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                  谈歌唱艺术中的几对关系 

                          ——写在第一届中国艺术歌曲国际声乐比赛之后 

 

“第一届中国艺术歌曲国际声乐比赛”于 2018 年 11 月 10 日晚 22：00 点

在上海音乐学院贺绿汀音乐厅落下帷幕，此次比赛由上海音乐学院主办，贺绿汀

中国音乐高等研究院中国声乐艺术中心、上海航新文化发展中心承办，每两年举

办一次，参赛选手不限国籍，意在吸纳更多歌唱家将中国艺术歌曲呈现在广阔的

国际音乐舞台上，以推动中国艺术歌曲的世界性交流和传播。据音悦艺道网络平

台统计，在激烈的复赛角逐中，全国约 75 万人同时在线观看了现场直播。连同

因此产生的热议，凸显出整个声乐界对中国本土音乐文化，特别是对中国艺术歌

曲的高度关注和深切热爱。紧锣密鼓的三场演唱盛况，也引发起笔者对此次赛事

的相关思考，以下集中谈谈选手的曲目储备、演唱状况、艺术指导和钢琴伴奏，

以及歌唱本身这几方面内容。 

一． 技术精进与曲目储备 

随着近些年海外歌唱家回国从教和出国深造人数的增多，选手整体水平有

大幅提高，特别体现在音色干净，无明显的挤、卡、压、堵等以往的技术障碍，

个体声音相对统一。“茶壶里煮饺子”或者“喉咙里塞了暖瓶塞”所比拟的美声

唱法唱不清楚中国歌词的现象明显减少，选手们的演唱体现出他们对作品风格努

力诠释和对更高级别歌唱技术的不懈追求。因此，技术精进成为本届参赛选手的

显著亮点，获得第一名的孙卓汉在复赛时所演唱的《钗头凤》，就是运用各种男

高音必备的歌唱技术，特别是比较难的近似于半声的唱法，使作品焕发出多层次

的音乐色彩，展现出丰富变化的情感游移和攀升，优异的乐感和音乐的流畅性给

人留下深刻印象；男高音选手 Aaron Scarberry 在决赛曲目《天路》中，以娴熟的

汉字归韵能力和对中国民歌润腔风格的正确把握，摘取优秀奖的奖杯，从“他是

在西藏长大的吗”这一观众笑问中，亦可感受到这位美国选手在演唱中国歌曲时，

所传达出的精准的作品风格。 

然而，有些选手们不谋而合地选择了相同曲目参赛，则体现出他们在日常

学习和演唱实践中确实存在作品储备不足的实际状况，“同唱一首歌”在某种程

度上抑制着歌者发挥艺术个性、拓展歌唱技术，相反也会使能力不足者陷入拔苗

助长、力不能及的窘境。原因基于首唱者的示范影响和后继者的广泛模仿。本次

比赛复赛选手各声部人数如下：女高音（26）、女中音（3）、男高音（12）、男中

音（13）、低男中音（1）、男低音（1），比例上符合自然规律，声部相对完备。

而同一作品被重复演唱次数如下：《那就是我》（5）、《我爱这土地》（5）、《大江

东去》（5）；《教我如何不想她》（3）、《玫瑰三愿》（3）、《钗头凤》（3）、《想亲娘》

（3）、《家》（3）；《科学的春天来到了》（2）、《我像雪花天上来》（2）、《我住长

江头》（2）、《枫桥夜泊》（2）、《望乡词》（2）、《幽兰操》（2）、《两地曲》（2）、

《飞天》（2）、《关雎》（2）、《桥》（2）。复赛和决赛的总曲目量为 78首，带有重

复性质的曲目总量为 50首，其余 28首则是声乐界耳熟能详、高校教学和考试中

的必唱曲目，此种情况既印证了经典作品的传唱价值，又暴露出选手储备作品不

足和中国艺术歌曲创作少于其他器乐体裁创作的实际情况。 

模仿从来不是艺术的根本，创造才是艺术发展的原动力。笔者认为歌曲创

作与歌唱表演之间理应始终保持相互促进、共同发展的关系。回顾历史，中国京

剧四大名旦“梅、尚、程、荀”，就以其独特唱腔和高超演技，推动着京剧艺术



2 

 

走向巅峰，而梅兰芳个人创建的“时装新戏”和“古装新戏”又推动了中国戏曲

发展的现代化进程；意大利歌剧创作黄金时期的三位杰出代表“罗西尼、贝里尼、

多尼采蒂”，在其作品中设置的众多音乐原则，毋庸质疑地推进了美声唱法的高

度发展；而瓦格纳创作的以《尼伯龙根指环》为代表的大量“乐剧”，则强烈地

激励着歌唱家们去探索和尝试那些与意大利美声唱法截然不同的风格技巧和表

达方式。由此可知，中国艺术歌曲创作的数量和质量，也必将与中国声乐艺术发

展之路互为表里，紧密相连。 

    二．精神紧张与难入佳境 

复赛和决赛分段进行，共计三场，笔者明显感觉同一选手在决赛中的综合表

现不及复赛，主要体现为气息普遍上提、情感处理略显生硬、不自如。特别是女

高音声部最为明显，个别选手在反复段和结尾处只能费力坚持。这一问题是因精

神紧张与难入佳境的对立性造成的，这种对立性在音乐、体育等各类赛事中普遍

存在。而对于具有艺术性质的歌唱比赛，放下得奖的功利心，全身投入到音乐作

品中，以“渐入佳境”代替“难入佳境”，将是疏解对立性的唯一办法。所谓“境”，

一是指在技术支撑下的个人演唱境况，二是指音乐作品本身饱含的独特意境。唐

代段安节《乐府杂录》中讲:“善歌者，必先调其气”，强调了“气”是歌唱技术

层面的关键，心浮气燥无法顺畅歌唱。没有良好的气息支持，呼吸不匀、不稳、

不深，会直接影响到歌唱时的语音速度和音色刚柔，甚至音量大小。气息在歌唱

中的作用，就像血液在身体中的作用一样重要，它统领着歌唱各个环节，它决定

歌者如何开始、以怎样的过程交待音乐、结束时是否游刃有余。当参赛选手全身

处于紧张状态，特别是决赛阶段的得失心占据整个大脑时，其身体反应速度与音

乐速度容易形成误差，进而引起气息速度、语音速度、气口速度的混乱。精神紧

张不仅会导致身体反应慢，灵敏度差，吸气速度慢，最终使“音乐”滞后；还会

迫使歌者体能减弱，协调力和控制力减弱，呼吸量浅，速度不匀，“音乐”不流

畅，甚至出现没有气息支持的喊唱和高音区的声嘶力竭，以及音色失真和音准偏

差。 

    紧张心理和功利心态不仅会影响到参赛选手的技术水平和演唱境况，还限制

了选手们准确表达音乐作品风格，使其“难入佳境”。而熟练把控情感支配下的

“移情速度”，在歌唱中特别是在准确表达音乐风格时，具有显著意义。音乐风

格是一首歌曲的总体特征，由自身饱含的独特意境构成，它看似是审美问题，其

实也是技术问题，因为语言特点和发音习惯更直接地决定着音乐情感表达的状态

和程度，后者是隐性式相关（笔者将另外撰文论述），前者是显性式相关。“移情”

与人们日常所说的“入戏”有一定关联，“移情”可以看作是歌者将自己在现实

生活中的情感体验与作品传达出来的情感相对应后，再选择性地把自己的感悟移

植到作品中，把作品内涵移植到自己内心，最后向观众呈现出一种个人风格与音

乐风格合二为一的艺术诠释，即西方历史释义学家提出的“视界融合”。移情速

度越快，越能帮助歌者尽早入戏，而其后呈现的音乐速度，也不完全是乐谱上的

固定节奏节拍，而是歌者心里产生的内在情感的速度，完全是二度创作。这与歌

者所理解的歌曲含义、情感态度、音乐逻辑相吻合，是歌者贴切演绎歌曲的结果，

也是创造个人完善的演唱境况和展现歌曲独特意境的必要环节。 

 

三． 艺术指导与钢琴伴奏 
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    在此次中国艺术歌曲比赛中，涌现出一批优秀的青年艺术指导，他们的演奏

着实为选手的表现锦上添花，但也有个别人存在一定问题。比如，由于未能深入

探究作品内涵，呈现出声不达意的音响效果；由于未能真正与选手合作，造成各

行其事的局面；或者干脆就把自己当做钢琴独奏家，迫使歌者疲于追逐，全力跟

唱。因此，笔者想借机就艺术指导与声乐演唱之间的关系做一讨论。 

首先，声乐艺术指导和声乐钢琴伴奏这两个不同的概念，在中国声乐学界

不十分清晰，也未被重视，还经常混用。钢琴伴奏存在于声乐、器乐、舞蹈等众

多表演类型中，它的特性集中体现在钢琴弹奏技术层面；艺术指导也存在于众多

表演类型中，它的特性则是帮助独唱、独奏、室内乐、甚至大型乐队等表演形式

理解作品本意，把握音乐风格，并以相关手段（如乐器、指挥棒、普通的语言传

达）指导演员的表演，使得演出趋于完善。因此艺术指导可以是台前的，亦可以

在幕后；他可以是钢琴家，通过钢琴与演员的合作过程，完成其指导；也可以是

指挥家，通过指挥来实现其指导思想。无论使用何种手段，即使只是近似说白的

方式，艺术指导一定要熟知他所面对的对象的特性，这里的对象包括音乐作品和

表演者。由于钢琴在古典音乐领域的特殊地位和普遍性，使其逐渐成为大众最易

接受的载体，它也常以弹奏管弦乐队缩谱的方式为歌剧排练，但这时候钢琴伴奏

并不一定具备艺术指导功能，大多情况仅被用于伴奏，偶尔是伴奏与指导的工作

融于一身。 

虽然，钢琴伴奏与艺术指导不是同一种专业，但钢琴伴奏在艺术歌曲中的

分量，远比它在其余音乐体裁中更重，可以说钢琴伴奏仅仅是被称作了“伴奏”，

事实上它和歌者共同成为作品的主角，担负着共同呈现作品的重任。因此艺术歌

曲这种音乐形式对钢琴伴奏的要求最为高级，而这些重要性只是基于作曲家的意

图和演奏技术而言。对于歌唱本身，钢琴伴奏水平的优劣，几乎决定着演唱是否

完善。这其中就隐含着艺术歌曲中的钢琴伴奏者和纯粹的艺术指导具有同样重要

的地位。中国艺术歌曲沿袭了西方浪漫主义时期德奥艺术歌曲的规范模式，采用

钢琴伴奏和歌唱旋律并重的写作手法，并将钢琴伴奏内容和声乐演唱部分置于同

等重要地位。 

笔者要强调的是，在艺术歌曲的表演中，当钢琴伴奏者自然而然担当起声乐

艺术指导的重任时，他就要必须如同一位指挥家式的艺术指导那样，学习并掌握

与作品相关的一切知识，包括作曲家的情感意图和创作手法、作品背景和音乐风

格，特别是歌词的韵律和字音特点，因为音乐的隐性节奏往往藏匿其中。担当声

乐艺术指导的钢琴伴奏者，甚至应该学习过声乐专业，只有他熟知了歌唱的“奥

秘”，才能帮助和引导歌者在作品中跨越障碍、征服难点，进而顺畅自如、精准

到位地完成演唱。只有他可以恰到好处的把握伴奏内容，将力度、速度、音乐起

伏、弹性节奏等要素控制在适中的比例范围内，他才能与歌者营造出相互补充、

相得益彰的艺术效果。 

除此之外，艺术指导者（通常就是那位长期与歌者合作的钢琴伴奏）还必须

关注到，在敏感的声乐艺术中，钢琴伴奏对歌者气息具有激发和平复作用，伴奏

者触键所散发的声音质感，有时几乎与歌者音色如出一辙。这就是心理学领域的

“通感”作用，它甚至能诱发出艺术歌曲独具的“诗性”美感，使歌者与伴奏之

间彼此呼应、声乐和鸣。 

四． 大脑支配与身体力行 

    上文提及“技术精进成为本届参赛选手的显著亮点”、“选手们的演唱体现出
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他们对作品风格的努力诠释和对更高级别歌唱技术的不懈追求”，这两点评价其

实就牵扯到大脑支配与身体力行的协调性在歌唱艺术中的核心意义。 

    本次比赛中，有个别优秀选手因精神紧张或生病感冒等不利因素，错失获奖

机会，特别遗憾的是个别选手因一两个不在旋律最高点上的“破音”，而使原本

近乎完美的演唱大打折扣，任凭其在音色乐感、吐字归韵、情绪处理、风格把握

上优势多多，终与决赛失之交臂。笔者认为“破音”就是由于大脑支配神经与身

体器官运动没有达到高度协调统一所致，比如当脑神经高度紧张与身体极度疲劳

时就很难发挥出最佳歌唱状态。更重要的是，当脑神经发出的指令与身体器官的

运动状态不匹配，大脑不能指挥神经系统去触碰身体器官和肌肉时，将会引起各

种歌唱问题，包括气息、共鸣、咬字、音准等方面的障碍。 

   完善的歌唱其实是全身心都积极参与歌唱运动的实践活动，是全身心整体相

互协调、同时工作的活动，每个器官、每块肌肉、每处骨骼都要发挥作用，歌唱

是“牵一发动全身”的，并且整个过程又都受制于大脑。就某种角度而言，歌唱

水平的高低，取决于大脑支配神经的能力。在歌唱实践中，身体器官的反应速度、

气息速度、语音速度、气口速度，能够同时帮助歌者起动并支持歌唱活动，一旦

歌者可以将清晰的语言置于比例适中的歌唱共鸣中，从而推动音乐连贯进行时，

就可以大致呈现出作品的基本样貌和风格了。此外，只有大脑和神经系统高度配

合，才能形成正确的肌肉记忆，产生相对稳定的歌唱状态；当歌者能够随着年龄、

环境、作品等一系列相关变化，对大脑和神经的支配关系，做出积极调整，才能

促成歌唱状态的绝对稳定和不断完善。大脑支配神经，触碰肌肉进行精准工作，

不仅可以避免歌唱技术的纰漏，同时也可以使歌者距离自如表达感情更进一 步。 

     

    要想处理和解决歌唱技术精进与曲目储备不足之间的矛盾，不仅需要歌者在

学习和演出时积极大胆地尝试、拓宽曲目量，更需要作曲家群体关注中国艺术歌

曲的创作，只有产生更多“活”的当代经典作品，才能推动中国歌唱艺术和音乐

文化的再发展。如何消除精神紧张与难入佳境的问题，就要看歌者能否在情感支

配下，跨越“台上忘我”与“演唱真我”之间的鸿沟，熟练把控移情速度，使它

被合理运用的同时，又能被合情转变；因为移情速度早已与歌唱技术并驾齐驱，

成为表达情感、诠释音乐的关键；任何参赛选手，只有消除紧张情绪，放弃功利

心，才能在坚实的技术支撑之下，运用移情手段，步入佳境。另外，谈论艺术歌

曲，绕不开钢琴伴奏这一重要环节，当钢琴伴奏者与艺术指导者对声乐演唱和音

乐作品达到深度认知时，必定会推动歌唱水平和歌曲创作的蓬勃发展。最后，当

歌者将大脑支配神经并触碰肌肉的能力娴熟运用于歌唱实践中，歌唱中气息、共

鸣、咬字、音准等方面的障碍也许会迎刃而解。 

一个月里，来自世界各地的 627 人报名参赛（实际有效人数 588 人），选手

主体集中在全国各地高校教师、学生、演出团体的专业人员中。评委会专家由歌

唱家廖昌永、莫华伦、作曲家赵季平、陆在易，钢琴家和声乐艺术指导哈特穆特·赫

尔、指挥家和声乐艺术指导莱茵哈德·林登，共 6 人组成。初审有 60位选手（包

括 4位外国选手）入围。两场复赛（现场参赛 56 人），其中 11 人取得决赛资格。

孙卓汉获一等奖；蒋静雯、刘丹娜获二等奖；谭城、戴宸、周磊获三等奖；傅伟

林、Aaron Scarberry、李佳蔚、方远、王慧漪获优秀奖。有 11位民族唱法选手进

入复赛；有 3位民族唱法选手进入决赛。体现出大赛评委会对艺术和学术秉承的

包容精神和开放姿态，同时凸显出中国艺术歌曲和中国传统文化蕴含的强大生命

力。正所谓“和而不同、各有千秋；各美其美、美美与共”。 


