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第一章

色彩的发展历程

本章
导读

（1）了解绘画色彩的发展历程。

（2）掌握中西方绘画史不同阶段对色彩的研究与应用。

（3）掌握色彩在设计运用中的表现和作用。

因为有了色彩，大千世界才显得格外丰富和美丽；因为有了色彩，

使人们可以从艺术中感受到色彩的神奇功能；因为有了色彩，人们在

日常生活中感受到色彩那无穷的魅力。色彩的魅力促使人类从很早就

开始研究和利用色彩，在人类发展历史早期色彩主要被应用于绘画和

装饰等审美为主的领域，随着艺术的发展和对光色的研究，色彩在绘画

和设计中的地位越来越重要。本章将从色彩与绘画、色彩与设计的关

系入手介绍色彩的发展历程，使读者从一个宏观的角度了解色彩与绘

画、设计的关系。

古老的壁画色彩

色彩绘画的产生与应用，最早可以追溯到原始社会。原始人在山

洞的穴壁上用木炭画出简略的动物图形，或刻画一些生活、狩猎的场

景。例如，在西班牙的阿尔塔米拉山洞里发现了约 15000 年以前的野

牛、长毛象等图画。

阿尔塔米拉洞穴遗址位于西班牙北部桑坦德西面约 30 千米的地

方。1879 年，一个名叫索特乌拉的工程师到这里收集化石，他在工作

引导
案例
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背景
资料

时把 4 岁的女儿玛丽娅带在身边。据说玛丽娅因对父亲的工作不感兴趣而独自

爬进了一个小洞口，因为洞内黑暗，她点亮了一支蜡烛。这时候，她突然看见一头

公牛，眼睛直瞪瞪地望着她，顿时吓得大哭起来。于是，闻名世界的阿尔塔米拉洞

穴壁画就这样被发现了。

阿尔塔米拉洞穴中的壁画绘制在洞穴的顶部，壁画 12 米多长，6 米多宽，上

面绘有各种动物的形象，整个画面线条活泼、色彩鲜艳单纯，仅仅使用了土红色、

土黄色、黑褐色，而且布局合理、疏密有致。所画的动物有奔跑的、有长嘶怒吼的、

有受了伤半躺着的，这些动物形象逼真得呼之欲出。原始人用色彩和线条画出很

生动的动物造型，反映出原始人所采用的是非客观的平面化色彩装饰手法。阿尔

塔米拉山洞壁画如图 1-1 和图 1-2 所示。

第一节 色彩与绘画

在人类文明发展史中绘画是浓墨重彩的一笔，从文字出现之前，人们已经通

过图画的方式表达生活和思想，而色彩是绘画的重要艺术语言，也是一种重要的

表现手段和必要的条件之一。在绘画中色彩起着独特的作用，无论是壁画还是纸

本形式的绘画都离不开色彩，它可以起到标记、增强作品艺术效果的作用。整个

绘画发展的历史也是运用色彩的历史，色彩作为造型艺术的绘画语言，从最初

依附于一定的形，到后来不仅与形结合，更可以突破形而成为独立的绘画语言

存在。

一、西方绘画中的色彩

西方绘画的色彩相对于东方绘画来说有其独特的艺术风格，在以油作为绘画媒介的基

础上，一代一代的艺术家不断地推陈出新，发展出多种的绘画风格与色彩表现形式，纵观西

图1-1 阿尔塔米拉山洞壁画 1  图1-2 阿尔塔米拉山洞壁画 2
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方绘画中色彩观念的变迁，可以把绘画中色彩的认识和应用分为直觉表现色彩、再现模仿

色彩和个性表现色彩 3 个阶段。

（一）色彩直觉的表现阶段

从距今一万年前的欧洲原始壁画来看，原始人类已经懂得使用简单的颜色进行绘画活

动。西班牙阿尔塔米拉洞穴壁画和法国拉斯科洞穴壁画是已发现的人类早期的绘画，这些

原始绘画所描画的形象以动物为主，形态生动，绘画技法简练，并已懂得使用红、赭石、黑等

多种颜色，充分显示了原始绘画的粗犷和古拙。

1．色彩直觉表现的起源

在古埃及时期，中东的民族已经形成了一个多彩的绘画体系，西方后来的色彩象征手

法主要源于古埃及。那些巨大的金字塔、神庙和墓室壁画显现出西方古代艺术宏伟辉煌的

程度。在黑、白、黄、绿、蓝这些原始单纯的色彩之外，古埃及的墓室壁画中显示出古代人精

心运用青色、褐色和灰色的能力。

古埃及人认为白色是神圣太阳神的理想颜色，黑色则象征着冥府之色，这种观念一直

延续到古希腊时期，欧洲人的宗教一直保持着以白色为主的单纯颜色，后来，起源于近东的

基督教给欧洲带去以红色为主的多彩世界，渐渐形成了基督教中按照色彩来安排等级制度

的象征性色彩表现手法。

2．色彩直觉表现的形式特征

色彩直觉表现主要是利用色彩的象征性来进行表达，色彩象征是古代西方各民族运用

色彩的最主要方式。

（1）古代的绘画色彩

古埃及人以绿色象征生命的轮回，崇尚绿色的传统一直流传至今，还有象征神圣天界

的蓝色，也和绿色一样，成为埃及人敬畏的色彩。

古代希腊是西方文明的发源地，在这片气候宜人的家园上岛屿星罗棋布。这里虽然盛

产橄榄、葡萄、大麦，但是大部分土地上却是光秃的石头。自然环境的色彩构成了当地人独

特的色彩喜好，古希腊艺术大多以白色、红色和蓝色构成简单朴素的色彩。

古罗马时期的绘画色彩仍然是以象征性为主的，但当时的艺术家开始不满足于色彩的

符号性表达，逐渐出现了关注事物的固有色的趋势。庞贝古城里发掘出来的壁画是古罗马

绘画对古希腊时代的一次伟大的超越。画面内容的宗教氛围有可能仍有符号意味，但人和

物的表现已经具有写实的趋向。人物有了各种朝向画面的角度，肢体动作也呈现多样化；

五官细节被描绘得很清晰，能看到人物的表情；复杂的重叠关系被很恰当地表现出来；更

重要的是，可以看到开始用光来塑造空间的尝试。

在西方艺术中，古希腊人喜欢用色彩斑斓的装饰图案，罗马人擅长用镶嵌来表现强

烈的色彩对比效果。在古罗马式建筑和早期哥特式建筑内的玻璃彩画中，可以看到当

时的艺术家们在壁画的图案中，以象征性的手法表现色彩，追求一种简单而明朗的视觉

效果。
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案例
1-1

古埃及壁画的起源与色彩应用

案例说明：埃及人的宗教观相信人死后灵魂只是暂时地离开躯体漂泊于

宇宙间 , 如果再次回归肉体后人就可以复活。因此埃及人就把尸体制成木乃

伊保存下来 , 并十分重视棺材的制作和陵墓建造 , 以祈求亡者能在世间再次

复活。

这就是举世闻名的埃及金字塔和木乃伊的由来，由于担心尸体腐烂之后就

不能复活 , 他们就想到用石头雕刻国王、王妃的肖像，以便其形象永久地保存下

来。死去的国王在阴间仍然还是帝王 , 仍然需要享受在人间时的一切欢乐 , 所以

当时的工匠们把人间的各种事物都画在墓壁上。这样就产生并且发展了埃及的

雕刻和绘画艺术。

案例点评：古埃及绘画在色彩应用上有着固定的程式：男子皮肤为褐色，

女子为浅褐或淡黄。人物的头发为蓝黑，眼圈为黑色。古埃及壁画还有一个重要

的特征就是正面定律，比如当人物的头部呈现侧面的角度时，眼睛却画成完全正

面的形状；或者人体的上半身画成侧面的，而从腹部向下的两腿却画成正面的，

这在透视学上是不合理的，但是古埃及画家处理空间的方法类似于现在的儿童

画，所有的东西都必须从它的最有特色的角度表现出来，正是这些独特的表现手

法形成了埃及绘画优雅神秘的艺术特色，如图 1-3 和图 1-4 所示。

 

罗马庞贝古城壁画《摘花的仙女》

罗马庞贝古城的壁画《摘花的仙女》是反映古罗马时期高超艺术水准的代

表作品。该作品造型准确，形态生动，让人仿佛感受到了春天的气息。画面主要

采用固有色平涂和明暗结合的手法，生动地表现出了色彩的微妙变化。蓝色背景

与人物的肤色形成了鲜明的对比，使得画面具有装饰效果。

在这幅作品中值得注意的地方是，当时的艺术家已经开始使用明暗结合的手

图1-3    古埃及壁画 1 图1-4    古埃及壁画 2

拓展
知识
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图1-5  《摘花的仙女》

案例
1-2

法表现色彩的变化。背景的深色和女子衣裳的明亮形成了四

周收缩、中间膨胀的视觉效果，尽管在这幅画中没有线性的透

视和光的运用，色彩自身的膨胀与收缩感就已经塑造出了空间

的感受，如图 1-5 所示。

（2）中世纪的绘画色彩

欧洲中世纪时的基督教神学观念对人和现实生活采取绝对否

定的态度，为基督教服务是欧洲中世纪艺术的重要特征。又由于

基督教教堂是欧洲中世纪人民生活的中心，因而教堂建筑是这个

时期艺术发展的重要载体，雕塑、绘画、工艺美术大多隶属于教堂

建筑，是建筑的附属品。这时流行的绘画，主要是壁画、镶嵌画和

彩色玻璃窗画。

中世界的艺术风格是非写实的，重在表现，不注重真实的空间

描绘，不注重真实的色彩关系，强调色彩的象征性，喜欢运用寓意象征的手法。画家在色彩

运用上有着固定的象征性模式，着力体现宗教意志与宗教精神。

　　
镶嵌画《皇后西奥多拉及其侍从》

案例说明：镶嵌画《皇后西奥多拉及其侍从》现收藏于圣维达尔教堂。这

幅画描绘了拜占庭帝国皇后西奥多拉与宫廷女官及侍卫向基督献祭的场面。画

面中人物虽然众多，但排列组合疏密有致，主次分明。画面中对环境的描绘也非

常详尽，建筑、喷泉、帘幔等装饰物为作品增添了生活的气息，如图 1-6 所示。

图1-6  《皇后西奥多拉及其侍从》（意大利）

案例点评：该画的色彩搭配与装饰特色具有典型的拜占庭风格。拜占庭镶

嵌画的设色不以模仿自然为目的，而根据宗教题材与人物阶级身份的不同而有

一定的用色规范。这幅作品主要使用了红色、绿色、蓝色、黄色等强烈的对比色，

色彩单纯有力，材质上采用了大量的金箔和半透明的马赛克，这两种材质结合色

彩营造出一种光彩华美、超凡入圣的视觉与心理意象。
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拓展
知识

这幅作品的创作者运用大量的金色作为背景，甚至在半透明的彩色马赛克

之下先贴一层金箔以获取金光灿烂的华丽效果，同时金色调也有助于强化画面

超凡入圣的非自然气息，从而创造一个匪夷所思的崇高圣洁的灵性世界。画面中

宫女们的衣饰色彩异常华美艳丽，大块的白色、灰紫色、黄褐色、绛红色、蔚蓝色、

翠绿色与闪闪发光的金色交相辉映、相得益彰。

     资料来源：http://q.sohu.com/forum/10/topic/3336814

古希腊的陶器瓶画

古希腊的绘画大多数是以人为主题，热情坦率地表

露人类丰富的感情，人类纯朴的天性和对美的渴求，因而

能强烈地打动人心，引起共鸣。

由于年代久远，古希腊时期存留的绘画较为罕见，今

天人们只能从形状各异、用途不同的陶器上欣赏到那个

年代的绘画艺术。陶器上的绘画被称为瓶画，有“黑绘”

和“红绘”两种形式。“黑绘”以红色为底，绘以黑色的

形象；“红绘”则相反，黑底红色图像。

瓶画的构图顺应着陶器的形制、起伏，非常巧妙地用

简练的线条和写实的手法，描绘出栩栩如生的人物，其优美自如的风格令人惊叹

不已，如图 1-7 所示。

大多数的古希腊瓶画都没有留下画家的姓名，但其中也有一些画家的姓名

被刻在瓶体上被留传下来，比如黑绘名家埃克塞基亚斯（活跃于公元前 6 世纪下

半叶），普斯亚克斯（活跃于公元前 6 世纪下半叶）；红绘名家欧弗罗尼奥斯（活

跃于约公元前 520 年至公元前 500 年）等，这是在绘画历史中首次出现的签署创

作者个人的姓名。

（二）再现色彩表现阶段

色彩模仿是人类的原始本能之一，自古希腊哲学家亚里士多德提出“模仿说”之后，

模仿现实成为西方艺术的主要表现形式。那些色彩感觉敏锐的艺术家之所以具有源源不

断的色彩创造力，大多来源于他们童年时代就具备的超强的色彩模仿力。

色彩的模仿力最重要的表现形式是绘画，从中世纪以后的文艺复兴到 19 世纪的印象

主义，画家们始终不懈地在绘画中模仿自然，再现自然。

1．美术起源与“模仿说”

人们对人类历史早期和艺术方面的资料所知甚少，尽管如此，历史上的许多学者还是

在这一领域进行了不懈的探索和努力，从不同的角度提出了各种关于艺术起源的学说。这

些学说从不同的角度揭示了人类艺术发生的某些条件和根据，对学习艺术和进行艺术教育

有着重要的价值。

图1-7 古希腊红绘瓶画
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拓展
知识

“模仿说”是一种关于艺术起源问题的古老的理论，始于古希腊哲学家。这种学说认

为：模仿是人类固有的天性和本能，艺术起源于人类对自然的模仿。在古希腊哲学家看来，

所有艺术都是模仿的产物，造型艺术尤其如此。

亚里士多德认为：“艺术模仿的对象是实实在在的现实世界，艺术不仅反映事物的外

观形态，而且能反映事物的内在规律和本质，艺术创作靠模仿能力，而模仿能力是人从孩提

时就有的天性和本能。”继古希腊哲学家之后，文艺复兴时期的达 · 芬奇、法国启蒙思想家

狄德罗、俄国作家车尔尼雪夫斯基等人都不同程度地继承和发展了这一学说，这种理论直

到 19 世纪末仍然具有极大的影响。

2．文艺复兴时期的写实色彩

公元 13 世纪初至 14 世纪中期，西方色彩由宗教精神的集体性转向艺术家个体对现实

色彩的真实再现。在文艺复兴前期，乔托等伟大画家以创造性的绘画色彩生动性表现出他

们与过去时代的绘画观念的告别。从文艺复兴巨匠乔托开始，绘画进入了再现性色彩的新

境界。文艺复兴前后大批欧洲画家对色彩有了新认识，一改过去沉闷、单调的宗教的制约，

转而在现实生活中寻找鲜活的人物。

（1）文艺复兴前期

文艺复兴前期，扬 · 凡 · 爱克以革命性的发现创造出油画绘画材料，使绘画色彩能够更

充分地得以展现。油画绘画材料为他们在画面上实现色彩的丰富效果创造充分的表现力，

画家用透明度高的颜色罩在另一层作为基础的底色上，光线通过透明层透射到底层的颜料

上又反射到表层，形成微妙的色彩变化。画家通过色彩的多次罩染，透明层经过某些特殊

的色光反射呈现的色彩神秘性是直接画法所不易实现的。在乔托、扬 · 凡 · 爱克、马萨乔等

先驱的带动下，艺术家表现出更自觉的色彩个性。

波提切利与《春》

桑德罗 · 波提切利是 15 世纪佛罗伦萨最著名的艺术家。他喜爱以古典神话

为题材进行创作。波提切利的艺术成就集中体现在秀逸的风格、明丽灿烂的色

彩、流畅轻灵的线条，以及细润而恬淡的诗意风格，这种风格影响了数代艺术家，

至今仍散发着迷人的光辉。《春》（图 1-8）和《维纳斯的诞生》是最能体现他

绘画风格的代表性作品。

《春》现藏于佛罗伦萨乌菲兹博物馆，这幅作品中有三组人物，画面右上方

是风神，他拥抱着春神，春神又拥着花神，被鲜花装点的花神向大地撒着鲜花；画

面中间立着女神维纳斯，在她头顶处飞翔着手执爱情之箭的小爱神丘比特；维纳

斯的右手边是三美神手拉手翩翩起舞，画面的左方是主神宙斯的特使墨丘利，他

有一双飞毛腿，手里拿着和平之杖，他的手势所到，即刻驱散冬天的阴霾，春天降

临大地，百花齐放，万木争荣。波提切利在这幅画里，构图上采用了平面的装饰手

法，将众多的人物安排在了适当的位置上。画面上一共九人，从左至右一横列排
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小贴士

图1-8 波提切利《春》

开，没有重叠、穿插，并且根据他们在画中的不同作用，安排了恰当的动作。画面

像一幕正在上演的舞台剧，布景则是一片带金色的暗褐的小树林。

《春》的绘画技法采用的传统的蛋清画法，并不是当时的常见的油画媒介。

由于蛋清这种媒介在风干后会使颜色形成坚硬的一层，透明的颜色会显得格外

高雅与温润，犹如天鹅绒一般的质感，再配上波提切利的这种优美平面的画风，

更突显出作品优雅华丽的装饰效果。

（2）文艺复兴“艺术三杰”

16 世纪意大利文艺复兴时期绘画艺术臻于成熟，其代表画家被誉为“艺术三杰”，他

们分别是：列奥纳多 · 达 · 芬奇、米开朗基罗和拉斐尔。

达 · 芬奇是学者型的艺术家，《最后的晚餐》是世界最著名的宗教画，《蒙娜丽莎》

则为世界上最著名、最伟大的肖像画，这两件誉满全球的作品使达 · 芬奇的名字永垂青史。

达 · 芬奇独创的艺术语言是运用明暗法创造平面形象的立体感。

《蒙娜丽莎》的神秘微笑

《蒙娜丽莎》是文艺复兴意大利画家列奥纳多 · 达 · 芬奇最为著名的作品之

一，现收藏于法国卢浮宫美术馆。蒙娜丽莎是当时佛罗伦萨富商的妻子。据说，

达 · 芬奇为了使蒙娜丽莎呈现出最优美的形象，特地找了一支乐队为做模特的蒙

娜丽莎伴奏，所以我们今天才能看到如此迷人的微笑。

达 · 芬奇自 1503 年开始着手这幅作品，四年之后完成了不朽的画作《蒙娜

丽莎》。画中的蒙娜丽莎坐在安乐椅上，双手交叠放在胸前，姿态安逸优雅。在蒙

娜丽莎脸上，微暗的阴影时隐时现，为她的双眼与唇部披上了一层面纱，而人的

笑容主要表现在眼角和嘴角上。达 · 芬奇却偏把这些部位画得若隐若现，没有明

确界限。因此才会有这令人捉摸不定的“神秘的微笑”。
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在构图上，达 · 芬奇改变了以往画肖像

画时采用侧面半身或截至胸部的习惯。代之

以正面的胸像构图，透视点略微上升，使构图

呈现金字塔形，蒙娜丽莎就显得更加端庄、稳

重。画面中的每一处细节都表现出精彩绝伦

的技巧，衣服的微小褶皱，黑色蕾丝花边，飘

逸的发丝都刻画得细致入微。

在背景处理上，达 · 芬奇用左右两边隐

约可见的圆柱和石栏，把近景和远景区分开

来。他还使用空气透视法将远景推向无限

深远之处。那些古老的岩石，天蓝色的钟乳

般的山峰，还有在岩石中间蜿蜒流淌着的河

流，这一切仿佛笼罩在模糊的薄雾里，然后

消失在无限深远的青色云海中。这个背景把

蒙娜丽莎的形体从观看者的位置拉向遥远

的地方。

《蒙娜丽莎》代表了达 · 芬奇的最高艺

术成就。它融美术、光学、对传统绘画技巧的创新于一身，洋溢了文艺复兴时期对

新事物的追求和探索，因而被世代传颂，如图 1-9 所示。

米开朗基罗是意大利文艺复兴时期伟大的画家、雕塑家和建筑师，《摩西》、《被缚

的奴隶》和《垂死的奴隶》等均为文艺复兴时期雕塑艺术最高峰的代表作。他制作了

著名的《大卫》（雕塑）和《圣家族》（壁画），又为教皇在梵蒂冈的西斯廷教堂画壁画，

用了 4 年时间仅凭一个人在 500 多平方米的天顶上画了 343 个人物。

拉斐尔是一位意大利文艺复兴的著名画家、建筑师。他的作品具有优雅、秀美的风格。

他善于把“神”画成具有“人”的形象，他画的圣母就是生活中神态优美、心地善良的普

通母亲的形象。他的代表作是壁画《西斯廷圣母》。这幅作品体现了拉斐尔独特的画风和

人文主义思想。

（3）西方油画之父——提香

提香是文艺复兴晚期威尼斯画派的著名画家，也是第一个特别注重油画色彩表现力的

画家，他在暗底子上作画，并常用明度接近、色相略有差异的明亮色彩构成富丽堂皇的金黄

色调。在他的油画中喜欢用透明颜料进行多次覆叠，加上忽厚忽薄的笔法，使得色彩与形

体有机融合，造就出特殊的质感效果。

提香对色彩的性能及其相互关系有着深刻的认识和理解，他用色大胆，色调极其丰富、

明快、微妙、准确。他的笔触热情奔放，流畅自如，不拘陈规。画面响亮而又和谐，洋溢着生

命的活力和雄浑、华贵之美，他被称为“西方油画之父”。《圣爱与俗爱》、《花神》、《达那

厄接纳黄金雨》、《抹大拉》等均为他的留世佳作，如图 1-10 和图 1-11 所示。

图1-9 达·芬奇《蒙娜丽莎》
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图1-10 提香《圣爱与俗爱》 图1-11 提香《花神》（油画）

《花神》

花神原为希腊神话中的女神芙罗拉。意大利人把每年的 4 月 28 日至 5 月 3 日

定为花神节，在节日期间集会时有花神出现，往往是手持鲜花的年轻貌美的女子

装扮。历来花神都是画家们偏爱的主题，画家喜爱借用神话中的女神来表现自己

的审美理想，传达美丽、青春与爱情的永恒主题。

提香的这幅《花神》是一幅肖像性很强的主题性绘画，画中手持花束的女

子据说是提香的情人，画家借神话之名，表达自己对情人的爱慕之情。画家以半

身肖像构图，画中人转身俯视，目光专注、神态凝思。衣服自然滑落，健壮的身体

透露出青春的活力。

提香是一位伟大的色彩大师。在《花神》这幅作品中艺术家用笔轻松而精准，

色彩既典雅又浑厚，在简洁的大色块中又富有美妙的变化，恰似一首优美和谐的

乐曲。这幅作品体现了威尼斯画派重要艺术家提香在处理色彩时的精湛技术，如

图 1-11 所示。

3．绘画技法

这一时期古典绘画是以素描为主的绘画形式，注重明暗的处理，色彩是以固有色为主

的色相明度的微妙变化。

（1）明暗转移法

意大利文艺复兴时期，出现了一批卓越的艺术大师，他们结合科学研究成果，把解剖

学、透视学和光学的原理应用于绘画之中。许多画家敢于冲破中世纪宗教神学的束缚，用

世俗的思想感情和写实的技巧来描绘人物，并且开始以自然景色为背景，代替中世纪长期

以金色或蓝色作背景的旧习。
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