
第 1 章

绘画概述

绘画在技术层面上，是一种在表面作为支撑物上施加

线条和颜色的行为。这些表面可以是纸张、油画布、木材、

玻璃、漆器或混凝土等，而上色的工具则多种多样，包括

画笔、刀、海绵，甚至油漆喷雾器、牙刷、手指等。
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绘 画 的 发 展 历 史

一般认为，从中国和古埃及等东方文明古国发展起来的东方绘画，与从古希腊、

古罗马演变而来的以欧洲为中心的西方绘画，构成了世界上的两大主要绘画体系。

这两大体系在历史长河中相互影响，各自对人类文明作出了独特且重要的贡献。

东方绘画
东方绘画的杰出代表是中国绘画。早期的中国绘画多绘制于丝绸之上，称为帛画。

直到公元前 1 世纪纸张的发明，丝绸才逐渐被更为经济实用的纸质材料所取代。进入

东晋时期，绘画与书法成为朝廷极为重视的艺术形式，且多数作品由贵族及学者创作。

当时的绘画工具主要是用动物毛发制成的毛笔，以及由松烟或动物胶制成的墨水。

在中国历史上，著名书法家的作品同样受到高度尊崇，它们常被挂于墙壁之上，

与画作并列展示。此外，早期的中国绘画与宗教信仰紧密相连，互为表里。

六朝时期，人们开始欣赏绘画本身的美，并撰写有关绘画的著作。他们在表达儒

家思想的同时，也追求画像的美感，赋予画像以仙气。例如，东晋画家顾恺之的绝世

遗作《女史箴图》和《洛神赋图》，秀骨清像，仿佛人物临风登仙，不食人间烟火。

隋唐五代时期，宫廷人物画成为主流。从画家周昉的作品中可以看出，其主题

多围绕皇家人物，如皇帝、仕女等。无论是《调琴啜茗图》还是《簪花仕女图》，

都弥漫着华美堂皇之气。在南唐年间，人物画优美的写实手法发展至巅峰。然而，

需更正的是，被誉为“画圣”的应为吴道子，他虽非南唐人，但其艺术成就对中国

画影响深远。吴道子利用被称为“兰叶描”的线条手法来表现事物，革新了当时盛

行的绘画风格。自唐朝起，山水画的数量开始增加，并分化为李思训的“青绿山水”

与王维的“水墨山水”两派，各自繁荣发展。

到了宋朝，对地貌的描绘开始展现出一种朦胧之美。画家们以模糊的轮廓描绘

远处景物，而山的外形则隐没于浓雾之中。绘画的重点转向表现道教中天人合一的

思想。此间著名的画家包括《清明上河图》的作者张择端及以山水画著称的夏圭等。

除了追求立体表现手法的画家外，另一些画家则有着不同的绘画目的。宋元以

来，文人阶层崛起，北宋苏轼提出将书法融入绘画之中，以苏轼、米芾为代表的大

家引领了文人画的风尚，逐步确立了中国画崇尚平淡冲和的审美取向。自此，许多

画家将绘画的重点转向表现物体的内在精神而非外在形态，更加关注笔墨自身的变

化与运用。如米芾之子、南宋大画家米友仁，发展了米芾的技法，自成一家。其传

世名作《云山墨戏图》，并非简单描绘山川树木之形，妙在其局部细节、水墨横点、

连点成片的独特韵味，虽看似随意挥洒，却不失天真烂漫。

元初，以赵孟頫、高克恭等为代表的士大夫画家，提倡复古，回归唐代和北宋

的绘画传统，并主张将书法融入绘画之中，从而创造出重气韵、轻格律、注重主观
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抒情的元画风格。元画多描绘隐逸山水，表达消极避世思想，以及象征清高坚贞人

格精神的梅、兰、竹、菊、松、石等题材。自此，中国绘画中文人山水画的典型风

格得以确立。宋人作画多选绢为材，而元人则偏爱用纸，并采用较干的笔法。除皴

法外，“擦”的技法也被广泛运用，通过侧锋或干笔摩擦增加画面层次感和质感，

这种技法在书法中亦常见，使得绘画与

书法艺术在表现形式上更加接近。此外，

元画的构图常留出一角以供题诗，将诗、

书、画三者融为一体，这一特色至今仍

保留在中国画中。

明朝初期，崇尚宋朝画风的画家在

宫廷与民间均相当普遍。明朝中期经济

繁荣，苏州孕育了“吴门画派”，其中

以沈周、文徵明、唐寅（即唐伯虎）、

仇英四家最为著名。他们的作品多以展

现江南文人优雅闲适的生活为主题。明

朝晚期，随着人们思想的开放与活跃，

受过教育的文人士大夫在绘画上追求个

性表达，将绘画视为乐趣，并用以寄托

自己的情感与思想。

沈周自画像便是这一时期的佳作 
之一。 沈周自画像

到了清朝早期，奉行个人主义风格的画家开始涌现，他们摒弃传统绘画方法，

追求更为自由的创作方式。17 世纪至 18 世纪前期，扬州及上海等大型商业城市因

商人资助画家不断创新，逐渐成为艺术中心。18 世纪后期及 19 世纪，中国画家接

触到更多西方绘画元素，部分画家完全转向西方画，而另一部分则努力融合中西绘

画之长。自 20 世纪初新文化运动兴起，中国画家开始积极尝试西方画法，油画也在

此时期被正式引入中国。

除中国绘画外，日本绘画同样是东方绘画不可或缺的一部分。日本绘画起源于

原始社会，在古坟时代的壁画中得以发展。飞鸟时代，中日之间的绘画交流频繁，

中国画家向日本传播了先进的绘画理念。奈良时代起，受唐朝绘画影响，日本产生

了唐绘。平安中期以后，出现了日本画的第一阶段——大和绘，它采用唐绘的材料，

开始确立具有日本本土特色的画法和风格，并衍生出绘卷物、绘草纸等艺术门类。

镰仓至室町时代，南宋水墨画传入日本，雪舟等画家将其发展为具有民族特色

的汉画。安土桃山时代，狩野派画家吸收了大和绘与汉画的优点，创造出金碧辉煌

的障屏画，标志着日本画进入第二阶段。
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江户时代，受中国明清水墨画影响

的日本文人画家如池大雅、与谢芜村等，

丰富了日本画的表现形式和内容；俵屋

宗达、尾形光琳则将装饰画推向新高度，

使日本画与工艺更加紧密地结合；以铃

木春信、喜多川歌麿、葛饰北斋、安藤

广重为代表的浮世绘画家，通过描绘丰

富多变的现实生活，创作出浮世绘这一

独特艺术形式，并对后来的印象主义和

后印象主义产生了深远影响。此外，京

都的圆山四条派在坚持传统的同时，也

吸收了西方绘画技法。日本文人画、宗

达光琳派、浮世绘、圆山四条派共同构

成了日本画的第三阶段，此时，西方绘

画的透视法、明暗法已被日本画家广泛

采纳。
葛饰北斋自画像

西方绘画
西方最早的美术作品诞生于旧石器时代晚期，距今约 3 万至 1 万年之间。其中，

最具代表性的原始绘画作品被发现于法国南部和西班牙北部地区的数十处洞窟中，

最为人所知的是法国的拉斯科洞窟壁画和西班牙的阿尔塔米拉洞窟壁画。这些壁画

所描绘的形象均为动物，手法写实，形象栩栩如生。

中世纪（约 5 世纪后期至 15 世纪中期）是古典文明结束与文艺复兴之间的过渡

时期。许多人认为中世纪艺术风格怪诞、令人困惑，甚至被贬斥为丑恶；然而，也

有人认为这一时期的艺术丰富多彩，反映了东方文化、希腊文化、罗马文化以及蛮

族文化的融合。由于中世纪基督教占据主导地位，绘画艺术也主要为宗教服务。这

一时期的绘画大致可分为五个阶段：一，早期基督教绘画（2—5 世纪）；二，拜占

庭绘画（主要活跃于 5—15 世纪，但并非仅限于这一时期）；三，蛮族及加洛林文

艺复兴；四，罗马式（10—12 世纪）；五，哥特式（12—15 世纪）。

14 世纪中叶，欧洲迎来了文艺复兴的曙光。意大利成为文艺复兴的中心，14—
15 世纪早期的画家如乔托、马萨乔等，将人文主义思想与对自然的逼真描绘相结合，

尽管作品仍带有一定的呆板僵硬之感，却已展现出与中世纪截然不同的现实主义风

格。到了 15 世纪末至 16 世纪中叶，画家们在追求真实与优雅方面达到了新的高度，

诞生了“文艺复兴三杰”——达·芬奇、米开朗基罗、拉斐尔。同时，威尼斯画派

的提香、乔尔乔内等画家则注重光与影的表现，追求享乐主义的情调，对后世的绘
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画风格产生了深远的影响。

米开朗基罗肖像

16 世纪 20 年代至 90 年代，手法主

义画家不再过分关注作品内容的表达，

而是对形式因素倾注了极大的热情，热

衷于展现扭曲的体态、奇特的透视和绚

丽的色彩，这反映了与文艺复兴时期古

典审美风格截然不同的艺术理念。此外，

尼德兰、德国、法国的文艺复兴绘画也

成功地将意大利风格与本土传统技法相

融合，创造出了独具特色的绘画风格。

17 世纪的西方绘画再次开创了一个

充满活力的新纪元。这一时期以意大利、

荷兰、西班牙和法国为代表，绘画作品

大致可分为三大类型：一是巴洛克风格，

以其强烈的动势、戏剧性、光影对比及

空间幻觉为特点；二是古典主义和学院

派，强调理性、形式和类型的表现，但在一定程度上忽视了艺术家的个性、感性与情 
趣；三是写实主义，拒绝遵循古典艺术的规范及“理想美”的标准，也不对自然进

行美化处理，而是致力于忠实地描绘自然。

18 世纪的西方绘画中，洛可可风格曾兴盛一时。这是源自法国，并迅速遍及欧

洲的一种艺术形式或艺术风格，其盛行于路易十五的统治时期，因此又被称为“路

易十五式”。洛可可风格的特点在于其华丽、纤巧，追求雅致、珍奇、轻艳及细腻

的感官愉悦。洛可可绘画多以上流社会男女的享乐生活为题材，画面中常描绘全裸

或半裸的妇女以及精美华丽的装饰，同时配以秀美的自然景色或精致的人文景观。

随着 1789 年法国资产阶级大革命的爆发，进步的美术家们重新唤起了古希腊、

古罗马的英雄主义精神，并引领了一场新古典主义艺术运动。此后，随着新古典主

义的逐渐衰落，浪漫主义悄然兴起。法国画家西奥多·席里柯的《梅杜萨之筏》被

视为浪漫主义绘画的奠基之作，而该运动的主力军则是德拉克罗瓦，他的作品色彩

强烈，笔触奔放，充满了激情。

19 世纪，法国绘画在欧洲艺术界占据主导地位。19 世纪中期，现实主义美术蓬

勃发展。到了 19 世纪 60 年代，印象派绘画以创新者的姿态崭露头角，它反对当时

已显陈旧的古典学院派艺术观念和法则，受到现代光学和色彩学的启发，专注于在

绘画中捕捉和表现光的效果。印象派的代表画家包括卡米耶·毕沙罗、爱德华·马奈、

埃德加·德加、阿尔弗莱德·西斯莱、克劳德·莫奈、皮埃尔·奥古斯特·雷诺阿等。

随后，新印象派和后印象派相继出现。值得注意的是，后印象派与印象派在艺术主
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进入 20 世纪，西方艺术界涌现出

众多现代主义思潮，这些思潮在艺术理

论与观念上与传统绘画分道扬镳。现代

主义强调主观情感的抒发，重视艺术的

纯粹性以及绘画语言本身的价值，排斥

功利性，对描述性和再现性因素持怀疑

态度。他们认为，组织画面结构、表达

内在情感、营造神秘梦境才是艺术的真

谛。这一时期的主要艺术流派包括野兽

派、立体主义、巴黎画派、表现主义、

未来主义、维也纳分离派、风格派、达

达主义、形而上画派、超现实主义、至

上主义、抽象表现主义、波普艺术、光

效应艺术、新超现实主义以及超级写实

主义等。
文森特·梵高自画像

绘 画 的 媒 介 类 型

绘画有多种分类方法，例如按媒介、题材、文化等。一个画种不一定只属于一

个类型，它可以同属多个分类。一般而言，按媒介分类是东西方绘画较为常用的分类 
方法。

水墨画
水墨画是中国绘画的代表，也就是狭义的“国画”。基础的水墨画仅用水与黑墨，只

有黑与白之分，后来发展出彩色的水墨画与花鸟画，被称为设色画，有时也称为彩 
墨画。中国水墨画的特点是：重意不重实且大量留白，作画过程称“写”而不称“画”。

与水墨画有关的还有水墨版画。与一般版画不同的是，水墨版画虽然也是木刻

版画，但使用宣纸作为纸材，在不同的地方重复水墨印刷，层层渲染的效果，使得

每张作品都明显不同，并具有水墨画的美感。

帛画
帛画是中国古代的一种绘画种类，因其绘制于帛上而得名。帛，乃是一种质地

张上大相径庭，甚至截然相反。其中，文森特·梵高的绘画致力于表达个人强烈的

情感，色彩鲜明，线条奔放。保罗·高更的作品则多含象征性寓意，装饰性的线条

与色彩贯穿其中。而保罗·塞尚则追求绘画中的几何性形体结构，他也因此被誉为“现

代艺术之父”。
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为白色的丝织品，帛画便是在此之上，运用笔墨与色彩精心描绘人物、走兽、飞鸟

以及神灵、异兽等形象的图画。此类绘画艺术兴起于战国时期，至西汉时期发展至

巅峰。帛画所采用的色彩，多为朱砂、石青、石绿等矿物颜料，色彩丰富且鲜艳夺目。

油画
油画，则是将颜料与干性油媒介混合后创作而成的绘画形式，在欧洲地区应用

广泛。油画颜料中的油性媒介，常以亚麻籽油等油类为主，这些介质往往还需与松脂、

乳香等物混合加工，以增强其性能。油画最初在北欧，特别是荷兰的早期绘画中崭

露头角，因其优良的质地与光彩而备受青睐，迅速传播开来，最终成为绘画创作中

的标准材料之一。历经文艺复兴时期的蓬勃发展，油画在欧洲几乎全面取代了蛋彩画。

蛋彩画
蛋彩画，作为一种古老的绘画技法，其特点在于使用蛋黄或蛋清调和颜料进行

绘制，作品多呈现于表面敷有石膏的画板上。蛋彩画具有不易脱落、不易龟裂、色

彩鲜明且持久等优点，盛行于 14 至 16 世纪的欧洲文艺复兴时代，是画家们不可或

缺的绘画技巧。然而，自 16 世纪起，蛋彩画逐渐被油画所取代。

蛋彩的调配技艺复杂精细，主要材料包括颜料、蛋剂（蛋黄或蛋清）、亚麻仁油、

清水、薄荷油、达玛树脂、凡立水、酒精、醋等，配制过程颇为繁琐。由于配方各异，

其使用方法及最终效果也各不相同。调配好的蛋彩，通常绘制在平实干燥且已敷有

石膏涂料并打磨平整的木板上。蛋彩颜料透明度高，作画时需遵循由浅及深、由淡

及浓、先明后暗、薄施厚涂等严格程序。鉴于画板上的石膏层吸水性强，作画时需

细致点染、重叠交织，避免大笔挥洒。完成后的作品需置于干燥处妥善保存，并进

行打蜡与磨光处理，以防霉变。

壁画
壁画，顾名思义，是在墙壁或天花板上绘制的画作。其绘制过程通常涉及在薄

而湿润的石灰泥浆或灰泥层上施加颜料，而这些颜料则需与蛋黄、胶水或油脂等黏

合剂混合使用。在欧洲，壁画在文艺复兴时期尤为常见。

文艺复兴时期的西方壁画，以湿壁画为代表，这一时期堪称欧洲壁画艺术的黄

金时代。艺术家们不断探索新材料与绘画技术，推动壁画艺术不断向前发展。众多

著名画家投身于壁画创作之中，使得壁画的艺术性达到了前所未有的高度，众多传

世艺术珍品应运而生。湿壁画以其不易脱落、不易龟裂、色彩鲜明且持久的特性著称，

同时兼具肌理细腻、色彩层次丰富透明的优点，非常适合进行光泽焕发、色调辉煌

的描绘。然而，湿壁画的绘制要求画家用笔果断且准确，因为一旦颜色被灰泥吸收，

便难以修改。因此，并非所有画家都能胜任这一既艰苦又繁复的工作。
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版画
版画，则是通过印刷方式制作的图画艺术。根据版材的不同，版画可分为木版画、

铜版画、纸版画、石版画、丝网版画等多种类型；同时，它还可以按照制版方法和

印色技法进行分类，如蚀刻版画、油印木刻、浮水印木刻、黑白版画、套色版画等；

若按印刷原理划分，则可分为凸版印刷、平版印刷（非“平面印刷”）、凹版印刷、

孔版印刷（非“漏孔与输出印刷”）等。

版画的发展历程经历了从复制到创作的转变。早期版画中，画、刻、印三者分

工明确，刻者仅依据画稿进行刻版，此类作品被称为复制版画。后来，随着艺术的发展，

画、刻、印逐渐由版画家一人完成，版画家得以充分发挥个人艺术创造力，这类作

品便被称为创作版画。中国复制木刻版画的历史悠久，可追溯至千年前；而创作版

画则始于 20 世纪 30 年代，经鲁迅先生的大力提倡后得以蓬勃发展。在西方，16 世

纪的阿尔布雷特·丢勒以铜版画和木版画复制钢笔画作品；至 17 世纪，伦勃朗则将

铜版画从镂刻法推向蚀刻法的新高度，并引领其进入创作版画的新阶段。木刻版画

作为版画的一种重要形式，也在 19 世纪迈入了创作版画的崭新阶段。

水彩画
水彩画是用悬浮在水溶性媒介物中的颜料创作而成的画作，一般画在各种纸张

上，包括莎草纸、牛皮纸等，也有皮革、帆布等材料。在欧洲和亚洲，水彩画有着

悠久的历史。欧洲中世纪时已经有许多水彩画记录，到了文艺复兴时期开始成为主

流的绘画艺术形式之一，不过大多都用于动植物的插图绘制。

水粉画
水粉画是用水粉颜料创作的画，水粉是一种不透明的颜料，由天然色素、水和

黏合剂（通常用阿拉伯树胶或糊精）混合制成，大约有六百年的历史。水粉和水彩

一样都可以重复润湿，但干燥后则会呈现哑光色泽；另外其与油画颜料也有相似之 
处，它们同样都是不透明的。

粉彩画
粉彩画是用粉末状颜料和黏合剂混合后制成的固体颜料（例如常见的蜡笔）所

创作的画，其中黏合剂一般有中性色调和饱和度，因此混合后蜡笔的效果会更接近

于自然干燥的颜料。粉彩颜料起源于 15 世纪，达·芬奇也曾提到过粉彩颜料，18
世纪时非常流行用这种颜料画肖像画。

炭笔画
炭笔是一种使用炭精作为笔芯的木杆笔，其特点在于笔色黑浓，但附着力稍弱，

与纸张的摩擦力大，因此不易于涂改，多用于速写和人物肖像画的绘制。木炭条则
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大多由柳树的细枝烧制而成，根据粗细、软硬的不同，可产生各异的画面效果。在

绘画过程中，画家往往先用较软的炭笔打稿，因其易于擦除，便于反复修正而不损

伤画纸，待轮廓确定后，再转而使用较硬的炭笔进行细部的修饰。

丙烯画
丙烯酸颜料又称为塑胶彩或压克力颜料，发明于 20 世纪 50 年代，是颜料粉调

和丙烯酸树脂聚化乳胶制成的。丙烯酸颜料可以用水或稀释剂稀释，但在干燥后会

迅速失去可溶性，不再溶于水，且不易褪色，持久性较好，故许多人用丙烯酸颜料

制作自画像。另外，丙烯酸颜料也是大多数人学习油画前的替代品，因为两者的成

品及技法有不少类似之处。

珐琅画
珐琅画一般是用有色矿物质涂在玻璃粉与金属制成的基底上所创作的绘画，然

后经过 750℃～ 850℃ 的烧制，让玻璃熔化形成釉质层。不同于其他绘画类型，这

类珐琅画一般用于珍贵物品的装饰，比如珠宝或装饰瓷器。18 世纪，珐琅画在欧洲

非常流行，微型肖像画就是以这种方式绘制的。

东 西 方 绘 画 的 区 别

东西方文化迥异，导致艺术表现形式各具特色。从宏观角度看，东方艺术倾向

于主观表达，而西方艺术则更重客观再现。东方艺术被誉为诗，西方艺术则似剧。

在绘画领域，中国画追求神韵，西洋画则侧重于形似。尤为显著的是，西方绘画强

调色彩的运用，这是中西绘画之间最本质的差异之一。具体而言，东西方绘画的不

同体现在以下几个方面。

（1）中国画善用线条，而西洋画中的线条则不那么显著。中国画中的线条往往

并非直接源自物象本身，而是画家用以界定两物象间境界的艺术手段。例如，中国

画用一条蛋形线勾勒人脸，实则人脸周围并无此线，它仅是脸与背景的分隔。同样，

山水、花卉等自然景物在实物上并无明确线条，但画家却巧妙地运用线条来表现。

山水画中的“皴法”和人物画中的“衣褶”线条，都是展现画家深厚功底的重要技

法。相反，西洋画更侧重于物体边界的描绘，并不特别强调线条的存在，因此西洋

画往往给人以逼真的视觉效果，而中国画则一眼便能识别其艺术创作的本质。此外，

中国书画同源，作画如同写字，挥洒自如，直抒胸臆。

（2）中国画对透视法的运用不如西洋画那般重视。透视法，即在二维平面上展

现三维立体效果。西洋画为了追求真实感，非常重视透视法的运用，使得画面中的

市街、房屋、家具等物体形态准确，仿佛实物再现。而中国画则倾向于忽略透视法，
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偏爱描绘云雾缭绕的山川、树木、瀑布等自然景物，这些景物在远望时往往呈现为

平面状。

（3）中国画在人物画方面不强调解剖学，而西洋人物画则非常重视这一学科。

解剖学是研究人体骨骼肌肉形态的科学，西方画家在创作人物画时需深入研究解剖

学，以准确表现人体各部分的构造与动态。而中国画家在画人物时，更注重表现人

物的姿态特点，而非精确的人体比例和尺寸。因此，中国画中的人物形象往往具有

夸张的特点，男子雄伟，女子纤丽，以强烈的印象和象征手法传达人物的性格特征。

（4）中国画在背景处理上与西洋画截然不同。中国画往往简化背景，甚至留白，

以突出主题。如梅花图中，梅花独自悬挂空中，四周留白；人物画亦然，人物仿佛

驾云而立。而西洋画则注重背景的描绘，力求画面充实无空白。这种差异同样源于

中西绘画在写实与传神上的不同追求。

（5）在题材选择上，中国画以自然景物为主，而西方绘画则长期以人物为主要

题材。虽然中国画在汉代以前也以人物画为主，但自唐代起，山水画逐渐独立成派。

而西方绘画自希腊时代起便以人物为中心，直到 19 世纪才出现独立的风景画。这一

差异反映了中西文化在审美观念和艺术追求上的不同。



第 2 章

中国名家名画

绘画，作为中国传统造型艺术的重要组成部分，与琴、

棋、书并列为四艺，同时也是一门典型的精英艺术。中国

绘画独具特色，依据南朝谢赫在《古画品录》中的评论，

其核心在于追求“气韵生动”，不拘泥于物体外表的形似，

而更侧重于表达画家的主观情感与意趣。可以说，西洋画

倾向于“再现”现实，而中国画则更倾向于“表现”，旨

在传达“气韵”与“境界”的深远意境。




