
倪卫华艺术简介



1、概览



1962年出生，毕业于上海轻工业高等专科学院，现生活工作于上海

主要个展：
1989 新表现——’89倪卫华个人画展  上海，中国
2008 关键词──“发展”与“和谐”摄影个展  北京，中国
2012 风景墙：另类视角的中国现实——倪卫华摄影个展 上海，中国
2013 风景墙：倪卫华作品展  北京，中国
2015 景观叠影：倪卫华观念影像中的都市中国 洛杉矶，美国
2017 行进中的双重景观——倪卫华、范石三双个展  上海，中国
2020 图像社会—《风景墙》及艺术实践文献展  上海，中国
2021 原始码-追痕——倪卫华个展  上海，中国
2021 追痕-博伊斯/全球水追痕快闪  广州，中国
2025 现在此处：依托痕迹的语言实践  上海，中国
2025 追痕，定格时空记忆/大沪特展  上海，中国

主要联展： 
1992  王南溟、倪卫华作品展暨上海美术当下状态研讨会  北京，中国
1993  中国当代艺术研究文献（资料）展》（第二回展） 广州，中国
1995  “装置：语言的方位”  上海，中国
1996  “以艺术的名义——中国当代艺术交流展”  上海，中国
1999  “在/自中国而来：艺术+建筑”  柏林，德国
1999  “媒体的干预”  香港，中国
2000  “艺术中的个人与社会”——中国十一位艺术家联展  广州，中国
2002  首届广州当代艺术三年展  广州，中国
2005  “以身观身”──中国行为艺术文献展  澳门，中国
2009  “上海滩1979——2009”  上海，中国
2010  第六届连州国际摄影年展（共参加过5次）  连州，中国
2012  全州摄影节  全州，韩国
2013  首届北京国际摄影双年展  北京，中国
2013  第五届深港城市\建筑双城双年展（共参加过2次）  深圳，中国
2014  马拉喀什双年展  马拉喀什，摩洛哥
2014  “中国艺术在巴西”  圣保罗，巴西
2014  中国当代摄影 2009——2014  上海，中国
2015  第五十六届威尼斯双年展(平行展)  威尼斯, 意大利
2016  城市与记忆——丹麦国家摄影双年展  奥登斯，丹麦
2017  城市居住——釜山国际建筑文化节 釜山 韩国
2018  前卫•上海——上海当代艺术30年文献展  上海，中国
2021  观看之道：今日摄影中的历史映像  长沙，中国
2021  几近天堂：错识/亚太地区的闲暇与劳作  上海，中国
2022  后实验水墨——2021南京水墨艺术双年展  南京，中国
2023  面对现场——90年代中国当代艺术批评文献展  上海，中国
2024  ART&围棋——中、日、荷艺术联展  东京/静冈，日本 
2024  UP-ON成都国际现场艺术节  成都，中国
2025  地点之上：海上大步行走的人，上海，中国

倪卫华作品涉及绘画、装置、行为、影像等多种媒介，是早期推动上海当代艺术发展的重要实践者之一，也
是中国最早进行“艺术介入社会”和“对数字化作出反应”的艺术家之一。代表作《连续扩散事态一红盒、
招贴》、《美术：词与物的合法化在场》、《线性城市》、《风景墙》、《追痕》等系列作品以其多维度语
言实验性和“社会介入”等话题得到广泛关注。作品曾参加中国当代艺术文献展、马拉喀什双年展、丹麦国
家双年展、威尼斯双年展、中国艺术在巴西、法国戛纳艺术短片展（AVIFF)、韩国全州摄影节等几十项国内
外重要展览，并在上海、北京、洛杉矶等地举办个展。



艺术发展历程及主要作品系列

1988年开始进行实验性绘画创作，探索了一条冷热抽象相结合的独特艺术语言，表达了“当下即历史”
的哲学思考。
1992-1993年，创作《连续扩散事态一红盒、招贴》,通过与社会生活语境构成嵌入式的“互文性”，
对现代工业化社会进行质疑。
1995-1998年，以《美术:词语物的合法化在场》等系列装置讨论探讨艺术边界、艺术场域与日常性
等问题
1997-2009年，和王家浩创立“线性城市”课题组并创作《线性城市》概念系列作品，探讨互联网时
代人的需求变化与城市更新等话题。
1998年起，通过影像创作，以特别的视角聚焦公共领域“关键词”和“风景墙”，挖掘城市化进程中
符号景观的特别意义。
2018年起，以户外系列作品《追痕》再次聚焦空间与时间的哲学命题，并探索艺术社会赋权的可能性。

www.niweihua.com



2、主要作品



注释：在报刊上任取一段文章，
在PC电脑上进行半角字迹的错位，
得到一段由字库中所有可能的字
符(汉字、罗马字、其它符号等)
按错位逻辑组成的无语意的错位
文字章节。将若干错位章节分别
印在9.9cm3的红色包装盒的六个
面上。通过户外或室内布置、散
发、出售、馈赠、邮递、转送等
多种形式进行扩散。

简述：只要在电脑中推移半个字
迹位置，所设置语言文字的逻辑
结构就会全盘改变（乱码），表
示人类文明高度发展也会给自身
带来暂时或永久的瘫痪，并且不
断地延伸，扩散到社会各个领域。
表明人在创造和发展文明的同时
也会付出甚至是毁灭的代价。

1992/装置+行为

“连续扩散事态-红盒”













倪卫华、王南溟作品暨上海美术当下状态研讨会现场（北京国际艺苑） 范迪安（原中央美院院长、中国美协主席）策展并学术主持
出席者：杜健、水天中、朗绍君、刘骁纯、陶咏白、刘东、王宁、张颐武、陈晓明、贺绍俊、王明贤、许福同、殷双喜、易英、李
军、刘晓波、何彦、朱大可、丁方、汪建伟、冯梦波、焦应奇、倪卫华、王南溟等



注释：在公共招贴栏上选取最流行的几种
招贴样式，如“老军医治病”等，将招贴
的内容分别在PC电脑上进行半角字迹的错
位，得到一段按错位逻辑组成的无语意的
错位文字章节。再严格按原先的招贴样式
构成新的错位字招贴，大量印刷后，张贴
于市区各个招贴栏或各种可能的户外载体
（如墙面、电线杆）上。

简述：置换流行的街头招贴内容后，原先
文字语意转化为无法通读的异质状态，这
样就会使社会总体化建构下那些具有思维
定势的观众暂时中断思维的惯性。那么，
当他们的思维进入这种无从着落的状态时，
社会的秩序又将会是怎样的呢？ 

1993/装置+行为

“连续扩散事态-招贴”







作品刊登于《黑皮书》  曾小俊、艾未未、徐冰等编辑  1994



倪卫华的作品不仅在视觉和行为方式上隐喻了今日世界的视觉膨胀，而且还揭露了这样一种与我们生活现
实贴切的真实：大量的复制与扩散能使任意一种东西成为一个无法扭转的事态。

倪卫华一使用“文字”就遭遇了徐冰。徐冰艺术的“集成”性质使他踞于“经典”位置。但是，就在这个
层面上，有可能与他分道扬镳。倪卫华用电脑织字，表明现代手段垂手可得，因而可以放弃“刻”的苦行
；他继而让电脑出示消除语义的无逻辑字条排列，使“字”成为一个引诱思维而排斥思维的“空洞”实体
。他目前的行为基本上实现了消解作品本体——让作品融汇到商业文化与世俗生活背景中的“任务”。

范迪安评语（中国美协主席、中央美院院长）：

倪卫华是中国当代艺术实验中第一个对数字化作出反应的艺术家；也是第一个真正意义上与社会公众进行
互动的艺术家。

王林评语（批评家、策展人）：

张颐武评语（文化学者、文学批评家）：

《连续扩散事态》作品呈现了彻底的多元化和综合性，从行为本身到录像，倪卫华以新的叙事框架作为独
立的影视制作呈现，这是实验电影的重要内容。以影视作阐释，可以有很多内容承载，这意味着，填平鸿
沟包含了打破各个门类，出现新的超极门类。

殷双喜评语（批评家、策展人）：

我从倪的作品里感觉一种强烈的精心策划，是一次成功的广告行为，他推销的不是产品，而是自己对扩散
观念的推销，对观念的形象注释。他基本上是观念作品，接近先锋电影实验。这部作品是对公众心理的一
种比较“温和”的侵犯，一种很巧妙的硬性嵌入。

李旭评语（批评家、策展人）：

倪卫华痴迷多年的扩散行为作品，在 1993年正式走出了学术程序，远离了展厅和研讨会，呈示出一种与社
会生活同步生存的可能性。巨大的投入与功利目的完全疏离，造成了观众心理的真空；作品的仿真性和不
可读解性自相矛盾，更提高了这一行动的理论价值。



装置 1995
空间尺寸：约10×10×3m
材料：办公桌、隔板、凳子等现成品
注释：挪用日常生活中堆砌靠拢日常物品从而腾出空间的做法，将展厅中原有的
桌子、凳子等物品堆砌靠拢于墙的一侧，使这些非展品多余物与其它装置展品同
时展出。

简述：界定一件艺术作品的定义是什
么？艺术与非艺术的界限在哪里？假
如这个堆砌物不被称为艺术作品，那
么界定它与周围所谓作品的边界是什
么？如果称其为作品，那么由此而延
伸出的许多物体是否也可称为作品？
由此，是展览界定了作品的概念？还
是由观者的审视界定？仰或是作者的
制作界定？ 

界限：非展品的搁置



装置 1996
空间尺寸：3.8×7.2×3.8m3

材料：黄铜、塑料腹板、铁架 

注释：挪用公共场合铜字招牌的形式
，将大型“美术”铜字招牌与其他装
置作品并置于一个展馆。

简述：巨大的铜字“美术”并置于其
它作品之间，似乎是这个展览和展品
的标戳。将“美术”放进展馆，看起
来完全是一个合理合法的举措，然而
它却给观众造成非常陌生的感觉,巨
大的反差促使观众对“美术”这一概
念重新审视：关于美术史的、古典的
、当代的、中国的、西方的、金钱的
、现实的、虚拟的等概念都会在瞬间
聚焦于这一中性物体的金色光环中。

美术：词与物的合法化在场





装置 1998
空间尺寸：10×2.4沿墙
材料：商品行画九幅，挂钩绳子等

注释：将九幅商品行画并排悬置在有绘画和
装置同时展出的综合性艺术展展厅内。

简述：作为装置作者，将行画
（流行商品画）转换成一件装
置作品的材料参加展览，从而
避开了对绘画必需的审查制度
。作为行画，它完全是市场调
节的产物，与展厅内由艺术体
制调节的“作品”形成了某种
反差。

促使观者去思考所谓艺术和非
艺术、精英艺术和大众艺术的
边界划分与场域冲突。

挪用行画：作为装置的出场





朱其评语（批评家、策展人） ：

美术字这种文本形式在那个欲望爆炸的年代里被最广泛的消费者所崇尚，当任何场所都充斥着这种质感
浮夸的金属文本时，我们无法接受它被艺术化的可能性。但这件作品恰好是以视觉体验上的日常性对消
费主义进行发问——我是谁？当“现成品”对“现成品”、“现成品”对“艺术品”、“观看者”对“
现成品”、“观看者”对“场域”、“观看者”对“话语提供者”、“观看者”对“艺术”提出问题时
，这件作品的意义与社会介入便凸显出来了。

倪卫华的《美术：词与物的合法化在场》以国内创纪录的一万六千元制作的两个大铜字“美术”，将美
术史简化成两个字，并充实之金钱的质感，从而成为整个展览（“以艺术的名义——当代艺术联展，
1996，朱其策展”）的一个形象标志，揭示出“美术”作为指称物的词已日益远离被指称物。

秦博评语（策展人、批评家） ：

倪卫华的作品《挪用行画：作为装置的出场》是挂在美术馆展厅墙上的一排行画，比如临摹欧洲风景画
、丁绍光的画（那个时期的网红画）、裸女画等。这些画在稍有艺术素养的人看来都不会认为是艺术品
，更不可能被组织展览的批评家给予参展资格。但当它们作为装置的材料时，它们就能堂而皇之地进入
展厅，与众多被专家或艺术圈一致认为是优秀的油画作品挂在一起。作品试图触及诸如什么是行画，行
画是不是艺术，以及专业艺术圈的价值标准和概念成见等问题，同时它对周围的许多现代抽象画也具有
一种讽刺作用。因为那批抽象画大同小异，在某种意义上只是一种高级行画，虽不具有形式上的完全相
像性，但基本观念和手法与前辈大师的作品也具有模仿关系。倪卫华作品涉及的是艺术的本体和非本体
交集边界处的一些问题，也就是作品所涉及的不仅是本身的视觉内容，也涉及和作品相关的外部机制。



装置、行为，与王家浩合作  1997—2009/Installation、action，with Wang Jiahao

线性城市 Linear Cities
线性城市课题纲要
一、线性城市不是对城市的解释和评论，它本身就是一种存在着的城市。
二、线性城市不通过地域边界获取城市因素，它以城市因素确定其边界概念。
三、线性城市并非使城市走向分散和瓦解，相反，由于个体对城市的自由选择方
    式，它只能表现为一种集合体系。
四、线性城市的概念边界变化不是地域边界变动的直接反映，它是一段时期内同
    地域边界变动的相互干涉造成了集合体系内部参数的波动所致。

王南溟评语（批评家、策展人）：

倪卫华、王家浩用艺术告诉人们的就是这种文本化和数据化生存城市概念的新的认知模式。在网络化时代，显现城市的方
式不再是代表实体城市的传统地形地图，而是电脑屏幕菜单，这样城市文本变成了各种要素的“零件”等候被选择而进入
数据库进行动态排序。以此，城市中有关建筑、人口、地域、交通、通信等在屏幕上以虚拟的姿态出现，当上海地图由图
片转换到电脑菜单时，那城市概念和范围就在个人化的点击中即时生成。一旦网络成为我们的虚拟生活时，那么我们的生
存状态或多或少有一种“网”上漂移感。



摄影/录像  1998至今  
上海/杭州/苏州/常熟/合肥/武汉/北京/青岛/
济南/平遥/乌鲁木齐/包头/湖北/无锡/广州/深
圳/乌鲁木齐/巴音布鲁克等60多个城市

“关键词”每一张照片只记录某一个断面或瞬
间，若将它们在时间轴上串联起来的话，就比
较完整地从一个延续性的脉络反应了当时的一
种现实。并构成了“城市意识形态空间的时间
轴记录”，从而可以反映中国社会的变迁和演
进状态。

关键词

“关键词”所呈现的是一种关于当今社会的
“标语景观”，也是对主流核心话语及其现场
的片断记录。关键词作为话语的浓缩和提炼，
其实质是一些“语言事件”，它具有时间性，
并携带着大量“当下”的信息。“关键词”所
代表的其实是一种主流历史线索的“当代轨
迹”，是主流话语在“创造历史”的某种印记。



摄影/录像  2008至今  
上海/杭州/苏州/常熟/合肥/武汉/北京/青岛/济南/平遥/乌鲁木齐/包头/湖北/
无锡/广州/深圳/伊斯坦布尔/威尼斯/多塞尔多夫等50多个城市

风景墙

《风景墙》的基本手法是把广告
牌与在广告牌前匆匆而过的行人
抓拍结合于一个画面之中，并以
纪实手法展现了这样的情景：镜
头里真实的路人与城市中的广告
风景画实现悄然融合后，“真实
事件”的发生地也仿佛进行了彻
底的置换。作品中涉猎到的“风
景”大多与房地产开发有关，这
是中国快速资本化与城市化进程
的特殊语境。《风景墙》里那些
被大肆显摆的奢侈生活元素和以
挪用绿色理念来装饰现代生活的
时髦策略，揭示出城市化进程下
社会价值观的变化与冲突。



风景墙  Landscape Wall  2008-2015



王美钦评语（加州州立大学（北岭）教授）：

倪卫华选择似乎过时的纪实摄影，而不是大多数中国观念摄影艺术家所采用的摆拍摄影，意在通过如实地记录在特定时间
、地点中所发生的事件来表达他的艺术主张，并力求将其个人主观臆断的影响压缩到最小化。与其他社会学研究者不同的
是，倪卫华将分析调查结果这另一半重要的任务留给了观者，因为他坚信摄影是一种大众媒介，他所期望的是与观者进行
平等的沟通交流。

顾铮评语（复旦大学教授、批评家、策展人）：

拍摄“关键词”是一个与时代的变动与时代的目标保持同步的努力，而摄影则成就了艺术家倪卫华的这个通过摄影来“与时
俱进”的愿望。

《风景墙》作品中最引人注目的便是画面中真实人物与虚拟城市风景的强烈对比。并且,他还巧妙地将现实中容易被忽视的
人物情景与主流媒体所大力宣传和渲染的内容进行视觉位置上的主次转换，使得原本被掩盖的社会现实昭然若揭。倪卫华
用黑色幽默将建筑工人、外来保姆、环卫工人等底层城市居民推至幕前，却将主流媒体与政治舆论所关注并推崇的繁华都
市与消费主义的高品质生活场景移至幕后，当做映衬主体人物的背景。

倪卫华的手法与诉求确实不同，且在我也未见先例。这种清晰地表达了个人社会观点的街头观念摄影，确实也给我们思考街
头摄影为何、观念摄影为何带来了新的智力刺激。

人与景的结合是一种虚幻与真实的两相结合，这种图像所引起的反差，往往就要远远大于传统街头摄影图像中真实人景所形
成的图景之间的差异。

倪卫华通过他的实践，明确地告诉我们：他所做的，是一个透过其观察与归类而演绎出来的语言。这语言就是“风景墙”和
“都市人”的关系。倪卫华固执地去寻找那种他认为能够构成其对应的母题，他的意图是“张力与对抗”，其中包含了他对
中国当下社会的基本态度。

在倪卫华看起来，当这一道又一道的“美化”式的隔断突然之间把城市切割开来之后，那些行走在这些个“风景墙”前面的
偶然过客，就成为一种意义的“对抗”，“嘲笑”着“风景墙”的美化本身。

杨小彦评语（中山大学教授、批评家）：

倪卫华在图像学意义上的视觉领域，制造了一个跨界事件，至于它究竟属于什么性质，我们以后再慢慢定义它。但是倪卫
华至少找到了一种表达自己思想的方式，这个方式就是：他说出了人，尤其是这个城市的居民，或者说是城市建设者和他
所建设的这个物体对象之间的那种分离。这分离是一个典型的政治学主题，因此，倪卫华的思考已经远远超过了美术或美
学的范围。这就是倪卫华作品的意义所在。

朱大可评语（同济大学教授、著名文化学者）：



摄影
2007至今  
地点：上海/江苏/韩国全州、首尔/北京/浙
江/伊斯坦布尔……

通过对拍摄主体“框取习惯”的改变，我试
图迫使观众做一次“观看”的改变。以对待
真人一样的取景拍摄方式进行模板化的、连
续性的标准像拍摄和展示，能强迫性地使观
众视线聚焦到模特的“肖像”上来。
在肖像的日常性、商业性乃至政治性并重的
社会空间里，在社交媒体上每分每秒出现的、
成千上万自拍像的生产和消费的当下语境中，
似人非人的模特肖像就变成了一种“奇观”，
她们反而更能折射这个消费主义社会的某些
故事亮点、集体审美风格的脉络延伸以及人
性张力在社会进程中所扮演的角色。

模特肖像



倪卫华的“模特肖像”，是一些用塑胶材料制造的模特，但是他们的眼睛却用玻璃仿真的，极
其明亮，清澈、闪烁着神性的光芒。这是我觉得对眼睛阐释当中最有意思的其中一个展览，使
我对眼睛这种器官、它所代表的视觉体系，以及由此延伸的无数图像，产生了一个面向未来的、
非常深远的隐喻性预判。它们使我对眼睛这种器官、它所代表的视觉体系，以及由此延伸的无
数图像，产生了一个非常深远的隐喻性预判。就眼睛这个器官而言，谁是它的捍卫者和拯救者？
谁才能真正使它保持？这个答案此刻已经变得很可疑了。

倪卫华通过对拍摄主体“框取习惯”的改变，试图迫使观众做一次“观看”的改变。橱窗模特
的主体功能是展示服装的商业价值，因而着装模特的整体形象是商业展示重点，模特的肖像仅
仅是点缀和陪衬。倪卫华将模特从商业机构与时尚摄影师共谋的视角中游离出来，而以对待真
人一样的取景拍摄方式进行田野调查般、连续不断的标准像拍摄和展示，从而强迫性地使观众
视线聚焦到模特的“肖像”上来。这便是倪卫华的艺术诉求，在肖像的日常性、商业性和政治
性并重的社会空间里，在社交媒体上每分每秒出现的、成千上万自拍像的生产和消费的当下语
境中，似人非人的模特肖像即刻变成了一种独特的景观。

朱大可评语（著名文化学者、同济大学教授）：

柳力评语（策展人）：

《模特肖像》依附于ー个人们对肖像的观看方式被商业化的时尚摄影手法培养成审美机制的时
代环境，这些仅在如今的时代所特有的肖像审美正如一种时代痕迹，艺术家像做科学实验般地
将拍摄对象由真人明星换成服装假模，迫使这种观看机制与假体模特产生不可回避的对冲，这
就像在测试一种计算机程序在面对一种前所未有的新系统时，会产生怎样的新运算：是无法识
别，还是会产生令人惊奇的事物?



追痕
“追痕”是以倪卫华作为发起人的、针对一切痕迹肌理的视觉干预（追踪，复
写）活动，其结果是加强或叠加痕迹的视觉分辨效果。“追痕”以架上绘画作
为最初的方法实验。2018年起，以社会公共空间的老建筑、废墟墙、新建毛胚
房、岩石、旧木板等为载体对象，以自然的（风化、腐蚀后的痕迹）和人为涂
写的叠加痕迹为图像资源，通过极限对比色的反衬填色、纹理硬边描画式的拉
大反差和突出痕迹的其他“操作”，将社会公共空间那些被遗忘和忽略的痕迹
图像凸现出来，成为一个被挪用和干预过的新图像和新视觉景观。

“追痕”共开发出单色追痕（黑墨及白色、蓝色颜料等）、彩色追痕、水追痕、
立体的浮雕式凹凸追痕（目前已开发出凿印追痕和硅胶追痕），物体表面追痕
（如墙体、岩石等）和人体皮肤表面追痕（脸部追痕）等形式。

“追痕”从倪卫华工作室的创作(1.0版本)拓展到他个人在社会公共空间的行为
实践(2.0版本)，进而发展到由他作为发起人带领的群体追痕行为(3.0版本)，
而之后又演变为4.0版（作者退隐模式：在发起人缺席的情况下，由异地网友发
现地址，并由在地的人士按照发起人给予的操作程序组织志愿者追痕）。
“全球水追痕快闪”是以水为媒材替代墨进行追痕的首发，水追痕同（2021年
12月）在多处地点发生，涉及6大洲13国20城24地近100人参与。

2018年6月到2025年12月，已在全球34地完成了365场活动，共有2400人参加。

“追痕”发生地：

中国20地：北京，天津，河北阿那亚，河北石家庄，河南郏县，江苏苏州，江
苏无锡，江苏嘉兴，江苏常州，安徽运槽古镇，浙江杭州，浙江横渡，浙江奉
化，广东广州，广东珠海，广东佛山，深圳，海南海口，四川成都，上海（16
个行政区）。

国际14地：英国伦敦，德国柏林，芬兰赫尔辛基，意大利博洛尼亚，荷兰阿姆
斯特丹，乌克兰基辅，卢旺达基加利，澳大利亚塔斯马尼拉，加拿大多伦多，
美国洛杉矶，阿根廷拉普拉塔，日本静冈，荷兰代夫特，荷兰海牙。



追痕前 追痕后

追痕前 追痕后





追痕图正在被拆除或被覆盖



全球水追痕快闪
全球水追痕快闪是倪卫华与往来文化共同策划的“追痕”行为，既是以水为媒材
替代墨进行追痕的首发，也是“追痕”的升级版——4.0 plus版本。水追痕同时
（2021年12月）在广州、上海、北京、深圳、天津、苏州、杭州、珠海、海口、
多伦多、洛杉矶、伦敦、柏林、基辅、赫尔辛基、博洛尼亚、鹿特丹、罗安达、
塔斯马尼亚、拉普拉塔等地发生。涉及6大洲13国20城24地近100人参与。



全球水追痕快闪地图



零门槛，零成本，零污染，零距离 艺术赋权，去中心化





“追痕”是一种具有生命原始码的拓扑游戏方式，是对城市物理空间和文化时间的双重拓朴。它的魅力在
于解构的过程中，在上海（和其他城市）有这样一群有活力的年轻人，与倪卫华一起共享这个艺术思想生
成的快感。“追痕”将艺术从传统“精神原型”的象牙塔取出，回归到与每个人息息相关的原始码“生活
原型”和“生命原型”。 倪卫华的“追痕”行为的包容性、互动性，打破了艺术的边界，为观众与当代
艺术之间构建彼此解读关系的同时，也是对当代艺术如何融入后商业（后物欲）社会的实验性探索和交流。

倪卫华用自己的方式让废墟重生。原始码是艺术发生学，艺术（废墟）是从哪里发生的？我更觉得是一种
修复和管理，“追痕”是对文明裂缝以及缺陷的修复。承认这个缺限和原罪，也是我们认定应然的文明秩
序的新的开始。

顾凯军评语（批评家、艺术家）：

郝青松（批评家、策展人）：

倪卫华的使用后现代社区平台几乎零成本的人力资源、垃圾废墟景观、旧砖、水，这些大都是无机物。如
果说博伊斯的作品是一个生命象征，它需要高能量的油脂、蜂蜜来进行他的生命言说，他需要言说，他不
停的演讲，他像巫神一样给人带来启示和希望，这恰恰是语言学的。而倪卫华的作品则是反隐喻的，它指
向了一种生物符号学的、反语言学的视觉震惊模式，它让所有的现场参与者都不需要文化身份和立场，只
需要像傻瓜相机一样对墙面的固有痕迹进行迹象还原和复读即可。从迹象学的角度看，“追痕”不是抽象
主义的“创迹”，而是一种“跟迹”。“跟迹”有很深的反巫术、反宗教的禅宗背景，正是金刚经所说的
“应无所住而生其心”，参与者释放了理性，体验到一种源自于生命深处的虚无和快乐。

倪卫华的社会赋权艺术与博伊斯的“人人都是艺术家”最大共同点是都与免费艺术教育体系有关，博伊斯
认为学艺术不等于学画画，学生不需要通过考试就可以入学，所以他故意不让学生通过考试进入自己的班
级学习，他认为艺术最终将拓展所有的边界，所有的知识人群最终会走到一起。“人人都是艺术家”这一
口号也为跨专业、跨学科的各种人群参与创造艺术打开了方便之门。而倪卫华的追痕赋权创作，解构了艺
术家的创造神话，重构了废墟空间对于城市现状和未来发展的意义，是神圣的废墟景观。倪卫华以不放弃
艺术形式又超级波普的方式，将人体变成了相机，成为一个视觉震惊的反语言学样本，达到了罗兰•巴特
所说的大众文化对艺术家神性创造的瓦解。



绘画作品
倪卫华早期绘画突出对人类学的关注，强调“当代形象即历史图
像”的理念。通过堆砌、覆盖、冲刷、渲染等综合手法,将具有
当代特征的人象、物象和活动轨迹植入到岩画般的“遗迹”中,
仿佛千万年以后的人们拂开尘埃和污垢后看到的一个场景。他通
过“视觉考古学”的挖掘,从另一个维度，让画面呈现出当代人
的特征、活动轨迹与审美文化信息。

《追痕》系列绘画作品是倪卫华“遗迹”绘画实验的再延伸，即
通过边缘描摹追溯和反衬画法，让遗迹或痕迹显现和强化，从而
突出“人为”与“偶发”痕迹的交融集合，形成冷、热抽象表达
相结合的“波普化”图像形式，以此让人思考一种介于狂野与宁
静、感性与理性、自然与人性、瞬间与永恒之间的意味。 

倪卫华最新绘画系列《未来之痕》是在《追痕》系列绘画基础上
进一步优化其独特艺术语言的新尝试。它除了让表现主义的运动
感更加固化和凸显，还从形式、材料和色彩语言处理上呈现出一
种生疏、突兀的“未来感”。他通过丙烯印痕与3D材料的复合叠
压，构建出视觉追痕的微观褶皱肌理。这种材质碰撞让时间实现
从单向线性到多维交织的视觉转译图景。制造一种临时的、流淌
的、不确定的魔性景观。以此探讨碳基-硅基生命交叉点上，关
于潜意识、身份识别、主客体转换、文化怪兽图景等后-当代社
会学话题，最终使作品成为承载时间信息与思想议题的“视觉档
案”实践。











倪卫华的可贵之处，则在于他的敏锐性，是从现实的问题出发，而不是单纯的借用空洞的
“哲学理论”。在梳理倪卫华观念逻辑构建的学理过程中，可以明显地感觉到他将福柯的
“知识考古”理论，通过自身的实践延异至“视觉考古”这一更大的视觉文化范畴。

裴满意评语（诗人、艺术家）：

倪卫华用线条的质感（曲直、疏密、粗细）来营造一种似曾相识的感觉。他在探索尝试中寻
找灵魂的形状，带有显著的超现实意味。倪卫华的后期“追痕”系列，就有着可见世界向不
可见世界的跨越倾向。样貌已经告别了过去的可辨识性，走向一切事物的痕迹，寻找那些原
本不成画像的事物。以描写见证世界的存在，即可以追忆发生的故事，又可以刻画事情发生
之后的样貌，追寻当下遗留的可见之物。用中国古典美学思想表达即是：得意忘形。

魏静静评语（策展人、评论家）：

倪卫华的"追痕"系列架上创作，绝非简单的视觉游戏，而是一场以油彩为媒介的"痕迹政治
学"激进手术。其通过极限对比色与硬边描摹的暴力性并置，将初始涂抹痕迹解构为物质性
与符号性的悖论共生体——当生物学的身体笔触"驯化"自然裂痕的瞬间，实则完成了对现代
主义绘画控制论的致命戏仿：艺术生产从主体性的自由创造，异化为对既定痕迹的被动复写
仪式。这种"反向拟像"，实则使痕迹成为“拟像的拟像”，不仅肢解了现代主义的"原创性
神话"，更将波普艺术的现成品逻辑推入民主化深渊——每个参与者都沦为痕迹的搬运工与
意义的篡改者，绘画的主体性在集体描摹中彻底崩解。当油彩在画布上复述"艺术已死"的宣
言时，倪卫华恰恰用最精致的绘画语法证明：批判性生产本身早已成为体制内循环再生的精
致标本。那些被极限色彩强化的裂隙，终将成为资本逻辑下可交易的认知商品——这或许是
对"艺术终结论"最辛辣的悖论式注脚。

顾凯军评语（批评家、策展人、艺术家）：
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