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水墨画家赵准旺最近在北京荣宝斋画廊举办“北京美·田园秀赵
准旺迎春画展”，展出了包括北京风情、田园风光、台湾采风、西藏探
胜等不同内容的90余幅画作，这些作品均为赵准旺近年创作的国画
精品。赵准旺1945年生于北京，曾师承亚明、吴冠中、崔子范、张仃等
名家，具有深厚的传统功力和鲜明的个人风格。其作品笔墨丰富、色
彩明快、形式多样、意境清新， （一 丁）

地址：北京市朝阳区农展馆南里10号 邮政编码：100125 总编室电话/传真：（010）65003319 新闻部电话/传真：（010）65002492 宣传发行部电话：（010）65935482 广告许可证：京朝工商广字0065号 零售每份0.70元 印刷：中国青年报社印刷厂

责任编辑：任晶晶 电话：（010）65389201 电子信箱：wybyszk@126.com 2013年3月4日 星期一艺 术

■关 注

■新作点评

中国话剧还能否培养出学者型演员
□本报记者 徐 健

在刚刚过去的两个月里，“斯坦尼斯拉夫斯基”无疑成为各类戏剧活动出现频率最高的名字。不管是国家话剧院举行
的孙维世艺术成就研讨会、还是北京人艺举行的斯坦尼斯拉夫斯基体系与北京人艺研讨会、演员于是之追思会，斯坦尼斯
拉夫斯基以及他创立的体系都是谈论的焦点之一。

自1916年许家庆在《西洋演剧史》里最早对
斯坦尼斯拉夫斯基进行介绍，至今的近百年时间
里，斯坦尼斯拉夫斯基与中国话剧的命运始终联
系在一起。从上世纪三四十年代戏剧界同仁自
发、分散地译介、传播，到新中国成立后，借
助国家行政力量推动，有计划、有步骤地大规
模传播，斯氏体系的影响几乎遍及中国的所有
省份，而它的历史境遇和艺术“沉浮”更是伴
随着意识形态、政治氛围、“戏剧观”论争等实际
的需要而充满变数。

今年适逢斯坦尼斯拉夫斯基诞辰150周年。
当我们看到各个研讨会上，那些上世纪五六十年
代亲历斯氏体系在中国传播并认真学习、运用这
一体系的老艺术家们，认真梳理体系发展流变、
总结中国话剧学习体系经验、教训的时候，一种
担忧或者事实也随之浮现，即新世纪以来，有
关斯氏体系的讨论、有关话剧理论研究的讨论
正变得越来越少。斯氏体系在这个充斥着市
场、票房泡沫的时代，正在被越来越多的人

“遗忘”。对于大多年轻人来说，他们对斯坦尼
斯拉夫斯基的认知，是通过电影 《喜剧之王》
中，周星驰怀揣的那本“励志书”《演员的自我
修养》，而一些刚刚进入话剧界的年轻从业者，
对斯氏“不求甚解”，拿起剧本就仓促塑造人物，
致使舞台上的表演缺乏灵魂，虚假做作。的确，今
天的时代语境、审美观念、美学趣味早已不同于
斯氏体系创立的时代，日益多元的舞台演出也使
斯氏体系留下的文化遗产面临新的考验，但斯氏
体系没有过时。中国话剧依然需要从斯氏体系中
汲取养分，需要在与斯氏体系的对话中，探寻中
国话剧民族化、现代化的演剧之路。

斯坦尼当年攻击的戏剧弊病，
今天依然存在

斯氏体系是全世界公认的关于表演的科学
体系，是充满着实践性的科学演剧方法，它不是
僵死的、机械的，而是不断变化、发展、丰富的，是
一个开放的、充满活力和可操作性的表演实践理
论。它所提倡的演员训练、角色塑造的方式、方
法，至今仍然影响着世界各国的表演实践。从
2011年莫斯科艺术剧院访华演出，到去年的《暴
风雨》《敌人，一个爱情故事》，虽然导演手法、舞
台呈现各异，但演员的表演无一不是植根于深厚

的内心体验和生活，都有着强烈的形体表达和情
感释放，都着力于舞台人物的塑造。从中不难看
出斯氏体系的影子和追求。但是反观现在国内
舞台上的表演，导演张奇虹认为，恰恰缺乏这
样的“真实的、活生生的、有血有肉的人物”。

“有些演员上场后就大喊大叫，长时间进入不了
角色；有些演员一亮相就用夸张、暧昧的肢体动
作博得观众大笑；有些演员则重在卖弄技巧、耍
噱头，靠媚俗吸引观众眼球等等，都是在背离舞
台表演的本质。”

在导演王晓鹰看来，时下的表演，不是体系的
东西太多，而是真正化用体系的东西太少，真正研
究表演、思考表演问题的演员太少了。今天再次探
讨斯氏体系，不是把其历史重新回顾一遍，而是

“讨论在舞台人物的塑造上，如何把演员的生存感
受投入到角色中，如何实现体验基础上的再体现，
如何规避表演中存在的问题”。他认为，斯坦尼当
年攻击以彼得堡亚历山大皇家剧院为代表的，充
斥于19世纪俄国舞台的刻板化的、没有感情真实
的、匠艺式的表演的那些弊病，在今天的话剧舞台
上依然存在。比如，很多表演过度追求剧场效果，
过度在乎观众的现场反应，过度追求“明星主义”，
过度在乎“虚假的激情”投入，可以说这样的舞台
呈现就连斯坦尼批评的“艺匠式的表演”都算不
上，多是一些低水平的、依靠简单的外部动作的表

演，概念化、形式化泛滥。
戏剧评论家童道明认为，斯坦尼的贡献在

于，正是有了他，戏剧才有了尊严。“没有斯坦尼
之前，演员是不受人尊重的；斯坦尼的出现，使得
演员成为一个非常让人自豪的职业，由此开始，
人们对戏剧、对演员这个行当的看法就得到了彻
底改变。”这种“尊严”的赢得就是依靠舞台上真
诚深厚、扎实生动的表演，依靠一套科学规范的
演剧方法和规范。面对时下话剧演出中浮现出的
种种问题，演员要想真正成为舞台上的“明星”，
赢得观众、赢得艺术上的尊重，还是要从最优秀
的演剧方法中汲取养分，可以说，斯氏体系是一
切戏剧艺术的“基本功”，它给出的指南和路径依
然具有现实的借鉴意义和实践价值。

还能培养出学者型的演员吗

新中国成立后，我们的剧院建设大都以前苏
联为榜样，以学习、运用、实践斯氏体系为方向。
半个多世纪以来，斯氏体系成为中国话剧宗法的
主要理论体系，影响了几代舞台工作者的艺术实
践和理论思考，带动了艺术院团的正规化建设。
仅以北京人艺为例。

1952年北京人艺建立之初，曹禺、焦菊隐、欧
阳山尊、赵起扬等建院创始人怀揣建立中国自己

的剧场艺术的理想，就明确提出：要把北京人艺
建成向莫斯科艺术剧院那样的——现实主义的、
有本民族特色的、有文化的、世界一流的剧院。在
此后的10年中，曹禺、焦菊隐更先后提出了深入
生活、逐步统一创作方法、建立剧院的艺术风格
等要求，而其中学习斯氏体系是北京人艺剧院建
设的重要内容之一，一方面在剧目的创作中要求
演员以斯氏体系为理论依据进行艺术实践，一方
面先后有列斯里、库里涅夫、古利叶夫等多位苏
联戏剧专家来院进行指导，同时还派出了欧阳山
尊、耿震、赵韫如、蓝天野、张瞳等人员到中戏导
演训练班、演员训练班进行系统地学习，这些学
成回来的人员还为其他演员开办了学习班。总导
演焦菊隐更是在每一部剧目的创作中，根据自己
对斯氏体系的学习心得，引导演员系统地进行训
练，并使于是之、郑榕等演员在理论和实践上都
得到了本质的提升。如今，北京人艺将学者型剧
院作为自己的发展方向，正是基于这样的理论传
统和艺术积淀，正是将不断学习、不断钻研作为
提高演员自身艺术修养、艺术水平的基础路径。
然而，现状又是什么样呢？

“我们不妨开展一次调查：现在北京人艺有
多少人读过斯坦尼的著作，有多少人读全了斯坦
尼的全集，又有多少人在表演中自觉地去吸收、
思考斯氏体系的表演方法。”表演艺术家蓝天野
不无忧虑地说，“人艺人过去是有学习、开书单、
艺术总结的传统的，但是今天这种学习的风气、
理论的探讨、表演心得相互交流的传统正在日益
消失。”他认为，学者型演员、学者型剧院还是要
落实在实践中，养成一种学习的常态，在表演中
多思考一些遇到的实际困难、疑惑，这是有助
于表演水平提高的。其实，无论是学者型演
员，还是普通的演员，创作的心态、表演的态
度都是至关重要的。导演林荫宇认为，当前的
社会现实和人们的价值取向对舞台演出影响不
小。大多数演员满脑子就想赚钱，功利心太
重，心态略显浮躁。在这样的氛围中，我们再看
斯坦尼的实践方法，其现实意义依然存在。斯氏
体系里训练演员的方法，包括教演员如何集中注
意力、如何找到塑造角色的心态等，都对他们把
心态沉下来，让心静下来，找到、进入理想的戏剧
创作状态，大有裨益。

中国话剧缺乏阶段性美学特征
的理论总结

伴随着对斯氏体系的几次大规模学习、研
讨，中国戏剧界对斯氏体系中“最高任务和贯穿
动作”、“表演艺术是行动（动作）的艺术”、“心理
和形体的有机统一”、“内部体验与外部体现的统
一”、“从自我出发生活于角色”、“舞台生活的双

重性”等内容已经有了较为全面的了解。尽管依
然存在公式化、概念化理解体系，狭隘、简单化
地运用体系的舞台实践，但是每一次对体系的
争论都是在深化对其理解，都是与整个戏剧美
学观念的开放、多样结合在一起的，都会带来
戏剧理论、戏剧美学观念的争鸣，最终带来话
剧舞台面貌的新变。然而，进入新世纪后，很
少有人透过斯氏体系窥探中国话剧舞台现象，进
而展开深层次研讨的了。

造成这种现象的原因固然很多，但有一点不
容忽视，我们的舞台实践过于倚重于传统的因
袭、坚守，过于相信习惯、教条，思维、创造上的惰
性使然。斯氏体系的精髓是现实主义，它为现实
主义演剧实践提供了行动指南，而百年中国话剧
的传统恰恰也是现实主义。时代是不断发展的，
现实主义的舞台需要不断的更新观念、开阔视
野，找到更加适合当代审美和艺术实践的表演形
式。但我们却很难在自己的现实主义话剧中找到
新的美学创造和总结。评论家谢玺璋认为，那些
为斯氏体系作过贡献的人，往往不是把斯坦尼奉
为神灵，不敢越雷池一步的人，而是那些敢于向
斯坦尼发起挑战、并具有创新意识的人。比如梅
耶荷德和瓦赫坦戈夫，他们二人都是斯坦尼的学
生，也是斯坦尼的受益者，但他们又执著于创新，
成为斯坦尼的“反叛者”。显然，他们二人戏剧理
论的革新、乃至最终确立，恰恰是在斯氏体系结
束的地方开始的，恰恰是斯坦尼为他们提供了一
个跑道，让他们在跑道上起飞，从而实现了艺术
上的飞跃。中国的话剧舞台不仅需要这样的“革
新者”，更需要善于对不断出现的新实践进行理
论思索的前瞻者。

北京人艺戏剧博物馆馆长刘章春在回忆
2011年6月《雷雨》赴莫斯科演出的经历时谈到，
演出结束后，俄罗斯戏剧人为北京人艺剧组举行
了一次酒会，会上，契诃夫国际戏剧节组委会主
席沙德林激动地说，“这些年，随着中国经济的快
速发展，我们一直怀疑中国还有戏剧吗？但看了

《雷雨》，可以肯定，我们欣赏到了来自中国的、能
够体现斯氏体系精神的戏剧。”虽然国外同行肯
定了中国话剧的成绩，但是我们还是看到了中
国话剧与世界之间的隔阂。对国外观众来说，
中国话剧并没有进入他们的欣赏视野，更何况
具有针对性的表演理论和方法，这是值得深思
的。时下的话剧舞台，不是要变换花样提出什
么新名词、新招牌，而是应踏踏实实探讨一些
有助于表演的规律，总结我们在现实主义美学
实践中层出不穷的新问题。缺乏表演理论积累、
体系支撑的话剧，谈何发展？相应地，评论也多为
感性的直观批评，缺乏有针对性、艺术性的指导
意见。独尊斯氏体系的时代已经过去，但是对其
研究和丰富永无止境。

根据剧作家马少波同名作品改编、
由中国儿童艺术剧院制作的音乐剧《岳
云》目前正在紧张地创作排练当中，将于
5月18日在中国儿童剧场上演。

中国儿艺曾于 1961 年创作演出该
剧，并于1980年复排推出第二版。该剧
展现了中华民族魂，传递了精忠报国的
英雄气概，以及爱国主义、孝敬父母等民
族文化精神，历次演出都受到广大儿童
观众的热烈欢迎。而今，如何将经典戏
剧以当代儿童最容易接受的方式传承下
去，找到儿童剧与新一代观众的审美共
通点，成为此次中国儿艺以崭新的音乐
剧形式解读该剧的意义所在。该剧由赵
宇执导、主演，他还与王翔浅共同担纲编
剧。谈及此次创作，赵宇表示，将从感性
和人性两面着重突出岳云的英雄气概，
力求让今天的儿童观众在历史人物身上
有新的感悟。

中国儿艺院长周予援说，少年儿童
需要承传中华民族传统美德，《岳云》正
是在这方面进行了深入开掘。儿童剧创
作要有观赏性、可视性，但不能忽视“文
学性”。该剧既要有平实、有小河流水，
又要有感动、有震撼，要以创新的戏剧手
法刻画出感天动地的人物和故事，彰显
中华民族魂。 （飞 歌）

由国家大剧院委约首期“青作计划”3
名获奖者创作的 3部最新作品将在 3月 8
日国际妇女节当天举行的“缤纷玫瑰”音
乐会中，由北京交响乐团进行世界首演。

在国家大剧院2011年12月16日举办
的首期青年作曲家计划的终评音乐会中，
3 部同为青年女性作曲家的作品脱颖而
出，分获了前 3 名。除了沉甸甸的奖项，
获奖者杜薇、刘畅、金秋月更得到了大剧
院管弦乐作品委约创作的宝贵机会，并获
颁了 6 到 8 万元不等的委约创作费。如
今，14 个月过去了，3 位年轻人都如期完
成了委约。杜薇的《陨星最后的金色》、刘
畅的《蕙质兰心》、金秋月的《远行》成为她
们交出的“成绩单”。

平均年龄不过 20 多岁，却能够从众
多海内外报名者中脱颖而出并接受来自
国家级剧院的委约，无疑给了众多默默无
闻埋头写作的作曲界年轻人一个很大的
激励。谈及此次委约，斩获“头奖”的青年
作曲家杜薇表示：“年轻作曲人能得到乐
团和指挥重视的机会是很少的，而一场交

响乐作品演下来的费用则是惊人的，这对
于年轻作曲者来说简直是天文数字。青
年作曲家计划就像‘如来神掌’一样，把我
推到了自己一直想从事的创作领域，从
2012年开始，我的创作开始向更专业的方
向发展，这对我来说是非常重要的。所以
对于年轻一代作曲者来说，除了要坚持梦
想，也一定要珍惜这样的机会。”即将指挥
这 3 部作品的指挥家陈琳说：“现在写相
对严肃的古典音乐的作曲家非常不容易，
因为写严肃音乐要花的时间精力是巨大
的，甚至是‘费力不讨好’的；此外，作品出
来了有没有人演、演完后反响如何都不能
确定。所以，对于这种真正热爱音乐，在
学术上不断追求的青年作曲家，这个计划
为他们搭建了一个宝贵的平台，点燃了希
望。”

据悉，在3月8日的音乐会之后，第二
期青年作曲家计划从复评中脱颖而出的
12 部作品也将在 3 月至 12 月开始陆续在
国家大剧院音乐厅进行展演。国家大剧
院演出部副部长任小珑透露，届时，北京
交响乐团、中国国家芭蕾舞团交响乐团、
国家大剧院管弦乐团等优秀职业乐团将
在国家大剧院音乐厅的正式音乐会中演
奏入围作品，而大剧院将一如既往地承担
乐团邀请、排练演出的相关费用。“很多年
轻人对严肃音乐的创作有很高的热情，但
常常苦于作品无处可演，大剧院投入资金
和精力去打造这样一个计划，就是为这些
喜欢创作并以此为梦想而不懈追求的年
轻人提供一个平台，以此鼓励更多年轻人
去积极参与创作。”国家大剧院创作中心
副主任陈坡说。 （徐 健）

于是之、林连昆在话剧《太平湖》中同台表演

为年轻作曲家搭建平台、点燃希望

国家大剧院首期“青作计划”委约作品将亮相

破阵子，词牌名，辛弃疾以此填过著名的“醉里挑灯看
剑，梦回吹角连营”，在国话先锋剧场上演的话剧《破阵
子》，选择一个词牌作剧名，用心恐怕还是在取古意、喻人
心，领现代观众去体会辽宋金元时期的社会图景，从辛弃
疾那里顺得一些雄伟与豪迈、诗意与悲怆。

话剧的情景设置很有意思，几十步的这边是北宋领地
白虎荡由三男两女构成的村民阵容，几十步的那边是辽国
的一个小小军营里住的一个辽国小兵，辽国小兵革阿奴爱
上了白虎荡寡妇徐娘，一段不该发生的爱情，让随后的故
事在必然发生的情节主杆上，长满了荒诞的旁枝末叶。

这是个以情感为主要推动力的悲剧故事。如果不是
革阿奴的介入，白虎荡也不过是另一个版本的《白鹿原》，
有儿媳妇与老公公扒灰丑闻，也可能发生徐娘与书生的旷
世之恋，当然也少不了粗俗屠夫在一旁的觊觎。

革阿奴的到来改变了白虎荡的情感格局，话剧的上半
部分因此成了姜文电影《鬼子来了》的翻版，在想象出来的
辽国小兵的威慑下，白虎荡村民的劣根性暴露无遗，彼此
出卖、互相推诿、懦弱无能、贪生怕死……密集爆笑的台
词，遮掩了深藏于故事背后阴暗人性的凉意。

但当观众认识到，白虎荡村民丑角一样的表演，不过
是为了生存时，会对角色产生同情与理解，电影《一九四
二》所表现的“走下去，活下去”，可以沿着历史上溯到很久

之前，为了能活着，草民何曾真正在意过
尊严？表面上是在批评人性，《破阵子》
实际上和其他许多文艺作品一样，在引
导观众看待战争的危害，“兴，百姓苦；
亡，百姓苦”，这部话剧已经把它说得很
明白了。

有人说过，只有将人物彻底置于困
境之中，才会诞生戏剧冲突，《破阵子》中
的角色无不处于困境之下，生存与道德
的冲突，勇敢与懦弱的交战，背叛带来的
快感与沉重，让白虎荡村民真正成了戏
子，他们在绝大多数时间里，只是遵循着
求生原则而作出一些本能反应，根本不
了解哪些才是真正该做的事、该说的话。

让白虎荡村民重新找回精神尊严
的，是他们无比痛恨、日夜想要离开的故
乡。通过革阿奴这道独木桥，4 位村民
如愿成为辽国人。辽国给了他们宋国所
不能给予的许多，比如像一个人那样活
着，拥有不被恐惧所包围的自由。“哪里
有自由，哪里就是我的祖国”，有那么一
些时候，白虎荡人的追求，会误让观众想
起富兰克林那句著名的话，但《破阵子》
的结局告诉观众，被涂炭的故乡、流血的
土地，才是苦难者难以舍弃的家园。

故乡在哪里呢？观看《破阵子》的时
候，我在替里面的角色们发问，但最后也

无法给出准确答案。徐娘捅死了自己爱的革阿奴，因为辽
兵扫荡了她的家园。一心想活下去并且想活得好一点的
白虎荡村民，拿起了武器准备螳臂当车，仇恨给了他们勇
气。但是，这怎么该是他们要承受的命运？

整体地看《破阵子》，会发现它的主旨是试图解读家
国关系，但也只停留在试图的地步而已。相比之下更清
晰一些的是，它是在讲述家园情感，拆解那些存在于本
土的恩怨纠葛。村民们想要离开白虎荡，结果发现哪儿
也去不了。“故乡何处是，忘了除非醉”，李清照在她的
作品里写出了对故乡的哀怨情绪，而比之更为悲怆地
是，有人想要找到故乡或彻底忘掉故乡，只能以死来达
到目的。

作为京城三大商业戏剧厂牌之一的至乐汇舞台剧开
年大戏 （另有：贺岁喜剧的“麻花”团队以及先锋戏剧
代言人孟京辉戏剧工作室），《破阵子》延续了至乐汇作
品惯有的犀利、尖锐，其作品擅长以荒诞喜剧的形式，
来体现对人性、情感、社会的深刻批判，在具有高度欣
赏价值的作品不断扩大市场的同时，也赋予了新锐原创
话剧更多的人文思考。充满年轻生命力而又敢于不断创
新的特质，让至乐汇团队为北京话剧演出市场不断带来
惊喜，凭借《破阵子》，至乐汇再次为自己的品牌注入了
厚重的成分和元素。

话剧《破阵子》——

在在荒诞中洞察人心荒诞中洞察人心
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