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黄钟大吕奏强音
——— 浅谈中国画主题性创作的艺术属性及特点

□ 吴磊

对于审美标准和绘画目的，中国和西方的
早期理解大致相同。例如，我国的“画，形也”，古
希腊的“描绘出类似于原物的图像”。苏格拉底
说：“绘画是对你看到的东西的描绘。”可以看
出，在绘画史的早期，中国和西方都认为绘画
的目的是写形状物，但在随后的发展中，中西
绘画就发展出了各自的方式和风格。

西方绘画继续沿着写实主义的道路前进。
文艺复兴时期的达·芬奇坚持认为“绘画是对
自然中所有可见事物的模仿”，并坚持绘画实
践。直到19世纪之前，西方绘画基本上都是基
于客观对象的细致描绘。当然，西方绘画的写
实主义不是简单的模拟，而需要表达对象的思
想和感受，并描绘对象的美。达·芬奇的《蒙
娜丽莎》和安格尔的《里维埃夫人的肖像》就
是西方写实主义绘画的典型。从18世纪末开
始，浪漫主义运动蓬勃兴起，艺术家在作品中
开始关注个人情感，艺术不再仅仅是对自然的
机械摹写，而是创作主体的情感抒发。被誉为
“浪漫主义狮子”的法国画家德拉克洛瓦说
过，“人即使练习作画，感情的表达也应该放

在第一位。”而真正意义上的“表现”，始于
19世纪中晚期的后印象主义，它打破了传统绘
画再现客观对象的形式。后印象主义代表画家
梵高曾说过：“绘画，并非是将我们肉眼所见
的予以正确地再现，而是如何把自己意念中的
造型和颜色，按自己的需要予以再生。”到了
20世纪中期，以德·库宁和波洛克为代表的抽
象表现主义画派，则把重情感表现的绘画风格
继续向前推进，从而使得美国取代法国成为世
界艺术的中心。

而中国传统绘画从魏晋时期开始，逐渐由
“形似”变为“神似”，进一步发展为“写
意”。应该说，中国传统绘画“以形写神”与
注重表达对象思想和情感的西方写实主义绘画
之间没有太大区别。但中国画家在此基础上又
迈出了一步，他们早就认识到“形似”并不一
定能达到“神似”。为了更好地“传神”，形
状可以更加灵活和夸张。在这方面有很多论
据，所有这些论点都强调绘画应该首先追求
“神似”，而不是一味地追求“形似”。苏轼
甚至说：“论画以形似，见与儿童邻。”而现

代国画大师齐白石则得出了一个更精彩的结
论：“作画妙在似与不似之间，太似为媚俗，
不似为欺世。”“惟绝似又绝不似于物象者，
此乃真画。”可以说，“妙在似与不似之间”不仅
是中国传统绘画的审美标准，也是中国画家追
求的最高境界。为达到这一境界，中国画家的兴
趣转向了“写意”这种表现形式。吴道子、王维的
水墨山水，李公麟、梁楷的水墨人物，徐熙的
水墨花鸟都对后世产生了极其深远的影响。

从中国宫廷山水绘画、工笔花鸟画、工笔
人物及肖像画等所追求的“以形写神”“神
韵”可以看出，中国绘画中的“写意”追求客
观与主观相结合的精神性真实，它在再现宇宙
普遍规律的同时，表现了“与天地同和”的情
感。“写意”是中国绘画传统中所独具的特
征。它既是一种表现方式，也是一种艺术观
念、一种审美追求。而西方绘画中的“表现”
往往与客观物象的实际特征有很大的不同，常
常是运用变形、夸张等现代派艺术手段来抒发
主体的内在情感。在西方绘画中，认知因素大
于情感因素，画家的最高目标往往是认知真

相。达·芬奇曾说：“绘画是一门精密的科
学。”西方画家会以科学的眼光来洞悉客观物
象，并将解剖学、透视学等现代科学运用到绘
画创作之中。“再现”的绘画作品追求透视、空
间、体积和质感，极力营造一种视觉上的真实
感；“表现”的绘画作品也极尽情感的张扬宣泄，
想象、梦幻、潜意识、本能等皆可淋漓尽致地构
造出绘画艺术作品。而中国艺术和美学特别注
重提炼艺术的形式，中国绘画追求精神与心灵
的自由，在艺术情感抒发上往往缘物寄情、托物
言志，较之西方绘画中的“表现”，“写意”是中国
绘画传统的出发点和目的，“神似”则是“写
意”的目标和最高境界。二者从不同侧面反映
了中国传统绘画的艺术观和审美追求。这种艺
术观使中国画家可以摆脱时空限制，超越客观
物象，获得更大的艺术表现的自由。他可以融
汇自己的修养、学识、个性和表现技巧，最大
限度地发挥想象力，把所见、所知、所感、所
想综合成一种创作意识，从而创造出物我交融
的作品。显然，较之西方绘画以强烈个性情感
抒发为特征的“表现”，中国画的“写意”显

得更加含蓄、温和、有节制。这也与庄子美学
所追求与自然的和谐是一致的。显然，中国的
写意艺术观更能体现强烈的人文精神。

几千年来，中国绘画的写意性与中国的历
史文化思想密切相关，这决定了中国艺术必定
专注于表达艺术家的主观情感思想。而西方的
油画，它本注重写实和再现，善于塑造体积感
和空间感，绘画作品大多都是再现性的。但一
种事物产生后，人们绝不会满足于最初的样
式，油画也逐渐注重主观、注重思想和意蕴，
于是出现了油画的表现性，不仅清晰地表达了
景物的外观、形式，还传达了景物的内涵、本
质和作者的情感、思想。虽然作品都传达了画
家的思想感情，反映着画家的人生观、价值观
和艺术观，但中国画表现得却更为含蓄内敛，
油画表现得更为澎湃激昂，这与中西方的人文
背景密切相关。所以，我们能够得出结论，在
一定情况下，中国画的写意性具有一些表现性
的特征，油画的表现性也具有很强的写意性特
征，二者也都具有互通的艺术审美特性。

（本文作者系山东师范大学美术学院教师）

“写意”与“表现”——— 浅谈中西绘画的美学风格
□ 赵杰

“黄钟大吕”是音乐学中的一个专业词
汇，后来延伸成为形容某件事或某件物品高端
大气、庄严和谐的用语。出自《周礼注疏》卷
二十二“春官宗伯·大司乐”，表达的是一种庄
严、大气、严肃、正式的音乐风范。“黄钟大
吕”所表达的文学内涵则带有庄重严肃、专业
规范、正大高雅、大气和谐的含义。

如音乐一样，当代美术创作也呈现出越来
越繁荣的景象。随着全国各地主题性美术创作
工程的开展，及主题性创作展览的增多，入选
作品的主题性越来越明确，专业性越来越突
出，画面尺幅越来越巨大、夸张，画面效果的
制作越来越精美、繁琐。这种现象也在全国美
术评论界引起了各种声音。

在这些议论当中，有一个关键性的问题，
就是美术主题性创作和传统观念上的中国水墨
文人画在艺术功用和绘画技法上是否完全一
致？笔者认为，他们之间的区别，类似于“黄
钟大吕”与“山歌村笛”的区别，它们都属于
音乐范畴，艺术内涵是一致的，区别仅在于所
处的时代以及所起的社会功用和艺术功用不
同。

历史上，主题性创作作品与文人水墨画有
着各自的社会功用和受众群体。著名的带有主
题性创作倾向的作品，如张择端的《清明上河
图》、顾闳中的《韩熙载夜宴图》、阎立本的
《步辇图》、张萱的《虢国夫人游春图》、徐
悲鸿的《愚公移山图》、蒋兆和的《流民图》
等。这些作品是那些同样流传至今，同样优秀
的文人水墨画作品，如梁楷的《泼墨仙人
图》、石恪的《二祖调心图》、八大山人的
《荷花小鸟》、徐渭的《墨葡萄》、郑板桥的
《墨竹》、齐白石的《虾》等作品所无法取代
的。除去这些作品中绘画技法等纯艺术因素之
外，前者是后代研究、探寻前代历史、艺术、
文化、政治、生活等各种问题的直接实物例
证；后者则是对某画家思想和艺术追求的研究
实例。前者的创作效果中正大气、严谨细致、
制作精良；后者则意识新颖、笔墨精妙、天趣
盎然。前者如音乐中的“黄钟大吕”，是时代
情怀和主题性再现，是现实生活的真实记录；
后者则如音乐中的“山歌村笛”，是文人雅兴
和笔墨意趣，是思想的火花和灵感的闪现，是
作者有感而发的个人情怀。

中国画发展至今天，主题性创作的社会功
用和艺术功用都发生了巨大的改变，而绘画中
技法材料和作品展示方式的进一步发展，也导
致了此类创作从创作内容到创作尺寸都呈现出
强烈的当代性。

所以，在当代大型主流美展当中，中国画
主题性美术创作应该具备以下几种独立的时代
属性和艺术特点。

一、创作思路的主题性

但凡成熟的主题性美术创作，一定有其明
确的主题思想，这种主题思想绝不会是偶然的
有感而发，而属于命题作文式的滞后性创作。
也就是说，这种作品中的主题思想，是早于创
作过程而存在的。而能称之为“主题思想”
的，不会是风花雪月的触景生情，而应是在当
时社会大环境下主流思维方式所倡导的追求方
向和审美情趣。这种美术创作作品的主题，不
见得完全是礼赞式的，也会有带有批判和警示
作用的作品出现。一件主题性美术创作作品，
其创作主题是至关重要的，这种主题应该对当
代和后世产生除艺术技法和审美情趣之外的社
会功用，否则，就无法称之为主题性美术创
作。

二、创作内容的时代性

主题性美术创作，在创作内容的选择上，
还需要具有很强的“时代性”，必须和时代发
展的脉搏紧密结合，必须和时代主流思维意识
及艺术追求相契合，创作内容要符合时代发展
的需求和时代所弘扬的主旋律。这种创作必须
是“入世”的，必须具有强烈的现实主义精
神。创作内容所展示出的具体形象，必须符合
时代特征。即使是历史题材的创作，也应该尽
可能地还原历史的真实面貌。也就是说，在主
题性美术创作作品当中，创作内容除了必须具
有的艺术气息与人文气息，还应该包含强烈的
时代性和现实意义。

三、创作形式的写实性

中国画主题性创作，大都选取写实性创作
来表现画面的主题思想和内容。那些用来营造
画面气氛、表达画面思想的具体画面形象，其
创作形式也需采取写实性的手法，否则很难通
过画面形象来准确记录特定历史事件，展示真
实的自然风景，也很难准确传达作者的创作思
想与文化指向，很难让观众从作品当中直观地
体会到作者的创作意图。虽然在西方现代绘画

中，偶尔会见到以抽象与变形为主的大型主题
性创作，例如毕加索的作品《格尔尼卡》，就
是采用了大量的抽象和变形的形象，以立体主
义和超现实主义风格来创作的。但是西方绘画
与中国画的发展历程不同，所承载的文化内涵
也不一样，东西方观众所持有的审美取向也不
完全一致。所以，虽然中国画主题性创作可以
吸收西方绘画当中有益的造型手法和创作风
格，但是如果完全照搬西方绘画的创作思路和
创作形式，显然是本末倒置的。

“写实”并不等于“画照片”，“写实”也
不代表毫无思想的照搬现实生活。如何把握
“写实”的度，是影响此类大型主题性创作水
平差异的主要因素。如何合理地辨识和吸收西
方绘画中的有益元素，提升中国画的表现力与
视觉冲击力，如何在坚持中国画创作传统的基
础上合理的创新，是展示文化自信、弘扬民族
文化的重要因素之一，也是此类作品“学术
性、专业性”的重要展示节点。

四、绘画技法的学术性与专业性

所谓的“学术性”，也就是指绘画作品的
“专业性”。这两个概念的具体展示角度不完
全一样，但是其文化内涵有重叠的部分。自古
中国画家就有职业画家和文人画家的区分，文

人画家在某种意义上来说并不是专业画家，绘
画技能也并非其主要的学术能力和谋生手段，
而是其业余时间抒怀遣兴的游戏和消遣。而职
业画家则不同，他们往往是带着目的性和实用
性去进行创作，虽然这类的创作作品可能并非
画家的本意(如顾闳中的《韩熙载夜宴图》就属
于奉命体验生活，奉命创作)。作为职业画家，
需要具备学术性的专业创作能力，必须能够完
成带有任何明确要求的主题性创作。

从绘画技法角度来看，“学术性”和“专
业性”指的是作者需要具备系统、长期的专业
训练，熟练掌握本学科的基础理论知识和基础
技法能力，对本学科的前沿研究状态有一个全
面、深入、细致的了解，并能在自己的作品
中，将这种理论上的专业转化为实际画面形象
和创作作品。

五、制作过程的复杂性与精致性

中国画主题性创作，其制作过程都是复杂
而精致的，必须耗费大量的创作时间和精力，
一蹴而就的创作过程很难达到此类创作的要
求。此类创作一般从创作之初就要反复推敲、
论证创作思路和创作主题及创作内容，搜集大
量的画面内容和背景道具等具体形象，反复调
整修改创作草图。

当下中国画主题性创作作品，为达到画面
效果和传达绘画思想，在后期制作中，很多作
者会采取各种新的绘画材料和绘画技法，来展
示自己的创作意图。各种新式绘画材料和新式
创作手法，能够顺畅地使用，其本身就需要周
密设计与精心制作，甚至需要反复尝试和实
验，在不断失败中积累各种经验教训，以期最
后能够达到最初的设计意图与画面效果。画面
的精致性，往往使得此类作品具有强大的视觉
冲击力和说服力，能够在各类作品当中脱颖而
出。

六、画面尺寸的延展和视觉效果的增强

近年来，大型专业美展中的中国画入选作
品呈现出尺寸越来越大，视觉冲击力越来越强
烈的现象。这并不是说小幅中国画作品就不具
备专业性与学术性了，而是因为此类主题性的
大型专业美展，画面本身的艺术效果并非展出
效果的唯一决定性因素。这其中还涉及现代美
展展示特点等一系列问题，如展览场地的空间
大小，灯光设置，展带的布局与色调，作品悬
挂的位置与高度，展品的排列密度与分布格
局，都是影响作品展出效果不可回避的因素。
作品想要带给观众强烈的视觉冲击力和深刻的
记忆，画面尺寸的延展、画面视觉效果的增

强，都是最直接也是最有效的方法。

七、绘画技法的继承性与创新性

中国画之所以称之为中国画，一定具有特
定的文化内涵和特殊的绘画方法。有些艺术评
论偏执地认为如果不是用墨画到宣纸上的作
品，就不能称之为“中国画”。其实随着时代
的发展，中国画本身也在与时俱进，不断发展
完善。如果说没有传统的艺术形式是无源之水
的话，那么没有创新的艺术形式就不会具有持
续的生命力，就会被时代所抛弃。即使成为历
史中值得记忆的闪光片段，那也只能是一个悲
剧。

中国画的传统，是中华民族在美术历史的
发展长河中，经过不断地探索和尝试，不断地
淘汰与更新，结合本民族的文化思想和审美追
求，约定俗成、相对固定、流传至今的审美习
惯和审美取向。中国画发展了几千年，从最早
初具中国画特点的汉墓帛画到如今形式多样的
中国画创作面貌，中国画的基本定义虽然范围
宽泛，内涵指向多元，严格意义上的概念定义
并不明确，但是其所承载文化内涵和民族艺术
特色还是有基本的方向的，还是有底线和基本
规律可循的。

时代的进步和科技的发展，外来优秀艺术
思潮和审美情趣的融入，导致了艺术面貌本身
的不断优化和进一步重构。如果没有时代元素
和创新精神的融入，中国画主题性创作作品的
生命力也必定是有缺陷的，其画面的感召力和
亲和力也一定是不足的。如何定义继承的范
围，如何把握创新的尺度，是主题性创作作品
所必须考虑的实际问题。

八、“源于生活，高于生活”的艺术追求

艺术“源于生活，高于生活”的基本定
义，是所有艺术家和观众的共识。

中国画主题性创作中，从内容到形式都必
须是源于生活的，必须能够和广大人民群众产
生共鸣，要符合观众所了解的历史发展与现实
生活。而只有那些来源于人民群众的素材，扎
根于中华文化的主题，表现人民群众所熟悉内
容，致力于人民群众所接受的审美规范的作
品，才是真正做到“源于生活，高于生活”的
艺术作品。而那些追求让大多数人看不懂的作
品，很难达到主题性创作的基本要求，也很难被
广大观众和大部分业内人士所接受。好的主题性
创作作品，一定是大多数人能够看得懂，一定是

“源于生活，高于生活”的艺术作品。

九、作者综合素养的专业化和体系化

中国画主题性创作的作者，必须有一个专
业化、体系化的训练过程，必须具备足够的相
关专业和理论知识。这类作者大都是职业画
家，或是学院毕业的专业美术工作者。能够熟
练地掌握并创作这类作品的画家，其成熟过程
也并非一日之功，必须经过前期大量专业化、
体系化的基础绘画能力训练，以及大量的创作
实践才有可能达到创作要求。

十、作品的艺术性和流行性

说到底，中国画主题性创作毕竟属于专业
范畴，其评判标准最终也是艺术化、体系化、
综合化的。此类作品的评判标准，除却前面讲
的那些因素外，最直观的还是画面本身的艺术
性。而过于专业的艺术元素在一个画面中集中
出现，往往会让非专业观众难以理解，这也是艺
术性的局限。而容易被大多数非专业观众所能接
受的当下流行元素和审美取向，却又往往流于肤
浅和表面，其艺术性的高度和文化内涵的深刻会
大大降低。只有合理把握专业艺术元素和当下流
行元素在一个画面中的均衡比例，做到“艺术性”
与“流行性”的合理配比，使作品雅俗共赏，才是
中国画主题性创作的重要艺术表征之一。

笔者在山东师范大学美术学院任教多年，
在教学和创作过程中体会到，用主题性创作的
标准来界定所有中国画，以及其他的创作形式
和审美标准，本身就是对中国画创作形式内涵
范式的误解和误读。中国画主题性创作并不是
中国画唯一的或是最好的专业创作形式，它也
不可能囊括中国画所有的创作形式和艺术标
准，但是从其社会功用和实际绘画效果来看，
尤其是它能够很好地与当下社会宣传的主流方
向相契合，能够最大限度地展示和表达专业能
力及当下中国画的具体形象。当下所有的大型
专业美术展览都具有庄重严肃、专业规范、正
大高雅、大气和谐的特点，决定了它对参展作
品的要求必定是“黄钟大吕”级别的作品，而
中国画主题性美术创作这一艺术形式，恰恰契
合了这种大型专业美展的要求。中国画艺术创
作形式多种多样，“黄钟大吕”与“山歌村
笛”是同一棵艺术之树上开出的两朵花，它们
都会在各自的领域中继续灿烂辉煌。
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