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本报记者 李亦奕

美术馆

第三届杭州纤维艺术三年展：

走进人与人最深的连结里
2013 年，“纤维作为一种眼光”开启

了首届杭州纤维艺术三年展的序幕；

2016 年第二届以“我织我在”为主题，从

纤维艺术的多媒介方式展开了全球化

与在地性之间的多重对话。近日，在浙

江美术馆开幕的第三届杭州纤维艺术

三年展则以“无界之归”为主题，呈现全

球范围内纤维艺术创作的生态变化，并

借以勾勒纤维艺术的边界。

近年来，纤维艺术的发展更趋于一

种多元语境的表达，从而带来了纤维艺

术样式和表现语言的多种转换，那么，

“无界之归”究竟意指什么？在杭州纤

维艺术三年展艺术总监施慧看来，正是

在这种转换过程中，纤维艺术不断地跨

越边界，同时又不断地反思和回归，“在

这个回归中，我们能看到很多艺术家的

思考，拆解、重构、盘回、超越，形成一种

无边的交织，这种交织引导出了‘无界

之归’这样一个主题。”施慧说。

为了展现这种相互交织的依存状

态，策展团队采用了多元化的营造方

式，且更适合观众参与其中。在结构和

场馆分布上，展览由浙江美术馆的主题

展“交融的间隔”“无边的抽离”“逾界的

纠缠”“第二皮肤”“工作坊”、中国丝绸

博物馆的“物超所值”，以及中国美术学

院美术馆的平行展“尹秀珍：七天”3 个

展区 7 个单元构成。共有来自 18 个国

家和地区的 40 位（组）艺术家的 78 件

（组）作品受邀参展。

在展厅中，可以发现那些日常被认

为属于科学研究、材料实验、设计产品

等领域的“成果”作为艺术作品在展览

现 场 交 织 在 一 起 ，互 为 补 益 、互 相 激

发。展出作品媒介材料繁多，从常规分

类来看，有装置艺术、声音艺术、光艺

术、计算机艺术等类型，以及以现场参

与、交互为特征的作品。所针对的具体

问题，除了纤维艺术本体上的实验之

外，还包括由纤维串联起的全球在地化

问题、女性问题、生态危机、消费社会、

流行文化以及特定社会人群的社会学

介入等。“在这里看到的不仅仅是纤维

艺术本身，更是艺术家对当代艺术的思

考，是当下社会对‘编’和‘织’的外延的

理解。我们希望能够反映出全球范围

内纤维艺术创作的新动向，又可以把纤

维材料、语言上的新变化引入到纤维艺

术展示和讨论的视野中。”浙江美术馆

馆长应金飞说。

在主题展中，有一组特别的“工作

坊”展示环节，观众可以通过作品《大家

同我一起干》，加入制作橡胶的“血汗工

厂”。不过相比起来，艺术家胡尹萍的

《小芳》似乎更能调动观众，不仅因为这

组作品关乎她的家乡记忆——在四川

老家，胡尹萍的母亲和小镇妇女一起编

织粗糙的毛线帽子，还因为，“小芳”项

目的发生，使得这些小镇妇女的创造力

被看见，并且产生了经济回报。本次展

览，“小芳”项目将邀请观众一起编织一

顶巨大的红帽子，胡尹萍将为此申请世

界纪录，之后会将此帽子进行销售，如

果被收藏，那么所得酬劳将按工作量分

配给每一位参与者。

温情或接地气的作品总是让人念

念不忘。除了《小芳》，日本艺术家盐田

千春的《手牵手》同样善意满满，艺术家

通过空间中缠绕的红色线绳，创造出庞

大复杂如同神经脉络般的网状装置，引

发人们思考存在的意义。在古老日本

的神话中，新生儿的手上会被神灵绑上

红线，红线与其他人的线交织在一起，

人与人就产生了羁绊。这份羁绊来到

中国杭州，就成了对《白蛇传》的当代演

绎，盐田邀请杭州市民在大红纸张上写

下自己与爱人的故事，将这些或幸福、

或感伤的红纸片投入纠缠万缕的红线

里，一同编织。观众步入这个空间，就

是走进了人和人最深的连结里。

由于纤维材料和软材料灵活可变，

种类繁多，因此，它们比其他传统材料

更容易介入不同类型的空间。印度艺

术家 N.S.哈沙的装置作品《各国旗帜》

由 192 面铺在同样数量的脚踏缝纫机上

的国旗构成，缝纫机之间纵横交错的线

形象地反映了全球化、移民劳工等问

题。值得一提的是，艺术家会将这个作

品每一次收集后留下的历史痕迹重新呈

现，这在一定程度上加深了艺术家对于

世界问题的探讨以及集体意识的认知。

常驻柏林的阿根廷艺术家米格尔·
罗斯柴尔德的《挽歌》把拍摄的海浪印

到布上，后用近千根透明的线将作品悬

挂起来，模拟海面波纹，创造了一种静

态的永恒。此次展览联合策展人刘钢

表示：“这件作品拍摄不是重点，反而呈

现作品的场域十分重要。布面纤维的

介入改变了图像的呈现方式，图像由原

来的墙面观看方式，变为平面悬吊于展

厅之中。纤维的特性为照片增加了可

塑性。”

作为中国最重要的当代艺术家之

一，尹秀珍在中国美术学院美术馆的平

行展“七天”，是用 7 天时间、7 个展厅，

呈现了近年创作的 7 件作品。为什么

是“七”？在尹秀珍看来，7 是一个非常

特别的数字，光分七色，音分七音，诗

有七绝，周有七天。时间的纤维从不

断 裂 。 现 场 就 有 一 件 作 品 以“ 七 ”命

名，7 个可携带空间的底座由用旧衣服

缝制的旅行箱构成，这些空间形象是

从 7 座具有不同文化特征的塔中获得

灵感和启发。“这些被穿过的旧衣服带

着不同的文化和不同的经历被缝制，

构成彼此相连的共同体。人们进入的

其实是一个精神的空间、一个交流的

空间。”尹秀珍说。

用纤维艺术的方式或说编织等手

段进行当代艺术创作，艺术家们更多是

在用编织表达观念，这是一种完全独立

的艺术创作。而杭州纤维艺术三年展

作为专项性的展览，从最初的发展到如

今的“跨界”，也有了不一样的构想走

向，本届展览的总策展人冯博一认为，

纤维艺术是一种媒介方式，“实验性、探

索 性 与 批 判 性 是 最 终 的 归 宿 或 目

的”。他更关注其置身当代艺术整个生

态系统中的位置，特别是当代艺术已从

观念艺术发展到了“上下文”艺术：“抽

离之线并非自我设限，而是以纤维之力

超越纤维，以相对独立、成熟与完整的

个人化作品形态，将纤维艺术的创作提

升到相互交错、演绎、转化的过程中。”

从这个意义上说，更“当代”的策展语境

也使该专项展的呈现趋向于更成熟、更

独立的综合性三年展。

在全球化背景与现代化的进程

中，作为中国现代美术史的一个方

面，地域文化及地域美术研究的前

景与趋向愈发引人关注，无论是对

于 信 息 时 代 与 地 域 美 术 之 间 的 关

系，还是以现代性理论观照与阐发

地域美术研究，都成为艺术史研究

方法论与范畴内容的焦点。近百年

来 ，江 苏 南 通 书 画 家 辈 出 ，人 才 众

多，影响广泛，形成了独特的“南通

美术现象”。12 月 3 日，由中国美术

家协会艺术委员会、中共江苏省南

通市委宣传部等机构主办的 2019 年

度国家艺术基金传播交流项目“二

十 世 纪‘ 中 国 美 术 南 通 现 象 ’研 究

展”在中国国家画院美术馆开幕，并

同期举办了研讨会。

此次研究展旨在以南通籍艺术

家的创作实践为切入点，探讨先进

艺术教育思想引领下的“南通美术

现象”的价值和意义，从而为“南通

美术现象”的进一步传承和发展探

索新的路径。展览遴选了 65 位南通

籍艺术家的 123 件作品参展，集中呈

现了南通籍艺术家在 20 世纪中国美

术中的群体面貌，其中既有陈师曾、

王个簃等 20 世纪早期的艺术大家，

也有赵无极、袁运生等现当代的艺

术名家，涵盖他们在中国画、油画、

版画、书法等领域呈现出的多维艺

术成果，体现了他们对 20 世纪中国

美术的持续发力与观念维度。

在展览的 3 个板块中，“千面沧

海”板块梳理了南通美术现象的地

域 生 态 特 征 和 文 化 价 值 ；“艺 脉 寻

踪”板块探究了江海艺脉的根基和

发展脉络；“丹青代有”板块则追溯

了南通美术现象的传承与创新。“评

估这 100 年的中国美术史现象时，南

通可能是一个很独特、很有代表性

和启发意义的现象。”中国画学会常

务 副 会 长 罗 世 平 在 看 完 展 览 后 评

价，“南通画家们不论是有创新面貌

的作品，还是跟传统联系比较紧密

的作品都很有文气，看得出他们在

力求与社会发生交往，并且在更加

深厚的、有韵味的、有文气的基础上

进行交流。有的作品画得很大胆，

语言有个性，这给今天的美术发展、

创新提供了参考的依据。”

可以看到，展览以地域文化的

视角对南通美术在艺术风格和创作

观念上的多样性、先进性及其在中

国美术发展之路上的存在价值和现

实意义的系统探究。中国美协理论

委员会主任、《美术》杂志社社长兼

主编尚辉指出，20 世纪中国美术的

现代性转型是中国进入现代社会所

建立的新的人文关系的一种审美形

态建构，这种现代性形态既是引进

西方美术、靠文化外力促发中国传

统美术变革的结果，也是这种外来

美术被中国社会现实与传统文化重

新选择并进行改造与化合的必然。

因而，20 世纪中国美术的这种现代

性演进便必然会与某些地缘文化发

生紧密的关系，以至形成现代性转

型的某些独特的地缘文化现象。

那 么 ，究 竟 何 谓“ 南 通 美 术 现

象”呢？尚辉认为，应是指酝酿于新

时期之初而爆发于新世纪的、由南

通 一 地 而 发 散 全 国 的 美 术 创 作 现

象。南通籍艺术家这个集群并不以

传统的、具有某种相似性特征的艺

术面貌出现在中国画、油画、版画、

壁画、连环画、艺术设计、艺术史学

等这些门类中，而是呈现出人才领

先的优势，以及传统与现代、承传与

创造、守正与实验等多元的艺术价

值观。也正是这种全局性立体式的

“南通美术现象”改写了我们以往有

关地区性美术现象的定义。

为何会出现“南通美术现象”？

南通市文化和旅游局党组书记、局

长葛锦坤表示，南通这个地级城市

有一种独特的艺术取向——融通和

开放并举，多元文化交融共存。在

这样的文化精神引领下，南通地区

的艺术家始终具有一种社会责任和

历史担当，在艺术创造中贯穿了一

种饱含“历史意识”的创新。百年以

来，一代代南通籍艺术家的自觉探

索使得南通变成一个真正意义上有

文化品格的城市。他们的作品，内

涵和外延都很丰富，涵括了社会的

变迁、文明的进步、精神的传承。从

这个角度来切入 20 世纪中国美术史

的研究，南通所代表地域的文化征

候非常具有研究价值和典型性。中

国艺术研究院研究员郑工则认为，

“南通美术现象”的出现，得益于南

通 独 特 的 地 理 位 置 和 其 内 在 的 活

力。“这种活力的产生，如果追溯起

来当然与历史文化的陈迹有关系，

比如 100 年前近代教育的基础，特别

是南通师范学校对当地文化教育的

基础。其次，这种活力可能因为它

的一种流动性使得很多画家开阔了

眼界，并且在回归南通后为南通美

术的发展提供了助力。”

中 央 美 术 学 院 教 授 薛 永 年 评

价，从整体看，20 世纪以来南通的美

术既有传统出新的一面，也有引进

西方美术的一面。“我们可以看到南

通文化艺术的几个特点，一是古代

文脉的继承性，二是西方文化的包

容性，三是与时俱进的开拓性，四是

古今转型的自觉性。”

作为 2019 国家艺术基金传播交

流项目之一，本项目主体单位南通

大学副校长董正超总结了项目筹备

和策展的特点。董正超介绍，历史

与文化，不仅是抽象的文献记载，也

是生动可感的物品——尤其是艺术

品。南通籍艺术家的作品承载了江

海 文 化 的 精 华 以 及 他 们 的 人 生 理

想，从他们笔下的山川风物我们可

以领略江海文化独特的精神气质。

“本次展览是针对 20 世纪以来中国

美术南通现象在面临传统与继承、

守正与创新这些重要发展节点中的

艺 脉 的 梳 理 与 展 示 。 新 时 代 语 境

里，艺术发展的多元格局中需要不

断批判和创新，因此这场展览也是

富含学术精神和历史意义的检验和

展示，我们期待以多元融合的视角

共同推动南通美术的新一轮可持续

发展。”董正超说。

南通美术何以
成为一种现象

本报记者 李百灵

无题（版画） 61.5×43厘米 1974年 赵无极

徐文恺、胡介鸣、吕胜中、邱志杰、

芭芭拉·西格纳+麦克·波登曼、罗曼·西

格纳、汪建伟，这7位（组）来自国内外的

知名当代艺术家，以平行个展的形式向

观众呈现了他们的创作巧思和人生写

照，所带来的语言、地缘和知识，勾连的

经历、时间和逻辑思维递进，都在深圳

坪山美术馆形成了美丽的珠串。这个

珠串的线是由深圳市坪山区文化广电

旅游体育局主办、坪山美术馆承办的年

度艺术大展“共时”，“穿线人”即策展人

李振华。

此次展览主题“共时”，源于瑞士心

理学家荣格于上世纪20年代提出的一个

概 念 ——“ 共 时 性 ”（ 英 文 ：

Synchronicity，又译“同时性、同步性”），

其内涵包括了“有意义的巧合”，用于表

示在没有因果关系的情况下出现的事

件之间的意义连接。

2011 年，在上海和北京陆续举办

的《如同一缕青烟——罗曼·席格纳的

行动与录像》巡回讲座，将罗曼·席格

纳、徐文恺、胡介鸣、吕胜中、邱志杰、汪

建伟等艺术家联系在了一起。而 8 年

后的今天，在坪山美术馆的“共时”展览

上，这批共享同一时刻的艺术家被策展人

邀请参展，并选择展出了每个人在特殊转

型期、或是特殊历史事件下的创作，在策

展人李振华看来，“这个项目终于完整”。

“展览的结构呼应了‘共时’的主旨，以并

行的关系进行呈现，如同7个倒叙的个人

故事，于‘共时’的主题之中，勾连起7位

艺术家在各自的语言、地缘、知识的时间

经历之下不断推进的创作逻辑，希望在彼

此创作交错的共性和特性之间，继续延展

并深化当代艺术史进程中新的现实和新

的问题的讨论。”李振华说。

罗曼·西格纳是瑞士最重要的当代

艺术家之一，他的工作领域涉及爆炸、

偶发和行动，作品常被称为“行动雕塑”

“时间雕塑”。这次展出的《蓝色球》是

他在 2012 年为上海双年展所创作的，

包裹着蓝色颜料的200公斤球体从大烟

囱50米处落下，高清摄像机记录了球落

地的瞬间，颜料如焰火般触地四射。自

行车、运动、蓝色气球一直都是罗曼·西

格纳创作当中无法被忽视的重要线索，

在展览开幕现场，罗曼·西格纳骑车冲

入现场的气球空间，再次通过运动改变

视觉和体感的物理状态。在现场创作

中，这些线索汇集到了一起，于坪山美

术馆的空间内，完成了对“共时”最鲜活

的诠释。邱志杰则从美术馆 2楼至 5楼

的墙壁开始其《地图》系列的“能量”创

作，图像、构图和透视关系，按照中国传

统绘画散点透视的系统，以及地图学的

格式展开，以回应罗曼·西格纳创作中

的能量和“瞬间”，也呼应建筑空间的未

知性与可能。

在展览现场，艺术家吕胜中走过的

村庄和中国的山河，汇集成了《山水书

房》空间中的书与物，自人文精神的层

面上关联到其过去在民间美术、实验艺

术和教学上的实践，并以新媒体化的表

现形式，从传统和民族的力量中找到当

代的可能性。胡介鸣的《一分钟的一百

年》，通过现代多媒体的柔性空间，勾勒

出一段与我们过去认知迥异的当代艺

术历史动画。汪建伟的作品《生活在别

处》关注人和建筑自然共生的结果，探

索者人如何理解主体和变动之间的粘

连。徐文恺关切算法和个体痕迹，他的

作品《柱》中那些不断被截取的算法瞬

间，从可见却不可即的数据真身中获得

力量，转化为艺术上的“共情”。芭芭拉·
西格纳与麦克·波登曼合作的《胶囊珊

瑚》中，演奏夏威夷吉他的日本音乐家，

一块来自海底的红色珊瑚，和罗曼·西格

纳《影像：1975—1989和现在》齐同构成

了文本、时间、事件和情感上的一首诗，

这也是李振华所思考的“共同时刻”。

看似因缘际会的背后，实际是艺术

家们都在各自的时间线索当中，不断地

追问其创作变革的原动力，探索着自身

与外界相接连的方式。从另一个角度来

说，在“共时”中所展现的情感和诗意的

联系，要远重要于这个项目本身。“这个

展览一方面是关照我们共同面对的时

间，另一方面，更为重要的是，这个展览

中的作品承载并释放出了艺术家的真情

实感，他们相聚坪山美术馆，回望几十年

各自前行交错的脚步，能让大家感知到

作品的温度、力度和重量，并随着时间，

因为相遇，得到了进一步加强。”

此次展览是坪山美术馆团队成立

后推出的第一个当代艺术国际大展。

馆长刘晓都表示，这个展览为坪山美术

馆提供了很好的路径，也启发了他未来

以展览“共时”作为美术馆学术方向的

标准，以及直面当代、关注当下，将美术

馆打造成为粤港澳大湾区艺术生态中

重要角色的发展目标。

在“共时”中延展
徵羽
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观众在吕胜中的作品《山水书房》空间中
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