
音乐是生活中最美好的一面，而民歌
则闪耀着它最质朴的那层光辉。1 月 7 日
晚，在中央民族歌舞团民族剧院的舞台
上，“我爱民歌”郭娅丽 2017 年个人音乐
会拉开了帷幕。这场音乐会演唱的主要
是西北民歌和蒙古族民歌，全部民乐团伴
奏。以我所见，将近两个小时的演出，台
上唱得认真，台下听得认真，大家共同沉
浸在演唱者以民歌所营造的艺术氛围之
中。如果用网上流行的话来说，这场音乐
会的界面是十分友好的，它以一种充满亲
和力的方式给人带来了审美的愉悦。不
过，我以为其更大的意义，还在于为现代
城市人正确打开民歌作出了积极而有益
的探索。

民歌是什么？简言之，乡愁的艺术表
达。乡愁并不仅仅是对故乡的爱或依恋，
而是带有一些慌张不安、夹杂着淡淡哀伤
的美好情感。离开故乡越远，乡愁就越淳
厚；城市化越在物质空间里高歌猛进，乡愁
就越在心灵世界中滋长蔓延。民歌生长、
传播在民间，与民众生活最为接近，也最善
于表现普通百姓的情感。因此，不论是歌
唱家演唱民歌的过程，还是观众欣赏民歌
的过程，本质上都是乡愁寻求载体的过
程。青年歌唱家郭娅丽在音乐会上演唱的

《想亲亲》《交城山》是经典的山西民歌，朴
实的语言，特有的叠词，让人领略了晋地独
特的人情风貌；而《兰花花》则把人们带入
信天游的音乐氛围之中，一时仿佛置身黄
土白云之间，心情为之一舒。这种强烈的
艺术感染力，准确地击中观众心中最柔软
的那片地方。

当代中国处于社会转型期，人口大规
模频繁流动，田园诗般的乡村正在消失，城
市人的生活节奏不断加快，成天奔波于钢
筋水泥的丛林之中。面对着陌生的面孔和
职业化的言行，现实中的我们或许不得不
以“套路”为生，心灵深处却无时无刻渴望
着对“套路”的突破。这场音乐会以“我爱

民歌”为主题，恰好捕捉到了现代城市人脉
搏的跳动。无论是漫瀚调《眊妹妹》的情爱
宣言，还是《鸿雁》的悠扬吟唱，都以优美的
旋律和地域色彩浓郁的语言，给予了我们
纾解现代生活压力、释放内心世界的精神
力量。

说到漫瀚调，也是这场音乐会最有特
色之处。早在 2008 年，漫瀚调便已列入国
家级非物质文化遗产名录。对于非遗而
言，最好的保护莫过于传承；对于音乐类非
遗而言，最好的传承又莫过于传唱。蒙古
草原是歌声不断的地方，音乐会的主角郭
娅丽出生于内蒙古乌兰察布市商都县一个
半农半牧地区，自幼喜欢唱歌，但在艺术道
路上也经历过迷茫。如郭娅丽所说，她经
历了一个从民歌出发、接受学院教育、再向
民歌回归的心灵历程。在此期间，她多次
到内蒙古草原西部采风，向民间学习，吸取
更多养料，形成自己的风格。我想，这种回
归并非折回起点，而是一次新的出发。在
这场音乐会中，我们也确实可以感受到郭
娅丽维系学院与民间之间恰当张力的自觉
努力。实际上，一个艺术家的成长，既是以
辛勤的艺术实践掌握并运用艺术技巧和规
律的过程，同时也是被其从事的艺术所具
有的独特魅力和美学品质捕获的过程。尤
其是被称之为世界旋律宝库的民歌，其姿
态变化万端，更要求皈依在她身畔的艺术
家，常常拂拭自己的心灵，葆有一份艺术的
初心。一个有志于民歌事业的艺术家，只
有让自己的心灵先被民歌捕获，才能用民
歌滋润观众的心灵。而这，大概也就是民
歌的正确打开方式吧。

民歌的正确打开方式
◎胡一峰

◎聚焦文学艺术界

热点话题

◎追踪

前沿文艺创作和文艺理论研究走势

◎弘扬传统文化的思想道德力量

◎见证内蒙古文学艺术的点滴成长

◎助推草原文化繁荣发展
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新世纪之后，内蒙古本土戏剧因经济发展、政府
支持、观众对剧场的回归，年轻一代戏剧人的热情，
一线大城市戏剧市场成功案例的刺激，创作者对民
族化的回归与重新认识，剧作家戏剧素养的提升等
复杂原因，而比之前有了较大改观。代表性的作品
有：主旋律戏剧 9 部，分别为《妇科专家》《鹿衔草》《牛
玉儒》《雪海苍茫》《大爱如天》《乡村检察官》《小村总
理》《惊 蛰》《北 梁 人 家》。 儿 童 剧 为《沙 暴 呜 呼》和

《巢》，青春剧为《你好，爱情》和《排队》。民族戏剧也
重回观众视野，出现《拓跋鲜卑》《黑骏马》《国家的孩
子》《尹湛纳希》等 4 部优秀话剧。新世纪戏剧创作具
有多样化特征，也存在一些问题。

首先，主旋律戏剧继续沿袭了以先进典型作为素
材进行加工的创作方式，但对时事热点的加工和颂
扬，也成为创作者短时期内难以走出的创作窠臼。

9 部主旋律戏剧中，除《雪海苍茫》《大爱如天》
《北梁人家》3 部话剧属应时事热点而做的话剧外，
其余均为根据先进典型人物创作的作品。从 2001
年的《妇科专家》到 2011 年的《小村总理》，10 年间
创作者对于主旋律中先进人物的刻画，没有多少改
变，创作者用演讲式陈述，让先进人物成为方针政策
的宣传者。人的困境因此被消解，矛盾缺乏内心世
界的支撑，并显得证据不足。观众看到的只是系列
事件的罗列，事件构成人物的先进性要素。同样以
真实人物典型事例创作的《乡村检察官》，虽在情节
设置上也是干部从群众不理解到理解的模式，但在
表现形式上，有值得吸收借鉴之处。该剧融入了浓
郁的内蒙古土右旗的地方特色，在舞台音乐中使用
了二人台、山曲等民间音乐，并将跑旱船等民间舞
蹈，也与话剧艺术融为一体，最后还以铿锵有力的晋
剧唱腔作了铺垫。在舞台布置上，则使用了电动车、

“红脸面筋”招牌等，使得整台话剧具有较好时代风
貌和较为浓郁的地方色彩。这是其值得在形式上学
习之处。

与以上源于先进典型人物作品不同的是，《雪海
苍茫》《大爱如天》《北梁人家》3 部话剧，均来自实效
性的社会事件或者新闻。《雪海苍茫》是为庆祝内蒙
古自治区成立 60 周年而创作的大型民族音乐剧。作
为 反 映 民 族 奋 斗 和 知 名 党 政 领 导 者 的 常 规 创 作 方
法，应是通过一件重大事件，串联起不同的人物，折
射 人 物 的 命 运 ，和 整 个 民 族 在 关 键 时 刻 的 重 要 抉
择。但此剧情节性较弱，人物间缺乏较多逻辑关系，
人物只有群像，而缺乏个性化；台词是演讲式风格，
并采用了朗诵的方式。这些问题，都影响了此剧的
内涵表达。尽管《大爱如天》采用了叙述、倒叙、描
写、写意的展现手法，结合诗歌、舞蹈、话剧的表现形
式，试图将汶川地震史诗般地再现于舞台上，但这些
手法的杂糅，并没有让串联起来的新闻故事，变成一
个戏剧整体，而是各自分散，让戏剧片段化。《北梁人
家》是在拆迁新闻频现的背景下创作的。虽然以拆
迁串联故事，但故事的核心，却避开了拆迁中的诸多
矛盾，用亲情友情爱情邻里情，填充了北梁院落，同
时中和了社会热点和观众的提前预期。

从以上分析可以看出，新世纪内蒙古话剧虽然能
够把握社会热点和现实问题，但又避重就轻，用家和
万事兴来代替对于社会问题的探讨，戏剧依然没有
跳出新世纪前的人服务于集体和家国、并因此忽略
掉人性挣扎的窠臼。

其次，这一时期儿童戏剧出现了低幼类型作品，
青春剧开始走入年轻观众的视野；多样化尝试推动
了戏剧市场化的探试，并给予本土戏剧清新的都市
气息。

这一时期的儿童戏剧只有两部，其中《沙暴呜呼》
是一部用童话的形式，讲述如何在内蒙古治理沙尘
暴、保护生态环境的戏剧。剧中使用音乐、肢体语言
和舞蹈动作来阐释善与恶，正与邪。创作者采取了传
统的好人坏人对立的模式，这种对立的思想，在 12 年
之后，转化成《巢》中人类为保护小鸟的家园，而让大灰
狼认识到自己的错误，夹着尾巴跑掉的故事设置。这
一戏剧的主题与《沙暴呜呼》一样是生态环境保护，为
了本土化特征明显，其中还有蒙古族角色的设置，也有
蒙古语的运用。但是这种民族特色的设置，并未改变
低幼剧在中国的尴尬现状，也即故事结构及语言只适
合低龄儿童，陪伴儿童观看的成人内心无法得以净化
与提升。在西方，儿童剧并无年龄的限制，每个年龄层
次的人，都能从剧作中各取所需。所以真正的儿童剧，
应该是适合全家观看的戏剧。同时，《巢》剧为了吸引
儿童的注意，增强他们的参与感，特别设置了一些问
题，这些问题虽引起了现场儿童的热烈反应，但是对于
成人来说，则缺乏吸引力，对于年龄稍大的儿童，更缺
乏挑战性。因此对于新时期本土儿童戏剧来说，如何
提高儿童剧的内涵，扩展生态保护之外的创作主题，
成为迫切需要解决的问题。

青春剧一直是内蒙古本土稀缺的一个戏剧类型，
虽然在上世纪 90 年代的《红莓花又开》中，可以看到
青年人恋情和活泼生活的影子，但也是以主旋律戏
剧的面貌出现的戏剧。这一时期的《你好，爱情》是
一部音乐爱情轻喜剧，该剧以都市年轻人的感情生
活为主线，讲述了男女主人公在跌跌撞撞中寻觅爱
情，最后发现真爱就在身边的故事。剧中有无厘头
搞笑语言，还有包头方言，电影片段改编，劲歌热舞
等，新颖、文艺范的戏剧形式，让此剧富有浓郁的青
春气息。但剧作所采用的四段式爱情结构，削弱了
剧作的完整性，矛盾冲突也因此变淡，各种搞笑语言
的运用，虽然让剧作看上去元素更为丰富，但也冲淡
了剧作的内涵，让观众无法静心思考。但此剧的市
场化探试，值得一提。《排队》是一部具有实验特征的
先锋话剧，该剧从固定的 3 个人的不同生活时期着
眼，截取其生活中的片段，处处不同，但又处处紧扣
中心。通过对于不同地点不同年龄时期的排队现象
演绎，展现社会众生相。同时，此剧在服装上，采用
简单干净的白衬衫和牛仔裤的组合，并加入舞蹈、肢
体、音乐元素，这种具有冲击力的青春元素的运用，
让整部戏剧变得灵活生动，并有效调和了过多的台
词所带来的冗长感。

最后，上世纪 80 年代消失的民族戏剧的创作传
统重新复苏，民族戏剧出现名片化的创作特征，并有
向文学作品改编靠近的趋势。

这一时期先后出现的《拓跋鲜卑》《黑骏马》《国
家的孩子》和《尹湛纳希》4 部话剧，都是内蒙古草原
文化节期间推出的重要作品，也是相对具有艺术品
质的作品。《拓跋鲜卑》是以呼伦贝尔名片的方式推
出的作品，因此在舞台上，尽力展示萨满教、拓跋鲜
卑民族生存的森林环境、北方少数民族服装、舞蹈、
音乐等等民族风情。这种形式上的繁复，一定程度
上影响了剧情的设置，13 场的场次，也从侧面折射
出冲突矛盾设置的松散，及在剧情构思上剧作者的
用力虚弱。剧作结尾，男女情感、民族生存危机的
两条线索，转而 成 为 因 民 族 生 存 集 体 离 开 森 林、迁
往 草 原 的 单 一 线 索 ，失 去 二 者 交 融 的 完 整 性 。 相
比之下，《黑骏马》在剧情设置上，因依托于经典小
说 ，而 没 有 明 显 的 情 节 设 置 缺 陷 。 具 有 民 族 元 素
的 舞 蹈 、音 乐 、服 装 与 舞 美 设 计 ，让 剧 作 变 得 更 为
丰 富 、生 动 且 具 有 观 赏 效 果 。 音 乐 渲 染 也 起 到 了
良 好 的 简 化 语 言 表 达 、烘 托 悲 剧 气 氛 的 作 用 。 但
抒情性的过于注重，让男主人公的内心独白，变得
有 些 拖 沓 冗 长 ，也 让 剧 情 整 体 显 得 散 漫 。《国 家 的
孩子》明显比前两部话剧在风格上更为“主旋律”，
剧 作 者 虽 然 用 草 原 额 吉 和 阿 爸 的 大 爱 ，换 得 观 众
的眼泪，但对时代困境中人性的复杂度，缺少深入
的认知，因此我们在剧中只看到跨越民族的大爱，
对于“国家的孩子 ”这一宏大叙事背景下的生命个
体 灵 魂 的 困 惑 与 疼 痛 ，只 借 用 梦 境 中 孤 儿 对 于 根
的 寻 找 ，进 行 了 简 单 的 阐 释 。 对 于 人 的 命 运 变 迁
的随意性，南下寻根的意义，人对生命来处的探知
欲 望 ，人 缺 乏 根 基 四 处 漂 泊 的 不 安 全 感 等 问 题 的
探 讨 ，相 对 缺 乏 。 因 此 从 与《黑 骏 马》的 对 比 分 析
来看，戏剧所依托的深厚的文学基础，依然对当下
创作有着重要的支撑性作用。

《尹湛纳希》的价值在于，重新将《金鹰》中对于
民族苦难和悲壮发展历史的探讨，纳入到戏剧创作
中来；而其对于非常集中的矛盾的设置，也值得其他
民族剧作者借鉴。此剧在用较为紧凑曲折的情节，
讲述尹湛纳希一生命运的同时，还将成吉思汗的隐
语、马背男儿的 9 种品德等蒙古族文化，有机地融入
到戏剧之中。而音乐方面，除了有蒙古族特有的呼
麦、长调，还大量使用了宫廷音乐元素，贯穿全剧始
终，因此使整个剧非常具有民族特色。相比起其他 3
部民族话剧，此剧在情节设置上，是最为紧凑合理且
符合戏剧规范的作品；而在选材上，也具有史诗性，
是一部会激荡起观众内心民族情感的优秀剧作，有
力扫除了过去民族戏剧低迷的状态。

从以上分析可以看出，这一时期虽主旋律戏剧占
据多数，但多样化的戏剧选材，对戏剧市场化的探
试，儿童戏剧低幼化的探索，青春戏剧新鲜力量的注
入，民族化戏剧的复兴，都显示出戏剧历经 20 多年的
低迷期后，开始慢慢复苏，并认清了民族化戏剧的道
路，对民族戏剧内涵表达与剧情设置等方面的探索，
也有了可喜的成绩。

民族戏剧的回归与市场化初探
◎安宁

著名演员濮存昕近日给“北京人艺青
年演员培训计划”上课时，提到了一件事：

“大概 10 多年前，在排练场跟朱旭老师排
《生·活》，朱旭老师在那边说台词，我在一
边收拾东西，突然他就说了一句‘这不搅戏
吗？’然后就不排走人了，我后来才意识到
可能是说我呢，赶紧赔不是。”老一辈艺术
家对台词的看重可见一斑。在谈专业课表
演时，濮存昕也首先特别提到了台词，“为
什么戏剧学院天天让念八百标兵奔北坡，
就是因为你的口腔要运动起来，怎么把台
词说好，确实是一门功夫。”

濮存昕的这些话让笔者想起了去年
曾经闹得沸沸扬扬的“数字小姐”事件。
当时，一档综艺节目主持人爆料，演艺圈
某女星其实是“数字小姐”，念台词只用数
字代替，不专业不敬业。一位著名演员也
透露，念数字代替念台词的女演员与她对
戏时，甚为尴尬。一时间诸多网友根据线
索猜测到底是哪位“懒癌”女演员。更糟
糕的是，“数字小姐”还不是“一个人在战
斗”，网络上早就盛传过某些演员拍摄前
不读剧本、不背台词，到拍摄现场就胡说
一通，靠后期配音蒙混过关的情况，难怪
观众在观看影视作品的过程中经常会发
现演员口型对不上的情况。

由此及彼，笔者禁不住想问一句：同
样是当演员、同样是念台词，差距咋就这么
大呢？

台词对一个演员有多么重要，对一部
戏塑造人物形象、推进情节发展有多么重
要，无须赘述。老一辈表演艺术家、有理
想有追求的演员，无不把备好台词、念好
台词、对好台词作为一项基本功，积年累
月地练习练习再练习、提高提高再提高。
但是到了时下的一些诸如“数字小姐”这

样的当红年轻演员这里，台词竟然成了他
们表演中可有可无的因素。他们“红”，他
们能拍戏，凭的就是自己的年轻、长相、身
材。在他们的观念里，什么台词、什么演
技、什么内涵都抵不过一张“脸”重要。于
是，影视拍摄中和念数字代替念台词一样
低劣的“抠像”技术也随之堂而皇之地大
行其道——只需要演员的“脸”，在摄影棚
内以绿幕为背景完成拍摄，后期由技术人
员通过专业软件“抠出”画面中的人像，嵌
入另一画面，合成新的画面。更有甚者，这
些演员本人都可以不用到场，非特写镜头
全用替身——这便是连“脸”都不要了。难
怪乎，著名演员陈宝国在评价“数字小姐”
时，用了一句“不要脸”，可谓一针见血。

也许有人会说，话剧表演和影视表演
的方式不一样，实力派演员和偶像派演员
的要求也不一样，但归根到底，从事的都是
表演，当的都是演员，便有基本的职业要求
在里面。用濮存昕的话来说，“语言的基本
功，永远都是自己的事儿。所以我们做演
员的，平常生活中就要注意，让自己成为一
个能把话说好的人”。这是一个基本的职
业素养的问题，更是一个基本的职业操守
的问题。演员也许会“看脸”，但更需要功
力。俗话说，没有金刚钻，别揽瓷器活。演
艺界有必要建立起必要的评价机制、退出
机制，如果达不到基本的职业素养和职业
操守，对不起，请出局！

如此“嘴”“脸”，怎么表演？
◎邑生
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