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中国画概述
黄润华

  中国传统绘画, 源远流长, 有着灿烂辉煌的成就, 在长期的历史发展中, 形成浮星泛月的

长江大河, 留下来无数旷世杰作。这些作品可以与西方任何时代的作品相媲美, 像一座座高

峰, 巍然屹立于世界艺术之林, 越来越为当今世界各国所瞩目。

要学习中国画, 首先要从总体上对中国画有一个概括的认识, 诸如中国画的风格特点、艺

术规律、美学思想等, 树立一些基本观念, 掌握正确的学习方法, 加上不懈的努力, 才能逐步

攀登上艺术的顶峰。

中国传统绘画, 扎根于中华民族深厚的文化土壤之中, 经数千年的发展, 形成了融会着整

个中华民族独特的文化素养、审美意识、思维方式、美学思想和哲学观念的完整的艺术体系。

从顾繟之的“以形写神”、谢赫的“六法论”、张衒的“外师造化, 中得心源”, 直到齐白石

的“似与不似之间”等等, 包括着学养、立意、意境、气韵、经营、笔墨、程式、风格等一

系列艺术创造的经验和理论。这些经验和理论, 既符合一般的艺术规律, 又独具鲜明的中国作

风和中国气魄, 较之世界各国的文化艺术, 有着鲜明的民族风格和民族特点, 不仅为中国人民

所喜闻乐见, 而且得到全世界人民的高度赞赏。

中国传统绘画的门类很多, 形式风格多样, 不但有人物、山水、花鸟之分, 而且有工笔、

写意、重彩、金碧之别, 还包括书法、篆刻、壁画和民间绘画。但是为了讲解简要, 我们只能

着重介绍以人物、山水、花鸟为主的中国卷轴画, 其他门类不多涉及。这里仅就中国画的特点

和艺术规律作一些概括性的叙述。

一、以“写意”为特点的中国艺术观

纵观中国画的发展, 可以看到由于老庄的“天人合一”、“阴阳相克相生”的哲学观的影

响, 中国艺术家们很早便认识到艺术的创作, 是一个艺术家的主观和客观相统一的过程。早在

大约一千多年前, 东晋的顾繟之便提出了“迁想妙得”的主张, 到唐代就确立了“外师造化,

中得心源”的创造原则, 形成了“气韵生动”的审美标准和“以形写神”、“超以象外”, “缘

物寄情”等艺术理论。中国画家们承认艺术创造来源于客观世界, 又十分重视艺术家的主观

作用。在这些理论的指导下中国画到唐宋就得到了很大的发展, 现实精神和浪漫精神, 写实方

法和浪漫方法达到相当完美的结合。

中国画家虽然很早就提出了“以形写神、形神兼备”的原则, 但他们也很早就看到了

“形似”并不一定“神似”, 为了更好地传神, 形的表现可以灵活。谢赫在论卫协时便说:“虽

不该备形妙, 颇得壮气”, 并不妨碍它“凌跨群雄”, 成为“旷代绝笔”。以后, 这方面的言论

很多, 如:“离象而求”, “得之象外”, “物外求似”, “意在笔先”, “缘物寄情”, “物我交

融”等等。即超越具体物象的模拟、再现, 强调主观的创造作用, 强调作者主观情怀的流露。

总之一句话, 强调“写意”。作画是为了“写意”、“写性”、“写心”, 状物乃是为了“寄情”。
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它既是中国画的一种表现风格, 如写意画的出现并发展为中国画的主流; 又是中国画的一种总

的艺术观念, 即使工笔重彩, 也只是表现方法上的不同, 在艺术观念上, 也具有极强的写意

性。所以, 写意是中国画的一大特点。

所谓“写意”, 不是简单地描绘含混不清的图像和意念, 而是指画家对民族, 对社会、对

时代对自然的深邃体察之总和。它是一种意识、一种精神, 借助笔墨立意为象。因此, 它不同

于具象的模拟和抽象的不似, 而主要是通过形象, 并超越形象之外, 表现人的感情、意志和内

在气质, 重视人的精神的直接抒发。写意的中国画既是主观的, 又是客观的; 既是抽象的, 又

是具象的; 既有再现客观物象的因素, 又有表现主观情愫的因素; 既是写意的, 又不失精微的

刻画。

中国画不特别看重形象的视觉真实, 不执著于事物的自然属性, 如比例、透视、结构、光

影等。而是缘物寄情, 借以表达人的意念。中国花鸟画常画梅兰竹菊, 借以抒发作者的高尚情

怀。画家表现兰竹之高洁、梅菊之抗严寒、傲霜雪, 目的是借花喻人, 故谓之“四君子画”。

中国画家巧妙地运用了比、喻、兴、借等手法, 去表现自然和人类感情的推移。这种结合如此

贴切, 真是“物我交融”, 使人———社会———自然成为了不可分割的整体, 其思想内涵和审美

价值, 远远超出了花和鸟的自然形象本身。

写意观使中国画家很早就摆脱了时空观念的限制, 去追求艺术表现的自由。中国画强调宏

观把握世界, 谓之“以大观小”, 主张用历史的眼光、全局的眼光、发展的眼光来观察世界。

中国画创作可以超越复杂的时空关系, 对复杂的客观世界, 作概括的自由描绘。以山水画而

论, 千岩万壑、层峦叠嶂、朝霞暮霭、云雨四时、千里江山、万里江河, 这些自然景物在画家

笔下均可自由组合, 招之即来, 挥之即去。画家可以把他的所见、所知、所想, 综合成一种宏

观意识, “天地造物, 随其剪裁, 阴阳大化, 任其分合”。这样创造出来的作品, 既不是特定

时空中客观事物的简单再现, 也不是胡乱拼凑的主观随意性的任意发挥; 而是客观世界与主观

情思交融后, 构成的超越表象的时空一体的艺术境界。这种境界默契着客观自然的法则, 其描

绘的景色, 真实到可游可居的地步, 但它又是超脱于现实的极其完美的幻化世界。

由于不拘泥于“形似”、不“模拟”自然, 而着力于事物的内在神韵的把握和主观情怀的

传达上, 中国画获得很大的自由, 成为融会性很强的画种。

首先是诗词入画。中国画在其发展过程中由于受山水诗的影响, 很早就结束了“案城郭,

辨方州、标镇阜、划浸流”的幼稚阶段。后来中国诗词进一步发展, 理论上讲求“比兴”, 提

倡诗情画意, 更给中国画带来极大的影响。尚含蓄、讲曲藏、以少胜多、以虚代实、计白当黑

等等, 使绘画语言的表现力更加强化, 更能诱发观者丰富的想象。诗中有画, 画中有诗, 把中

国画的意境创造提高到更加自觉的阶段。

其次是书法入画、金石入画。中国画与中国书法同源, 有深远的渊源关系, 随着中国书法

的高度发展, 书法线条的抽象韵味融入中国画, 使中国画对线条的要求超出形象之外, 获得了

独立的艺术审美价值。到明清金石入画, 更加强化了笔墨的斑斓金石韵味, 使以线为主的笔墨

效果成为中国画特有的艺术特点。

中国画吸收了姐妹艺术的精华, 有文学的叙事性、哲理性, 有诗词的抒情性, 节律性, 有

书法金石的抽象韵味, 有艺术手法的独特性和装饰性, 成为具有很大容量的综合性艺术。

中国画的写意理论使中国画不仅不会排斥对一切优秀的现代艺术因素的吸收, 而且为中国
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画向现代化拓展提供了可靠基础。历史上, 在魏晋南北朝、唐代和明清时期, 中国画就先后受

到佛教艺术和西域绘画的影响, 对他民族艺术均有所吸收和融合, 古称“变夷为夏”, 今谓

“洋为中用”。在近代, 当西方文化传入中国, 以徐悲鸿为代表的一批画家, 把西画的写实技

巧引入中国。这种写实技巧被中国现代画家普遍掌握, 大大提高了中国画表现现实的能力。今

日, 当西方现代绘画技艺借助改革开放之风, 进入中国画坛时, 中国画家们仍像先辈那样大胆

地研究它、审视它、吸收它、融合它, 使之成为中国画进一步发展的营养。

二、以线为主的中国笔墨观

任何种类的绘画, 都有它自己特定的表现方法和特殊的物质材料。中国画的表现手法是以

线为主的笔墨, 它的物质材料则是毛笔、水墨和宣纸。这种特殊的工具和材料, 与特定的表现

手段有着必然的内在联系。如果说西画是体面和色彩的交响, 那么中国画就是点线和水墨的协

奏, 以至“笔墨”成为中国画的一个重要特点。清代画家恽南田说: “有笔有墨谓之画。”有

无笔墨, 成为人们评价中国画优劣的一个重要标志。

中国人精巧地制造了各种不同的毛笔, 画家们利用毛笔的灵活变化的笔法, 或抑扬顿挫,

或轻重缓急, 或干湿浓淡地在宣纸上创造出富有魅力的千变万化的点和线, 表现各种不同的对

象, 抒发各自不同的思想感情。

线条在中国画中, 比在西方绘画中发展得更加淋漓尽致。虽然西方有些画家, 也利用线条

塑造形象, 传达感情, 但他们更侧重于表现形象的质感、量感、空间感。传统西画的线条, 从

属于表现的对象, 离开了所要表现的形体、结构、明暗等具体内容, 线条自身没有独立存在的

价值。在中国画中, 线条的作用远远超出了塑造形体的要求, 成为表达作者的意念、思想、感

情的手段, 这同中国画以表意为特质分不开。中国写意画的出现, 则把笔墨提到更高层次, 即

表现人的品格, 以写神、写性、写心、写意为目的。唐代张彦远说: “夫象物必在于形似, 形

似必全其骨气, 骨气形似皆本于立意, 而归乎用笔。”这句话完整地阐明了中国画的创作特

点, 形似与骨气相连, 形质同一, 就是以形写神之意。两者本于立意, 即“外师造化、中得

心源”, 以此创造艺术意象。最后“归乎用笔”, 通过笔墨技巧, 表现艺术形象, 传达思想感

情。

由于中国画的写意观, 中国画的线条与它所描绘的形体之间, 并不存在必然的依附关系,

因而获得了极大的自由, 使画家可以单独地去追求线的品格问题。可以通过运笔的轻重缓急、

抑扬顿挫、方圆粗细、干湿浓淡等不同处理, 去追求笔墨的节奏、韵律、动态、气势、性格、

意趣之美。

中国书画的用笔, 都讲一个“力”字, 诸如: 力透纸背, 力能扛鼎, 高山坠石, 棉里包

针, 金铁烟云, 平如锥画沙, 圆如折钗骨, 留如屋漏痕等等, 都是要求用笔有力。所谓有力,

首先肯定的是生命力的存在和发展, 同时还是一种人格的、道德的、精神力量的表现。古人倡

导的所谓“风骨”, 就包含着这两方面的含意。另外, 有些看起来纤弱的东西, 其中仍然有一

种内在的力, 仍然有一种柔和的, 轻盈的, 吸引人的美, 这是一种克刚之柔。

中国画用笔的节奏美和韵律美, 包括两个方面, 一是每根线条的节奏和韵律, 二是每幅画

整体的节奏和韵律。节奏是强弱有规律的重现, 韵律是感情方向上起伏运动的轨迹。线条在平

匀有力的基础上, 有控制有规律地提按、行顿、转折、轻重、疾徐等所产生的变化, 形成了线
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条的节奏美和韵律美。各种线条的长短粗细、繁简、疏密、浓淡、虚实、组合、交错、顾盼、

呼应等, 形成了整幅画的节奏美和韵律美。

基于力度、节奏、韵律, 中国画还可产生一种动态和气势之美。“虎蹲凤阁, 龙跃天门”

“行笔放纵, 如风雨骤至, 雷电交作”;“逆来顺往, 旁见侧出, 横斜平直, 各相乘除, 得自然

之势”;“当其下手风雨快、笔所未到气已吞”, 这些名言都是苏东坡等前人形容用笔的动态和

气势之美的。

总之, 线条是通过力度、节奏、韵律、动态、气势等等美感来表现感情的, 只要细心地观

察和体会, 就会逐步深入和广泛地找出他们的内在的和外部的联系来。古人创造了十八描, 其

实每人每时的思想感情不同, 在线的运用上, 就会有不同的韵味, 又何止十八描。从用笔的韵

味上来划分; 有的庄重、典雅、崇高, 这要求作画时注重骨力、气魅、神韵的表现; 有的洒脱

飘逸, 这类线条给人以活泼、轻松的情趣; 有的刚健、挺拔, 充分体现豪放、雄浑、阳刚之

美; 有的浑厚苍劲, 要求线条沉着稳重, 有丰富的内含; 有的质朴天真, 指无人工雕琢的痕

迹, 不做修饰的自然流露; 有的古拙, 指蕴含朴厚, 有斑斓金石之美; 有的遒劲流畅, 线条随

力的走势, 自由流动, 如烟云舒卷, 龙蛇出没。随着时代的发展, 审美观念的丰富变化, 中国

画的线条的品格和表现力, 也会越来越丰富。

大写意的线, 更是变化多端, 可谓抑扬顿挫、快慢虚实的线的舞蹈, 与淋漓尽致的水墨运

用结合起来, 就更加婆娑多姿, 强烈地牵动着观者的思绪。用墨的变化其实是由用笔的变化中

来。当然, 中国画在用墨技法上, 还有浓、淡、干、湿、焦墨、枯墨、宿墨、积墨、破墨、泼

墨等等, 但这些墨法归根到底还是要“归乎用笔”, 要通过用笔画出来, 乃至写出来。用笔无

法, 则用墨不精。笔和墨在使用时是两相结合, 相辅相成的, 如同骨骼和血肉交织在一起, 不

能截然分开。墨由笔出, 笔由墨现, 一幅好的中国画笔法和墨气是混然天成的。所以, 强烈的

笔墨效果, 是中国画的另一大特点, 深厚的笔墨功夫, 成为中国画家们终生探求的根本课题之

一。

三、以“程式”为主的高度意匠

中国画的意境创造, 首先是作者的生活感受、形象思维、艺术理想等一系列内功的结果。

同时, 还必须进行反复的、高度的艺术加工, 要求作者苦心经营、呕心沥血、匠心独运, 谓之

高度意匠。古代有杰出成就的画家在这方面下的功夫是很大的, 态度是极严肃的, 正如唐代大

诗人杜甫说:“意匠惨淡经营中”, “语不惊人死不休”。

中国画的意匠手段是很多的, 主要的有:

丰富的想像 想像在艺术创造中十分重要, 人在反映客观事物时、不仅感知当时直接感受

到的事物的形象, 而且还能在头脑中创造出新的没有直接感受到的形象, 这种特殊的心理能力

称为想像力。正是因为人具有这种想象的能力, 人的有目的的劳动才成为可能。艺术创造的任

务之一, 就是制造诱发观者丰富联想的催化剂。

中国绘画艺术, 由于不拘泥于对自然物象的模拟、再现, 而强调主观的意会, 写意, 因

此, 更加注重想像力的高度发挥。“云想衣裳花想容”, “芙蓉如面柳如眉”等, 都是前人具有

高度想像力的诗句。如前所述, 中国艺术家巧妙地运用比、喻、兴、借等艺术手法, 去表现自

然、社会和人类感情关系的推移, 使丰富的想像, 成为中国画艺术创造的一个重要的意匠手
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段。

异乎寻常的夸张 夸张是为了使形象的特点更加突出感人。“白发三千丈, 缘愁似个长”,

“天长地久有时尽, 此恨绵绵无绝期”, 这些都是艺术夸张的极好例子。在中国画创作中, 为

了充分表现作者的感受, 山可以更高, 水可以更阔, 花可以更红, 树可以更多。只有超常的夸

张, 才能突出, 才能明确, 才能使观者印象深刻, 才能使人们得到艺术上的满足。

大胆的剪裁 为了突出主要形象, 次要的东西必须大胆剪裁。中国画中的剪裁可以直到

零, 直到空白, “此时无声胜有声”。中国画十分重视空白, 以空为有, 以少胜多、以虚代实,

计白当黑, 目的是给观者以再创造的余地。南宋画家马远、夏圭在构图上的大胆剪裁, 是极好

的创造。马远的《寒江独钓》, 画面上只画一条小船、几条波纹, 近景和远景的万千气象, 都

在空白中留给观者去想象。另外, 从形式处理上讲, 一幅中国画中的线条、笔墨、色彩、形象

之间的关系, 往往是在空白中得到协调的。

高度的概括, 程式化 中国画历来重法度、讲程式, 要求笔墨规范化, 由此及彼, 由个别

到一般, 与物象的本质特征相统一。

艺术不是生活本身, 程式化是为了使艺术语言更加概括, 又更加丰富。画家对形式美规律

的掌握和运用, 对生活长期的提炼和积淀, 形成一套相对稳定的艺术程式。各种艺术程式都是

特定历史文化的积累, 程式的形成受民族、地区、文化传统、审美观念的制约, 因而具有很强

的民族性。中国的诗词、音乐、戏剧、绘画都有完整的程式, 显示出鲜明的民族特点, 同时也

标志着它们的高度成熟。

相对西画而言, 中国画对程式的运用远远超出西画, 成为中国画的一个重要特征。中国画

中, 画面的构成, 线条的运用、形象的创造、色彩的配置, 都有一定的程式。中国的诗词、音

乐、戏剧也是一样, 如诗词的起承转合、平仄声韵, 戏剧中的“起霸”、“趟马”、“云手”、

“水袖”等一招一式, 都是利用程式化手法来加强艺术表现力。

诗书画印的结合, 使中国画具有综合性的特点, 形成一种完美的程式。中国画的各种表现

手法, 人物画的各种描法, 山水画的各种皴法、花鸟画的各种勾法、点法都形成了严格的规

范, 并不断发展着。正因为有了这些程式的创造, 才加强了中国画的形式感和民族性。这些程

式和内容是不可分割的整体, 以程式来概括并充分地表达内容, 又以内容来丰富和发展程式,

使内容与程式高度统一。

长期以来, 对中国画程式的理解, 不少人存在一些偏见, 认为它是脱离现实玩弄笔墨的表

现, 是落后的僵死的, 没有看到程式是在高度艺术加工创造中诞生的, 并且不断地发展着, 丰

富着。因为它是高度艺术加工的结果, 所以才成为非常简洁的艺术语言。从某种意义来讲, 正

是由于中国画程式化的特点, 它才成为相当普及的画种。初学者只要按照前人创造的程式规律

去画, 就会具有相当的画面效果。如齐白石的虾, 只要掌握了用笔的顺序、水墨规律及造型特

征, 就基本上画得象。当然这是指学习过程。要真正画得好, 并进而创造自己的程式, 就不容

易了。这需要按照“外师造化, 中得心源”的原则, 深入体察生活, 并且经过千锤百炼的高

度艺术加工才能实现。历代有成就的大家, 都是在深刻领会、理解程式化的基本精神之上, 不

断创造着新的程式, 丰富着中国画的表现手段, 强化着中国画的民族特点。

中国画作为东西方两大艺术体系之一极, 长期以来对世界艺坛作出了不可磨灭的贡献。今

天, 我们学习中国画的目的, 是要继承和发扬我国民族绘画的优良传统, 贯彻古为今用, 洋为
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中用, 继承传统、推陈出新的方针, 使中国民族绘画, 更加光辉灿烂, 为中国、为世界艺坛作

出更大的贡献!
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第一编　人物画 ( 上 )

———工笔人物画

蒋采萍 



第一章　工笔人物画的过去和现在

  中国传统绘画有工笔与水墨两大门类, 从两千多年的中国绘画历史来看, 是先有工笔后有

水墨的。现存的湖南长沙楚墓出土的两幅帛画《人物夔凤》和《人物驭龙》都具有工笔画的

特点。这两幅作品都以人物为主体, 采用墨线勾勒的技法, 设色简约 ( 平涂而略加渲染) , 构

图有装饰意味, 都是画在一种古代丝织品———帛上面, 从这些特点来看这两幅画均具有早期工

笔画的风格。工笔人物画在两千多年的发展过程中经历了初创、发展、高峰、低谷与复兴。尽

管社会历史阶段不同, 人们的审美要求不同, 但工笔画始终绵延不绝。

工笔画包括人物、花鸟、山水 ( 青绿山水、金碧山水及界面 ) , 其中工笔人物画占有重要

的比例, 工笔人物画从一开始就形成两大支流, 一为文人学士派, 一为民间画工派。前者淡彩

薄敷, 格调清雅; 后者浓色重抹, 鲜丽凝重。例如顾繟之 ( 晋 ) 、周訹 ( 唐) 、李公麟 ( 宋) 、

陈洪绶 ( 明) 、任颐 ( 清) 等著名画家的工笔人物画属于文人学士派, 寺庙道观和洞窟的壁画

以及宗教幡画、民间年画等属于民间画工派。从现代人的角度来看历史的全过程, 无论是文人

学士派还是民间画工派, 他们都是中国绘画历史的创造者, 他们的画经过历史的淘汰留传至

今, 都是优秀的作品, 在美术史上具有同等重要位置, 不能厚此而薄彼。与传统工笔画相对而

言的是现代工笔画。

现代工笔画是指 1949 年以来的工笔画, 中华人民共和国成立后提倡绘画要反映人民生活,

工笔画以其色彩绚丽、造型精妙为人民喜闻乐见, 从而有了更为广泛的群众基础。尤其在 70

年代中期以后, 随着改革开放的总趋势, 工笔人物画在传统的基础上汲取了世界范围绘画和现

代绘画流派的某些艺术养分, 从而形成了具有现代意识和现代手法的新工笔画, 更多的青年作

者加入到新工笔画的行列中来。在老中青三代作者的共同努力下, 近 10 年来工笔画更有新的

突破。现代工笔画中人物画在数量、质量上都占着优势, 从题材、观念、技法几方面都使工笔

画这一古老的画种绽开了灿斓的花朵。
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第二章　工笔人物画的技法类别及特点

  工笔画是与意笔画相对立而存在的, 总的特征简单来讲就是工整细腻。工笔画一般称为

“工笔重彩画”, 这是因为以往工笔画以重彩法居多之故, 但在近十数年来的现代工笔画作品

中, 既有重彩法, 也有淡彩法, 以及重彩与淡彩相结合的多种技法, 因此“工笔重彩”一词

已不符合实际情况, 应正名为“工笔画”为宜。工笔人物画在自身发展过程中曾出现过写实

与装饰两种风格。在现代, 工笔人物画强调个性与自我意识, 风格、手法上呈现多元化的倾

向。

它大致可归纳为三大类: 一、重彩法; 二、淡彩法; 三、浓淡相间法。下面分别叙述

之。  

第一节 重 彩 法

重彩法, 顾名思义即浓重色彩的画法, 指以矿物颜料和粉质颜料 ( 包括水粉色和丙烯色

等) 为主的方法。传统和现代壁画多用此法, 单幅画中用此法的亦不少。因为壁画是建筑装

饰的一个重要组成部分, 它应与建筑物的总体设计相协调, 故古今壁画大都采用重彩法。例如

敦煌千佛洞的历代壁画、山西永乐宫元代壁画等。五代顾闳中所作的《韩熙载夜宴图》、

清末任颐所作的泥金底通景屏《群仙祝寿图》等则是卷轴画中工笔重彩法的典范。现代壁画

使用重彩法的有张仃所作的机场壁画《哪叱闹海》、人民大会堂西藏厅壁画及一些大宾馆壁

画等。  

重彩法即所谓“重着色”, 但并不意味着将颜料堆得像某些油画那样厚, 只要求颜料能覆

盖住版面, 再配合渲染, 有厚重的效果即达目的。粉质颜料涂后颜色色度饱满, 色相鲜明, 能

给人以雍容华贵富丽堂皇之感。单幅或小幅的重彩工笔画虽然清雅一些, 但能体现复杂的色彩

关系, 且善于精致入微地描绘各种纹饰、器物等, 与大壁画相比, 一为玲珑精妙, 一为博大雄

奇, 各有千秋。

古代壁画多用矿物质颜料, 现代壁画也用矿物颜料, 但还用丙烯颜料、水粉颜料等。矿物

颜料为天然矿物制作, 故色质十分稳定不变色。重彩法也并不是百分之百地使用矿物颜料和粉

质颜料, 也需要少量透明颜料间用以使画面不呆板。矿物颜料下层都需要透明颜料衬托使矿物

颜料显得更加厚实; 加上人物的面部、皮肤、头发等也需渲染, 故重彩法中并不排斥透明颜

料。

现代壁画和单幅画技法较古代丰富得多, 除平涂、渲染、沥粉、贴金等外还有喷涂、擦

染、加沙粒、盐末和写意笔法等多种技法, 画面效果更为丰富多彩。
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第二节 淡 彩 法

淡彩法基本上是使用墨色加透明颜料的画法。此种方法善于描绘清雅、虚幻、朦胧的意

境, 例如雨、雾、雪等场景。

淡彩方法在古今工笔人物画中运用较多, 尤其采用绢做版面材料时效果更好, 因绢本身有

光泽, 而淡墨或淡彩能透出绢底的光泽使画面具有柔和的光泽。淡彩法要求渲染技巧高一些,

以不露任何水迹和笔痕为佳。现代淡彩技法多样化, 有水渍法, 即趁画面上水分未干时滴上水

滴或颜色滴形成水渍; 还有漏矾法, 即用笔多次擦染绢面, 使绢或熟宣漏矾形成细微墨色或色

彩斑点的方法; 另外, 还包括版面做肌理, 使用揉纸后用淡墨或淡彩涂染的方法等。

淡彩法中的墨色极为考究, 决不可用宿墨 ( 即头一天使用过的剩墨) , 画前一定要将砚台

洗干净, 开始画时临时研墨, 这样的墨色很细润便于渲染。现成的墨汁是不适合于画工笔画

的。

第三节 浓淡相间法

浓淡相间法是古代和现代工笔人物画运用最多的方法。浓, 指粉质不透明的颜料; 淡, 指

透明颜料和墨色, 浓淡在画面上并无固定比例。浓色一般用来染衣服、器物、植物等; 淡色一

般用来染头发、肌肤等。严格来讲, 面部、肌肤是半透明色, 就是在面部或肢体裸露部分先用

透明色渲染, 然后再用白粉加透明色调成基本肤色再罩上一层, 干后会露出下面的渲染过的凹

凸部分, 这种半透明的技法也可运用在衣服、器物等部位。

有些画背景上的景物 ( 如树木、花朵、器物等) 是淡彩, 而人物是重彩, 或者背景为重

彩而人物是淡彩, 这也是浓淡相间法。此法在现代工笔画中的表现是多种多样的, 画者可根据

自己的作画意图灵活运用, 不必为成法所限。

以上只是工笔人物画技法的大体分类。实际上现代工笔人物画技法是多姿多彩、变化无穷

的。例如用生宣、麻纸、高丽纸为版面材料所绘之浓墨重彩一类的作品, 还有类似古典没骨法

的作品, 或加入现代版画中丝漏等技法的作品等, 都很难归入以上三类。
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第三章　工笔人物画的基础

第一节 造  型

对工笔人物画造型能力的要求, 与对其他画种人物造型能力的要求是基本相同的。人物画

的造型能力应当包括两个方面: 一是写生对象的能力; 二是主观造型的能力。前者应为后者的

基础。写生对象的能力是指面对具体的人物和其他形象能准确描绘的能力。主观造型的能力是

指根据具体形象和主观臆想重新塑造形象的能力。二者是统一的, 不可偏废的。以上两个方面

的能力都可以通过课堂教学的基础训练而达到一定的水平。另外, 学生应当在生活中对人民生

活的各个方面以及生活中的各类形象做经常的深入细微的观察、默写、心记, 研究各类形象的

特点 ( 包括外在和内在的特点) 和形体的运动规律, 要养成速写的习惯。只有这样才能全面

地解决人物的造型问题。人是世界上最复杂, 也是最美的形体, 工笔人物画要求准确细致地刻

画形象, 所以对工笔人物画家的造型能力的要求是更为严格的。

工笔人物画家首先要解决用线条塑造形体的问题。工笔人物画用线条造型称为“白描”,

白描就是线描, 即用尖细而挺的毛笔单纯用线勾勒形体。线是中国画的特点之一, 也是工笔画

的特点之一。但工笔画的线与意笔画的线不同, 工笔画运用细而均匀的线条, 意笔画运用粗细

不同、变化多端的线条, 二者有着明显的区别。初学者开始画素描时, 往往看不见形体上的线

条, 这是不足为怪的, 因为形体上并不存在线, 画面上的线是形体的一种抽象。为将形体概括

或抽象为线的组合就需要认真地研究人物的形体、运动规律、姿态等, 更要理解人物形体的结

构与解剖, 深入地研究形体与衣着的关系以及服装的结构等等。

一般初学者都是先学素描后学白描的。从以块面认识和表现形体改变为以线条认识和表现

形体, 往往感到不习惯或有矛盾。其实白描与素描在造型上的基本认识是一致的, 不过表现手

法不同而已 ( 素描也有以线为主的一类 ) 。不论白描或素描都要求充分地理解形体的解剖结

构, 形体的空间、虚实、体积、质感等, 不过白描在表现上更微妙一些, 更概括一些, 理性更

多一些。

初学白描者可以先用铅笔、炭铅笔来画, 取其便于修改, 逐渐熟练后再用毛笔。用铅笔或

炭铅笔画白描其实与速写差不多, 只不过要求更准确和细致一些。也可以在用线的基础上辅助

一些皴擦, 使形体更为明确, 也可利用一些光影以表现形体的结构。

白描除要求造型准确外, 另一个重要的问题就是要处理好线条之间的组织关系, 其中含着

一些绘画艺术上的和审美方面的要求。在表现形体时并不是看见对象有几条线 ( 尤其是衣纹)

就画几条线, 而是要有选择。首先是准确, 但同时要有美感。在形体的重要部位, 即所有的关

节处, 例如肩、肘、腰、膝盖等都有成组的线条, 各组线条之间还有联系, 因而形成线条之间

的组合和疏密关系。安排好线条之间的组合关系比用线条画准确形体更难得多。初学者往往画

肩时不看肘, 更顾不上去看腰, 实际上在一个姿态中整个形体各部位的线条都是有联系的, 不
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可能是孤立的, 所以在画一个部位的线条时要眼观整体。这与素描中要求局部或整体的统一关

系完全是一致的。在审美上, 对线的组合还要求有韵律感和节奏感。徐悲鸿先生所藏元代

《八十七神仙白描图卷》就是一幅韵律感和节奏感很强并具有高度审美价值的画。

白描也是一门独立的艺术。就整个中国画来说, 线条的运用考究极多, 但作为工笔画的线

条, 大多变化不太大。因为工笔画绝大部分是以色彩为主, 为了突出色彩, 古今的工笔画的线

条或为铁线描, 或为高古游丝描, 是粗细比较均匀的线条, 为敷色留有更大的余地。这类较均

匀的细线看似容易实则难, 因为它们以精妙简练取胜。

第二节 色  彩

工笔人物画与水墨人物画最明显的区别在于前者是以色取胜的画种, 后者是以墨色取胜的

画种, 因此色彩对于工笔人物的重要性就可想而知了。本编第四章中将对工笔人物画所使用的

颜料做详细的阐述, 此节主要讲述工笔人物画的色彩关系以及色彩本身的常识问题。

传统的工笔人物画虽以色彩为主要特点, 但因历史的局限, 古代颜料品种较少, 故色彩较

为单调。进入 20 世纪以来世界上已有众多的新颜料品种产生, 借用过来以丰富自己民族的绘

画, 这是中国画发展的必然趋势。清末吴昌硕就已经使用德国生产的优良红色颜料, 中国画家

称之为“西洋红”。目前中国画家可以借用的颜料品种更多, 有水彩色、水粉色和丙烯色等,

凡是水溶性的颜料都可以进入工笔画的领域。有了丰富的颜料才能产生丰富的色彩关系和色

调, 才能更好地表现我们伟大而多彩的时代。

色调对于工笔人物画是十分重要的, 有些工笔人物画的失败往往是由于色调的不统一或不

协调。色调是指一幅画的总色调, 总色调和作品的意图有着密切的关系。例如喜庆欢腾的场面

决不可使用冷灰色调, 而静谧宜人的抒情画面很难想象用鲜丽的暖色调表现出来。所以一幅作

品的总色调在立意时就会同时设计出来。为了加强对色调的锻炼, 可多浏览一些古今中外名

作, 研究著名画家优秀作品以提高对色彩的认识和修养, 也可以再多做一些色彩的写生, 多画

水彩画或水粉画。另外, 还应学习现代色彩构成的知识, 研究固有色之间的协调关系。总之要

逐步提高对色彩的审美水平以及识别色彩的能力。

初学者一般对色彩的冷暖关系弄不清楚, 色彩的冷暖原本是非常复杂的问题, 下面列举主

要颜色的冷暖对比关系以便于初学者学习。所列举的颜色均为目前工笔人物画中经常使用的颜

色, 其中包括中国画色、水彩色、水粉色。

一、暖色系列

  曙红  ( 冷红色)

  胭脂  ( 冷红色)

  朱砂  ( 因原料不同有偏冷偏暖之别)

  朱組  ( 暖红色)

  朱红  ( 暖红色)

  大红  ( 冷红色)

  橘红  ( 暖红色)
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