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突出中国画在学术上的核心价值——写意精神，促进中国画创作遵循其自身规律，独得以写意笔墨，发扬传统绘画勃勃生机，这股热议目前正在兴起。
　　                                                                ——杨力舟

写意精神：中国画的核心价值


　　演讲人：杨力舟
　　简　介：杨力舟，1942年3月生于山西省临猗县，国家一级美术师，享受国务院特殊津贴专家。毕业于中央美院中国画研究生班。曾任中国美术馆常务副馆长、馆长；中国美术家协会第五届、六届副主席。现为全国政协委员，中央文史馆馆员，中国文联委员，中国美术家协会第七届顾问。
中国画的核心价值
　　突出中国画在学术上的核心价值——写意精神，促进中国画创作遵循其自身规律，独得以写意笔墨，发扬传统绘画勃勃生机，这股热议目前正在兴起。今天之所以就写意精神专门提出探讨，是想对当下中国画创作中写意精神的弱化和缺失发一点警示，并深究写意精神的学术命题，在全球化的语境中深刻地挖掘传统绘画本质理念，总结中国画的历史经验，梳理现实问题。
　　之所以提出写意精神的命题，而且将之上升到中华民族精神的高度，是基于近几年画坛的现实需要。具体地讲，自九届全国美展(1999年12月)之后，在国画领域，工笔画成长显著，得奖作品中工笔画居多。写意画，特别是大写意的水墨人物画，在参选作品中日渐减少，中选的作品水平一般。人们鼓吹的“握管而潜万物，挥毫而扫千里”的大写意作品几乎看不到。当下巨幅水墨写意画层出不穷，而且尺幅越来越大，但是真正有价值的作品并不多见。中国画的写意是“精神”的旨向，不是“行为”的标式。有人用笔粗、细来区分写意、工笔，只是一种表面现象的认定。归根就是中国画在数千年的演进中形成的写意精神是其命脉。
秦汉唐宋艺术是写意精神辉煌期
　　中国的绘画自象形文字始，历数千年之久。从战国时期《采桑宴乐攻战壶纹饰》，以及河南汲县山彪镇出土的《水陆攻战纹铜鉴》，反映耕战的时代特色，至秦汉时代宫殿、衙署，以及墓室，普遍绘制有壁画。汉代兴起在缣帛上绘画，长沙陈家大山出土的《人物龙凤帛画》，长沙马王堆出土的《旗幡帛画》，应该说是中国的早期绘画。以浪漫手法描绘天上境界，日、月、升龙，富有丰富的想象力。由跪迎的随从婢仆衬托人间墓主的高贵身份，主人采用正侧面形象，形貌服装精心描绘，神禽异兽姿态活泼矫健。不难看出中国画的基本特征已经彰显，在技艺上人物姿态生动，图像自由构架，环境与人物、动物既随意又合理地搭配，线描为主，平面装饰，色彩华丽庄重，远离纯客观的写实，开辟了意象美的写意画风。

　　汉代的画像石和画像砖，以刀代笔，在坚硬的砖石之上，创作了极为丰富和精美的兼具绘画和雕刻艺术美的图像，对中国画的发展产生巨大的影响。当我们看到8000余件秦始皇兵马俑的陶塑时，巍巍壮观地庞大方阵，复活神秘的军团，大气磅礴，创伟盛世的历史定格。色彩斑驳灿烂，挥动刚烈剑戟的武士，驰骋啸傲疆场的战马，人生的刚烈，生命的光焰，以简驭繁，沉静自若。论身体两米高的形态如真，论情态“千人千面”，表情生动，五官各异，造型丰富，个性多样，喜怒哀乐各种神情之个性，又呈现出总体的威武庄严。

　　由于秦始皇兵马俑的出现和对世界的震撼，使我想起了魏曹植的一段精辟论述，他在《画赞》序中说:“观画者，见三皇五帝，莫不仰戴；见三季暴主，莫不悲惋；见篡臣贼嗣，莫不切齿；见高节妙士，莫不忘食；见忠节死难，莫不抗道；见放臣斥子，莫不叹息；见淫夫妒妇，莫不侧目；见令妃顺后，莫不嘉贵。是知存乎鉴戒者图画也。”由此可见当时的绘画之盛，产生的效果感人至深。
　　存世的《女史箴图》、《洛神赋图》、《历代帝王图》、《步辇图》、《折槛图》、《八十七神仙卷》、吴道子的《送子天王图》摹本、《韩熙载夜宴图》等历代珍品，以及大量的宗教壁画和前面所陈述的秦汉遗存一脉相承的中国式纸、绢为材质的绘画，史家称其为工笔画。至南宋有梁楷画《泼墨仙人图》、《太白行吟图》，开水墨写意人物画的先河。虽然文人画始于唐代王维，继而有董源、巨然、李成、范宽等人，米芾、赵孟頫\、黄公望、倪云林、王蒙等人称为南宗，郭熙、马远、刘松年、李唐、戴文进等人是北宗，煌煌巨制的山水大作仍以工写，仍以笔取形，用墨取色。文人水墨写意画流行，倪云林提出:“仆之所谓画者，不过逸笔草草，不求形似，聊以自娱耳。”聊以写胸中逸气，寄兴玩世。水墨写意画勃兴。

　　文人雅士将文人画推到一个新的状态，它相对于民间绘画具有高雅、清逸的格调，摆脱官方束缚，并将诗书画印融为一体，成为构图布局上凸显新格，其文化内涵融会博大，为文人雅士和上层社会所青睐，至明清时代逐步占据中国绘画的主流地位，成为中国近代绘画史上的一大变革。
　　宋人物画甚多，至五代人物画渐少，明清文人画兴旺，标榜水墨为上。尽管如此，中国传统绘画里卷轴画、壁画仍然以工笔画为主要艺术形式。元明清的山水画比较发展，龚贤、石涛、八大以水墨见长。人物画家陈老莲、仇英、唐寅等人的工笔画仍有不凡的造诣。徐渭、吴昌硕的大写意花鸟画异军突起。任伯年人物、花鸟兼长，而工笔、小写意、大写意独领风骚。在艺术上，他们坚守写意精神，文脉相传，连绵卓然。

　　纵观画史，中国画的艺术发展，图像演进，万变不离其宗，概括起来有三大特点。
　　第一:人物画皆在“成教化、助人伦，见善以戒恶，见恶足以思贤”的社会功利上发展，传达社会意识，道德观念，人生命运和民生状态，所以唐代张彦远才有“图画者有国之鸿宝，理乱之纪纲”的概论。宋元以后画家回避现实，潜心山水、花鸟艺术，但是也把精神境思，寄托神州万里大好河山的歌颂，天人合一对大自然之美的抒怀之间，故而才有为“山河立传”之宏愿，才有“怒写竹，喜画梅”的寓意。画家思想境界、人格修养具有特别的水准。

　　第二:写意是精神内核。人们习以为常地称之为写意人物画、写意花鸟画，相对于工笔人物画和工笔花鸟画。本质上说它们都是具象、写实，但不写真实，“外师造化，中得心源。”写胸中意念，尊崇的是意象美。通过笔墨表达出的意象、意趣、意味、意境、意念，是客观对象的互动，是在似与不似之间的不似之似。所以写意画、大写意画，更便于作者自由抒发感情，最易于体现写意精神的发挥。人们常常把写意精神与写意画等同起来，以为只有写意画才具有写意精神，其实写意精神乃是工笔画、写意画共有的艺术的最高境界。堪称其为中国画最本质的特点。
　　第三:工笔画从秦汉帛画算起绵延至今，在中国画传统中占据主流地位。这是必须正视的现实存在。一切鄙视工笔画的倾向都将经不住历史的检验。
中国画写意精神的丰富内涵
　　(一)中国画具有完整的体系和极强的表现力。
　　自古所画者皆作圣贤、忠烈、贞妃各色人物，以及鬼神鸟兽。既是写实的，又是写意的，其造型能力、表现能力、想象能力与承载力都是超凡的，而为社会治乱发挥极大作用。这样的传统要比西方绘画兴盛、发达若干世纪，而且工笔、写意的艺术形式独具一格。近60年来，中国画人物画有所复兴，国家重大历史题材美术创作工程的实施，则是务实的表现。中国画有极强的社会功能，不可鄙薄它的厚重，只把它作为玩世的小品，继续泯灭中华古已有之的民族艺术之雄风，大谈复兴传统文化之壮举，恐怕也只会落空。

　　(二)画者无声诗，意在笔先，神形兼备。
　　无论工笔画或写意画，均以意象美为宗旨。画无论大小，都得有构思，有深刻的精神文化内涵。作书作画寓意不备、蒙养浅薄无神、笔力不精劲者，书画自然无神。所谓以内功静气胜得之者，自身精气神饱满，其作品自然有所不同凡响。工、写在表现性上形式语言有所不同，但是都应各尽其妙，其核心旨归均要在写意精神引领下，寓意于物，精而造疏，简而意足。面对客观物体，具象写实，但是不写真实，提炼概括，以形传神，以神写形，求神似，而不受时间、空间的限制，排除真实瞬间的时空和光影，使描绘的主体于似与不似之间。不侧重于工艺制作，不拘泥于真实细节的描摹，直抒其意达到言犹未尽而意趣无穷的艺术效果。这才叫艺术至上。

　　(三)用线造型，书法用笔。
　　中国画的基本造型语言，从象形文字到青铜器纹样，再到汉画像石，发展至绢、帛、纸上绘画，一脉相承，几乎都是用线造型，再到泼墨大写意，也离不了线的作用。复杂的客观物象，立体的空间形体，全然归纳成线，平面的装饰唯美的这种线是高度提炼的结果。由于画家从观察方法开始，就不是完全直接按描摹眼前直观的原有形态。用线勾勒的即是对象，又是作者内心对客体的感觉和审美的意趣。情动形移，通过形的移动传神达意。所以这种主观性导致意象思维和意象形态，同时中国画用圆锥形毛笔勾勒造型。这与线的表现性是吻合的，线条在毛笔的主导下成为国画笔墨的载体。
　　明代画家唐寅说:“工画如楷书，写意如草书。不过执笔转腕灵妙耳。世之善书者，多善画由其转腕用笔之不滞也。”古语曰:“画，石如飞白木如籀。”黄公望曰:“笔法游戏如草、隶。”米芾的八面出锋，用线变幻多端。吴昌硕以金石、古篆入画，齐白石亦然，直从书法演画法。画竹，干如篆，枝如草，叶如真，节如隶，则是一例而已。作画以篆、隶、真、草，随益互用。画家应该精谙谢赫的六法，也必精习书法永字八法，以及历代积淀的用笔要求和美学讲究。书法和绘画都是一个人的生命体现，精气神是统领。因此“书画同源”成至理名言。中国画有书写性，似乎没有人反对。然而大多数人都是用毛笔把没有艺术性的自己随意书写汉字的习惯运用入画，所书写的线条，缺乏用笔，缺乏书法的韵律，倒是类似炭条的轮廓线，用墨线近黑色的堆砌，所以这样的现状，必然使得国画的内在质量降低。

　　在写意的神情中神韵在先，书写用笔的线条富于弹性，使腕用指的起承转合中求得笔路谨细而出神采。画家在不经意中也显示其技巧之所在，刻求艺术之品味。齐白石主张:“奔放处不失法度，谨微处不失气魄。”这可以说是书法用笔线描的至高水准，集修养与功夫的突出表现。一般的工笔画勾成腕弱笔凝，缺乏变化，状如雕印，柔细而神气泯灭，这是工笔画中常见的弊端。学院派有造型的写实能力，而常用笔缺乏功力和修养，遂能掩盖其拙，然浮俗亦难遮挡其间。
　　写意画同样简易，但求气概。笔迹雄壮，顺快流畅，纵横变化，向往神来之笔。大写意就更加恣肆，泼墨泼水，挥洒豪放，散乱中取奇，无法中求理。人们想象中的写意画，必是挥于一毫，显于万象，形质神荡，气运飘然。须知写意画气势再大，笔须再粗，亦是心画也，非体力活也。对客观物象得之目，寓诸于心，而行笔运墨之间，同样和工笔画一样，对客观要掌控核心，精练取舍，用笔融行书或草书体势，一笔而成，气脉通连，隔行不断，用线条勾线为基础，而皴擦、晕染、粗细、干湿，运行于形体与神情之间，形与心手相配合又相忘，画尽意在，全神气足。写意画必有意，意必有趣，趣必有神，无趣、无神则无意。所以写意精神在写意画体现的更充分、更外露。对画家修养要求更高，理解更深，技巧的掌握须更熟，于是成家也就更难。

　　(四)程式化是中国传统艺术写意精神的重要手段，也是一大诀窍。
　　诗词韵律，戏曲的唱念做打，更加讲究程式。绘画亦有程式。在人物画里对于衣折的描法，就有十八种。如:“高古游丝描，琴弦纹描，铁线描，行云流水描，马蝗描，钉须鼠尾描，混描，秃笔撅头钉描，曹衣描，折芦描，柳叶描，竹叶描，战笔水纹描，减笔描，减笔枯柴描，蚯蚓描，橄榄描，观音枣核描等。”写山水皴分十六家，曰:“披麻、云头、芝麻、乱麻、折带、马牙、斧劈、雨点、弹涡、骷髅、矾头、荷叶、牛毛、解索、鬼皮、乱柴。”这些皆是古人作真山真水的山石时的艺术总结。

　　山石点苔如美女插花，有石上藓苔，或作坡间蔓草，或作树上藤萝，山顶小树，概其名曰点苔，有圆点、横点、尖点、秃点、焦点、湿点、浓点、淡点、攒繁点、跳踢点等，都是从山石中皴法生来，又从树叶中点法化出。
　　中国画笔下的花鸟亦是得其意而写出。虽说草木无情，则人有情，历来文人讲究天人合一、触景生情。而且明知天地间，物物有其生意，造化之妙，随人之兴趣恬性弄清。所谓喜画兰、画梅，怒画竹，兰叶势飘举，花蕊吐舒，得喜之神，竹枝纵横如矛刃错出，有饰怒之象。菊性傲霜，色佳，其香晚。故有四君子之谓，寓意在人的心性，文人寄兴放逸之气。所以传统绘画里画花卉类有四法:即勾勒着色法，不勾外框，颜色点染法，号称没骨法，墨笔点染法，白描法(白描双钩法)。

　　在传统中国画里面对千变万化的大自然，历代画家通过刻苦的意象美的实践探索，总结了极其丰富的程式化语言。在不断地完善中形成一些套路。他们对大自然的认识是从感性体验到理性选择，最终概括为意象美的表达，必然要求形式简约，所谓“标新立异三秋树，删繁就简二月花”。落实在笔墨趣味上，内涵丰富，启发人的联想。画家在创作的过程中就是完成意象形式再现物象的过程，程式化符号起着十分重要的作用。然而程式也有束缚画家创造性的一面。因此历代有作为的画家又忌依样画葫芦，在实践中坚持外师造化，而不断地继承和利用既有程式，又不断创造新的程式，便脱时人笔下套路。

　　(五)写意画源于生活，必须高于生活。
　　写意画源于生活，必须高于生活，张扬写意精神，使写实与写意，形神、笔墨之间达到完善谐和，笔力奋疾，境与性合，是画家终生奋斗的命题。如果仅掌握传统绘画的一些套路，在画古典人物画时，借助前人粉本，或参考资料，绘图神话，或者编造故事，因为没有严格可信的生活原型为依据，为鉴别标准，任凭虚构与想象，画起来还可以挥洒自如，尽情发挥。原始的岩画保留了稚拙涂抹的画风，文人画逸笔草草，不拘一格，也体现了古人的天真纯朴，文人的自由潇洒，给人感到其写意也浓厚。然而在表现近现代人物、历史事件，赋予重大主题的人物画时，如何体现写意精神？面对秦汉兵马俑，反映时代的真实物证，我们当代人重振汉唐雄风时，怎样体现写意精神？创造写意画、大写意绘画？深值世界有志者奋起而敏思，疾笔而行。
　　一本欧洲通史通俗读物《名画中的世界通史》(胡燕欣著)收入600余幅西方人创作的历史名画。其中有相当多的作品都是我们当代的画家们到欧美留学、考察、旅游所熟见的耳熟能详的历史画卷。然而在近百年前，蔡元培、徐悲鸿等人游历欧洲时，目睹那些名画、雕塑时，自然联想到中国数千年的文明史，总结曾经有过多少描绘历史反映时代的名作存世？仅从典籍中古代仅有的记载古图画多圣贤与贞妃、烈妇事迹，感叹:“秦汉画工可指数，笔纵世远不可追。”近代人物画从写意精神的传承上，陈老莲、仇英、唐寅至任伯年人物画的造诣不可小视，但从人物画的表现力、反映时代方面，得到衰败已极的呐喊不是没有道理，难怪蔡元培先生主张美育代替宗教。徐悲鸿等人开办学校，引进西方美术教育改造中国画。近百年来中国画人物画的发展，以蒋兆和的《流民图》为代表，写意精神并没有断档，而有新的张扬。先辈们的努力给了我们极大的鼓舞与自信。

　　徐悲鸿、蒋兆和通过艺术教育和个人的创作实践把西方绘画中的素描写实观念和科学原理融入国画写意画中。叶浅予、黄胄把速写融入到国画写意画中，情形又为之一变。意象美的有限形体表现无限的生机，中国画的写意画又一次得以突变，写意精神焕发出勃勃生机。
　　(六)写意精神最终要体现在作品的品性与格调上。

　　绘画的主题、内容仅是载体，精神性与艺术性则是灵魂。在人物画的选题里，所描绘的尽管是贤哲伟人，设想着宏大的气度宏魄，没有中国画的写意精神，也只能充当泡沫或空壳。学者由能入妙，由妙入神，这是循序渐进的必由之路。又论画品格调气韵为上。还有简古、奇幻、韶秀、苍老、淋漓、雄厚、清逸等等说法。竟有二十四画品，值得后学心会。然而论画的格调，要有书卷气，不以写意或工笔论，全在乎雅俗。大美至雅，雅字是内容与形式完美结合的标志，也是讲求格调的首位。苏东坡有言:“当其下笔风雨快，笔墨未到气已吞。”这是一种文学语言，在现实生活中看到许多国画家也是气宇轩昂，类似“笔惊风雨，纸生云烟”，“挟风雨雷霆之势，具神工鬼斧之奇”的评语在写意画评中习常所见。
　　近些年来，美术界强调民族精神、中国气派。青年画家积极响应，迎头攻坚千年遗脉，回归传统，大兴工笔画，出人才，出作品，值得肯定与鼓励。这是写意精神复兴的成果。写意人物画较之工笔画的艺术难点甚多。首先生宣的性能比较难掌握。生宣洇水渗化的性能，在和笔墨碰撞的过程经常会出现出其不意的效果，画家要利用得好，其意象的美亦妙不可言。画家在起笔时面临着笔墨与造型的矛盾，形与神的矛盾。在一触即洇水的纸上勾出生动的线条与墨色，写到既定的造型上，使形象准确，神情具现。书法用笔的线条顺着结构步步深入运行，而且墨色还要分出干、湿、浓、淡。其间只能加笔加墨，不能减笔减墨。顺画家胸中的运思，融行书和草书的体势，画出早已设计好的形象。要以极简而准的笔墨写出人物的神情，所谓运思挥毫，不滞于手，不凝于心，形与心手相配合又相忘，画尽意在。故而叫做先求气韵，形似得于其间，然后神情与构想凸现。

　　构思构图的意象造型在草图阶段已设计画好，做到胸有成竹，画人物画，形的问题要做到心中有数，同时还要注重神。笔墨在运行中，以形传神，还是以神支配形，更多的时刻是灵活交替，随机应变，灵性的互动，沉着敏锐地利用水墨的偶然性，所谓大胆落笔，细心收拾正讲出了其中的奥妙与辩证关系。在宣纸落墨时，其难点一步一步地克服，由于技巧性极强，故而一次成功的可能性较小，所以作为创作必须反复重画，使每一笔的失误得以补正和充实，使整幅画的气脉得以贯通，必须多次绘制，这个过程可称作锤炼。不断地锤炼，需成年累月，目的要达到形神兼备，笔精墨妙。因此写意人物画的成功较慢，所需功夫精深。故而李可染先生提出“废画三千”的名言。同时说:“画家应具备哲学家的头脑，有科学家的毅力，诗人的感情，和杂技演员的技巧。”娴熟的技巧确实十分重要，还须深刻的思想和丰富的情感。国画家成名较难，人物画家就更难。殊不知，胸中有万卷书，目饱前代遗迹，又能游历天下见多识广，融合古今，涉猎中外，是苦学之道。正如郑板桥告诫人们:“不奋苦而求速效，只落得少日浮夸，老来窘隘。”
当代国际化背景与写意精神
　　写意精神贯穿中国绘画的发展史。它从来都不是孤立地存在，数千年的中国历史变迁和多民族文化的大融合，又吸纳了西域、印度的文化艺术而形成独特的艺术门类，深邃的文化内涵和鲜明的民族风格，而且历经长期的时代演变和风雨洗礼，熔铸了写意精神作为创作理念。它的丰富性、包容性、吸纳性也体现了它与时俱进的革新品格。在国际艺坛独树一帜。同时我们也要看到，在西方世界和非洲国家以及其它地区的艺术，也都有超现实的精神张扬。也都使艺术从现实主义迈向超越现实的各类绘画之中，也都有耐人寻味的意象美和写意精神。诚然与中国画的写意精神有很大不同，但是马蒂斯、毕加索等艺术大师的革新创造，不仅成为西方艺术的里程碑，而且对我国的绘画发展亦有极大的启示。传统绘画处于弱势，并不在于西方强势挤压的结果。根本的原因还是我们自身对老祖宗遗留之精粹忽略、摒弃的太多，对西方艺术过于戒备，而认识的太少。自身的创造力不够了，因此出不来与世抗衡的英才和大作。无论中西绘画，只有差别，各有优长，亦各有局限性。凡是达到高层次、高境界的艺术，都具备了写意精神，写意精神是人类艺术发展的共同财富，在国际化的大背景下，对中国画的影响和冲击是正常的、必然的。关键就看中国画家怎么样去对待。石涛“笔墨当随时代”的精辟论断早就给我们指出了方向。创造新时代的艺术语言和形式，敢于自立门派。一方面要花力气去研究传统绘画的精髓，要突破厚今薄古的教条，对中华民族独有的博大精深的伟大艺术传统，以敬畏务实的态度真正做到继承。对西方绘画也要认真了解与学习，克服浅尝辄止、轻率鄙视的无知狂傲，改变二元对立的习惯思维，变东西方文化对立与抗衡观为互补共同发展观，中西融合是当今时代中国画大发展的必由之路。
