受
好评，多个唱段成为当今豫剧舞台上的

“流行唱段”。

创新与继承之辩证关系，永远
是维持艺术良性有序发展的内在
驱动力

进入 21 世纪，地方戏剧种音乐“向前
走”还是“往后退”的矛盾更加突出。一
方面，戏曲需要与时俱进，走向现代；另
一方面，地方戏又根植于地域文化的深
厚土壤中，是一方土地上的人们魂牵梦
绕的精神家园。当人们经历了现代生活
的喧嚣和繁复之后，更企求从乡音中寻
求心灵的慰藉和精神的皈依。特别是随
着“非物质文化遗产保护”观念的深入人
心，人们对传统文化更加珍视，“回归传
统”“回归剧种本体”的呼声越来越高。
近一两年，各地方剧种传统戏的热演，就
是最好的证明。但若出于对地方戏剧种
的“保护”，动辄以“正宗”“地道”“原汁原
味”为标准来评价当下的戏曲音乐创作，
似乎会造成“越陈旧越好，越古老越好，
以旧为贵，以守囿变”的另一种误区。

地方戏音乐的发展是在继承和创新
的扬弃中不断前进的，“变”是常态的，

“守”是相对的。“守”不是裹足式的不敢
向 前 ，而 是 要 弄 清 楚“ 守 什 么 ”“ 怎 么
守”。只要守住了“核”，守住了“神”，守
住了“本”，守住了“根”，守住一个剧种之
所以为“我”的独特个性，就会万变不离
其宗。最近，河南豫剧院青年团新排了
一出戏《妇好》，短短几个月，其唱段已在
戏迷中流传。该剧主演吴素真是豫剧陈

（素真）派再传弟子，作曲家从陈派名剧
《宇宙锋》中的曲牌【哭剑】中摘出一个乐
句，将其作倒影、逆行、拍位移动的处理，
作为妇好的形象音乐，以妇好的音乐形
象为主题，又派生、变奏出全剧的音乐。
同时，在重要唱段中，注重糅进陈派的典
型声腔，全剧唱腔音乐听起来既传统又
富有新意，在“守”与“变”间找到了较为
恰当的分寸。

创新与继承之辩证关系，永远是维
持艺术良性有序发展的内在驱动力。因
此，地方戏音乐的发展要处理好剧种个
性和戏曲共性的关系，传统和现代的依
存转化关系，保护和发展的分寸拿捏关
系等。尤其是当下，传承和发展成为同
等重要的时代话题，地方戏音乐的发展
既要适应时代语境，又要尊重剧种个性；
既不要妄自尊大，更不要妄自菲薄；既要
坚定剧种自信，又要敢于稳中求变，在辩
证的扬弃中寻求“创造性转化”和“创新
性发展”的更大可能。 据《光明日报》
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越剧《我的大观园》以纱幕与光影构
建意象化大观园，实现文学经典的当代转
译；话剧《谁在敲门》运用车台装置完成场
景切换，结合穿斗式木构建筑呈现巴蜀乡
土风情；民族歌剧《侨批》通过斜坡与多媒
体强化“大海”意象，营造叙事与情感共振
场域。多部作品在第十四届中国艺术节
上展现技术与艺术的深度融合，创作者主
张节制使用技术，追求精简适宜的表达，
以建构人物与情境的“呼吸感”，让舞台技
术真正成为“有灵魂的参与者”。

在这个舞台上，剧目创作既展现出聚
焦时代主题、深耕人文关怀的丰硕成果，
也在美学表达上不断创新突破，通过探索
技术与艺术的融合，为广大观众带来丰富
的审美享受。

该剧舞美设计季乔介绍，他运用写实
主义手法，融合新观念、新材料，着力呈现
厚重的乡土风情、斑驳的历史质感，并以一
条边缘线的设计连接起室内场景和自然环
境，表达“人的坎坷前行”这一主题，通过舞
台美术呈现时代洪流中的个体境遇。

在民族歌剧《侨批》中，舞台美学为讲
好故事提供了另一条道路。为了突出华
工下南洋的故事主线，该剧强化“大海”意
象，制作了一个可以左右开合的斜坡，并
配合多媒体技术手段，呈现海难、船舶远
航等场景。随着情节渐次铺开，舞台上营
造出梁董氏不得已卖女等多元叙事空间，
多媒体也呈现了海浪翻涌、“侨批”层叠的
立体效果，形成故事与情感的共振场域。
剧中，舞美、灯光等元素总是在情感最饱
满的节点介入，与歌剧的多种演唱形式相
结 合 ，把 观 众 带 入 更 深 层 的 戏 剧 内 核 之
中。《侨批》的灯光设计周正平表示，舞台
呈现抵制“大制作”，转而寻找精简适宜、
量体裁衣的方式，正成为当下诸多创作者
的共识。

创新有度的技术应用不仅打开了新
思路、探索了新美学，有时还能帮助制作
团队降低成本。比如《我的大观园》把古
典园林艺术的移步换景与演员的台步、身
段等密切结合，避免了对实体布景的过度
依赖。而在舞剧《陈寿·三国志》中，变幻
的竹简符号营造出战场、宫殿等多维历史
空间，让陈寿笔下的历史人物“活”起来，
也让他“直笔书青史”的曲折一生更加动
人心弦。《陈寿·三国志》的舞美设计吴宇
介绍，该剧舞台通过对纱幕和数字控制技
术的运用，避免了实景搭建带来的资源浪
费，为团队节省了制作成本。

如何运用技术元素才算恰如其分并
成为人们眼中的“智慧创造”？“技术的应
用并非新命题，中外舞台艺术领域屡有突
破。但作为舞美设计师，我们不能像画家
那样完全独立地创作，要在剧本的框架下
尽可能调用适宜的手段，去建构人物、情
境、表演等共同的‘呼吸感’。”季乔说。

“让舞台呈现更有灵魂，应吃透不同
演出形态的特点。”周正平认为，创作者要
考虑不同艺术门类在观演方式、空间格局
等方面的差异化要求，找到与之匹配的表
现方式。“以灯光设计为例，戏曲以演员表
演为主体，灯光应尽可能明亮，但歌剧强
调声音的传递，灯光应注重营造氛围。只
有把握好适配度，才能让技术应用与艺术
呈现相得益彰。”他说。 据《中国文化报》

当舞台技术成为
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