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摘要：中国音乐剧高等人才的教育距今仅不过四十多年，课程沿用西方教学方法较多，对中华优秀传统文化的吸
纳与转化明显不足，且培训体系重表演而轻编导，这直接导致国内音乐剧舞台长期缺乏具有本民族文化特色的原
创作品。本文认为，中华优秀传统文化的精神内核是推动音乐剧民族化、时代化的关键，而这一传承与传播的根
基在于音乐剧教育多维化。文章从三个维度展开：其一，表演教育应借鉴传统戏曲以简驭繁、以形传神的优势；
其二，原创剧本需以中华优秀精神，如爱国主义、改革创新等为引领，积极挖掘本土题材与民族思想内涵；其三，
导演教育应积极建构“写意”民族审美取向。唯有在音乐剧人才培养中牢牢把握文化主体性，才能实现中华优秀
传统文化的创造性转化与创新性发展，使中国原创音乐剧成为联结东西方文化的精神纽带。
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The Inheritance and Dissemination of Chinese Culture
in Musical Theatre Education
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Abstract: The education of musical theatre talents in China has only existed for forty to fifty
years. The curriculum largely follows Western teaching methods, showing insufficient absorpti-
on and transformation of excellent traditional Chinese culture. Moreover, the training system
places more emphasis on performance while neglecting playwriting and directing, which direc-
tly leads to a long-standing lack of original works with distinctive national cultural characteris-
tics on the domestic musical theatre stage. This paper argues that the spiritual core of excell-
ent traditional Chinese culture is the key to promoting the nationalization and modernization
of musical theatre, and the foundation of this inheritance and dissemination lies in musical t-
heatre education, which requires comprehensive development in playwriting, directing, and pe-
rformance. The article unfolds from three dimensions: First, performance education should dr-
aw on the strengths of traditional Chinese opera—using simplicity to manage complexity and
conveying spirit through form—rather than mechanically imitating stylized movements. Second,
playwriting education should be guided by excellent Chinese spirits (such as patriotism, refor-
m and innovation), actively exploring local themes and national ideological connotations. Third,
directing education should actively construct a national aesthetic orientation of "xieyi" (freeh-
and/impressionistic aesthetics).
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Only by firmly grasping cultural subjectivity in the training of musical theatre talents can we
achieve the creative transformation and innovative development of excellent traditional Chines-
e culture, making original Chinese musical theatre a spiritual bond connecting Eastern and W-
estern cultures.
Keywords: Musical theatre education; Inheritance of Chinese culture; Excellent Chinese spirit;
Original musical theatre

引言
虽然我国最早的歌舞剧系统性教育可追溯至 20 世纪 20 年代音乐家黎锦晖的实践。但是系统

性的音乐剧高等人才教育可能迄今为止才不过 40 年。因此，自身理论与实践的建设可能还不够
完善，所以在课程设置上，大多沿袭西方的模式。概括起来，大概注重对于学生三个方面能力的
培养，音乐、舞蹈、戏剧。音乐课基本包含声乐与乐器两个方面，重点训练学生的演唱技巧和音
乐综合能力；舞蹈课基本上以西方现代舞蹈为基础，如爵士、踢踏舞等，仅有少部分有条件的学
校会对学生进行中国古典舞或者戏曲程式化动作的训练；戏剧课方面更多的偏重于传统表演课的
训练，如台词练习、表演技巧训练等等。不可否认的是，话剧也好，音乐剧也罢，这些演剧艺术
之于我们都可算作是“舶来品”。如中国的话剧最初是在日本的春柳社员们，受到日本新剧的影
响，在东京上演了改编自美国小说《汤姆叔叔的小屋》的《黑奴吁天录》。而音乐剧最初也是这
样的“舶来品”，且在国内发展时间较短，因此“引入”与“搬演”成为了其中最主要的模式。
“引入”指的是将国外优秀的音乐剧基本原封不动的展现在国内的舞台上；“搬演”指的是由国
内团队演出外国剧目，上海戏剧学院 1986 年排演的《窈窕淑女》可看作是开创了该模式的先河。
“据不完全统计，我国引进的原版音乐剧有：澳大利亚音乐剧《巧巧桑》；新加坡音乐剧《菖与
英》；爱尔兰音乐剧《大河之舞》；韩国音乐剧《地铁一号线》《乱打》；英国音乐剧《悲惨世
界》《猫》《歌剧院的幽灵》；美国音乐剧《音乐之声》《芝加哥》《租》、《西区故事》、《狮
子王》《妈妈咪呀》；法国音乐剧《巴黎圣母院》《小王子》等。”“搬演剧目包括：中日本音
乐剧《想变成人的猫》《从梦中醒来的梦》《皇帝的新装》《青鸟》；美国音乐剧《西区的故事》
《音乐之声》《为你疯狂》《妈妈咪呀》《我爱你》，韩国音乐剧《寻找初恋》等[1]。”当然，
目前在演出市场中也不乏有许多优秀的原创作品，但是无论是“引入”“搬演”还是“原创”，
很少能见到独具中华文化特色的作品，究其根本，在音乐剧教育阶段中的中华优秀传统文化的精
神力量注入还有待提高。

1 古为今用：传统戏曲元素在音乐剧表演教育中的应用
中国戏曲是中华文化之瑰宝，在漫长的发展周期内，逐渐形成了以诗、乐、舞为核心的综合

性艺术，并发展出了自身独特的“以歌舞演故事”的本体写意性戏剧观。戏曲具有程式化、歌舞
性、时空自由等特点，其创造性地利用舞台假定性，综合利用多种表现手段，开掘了舞台多种艺
术可能。中国戏曲诗、乐、舞的综合特性以及其以“歌舞演故事”的本体写意性戏剧观天然的与
西方音乐剧有某种联结。纵观二者的发展，西方的戏剧最初可追溯到古希腊，演剧形式是歌队与
演员相互交融完成演出的，甚至最初在古希腊戏剧中歌队的重要性还大于演员，后来古希腊著名
戏剧家忒斯庇斯引入了第二名演员，而索福克勒斯引入了第三名演员，增加了更多的戏剧性的成
分。在西方戏剧演化的途中，更多的受到了亚里士多德“模仿说”的影响，“模仿说”认为悲剧
是对一个严肃、完整、且有一定长度行动的模仿，他的媒介是语言，方式是行动，通过引起怜悯
恐惧之情使情感得到净化。于是，在发展过程中，西方戏剧歌舞性的成分逐渐减少，戏剧性的成
分逐渐增强，同时逐渐开始重视对生活的再现，并最终分化为歌剧、话剧、音乐剧等对表现手段
各有侧重的演剧形式；而中国戏曲在当代演进途中，戏剧性的成分不断在增强，但也始终没有抛
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弃自身歌舞表现手段，不求肖似求神似，最终形成了符合本民族当下审美心理的演剧形式。
如前文所述，音乐剧表演的训练目前还主要集中在音乐、舞蹈、戏剧三大板块上面，又不能

简单的要求音乐剧演员学习戏曲演员“唱念做打”的基本功，毕竟一名优秀的戏曲演员往往其戏
曲能力是从小开始培养的，需要几年甚至十几年的练习。但戏曲表演艺术又不是完全的对音乐剧
表演没有促进作用。笔者认为至少有三个方面的戏曲演员的能力是值得音乐剧演员学习的。

以简驭繁：传统戏曲舞台总是极简的，往往只有简单的“一桌二椅”作为布景，千军万马，
时空转换，环境等等往往都需要依靠演员的表演来完成，戏曲可以说是真正以演员为中心的艺术。
如京剧《三岔口》中在黑夜二位演员的生死搏斗，在亮堂堂的舞台上不仅营造出了黑漆漆的夜晚
这样的时空环境，而且其中利用程式化动作打斗的场面营造的紧张刺激感也时刻扣人心弦。能做
到以有限表达无限是十分困难的，这需要演员充分的信念感和十足的想象力。而音乐剧演员的表
演训练，基本是遵照西方写实路线来的，需要真听真看真感受，如果能在音乐剧教育中适当的引
入中国传统戏曲训练演员想象力与信念感的方式方法，在开掘演员表演感染力等诸多方面可能会
有所益处，或许也能在未来为中国音乐剧舞台上增添出一抹别样的色彩。

以形传神：戏曲的一大特征就是程式化，程式化是从生活中高度提炼、概括的艺术符号，直
接通达事物的本质。不仅动作有程式，戏曲的服装、脸谱、音乐等等都具有程式。戏曲演员程式
化的表演尤其体现在动作上，戏曲中的动作不求外部形象的逼真，而是试图揭示内在的真实，这
些动作来源于生活，再经由戏曲艺术家们的加工，凝练，最终成为舞台上演员独具特色的表演形
式。程式化的动作在抒情、叙事等方面有诸多独到的处理，例如，戏曲中的“甩袖功”，可以表
达愤怒、内心纠结等情绪；京剧《秋江》中，两位演员用身体动作，展现出了在水面行船时人的
状态。程式化动作是一代代戏曲艺术家们在演出实践中的结晶，是在对于生活深刻的观察后，结
合舞台实践总结归纳并创造出来的，所以同一个程式化的动作，可能创造出它的艺术家展现的最
为出彩。所以重要的不是要求音乐剧演员机械的去学习戏曲程式化的动作，而是要学习中国传统
戏曲演员对于生活具有高度艺术概括力的能力，开掘自身在舞台上对于生活本质的表现力，在艺
术生涯中不断发觉自身更多可能。

需要注意的是，音乐剧与中国传统戏曲虽然有诸多相似之处，但本质上二者依然是两种不同
的艺术品类，分别对应着不同审美取向的观众。音乐剧表演教学积极吸纳中国传统戏曲元素，也
不能放弃和抛弃音乐剧自身美学建构与艺术特性，否则既破坏了音乐剧愉快、闲适的风格，又会
丢掉中国传统戏曲的精神内涵。

2 推陈出新：中华优秀精神在音乐剧编剧教育中的阐发
德国从 20 世纪 6、70 年代开始，形成了一种被称为“导演剧场”的创作方式，顾名思义，

这种创作方式将导演置于创作的中心地位，在演出的排演过程中采用即兴创作、集体创作等方式
进行编排，“导演剧场”特殊的工作方式导致最后呈现出的作品往往会有独特的形式，别出心裁
的风格。但这种“导演剧场”的趋势也使得导演的地位被进一步放大，而传统文学编剧被逐渐边
缘化或者被剧场新型创作元素“戏剧构作”所替代。虽然这种新型创作方式在国外已经发展了一
段时间，但国内主流的舞台创作模式依然是编剧负责“一度创作”“文本建构”，导演、舞美等
其他创作部门根据编剧的“一度创作”再进行“二度创作”，并最终将文本的文学形象塑造为舞
台视觉形象，一般在音乐剧领域也是如此。既然编剧的一度创作是整个演出创作的基石，那么在
音乐剧教育中对于编剧思想的开拓与启发就变得至关重要，甚至在一定程度上决定了最终演出的
形式与思想内涵。遗憾的是，目前在国内高校，除上海音乐学院招收歌剧音乐剧编剧硕士研究生
以外，其他开设戏剧影视文学专业的综合类或艺术类高校中，基本看不到对音乐剧编剧专门性人
才的培养计划，大多侧重于影视编剧与传统话剧剧本建构教学，笔者认为其原因有三：1、音乐
剧自从 20 世纪 8、90 年代进入我国以后，发展时间还比较短，市场还不够完善。2、从事音乐剧
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教学与研究的学者们对于导、表演艺术较为感兴趣，而在一定程度上忽视了音乐剧编剧的重要性。
3、音乐剧是音乐性与戏剧性的综合，这决定了音乐剧编剧与传统文学编剧在思维模式、专业能
力等方面一定会具有较大的差异性，音乐剧剧本的创作人才需要既懂得音乐艺术特性，也要充分
掌握戏剧知识，这三点原因对音乐剧编剧艺术人才培养制约最大的是最后一点。在音乐剧表、导
演艺术蓬勃发展而编剧艺术“式微化”的现实语境下，国内音乐剧市场对“引入”和“搬演”情
有独钟可能也不失为一种无奈之举。可若将音乐剧编剧的人才培养完全照搬西方化的培养路径，
国内原创音乐剧大概率又会走进“西戏中演”的困局，民族化这个在戏剧史上老生常谈的问题可
能又会再次被提及。因此，音乐剧编剧教学，除了重视技巧，还应当注重以中华优秀精神为引领，
将中华文化切实的注入到音乐剧编剧教学当中。“习近平指出：‘实现中国梦必须弘扬中国精神。
这就是以爱国主义为核心的民族精神，以改革创新为核心的时代精神。这种精神是凝心聚力的兴
国之魂、强国之魂。’把民族精神和时代精神相统一的中国精神定位为凝心聚力的国家兴盛与强
大之魂，充分展示了中国精神在强国建设和民族复兴中所能发挥的作用[2]。”只有在编剧教学阶
段就有意识的利用中华优秀精神培养创作人才，未来在国内音乐剧的舞台上，才有可能看见真正
符合本民族审美习惯，本民族心理特点的原创音乐剧佳作，实现音乐剧的“中国梦”。

由北京大学创制的音乐剧《愚公移山》为中华优秀精神注入音乐剧剧本提供了范式。愚公移
山的故事，基本上在中国家喻户晓，其主要讲述了一位名叫愚公的老者居住在大山之中，因为大
山的存在，交通十分不便，与外界形成了天然的壁垒，于是他决定带领村民将这座“碍事”的大
山移走，他拥有挑战一切的雄心壮志，甚至打算一代人完不成，就两代人，哪怕子子孙孙无穷后
代无论如何也要完成这项雄伟的计划，最终连神仙也被感动，帮助他们将大山移走，开辟了一条
与外界连接的通道。该剧的获得的巨大成功，不仅要归功于制作团队的精良，更是因为其剧本在
题材选择、思想内涵等方面推陈出新，将中华传统优秀精神完美在作品中阐发。

总的来说，愚公移山的故事透露着中华民族勇于进取、开拓创新、脚踏实地、坚持不懈的传
统精神。而北京大学音乐剧《愚公移山》取得的成就，在一定程度上不得不归功于将这些中华优
秀传统文化精神深刻的注入到剧本创作当中。

其次，在题材选择上，《愚公移山》本身就是一个在中国广为人知的故事，中国的观众在审
美接受上更为容易。外国的音乐剧剧作，在“引入”和“照搬”的过程中难免会遇到一些问题，
例如，原著是用英语或其他外国语言写成的，翻译成中文很难依据原有音乐的再进行演绎；国内
剧场条件与国外有差异难以原汁原味的还原原作，但又受到版权问题无法进行改编；中国观众由
于缺乏对剧作背景故事的了解，无法完全理解剧情等等。这些问题都会导致观众体验感的下降，
但是又无法提出有效的解决办法。《愚公移山》将中国故事演给中国人看，其思想意蕴会更容易
被国人接受。

再次，该剧还塑造了一批性格立体，有血有肉的人物形象，如愚公、王宁等等。可以说该剧
古代与现代人物大部分都具有某种对应关系，古代人物是现代人物的榜样，现代人物是古代人物
的延续和升华。“音乐剧《愚公移山》中，‘愚公’形象不仅是被阐释、被作为象征的存在，并
且也通过王宁爸爸、王宁爷爷等祖祖辈辈的坚持不懈的人物形象得以丰茂。从愚公伊始到王宁的
父亲，他们都是踏实肯干、为民造福的典型。据此，中华古老的民族精神得以抒发，并且剧中也
通过愚公的后代子孙来反映中国‘当代中国’愚公——王宁爸爸，也就是当代扶贫路上的英雄形
象[3]。”同时，我们也可以在现实生活中找到“愚公的影子”。“例如被称为‘当代愚公’的‘七
一勋章’获得者黄大发，践行誓言三十六载，带领群众绝壁凿天渠，不仅解决了当地的缺水问题，
更是改善了当地的经济发展和生活条件，被当地群众称为‘当代愚公’[3]。”音乐剧《愚公移山》，
不仅在编剧技巧上可圈可点，同时也注重中华优秀精神的阐发，最难得的是其团队大部分出身于
校园，若能将该剧的创作经验引入到音乐剧编剧的教育当中，将会对中国原创音乐剧的创新发展
起到重要的推动作用。
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音乐剧编剧的教育与学科建设任重而道远，不仅应当注重学生们编剧技巧的训练，而且也应
当注重在教学中以中华优秀精神为引领，努力培养出一批优秀的“立足中国传统，融汇世界精华”
的中国音乐剧编剧。

3 遗形取神：“写意”审美取向在音乐剧导演教育中的建构
写实与写意是艺术创作中两种常见的表现方法，前者着眼于现实世界中具体的客观对象，重

视对其外部形态的逼真模仿与准确再现，其创作的出发点是再现客观世界中的“真实”；而后者
不求在艺术作品中还原客观世界形象的真实，而着重艺术创作者主体情感的抒发，往往运用写意
表现的艺术作品在外部形象上与现实生活中的形象有较大的差异，这是因为艺术家们从生活中汲
取到创作灵感之后，根据自身对生活的体验以及主观情愫，运用“变形”“美饰”等技巧，将艺
术作品在生活中原本的形象“提炼”和“升华”为艺术形象。写实与写意在不同的艺术创作中有
不同情况的表现，在绘画中可以表现为在造型上追求精确、严谨，注重现实生活中本身的色彩还
原，如达·芬奇创作的《蒙娜丽莎》，历史上西方绘画大部分时期是追求写实表现的；而中国传统
水墨画惯用“写意”表现，在创作中仅用笔墨在宣纸上寥寥数笔勾勒线条，就能准确把握现实世
界的轮廓与事物的内在精神，这与西方绘画传统截然不同，中国传统绘画中“写意”的处理，不
仅强调创作者主体情感的表达，同时也在于积极引导观众利用艺术想象来进行审美思辨。

写实与写意并不是矛盾对立的关系，而是相辅相成，辩证统一的，他们各有优点，写实方法
让审美主体惊叹于人类观察和还原现实客观世界的能力；而写意方法令审美主体沉浸于人类内心
世界的广袤与深邃。在戏剧领域，写实与写意同样是两种常见的表现方法，且在表演、舞美等方
面有诸多案例，将写实主义发展到极致的是 19 世纪西欧流行的自然主义戏剧，其支持者们提出
“第四堵墙”理论，要求演员像在生活中一样在舞台上表演，甚至可以背台；而将写意方法贯彻
始终的可首推中国戏曲艺术，其超然而自由的舞台观、假定性的时空观、程式化的表演等等，均
体现出了写意艺术不求形似求神似的特点。

中国戏剧由于在萌芽之初受到日本新剧与欧洲写实主义戏剧影响较深，写意方法的精神内涵
在相当长的一段时间内被人们忽视，尽管在 20 世纪初余上沅等人开展了“国剧运动”的尝试，
试图复归中国戏剧的写意性传统，要在“写实与写意之间架起一道桥梁”，但“纯粹艺术”由于
不符合当时社会现实需要而被人们所摒弃。真正引起人们反思中国戏剧写意性传统的是我国著名
戏剧家、导演黄佐临。“黄佐临先生所作的《漫谈‘戏剧观’》（后刊登在 1962 年 4 月 25 日的
《人民日报》上）�是他于 1962 年在广州召开的“全国话剧、歌剧创作座谈会”上的发言也是
阐发他‘写意戏剧观’的第一篇重要论文[4]。”之后，在 20 世纪 80 年代的“戏剧观”大讨论中，
“他又陆续发表了《梅兰芳、斯坦尼斯拉夫斯基、布莱希特戏剧观比较》、《我的“写意戏剧观”
诞生前前后后》等文更明确更系统更深入地阐明了他的主张[6]。”黄佐临先生“写意戏剧观”的
思想，概括起来有四点：生活写意性、舞美写意性、动作写意性、语言写意性。无论是中国传统
水墨画还是中国传统戏曲，都是中华民族宝贵的精神财富，而以“写意”为主要创作方法的中国
传统艺术，不仅透露出中华儿女独特的审美品格，也体现出中国艺术家们高超的创作技巧，理应
将“写意”传统更好的继承和发扬下去。

导演是演剧艺术创作的核心，俄国著名戏剧家丹钦科认为，导演的职能是解释者、组织者、
镜子，他的观点一针见血的展现出导演在戏剧创作中的重要性。因此，在音乐剧教学中，也应当
将导演的人才培育作为整个音乐剧教育中的关键的一环。虽然音乐剧在国内的发展时间不长，但
部分有识之士早已经意识到了音乐剧导演培养在音乐剧创作中不可替代的作用，同时也发觉了市
场对于音乐剧导演庞大的需求，以及在音乐剧导演培养的过程中出现的问题，上海戏剧学院导演
系副教授石俊在 2018 年由上海戏剧学院导演系承办的“当代戏剧导演艺术与导演艺术人才培养”
国际论坛（International Symposium on Contemporary Theatre Directing and Theatre
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Director Education）上，他在以《音乐型戏剧人才导演的发掘与培养》为发言稿的发言中，就
明确表示了对音乐剧导演培养的看法：

“首先我为什么要提音乐型戏剧导演人才的培养？
第一，其实是因为我们在导演教育过程中长期忽略了很多伟大的导演，除了他们是话剧导演

以外，同时也是非常伟大的歌剧导演，不管是斯坦尼斯拉夫斯基，还是梅耶荷德、阿庇亚、戈登·克
雷等，也都是伟大的歌剧导演，这是我们长期在戏剧导演教育中忽略的。

第二，近年来音乐剧爆发式增长也提供了很多行业的驱动，音乐剧的导演与表演人才的需求
大于了编剧与作曲……”[4]

在石俊主持下的上海戏剧学院导演系在上海歌剧院的研究生实践基地曾获得上海市教委的
市级资助并培养出了马达与张轩豪等有影响力的音乐剧导演。随着音乐剧市场对于专业导演人才
素质的要求不断提高，在 2026 年上海戏剧学院导演系获教育部批准并开始音乐剧导演专业硕士
研究生的首届招生与培养。而中国的音乐剧导演教育，不仅应当注重导演技巧的训练、艺术感觉
的培养，同时也应当更多的培养学生们从自身传统民族美学及本民族的心理特点来思考自身创作
的美学建构的能力，如前文所述，“写意”的审美取向是中国观众艺术鉴赏心理的一个重要特点，
也是中国观众区别于世界其他观众的原因之一。反映到音乐剧导演教育上，可以用上戏导演系的
办学思想来概括：“扎根本土、放眼世界、融贯中西、勇于创新。”这要求学生在掌握音乐剧特
点的基础上，扎根于民族“写意”的土壤中，进行导演的艺术创造，也许会赋予演出更符合民族
特征的艺术形式。其实上戏对于原创音乐剧导演美学建构的实验和探索早在 2008 年就集中体现
在音乐剧《长河》的创演中。

音乐剧《长河》由香港地区著名导演关锦鹏执导，余秋雨编剧，马兰主演，鲍比达作曲。由
上海戏剧学院与上海音乐学院创作团队联手打造，其创作团队大部分为上戏与上音音乐剧专业本
科学生。该剧的故事发生在明代，主要讲述一位年轻人孟河受到母亲的影响外出找寻自己的父亲，
在行船的途中因为冰雪灾害结识了船工的儿子金河，孟河因为金河的手在此次灾害中受伤而决定
替考，结果帮助金河考中了状元，最后孟河虽然找到了父亲，但父亲早已另有新欢，但孟河也收
获了自己的伴侣金河。在舞台处理上，这部剧很好的将“写意性”表达融入进了舞台创造当中。

首先，在舞美设计风格上，该剧在舞台上不求生活细节的堆砌，而是秉承中国传统戏曲舞台
极简主义思想，着力打造写意性空间，将舞台空间交给演员，重视事物内在精神的揭示，舞美设
计整体是功能性的，主要作为推动剧情与帮助演员的表演的抓手。

其次，音乐剧是戏剧、音乐、舞蹈等多种元素的集合，该剧在舞蹈表现上也处处体现着“写
意”内涵。总的来说，《长河》中的舞蹈大多为中国传统古典舞蹈的创新性演绎，并与剧情极好
的结合，其“写意性”集中体现在“凿冰”舞一段，当孟河乘坐的船被冰川阻碍无法前进之时，
金河以舞蹈来展现破冰，这样的表现是对生活中自然动作的凝练与升华，其舞蹈动作超越了生活
动作原有的自然形态，走向更为意蕴更为深刻的彼岸，比起在舞台上具象化的展现“凿冰”，这
种处理具有更强的表现力。

《长河》的演出不仅收获了观众的广泛好评，在此之后，关锦鹏导演还以其中部分参演的
学生为班底拍摄了音乐剧电影《用心跳》，同时上海戏剧学院也在此次创演的基础上开办了戏曲
音乐剧表演专业。

综上所述，音乐剧导演的美学创造，应当秉持着“遗形取神”的思想，在有限的舞台上开拓
“写意性”的无限可能，同时，音乐剧导演教育中也应当注重学生“写意”能力的提升，植根于
民族文化沃土建构音乐剧导演审美取向。

4 结语
中华优秀文化历久弥新，经久不衰，是中华各民族共同创造的宝贵的精神财富，是新时代催
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人奋进的精神力量，而艺术高校担负着为国育才的重大使命和责任。“高校教育在传承中华优秀
传统文化方面具有天然优势,其本质属性体现于时代性、耦合性、价值性与创新性四个维度。在新
时期,高校教育传承中华优秀传统文化被赋予新的时代内涵:这既是铸牢华民族共同体意识的时代
课题,亦是促进文化教育传承与创新的现实需求,更是培养当代大学生核心素养的关键举措[6]。”
作为轻歌剧与流行歌舞及戏剧结合形成的音乐剧天然的带有便于传播的特性，如果在音乐剧高等
教育中能牢牢把握住“文化主体性”精神内涵，实现中华优秀传统文化的创造性发展，创新性转
化做出应有的文化担当。
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