
黃湞琪與指揮邱誓舷、TCO學院國樂團演奏陳麒米《阿朗壹》二胡協奏曲

作曲家陳麒米以《阿朗壹》二胡協奏曲呈現故鄉最美的海岸

線──柴山阿朗壹的風景；黃湞琪以細膩的演奏方式呼應作
曲家對於地景的描繪（陳麒米攝）

記寫感悟，探問演奏：
國樂與文字書寫的相遇
文 / 顏采騰
圖 / 黃湞琪、蔡雨彤、徐志丞

談到與國樂相關的文字書寫，人們往往首先想到詩詞曲賦、學術論文或節目手冊等較正式嚴肅的類型。然而，練琴的感

悟隨筆、演出趣聞或音樂會心得，這些尋常的書寫也同樣值得珍視——它們貼近生活，有時甚至蘊含不亞於前者的文學

價值。

本期專欄以「國樂與書寫」為題，訪問了臺北市立國樂團演奏家黃湞琪、蔡雨彤，以及書寫音樂評論暨研究論文的徐志

丞。三人雖不是專職的文學創作者，卻各具文采及相關學識專業，以他們獨一無二的文字，記下了國樂帶來的感動與深

思。

黃湞琪：覺察日常，聯想與想像

身為北市國二胡II首席的黃湞琪，平時主要在社群媒體寫作，既記錄日常感想，也為樂團節目宣傳。儘管題材平凡，貼

文卻筆觸溫潤，洋溢著她的翩翩文思。例如，她寫《阿朗壹》二胡協奏曲：

1  
引自黃湞琪 Facebook貼文：https://www.facebook.com/share/p/1BRsJr4j9T/

這將是我第二次演出《阿朗壹》，

但這一次，有些心境已經不一樣了。

上一次，我更著重於理解。

理解作曲家筆下的地貌與樂思，

也試著梳理音符的組合與排列，

以及演奏手法之間如何相互運用。

甚至在練習無法再往前推進的時候，

打電話問外公、外婆，

關於二戰期間大空襲的記憶，

聆聽，並試著感受他們當時躲進防空洞的急促與不安。

而這一次，

我有更多時間去思考與揣摩，

音色與畫面之間的關係。

透過揉弦與運弓方式的調整，

希望能更貼近作曲家對地景的描繪──

讓明亮之處更有光感，

也讓海浪來回拍打石壁時，

那層層回盪的聲音，

在尚未消散之前，一層一層地疊上來，

變得更深，也更遠一點。

敘寫將登臺演奏的劉暢《近月》二胡協奏曲時，則以現代詩的意象與筆法入手：

反射後的光，

為透明的月上了色，

皎白、鵝黃、紫、橘、紅、棕⋯

感官的聯繫，

為月的形象定上妝，

嬌柔的、靜謐的、永恆的、感懷、詭譎、幽暗⋯（⋯）1 

其實，黃湞琪並未受過專業的文字創作訓練。她自言，自己從小沒有書寫的習慣或能力，直到攻讀碩士班時才有所

轉變；「那時論文最少要寫一萬字，覺得很痛苦」，卻也因此養成了記錄想法與靈感的習慣，並逐漸熟悉書寫。

另一個帶給她莫大啟發的，則是與一本書的相遇。一次偶然走進書店時，她隨手翻閱了一本架上的書，竟受到偌大

感動——書中，作者引導一位擔任學校足球隊守門員的孩子，覺察並感受日常的活動細節，讓這位本來不善書寫的

學生，寫出一篇名為〈本事，一天一百次的墜落〉的文章，平實卻感人。「它感動我的地方是，只是記錄日常的事

情，也能傳達出他的辛勞和心酸。」這也讓她發現，原來在日復一日的練琴與演出裡，也藏著無數感人且珍貴的片

段。

黃湞琪的例子說明，音樂帶給我們的聯想與感受，其實都可以化為文字——不管是一記強奏觸發的情感、指揮一句

話的啟發，或是樂音勾起的某段回憶。將這些落實於紙上，既能豐富對音樂的想像，也是一種認識自己、省思自身

的方式。
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蔡雨彤與指揮許瀞心、臺北市立國樂團演奏王辰威《阿勒頗》三弦協奏曲

徐志丞曾於「TCO 2023國樂創作國際學術研討會」發
表論文，探討演奏家對臺灣柳琴音樂創作發展之影響

與創發

2  
引自蔡雨彤 Facebook貼文：https://www.facebook.com/share/p/184gNKTy1M/

3 
引自蔡雨彤 Facebook貼文：https://www.facebook.com/share/p/1FfP3J5Mhx/

4  
引自〈彈撥之間的無盡追尋《尋：陳怡蒨柳琴獨奏會》〉，表演藝術評論台，

  網址：https://pareviews.ncafroc.org.tw/comments/45761b11-1e0a-48db-ad33-13a23d75cdc6
5 
引自〈阮語心聲：評「潘宜彤中阮創作作品獨奏會」〉，PAR表演藝術，網址：https://par.npac-ntch.org/tw/article/doc/HHDHS0IVL4

蔡雨彤：大道至簡，感悟音樂境界

有別於黃湞琪綿長溫潤的筆法，蔡雨彤雖同樣敘寫演出與日常所感，但她的文風就如她所演奏的柳琴、三弦等彈撥樂

器的聲響，短小卻鏗鏘有力。例如多年前參加一場古琴雅集前，她寫道：

少了很大音量做掩護，你的情感必須要更真誠。2 

而在一場演奏會之後，她則在短短幾行中，以聲響短暫與樂曲永存，展開形而下與形而上的對比：

即使我們停止演奏音符 音樂仍依然存在

珍惜在舞臺上

用雙手製造出心裡聽見的樂音

每一個音符裡面都有一個美的世界3 

這種大道至簡的風格，來自她接觸中國古典文學與音樂的經驗。過往學習古琴時，在練習《歸去來辭》一類的文學性

樂曲時，老師一邊教琴一逐字逐句講解詩詞，這樣的教法「對我影響很大——能夠在很少的字中，闡述出很大的力

量，將我打動」，她的書寫也因而逐漸趨向這樣充滿留白與餘韻的樣貌。

另一方面，在碩士班接受的民族音樂學訓練，也改變了她看待事物的方式。「民族誌這個寫作方式影響了我。」她解

釋，在民族誌中，研究者走入陌生的田野，「從他的視角出發，如實且不帶濾鏡地記錄那個文化。」這讓她學會從不

同角度思考音樂，看見樂譜音符以外的事物：「我開始更注重音樂和人的關係，作曲家的經歷、體驗和感受，去看譜

背後的東西。」

換言之，蔡雨彤的書寫展示了兩種可能：一是文字本身如音樂般凝練與爆發的美學潛能，二是書寫作為感悟音樂、找

尋音樂境界的中介。她表示，「音樂最後還是會回到『人』本身，也就是你感受、觀看世界，以及面對情緒的方式，

這些都會影響音樂的呈現。」而透過閱讀與書寫去觀察、梳理、深化對音樂的感受與想法，這些積累終將以另一種方

式流回音樂之中。

徐志丞：樂評與論文，記寫演奏與深刻脈絡

和兩位演奏家不同，徐志丞則是以聽眾與研究者的身份，藉樂評和論

文形式記寫國樂音樂會及演奏家。

音樂會評論和學術論文或許不稀奇（儘管國樂樂評確實少見），但特

別的是，徐志丞不只關注聲響或抽象理論，更關心音樂會與表演者的

背後種種。他說：「一場音樂會背後需要有很多的準備。我希望透過

文字記錄演奏家、作曲家的巧思與用心，以及那些在音樂會中無法透

過言語傳達的想法。」

例如他寫家〈尋：陳怡蒨柳琴獨奏會〉，既記錄演奏表現，也探尋獨

奏者心思：

獨奏會的最後一首曲子《尋》，是陳怡蒨最新創作

的柳琴獨奏曲。演出時陳怡蒨特別帶著兒時初學的

第一把琴登臺，至第二樂章以這把柳琴彈奏初學必

彈的經典獨奏曲《燈節》片段，古樸的琴音讓時光

開始倒流（⋯）。 4 

另一篇寫中阮演奏家潘宜彤的樂評，則展開了對於演奏家、作品生命以及當代創作的多重觀察：

（⋯）當這些作品透過演出、樂譜與錄音的同步發表而得以持續流通時，中阮不僅突破了傳統音樂的既

定框架，更在潘宜彤的創作中確立了一種新的表達——書寫日常、承載生命經驗，並在當代音樂中發展

出更貼近人心的聲響。 5

這些對於彈撥的深入觀察與書寫，其實與徐志丞自己的國樂經驗有關。高中加入國樂社後，他因喜歡彈撥樂而被分配到中

阮，一年後又愛上柳琴的音色，此後持續學習至今。這段經歷，成為了他書寫的底氣：「因為自己也有柳琴演奏經驗」，

所以能夠了解演奏家「對技術與音色的極致追求，以及在音樂詮釋中所蘊含的深厚情思——而這些，正是我想藉由文字將

其傳達出來的。」

具有中文系所專業背景的他，也擅於援引文學資源。他舉例，分析王正平獨奏曲《塞北雁》時，儘管樂曲解說文字簡短，

卻能透過檢索古典詩詞，找到過往與「雁」相關的詩作，以豐富對於樂曲意象的理解。加上他習慣將樂曲、樂器與演奏家

置於歷史脈絡中觀察，他便能跳脫對於演奏技術的單純考察，進一步理解其中的深層意義。「若有機會，我也會去訪談演

奏家，甚至委託創作的作曲家，了解他們對樂曲的理解，以及作品背後的創作初衷。」

他也坦言書寫音樂的困難。「要以文字捕捉演出中豐富的音色層次與細膩詮釋，以及身處音樂廳當下的震撼與感動，對

目前的我而言，還有很多的不足和困難。」語言畢竟有其侷限，無法完整再現感性的聲響以及內心私密的觸動。是以，

他期許未來嘗試詩化的語言——「詩與音樂在藝術表現上有許多共通之處」，他認為，樂評與論文往往要求嚴謹客觀，

但詩的語言或許更能捕捉那些稍縱即逝的感受。
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徐志丞在音樂會後，透過樂曲分析與展演脈絡探究，以文字發掘演奏家在詮釋背後的生命底蘊、情感層次與藝術追求（張琳惟攝）

黃湞琪

「我會先觀察，然後去感受，再慢慢去找到貼近我心裡感

受的文字。」

「每一個人都可以嘗試，除了演奏之外，也用文字去梳

理、書寫自己的一些經驗。」

臺北市立國樂團二胡 II首席。長期從事演奏與教學工
作，也是持續透過生活觀察與書寫，練習理解世界的

人。她擅長從生活中的感官體驗出發，將日常動作、身

體感受與人物記憶，乃至那些難以言說卻始終留在心裡

的瞬間，透過細膩的聯想，轉化為對演奏與音色的想

像。這些經驗，也逐漸成為她理解聲音與演奏的重要方

式。

近年臺灣音樂文學創作推薦

《樂來樂想》

焦元溥著，聯經出版，2008年。
名古典樂評人的首部散文集

《地下鄉愁藍調》、《昨日書》、

《耳朵借我》

馬世芳著，新經典文化，2006, 2010, 2014年（首版）
流行音樂樂評人的三部音樂散文集

《孔洞裡的聲音》

劉庭妤著，時報出版，2024年
小說，以木笛演奏經驗為主題的女性樂手故事，每篇附

QR code聆聽木笛合奏曲

《夜官巡場》

張嘉祥著，九歌，2022年
「裝咖人」樂團專輯的同名小說，鄉野奇譚，音樂與

小說互文

《再見鋼琴》

夏夏著，時報出版，2025年
散文集，訪談臺灣1980–90年代學琴熱潮的親歷者，
並尋找老鋼琴錄音，附演奏QR code

〈柳葉琴下午〉

收錄於《靜到突然》，李進文著，寶瓶文化，2010
年

現代詩，以女兒練琴後倚琴午睡的場景為靈感，書

寫父親陪伴孩子成長時的溫柔感悟，是少見的國樂

題材臺灣華文現代詩創作

音樂—文學書寫的今與明

儘管國樂相關的文學書寫仍是稀缺，但徐志丞分享了一系列近年臺灣華文創作界有關音樂的散文及小說，或可作

為國樂書寫的參考。（詳見本文附錄）

他也提到，詩人李進文有一首現代詩〈柳葉琴下午〉，以女兒練琴後倚琴午睡的場景為靈感，書寫父親陪伴孩子

成長時的溫柔感悟，這是他目前所見唯一以柳琴為題的臺灣華文現代詩：

（⋯）

小女孩的睡姿輕得像一曲國風

柳葉琴彈掉鐘面上鏽了的分與秒

時光向後退，九隻雁在天空開道

日子簡簡單單地教她順利往成長起飛 

（⋯）

這個「唯一」或許恰恰反映了，國樂與文學書寫之間，仍有巨大的空白有待填補。以黃湞琪、蔡雨彤和徐志丞三

人的經驗為鏡，或可看見，國樂與文字書寫結合的更多可能與展望。
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（陳宥中攝）

蔡雨彤

「認真對待音樂，但不以嚴肅的方式進行，要輕

鬆地試！」

「專注投入當下就不會有恐懼」

「關注成長，而不是關注成功」

臺北市立國樂團中阮兼三弦團員，專精柳琴、阮

咸與三弦，長年習奏古琴。深受中醫、茶藝與太

極拳等中華文化啟發，持續探索音樂與身心之間

的連結。穿梭於舞臺與教學之間，亦遊走於文字

與山水之中。相信音樂不僅是演奏，更是一種傾

聽與修習；於一聲一韻之間，體會內在與世界的

相遇。

 

徐志丞

「對技術與音色的極致追求，以及在音樂詮釋中所蘊含的

深厚情思——而這些，正是我想藉由文字將其傳達出來

的。」

「詩與音樂在藝術表現上有許多共通之處」

徐志丞是國立中山大學中國文學系博士生，自高中起學習

柳琴至今。致力於彈撥音樂之研究與評論，評論文章散見

《表演藝術評論台》、《PAR表演藝術》、《關鍵評論》

等平臺。兼具演奏者、聆賞者與研究者的多重視角，並受

文學薰陶，期盼透過文字延續演出的餘韻，讓音樂的感動

與思索在舞臺落幕後仍能持續共鳴。

Text  / Tsai-Teng Yen
Image / Chen-Chi Huang, Yu-Tung Tsai, Jhih-Cheng Syu

Capturing Insights, Probing Perfor-
mance:Where Chinese Music Meets 
the Written Word

Beyond the established genres of poetry, academic papers, and program notes, other forms of literary writing about Chinese 
Music remain scarce. The following interviews with Taipei Chinese Orchestra (TCO) performers Chen-Chi Huang and 
Yu-Tung Tsai, and music critic and researcher Jhih-Cheng Syu, explore how 3 very different approaches to writing open new 
possibilities for the encounter between Chinese Music and the written word.

Chen-Chi Huang writes primarily on social media, journaling rehearsal reflections, concert previews, and performance 
insights in a warm, approachable voice. Without formal writing training, she honed her skills through her master’s thesis and 
a book on the craft of writing that convinced her even mundane details could become moving prose. Her writing flows with 
association and imagination, discovering moments worth keeping in the daily rhythm of rehearsal and performance.
In contrast, Yu-Tung Tsai’s prose is spare, yet every word rings clear. Her pared-down intensity grew out of studying the 
guqin and a shift in perspective gained through ethnomusicology training in graduate school: learning to see beyond the score 
and to attend to the deeper bond between music and people. For her, writing is both a way to sharpen her grasp of music and 
a form of self-reflection, and it eventually feeds into her playing.

Jhih-Cheng Syu, both listener and researcher, documents Chinese Music performers through concert reviews and scholarly 
work. He cares about more than sound alone, seeking to reveal the thought and care that performers and composers bring to 
each concert. Drawing on classical literary sources to enrich his interpretation of the works, he places compositions, instru-
ments, and artists within their historical contexts. He admits that words can never fully recapture the emotion of a live perfor-
mance. Still, he keeps writing, reaching for a more poetic voice.

Taken together, their experiences point to a much wider conversation ahead between Chinese Music and the written word.
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