
“聆听”最纯粹的绘画
—乔治·莫兰迪的独白
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布里奇曼名画奇旅：

走进可互动的“艺术百科全书”
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对大众而言，莫兰迪的名字早已超

越现代艺术史的语境，演变为一种全球

通 用 的 审 美 符 号 与 生 活 方 式 的 代 名

词。这位 20 世 纪 最 具 影 响 力 的 艺 术

家，一生中几乎未曾离开老家博洛尼

亚，却创造出全世界“最高级”的颜色

系统。虽然活跃于以各种丰富而张扬

的 色 彩 和 画 面 为 主 流 的 现 代 主 义 时

期，莫兰迪却始终坚持用低饱和的灰、

米白、雾粉……将自己对艺术的沉思藏

进日常器物、将内心独白寄托于光与影

的微妙变化，并由此在现代艺术史中占

据了不可替代的位置。

近日，浦东美术馆携手意大利博洛

尼亚莫兰迪博物馆，重磅呈现大展“乔

治·莫兰迪：独白”。展览汇集来自全球

各地 30 多家机构与收藏家的逾 200 件

展品，其中逾 140 件莫兰迪真迹涵盖油

画、蚀刻版画、水彩、素描等多种媒介，有

超过 120件作品系首次在中国亮相。从

大众熟知的“莫兰迪色”静物作品，到极

少面世的人物肖像，展览从各个维度展

现艺术家的创作生涯，打破公众此前对

莫兰迪“只画瓶瓶罐罐”的固有印象。

展览还特别呈现纪实摄影大师贾

尼·贝伦戈·加尔丁记录莫兰迪工作室

的 50余张珍贵原版影像，同时陈列当代

艺术家塔西塔·迪恩用以解读和回应莫

兰迪观察视角的一组影像装置，以搭建

跨越时间与空间的艺术对话。

展览通过不同类型的原作，还原艺

术家的创作轨迹，带领观众回到“莫兰

迪色”生成的现场，直观地感受这些作

品中极其精妙的色彩构成，并进一步体

会由“莫兰迪色”开始，又远不止于此的

“莫兰迪美学”。

1890 年，莫兰迪出生于博洛尼亚，

一生中的大部分时间处于隐居状态，在

位于博洛尼亚冯达扎街的工作室里创

作，并定期前往亚平宁山脉的小镇格里

扎 纳（今 格 里 扎 纳 莫 兰 迪）居 住 与 工

作。他曾与 20 世纪初的欧洲先锋艺术

发生交汇，也短暂进入“形而上”绘画的

语境；在浓烈、鲜艳的色彩成为现代艺

术主流的时代，莫兰迪用接近沉默的色

彩语言坚守着自己的美学立场，最终选

择回归到自己的桌面、工作室与窗外风

景，在有限的题材里开辟出近乎无限的

可能，以此去呈现内心细微的变化。

“因此，‘独白’是理解莫兰迪最重

要的关键词。它首先意味着这是一次

莫兰迪个人展，但更重要的是，它指向

莫兰迪的一生。本次展览最重要的线

索之一，正是呈现他的转变，看他如何

逐渐放弃对各种艺术流派的兴趣，最终

把注意力转向自己的内部世界。”莫兰

迪博物馆馆长、展览联合策展人洛伦

佐·巴尔比说。

进入展厅，首先看到的是莫兰迪的

自画像，以及他给妹妹作的画像。这件

现藏于佛罗伦萨乌菲齐美术馆的自画

像，是他一生仅七幅自画像中的一幅，

也 是 他 1924 年 创 作 的 三 幅 自 画 像 之

—。在此，艺术家笔下的自己以正面示

人，坐在画架前，手握作画工具。尽管

其目光投向观者，却未形成真正的交

流：那双沉入阴影的眼睛似乎在回避任

何心理层面的探视。

静物主题展厅中，一幅绘于 1956年

的油画《静物》堪称莫兰迪该系列创作

的典范。柔和的暖色调与稳定、和谐的

构 图 组 成 了 莫 兰 迪 的 标 志 性 艺 术 语

言。另一幅来自 1928 年的油画《风景》

刻画了格里扎纳山丘上一座孤立的建

筑。格里扎纳位于博洛尼亚的郊区，每

年夏天，莫兰迪都会来到这里避暑写生。

围绕该题材，他曾分批绘制过多幅作品，

其中这幅尤为珍贵。凭借这批风景画，莫

兰迪后续斩获了一系列国际大奖。

通过绘画作品，展览还间接引出莫

兰迪私人生活的部分切片。莫兰迪终

生未婚，一直与他的三个妹妹共同生

活。尽管深居简出，莫兰迪并非真正意

义上的与世隔绝。他拥有小而亲密的

朋友圈，且时常亲手制作干花送给他的

朋友们，其标志性的“花卉”系列创作也

随之而来。创作于 1949 年的油画作品

《花》尤为核心。在这张画的完成过程

中，他找到了自己未来对这一主题创作

的定位与演变方向。

布展的巧思亦体现在四幅《带黄

色布幔的静物》的并置——其中两幅

是 素 描 手 稿 ，以 及 最 终 的 油 画 成 品 。

有意思的是，两幅手稿也有差别，一幅

像涂鸦，另一幅是比较完整的、具有明

暗关系的素描作品。从轮廓草稿到阴

影笔触再到油画色彩构筑的实体，连

贯起来看就像是前面两幅手稿叠加而

有 了 最 终 的 油 画 作 品 ，即 莫 兰 迪 将

“正”与“负”两个空间迭加在一起，最

终空间消失：布幔不是背景，瓶子也不

是主角，它们各自独立。

“观看他的静物画时，我们需要逐

渐 放 下 把 这 些 东 西 当 成‘ 物 件 ’的 习

惯。莫兰迪真正感兴趣的并不是物件，

而是形式。他寻找的是体量、色彩，以

及它们与光线之间的关系。因此，当我

们观看这些静物时，看到的并不是物体

的组合，而是形体与空间的组合。”洛伦

佐·巴尔比说，他自己喜欢把莫兰迪的静

物画想象成一个舞台。角色不断移动，

而场景也随着角色的位置变化而生成。

“仅凭窗外所见，便足以让人穷尽一

生去创作”，莫兰迪的精神世界从不是

向外探寻或来自他人的推动，而是向内

汲取能量而化成艺术之“光”。

“乔治·莫兰迪：独白”展不设参照比

较，亦无旁支脉络，在这个舞台上，莫兰

迪是绝对主角，同时指向音乐领域的“独

奏”概念——高度专注、由单一声音独自

支撑起整个舞台的巅峰时刻。莫兰迪的

艺术恰如这般声音，建立在减法原则、严

谨逻辑与沉静张力之上，邀请观众停下

脚步，观察并“聆听”最纯粹的绘画。

想不想和《戴珍珠耳环的少女》来

一张同框自拍？如果艺术史是“可以走

进去的杂志”，你会先翻到哪一页？近

日，中国首个布里奇曼艺术空间在上海

美术馆落成，“布里奇曼名画奇旅”全球

首展正式启幕。展览汇聚 67 家世界顶

级文博机构、近 70 位中外艺术巨匠、跨

越 1800年的近 200幅正版高清名作，让

观众足不出沪即可享受“教科书级别”

的艺术沉浸体验。

走进上海美术馆 B2 层的 2000 平

方米展厅，《蒙娜丽莎》的微笑在一步之

外，移步换景，梵高《星月夜》的旋转星

空、伦勃朗自画像中的跌宕人生，乃至

长达 12 米的王希孟《千里江山图》以圆

环灯箱形式徐徐展开，让观者在光影流

转间与古人“神交”。

每位观众在入口处都可以领取一

张专属的“大师人格贴纸”，触摸计数墙

的瞬间，屏幕显示“您是进入布里奇曼

艺术世界的第 xx 位艺术同行人”。这

里没有 VR 头显，没有数字孪生，却构

建了一个只需尽情“亲近”名作的艺术

叙事空间。

由德国 VAVE Studio 联合创始人

胡海杰领衔设计的展示空间，创新性

地借鉴了《十日谈》的架构，以入门、

仰望、凝视、入戏、穿越、做梦、进化、

解 构 、相 遇 、共 生 十 个 主 题 递 进 展

开。观众无需按照标准化路线参观，

可自由穿梭、折返探索，如同翻阅一

本可沉浸式参与的“艺术百科全书”，

自 主 完 成 对 艺 术 史 的 认 知 与 解 读 。

“凝视”厅以镜面迷宫构建虚实交融

的对话场景，古今肖像与当代观众在

镜中同框；“相遇”厅选取十二组中西

作品进行并列展示，范宽的《溪山行

旅图》与塞尚的《圣维克多山》同处一

室，写实与写意、透视与留白的美学

差异直观呈现。从入门“破冰”到中

西对照再到文明共生，十个空间承载

的是一条完整的情感和认知曲线。

在这里，艺术不再是沉默的仰望，

而 是 一 场 主 动 探 寻 的“ 艺 术 解 谜 游

戏”。观众将发现暗藏的大量趣味艺

术彩蛋——既可以在毕加索少年时期

的写实作品与晚年立体主义画作之间

反复横跳，直观感受天才如何亲手“拆

解”自己；也可以一站集齐伦勃朗的一

生自画像，从跨越数年的笔触中读懂

一位艺术家从意气风发到穷困潦倒的

跌宕心路；还能“手动”拆解《拿破仑加

冕》背后的“美颜滤镜”，揭秘这位法兰

西帝王如何靠一幅画完成了一场教科

书级别的“人设包装”。

“ 互 动 ”是 贯 穿 展 览 始 终 的 主 旋

律。在“入戏”展厅，荷兰画家阿尔玛-

塔德玛的《埃拉加巴卢斯的玫瑰》被复

刻为互动场景——按下按钮，万千仿真

花瓣在透明箱中飞扬翻滚，让观众用指

尖触碰古罗马的极致华丽与残酷。

互动的方式千变万化。触碰空白

的展墙画框，莫奈笔下的睡莲、梵高笔

下的鸢尾花便会在整面墙壁上次第绽

放，色彩层层蔓延，是最佳“打卡点”。

此外，还有“凝视”展厅中的镜面肖像迷

宫、充满剧场感的独立红帘私享空间、

暗藏名画细节的猫眼窥景装置等，均可

带来别样的观展体验。

据 了 解 ，布 里 奇 曼 艺 术 图 书 馆

1972 年 创 立 于 英 国 伦 敦 ，是 全 球 最

早、最权威的艺术品图像版权专业机

构，开创了全球艺术品图像授权行业

模式，是全球公认的视觉文化宝库。

此 次 布 里 奇 曼 与 上 海 美 术 馆 合 作 落

地 以 世 界 美 术 史 公 共 教 育 为 特 色 的

首展首秀，源于双方对公共美育理念

的高度契合。

上海美术馆副馆长姜葛弢说：“上

海 美 术 馆 长 年 致 力 于 公 共 美 育 的 探

索。我们希望在‘布里奇曼名画奇旅’

项目中，能够把中国的艺术审美放到整

个世界艺术长河中去观照，找到我们在

世界艺术史中独有的价值和角色。在

此过程中，观众也能感受到中西文明的

交流与互鉴。”

布 里 奇 曼 大 中 华 区 总 经 理 徐 聪

也表示：“本次展览是布里奇曼首次

从幕后走向台前的自主办展，属于从

0 到 1 的全新创作过程。在浩如烟海

的经典艺术作品中进行筛选，需要反

复讨论与匹配，在熟悉感与新鲜感之

间 取 得 平 衡 。 我 们 希 望 这 次 名 画 奇

旅可以让展示空间突破传统，让经典

艺术再次生动，让艺术与每个人的兴

趣产生关联。”

未来，布里奇曼艺术图书馆还将尝

试沙龙、体验、教育等更多共创形式，

提供更多艺术与生活深度融合的创意

场景。此次展览通过布里奇曼中国生

态联盟的发布，形成“美术馆+”的立

体美育矩阵，美术馆将联动合作伙伴

开展地铁艺术专列、书店美育角、中外

数字艺术资源互换等延伸项目，使“名

画奇旅”从单次展览生长为持续性、多

点位的公共教育行动。让优质艺术资

源在社会各界面中流动，真正实现艺

术走近人、感染人、滋养人。

大约在 1770年，英国画家托

马斯·庚斯博罗画下作品《一位年

轻绅士的肖像》。画面中的贵族

少年身处大自然之中，摆着传统

绘画中常见的“对立平衡”的姿

势，自信地望向画面之外。由于

少年穿着闪闪发光的蓝色华服，

作品被亲切地称为“蓝衣少年”。

这张肖像画高约 1.8米、宽约 1.1

米，为真人大小。

该画作首次亮相于伦敦的皇

家美术学院，而庚斯博罗最有力

的竞争对手约书亚·雷诺兹是该

院的院长。这两位当时英国最

著名的画家一生都是劲敌，雷诺

兹出身贵族，拥有更多的权势，

在艺术上更强调文艺复兴的传

统和学院主义；庚斯博罗出身平

民，但受到乔治三世等皇室成员

的青睐，他更喜欢巴洛克和弗兰

德斯的艺术。

关于《蓝衣少年》最著名的传

言，是这幅画为二人艺术理念较

量的结果。雷诺兹认为，只有黄

色、红色等暖色调的颜色才能在

画面中“担当重任”——蓝色、绿

色或灰色起辅助作用就好了，否

则，画面会不和谐。为了挑战雷

诺兹的主张，庚斯博罗画下《蓝衣

少年》。当它展出于皇家美术学

院时，人们的溢美之词自然使院

长的理论站不住脚。不过，这个

传言可能并不可靠。当雷诺兹大

张旗鼓地在皇家美术学院阐述自

己的理论时，已经是《蓝衣少年》

完成8年后的1778年了。

和雷诺兹比起来，庚斯博罗是一个更活在当下的艺术家，

他爱画当时潮流而非昨日风尚，他喜欢画风景多于人物。然

而，由于需要贵族的订单，画家也不得在委托人的趣味和个人

审美之间做出妥协。尽管《蓝衣少年》创作于18世纪后半叶，但

少年身上繁冗华丽的舞会服装，则流行于一个半世纪以前。

那正是庚斯博罗的艺术偶像安东尼·凡·戴克效忠于英国宫廷的

时间点。凡·戴克是弗兰德斯画家，早年是巴洛克大师鲁本斯的

助手。为了不活在鲁本斯的阴影下，他离开安特卫普来到英国，

并最终逝于伦敦。正是因荷尔拜因和凡·戴克等外国艺术家的到

来，英国的肖像画才渐有起色，并最终培养出了庚斯博罗等本土

肖像大师。根据庚斯博罗女儿的说法，父亲病逝时的最后一句话

是：“我们都将升入天堂，而凡·戴克将伴我左右。”

凡·戴克技艺精湛，尤擅于描绘绸缎服饰和人物的优雅气

质。在《约翰·斯图尔特勋爵和他的兄弟伯纳德·斯图尔特勋

爵》中，我们可以看到和《蓝衣少年》中类似的叉腰姿态和华丽

的绸缎服饰。不过，凡·戴克笔下的绸缎衣服显得更硬，褶皱因

而更加规整；而《蓝衣少年》中的蓝色套装显得更加柔软，衣褶

更具巴洛克艺术的动感。

那么，庚斯博罗笔下的贵族少年究竟是谁呢？一些人认为

这是艺术家的富商朋友布托尔的儿子，因为画作早期由这位富商

收藏。另外一些人认为他是画家的侄子庚斯博罗·杜邦，后者是

画家唯一的助手，后来成为一名独立的画家。不过，杜邦的眼睛

是蓝色的，而画中人的眼睛却是棕色的。还有一种理论认为，画

中人没有一个确切的模特，因为这幅画并不是受人委托所作。

在布托尔破产之后，《蓝衣少年》辗转于几位英国收藏家之

间。到了 1921 年，维特敏斯特公爵以 72.8万美元卖给了美国

的铁路大亨亨利·爱德华·亨廷顿，它至今仍收藏于加州圣马力

诺的亨廷顿画廊。在离开英国之前，《蓝衣少年》在英国国家美

术馆举行告别展出，共吸引了 9万人前来参观。英国媒体称这

幅画是“世界上最美丽的画作”。

《蓝衣少年》后来成为大众文化中的一个经典视觉形象。

从 19世纪开始，当演员们在表演《蓝衣小男孩》的哑剧时，经常

模仿《蓝衣少年》的穿着，其中有男孩，也有女孩。而当《蓝衣少

年》在美国重新安家的 1922年，音乐剧演员奈莉·泰勒唱着《蓝

衣小男孩布鲁斯》出现在《梅菲尔和蒙马特》的舞台上。在1935

年的电影《小卷毛》中，著名的童星秀兰·邓波穿成蓝衣少年的

模样，显得无比可爱。而到了 21世纪，这种模仿的风气也丝毫

未减。在2012年的电影《被解放的姜戈》中，姜戈就穿成了蓝衣

少年的模样。不同版本的改编，让《蓝衣少年》早已超越一幅具

体肖像画的意义，成为一个可以被不断挪用、戏仿与再创造的

视觉符号。这或许正暗合了庚斯博罗本人的艺术性情——他

本就无意固守某种僵硬的教条，而是更愿意让画笔去追逐流动

的当下与鲜活的生机。

（作者供职于湖北美术学院）

一位年轻绅士的肖像（油画）约1770年 托马斯·庚斯博罗

静物（油画） 1956年 莫兰迪 静物（油画） 1962年 莫兰迪

“布里奇曼名画奇旅”展厅现场


