
專訪曾奕文Edmond Tsang：創作者、學術研究
人與教育者談科技與廣東歌

曾奕文集多種身份於一身，以獨到視角解構香港流行音樂的「科技與創意」變革，並分享對行業發

展、AI應用及新一代音樂人的見解。

香港作曲家曾奕文。攝：鄧家烜/端傳媒

曾奕文有另一個名字，令很多香港人印象深刻的名字。

2003年，李克勤一首《我不會唱歌》拿下四台（即無綫電視台，香港電台，新城電台及香港商業電

台）播放週冠軍，相較於當時流行的K歌，《我不會唱歌》請到郎朗彈奏配樂，前奏與間奏融入了

李斯特的名曲《鐘》，以演唱難度，不易在K房傳唱，在那個年代這是流行曲是否可以走紅的重要

因素。但《我不會唱歌》的播放成績卻極好，作曲人Edmond Tsang，即是曾奕文在流行曲界別創

作所使用的署名。

當時的曾奕文，誤打誤撞入了行。大學時他曾和幾個朋友開過一間製作公司，購置了一批器材，

「我以前不寫流行歌，寫廣告配樂。」改論文期間，一位在唱片公司版權部工作的同學找他作曲，

既然有現成的器材，曾奕文覺得試試無妨。他從小學習鋼琴，也以鋼琴為主要的創作樂器及配器，

第一隻寫下的作品就成功賣出，那就是《我不會唱歌》。

之後他陸續為李克勤、何韻詩、方皓玟、張敬軒等人寫下多首受歡迎的流行歌。其中包括有《勞斯

萊斯》這樣講述性別身分議題又膾炙人口的暢銷金曲。

而曾奕文的另一個同樣重要的身分，是學者。他於香港浸會大學認職專業應用副教授，研究興趣包

括香港早期政黨發展、香港政治史，以及香港流行音樂。



《香港製造：與流行音樂人談創意及科技發展》。

科技與音樂：源自研究

在流行音樂與學術研究之間游走的曾奕文，近日出版了與學者郭珮璇合著的新書《香港製造：與流

行音樂人談創意及科技發展》。這本書訪問了多位香港樂壇從業者，深入探討科技、創意與本地音

樂生產之間的關係。曾奕文身兼作曲人、編曲人與學者，他的經驗也反映出香港流行音樂二十年來

的種種變遷。

談到本書的起點，曾奕文回憶，一切始於一個大學研究計劃。他與郭珮璇原本計劃撰寫一篇有關

「科技與創意關係」的學術論文，訪問對象包括唱片監製、音樂人、工程師等。研究完成後，他與

郭珮璇將研究資料轉化為一本面向普羅讀者的中文書籍。

然而，計劃並非一帆風順。Covid-19的爆發打亂了原定的進度，使得部分訪問必須透過Zoom進

行，尤其是身處海外的受訪者無法親身返港。「面對面始終是最理想的方式，這樣才能更真切地感

受到對方的想法。」曾奕文說。

儘管如此，他感謝每位受訪者都願意投放兩小時甚至更多的時間分享經驗，使得訪談內容飽滿而深

刻。

在《香港製造》這本書中，曾奕文與郭珮璇透過多位音樂人的視角，細緻描繪了科技如何在不同層

面重塑香港流行音樂的生產、發行與消費模式。從錄音技術的革新、數位音頻的普及，到串流媒體

的崛起，科技的演進不僅改變了音樂的製作流程，也催生了新的商業模式與創作生態。書中深入探

討了香港音樂產業在面對這些變革時的適應與轉型，並反思科技所帶來的機遇與挑戰。受訪者們分

享了他們如何利用新技術提升創作效率，拓展音樂表現的可能性，同時也面臨盜版、收入分配不均

等問題。

流行音樂人的自處之道



曾奕文對鋼琴情有獨鍾，並在早期製作Demo時，會花費心思，以呈現完整的創作理念。這份對聲

音的執著，也成為他作品的一大特色，令他的歌曲帶有獨特的古典韻味。

在創作過程中，曾奕文並不追求靈感，而是更相信方法。他形容自己寫歌就像小學寫作文，在規定

時間內必須完成。創作不能等待靈感，而應該是隨時都能開始的工作。這種高效且理性的創作態

度，也幫助他在面對業界要求時，能更好地應對。

曾奕文深諳這是一個商業產品，牽涉的藝術層面相對不多。但他亦坦言，儘管如此，他仍努力將藝

術性元素融入流行音樂中。若過於強調純粹藝術性，作品便難以普及，也難以成為大眾文化。因

此，在面對歌曲「紅不紅」、「好不好聽」等市場考量時，他有著一套成熟的自處之道。

「理論上我的心態都會說，我們很清楚的，那首歌hit不hit其實不關我們事的。」曾奕文表示，歌

曲的成敗受多重因素影響，包括唱片公司的選擇、宣傳策略等。但他也不諱言，看到作品受歡迎自

然會感到高興。他的創作核心並非追求熱門，而是希望每一首歌都有其創作緣由、方法與技巧，甚

至會進行實驗性質的嘗試。

在與唱片公司或歌手的合作中，他既會接受命題式創作，也會嘗試創作自己想寫的類型。作為一個

流行音樂人，他將其歸因於流行音樂的商業屬性：「你就不可以有藝術家心態去創作流行音樂，不

然其實是很難生存，或者很難令到自己能夠舒適地去完成這件事。」。這種對商業社會「供求關

係」的理解，令他在行業中游刃有餘。

曾奕文對於「好聽」這個詞亦有著獨特的見解：「好聽」是一個主觀的判斷，受個人成長背景和聽

歌習慣的影響。作為一個音樂學者，他更傾向於探究「這首歌我聽到什麼」，而非單純判斷好壞。

這也解釋了為何他的書會深入探討技術層面的變化，而非停留在主觀的審美判斷上。他將自己比喻

為一個「說故事的人」，如同歷史學家從蛛絲馬跡中解讀出新的故事一樣，他也在音樂中尋找並呈

現其獨特的意義。

香港作曲家曾奕文。攝：鄧家烜/端傳媒

穿梭學術與實踐

儘管在流行音樂界取得了一定成就，曾奕文始終保持著對學術研究的濃厚興趣。他曾教書，並在十

年後重返大學攻讀博士學位。他身處流行音樂圈內，卻又保持著一定的抽離感，這使得他的視角與

完全投入其中的人有所不同。

這種獨特的視角，最終促成了他與郭珮璇的新書《香港製造：與流行音樂人談創意及科技發展》。

這本書的緣起，來自於他早年申請的大學研究基金（GRF）項目，旨在探討科技與創意的關係。原



本的研究只是為學術論文而進行的十多二十個訪問，但曾奕文在整理資料時發現，每位受訪音樂人

所談及的內容都極具深度，足以獨立成篇，並能為香港流行音樂的愛好者提供更深入的理解。

曾奕文在書中以及採訪中，深入探討了科技對香港流行音樂的影響。科技的發展為音樂創作帶來了

更多選擇和變化。例如，以前無法實現的聲音如今可以透過科技實現，創作過程也變得更方便、快

捷，所需資源也大幅減少。他親身經歷了大型錄音室的衰落和個人工作室的興起，這正是科技進步

的縮影。

「以前大型錄音室單單只是一個很大的mixer，就要幾百萬一張。現在很多條channel我們不需要

了，不用花費幾百萬。我們單獨分開，每一條channel可能幾萬元就可以。我只是買幾萬元一條

channel錄個人聲，我就已經有那個效果了。再加到電腦，以前錄音需要很大的tape，我們不用用

tape，現在用電腦。」曾奕文指出，科技的進步極大地降低了製作成本，讓更多人能夠負擔得起音

樂創作。如今，大部分的Home Studio或Project Studio都能達到相當不錯的錄音效果，足以滿足

大眾的聆聽需求，「你用耳機聽，家中的串流聽，不會覺得有分別。」

然而，科技的便利也帶來了新的議題。他提到，香港流行音樂中，粵語歌曲的旋律音符相對較多，

留白較少，這使得廣東歌有其獨特性。同時，他也觀察到香港音樂界有沿用舊聲音的傾向，但他並

不認為這代表缺乏創意，反而這是一種「復古」的表現，如同Nike的波鞋一樣，是一種取決於喜好

的選擇。

對於現今「臥室製作人」（Bedroom Producer）的現象，曾奕文認為這是碎片化和個人自主性發

展的必然結果。但他同時也反思，這是否會降低音樂人的專業門檻，「聲音的多樣化不等同於作品

質素的提升，好壞終究牽涉價值觀與聆聽者的文化背景。」

AI作曲？未來音樂的可能

近來大眾熱衷討論的人工智能（AI）應用，在流行音樂行業也引起廣泛討論。在一次為《香港製

造：與流行音樂人談創意及科技發展》舉辦的讀書討論會上，曾奕文與另兩位講者錄音室/混音師朱

偉文及著名監製陳偉文（Adrian Chan）延展出了新的話題。朱偉文更即場播放了一些由AI參與的

歌曲樣帶，似乎AI在流行音樂掀起風暴也是遲早的事。

對於AI的態度，曾奕文很慎重，「這也很難評價，要發生的終究會發生，人不可能去控制科技轉變

的巨輪。可能近來AI很流行，人們在用AI作圖宮崎駿，但可能下一年，ChatGPT未必會繼續流行，

其實人的發展和人的心態都會不斷循環，這一段時間你喜歡這東西， 慢慢大家會變。」

「當它的發展去到某個位置， AI好像會做到一些事，人們會覺得很新鮮。但也許大家會逐漸感受

到，AI所謂的那種『完美』少了一些人的因素。」

他以70年代出現的電子合成器類比，「70年代 Synthesizer出現之後，很多美國和德國的流行音樂

開始放棄傳統樂器，不過一段時間之後，人們又在懷念傳統樂器的聲音。」

「音樂的發展已經超過100年，其實工業的發展也是如此。有些時候是大唱片公司壟斷，但某些時

間突然間又會出現一些獨立唱片廠牌，再之後可能獨立唱片又被大公司收購，不斷在循環。西方音

樂也是這樣，最早期都是情歌，突然間又開始有些人喜歡聽Jazz，Jazz盛行過一段時間，大家又想

聽情歌，或者其他曲風，這些軌跡不斷在往復。」

他也承認，AI所創作的旋律與作曲人的作品之間的差異，自己也未必可以分清。「但我相信要有音

樂，有造謂的人所做的音樂，是永遠都會有人喜歡的。」曾奕文強調，AI基於大數據生成作品，往

往是「好聽」且「完美」的，但人類的創作有時會反其道而行之，在人們意想不到的地方進行轉調

或轉拍子，這種思維是AI暫時難以模仿的。

曾奕文認為，AI在音樂創作上的應用，雖然目前仍處於起步階段，但其潛力不容小覷。他提及AI可

以透過學習大量的音樂資料，生成新的旋律、和聲甚至完整的編曲。這將大大加速創作過程，為音

樂人提供更多靈感來源。然而，他也指出，AI目前的創作仍較為模式化，難以捕捉人類情感的細微

變化和非預期的靈光乍現。例如，人類作曲家可能會在歌曲中故意製造一些「瑕疵」或不規則性，



以營造獨特的氛圍或情感，而AI則傾向於追求完美和邏輯。這也引發了對音樂版權和原創性的討

論：當AI學習現有作品並生成新內容時，其版權歸屬將如何界定？這將是未來音樂產業必須面對的

重要課題。

香港作曲家曾奕文。攝：鄧家烜/端傳媒

新一代音樂人的入行難？

近年來，香港樂壇出現了大量獨立音樂人，曾奕文對此持正面態度，認為這是樂壇去壟斷化的好

事，讓更多獨立廠牌和獨立歌手不再受限於傳統模式，能夠創作出更多元化的音樂。

「我覺得對於樂迷來說是一件好事，因為你可以聽到很多不同類型的東西。」然而，這種碎片化的

發展也帶來了問題，例如主流音樂不再像以前那樣集中，導致樂迷的音樂品味更加分散。曾奕文認

為，過去唱片公司和電視台的推介模式，使得樂迷被動地接受音樂，容易捧紅某些人。而現在，選

擇的增加使得音樂市場呈現出某種去中心化的局面，即沒有一個統一的聲音被大眾追捧。

儘管如此，他觀察到許多獨立音樂人最終還是會與公司簽約，但現在的簽約模式已與過去大不相

同。許多獨立音樂人選擇只簽發行約，保留了創作和自主性，因為發行本身就是一個專業領域。這

種靈活的合作模式，讓獨立音樂人有了更大的發展空間。

目前，曾奕文的大部分時間都投入到浸會大學「創意產業」學科的教學工作中。他希望將自己過往

的音樂經驗傳承給新一代，幫助學生在行業中發展。

「我會覺得成全是很重要的，其實樂壇就是要靠新的一批一直做下去。」他期望香港樂壇每年都能

有一批有能力、有潛力的新生代音樂人加入，以保持樂壇的持續性並帶來更多新意。

他觀察到，流行音樂創作人大多是自由工作者，特別是新入行的學生，往往面臨穩定性不足的問

題。為了解決學生的「入行難」問題，他去年協助學校與華立合作，開設了一間版權公司，專門幫

助學生銷售歌曲。這項舉措取得了顯著成果，一些學生的作品已被知名歌手收錄，為他們在畢業前

提供了寶貴的曝光機會和作品集。雖然香港有不少流行音樂從業員在海外學習，但他們的課程是香

港首個大學本科層面的流行音樂創作課程。

對於未來的規劃，曾奕文坦言自己沒有長遠的目標，而是抱著「見步行步」的心態。但他最希望看

到的是，他的學生能夠在樂壇上發光發亮。

在談及現今樂壇的「缺失」時，曾奕文謙遜地表示自己沒有資格去斷言缺少了什麼。當覺得某些東

西缺失時，即便隨之補上，之後總會有新的缺失。「永遠有些東西是外國有我們並沒有的，為什麼

他們有我們一定要有，每個文化和地方都應有自己的獨特性。」




