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美的層次，在於人為的分辨。美的風情，便是美的層次的體現。

美的風格，是因人而起，人有聖愚之分。美便有一付之異，美不全在視覺，也不全在知覺，它還有情感與哲思的投射。美的風格，乃是人格的轉化，在我們的生活中，能看到幾許煙雨，便知幾分濕潤。美悄悄地來，也靜靜地迴蕩，它搖曳在人們的心中。

生命觸動－美的風格

黃光男

美的層次，在於人為的分辨。美的風格，便是美的層次的體現。

自然界無所謂美醜，卻因環境不同，而有適應生態的組合，好比高山必有深谷，風勁呼呼必有巨浪。諸如這種自然景象的事物，屬於生物性的組合，對於人類的視覺感受是自發、也是無目的性的反應，或許有人會特別喜歡某一件自然物，都是一項實用性的偏愛，最多是生物性的選擇，這是美感的首次流動。

　　但是美感的成份很繁複，並不止於單項事物的供給，它來自不同的生活經驗，便有不同層次美感承受，所謂「外行看熱鬧、內行看門道」，便是這項道理，在諸多美感層次的領悟時，大致與每個人的涵養有關，換言之，認知的深淺與程度，便是美學體驗與呈現的憑據。

　　由於美感的體悟層次之不同，便產生美學水準的分類，其中也包括藝術美的創作者。在康德美學意念中，藝術美重於自然美，自然美之所以美，在人性的布置與解釋，因此創作藝術美的人，在於社會性，而不是僅止於生物性，一則是因為所接受資訊的豐富與否，來了解或領悟美的內涵；另則是應用所得的資訊，作為藝術美創作的資源，兩者的關係，正是美的風格之建立與鑑賞的依據。

　　美的風格，來自社會性與個別性，它的重要成份在於獨特意念的完成，而又能標示出它的環境特質與歷史的文化意義，並成為一項真實或不變的價值。美的風格之建立，正是藝術美建立的過程。它將是從生物的觸覺、感覺、知覺，到社會的記號、符號、圖騰，並且成為生活價值中的經驗記憶與儲存，以供人類傅遞文明亮度的文化。

　　由於美的定義，已趨於心神領會的階層，它不具定型的境界，可為自然物的模仿或寫實，也可能是象徵符號的刻記與認識，在具象與抽象之間，都有不同解釋的角度，其深邃有如大庭院中，從前院柴扇到廟堂紅門，一層層開啟，一層層景緻，甚至在深山古寺尋人，有種「松下問童子，言師採藥去，只在此山中，雲深不知處」的玄奇。

　　美的存在，卻又很急迫與實在，而且人人都可以談美、說美是如何如何，好比人都會呼吸，都說空氣中有氧，有助於人的活命，美也是如此。但是也因為美的成份充滿變易的廣度，與不變的深度，它是可以抽絲剝繭，也可以從其類型促發其要素。變易中的美，是以主觀性的個人學養程度而言，舉如有人認為實用就是美，他便對物質的擁有與否特別重視，並且應用量化的方法，或稱論斤論兩來計算美的價錢；相反的，有人以為心理的適應才是美時，重視美的象徵或美的共感，如此美才有價值意義。從概念的美到價值的美，便隨著人的涵養，而有所分別。現在以繪畫的鑑賞程度來說明美的層次，乃繫於創作者與欣賞者之間互動的關係，並從中解釋美感構成的要件，才能進一步剖析美的風格。

　　對於繪畫的欣賞，應有不同層次的階段，所謂「見山是山」、到「見山非山」，然及是「見山是山」，是因為初次接觸的認知，到多次理解後的判斷，是個主觀與客觀互動的課題。西方美術教育家帕遜斯（M.J.Parsons）曾把美術的欣賞能力分為五個階段：

　　１.是偏愛－很生物性的直覺，很主觀的個人喜愛與認知，並未注意到客體環境的需要，是個生澀不化的眼界。

　　２.是美與寫實－已知有客體事實的存在，能模仿出主題的物象，或物象很精確的寫實，就是美就是好畫。此時美的定義在於別人也能看到它的形象的表達。

　　３.是表現－繪畫已從客體的描述進入到內在的需要，已不僅是寫實的正確而是內在需要的充實，好比台灣畫家中，洪瑞麟的礦工系列，表現出他與礦工情感的共鳴，或是看到藍蔭鼎的竹林鄉情，似乎技巧已不如境界的重要了。

　　４.風格與形式－此階段的欣賞或理解，更進一步為「美的社會性」，在繪畫的表現中，它是符號、媒材與文化，具有歷史、風俗、民族性格等特徵，換言之，藝術特質在於文化體中的社會性與獨特性。

　　５.自律－對於藝術的傳統意義與現實意義，在於它的功能實踐，是具有「無為之為」的「超現實」的性質，是屬於個人的挖掘，也合乎社會性的流動，具有自我調適的整合力量。

　　基於這五項美術鑑賞機能，應用在美的理解上，事實上是很契合的分類方法，或說是美感層次的實踐方法。一般人對於美的認識，大概來自生理的感受，繼而是社會制約的認知，然後才轉入自我調適的選擇。通常美的層次感悟，大都停留在原始的生理偏愛，如花紅花香的直接照應，亦即視覺性的局限，對於花開花落之於人生借景，是無法理解的，例如一個人畫畫，大都在說明他畫的是什麼花、或是什麼樹，從不知他要畫的是什麼意思、表現那一情思，這種情況，就像盲人模象，摸到那裏就說那裏，從不知整體與部分的關係，至多僅在外在形象再模仿、再複製幾次，對於美的詮釋均毫無助益。這種「你在畫花，而不是畫畫」的情況，正如劉備曾評論許氾說：「君求田問舍，言無可采」一樣，境界不遠、不深，何美之有。

　　當然，畫家的創作，在於人格的轉換，也是情思的積極投入，它的境界深淺，完全在他的生命體是否健全與充實。倘若畫家追求的只是通俗的名利，例如參加比賽的層次，那麼他的畫，怎可超越評審員的主張；相對的，評審員的眼力只停留下景物的再現，或是派別的形式，與賽者又如何超脫呢？

　　美學家黑格爾認為美的要素，是要經過多層的轉化才能浮現的，不若兒童所畫的簡單形體為馬或人，是真的只畫馬或人的想法，而不是被轉化過的象徵意義，他說：「既簡單而又美這個理想的優點，毋寧說是辛勤的結果，要經過多方面的轉化作用，把繁蕪的、駁雜的、混亂的、過分的、臃腫的因素一齊去掉，還要使這種勝利不露一絲辛苦經營的痕跡，然後美才自由自在地，不受阻撓地，彷彿天衣無縫似地湧現出來」。美的呈現過程，由簡入繁，是因為加入個人的主觀，由繁化簡，則是歸納為客觀條件的符號。美的成分與形成，從象徵意涵，經過古典風格，而後達到浪漫的抒發，可說是環環相扣，也急噪不得，在漸層的演化中，美是有一定的程序的。

　　每個人都可以談美，都知道美的機能，是不具有標準的類型，換言之，美的體悟，因人的品味高低，亦即因人的學養不同，而有不同層次的見解。這種現象無關美的本質問題，卻有關美的風格呈現。依據黑格爾的分析，美的風格，應有：

　　１.嚴峻的風格－較為原始性格與粗獷的接觸，而後流動在簡單歸類的抽象化中，揚棄或不經營於雋妙秀美的領域。

　　２.理想的風格－具有優美靜穆中，表達出高度的生動性，「這種生動性基本上只顯出一個整體，它只是一種內容、一種個性和一種情節的表現」，是個與觀賞者共感的形質表現。

　　３.愉快的風格－頗具有趣味性的建置，它的表現通常是唯美的自動性感受，並取悅於他人的作品，有投合欣賞者的主觀趣味。

　　從初識物象開始，到達象徵性的抽象意涵時，美的風格，顯然是隨著個人的見解、時代的風潮、環境的安置所組合的社會意識，才能雕刻出風格的面相。當然風格如前述的理由，是不分好壞與高低的，但是美的風格，卻是諸多藝術創作者的個性表現，也因為有這一層關係，美感注入於作品的楔機，必然要經過認識與選擇的過程，而且反覆再三，以為恰當附體存實。舉如旋律之於音樂、節奏之於舞蹈、空間之於建築等等，在創作者構思時，必然考慮到客體的美感、與主觀的主張，它既然是熱情的感動，也是冷靜的思考。

　　筆者從事繪畫研究多年，雖然常覺得它的美感呈現之張力，並不能兼容其他類型的藝術美，但是在台灣地區看到很多畫作，確實已有很明顯的不同風格，不僅可從中發現其藝術美的要素，更可以作為美術史研究的依據。因為有風格的繪畫，必然有美感的依存條件，因此，試以幾位畫家，作為體現美的風格的例證。

　　其一是自然主義的繪畫情境，通常是自古典風格出發，並結合學院性質的理念，著手構圖必有所依，從速寫、素描、寫生、作畫等都有一定的程序，甚至還有師承的堅持與標準。如此一代傳一代，雖然繪畫之表現因人而異，但大體上是很一致的。有些學者認為這種現象，也是威權社會影響下的結果，而助長其聲勢者，往往是公辦的美展，在比賽要求的條件下，美感要素就在這種制式下滋生。其美感要素，大略是寫實的景物、視覺性的認知、色彩與光線的和諧、風景式的剪裁，以及印象畫派光影的強調，至若寫生的主張、或素描的練習，均為達到上述的目的，而強調的技巧。這類以技巧的熟練好壞為美感的深淺，為訴求的重點，至今仍然主導著畫壇，這項美感風格，具保守又威權的措施，可說是繪畫美學的一項研究課題。

　　其二乃是社會性的情感流動，而發之於筆毫者。它的美學感度，在於社會意識的湧現，而非視覺性的寫實。若也有寫生的措施，必然是凝聚表現美感的方法，使其在普遍習慣中，受到觀賞者共鳴，正如大眾服裝修飾一樣，其穿著的選擇，與他的身份有關。這一類型風格的畫家，其表達美感的時機，常在大眾生活中尋求靈感，或者是全人格的參與，在民胞物與、人饑己饑的襟懷下，人我相融，情境一體，已分不出人與我的關係，此時表現在畫面的圖像，充滿著社會性的關懷，也是個人情思的投射。畫面上的人物是畫家生命的刻痕，也是觀賞者可知可感可思的客體。它的形式意義足以說明其表現內容的豐盛，並充滿心情轉換的符碼，而解碼者正是觀賞者與創作者之間的卡鎖，它就是美的風格的傳達。

　　其三暗示作用、具有教育意味的美學風格，它的特徵在於前述二項人為與自然風格中的互動，既能觀察美感的客體事實，也能關注到美感的內容呈現。但這是作者從經驗中學習而來的素養，雖然很多知識都是經驗累積的結果，在感性事物來自知性認同時，美的呈現，始終徘徊在對象的說明與解析上，美的風格既普遍客觀，其中也有作者個人的主張。當然這與前述中以自然物為美感寄情大異其趣，前者著重在說明事物的模仿，後者強調象徵意義的詮釋。

　　其他類型美的風格，隨時代與環境的影響，個人的主張，也隨之消融在各個風格特徵上。不論美的風格有多少分類，但總在圖象、規律與情感中運行，亦即為象徵、古典與浪漫三種品質上，求其內在美感與外在形式的存在。

　　有了以上的思考，以台灣地區的畫壇為例，提出四位已過逝的前輩畫家，說明他們繪畫的美學風格。其一是楊三郎的畫作，雍容古典，以風景寫生為主，在結構與色彩的應用上，典雅而雋秀，畫面具有貴族式的氣質，除了說明作者的美感主張外，也在基本功夫上勤加著力，所以它的畫面穩定，描寫對象秩序井然，題材方面傾向完善典範的選擇，其二是李澤藩的表現，與楊三郎的畫有同有異，同的部分是風景寫生與對象的選擇，保持在寫實性與印象畫派之間，很注意結構布局，畫面呈現安穩的感受；不同的地方是李澤藩較少應用油畫技巧，可能是環境與教學上的因素，他採用水彩畫的技巧作畫，或以油畫技法作層次上的堆積，或用水墨畫的畫法渲洗，總在力求畫面的層次感，因此他的畫顯得樸素無華，加上以鄉間農舍為題材，平民生活的景象躍然紙上，他的美感成份在自然物的生命體，大眾的生活寫實，換言之：清簡真切成為他藝術美的風格；其三是藍蔭鼎的本土性美學，雖然他曾在學校也有部分的課程，但似乎沒有受到學院習氣影響，儘管他受到師承的風範感悟，但在我行我素的才華展現下，以他具有人文素養的品評，對於周遭環境的洞悉，以及愛鄉愛土的情懷，他的內心世界裡所映現在畫面的，就不在於技巧上拘限了。畫面上的民情生活，或社會環境的變遷，隨著台灣的風晴雨露、春夏秋冬而有入木三分的描寫。具地域性才能國際化，能國際化才能現代化，藍蔭鼎應用了豐富的文化素養，自生性地展現他的自由創作，其美感風格便在於自信自在中完成了；其四是洪瑞麟的社會關懷，來自學院派的教育，卻投注礦工行列長達數十年，在人同此心的共鳴下，記錄了基層大眾的心情，尤其在血淚與生命掙扎中，他濃縮了筆墨的輕快，而轉化為渾濁沉重的力量，每一落筆是一份千古生命掙扎的呼喚，不是唯美也不是唯物，卻是苦難的象徵，是極為社會化的情境。這四位畫家，都有完整的學習意念，但由於個性與才華不同，對美的感受也因對社會的承受方向不一，因而有不同的美的風格呈現，傾向優秀的、雄壯的、聖潔的或崇高的美感，自有它的源頭。

　　創造美的風格，在於藝術家的涵養，近墨者黑，近赤者紅，藝術家的處境，常受現實層面的影響，不知不覺地製作出庸俗的作品，以換一時的口腹之慾，這種情況的出現，美的風格自然無解，不論是建築、文學、美術、雕刻等等都會在極短的時間霧消雲散、儘管有人使勁地把住權位，仍然敵不過歲月的衝擊；相對的是有風格美感的創作者，是一份性情，也有一份堅持，在苦難中求取真實，是眾多可感的心聲，也是人性最深處的靈光，他不隨波逐流，又要中流抵柱，是個不阿諛諂媚的大眾意識的代言者，能深深感動人類靈魂的創作，這種可超越時間、空間與現實利益的情況，乃為永恆不變的真實美。

　　美的風格，是因人而起，人有聖愚之分。美便有依附之異，美不全在視覺，也不全在知覺，它還有情感與哲思的投射。美的風格，乃是人格的轉化，在我們的生活中，能看到幾許煙雨，便知幾分濕潤。美悄悄地來，也靜靜地迴蕩，它搖曳在人們的心中。

