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刘艺：首先欢迎大家今天下午来到 UCCA Edge“成为安迪·沃霍尔”的现场。今天是由我来做特邀

导览，我将从“物导向的审美”这一个角度，去诠释安迪·沃霍尔的作品。首先解一下题，概括地说，

“物导向”的意思是：这些寻常之物或者庞然之物可用一个分类标准来进行划分，也就是可以感知到

的物和人类感官无法感知到的物。安迪·沃霍尔的创作思路就是从这些我们可以感知之物，甚至是已经

成为我们感知所忽略之物之中，重新找回艺术物对我们感官的撼动。我们可以围绕这三个关键词去分

析安迪·沃霍尔是如何去观察人、如何去反映“物”、如何去成为“物”的，因为在他整个创作生涯当

中，他自己就是想成为一件物。

安迪·沃霍尔，一个 60年代冉冉升起的明星，一个非常具有名望、非常美国化的艺术家。我们可能

会过分关注他的主体，理解他去创作的时候是如何思考的。但可能我的视角稍微有一些不同，我想关

注的是他去思考这个物的时候，他是怎样把自己的这种主体性慢慢从物当中排开，然后变成一个观察

者的视角。从这个视角来看沃霍尔的整个创作，那么首先我们需要了解一下他的所来处。安迪·沃霍尔

1928年出生于重工业城市匹兹堡，其实是跟着这个城市的发展繁荣，逐渐提炼出自己对周围生活的观

察视角。他的家庭是并不富裕的工人阶级移民家庭，包括他的小学、他的高中其实都在一个非常没有

名望的所来之处，与当时主流的一些艺术家不同，他们可能来自法国或者来自一些古典的学派，有非

常深厚的基础去奠基。但安迪的话，我们可以看到他的童年其实可以说和大多数普通人没有什么不同，

而当他在这样一个时代生活的时候，我们可以看到他早期所做的积累。“农产品卡车”系列是我特别喜

欢的他早期的一些创作，我们可以观察到他的线条，以及他去观察事物的时候，是从这样的一个角度

去看，我们可以看见这些线条都非常流畅，不像一些古典线条那么实，可以看到他的线条永远是在流



动，永远是在生成，并且在这样的状态当中，我们可以发现我们的眼睛始终关注着这个画面的最中心

处。

图 1 UCCA Edge“成为安迪·沃霍尔”展览现场

这些早期的积累，其实和安迪·沃霍尔的母亲对他的教育是分不开的。来到展厅的橙色空间，这个空间

就像是展览的轴心，就是他的母亲朱莉娅·沃霍拉。小时候，安迪是一个体弱多病，又非常苍白、孤独

的孩子，他和母亲关系非常好。一家人在厨房就餐时，朱莉娅可能会让三个儿子随手画一些事物，比

如“谁能画一只母牛”，赢的人可以得到从隔壁黑人酒吧买来的一块披萨。然后每次都是安迪，他能把

这些寻常事物，比如厨房用具或者一些食物包装、罐头都刻画得惟妙惟肖，所以他的母亲是在很早期



时就开始培养他。其实这也可以给我们当代艺术教育一个启发，就是我们不用去专门的机构或者地方，

就可以让孩子感受艺术在生活中的一些光芒，只要父母愿意培养孩子，其实都能够在生活当中、从微

小之处找到这样一种艺术的感觉。朱莉娅不仅是一位慈爱的母亲，还很有创造力，她自己也进行了一

些艺术创作，在她的创作当中主要有两个主题，一个是天使，还有一个就是大家都很喜欢的猫。朱莉

娅是非常虔诚的信徒，她有绘画的敏锐，包括对布局上的直觉，她后来在帮助安迪·沃霍尔度过一段穷

困时期起到了非常大的作用。他母亲当时也用自己的手写体，为唱片封面、绘本等做一些设计工作。

图 2 UCCA Edge“成为安迪·沃霍尔”展览现场

说到设计，其实是安迪·沃霍尔 50年代非常容易被忽略的一个面向。如果有稍微了解沃霍尔的朋友，

可能知道他最初其实是从设计鞋子、设计橱窗，然后设计封面这些工作起家的。这部分作品中的字体、



线条我们可以和他上学完成的一些画有呼应。说到安迪·沃霍尔的设计，就不得不提他闯荡纽约的经历。

毕业之后，20出头的安迪带着 200美元离开匹兹堡，来到纽约，他有非常敏锐的商业嗅觉。他设计的

鞋子，我们可以仔细看一下这个线条，断断续续的。这样的线条风格是因为安迪最初用“污点成线法”

去创作，就是在一张纸上用墨水画出轮廓，然后印制到另外一张纸上，再把这些关键点连线起来，似

乎作品还没有完成，形成一种独特的安迪·沃霍尔风格，带来了一种粗糙的真挚，拙劣的成熟。他当时

在为鞋业公司设计的时候，也直接使用不同材料直接呈现在这些画面当中，这是非常棒的一个设计的

思路。当下我们去观看一些奢侈品展览时，也可以看到品牌方其实是把事物的内部逻辑呈现给我们，

然后让我们去观察这些可能不为我们平常所感知到的事物是怎样通过艺术的方式呈现在大家眼前的。

图 3 UCCA Edge“成为安迪·沃霍尔”展览现场



《邦威特百货 Mistigri牌香水橱窗》（上图）是安迪设计的一个橱窗，当我们看橱窗的时候，会发现

我们的视线没有一个特别的集中落点，似乎每一个部分都可以和观看者进行交互，视线可以停留在这

个画面的任何一个部分。在这样一个橱窗当中，安迪展现了他在 50年代初期一个无与伦比的设计概念，

也使得他早期在纽约成为炙手可热的商业设计师。这一段时期可能和物没有什么关系，但代表了安迪

最初的思考，也就是如何将一个物作为商品推销出去，并且找到潜在的用户需求，或者如果没有需求，

就要让受众意识到我们对于这个物的欲望。可以讲一个比较有意思的事情，早期安迪·沃霍尔带着自己

的画册去找设计师总监、艺术总监，想让他们欣赏自己的作品时，他的风格引起了《魅力》杂志艺术

总监蒂娜·弗雷德里克的注意，他很快就拿到了第一个插画委托，当时的文章叫做“Success is a job in New

York”，但是在那篇文章当中编辑误把他的名字打错，将“Warhola”（沃霍拉）写成了“Warhol”（沃霍

尔），后来他干脆就一直叫自己沃霍尔。

在这种商业设计当中，我们看到安迪·沃霍尔是如何观察物的，那么接着我们看一下他是如何去反

映物的。这里就要提到安迪·沃霍尔常用的摄影和丝网印刷两个技术，这几乎成了他后期创作中不可缺

少的媒介。在“摄影师沃霍尔”这一章节中，我们可以看到很多“物”的照片，我们可以在看完这些

照片之后再看他的代表作“金宝汤罐头”“可口可乐”等作品，想一想他是如何把照片当中的物，以丝

网印刷的复制方式，把这些看似寻常的普遍之物放到艺术馆中去展示，用丝网印刷的方式实现普通之

物到艺术品的转换。在他的摄影实验当中，除了对周围环境物的观察以外，我们可以看到安迪·沃霍尔

还有一个非常重要的艺术实践方向，就是电影。《帝国大厦》《沉睡》还有“试镜”系列，观众刚进来

的时候可能会摸不着头脑，为什么这些影像中的人物或者建筑都一动不动？其实在这些电影当中也有



安迪比较深入的一个思考，我自己的理解是，安迪在用镜头观察我们生活当中非常平平无奇的沉睡，

观察一个建筑物，并慢速播放，他其实把自己完全从这个镜头当中排除，他不想去干扰画面的发生，

他只是让生活当中这种瞬息的流动，用电影这个媒介去记录下来。而当我们凝视这些影像足够久时，

我们会发现不是我们在观察这些影像，是影像的流动在反映我们观察它的时间，我们可能会变得不耐

烦，然后对这些似乎静止的影像失去兴趣，那其实这正好反映了我们是怎样去度过当下的时间，我们

是怎样去抓住瞬息流动当中自己的一些变化。

图 4 UCCA Edge“成为安迪·沃霍尔”展览现场



展览还呈现了许多安迪·沃霍尔拍电影时的照片，我们也可以看到其中非常多的 60年代女性。其中

我最喜欢的伊迪·塞奇威克和安迪·沃霍尔有非常深的渊源，她频繁出现在安迪的工作、生活当中。大家

可以想象就在 60年代的纽约，这样一种混乱的、群星荟萃的，人人都富有魅力的氛围，安迪·沃霍尔

作为一个一直都对美和名望非常有追求的一个人，他和伊迪一起频频出入这种社交场合。但其实安迪·

沃霍尔对于围绕在他周围的这些明星也好，这些闪闪发光的人也好，他其实是用非常冷静沉着观察的

态度去审视这些人的生活，审视这些人如何被自己的这样一种光环所吸引，然后他们又会如何去应对

这种吸引，用自己的主体性对安迪·沃霍尔的光环进行有张力的对抗。这一部分还展出了安迪录制的电

视节目，一些非常珍贵的片段，我们可以从这些片段当中看到安迪·沃霍尔面对镜头时，总保持着一种

非常冷漠，然后淡定中肯的态度。他曾经最有名的话就是形容他自己是一台照相机，是一个白板，就

是你得告诉他点什么，然后他再把这些东西反映出来。这就回到今天导览的一个思路，就是他在观察

物的时候，他排除了自己非常强烈的艺术家主体的创作精神，隐退到这些事物的边缘，然后让这些人、

这些物聚到观察中心，而他不管是用影像的媒介也好，用照片也好，或是用丝网印刷这种大量复制的

技术也好，他仅仅想把这种转瞬即逝的生活记录下来，这就是我对他的一个理解。



图 5 UCCA Edge“成为安迪·沃霍尔”展览现场

线缝明胶银盐相纸系列作品是安迪用线把同组照片连在一起，进行混合。这就让我想到，我们日

常生活当中可能有非常多的这种微小的，可能会被忽略的事物、情景、片段、建筑，但当我们在脑海

中回想时，它可能只是一些零散的片段。如何使零散的片段进行连接的流动，安迪·沃霍尔就用这种线

的缝合替代我们思考对这些片段的连接，然后让我们理解生活其实是一段不断流动、连续的生成过程，

包括他的摄影、他对于生活的态度，一直都是这样流动生成的状态，包括他对于一些物的审美，也是

在和物的交互过程中不停去生成。所以说我们在理解安迪·沃霍尔时，除了要理解他观察物的方式，也

要尝试去理解他是怎样反映物的。



图 6 UCCA Edge“成为安迪·沃霍尔”展览现场

当然安迪·沃霍尔和我们中国也十分有渊源，1982年他受香港企业家萧永丰的邀请，来到香港做展

览，然后在萧永丰的介绍下，去北京天安门进行了一次旅游，然后这是他们在天安门广场拍的游客纪

念照《安迪·沃霍尔与克里斯·马科斯》，背后主席的画像也是沃霍尔十年前创作的“毛”系列作品的原

型。



图 7 UCCA Edge“成为安迪·沃霍尔”展览现场

“名人肖像”系列是安迪·沃霍尔非常重要的艺术实践，而这个实践的主题就是人的肖像。人的肖

像，不管从什么时代去看、去了解，永远是最能直接打动人的一种形式。安迪·沃霍尔的天才之处就在

于他能找到一个主题，然后找到一个人的脸这样一个主题，不断进行复制。安迪·沃霍尔利用丝网印刷

技术，再在人物的眼眸，或者嘴唇上，进行一些色彩加工，并且成组、成系列的展出，从而形成这种

影像的连续流动。这些影像可能是某一时刻的转瞬即逝，但这些影像同时是可以不断被修正的，这样

一种可修正的艺术形式带来的其实是对追求唯一艺术观念的打破。因为一旦我们能够用机械复制的方

式，将艺术作品当中那种不可打破性进行一个调动，去进行微小的一个偏离时，我们就创造了一个崭



新的艺术审美方式，也就是说我们不会再去想要那个独一无二的艺术作品的光晕，我们有的就是这样

一种图像，一种平面，它没有深度，但足够从视觉上引起我们的关注。并且安迪·沃霍尔在使人物肖像

失去深度之后，其实给我们读者带来了一种解读上的放松，因为我们在观看这些肖像时，可以对作品

进行价值上的重估。观众不一定要去古典艺术博物馆对名人委员、国王皇帝乃至圣像，进行瞻仰。安

迪·沃霍尔的肖像带给我们解读的自由，带给我们解读上的一种权利。这一点可能是安迪·沃霍尔的丝网

印刷创作为艺术界评价机制带来的最重要的突破。

图 8 UCCA Edge“成为安迪·沃霍尔”展览现场



这一系列中玛丽莲·梦露的肖像可能更为人熟知。1962年，安迪·沃霍尔终于将自己的身份从商业插

画师转向艺术家，在成功举办“金宝汤罐头”系列作品的展览之后，当时传来了梦露的死讯。安迪·沃

霍尔对美和名望的追求非常执着，当他得知梦露的死讯之后，梦露就成为了一个新的主题。他只是通

过丝网印刷的技术方式把梦露的形象呈现出来，然后我们可以看到每一张都有一些调整，比如说发色、

背景，梦露的神情也随之会发生变化，而这样一种神情可能是性感的，可能是天真的，可能是哀伤的，

甚至有一些是惊悚的，但通过这样一种连续不断的陌生化原始肖像的改动，反而使我们能够重新去回

溯，这位美丽性感、独一无二的明星的一生。在她陨落之后，安迪·沃霍尔想要抓住她生命当中的一个

片段，使她的形象符号重新在机械复制过程中流动起来。梦露并不代表她自身，而代表了我们每个人，

我们都渴望梦露，我们不能拥有梦露，却可以去寻找符合我们心中的梦露，甚至我们是通过对梦露这

一美的形象的机械复制进行哀悼，我们在哀悼之中对梦露这一绝对不可知者进行情感的投射，去思考

美的形象如何消弭在机械复制的技术之中。



图 9 UCCA Edge“成为安迪·沃霍尔”展览现场

“金宝汤罐头”系列包括安迪·沃霍尔在当时创作的 32件作品。在这个时期的创作当中，我们可以

看到他的线条已经变得非常干净，这种色块明亮的程度，包括设计的简洁程度，不再像以前那样采用

“污点呈现法”创作。安迪·沃霍尔转向丝网印刷最重要的一点，就是它能将事物变成一种可复制的状

态，而一旦这个事物变成可复制的，也就代表每个人都可以得到，代表我们每个人都对它有欲望，带

有一丝丝美国当时的民主化精神。这一系列第一次展出的时候，有一个画廊的竞争对手，他看了安迪

的作品之后，就在自己的画廊门口立了一块牌子，说这里买罐头更便宜。这就是当时对沃霍尔作品的

一些不解和争论，无法判断这样一种作品究竟算不算艺术作品。当然之后的学者对安迪也有不同的解



读，比如说认为他这样就是一种反艺术的尝试，或者认为他是当时一种波普的尝试，然后我们当然可

以对他进行不同视角的解读，比如说我们可以简简单单的去欣赏这样一种罐头的创作，因为罐头可能

代表我们人类生活方式的一个改变，比如说我们以前没有罐装的食品，然后它可能代表这种食物的流

通有 32种味道，可能也代表美国的生活方式，以及它如何在全球化浪潮当中进行流转。那这种解读的

乐趣其实每个人都可以体验，而不必交由艺术评论家或者交由艺术解说者，然后听他进行诠释。当我

们面对安迪·沃霍尔的艺术作品时，我们就是在面对安迪·沃霍尔本人想要别人对他进行的理解，结果我

们发现最佳的解读方式可能是我们就把他的作品当成如其所示的一个物，然后我们可以慢慢站在前面，

去感受这些物带来的一种环境，以及带给我们的一些思考。

其实安迪·沃霍尔在最开始选择他的创作对象时，经历了非常多的失败。当他想要用这种波普形式

进行创作时，他发现已经有罗伊·利希滕斯坦了，他们对当时代表美国文化精神的一些事物进行了创作，

并且比他创作的更好。在他不断挑选创作对象的时候，他一直在想什么事物能够作为我们当下这种文

化的一种反映。他最后选的就是我们日常生活中的普遍之物，吸引人们去关注一个事物就像是创作艺

术的最开端。如果对任何一个物进行思索，物本身就有成为艺术物的可能，如果把这些物放到博物馆

中，它就凸显了艺术物周围的艺术世界。只要我们用艺术的眼光去看待放置在美术馆空间当中的作品，

那么一切事物可能都可以进入艺术的领域当中。比如说安迪·沃霍尔通过这样一种创作，其实消灭了艺

术和生活之间非常实际的一种区分，而这种波动带给艺术史上的影响，可能说到今天我们都还要不断

去回溯，不断去理解。



图 10 UCCA Edge“成为安迪·沃霍尔”展览现场

我们可能会觉得安迪·沃霍尔关注物，他想成为机器，他想去复制，他想去做一块白板去对外界进

行如实的反映，看起来好像他真的把自己的主体性剔除了。但在“非物质”这一章节，我们看到他自

己内在的一些事物的时候，这一区域的色彩不再明亮，不再鲜艳，不再鲜活，而是注入了一些沉思，

然后注入了一些他对自己生命的反思。我们可以看到这些笔触，这些色彩重新回到这样一个画作之中，

它不再是用一种干净的线条，明亮的色彩，去讲述这种物生产背后的逻辑，他要讲的是他在面对创伤

之后，内心究竟发生了怎样的变化。对那些粗糙的、鲜活的属于“机器”的那一面，在枪杀事件之后

又进行了反思，他更加关注自己，就是在遭受创伤之后怎么样去再度从生活当中找寻到创作的对象，



创作的着力点。画面中有三个沃霍尔的《自画像》，作品通过三次曝光，形成一个抽象的形象，但我们

能辨认出这是沃霍尔。也就是说在他后期的创作当中，他仍旧想在这种肖像，在他的丝网印刷上进行

突破，这是我非常敬佩他的一点。刚刚我们已经看到他在青年时期做商业插画家，多么的成功，然后

他又如此想要跻身美国 60年代的明星圈，在进行了这些尝试之后，他仍旧想要在技法，在对象，在生

活当中进行突破。包括他在“银色工厂”时期，也召集了一大批当时的明星、社会名流、怪异的人，

然后他在这个“工厂”学到的是如何观察人，如何去捕捉这些人流动的瞬间。后期他遭受了枪击，身

体状况逐渐变差，他也进行了一些反思，其实有非常人性化的一面，而不是像我之前说的他只关注物，

或者把他理解成为非常不可捉摸无法接近的艺术家。

安迪·沃霍尔也一直在自己的创作当中关注不同的符号，这些符号可能是代表我们现代生活方式的

“罐头”，代表名人文化对当时美国流行文化影响的“肖像”，或者是美元符号。他在绘制这些符号时，

仍旧可以看到他想要不断实现自我的突破。如果我们只片面地了解安迪·沃霍尔的话，可能认为他是一

个花花公子，是一个派对之王，可能还是瘾君子或者是变装皇后等等。但看完展览，我们看到的是，

他其实一直都是一个为自己艺术而殉道的一个人，因为安迪·沃霍尔人生当中可能最重要的就是他想要

把自己变成一个对外物进行审慎观察、再反映出来的一个角色。这样观察物的方式，使他敏锐的捕捉

力几乎遍及他生活的每一个角落。所以说，我个人认为安迪·沃霍尔是一个持续的思考者，他思考的对

象既是生活当中的现成之物，也代表了美国 60年代整个文化聚集到一起所凸现的那种光芒。他想把握

那种光芒流逝的时刻，但是仅凭他一人可能无法做到，于是他借助机器，借助明胶，借助一切新兴的

技术方式，他想要对时代进行网罗，并且认为自己就是属于那个时代，就是代表时代的文化。总的来



说，安迪·沃霍尔是 60年代文化的集大成者，无论后世的人从什么角度对他作品进行评价，都无法否

认他为消弭当代艺术边界所做出的突破。最后以安迪·沃霍尔对所有前来求教的人说的一句话作为今天

的结语，“do everything”。


