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舞蹈创演理念再探索

《归心·舞愈》的生成并非偶然。近十年来，笔者
带领团队持续将舞蹈疗愈实践延伸至多元社会场
域：在山东当代中西画院的跨界融合中，探索身体、
绘画与空间的互文关系；在企业员工压力疏解工作
坊中，观察高压环境下身体防御与情绪释放的路
径；在山东特殊教育职业学院的实践中，进一步思
考舞蹈治疗如何将舞蹈的功能性发挥到极致，提升
包容性与流动性，让身体动作真正成为内在情绪的
表达。

这些经验逐渐形成为《归心·舞愈》的基本立场：
舞蹈疗愈不是将心理学概念简单搬上舞台，也不是
把治疗技术包装成表演，而是在艺术审美、身体经验
与心理觉察之间建立一种更柔软的转化机制。它需
要理论支撑，也需要现场温度；需要专业方法，也必
须让普通观众感到安全、可进入、可回应。

作品的理论根系主要来自四个方面。荣格分析
心理学关于“阴影”“人格面具”和自性整合的讨论，
为第二幕中“内在小孩”的多重形象提供了心理结构
依据；格式塔完形疗法强调“此时此刻”的觉察、未完
成事件的闭合与关系中的重新体验，为第三幕“空椅
子”段落提供了方法基础；拉班动作分析中的形体
流、空间指向、力量质感与动作塑形，帮助创作者将
抽象情绪转译为可感知、可模仿的身体语汇；真实动
作与具身认知理论则进一步提示，身体并非情绪的
附属物，而是心理经验得以浮现、被看见并被重新组
织的重要通道。

在此基础上，作品提出“无界剧场”的创演理念。
所谓“无界”，首先是舞台与观众席的边界被重新配
置：观众可以在特定环节进入表演区，也可以在座位
上以呼吸、手势、光点或目光参与。其次是演员与观
众身份的边界被松动：专业舞者的动作不再只是供
人欣赏的技术成品，而是发出邀请的身体示范。再次
是艺术与疗愈之间的边界被打开：每一段舞蹈既要
具备审美完整性，也要承担情绪唤醒、身体安顿或关
系修复的功能。正是在这种边界松动中，剧场由“观
看之所”转化为“相遇之所”。

递进的身心旅程

全剧以“松、观、和、行”为结构主轴。这四个字并
非简单的节目分段，而是对应了身心疗愈的递进过
程：先通过身体放松降低防御，建立安全感；再引导
个体向内观看，识别被忽略或被压抑的情绪；继而通
过关系对话与象征性行动促成接纳与整合；最后把
内在变化转化为面向未来的行动力量。

第一幕“松”，是身体安顿，也是觉察的开始。演
出伊始，观众被引导闭目、放松面部肌肉，跟随呼吸
感受胸腔扩张与腹部回收。看似简单的腹式呼吸，实
则承担着建立安全场域的重要功能：它让参与者暂
时退出外部喧嚣，将注意力重新锚定在身体内部。随
后，《心栖》《音谧》《一念·安然》依次展开，从重心下
沉、声波共振到气息流动，逐层引导观众进入“安
住—共振—归位”的身心状态。《心栖》强调身体动作
的支撑感与重量感，意在摆脱繁杂的生活现状，内寻
平静的心灵栖所；《音谧》借助颂钵与人声吟唱，使声
音成为触达身体内部的媒介；《一念·安然》则将中国
古典舞中的提沉呼吸转化为可被感知的动作韵律，
让参与者在“动中求静”的节奏里逐渐松开紧绷的自
我。

第二幕“观”，将目光转向“内在小孩”。作品通过
《我与“我”》呈现克制的社会化自我与自由的本真自
我之间的拉扯、对抗与拥抱；又在《境遇·WU》中以五
种色彩与身体质感塑造创伤小孩、天真小孩、被抛弃
小孩、阴影小孩与神奇小孩。它们并非简单的角色符
号，而是个体内心不同经验的具象化：愤怒、脆弱、孤
独、恐惧、好奇与创造力，都可能在某个动作瞬间被
观众认出。此幕的关键不在于“解释情绪”，而在于让
情绪获得可被观看的形体。

互动段落《融》进一步将观看转化为表达。舞者
以身体为笔，在巨幅画纸上自由涂绘；参与者也被邀
请放下技巧判断，让线条、色彩和动作成为内在经验
的出口。笔者有意不预设主题，也不强调绘画结果，
因为疗愈的重点不是画得是否完整，而是那些难以
言说的情绪能否借由色彩、笔触和身体动作被外化、
被安放。最终，画纸成为一张集体心理地图：不同痕
迹相互覆盖、碰撞、渗透，提示我们每个人都不是单
一情绪的容器，而是由多重经验共同组成的整体。

第三幕“和”，从自我觉察转向关系修复。《跟着
感觉走》《那年Michael》《武侠梦》《时光恋曲》等段落

借助流行音乐、武侠意象与时代记忆，唤起不同年龄
群体的情感共鸣。这些并非单纯怀旧，而是以文化记
忆作为入口，让参与者在熟悉旋律中重新触碰曾经
的青春、亲密关系与未完成心愿。身体的摇摆、跟唱
与微笑，都是非语言层面的情绪松动。《空椅子》是这
一幕的核心。舞台中央的一张空椅子，象征一个未完
成关系中的“他者”：可能是亲人、朋友、曾经的爱人，
也可能是另一个尚未被原谅的自己。当参与者被邀
请坐下、换位、表达，那些长期积压在身体里的情绪
便获得了一个可承载的对象。

第四幕“行”，把疗愈推向未来。现场观众登台演
唱《执着》，将“被引导”转化为“主动呈现”。当普通人
站在舞台中央唱出“我想超越这平凡的生活”，其意
义并不在于声音是否专业，而在于她重新夺回了自
我生命叙事的主权。最后《和鸣共舞》与《我的未来
式》以简单、重复、易模仿的手势舞将全场联结起来。

剧场没有旁观者

《归心·舞愈》最重要的价值，不在于它把舞蹈治
疗“搬进”剧场，而在于它重新定义了剧场中的参与
关系。传统剧场常以“第四堵墙”为边界，观众在黑暗
中观看，演员在灯光中表演；而在这部作品中，观看
只是开始，真正的核心是参与、回应与共创。

首先，作品打破了专业与业余的技术边界。呼吸
练习不需要舞蹈基础，绘画表达不要求美术能力，手
势舞可以迅速模仿，即兴互动也不设定标准答案。创
作者通过观演提示明确传递一个信号：走进剧场，你
不必成为“会跳舞的人”，你只需要允许身体以自己
的方式存在。这个设计有效降低了普通观众对舞蹈
舞台的距离感，也让“疗愈”从专业话语中走向更鲜
活的生活经验。

其次，作品打破了舞台与观众席的空间边界。观
众可以选择不同程度的参与：内向者可以闭目呼吸、
静静观看、以荧光棒回应；外向者可以登台歌唱、参
与绘画或加入共舞。这样的互动梯度尊重了个体差
异，使参与不是压力，而是一种可自主选择的靠近。
尤其是荧光棒的使用，既保护了表达的安全感，又形
成了一幅流动的“情绪地图”——— 每一次点亮，都是
一次无声的“我被触动”。

再次，作品打破了艺术与心理疗愈的功能边界。
舞蹈不再只是审美对象，心理技术也不再只是工作
坊中的方法工具。二者在剧场中彼此嵌入：动作提供
情绪的形状，音乐提供回忆的入口，绘画提供外化的
媒介，空椅子提供关系修复的象征场，而集体手势舞
则提供社会联结的仪式感。正因为如此，作品避免了

“只讲心理而缺少艺术感染力”或“只重形式而缺少
内在转化”的两种偏差，形成了具有实践意义的舞蹈
疗愈剧场样态。

向内探索向外联结

作为一次创演实践，《归心·舞愈》至少提供了三
点启示。其一，舞蹈疗愈的公共化并不意味着降低专
业性，而是要求创作者把专业方法转化为普通人能
够进入、理解并实践的体验结构。其二，沉浸式剧场
的价值不只在于空间新奇，更在于能否真正改变观
众与作品之间的关系，使观众从被动接收者变为情
绪与意义的共同生产者。其三，中国舞蹈疗愈的剧场
化探索，应当在吸收心理学与躯体理论的同时，充分
激活本土身体美学、集体记忆和社会情感经验，从而
建立具有自身文化温度的表达路径。

当然，《归心·舞愈》仍是一项阶段性探索。如何
进一步建立创演效果的评估机制，如何在不同人群
中形成更精准的参与设计，如何让舞蹈疗愈从一次
性剧场体验延伸为持续性的身心支持系统，都是未
来需要继续推进的问题。但正因为这些问题仍然敞
开，作品才不仅是一场演出，更是一条仍在延展的实
践道路。

回望整部作品，真正令人难忘的并不只是舞台
画面，而是那些被身体记住的瞬间：全场呼吸同步时
的安静，身体画笔触碰纸面的沙沙声，空椅子前迟疑
而颤抖的表达，陌生人在同一节拍中举起双手时的
笑容。这些瞬间汇聚成一种温柔而坚定的力量，说明
舞蹈疗愈并非远离现实的艺术想象，而可以成为人
们重新理解自己、安放情绪、修复联结的公共实践。

荣格说：“向外张望的人在做梦，向内探寻的人
才清醒。”而在《归心·舞愈》的创演现场，我们还看见
了另一种可能：向内探寻让人靠近真实自我，向外联
结则让人重新获得完整。愿这部作品成为观众心中
一份温暖的记忆，也为中国舞蹈疗愈的剧场化探索
留下一枚坚实而明亮的注脚。

（作者为山东省第三、第四批签约艺术评论家，
山东艺术学院教授、硕士生导师）
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6月22日，由山东艺术学院舞蹈学院主办、济南市市校融合
发展战略工程项目《舞蹈疗愈创新实训创研中心》重点打造的
全国首部沉浸式舞蹈疗愈剧场《归心·舞愈》公演，标志着舞蹈
疗愈由专业课堂走向公共剧场、由个体体验走向群体共创的
一次重要实践。

《归心·舞愈》并不以舞蹈技巧展示为核心，也不满足于讲
述一个封闭的戏剧情节。它更像是一场被剧场包裹的身心工
作坊：舞者不只是表演者，也是引导者、陪伴者和情绪场域的
建构者；观众也不再只是观看者，而是在呼吸、凝视、绘画、对
话与共舞中完成自我靠近的参与者。
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