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一次艰难但欣喜的突破
程 辉：前不久看了《只此青绿》，很喜欢它的静谧感。舞剧

《永不消失的电波》火爆以后，一度担心你们会不会浮躁。《只此青
绿》给出了答案。动起来后，能很快静下来，且是特别的静，不容
易。这个题材是自主选择的吗？有报道说你们曾有后悔的闪念。

周莉亚：后悔倒没有，但《只此青绿》整个创作过程都伴随
着焦虑和压力。因为《永不消失的电波》故事性很强，而《只此青
绿》要建立在了解这幅画、了解宋代文学的认知上，有所积淀才
会越看越有意思。《永不消失的电波》的走红，让我们有压力，让
我们必须考虑作品的社会效应、艺术效应和商业效应。舞剧界
相对缺乏专业的制作人，导演经常就是半个制作人，很多方面，
比如运营成本要在创作之初就得考虑。而更大的无形压力，还
在于大家在《永不消失的电波》以后，对我们的期待——你们会
往哪个方向跳？《只此青绿》的题材是我们自己选定的，开始很
是欣喜，定完才发现是想象不到的难。但世间没有后悔药吃，有
时候人得逼一逼自己。

程 辉：开始的欣喜，欣喜在哪儿？后来的难，又难在哪儿？
各种难，还得努力克服。

韩 真：欣喜是我内心贯穿始终的感觉，我非常喜欢这个
题材。确实难，但不后悔。《永不消失的电波》之后，求新、求变、
求突破应该是创作者的本能，不可能在舒适的、恒定的状态里
创作。《只此青绿》一定有遗憾，但除却创作过程中的煎熬，得到
的是一种满足，就像从文化的土壤里边挖了一层土，那种湿润
和肥沃的感觉会给你打开另一扇门。《只此青绿》真的像一个源
头，会打开你对于审美的新认识。在这之后，我会更愿意去触碰
传统文化的题材。而这部剧的不成熟，就让下一部、下下一部作
品来给出答案，这是创作者的成长。推掉那么多谍战题材邀约，
是想做两部不一样的作品之后再回归，不是不做谍战题材，但
要等我先去看看世界，再回来。

周莉亚：就是突破。《只此青绿》打开了另一扇门，能在其中
获得的东西更重要。《只此青绿》就像茶，需要静下心来细品。有
观众说它像藏宝图，得多看几次；有的说在其中看到范宽的《溪
山行旅图》；有的看到四人舞那段，视线被引到天幕上宋徽宗的
《欲借风霜二诗帖》……很多人会看到不同内容的细节。破不破
圈，我们没考虑过，只是在创作的时候想着把各种维度打开。
《只此青绿》过程的艰难，在于触碰了太多以前从来没触碰到的
领域，所有这些都不在以前的经验范畴内。另外，《只此青绿》首
演在国家大剧院，不像我们其他作品有那么多时间去打磨，总
共合成了15天，没机会先试演、听回馈。它的机械装置非常复
杂，灯光全是环形布置。台面上有四层圈在转，台顶上是把一个
机械装置吊起来，用了三个片，上面和下面同步转，完全对上、
合起来就像一个卷轴一样的。精确程度非常高，机械和数控技
术都很让人头疼，需要时间去不断调整。艺术创作需要各个方
面不断磨合、互相配合，时间短了，发现问题时已经没时间解决
了。

“我在画中静待千年”
程 辉：我在《只此青绿》当中看到了你们对古典艺术、传

统文化的敬畏之心，不止于舞蹈本体。谁都想突破，但需要勇敢
地放下和重新思考，重新出发。这种思考，还得落到舞台上，被
观众所感知。

韩 真：有时候看一些影视作品，我会记住它特别棒的台
词。比如说《大秦帝国之纵横》，最后张仪和苏秦在一个小酒亭
说：“来吧，敬这大争之势”，另一个说“我敬这小酌之时”。这也
是我对于希孟和展卷人的想法，他们何尝没有一个心里的英
雄？千年一礼，何尝不是一杯酒？我们敬明月吧，敬我们整个中
华民族的一脉相承！作为创作者，我们的敬畏心可能很难落到
某一个动作上，但这份敬畏心绝对是做这个作品的初衷。我们
害怕听到这样的声音：“可惜了，这个题材被他们祸害了”。我们
对自己说：“面对这么一幅故宫的馆藏，倾尽全力是必须的，因
为这幅画作本身就是倾尽全力的。”这部舞剧，我觉得最难的地
方是所有的台词无法用话语沟通，必须要找到一种非常对的状
态。而创作中的另一层压力，就是面对整个宋代文化。当感受到
它的文化力量时，千年传承也好，一轮明月朗照千年也好，在内
心和思想上都被吸过去了，我们就坚信这个作品应当是非常静
谧、雅致的状态。

周莉亚：创作，不会第一时间就能知道结果。《永不消失的
电波》某种意义上是我们的集大成之作。但是当编排走到一种
极致，一定要“再寻找”。《只此青绿》的题材也决定了不可能再
用之前的方式去创作。那我需要什么呢？得有反向思维，慢慢去
探索。所以这部作品是没有太多经验的一次探索和旅行，没有
任何可以借鉴的东西。

韩 真：打个比方，写下“江畔何人初见月，江月何年初照
人”的张若虚，在诗中写下了他的哲学思考。我们想在作品里注
入这样的思考，想着想着就会突然闪出好像某一个场景——也
许他和那轮月、和青绿这个角色、和转台本身融为一体，会感受
到时空的力量。青绿这个角色的主旨，就是这幅画里边的青绿
颜色，她的第一句话就是“我在画中静待千年”，这也是她内心
的维度。她静静地等待着希孟和展卷人。这不是到了故宫博物
院就立刻能感受到的，而是沉入某一刻的某一个人，凝神望向
某一个点的时候，突然间思绪就打开了，很多的体态比如“垂
丝”“独步”等就这么出来了。

程 辉：从共梦到共情，最后是共生。他们进入了彼此，一
同成长、作画、起舞。肢体语言在共舞的时候，生命已经相互交
融了。展卷人在里面成长，不是客体成熟的那种成长，是他们两
个人之间融合后突然精神升华了。

周莉亚：在《千里江山图》面前，我们所有人只是过客，它和
天上的一轮明月才是永久的。我们的生命，在所有创造它、修复
它、所有观看过和收藏过它的人面前都是短暂的。为什么说“我
在画中静待千年”？因为只有它代表的传统文化，与一轮明月见
证了所有一切。这是世界观和宇宙观的表达。有人问我们：如果

青绿是希孟的创作灵感，那为什么在
展卷人一开始去的时候她就存在了？
其实，当展卷人打开这幅画，这个青
绿扑面而来之前，她就存在了。没有
她，展卷人不会和希孟去跨越时空，感受不到这幅画的魅力，青
绿就是这幅画的灵魂。

程 辉：希孟是一个载体，青绿又是希孟的载体，一个文人
理想的载体。你们对于古典的敬畏更多的是找到文化的依据，
从大量的文化背景里找出属于它的独特味道，再把这种味道通
过一种大写意的方式反馈给观众。

韩 真：我们没有把它当作一个古典舞作品，我们的出发
点在于对宋代的理解和感受是什么。宋代的舞蹈很难，古典舞
多有汉唐少有宋，我俩也不是传统古典舞研学出身，只能去体
会自己对于宋代气质的理解。最开始排“唱丝”的时候，都不知
道该怎么动起来，因为感觉动静大了就不对了，所以非常克制，
舞者是自带抒情的表达。出场时一定是肩膀“有”，但都源自特
别微小的一点点，不要任何表演。可以用漂亮的动作作为捷径，
但挑战的意义在哪里？演员长期的舞种训练有一种惯性，我们
要打破这种惯性，在看似普通的状态里让那么一丝味道流出
来，那么一丝静、一丝的憨甜在其中，柔美里又让人觉得柔而不
俗。这里边其实很挣扎，很多造型是花心思的，每个造型我们还
对应一组基础动作，我们把这个叫作“静待”。

周莉亚：前段时间有位舞蹈界的年轻同行，说看完《只此青
绿》特别喜欢，认为在其中看到了古典题材与现实题材的融合，
看到古典舞在当代创作里的现实意义，这启发当下的舞者思考
古典题材应当如何具有当代价值和现实意义。

韩 真：我比较喜欢这个解读。在磨剧本的时候我们就想
一个宋代的故事对于当下有什么观照。这也是为什么我们设计
当代文物工作者的跨时空对话，立意在这里。

周莉亚：《永不消失的电波》是努力把故事讲好。《只此青
绿》的创作，从繁到简，舞台的背后是我们无数的思考。《只此青
绿》会让不同艺术修养的人有不同感悟，有的人看到画面很漂
亮，有的人从绘画或者文学角度看到传统美学的呈现，这就是中
国传统文化的留白。其实我们的创作是非常主观的，表达的是自
我内心里中国宋代的气象。

创作是一种信仰，驱使人在黑暗之中寻光前行

程 辉：《永不消失的电波》作为一个现象级的作品，你们
觉得引发大家关注最主要的点是什么？

周莉亚：好看。不只在于视觉，还在于它的服化道、故事情
节的戏剧性、节奏感、演员的表现。还有就是容易受到感动和唤
起观众自身的情感。中国的舞剧最早是从俄罗斯传过来的，是
像《天鹅湖》那样芭蕾舞体系的舞剧。很多人觉得舞剧的语汇就
应该是那样的，现在的年轻人可能更希望看到自然、更接近生
命本体的作品。就创作而言，困扰我们的是，有学术价值一些？
还是对普通观众更友好一些？我们的创作时常在其中挣扎。我
发现《只此青绿》《杜甫》在做一些交流讲座时，在学术层面上能
谈得更深入。

程 辉：好看和艺术性、学术性其实并不矛盾。找寻适应当
下的观众审美，是你们在创作当中有意追求的吗？我听到不少
业内人说起《永不消失的电波》，会称赞“唯美”，甚至说就要追
求《永不消失的电波》的那种唯美。这个评价你们喜欢吗？

周莉亚：可能更符合当代人的审美。比如像《渔光曲》那一
段，它的美出自一种真正的自然生活状态的美。韩真为了那个蒲
扇和凳子琢磨了好长时间。一般穿着旗袍，是不是会在弄堂里头
拿着蒲扇、端着凳子的。但是经过创作，它有了烟火气，就像上海
清晨旗袍店里那种女人味儿的美。但我觉得唯美这个词不能完
全概括这部剧，但如果说到其中某一段，我觉得是有的。

韩 真：说到唯美，也带出一个思考：观众为什么喜欢？观
众觉得这种观赏体验以前只能在某些类型电影当中获得，现在
竟然在剧场里面体验到了，而且比电影更有冲击。舞蹈不像电
影那么写实，更富有人物情感的饱满度，想象的空间更大。比如
说交接情报，电影可以用画面和语言去解决，舞蹈演员用肢体
的时候，就放大了很多，是一种完全不同的体验，产生了微妙的
化学反应。而且，《永不消失的电波》人物关系复杂、节奏紧张，
让观众有看悬疑剧的心境。所以它在全方位的品质上，达到了
一个让观众满意的水平线。有位音乐剧演员说他看得热泪盈
眶，剧中的人物和故事当然是主因，但更多是因为他终于看到
了中国舞台剧的进步，看到了今天的中国舞台剧是可以站在某
个维度上和国际上的很多好作品相媲美的。

程 辉：《永不消失的电波》整体完成度比较高，这种特点
不仅仅是表现在这一部剧上，也包括《杜甫》《沙湾往事》和《只
此青绿》这几部在内。要做到这一点，你们觉得特别重要的环节
是什么？

韩 真：归根结底，是始终在每个环节都不遗余力。《只此
青绿》也好，《沙湾往事》等其他戏也好，焦虑不仅仅体现在自我
创作中，所有的环节都需要主创团队用全部的心力来付出。也许
在其中焦头烂额、迷失方向，但还得卷起袖管、提着所有的东西
往前走。每件作品的创作过程，真得当生孩子一样。

周莉亚：为了排《只此青绿》，我们搬到团里宿舍住了5个
月，就为能够休息得更好些，保证精力，可以晚上排练到11点。
我觉得没有“天才”之说，但是如果对某个题材突然之间特别有
感觉了，可能会快一些。但我们每次的主创团队都不一样，就算
一样，也不能保证每个主创每次都有特别好的灵感。没感觉的
时候，第一就是告诉自己不能放弃。做总导演，情商和智商都要
在线，而且又不可能跟观众去解释中间有多少困难。一切都得
自己扛。创作是一种信仰，要让所有人在看不到结果的时候，能
够信服地跟着你前行。

韩 真：我们永远不知道创作过程中会发生什么，如果解
决不了，只能退而求其次。就是永远的遗憾，也必须承受这个遗
憾。作为导演，在你迸发无数灵感的时候，演员迟迟达不到你想
要的那个方向，灵感会被压制，灵感有最佳的爆发期，如果今天错

过了，这部戏的更多灵感都会被阻
碍。演员可以再进步，但是导演没有
机会了。必须接受这种遗憾。

舞剧，一种文化艺术的媒介
程 辉：你们的创作有着不同

类型，《沙湾往事》和《永不消失的
电波》《花木兰》算一类。《杜甫》和

《只此青绿》有些相似，都有些人物
对话，《杜甫》是自我对话，《只此青
绿》是古今对话。

周莉亚：维度会不一样。比如
说《只此青绿》，我们通过文博工作
者的情怀看到了希孟，也看到那些
工艺人。最早的本子写到了一句
话：《千里江山图》究竟出自谁手？
如果在千年前，这幅画一定出自天

才少年希孟之手。但在千年之后，我们还能看到这幅画，究竟出
自谁手吗？为什么叫“无名无款，只此一卷”？我们都知道“绢保
八百、纸保千年”，但《千里江山图》已经900多年了还没破。如
果不是因为那时候制绢的工艺，我们现在就看不到这幅画了。
还有颜料，清代乾隆找了两少年去画这幅画，我们还能看到两
幅，但颜色掉得差不多了，颜料工艺已经达不到宋代时候了，宋
代用最好的宝石磨出来的颜料作画。为什么《千里江山图》出自
宫廷呢？因为它是奢侈品，宝石二等品拿给妃子们做首饰，最好
的一等品拿来作画。我们还了解到它的墨，好多纸都被虫咬烂
了，为什么字儿还在呢？是因为墨里头加了桐油，桐油是防虫的。

韩 真：有句话叫做“一点如漆，万载存真”。还有一句话，
叫做“龙麝黄金皆不贵，墨工汗水是精魂”。

程 辉：听着你们聊这些，还有前面谈到的舞蹈和整体文
化审美接壤，看得出你们的深挖、积淀已不止于舞蹈，而且不是
一时凭空出来的。所以你们更多的是从总体的文化审美角度来
创作，而不拘泥于舞蹈一定要怎样？

周莉亚：舞蹈是一个媒介和途径，是我们用肢体来表达，而
不是说就舞蹈编舞蹈。

韩 真：包括诗剧这个概念，我们思考的是中国古典戏剧
表达方式有哪些？基于这个思考展开，我们的诗剧是从中国古
典文学、从中国文化的土壤中挖掘出来。比如“车辚辚，马萧萧，
行人弓箭各在腰。”杜甫很多诗就是诗化的故事。他形容那些出
征的男人们把桥上的尘土踏起来，路边有送饭的、送水的，都是
具体的故事。“入门闻号啕，幼子饥已卒”讲到他幼子的死去，
但整个是用诗的方式来表现。我们想要去更近地触摸它们。《只
此青绿》中，每个工艺人最后的文字落款，我们也特别想像画中
的题跋一样呈现，它还有一个中国画的出处，就好像缓缓盖上
了印章，这都是中国传统文化。

程 辉：或许希孟、展卷人在《只此青绿》里面，是作为一种
途径，托起那一代人或者一段不能遗忘历史中的艺术家和工
匠。就像《千里江山图》，不光是有天才希孟。如果不是经历了这
么多人的手，这么多的珍藏护佑，今天也不会这么完整地放在
我们面前，所以它有一个历史维度。

韩 真：我们去故宫采风的时候，看到他们呈现出来的一
幅古画，修复前跟抹布一样没法看，都不知道从哪开始欣赏。但
修复后呈现出了近乎应有的原貌，特别震撼。这就是接续传承，
我们在文本里也提到说“真是何其有幸！没有这样一个安宁的
时代，就看不到这些瑰丽”。

周莉亚：对，展卷人是一个载体，代表着文博工作者、考古
学家以及所有默默无闻的传承中国传统文化的人。我们认识中
国考古研究院一位老师，她70多岁还在考古一线，说每次都必
须要考察烧掉的土层里头到底有没有什么，要从一切蛛丝马迹
里确切证明历史是否存在。跟他们聊的时候，能够感受到他们
的情怀和执著，他们身上的文化自信。他们又何尝不是希孟呢？
我们要借助展卷人的角度，把他们的情感通过和希孟的对话传
递出来。

传承与求新，创作之两翼
程 辉：作为新一代舞剧创作者，如何承续中国舞剧创作，

是不可推卸的使命，你们的感悟会唤起很多共鸣。创作有传承
也会有借鉴，你们曾多次谈到了马修·伯恩，他和你们似乎有同
有不同。你们在舞蹈本体上还是比较专一的，马修·伯恩更加天
马行空，更多的是基于古典的反叛，会颠覆某些理念。你们可能

更多的是寻求精神上的相通，是形成一种突破，不满足于传统
的表达方式，不仅仅是舞蹈本体。可以说马修·伯恩更多地打开
了你们的视野吗？

周莉亚：我们试图推进一些概念，不要让现状成为一潭死
水。用更宽的维度来说，我们是一线的创作者，是要做内容的
人。别的舞台艺术都到哲学层次了，你还在编故事；别人都已经
上升到国际性、都在说当代美学了，你还在叨叨几个肢体动作。
我们得做点儿什么吧？对舞蹈的评价标准太一致，会直接影响
创作。作为一线创作人员，我俩一直在努力，要让更年轻的编导
看到希望。这就是为什么我们要颠覆已有的路径，用舞蹈诗剧

的概念来体现。我们只有突破自己
以后，才能让更多舞蹈艺术形态呈
现，才能打破观众的固有思维。把观
众推向某个极致，又马上把观众拉
回，让他们知道原来这样也可以，而
不是拿着一个标准去看所有作品。
所以我们在尝试，也希望专家、评论
人用更包容和更宽广的心态和合与
共，让我们的艺术行业能够更良性
地循环。

程 辉：马修·伯恩给你们更多
的是一种敢于突破、敢于挑战的勇
气，这种勇气也是他最珍贵的财富。

你们这一代舞蹈人应该自豪。稍微回顾下并不远的以前，有段时
间大家都在为舞蹈只得沦为伴舞感到悲哀，感叹舞蹈到底怎么
了。现在，舞蹈已经成为特别活跃的文化市场独立力量。这是你
们新一代舞蹈人自己做到的。但很多事情要讲防患于未然，当我
们处在优势状态下的时候，应该注意什么？有没有担心和忧虑？

周莉亚：就是慢下来，不要太快速地被资本或功利裹挟。面
对市场，舞蹈人自己要守住内心，把握尺寸，既不能拒绝又不能
被它裹挟，否则会慢慢失去自己。要平衡什么、坚持什么，什么
又必须循序渐进地去改变，创作时需要考虑更多。比如，我希望
大家给好演出投入多一些成本。虽然运营成本高，哪怕盈亏持
平，但你会发现这是个良性循环，别人看完以后还要看，慢慢地
培养观众走入剧场的习惯，才有越来越多的人觉得花钱进剧场
是有价值的。对我们来说，就是努力做好的作品，和运营商一起
去培养观众，让更多的人爱上舞台艺术。

程 辉：今天特别深的一个感触，就是你们能在大文化的
背景下作出非常深入、全面的思考，超越了舞蹈本体。目前，我
们的舞蹈人才综合素质总体上还有缺失，你们创作中起用了大
量舞者，今后也会遇到更多的青年编导一起合作、向你们讨教，
你们会希望或建议他们有怎样的修养？

韩 真：从最基础的教育开始。特别希望老师们能够真正
在教技术的同时，给予学生更多文化的延展性教育。最终跳舞
的是谁？是人啊！对于人文的感受，对于文化底蕴的挖掘，可以
让他更好地、更快速地去理解舞蹈本身，理解作品的表达。排练
舞剧，要求演员非常全面，是否具有对角色全方位的理解和思
考，这也是排《只此青绿》非常深的感受。这次跟汪子涵合作，发
现他非常成熟，排练第一天就会跟你去聊这个人物的理解，聊
他怎样进入和怎样从人物的最后一秒钟出来的。这样的成熟演
员，应该更多。如果一个舞剧演员的成熟时期能和艺术生涯中
最巅峰时刻的年龄相吻合，那将会诞生不得了的艺术家。

周莉亚：舞剧演员不像戏剧演员，可以等人生经历有沉淀
了，再去演不同的人物。舞蹈演员刚好是错位的，35岁以后肢
体状态开始走下坡路，可这或许是他对社会人生开始有认知
的时候。而且当下，艺术有着跨行业的趋势，创作不是只在自
己行业范畴之内。像《只此青绿》《永不消失的电波》这些舞台
的空间切割，都有些装置艺术的意味，现在国际上很多舞台创
作和装置艺术在融合。国际性戏剧展近几年的趋势是，舞蹈比
话剧往前走得快，因为本来肢体的想象空间就大得多，和其他
媒介结合的时候，很容易相互融入。我们或许不能在一开始的
时候就积累这么多，但一定要在每次创作和体验时快速学习
积累。我们的舞蹈演员现状是，排作品时可以和成熟的演员精
神交流，但不成熟的演员，你掰开揉碎了喂他还理解不了，会
有一堵墙在他面前。我们就要先把他以前的表演方式打碎，再
重组他的一些观念。打碎的过程很困难，但我们需要这样去做。
创作的时候你和演员需要精神层面的交流和沟通，他会很好地
用肢体来回馈你，这是一个好的氛围。

“舞蹈在舞之外”
程 辉：你们在成功面前能找出问题来谈，能保持冷静特

别好。我注意到你们在创作中特别善于抓住某一个点，比如说
《杜甫》中的“丽人行”“别妻”，《永不消失的电波》中的“渔光曲”
和人物的特质状态，也包括《只此青绿》中的一些静态设计。你
们是怎样去捕捉这些闪光点的，是灵光一现、自然流露？还是有
意识的预先设计？

韩 真：这些是在文本层面上就已经留意的。正如您所说，
《永不消失的电波》把真正的上海味道表达出来了，我们都比较
遵从于文化的深挖。中国文化非常深厚，上海的美或者宋代的
美，你能真正感知到一部分，就非常有张力了。美是一种本能，它
感性又理性。“渔光曲”也好，“丽人行”也好，能够让你感受到这
个城市女性生活的一种状态。这种状态哪儿来？还是人文！人文归
根结底是滋养的存在，就像戴望舒诗里边的丁香，都是从文学性
透出来的，好的舞蹈作品真的能够透出文学性。我们翻阅资料的
时候，重点往往不是舞蹈，更多的是文学、绘画艺术等所有给予
你的刺激。所以真正应了那句话：“书在书之外，舞蹈在舞之外”。

周莉亚：有时候我们更喜欢去看一些装置艺术，包括摄影，
绘画。像吴冠中的画，你不光是从中看到绘画技术，还能够看到
他看待一些事物的独特角度，还有他的人生观。他曾说，一个苏
州园林，我的画里远远装不下它们。所以他整幅画里面留白，上
面只画那个庭院一角的一点点，下边全是水，倒映出来亭台楼阁。
所以艺术的表达不是直接的，有时要用一种美去衬托另一种美。

程 辉：关于未来，你们说想沉下来好好地梳理一下以往，
包括把现有作品再不断地打磨，但社会包括单位、出品机构会
对你们有新的急切期待，你们自己怎么看？包括相互合作，今后
有什么打算？

周莉亚：我们两个搭档，在不同的地方较真儿。在敏感度、
追求美这个层面上，她比我更极致。舞台上的特别静态、特别美
的部分，她会更坚持、更主导。我相对更理性、更有逻辑一些，我
会更偏重舞台空间调度这些方面。我们两个打配合，1+1大于
2，甚至可以等于、超过3的时候，为何不这样做呢？只要带给观
众更好的作品，其他的都不重要。

韩 真：与谁同坐，明月清风我。每一部作品下来我俩都
会自觉不自觉地做一个总结。总结是为了向前。我们的合作，
一直是自然而然在进行的一种状态，可能也是因我们除了工
作之外，生活中的感情积累还是很深厚的，但就艺术本身永远
是我们在不断讨论的问题。我们沉浸在创作的状态里，有互
补、磨合、谦让，无形中也会有一些对抗。未来我们合作的作品
势必要经过我们的感性和理性的思考。我只能说，我们都还在
路上，不妨期待我们的下一部、下下部作品。

（（摄影摄影：：王徐峰王徐峰））
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在一轮明月在一轮明月前前，，
我们都是过客

——对话青年舞蹈家、舞剧编导周莉亚与韩真 ■程 辉

■青年说
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