


流动的“交响乐”
──油画、素描、水彩、雕塑的故事



美术中的“交响乐”——油画
  

什么是油画？这里我们不妨通过对一幅油画作品的具体分析，了解油画
的性能和特点。《伏尔加河上的拉纤夫》是大家比较熟悉的作品，这幅画作
于 1870 年～1873 年，是俄国巡回展览画派的杰出代表列宾在美术学院学习
时所画的作品，虽然距今已经一百多年了，但画面上所体现的民主主义思想，
以及生动的人物形象和环境的真实感，仍然给人以深刻的感染。请看那一队
在酷热的河岸上踏着沙子艰难行走的行列，他们衣不蔽体，痛苦地拖着在河
面上漂浮的船只。这些拉纤夫有着他们各自不同的经历和性格，走在最前面
的纤夫是一个刚强的汉子，他长着一张善良的、饱经风霜的面孔，从他的眉
宇间，不难看出他的坎坷的生活道路和辛酸的经历；旁边靠着他弯着腰走的
是个大力士，他须发茂密，有着典型的俄罗斯庄稼汉的外型；再看那个带着
烟管的显得忧郁的高个子拉纤夫，他只是装做拉纤绳的样子，像是个肺病患
者，由于疲劳与痛苦，用袖子擦着脸上的汗珠；而给人印象最深的，要算那
个青年拉纤夫的形象，他用愤怒的手势调整一下磨擦他肩膀的纤绳，好像要
挣脱掉痛苦的重荷⋯⋯。从这些典型形象的塑造上，不难看出作者的爱憎，
作者不仅同情这些劳苦群众，而且也充满颂扬之情。艺术家从这些贫困的普
通人身上，看出了人民的智慧和潜藏的力量。此外，从这幅作品的油画技巧
的发挥上来说，也是非常成功的：画面中充满阳光的景色，金色的河滩和蓝
色的河流，浑然一体，空间深远；特别是每个人物的表情刻画，包括头部和
手部的细节描写，都十分生动、充分，具有极大的说服力。
通过对《伏尔加河上的拉纤夫》这幅油画作品的介绍，使我们了解到油
画的性能和特点。油画，顾名思义，即是用油来调和颜料所作的画，它是一
种能够充分发挥造型因素（包括色彩、线条、形体、调子、明暗以及空间感、
质感、量感等）的综合表现的画种，擅长于真实、生动地再现周围世界的视
觉印象的艺术，使观者有亲临其境之感，具有很大的艺术感染力。譬如，前
面提到的《伏尔加河上的拉纤夫》一画中的人物，他们是处在非常具体的时
间、地点、空间、环境之中的，他们虽然同在阳光的照射之下，但是由于其
年龄、经历和人物相互间的空间距离的不同，以至每个人的皮肤色彩也各不
相同。在油画作品中，色彩与形象最忌讳按一般的概念和公式来作画，例如
同为黄皮肤的人物，但由于性别、年龄、地区、职业的不同，有着千变万化
的区别，甚至同一人物在不同的光线和自然环境下，在色彩上也呈现特殊性
和丰富性，切忌雷同；同样，对于大自然中的四时景色、草木虫鱼，或者是
气候的寒暑、光线的明暗等，都可以通过艺术手法和正确的色彩关系的描绘，
表现出特定条件下对象的物质感。所以有人比喻油画是绘画中的“交响乐”，
交响音乐是通过各种乐器的综合演奏，发挥了音响的广阔境界，类乎油画中
运用各种造型的手段，再现自然对象的丰富神采。
以上我们了解了油画的性能和特点，以及它在表现对象时的许多长处。
但是这些长处是经过漫长的实践和试验，随着科学技术的发展和材料工具的
不断革新，逐步臻于完善的。油画作为外来的画种，在欧洲诸国已经有六百
多年的历史。初期的油画，采用油彩和蛋粉画结合起来的画法，即通常所谓
的“坦泼拉”的画法（tempera，一种用鸡蛋黄或鸡蛋清作为调料溶合矿物颜
料作画的方法），最后在画面上用很薄和透明的油色罩在画上，形成如瓷器
的色釉一般的效果，也即所谓的“格拉西”（glacis 有的译作加光术）。这
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类早期油画，画面均匀，有光泽，看不见笔触，画面工细严谨，富有装饰趣
味。据资料记载，相传 15 世纪尼德兰画家凡·爱克兄弟，被称作是欧洲油画
的创始人。他们在总结前人作画经验的基础上，经过反复试验，发现亚麻油
和核桃油是比较理想的调和剂，颜色易于调和，便于运笔，同时又可层层敷
设，画面透明鲜亮，使油画能进一步收到表现对象具有真实感的效果。用这
种油调色作画，画面干燥的时间不快不慢，可以趁湿继续在已经画就的底层
上加工绘制，干透的时间也只要两三天，而无需像从前那样借助阳光晒或炭
火烤。颜色干透后很牢固，附着力强，色彩既有光泽，也不易褪色。从此，
新材料和新技法便很快地流传全欧洲，油画这一独特而富于表现力的画种，
逐渐地成为欧洲各国绘画的主要形式。



欧洲油画发展的三个阶段
  

1．15、16 世纪欧洲文艺复兴时期的油画
欧洲油画进入成熟期，则在 15 世纪以后，特别是15 世纪末叶到 16 世纪
中叶的盛期文艺复兴时代，产生了许多杰出的大师，其中被称为文艺复兴三
杰的达·芬奇、米开朗基罗、拉斐尔，以及威尼斯派的代表人物提香，对于
后人更有深远的影响。
达·芬奇（1452～1519），作为文艺复兴时期最卓越的代表人物之一，
他的成就和贡献是多方面的，曾经得到马克思主义经典作家的肯定评价。
达·芬奇素有画蛋画家之称，他小时候曾拜佛罗基奥为师；佛罗基奥首先让
他练习画蛋，一画就是几年，然后才开始教他作画，由于达·芬奇打下了坚
实的素描基础，后来终于成为一代宗师。他的代表作品有《最后的晚餐》和
《蒙娜丽莎》。《最后的晚餐》借圣经题材中耶稣和犹大之间的戏剧性冲突，
来象征真理和叛变的斗争。在这幅画上他深刻地刻画了十二门徒的不同性
格、气质、心理，每一个人都因为对耶稣所说的“你们之中有一个人已经出
卖了我”这句话而各有反应。这幅作品无论按其构思的完美、情节的紧凑、
人物形象的典型塑造，以及表现手法等方面，都达到了前所未有的新的高度。
《蒙娜丽莎》通过对一个年轻妇女的内心世界的刻画，反映了文艺复兴时期
人们对于人物个性的概念。画家通过人物特有的安详、端庄的姿态以及面露
宁静而略带神秘的微笑，塑造了一个早期资产阶级社会中的妇人的典型形
象。
米开朗基罗（1475～1564），他既是画家，又是雕塑家、建筑师和诗人。
他一生传世的作品繁多，以西斯庭礼拜堂的天顶画《创世纪》和壁画《最后
的审判》最为著名。《创世纪》制作耗时整整四年，是画在四百平方米的天
花板上的九幅巨作。相传画家长期侧着身躯和仰着头在极为困难的条件下作
画，由于颈部肌肉的长期收缩，以至作品完成时连脖子也扭歪了。他在这些
天顶画中，充分赞扬了人的无比坚强的意志和创造力量。《最后的审判》是
米开朗基罗对当时历史所作的裁判，他借圣经故事对出卖民族和人民利益的
罪人——朱丽二世和利奥十世之类进行了严正的谴责。
拉斐尔（1483～1520），以圆润柔和、优雅和谐的画风为其特色。作品
以肖像画为主，虽然其中多数是宗教和神话题材，但他和许多文艺复兴时期
的大师一样，总是力求突破宗教的外壳以表现世俗的现实生活内容。例如他
的代表作之一《西斯庭圣母》中玛丽亚的形象，端庄、朴实，头上没有光圈，
身上没有华丽的服饰，完全是人间的年轻母亲的理想形象。拉斐尔另一有代
表性的作品是为梵蒂冈宫绘制的《雅典学派》等四幅巨型壁画，在这些画上
体现了作为一个人文主义者对于人类发展进步的观点和向往光明未来的信
念。
威尼斯画派包容了众多的画家群，在 16 世纪全盛时期成为欧洲油画的创
作中心。其作品的艺术特点是色彩明丽、形象丰满、构图新颖，对欧洲绘画
的发展影响很大。提香（1490～1576）是这一画派起承前启后作用的大师。
他的作品壮丽、灿烂，富于热情和想象，标志着威尼斯画派的基本倾向，并
在肖像领域中扩展了现实主义的思想，使许多人物形象获得典型的性质。他
在以当时的许多权贵人物为对象的肖像画作品中，深刻地揭示了这些人自
私、奸诈的内心世界，如《保罗三世肖像》便栩栩如生地刻画出了这个口是



心非的伪君子的主要性格特征。
这一时期，德国的丢勒（1471～1528）和尼德兰的勃鲁盖尔（1525～
1569），都属于文艺复兴的大师。
2．17 世纪弗兰德尔、荷兰、西班牙画派
17 世纪是欧洲油画大发展的时期，各国画家辈出，特别是北欧诸国，油
画更如异军突起，在美术史上占有一定的地位。
弗兰德尔画派以鲁本斯为代表（1577～1640），他具有多方面的才能和
广博知识，并多次出任政府顾问和外交使节。他在 40 多年的艺术活动中，不
断探索新的艺术技巧，改变画风，把国外前辈的技法加以融化，结合自己民
族的特点大胆创造。他的作品以戏剧性的构图、饱满的色彩和有力的造型为
其特色，并着力歌颂人的力量和美。
《甘尔迈斯》（即《农民的舞蹈》）、《西林纳斯醉酒》、《罗西普的
女儿被劫》是他具有代表性的作品。荷兰画派的卓越代表是伦勃朗（1606～
1669），他是杰出的现实主义者，是肖像画、历史画、风俗画和风景画的大
师。他的艺术超出了荷兰画派的范围，而具有世界意义。早年作品追求细致
完整，后期转为写意。他的技法的主要特点是巧妙地运用了明暗法，不仅采
用聚光式的构图，而且通过明暗的虚实效果，表现了深刻的内心世界，并善
于运用笔法表现物象的质感。他的一生为后世留下约六百幅油画、素描作品。
《杜尔普教授的解剖课》、《夜巡》、《戴金盔的人》、《呢绒商同业公会
的理事们》等作品尤为著名。
西班牙画派的代表是委拉斯开兹（1599～1660），他作为一个伟大的现
实主义者，虽长期被困居于宫廷，但总是通过各种形式接近人民。他熟悉人
民的生活，同情人民的疾苦，这就是他那伟大艺术所以产生的不竭的源泉。
在技法上他反对追求外表的虚饰，善于表现人物的性格特征，用笔自然，色
彩鲜明，讲究光和空间感，形体质感特别强烈。代表作有《火神的锻铁工场》、
《酒神》、《教皇英诺森十世肖像》、《勃列达的受降》等。1657 年作的《纺
织女》是欧洲美术史上第一个接触劳动的题材。
弗兰德尔、荷兰、西班牙画派，在欧洲美术史上占有重要地位。鲁本斯、
伦勃朗、委拉斯开兹，以及威尼斯画派诸大家，被后世誉为近代绘画之四大
源泉。
3．19 世纪欧洲油画
19 世纪欧洲油画的发展，带有跃进式的特点，在几十年的过程中，艺术
方向的改变，较之中世纪或古代几百年中的改变还要频繁，就其整个艺术面
貌来说，染上了若干不宁静的、神经质的、紧张的特点。而当时的法兰西则
形成为欧洲油画的一个中心。
17 世纪以后，法国的艺术已臻于成熟，出现了油画的繁荣期。18 世纪的
华托（1684～1721）和夏尔丹（1699～1779）为法国画派的发展奠定了基础。
之后以达维特（1748～1825）、安格尔（1780～1867）为代表的新古典主义；
籍里柯（1791～1824）、德拉克洛瓦（1789～1863）为代表的浪漫主义；库
尔贝（1819～1877）、米勒（1814～1875）、杜米埃（1808～1879）为代表
的现实主义，以及稍后形成的印象主义和后期印象主义，犹如雨后春笋，各
出新意。在风格上有的豪爽雄健、粗犷朴厚；有的轻隽工细、婉约多姿，他
们的作品以其深刻的社会内容和高度的艺术技巧而载入美术史册。
浪漫主义是 19 世纪初叶，资产阶级民主革命时期兴起于法国画坛的一个



流派，但是，这个流派的先驱者，则是西班牙的戈雅（1746～1828）。戈雅
的作品，注重于作者感情的表达，而一反古典主义那种调和的理智的描绘。
他善于探索人物的性格，并表现和反映社会的矛盾斗争，画风深沉、浑厚，
色彩和用笔热情、奔放，《1808 年 5 月 3 日的枪杀》、《查理四世一家》、
《圣伊西多尔的幻觉》等，是他的有代表性的作品。他的艺术，对于欧洲 19
世纪绘画具有深刻的影响。
浪漫主义大师德拉克洛瓦，学识广博、感情炽热，是一个艺术上的革新
派。他在创作中竭力摆脱当时学院派和古典主义的羁绊，偏重于发挥艺术家
自己的想象和创造。一生作品近万幅（包括油画、素描、水彩、版画等），
著名作品有《希阿岛的屠杀》、《但丁和维吉尔在地狱里》、《十字军进入
君士坦丁堡》、《阿尔及尔妇女》及《自由领导人民》等。《自由领导人民》，
又名《1830 年 7 月 27 日》，以象征和现实相结合的表现手法，歌颂了当时
新兴的法国资产阶级共和派反对王权复辟的斗争。
库尔贝是 19 世纪法国现实主义运动的中心人物，曾在 1855 年发表了著
名的“现实主义宣言”。他不仅创作繁富，并且是政治活动的积极参与者，
曾参加过 1848 年 6 月的工人起义和 1871 年的巴黎公社运动，并被选为公社
委员，主管艺术部门的工作。公社失败后被捕，在狱中仍坚持为一起被监禁
的公社士兵作画，留下了许多可贵的历史资料。他的代表作品有《碎石工》、
《纺织女》、《奥南的葬礼》、《会议归来》、《筛谷的妇女》、《画室》
等。
19 世纪另一位农民出身的现实主义大师米勒，则长期以描绘农村的题材
为其宗旨，画风质朴、凝重、平易近人而富于抒情气氛，作品《播种者》、
《拾穗者》和《晚钟》被称为“米勒三部曲”。米勒又是巴比松画派的代表
人物。所谓巴比松画派，是指19 世纪 30 年代至 40 年代法国一群有志于描写
自然和反映现实生活的画家们，他们集合在巴黎附近枫丹白露森林的巴比松
村，悉心观察和研究自然，以描绘大自然的丰富奇伟面貌和内在生命为自己
终生的任务，他们的创作活动与成果，标志了欧洲风景画的新阶段。
印象主义画派也称外光派，是 19 世纪下半叶在法国形成的一个画派。他
们主张在户外面对自然进行作画，并运用当时的科学成就，从光与物体的关
系来研究色彩的变化，分析色彩的原理和性质，使欧洲绘画面貌为之一新，
扩大了油画技术的范围，对油画技法的革新有很大的影响。代表画家有马奈
（1832～1883）、莫奈（1840～1926）、西斯莱（1839～1899）、雷诺阿（1841～
1919）、德迦（1834～1917）等。印象主义名称的由来，是当时批评家们对
该派于 1874 年举办的首次画展中所展出的《日出印象》（作者莫奈）一画的
嘲讽，之后即成为这一画派的名称。
后期印象派则更加强调作者的主观感受，在绘画中对客观物体进行再创
造，他们以强烈的色彩对比关系以及体积感和装饰效果加强画面的表现力。
凡高（1858～1890）的《房舍风景》是该流派的名作之一。除了凡高以外，
其他代表画家还有塞尚（1839～1906）、高更（1848～1903）等。后期印象
派绘画的理论和实践，对 20 世纪欧洲现代画派，具有深刻的影响。
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油画的流派和传入中国
  

现代派美术是一种十分复杂的现象，它萌芽于 19 世纪后期，兴起于 20
世纪初叶，至今仍在继续演化之中。所谓的现代画派，一般是指 1905 年野兽
派绘画首次展出所引起的轩然大波之后，接踵而至的欧洲各种各样的画派。
它们在艺术表现方法上，是以不断否定和背叛欧洲古典主义的形式为其特色
的。
20 世纪初叶，绘画艺术的各种流派此起彼伏，花样翻新，在巴黎形成了
野兽派和立体派，在德国则为表现主义的兴起。
野兽派始于 1905 年，是指其画风超越绘画的常规，且在设色、线条以及
造型上每每怪异，甚至近乎疯狂，而被评论家们称为野兽派，代表画家有马
蒂斯、特兰、弗朗芒克、马尔盖、杜菲等。
立体派是 1907 年至 1914 年出现于法国画坛的一个流派，又称立体主义
（Cubism），意即立方体和六面体。代表画家有毕加索、勃拉克等。他们与
传统的透视法、明暗法反其道而行之，把所描绘的物体的立体各个面分割、
拆离而加以重新组合，把若干近乎面的形体在画面上叠置起来，构成画面。
表现主义是 20 世纪初流行于德国和奥国的艺术流派。他们从主观唯心主
义出发，强调表现自我感受和主观意象，以过分夸张的形体和色彩发泄内心
的苦闷。他们否认物体是眼睛所见到的客观实体，认为物体只是凭画家视觉
产生出来的形态，所以他们认为画家的任务不是在于表现客观物体本身，而
是在于表现由于客观物体所引起的画家的主观激情。该派画家蒙克的《呼
喊》，体现了这种艺术主张。该派其他代表画家还有凯尔希纳、诺尔德、河
珂施卡等。
随着两次世界大战和帝国主义、资本主义日趋腐朽，在此后数十年间，
欧洲的各种形式主义流派应运而生，如未来派、达达派、原始主义、象征主
义、超现实主义以及目前尚有相当市场的抽象派、波普派（也称流行艺术）、
视觉派（也称光效应派）、超级现实主义（也称照相主义）等，真可谓五花
八门，不一而足。他们打着个性解放、艺术自由的旗帜，强调艺术形式的独
立价值，有的更一味追求恐怖、色情或荒诞不经的内容，与欧洲几百年来艺
术所形成的现实主义传统已大相径庭了。
当然，现代画派当中也有一些在艺术上持严肃态度的画家，他们致力于
绘画形式因素的探求，在色彩、造型和画面的结构以及艺术处理方面不乏成
功的例证，具有一定的借鉴作用，诸如马蒂斯、毕加索等人，在艺术上都有
很大的成就，加以他们都不同程度受到东方艺术或非洲艺术的影响，使传统
的欧洲油画增添了新的艺术语言，从而丰富了油画的表现手段。如毕加索的
《基尼卡》巨幅壁画的创作意图，在于揭露和控诉佛朗哥反动派和德国法西
斯空军把西班牙的基尼卡小镇夷为平地的暴行。画中右边有一个妇女举手从
着火的屋顶上掉下来，另一个妇女冲向画面中心；左边是母亲与死孩；地上
有战士的尸体，他一手抓剑，剑旁是朵鲜花；画中央，一根长矛刺杀了一匹
马，左边是一头举首顾盼的直立的牛，牛头与马头之间是一只举头张嘴的鸟；
右上方从窗口斜伸出一只手臂，手中的灯发出强光，照耀着这个血腥的场面。
在这一切的上面，则是一只闪亮的夜之眼，眼瞳是一个灯泡。此画作于 1937
年，全画用黑、白与灰色画成。
油画传入中国，历时仅一个多世纪的时间。如同音乐中的管弦乐和舞蹈



中的芭蕾舞一样，在我国画坛上是属于外来的年轻画种。它与我国原有的绘
画传统和壁画、泊漆画等，在表现方法上也有某些共同之处。最初传入我国
的油画，是与帝国主义文化入侵结合在一起的，通过宗教画、风俗画、肖像
画以及商业广告画，为西方诸国的政治和经济利益服务。许多远涉重洋来到
我国的艺术家，有的是通过传教活动来介绍西方的油画的，其中如意大利的
郎世宁等，更直接侍奉于清朝宫廷，对我国早期的油画活动均有一定的影响。
清末民初，我国人民反帝反封建的斗争蓬勃发展，许多爱国志士投身于
民族民主革命运动，有些先进人物企图通过向西方学习而寻找真理，在美术
上不少人开始研究和介绍西洋油画，其中最早出国研习油画，并把西洋油画
的技法介绍来中国的是李叔同（1879～1940），他具有多方面的艺术才能，
是我国第一个话剧团体春柳社的创始人，并从事新音乐的创作活动，于诗文、
书法、金石等方面均有深湛的造诣，后来出家为僧，法号弘一法师。此外如
留英、美的李铁夫、留法的吴法鼎、李超士，以及稍后的刘海粟、徐悲鸿、
林风眠、颜文梁等，他们对传播西方艺术及推动我国油画发展上，都作出了
很大贡献。在此同时，在上海、北京、杭州等地开始创办了美术专门学校，
有的还聘请外国的教师传授西洋油画制作的知识，使油画逐步为我国群众所
了解。
解放以后，随着社会主义艺术事业的发展和各国人民间的文化交流，油
画便逐渐地成为我国民族文化艺术的一个组成部分，在配合各项宣传活动和
丰富人民文化生活方面，发挥了一定的作用，产生了不少优秀的作品，使油
画这一外来画种，同样受到人民群众的欢迎和喜爱。董希文的《开国大典》，
便是其中之一。近年来，油画更得到很大普及，油画创作的水平也有很大的
提高。



怎样制作油画
  

1．材料与工具
制作油画，首先要掌握油画的工具和材料，熟悉它们的性能。
A．油画底子
油画底子，如同中国画中各种类型的宣纸、皮纸和绸绢，对作品的完成
有很大的影响。油画的底子，一般常用的有：画布、木板、胶合板、金属板、
水泥板以及各种质地坚硬的纸张。纸板等。这些材料均需经过加工后方可使
用。根据作品不同的题材、内容，选用粗或细、光洁或毛糙、吸油或半吸油、
不吸油的底子，以有助于绘画技巧的发挥。制作油画底子的第一道工序是涂
胶，涂胶近乎“隔缘处理”，以防止由于油色的渗透而招致颜料的变质和影
响画面的坚固性，同时也可弥合画面底子物质材料的空隙。所用的涂胶，以
鱼鳔和牛皮胶、骨胶为好。涂好胶的画布或板，要放在通风的地方，待干透
后再进行油粉底子的加工。油粉底子浆用锌氧粉（或立德粉）与亚麻仁油（或
榨油）调合，比例大约两杯油加一杯粉。底子浆要涂得薄，如涂在画布上则
布纹仍应清晰；一般可在底浆涂满后用刮刀将浮在表面的多余部分刮掉。根
据作品题材内容方面的不同要求，以及作者绘制的习惯，底浆也可采用胶质
的、乳剂的、油质或半油质的不同品种。有的作者习惯于在底子中调配少量
的颜色（或在做好的白底子上涂上一层颜料），成为偏冷或偏暖的一种色彩
底子，有时能有助于抓住主要的色彩关系，使画面呈现统一的色彩效果；当
然，作为底子的色彩，是不宜涂得太深的。不管选用什么样的底子，都要充
分利用其优点，不要在开始时就把底子弄得很脏，对初学者来说，最好是在
另外纸上先画好素描稿以后，再拷贝到画布（板）上去，不然，在干净底子
上留下木炭或油色的素描痕迹，对正确地探索色彩关系和保持画面完美的色
彩效果，是十分有害的。
B．油画颜料
油画颜料是由颜料粉与油相混合而成的。颜料品种繁多，选择常用的几
种就够了，例如：锌钛白、柠檬黄、铬黄、土黄、赭石、熟褐、土红、朱红、
深红、象牙黑（或煤黑）、群青、翠绿、粉绿等。也可根据每人不同的习惯
和喜爱，选用一些其他的颜色。油画颜料本身也有透明度强与透明度弱的区
别。不透明的颜料有：白、土黄、土红、土绿、铬绿、朱红等。透明的颜料
如：翠绿、群青、玫瑰红、生赭等。前者的覆盖力强，后者则弱。
C．油、笔、刀
作画时用于油画颜料的溶和与稀释所需要的油，一般有调色油和松节
油。调色油采用熟的亚麻仁油或 粟油等制成。松节油作为稀释剂，不仅可
以溶和颜料使之稀薄，并且有助于颜料的充分干透，加快颜料干燥的速度。
在作画时，有的作者习惯于调色油、松节油分开使用；而大部分作者则将松
节油掺入调色油中一起用，特别是在外出写生时，这样要更方便一些。松节
油与调色油混合用的比例，依各人的习惯而定。一般冬季作画时，松节油可
适当加多一些；在制作幅面较大的油画时，最初铺大体色阶段宜多用松节油，
这不仅便于修改，且画面的底层色彩由于松节油的溶合与稀释，显得更为透
明和富于绘画性，亮油，也称光油，是在作品完成并干透后用以使画面发亮
和保护画面色层的一种油料。亮油要涂得均匀和轻薄。在作画中，若有的部
分由于覆盖太多而失去光泽时，也可用亮油轻拭，使之与其他部分协调，使



变污的颜色恢复原来的色相。
画笔的种类和大小不一。不论是长毛的、半长毛的或短毛的，质硬的或
质软的，形状扁的、圆的或尖的，都各有其特点，可根据需要选用。有时画
大幅面的油画，也可采用扁平的画刷。一般质硬毛短的画笔，适宜于塑造式
的画法；质软而毛长的笔，适合于渲染的画法；细部的刻画或起轮廓时，也
可采用狼毫制的毛笔。为了保持画笔的固有形态以便于作画，必须注意经常
的清洗，一般要用肥皂洗濯三次以上，特别要注意画笔根部颜料的清除，不
然日久以后，画笔将呈灯笼状，失去其原有的弹性。画笔洗净以后，要用纸
张按笔的形状将其包好，以使笔毛整齐挺拔，下次用起来就很顺手。
画刀，包括刮刀和调色刀两种。刮刀较坚硬，用来清除调色板上剩余的
颜料，和刮除画面上已经画就的不够理想的部分。调色刀应具有柔软富有弹
性的特点，它不仅可以用来调色，还可以充当画笔来使用。
D．画架、画箱、画框、调色板、油壶等工具
画架有室内用的固定画架和室外写生用的三角架，有的在画箱底部装置
可以收缩的“脚”，在室内、室外作起画来都很方便。画箱是用来放置颜料、
画笔、画刀和调色板用的。调色板一般用三夹板制作，长方形或椭圆形均可。
室内作画也可用玻璃板或金属板。油壶是盛调色油或松节油的，最好有盖子
可以盖紧，不用的时候放在画箱里，携带比较方便。此外，画在画布上的油
画，需备有画框，画布绷在框上要求均匀、挺直，因此绷时要注意钉钉子的
先后顺序。
2．油画的制作方法和步骤
一幅油画作品，从开始到结束，必须注意顺序性，建立科学的工作方法，
以防止不必要的返工。完成一幅油画，大体可分为五个阶段：A、构图；B、
素描稿；C、铺大体色；D、具体表现；E、调整、统一。现简略地分述如下：
A．构图
构图就是通常所说的“落幅”，即把要描写的对象如何更巧妙地安放到
画面上去。中国传统绘画里称之谓“经营位置”。这是在熟悉和了解对象的
基础上，根据作品的主题思想和作者的表现企图，对画面内容进行组织、剪
裁，以求更好地突出重点，使内容与形式达到更完善的结合。在处理构图的
时候要注意画面的上下左右的位置安排得是否适当？画面上各个构成部分相
互是否协调、均衡？要尽量做到概括简练、突出中心，避免杂乱分散、面面
俱到。
B．素描稿
构图确定以后，就可以用木炭条或油色开始画素描稿。素描稿要画得清
淡一些，避免把画布弄脏。制作幅面比较大的主题性油画或比较长时间的课
堂习作，最好先把素描画在另外的纸上，尔后再复到画布上去，这样做可以
保持画布清洁，并使构图更完整一些。油画素描稿的要求是要找准对象的形
体、结构，抓住对象生动的动态和表情，画准轮廓，此外，也可简略地分析
一下对象的明暗关系，将大的明暗调子区分出来。用木炭条画素描稿以后，
可以用松节油调褐色或其他颜色（以与画面色调较统一的颜色为宜）将形再
勾一勾，把素描稿作进一步的修改和深入。或者喷上酒精松香，把木炭画稿
固定下来。有一定实践经验的作者，也可以用掺油的油画颜色直接打稿子，
遇有需要修改的地方，可用干净布或棉花蘸松节油当作橡皮一样，把不满意
的地方擦去。
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C．铺大体色
上第一遍颜色，称铺大体色。用色力求注意整体，落笔要大胆；用色要
肯定，不拘泥于细节变化，以求大关系正确。这时可以在颜料中多加一些松
节油，用的笔也可以大一些，以求比较流畅和快速地把对象的色彩调子和相
互间的色彩关系尽情地表达出来。绘制比较大幅的作品时，可以先画一幅小
色彩稿，这样正式上色时，心中便比较有数了。铺大体色时要注意留有余地，
不要轻易使用最亮或最深的颜色，特别是暗部的色彩，要保持透明，一般避
免掺入白颜色，不然容易显得沉闷和污浊，影响进一步的深入。在前后次序
上，一般是先画暗部，因为画布底子是浅色的，画了暗部，画面的形体便比
较明确并很快形成初步的深浅调子，便于在这个基础上逐步画下去；同时，
暗部色彩与周围环境色彩有紧密的联系，便于与周围的色彩取得协调关系。
也有的作者是从画面中比较面积大的色彩着手，或者先画最明确、明亮的色
彩，这类方法的目的也在于确定整幅画的基调，起到如同一首乐曲定音的作
用。
D．具体表现
具体表现也即深入刻画的阶段，费时比较长，要采取一部分一部分局部
完成的办法来进行。如果前一阶段大体色铺得比较好，有了一个良好的基础，
就可以避免局部作画而脱离整体，便于使画面形象一步步充实、具体、完整
起来（有些大体色部分如果已经正确地表现了对象，甚至可以一直保持到全
画结束）。例如画一幅人像，可以从头部的某一器官着手进行刻画，逐步使
形象丰富起来。在局部完成的过程中，要始终坚持整体观念，不断地把所描
绘的局部与其他部分相比较。有时反复涂改总不满意和难以深入时，不妨用
刀刮掉后重画，也可以暂时把所画的局部停一停，先画其他局部，回过头来
再继续完成。深入刻画的过程，往往也是“水涨船高”的过程，一个局部如
果画得比较精确生动，其他部分就会相形见绌，这时便须进行调整，如此循
环，从而使画面逐步完整起来。
E．调整、统一
在画面每一个局部基本都完成以后，不妨暂时把笔放下，把画面放到稍
远的地方看一看，检查一下整体效果和可能发生的一些问题，其中有属于形
体结构方面的，有属于远近空间和透视方面的，也有属于色彩或用笔方面的，
然后有计划地逐一加以修改、调整。该加强的地方加强，该减弱的地方减弱，
对个别局部画得虽比较满意，但与整体关系不够协调或显得“喧宾夺主”的
地方，要舍得“割爱”，有时整幅画面虽关系尚还正确，但不够生动或缺乏
力量，则需运用少量的对比色彩、线条、笔触，加以“点睛”与“提神”，
务求各个局部能和谐地统一在一个整体里，使画面有虚有实，有主有次，主
体突出，个性鲜明。油画最后调整阶段，经常采取用透明稀薄的颜色来修改
画面的不足之处，用这种办法不至于把原来的形与色作过大的更动，在保持
原来画得比较满意的基础上，稍微改动色彩的冷暖、色相和深浅层次，并将
有的细部表现更加详尽一些，使作品调整得更加完美，以便能够取得更加动
人的艺术效果。



油画的技法和色彩
  

油画的表现技法十分丰富，随着时代的发展和科学技术的进步，油画材
料的发达，油画的技法也有很大的变化。我们研究油画的表现技法，目的在
于更好地表现作品的主题思想。综观历代油画的表现技法，除了用笔、用色、
用油等具体手法不同外，在制作技法上大致可分为两大类：一是一次画成的，
称作单层画法（或称直接画法）；一是分多次和重叠画成的，称作多层画法。
至于厚涂和薄涂，则在这两种类型中都可以使用。
单层画法
单层画法是指用直接调颜色来表现对象的方法，用这种画法完成的油
画，其最大的特点是容易保持色彩新鲜明朗，笔调生动流畅。单层画法也并
非是一次完成的，特别是面积比较大的画，可以采用一个部分、一个部分逐
步完成的方法，但就具体的局部来说，必须在其颜色未干之前就要集中精力
将其描绘结束，以后就不打算在这一色层上覆加第二道色（当然局部的改动
总是难免的），所以，这就要求作画时，对全画的各种造型因素以及色阶的
构成，要胸中有数，保持充沛的激情，达到一气呵成。开始上色时可以用稀
薄的颜色铺出色彩调子，接着就用稠厚的颜色作画，一次画完一个局部；到
第二天，如果颜色未干，还可以继续画，而当发现画得不理想时，应该不惜
刮掉后重画，以保持画面的统一和色泽的清新。最后阶段也可采用透明画法
进行改画、补笔和调整，即在画面的表面色层干透以后，用比较稀薄掺油的
颜色有重点地进行一些必要修改，以使作品更趋完整。单层画法较多地使用
于短期的人物或风景写生，而长期作业以及创作中，多数虽以单层画法为主，
但仍结合多层的画法，以便于更深刻、更细致地表现对象。
多层画法
多层画法意即多次地覆加色层，分阶段地使作品日趋完整的方法。故必
须有充裕的时间和掌握严格的顺序，使画面的色彩逐步地加厚和丰富，形体
以及各种绘画因素也随之完善起来。在具体的制作过程中，往往是开始画的
色层是为后加的色层作准备的，如在亮的底色上画重色，或重的色层上画亮
色；在热调子的底色上画冷色，或在冷调子的底色上画热色。由于光学上直
射、反射和漫射的原理，效果各异，因而它借助于底色颜色的透露隐现，能
造成特有的效果。例如有些成功的肖像作品，皮肤色彩非常丰富，层次感很
强，似乎在皮肤下面隐现的血管筋络等也历历在目。诸如此类的技法，便是
采用了多层作画的方法，即作画过程中有意识地把底层色彩预先作了“伏
笔”。这种丰富含蓄的艺术效果，是单层画法所不能达到的。多层画法要注
意互相的衔接，一般是在底层颜色干透之后再画第二层颜色；接色的方法可
以用大蒜头或调色油擦拭底层的颜色，或用布蘸阿摩尼亚水覆盖于需接色的
部位上（盖十几分钟后需用清水擦干净），以使画面的表层软化，便于颜色
的融合。透明画法也属于多层画法的一种，这种方法虽有一定的覆盖性，但
总是透露出底层的画面，这可以格外地加强或减弱原来的色彩，使画面能够
保留原来的素描关系、形体结构以及各种起伏的笔触，呈现十分微妙的效果。
15、16 世纪欧洲的许多古典作品，大都采用这种方法。今天我们绘制某些特
定题材的作品，这种技法也尚有可供借鉴之处。
色彩的初步知识
油画是用色彩来塑造形体的，色彩是油画的重要艺术语言之一。这就需



要对色彩有个初步的认识和理解。
色彩的产生，是一种自然现象，物体借助光的照射形成色彩，由于各种
物体质的不同，吸收的光与反射的光也不同，便形成了自然界种种丰富的色
彩。色彩是人的视觉器官对可见光的感觉，在暗色中便看不到色彩。自然界
的色彩丰富多变，根据三棱镜分析的光谱原理，具有红、橙、黄、绿、蓝、
紫六种色光，它们之间的相互交辉，形成绚丽多彩的万千世界。这些自然界
的色彩，都可以通过颜料在绘画中表现出来。其中红、黄、蓝在颜料中称为
“三原色”，因为这三种颜色是任何颜料所调配不出来的。以两种原色加以
混合而成为“间色”，间色也是三种，即橙（红加黄）、绿（蓝加黄）、紫
（红加蓝）。间色与间色彼此相混或三原色不等量相混，产生“复色”。“复
色”属于中性色，变化异常丰富，但色泽上不如原色和间色鲜明，故也有称
其为“灰颜色”。
色彩在绘画上具有很强的表现力，并往往给予观者以不同的感受，如红、
橙、黄具有温暖、热烈的感觉，被称之为“暖色”；绿、蓝、紫具有寒冷、
沉静的感觉，称为“冷色”。由于色彩对于人在生理上和心理上的不同影响，
以致已被人们广泛运用于生产和生活方面，如交通方面用红、绿灯，各种有
特殊用途的车辆用特殊的颜色，吉庆场合宜用暖色，理发室、冷饮室等宜用
冷色，邮电用绿色，医院用白色，特别在商品包装、广告设计等方面，更充
分运用色彩的观感作用，以加深人们的印象。
如何观察色彩
自然界的色彩现象极为复杂，但都是可以认识的，要批判那种“色彩神
秘论”的观点。观察色彩要有全局观点，从整体出发，不要孤立、片面地观
察。要使次要的从属于主要的，使局部从属于整体，这一方法必须始终贯穿
于作画的全过程中。在观察时要迅速、敏锐地抓住对象色彩的总的倾向，确
定其基调，然后再进一步分析和研究局部的色彩关系。只有抓住了色彩的主
要倾向和特征，分析各个部分大的色彩关系，才有一个正确的前提。这就是
通常称的色彩“大关系”。色彩“大关系”的明确与否，是直接影响到一幅
作品在色彩处理上的成败的。对色彩的主要倾向切忌似是而非、模棱两可，
否则势必造成画面色彩的支离破碎，互不谐调。整体和局部是辩证的统一。
整体观察的同时，必须对局部进行细致的研究，反复比较，找出区别。没有
对局部的细微观察和刻画，也谈不上所谓的“整体效果”。要处理好对象色
彩的整体与局部的关系，主要依靠互相比较的方法。比较一般可从四个方面
进行，即比色相，比明度，比色性，比纯度。
色相，是指颜色的“相貌”，如红、黄、蓝、绿⋯⋯
明度，即色彩的明暗、深浅程度，如深红、淡黄等。
色性，指色彩的冷暖属性，如红、橙、黄为暖色，青、蓝、紫为冷色。
中间色也同样有其冷暖的不同倾向。
纯度，指色彩的鲜明、饱和程度。
这四个方面若有一个方面物象的色彩过于接近而难于区别的话，即可以
其它三个方面加以比较，找出其差别来。通常的办法也就是：明暗相同比冷
暖，冷暖相近比明暗。此外，特别要注意同类色和邻近色的比较。油画辨别
色彩的训练，主要也是要区别出各种中间色，区别那些微妙的灰色，例如：
同为白颜色的衣服，由于质量不同，周围环境不同，往往各自呈现出偏黄、
偏紫、或倾向青、倾向绿的区别。即使是一件衣服上的白颜色，也会由于各



种因素而色彩各异。只有通过细致的比较，才能找出物象千变万化的差别。
在观察色彩时还必须懂得有关色彩变化的常识，如：
A．形成物体色彩关系变化的因素
主要是三个方面，即固有色、光源色和环境色。固有色即正常光线下人
们看到的物体占主导地位的色彩，如白墙、绿草等。固有色在正常柔和的光
线下强，在微弱光线和强烈光线下弱；反光强的光滑物体固有色弱（如金属
玻璃器、新的油漆家具等），而反光弱的粗糙物体固有色强（如呢绒、粗制
家具等）。光源色是指日光、火光等不同光源颜色照射在物体上而引起的色
彩变化。光源色愈强，对物体固有色的影响也就愈大，甚至可以完全改变固
有色。环境色即物体周围环境的色彩由于光的反射而作用到物体上引起的对
象色彩变化，这种变化在物体的暗部反映尤为明显。
B．色彩的冷暖变化
冷暖色同时存在于一个物体上，是符合事物对立统一的基本规律的。一
般来说，物体亮部的色调冷暖，是以光源色的冷或暖为转移的；物体暗部色
调的冷暖，是以光源色及环境色的冷暖为转移的；物体中间部分往往是光源
色、固有色、环境色三者反射的综合；极光处则是光源色的反射，一般是光
源色的色相和色性，但由于物体的质的不同，反射的程度也不同，因此有时
也带有物象的固有色色素。
C．色彩的明暗强弱变化
在研究色彩关系时，要严格注意物体的素描关系，使色和形更好地统一
起来，而色彩关系的强弱，也是直接受到色彩的冷暖和明暗的制约的。从色
彩的强弱变化来看，大致有下列的规律：暖色比冷色强，冷色比中间色强（指
一般情况下没有衬托关系时）；色彩对比大的强，对比小的则弱；色彩纯的
强，反之则弱，纯度相近的色彩配制在一起会互相减弱，纯度差异的放在一
起则互相衬托；离视点愈近，色彩愈强，而远则弱，室外景物由于受空气尘
埃的影响，更为明显。
怎样表现色彩
色彩对再现生活的真实和人物的情绪有很强的感染力。要使调色板上的
颜色成为画面上的色彩语言，必须经过组合，组织加工成为色彩调子。在写
生画上的色彩调子是以客观对象及其所处的时间、地点、条件为依据的，作
者要根据所描绘对象的思想内容来确定画面的调子，既不是自然主义的描
摹，又不能主观主义地捏造。我们运用各种不同的色彩调子是为了艺术地再
现生活。绘画中色彩调子的运用如同音乐中的音响调子一样，是用来表达一
定的思想情绪和内容的。就色彩调子来说，以色相区分的有黄调子、紫调子、
绿调子等；以明度区分的有亮调子、灰调子（即中间调子）、深调子等；以
色性区分的有冷调子、暖调子等。
在写生和创作中运用色彩的各种对比，是油画中经常使用的一种手法，
有助于突出和加强画面的主题，活跃画面的色彩，并加强空间、距离、体积
等画面效果。色彩上常用的对比方法有：冷暖色对比，明度（亮、暗）对比，
纯度（鲜、灰）对比及色块大小对比等。特别是补色对比运用更为广泛。所
谓补色是指三原色中的一种原色与另外两种原色所调合成的间色加以并列，
使之相互补充仍为三原色，在色彩学上即称之为补色或余色。如红与绿，黄
与紫，蓝与橙，互为补充，相为衬托，使各自的色相更显得鲜明、活跃。“万
绿丛中一点红”，就是这个道理。补色对比在写生或创作中有很大的意义，



特别是对突出重点或确定物体暗部和投影的色彩倾向时，可循此规律；同时，
运用补色对比也有助于画面的明亮，增强画面强烈的效果，这在我国民间工
艺美术品或年画中，是有许多可借鉴的范例的。
调和，是另一种色彩表现方法。根据特定的内容和画面效果的需要，运
用调和的方法，可以给人以和谐、统一的印象。调和的方法大致有以下几种：
A．主导色调和，即以画面占主导地位的色彩为基础，让其它色彩处于次
要和陪衬地位，以保持画面色彩的谐调；
B．同性色和邻近色调和，是以各种色性相同或邻近的颜色（指按光谱排
列的次序中挨在一起的颜色）组成统一的基调，以此达到画面的谐调；
C．光源色调和，使各种色彩统一于同一的光源下，如早晚的阳光、火光、
灯光等，即使是对比色，由于光源色的影响，也变得很调和；
D．对比色调和，一幅画面上并列完全不同的色相，但因为色彩关系正确，
也能产生调和的效果。沿用此法时，应把物象所有部分的色阶（如同音乐中
的音阶）都略作提高，否则仅局部色彩强烈而其余部分不能相应配合的话，
画面容易产生生硬和不统一的弊病。
对比和调和是对立统一的，强调对比效果时要注意调和，强调调和时画
面也要运用对比，无非根据内容的需要，有所侧重罢了。
此外，在色彩的调配和放置上也有许多行之有效的方法，可供参考：
A．混合法：在作画过程中把不同色相的颜料调配成自己所需的颜色，再
画到画面上去，这是常用的调色方法，须注意的是，调色种类不宜太多，调
拌也不宜太“熟”，不然色性和色度均要减弱，甚至产生混浊的效果；
B．溶合法：是在画面上直接调配所需的颜色，使之相互渗透或溶合，这
种调色比较生动，色彩也比较鲜明；
C．重置法：即在有底色的画面上，再加以别的颜色，如重底色上画亮色，
或冷色上画暖色，有的是覆盖，有的则交错覆盖，产生出各种不同的色彩效
果；
D．并置法：运用色点和小色块，将不同色相的颜色不经调合而直接并置
在画面上，由于视觉上的关系，同样可以达到正确表现对象的目的，且画面
的色彩效果更为强烈。
油画色彩的掌握，主要途径是通过大量的写生和创作实践，在研究色彩
规律的过程中，不断提高观察色彩和表现色彩的能力。



“朴素的描写”和速写
  

素描，就是“朴素的描写”的意思，指的是凡以木炭条、炭精条、毛笔、
铅笔、钢笔等较为单纯的工具或少量的颜色在纸面、板面、墙面上所作的图
画而言。
素描是美术创作的造型基础，是造型艺术（包括绘画、雕塑、建筑艺术、
工艺美术等）训练的重要课程，它以锻炼观察和表达物象的形体、结构、动
态、明暗关系以及气质、精神特征为目的。通常作画时用素描为习作或创作
起稿，也可用素描形式直接进行创作。
素描是人类绘画史上出现的最早的表现形式。我们看到古代人类洞穴中
的壁画，往往也是以简单的线条和单一的色彩（或三、两种少量的颜色）出
现的。小孩子作画，开始阶段也总是运用一些简单的线条来描摹物象。包括
每一个学习艺术的人，刚刚接触造型时，总是首先要从素描入手，至今世界
各国的美术院校，仍是以素描作为培养学生造型能力的基础课而列入教学计
划的。
素描训练的主要途径是靠写生。写生，是指直接以实物为对象进行描绘
的作画方法。写生是初学者及画家锻炼绘画表现技法和搜集创作素材的重要
手段之一，通过对静物、风景、人物的写生，提高作者对物象的认识能力和
表现能力，特别是人物写生（绘画中称模特儿，即英语 model 的音译，原义
是“模样”，文学中称“原型”），锻炼意义更大。因为人物不像石膏和静
物那样，而是从外表到思想感情都不断在活动，男女老少、工农兵学，各类
形象千变万化，不易掌握。人物写生同时也涉及到解剖学和透视学甚至社会
学方面的知识，必须同时进行研究。全面地提高作者各方面的修养。石膏像
写生，既运用石膏模型作为教具的辅助训练方法，也是训练中很重要的内容，
因为石膏模型是单色的物体，比较容易辨别其形状、体积和结构；加以作画
可以不受时间长短的限制，比较方便。此外，许多石膏翻铸的头像、人体等，
都是历代有成就的艺术大师们的经典性作品，在培养艺术审美能力方面也具
有不可忽视的作用。
素描根据不同的功能，可以分为研究性素描和表现性素描（或称创作性
素描）两种不同的类型。研究性素描，目的在于认真研究和理解对象，培养
正确的观察方法，按照“整体一局部一整体”的作画步骤，由简入繁地逐步
深入完成，要通过反复的实践，达到能够较为正确地、深刻地塑造形象的能
力。这类素描一般来说花的时间比较长，在美术院校里称作长期作业，其中
有的仅限于一个局部或片断的刻画，如专画手部的关节和动势、头盖骨的结
构与起伏变化，或者衣服的褶痕、器物的不同质感等等，所以画面并不要求
完备，也并非供人欣赏所用。这类作品一般称为习作。
表现性素描是指在充分理解和把握了对象的基础上，比较自由地、更多
倾吐作者感受的素描作品，这类素描充分运用概括、对比、夸张等艺术手法，
使形与神达到较完美的结合。这样的素描，实际上已经具备了作为独立的艺
术作品的价值，足以引起观者在感情上的共鸣，给人以美的享受。如荷兰画
家伦勃朗作的《入睡的女子》，就属于这一类。
速写，是指用简练的表现方法，迅速地将生活中的人物形象、动作姿态、
生活场景、服装道具等描绘下来的一种绘画形式；研究性或表现性的素描作
品，均可以选用这种较为概括的方法。
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