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序 美术发展史概述


中世纪是指5世纪（以476年西罗马帝国崩溃作为标志）到15世纪（意大利文艺复兴的开始），它标志着西方进入了基督教时代。受基督教的影响，中世纪美术不注重客观世界的真实描绘，而强调对精神世界的表现。建筑的高度发展是中世纪美术最伟大的成就。拜占庭教堂、罗马式教堂和哥特式教堂，各具艺术上的创造性。与宗教建筑相结合，雕刻、镶嵌画和壁画也取得了一定成就。

14～16世纪的欧洲文艺复兴时期的美术作品以坚持现实主义方法和体现人文主义思想为宗旨，在追溯古希腊古罗马艺术精神的旗帜下，创造了最符合现实人性的崭新艺术。

意大利的达·芬奇、米开朗基罗和拉斐尔是文艺复兴美术的3位代表。达·芬奇既是艺术家又是科学家，其杰作《最后的晚餐》、《蒙娜丽莎》等皆被誉为世界名画之首。米开朗基罗则在雕刻、绘画和建筑各方面都留下了最能代表文艺复兴鼎盛期艺术水平的典范之作。他塑造的人物形象雄伟健壮，气魄宏伟。拉斐尔塑造的秀美典雅的圣母形象最为成功。他的圣母像寓崇高于平凡，被誉为美和善的化身，最充分地体现了人文主义的理想。

17世纪，在欧洲出现了巴洛克美术。它发源于意大利，后风靡全欧洲。其特点是追求激情和运动感的表现，强调华丽绚烂的装饰性。这一风格体现在绘画、雕塑和建筑等各个美术门类中。鲁本斯是巴洛克绘画的代表人物，他的热情奔放、绚丽多彩的绘画对西方绘画具有持久的影响。同时代的现实主义大师如荷兰的伦勃朗、西班牙的委拉斯开兹等，他们的作品也在一定程度上具有巴洛克艺术的特色。

18世纪，洛可可风格在法国兴起，随后影响了欧洲的其他国家。洛可可美术的特点是追求华丽、纤巧和精致。代表画家有法国的华托、布歇和弗拉戈纳尔。随着1789年法国资产阶级大革命的到来，进步的美术家们又一次重振了古希腊古罗马的英雄主义精神，开展了一场新古典主义艺术运动，其代表画家是法国的大卫和安格尔。浪漫主义随着新古典主义的衰落而兴起。法国热里科的《梅杜萨之筏》被视为浪漫主义绘画的开山之作，而这一运动的主将却是德拉克洛瓦，其绘画色彩强烈，用笔奔放，充满激情，代表作有《希阿岛的屠杀》和《自由引导人民》等。法国吕德的《马赛曲》和卡尔波的《舞蹈》都是杰出的浪漫主义雕塑作品。

19世纪中期是现实主义美术蓬勃兴旺的时期。法国画家库尔贝是现实主义的倡导者，他的代表作《奥南的葬礼》堪称绘画中的“人间喜剧”，而《石工》则深刻揭示了社会的矛盾，表现了作者对劳动人民的同情。勤劳朴实的农民画家米勒，以醇厚真挚的感情歌颂了辛勤劳作的农民。

政治讽刺画家杜米埃创作了大量思想深刻而形象夸张的石版画和油画。德国女版画家柯勒惠支，以社会民主主义思想和鲜明的个人风格创作了反映工人运动和农民革命的系列铜版画和石版画。俄罗斯的批判现实主义产生了列宾、苏里科夫等杰出画家。法国雕塑大师罗丹的作品也具有一定的现实主义特质。

19世纪后期在法国产生了印象派。此派绘画以创新的姿态出现，它反对当时已经陈腐的古典学院派的艺术观念和法则，受到现代光学和色彩学的启示，注重在绘画中表现光的效果。代表画家有马奈、莫奈、雷诺阿、德加、毕沙罗、西斯莱等。

继印象派之后还出现了新印象派（代表画家是修拉和西涅克）和后印象派（代表画家是塞尚、梵高和高更）。而实际上后印象派与印象派在艺术主张上并不相同，甚至完全相反。其中梵高的绘画着力于表现自己强烈的情感，色彩明亮、线条奔放。高更的画多具有象征性的寓意、装饰性的线条和色彩。塞尚的绘画则追求几何性的形体结构，他因而被尊称为“现代艺术之父”。

20世纪以来，现代美术呈现出流派迭起、千姿百态的局面。1905年诞生的以马蒂斯为代表的野兽派绘画，强调形的单纯化和平面化，追求画面的装饰性。1908年崛起的以布拉克和毕加索为代表的立体派绘画继承了塞尚的造形法则，将自然物象分解成几何块面，从而从根本上挣脱了传统绘画的视觉规律和空间概念。



第一章 中世纪基督教美术时期
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基督诞生与先知以赛亚和以西结（The Nativity with the Prophets Isaiah and Ezekiel）

杜乔·迪·博宁塞尼亚（Duccio di Buoninsegna）

1308—1311年

美国华盛顿，美国国家美术馆

博宁塞尼亚是中世纪意大利最具影响力的艺术家之一，被认为是锡耶纳画派（Sienese School）的创始人。他的作品源自拜占庭风格，同时将人文精神融入其中。不论是构图上的气势磅礴，还是人物形象上的秀丽多姿，抑或是用色上的精细美妙，都能表现出作品中强烈的哥特元素。上图作品中描绘的是基督诞生的画面，此类宗教题材也是国际哥特式最常采用的，而且都是使用大幅画面来表现天堂场景和人物形象。

锡耶纳画派，外文名Sienese School，是意大利14世纪文艺复兴时期的美术流派之一。锡耶纳城位于意大利中部，邻近佛罗伦萨，14世纪时银行业较发达，在政治、经济上都是佛罗伦萨的主要对手，艺术上也形成了能够与佛罗伦萨画派分庭抗礼的锡耶纳画派；但到15世纪，随着该城的衰落，锡耶纳画派也一蹶不振。
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基督和撒玛利亚妇女（Christ and the Samaritan Woman）

杜乔·迪·博宁塞尼亚（Duccio di Buoninsegna）

1310—1311年

西班牙马德里，提森·波涅米萨博物馆

耶稣离开犹太去往加利利，途中经过撒玛利亚的一个小城叙加，到了雅各井旁；那时已是正午（中午12点），天气特别炎热，耶稣也困乏了，他吩咐门徒到城里去买食物，然后坐在井旁休息。这时一个撒玛利亚妇人前来打水。耶稣以“请你给我水喝”为谈话的契机，向她传扬福音。耶稣从生活用水谈到生命的活水，指出妇人生命的真正需要，并把生命的活水赐给了她。

[image: figure_0009_0003]


荣登圣座图（Maestà）

西莫尼·马尔蒂尼（Simone Martini）

1315—1321年

意大利锡耶纳，锡耶纳博物馆基金会

西莫尼·马尔蒂尼（约1285—1344）是哥特式绘画最杰出的代表人物，被誉为“国际哥特式风格”的奠基人。他笔下的人物具有非同寻常的形体“流动性”，无论是天使还是凡人都有一种动感。“哥特式”这个术语是一个时代的划分，而不是对一系列特点的描述。最早使用“哥特式”一词的是意大利人，他们将其用作贬义词，泛指那些创作于文艺复兴后期却不乏中世纪遗风的艺术作品。后来，“哥特式”逐渐去除了它暗含的贬义，成为一个宽泛的术语。用以形容罗马式之后、文艺复兴之前这段时期建筑与艺术的新风格。

哥特式绘画发源于意大利，绘画对哥特式风格的吸收远比建筑和雕塑来得缓慢。直到13世纪末，才在佛罗伦萨和锡耶纳绚丽的“板上画”中有所表现。那时的画家十分迷恋透视效果和真实空间的幻觉，许多图画显示出错综复杂的优雅与细腻。早期哥特式风格显著的特点还有对叙事性的偏好，以及对基督教精神充满激情。
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圣母与圣子（Madonna with Chid）

彼得罗·洛伦泽蒂（Pietro Lorenzetti）

年代未知

意大利锡耶纳，锡耶纳博物馆基金会

[image: figure_0011_0005]


圣母子登基（Virgin and Child Enthroned and Donor，Angels）

彼得罗·洛伦泽蒂（Pietro Lorenzetti）

1320年

美国费城，费城艺术博物馆
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好政府的寓言（Allegory of Good Government）

安布罗吉奥·洛伦泽蒂（Ambrogio Lorenzetti）

1338—1339年

意大利锡耶纳，锡耶纳博物馆基金会

安布罗吉奥·洛伦泽蒂，意大利画家，生于1290年，卒于1348年6月9日。洛伦泽蒂在当时的画坛具有很大的影响，其作品甚至可以说是里程碑式的作品，他在艺术领域的贡献是不可估量的。洛伦泽蒂的哥哥也是一位著名的画家。

洛伦泽蒂的作品受到了拜占庭艺术风格以及经典主义艺术风格的影响。他将这些风格同时融入了自己的作品当中，并创造出了一种自己所独有的风格。这种特立独行的风格在当时的社会是不被大众接受的，人们的思想因为长时间的束缚，很难接受和认可他的作品。但是，洛伦泽蒂仍然保持自我，将这一风格持续下去。一段时间后，他的作品逐渐被人们接受，他的这一做法也得到了很多之后的画家的肯定，这些画家纷纷效仿他的作品以及他的这一做法。

[image: figure_0013_0007]


哀悼基督（The Mourning of Christ）

乔托·迪·邦多纳（Giotto di Bondone）

1305年

意大利帕多瓦，斯克罗威尼礼拜堂

1305—1306年，乔托为意大利帕多瓦的斯克罗威尼礼拜堂所绘制的装饰壁画，是乔托最成熟的作品之一。耶稣因被诬告反对罗马的统治、企图当犹太国王而遭逮捕，经受了百般折磨，随后由兵丁押至荒野，钉死在十字架上。耶稣死后，一位好心的亚利马犹太人约瑟到总督府那里求得通融，领走了耶稣的遗体，葬在磐石凿成的坟墓里。死后3天，耶稣复活。最先看到耶稣复活的是抹大拉的马利亚。

在这幅画中，乔托选取了耶稣刚被人从十字架上解下来的一个场面。圣母玛丽亚将他环抱在臂弯中，表达她的悲痛。在耶稣诞生的时候，她就是用这个姿势抱着她的婴儿，用这个眼神望着她的孩子。乔托笔下的玛丽亚始终有着非常坚强的表情，她环抱耶稣表情哀伤的这个姿势，被称之为“圣殇”。死后的耶稣，面孔上留有一种终于获得整个世界的安详神态。这种神态恰恰与周围人物内心的激动形成戏剧性的对比。这幅壁画中耶稣所在的位置，虽然不是传统上强调的神圣的中央，而是被移到画面的左侧，但通过周遭人物的动作、人物视线的凝聚，更凸显出他的主角地位。前倾凝视耶稣的圣约翰，张开双臂表示心中的绝望；女圣徒们的手轻轻地握着耶稣带着钉痕的双手和双脚，神情充满哀伤。这种不使用象征手法的写实场面所流露出的失去亲人的悲情，更是深刻感人。在他们的上空，飞翔的天使营造出悲天悯人的气氛。

[image: figure_0014_0008]


犹大之吻（The Kiss of Judas）

乔托·迪·邦多纳（Giotto di Bondone）

1305年

意大利帕多瓦，斯克罗威尼礼拜堂

《犹大之吻》是《圣经》中的一个故事。

犹大是出卖耶稣的叛徒。在逾越节的晚餐桌上，耶稣指出他是出卖主的人。犹大知道自己已经暴露，就提前溜走，立即去给敌人引路来捉拿耶稣。他以亲吻作为给敌人的暗号。上图的画面中表现的是犹大带领一队兵马，还有祭司长和法利赛人的差役，直奔耶稣，要与他亲吻。

《犹大之吻》是13世纪后期意大利著名画家乔托的代表作之一，是真正使意大利绘画摆脱拜占庭定型式的宗教画风的典型代表作品，是欧洲文艺复兴初期的绘画杰作。



第二章 15～16世纪文艺复兴时期


[image: figure_0016_0009]


圣母子、圣迈克尔和凯瑟琳的三联祭坛画（Triptych of Mary and Child，St.Michael，and the Catherine）

扬·凡·艾克（Jan Van Eyck）

1437年

德国德累斯顿，茨温格宫

扬·凡·艾克是尼德兰最伟大的画家之一，他对油画艺术技巧的发展做出了杰出的贡献，被誉为“油画之父”。三联祭坛画的中间是圣母子，左侧是天使和圣迈克尔，右侧是凯瑟琳。整幅画面以坐在教堂宝座上的圣母子为画面的视觉中心，由于使用了完美的前景透视法来绘制教堂内部的各种事物，所以构成了一个完整空间的幻觉感，让观者无法分清楚是二维的画面还是三维的真实教堂空间。

该作品给观者造成幻觉的主要原因在于透视和光线的合理运用。所有的柱子都按照中心透视法绘制，其投影点就在画面的中心，也就是圣母子的形象上；而一些细节的处理，如圣母子头上的华盖和背后的帷幕，都与底墙有着一段距离，柱子之间的花纹地毯也起到了视觉引导的作用，使得画中的人物宛如置身于真实的空间之中，同时用这种方法来突出画面的主角——圣母子。扬·凡·艾克完全依靠自己的视觉经验，令画面中的各种事物和人物都仿佛置于真实的环境之中，这得益于他对变化无穷的世界的耐心观察、对绘画技术精细的追求和对物体本身质感的细腻体验。

[image: figure_0017_0010]


教堂里的圣母（The Madonna in the Church）

扬·凡·艾克（Jan Van Eyck）

约1438年

德国柏林，德国国家博物馆

[image: figure_0018_0011]


使徒圣詹姆斯释放魔术师黑摩其尼（The Apostle Saint James the Greater Freeing the Magician Hermogenes）

弗拉·安杰利科（Fra Angelico）

1426—1429年

美国田纳西州，肯贝尔艺术博物馆

[image: figure_0019_0012]


圣母加冕（The Coronation of the Virgin）

弗拉·安杰利科（Fra Angelico）

1434—1435年

意大利佛罗伦萨，乌菲兹美术馆

弗拉·安杰利科是意大利文艺复兴早期的艺术家，于1420年进入多米尼加修道院。他一生只为教堂作画，也只画宗教题材画。他的作品既表现出国际哥特式的优雅和美好，也反映出文艺复兴早期对于光线和透视的研究，其艺术风格直接而简单，温柔而高洁。

该作品以“圣母加冕”为主题，采用对称性构图和曲线构图，画面上方宽大圆拱的曲线与画面两侧人物群所形成的两个半圆紧密相连，将所有人物均安排在曲线构图之内。

画面中央是基督与圣母，人物背后放射性的光线将空间延伸至无限大。在人物周围加入斜向上伸出的喇叭和其他奏乐的天使，使得画面更加生动，仿佛能听到神圣的仙乐。再往两侧，各人物身体朝着不同方向，但都使用金粉创造出薄浮雕的效果，增强了画面的光辉感。

[image: figure_0020_0013]


圣罗马诺之战（Battle of San Romano）

保罗·乌切洛（Paolo Uccello）

1436—1440年

意大利佛罗伦萨，乌菲兹美术馆

保罗·乌切洛是佛罗伦萨著名的艺术大师，他注重写生，穷尽毕生精力研究透视学，甚至采用数学的方式进行各种测量和计算的实验，因此他的作品往往不看重对象的形象描绘，而是将远近法放在首位，从而给人一种超越现实的印象。但也正因为他一味孤立地研究如何在二维平面上表现三维立体感和人物的远近关系，使得画面丧失了原有的生动性和真实感，人物形象显得生硬而呆板。这是时代的局限性，也是为透视主义的发展而做出的必要牺牲。

《圣罗马诺之战》的题材源于佛罗伦萨与邻邦之间的一场区域性战争，画家一共画了3幅相同题材的绘画，都是为了表现复杂的透视关系。上图是其中一幅，在这幅作品中，画家使用各种方法来表现透视，如战场两侧长矛的倾斜角度、双方士兵的前后距离、倒地马匹近大远小的形象、右侧后腿撅起的马匹与其身子的透视比例等，这些都以严谨的透视法做了深刻的描摹。

[image: figure_0021_0014]


圣乔治斗恶龙（St George slaying the dragon）

保罗·乌切洛（Paolo Uccello）

1456年

英国伦敦，英国国家美术馆

《圣乔治斗恶龙》的题材源于《圣经》，也是欧洲古代壁画常用的题材之一。据基督教史所述，圣乔治原是一殉教者，活动于3世纪。自6世纪起，他因为曾从一条恶龙的爪下拯救了一位女郎的传说而被后世颂扬。从8世纪起，他被神化为圣者，还成了英格兰的保护神。

[image: figure_0022_0015]


圣殇（Pieta）

罗吉尔·凡·德·韦登（Rogier van der Weyden）

1436—1446年

比利时布鲁塞尔，比利时皇家美术博物馆

罗吉尔·凡·德·韦登（1399-1464）是一位年代比扬·凡·艾克稍晚的有影响力的尼德兰画家。韦登是罗伯特·康平的学生，曾去过意大利，主要在布鲁塞尔从事创作。尼德兰画家在欧洲的影响也得力于韦登的活动。韦登的作品往往流露出哥特式艺术的那种悲壮情感，而不像艾克的作品那么平静。

[image: figure_0023_0016]


受难，圣母和圣徒约翰福音哀悼（The Crucifixion，with the Virgin and Saint John the Evangelist Mourning）

罗吉尔·凡·德·韦登（Rogier van der Weyden）

1460年

美国费城，费城美术馆

[image: figure_0024_0017]


年轻女子肖像（Portrait of a Young Woman）

佩特鲁斯·克里斯图斯（Petrus Christus）

1470年

德国柏林，柏林画廊

这幅肖像画，长期以来一直被人称作“北方的蒙娜丽莎”。
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托伦蒂诺的圣尼古拉斯（Saint Nicholas of Tolentino）

皮耶罗·德拉·弗朗西斯卡（Piero della Francesca）

1454—1459年

意大利米兰，波尔迪·佩佐利美术馆

[image: figure_0026_0019]


乌比诺公爵夫人画像（Portraits of Duchess of Urbino）

皮耶罗·德拉·弗朗西斯卡（Piero della Francesca）

1467—1472年

意大利佛罗伦萨，乌菲兹美术馆
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乌比诺公爵画像（Portraits of the Duke Urbino）

皮耶罗·德拉·弗兰切斯卡（Piero della Francesca）

1467—1472年

意大利佛罗伦萨，乌菲兹美术馆

[image: figure_0028_0021]


三王来朝（The Adoration of the Magi）

桑德罗·波提切利（Sandro Botticelli）

1478—1482年

美国华盛顿，美国国家美术馆

桑德罗·波提切利是15世纪末佛罗伦萨的著名画家，他一生中创作过多幅“三王来朝”题材的作品，其中有4幅流传至今，分别完成于1470年、1479年、1482年和1510年，这幅作品就是1482年完成的。同时，“三王来朝”的主题也是文艺复兴时期的绘画中最常表现的主题之一，多位艺术家都对这一场景进行过描绘。

“三王来朝”是圣经中流传很广的一个故事，讲述的是耶稣降生在犹太的伯利恒后，有3位从东方来到耶路撒冷的王者通过星宿的指引前去朝拜圣母子，并进献黄金、乳香、没药为礼物，其中黄金代表宝贵的信心，乳香代表虔诚的祈祷，没药代表受苦的心智。这个情节在很多书中也称为“三博士来朝”，但直到6世纪人们才援引《旧约》中的预言书，确定东方三博士的身份应该是Caspar、Melchior和Balthasar这3位国王，因此这里称为“三王来朝”。

[image: figure_0029_0022]


圣母玛利亚与孩子和歌唱天使（Mary with the Child and Singing Angels）

桑德罗·波提切利（Sandro Botticelli）

1477年

德国柏林，柏林国立博物馆

[image: figure_0030_0023]


春（Spring）

桑德罗·波提切利（Sandro Botticelli）

1481—1482年

意大利佛罗伦萨，乌菲兹美术馆

这幅作品是美第奇家族的首脑洛伦佐委托波提切利绘制的，用于祝贺他的侄子的婚礼。

在《春》这幅作品中，波提切利从左至右依次描绘了赫尔墨斯、美惠三女神（包括光辉女神阿格莱亚、激励女神塔利亚和欢乐女神欧佛洛绪涅）、爱神阿芙罗狄忒、小爱神丘比特（阿芙罗狄忒之子）、花神佛萝拉、森林女神克罗莉斯、西风之神赛弗尤罗斯，而且画面中还描绘了170多个品种的花，包括500多个花朵，被称为“花的百科全书”。

这是一幅描绘神话人物唤醒春天的作品，从画面中可以看出波提切利的独特画风。飘逸的风格、纯净的色彩、流畅的线条、恬淡的意境和富有想象力的构图，使得该作品在美术史上占有重要地位。
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维纳斯和半人马（Pallas and the Centaur）

桑德罗·波提切利（Sandro Botticelli）

约1482年

意大利佛罗伦萨，乌菲兹美术馆

[image: figure_0032_0025]


维纳斯的诞生（The Birth of Venus）

桑德罗·波提切利（Sandro Botticelli）

1483—1485年

意大利佛罗伦萨，乌菲兹美术馆

《维纳斯的诞生》是波提切利的代表作品，该画作的题材取自希腊神话。传说中，维纳斯从爱琴海一诞生就是成人，生来就完美无缺，而后被风神吹送到米洛斯岛，由春神给她披上美丽的衣服；画家所展现的正是这一场景。画面中的维纳斯虽然有着窈窕的身姿和青春的生命，但她娇弱的体态和略带迷茫的神情却充满了惆怅感，表现出女神对世界的困惑和对未来的不安，这种成熟肉体和稚嫩神情的结合形象地表现了维纳斯诞生时的心理。

[image: figure_0033_0026]


诸神之宴（The Feast of the Gods）

乔瓦尼·贝里尼（Giovanni Bellini）

1514—1529年

美国华盛顿，美国国家美术馆

本画是作者一生所画的最后一幅杰作。这幅画是画在画布上面的，而他以前所画的作品大多是画在木板上的。在木板上作画需要小心翼翼地控制颜料，这使他能够在画布上创造出十分精致的画面。这幅色彩丰富的绘画取材于奥维德的《盛宴》中的诗句，描述在一次酒神的盛宴中，生殖神普里阿普斯萨因为行为不检，在宴会中出丑的故事。这幅画中所展现的灿烂光辉的丝绸、前景的小卵石，都证明贝里尼的绘画技巧非常灵活。

[image: figure_0034_0027]


以马忤斯的晚餐（The Supper at Emmaus）

丁托列托（Tintoretto）

1542—1543年

匈牙利布达佩斯，匈牙利国立美术博物馆

丁托列托是16世纪意大利威尼斯的著名画家，师从提香，作品风格在继承提香的传统基础上又有一定的创新。《以马忤斯的晚餐》源于宗教故事，讲述的是耶稣复活后第一次显圣时的情景。耶稣复活的当天，两个门徒去距离耶路撒冷不远的以马忤斯，在路上遇到了耶稣，但他们并未认出他来。耶稣和门徒一起到了以马忤斯的一个小饭馆里，周围的人都在谈论耶稣复活的事情，有人说耶稣的身体从坟墓中不翼而飞了，也有人说看到天使显现，预示耶稣已经复活。这时耶稣说话了，他将先知的预示讲给众人听，并分给每人一块面包以示对邀他共进晚餐的感谢，众人这时才认出了耶稣。丁托列托所表现的正是这一幕场景，画面中耶稣位于正中心，与两侧的门徒形成开放的三角形构图，将观者的视线集中在耶稣的身上，而耶稣身后的光芒更是增强了作为画面主角的突出表现。所有的人物中，只有耶稣是正面描绘，其他人物都是背面或侧面，更加确立了画面的主体。

[image: figure_0035_0028]


忏悔的抹大拉（Penitent Magdalene）

丁托列托（Tintoretto）

1598—1602年

意大利罗马，卡皮托利尼博物馆

上图这位抹大拉·玛利亚，神学界和史学界对她研究1000多年，争议很大。一般认为她至少是3个人物的综合：悔过的妓女玛利亚，被耶稣治愈疾病之后成为忠实女信徒的玛利亚，耶稣的妻子玛利亚。这3种类型的玛利亚丁托列托都曾描绘过。

[image: figure_0036_0029]


圣赛巴斯提安（St.Sebastian）

安德烈·曼特尼亚（Andrea Mantegna）

1457—1459年

奥地利维也纳，维也纳艺术史博物馆

安德烈·曼特尼亚是意大利著名画家，他喜爱描绘古代事物，并擅长使用透视法来加强画面的主题氛围和强调人物的独特形象。瓦萨利评论曼特尼亚时说：“他的作品的线条是那么锋利，似乎更接近石头雕像，而不像人类肉体的线条。”这幅《圣赛巴斯提安》很好地诠释了这句话的含义。

曼特尼亚喜欢表现英雄人物的气概，所刻画的形象多带有古典雕像般的轮廓和强烈的体积感。《圣赛巴斯提安》就是他最具代表性的作品之一。圣赛巴斯提安是圣经中一位罗马的殉道者，他在罗马军队中传教，后被反对基督教的罗马皇帝逮捕并以乱箭射死。画家借助这一形象来歌颂为人民利益而牺牲的革命者。
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救赎苦难的基督（Christ as the Suffering Redeemer）

安德烈·曼特尼亚（Andrea Mantegna）

1495—1500年

丹麦哥本哈根，丹麦国家美术馆
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客西马尼园（The Garden of Gethsemane）

乔尔乔涅（Giorgione）

约1507年

日本东京，日本国立西洋美术馆

客西马尼园是位于耶路撒冷老城东面橄榄山脚下的一个果园，是耶稣在耶路撒冷的住处。耶稣和他的门徒在最后的晚餐后来到这里。耶稣因为知道这是他的最后一夜，所以向上帝祈祷。天亮时犹大带人来到这里将耶稣抓走。

[image: figure_0039_0032]


沉睡的维纳斯（Sleeping Venus）

乔尔乔涅（Giorgione）

1508—1510年

德国德累斯顿，茨温格宫

乔尔乔涅是著名的意大利威尼斯画派画家，也是世俗主义流行时期“架上画”的先行者。《沉睡的维纳斯》中所描绘的侧躺裸体女神开创了西方绘画关于这一题材的先例，也成为继乔尔乔涅之后众多画家钟爱的题材。在这幅作品中，维纳斯沉睡在一片优美宁静的田园风光之中，不同于宗教画中刻板的形象，这里的维纳斯有着匀称柔美的躯体、凹凸起伏的曲线，表现出了外在生命力与内在心灵的结合，同时与身后的大自然相呼应，让观者获得心灵上的平静。

[image: figure_0040_0033]


酒神和亚里亚得妮（Bacchus and Ariadne）

提香·韦切利奥（Titian Vecellio）

约1520—1523年

英国伦敦，英国国家美术馆

这幅画描绘克里特岛国王米诺斯的女儿亚里亚得妮被恋人忒修斯抛弃而徘徊在沙滩上的场景，远扬的小船在她的左肩处隐约可见。酒神巴卡斯和陪他狂欢作乐的跟随者到来，从凯旋车跃下的巴卡斯看到亚里亚得妮，旋即坠入情网。为了表示他的爱是真诚的，他保证亚里亚得妮不死，并把她的头冠抛向天空变成星座。

画面左边是孤立在众多的人物之外的亚里亚得妮，飘舞的蓝色长衫却被提香刻意裁断在画面之外。提香以对比的方法突出了她优雅的姿势，强调出衣服流动的色泽。在画面中间是年轻半裸的酒神，他扭曲着身体，正要从凯旋车上跳往前方，与亚里亚得妮的姿势呼应。年轻的酒神头上绕有葡萄叶，双唇半开，忘情地注视着新的恋人。

画面右方有一身上被蛇缠绕的男子，他源自著名的古典雕塑《劳孔》。劳孔的双腿和身体引领观者的视线通过酒神的身体向上前进，望向左上方的群星。劳孔的前后方有两位女性跟随者——麦纳德斯和巴坎特，她们是酒神的女信徒。她们敲打手鼓或铙钹表示对于肉体的陶醉，画中敲打铙钹的女性姿势是源自文艺复兴时代的雕刻《酒神巴卡斯》。

右边的人群中，后方体胖年老、喝得烂醉如泥的人是西勒诺斯，他是酒神的跟随者之一。西勒诺斯是传授智慧和预言的田野之神，他的形象往往是烂醉如泥地倚在驴背上，由森林之神撑扶着。与森林之神一样，他头上也缠绕着代表酒神的葡萄叶。

[image: figure_0041_0034]


戴安娜和阿克泰翁（Diana and Actaeon）

提香·韦切利奥（Titian Vecellio）

1556—1559年

英国伦敦，英国国家美术馆

《戴安娜与阿克泰翁》是意大利文艺复兴巨匠提香的绘画作品，也是提香的著名作品之一。描绘的是戴安娜和阿克特翁相遇时的场景。《戴安娜与阿克泰翁》是奥维德《变形记》的7幅名画之一。阿克泰翁是底比斯国的王子，一日中午，这位年轻王子在打猎时不小心误闯了戴安娜休息玩水的圣地。阿克泰翁从来没想到在森林树丛中会有如此艳遇，他屏息待气，悄悄从树林中偷看。戴安娜在弯弯溪流沐浴，不速之客阿克泰翁闯入不该闯入的禁地，身旁的仙女急忙拿起浴巾要为她遮身。戴安娜手指向阿克泰翁，说时迟那时快，阿克泰翁的头上鹿角已初露，阿克泰翁如惊弓之鸟，他做梦也没想到，眼前的大美女正是他倾慕已久的戴安娜女神。他吓呆了，沉重的双脚不听使唤地动不起来。戴安娜看见阿克泰翁还盯着自己的身体看，羞愤极了，双手撩起水往他脸上泼，一瞬间，阿克泰翁身上被水溅到的部位皮肤拉紧，头长出角，嘴巴穿突，脚长出鹿蹄，鹿的形体渐渐冒出，他竟变成一只鹿。他完全吓破胆了，惊慌失措，到处奔逃乱窜。但这一切都太迟了，他必须为自己亵渎了女神付出惨痛的代价！戴安娜的猎犬以及阿克泰翁自己带去的猎犬，看到了雄鹿，都一拥而上，狂啃猛咬，可怜阿克泰翁自己饲养的猎犬，完全不知它们咬的是自己的主人。
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维纳斯和阿多尼斯（Venus and Adonis）

提香·韦切利奥（Titian Vecellio）

约1555—1560年

美国洛杉矶，保罗盖蒂博物馆
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圣母和圣婴与幼年圣约翰（Madonna and Child with the Infant Saint John）

拉斐尔（Raphael）

1508年

匈牙利布达佩斯，匈牙利国家美术馆
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洛雷托的圣母（La Madone de Lorette）

拉斐尔（Raphael）

1509年

法国巴黎，香堤邑城堡

[image: figure_0045_0038]


主显圣容（The Transfiguration）

拉斐尔（Raphael）

1516—1520年

意大利罗马，梵蒂冈博物馆

[image: figure_0046_0039]


西斯廷圣母（The Sistine Madonna）

拉斐尔（Raphael）

1512—1513年

德国德累斯顿，茨温格宫

[image: figure_0047_0040]


查尔斯·索利埃画像（Charles de Solier，Sieur de Morette）

小汉斯·霍尔拜因（Hans Holbein the Younger）

1534—1535年

德国德累斯顿，茨温格宫

[image: figure_0048_0041]


巴别塔（The Tower of Babel）

老彼得·勃鲁盖尔（Pieter Bruegel the Elder）

1565年

荷兰鹿特丹，波伊曼·范·布宁根博物馆

老彼得·勃鲁盖尔(1525—1569)是16世纪尼德兰最伟大的画家，也是欧洲独立风景画的开创者，同时被誉为专画农民生活题材的天才。由于他的两个儿子也是画家，并有一子与他同名，故称他为老勃鲁盖尔。老勃鲁盖尔对圣经题材心醉神迷，《巴别塔》他曾经画过3次，巴别塔的寓言在西方妇孺皆知，老勃鲁盖尔的作品取材于旧约《创世纪》，传说诺亚后代迁居南亚底格里斯河与幼发拉底河之间的一块大平原，因为祖先被洪水冲怕了，担心再遭水灾，就齐心修建一座高塔使全体人员都住进去永保平安。塔越修越高，直至天界，触怒了上帝。上帝决定施神术搅乱建塔人的语言，使人们互相不能沟通而造不成塔，这是基督教结识不同民族语言的来源。它是一个寓意无限丰富的伟大寓言。

[image: figure_0049_0042]


冬猎（The Hunters in the Snow）

老彼得·勃鲁盖尔（Pieter Bruegel the Elder）

1565年

奥地利维也纳，维也纳艺术史博物馆

此画为《一年四季》组画中的一幅。这幅画上所表现的是城郊冬天的景色。画家是从山坡俯瞰这块银装素裹的郊野，近景中有几位猎人正带着一群猎犬从山岗上下来，画面中的一片皑皑白雪，给人以寒凝肃杀之感。中景上有两个结了冰的池塘，有人在那里滑冰、捕鱼，这些细小人物的点缀打破了冬日的荒凉与静寂。画面中棕、白、绿的色调相和谐，观者可以从中领悟到一种内在的节奏。

[image: figure_0050_0043]


自画像（Self-Portrait）

皮耶罗·德拉·弗兰切斯卡（Piero della Francesca）

1500年

德国慕尼黑，老绘画陈列馆

[image: figure_0051_0044]


玫瑰花环盛宴（Feast of Rose Garlands）

阿尔布雷特·丢勒（Albrecht Dürer）

1506年

捷克布拉格，捷克国家美术馆

[image: figure_0052_0045]


祈祷之手（Praying Hands）

阿尔布雷特·丢勒（Albrecht Dürer）

1508年

奥地利，维也纳阿尔贝蒂娜博物馆

[image: figure_0053_0046]


三王来朝（The Adoration of the Kings）

雨果·凡·德·胡斯（Hugo Van Der Goes）

约1470年

德国柏林，柏林国立博物馆

雨果·凡·德·胡斯是尼德兰画家，以波提那里的圣坛画而闻名，对佛罗伦萨的许多艺术家产生了深远的影响，他擅长使用明亮而逼真的色彩来描绘人物，追求使用缩短法来营造空间感。尽管他的作品色彩都比较明亮，但仍给人以严肃紧张的感觉，这与画家的个人心境有关，尤其是到晚年，画家总是感觉自己有罪且患有忧郁症，最终归隐在一座修道院中度过最后的岁月。

《三王来朝》是文艺复兴时期常见的绘画主题，画家将圣母子和“三王”中年长的一位安排在画面中心，周围是圣约瑟、另外两位国王、国王的随从及仆人等，画面中以圣母子为色彩最为明亮的地方，四周逐渐暗淡，用这种手法显示圣母子地位的尊贵，并引领观者的视线。圣母的面部色调接近于大理石的感觉，增加了画面的庄重感。

[image: figure_0054_0047]


《波蒂纳里祭坛画》三联画中的一幅（The Portinari Triptych）

雨果·凡·德·胡斯（Hugo Van Der Goes）

1477—1478年

意大利佛罗伦萨，乌菲兹美术馆

这幅作品是三联画《波蒂纳里祭坛画》中间的一幅，《波蒂纳里祭坛画》是其最常被后人提起的祭坛画之一，其左侧一幅是《圣徒与供养人》，右侧一幅是《圣女与供养人》，中间一幅就是我们所看到的这幅，名为《耶稣降生》。画面中心是圣母玛利亚跪对刚出生的耶稣正在祈祷，左侧石柱旁站立的是圣约瑟，也在虔诚祈祷，右侧是3个牧羊人，他们动作各不相同，但都十分喜悦和虔诚，画面周围还有天使、修女和贵族，代表着不同的阶级。

[image: figure_0055_0048]


朱庇特和伊俄（Jupiter and Io）

柯勒乔（Correggio）

1520—1540年

德国维也纳，维也纳艺术史博物馆

《朱庇特与伊俄》是柯勒乔为曼图亚公爵费德里柯·贡扎加所描绘的表现朱庇特爱情故事的组画中的一幅。神王朱庇特瞒着神后朱诺，化身为云雾与他心爱的山林水泽女神伊俄幽会。

画家柯勒乔借神话故事描绘世俗的冒险求爱，以浓重的乌云布满画面，将朱庇特的形象隐没在乌云深处，着意以多情而细腻的笔触和丰富柔和的色调，塑造一位获得爱情、尽情享受爱的甜蜜的女子情态。《朱庇特与伊俄》一画中主体形象伊俄充满画面，背向着观众，呈S形构图，使单纯的画面显得多姿多彩。这是人体美和世俗生活的完美统一。

[image: figure_0056_0049]


干草车（The Hay-Wain）

希罗尼穆斯·波希（Hieronymus Bosch）

1485—1490年

西班牙马德里，普拉多美术馆

[image: figure_0056_0050]


人间乐园（The Garden of Earthly Delights）

希罗尼穆斯·波希（Hieronymus Bosch）

1480—1505年

西班牙马德里，普拉多美术馆

[image: figure_0057_0051]


圣母领报（Annunciation）

列奥纳多·达·芬奇（Leonardo da Vinci）

1472—1475年

意大利佛罗伦萨，乌菲兹美术馆

《圣母领报》是15—16世纪文艺复兴时期意大利画家列奥纳多·达·芬奇的早期油画作品。约作于1472年。现藏于佛罗伦萨乌菲兹美术馆。

作品取材于宗教故事，描绘了有一对双翼的天使来朝拜年轻的圣母玛丽亚，告诉玛丽亚她怀孕了，救苦救难的基督将要出生的情节。

在横披式的画幅右侧，坐在房子入口处附近的书架前面的，是圣母玛丽亚，左侧跪在万花如锦的草地上的是来报的天使。貌美端庄的圣母，其表情看似沉稳，却难以掩盖住内心的激动和对将要做母亲的欣喜，而左手拿着百合花正行单膝下跪礼的天使，美丽柔软的面部则表现出对圣母的虔诚和恭敬之情，而且百合花往往也是基督的象征。

两位人物的姿态动作也更加强了彼此心理活动上的呼应关系。挺拔的树木，淡蓝的天空和山岩流水的优美风景构成了画面的背景。这幅画细部的描绘精于整体的设计，这种精细的描绘不仅渲染了自然景物的优美，而且也衬托了人物的内心世界。达·芬奇的这幅作品虽然表现手法略显细碎繁琐，但却富有浓郁的诗意气氛。

[image: figure_0058_0052]


抱银鼠的女子（Lady with an Ermine）

列奥纳多·达·芬奇（Leonardo da Vinci）

1485—1490年

波兰克拉科夫市，克拉科夫札托伊斯基美术馆

[image: figure_0059_0053]


维特鲁威人比例研究（Vitruvian Man，Study of proportions，from Vitruvius's De Architectura）

列奥纳多·达·芬奇（Leonardo da Vinci）

1490年

意大利威尼斯，威尼斯学院美术馆

[image: figure_0060_0054]


最后的晚餐（The Last Supper）

列奥纳多·达·芬奇（Leonardo da Vinci）

1494—1499年

意大利米兰，圣玛丽亚修道院

《最后的晚餐》是《圣经·新约》记载的最重要的事件之一，几乎被所有宗教画家描绘过。但在达·芬奇画《最后的晚餐》之前，所有的画家对画面艺术形象处理都有一个共同的特点：那就是把犹大与众门徒分隔开，画在餐桌的对面，处在孤立被审判的位置上。这是因为画家们对人的内心复杂情感无法表现，从形象上难以区别善恶。达·芬奇却对人的形象和心理做过深入的观察和研究，能从人物的动作、姿态、表情中洞察人物微妙的心理活动并表现出来。画家选择的瞬间情节是耶稣得知自己已被弟子犹大出卖，差弟子彼得通知在逾越节的晚上与众弟子聚餐，目的并非吃饭，而是当众揭露叛徒。

当耶稣入座后即席说了一句：“你们中间有一个人出卖了我。”说完此话，引起在座的众弟子一阵骚动，每个人对这句话都做出了符合自己个性的反映：有的表白自己的忠诚，有的大感不惑要求追查是谁，有的向长者询问，整个场面陷于不安之中。过去的画家无法表现这一复杂的场面中弟子们各不相同的内心精神活动，唯达·芬奇通过在现实生活中对各种不同个性人物的观察，洞悉不同的个性形象，在画中塑造了各不相同的人物形象，观赏者可以从自己的生活经验出发，对画中人做出不同的心理分析。画家描绘的弟子们的心理和情态，在现实生活中都可以找到相似的模特儿，可是叛变者的形象是很难画的。达·芬奇为塑造犹大的形象已停笔几天，他常站在画前沉思。当时请达·芬奇作画是按时付酬金的，后几天达·芬奇不动笔使院长十分恼火，并打算扣他的工资。院长将想法通过总管告诉达·芬奇，达·芬奇说了停笔的原因。总管虽能理解，但扣工资非他本意，而是承院长旨意。

这时达·芬奇转首看看院长，立即表示可以很快完成犹大的形象，如果实在找不到犹大的模特儿，就把院长的头像画成犹大，总管会意地笑了。后来米兰大公来看达·芬奇已完成的画，一见坐在犹大位置上的是院长，他笑了，并说：“我也收到修士们的指控，说他克扣修士们的薪金，他和犹大是一个样的，就让他永远地坐在这里吧。”大公对达·芬奇说：“他对你不公平，你巧妙地报复了他。”达·芬奇之所以用院长作模特儿，并非完全出于个人的报复，而是发现院长和犹大都很贪婪金钱，他们在本质上是一致的。所以犹大是作为贪财、叛卖、邪恶的典型而进入达·芬奇的作品的。这幅在格雷契寺院食堂墙壁上的宏大画面，严整、均衡，而富于变化，构思完美、情节紧凑，人物形象塑造典型，表现手法纯熟，堪称画家艺术的代表。它也是人类最优秀的绘画作品之一，由于它的问世而使达·芬奇名扬世界。
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蒙娜丽莎（The Mona Lisa）

列奥纳多·达·芬奇（Leonardo da Vinci）

1503—1505年

法国巴黎，卢浮宫

[image: figure_0062_0056]


创世纪（Genesis）

米开朗基罗（Michelangelo）

1508—1512年

梵蒂冈，西斯廷礼拜堂

1512年11月1日，在西斯廷教堂的天花板上，人们看到了世界美术史上最大的壁画之一：《创世纪》。这幅画分为3组，共9个场景。第1组“神的寂寞”，包括“神分出光明与黑暗”、“神创造日、月、草木”、“神授福大地”;第2组“创造人类”，包括“创造亚当”、“创造夏娃”、“逐出乐园”;第3组“洪水”，包括“洪水”、“诺亚献祭”、“诺亚醉酒”。人物多达300多人，分成中央和左右两侧3个部分。西斯廷教堂天顶画是米开朗基罗在绘画创作方面的最大杰作。它分布在该教堂整个长方形大厅的屋顶。整个屋顶长36.54米，宽13.14米，平面达480平方米。作品场面宏大，人物刻画震撼人心，是米开朗基罗的代表作之一。《创世纪》由“上帝创造世界”、“人间的堕落”、“不应有的牺牲”3部分组成，每幅场景中间都是巨大的、以各种形态坐着的裸体青年，壁画的两侧是生动的女巫、预言者和奴隶。整个画面气势磅礴，力度非凡。《创世纪》的问世，使当世最伟大的雕塑家米开朗基罗成为与达·芬奇并峙的最伟大的画家。在37岁时，他被世人尊为“神圣的米开朗基罗”。
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创世纪——逐出乐园（Genesis）

米开朗基罗（Michelangelo）

1508—1512年

梵蒂冈，西斯廷礼拜堂
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最后的审判（The Last Judgment）

米开朗基罗（Michelangelo）

1536—1541年

梵蒂冈，西斯廷礼拜堂
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拿硬币的男子肖像（Portrait of a Man with a Coin）

汉斯·梅姆林（Hans Memling）

1473—1474年

比利时，皇家美术博物馆

[image: figure_0065_0060]


乔凡娜·托尔纳博尼画像（Portrait of Giovanna Tornabuoni）

多梅尼哥·基尔兰达约（Ghirlandaio Domenico）

1488年

西班牙马德里，提森·波那米萨美术馆
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马丁·路德（Martin Luther in clerical attire）

老卢卡斯·克拉纳赫（Lucas Cranach the Elder）

1529年

德国柏林，德国历史博物馆



第三章 17～18世纪巴洛克和洛可可艺术盛行时期
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头戴天鹅绒贝雷帽的自画像（Self-Portrait with Velvet Beret）

伦勃朗·梵·莱茵（Rembrandt van Rijn）

1634年

德国柏林，德国国立博物馆绘画陈列室
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与莎斯姬亚一起的自画像（Rembrandt and Saskia in the Scene of the Prodigal Son in the Tavern）

伦勃朗·梵·莱茵（Rembrandt van Rijn）

1635年

德国德累斯顿，茨温格宫
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浪子回头（The Return of the Prodigal Son）

伦勃朗·梵·莱茵（Rembrandt van Rijn）

1669年

俄罗斯圣彼得堡，冬宫
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夜巡（The Night Watch）

伦勃朗·梵·莱茵（Rembrandt van Rijn）

1642年

荷兰阿姆斯特丹，阿姆斯特丹国立博物馆

《夜巡》是伦勃朗最著名也是争议最多的一幅作品，创作于1642年。像《夜巡》这样的集体肖像画，在当时的荷兰绘画作品中占有相当重要的地位。但是伦勃朗早就对这种陈旧俗套的方式感到不满，因此，伦勃朗接受订画时，就决心不把所有的人物都平等地排列在画面上，而尝试新的集体肖像画创作。

例如此画中伦勃朗表现了班宁·柯克上尉的民兵连出巡前一瞬间的战斗性效果。事实上，那时候民兵连已不具有军事作用，只是在庆典时盛装列队，烘托气氛而已，但若要创作出充满活力的画面，捕捉出巡的一瞬间是再合适不过了。面对光线的正是柯克连长和威廉·凡·莱汀普克副官二人，其他队员都在阴影里，可以说是近乎于画面背景。画家伦勃朗还画了一个正对光线的小女孩来和副官华美亮丽的衣着相对比，这个小女孩在画面上实现了色彩上的平衡，同时呼应连长和副官，起到映示两人荣誉的作用。但是，这种打破传统模式的集体肖像画，很难被人们理解。

一般认为《夜巡》是描写民兵连夜半出巡时意气风发的精神面貌，所以《夜巡》这个名字已被人们普遍接受，然而，它的正式名称应该是《班宁·柯克上尉的民兵连》，描绘的不是夜间而是白天的景况。但由于伦勃朗强调光影明暗的画风，使这幅画完成之初给人以暗淡的印象，后为保存画面又涂上了多层凡尼斯，但凡尼斯经过久远的年代后都会变质、变深，甚至影响到下层画面的色彩，再加上灰色沾染，使画面更加灰暗。因此，不知从何时起，原本是白天场景的画面，竟被误认为是黑夜。第二次世界大战后，经过修复、清洗，才确认画面的景况是白天，但因为这幅画长期是以《夜巡》而闻名，这个名字就一直沿用至今。
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窗前读信的女孩（A Girl Reading a Letter at an Open Window）

约翰尼斯·维米尔（Johannes Vermeer）

1657年

德国德累斯顿，茨温格宫
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倒牛奶的女佣（The Milkmaid）

约翰尼斯·维米尔（Johannes Vermeer）

1660年

荷兰阿姆斯特丹，阿姆斯特丹美术馆

《倒牛奶的女佣》创作于1658年，构图并不复杂，轮廓较清晰，环境纯朴。将一个简朴的厨房画得很有感情，甚至能令不少观者产生怀旧心理。画中倒牛奶的女佣人是个健壮的村妇，她塞起了围裙的一角，正忙着准备早餐。左边墙角有一扇窗户，旁边挂着一只藤篮和一盏马灯。桌上杂乱地摆着一些食物。油画《倒牛奶的女佣》中所有人和物的质感都很强烈。
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戴珍珠耳环的少女（The girl with a pearl earring）

约翰尼斯·维米尔（Johannes Vermeer）

1665—1667年

荷兰海牙，莫瑞修斯博物馆

油画《戴珍珠耳环的少女》是一幅谜一样的作品。画中背景浓黑，只有赫然出现的亮丽女子孤影。维米尔这种画法的作品，在他的作品中现存的仅此一幅。这幅画如同他的大部份肖像画一样，认不出画的是何许人。维米尔是一个全然不同于伦勃朗的画家，他的笔法绵长流畅，同时也细腻得多。
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宴会与肉馅饼（Banquet Piece with Mince Pie）

威廉·克拉斯·赫达（Willem Claesz Heda）

1635年

美国华盛顿，美国国家美术馆

威廉·克拉斯·赫达(Willem Claesz.Heda，约1593—1680)是荷兰17世纪最富诗意的静物画家。

赫达描绘的静物题材比较专一，集中于金属与玻璃器皿的表现。他从这些具有反光效果的器物中发现了绘画色彩的表现力，他喜欢画金银或玻璃餐具配上各种点心食品，组合成一幅幅贵族早餐时餐桌的景象，所以人们称他的静物画为“早餐画”。
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密德哈尼斯大道（The Alley at Middelharnis）

梅恩德特·霍贝玛（Meindert Hobbema）

1689年

英国伦敦，英国国家美术馆

这幅画成功地运用了焦点透视的技法，所以在美术技法教学上一直被用来作为古典风景画的示范作品。荷兰绘画题材的多样性，像一面镜子反映着荷兰社会生活的丰富性。在风景画方面，霍贝玛给我们展示了荷兰农村大自然的丰富多彩。

霍贝玛是田园风景画派的画家，终身都在描绘荷兰农村的景色，这幅画是他的重要作品之一。画中描绘的是一条极为普通的泥泞村路，上面印着许多深浅不同的车辙，两旁排列着细而高的树木，彼此错落有致，既对称，又富有变化。小河和村庄屋舍安然而静谧，还有在岔道路边交谈着的妇女、远处的行人，以及劳作的农夫，这一切都描绘得十分生动，增添了画面的生活情趣。画家把地平线画得很低，以便更多地描绘云蒸霞蔚的美丽天空。整幅画面展现了一种乡野景色的透视美。
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乐师（The Musicians）

米开朗基罗·梅里西·德·卡拉瓦乔（Michelangelo Merisi da Caravaggio）

1595年

美国纽约，大都会艺术博物馆

米开朗基罗·梅里西·德·卡拉瓦乔（Michelangelo Merisi da Caravaggio，1571—1610），是意大利16世纪末至17世纪初的一位著名的画家。出生在北意大利伦巴底省的卡拉瓦乔村，因此人们称他卡拉瓦乔。父亲是庄园主家的管事，早年去世，11岁的卡拉瓦乔移居米兰，师从于自称为提香弟子的西蒙·彼得查诺，他是当地样式主义的代表画家。在米兰期间，卡拉瓦乔看过《最后的晚餐》，他很熟悉文艺复兴时期大师们的艺术，他的艺术生涯是在意大利文艺复兴盛期的诸多大师相继逝世后开始的。1593—1610年间卡拉瓦乔活跃于罗马、那不勒斯、马耳他和西西里。卡拉瓦乔通常被认为属于巴洛克画派，对巴洛克画派的形成有重要影响。
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一篮水果（Basket of Fruit）

米开朗基罗·梅里西·德·卡拉瓦乔（Michelangelo Merisi da Caravaggio）

1595—1596年

意大利米兰，安布罗西阿纳美术馆

这幅油画是画家卡拉瓦乔早期的代表作，据史料考证，这是美术史上的第一幅静物画。这明晰而结实的轮廓，这单纯而质朴的光线，这鲜明而实在的苹果、葡萄、柠檬、无花果、竹篮、新鲜的叶子、干枯的叶子，以及这如实刻画的苹果上的虫子眼，不仅标明了静物完全可以作为独立的绘画主题而存在，也标明了卡拉瓦乔与当时追求理想化时尚的潮流格格不入的率真与求实精神。在他看来，不论是静物、人物还是其他实物，都是自然的客体，因此，他总是以自然本身为依据，如实地反映自然，而把前人的一切规范和模式抛在一边。
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胜利者丘比特（Cupid as Victor）

米开朗基罗·梅里西·德·卡拉瓦乔（Michelangelo Merisi da Caravaggio）

1601—1602年

德国柏林，柏林国立美术馆
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逃往埃及（The Flight into Egypt）

亚当·埃尔斯海默（Adam Elsheimer）

1609年

德国慕尼黑，老绘画陈列馆

亚当·埃尔斯海默，是17世纪德国著名画家。1578年生于法兰克福（另一说法是生于沃尔施塔特），生日不详，3月18日受洗，1610年12月11日卒于罗马。

埃尔斯海默出身于裁缝家庭，是十子中的老大。跟随菲利普·乌芬巴赫学艺，受到尼德兰移民画家极大的影响。随即开始游学，造访斯特拉斯堡，1598年在慕尼黑短暂停留后，经威尼斯于1600年抵达罗马，并且在此居住直到逝世。

他的作品对画面明暗关系的处理有独到之处，努力将现实人生和自然的人文主义精神融入绘画之中。创作多取材于宗教、神话和自然风光，尤精于铜版风景画，尺幅不大，却十分精致，充满诗意。
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冰上活动（View on ice with hunter，showing an otter）

亨利克·阿维坎普（Hendrick Avercamp）

1625—1630年

荷兰阿姆斯特丹，阿姆斯特丹国立博物馆

亨利克·阿维坎普，荷兰著名的冬季风景画画家。他是17世纪荷兰学院的第一位风景画画家，他专门从事荷兰冬季风景的绘制。他的画作，内容丰富多彩，生动活泼，精心设计了人们在景观中的形象。因此他的作品深受大众的喜爱，英国女皇伊丽莎白二世在英格兰建立了温莎城堡，专门用来收集他的作品的。
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上十字架（Raising of the Cross）

彼得·保罗·鲁本斯（Peter Paul Rubens）

1610年

比利时安特卫普，安特卫普圣母大教堂

鲁本斯为安特卫普大教堂所画的两幅祭坛画作品《上十字架》、《下十字架》确立了他作为比利时最杰出的宗教画家的地位，这一时期可以算是鲁本斯绘画生涯的颠峰期。
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下十字架（The Descent from the Cross）

彼得·保罗·鲁本斯（Peter Paul Rubens）

1612—1614年

比利时安特卫普，安特卫普圣母大教堂

鲁本斯的油画作品《下十字架》描绘了耶稣被钉死于十字架后，圣母及门徒深夜将他从十字架上放下的情景。画面的构图呈倾斜线，在深暗的夜幕下，七八个门徒围在十字架周围，正用雪白的布将耶稣的尸体裹着从十字架上慢慢放下。布和尸体的色彩极其耀眼醒目，仿佛有一股强光投射下来。左边穿大红衣袍的圣约翰正在梯子边接抱耶稣，另一边有悲哭的圣母和其他门徒。他们的脸被强光映照得熠熠生辉，身体和衣裙却融在了四周的黑暗中。受难的耶稣一点也没有文艺复兴时期尼德兰人体那种干瘪的样子，他显得粗壮、结实，比例匀称，可以看到意大利艺术对鲁本斯的极大影响。
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自画像（Self-portrait）

彼得·保罗·鲁本斯（Peter Paul Rubens）

1623年

澳大利亚堪培拉，澳大利亚国立美术馆
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三美神（The Three Graces）

彼得·保罗·鲁本斯（Peter Paul Rubens）

1639年

西班牙马德里，普拉多博物馆
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财富的寓言（Allégorie de la richesse）

西蒙·乌埃（Simon Vouet）

1640年

法国巴黎，卢浮宫

[image: figure_0087_0083]


豆王的宴饮（The Feast of the Bean King）

雅各布·约丹斯（Jacob Jordaens）

1640—1645年

奥地利维也纳，维也纳艺术史博物馆

雅各布·约丹斯（1593—1678）是17世纪佛兰德斯最有影响的风俗画家之一。约丹斯的风俗画有许多是宴饮场面，借用的是佛兰芒民间题材。在佛兰德斯，每年1月6日为主显节（即耶稣显灵的日子），民间习惯都要烧豆子，制果子。豆子就成了祝宴之王，故称豆王。人们在这一天举杯欢饮，庆贺丰收。画家采用风趣的宴饮场面，将一长者扮为豆王形象，给他戴上桂冠，大家向他祝颂。他以很强的写实笔法描绘这些民间节日的气氛，通过表现乡民们在这种时刻的精神状态，来发挥他的绘画的色彩优势。在这幅画上，喧闹取乐，男女调笑，动作颇显粗俗，人物有点过分夸张，但生活气息浓郁。
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阿卡迪亚的牧人（Les Bergers d’Arcadie）

尼古拉斯·普桑（Nicolas Poussin）

1630年

法国巴黎，卢浮宫

普桑在《阿尔卡迪亚的牧人》一画中，描绘了如诗如画的夏日野外。本是无忧无虑的牧羊人聚集围绕在一座简朴的墓前，以手势表达出他们所发现的墓碑题词。碑上刻着拉丁文“Et in Arcadia ego（世外我亦存在）”，表达了这人间仙境曾经存在却为人们所遗忘的历史。“阿尔卡迪亚”源自古典希腊时期的田园诗，据说位于希腊南部山区的中央高地上，是个牧羊人和猎人居住的理想化的世外桃源；传说中牧羊人整个夏日过着野外生活，他们照顾羊群，也有许多时间是在吹笛、写情诗或对唱；早于西元前3世纪就已有诗人和艺术家们颂扬阿尔卡迪亚的田园风光。

[image: figure_0089_0085]


诗人的灵感（The Inspiration of the Poet）

尼古拉斯·普桑（Nicolas Poussin）

1629—1630年

法国巴黎，卢浮宫

《诗人的灵感》标志着普桑艺术风格的形成。《诗人的灵感》一画显示了其浪漫的古典气质，他对欢乐的牧歌场面早已失去了兴趣，而代之以对沉静的艺术世界的思考。这幅作品构图平稳，严谨端庄的造型和大块平涂的色彩处理，造成一种少有的伟大庄重的寂静感，具有古典理想主义的典型特征。太阳神阿波罗是主管光明、青春、医药、畜牧、音乐与诗歌的神。缪斯神也常与他作伴。普桑把这些人物作为诗与音乐的象征进行描绘，正是他崇拜古典艺术的思想表现。

画的中央坐着神话传说中的太阳神阿波罗。他是一个体格健壮的青年牧人，头戴桂冠，这是他追求月桂女神达芙妮失败的纪念物。阿波罗狂恋达芙妮不成，达芙妮变成一棵月桂树。阿波罗摘下了月桂枝叶编成桂冠，以作纪念。他右手还支着一架从众神的使者赫耳墨斯处获得的七弦琴，正在命他的缪斯之一欧忒耳珀记下他心中被灵感激发的诗句。那个记着诗句的缪斯似乎有所悟，正仰起头望着天空。天使与另一缪斯女神围在他的身边，期待着阿波罗的泉涌般的灵感。
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银器和龙虾静物（Still life with silverware and lobster）

彼得·克莱兹（Pieter Claesz）

1641年

私人收藏

彼得·克莱兹（pieter claesz，1597—1661）是17世纪荷兰最著名的静物画家之一。
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朱迪丝和她的女仆（Judith Beheading Holofernes）

阿特米西亚·真蒂莱斯基（Judith and her Maidservant）

1613—1614年

意大利佛罗伦萨，皮蒂宫
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静物:柑橘，柠檬与玫瑰（Still Life with Lemons，Oranges and a Rose）

弗朗西斯科·德·苏巴朗（Francisco de Zurbarán）

1633年

美国洛杉矶，诺顿西蒙博物馆

弗朗西斯科·德·苏巴朗（1598—1664）和委拉斯开兹是同代人，在委拉斯开兹的故乡塞维利亚工作。两人的风格大相径庭，苏巴朗画中悦目的坚实形体与灵活的笔触可以在委拉斯开兹早期的作品中看到。苏巴朗最出色的作品还是静物画。《静物:柑橘，柠檬与玫瑰》具有圣礼般的永恒感，以谦卑的方式肯定了万物存在的价值。水果摆在祭坛上，鲜花静躺在粗陋的水杯旁。三组静物形象沐浴在阳光中，传达出难以言喻的神圣感。
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上帝的羔羊（The Lamb of God）

弗朗西斯科·德·苏巴朗（Francisco de Zurbarán）

1636—1640年

西班牙马德里，普拉多博物馆

苏巴朗一生都过着隐士一样的生活，为各地的修道院和教堂作画，作品多描写圣经和宗教题材。同时苏巴朗还是一位出色的静物画家。
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查理一世三面像（Charles I in Three Positions）

安东尼·凡·戴克（Anthony van dyck）

1635年

英国王室收藏

安东尼·凡·戴克（1599—1641）是鲁本斯最优秀的学生，他与鲁本斯一样在大公爵手下做过外交官。他笔下的肖像透露出高贵的风格，影响了英国肖像画将近150年。凡·戴克受到后来斯图亚特王朝的国王查理一世的赏识，成为首席宫廷画师。这位英国历史上唯一一位被处决的倒霉国王，生前却是英国国君中对艺术品收藏最为热衷和慷慨的国王。他视艺术为推进君主专制政体建设的重要基石。查理一世及其皇族的许多著名画像都出自凡·戴克之手。《查理一世三面像》就是最著名的一幅。别具匠心的“三面查理”成就了整个肖像绘画史中的经典。
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丘比特和赛姬（Cupid and Psyche）

安东尼·凡·戴克（Anthony van dyck）

1639—1640年

英国王室收藏

赛姬是希腊神话中的一位美丽的公主，希腊语中她名字的含义是“灵魂”。赛姬的美貌引起爱情与美丽女神阿佛洛狄忒（亦称维纳斯）的嫉妒。阿佛洛狄忒命令自己的儿子爱神丘比特让赛姬爱上一个怪物。然而丘比特却爱上了赛姬，并且把她带回自己的宫殿。在那里他只在黑夜的时候看望她，而且不许她看到自己的长相。
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布列达的投降（The Surrender of Breda）

迭戈·委拉斯开兹（Diego Velázquez）

1635年

西班牙马德里，普拉多博物馆

《布列达的投降》是画家以腓力四世一生中唯一的一次以军事胜利为素材创作的历史画。

这幅画是为了纪念荷兰要塞布列达的守军向西班牙军队投降十周年而画的。它描述了布列达城总督把城门钥匙交给胜利的将军斯宾诺拉侯爵的情景。

在这样一幅宏伟巨作里，构图占了非常重要的地位。委拉斯开兹把画面分为两部分：一边为胜利者，一边为战败者。挺立的长矛构成全画的支撑点，长矛的垂直韵律，在画的右边更为鲜明突出。前景中，荷兰布列达城败将正把一串城钥交给代表西班牙军的斯宾诺侯爵。胜利者（右）——高大雄壮的战马、威严的军队和整齐的长枪，与战败者（左）——疏落的旗帜、长枪，形成鲜明的对比。远景则是大火渐熄，火焰的反光和清晨的阳光融成的一片灰青色烟雾。在如此复杂的画面上，委拉斯开兹创造了同时代艺术家难以企及的真实场面。

在热内亚指挥官斯宾诺拉侯爵身后，我们还可以辨认出拿索·锡根和费里亚侯爵。尽管这幅画构图十分复杂，委拉斯开兹仍力求表现人物的个性。这幅画的构图摆脱了历史画的传统布局，画家在强调每个人物的心理联系和内心世界的同时，通过光线、空间与色彩的协调，让全画在整体的感觉达到统一。

[image: figure_0097_0093]


教皇英诺森十世（Portrait of Pope Innocent X）

迭戈·委拉斯开兹（Diego Velázquez）

1650年

意大利罗马，多利亚美术馆
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港湾与美第奇别墅（Harbour with Villa Medici）

克劳德·洛兰（Claude Lorrain）

1637年

意大利佛罗伦萨，乌菲兹美术馆

《港湾与美第奇别墅》是洛兰17世纪30年代成名的代表作之一，作品画的是美第奇家族在罗马的一组建筑群，由费迪南德一世·德·美第奇建立。美第奇家族是佛罗伦萨13—17世纪拥有巨大财富的名门望族，他们对欧洲的艺术、科学、建筑等多有赞助，被称作为欧洲现代化奠基的文艺复兴时代教父。美第奇家族第一位成名的祖先应该与医学有关，姓氏“Medici”的字源来自意大利语中的医生“medico”。

本画以金色系的色调画成，洛兰的金色系（银色系）光线给西洋美术史上的画家带来很大的启示，这种高贵的风格受到皇室贵族的普遍喜爱。这幅画的色彩挑战度非常高，既要画出耀眼的阳光，也要画出渐暗的天色，从画中人物衣着的描绘，可看出画家非常清楚人类视觉在暗处也能辨识色彩的微妙光线变化，它们既被日照的色泽影响，同时也保存了自己的本色，无论是色彩还是光线的描绘，都令人叹为观止！
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风景与阿波罗（Landscape with Apollo）

克劳德·洛兰（Claude Lorrain）

1645年

意大利罗马，多里亚-庞非勒美术馆

[image: figure_0100_0096]


宴会静物（A Banquet Still Life）

亚伯拉罕·凡·贝叶林（Abraham van Beijeren）

1655—1665年

荷兰海牙，莫瑞泰斯皇家美术馆

亚伯拉罕·凡·贝叶林（1620—1690）是一位荷兰巴洛克风格画家，最擅长的是静物描绘。贝叶林出生在海牙，先后在阿姆斯特丹、阿尔克马尔生活过。后来，1678年，在鹿特丹定居下来，并在那里结束了自己辉煌的一生。

贝叶林擅长描绘海景和静物，17世纪40年代之前，贝叶林的作品大多是一些海景，17世纪50年代至60年代期间，他的作品则主要集中在了静物银壶、中国瓷器、玻璃瓶以及各种蔬菜的描绘上，此外还有一些是关于植物的静物画，他逐渐形成了自己的风格特点。贝叶林的作品大多收藏在西雅图艺术博物馆之中。
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自画像（Self Portrait playing the Lute）

扬·斯蒂恩（Jan Steen）

1655年

西班牙马德里，提森-博内米撒艺术博物馆
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舟发苔西岛（The Pilgrimage to the Island of Cythera）

让-安东尼·华托（Jean-Antoine Watteau）

1717年

法国巴黎，卢浮宫

让-安东尼·华托(1684—1721)是18世纪法国洛可可绘画代表画家。1702年到巴黎学画，曾师从吉洛和装饰画家奥德朗。1717年，被接受为皇家艺术院院士。因患结核病，英年早逝，年仅37岁。在艺术上，他是鲁本斯的追随者，但他比鲁本斯用笔更轻快，尤以色彩著称，有“敏感的色彩诗人”之称。他的影响极为深远，并左右时尚，开一代新风。

油画《舟发苔西岛》是华托送给学院来获得入学资格的作品。

在1712年后，华托的绘画艺术趋于成熟，开始创作反映上流社会生活的作品。华托画自己想象中的那些摆脱了苦难和生活琐事的形象，画那些梦境般的美好生活——在从来不下雨的神话花园里快乐地野餐，那是淑女个个美丽、情郎个个优雅的音乐集会。在那样一个社会里，人人都穿着光鲜亮丽的绫罗绸缎，然而却不显得浮华。这一时期华托的艺术已经开始反映18世纪初期法国贵族的趣味，一种喜欢优美色彩和精巧装饰的风尚代替了巴洛克时期较为刚健的趣味。

1717年，华托创作了最著名的代表作品《舟发西苔岛》。古希腊神话传说中，维纳斯刚刚从海中诞生，西风之神塞比罗斯便把她送到西苔岛，所以自古以来西苔岛就成了维纳斯岛和爱之岛。画中表现了3个姐妹出于对幸福与爱情的向往，决定带着自己的情侣，乘舟奔赴幸福之岛——西苔岛。华托在这幅抒情性的作品里，以含蓄的色彩，表现了爱情的幻境，他也因此被评论家称之为“风流韵事画家”。

[image: figure_0103_0099]


热尔森画店（Gersaint's Shopsign）

让-安东尼·华托（Jean-Antoine Watteau）

1720年

德国柏林，夏洛滕堡宫

华托到巴黎时走投无路，幸亏结识了画商热尔森，才使他有个安身之处。华托成名之后，他就给这位患难相助的朋友画了这幅《热尔森画店》作为店铺的装饰，据说只画了一个星期就完成，轰动了当时的巴黎。

这是一幅画店的真实写照，并蕴含深刻的时代精神。在画店的墙上挂满了名家名作，我们可以从中看到鲁本斯、凡·戴克和当代的一些名家作品，模仿逼真。画中有意安排了两个细节，一是画面左边工人在向箱子里装画，从露出的肖像认出那是太阳王路易十四的肖像，现在已装箱收起来，这暗示路易十四时代已经过去。另一个情节是画的右侧中间，在一幅大圆形画幅前，有两位头戴假发的青年，似女性打扮，正跪在画前有滋有味地欣赏画中众多裸女情态，这一细节表现出那个时代贵族的精神追求，无聊的时代才产生这无聊的社会现象。画家把这幅画视为当时法国社会的缩影。

画家使用了一种最好的稠性颜料，色泽丰润，画中男女身着华丽衣裳，光泽耀眼，体现了画家运用光色的高超技巧，由于明暗处理巧妙，使画面呈现空间真实感。
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克利奥帕特拉的宴会（The Banquet of Cleopatra）

乔万尼·巴蒂斯塔·提埃波罗（Giovanni Battista Tiepolo）

1744年

澳大利亚墨尔本，维多利亚国立美术馆

在18世纪，威尼斯画家在艺术领域占有特殊的地位，乔万尼·巴蒂斯塔·提埃波罗（1696—1770）是其中最负盛名的壁画名家。提埃波罗不仅在意大利，同时也在德国和西班牙从事创作。提埃波罗的艺术受到巴洛克的影响，也继承了文艺复兴的传统。

《克利奥帕特拉的宴会》是画家提埃波罗最著名的作品，是提埃波罗为威尼斯贵族宅第所作的壁画。提埃波罗在画中以豪华的衣着、艳丽的色彩和有趣的古代故事来打动观众。
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阿波罗追求达芙妮（Apollo Pursuing Daphne）

乔万尼·巴蒂斯塔·提埃波罗（Giovanni Battista Tiepolo）

1755—1760年

美国华盛顿，美国国家美术馆

提埃波罗精准地抓住了阿波罗想占有达芙妮的激情瞬间。在神话中，达芙妮为了躲避阿波罗的追逐，祈求朱庇特把她变成一棵月桂树，因此画中因为激烈奔跑而颤抖的女神达芙妮，手指已冒出了月桂树叶，而这少女变成树的戏剧性时刻，让在场的人都吓呆了。
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圣马可大教堂朝东看的视图（A View of Piazza San Marco Looking East towards the Basilica）

卡纳莱托（Canaletto）

1738—1739年

私人收藏

卡纳莱托（1697—1768），是意大利风景画家，尤以准确描绘威尼斯风光而闻名。在《圣马可大教堂朝东看的视图》、《大运河上的赛船》及其他作品中，他将准确的建筑细节与明亮的色彩很好地结合起来。卡纳莱托出生于威尼斯。他跟随他的父亲开始职业生涯，在威尼斯和罗马画舞台场景。1720年左右，他转向风景画。他的威尼斯风光画很快受到游客的欢迎，作为特产被买走。卡纳莱托的有些风景画，将真实建筑置于想象的背景中。

18世纪卡纳莱托在其故乡威尼斯画了许多精致的风景画。这些风景画画面十分逼真，以至于今天的气象学家可以将它们用作气候研究。
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威尼斯的圣马可水道（Bacino di San Marco，Venice）

卡纳莱托（Canaletto）

1738年

美国波士顿，波士顿艺术博物馆
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蓝色的男孩（The Blue Boy）

托马斯·庚斯博罗（Thomas Gainsborough）

1770年

美国圣马力诺，亨廷顿图书馆
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赶着群羊的牧羊人（Landscape with Shepherds and Flock of Sheep）

让-奥诺雷·弗拉戈纳尔（Jean-Honoré Fragonard）

1763—1765年

日本东京，日本国立西洋美术馆

让-奥诺雷·弗拉戈纳尔（1732—1806）是法国洛可可绘画的重要代表人物，擅长风俗画、风景画、肖像画及历史画，同时他也是一位图案师、装潢家及蚀刻铜版画家。他出生在法国南部格拉塞的一个商人家庭，6岁时随父亲移居巴黎，15岁进到一位律师家当学徒，29岁返回巴黎，即被选为皇家美术学院院士。弗拉戈纳尔的艺术风格不仅受到布歇和意大利艺术的影响，还吸收了来自北方的鲁本斯的色彩和伦勃朗的明暗法，最后形成自己独特的艺术风格。他的这种表现手法，被称为传奇式的“法普雷斯托”(即快速绘制的意思，与古典缓慢的绘画方法相对)，这种快速画法与威尼斯画法是一致的。弗拉戈纳尔后期的大部分作品都以调情的画面、田园风景及装饰画为主，并以此闻名。

洛可可英文为Rococo，是起源于18世纪法国的一种艺术形式，它最初是指建筑的某些样式以及室内陈设和装饰的样式，由于受到了当时法国国王路易十五的大力推崇而得到蓬勃发展，故亦称“路易十五式”。洛可可画派是洛可可艺术的一个分支，它以上流社会男女的享乐生活为对象，描写妇女和精美华丽的装饰，配以天堂般的自然景色或异乡风景、奇物。它一方面浮华做作，缺乏对神圣力量的感受；另一方面却以法国式的轻快优雅使画面完全摆脱了宗教的题材。愉悦亲切、舒适豪华的场景取代了圣徒痛苦的殉难。洛可可艺术以具有纤细、轻巧、华丽和繁琐的装饰性为其特征。洛可可艺术在形成过程中，曾受到中国明清工艺美术的影响。绘画方面，以法国画家布歇、弗拉戈纳尔等人为代表画家。建筑方面，以法国巴黎苏比斯府为代表作品。
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秋千（The Happy Accidents of the Swing）

让-奥诺雷·弗拉戈纳尔（Jean-Honoré Fragonard）

1766年

英国伦敦，华莱士收藏馆
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读书的少女（A Young Girl Reading）

让-奥诺雷·弗拉戈纳尔（Jean-Honoré Fragonard）

1770年

美国华盛顿，美国国家美术馆
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1808年5月3日夜枪杀起义者（The Third of May）

弗朗西斯科·德·戈雅（Franciscovde Goya）

1808—1814年

西班牙马德里，普拉多博物馆

19世纪初，拿破仑入侵西班牙，这使画家戈雅无比愤怒，他用画笔当刀枪参加了人民的反抗斗争，这时期他创作了表现这一民族斗争的画作。起义者面对死亡，宁死不屈，法军却不敢正视起义者，内心怯弱，正义和非正义形成强烈对比。画家将要被杀害的起义战士置于画面上方的视觉中心，突出3个有代表性的典型人物:右边跪着的是一位僧侣，在就义前，正做着最后的祈祷;中间是位农民，看上去有着一副饱经风霜的面孔，神情坚定地望着夜空，无惧无畏;画家着意描绘一位愤怒之极、高举双手的市民，义正辞严地痛斥敌人的暴行，这是人类英雄的伟大形象。画家以马德里的夜景作为画面刑场的背景，意在表现黑暗笼罩着西班牙。画面聚光于起义者形象，而将法军置于暗部，形成强烈的明暗对比。又在地面置一灯笼，使一部分光由下向上放射，营造出一种动荡不安的气氛。
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荷拉斯兄弟之盟（Oath of the Horatii）

雅克-路易·大卫（Jacques-Louis David）

1784年

法国巴黎，卢浮宫

这幅《荷拉斯兄弟之盟》原是1784年画家为国王路易十六所绘制。大卫没有按照统治者的意愿去画，而是加强英雄人物的刚毅决心。荷拉斯，是古罗马时代的一个家族。古罗马在建立共和制的历史时期，公元前7世纪，罗马人曾与比邻伊特鲁里亚的古利茨亚人发生战争，但是双方的人民却有着亲密的通婚关系。为了避免一场大规模的流血厮杀，双方统领达成协议，各选出3名勇士来进行格斗，罗马城选派了荷拉斯家族的三兄弟，阿尔巴城（Albe）指定了古里亚斯家族的三兄弟。以胜败来判定罗马城与阿尔贝城的最高统治权归属谁。然而这两个家族之间有着多重联姻关系，各自都有嫁到对方家族去的姐妹。

作品描绘了荷拉斯家族的三兄弟在他们的父亲面前宣誓效忠于罗马城：为了祖国，不是胜利就是牺牲。画面的右边，家族中的妇女们沉浸在悲痛之中：荷拉斯长子之妻萨比娜也是古里亚斯家的姊妹，还有卡米耶，她既是荷拉斯家的姊妹，又同古里亚斯兄弟中的一个订了婚。此时，她们悲伤地低下了头。在她们身后，荷拉斯兄弟的母亲紧紧地抱着她的孙子们。整个画面布局严谨，具有舞台般的光线效果，共和制时期风格的房屋里几乎没有什么多余的装饰。形成强烈对比的是表现男性人物的刚毅笔直的线条和强烈的暖色，以及表现女性群体所用的柔软线条和较浅色彩。她们面对不幸近乎崩溃，却只能屈从于命运。

故事的最后，荷拉斯的三兄弟中只有一人战胜了阿尔巴城的古里亚斯兄弟，从决斗中归来，而后他杀死了自己的姊妹卡米耶，因为她为死去的未婚夫——古里亚斯兄弟中的一个而悲痛哭泣！

当时的法国革命者们主张为祖国作出最大牺牲，试图追溯古代文化，在古罗马历史中找到某些突出的片段来为革命思想服务。画家大卫便是这一“新古典”运动的领导者，并创作了这个流派具有代表性的作品。
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拿破仑翻越阿尔卑斯山（Napoleon Crossing the Alps）

雅克-路易·大卫（Jacques-Louis David）

1801年

法国巴黎，拿破仑博物馆
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皇帝拿破仑在他的书房（The Emperor Napoleon in His Study at the Tuileries）

雅克-路易·大卫（Jacques-Louis David）

1812年

美国华盛顿，美国国家美术馆
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雾海中的流浪者（Wanderer above the Sea of Fog）

卡斯珀·大卫·弗里德里希（Caspar David Friedrich）

1818年

德国汉堡市，汉堡市立美术馆
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孤独的树（Solitary Tree）

卡斯珀·大卫·弗里德里希（Caspar David Friedrich）

1822年

德国柏林，德国老国家美术馆

卡斯帕·大卫·弗里德里希（1774—1840），德国伟大的浪漫主义画家，1774年9月5日出生于德国格雷夫斯瓦德港市，早年在哥本哈根美术学院学习，后来定居德累斯顿，在那里他过着平静的生活，有时会去波西米亚的山区和湖泊旅行。他的性格忧伤而内省，喜欢依靠自己的沉思来唤起创作的灵感。

弗里德里希天性内向，他在很小的时候就令人吃惊地对荒凉的废墟表现出浓厚的兴趣，孤独和寂寥是贯穿他所有作品的主线，弗里德里希把自己强烈的宗教情结和对彼岸世界的渴求都融入自然的风景中，创造了极富感染力的诗意画面。这幅油画是弗里德里希后期的作品，此时画家已逐渐放弃了早期的以黄褐色为主调的、被戏称为“乌贼墨”的画面用色，丰富的色彩开始在画家笔下出现。他用淡蓝色处理天空，并加上几抹金色的霞光，藏青色的群山在薄薄的雾霭中显得有些迷茫，联系前景和背景的辽阔草原被赋予亮丽可爱的绿色。前景中，一棵枝干扭曲的橡树茕茕孑立于苍凉的空气中，静静地生长着。这是一幅足以让观众为之怆然涕下的油画杰作，面对如此忧郁深沉的景色，不难理解浪漫主义诗人克莱门斯·布伦塔诺对弗里德里希的评价：“这是可以让野狼和狐狸嗥吼的画面。”



第四章 19世纪以学院派和印象派为主的美术繁盛时期


[image: figure_0119_0114]


拾穗者（Gleaners）

让—弗朗索瓦·米勒（Jean-Francois Millet）

1857年

法国巴黎，奥赛美术馆

让—弗朗索瓦·米勒是法国近代绘画史上的杰出代表，是现实主义流派的代表画家之一。他出身于农民世家，对大自然和农村生活有一种特殊的深厚感情，因此十分热衷于用自己的画笔描绘法国农民朴实而勤劳的形象。在巴比松村居住的27年间，他每天早出晚归，上午在田间劳作，下午在室内作画。他自己也曾说过：“无论如何，农民这个题材对于我是最合适的。”

米勒从不虚构画面，他所描绘的每一幅画都来源于真实生活，画家笔下的农民身着破旧的衣衫，肌肤是被暴晒后的小麦色，身躯佝偻，手掌粗糙，是日复一日劳动者的真实形象。

《拾穗者》是最能够代表米勒风格的作品之一，画面中所描绘的是秋季麦穗收割之后，3个农妇在田地里弯腰捡拾剩余麦穗的场景，与远处背景中忙碌的人群和高高的麦垛形成对比和呼应。3个农妇身着粗布旧衣，脚穿笨重木鞋，体型壮硕，弯下腰在麦地里寻找收割时残落的零星麦穗。这是劳动人民的真实写照，她们没有优雅贵妇的高傲姿态，也没有年轻淑女的青春活力，只有忍耐和虔诚，为了生存而日益弯曲的脊背，3个主体人物仿佛在执行神圣的仪式，让人感受到深沉和庄严，使得整幅画面都带有宗教式的光辉。

该作品在描绘田园风光的基础上进一步体现出人与土地、人与自然相互依存的气息，米勒使用质朴的艺术语言向人们讲述着土地深沉厚实的无言情感和生活在这片土地上的人们坚强勤劳的日常生活。
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播种者（The Sower）

让—弗朗索瓦·米勒（Jean-Francois Millet）

1857—1859年

法国巴黎，奥赛美术馆

[image: figure_0121_0116]


扶锄的男子（Man with a Hoe）

让—弗朗索瓦·米勒（Jean-Francois Millet）

1860—1862年

美国洛杉矶，保罗盖蒂博物馆

1862年米勒完成《扶锄的男子》，强烈地表现出生活的痛苦。在一片荒芜的土地上，一个青年农民正在扶锄喘气。这个人从早到晚难以直腰，只能偶然停下来，喘一口气。锄地的年轻人在暑热的田间扶锄而立，仰首喘息，抬头远望。似乎生活和劳动沉重的分量已经耗尽了他的精力，而眼前还有大片的麦田等待着耕耘，远方则是城市朦胧的身影，那是不属于他的另一种生活。这幅画描绘出了一个辛劳的劳动者形象。

米勒《扶锄的男子》是美的。虽然，在画面上那一片杂草丛生、乱石成堆的贫瘠土地上，农民扶着锄头，喘着粗气，疲惫得直不起腰来，但是“美不是用脸上的形和色所能表现的”，他那抬起的头，那遥望远方的双眼，流露出内心的悲苦和生活的艰辛，表现出对幸福生活的期待和向往。
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美丽的罗莎蒙德（Fair Rosamund）

亚瑟·休斯（Arthur Hughes）

1854年

澳大利亚墨尔本，维多利亚国立美术馆
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韦茅斯湾（Weymouth Bay）

约翰·康斯特布尔（John Constable）

1816年

英国伦敦，英国国家美术馆

1816年10月，康斯特布尔正在奥斯村庄附近多塞特郡韦茅斯海滨小镇度蜜月。画这幅画的想法可以追溯到这个时期。画面描绘了英格兰南部海岸西边的韦茅斯湾。画中包括布列兹峡谷、乔丹山与沙滩边流淌的乔丹河。远处是格林希尔海滩。
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干草车（The Hay-Wain）

约翰·康斯特布尔（John Constable）

1821年

英国伦敦，英国国家美术馆

画作《干草车》是画家康斯坦布尔在1821年创作的一幅油画。

画面描绘了一辆运干草的马车，涉过一条潺潺的浅溪，往葱郁的森林深处的田野走去的画面。翠绿的草地上，古树树叶沾满露珠，闪烁着白色的反光。溪边的农舍，淳朴的农妇在溪边洗衣，小狗对着涉水过溪的“干草车”狂吠。这一切是如此自然、清新、真实，充满爱与美感，没有一点矫揉造作。
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麦田（The Cornfield）

约翰·康斯特布尔（John Constable）

1826年

英国伦敦，英国国家美术馆

画作《麦田》是画家康斯特布尔创作于1826年的一幅油画。

这幅油画原本是一幅写生草图，画家依照个人的绘画习惯，对同一题材做了数幅画稿，以便将它修改到最完善的境界。通常他会选择不同的视角，试图找到构图的最佳平衡。他也常常在同一天的不同时刻里，绘制不同的速写，将光线的变化记录下来，以便呈现真实的感染力。

从东伯格霍特穿过田野，到达戴德汉姆的这条小路，给画家留下许多回忆，他的许多作品就是取材于这些回忆。
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拿破仑一世帝王的宝座（Napoleon I on his Imperial Throne）

让·奥古斯特·多米尼克·安格尔（Jean Auguste Dominique Ingres）

1806年

法国巴黎，军事博物馆
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大宫女（Grande Odalisque）

让·奥古斯特·多米尼克·安格尔（Jean Auguste Dominique Ingres）

1814年

法国巴黎，卢浮宫

画作《大宫女》是画家安格尔创作于1814年的一幅油画。

安格尔画的女人身体难免令人联想起文艺复兴以来西方的传统人体画，但是有心的读者或许会注意到，画中女子的打扮并不是一个典型的西方人，她包着土耳其头巾，手拿孔雀羽扇，就连衬景的绸缎也散发着异国的光彩。从题目中知道，这画的是奥斯曼帝国的宫女。在西方人的脑海里，妻妾成群的宫女是东方社会原始落后的标志，同时她们又的确具有神秘的吸引力。不过，安格尔笔下女子的意义还不仅如此。创作这幅画的时候，正值法国在对奥斯曼的战斗中失利，法国人由此深深意识到，曾经占有的伊斯兰领土正在不可抗拒地失去。在这样的情况下观看只有在私密空间才能看到的东方女子的形象就别有一番含义了，它潜藏着一种心理上的欲望和征服。安格尔毫不掩饰，甚至极力夸张人体感官上的魅力，同时又极其冷静、富有克制力地将它表现出来，恰好为观众的视觉与欲望之间提供了适当的联结。

《大宫女》这幅画在巴黎展出时，引起了观众很大的抨击。就严格的古典风格去要求《大宫女》确实存在很多“越轨”之处。首先，色彩的“音域”受到严重破坏，背景上很强的蓝色和裸体肌肤的黄色，以及人体的明暗和粉红色调极不协调；其次是前面所说的夸张了的形体，这个女裸体几乎成了变形美的一种试验，安格尔的学生杜瓦尔为此曾竭力为他辩解，他说：“我并不想说，安格尔先生是个浪漫主义者。但我也要肯定，他从来不是当时所理解的那种意义的‘古典主义者’。”安格尔似乎在这幅画上显示了自己在自然面前的独立性，但由于安格尔的美学信念的坚定性，这里的表现反而使人们对他的见解变得模棱两可性，攻击与批评是在所难免的。从历史的角度去认识，安格尔具有探索勇气，尽管他所画的这个人物是有着很大的虚构性。

从《大宫女》这幅油画中，人们首先注意到的是人体的比例，人体的背脊、双臂和大腿都比实际要长。这种人为的夸张手法是有效的，因为观赏者立即被这个非同一般的宫女的体形和色彩吸引住了，她斜卧在缓罗被褥当中，右手提起背景上的幔帐，仿佛要使自己的“姿色”浸透整个空间。
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贝尔登肖像（Portrait of Louis-François Bertin）

让·奥古斯特·多米尼克·安格尔（Jean Auguste Dominique Ingres）

1832年

法国巴黎，卢浮宫

《贝尔登肖像》作于1832年，作画之先，他为这位著名的《论坛报》的编辑和创办人路易·弗朗索瓦·贝尔登先生已画了各种姿势的速写。安格尔用素朴的色彩与背景来加强这位精力充沛的事业家的形象表现力。
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芒特枫丹的回忆（Souvenir de Mortefontaine）

让·巴蒂斯特·卡米耶·柯罗（Jean Baptiste Camille Corot）

1864年

法国巴黎，卢浮宫

芒特枫丹位于巴黎以北的桑利斯镇附近，柯罗曾去过那里，被那儿的美景深深打动。油画《芒特枫丹的回忆》是柯罗通过对芒特枫丹景色的回忆而创作的。油画《芒特枫丹的回忆》是柯罗的名作，是最能体现柯罗风格的作品。

画面展开在湖边森林一角，晨雾初散，清新的林地与湖面的水汽构成一片湿润朦胧的自然景色，林边枝叶繁茂的大树倾向湖面，伸展着婆娑的枝条，阳光从枝叶间散落到地上，点醒了绽开的小花。一位身着红裙的姑娘正踮脚采摘小树上的蔓草花，树下的两个孩子一个在忙着收集摘下来的蔓草花，另一个正指着他们身后枝丫茂密的小树丛，朦胧的湖面上倒映着远山和树影，微风在这静静的湖畔轻轻掠过，仿佛能听到树叶的低语。树枝和草地上闪着点点银光，构成了柯罗那有名的灰绿色调，像是溢满画面的清新、恬淡的诗，给人们留下了永难忘怀的印象。这种梦幻般的情调正是柯罗风景画的引人入胜之处。
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被处刑的格雷（The Execution of Lady Jane Grey）

保罗·德拉罗什（Paul Delaroche）

1833年

英国伦敦，英国国家美术馆

德拉罗什是具有浪漫气质的自然主义画派的创始人，他醉心于历史题材，特别是中世纪的一些富有故事性的历史事件。譬如，画面上充满了情节和趣味性的描绘，特别是对环境、服饰和道具等细节的表现，甚至不惜繁琐。

艺术中悲剧最感动人，德拉罗什爱画狱中女囚。这幅画描绘了狱中处决简·格雷的情景，画家借处决格雷表现一种观念与情感，那就是美与善被毁灭的悲剧。画家充满深情，以高超的艺术技巧塑造了一位将上断头台的善良、纯洁、美丽而天真的少女，她那被蒙着的双眼看不见罪恶的屠刀，还在用双手试探着生命归宿之处，这行刑前的瞬间既令狱中难友悲伤又令观者落泪。而那神圣上帝化身的神父正在引导美与善的化身格雷走向死亡。画面笼罩在黑暗之中，唯全身素白装饰的格雷像黑暗中的明灯，发出耀眼的光明。
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拿破仑越过阿尔卑斯山（Bonaparte Crossing the Alps）

保罗·德拉罗什（Paul Delaroche）

1850年

英国伦敦，圣詹姆斯宫
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希阿岛的屠杀（The Massacre at Chios）

欧仁·德拉克洛瓦（Eugène Delacroix）

1824年

法国巴黎，卢浮宫
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自由引导人民（Liberty Leading the People）

欧仁·德拉克洛瓦（Eugène Delacroix）

1830年

法国巴黎，卢浮宫

油画《自由引导人民》描写了当时巴黎人民反对波旁王朝而奋起战斗的场面。路易十八的弟弟查理是位反动的暴戾之君，他上台后恢复了许多旧秩序，偿还贵族在革命中失去的财产，取消1814年宪章，暂停出版的自由，解散国民议会等，他的举动激怒了法国人民，于是在巴黎爆发了起义，人们拿起武器同国王作战。街垒战就发生在离德拉克洛瓦画室不远的地方，他亲眼目睹了这场为自由和权利而战的斗争。

德拉克洛瓦本来对政治不感兴趣，也不同政治家交往，同贵族却交往甚密。然而1830年7月的战斗深深打动了画家，正义感和人民斗争的热情促使他决心将这一切创作为一幅作品。

油画《自由引导人民》以浪漫和丰富的想象，表现了1830年7月28日巴黎人民占领王宫，推翻查理十世反动统治的战斗场面。画面中心高举法兰西三色旗的自由女神，强健而美丽。她半裸着身体，赤脚走在硝烟弥漫、尸横遍地的街垒中，她是共和国的象征。在她身边跟随着参加战斗的少年、头戴礼帽的大学生以及工人和市民，他们全都手拿武器，群情激奋，在自由女神的引导下，踏着尸体勇敢无畏地迎向敌人，画面充满高昂热烈的战斗情绪。德拉克洛瓦以浪漫主义激情、强烈的色彩、浓郁的战斗氛围感创造了一幅歌颂革命的作品。油画《自由引导人民》于1831年展出后，被政府以3000法郎收购。现在它是卢浮宫的艺术珍品。
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罗马人的颓废（Romans during the Decadence）

托马斯·库图尔（Thomas Couture）

1847年

法国巴黎，奥塞美术馆

这幅画收藏在奥塞美术馆的大厅，也是奥塞馆藏中年代最早的一幅作品。

罗马帝国的灭亡，并不是征战讨伐所致，而是安定繁荣的祸果，人在安逸的生活中比较容易沉溺酒色和欲望，产生罪恶和道德沦丧。

画像中矗立着许多大理石像，那都是先人的雕像，中央则是日耳曼尼古斯，它代表着早期注重道德的时代。但是在庄严肃穆的庭殿下，这些人竟纵情酒色、狂欢作乐，传统与事实离经叛道。右上方还有一醉汉拿着酒杯，爬上雕像用力想强拉雕像饮酒，而雕像的表情和手势好像正在拒绝和制止他似的。右下方两名远道而来的日耳曼人正冷眼旁观着，好像在看着一个伟大文明的衰落，画中隐喻着罗马帝国将亡于日耳曼人之手。

在库图尔的作品里，似乎是想要反映法国大革命后国力日衰的情形，或者是那个年代的法国艺术家们追求异国格调而忽略古典艺术文化的危机。库图尔似乎在寓意违反传统的下场。
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九级浪（The Ninth Wave）

伊凡·康斯坦丁诺维奇·艾瓦佐夫斯基（Hovhannes Aivazovsky）

1850年

俄罗斯圣彼得堡，俄罗斯国家博物馆

画作《九级浪》是画家艾瓦佐夫斯基创作于1850年的一幅油画。

油画《九级浪》表现的是风暴中漂泊的人们，他们栖居在帆船的残余物上，为了生存拼命挣扎，狂风巨浪呼啸而来。表现了人与大自然的抗衡，表现了自然的巨大力量与不可抗拒性。画面气势逼人，色彩动人，借以烘托人的大无畏精神。油画《九级浪》是一幅关于人和自然的颂歌，使人震动，也使人动情，给人以难忘的印象。
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在波浪之间（Between the waves）

伊凡·康斯坦丁诺维奇·艾瓦佐夫斯基（Hovhannes Aivazovsky）

1898年

乌克兰费奥多西亚，艾瓦佐夫斯基国家艺术画廊
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画室（The Painter's Studio）

古斯塔夫·库尔贝（Gustave Courbet）

1855年

法国巴黎，奥赛博物馆

《画室》又名《在我的画室里》，是一个集中了库尔贝7年艺术家生活的真实寓言。这幅油画构图宏大，人物众多，是画家库尔贝生活和艺术观的一个总结，此画共分为三组，画家本人堂堂正正地坐在正中，以突出他独立的人格和思想。他旁边有两人在看他作画，一个是小孩，代表“无邪的眼睛”，一个是裸体女模特儿，可能代表“赤裸裸的真实”。左边的人群是库尔贝家乡生活中接触的各种人物，也是他所描绘的对象。其中包括工人、农民、猎人、牧师、掘墓人、乞丐等。右边，即画家身后的人群，则是他在巴黎圈子中常接触和往来的朋友，其中有哲学家普鲁东夫妇、诗人波德莱尔、艺术批评家舍弗勒里等。库尔贝的画布后面还有殉道的石膏人像，寓意僵死的学院艺术。报纸上放着骷髅，象征被扼杀的出版自由。堆放在地上的宽边帽、吉他、短剑都是浪漫主义艺术的代表。

总之，这幅总结画家库尔贝的生活的寓意画是很费心思的，主题也是非情节性的。艺术家用接近6米长的画幅来描绘自己的艺术生活，而不是学院派所推崇的历史题材，这真是前所未有的事，它惊动了整个巴黎画坛。
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裸体女人和狗（Nude Woman with a Dog）

古斯塔夫·库尔贝（Gustave Courbet）

1861—1862年

法国巴黎，奥赛美术馆

这幅画于1868年在根特展出，所以画上标的时间是1868，实际上画于1861—1862年间。画中的女人叫勒诺德，是一个女招待，库尔贝与她的关系不一般。库尔贝和她分手后，愤怒地向她索要送给她的绘画和雕塑，其中就有这幅画，他后来修改了作画的时间，也是想隐瞒这种关系。

这幅裸体画有着文艺复兴和洛可可的背景，而库尔贝与模特儿的亲密关系又使裸体保持了自然主义的真实。模特儿的动作可能参照了当时的色情照片，在第二帝国统治下没有哪张照片表现了这种题材，而绘画则利用自然主义的技巧表现了摄影不能表现的东西。
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可爱的羔羊（Pretty Baa Lambs）

福特·马多克斯·布朗（Ford Madox Brown）

1851—1859年

英国伯明翰，伯明翰美术博物馆

福特·马多克斯·布朗画《可爱的羔羊》时，甚至将模特置于正午的阳光下，因此模特儿的脸颊都被太阳晒得红扑扑，这个也真实描绘在画上。所以，在这一点上，英国拉斐尔前派的画家是走在法国印象派画家的前头的。
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维纳斯的诞生（The Birth of Venus）

亚历山大·卡巴内尔（Alexandre Cabanel）

1863年

法国巴黎，奥赛美术馆

画作显示了希腊神话爱神维纳斯出世的情景。曾被拿破仑三世收藏。卡巴内尔画的《维纳斯的诞生》曾被批评为“画了一个粉嫩光滑、放荡而又肉感的裸体”。当然，他画的维纳斯比不上波提切利的维纳斯那么清纯，也不如布格罗画的维纳斯那么端庄健康，但也只能说是过分慵懒、娇媚了，还谈不上“放荡”。而且睡在海面上的姿态是画家的创造，明亮的色彩和飞舞的小爱神，都给人以愉快、欢畅的感受。
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克劳迪奥和伊莎贝拉（Claudio and Isabella）

威廉·霍尔曼·亨特（William Holman Hunt）

1850年

英国伦敦，泰特美术馆
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白日梦（The Day Dream）

丹特·加布里埃尔·罗塞蒂（Dante Gabriel Rossetti）

1880年

英国伦敦，维多利亚和艾伯特博物馆
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维纳斯的诞生（The Birth of Venus）

威廉·阿道夫·布格罗（William-Adolphe Bouguereau）

1879年

法国巴黎，奥赛博物馆
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海浪和珍珠（The Wave and the Pearl）

保罗·雅克·艾梅·博德里（Paul-Jacques-Aimé Baudry）

1862年

西班牙马德里，普拉多博物馆

《海浪和珍珠》画中描绘的是维纳斯，传说维纳斯是从贝壳里诞生的。维纳斯（Venus）在古希腊和罗马神话中是“爱与美之神”，维纳斯是她的罗马名字，希腊名字叫作阿弗洛狄忒(Aphrodite)，她掌管人类的爱情、婚姻、生育以及一切动植物的生长繁殖。“阿弗洛狄忒”在希腊语中的意思就是“浪花所生的女神”。在海洋的浪花和泡沫中，一只贝壳打开了，维纳斯在贝壳中诞生了，她身上的水珠滴落下来，就成了珍珠。画面中海边礁石上的维纳斯，是美的化身和爱情的象征，她有一头金丝般的长发，线条优美的脸上带着微笑，修长的颈项及珍珠白的躯体，犹如丝绸般光滑，令人无法将视线移开。画家塑造的维纳斯，不仅是足以令天下男子倾心的理想女性，柔美、温润、略带娇羞，也是珍珠的化身。
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圣列的行进（Cimabue's Celebrated Madonna）

弗雷德里克·莱顿（Frederic Leighton）

1853—1855年

英国伦敦，英国国家美术馆

弗雷德里克·莱顿，又译洛德·莱顿（1830—1896），是英国19世纪唯美主义画派最著名的画家，在英国绘画史上享誉极高。他以极其辉煌的艺术风格，成为了英国皇家学院派的代名词。1830年12月3日，莱顿生于约克郡的医生世家，父亲是位古典艺术的爱好者，他给幼年的莱顿产生了深刻的影响。莱顿9岁开始自己作画，10岁随父亲来到罗马，师从一位叫梅利的画家，13岁赴德国，曾在法兰克福美术学校学了一段时间，14岁又来到艺术之都佛罗伦萨，这些流动生活使莱顿扩大了艺术眼界。在佛罗伦萨偶遇美国雕刻家波沃尔斯，波沃尔斯看了莱顿的画对他父亲说，“自然”已经赋予了他，并告诉莱顿，“你将成为一个像我一样令人满意的杰出人物”。莱顿在佛罗伦萨进了阿卡德米亚美术学校学习，业余时攻习解剖。后来又转回法兰克福学校学习到17岁。他崇拜安格尔，复制过提香和柯勒乔的画。22岁又移居罗马开始独立的艺术创作，这一年他创作了场面宏大、气魄雄伟的《圣列的行进》一画，显示了他的气质和才华。维多利亚女王买了这幅画，这使年轻画家一跃登上大英帝国的画坛。他对当时名盖英国的米莱斯说：“总有一天，一个多才的年轻人将跑到你这总统的职位上来。”29岁的莱顿定居伦敦。1868年莱顿展出自己的学位作品《圣哲罗姆在沙漠里》，获得了美术学院院士称号。1878年11月13日莱顿接任去世的格兰特任美术学院院长，人们一致公认他的学识、气质、能力和责任感，这些都表明他是出色的领袖人物，能掌握这一高等学位的权力。他在那个时代可称得上是一个完美的人，博得所有人的拥护。莱顿晚年疾病缠身，但仍创作不停。他的艺术获得了崇高的荣誉，1886年56岁的莱顿被封为男爵。临终前女王把他列为英国贵族，号为斯特雷顿莱顿男爵。他的遗嘱是：“把我的爱献给学院。”
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帕尔修斯和仙女（Perseus and Andromeda）

弗雷德里克·莱顿（Frederic Leighton）

1891年

英国利物浦，沃克艺术画廊
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礼赞维纳斯（Laus Veneris）

爱德华·伯恩·琼斯（Edward Burne-Jones）

1873—1878年

英国，莱恩美术馆

《礼赞维纳斯》这幅油画现存于英国纽塞的莱恩美术馆。此画是伯恩·琼斯最著名的一幅作品，也是他最成功之作。当这幅作品在格罗斯威诺画廊展出时，引起了观众的注意。

它华丽的色彩、梦幻般的优美以及闪光的画面效果使它成为画展中最引人注目的作品。这一作品的主题源自德国堂·豪瑟的传奇：流浪骑士堂·豪瑟来到了维纳斯的乐园，他在这里沉湎于爱情与纵欲的生活。

后来他为自己的放纵感到悔恨，他来到罗马，请求得到教皇的赦免。教皇告诉他：要得到赦免如同牧师的手杖开花一样不可能。绝望中，堂·豪瑟又回到了维纳斯的怀抱，去过原来的生活。但是，在3天之后，教皇的手杖竟然奇迹般地开出花来。教皇派信使到处寻找他，但再也没有找到。

在这一作品中，维纳斯身着红色的网状长衫慵懒无力地坐在她的宝座上，她的对面是几个年轻的女乐师在准备为她演奏。她们身后的墙上装饰着挂毯，上面描绘着同样的主题：维纳斯坐在四轮马车上，许多少女在周围追逐着她，她的前面，丘比特正张弓搭箭准备射出。

窗外，是冬天白雪皑皑的景色，几个骑士正策马走过窗前。伯恩·琼斯采用了大量金色，使画面具有一种金壁辉煌的装饰效果。

同时，他采取横向平行的构图，强调平面而避免纵深的感觉。整个画面显得连贯而平行：如挂毯上的人物主题与前景中的人物的一致，色彩的前后呼应，内容的一致。甚至窗户的周围装饰着类似画框一样的花纹，使窗外的景色看起来像是墙上挂画的感觉。

最突出的是华丽的织物纹理，尤其是维纳斯的网状衣服刻画得异常华丽而闪烁。与华丽的装饰色彩形成对比的是人物的表情，维纳斯的脸上流露出法国人称之为“亲昵”的慵懒表情，而她的乐师都显得苍白、瘦弱、面带倦容，她们的表情显得天真而心不在焉。华丽而富有装饰感的环境，倦怠而苍白的人物表现构成了如梦如幻的效果。

[image: figure_0148_0143]


梅林的诱惑（The Beguiling of Merlin）

爱德华·伯恩·琼斯（Edward Burne-Jones）

1873—1874年

英国，马其赛特利瓦伊夫人美术画廊
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草地上的午餐（Luncheon on the Grass）

爱德华·马奈（Edouard Manet）

1863年

法国巴黎，奥赛美术馆

剧场女演员、酒吧女招待、年轻女画家、上流社会的年轻女孩和明码标价的妓女们都曾充满风情地出现在马奈的画布上，然而他这风流的一生却只对一个女人充满了最深情的眷恋。他为她画了许多幅肖像，他在分离时寄给她柔情满溢的情信，他常常在她名字前加上“胖胖的”来赞美她丰腴的体态，他爱她永远像母亲包容捣蛋的孩子一样。
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福利斯·贝热尔酒吧间（A Bar at the Folies-Bergère）

爱德华·马奈（Edouard Manet）

1882年

英国伦敦，克劳德画廊

《福利斯·贝热尔酒吧间》是马奈晚年的一幅代表性作品，表明马奈已经从古典主义完全转向了对现实的关注，这种观念正如左拉在以马奈为原型的小说《创作》中的主人公所说的：“阳光、空气和光是我在新绘画上的要求，我们要像在白天的阳光下看到的那样描写物体。”此画近乎来自于现场写生，一个已疲惫的侍女立于画中，背景上一面大镜子反射出酒吧间的场景和空间，整个画面已呈现出色彩交融的倾向。不过马奈除了像印象派那样考虑光之外，更注重画的内部结构与色彩的结合，他在这方面的研究只有到高更尤其塞尚之后才被人重视。
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蒙马特大道，春季（Boulevard Montmartre，Spring）

卡米耶·毕沙罗（Camille Pissarro）

1897年

以色列耶路撒冷，以色列博物馆

这是一幅蒙马特大街的全景图，街道两侧尽收画面，人群流动，车水马龙。由于视角宽广，楼房林立，车马人流很小，只能凭感觉用粗笔点画出来，却显得特别生动，加之透视准确，画中车马人流仿佛在画中移动，描绘出了现代都市的繁忙热闹场面。这幅油画，构图宏伟，街景庄严而有气派，色彩丰富柔和，在冷暖色对比中，充满中间调子的过渡，形成一种细致而变化丰富的灰调子，但却很明亮，它显示着光的饱满，其笔触均匀而不失活泼变化，粗犷与细致融为一体，表现出画家毕沙罗特有的艺术风格。
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法国剧院广场（La Place du Théâtre Français）

卡米耶·毕沙罗（Camille Pissarro）

1898年

美国洛杉矶，洛杉矶郡立艺术博物馆
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少年制服 Achille De Gas in the Uniform of a Cadet

埃德加·德加（Edgar Dégas）

1856—1857年

美国华盛顿，美国国家美术馆
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芭蕾舞课（The Ballet Class）

埃德加·德加（Edgar Dégas）

1871—1874年

法国巴黎，奥赛美术馆

埃德加·德加(E.Degas 1834—1917)，法国画家、雕塑家，生于法国巴黎，原名为埃德加·依列尔·日耳曼·德加。他曾在巴黎艺术学院学习绘画，受到安格尔的很大影响。德加富于创新的构图、细致的描绘和对动作的透彻表达使他成为19世纪晚期现代艺术的大师之一。他最著名的绘画题材包括芭蕾舞演员和其他女性以及赛马。他通常被认为是属于印象派，但他的有些作品更具古典、现实主义或者浪漫主义画派风格。

[image: figure_0155_0150]


舞蹈考核（Dance Examination）

埃德加·德加（Edgar Dégas）

1880年

美国丹佛，丹佛艺术博物馆

[image: figure_0156_0151]


等候（Waiting）

埃德加·德加（Edgar Dégas）

1882年

美国洛杉矶，保罗盖蒂博物馆

德加的这件作品描绘的是一位芭蕾舞演员与一位妇人在等候演出的场景。芭蕾舞演员身着白色的裙子，低着头伏在膝盖上面，似乎由于等得太久，显得紧张和疲惫。而妇人穿着一套黑色的衣裙，也低着头，面色凝重。两人的服饰颜色形成鲜明的对比。红色的长凳有一大截是空的，暗示出等待时间已经很长。黄色的背景墙、红色的长凳，以及灰暗的地板，使整个等待过程显得如此寂寞、无聊，给人以心灵上的震撼。
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卡恩的洪水（Kahn in der Überschwemmung）

阿尔弗雷德·西斯莱（Alfred Sisley）

1876年

法国巴黎，奥赛美术馆

马尔港的洪水曾吸引过西斯莱的注意，他在许多作品中表现过：泛滥的河水席卷和弥漫着周围的一切，水面闪闪发光，这是印象派画家的典型题材。在绘画性处理上都是以灰色、淡蓝色和个别棕色调子之间的微妙变化为基础。然而，这种水汽弥漫的平淡无奇的感觉，在西斯莱的笔下却变成了一种迷人的感觉，成了神话般的境界。到今天，人们再去马尔港的路旁，还能够看到这座平平常常的可怜的房子。可是，你只要目睹过这座房子，你便会感到西斯莱是多么富有诗意地改造了它。
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日出（Sunrise）

克劳德·莫奈（Claude Monet）

1873年

美国洛杉矶，保罗盖蒂博物馆

克劳德·莫奈是印象派的代表人物和创始人之一，擅长描绘光与影的变化，尤其喜爱对同一景色在不同时间、天气等因素变化下多次描绘，以此来研究光影的效果。

《日出》描绘的是法国北部的海岸工业城市勒阿弗尔港口的日出景象，明亮的橘黄色太阳正在升起，照耀着海面潮湿的空气和微微荡漾的水波，船只在海面上反射出蓝色和绿色的光芒，重重阴霾遮住了太阳，只能透过云层看到丝丝光亮，不论是远处的港口，还是近处的船只和人，都只能看到模糊不清的轮廓，形成一幅光与雾相互交融的画面。这幅作品创作于普法战争之后，法国人民都在努力重建崭新的国家，日出象征着法国新的一天和新的未来的来临，这是画家创作的第一幅关于日出题材的作品，也是画家以后对于光、水和空气产生浓厚兴趣的开端，而后他又创作了一系列相关作品，其中就包括最为著名的《日出·印象》。
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巴黎蒙特戈依街道，1878年6月30日节日（The Rue Montorgueil in Paris.Celebration of June 30，1878）

克劳德·莫奈（Claude Monet）

1878年

法国巴黎，奥赛美术馆
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阳光照耀下鲁昂大教堂的西面（Rouen Cathedral，West Façade，Sunlight）

克劳德·莫奈（Claude Monet）

1894年

美国华盛顿，美国国家美术馆

[image: figure_0161_0156]


日本桥和睡莲池（The Japanese Footbridge and the Water Lily Pool，Giverny）

克劳德·莫奈（Claude Monet）

1899年

英国伦敦，英国国家美术馆

克劳德·莫奈（Claude Monet，1840—1926），法国画家，印象派代表人物和创始人之一。是印象主义大师中最有影响的一位。在有代表性的印象派画家中，唯有莫奈以其86岁的漫长人生始终如一地将创作热情倾注在印象派技法上。其他的印象派画家，都是短期的探索者。比如虽然没有参加过印象派8次画展却被视为印象派的领袖和奠基人的画家马奈。再比如擅长于画人物的雷诺阿在他的艺术人生中，前期和后期是从事印象派探索时期，中间十几年的时间里，则将热情转向了古典主义。

莫奈展出的第一批12张睡莲池塘作品，当时作品中还有日本式的小桥，它从苍翠遮天的树丛中拱起，形象十分生动别致。1904年以后，莫奈又画了48张睡莲画作，这里已经没有了小桥，池内的睡莲更加简练，有的时候天空看不见，水画得很深沉。展览获得了巨大的成功，当时的评论家不再吝惜他们的赞美：“我们认为较早的那些组画不能够和这些非凡的池塘景色相比。
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煎饼磨坊的舞会（Dance at Le Moulin de la Galette）

皮埃尔·奥古斯特·雷诺阿（Pierre Auguste Renoir）

1876年

法国巴黎，奥赛美术馆

皮埃尔·奥古斯特·雷诺阿是印象派的杰出代表，少年从事绘画瓷器和屏风的工作将他引入了艺术领域，后又到专业的美术学校进行学习，他擅长描绘人物肖像，尤其喜爱在悠闲惬意的环境中描绘丰满明快的人物造型，作品风格充满温馨祥和的家庭气氛，能够让人忘记痛苦和烦恼，《煎饼磨坊的舞会》就是这一类型画作的代表。

该作品描绘的背景是一家蒙马特高地的酒馆，一群悠闲的巴黎贵族在舞会上消遣娱乐，狂欢中的人们脸上都充满了欢快明亮的笑容，表达着他们喜悦的心情和无忧无虑的生活情趣。由于画家早年接受瓷器绘画的训练，这幅作品就体现出类似瓷器绘画般的棉絮风格，这种风格虽然令画面带有速写的感觉，仿佛尚未完成，但正是这种手法才能够表现出光与影的混合效果以及由于人群不断旋转而引起的阳光不断变幻的效果。画家采用从上向下俯视的取景，仅仅对前景中的人物进行了细节描绘，而且透过树梢的阳光照在人们的脸上又呈现出不同于直射的光影，人物被阳光所包围，透露出一派欢快明亮的色调，远处的人物则渐渐隐没在阳光和空气之中。
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船上的午宴（Luncheon of the Boating Party）

皮埃尔·奥古斯特·雷诺阿（Pierre Auguste Renoir）

1880—1881年

美国华盛顿，菲利普美术馆

《船上的午宴》是雷诺阿最知名最伟大的作品。邓肯·菲利普在1923年买下了它。画中描绘了雷诺阿和他的朋友们聚餐时的快乐场景。在塞纳河边的Maison Fournaise餐馆的阳台上，共品葡萄酒，愉快地交谈。巴黎人常常去Maison Fournaise餐馆，租船游玩，或品尝美食，或在夜间消遣。

这幅画也表现了19世纪中期到晚期法国的社会转变。餐馆欢迎各种不同阶级的顾客光临，包括商人、上流社会的贵妇、画家、女演员、作家、评论家、女裁缝，以及女售货员。这些各式各样的人们共同组成了崭新的现代的巴黎社会。
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粉红色的连衣裙（La Robe rose）

让·弗雷德里克·巴齐耶（Frédéric Bazille）

1864年

法国巴黎，奥赛美术馆
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弗雷德里克·巴齐耶画室（The Artist's Studio- Rue de la Condamine）

让·弗雷德里克·巴齐耶（Frédéric Bazille）

1870年

法国巴黎，奥赛美术馆

在弗雷德里克·巴齐耶的画室里，他正向莫奈和马奈（戴帽者）展示自己的画作。右边弹钢琴的是梅特尔。左边坐在楼梯下的雷诺阿正在和楼梯上的佐拉交谈。这里记录了一个珍贵的场景，聚集在这里的朋友们，都是后来最重要的艺术家。巴齐耶的用色十分丰富，注重造型，轮廓清晰、写实，这是巴齐耶独特的风格。
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卡萨特自画像（Self-portrait by Mary Cassatt）

玛丽·斯蒂文森·卡萨特（Mary Stevenson Cassatt）

1878年

美国纽约，大都会艺术博物馆
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卡萨特与茶（Tea by Mary Cassatt）

玛丽·斯蒂文森·卡萨特（Mary Stevenson Cassatt）

1880年

美国波士顿，波士顿美术博物馆

玛丽·卡萨特(1844—1926)，美国画家和图形艺术家。玛丽·卡萨特出生于宾夕法尼亚的阿勒根尼(今属匹兹堡)。曾在宾夕法尼亚艺术学院短暂学习。1866年，她前往欧洲。她在法国、意大利和西班牙学习艺术。19世纪70年代早期，她定居巴黎。她是唯一一个被法国印象派画家邀请参加作品展的美国人。
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浴女们（Bathers）

保罗·塞尚（Paul Cézanne）

1890年

美国费城，费城艺术博物馆

塞尚的晚年曾一度努力不懈地创作浴女图。他在几幅大型油画中，以一种异常的宏伟感觉创作着这些画作。他也在几幅水彩画上表现了相同的题材，只是表现得更为轻巧、自然和亲切。水彩画《浴女们》，似乎就是一股梦魂和气浪的滚滚洪流，这些形象接近音乐更甚于接近建筑。总之，塞尚在其一生的最后几年里，又复兴了他青春时代浪漫的冲动，然而并没有放弃他从踏入印象主义阶段之初就一直保持着的和谐、狂热发作之后的平衡和形与色的感觉。对明暗、体积、景次、空间及其同刻画本身的关系的研究，特别是在自己的想象中创造一个整体，即构成不同于自然世界的“艺术世界”的要求——这一切，促使塞尚创作了为数众多的作品，这些作品不仅本身完美，同时也开辟了美术史上的一个新纪元。
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有苹果的静物（paintings of still life）

保罗·塞尚（Paul Cézanne）

1895—1898年

美国波士顿，波士顿美术博物馆

塞尚的油画《有苹果的静物》创作于1895—1898年间。《有苹果的静物》证明了静物画可以真实地再现实体和表现光线与空间的表象。塞尚说：“描绘自然不是复制对象，它实现了人的感觉。”他坚持关注颜色和质地的特性，不以幻觉为目的。例如，盘子里水果的边线是不确定的，仿佛在移动。画面中透视的规则也被打破了，桌子的右角向一边倾斜，与左边不在一条线上。画面的有些部分没有着色，桌布的褶皱像没有画完。《有苹果的静物》不是对实物的模仿，而是对观察角度和绘画本质的探索。
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罗纳河上的星夜（Starry Night Over the Rhone）

文森特·梵高（Vincent Van Gogh）

1888年

法国巴黎，奥赛美术馆

画中的桥位于梵高在亚尔勒的住宅黄色小屋附近。他在罗纳河画了许多作品，这时期的星空与梵高晚期在圣雷米的星空有相当大的差异，当时他的精神处于不稳定的状态，也或许正因为如此，在梵高感性超越理性的时候，才能这么鲜明地把他的情绪融入画中。

在梵高创作油画《罗纳河上的星夜》的这一时期，梵高的内心并不平静，因为作品得不到别人肯定，身体的疾病又困扰着他，所以梵高的不安及焦虑明显地流露在画面上。梵高用短短的笔触，排列成螺旋状的造形来表现画的主题。
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向日葵（Sunflowers）

文森特·梵高（Vincent Van Gogh）

1889年

荷兰阿姆斯特丹，梵高美术馆
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自画像（Self-Portrait）

文森特·梵高（Vincent Van Gogh）

1889年

美国华盛顿，美国国家美术馆
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星夜（The Starry Night）

文森特·梵高（Vincent Van Gogh）

1889年

美国纽约，现代艺术博物馆

梵高是荷兰后印象派的伟大画家，他的作品色彩强烈、色调明亮、有着宿命般的悲剧情调，这与他激烈的性格、多舛的命运和癫狂的精神密不可分，他自己曾说：“为了艺术，我愿拿自己的生命去冒险。由于它，我的理智有一半崩溃了，不过这都没关系。”这就是他对艺术所具有的使命感，不论他的画风如何改变，不变的是他对于艺术的信念，他深信“艺术应当关心现实的问题，探索如何唤醒良知，改造世界”。

梵高创作《星夜》时，居住于圣雷米疗养院，当时他的病情时好时坏，神志清醒时就不停地画画，因此这一时期的作品都充满着躁动的曲线和不安的幻觉，《星夜》所表现的正是这种情绪，作品运用歪曲的长线和破碎的短线构建了虚幻而美妙的夜空景象，碧蓝色的天空中是带有漩涡的云、明亮的星星和一轮弯月，它们翻卷、动荡，爆发出汹涌的激流，回旋的曲线深深地吸引着人们的视线，将人们引领到画家的精神领域，体会画家那颗极速跳动却又渴望平静的心。星夜下山脉旁安静的小村庄，它在尖顶教堂的保护下仿佛沉睡中的婴孩，安然而祥和，与骚动不安的夜空形成对比，也互为制约。画面左侧直上云端的丝柏树化身为红褐色的火焰，跳动着黑色的火舌，喻示着画家燃烧的激情和想要冲破世俗樊篱的渴望，但丝柏树的最高点却无法到达画布的顶端，更无法冲破画布的限制，这暗示着画家无法逃脱人世间的痛苦，只能不断地困惑、挣扎、苦闷、哀伤，在绝望中渴望看到希望，在希望中却又感受到绝望的无奈心情。

《星夜》是梵高在现实中看到的幻想，是他心中的宇宙，他的画笔完全听从于他的直觉，超越了理性的思想和绘画技法的束缚，使用浓烈的蓝色、紫罗兰色和黄色来宣泄他心中躁动不安却无处发泄的情绪，正如画家自己所说：“我的作品就是我的肉体和灵魂，为了它我甘冒失去生命和理智的危险。”而梵高也只能活在自己的精神世界中，对外界的恐惧让他表面平静，内心却暗潮汹涌，最后也只能以自杀的方式来告别这个让他痛苦的世界。
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马提尼克岛的芒果（Among the Mangoes at Martinique）

保罗·高更（Paul Gauguin）

1887年

荷兰阿姆斯特丹，梵高美术馆

加勒比海的马提尼克岛提供给保罗·高更田园般的未遭破坏的环境。他画了当地人的日常生活，女性的优雅动作令他印象深刻：她们的姿势很特别，她们的手发挥了重要作用，在和谐地摇摆臀部。

高更用富有表现力的笔触和暖色来捕捉他所处的新环境。《马提尼克岛的芒果》还有一些印象派的感觉，但异国情调、装饰风格和引人注目的成分是高更后来的风格特征。热带岛屿的原始条件让人们付出了代价:高更遭受了严重的发热和痢疾，在虚弱的状态下回到法国。抵达巴黎后不久，他会见了梵高兄弟，他们对这幅画都留下了很深的印象。文森特后将其描述为“高诗”（high poetry）。
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海滨两女人—塔希提岛的女人（Tahitian Women，or On the Beach）

保罗·高更（Paul Gauguin）

1891年

法国巴黎，奥赛美术馆

1891年高更初到塔希提岛时绘制的一幅布面油画，描绘的是两名躺在沙滩上的塔希提岛妇女。此画收藏于巴黎的奥塞美术馆。1892年高更又绘制了一幅与此画极为相似的作品，后者现藏于德累斯顿的现代大师画廊。
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菩萨（The Buddha）

奥蒂诺·雷东（Odilon Redon）

1904年

法国巴黎，奥赛博物馆

奥蒂诺·雷东的这件作品《菩萨》描绘的是一位东方的菩萨，这种题材在西方绘画中并不多见。作品以幻觉世界的思维方式，表现了东方宗教中先知先觉者宁静、祥和的形象。画中的菩萨双目微闭与沉默无语的表情，对现实世界具有启示作用。
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独眼巨人（The Cyclops）

奥蒂诺·雷东（Odilon Redon）

1914年

荷兰奥特洛，库勒慕勒美术馆

雷东是法国极具影响力的印象派画家，他在美学上主张发挥想象而不依靠视觉印象，他笔下的物像与现实当中的物像有着很大的差别。这件《独眼巨人》取材于古希腊神话，是他艺术创作第二时间——新雷东时期的作品。作品中的独眼巨人是古希腊神话中的库克罗普斯，画面上独眼巨人正从地上爬出来，这个裸体女性是欢乐的象征，雷东用这个巨人的形象来象征生命的原始欲望的巨大力量。
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女士画像（Portrait of a Woman）

伊凡·尼古拉耶维奇·克拉姆斯柯依（Ivan Nikolaevich Kramskoy）

1883年

俄罗斯莫斯科，特列季亚科夫画廊

油画中这位典型的19世纪俄国知识女性高傲而又自尊，背景是圣彼得堡著名的亚历山大剧院。究竟“无名女郎”是谁，至今仍是个谜。这位女子没有华丽服饰和贵夫人的打扮，而是穿着得体，是上流社会有文化、有修养、品位极高的知识女性打扮。色调浓重且有变化，冷漠、深沉、俊秀的面孔鲜明突出，格外庄重、典雅而高尚。

画家以现实主义思想，古典造型手法塑造了一位19世纪俄国新时代女性的完美形象。克拉姆斯柯依创作的这幅肖像，与托尔斯泰笔下的安娜·卡列尼娜属于同一时期，因此有人说他画的这位无名女郎就是安娜·卡列尼娜。也有人说她是位演员。画家在肖像画中展示的是一位刚毅、果断、满怀思想、散发着青春活力的俄国女性典型，形象塑造具有极大的感染力，是世界美术史上的肖像画杰作。
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橡树林（Oak Grove）

伊万·希什金（Ivan Shishkin）

1887年

俄罗斯莫斯科，特列季亚科夫画廊

这是一幅表现阳光照耀下的橡树林的画作，充满了活力的橡树在阳光下伸展着茂密的枝叶。它的枝干高大，树身上长满了青苔，浓密的绿叶愈见深广和雄伟，而地面上的花草、平静的水池更加显出橡树林的深远和厚密。这一切都十分准确地表现了俄罗斯大自然的风貌。

[image: figure_0180_0175]


松树林之晨（Morning in a Pine Forest）

伊万·希什金（Ivan Shishkin）

1889年

俄罗斯莫斯科，特列季亚科夫画廊

油画《松树林之晨》中朝雾弥漫，金色的阳光透过朝雾洒向林间，清新潮润的空气浸润着茂密的树林，仿佛可以呼吸到甘美新鲜的空气，嗅到林中青苔的芳香……在这静谧的环境中，几只活泼可爱的小熊在母熊的带领下，正在嬉戏玩耍，它们攀援在一根折断的、看上去已经腐朽的老树上相互引逗，似乎在练习独立生活的本领。画面充满人性和人情意味，揭示了宇宙万物生生不息的规律。画家从生活出发，以写生为基础，为作品灌注了现实情感。据说画中可爱、亲和的大小黑熊是萨维茨基所画。
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伏尔加河上的纤夫（Barge Haulers on the Volga）

伊利亚·叶菲莫维奇·列宾（Ilya Yafimovich Repin）

1870—1873年

俄罗斯圣彼得堡，圣彼得堡博物馆

这是俄罗斯现实主义画家伊利亚·叶菲莫维奇·列宾于1870—1873年创作的一幅油画作品，描绘了11名纤夫在伏尔加河畔拉纤的情景。该作品是19世纪80年代初最出色的一幅批判现实主义油画杰作之一。

还在学生时代，彼得堡涅瓦河上纤夫的沉重劳动就引起了列宾的同情，从那时候开始，他就想描绘一幅表现纤夫的作品，以显示下层劳动人民的痛苦生活和社会的不平。1870年夏季，列宾与同班同学华西里耶夫（他后来也画过有关纤夫的画）去伏尔加河旅行写生，典型的俄罗斯风光和纤夫的生活给他留下了深刻的印象。

为了创作这幅画，列宾花了3年时间，做了两次伏尔加河之行，和纤夫们交朋友，对纤夫的生活做了长时间的观察，进行了大量的观察和写生，最后终于完成这幅享誉世界的佳作，这幅作品具有强烈的现实主义精神。

在这幅画的构图上，列宾利用了沙滩的地形和河湾的转折，使11个纤夫犹如一组雕像，被塑造在一座黄色的、高起的底座上。在画面上又对伏尔加河的景色进行了巧妙的布局，使这幅画具有宏伟深远的张力，画中的背景运用的颜色昏暗迷蒙，空间空旷奇特，给人以惆怅、孤独、无助之感，切实深入到纤夫的心灵深处，亦是画家心境的真实写照，这对画旨的体现，情感的烘托起了极大的作用。因此本画的构图、线条、笔力等绘画技巧都是相当成功的。

[image: figure_0182_0177]


哥萨克人写信给土耳其苏丹（Reply of the Zaporozhian Cossacks to Sultan Mehmed IV of the Ottoman Empire）

伊利亚·叶菲莫维奇·列宾（Ilya Yafimovich Repin）

1880—1891年

俄罗斯圣彼得堡，圣彼得堡博物馆

《哥萨克人写信给土耳其苏丹》是画家列宾幼年时从民歌、民谣中听到的关于扎波罗什人的故事。在《哥萨克人写信给土耳其苏丹》这幅画中，描写的场景是1657年土耳其苏丹王默罕默德四世向扎波罗什人发出的最后通牒，命令他们投降。这份通牒激怒了热爱自由的扎波罗什人，他们团团地围在首领谢尔科和文书周围，以豪迈的气势、轻蔑的口吻，写信回击土耳其苏丹王。
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火枪手行刑日的清晨（Morning of the Execution of the Streltsy）

瓦西里·伊万诺维奇·苏里科夫（Vasily Surikov）

1881年

俄罗斯莫斯科，特列季亚科夫画廊

《火枪手行刑日的清晨》这幅油画描写了17世纪俄国历史上的一件真事。1698年正当彼得大帝出国访问时，俄国发生了近卫军兵变。彼得大帝得知后仓促回国，立即残酷地镇压了这次兵变。画面的背景是莫斯科克里姆林宫的墙外和华西里伯拉仁诺大教堂的天球顶。身穿海蓝色军装的彼得大帝骑在高头大马上，亲自监督处决“谋反”的近卫军。他的背后是整齐森严的行刑队和一排绞刑架，他的右边是一群外国使节和他的宠臣。占据画面大部分前景的是动乱的人群，一些农民装束的近卫军家属围绕在6个即将临刑的近卫军身旁，他们悲痛地哭泣着。这幅画表现了宁死不屈的俄罗斯民族的坚强性格。

[image: figure_0184_0179]


贵妇蒙洛佐娃（Boyarina Morozova）

瓦西里·伊万诺维奇·苏里柯夫（Vasily Surikov）

1887年

俄罗斯莫斯科，特列季亚科夫画廊

《贵妇蒙洛佐娃》以17世纪俄国的宗教分裂为题材，描写了尼康大主教的反对者，分离派的卓越人物女贵族蒙洛卓娃被流放的情形。

这幅画表现出苏里柯夫伟大的历史画家的气质。画中几乎找不出概念化的人物形象，也没有两个人是相同的表情。好奇的，害怕的，惋惜的，嘲笑的，讥讽的，关怀的，惊恐的和看热闹的等，画中人各尽其态。这幅画的人物塑造的成功远远超过画中蒙洛佐娃本身，这些人物都具有典型的普遍意义。
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喀耳刻把酒杯给尤利西斯（Circe Offering the Cup to Ulysses）

约翰·威廉·沃特豪斯（John William Waterhouse）

1891年

英国曼彻斯特，奥尔德姆画廊
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许拉斯和水泽女仙（Hylas and the Nymphs）

约翰·威廉·沃特豪斯（John William Waterhouse）

1896年

英国曼彻斯特，曼彻斯特美术馆

约翰·威廉姆·沃特豪斯(1849—1917)是英国前拉斐尔派画家。1849年出生在意大利，他的父母都是画家。沃特豪斯长大后搬到了伦敦，并于1871年进入英国皇家艺术学院（Royal Academy of Art）学习雕塑。1883年，沃特豪斯结婚。之后，沃特豪斯任教于圣约翰伍德艺术学校，并担任皇家科学院理事会。他擅长描绘神话中的女性，被称为“现代前拉斐尔派”，他很大胆地借鉴法国印象派的绘画技法到他的作品中。

这幅画取材于希腊神话阿耳戈众英雄远航遇险的故事，说的是英雄少年许拉斯在途中去河边汲水而被众水仙拉下水淹死。沃特豪斯描画了仙女们从睡莲池塘里探出洁白的身体望着许拉斯，这根本就不是拉人下水，分明是轻挽柔抱，脉脉情深，亦真亦幻，观者会默然凝眸。
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山林女神与那喀索斯（Echo and Narcissus）

约翰·威廉·沃特豪斯（John William Waterhouse）

1903年

英国利物浦，沃克艺术画廊

《山林女神与那喀索斯》取材于希腊神话。那喀索斯是美貌出众的青年，而且喜欢自我欣赏，甚至到谁也不顾的程度。伊科是山林水仙女，非常喜欢那喀索斯，但从来不被他所爱。那喀索斯每天到河边顾影自怜，伊科只能委屈地望着他，最后郁郁而死，化成一种回声，那喀索斯之恋就是自恋。
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现代的抹大拉（A Modern Magdalen）

威廉·梅里特·蔡斯（Willian Merritt Chase）

1888年

美国波士顿，波士顿美术馆

抹大拉是基督的女门徒，她原先是一个妓女，在基督的感召下从良。在历史上，她被画得美丽善良，有时也画成裸体。蔡斯是美国印象派画家，他把马大拉画成一个现代美女，体态丰润、动作优雅，精致的纺织品体现出现代时尚，反映了19世纪末美国中产阶级的审美趣味。这幅画其实主要是反映中产阶级趣味，不过取了一个圣经的名字而已。
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夜（Night）

费迪南德·霍德勒（Ferdinand Hodler）

1889—1890年

瑞士伯尔尼，伯尔尼美术博物馆

费迪南德·霍德勒（1853—1918）瑞士象征主义画家。霍德勒生前的作品得到了整个欧洲的认可，获得了巨大的成功，但是其死后名气却一落千丈，他的艺术探索和创作具有多样化不确定特点：有时是自然主义、理想主义，有时又是象征主义。霍德勒是一位奇怪而孤僻的画家，他的画总有一个程式：将画中人物精确的造型，孤立地分布在一个平坦的、中性的背景之上。人物与人物之间，人物与环境之间，人物与观者之间的这种孤立，实在是反映了画家精神上的孤独。但是，因为霍德勒运用了矫饰主义的动态以及装饰性线条的外轮廓，所以尽管他的画有一种阴郁的气氛，却仍是优雅生动的。

1891年，霍德勒在三月广场国家画会展出这幅作品《夜》引起轰动。这幅画在构图和表现上既来自传统又隐含与传统的决裂。画家用极为写实的手法塑造人物形象，用超越现实的空间布局来表现人物，画面具有一种真实的不真实感，既表现了生活的真实，又充满着象征意义。
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在清晨阳光下的艾格峰，莫希峰，少女峰（Eiger，Moench and Jungfrau in the Sun）

费迪南德·霍德勒（Ferdinand Hodler）

1908年

私人收藏

这幅油画是5幅高山风景系列画中的一幅，作品捕捉了雄伟壮丽的三位一体的艾格峰、莫希峰、少女峰。
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白昼（A Day）

费迪南德·霍德勒（Ferdinand Hodler）

1910年

瑞士伯尔尼，伯尔尼美术博物馆

在极端被装饰化后表现出来的荒原里，安置5个坐姿的女性。以中央展开两手的女性为中心，画面是左右相称的构成，女性们和小丘的线平行，构成一个缓缓的弧线。她们姿态的动向是，一面生成大的律动，一面有表现昼的生成。两端的女性似乎是刚从大地清醒过来，仍然紧闭着双眼，缩着身体，往中间动向延伸，接着伸展的第二个女性的身体之后，来到中央，昼便完全展露其身了。这是一种时间上次第并置的表现方法。
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大碗岛上的一个星期日（A Sunday on La Grande Jatte）

乔治·修拉（Georges Seurat）

1884—1886年

美国芝加哥，芝加哥艺术博物馆

乔治·修拉是新印象派的创始人，他通过在画布上堆起与环境、阳光、颜色的相互作用相符合的小圆点来寻求调色效果，深入研究了同时对比法则、点彩法、纯色和光学调色法等与色彩相关的基础理论知识，《大碗岛上的一个星期日》就是其最具代表性的作品之一。

大碗岛是巴黎附近的一个岛上公园，每到周末就会有许多人来这里游玩，画家正是描绘了这样一幅休闲惬意的场景。在画面中，游人们姿态各异，有的或躺或坐在草地上休息，有的在岸边垂钓，有的静静站立欣赏风景，有的蹦蹦跳跳热闹玩耍，大家都沉浸在这美好的天气和舒适的环境之中。画家使用阳光和阴影自然地将画面分割为两部分，前景处于阴影之中，草地是暗绿色，中景和远景都处于强烈的阳光之中，草地显出黄绿色，分明的界限使用点彩的技法来表现，反而有种影影绰绰、朦胧的效果，宛如阳光下的景物都在闪烁颤动一般，透出装饰地毯的效果。

画家不但对绘画技法有着深入的研究，同时对于所描绘对象也力求达到写实的效果，为了真实再现画面中的妇人用鲸骨支撑而高高隆起的裙子，他就买来了实物拆开观察，为了将画面中的人物和谐地组合在一起，他绘制了400多幅素描稿和颜色效果图，这才完成了这幅充满宁静优雅的美感的作品。
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康康舞者（Le Chahut）

乔治·修拉（Georges Seurat）

1889—1890年

荷兰阿姆斯特丹，库勒慕勒美术馆
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格拉夫林运河（The Channel of Gravelines，Petit Fort Philippe）

乔治·修拉（Georges Seurat）

1890年

美国印第安纳，波利斯艺术博物馆
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老妇人与面具（Old woman with the masks）

詹姆斯·恩索尔（James Ensor）

1889年

比利时根特，根特美术博物馆

詹姆斯·恩索尔(1860—1949)，比利时画家、版画家。恩索尔是他那个年代最具独创性的艺术家之一，他的作品很难归入任何一个流派。恩索尔率先使用鲜亮的色彩描绘肖像，他的绘画技法强烈地影响了野兽派和德国表现主义，超现实主义热衷表现的心理幻想题材也受其影响，超现实主义画家称恩索尔为超现实主义的先行者。恩索尔最具影响力的作品几乎都是在1900年以前创作的，但在他自己的国家，他的作品直到1920年才被认可。
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被面具包围的自画像（Ensor with the masks）

詹姆斯·恩索尔（James Ensor）

1899年

日本爱知县，梅纳德艺术博物馆
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白桦林（Birch Forest）

伊萨克·列维坦（Isaak Iliich Levitan）

1885—1889年

俄罗斯莫斯科，特列季亚科夫画廊

伊萨克·列维坦，1860年8月18日生于立陶宛基巴尔塔，1900年7月22日卒于莫斯科。列维坦是俄国杰出的写生画家，现实主义风景画大师，巡回展览画派的成员之一。列维坦的作品极富诗意，深刻而真实地表现了俄罗斯大自然的特点与优美。

画家列维坦曾接触过法国正在兴起的印象主义外光画法，这对他的画风改变有一定的影响。《白桦林》被称为“俄罗斯印象派”的代表作。这里表现的是小白桦树林的一角，阳光在白色树干和鲜绿色叶子上颤动着、游戏着，旁边是鲜嫩多汁的青草和星星点点的蓝色小花，画面的色彩是柔和的、新鲜的，同时又是明亮的（请注意它的光和影）。
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俄罗斯的湖（Lake Russia）

伊萨克·列维坦（Isaak Iliich Levitan）

1900年

俄罗斯圣彼得堡，圣彼得堡博物馆

《俄罗斯的湖》是画家列维坦的绝笔之作。这是他39岁那年所画，是他最成熟的一幅风景油画之一，可惜，这是一件永远未能完成之作。有评论家把列维坦的这幅《俄罗斯的湖》比作拉赫玛尼诺夫的《第二钢琴协奏曲》，它以壮阔的诗意，表现着画家所着迷的主题。
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自画像与风景（Myself：Portrait-Landscape）

亨利·鲁索（Henri Rousseau）

1890年

捷克布拉格，捷克国家美术馆
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百年独立庆典（A Centennial of Independence）

亨利·卢梭（Henri Rousseau）

1892年

美国洛杉矶，保罗盖蒂博物馆

亨利·卢梭（1844—1910）是法国卓有成就的伟大画家也是法国后期印象派画家，以纯真、原始的风格著称。他曾经是一名海关收税员，也是自学成才的天才画家，其作品具有极高的艺术水准。代表画作为《梦境》、《沉睡的吉普赛人》等。

他用纯真无瑕的眼睛观察世界和感受生活的真谛，这使他的画具有强烈而鲜明的个性。卢梭画的主题包罗万象，除了巴黎市郊，还有率真直接的人像，瑰丽的寓言性作品，花卉，尤其是一批富有异国情调的大幅幻想式作品，这些作品是他常逛的巴黎公园、植物园、动物园所激发出来的。
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入睡的吉普赛女郎（The Sleeping Gypsy）

亨利·卢梭（Henri Rousseau）

1897年

美国纽约，现代艺术博物馆

在星月苍穹下的宁静沙漠里，一位曼陀铃女琴手沉沉入睡，谁知一头大狮子正好路过，画面就将童话式的奇幻场景定格在这一刻。许多超现实主义者，为这神秘氛围着迷不已。画中，狮子在轻嗅一个沉睡中的吉普赛女郎，没有丝毫威胁，反而让人感觉有些许的温柔。深邃的夜空，只有一轮圆月，整幅画面充满着神秘的气氛。这是超现实主义大师卢梭的代表作品。
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诱蛇者（The Snake Charmer）

亨利·卢梭（Henri Rousseau）

1907年

法国巴黎，奥赛美术馆

这幅《诱蛇者》是画家卢梭以自然直露的率真和原始天真的想象创作的作品。诱蛇者的神话场面，犹如一种幻梦般的仙境，给人以心灵和精神上的慰藉。画面上特殊的绿调子，创造了自然的梦幻之美，诱蛇者站在浓密的林木之间，吹奏着笛子，诱引着蛇纷纷赶来。这是一幅充满神秘诗意的画面，洋溢着一种原生态之美。
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梦（The Dream）

亨利·卢梭（Henri Rousseau）

1910年

美国纽约，现代艺术博物馆

《梦》是卢梭逝世前最后一幅杰出的油画作品，创作于1910年，可以说油画《梦》代表了亨利·卢梭的的真实风格与追求。在画面左角，卢梭将他初恋时的情人画在沙发长椅上，置身于充满梦幻的热带丛林中。在这片森林里，奇花异草郁郁苍苍，两只狮子虎视眈眈，还有隐藏在森林深处的大象和禽鸟，以及惨淡月光下吹奏长笛的黑人，营造了一种异国情调，画出了带有神秘意味的梦幻之境。

当时有位评论家曾写信问画家为何这般构图，卢梭回答：“那是长椅上的少女梦见自己被运到热带丛林时的景象。”所以这幅画中的草木花卉、禽兽人物，乃至森林中沙发上的裸女，均是少女亚德菲加的梦中情景。画家在这幅画中所创造的奇妙而迷人的境界，正是借用梦境超脱于现实的那种神秘与荒诞，给观众带来难以言状的激动。其实画中所描绘的“热带植物”并非出自热带，在法国到处可见，只不过卢梭将它放大并极为细致地画出，通过画中的荒诞情景去营造一种异国的、原始的气氛罢了。
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俄耳甫斯（Orpheus）

古斯塔夫·莫罗（Gustave Moreau）

1865年

法国巴黎，奥赛美术馆

[image: figure_0205_0200]


雅歌（Song of Songs）

古斯塔夫·莫罗（Gustave Moreau）1893年

日本冈山，大原美术馆



第五章 20世纪以来流派纷呈的西方美术时期


[image: figure_0207_0201]


维纳斯入浴（Venus At The Bath）

约翰·威廉·格维得（John William Godward）

1901年

私人收藏

约翰·威廉·格维得(1861—1922)，是英国维多利亚女王时代的新古典主义画家，他笔下的年轻美女大都神态悠闲而感性十足，尽管稍显丰腴，但还是体现了古希腊女人容貌俊美、体态均衡、健康大方的特点。他特别擅长女性透明柔软的纱织面料的服饰描绘，将其描绘得非常有质感，非常艳丽柔美。他笔下的美女画被认为是“西方的‘仕女画’”。
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两个弗里达（The Two Fridas）

弗里达·卡洛（Frida Kahlo）

1939年

墨西哥，弗里达·卡洛博物馆

弗里达·卡洛（1907—1954），是迭戈·里维拉的妻子，也是墨西哥文艺复兴艺术运动的主要人物。她在里维拉身边工作，发展出一套结合了世界现代主义和墨西哥大众文化的独特风格。她的作品有着交杂的本质，引起评论家安德烈·布勒东的关注，并将她和超现实主义画家放在一起。

《两个弗里达》绘制于1939年，当时她和里维拉已经离婚，画中浓缩了她生命中诸多个人情感和文化元素。她坐在暴风雨来临的天空前，两个弗里达，一个穿着欧式长裙，一个穿着墨西哥传统服装，以此表达出她自己身份的混合（mestizaje）和窘况。她的父亲是德国人，母亲是墨西哥人，弗里达的血缘本就是混合的（mestizaje），这是一个殖民词汇，意指西班牙人和本土人的孩子。打开的心脏象征她与里维拉的关系。左边的弗里达穿着特华纳（Tehuana）长裙，手里拿着一个里维拉的小肖像，说明这是迭戈爱过的弗里达。右边的弗里达身穿欧式长裙，有一颗破碎的心和断裂的血管，象征她与丈夫的分离。这里表达出的双重性是弗里达构图的特点和明显的风格，混合了象征主义和超现实主义。
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向日葵（The Sunflower）

古斯塔夫·克里姆特（Gustav Klimt）

1906—1907年

私人收藏

[image: figure_0210_0204]


达娜厄（Danae）

古斯塔夫·克里姆特（Gustav Klimt）

1907年

奥地利维也纳，维尔特勒画廊

达娜厄是希腊神话中海耳戈斯王阿克里西俄斯的女儿。这个题材曾为提香和伦勃朗等大师画过，不同时代、不同画家所创造的达娜厄的形象都不同。克里姆特所塑造的这幅蜷缩在方形的画面被各式图案纹样所包围的形象十分特别，他以写实的手法，从现代人的审美观念出发，描绘了一位体态丰润充满性感诱惑力的裸女，表现出一种潜意识中的压抑和欲望。
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阿黛尔·布洛赫-鲍尔夫人画像（Portrait of Adele Bloch-Bauer I）

古斯塔夫·克里姆特（Gustav Klimt）

1907年

私人收藏

这是克里姆特于1907年为维也纳制糖巨头布洛赫鲍尔的爱妻阿黛尔画的肖像。这幅画花了3年时间完成，以沥粉、贴金箔等特殊手法创作。画作中，阿黛尔身穿一件金黄色衣服，庄严端庄、仪态优雅，眼神迷离，红唇饱满，双手交叉放在胸前，掩饰一只残疾的手指。她置身于金碧辉煌的纯装饰性平面图案之中，仿佛被深深禁锢着，不可企及、不可触摸。除了脸部、手部和一些花纹外，画家用华丽、曲折以及黄金渲染的镶嵌图案来衬托人脸的精致，金色调几乎笼罩了全画。所以，此画又称“金色的阿黛尔”。
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希望Ⅱ（Hope，II）

古斯塔夫·克里姆特（Gustav Klimt）

1907—1908年

美国纽约，现代艺术博物馆
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亚瑟·勒斯勒尔肖像（Portrait of Arthur Roessler）

埃贡·席勒（Egon Schiele）

1910年

奥地利维也纳，维也纳历史博物馆
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低头的自画像（Self-Portrait with Lowered Head）

埃贡·席勒（Egon Schiele）

1912年

奥地利维也纳，列奥波多博物馆
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秋日（Autumn Sun）

埃贡·席勒（Egon Schiele）

1912年

私人收藏
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男人和女人（Lovers Man and Woman）

埃贡·席勒（Egon Schiele）

1914年

私人收藏

[image: figure_0217_0211]


拥抱（The Embrace）

埃贡·席勒（Egon Schiele）

1917年

奥地利维也纳，美景宫美术馆
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圣特罗佩港口（The Port of Saint-Tropez）

保罗·西涅克（Paul Signac）

1901—1902年

日本东京，日本国立西洋美术馆

保罗·西涅克(1863—1935)，法国新印象派和点彩派创始人之一，他主要画风景，且经常使用点彩派技法作画。西涅克于早年学建筑，后转而学绘画。1884年与G.修拉交往后，开始接受新印象主义理论，并成为这一运动的骨干人物。他的作品富于激情，善用红色作为基调，代表作《圣特罗佩港的出航》、《马赛港的入口》等色彩鲜明和谐，使远近产生秩序感。晚年思想进步，同情社会主义和俄国十月革命。
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鹿特丹港口（The Port of Rotterdam）

保罗·西涅克（Paul Signac）

1907年

荷兰鹿特丹，波伊曼·范·布宁根博物馆
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呐喊（The Scream）

爱德华·蒙克（Edvard Munch）

1893年

挪威奥斯陆，挪威国家美术馆

爱德华·蒙克（1863—1944）。伟大的挪威画家，现代表现主义绘画的先驱。蒙克是具有世界声誉的挪威艺术家，他的绘画带有强烈的主观性和悲伤压抑的情调。毕加索、马蒂斯就曾吸收他的艺术养料，德国和法国的一些艺术家也从他的作品中得到启发。
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焦虑（Anxiety）

爱德华·蒙克（Edvard Munch）

1894年

挪威奥斯陆，蒙克博物馆
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吸血鬼（Vampire）

爱德华·蒙克（Edvard Munch）

1895年

挪威奥斯陆，蒙克博物馆

《吸血鬼》系列原名为“爱与痛苦”，共有4幅，虽然蒙克本人坚持他画的只是一个红发女子亲吻一个男子的脖子，但由于女子面目不详，发色犹如血迹，男子的姿态痛苦，因此人们觉得以“吸血鬼”命名更恰如其分。有人认为这幅作品是蒙克与妓女交往的写照，也有人认为与蒙克的另一幅作品《病室里的死亡》相同，是蒙克对最爱的姐姐苏菲的怀念。后一种理解应该比较符合画家的精神状态，因为蒙克本身也是精神病患者，会画出这种风格的作品是理所当然的。
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自画像与一瓶葡萄酒（Self-Portrait with a Bottle of Wine）

爱德华·蒙克（Edvard Munch）

1906年

挪威奥斯陆，蒙克博物馆

这幅自画像是挪威表现主义画家爱德华·蒙克中后期的作品，取景于酒馆，带有强烈的主观性和悲伤压抑的情调。

18世纪90年代后，蒙克倾向于选择景深较浅的作画空间，他经常把画中的人物安置在前台，一如此画。前景的桌上放置着酒瓶、高脚杯和餐盘，蒙克双手交叠坐在桌前，眉头紧蹙，嘴角下垂，双眼流露出些许焦虑和愁绪。
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少女和桃子，V.S.玛蒙托娃的画像（Girl with peaches.Portrait of V.S.Mamontova）

瓦伦丁·亚历山德罗维奇·谢洛夫（Valentin Alexandrovich Serov）

1887年

俄罗斯莫斯科，特列恰科夫美术博物馆

《少女和桃子，V.S.玛蒙托娃的画像》是画家谢洛夫在阿勃拉姆采沃庄园时，为庄园主马蒙托夫13岁的女儿薇拉画的一幅肖像画。这幅肖像显示了画家卓越不凡的技法与才华。当此画第一次出现在展览会上时，许多人不敢相信这出自一位年仅22岁的画家之手。
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逆光下的模特（Model in Backlight）

皮耶·勃纳尔（Pierre Bonnard）

1908年

比利时布鲁塞尔，比利时皇家美术馆

《逆光下的模特》作为“纳比派”的代表作，几乎包含了“纳比派”需要的全部元素。唯美的构图、斑斓的色彩、轻松愉悦的画面，勃纳尔所表现的模特受德加的影响很深，他和德加一样不画在画室中装模作样的裸女，多选择处于自然生活状态的人物，以表现生活的快乐。在勃纳尔的画中，理想的女性美和生活的现实感达到了完美的结合。
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带绿色条纹的马蒂斯夫人像（Portrait of Madame Matisse with Green Stripe）

亨利·马蒂斯（Henri Matisse）

1905年

丹麦哥本哈根，丹麦国家美术馆
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舞蹈I（Dance I）

亨利·马蒂斯（Henri Matisse）

1909年

美国纽约，现代艺术博物馆

亨利·马蒂斯（1869—1954），法国画家，野兽派的创始人、主要代表人物，也是一位雕塑家、版画家。马蒂斯生于法国，是毕加索时代最重要的古典现代主义艺术家之一，且是野兽派的领导人物。野兽派主张印象主义的理论，并促成了20世纪第一次艺术运动。使用大胆及平面的色彩、不拘的线条就是马蒂斯的风格。风趣的结构、鲜明的色彩及轻松的主题是令他成名的特点。1950年6月11日，法国当代著名艺术大师亨利·马蒂斯在威尼斯艺术节中荣获大奖。1954年11月3日，马蒂斯逝世在长期居住的尼斯，享年85岁。

《舞蹈》创作于1909—1910年。是野兽派画家马蒂斯的代表作之一，在极为简单的画面中，表现了充满跳耀感的生之欢愉。这部作品和油画作品《红色餐桌》一样，是因俄罗斯收藏家史舒金的订购而创作的。

史舒金在看到创作出来的作品后，曾一度拒绝接受，他认为这幅画由许多裸体人物构成，不适合装饰在有孩子的家里。但是，对油画作品《舞蹈》所表现出来的“生命和性的永恒主题”产生共鸣的史舒金，最后仍以一万五千法郎买下这幅油画作品。马蒂斯在创作时，把模特儿带到地中海岸边，他认为这件作品跟地中海给他的喜悦情绪紧密相连，画中背景的蓝色，寓意着仲夏八月南方蔚蓝的天空，一大片绿色让人想起翠绿的草地，人物的朱砂色则象征着地中海人健康的棕色身体。在这幅狂野奔放的画面上，舞蹈者似乎被某种粗犷而原始的强大节奏所控制，他们手拉着手围成一个圆圈，扭动着身躯，四肢疯狂地舞动着。
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音乐（Music）

亨利·马蒂斯（Henri Matisse）

1910年

俄罗斯圣彼得堡，艾尔米塔什博物馆

《音乐》这幅油画的画面无论是构思或图案都充满寂静的气氛，十分完美、和谐与统一，让观者感受到其中冥想的氛围。在这幅油画中，画家马蒂斯以美丽的蓝色描绘天空，用明亮的绿色描绘大地，用栩栩如生的红色表现人体。

马蒂斯后来说：“我从这3种颜色中得到了我希望得到的光线，以及纯色之间的和谐。”
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蓝衣女子（Woman in Blue，or The Large Blue Robe and Mimosas）

亨利·马蒂斯（Henri Matisse）

1937年

美国费城，费城艺术博物馆
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滑铁卢桥（Waterloo Bridge）

安德烈·德朗（André Derain）

1906年

西班牙马德里，提森—博内米萨博物馆

安德烈·德朗出生于法国沙东，逝于加尔什。他和乌拉曼克共用一间画室，19岁时结识马蒂斯，1905年和马蒂斯在法国南部一带旅行作画，深受马蒂斯影响，是野兽派的先驱者。德朗首先发现了黑人艺术，认识到民间艺术的丰富和想象的浓郁。他还发现原始艺术、庞贝绘画、中世纪哥特艺术和文艺复兴初期大师们艺术的奥秘。他研究了古人艺术创造的秘诀，重新踏上他们所走过的路，运用传统创造现代艺术。大自然是他创作灵感的源泉，博物馆中的历代大师之作是他创作的模特。

滑铁卢大桥是德朗1906年画于伦敦的一组表现泰晤士河的作品，是其野兽派风格的最出色之作。伦敦的迷人景色使他心旷神怡，那些“产生在户外的充满大白天阳光的形状”，勾起了他用色彩来表达其感受的强烈愿望。画的主题是从维多利亚筑堤看到的大桥。大桥用亮丽的蓝色水平线画在中间。点彩技术和各种纯色的使用使得画面具有大桥镶嵌在其中的效果。强烈的蓝色和亮丽的黄色的融合景象带来的明快色调，和伦敦由晴天突然变成小雨的天气相对应。
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两艘驳船（Two barge）

安德烈·德朗（André Derain）

1906年

法国巴黎，蓬皮杜艺术中心

德朗想把梵高、高更、塞尚的因素与印象主义、新印象主义因素融汇贯通于自己的创作中，这使他的野兽主义带有明显的折中成分。在油画《两艘驳船》中画家德朗赋予色彩以独立的地位，明亮的红、黄、蓝、绿等色彩构成了强烈而和谐的对比。画中色彩具有爆炸的耀眼光芒，令观者振奋。但是他的艺术表现、空间处理和造型并没有脱离古典法则，色调也类似新印象主义，看得出画家想把传统与现代结合在一起的愿望。
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费尔南·弗勒雷像（The Poet Fernand Fluret）

埃米尔-奥东·弗里茨（Emile-Othon Friesz）

1907年

法国巴黎，蓬皮杜艺术中心

《费尔南·弗勒雷像》是一幅令人赞叹的肖像画，弗里茨以强烈的色彩、果断而有力的笔触塑造了一位富有才能和激情的诗人形象。画风具有塞尚的传统风格。
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蓝狐狸（Blue-Black Fox）

弗朗茨·马克（Franz Marc）

1911年

德国伍珀塔尔，海德博物馆

德国表现主义艺术家弗朗茨·马克(1880—1916)是青骑士社的创始人之一。他是慕尼黑的画家之子，1900年进入慕尼黑美术学院求学，开始了其艺术生涯。和许多表现主义艺术家一样，其艺术受到印象派和梵高的影响，不过更重要的影响来自麦克、康定斯基和德劳内。1909年，马克与麦克相识并结为好友，麦克画面上生动绚丽的色彩使马克深受启发。1910—1911年，马克与康定斯基共同编辑《青骑士年鉴》，筹划并参加青骑士艺术展，成为青骑士社的重要人物之一，其画风逐渐由早期的落寂忧郁而变得生气勃勃、富有表现力。像康定斯基那样，他努力寻求人与自然在精神上的和谐，并借动物这一题材表达他对事物精神实质的理解。此后，在德劳内奥费主义及意大利未来主义的影响下，其艺术的抽象倾向日益明显起来，色彩斑斓的形状和色块在画面上相互挤压碰撞，传达出某种原始和神秘的意味。遗憾的是，他对抽象表现主义的探索尚未充分展开，便于1916年3月4日在凡尔登战役中阵亡。
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在卡瓦列雷的橄榄树（Olive Trees at Cavaliere）

亨利·夏尔·芒更（Henri Manguin）

1906年

私人收藏

亨利·夏尔·芒更曾师从莫罗，尔后与马蒂斯、马尔凯等青年画家从事野兽派的艺术活动。他从不想超越自己能力的范围，始终保持平静的态度，画着适合自己风格的画。
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拿烟斗的男孩（A boy with pipe）

巴勃罗·毕加索（Pablo Ruiz Picasso）

1905年

私人收藏

巴勃罗·毕加索（1881—1973），西班牙著名画家、雕塑家，法国共产党党员，和乔治·布拉克同为立体主义的创始者。毕加索是20世纪现代艺术的主要代表人物之一，遗世的作品达2万多件，包括油画、素描、雕塑、拼贴、陶瓷等作品。毕加索是少数能在生前“名利双收”的画家之一。1901年6月24日，毕加索作品首次在巴黎展出。1973年4月8日在法国慕景市过世。

这是毕加索24岁时画的一幅画，画中年轻的巴黎男孩被毕加索称为“小路易”，他常到毕加索的画室消磨时光，毕加索以他为模特创作了这幅《拿烟斗的男孩》。画中的“小路易”穿着蓝色的工作服，左手拿着烟斗，头戴花环，背景是两大束花，这幅作品看上去颇有几分中国画的味道。

[image: figure_0236_0230]


亚维农少女（The Young Ladies of Avignon）

巴勃罗·毕加索（Pablo Ruiz Picasso）

1907年

美国纽约，现代艺术博物馆

《亚维农少女》是一件意义重大的油画作品，不仅标志着毕加索个人艺术历程中的重大转折，也是西方现代艺术史上的一次革命性突破，它引发了立体主义运动的诞生。画面左边的3个裸女形象，显然是古典型人体的生硬变形，而右边两个裸女那粗野、异常的面容及体态，则充满了原始艺术的野性特质。野兽派画家发现了非洲及大洋洲雕刻的原始魅力，并将它们介绍给毕加索，之后毕加索的画作便受其影响。

[image: figure_0237_0231]


梦（A dream）

巴勃罗·毕加索（Pablo Ruiz Picasso）

1932年

私人收藏

[image: figure_0238_0232]


格尔尼卡（Guernica）

巴勃罗·毕加索（Pablo Ruiz Picasso）

1937年

西班牙马德里，普拉多博物馆

1937年4月26日正午，正是西班牙北部小镇格尔尼卡逢集的日子，热闹的集市上人群熙来攘往。这时，谁也没有想到大批德国轰炸机正在蜂拥而来。经过3个半小时的狂轰滥炸，这个传统的小城变成了一片瓦砾，2000多位平民葬身火海，这就是西班牙历史上有名的“格尔尼卡大屠杀”。世界反战名画《格尔尼卡》，控诉了这场针对手无寸铁的平民施行的大屠杀，是毕加索最著名的绘画作品之一。当时西班牙内战中纳粹德国受弗朗西斯科·佛朗哥之邀对西班牙共和国所辖的格尔尼卡城进行了人类历史上第一次地毯式轰炸。当时毕加索受西班牙共和国政府委托为巴黎世界博览会的西班牙区绘一幅装饰性的画，从而催生了这幅伟大的立体派艺术作品。作品描绘了经受炸弹蹂躏之后的格尔尼卡城。

[image: figure_0239_0233]


弓箭手（Archers）

恩斯特·路德维格·基尔希纳（Ernst Ludwig Kirchner）

1935—1937年

瑞士达沃斯，伊丽丝·瓦祖画廊

[image: figure_0240_0234]


戴帽站立的裸体（Standing Nude with Hat）

恩斯特·路德维格·凯尔希纳（Ernst Ludwig Kirchner）

1910年

德国法兰克福，施泰德博物馆

恩斯特·路德维格·凯尔希纳（1880—1938），早在中学时期就从事绘画和木刻，后来就读于慕尼黑艺术学校。凯尔希纳深受高更和梵高画风的影响，也因此而特别崇拜“反自然主义”那种对于色彩的表现以及凸显主题的方式。他是1905年受新艺术运动的影响与海克尔、洛特鲁夫等在德累斯顿成立“桥派”组织的主要成员。

他性格外向。在慕尼黑他曾师从青春艺术派元老之一赫尔曼·奥柏里斯特，同时学习丢勒的木刻。20世纪30年代他接受了毕加索立体主义绘画的某些特点。而正是这种灵活性和他对超凡事物的感觉赋予了他最杰出的才能。凯尔希纳的版画作品连同他在34年内创作的2000多幅其他作品是20世纪最伟大的财富。

[image: figure_0241_0235]


城市的兴起（The City Rises）

翁贝托·波丘尼（Umberto Boccioni）

1910—1911年

美国纽约，现代艺术博物馆

翁贝托·波丘尼(1882—1916)是意大利画家和雕刻家。生于勒佐的卡拉博尔，逝于索尔特。他和吉诺·塞维里尼一起，在罗马跟随从法国回去的画家贾科莫·巴拉学习当时在法国盛行一时的分色主义的基本原则。他在《费加罗报》上发表了第一篇未来派宣言之后，结识了马利奈蒂，并成为未来派的理论家。

波丘尼往往先提出各种理论，然后再努力把理论变为视觉形象。作于1910—1911年的《城市的兴起》正是其理论在绘画上的反映。在这幅画中，他追求“劳动、光线和运动的伟大综合”。《城市的兴起》中的画面前景是一匹巨大的红色奔马，它充满活力，扬蹄前进。在它前面，扭曲的人物如纸牌般纷纷倒下。背景是正在兴起的工业建设。在这里，象征的寓意非常明确：巨马暗指了未来主义者所迷恋的现代工业文明，它正以势不可挡之态迅猛发展，而人群则暗示了劳动的活力。画面以鲜艳的高纯度颜色、闪烁刺目的光线、强烈夸张的动态以及旋转跳跃的笔触表达了未来主义者的信条：对速度、运动、强力和工业的崇拜。波丘尼曾说：“古旧的墙壁和宫殿令我作呕。我希望新事物，富于含意的事物，强有力的事物。”这幅画正是他所希望的新事物的反映，是对沸腾的现代生活的注解。从画面渗透出的动感和节奏中，我们感受到了波丘尼的发明——“线条—力量，也就是指一切物体借以对光线和阴影作出反应，并产生出外形力量和色彩力量的能量。”

[image: figure_0242_0236]


弹性（Elasticity）

翁贝托·波丘尼（Umberto Boccioni）

1912年

意大利米兰，布雷拉宫美术馆

《弹性》综合了一匹骏马在比赛时的所有动作，表现出比当时立体派绘画更多的东西。未来派作品应该表现感受和"灵魂状态"，这是与立体派的客观性根本相悖的。波丘尼去掉了玄学画所赞扬的纵、横线条，而发明了线条—力量。也就是指一切物体借以对光线和阴影作出反应，并产生出外形力量和色彩力量的能量。他的代表作是在巴黎未来派画展之后，于1912年创作的油画《弹性》。如果没有见过立体派画家们的作品，他显然不可能构思出这幅未来派的主要杰作之一。

[image: figure_0243_0237]


红色的裸体（Red Nude）

阿米地奥·莫迪里阿尼（Amedeo Modigliani）

1917年

私人收藏

阿米地奥·莫迪里阿尼（1884—1920），意大利表现主义画家与雕塑家，他受到19世纪末期新印象派影响，以及同时期的非洲艺术、立体主义等艺术流派刺激，创作出深具个人风格的作品。他是既传统又现代的，这不纯粹的特质是他不能广受当代买家青睐的原因之一，没有人知道他如何在短短几年之间发展出自己独特的风格，并且在他去世的前3年把艺术的层次提升到完美的境界。

这幅油画是画家风格成熟后的一幅重要作品，也是一幅很能代表他个人艺术风格的作品。画面上一个裸体的黑发女子仰面躺在一个软垫上，造型大胆而裸露。

[image: figure_0244_0238]


珍妮·艾布特尼（Jeanne Hebuterne）

阿米地奥·莫迪里阿尼（Amedeo Modigliani）

1919年

私人收藏
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我和我的家乡（I and the Village）

马克·夏加尔（Marc Chagall）

1911年

美国纽约，现代艺术博物馆

[image: figure_0246_0240]


亚当与夏娃（Adam and Eve）

马克·夏加尔（Marc Chagall）

1912年

美国圣路易斯，圣路易斯艺术博物馆
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从侧面看的大卫（David in profile）

马克·夏加尔（Marc Chagall）

1914年

私人收藏

[image: figure_0248_0242]


生日（The Birthday）

马克·夏加尔（Marc Chagall）

1915年

美国纽约，现代艺术博物馆

马克·夏加尔（1887—1985），是白俄罗斯裔法国画家、版画家和设计师。夏加尔的作品依靠内在诗意力量而非绘画逻辑规则把来自个人经验的意象与形式上的象征和美学因素结合到一起。夏加尔出生于俄国维切布斯克的犹太人家庭。他从这个家庭背景中，获得了极精彩的整套俄国和犹太民间故事，还受到了一种童话般的幻想感觉的遗传，并且深情地沉迷于犹太人的宗教传统。

夏加尔于1914年回到俄国，大战爆发应征入伍驻扎圣彼得堡。1915年与犹太小姐帕拉结婚，1915年7月7日，那天是画家夏加尔生日，可是夏加尔并不记得那天是自己的生日，未婚妻帕拉拿着鲜花，步履轻盈地走进画室，画家被突如其来的惊喜感动得大跳起来，飞到半空中。画面上的两个人都是飘浮的，而男子浮在更高一点儿的位置，回过头来深情地亲吻着自己的未婚妻。窗外可以看到俄罗斯乡间的景色。红色的地毯像是他们火热的爱情，也像是他们被爱和幸福胀得满满的喜悦的心情。画家的表现手法是梦幻的，在这幅画里，以人物的黑色裙子、黑裤子与红色的地毯、桌子台布等相配，营造一种热情而温暖的爱的气氛。

[image: figure_0249_0243]


错误的镜子（The false mirror）

雷尼·马格利特（Rene Magritte）

1928年

美国纽约，现代艺术博物馆

雷尼·马格里特(1898—1967)是比利时的超现实主义画家，他对波普艺术的影响十分重大，画风带有明显的符号语言。

《错误的镜子》作于1928年，描绘了一只人的眼睛，及投射在这只眼睛视网膜上的蓝天白云。在马格里特看来，人的眼睛只是一面错误的镜子，因为它所得到的只是自然的幻影，而不是自然本身。世界上没有眼睛看得见的“真实”，因此绘画的“真实”只是图解了人眼睛的幻觉而已。这真是一个让人颇觉怪诞的理论。在马格里特的作品中，梦幻的感觉并不是因为变形和歪曲，而是由于不可思议的奇怪并置所产生的冲突。事实上，超现实主义者所追求的那种“痉挛性的美”就隐藏在那种精密真实的场景的表皮之下。

[image: figure_0250_0244]


哲学家的灯（Philosopher's lamp）

雷尼·马格利特（Rene Magritte）

1936年

私人收藏
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胜利（The victory）

雷尼·马格利特（Rene Magritte）

1939年

比利时布鲁塞尔，皇家艺术博物馆
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球体构成的水神卡拉蒂（Galatea of the Spheres）

萨尔瓦多·达利（Salvador Dali）

1932年

西班牙菲格拉斯，达利戏剧博物馆

[image: figure_0253_0247]


内战的预感（Soft Construction with Boiled Beans）

萨尔瓦多·达利（Salvador Dali）

1936年

美国宾州，费城艺术博物馆

萨尔瓦多·达利(1904—1989)，是著名的西班牙加泰罗尼亚画家，因为其超现实主义作品而闻名。他的作品把怪异梦境般的形象、卓越的绘图技术和受文艺复兴大师影响的绘画技巧令人惊奇地混合在一起。1982年西班牙国王胡安·卡洛斯一世封他为普波尔侯爵，与毕加索、马蒂斯一起被认为是20世纪最有代表性的3个画家。

第二次世界大战前夕，整个欧洲乃至世界都笼罩在法西斯的阴影之下。为了表现自己的恐惧和愤怒，达利在这幅画中将超现实主义的手法发挥得淋漓尽致。

整个画面是荒诞又恐怖的，画中的主体是人体经拆散后重新组合起来的形象，形似人的内脏的物体堆满了整个地面。整幅画的中央被丑陋的手和腿框成一个四边形，似乎暗示着四分五裂的西班牙。画面上方的那个脑袋，像是炫耀自己胜利的样子，露出狰狞的奸笑。两只扭曲可怕的手，一只在地上，象征被压迫的人民；另一只向上握住乳房的手，象征掀起战争的祸首。画家透过一只被拉扯的乳房与相对的一只脚踝，以性暴力的形式表现恐惧。

[image: figure_0254_0248]


面部幻影和水果盘（Apparition of Face and Fruit Dish on a Beach）

萨尔瓦多·达利（Salvador Dali）

1938年

美国哈特福德，沃兹沃思艺术学院

从这幅作品中可以发现在上角的梦幻风景，那海湾和波浪，那座山和隧道，同时又呈现出一个狗头形状，狗头的颈圈又是跨海的铁路高架桥。这只狗翱翔在半空——狗的躯体中部由一个盛着梨的水果盘构成，水果盘又融合在一个姑娘的面孔之中，姑娘的眼睛由海滩上一些奇异的海贝组成，海滩上充满了神秘莫测的怪形异象。正如在梦中一样，有些东西，像绳子和台布，意外清楚地显露出来，而另一些形状则朦胧难辨。

[image: figure_0255_0249]


瓦解的时空（The Disintegration of the Persistence of Memory）

萨尔瓦多·达利（Salvador Dali）

1952—1954年

美国佛罗里达州，达利博物馆新馆
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克里斯蒂娜的世界（Christina's World）

安德鲁·怀斯（Andrew Wyeth）

1948年

美国纽约，现代艺术博物馆

安德鲁·怀斯(1917—2009)，是美国20世纪最伟大的画家之一。他15岁开始学画，20岁举办个人画展，先后被三届美国总统肯尼迪、里根、布什分别授予“总统自由勋章”、“金质总统勋章”和“国会金质章”。安德鲁不仅画画，也写诗。评论家评论他的画有诗的气质。

1948年的代表作《克里斯蒂娜的世界》使怀斯成为家喻户晓的写实画家。作品描绘的是患小儿麻痹症的克里斯蒂娜·奥尔森拖着身子，用腰部以下的肢体在美国缅因州广袤的玉米田中爬行的背影，所呈现的孤寂与坚强让世人备受感动。“她像一只蟹一样。”怀斯生前回忆。对怀斯而言，她是一个高贵的、有尊严的模特，拒绝使用轮椅，宁愿在污秽中生存也不愿意被人抚养。图中冷漠地高居于山坡上的房子奥尔森之屋今日已变成缅因州的旅游景点之一。此画已成为美国的经典代表画作之一。

《克里斯蒂娜的世界》中使用的绘画技巧，怀斯称之为“扁平画法”。“常常，人们喜欢我画的作品，可能因为太阳偶然照在窗的这一边是他们从未见到过的情景，他们可以完全按照自己的观点理解。”
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植物（Two Plants）

卢西安·弗洛伊德（Lucian Freud）

1977—1980年

英国伦敦，泰特美术馆
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