
一部红楼，舞台绮想

炽红纯白里的新中式美学
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02 视线
责任编辑郭佳杰 美术编辑应毅

上海话剧艺术中心倾力打造的近六小时原创巨制《红楼梦》，凭借其独树

一帜的舞台表现手法，赢得了观众与业界的广泛赞誉。该剧将繁复的文学景

象巧妙转化为极简舞台设计，同时巧妙融合传统戏曲精髓与现代审美，为金陵

十二钗、落红、太虚幻境等经典意象，赋予了别具一格的新中式美学体验。在

视觉呈现与表演方式上，该剧为《红楼梦》的解读开启了一扇“归宗”之门。近

日，青年报记者专访了屡获世界舞台设计展桂冠的中央戏剧学院教授刘杏林

——上话版《红楼梦》的舞美设计大师，请他深度剖析这部文学巨著舞台化背

后的视觉创意理念。

红与白 营造舞台极致审美

“红和白，其实只是色彩的效果，更重要的是它的

结构，舞台结构看上去不是很复杂，但是在全剧的开头

和结尾处，实现了一个舞台装置的打开和闭合。”刘杏

林这样解读上话版《红楼梦》的视觉设计，“你可以把它

抽象地认为是一本书，也可以打开一片雪地，或者是某

一个建筑。在这个抽象的结构中，形成贾府从极盛到

衰败塌落的一场暗合，呼应剧情，更关照结局。”

在记者看来，随着舞台上这本“中国文学巨著”的

开合，《红楼梦》故事中的一个个历史人物仿佛穿越时

空，栩栩如生地从小说中走到了现实世界。

刘杏林追求“雪埋”的意境，但他并不满足于通过

下雪机来制造舞台效果，于是设计随剧情起伏而开合

的白色结构。最后，舞台上这块巨大的“白”，巧妙地呼

应了原著中的“落了片白茫茫大地真干净”。

除此之外，《红楼梦》还有一个更重要的主题——

“红”。宝玉和黛玉共读《西厢记》时，也感受到“落红成

阵”的意象。林黛玉的《葬花吟》几乎被认为是《红楼

梦》的灵魂，预示了这些女性角色的悲惨命运。

在此情境下，原本单调的白色因一抹红色的点缀

而生动，形成了鲜明的对比。随着剧情推进，“落红”不

断洒落，演员们携带着这些花瓣，轻盈飘洒，舞台被细

碎的“落红”覆盖，蔓延至每个角落，与黛玉的心境及

《葬花吟》产生了深深的共鸣。

在刘杏林看来，《红楼梦》中的《好了歌》蕴含了最

深刻的哲理——关于“有”和“无”，关于繁华短暂美好

易逝。红与白，作为此版《红楼梦》舞台意象的主色调，

不仅推动了剧情发展，更象征着十二金钗悲剧的命运

走向，映射了这些女子的人生轨迹。这不仅是一部家

族兴衰史，更是整个人类、整个世界的命运写照。在

“有”与“无”的转换间，文本背后的悲凉更加深刻，更具

现代感，赋予了话剧更强的舞台张力。

留与改 不同的剧种需要不同的舞台

刘杏林曾参与过很多版本《红楼梦》的舞台创作，每

个版本在舞美呈现上均有所不同，也深藏了刘杏林的艺

术功力与个人偏好。“我做过芭蕾舞剧的《红楼梦》、赣剧

版《红楼梦》，十年前还为北方昆曲剧院做过昆曲版《红

楼梦》，”刘杏林说，“剧种的不同，自然让舞台表达和风

格呈现百花齐放。舞台上，尽管已经跳脱了传统戏曲的

规制，但是各剧种演员的表演尺度、动作特点仍千差万

别。芭蕾舞需要更开阔的舞台，以满足演员旋转跳跃的

需要。而戏曲因其强烈的舞台假定性和程式化，就要考

虑戏曲本身的表演特点来设计舞台呈现。”

昆曲版《红楼梦》采用线性的时空组织，从家族繁

盛到衰败，与原著的线性叙事结构相近。赣剧版《红楼

梦》则集中体现于诗社的兴衰，以此串联起家族的兴

亡，更显集中、凝练。如今，上话版《红楼梦》则打破时

间线，进行重构与串联，对舞台设计提出了更高、更灵

活的要求，它是最简洁的一版。

在很多专业人士和观众眼中，话剧《红楼梦》的舞

美相当惊艳，舞台又显得简洁利落。刘杏林坦言，其实

在这一版中，他使用的手法相当克制，舞台形象的组织

与视觉运用更加单纯。“与影视剧相比，很多人会觉得

这并非他们想象中的样子。因为戏剧的当代性，并不

需要直接用舞台背景来具象呈现，这为创作提供了巨

大的空间。”刘杏林说。

刘杏林以里马斯·图米纳斯执导的俄罗斯瓦赫坦戈

夫剧院建院100周年的巨制《战争与和平》为例，该剧仅

用“尼古拉”一角色，配以军装与长枪，便已将战争的惨

烈与恢弘表现得淋漓尽致，可谓“少即是多”的典范。他

解读道：“这恰恰体现了世界范围内当代舞台设计的一

种理念：剧本的规定情境、舞台假定性，并非依赖布景，

而是依靠演员表达与舞台元素相结合来实现。”

生活周刊×刘杏林
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Q：您认为中式美学表达的核心是什么？在舞台

上应该如何去呈现？

A：很难全面概括中式美学的特点，我觉得比较重

要的是虚拟，要有留白。不论中国的绘画、诗词还是传

统戏曲，通常话不说满，会留给观众一点线索，不会直

接和盘托出，反而这种表达有了更大的想象空间。留

白或者说是空灵，是中国哲学思想的母题，留白让想象

显得意味深长。中式美学，还有一点非常重要的是意

境，在诗词中，在园林设计里，在传统戏曲的唱词里，很

容易找到叙事之外所营造出的意境。所谓的意境，就

是一种精神的氛围，这些中国传统美学值得我们重视。

Q：您觉得所谓的中国风格和气派该是什么样的？

A：所谓的中国气派或者中国风格，肯定不是一句

口号，一个标签，也不是一些所谓的条条框框。从一种

宏观的感觉来说，就是虚拟、暗示、空灵、意境。只有当

你长期浸润在中华传统文化中，才能逐步摸索出一些

意味出来，可以说，这是中国文化精神的根脉，我们长

在这片土地上，就会从这些文化源泉里慢慢长成这样

的理解。仔细观察我们的文学作品、书法绘画作品、园

林建筑，肯定有它自己的体系，或者说一套审美逻辑，

例如：以小见大、以少见多。

Q：走到现代，中式美学有何当代意义？

A：我觉得最重要的一点，就是要和世界当代的美

学潮流有所衔接或者有所对应。不论你是中国的创作

者，还是外国的创作者，只有站在今天整个世界的审美

角度上去创造，才能更精准地把握中国文化，看到中国

文化的价值，才有助于本土文化的更新。所谓的中式

美学不应该是一个封闭概念，它一定要放在世界范围

内的当代审美语境下去实现，只有如此，中国文化表达

或者说中国的艺术创造才能在世界站得住脚。

紧随当代美学潮流，放大中国气派

有与无 暗合文学巨著思想内核

说回上话版《红楼梦》独特的叙事结构——它无

法依赖场景的直接更迭和频繁的舞台变换来呈现舞

台流动，这是戏剧舞台不能胜任的部分。相反，戏剧

的魅力在于通过假定性情境，融合演员表演、台词、

灯光等综合表达，阐释场景的意义。“在构思舞台结

构时，我率先想到的是提供一个‘空无’的基础，舞台

道具在此基础上增减、变化，既与原著结局相呼应

——繁华终将逝去，精彩终归虚无——也逐渐实现

从有到无的过程。舞台上，无论是炽热的红、纯洁的

白，还是深邃的黑，它们都是短暂的、易逝的，就跟我

们的生命轨迹一样。”刘杏林说。

传统中式美学，是刘杏林多年来的研究方向，个

中思考也并非上话版《红楼梦》而始。对于刘杏林而

言，关于传统中式美学一以贯之的深入理解，更重要

的是将其内化为生命经验中的一部分，自然流露于

每一次创作中。“我从来没有勉强自己去强求某种中

国审美意趣。”他如是说。

谈及传统“中国色”，刘杏林持有独到见解。颜

色的选择应与特定创作紧密相连，并无绝对的“中国

色系”。红色、黑色、青绿或白色，皆需与创作主题相

契合。

刘杏林最近正在给福建泉州高甲戏设计舞美，

尽管人们常认为他偏爱白色，但在这部梨园戏中，他

既未用白也未用红，而是根据剧种与剧目特性来选

择颜色。颜色本身无地域之分，其运用需与特定主

题深度融合，无论在哪种艺术形式中，颜色的选择都

应与主题紧密结合，方能彰显其说服力与有效性。

颜色无国界，定义颜色反而可能限制创作。

如今，随着多媒体的使用，舞台变得更加酷炫，

深具未来感。面对这一趋势，有创作者坚持回归内

容文本、回归传统；也有创作者紧跟时代步伐，在多

媒体技术的加持下如鱼得水。刘杏林认为，如何取

舍关键在于创作者的观念——即便采用传统手法与

材料，只要观念现代，作品仍能焕发新意；反之，即便

运用最新科技，若观念陈旧，作品仍显创造力不足。

“作为创作者，我们要清醒地意识到这一点。”刘杏林

说，“新技术是辅助手段，最重要的还是设计者的思

路、创造性、表演观念和审美意识。”

刘杏林对传统中式美学的追求，从某种程度上

来说，不仅响应了社会的呼吁，满足了观众的需求，

同时也有助于提升中华传统文化在国际舞台的影响

力。对创作者而言，艺术之路永无止境，需静心研

究，不断积淀与吸收，增强驾驭中国美学的能力，并

将其融入当代创作中。这是一条充满挑战的道路，

需要每位创作者不懈努力，最终让中国美学在世界

舞台上绽放光彩，与当代、与世界对话。


