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一、了解中国画史增自信，紧跟时代步伐强担当

创作意识是促使创作能力转化为创作行为的意识，

主要由创作动机、创作预期和创作潜反射心态构成。简

单地说，就是画家有画画的冲动和想法。没有创作意识

永远创作不出新作品。因此，增强创作意识是画家多出

作品、多出好作品的必修课。作为画家、特别是作为大

写意花鸟画家，如何增强创作意识？作为学习研究“大

写意花鸟”已经六十年的画家，我的深刻体会是：要了

解中国画，要热爱大写意花鸟。了解中国画才能增强文

化自信，热爱大写意花鸟才会产生创作意识。

中国画的起源和发展与中国的历史密切相关，随

着社会的发展而发展。中国画历史悠久，始于巢氏绘

轮圆螺旋和伏羲氏画八卦，大体分实用、礼教、宗教

化和文学化四个时期。当然，这种划分是相对的，期

间有相互交错重叠的部分。唐虞以前为实用期，先民

作画多用以记事状物，不在乎美不美；三代到秦汉为

礼教时期，通过绘画达到“成教化、助人伦”的目的；

到汉末时期，随着印度佛教传入中国并兴起，印度绘

画也随佛教而来，促进了中国绘画的长足发展，一直

延续到唐宋时期，宗教对绘画的影响都很大，故把汉

末到唐宋的这个时期称作宗教化时期。唐代是中国文

学史上的一个鼎盛时期，文学的发展很大程度地促进

了绘画的发展。这个时期的绘画已经讲究笔墨，崇尚

气韵，要求画里有书卷气，当时的典型代表有王维，

画中有诗。到宋、元时期更加讲究，及至明清，此风更盛，

随着绘画的文学化，顺理成章地出现了写意画、大写

意画、大写意花鸟画，因此，把唐代以后时期称为文

学化时期。文学化时期以来的绘画是作者情感的宣泄，

是作者通过作品表达自己内心的思想和观念，是为了

传递正能量、歌颂真、善、美。如果背离了这个主题，

作品就无法得到大家的认可，更不可能成为流传千古

的佳作。因此，“结构简单、主题集中、气韵生动”

逐渐成为好作品的标准。

传统中国画讲究结构、讲究笔墨、讲究色彩、讲

究意境和气韵，“大写意花鸟”是传统中国画的精粹。“大

写意花鸟”的“大”是大气的大，大势的大，也是大

概的大，大约的大；“写意”就是通过不太具体的物

像表达作者的情感思想；“花鸟”本意是指随处可见

的花花草草及鸟类，中国画里的“花鸟”是泛指自然

界中以动、植物为主的一切物象。因此“大写意花鸟”

成了最好的情感宣泄和寄托。“大写意花鸟”作为中

华文明发展的产物，与中华民族几千年以来逐渐形成

的兼容并包的性格有关。“大写意花鸟”画的不是物

而是人，是作者对社会、人生、艺术、生命的把握和

认识，是借物抒情，借物来反映作者的思想与情感，

是可以通过画面看到人的精神。“一花一世界，一叶

一如来”讲的就是这个意思，郑板桥说的“一花一叶

总关情” 也是这个意思。一个人要有骨头才能站住，“大

写意花鸟” 也是这个道理，要有筋骨、要有精神，更

加注重“气”和“势”，只有气壮势雄画面才能立得住，

这种“气”和“势”是作者笔墨语言和文学修养的一

种综合体现。因此，要有一定的素养才能看懂“大写

意花鸟”，画“大写意花鸟” 就更如此，所以“大写

意花鸟”是一门曲高和寡的艺术。特别是改革开放以后，

中国画受西方美术的影响明显增大，一些颓废的无厘

头的观点充斥着美术界，一些画家打着创新的旗号将

传统的中国画弄得面目全非，不用心去锤炼笔墨功夫，

而是投机取巧，各种制作成风，已经背离了中国画传

统的主脉，步入了旁门左道。因此，实事求是地讲，

相对于其他画科来说，现在的大写意比较薄弱，年轻

的学者、后生对“大写意花鸟”缺乏足够的认识和理解，

尽管我们这些老一辈的大写意花鸟画家还在坚守，可

年轻人大多不愿去学习研究“大写意花鸟”，为什么

呢？因为“大写意花鸟” 是要费工夫的，这种功底不

是三天两天的，也不是三年两年的，而是几十年的工

夫，需要淡泊名利，需要耐得住寂寞。可现在许多年

轻人一学画就想成名、就想卖钱，可你学“大写意花鸟”

十年，也往往见不到明显效果，只有经过长时间的积

累和生活的沉淀，才能领略“大写意花鸟”的妙处。

因此，现在国内“大写意花鸟” 正处在一个青黄不接、

低迷徘徊的状态。

我是主攻大写意花鸟的画家，兼画山水、人物，
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从学画到现在，已经学习研究了一个甲子的大写意花

鸟，能够坚持到今天，缘于学画时的情有独钟，缘于

内心的一种责任。针对当下中国“大写意花鸟”发展

现状，我提出：重建大写意花鸟 ! 呼吁广大艺术同仁

以传承发扬“大写意花鸟”为己任，努力探索，开拓

创新，为“大写意花鸟”的发展共同努力 !

通过多年的研究思考认为，虽然现在是“大写意

花鸟”的低谷，但其向前发展的趋势是不可阻挡的。

因为，随着时代的发展，人民的生活节奏不断加快，

人民的审美观念也在悄然变化，人民表达情感的愿望

越来越强烈，在美术追求上不再满足于花红柳绿的简

单描绘，希望能在作品中看到奋发向上的气势，看到

令人振奋的力量；国家也从战略的高度越来越重视传

统文化的发展，这些因素会很自然地推动着“大写意

花鸟”向前发展。

一边是人民越来越喜欢“大写意花鸟”、需要“大

写意花鸟”，一边是“大写意花鸟”状态低迷，这就

需要艺术家们大力倡导和弘扬写意精神，搞好传承。

要解决好这个问题就涉及创作意识的问题了，就是为

什么创作的问题。对于这个问题，毛主席早在 1942 年

的延安文艺座谈会上有过精辟的论述：为什么人的问

题是一个根本的问题、原则的问题，我们的美术专门

家应该注意群众的美术。习近平主席在 2018 年给中央

美院的八位教授回信时也强调：做好美育工作，要坚

持立德树人，扎根时代生活，遵循美育特点，弘扬中

华美育精神。毛主席和习近平主席的话明确地告诉我

们：艺术家来源于人民，要服务于人民 ，要用更多优

秀的作品来书写和记录人民的伟大实践和时代的进步

要求，这是共产党领导下的艺术家的初心使命，也是

我们的责任担当。

二、笔墨是“大写意花鸟”的筋骨

中国的“大写意花鸟”在世界绘画史上独树一帜，

对笔墨的要求很高，要想画好“大写意花鸟”，首先

对笔墨要有充分的了解。

笔墨由笔和墨两个部分构成，中国画中的用笔通

常指毛笔，毛笔作为中国特有的传统书写工具，在中

华文明的发展进程中具有举足轻重的地位。长期以来，

对于毛笔在什么时候由谁发明的问题众说纷纭。多种

历史资料记载毛笔由 2200 多年前的秦大将蒙恬所造，

今浙江湖州一些地方也一直将蒙恬尊为制笔鼻祖而祭

拜。可 1958 年在河南考古发掘春秋晚期至战国时期的

古墓时发现了 2500 多年前的完整而精美的毛笔，随着

对仰韶文化的研究表明，具有显著仰韶文化特点的彩

陶上的花纹图案应为毛笔所绘制。可见毛笔的发明应

该已有五六千年的历史。

任何一种工具的发明都是生产力发展所致，其最

初的功效就是为了满足人民生产生活的需要，毛笔也

不例外，最初就是一个方便记忆的书写工具而已。随

着人类文明的进步，书画作为传统文化的重要部分也

不断发展，毛笔作为书画工具得到越来越广泛的应用，

其功能被不断开发，人民对毛笔的研究也越来越深入。

初期的毛笔就是将毛质的笔头绑在细竹竿或小木

棒的一端，比较简单，后来越来越讲究，种类也越来

越多，根据笔头材质分成狼毫、羊毫等不同类别，根

据笔头长度又分成长锋、短锋，根据书写部位分成中锋、

侧锋，根据行笔方向又分为顺锋、逆锋，随着中国画

的发展，又将绘画过程中的使用毛笔的技法称为勾、皴、

擦、点、染。几千年来人民对毛笔的使用和研究是比

较广泛和深入的。

笔墨问题是一个老生常谈的问题，笔墨有三个阶

段：1. 从无到有；2. 从有到生；3. 从生到无。

一个画家在初学绘画时是没有笔墨可言的，都是

从临摹开始，临摹就是学习掌握前人或他人的笔墨经

验，在临摹学习的过程中不断提升自己的笔墨技巧。

有了一定的基础后，就可以去写生，写生后再临摹，

来回反复中寻找属于自己的笔墨语言。

我很赞同吴冠中先生的一句话：“笔墨等于零。”

吴老是八十多岁时讲这话的，这个时候的吴老出手就

是教科书式的笔墨，别说是笔墨，世界万物都可视为

零了。当然，对于初学者来说，笔墨很重要，必须天

天练习，不断探索。没有对传统笔墨的反复锤炼，笔

墨语言就是空中楼阁。

从有到生的“生”是生发的意思，生发是必须长

时间去锤炼、去探索，我们很多画家临摹别人的水平

很高，可自己的个人风格在哪呢？从学画开始就要思

考个人风格的问题，必须寻找自己的笔墨语言和符号，

这样才能看到自己特立独行的风格。齐白石、黄宾虹、

吴冠中都有自己鲜明的笔墨语言。

传统上墨在中国画中就是黑色，古人把用墨的方

法归纳为七种，即浓墨法、淡墨法、焦墨法、宿墨法、

破墨法、积墨法、泼墨法。我认为中国画的黑就是亮，

不是简单的黑，越黑越亮，故主张在大写意画里，墨

分“浓”“淡”两色就够了。因为古人看画是三五知

己拿出画来近距离把玩，墨分五色能有层次感，但现

在大多都挂在高墙之上，变化太多，画面就花了，没

有视觉冲击力。要减少局部变化，局部变化太多就没

有风骨了。笔墨当随时代，要敢用黑墨，会用黑墨；

敢用焦墨，会用焦墨。我反对用旁门左道式的“特技”，

追求味道无需用特技，因为味道是宣纸特有的性能。

三、用雕塑性的笔墨语言表达写意精神丰富了“大

写意花鸟”的表现手法

传统中国画的技法是指画家运用毛笔而产生的用

笔、用墨的技法，包含“用笔”和“用墨”两个部分。

这个方面前人已经有很深的研究，各种版本的关于中
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国画技法的书籍多如牛毛，这里不再赘述，重点讲讲“大

写意花鸟”的技法。

大写意花鸟的用笔，我主张要如铁牛耕地一样，

要力透纸背、力能扛鼎。画“大写意花鸟”如同打仗，

毛笔之于画家有如将军手中的武器，又似雕塑家手中

的刀斧，结构布局有如将军布阵，动手之前必胸有雄

兵百万，一旦动手，就一鼓作气，随心所欲地去表达，

不仅可勾、皴、擦、点、染，还可削、砍、锤、砸、拽。

如此创作出来的作品才会苍莽厚重而充满力量，宏阔、

拙朴而不失灵动。

1997 年，我提出了“雕塑性大写意”这一概念，

主张用雕塑性的笔墨语言来表达写意精神。

强调“雕塑性”是为了丰富大写意花鸟画的表现

手法。“雕塑性”就是画面要整而不碎、聚而不散，

追求画面的空间感和体积感。这种追求与西画不同，

它是用笔墨来表现的，就是用笔墨结构来完成对形象

的雕塑，要求作品的笔墨结构要有铿锵之声，线条有

力度，形象有深度，有笔与笔之间的间架结构；有线条、

有块面，通过线条和块面的结合而雕塑出来的形象比

用笔临摹出来的有力度得多；笔触要宁方勿圆、宁直

勿曲，形象上通过一些棱角来增加张力。

“雕塑性大写意”不是无源之水，也不是空穴来

风，传统山水画里的平远法、深远法、高远法，就是

谈空间，“石分三面，树分四枝”说的也是体积与空间。

八大山人的花鸟就具有雕塑性，他的一石、一鸟、一鱼，

独立搬出画面都是一件非常精美的雕塑作品。吴昌硕

的顽石、树干，也都具有雕塑性。现代大师李可染作

品中的山、石、树、水牛，也极具雕塑性。

水无常形，兵无常势，绘画也是如此，不要拘泥

于某些固定的程式，画画如画圆，从什么地方起笔都

有道理，如果只会一种方法，那是入门水平，真正的

画家要会举一反三，特别是花鸟画家，各种花各种鸟，

必须都会画，当然这需要积累。

我主张画大写意花鸟时要将笔用到极致，我个人

认为传统的中国绘画并没有真正将毛笔的功能完全发

挥出来，毛笔是由柔软的毛质笔头镶嵌在刚性的笔杆

里制成，具有刚、柔两面性，可以把毛笔细分为笔锋、

笔腹、笔根、连接部、笔杆五个部分。毛笔各个部位

有不同的表现效果，各个锋向用笔有不同的变化与趣

味，要充分发挥其功能，就是要通过中锋、侧锋、逆锋、

正、反、向、背、转等不同的运笔方式，将毛笔的刚

与柔两个方面的功能充分发挥出来，换句话说就是“笔

尽其能”。因此，执笔的方式和运笔的方法都不能拘

泥于成法，简单地说就是拿笔的方式怎么舒服怎么拿，

运笔的方法怎么需要怎么来。当然，笔尽其能是一种

高超的绘画技法，需要经过千锤百炼的实践体悟，才

能达到出手便是笔墨，出手就是意境。

四、构图是为主题服务的

构图是绘画创作不可分割的重要部分，构图的好

坏决定作品的格局和境界，因此，构图要从创作的主

题出发，紧紧围绕所要表达的思想和情感而去构思和

布置。众所周知，中国美术史上第一部绘画批评专著

是南朝时期谢赫著的《古今画品》，谢赫在《古今画

品》中提出的“六法论”成为中国绘画 1500 多年以来

相沿遵循而难以改变的基本准则，六法论中第五论就

是“经营位置”，指绘画的构思和布置，也就是构图，

可见构图在绘画创作中的重要性。构图是绘画创作中

的基础性工作，相当于建房子的设计工作，房子的四

梁八柱分别立在什么位置？怎么连接才是最安全可靠

而又美观的？都需要经过认真考虑和仔细计算，绘画

的构图也是如此，例如，要创作一幅以牛为题材的作

品，动笔前就需要考虑清楚：想表达什么主题？除了

牛以外还需要补什么景才能表达出主题？各自的位置

在哪？题什么款合适？款题在什么位置画面才协调？

这些问题都需要认真考虑。

构图上我主张：泰然处之、顺势而为，讲求自然和

谐不弄险。绘画的目的是让观者愉悦，让人一看就触目

惊心的画面只会给观者不安全感，怎么可能让观者愉悦

呢？作画过程就是对立统一的过程，在制造矛盾、解决

矛盾中来回反复，最终达到和谐统一，如打太极，讲究

阴阳平衡，讲求刚柔相济。画画又如下围棋，必须有大

局观。下围棋分布局、中盘、收官三个阶段，三个阶段

都很重要，布局尤其重要，棋手必须以整盘棋为思考对

象，如何布局才能使每手棋的效果最好，因此在迅速抢

占“大场”的同时必须考虑以后的几手棋下在什么位置

最好，才能确保整盘棋的前、后、左、右能相互呼应，

不能只盯着局部成眼做活，画画的构图就相当于围棋的

布局，主景画什么？辅景画什么？前、后距离多少？左

右间隔多少？近景用什么色？远景如何表现？整体画面

是否协调自然？这些问题在动笔前就要考虑好。要做到

创作出来的作品画面震撼，但构图自然。

五、心中装着人民，写生做到“五勤”

世界上的一切艺术都具有阶级性，超阶级的艺术

是不存在的，社会主义艺术，从本质上讲，就是人民

的艺术。毛主席早在 1942 年的延安文艺座谈会上就指

出：人民既是历史的创造者，也是历史的见证者，艺

术家要反映好人民心声，就要坚持为人民服务这个根

本方向。习近平主席在 2018 年的文艺座谈会上强调：

文艺工作者要想有成就，就必须自觉与人民同呼吸、

共命运、心连心，欢乐着人民的欢乐，忧患着人民的

忧患，做人民的孺子牛。这是共产党对文艺战线提出

的一项基本要求，也是一切文艺工作者的根本遵循。

广大劳动人民是艺术家最深厚的根基，是我们取

之不尽，用之不竭的创作源泉，广大劳动人民的需要
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是我们艺术家存在的根本价值所在。我们作为画家、

作为艺术家要跟上时代的发展、把握好人民需求，密

切联系群众，努力观察、体验、研究，并用手中的画

笔去表现人民的心声，去表现时代的要求和进步，使

观者通过我们的作品获得积极向上的正能量，这样的

作品才是好的作品，才有可能是传之后世的佳作。

我学习研究“大写意花鸟”六十年，深知大写意

花鸟画家的艰难，要有个人的风格更难。现在科技进

步很快，农村越来越城市化，花鸟画题材在不断萎缩。

城里只有亭台楼阁、只有市井生活、只有公园式的经

过修饰的花鸟。广大劳动人民在田间、在地头，花鸟

在农村、在山野。

花鸟画家应该经常写生，写生是花鸟画家创作至

关重要的阶段，他决定着最终作品的格局、精神和生

命力，要使得写生有意义、有效果，就必须要深入群众、

深入生活，诚心诚意做人民的小学生，做到“五勤”：

脚勤多走动、眼勤多观察、嘴勤多交流、脑勤多思考、

手勤多创作。要全身心地投入，不能流于形式走过场，

绝不能走马观花和蜻蜓点水。

要带着真情多去农村、山野和田间，用心去体

悟生活，感悟那里人们的生活状态，用激情创作出更

多人民喜闻乐见的精品力作，用现实主义精神和浪漫

主义情怀观照现实生活，歌颂我们伟大的祖国和勤劳

的人民，体恤基层民众生活的艰辛，抒发对美好生活

热爱的情感，让人们看到美好、看到希望、看到梦想

就在前方，激发人民前进的动力。如果我们远离广大

劳动人民，就无法感知日新月异的变化，就无法了解

广大劳动人民真实的生活和奋发向上的生活态度，就

无法知道广大劳动人民的真实情感，那我们的创作就

成了闭门造车、成了孤芳自赏、成了无病呻吟，其作

品没有灵魂，缺少生命力。

六、造型无定式，结构有法度

传统中国画的造型重神似、轻时空、讲笔墨、求

意境。要求前后、左右有呼应，虚实、疏密有对应，开合、

起伏有节奏，繁简、聚散有法度。中国画在造型上提

倡不拘于形似，形象塑造服从于作者抒情达意的要求，

可以在抓住与对象本质特征关系最直接的骨法结构的

基础上，舍弃对象形态的非本质内容而进行恰到好处

的艺术夸张。

讲到绘画造型就离不开素描、离不开线条，因为

素描是绘画造型的基础，也是学习绘画的基本功，通

过素描练习来锻炼初学者整体地观察和表现对物象的

形体、结构、动态、空间关系的能力。线条是最简约

的造型元素，是一切造型艺术的基础，所有的绘画手

法都离不开它，如何把作品表现得淋漓尽致，线条的

作用至关重要。当然，线条并不完全是客观物体本身

存在的线条，而是画家在观察、分析、理解和感受对

象的过程中提炼而成的艺术线条，是有“宽度”的线条，

这个“宽度”不是物理上的概念，而是指线条的内涵，

他包含了创作者的情感，具有艺术生命力。

一个画家要提高造型能力，就必须勤观察、多练习，

对要表现的物体的结构与构成了如指掌。因为，任何

物体都有他独自的结构和构成，都有内部和外部的构

成因素和结构关系，各部分的互相连接和穿插、重叠、

相离等决定了他的形体。要深刻理解透视原理，熟练

掌握几何透视法和空气透视法的运用，要在创作中能

自如地利用物体的透视变化产生距离感，借助远大近

小的透视现象表现物体的立体感。

七、随类而赋彩，自然最合适

中国画是先有设色，后来才有水墨，而在设色中

也是先有重彩，后有淡彩。现在的中国画虽水墨画居

多，但并不排斥色彩，并有水墨淡色与重着色的画法，

一种是以墨为主，以色为辅；另一种是墨不碍色，色

不碍墨。之所以会出现这种情况，其实跟中国的文化

传统有关，中华民族骨子里流动着的是低调却也张扬

的血液，这种传承数千年的民族精神自然地影响着中

国的绘画。

中国画在色彩运用方面最为普遍的就是随类赋彩，

也就是根据事物的种类进行色彩的运用，跳出眼睛看

到的实景，忽略一些自然的阴影、反光、周围事物色

彩的影响，超脱出事物的表象，而是将注意力都放在

了它的固有本色上。简单地说，画家不是根据眼前所

见而画，而是根据脑中所现而画。画家根据多年的生

活经验和感情寄托而对色彩有自己的独特理解，并通

过在作品上的表现而最终展现在世人面前，不是简单

地模仿，而是赋予了特殊生命与内涵，观者欣赏作品

的同时，也是在读一个故事。

色彩在中国传统绘画中发挥着独特作用，从中国

绘画史看，影响中国画色彩发展的因素主要有三个方

面：传统哲学影响、社会发展影响、绘画理论影响。

两宋以前重视色彩的运用，两宋以后更讲究水墨。中

国画色彩艺术的发展也是复杂多变的，如唐代盛行青

绿山水却出现了王维的水墨山水，宋代盛行水墨时也

出现了王希孟的《千里江山图》，即使到明清时期，

仍然有不少人在绘画时喜欢用青绿色彩，并出现了任

伯年、吴昌硕等把色彩用得很好的大师。

色彩艺术的发展能够追溯到远古时代，许多原始

壁画、岩画都是用赭红、铁矿粉等描绘而成，原始时

期的彩陶、彩绘就用红色、白色、黑色绘制古拙质朴

的造型。战国时期五色体系已经成熟，《车马出行图》

《王孙迎亲图》就是很好的证明。

魏晋南北朝时期，由于社会长期处于混乱状态，

这时艺术创作摆脱了封建礼教的束缚，促进了绘画艺

术的向前发展，出现了谢赫、顾恺之等画家，主张简约、
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超然绝俗的艺术美，这个时期的佛教文化也比较发达，

由此影响到绘画，用色更丰富，绿色、红绿、蓝色、

蓝橙等色彩得到广泛应用。

隋唐时期社会安定、经济繁荣、绘画艺术也出现

繁荣发展的态势，阎立本的《历代帝王图》，周昉的《簪

花仕女图》都是这一时期人物画的杰作，这些作品多

用朱砂、黑白、石绿等色彩，这一时期山水画多为青绿、

石绿、朱砂等颜色创作的青绿山水，画面华美艳丽、

金碧辉煌，如展子虔的《游春图》就是青绿山水的代

表作。隋唐时期花鸟画也开始独立分科，有着勾线精细、

设色浓重的特点。

两宋时期是中国画发展的历史高峰，用笔工整细

腻、设色清新淡雅，人物形色超脱自然的境界，其作

品言简意赅、气势奔放、虚实相生、水墨酣畅，给人

无尽联想。

我一贯主张大写意花鸟要重墨轻色，能用墨解决

的坚决不用色彩，增加色彩也是根据画面需要，起辅助、

点缀作用，即使用色彩也坚持艳而不俗的原则。

八、多敬畏前人做好传承，少迷信大师搞好创新

传承中华文化，绝不是简单复古，也不是盲目排

外，而是古为今用、洋为中用，辩证取舍、推陈出新，

摒弃消极因素、继承积极思想。绘画也要有这种精神，

我们画家、艺术家要有责任感，我们肩上是要有担子

的，就是要传承、弘扬中国画精粹的东西。特别是我

们国家画院的同志们，如果没有责任感，你在国家画

院就是失职，因为你身上的担子就是国家赋予你的使

命，你要有对中国画的发展、演变有自己的担当。如

果没有这种责任、这种担当，我们画起画来不负责任，

随手去画，那么我们的作品，是没有生命力的。特别

是现在画大写意花鸟的这批同志，都应该主动的担当

些什么责任。

艺术理论家们评论我的“大写意花鸟”有鲜明的

“大、亮、厚、重、拙”的艺术风格，其作品不论是

宏幅巨制还是咫尺小品都非常大气、敞亮，造型独特，

结构简单却奇绝，笔墨凌厉老辣，气势霸悍却不张扬，

与我锲而不舍坚持学习研究“大写意花鸟” 六十年是

分不开的，这可能与我练习太极几十年不止有关吧。

我一直喜欢八大山人的画，也深受其影响，在年

轻时专门临摹过一段时间。出于对“八大”的敬意，

我曾在一幅自己满意的作品上题：“八大山人不过如

此”。我一位交往十几年的朋友见了说我年少轻狂，

不再与我来往，其实他是误会了，我始终牢记老师齐

良已先生和崔子范先生的谆谆教诲，师古不泥古，继

承一切优秀的艺术遗产，批判地吸收其中一切有益的

东西，在继承传统的基础上努力开拓创新，坚持人民

艺术为人民的宗旨，主张用雕塑性笔墨语言表达写意

精神，归纳了“削、砍、锤、砸、拽”的绘画技法；

独创了个性鲜明的“邢家皴”（八面出锋却随时改变

锋向而处处见笔的一种皴法，是一种需要以深厚笔墨

功力为基础的高超绘画技法。皴出的效果苍莽厚重，

笔中有墨，墨中见笔 ）。深入学习研究已经取得突出

成就的大师们的大写意艺术，舍巧媚，去甜俗，将青

藤的狂放、八大的简约、吴昌硕的朴茂、齐白石的天然、

潘天寿的霸悍有机结合起来，努力构建自己个性鲜明

的“雄浑大气，自然真率”的风格。为大写意花鸟的

向前发展贡献自己的一份力量。

九、天道酬勤多自律，功到自成得妙品

我曾经创作过《餐桌系列》，并在多次展览上展

出过，在展览时，有很多人说那“金蟾”画绝了，当

知道我是用普通餐巾纸画的后大呼神异，纷纷问我是

怎么想起用餐巾纸画画的？是怎么画的？其实我也是

偶然为之，是不经意中发现用餐巾纸画画和用宣纸画

画的味道很接近。创作时我一般用餐巾纸舔笔，在一

次创作舔笔的过程中，突然觉得这几笔太妙了，这个

墨色有变化，太有味道了。当时我不舍得扔，随手勾

了几笔，画了一只金蟾，画完后，感觉很好，觉得餐

巾纸这味道很妙，不比宣纸差，吸水性强，一沾水就

收缩，和宣纸不一样，宣纸沾水是平整的，但餐巾纸

一沾水就皱，所以笔墨要控制好。我一看在餐巾纸上

画，确实有难度，我又画了几幅。后来呢，感觉越画

越有意思，一周左右，画了二百多张，成了一个系列，

托裱完以后效果还不错，不仔细看，看不出是用餐巾

纸画的。餐巾纸和宣纸有区别，但是味道上差不多，

餐巾纸比宣纸更粗糙一些，因为它体积小，面积小，

有些小品可以在这上面尝试。这个偶然为之而得到精

品的事带给我一个深刻的体会就是：一个画家在用笔

用纸，甚至用墨用颜料上要能够随机应变，要能够顺

其自然，要能够充分掌握各种纸的性能，笔的性能，

颜色的变化，墨的变化，不要刻意非要用一种纸画画，

离开一种纸就不会画了。作为一个画家来讲，我觉得

去多方位尝试是应该的，不要仅仅在一个方面上下功

夫，多尝试也会意外收获很多乐趣。

“大写意花鸟”是条修行苦路，要画好太难，没

有几十年的锤炼体悟是不行的。因此，画“大写意花

鸟”要耐得住寂寞，守得了清贫。我在国家画院工作

将近三十年，几十年如一日，我每天早晨五点钟起床，

六点之前到画院，别人九点多上班的时候，我已经画

完三张画了。现在也是每天五点起床，活动一个小时，

然后回来冲澡，吃早点。一般在上午画画，从早上七

点半左右画到十一点，下午就是和朋友喝茶、聊天、

下棋。我喜欢下围棋，年轻的时候还喜欢打篮球，现

在篮球不打了，但是每天的运动不少。晚上八九点还

要出去散步，大概四十分钟，每天坚持走 12000 步的

运动量，既锻炼身体，又放松心态。


