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分享會：關於繪畫 

 

2021 年 3 月 27 日 星期六 

當期展覽「2012；2021」藝術家葉竹盛自八 O 年代回台持續推動抽象繪畫，活動中將分享半世

紀以來自身的創作歷程演進。同時，身為北藝大兼任老師，教授學院必修素描課長達 30 餘年，

參與了上千名青年藝術家形塑表現語言的重要階段，這漫長的教育生涯中，他的觀察為何？ 

席間也邀請藝術家高雅婷與許聖泓從自身學習與創作歷程，回應對繪畫本質的探究。而藝評人陳

韋鑑從多年觀察藝術創作，進而積極推進創作教學的經驗中，將分享對於臺灣歷年繪畫演進的思

考與提問。透過不同世代、角色的對話，本活動試圖形塑當代藝術中關於「繪畫」的角色，以及

突圍的可能。 
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主持人開場｜ 

很開心藉由這次的活動，邀請葉老師分享過去求學的歷程與創作生涯的啟蒙。老師除了創作者的身

分，他也是位教育者，在這 30 年來，在北藝大教書的這一段歷程，我們也想聽聽看老師的分享，包

括怎麼去轉換自己過去的經驗，再跟更多的學生們分享。這也是為什麼這次展覽，我們邀請老師的學

生，把在大一這一堂抽象素描的課程的作品做個展出，包括施乃嘉與宋天麗、張玉芸同學的作品，今

天三位也都在現場。 

此外，我們希望這場活動可以有跨世代的、對於繪畫更深入的討論，所以今天邀請兩位年輕藝術家，

高雅婷還有許聖泓。等會他們會分享自己的創作，也包括學習經驗，創作的歷程，以及更聚焦地一起

討論『繪畫性』這件事。 

今天也邀請到藝評人韋鑑，他過去也是創作者，從在北藝大求學，然後現在更多的是透過文字上面的

創作，同時間他自己也是一個教育者，很期待他今天對於葉老師的創作，以及眾藝術家們的討論提出

他的觀察與提問。 

那我們就把麥克風先交給葉老師，請老師分享一下。 

 

葉竹盛｜ 

各位來賓、藝術界的同好者，以及韋鑑、雅婷還有聖泓大家好。我希望是說透過這個展覽，當然我已

經過了 70 歲了，但希望可以跟年輕人來做一些對話。 

首先想分享我當初出國的原因。我先在臺灣接受美術教育，畢業之後，我就面臨著一個創作上的困

擾：如何透過學院的教育，用繪畫的語言來表現自己的思維跟想法。當時這一直困擾著我，在畢業展

的發表也是，並不是自己很滿意的作品。就是心理上有很多問號，為什麼表現出來的只是圖像形式，

沒有一個內涵跟思維思想。當然，有時候並不是說，你往外面去追求就 OK 了，更重要是自己的心

態，自己的一個追求。當時我就決定想要到國外去走走看看。 

那時候的資訊非常不發達，不像現在在電腦一上網，要去哪裡什麼都很清楚，那時候要找到一些圖

片、資料啊都非常不容易。當時貢獻最大的就是可能就是銀行，因為他們每年都會發行月曆，月曆上

不是名畫就是國外進來的畫冊，沒有歐美的畫冊，都是日本的畫冊，就透過這樣有限的資訊來認知藝

術的當下發展和趨勢。比如說西班牙就出了三個很有名的藝術家，就是畢卡索、達利還有米羅。那為

什麼在 20 世紀，世界級有名的藝術家都在西班牙，那這也就變成我唯一的資訊參考，我就下了決心

選擇了西班牙。 

那至於到了西班牙會如何？我都不知道啊！我從來沒有出國的經驗，坐飛機到西班牙的上空時，看西

班牙的土地覺得都是紅通通的一片，它們的土壤是屬於比較紅色的，可能就是比較貧瘠的，沒有看到
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綠色。我就在這樣的狀況去到西班牙了。西班牙給我的一個非常大的震撼，就是一個當時的米羅的巡

迴展，不只是在美術館，在西班牙幾乎各個地方、畫廊也都有展出。我們都知道米羅的繪畫並不是只

是單一的平面，也有環境和立體的，包括跟劇場的結合，這讓我認知到，其實西方的藝術家並不是只

有一種創作型態，會有各種不同的創作媒材，他會去選擇怎麼樣的媒材適合他想表現的思維，不太像

說被歸類為你是平面藝術家、你是油畫家或是版畫家，他們是比較全面性的，他們也有一些裝置的作

品，這開拓了我對藝術的認知跟表現，覺得藝術創作應該是可以依照你的思維跟場域的情形來實踐

的。 

藝術家跟環境的關係，比如說像西班牙蠻有名的一個藝術家奇利達（Eduardo Chillida），他的作品

大部分是金屬和石材，多放在西班牙北部的北海岸，跟大自然的結合相當壯觀。所以場域選擇對的時

候，作品的張力就會出來，作品再好但場域不對，呈現就會打折扣。這也是無形中一些教育，就是說

我首先要對展出的環境、空間有一個認識，然後怎麼樣跟空間搭配，而不是單純把作品移入。 

此外，我覺得他們的基礎教育非常的紮實，他們在訓練描寫能力時不是說就去畫靜物、畫石膏那樣，

而是設計好幾個和社會有關係的場景，在設計的過程當中，老師會跟學生做一些討論，然後學生共同

去佈置那個場域。因為對場景有所參與，自然你在表現上就有情感，會知道作品要表達到什麼樣的層

次。 

那在留學期間，我因為離鄉背井看到人事物的變遷，發現人與人之間的關係有時候會非常的密切；有

時候會很疏離。從這個一直推演到歷史的變遷，也是從和平到叛亂到改變，以及大自然的現象，讓我

找到所謂創作的中心思想，就是「秩序非秩序」。這讓我在創作上覺得非常的踏實，因為有一個中心

思想，我想表現的題材都是跟它有關，都脫離不了，變成不斷地從中再演化。在語彙上也比較知道如

何去轉換，如何透過你要呈現的媒材，要有怎麼樣的一個語彙？要怎麼去應用它來傳達你的思維？ 

我回來的時候發現，臺灣因為經濟繁榮所以整個開發過度，本來非常漂亮的自然景觀，在我回來時很

多山坡變成光禿的，一到了颱風或下大雨就有土石流跟漂流木。這給我很大的震撼，於是就開始關心

所謂的環境議題，在創作上就開始會往環境生態來探索。因為環境的變遷、社會的開發，一定要付出

一些代價，這就是一個選擇啊！ 

回台灣後，我進北藝大教書，我是覺得要推廣藝術，藝術家們直接在場域上發表不盡然能對整體環境

有多大的影響。所以我當時跟幾位剛從國外回來的藝術家，都投入教育的工作，那這幾年下來，發現

就是有一步一步的不一樣。 

比如說像現在的藝術的呈現就比較多元，不會是「所謂的主流是什麼？」這種單一的藝術表現，也比

較能夠包容各類型的作品。只要藝術家真的面對自己，然後忠實地去呈現，那他的作品就有可取之

處。常常會有人問說「你是如何去判斷你的作品是 OK 的或是完成的？」我常常會跟他們對話「你看

你的作品不是說第一眼看喜歡就 OK 了，要禁得起長時間的閱讀，而且在閱讀裡面，不是只是發出一

種聲音，因為在不同的時段去閱讀時，你的思維、你的情緒、你的想法不可能都一樣，所以閱讀作品
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應該是一種有生命的對話。」它的對話若能跟你有一些共鳴，那我覺得就代表有成功的表現，這個作

品就是可以被認同的，這是我的看法。 

在北藝大上課的時候，抽象藝術這個課程是在全臺灣的大學裡面第一個開的課程。當時系主任認為臺

灣的抽象藝術已經發展一段時日了，但學生對抽象藝術、繪畫的演進僅能透過美術史的資料，對抽象

藝術的解讀可能比較片面，因此才開這個課。在開這個課的當時臺灣只有一本教材是康丁斯基的《點

線面》 (吳瑪悧翻譯)，但是這是理論跟文字上的敘述，要變成讓創作者真正的理解就會有難度。 

那我在上課時也會碰到難題，因為我也只從我的創作經驗去敘述，同學聽是聽得懂，但是他完全無法

理解他所做的，這樣學生有挫折感，老師也有挫折感，在這種雙重挫折之下，我就跟他們討論，然後

再重新整理。整理之後覺得在抽象繪畫裡面，非常重要的是點線面沒有錯，但是這個線要從那裡來？

從哪裡取得？所以我就開始從大自然裡面的植物，開啟對線條的練習。 

一般關於畫樹，都是在傳統的練習描繪，先畫輪廓然後再畫明暗、肌理。但我想打破這樣的方式，如

何畫一棵樹，那個樹要如何一筆到位，一筆到位就會有難度；包括它的質感肌理等都要呈現，所以就

探索到工具跟材質的問題。畫要有一種溫度，不只在畫線條而已，而是像在唸植物學一樣，要對植物

的生長結構有所瞭解，比如說這棵樹是長的很慢的，像榕樹或是梅花，它的樹的線條很快速的話，那

個力度整個都會流失；那像椰子樹就長的很快，竹子也是，那這樣的線條就不能是慢慢畫。你會發現

到你在畫一棵樹的時候，這個樹它有不同的粗細，然後它有節，那你要怎麼一筆到位，所以運筆也很

重要。我常常會解釋說這就像音樂，像是指揮家在指揮一首曲子，有快有慢，有不同的節奏。 

我的抽象素描課裡面前五個單元都是形式、材質、工具的訓練，到最後一個單元，我就要求要有主題

性的表現，學生在收集資料的時候，要蒐集他關心的資料、他關心的議題。並不是把資料拼貼、做剪

接，還要經過統整，把你的思維透過這些拼貼的方式呈現出來。因為現在是一個資訊時代、影像時

代，所以我們的周邊有很多的資訊跟影像，如何透過這些來觀看，然後來做呈現。這大致是我在教學

上，讓同學在形式技巧跟媒材工具上的一個認識，然後再來面對我以前最困擾的一個問題，就是創作

的問題「怎麼樣走入創作？」 

 

陳韋鑑｜ 

大家好，其實我剛在樓下遇到雅婷的時候我們兩個都很緊張，因為我們都是第一次參加自己老師的座

談會(笑)。我來看這個展的時候覺得很有趣，有趣的地方在於這個抽象素描課跟我當年上的其實已經

完全不一樣了。比如說我記得，我們的第一個學期的作業是 500 張，對老師的抽象素描課的印象就是

只有三個字，就是「一直畫」。 

我們可以看到老師針對這個課程做了一些進化、設計、改變，我在這一檔展覽開幕來的時候跟老師聊

了一下，老師謙卑客氣地跟我說，表示當年我們這些比較早的學生，他還沒有發展出這些課程。我現
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在可以理解老師在做這個決定、這個改變它背後其實不只是這麼簡單的事情，也就是說，我自己現在

也是老師，教藝術的老師其實很容易遇到一個兩難，什麼意思呢？大學裡面的老師不只是一般的老

師，國家給大學這麼多錢，國家對大學的期待是，大學不只是傳授知識，它還要能打開這個領域的邊

界去往前走。所以在大學裡的老師們的困境會是他如何傳遞知識，卻又不會給學生限制，這是他的兩

難。如果我作為一個老師，一開始就給學生很明確的限制或結構，那學生會被這個結構限制住，以後

學生出來大家都這個樣子，但如果我不給結構，它會產生一個狀態是：只有狀態比較好的學生，和自

己能夠理解的學生能夠活下來，被淘汰的學生會非常慘，因為他連自己哪裡出問題都不知道，他只是

得到一個結論就是「我不適合畫畫」，他連自己哪裡沒學好都不知道。所以這對老師們來講也是個兩

難，我要不要限制住這些學生的未來？還是我要把每一個都不放過？ 

所以我覺得老師的課程其實是在這個兩難之下最後的智慧結晶。也就是有留一些空間讓學弟妹們自己

改，也有基礎的知識拉住最後面的底線，就是教育不可能讓每一個學生都 100%達標，但是你至少讓

學生知道我的問題在哪裡，我哪裡沒有跟上，因為我們時間也有限，就是十六堂課，的確對老師來講

也是一個限制。 

其實當本事藝術邀請我參加這場座談時，也不曉得我也是老師的學生，那我是非常樂意來這個座談

會，因為我覺得這個課程是一個太被忽略的課程，老師在做的事情是太被忽略的事情，尤其一做三十

年，他不是只是我們北藝這些學生的共同經驗 (大家都畫過 500 張，聽說現在只剩 100 張？)，他對

臺灣的藝術教育是有意義的。 

我的觀察他有幾個意義。剛剛老師說到這個課程是臺灣的學校官方體制內第一個抽象素描課。那是

90 年代，我就是 90 年代在北藝大學的，可是如果大家對臺灣藝術史有一些基本概念，就知道至少

5、60 年代李仲生就開始在帶學生做抽象繪畫，而且不是只在自己畫室沒有人知道。八大響馬然後五

月與東方時候還引起了很多風暴，在雜誌上你罵我、我罵你對吧？當時互相還有寫文章，跟國民黨中

央委員對罵嘛吼，有很多討論。然後呢？不只是這一些年輕的李仲生的學生，我們拉回來看廖繼春，

日本時代老畫家，也在學院體制內，如果你去觀察他的作品，他從日本時代他所畫的這些外光派、印

象派不管你怎麼稱呼它，到他後來出國旅行回來，他慢慢的從傳統的、他的原來的畫法，去嘗試所謂

有些人稱作為半抽象到抽象，那個嘗試的過程不是一個等待被雷打到，或憑感覺，他是有知識在思考

的過程。我們可以從畫面上去看，廖繼春是怎麼思考，怎麼從原來的具象轉變成抽象？但他有思考的

限制、時代的限制。 

我想問的是。為什麼隔了 30 年北藝大才開始有抽象畫的教學。這 30 年之間臺灣的藝術教育出了什

麼問題？我覺得這是一個可以思考的、提問的部分。那時候跟老師聊聊這個時候，其實有聊到老師當

年在帶這個課程，對這個社會帶來了什麼影響？可能較年輕的學弟妹不知道，其實我也是，我只是在

翻舊資料時上看到，當年老師在第三屆來北藝大，在北藝開始談抽象的素描以後，其他學校引起軒然

大波，有非常多的反彈。然後北藝的老師們，包括陳世明老師等等，就開始辦全臺灣的巡迴座談，最

後一站在師大，現在師大畫廊那邊，邀請了文化。然後，北藝的老師們侃侃而談了，他就是從國外回
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來講很多，然後講到最後，不記得師大的教授或是文化的某教授，講不贏就對陳世明老師動手，然後

被記者拍下來。我舉這個例子，是想要讓各位理解當時的時代氣氛，當時對素描的理解就是炭筆就是

鉛筆，就是只能黑，連白都不可以用，結果你們北藝在搞這些很奇怪的東西。 

你彷彿覺得從五月與東方，30 年來臺灣沒有進步，這 30 年事實上可是臺灣進步最多的時候嘛，臺灣

經濟發展，各種方面都發展，但為什麼美術停在那裡？我要稍稍講一下我自己對這個問題的看法，我

覺得這 30 年之內，被我稱之為某種保守主義，可是我所說這個保守主義，並不是一個線性的藝術

史，什麼意思呢？就是說，藝術史不是一個線性的，就不是現在流行什麼，然後後來流行怎麼，越新

的越好，不，完全不是這個狀態。我要講的是，在那個 30 年之內，臺灣的藝術教育的保守主義狀

態，它的主要特徵是「反智」。就是他不在乎藝術裡的知識藝術，像老師剛剛講的那一些其實背後是

有一個很清楚的知識結構，只是老師是教創作組的學生，所以他不是用寫本書那種方式來談。我們可

以看到。你看到廖繼春他自己是這一種師院裡面的大老，也在學院裡，他自己都在嘗試畫抽象畫，而

且是有知識性的在嘗試，但是這個東西都沒有影響到，都沒有影響到臺灣的國民教育。臺灣的一般的

藝術教育。我覺得對我來講，我初步的去反省覺得最主要問題，在於我們過度忽略了藝術裡的知識

性，過度強調某種英雄主義，就是畫畫要很激情、創作要很激情，所以媒體或一般教育裡面過度強調

這個，忽略了知識性的後果就會變這樣。其實那個影響，我覺得在後面有機會我們再來談。好，這是

第一個我想分享的。 

那第二個是剛好最近，其實我很久沒有回學校，剛好北藝的師培中心的學生找我回去分享。然後，我

就覺得很奇怪啊，因為我不在體制中的學校服務，師培是修教育學程要去學校當老師，為什麼會找我

去。我就問這些學弟妹說，「你們為什麼要找我回去分享？」他們就說，雖然他們都師培生，但是他

們很不想在學校裡面教書。我問他們「為什麼？」他們說覺得落差太大。他們這樣一講，我完全懂。 

老師的課的重要性就在這裡，也就是說，像我自己是復興美工畢業就是很傳統一路上來這樣，我在讀

北藝大的時候，整個超震撼啊。尤其上抽象素描，你以前在復興美工畫的素描畫柳丁芭樂通通無效。

不止葉老師啊，那時候還有什麼陳國強老師鄧獻誌老師，大一第一堂課就在問你「什麼是藝術？」

「啊你不知道你為什麼來讀藝術學院？」「如果你只是想要當老師就去讀師大啊！」那時候北藝瀰漫

著這種氣氛。我還記得大一新生座談林懷民老師站在臺上說，你們如果要當明星，不要來這，你們畢

業再去當明星就太老了，所以這邊就是要做純藝術。那時候他講完，像什麼大炳、小刀就跑去 5566

什麼的，有聽老師的勸啊！我剛剛講的那些師培生，他們不想在學校裡面教書，因為這個落差。 

葉老師的課其實有一個功能是打破我剛剛前面講的，那個保守主義、反智的狀態下，我們對繪畫的理

解，然後把大家帶進繪畫的知識裡，那我也要強調，我們現在講繪畫和藝術的知識的時候，很容易陷

入了只有理論或者藝術史，可是事實上並不只是這樣。當老師在描述他對這個課程設計背後的思考，

我想提醒大家，其實這個背後老師在做的功課是，他在連接學生跟知識之間的關係。像剛剛老師在描

述他怎麼讓學生畫樹，我們那時候沒有做這個，但是我現在可以理解，我自己當老師之後我可以理解

老師在做這件事情的苦心，他在幫助學生透過自己，透過這個結構，進入藝術或繪畫裡的知識。而老
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師的課程作為橋樑而不是限制，讓學生才有可能長出他自己的東西。我不知道這樣講會不會太抽象，

也就是說，老師不是給出一個範圍，而是作為一個橋樑，告訴學生藝術是有知識的，有思考有邏輯有

判準的，你如何進到那邊去？然後老師的課程作為一個示範，比如說選擇以樹木作為對象，可以透過

這樣的方式，你當然可以另外有其他發展的可能，所以這個我想提出來老師的課程重要的地方。 

另外一部分，可能是比較延伸的部分，就是當然我們在講前面那些保守的部分的時候，我想到一個可

能性可能大家聽起來有點跳 tone，我覺得那個可能性是因為我們失去跟在地的連結，就我們的學生

在學藝術史，是學西洋藝術史。所以就把他當一個名詞流派然後背下來。然後我們在學校也上了西洋

美術史、也上了抽象畫，這些全部每個畫派大家都上啦，但是跟學生自己沒有關係，跟學生沒有連

接。所以我覺得老師在做的事情是以學生為本位，很多老師在教學的時候可能以自己為本位，就是我

會什麼，你們來跟我學什麼，都是以教師為本位。這不能說錯，但是的確不是很優良的教學狀態，教

育部在國中小的教學裡也在推以學生為本位。事實上，老師已經實踐很久了，老師的這個課程的設

計，其實就是以學生為本位，幫助學生去做這樣的連接，你才有辦法去理解，譬如說你去上西洋藝術

史的時候，你才有可能理解那些作品在幹嘛，而不是只是背流派、背作品。那個背完哪有差？因為你

一輩子用不到，因為沒有跟著理解。這是我想在這裡提出來的部分。 

最後我想回應的，延續老師的這個做法，我們這些學生們或者是這些年輕的藝術家們決定繼續做的事

情，就是這個在地的連結，因為你跟自己做連結了，你就是在地嘛，所以你跟你做連結當然就是跟在

地的連結，而我們如何去指認去辨識去理解這個方式。老師要退休了，我覺得就老師的工作而言，他

做了 30 年，他該盡的責任已經盡，後面反而是中生代和新生代要如何面對這件事情。 

主辦單位有給我們參加的朋友們的一些提問，這些提問裡面，我看到大家有一些是很關心在當代繪畫

的途徑，關於這個部分，我也在這邊做一個回應。因為沒有跟自己連接，沒有跟在地連結，那當然你

會覺得當代都不理繪畫啊，因為你沒有回應當代，當代就不回應你啊! 可是很多同學開始有一種衝

突，一種疑問，包括我剛剛說邀我回去分享的那些師培生，我問他們說，「嘿，那你們現在在學校會

不會談藝術？」他們說不會，我嚇壞了，你讀藝術學院，不談藝術。為什麼？他們說「現在好像什麼

都可以是藝術，所以不知從何談起。」我好像可以理解，因為現在很多當代藝術都在談議題。可是各

位這恰巧是我們剛剛前面講的，這 30 年來都不談藝術裡的知識，人對知識是有需求的，你不在藝術

談你的知識，藝術學生就向外找其他的知識，所以他們就去找社會學理論、其他領域的理論塞進來，

就變成今天這個現象啊，就是大家在做議題、用外部的理論，因為你沒有在談藝術本身的知識嘛！ 

所以我覺得當大家在提問，繪畫的當代性之類的問題的時候，我反而覺得是不是要回來談藝術自己的

知識性？在這個時代，它可以回應哪些東西？你不能說我是一個人類自古就有的藝術類別，所以我就

一定要獲得世界百分之多少的關注，哪有這種事，對啊，你還是要回應這個世界，這個世界才有可能

回應你。所以這是我第一步的回應。最後就是，我聽說今天有個學妹叫乃嘉，我想我們可能差距非常

遠，我是上個世紀讀北藝的，你是新世代，畢竟我沒有上過老師後面最新版本的課程，可否請你分享

一下這個課程?  
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施乃嘉 (葉老師學生)｜ 

大家好，我是乃嘉，很榮幸跟各位分享抽象素描這堂課。葉老師是我的抽象啟蒙老師，我選課的時候

看到北藝大有五個必修的素描課，那時其實我真的完全看不太懂這五堂課的課名，畢竟我也是普通班

的，沒有接觸過這些東西。然後其實好像裡面唯一比較難直接領會的就是抽象素描了，所以我選了這

堂課，整個根據我的直覺。 

各位知不知道其實這堂課的風評不好，不好過的意思。就像學長剛剛說的他們那個時候是畫 500 張左

右，那個時候我也是有聽一些前幾屆的學長姐說，好像就是一直畫、一直畫。其實挫折感還蠻深的，

因為老師很嚴謹、要求很高，希望學生做的很好，就是達到所謂的一筆到位的要求。那整堂課裡面，

對我來說比較深刻的是樹的這個單元。老師剛剛前面有提到，就是我們要到處去外面拍樹，拍完之後

呢，就是我們要洗出來，因為根據你親臨現場的那個現場感，再加上你透過相機拍出來的照片，因為

親身經歷過，所以會特別的深刻，你會特別的知道那棵樹到底是怎麼長的，到底他的位置跟葉子之間

的關係是？你會感同身受的那個狀態。 

除了這個以外，我們還運用各種不同的繪畫媒材、不同的紙材，要達到一筆到位的要求，然後又要表

現出那棵樹本身它的質地肌理跟質感，而這個就是真的是不好過，花了學生們很多的時間。在這個過

程中，我覺得觀察、理解到表現的這個過程是創作的一個週期，就是要從真正去觀察一個事物，到去

理解它，其實是需要一段時間去消化的，去花時間好好的感受，是一個創作者都需要經歷的，也是很

重要的事情。因為我認為所謂創作並不是說，我今天就是看到一個吸引我的東西，然後就馬上下筆，

就開始在畫布上展開，然後大概兩三天就完成。我認為創作是一個時間的累積，不論是抽象或是具象

都是，因為你需要時間去消化，你要自我思考你所感受到的事物，再加上你可能會有一些自己想要表

達的觀點，那你要如何融合自我的觀點，將想要表達想要創作的事物呈現在畫布上，這是藝術家需要

的一個很重要的過程，也是需要時間去沉澱。 

老師這堂課呢，我認為我學到最重要的就是從具象到抽象的這個抽離的過程，你是要不斷的取捨，因

為你不可能畫一棵樹，所有的枝幹都要保留，否則要怎麼抓住那棵樹原有的精髓呢？就可能構圖啊，

或者是你自身的判斷也有很深的關係。在取捨跟表現之間，就是要反覆來回思考、反思。一次的取

捨，其實也就是一次的判斷，我認為這堂課除了老師前面的訓練以外，我學到最重要的就是判斷跟取

捨，對我的創作上產生了很大的影響，你要捨掉，要放掉一些可能不必要的東西，無論是觀點或者是

媒材。這堂抽象素描讓我一生受用，對其他學弟妹們也是這輩子很寶貴的一堂課，謝謝。 
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主持人｜ 

謝謝老師、韋鑑還有乃嘉的分享。現在我們想要邀請另外兩位藝術家，雅婷也是老師的學生，過去不

是科班生嘛，大一上老師的課等於重新去建構自己對於繪畫的想像；聖泓比較不一樣，他是嘉義大學

的，然後碩士是南藝大的，這又是另外一種不同的啟蒙歷程。那我們就先歡迎雅婷來跟我們分享。 

 

高雅婷｜ 

大家好，我是高雅婷，我是十九屆的，所以應該是在 500 張的那個年代。我是非科班出身的，所以其

實那時候很幸運考上，等於說老師這堂課，是我開始對繪畫一個學習的原點。我覺得這堂課的意義跟

重要，其實剛才韋鑑學長已經有強調，就是說它其實在我們當時那個年輕的心靈裡，巧妙的連結起

「什麼是創作」這件事情。因為可能對更年輕的學生來說，那時候他們接受到就是很傳統的來自於國

高中那些美術教育、畫室的一些靜物素描等等，所以我覺得抽象素描其實是一個蠻重要去開啟你對於

自己使用（媒材）、自己思考，然後獨立去完成一件創作作品的一個開端。但我覺得這些當然是我很

多年後的領悟啦，當下其實是很容易被那個幾百張嚇壞了，也看到同學們開始各自表演啊，各式各樣

的道具、媒材都拿出來用，也因為我是非科班的關係，所以也會覺得同儕之間對這堂課的反應，其實

也是這堂課很大的收穫。 

然後老師很厲害，可以判斷哪些同學的 100 張是 24 小時內產出的，就直接不過啦，就會覺得說是很

妙的一堂，怎麼講，就是「決鬥」吧，真的是這樣，這堂課在學期中都是很輕鬆的，但是就是最後那

500 張作品的審核，就開始老師和學生間的決鬥，這回想起來都是很有趣跟很重要的。等於說是學生

時代很重要的一個累積跟經驗。 

對我自己來說，北藝的創作課因為很多元，然後媒材上面很開放，所以其實大一的這個基礎課過後，

就會開始進入很多理論課，也包括媒材上的各種開展實驗，所以會有像剛才韋鑑學長講的就是你開始

會被迫要學習很多美學上、哲學上各式各樣的理論，因為當代藝術已經被擴充的很大，所以那時候會

慢慢覺得跟抽象素描這件事情的距離被拉得有一點遠。其實我後來再去思考，我也不是一開始就完全

是以繪畫作為我自己創作的媒材，我覺得每個創作者的屬性不太一樣啦，有些可能就會專注某些媒

材，就是比較早熟，自己很清楚可以把握好這個媒材。對我來說，我是以一個比較混搭的方式在發

展，所以到很後面，我自己慢慢越來越專心在處理繪畫這件事的時候，當初這堂課很多關於基礎訓練

的事情，就會回想起來，原來老師叫我們拍照，然後簡化畫面裡的訊息等等，這些其實就是在訓練你

怎麼樣去形塑自己的繪畫語言、如何表達自己想法。我想我可能先分享到這裡吧，就是先給聖泓分

享，然後到時候大家可以開放再討論，謝謝。 
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許聖泓｜ 

大家好，其實剛才聽完大家分享，我自己還蠻有感觸的。因為我大學念的嘉義大學是師院體系，但又

不像是師範大學有一個扎實基礎的訓練。我們那個時候老師的名額很少，所以那時候系上的發展是往

3D 動畫，比較好就業去發展，不然就是去師培那邊考老師，就回應韋鑑剛講到的，在那邊我們幾乎

不會談藝術，藝術只像是教材上的東西這樣。 

因為我一直是美術班的訓練上來的，大學時開始覺得好像一直畫這些東西也不知道在畫什麼，然後我

又很會流手汗，在那時候常常會被認為說你這樣畫炭筆素描畫不好 

，那到底什麼是好什麼是不好？那時候看到一些學長姐在畫一些很奇怪的東西，會覺得好像蠻有趣

的。因為嘉義真的蠻無聊，所以就想到處跑，就往臺北活動，陸陸續續地看很多作品，才發現其實繪

畫有很多的表現形式跟方式。我就會想要去理解他們為什麼會想要這樣子去擺放、或是這樣去處理壓

克力的媒材。像是有些打磨技巧，像平常在小吃店桌子的肌理，這也可以是一個表達的方式，但他要

怎麼表達出來？我大學的幾乎是這樣子，東拼西湊去整理這些對於藝術跟創作上的想像，直到研究所

的時候才開始有一個比較完整的訓練，就是會不斷地透過評圖或是討論作品，去思考為什麼要使用這

個媒材？這個媒材跟你的個性有什麼關係？我覺得這對我來說是一個滿大的啟發。去思考如何去表達

以外，自己的個性是什麼？應該透過一個媒材去發揮自己性格最大的特質，而不是有個標準的技術模

式。 

所以研究所這個時候對我創作上的影響還蠻棒。因為我比較喜歡繪畫的這種立即性的反饋的創作方

式，繪畫直接下筆，然後顏料、材料與自己投入的身心狀態，那種立即呈現，我覺得很符合我的個

性。在這樣子脈絡下，就一直持續去做。我可以用這個去做什麼？或是在生活中去拼貼出對媒材的想

像。但其實在繪畫表現，有時候又遇到很多問題，就是很多畫或是很多形式，好像有人畫過了，那你

如何突出？或是在這個資訊發達的時代下，有時候你要去傳遞某些作品觀念，好像繪畫很難去表達，

我就會想要轉用別的媒材去呈現。 

所以我遇到瓶頸的時候，第一個想到的就會以這方式做轉換，但其實我還是一直保持繪畫的思維，即

便我用複合媒材的方式去創作。在空間的部署或者線條、構圖上，我覺得繪畫的經驗還是對我很有影

響，會默默反應在作品中。大概先分享到這邊。 

 

主持人｜ 

我想可不可以請三位藝術家再分享更多現在的創作狀態，以及你們想要透過創作講述的事？我想請聖

泓先做分享，後面同樣的問題也想要請教老師。 
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許聖泓｜ 

其實我有一個核心的問題就是「怎麼畫」這件事情。因為我作品內一直有一種時間性或是關於「觀

看」，後來想想，為什麼這些東西會一直在我創作中出現？就是因為不管是大學或研究所的求學或生

活經驗中，我都是處於非常偏鄉的地方，然後不斷的在這種來回確認中，去找到自己的「個人觀

看」，就是在於你必須去確認自己跟環境的關係。或者是說，因為可以心無旁騖做創作的人，基本上

就是有著家裡蠻大的支持，但其實我對於這種美好的東西，有時候會有所防備，怕它有一天會消失不

見。這個東西一直誘發我去做創作。 

那在美學形式上，像是怎麼畫，或是繪畫乘載了哪些訊息資訊的方式? 一個有著簡單表象的圖案，如

何去以它來表達、探討它內在的訊息？我在 2012 年就做了用 QR code 這個抽象形式去呈現。我找

了一些影像或是動態圖像，把它轉碼轉成 QR code，再用珠光色的顏料去把它畫出來。整個展場看

起來就像是低限主義形式的壁畫會一直閃，觀眾也可以去掃描。這些作品後面乘載的是，有時候可能

是一個動態影像；有的時候是一些斷掉的連結或訊息。 

這些作品之後，我一直在發展對於繪畫的想像以及觀看自身與環境的關係。 後來發展成我去觀看日本

時代官方發行的明信片，我特別選了一些代表性的風景，像是玉山或是當時的新公園，其實也是現在

臺灣代表性的風景，但因為政權或是時間的更迭，在意義上會有很多的轉變，甚至有些東西已經不見

了。處理這些的時候，我想的是從日治時期到現在像我這樣的當代藝術家，是如何去看臺灣的風景，

或是風景畫在臺灣藝術史的脈絡是什麼？所以最後我畫完之後，我就把它當成一個物件，然後把這些

物件跟圖像透過堆疊的方式堆起來，擺放的狀態會像是我們倉庫放很多東西。等於是給一個想法：也

許我們畫完的畫這樣放著它，就像是歷史中某個被留下來的圖像。它既是繪畫，也是物件，也是被留

下的影像。 

繪畫對我來說是一個觀看的方式、是第一個表達的切入點。我後來因為看了很多風景明信片，也開始

喜歡山景，就跟朋友去爬山，而爬山是對你身體狀況的一種考驗。臺灣有這麼多高山，其實在高山

上，例如：時間的變化、光影變化或是濕度、溫度、光線，比起在平地上帶給我很多不一樣的體驗。

也因為這樣給我很多對繪畫，關於色彩或是表現方式的一些想像。但不是說一定要是透過這個去表達

一種領悟狀態或是什麼事，這些經驗像是一個繪畫上的養分，它就默默地累積、在不斷地操作中持續

驅動。 

 

高雅婷｜ 

前幾個月國北師「不朽的青春」的展覽給我很大的感動與想法。我覺得 100 年前跟 100 年後身為一

個「臺灣藝術家」，就是你想像的一個主體性、一個文化標誌，這些問題似乎還是在建構中，我覺得

這個問題本來就很大、很有挑戰性，也是件很重要的事，所以我覺得它蠻值得用我一生的創作能量去

慢慢嘗試，或者是捕捉這個問題的答案。 
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我的創作方式其實不是有一個核心，然後一直在這個核心上做，是以好幾條支線來纏繞著某個問題。

像我之前的創作其實不單只是繪畫作品，也有做過錄像還有裝置。我會希望透過這樣的方式讓自己的

創作中心呈現比較多元的狀態。其實近幾年來我關心的題目或多或少會有一些不一樣。像我早期比較

關心人跟自然之間的關係；然後有一段時間我覺得自己其實才是主軸，緊扣在自己的神秘經驗和自己

的想像裡。剛才講的那個很大思想中心就是：我是臺灣藝術家，我應該要有什麼樣的作品？什麼樣的

東西是可以提煉出來的？那當然這個東西也包括很大一部分的我在裡面。 

接下來有一段時間是跟臺灣歷史有關，對臺灣歷史有很多疑惑，包括 318運動⋯⋯等等。那段時間給

我很多對臺灣史的一些想像，剛才提到「不朽的青春」，其實是之前覺得關於談論議題的創作會呈現

一個斷裂，好像是繪畫不能談議題，或者是說你談社會議題你用繪畫談是無效的。可是你回去看不朽

的青春裡面，那些畫裡面沒有政治的語言嗎？只是議題的包裝方式不同，所以我覺得這還蠻好玩的，

我應該會繼續往這個方向去思考跟創作。 

我是一個很熱愛經典的人，我覺得北藝有一個非常好的優點就是學校內有舞蹈、戲劇、音樂等各個學

院，所以我們有很多機會去看不同領域的東西，也包括非常豐富的圖書館藏書還有電影等等。我從這

些經典的作品養分裡面去獲得怎麼判斷一個好的創作這件事情，簡單說就是不斷的學習啦！然後透過

這個判斷，也會有助於去看待自己的創作。另外也是因為熱愛經典這件事情，我的繪畫裡面有一個很

大的元素，是利用經典作品裡面的圖像，交織進畫面裡面，但我覺得這都是一個很難很大的工作，所

以我不能講的很滿地去說我接下來會怎麼樣。我現在認為使用經典圖像是一個我的途徑，最終大家都

會企圖希望去建立屬於自己的圖像系統。我覺得這都是需要好幾個面向去建立，例如怎麼去擴充跟豐

富你的圖像系統。像是世界藝壇偶像李希特先生（Gerhard Richter），他的作品對我來說就很精

彩，他的圖像系統以及好幾個不同系列的繪畫⋯⋯甚至也有裝置作品等等，我覺得他就是一個很代表

性的人物，在西方那樣子的文化歷史脈絡下，怎麼樣開創他自己的一條路。 

我真的覺得創作這件事情就是套句陳時中部長的話：「滾動式修正」，那中心思想是靠你的生命歷程

不斷地去更動跟改變的，我覺得這也是創作很精彩、很值得追求的一個原因。現階段分享大概是這

樣。謝謝。 

 

葉竹盛｜ 

我做創作其實已經很久的時間了，從臺灣印象派時期到現在藝術的多元發展，我都經歷過。在我的創

作過程中，不想要讓自己被框架或是被某種媒材所限制，希望做不同的媒材呈現。但我覺得身為一個

創作者，在創作的時候深受影響的、很重要的就是空間的問題。我以前的創作空間是非常小的，所以

我從歐洲帶回來的一些媒材，幾乎都沒辦法呈現出來，如果收納起來也就沒辦法看到，而媒材對你的

衝擊跟感動就會消失。 
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後來很難得轉換到了一個很大的空間，就是我們現在處在的這個地方，差不多有 150 坪以上，既可以

創作，也可以做為展示空間。因為空間大，所以當時的一些媒材跟資料都呈現在我的工作室裡面，我

當時的創作就因為這樣的空間轉換、媒材的呈現受到很多的衝擊，就會運用很多的媒材跟廢料再利

用。 

廢物、廢材再利用當然也是有一種環保的概念，我希望不要為地球製造垃圾，所以學生在做創作的時

候，我會和他們說，你這個單元畫得不好的作品，不要把它丟掉，下個單元還可以再把它拿來應用

啊，透過這樣的方式，你還可以再檢視以前的作品，再重新思考來做一個整合。我就是這樣從教學裡

面跟自己的創作連結在一起。  

年輕的時候我會盡量用很大的聲音把想說的話說出來，但是不同的階段會有不同的呈現。而現在這個

階段我會把想說的話讓別人來說，這是與以往不同的心境。那時的創作有主題性的一個訴求，現在則

沒有主題、沒有議題，從舞臺前面走到幕後了。但那並不是代表它不存在，而是從顯性變成隱性，變

成一種內化的狀態。我希望人生的創作階段有不同的呈現，而不是同一個模式。藝術就是像生活、像

空氣一樣，我把它變成一個非常自然的狀態。  

像在這次個展，我把它當作一個學術性的發表，就是說我 2012 到 2021 這一段時間的創作的一個整

體呈現。當時畫廊問我這個展覽希望用怎麼樣的命題，我認為這個很難，我不曉得要怎麼去歸納，就

把這個問題丟回去，而他們後來想出的展覽題目是「2012；2021」。這個就衝擊到我，它沒有限定

我在表現什麼，而是把我的這 9 年來的一個生命經驗、生命的歷程做呈現。觀者對於作品可以有不同

的解讀，而不是很單一的，也並不是在一個標準答案內。 

我比較鼓勵學生不要有框架，而是開放自己遊走在潛意識下去表現，所以在我的作品裡面很難看到一

個固定的風格。你說我的作品抽象嗎？它也有一些具象的形式在裡面，所以我不會因為被歸納為抽象

藝術家，我就必須要畫抽象，而是跟著我的感覺、生命經驗來創作。這樣的創作會比較跟我的生命密

切結合，而且非常踏實，而不是一種隔閡。但這確實並不是容易的路，要如何找到適合的語彙並轉

換，在過程當中你要不斷地切磋，不斷地去投入、去理解，再去擷取，讓你認為你的作品是可以代表

你的語彙與思維，就是好的。謝謝。 

 

主持人｜ 

好，請韋鑑是否針對剛剛三位的分享做一個回應或者提問。 

 

陳韋鑑｜ 

我比較好奇的是，因為三位創作者的風格都差蠻多的。剛剛我們的對話裡面有提到一些關於「主體

性」、「主體論述」等等，想知道你們怎麼看待「象徵」？比如說座談會開始之前，我跟老師有聊到
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某一些在談臺灣主體性的展覽，葉老師的作品都不會放進去，為什麼？因為現在大家想到臺灣藝術

史，就只會想到「不朽的青春」裡面那些藝術家。「哦，沒有畫水牛，所以老師不會被放進去。」面

對這些「象徵」啊，還有對於「象徵」是如何被建構呢？這件事情是每一代的畫家一直要面對的，不

管你要不要做，你都會被這樣被辨認。包括葉老師的作品，我們第一眼會覺得是抽象，因為一定有人

不停地用「象徵」的方式來辨認老師的作品。所以我比較想要問的是，創作者怎麼面對「象徵」這件

事情？不管是你自己的創作被閱讀，或者你自己在思考。比如說雅婷可能在圖像的挪用上，跟象徵是

有連結的。 

 

許聖泓｜ 

這問題很難，但其實也是我一直在思考的問題。因為我都是處理風景畫，我一直在想說風景畫作一個

象徵或是作為一個隱喻，它是如何透過這麼簡單的形式來傳達很多東西？其實在我最近的作品，也對

此有些回應。就我自己的創作方式，我反而會用排除的方式，盡可能地不依附在可容易辨識的台灣符

號上去出發。也就是說，不是某種台灣主體性在那，或是作為一個亞洲藝術家、臺灣藝術家，就以這

個出發點去找繪畫主題。我會試著想要自己發掘、轉化。這樣的繪畫才有意思。 

這樣的方式很困難，也不容易一眼就被辨識。我覺得自己在創作或繪畫時，都一直在找自己的碴，想

找出一個可以讓繪畫有所突破、更有趣的方式，而不是固定的手法模式在創作。 

在我過去的創作裡面，我覺得在《三川州》裡面有一件作品是用日本時代發行的明信片，應該稍微有

貼合到象徵這件事，或是之後《森林》系列。在處理繪畫新的想像。這些森林的照片是我曾經去拍的

照片，但是我畫完之後，它其實跟原本差很多。那我如何透過這些變化性來創作，在這種不斷地長時

間面對畫面，或是從這些生命經驗的拼湊，讓觀眾在這些繪畫形式：材質、畫面狀態⋯⋯等，去感受

到一些什麼。這就是某種在象徵這方面的工作。 

然後在《三川州》這件作品其實想處理的就是一個觀看的差異，或是那些消失的東西，或是我們如何

去看待這些過往？所以我就去挑選，而不是把它當成一個符號在呈現。我在畫的時候會盡可能地去節

制自己的表現。大家做繪畫創作時，會不會覺得其實有時候你會想要用很多方式去表達這個畫面，可

是這些表現的方式，例如筆觸的方式、用色的方式，有時候可能跟你要傳達的內容有點衝突。那我在

處理《三川州》系列作品的時候，就盡量把它抽離，盡量客觀與節制地去看待這些風景明信片然後去

做描繪，但我又不想要把它變成在刻畫。在這些過程當中，我發現有一些歪斜，或是應該是有點「走

鐘」那種感覺。這種繪畫的語言就還蠻符合我要去傳達的這種觀看的差異，甚至到最後我會用個珠光

色把它罩在這上面，因為我們在不斷觀看這個風景的時候，它其實有點被干擾或是被抹除，就像這些

我們熟悉的風景，它是一個充滿變化或是有很多人在干擾的狀態，我那時候覺得以這個創作方式會還

蠻貼切的。 
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高雅婷｜ 

這問題真的蠻難的，但我覺得應該釐清，符號跟象徵是不一樣的東西嗎？應該說，大家都希望能形成

那個象徵，而不是只有淪於符號的使用，所以我覺得這個就是挑戰的地方。我剛才提到就是使用一些

經典作品的方式，其實就是我想辦法把它們從本身經典那個符號脫離，轉化成我自己想要的一個象徵

這樣子。這個過程就是很個人的方式啦，我就是習慣使用多圖層的疊合去創造一個新的景象、新的風

景等等，那中間可能就會希望透過利用這些東西去形成一個新的象徵。因為我自己本身對這件事情很

感興趣，這件事真的很難，然後還很有挑戰性。熱愛觀看經典作品，也是因為他們都是很強而有力的

一些象徵，因為太厲害了，所以就變成個經典的符號。所以我會覺得那裡面都有很多他們所累積、表

現出很強而有力的點，所以才會變成經典，才會吸引我一直去看。 

通過這樣子的創作行為，我覺得很有趣的點就在於，會有一些屬於繪畫性的，我覺得有活力的地方。

你可能會覺得，臨摹或者是使用一些圖像，不是一件很古老或很無聊的事情嗎？但對我來說，反而是

透過這樣子不斷繪畫，因為繪畫還是很緊扣著你自己的身心狀態包括你的身體勞動等等。像我自己有

一系列的作品，都是用複寫紙這個媒材，我會選複寫紙，其實也是因為它帶有很強烈的摹寫感。摹寫

的這個材料本身就對那個摹寫這個行為這件事的紀錄，是很有力的，所以我很喜歡用這個材質。透過

不斷地摹寫的行為，反而產出的一種繪畫性，對我來說是很新鮮的繪畫性，那反而是我後來覺得是最

珍貴的東西。我也覺得經由這樣的累積，希望自己的作品可以不斷地長出更屬於自己的一個面貌吧。 

 

葉竹盛｜ 

剛才大家所討論的符號象徵，其實在繪畫裡面常被使用，也比較可以讓人有聯想跟想像空間。因為它

並不是一個非常指涉性的、很清楚告訴你什麼，而是帶有一種暗示性，這個暗示性會因為每個人的解

讀經驗不一樣，會有不同的解讀。我比較欣賞是這樣的一個部分，因為它在畫面上創造更多的可能

性，所以我的畫面常常會有一些符號，但是那個符號性也許是從現實環境的某個物體，把它濃縮，而

這濃縮是要符合自己想要表現的那個語彙的感覺，然後安置進去。要讓它在畫面上能夠說話，而不是

說只是一個視覺效果，可是它是怎麼樣的說話？作者可能有他自己的想法，但是觀者可以在閱讀上有

不同的解讀。 

象徵的東西，就是有一個對象、一個物體，但是你並不是把它再現，而是學習它的某些部分、它的精

神，然後把它複合在你的畫面上。象徵就藏在繪畫裡面，像美術史裡面有所謂的象徵主義，就是看起

來是這樣，但是每個人在閱讀的時候會不一樣，比如說象徵主義非常有名的藝術家居斯塔夫 

(Gustave Moreau)，他是會用比較暗調子，然後他影像並不是很清楚，就是很曖昧的，你似乎可以

看到什麼，但是又似乎沒有什麼，那這就是一個影像的挪用，這個挪用並不是把它貼上，而是經過藝

術家的一個想要表現的感覺，把它做某些處理，讓它有某些的曖昧模糊，然後去強調他想要凸顯的部

分，所以這個象徵跟符號性是我們在繪畫創作裡面常運用到的一個語彙。 
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那我覺得在那裡面，我也玩的很快樂，有時候一些符號一般人在解讀的時候，會問你這個符號或這個

文字代表什麼呢？其實可能這幅畫有一種我想要的幽默的感覺，但是觀者他不一定會感覺到幽默，他

可能在解讀的時候，會用一種他所能理解的一個現實觀來觀看，然後覺得應該要是怎麼樣。但是，欣

賞跟創作是不一樣的，欣賞是容許各種的可能性的，是每個人的感覺在延伸，不是必要跟創作者完全

吻合，這是我的感覺。 

 

陳韋鑑｜ 

我覺得其實創作者們回應的蠻掏心掏肺的。這是個很實際的狀態，繪畫是因為歷史悠久，所以更困

難。相對於其他比如說錄像藝術，可能是上個世紀 5、60 年代開始，而繪畫幾千年的發展，人類在這

個事情上投注過的思考非常多，所以那個困難度可能會被大家覺得，繪畫已經被解放，每一個小朋友

都可以去學畫畫，會忽略繪畫背後其實有這麼多大家投注思考的困難點，所以我覺得剛剛三位創作者

講的是蠻核心的，他們在做的創作其實非常辛苦。 

但是又回到我們之前在討論，就是說當代繪畫那個核心概念，其實就是還是只能回到繪畫裡面用點線

面、材質一筆一畫地去去構圖。剛剛三位在講的讓我想到黨若洪，也是個畫家，他之前有個個展叫

《旅程的終點 - 尊貴的搏鬥》。我覺得這個標題就是畫家們在做的事情，真的就是一個尊貴的搏鬥，

你如何在這個平面裡，透過那些最基礎的事情，去達到這麼困難的部分。 

 

 


