
作曲家何立仁

訪談、撰文 / 顏采騰  
圖 / 臺北市立國樂團、何立仁、郭靖沐、李佳盈

獲得比賽大獎，對於運動選手來說也許是職涯的高光終點，但對於音樂創作者而言，卻只是他們展翅高飛的起跑線。

一位作曲家在得獎之後，往往會經歷許多次風格的改變，嘗試嶄新的方向，也會對自己、對大環境、對音樂本身有更多

的體悟。除了獲獎時瞬間的光亮，他們往後生涯的漫漫長流，也值得被雋刻、被看見。

 

適逢今年「TCO國際作曲大賽」二度舉行，本文以「後日談」為主題發想，訪談了何立仁、郭靖沐、李佳盈三位曾於北

市國主辦之作曲比賽獲獎的作曲家，探詢其作曲美學、對於國樂界的觀察及想望，以及他們得獎後的創作歷程。儘管三

人的輩份、背景及方向不盡相同，但他們都以各自的方式，書寫著國樂的歷史新頁。

作曲家系列專題│
得獎者的後日談：
專訪何立仁、郭靖沐、李佳盈

 

何立仁：見證前輩大師風采 典雅與進步兼具

在本文的三位受訪者中，作曲家何立仁的年輩較長，他先後於1998年、2005年在臺北市立國樂團（下稱北市國）、文建會

（文化建設委員會，今文化部）主辦之創作比賽中獲獎，從此展開創作之路。他扮演著承先啟後的角色，既見證並延續著

老一輩作曲家的美好風韻，也持續創作至今，不斷突破自我。

 

何立仁在就讀弘光醫專（弘光醫事護理專科學校，今弘光科技大學）時便嘗試國樂創作，而後加入中興國樂團，參與北市

國主辦的作曲研討會，不斷吸收著作曲的養分。其中，作曲研討會的經歷對他的影響相當大：營隊當時集結了兩岸的作曲

名家，包含中國的彭修文、臺灣的吳丁連及潘皇龍等人，陣容相當堅實。「當時有安排晚上的小組活動，我剛好分到彭修

文老師那一組，每晚都和他互動討論。」特別是在配器的部分，彭修文老師有著大量將西洋管弦樂團改編或移植成國樂團

的經驗，讓何立仁獲益良多。而在臺灣作曲家的方面，當時的何立仁則認為他們風格艱澀前衛，「我當時完全聽不懂。但

是，我沒有立刻的否決它們。我會去想，為什麼有人覺得好聽？我甚至會想說，我要試著接受這種音樂。」抱持著這樣開

放的心態，他探索了如無調、聲響、機遇一類的前衛技法，無形中擴充了他的作曲材料庫，豐富了他往後的創作。

 

回顧北市國及文建會的作曲比賽，何立仁認為，參賽經驗對於自己、對於整體都有很好的幫助：「像我因為比賽而主動去

了解當時的創作型態、評審的品味等等。」同時，「比賽能夠刺激大家去關注近代的作曲技法、國樂團的現狀，刺激作曲

者思考他以前沒思考過的事，也更了解自己的創作狀態。」換言之，不管最後有無得獎，參賽者必定獲益良多。

 

聆賞何立仁的作品，不難發現他的取材及曲風較為傳統典雅，但其中又不乏細膩而新穎的嘗試。例如，他藉以榮獲北市國

作曲比賽首獎的中阮曲《漁父》，該曲發想自李煜的同名詩詞，何立仁解釋：「我主要是構想出想營造的氣氛，可能是放

逐自我、悠閒或其他的感受，然後朝那個方向寫。」雖然整體以傳統的線條式寫作為主，「但我會在伴奏上做設計，比如

在揚琴上做出刮奏或是聲響效果，試著融合看看不傳統的東西。」而他也排斥了主流中注重畫面、劇情、起承轉合的具體

寫法，而是重視意象與感受。他說：「因為感覺很難描述，所以轉換成音符時也很難太具象。創作是先有我個人的想法、

先有感覺，才能夠打動人。」

 

雖然以傳統曲風為主導，但何立仁也抱持著開放的心態，時時學習並嘗試著不同的風格。他說，「比如最近幾年，年輕的

作曲家有比較多新的流行風格，讓我覺得必須去了解爵士是什麼，流行音樂的拍子怎麼打等等。」而早年對於前衛音樂的

接觸，也讓他嘗試了更加實驗的創作。例如，近年他受琵琶家黃立騰委託而做的琵琶曲《木妖》，該曲從琵琶的木類及勺

音音色出發，捨棄調性旋律的邏輯，完全以聲響作為樂曲發展的核心。他表示：「我很少寫到聲響這麼重的、幾乎不考慮

旋律的作品，完全是要換另外一種思考方式。」儘管感到陌生，他依然用盡心思，創作出了富具實驗精神的作品。

 

身為新、老世代交替之間的中間人，何立仁一方面希望國樂持續發展迭新，另一方面卻也希望，新一代的創作者要更貼

近、更熟悉樂器本身。他舉例，譚盾的《西北組曲》雖然有其新鮮嘗試，但他對於二胡的傳統技法掌握得很好，因此也很

有傳統的韻味；反而在許多年輕作曲家筆下，因為過於依賴電腦模擬，對於樂器本身不熟悉，導致寫出的音響或色彩不夠

飽滿。他說：「雖然國樂團發展不到一百年，而且新的國樂器也不斷被發明，但是在這個過程裡面，我們還是可以思考樂

器本身的音色有沒有被完全發揮出來。」他也說，「作曲上的變化不是只有增加、減少、或者是開發新的樂器。對於傳統

樂器的各種表現，要能夠花更多時間去了解。」對於老一代國樂當中的珍貴瑰寶，他了然於心。
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李佳盈於「2016 TCO國際作曲大賽」與潘皇龍評審合影

箏演奏家及作曲家郭靖沐

郭靖沐：「我就是我，而不是彈古箏
那個才是我」

郭靖沐（原名郭岷勤）這個名字，相信對於國內的當代音

樂界或國樂界都有一定的份量。郭靖沐身兼箏演奏家、作

曲家的雙重身分，致力於傳統再創、箏樂創作、跨界展演

以及當代實驗等多個領域，並於2016年以國樂合奏曲

《悲歌》獲得首屆「TCO國際作曲大賽」大獎。不論是在

獲獎前或後，他的藝術能量似乎總是豐沛，並不斷蛻變進

化。

 

回顧創作的起心動念，郭靖沐表示，他主要是受到采風樂

坊與其他藝術類型的啟發：「采風樂坊和潘皇龍老師是當

代音樂的重要推手，我也參加了采風的傳統器樂徵曲。它

讓我發現，原來國人是可以自己創作的。」而他也發現，

在劇場、視覺藝術等領域中，「大部分的藝術家都是以創

作新作品作為主要的活動，重覆舊作品的反而比較少。這

讓我意識到創作的重要性。」在這些經驗以及刺激之中，

郭靖沐認知到創作之於國樂生態的意義，也認知到，藝術

家同時可以是演奏者與創作者，這讓他決意投身作曲。

 

縱覽郭靖沐至今的創作，可以分為三個大方向：親民、箏樂的探索、前衛實驗。親民的部分，主要體現於「三個人3 

PEOPLE MUSIC」的創作與活動，其作品許多轉譯自傳統素材，旋律動聽親切。他說明，「其實『三個人』最初的目

的是市場調查，是要找出觀眾、舞臺以及大眾可接受的操作模式。」而在箏樂的領域，郭靖沐特別致力於「七聲絃制

箏」這項新近樂器的演奏與創作，他解釋：「臺灣的國樂主要是中式的國樂，是不斷跟著中國的流行在走。⋯⋯在這

個情況下，七聲絃制箏這個形式在日韓都有，唯獨中國沒有，我就覺得它有發展的空間。」他也表示：「如果一直做

別人做過的事，你沒有辦法比別人更好，也沒有辦法成為自己。」

 

至於更加前衛實驗的部分，依照研究者的觀點 1，則是郭靖沐大約於2019年起不斷嘗試的方向。在《樣子》（2019）一

曲中，他卸下21絃箏的所有雁柱，探討人的當機與空白的狀態，以及生成的各種層次的感知與情緒；在《無聲地釋放》

（2020）中，他則進一步加上風扇，嘗試無機物如何介入演奏。到了最近的《瀑布》（2023），他從舞蹈家陳武康的作

品中獲得啟發，在演奏的同時說話、解釋演奏技巧、示範，模糊了樂曲／樂器／演奏者的邊界。郭靖沐回顧了這幾年的

實驗並表示：「每一年的創作，我都想要試圖突破一點點。⋯⋯我求學時常常被灌輸說『古箏一定要吟揉按放』，我很

討厭這種『你要這樣才可以』的想法。現在我想試著拿掉那個東西，證明古箏不一定要怎樣才叫古箏。」

 

對於郭靖沐而言，創作或者說藝術本身，即是也應當是不斷解放限制的過程。他表示：「在我的認知裡，藝術是沒有框

架的，它甚至可以不用定義。」也因此，關於往後的創作，郭靖沐說他「其實很想要嘗試行為藝術。你當下任何的動作

或行為，只要你認為你在創作，它就是一個作品。⋯⋯我希望靠近的狀態是，我就是我，而不是彈古箏那個才是我。」

 

從另一個角度來說，對於當前的國樂，他也期待創作生態能更多元豐富：「目前的國樂融合了許多流行以及配樂的元

素，我也喜歡那樣的音樂；期盼國樂在將來有更多面向與風格的作品誕生。」他也心態開放地說，「只要是能探索的都

可以試看看。人生就是這樣，你想要什麼就做什麼，這是很重要的認識。」

 

李佳盈：傳遞心境理念 非國樂人的國

樂飛揚

和郭靖沐同屆競爭，李佳盈以《氵》一曲獲得「2016 TCO國

際作曲大賽」第二名、指揮特別獎及TCO特別獎，是該屆的

另一亮點人物。特別的是，她先前並無學習或創作國樂的經

驗，而是一路在西樂體系中成長，而後任職於編曲工作室，

以廣告音樂、影像配樂及樂團編曲為主要方向。李佳盈的

「非國樂人」的身份，讓她能夠以不同的角度切入國樂作

曲，並在創作中更自在地訴說自己的理念與心情。

 

回想起作曲大賽，李佳盈當時仍是國立臺灣師範大學音樂學系作曲組的研究生，而她的參賽動機其實非常單純且可愛：

「只要報名費三千塊，就有機會讓職業樂團排練我的作品，很划算！」她解釋，作曲學生往往需要四處拜託同學排練，

光是演出小編制便已耗盡時間與財力；相比之下，以幾千元請來職業大團簡直夢寐以求。也因此，即使先前從未有過大

型國樂曲的創作經驗，她也鼓起勇氣緊握良機，最後也在賽事中成功嶄獲佳績。

 

雖然對國樂感到陌生，但李佳盈在數位音樂上的創作經驗，意外地成為她思考並應對國樂的一大利器。她表示：「在數

位音樂裡，很多合成器的音色不是實際樂器而是電腦生成的，這些已經讓我大開耳界。後來接觸國樂時，我發現自己雖

然不熟悉這些樂器，但一樣能以『音色』為導向來選擇。」她形容，音樂創作就像煮菜，雖然各國的菜路（樂種、素

材、音色）不同，但目的都是要把菜煮熟煮好吃（創作出好聽精彩的樂曲、描繪各種景象或感受），其背後的邏輯與理

念是相同的。這樣的想法，也讓李佳盈放下了對於國樂的陌生感。「直到現在，我還是會以『音色』作為切入點，這是

我創作時的重要想法」，她說。

 

在TCO國際作曲大賽獲獎之後，李佳盈持續收到了各個國樂團及演奏家們的委託，這讓國樂成為了她重要的創作方面之

一。近年，她較具代表性的作品包含合奏曲《花漾寶島》、柳琴協奏曲《循・尋》、笙協奏曲《法雅之火》、二胡協奏
曲《島語》等。她笑稱，因為各方演奏老師的邀約及信任，自己幾乎快蒐集了一輪吹拉彈打，每次都藉此努力鑽研、更

了解各個國樂器的性能。她也很感謝合作時每一位演奏家的不藏私回饋，讓她感受到國樂界的活力與溫暖。

 

回顧近年的國樂作品，李佳盈主要將創作視為一種紀錄、抒發的媒介，承載著自身的生活經驗、人生體悟以及人文理

念。例如，笙協奏曲《法雅之火》紀錄了她在西班牙瓦倫西亞求學時對於法雅節（Fallas）的所聞所感；「笙的形狀和演

奏法，給我一種亮晶晶的火焰的感覺。⋯⋯我寫了五個段落，完整描述了法雅節的由來：序、春天、嘲諷、灰燼及希

望。」而合奏曲的《花漾寶島》則是在樂曲細節中傳達巧思：「國樂已經不太缺民謠組曲式的作品了。⋯⋯所以，我把

《夜來香》寫成引導的小動機，穿插在各個段落之間；這象徵了，島上的不同語系和族群，是透過中文來串聯在一起生

活的。」有論者認為，這個想法呼應了《想像的共同體》的論點，即民族認同是藉由印刷資本主義、共同語言而得以形

成 2。以形式或創作本身傳遞理念，可說是李佳盈的創作核心之一。

對於今後的創作，李佳盈期許不斷突破自我，每次都小小地嘗試全新的事物。她舉例，在二胡協奏曲《島語》裡，她嘗試

結合現場演奏與預製的合成器、海浪聲景、南島語系各族的人聲等，她說：「在國外看過類似的嘗試時，我就好想在國樂

上試看看。」除此之外，她未來也想嘗試音樂與影像實時（real time）互動的音像藝術，希望擴充國樂的表演可能性。她

說：「國樂的音色與多元性一直讓我很著迷，希望能凸顯這些特性，和當代科技做結合。」她也說，「希望能找到更多願

意一起嘗試的演奏或指揮老師，可以一起探索並嘗試心中對於國樂不同聲響的可能性。」

2   
請見張揚：〈李佳盈國樂合奏作品《花漾寶島》之分析與指揮詮釋〉，國立臺灣藝術大學中國音樂學系碩士論文，2024年。1   

詳見蕭伊珽：〈初心猶真・敘寫自然 郭靖沐箏獨奏曲《泉》之分析與詮釋〉，國立臺灣藝術大學中國音樂學系碩士論文，2022年。
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