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■青思考

■青年说

记 者：为纪念楚剧定名 100 周年，近日，
“荆腔楚韵 薪火赓续——1926-2026 楚剧艺术
巡礼主题晚会”在湖北武汉举行。您作为楚剧青
年人才的代表，演出了新编剧目《万里茶道》选
段。从13岁学戏至今20余年，您见证了楚剧在
新时代的发展。在您看来，百年楚剧，什么始终
没变，什么又在与时俱进？

余维刚：楚剧始终没变的，是它骨子里的人
情味和温度。这个剧种的根，是从湖北黄陂、孝
感一带的田间地头长出来的。楚剧在正式命名
之前，被称为黄孝花鼓、哦呵腔，最早是老百姓劳
作时随口传唱的调子，唱的都是普通人的悲欢离
合、家长里短，天然带着泥土的气息。后来，这个
剧种的伴奏、舞台形式几经调整，1926年正式定
名为“楚剧”，但那份贴近普通人生活的底色，一
直没丢。

楚剧的老前辈沈云陔先生说过一句话，至今
还被大家记在心里——“立足本土，张开双手，你
的我拿过来，我的你拿不走”。这句话说的就是
楚剧特别善于学习、善于吸收。你想，一个从田
间花鼓小调走出来的剧种，能够在武汉这个“戏
码头”站住脚，而且受众面广、群众基础扎实，一
定是有它的独到之处。这个独到之处，说到底，
就是生活化、有人情味、有温度。还有一点没变
的，是楚剧人身上的那股劲儿。我们武汉楚剧院
的同仁们，淳朴、踏实、上进、肯拼，一代代人都在

为这个剧种奔忙。我觉得这也是这个剧种最好
的根基。

说到与时俱进，现在这个时代日新月异，传
统艺术如果不主动求变，就很难跟上观众的审
美。楚剧是湖北最具代表性的地方剧种之一，正
因为这样，我们更要不断调整自己。无论是剧目
选择，还是表演风格，都在根据当下观众的喜好
和时代的要求去尝试新的东西，努力让观众和演
员之间形成真正的“双向奔赴”。

百年楚剧，不变的是它的底色和初心，变的，
是我们拥抱时代的方式。作为一名青年演员，我
觉得我们有责任在传承中创新，让楚剧的人情味
和温度，一直传下去。

记 者：新编剧目《万里茶道》可以说是您艺
术生涯中非常重要的一部作品。从2015年创排
到巡演百余场，再到2021 年您凭借此剧摘得第
30届中国戏剧梅花奖，在您看来，一部新编戏能
够“立得住、传得开、留得下”的关键因素有哪些？

余维刚：《万里茶道》确实是我艺术生涯中一
部很重要的作品。现在回想起来，一部新编戏能
够“立得住、传得开、留得下”，原因一定是多方面
的。首先是时代发展给了我们一个很好的契
机。那个时候国家提出“一带一路”倡议，万里茶
道作为历史上横贯亚欧大陆的国际商道，它的源
头在湖北，汉口码头又是一个重要的节点，这条
古商道沿线有着丰富的历史遗存和文化价值。
在这个大背景下，我们武汉楚剧院决定创作这部
作品，可以说是乘着时代的东风。

再说剧本本身。这部剧以行走于茶道上的汉
口商人为原型，讲的是清朝大汉口茶叶商号“大
河兴”的东家三娘玲珑和掌柜叶天韬，因茶结缘、
因茶生情的故事。这个故事有地域特色、有人物
命运，也有情感温度，观众容易走进去。还有就是
这部戏的创作班底非常强。导演陈蔚、编剧罗周，
她们的作品多次荣获国家级奖项；音乐创作请到
了年近八旬的周淑莲老师，她曾经创作过楚剧经
典剧目《狱卒平冤》；担任配器的傅江宁老师也是
不辞辛劳、精益求精。整个音乐创作既保留了楚
剧的韵味，又融入了新时代的审美，听起来既有
老味道，又不觉得陈旧。演员阵容也很整齐，无论
是主演还是配角，每个人都很贴合角色，表演上
的默契感是一点点磨出来的。

所以你要我说最关键的因素是什么，我很难
单独拎出一点。一部戏的成功，是天时、地利、人
和——时代给了题材，剧本给了根基，主创给了
品质，演员给了生命力，大家劲儿往一处使，心往
一处想，才让这部作品一步步走到今天。

记 者：您在《万里茶道》中饰演掌柜叶天
韬，这个人物既有茶商的儒雅信义，又有在万里
险途中的勇敢与担当。您在塑造这个角色时，如
何拿捏传统戏的程式化表演与新编戏的人物内
心体验？

余维刚：说到这个问题，得从导演陈蔚老师
讲起。当时我出演《万里茶道》时，刚从学校毕业
不久，那是我人生中的第一部大戏，压力特别
大。以往在学校学的是传统戏，程式化的动作、
唱腔、技巧天天练，一些角色也能胜任。可一到
这部戏的排练场，陈导总说这也不对、那也不对，
我突然觉得自己好像什么都不会了。那三个月，
我几乎天天失眠。

陈导是导演艺术家，也是教育家。她对我
提的要求是：真听、真看、真感受。我们学传统
戏，云手怎么拉、台步怎么走，都有规矩，这些是

程式化的动作。但新编戏要演人物，演人物就
要演他的内心活动。我当时刚二十出头，哪懂
什么内心活动？导演就给我打了个比方，特别
简单——她说，你过马路怎么过？先看红灯绿
灯，红灯停绿灯行，快变黄灯了加紧走两步，还
得左右看有没有车闯红灯、有没有电瓶车不顾
信号冲出来。这一看、一想、一动，就是观察、判
断、行动，全在里头了。这个比方我记到现在，
它让我明白，程式不是不能用，但不能是“空壳
子”，你得先有真切的内心依据，再拿程式去表
达，这样动作才有魂。

我至今还是学徒，还在学。每次演叶天韬，
感受都不一样。年轻时候靠冲劲，现在演多了，
会更多去想他走茶道时的艰险、对三娘的情义、
对商号的担当。这些不是靠想出来的，是靠导演
逼着一点点磨出来的。

记 者：在斩获梅花奖之前，您早已与梅花
奖的舞台有着深厚缘分：21岁时助力夏青玲老师
角逐第25届梅花奖，后来又“跨剧种”助力王荔
老师出演汉剧《宇宙锋》，她拿下第 27 届梅花
奖。梨园行一向重视“一棵菜”的合作精神，这几
段近距离接触梅花奖的经历，为您日后的表演带
来了哪些积淀与改变？

余维刚：给前辈老师们当助演，是我义不容
辞的事，我从来没觉得是“帮忙”，因为这也是一
次向前辈学习的机会。我还参与过“跨剧种”助
演，大多是因为剧组急需“救火队员”临时救
场。之前接到跨剧种助演任务时，我心里确实
挺忐忑。戏曲身段、基本功虽有共通之处，但各
个剧种的方言、声腔唱法差别很大，这是最难攻
克的地方。那段时间，我白天跟着剧组排练，晚
上反复听录音，找人逐字逐句纠正方言发音，唱
腔也一句一句来回打磨。我总想着，既然站上
舞台，就得拿出专业水准，不能露怯、拖大家后
腿。后来有人说我是“五戏演员”——楚剧、汉
剧、京剧、采茶戏、南剧我都唱过，其实都是被逼
出来的。跨剧种逼着你去研究声腔、语言、节奏
的细微差别，这种“比较”会让你更清楚自己剧
种的特点在哪里、长处在哪里。说白了，艺多不
压身，见识过不同的东西，回头唱自己的戏，心
里反而更有底。

记 者：近年来，您在《杨乃武》《乡里乡亲》
《再别康桥》等新编戏中大放异彩，同时也在《白
蛇传》《绣鞋案》这样的传统戏中展现深厚的功
底。排演传统戏与创排新编戏，对于演员的挑战
分别是什么？

余维刚：大家看到的可能更多是我们排演的
新编戏，但其实我们剧场有“周周演”，每年春节
还要下乡，那些场次演的绝大部分都是传统戏。
传统戏是我们的根。一个演员，你只有掌握了足
够多的传统戏，演新编戏的时候才能找到支点。
为什么这么说？因为新编戏所有的表演手
段——身段怎么走、唱腔怎么唱、节奏怎么把握，
这些全是从传统戏里化出来的。没有传统戏的
底子，你去演新编戏，站在台上手脚不知道往哪
儿放，那就跟“路人甲”没什么区别了。戏曲演员
要的就是那个“范儿”，那个“范儿”是传统戏滋养
出来的。

记 者：近年来，您担任《又从西厢过》一剧
的编导工作，这部剧先后推出小剧场、沉浸式演
出两个版本，创新采用汉普念白、观众互动、丑角
串场等设计，大量起用青年演员。在您看来，沉

浸式实景演出，如何放大楚剧本身接地气、诙谐
灵动的剧种特质？

余维刚：这几年，领导给了我很多学习、充电
的机会，我像海绵一样到处吸收。北京、上海等
地的沉浸式演出，我也看了很多。但沉浸式到底
是什么样的，作为创作者，其实没有一个现成的
模板能去套用。

2025年，我们将一出小剧场剧目改为了国
风环境式新编楚剧《又从西厢过》。改编后，我们
在武汉地标晴川阁景区进行实景演出，刚开始卖
票，两天就卖完了。后来想加演，但场地合同到
期了，没加成。这之后很多知名景区、商区也都
找过来想要合作，全是商演。能做到这一步，我
心里是踏实的。

从第一稿到现在，我们改了快50稿了。为什
么改这么多？因为沉浸式演出和剧场演出不一
样，你得反复去“丈量”观众和演员之间的关系。
剧场里观众是坐着看的，但沉浸式演出，观众一
进场就不是观众了，是故事的一部分。他们的反
应、情绪、距离感，都会影响戏的节奏。所以我只
要不排戏、不出差，就坐在台下看。我把自己当

观众，看哪个地方笑点没响、哪个地方节奏拖了、
哪个互动观众接不住，回去就调。

楚剧本来就接地气、活泼、诙谐，我们就是把
这一点做到极致。比如说念白，我们加了一个丑
角打更人，用“汉普”（武汉口音的普通话）串场解
说。为什么用“汉普”？因为只讲纯武汉话，外地
观众听不懂，剧情跟不上就冷场了。“汉普”保留
了方言的幽默感，又让大家都能听明白，台下笑
成一片，气氛就对了。还有就是技巧展示。我们
这戏全是二十多岁的年轻演员，他们刚毕业不
久，基本功很扎实，再加上丑角的插科打诨，这个
戏就很热闹。戏曲的程式美、绝活展示，本身就
是观众爱看的，和沉浸式的热闹氛围结合起来，
年轻人觉得好玩，外地观众也觉得新鲜。

戏曲是传统的，但情感是相通的。沉浸式给
了我们一个机会，让观众走进来、玩起来，楚剧那
种鲜活的生命力自然就传递出去了。

记 者：站在楚剧定名百年这一时间节点，您
对自己作为楚剧艺术的传承者有着怎样的期许？

余维刚：我父亲是民间剧团的楚剧演员，他
唱楚剧养活了我们一家人。现在我唱楚剧，养
活我的爱人和孩子。这个剧种养活了我们家三
代人，所以对我而言，它不只是一份工作，而是
融在血脉里的事业，是我生命中不可或缺的一
部分。

曾有前辈老师给我打电话，说：“你看你们一
家，从孝感农村走出来，走到今天这一步，都很争
气。”确实，我获得了一些荣誉，但我心里清楚，这
些荣誉是楚剧给我的，是这个剧院、领导、老师和
同行们共同托举出来的。一百年来，一代代前辈
筚路蓝缕，为这个剧种筑牢了根基。我们这代
人，站在前人的肩膀上，没有理由不全力以赴。
作为楚剧人，就得尽自己的全力。很多事情最后
不一定尽如人意，但对我而言，只要尽了全力，就
没有遗憾。哪怕只是散发一点萤火之光，我也觉
得足够了。

电视剧《主角》的热播，让秦腔这一浸润着西
北地区特有精神风貌的地方剧种再次进入大众视
野。剧中传统经典秦腔剧目俯拾即是，它们不仅推
动剧情发展，更借深厚的戏曲典故与故事情节、人
物情感形成巧妙的互文。若能解析清楚这些掌故
的隐喻，观众面前的《主角》便会更有意味。

《打焦赞》：“烧火丫头”的一鸣惊人。在电视
剧前半段，易青娥受舅舅牵连及剧团领导排挤，
从学员班被发配到伙房帮厨，也因此与恩师苟存
忠结缘，苟师教给她的开蒙戏正是《打焦赞》。后
来，在恢复传统戏的号召下，“忠孝仁义”四位老
艺人重聚出山，易青娥凭借扎实的传统戏功底登
台演出此戏，技惊四座。

《打焦赞》讲的是《杨家将》传说中杨排风的
故事——她本是天波杨府的烧火丫头，因武艺
超群被佘太君点为先锋。杨府宿将孟良、焦赞
不服，与之比试，却被杨排风用一根烧火棍打得
心服口服。这出戏不仅见于秦腔舞台，其他梆
子剧种及京剧也有同名折子戏，因其唱念做打
俱全，且极其考验演员身段功法，通常被用作武
旦演员的开蒙戏。电视剧里，易青娥以此戏开
蒙乃至首次登台，既符合传统戏曲演员的成长
规律，又因戏中题材与她现实命运暗合，达到情
节互文与情感共鸣。“烧火丫头”这一身份的重

叠，让戏里戏外两个卑微到尘埃里的人物，在同
一舞台时空中被托举至中央。易青娥童年学戏
时，既遭过冷眼伤害，也受过善意提携，最终凭
借一场酣畅淋漓的《打焦赞》在舞台上首度绽
放，一根烧火棍舞得虎虎生风，这也是她走出自
卑与压抑童年的开端。

当然，《打焦赞》的情节也与主人公命运形成
某种反衬——杨排风一战成名，成为杨府先锋
官；而易青娥技惊四座，却仍需承受艺术之路上
的更多风雨与挑战。现实中的人生际遇，终究没
有戏台上那般酣畅爽快。

《游西湖》：向死而生的殉道与传承。电视剧
《主角》带火了秦腔绝活之一“吹火”，剧中老艺人
苟存忠在生命最后一刻献出平生绝活“81口连
珠火”的情节催人泪下，《游西湖》这出以吹火技
艺著称的秦腔剧目也因此进入大众视野。

《游西湖》是明传奇《红梅记》的秦腔版本，讲
述李慧娘的故事。秦腔《游西湖》的独特之处在
于旦角演员的“吹火”。秦腔“吹火”不同于其他
剧种的“吐火”，演员口含松香包却无火源，表演
时需与举火演员配合，通过控制气息完成不同效
果，并配合托举、翻扑等繁难身段，以呈现紧张情
节和丰富舞台表现。电视剧中，《游西湖》由师傅
苟存忠和改名为易秦娥的主人公先后演出，它既

是易秦娥获得专家认可的代表剧目，也是苟存忠
人生谢幕的遗作——生命的终结与艺术的传承，
在这出探讨生死、人鬼、正邪的传统戏中实现了
互文：李慧娘含冤身死化为厉鬼，手持“阴阳扇”
向恶人复仇，以烈火焚化奸佞，将生的希望留给
象征善良与美好的爱人裴舜卿；现实中老艺人以
身殉道、泽被后世，青年演员传承绝学，延续艺术
生命，这正是《主角》一剧的要旨所在。

《杨门女将》：移植改编剧目的双重映射。电
视剧《主角》中，师傅苟存忠去世次日，易秦娥迎
来人生第二次“大考”——她主演的学员班汇报
大戏《杨门女将》公演。按剧中情节，院团确定演
出剧目时，年轻剧团长与老艺人曾有争执：老艺
人坚持恢复《游西湖》，朱团长则主张演《杨门女
将》。这场争论的背后，正是《杨门女将》的特殊

“身世”埋下的伏笔。
剧中集中展示的《杨门女将·探谷》一折，不

仅唱做繁重，更是主角穆桂英的代表性段落。核
心唱段“风萧萧雾漫漫星光惨淡”在京剧版中就
极为精彩，使用极富特色的“高拨子”唱腔。移植
到秦腔后则以苦音慢板起腔，经花音二六板由慢
转快，张弛有度，节奏丰富。无论京剧还是秦腔，
这一段落紧拉慢唱的处理方式都极具感染力，在
兵行险隘、星夜奔驰的情节中，既营造紧张氛围，

又强化了穆桂英披荆斩棘的女英雄形象。
由于该剧目诞生于20世纪60年代，舞台灯

光设计与老戏不同：开场光线压暗，营造“星光惨
淡”的氛围；穆桂英在闷帘导板后执鞭提枪昂然
而出，光区渐次照亮周身，明暗互为映衬，似是晦
暗不明，但穆桂英置身光亮，唱腔百转千回又铿
锵有力，仿佛茫茫雾霭中豁见明灯——这既是剧
情需要，又暗喻主人公的人生际遇。回首来路，
行至此间已属不易；展望前路，师傅故去之后，便
是自己独闯这条荆棘之路。

剧中另一个有意味的设计是，易秦娥未来的
丈夫刘红兵第一次出现，正是在这场《杨门女将》
演出之时。穆桂英与丈夫杨宗保的命运，似乎也
构成了易秦娥情感线的某种预言，或许全剧终
了，观众再回顾此情节，应有更多感慨。

经典老戏：惊鸿一瞥构建起的“秦腔宇宙”。
除了以上几个剧目，电视剧《主角》中的秦腔老
戏元素俯拾即是，且往往都与现实剧情线形成
映射。

“周仁回府”的唱词先后两次出现，分别暗喻
了花彩香常年在外奔波的丈夫回家探亲以及古
存孝被迫出走多年后返回院团的复杂心境。剧
中多次响起“祖籍陕西韩城”的《三滴血》唱段，这
不仅彰显了易俗社名剧在三秦大地的家喻户晓，

更因唱段背后辗转流离的人物命运与《主角》情
节相呼应，引发观众对沧桑变迁、物是人非的感
慨。《白蛇传》的创演，既是易秦娥从刀马旦向大
青衣的转型，也隐喻了这位孤独女主人公坎坷的
爱情之路。《逼上梁山》这出诞生于延安时期的

“水浒戏”，其“红色基因”同样契合了20世纪70
年代末尝试恢复传统戏时的谨慎考量。就连主
人公小时候吼出的华阴老腔《大实话》，不仅折射
出这个出身山沟沟、日后成为金凤凰的土丫头的
性格底色，也通过“他大舅他二舅都是他舅”的唱
词，将胡三元这个改变她一生命运的舅舅与她的
命运隐隐牵连在一起……

电视剧《主角》脱胎自同名长篇小说。小说
作者陈彦除了文学家身份，也是熟稔戏曲艺术的
剧作家，多年的创作经历使他对三秦大地上吼出
的秦腔饱含深情，笔下铺陈梨园人物故事时，戏
曲典故更是信手拈来，暗藏寓意。这一文学特色
从小说文本被很好地保留到了影视剧中，并通过
更丰富的视听手段得到弘扬。从氍毹上鲜活的
唱段，到书页间流淌的文字，再到光影里复刻的
悲欢离合，这个由老戏构建起的“秦腔宇宙”，既
让熟悉其文化背景的观众会心一笑，也让更多普
通观众领略到传统艺术的璀璨光芒。

（作者系中国艺术科技研究所助理研究员）

戏中亦有剧中人
——电视剧《主角》中秦腔片段与剧情的互文探析

□刘浩洋

戏曲演员身上的戏曲演员身上的““范儿范儿””是传统戏滋养出来的是传统戏滋养出来的
——访青年楚剧演员余维刚

□本报记者 杨茹涵

一级演员，国家高层次人才

特殊支持计划青年拔尖人才，中

国戏剧梅花奖获得者，现任武汉

楚剧院副院长。曾获湖北地方

戏曲艺术节表演一等奖、湖北省

楚剧艺术节表演一等奖、湖北戏

剧牡丹花奖、武汉艺术人才江花

奖等。代表剧目有《万里茶道》

《杨乃武》《汉口茶港》《乡里乡

亲》《狱卒平冤》《左维明巧断绣

鞋案》《打金枝》《白蛇传》《宝莲

灯》《秦琼观阵》等

余维刚余维刚

楚剧《万里茶道》

楚
剧
《
西
厢
记
》


