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按理说，戏剧艺术的生命力主要表现在它的
现场性上——发生于观众与演员之间感性的、直
接的、活生生的面对面交流。但是突如其来的新
冠肺炎疫情打破了一切，国内外剧院纷纷无奈关
门谢客。然而，此道门关闭的同时，彼扇窗又打
开了。并没有因此消极沉默的艺术家们积极通
过网络传播，通过各种屏幕之窗排练展演。可以
说，迫不得已的走出剧场的行为，催生了一种新
的观演关系。疫情期间，我集中观看了国内外约
40部线上展演剧目，必须承认，没有现场感的戏
剧观摩并非一无是处。我认为，由疫情防控期间
的特殊举措而展开的线上展演，刚开始可能是一
种无奈之举。但那些制作精良，引入影视手法专
门拍摄的舞台剧，则在某些程度上形成了一种新
的观赏体验，照样可以极大地丰富人民群众的精
神文化生活。

先从文化和旅游部官网推出的“2020年全
国舞台艺术优秀剧目网络展演”说起。22部舞
台剧目我大部分都在现场看过了，疫情期间不方
便出门，索性在网上再仔细看看。透过屏幕，更
加增强了舞台的画面感。由于经过了一道多机
位拍摄工序和后期加工，坐在屏幕前边的观众所
看到的每一个画面都是最完美的画面，这在剧场
里是感受不到的。再比如，线上看戏可以不分楼
上楼下和前后左右，视线不受任何物体的阻挡。
你不仅可以纵览舞台全貌，还可以清晰看到演员
的特写，连那些具有时代感的小道具，包括演员
面部化妆都毫发毕现。如舞剧《永不消逝的电
波》里演员戴的手表、首饰，音乐剧《火光中的繁
星》里演员手上拿的五线谱，都一清二楚，极大拓
宽了观赏者的视阈。这在以往任何观演关系中
都是无法体验的。线上观剧新体验营造出一种
全新的观赏美学，直观的好处就是舞美设计的功
能得到了最大程度上的发挥。

此次文化和旅游部“2020年全国舞台艺术
优秀剧目网络展演”剧目，是从第十六届“文华大
奖”获奖剧目、国家舞台艺术精品创作扶持工程
扶持剧目、中国民族歌剧传承发展工程重点扶持
剧目、时代交响——中国交响音乐作品创作扶持

计划重点扶持剧目、黄河文化题
材优秀剧目中遴选出来的，这22
台剧目可以说是优中选优。从专
业角度看，历次优秀剧目展演如
同阅兵，各种有代表性的创新成
果齐聚于此，齐步走出中国舞台
美术的第一方队。众所周知，舞
台艺术是一种综合性很强的艺术
形式。纵观这些优秀剧目，不难
看出，每一台优秀剧目的背后，都
是经过精心设计的舞台空间，它
对戏剧呈现起着不可或缺的承载
作用。这些作品代表着当今中国
舞台美术的整体水平和发展现
状，凸显出以下四个特点：

一、一批具有国际影响力的
当代舞台美术设计家，正在合力
构建富于时代感的中国风格，以
崭新的面貌引领未来视听审美，
这是重建中国文化自信的重要表
证之一。

伴随着新中国70年的成长
历史，中国舞台美术经历了一个
艰苦的发展过程。尤其是改革开
放以来，从简陋到丰富，从单一到
多元，如今已经形成完整体系，以
独特的风貌立于世界舞台之林。
沪剧《敦煌女儿》的舞台空间言简
意赅，巧妙地把“飞天”这种民族
文化符号与现代造型相结合。其设计者刘杏林
近几年能在一些国际重要学术交流中频频获奖
并担任评委，成为世界舞美领域拥有重要话语权
的中国设计师，就是因为他在多年创作中自觉探
寻、继承传统文化精髓，并创造性地加以发展，走
出一条与众不同的独特路径。胡佐设计的苏剧
《国鼎魂》不仅在景物造型上具有古韵之美，更以
张弛有度的灯光效果强化了戏曲舞台的写意特
性。被誉为“灯光诗人”的周正平，近几年在全球
性舞美展上接连获奖，其作品用抽象的光影语汇

叙述民族美学精神，产生了相当大的国际影响。
此外，如滑稽戏《陈奂生的吃饭问题》的舞美设计
黄海威、京剧《红军故事》的舞美设计修岩等，他
们的作品在遵循传统戏曲空灵明朗、虚实相济的
审美原则下，不落旧套，普遍呈现出更加符合今
天观众审美情趣的视觉语言。新世纪以来逐渐
形成当代民族风貌的舞美创作风格，再度引起世
人的关注。

二、当今的舞台美术创作，整体形态更加多
元化，向传统回归和向现代性探索，两股力量互

相交融、重叠。
本土戏曲剧种表现出更加旺盛的生命力，舞

台设计已经不单单是考虑视觉造型和色彩效果
等外在因素，而是从演出样式、观演关系等深层
戏剧观念寻求突破。以秦腔《王贵与李香香》为
例，大胆突破传统空间设计习惯的束缚，尝试开
拓新型观演关系，把歌队和乐队暴露在观众面
前，既强化了视听效果的戏剧张力，也形成了舞
台化的间离效果，使生活的真实与艺术的真实交
相辉映。这台戏的灯光设计邢辛，是当代舞台美
术重要引领者之一，其突出贡献就是在秉持戏曲
艺术的“诗意化”的基础上，用光影语汇突出“文
学性”，强调设计上的整体感和层次感，塑造人物
的感染力。再比如越剧《枫叶如花》，在看似简约
而空旷的舞台背后，是创作者在向传统空间的深
处追溯，悬吊装置和转台的运用，不仅增强了空
间的流动感，其实也是对“一桌二椅”美学精神的
当代诠释。此外，王千桂设计的歌剧《有爱才有
家》、丁丁设计的歌剧《道路》、张继文设计的舞剧
《草原英雄小姐妹》等，这一类外来剧种也在舞美
民族化的探索之路上又迈出新的一步，在景物装
置上删繁就简，用灯光的力量构成波澜壮阔的恢
弘气势，体现出虚实兼得的东方神韵。

三、用导演意识思考舞台美术，从单一的服
务功能扩展为整体设计，与导演和其他部门一起
驾驭和把握整体舞台形象、节奏。

周丹林设计的歌剧《沂蒙山》、秦立运设计的
舞剧《永不消逝的电波》等优秀作品，无一不是用
设计参与创作的结果。那些具有丰富创作经验
的灯光设计师，如刘文豪、胡耀辉等，也始终把舞
台画面的整体感放在首位。面对来自舞台自身
的时空跨度扩大，戏剧节奏加快，人物塑造更加
复杂，以及在舞台科技、制作材料等客观条件上
的本质改变，还有观众审美价值变迁等因素，都
要求重新审视以往对“二度创作”的习惯认识，重
视舞台美术创作的主观能动性。中国舞台美术
学会从2014年以来的年度“国际舞美大师论
坛”，以及在2019年召开的“国际灯光设计师大
会”，都是围绕“整体设计”这个核心话题展开的，
这是舞美创作理念上的升华。从刘科栋设计的
话剧《谷文昌》、张武设计的壮剧《百色起义》、金
卅设计的歌剧《马向阳下乡记》、冯磊设计的音乐
剧《火光中的繁星》等这类现实主义风格的剧目，
都可察觉到设计者的导演意识。正如舞台美术
家薛殿杰所言：“不纳入导演构思的舞美创作，越
是创新，越失败得不可收拾。舞美创新的成功，
首先在于它准确而有分寸地找到自身在综合艺
术中的位置。”

四、合理运用舞台科技手段，丰富视听效果，
增强舞台艺术的观赏性，在传统文化的根基上衍
生出新枝桠。

如何在舞台设计中使用高、新技术手段丰富
空间，又积极参与戏剧叙事，尤其是在戏曲现代
戏的舞美创作上，协调好表演的程式化和生活的

真实性，一直是设计师们面临的挑战。章抗美设
计的豫剧《重渡沟》在这方面做了大量尝试，LED
显示屏可以根据剧情发展瞬间切换出不同的时
空场景，而且大胆使用威亚吊挂系统，把演员的
舞台调度引向多重维度，使有限的舞台空间展现
出无穷的艺术魅力。河北梆子《李保国》、闽剧
《生命》等戏曲现代戏也不同程度地使用LED和
大流明投影技术，丰富视听表达方式，使艺术与
技术完美融合，给观众带来新的观戏体验。由此
而催生出舞台美术领域的新行当，以王志纲、胡
天骥、孔庆尧、代永峰、张鑫等为代表的一些青
年设计师，采用数字视频技术，与电脑灯光相融
合，给传统舞台装置的静态之美增添了灵动活
力。另外一个不可或缺的重要环节，就是人物
造型设计始终从内部决定着舞台艺术的品质。
一大批优秀人物造型设计师，如蓝玲、彭丁煌、
方绪玲、赵艳、张颖、王钰宽等等，不仅在设计理
念上注重生活的合理性与艺术的浪漫性相结
合，而且在面料工艺和装饰手段上不断革新，为
这些优秀剧目塑造了深入人心的个性化典型形
象。还有一个值得关注的现象，就是在此次展
演中，像宋多多、李明等多位音响设计师，出现
在主创团队名单的重要位置。这充分显示出各
方面对当代舞台艺术综合要素的认知在不断提
高，引发起在“大舞美”观念下，对各兵种协同作
战必要性的足够重视。

当代中国舞台美术以继往开来、兼容并蓄的
姿态，积极吸收消化各种先进设计理念和技术手
段，不断提升自身的原创性，共同形成与传统文
化一脉相承的美学精神，以整体发展势态合力形
成“中国风格”，大踏步走向国际舞台美术的前
列。相信随着我国剧场建筑和演艺装备的蓬勃
发展，今后我们能在演出样式和观演关系上看到
更多创新成果，观众日益增长的审美需求将持续
得以满足。

进入7月，各地开始逐步恢复剧场演出。回
过头再看看那些最初由于疫情突发而无奈上网
的剧目演出，多少都有些措手不及的痕迹，到后
来随着防疫工作常态化，世界范围内的线上剧院
已成为风尚，而不仅仅是因为疫情进不了剧场的
权宜之计。对比之下，的确可以看出其中的优劣
之别。由此可见，有些剧院不仅平时积累沉淀了
大量优质节目资源，而且拥有雄厚的综合人才储
备和实力强劲的技术保障，才能在疫情期间不间
断地策划推出各种线上演出。但确实也有些剧
院的剧目产品显得仓促上马，草率应付。

平心而论，我仍然期待着久违的现场观剧体
验，但从此我也将开启另一种线上观剧新体
验，尤其是那些精良制作的经典剧目，可以反复
看，或者是因为各种情况不能到现场观看的剧
目，可以随时看。同时，我也相信，今后将有更多
适合网上传播的演出内容，如过往的演出视频、
音频、线上剧本朗读、直播排练现场、云采访等
等，都会以线上形式得以更广泛的关注。

关 注

当代中国舞台美术的当代中国舞台美术的““中国风格中国风格””
□□曹曹 林林

我们可能需要很长时间才能再次将艺术作为一种与社会
联结的纽带来享受了。目前，大部分文化娱乐场所都关门了，
我们不能去音乐厅聆听音乐，去画廊欣赏画作，去博物馆参观
展览，也不可能去舞池里跟人斗舞，流媒体音乐会和虚拟画廊
之旅成为集体艺术经验的替代品，但这也许只是权宜之计，我
们是否真的希望在线和别人一起感受艺术呢？

如果我们不喜欢与他人共享艺术体验，我们完全不必赶
这个时髦。当我们阅读一首诗或者看一件印刷品，又或准备听
音乐时，房间里的寂静不会缺席，守护着我们的全神贯注，印
证了独自思考与参与的力量。

自上世纪80年代末到90年代初的文化战争以来，艺术在
很大程度上已经被重塑为必不可少的公共商品。艺术领域的
精英们越来越重视与社会的联系和社会参与，强调发展艺术
的集体化体验，最好这种体验还可以转化为货币。很多博物馆
内都带有餐厅、咖啡厅和参与其他社会活动的活动室。艺术形
式也在改变，比如诗歌这种被前人认作与孤独共融的艺术形
式已经融入到社交场面中，人们在诗会、诗歌沙龙上高谈阔
论，可能还会再点上一杯饮品。

审视当下，艺术体验引导我们的方向更多是由内而外的，
促使我们与他人、与世界建立联系；但在浩瀚宇宙中，我们是
渺小与孤独的，这种自外向内的思考，被渐渐忽视。当然，这两
个方向都没有问题，只是当下明显有一种方向的道路被封锁
了，我们何不朝另一个方向多多探索。

纵览整个艺术史，尤其是自18世纪初以来，一直反复有
人认为，最好的艺术、最真实和最有意义的艺术都是与世隔绝
的，是与世界的疏离促使艺术家去创作。它们应该是孤岛一样
的存在，不去取悦他人，摆脱一切潮流的束缚。这种想法不仅
存在于创作者中，甚至表演者、口译员都认同这种想法。著名
的加拿大古典钢琴家格连·古尔德在31岁的时候决定停止公
开演奏，转向录音和幕后。一部分原因是表演令他紧张，另外
他认为观众会影响对音乐的诠释，是对做秀的鼓励。

几十年来，格连·古尔德的存在让那些只喜欢听唱片、不
喜欢去音乐会的音乐鉴赏家丝毫不会为自己的格格不入而感

到害羞，因为古尔德就是他们的守护神。他们坚
持音乐就是要在家自嗨，以便进入自己的冥想。
但是19世纪的大众对独立的艺术体验又是怎样
理解的呢？年轻人被警告不要老把自己闷在房间
里看小说，别人会觉得你脑子不正常。你看，好莱
坞的精神病连环杀手汉尼拔就老是一个人在房
间里听巴赫的《哥德堡变奏曲》。这真是一种令人
啼笑皆非的嘲讽。

从某种程度上讲，独立的艺术体验曾经被人
贬低不是没有缘由，以往有些鉴赏家对自身艺术
体验和艺术审美的表达姿态过高，反倒像对自身
教育水准和社会特权的显摆。我们可以从约瑟
夫·艾迪生1972年的文章《想象的乐趣》中感受
到大众对此种鉴赏家有多么反感：一个礼貌又有
想象力的人有太多乐子了，以至于无法接受庸
俗。他可以和图片交谈，并在雕塑中找到一位愉
快的伴侣。他在文字中寻找秘密的放松，观看田
野草地会让他比常人更加满足，像是在看他自己
的产业。的确，他所看见的一切事物都像是他的财产，就是这
种对大自然最粗鲁、最没修养的感受发挥了令他愉悦的作用。
他以另一种眼光看待这个世界，寻找这个世界可以让他在芸
芸众生中脱颖而出的不一样的魅力。

但是，我们也不必用艾迪生冷嘲热讽的语言（“礼貌的”
“庸俗的”“芸芸众生”）和隐喻（审美愉悦赋予我们对事物暂时

的控制权或所有权）来否定独立的艺术体验带给我们的生活
乐趣。

更重要的是，我们不必将艺术体验的意义局限于享受、传
播或其他观念。孤独的艺术体验也会与消极的情感产生关联，
因为在某些方面，它会比在社会背景下所产生的艺术体验来
得更为强烈，甚至更痛苦。我们可能习惯了这个想法——艺术

体验的本质就是要与他人分享，对别人说：“在这里，看看这
个”，我们好像忽略了关于美的沉思最痛苦、最深刻的事情之
一：审美体验是有深度的，从根本上讲，无法交流。

布鲁塞尔博物馆里陈列着一幅真伪颇具争议的画作《伊
卡洛斯的坠落》，画作内容源自希腊神话，伊卡洛斯不听父亲
的告诫，在飞行中坠落，掉入海中溺亡。与其他描述该故事的
画作不同，作者没有展示伊卡洛斯坠落的那一瞬间，而是描绘
了两条从海洋中伸出来的腿，这是伊卡洛斯溺亡前的一刻。两
条腿几乎看不见，只是很小的视觉元素，大量篇幅都留给了一
旁默默耕种的农民、无动于衷的渔夫和沉浸在自己的悲伤中、
仰望天空的男子。这幅画启发了很多诗人，因为它残酷地描绘
了一个我们大多数人都不愿承认的简单事实：痛苦是不可能
沟通的。我们可以对一个亲密的伙伴说：“我很难过”，但这并
不能传递任何真实的情感体验。这关乎生活，也关乎艺术。

威斯坦·休·奥登在他的诗歌《美术馆》中这样描写《伊卡
洛斯的坠落》：“一切是那么悠然地在灾难面前转身过去；那个
农夫或已听到了落水声和无助的叫喊，但对于他，这是个无关
紧要的失败；太阳仍自闪耀，听任那双白晃晃的腿消失于碧绿
水面；那艘豪华精巧的船定已目睹了某件怪异之事，一个少年
正从空中跌落，但它有既定的行程，平静地继续航行。”

艺术体验中时常出现这种难以引起他人注意的“落水
声”，当我们欣赏完一场出色的表演离开剧院后，发现世界如
常，依旧忙忙碌碌，这是他人不曾注意的“落水声”。当您发现
美好、新颖、沉醉的音乐时，那或许也是他人未曾注意到的。如
果我们足够幸运，还会遇到志同道合之人。

但是，即使我们把自己喜欢的艺术都拿出来分享，艺术体
验归根结底也是个人的，没有任何两个人拥有相同的审美体
验，学习接纳甚至陶醉于这个事实，正是艺术需要教会我们
的。艺术体验让我们成为更好的人，对痛苦更加警觉，对拥有
更加感恩，这一课我们可以在集体中学习，当然也可以独自学
习，没有比现在更合适的时机了。

原文刊载于5月14日的英国《独立报》网站。原标题为《不
被注意的“落水声”：独立的艺术体验擦出美妙的火光》

艺术体验该分享还是独享艺术体验该分享还是独享？？
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艺 谭

拍摄于华盛顿赫希霍恩博物馆的装置艺术作品前，图片来自《华盛顿邮报》

每一台优秀剧目的背后，都是经过精心设计的舞台空间，它对戏剧呈现起着不可或缺的承载作用。

当代中国舞台美术正以继往开来、兼容并蓄的姿态，积极吸收消化各种先进设计理念和技术手段，不断

提升自身的原创性，共同形成与传统文化一脉相承的美学精神，以整体发展势态合力形成“中国风格”。

闽剧《生命》

沪剧《敦煌女儿》舞剧《永不消逝的电波》

歌剧《沂蒙山》

秦腔《王贵与李香香》


