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理想与典范

尹丹

拉斐尔·圣乔治（Raphael Sanzio）出生于意大利小城乌尔比诺的一个宫廷画师的家庭，小时父母双双去世，由一位公爵夫人将其抚养长大。1500年，他来到了佩鲁贾城著名艺术家彼得罗·佩鲁吉诺（Pietro Perugio）的画室，1504年来到著名的艺术之都佛罗伦萨，并受到莱昂纳多·达·芬奇（Leonardo Da Vinci）和米开朗琪罗·博纳罗蒂（Michelangelo Buonarroti）的影响。到1508年，据说由于他的亲戚——著名建筑家多纳托·布拉曼特（Donato Bramante）的引荐，他得以来到罗马为教皇效劳。凭借他杰出的艺术才华以及不错的交际能力，他迅速成为整个罗马最为耀眼的艺术明星，其最重要的艺术作品也是在罗马得以完成，其中就包括著名的梵蒂冈宫签字厅壁画《雅典学院》、《西斯廷圣母》、《该拉忒亚》等等。拉斐尔在37岁便英年早逝，这是当时罗马城最大的损失，恐怕也是文艺复兴史上的一个重大遗憾。我们无法想象如果他的生命得以延续的话，他还能为艺术史留下多少不朽之作。教廷出乎意料地将拉斐尔葬于罗马万神庙，这也许是当时对一位艺术家最大的褒奖了，16世纪意大利最著名的学者之一——红衣主教本博（Cardinal Bembo）为他在陵墓上撰写了如下的墓志铭：这是拉斐尔之墓，当其在世时，自然之母害怕被其征服；当其去世后，又为之而忧虑。

如何理解拉斐尔的理想主义

说到拉斐尔，人们几乎不会吝惜一切溢美之辞来赞扬他在艺术上的成就。的确，拉斐尔恐怕是全世界知名度最高的艺术家之一，而他所创造的圣母像则被公认为是一个光辉的典范。不仅如此，在后来很多艺术家以及艺术评论家看来，拉斐尔的作品似乎代表了一个无法超越的理想美，这正如弗朗切斯科·阿尔加罗蒂伯爵（Count Francesco Algarotti）在他的《绘画评论》中对拉斐尔所作出的评价，“他的表现优美而广泛，他的构图恰当而壮丽，他的设计高雅，形式优雅，而这些形式总是带有天然的独创性，依据这些，他完全应当得到神的称号；但首先依据的是那种不可言状的优美，它比美本身还要美，他设法以这种美为他的所有作品增添趣味。”按照弗朗切斯科·阿尔加罗蒂伯爵的说法，拉斐尔无法超越，原因在于他创造了美的极致。他的认识恐怕也代表了1648年以来欧洲学院派艺术家们的普遍观点，在他们看来，拉斐尔已经创造出一种美的理想，他们要做的事情就是模仿大师的规范。简单地说，大师无法超越。这种认识也许会陷入一个危险的境地，它意味着之后的艺术家只能作为一个模仿者，意味着以后的艺术家不可能创造出其他的美来。但这也许并非拉斐尔本意。

那么，如何来理解拉斐尔自己对理想美的认识呢？人们常常喜欢引用拉斐尔写给人文主义者卡斯蒂廖内（Castiglione）的一封信，在信中拉斐尔就《该拉忒亚》这件作品谈到，由于世间美女太少，所以他必须按照他心目中的美女的理念来塑造“该拉忒亚”这个形象。这封信可以说明拉斐尔也许带有一种“新柏拉图主义”的倾向，这也是大部分文艺复兴艺术家们所秉持的一种观点。仔细分析“该拉忒亚”这个形象，我们发现她的确是一个经过理想化处理的脸形，因为我们在拉斐尔的早期作品中似乎也能够看到这样的脸形。如果再进一步地去探究，我们会发现这个理想化的脸形甚至受到了他老师佩鲁吉诺的影响。在其作品《圣母出现在圣贝尔纳德前》中，佩鲁吉诺就在画天使的脸的时候使用一个反复出现的模式。在他看来，这种模式能够使自己创造出一个世界，这个世界比我们所处的世界要更加完美与和谐。

不过，拉斐尔的作品似乎要远远地超出他年轻时的老师，因为前者的作品充满了生命力，充满了更多的思考，而不仅仅去死板地运用某个模式。拉斐尔是一个理想主义者，但他却并不把理想看作静止不动的东西。在他短短的37年的光阴中，我们看到的是一个不断学习，不断寻求改变的拉斐尔。16世纪意大利艺术史家瓦萨里（Giorgio Vasari）将拉斐尔的风格划分为三个时期：受佩鲁吉诺影响的年轻时代；受达·芬奇与巴尔托洛梅奥修士（Fra Bartolomeo）影响的佛罗伦萨时期；在罗马，他甚至在向他的对手米开朗琪罗学习，在看到西斯廷天顶画之后，拉斐尔在他的画中也采用了这种高贵风格。在拉斐尔的后期作品中，我们仍然能够看见一个正在改变的艺术面貌。在被称作火灾厅（Stanza dell’Incendio）第三厅的湿壁画中，我们看到了一种几乎从没有见过的艺术风格，它们似乎和人们印象中的拉斐尔风格大相径庭，以至于很多艺术史家怀疑它们是否真的是拉斐尔的作品。不过，针对这种怀疑，一方面缺乏足够的史料进行证明；另一方面，根据常识性的理解，即使有其他学徒的参与，但这些作品至少也是在拉斐尔的指导或组织下完成的。

我们看到，拉斐尔的理想主义并非是后来学院派所理解的理想主义。拉斐尔在不断地学习和探索过程中去充实与完善自己的理想，后者却把理想看作一个明确的、不变的规范，把理想看作一个僵化的事物而对艺术创作中的情感和想象力加以排斥，却忽视了理想本身所具有的生命力。

拉斐尔绘画中的构图

1648年，法兰西皇家绘画与雕塑学院成立，学院推崇古典主义，推崇大师们建立的规范与法则。更明确地说，这个学院将拉斐尔看作是古典大师中最杰出的代表。原因何在呢？一方面，这种观念可能来自于普桑的影响。众所周知，普桑作为17世纪最具知名度和影响力的画家，他的大部分时间却是在罗马度过的，在那里，他认真地研究了文艺复兴大师的作品和古罗马遗留下来的古迹与雕塑。对于普桑来说，拉斐尔也许是他最为推崇的文艺复兴艺术家，他的艺术面貌明显带有拉斐尔的痕迹。另一方面，拉斐尔艺术中所表现出来的那种完善与优美的确是最具代表性的。尤其是拉斐尔绘画中的构图，几乎都是经过深思熟虑的结果，很自然，它成为学院派艺术家们学习和模仿的典范。

似乎拉斐尔的每一件作品都有着精密的构图，借助这种构图，他能够让画面中的所有元素处于一种和谐关系之中。让我们来看看拉斐尔在梵蒂冈宫签字厅创作的大型壁画《雅典学院》。这件作品体现了拉斐尔处理大场面的能力，相对于其他的圣母像，这样的人物众多的画面对构图的要求更高。不过，对于拉斐尔来说，这些都不是问题，凭借他超凡的驾驭能力，签字厅的几件作品——《雅典学院》、《圣体争辩》、《公正》、《帕纳索斯山》，不仅受到了教皇尤利乌斯二世的称赞，同时也成为艺术史上的经典之作。

《雅典学院》表现了拉斐尔对西方古代知识体系的理解，这些古代的哲学家们和科学家们共聚一堂，似乎正在交流和解释着他们的理论知识。画面的中心人物是柏拉图和亚里士多德，柏拉图左手拿着他的著作《提迈奥斯》并用右手指着天空，似乎正在阐述他的哲学思想：世间一切事物仅仅是理式世界的模本而已。旁边的亚里士多德则用右手指着地面，似乎同样在阐述他的理论体系：客观事物是一切知识的基础和来源。在柏拉图和亚里士多德周围，拉斐尔布置了众多西方历史上的知名学者，包括毕达哥拉斯、赫拉克利特、第欧根尼、欧几里得、索罗亚斯德、托勒密等等。拉斐尔创造了一个巨大的纵深空间，这个纵深空间由几个穹顶组成，这很自然地体现了他们那一代人对复兴古典建筑的热情。事实上，这个透视空间在画面上更加类似于一个中轴线，它可以使得画面处于一种平衡和对称的状态。柏拉图与亚里士多德就处于这个中轴线之上，同时也处于各条透视线的灭点处，这样的话，观者的视线首先会被吸引至此。此外，众多的古代学者们类似于浮雕一样被水平安排在画面的前方，他们又被划分成几组以此来增加画面的秩序性。唯一的例外是第欧根尼，他四肢摊开斜坐在阶梯上，似乎并不属于任何一组人物，这样一个颇具张力的元素反而使得这种构图更加自然，避免了生硬或死板的可能。

我们再来看看上面提到的《该拉忒亚》这幅画，画面中所有的人物都是处于运动之中，但给人的感觉却显得平静和平衡，这种效果当然是通过对构图的经营而实现的。此画是拉斐尔为当时的银行家阿戈斯蒂诺·基吉（Angelo Poliziano）的别墅所画的一幅湿壁画，它选材于一位佛罗伦萨诗人的诗作之中，描写了巨人勃吕斐摩斯（Polyphemus）向水中仙女该拉忒亚念情诗的场景。此时该拉忒亚乘坐着两只海豚拉着的双轮车，当她听到巨人念的情诗时，微笑着转过头来。我们来看看拉斐尔是通过何种方式来布置这一场景的。在该拉忒亚的头顶，三个淘气的小男孩正拿着小爱神的金箭射向该拉忒亚的心，他们以简单的金字塔构图方式围绕在仙女的上方。从画面上来看，左右两支金箭的延伸线与该拉忒亚所拉住的双轮车缰绳的延伸线共同相交在该拉忒亚那张近乎完美的脸颊上。在水中，该拉忒亚的身边簇拥着一些海神，其中最左边和最右边有两位海神吹着海螺，他们的造型与方向几乎是完全对应的，各朝向画面的两侧。而更靠近该拉忒亚的地方，各有两位海神正在水中调情，这两对人物同样实现了平衡。另外，该拉忒亚在水中迎风而动时，她的秀发与裹在身上的红色的纱巾飘向了后边，刚好与朝向前方行驶的海豚和双轮车实现了视觉上的平衡。通过这些深思熟虑的布置，拉斐尔真正实现了前人的理想，既做到真实再现客体，同时又让画面和谐而平衡。

线的优雅：拉斐尔的古典主义素描

拉斐尔的素描常常是作为上色作品的草稿而出现的，在木板上和墙壁上作画之前，他常常以素描的方式在纸上面反复进行修改，直到找到一个满意的方案为止。这也是拉斐尔绘画的构图为何总是尽善尽美的原因所在。比如《草地上的圣母》这件作品，如今我们就有幸看到它的素描稿。我们可以看到，为了让自己满意，拉斐尔对两个小孩——小耶稣与小约翰——在圣母身边的位置进行了反复的尝试与修改。其结果就是我们今天看到的《草地上的圣母》：圣母、小耶稣与小约翰呈金字塔构图，耶稣处于圣母的两腿之间，正在与处于圣母右边的小约翰玩耍。这个场面看起来是如此的自然，如此的和谐，让我们丝毫感觉不到这是艺术家苦心经营的结果。

如果把拉斐尔的素描与米开朗琪罗的素描进行比较的话，两者风格上的差异就相当明显了。总体而言，米开朗琪罗的素描显得凝重而有力度，拉斐尔的素描则显得轻松与优雅。这似乎是与两位艺术家的性格有一定的联系。众所周知，米开朗琪罗是一个桀骜不驯而难以接近的人物，他年轻时期便与他人打架而折断了鼻梁骨，后来甚至敢于与教皇直接针锋相对。而拉斐尔则性格温和，举止优雅，是当时罗马城非常具有亲和力的人物。也许正是这样的性格体现于拉斐尔素描的线条之中，给人的感觉是优美含蓄，举重若轻，不留任何斧劈之痕迹。拉斐尔素描中的优雅的确是非凡的，我们常常可以在他的画面中看到那种蜿蜒曲折的线条，动作舒缓而自然天成。同时，我们可以看到，拉斐尔在16世纪便实现了线条本身的形式美感。不可否认，线条在整个素描作品中应该是一种塑造形体的手段，但在拉斐尔的作品中，它又不仅仅是一种手段，不仅仅是依靠形体而获得它存在的合法性。在这里，拉斐尔让它本身成为一种目的，让它获得了独立的审美价值。

许多艺术史家发现，拉斐尔常常使用这样一种方式来进行素描的形体塑造：让自己的笔触不停地做圆周运动，随意而自然。两个弧线构成一个椭圆形，以此塑造出人物的头、胳膊、小腹、大腿等等身体单元。拉斐尔对于画面的控制能力，并不仅仅在于线条本身，同样表现在对人物形体的控制。如果说，拉斐尔的线条是一种形式的优雅，那他塑造出来的众多人物形象同样在执著着这样一种贯彻始终的气质。拉斐尔总能够找到一个令人满意的姿势或构图来处理他所表现的人物，平衡、优美而宁静。因此，即使是那些充满了冲突性的场面，都总是充满了一些从容的姿势，一种舞蹈性的唯美与一种诗意的心境。

同样的圆周运动，平行与交织的弧线，从而产生出一种张力和共鸣。有的时候，拉斐尔需要画出数个圆周来确定具体的轮廓线，在这样的草稿中他似乎并不在乎每一笔的精确性，最终通过这样的试探来确定最终的外形。但我们不要如此就以为拉斐尔的手稿潦草混乱，大师的线条自由流畅，始终保持着一种节奏感和秩序感。例如在《圣母乳子图》中拉斐尔就使用了这种圆形。从艺术史上来看，这应该是翁布里亚画派的传统，他在小时候就学于佩鲁吉诺时应该就已经学到了这种笔法。不过，对这种圆形的使用可能有着更为深刻的象征意味。这一点对于非西方文化的人群来说难以理解，西方的视觉艺术似乎有一个较深的传统，那就是通过某种形象或符号来传达更深一层次的意蕴或思想。对于文艺复兴的艺术家来说，他们能够接触到的古典文献较少，其中最具影响力的当属古罗马时期流传下来的维特鲁威的《建筑十书》。在书中，维特鲁威有一个非常重要的观点：“如果人把手脚张开，作仰卧姿势，把圆轨尖端放在他的肚脐上作圆时，两方的手指、脚趾就会和圆接触。”这个观点受到文艺复兴的人文主义者的推崇，他们因此认为圆形应该是世间最美的形式。与之同时，基督教一直以来就有一种认识，即上帝总是处于宇宙的圆心，因此在文艺复兴时期的意大利，圆形具有了双重含义，圆形的完美则证明了人具有某种神赐予的灵性。当然，人几乎无法徒手完成正圆形的绘制，如果说圆形是一种理想化的完美形式，椭圆形则意味着这种完美的世俗化。因此，拉斐尔的椭圆形是一种自然世界的形态，他通过这样一种形态来将其所表现的自然理想化。

这就是拉斐尔，他与达·芬奇、米开朗琪罗并称为“意大利文艺复兴美术三杰”，这个名字几乎代表了一个光辉的时代。他之所以是西方古典主义艺术的典范，也正在于他独特的艺术气质：优雅、唯美、和谐与从容。

本书将拉斐尔的素描分为四个章节来分别进行介绍，包括“圣母子题材习作”、“肖像习作”、“人体习作”以及“其他宗教、神话及历史题材的构思习作”。需要申明的是，这种划分只是为读者提供一种欣赏上的方便或者为大家提供一条理解拉斐尔素描的线索。我们深知，任何分类的企图都面临着种种危险，它往往以偏概全或具备一种“同一性”的潜在可能性。所以，笔者在进行划分章节时也常常觉得举棋不定。的确，拉斐尔的艺术创作本身就是一个复杂的历时性过程，若人为地对其进行命名或划分，不可避免地会存在着一些局限性。

国内有关西方艺术史的研究均面临一个难题，那就是第一手资料的缺乏。因此本书在成书过程中充分参考了国外的一些相关研究成果及资料（包括国内已经翻译过来的著作），其中包括德·维希（Pierluigi De Vecchi）的《拉斐尔》，贡布里希（E.H.Gombrich）的《文艺复兴：西方艺术的伟大时代》以及《艺术的故事》，大卫·罗桑德（David Rosand）的《素描精义——图形的表现与表达》，罗伯特·贝弗利·黑尔（Robert Beverly Hale）与特伦斯·科伊尔（Terence Coyle）的《艺用解剖》等等。
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圣母子题材习作

对于很多人来说，提到“圣母子”题材的作品，他们也许首先就会想到拉斐尔，的确，圣母子题材的绘画几乎是拉斐尔最具知名度的作品，他笔下的圣母被认为是艺术史上最为圣洁和优雅的形象。拉斐尔创造了一个理想化的圣母形象，这也许受到他老师佩鲁吉诺的影响，因为佩鲁吉诺就经常在他的作品中反复使用一个经过提炼的女性形象的图式。不过，拉斐尔笔下的圣母，看起来相似却各具特色，她们充满着人性的光辉却又似乎超脱了人世之外，傅雷曾经评价拉斐尔的圣母像，“画家把我们摄到天国里去，可也不全使我们遗失尘世的回忆：这是艺术品得以永生的秘密”。也许这正是拉斐尔笔下的圣母形象总是充满着无穷魅力的原因所在。

[image: figure_0007_0003]


《圣母子》习作

16cm×13cm

在西方艺术史上，圣母题材是较晚才开始出现的。一方面，《圣经》中并没有太多的笔墨提到圣母这个人，另一方面，由于在中世纪妇女地位尤其低下，所以欧洲在基督教确立统治地位之后并没有立刻出现圣母崇拜。圣母崇拜是12世纪时逐渐地从拜占庭传入欧洲，这可能也反映出十字军东征后女性在家庭中地位的提高。至文艺复兴，圣母已经成为一个妇孺皆知的温柔形象，她成为很多人的在遭受磨难时的精神避难所。到15世纪时，圣家族的题材甚至开始流行，之前极少被人提到的圣安娜也开始进入艺术家的作品之中。

[image: figure_0008_0004]


圣母，耶稣与约翰

23cm×17cm

在这件习作中，我们看到了一个被拉斐尔经常使用的图式，即所谓的“金字塔构图”。对于今天的艺术家来说，它已经是一个相当普通的构图方式了。这个图式是拉斐尔在佛罗伦萨时从达·芬奇那里学到的，随后便经常出现在他的作品之中，从这个角度来看，拉斐尔的确是一个善于学习的艺术家。这件钢笔素描显然是艺术家刻意经营的结果，耶稣的背部与圣母的右手基本上是处于一条直线之中，而小耶稣和小约翰刚好是处于这个等腰三角形的两个底角上。在拉斐尔的圣母子作品中，他所营造的场景总是显得尤为的平和与安静，构图在其中起到了相当重要的作用。

[image: figure_0009_0005]


《圣家族》习作

27cm×21cm

这件草图中我们看到了一个尚未醒事、天真活泼的小耶稣。我们注意小耶稣的五官、手、腿等部位，如果你有兴趣去翻阅一下仅仅在几十年前其他意大利画家的同类题材作品，你就会认识到这种进步在拉斐尔的作品中体现得多么明显。15世纪前期的画家似乎还没有认识到婴儿与成年人在身体结构比例上的差异，他们仅仅把小孩子的整体尺寸画得小一些，因此给人的感觉像是一个没有长高的成年人。而如今，无论是表现小孩还是成年人，拉斐尔都能够准确地把握到不同的比例关系。

此外，请大家注意小耶稣头发的处理方式，拉斐尔在这里使用了十分随意的椭圆形勾勒出头发的大致形态。其实，除了头发之外，拉斐尔也常常在初稿时使用这样的线圈来进行人物形态勾画。如用圆圈来表示人物的头、手臂、腿、胸腔等等。正如上文所阐述的那样，这种方法可能是翁布里亚画派的传统，拉斐尔从其老师佩鲁吉诺那里学到了这个方法。此外，它可能传达出更为深刻的象征含意。从维特鲁威的《建筑十书》中，我们了解到人的四肢伸开时，脚趾和手指会与以肚脐为圆心的圆相接触。此外，在基督教中，圆心常常用来象征上帝。所以，圆在拉斐尔的作品中可能具备着双重含义。这同样是需要引起我们重视的。

[image: figure_0010_0006]


《圣母子与圣约翰、圣伊丽莎白、圣约瑟夫》习作

22cm×18cm

圣母抱着小耶稣，他正在与站在圣伊丽莎白怀里的小约翰玩耍，这个作品充分展示了拉斐尔圣母子题材中的双重性。即超凡的神性与现实的人性相结合，在这里，我们看到了一个活生生的现实生活场景，但并不有损于圣母脸上那种超凡的圣洁与宁静。

[image: figure_0011_0007]


《阿尔贝圣母画像》习作

42cm×27cm

草图中间的圆形是从正方形演变而来（见画面上方的草图），这种构图一方面可以造成视觉上的稳定感，另一方面也体现了一种人文主义理想：圆形和正方形是世间最美的形状，因为它们和人的身体外形有关。尽管只是一幅草图，但飘逸的线条和圣母舞蹈般的姿态仍然让人着迷。圣母优美的姿态恰好也造成了一种圆形的暗示。

[image: figure_0012_0008]


《圣母乳子图》习作

21cm×13cm

文艺复兴时期，“圣母哺育耶稣”作为艺术品题材在意大利开始盛行起来，这是一个令艺术史家们感兴趣的话题。因为在之前，这样的图像并不多见。此图是拉斐尔初期构思作品的草图，他使用了近乎随意的线条来构思这个图像，包括直线和弧线的运用。

肖像习作

拉斐尔除了是画圣母题材的好手外，他同样是文艺复兴时期非常杰出的肖像画家。此时，意大利的肖像画已经有了很大的发展，他的肖像画在很大程度上吸收了前人的成果，尤其是他认真学习了达·芬奇处理人物肖像画的一些手法。我们现在来欣赏拉斐尔的肖像画就会感觉到，一方面，他有一种唯美化的倾向，即在作品中去美化人物；另一方面，拉斐尔同样善于把握住人物的内心世界。也许这正是当时拉斐尔肖像画在罗马大受欢迎的原因所在。

[image: figure_0013_0009]


男人肖像

26cm×19cm

拉斐尔是画宗教画的好手，不过像肖像画这样的世俗题材他同样出色。这件杰出的肖像素描现藏于伦敦的“大英博物馆”。它所表现出来的生动的表情向来为人们所称道。紧缩的眉宇，坚定的眼神与微妙的脸部肌肉刻画，无不向我们展示拉斐尔在肖像画中的非凡造诣。

[image: figure_0014_0010]


年轻男子肖像

26cm×19cm

现为罗希尔家族收藏。五官及光影的处理都具备了优雅的气质，它一方面来自于模特自身，另一方面说明拉斐尔已经逐渐摆脱了佩鲁吉诺的影响而建立起自己的风格。

[image: figure_0015_0011]


男孩肖像

38cm×26cm

[image: figure_0016_0012]


年轻女子肖像

26cm×18cm

对于很多人来说，女主人公谜一般的微笑很容易使人想起达·芬奇的《蒙娜丽莎》，这是一件千百年来令无数人痴迷而不解的作品。的确，达·芬奇作品中那种微妙的特征明显地体现在这两位女子的微笑之中，正如我们曾经阐述的那样，拉斐尔是一个很善于学习的艺术家，他在佛罗伦萨的时候曾经倾心于达·芬奇的天赋与艺术魅力。

[image: figure_0017_0013]


年轻女子肖像

13cm×10cm

[image: figure_0018_0014]


年轻女子肖像

22cm×16cm

从这件素描中人物的姿态来看，我们仍然可以看到《蒙娜丽莎》的影子。的确，早期文艺复兴的肖像画更多的是采用侧面像，后来达·芬奇发明了一种图式，即人物下半身仍然是侧面，而上半身转过来面向观众，双手则自然地握放在小腹前方。这种姿势类似于一位侧面坐着的模特突然被一个叫喊声所吸引，然后上半身转过来看着观者。后来的艺术家们开始跟进，普遍地采用达·芬奇的这种图式。拉斐尔在这里也是明显地受到了达·芬奇的影响。





人体习作

拉斐尔虽不像达·芬奇和米开朗琪罗那样，对人体骨骼和肌肉结构进行过真正的解剖学上的研究（据说达·芬奇和米开朗琪罗都曾经研究过人的尸体），但他对人体骨骼肌肉结构仍然有着深刻的认识。一方面，达·芬奇和米开朗琪罗都曾经深深地影响过他，另一方面，拉斐尔同样花费大量时间来练习并观察模特。因此，我们今天来看拉斐尔的人体素描，他对人体结构的把握同样让我们惊叹。

拉斐尔的人体素描中，总是洋溢着强烈的古典主义艺术精神，即温克尔曼所说的“高贵的单纯，静穆的伟大”。在他的作品中，即使是战斗场面中的形象，都显露着一种和谐与稳定，显露着一种古典雕塑的气质，难怪后来的学院派艺术家们将拉斐尔的素描看作是永远不可超越的范本。

[image: figure_0019_0015]


战斗

23cm×17cm

这是拉斐尔较早的人体结构素描，他表现了前景中两位步兵与高高在上的一位骑兵之间激烈的战斗场面。我们看到，随着他技巧的日益完善，他已经能够通过描绘精确的身体结构以及肌肉的张力状态来处理这样的战斗场面。

[image: figure_0020_0016]


解剖习作

42cm×22cm

达·芬奇和米开朗琪罗都曾正式进行过解剖学上的研究，而人们无法肯定是否拉斐尔也有过如此正式的研究。不过，我们无法否认拉斐尔曾经入迷地研究过人的身体，其中包括裸体和着衣人体。这件小稿便是这样的研究例证，拉斐尔尤其反复勾勒了男人体的手臂肌肉群，像三角肌、肱二头肌、肱三头肌、肱桡肌、桡侧腕曲肌等等都准确地得到了体现。

[image: figure_0021_0017]


战斗

27cm×42cm

[image: figure_0022_0018]


《耶稣复活》习作

27cm×23cm

这件作品可以让我们感受到拉斐尔对男性身体骨骼及肌肉结构的精确把握，这其中最让人印象深刻的是处于画面中心的肩部肌肉的刻画。前方人物是以侧面的姿态出现，因此肩胛骨的上部边缘几乎与脊柱的线条相重合。随着手臂的上抬，肩胛骨上角的位置比一般常态时要略微降低一些，同时肩胛骨下角则略微前移。肩胛骨的下方覆盖着一排重叠的背阔肌。当然，最具美感的是由背部脊柱、肩胛骨、三角肌以及肱二头肌所形成这条充满节奏感的曲线，它使得人物的上半身形成一个优美的半圆形。

[image: figure_0023_0019]


《耶稣复活》习作

35cm×27cm

这件习作似乎再次印证了我们之前的观点，即拉斐尔对圆弧形的热衷，整个男人体的上半身形成了一个几近规整的圆弧形，这个圆弧形被他伸出的右手而得到进一步的强调。另外让人印象深刻的便是拉斐尔对人物右腿的处理，大腿、小腿和脚都相当准确地使用了“缩短法”。可以看出，拉斐尔对这项技术的掌握已经是非常的纯熟，几乎是自然天成。而就在几十年前，佛罗伦萨的乌切诺在绘制《圣罗马诺之战》时，对这项技术的使用还是那样的幼稚与生涩。

[image: figure_0024_0020]


圣塞巴斯蒂安

25cm×13cm

15、16世纪的意大利美术之所以被称为文艺复兴，在于他们对古典艺术的推崇与学习。在这件素描稿中，我们看到了一个具备古典雕塑气质的人体，因为这位圣徒的站立方式似乎在古典雕塑中反复出现。这样的姿态被人们称之为“对偶倒列”，据传最早发明这种站立姿势的是古希腊雕塑家波利克利特，他在他的名作《持矛者》中就使用过这样的姿势。我们看到，圣徒的左腿处于一种紧张状态，因为全身的重量主要承载于左腿之上，由此也造成左肩稍稍下垂。而右腿由于并不承受重量而处于一种放松状态。紧张的和放松的肢体相结合，导致整个身体呈现一种对比的动态平衡之中，优美而自然。这个姿态的发明是希腊艺术史上一次重大的革新，因为之前的希腊人体雕塑模仿埃及雕塑，显得对称但过于呆板。经过很多年的改进，希腊人终于找到了一个近乎完美的方式来处理人体姿态。这也成为一个重要的图式而被后来的艺术家们反复加以使用。

[image: figure_0025_0021]


裸体男人（模仿米开朗琪罗的《大卫》）

39cm×22cm

这件素描作品是拉斐尔模仿米开朗琪罗著名雕塑《大卫》的习作，不过在这件素描中，拉斐尔添加了更多的细节并且作出了一些自己的调整。拉斐尔是一个善于学习的人，众所周知，他至少受到佩鲁吉诺、达·芬奇、巴尔托洛梅奥、米开朗琪罗等人的影响。不过拉斐尔并不是完全模仿别人，他总是在学习的过程中加入自己的思考与创造。

[image: figure_0026_0022]


《维纳斯与普塞克》习作

26cm×20cm

在中世纪，希腊罗马神话被认为是异教神话而被严格控制。但是到了文艺复兴，古典艺术成为一种时尚，而古典艺术所表现的希腊罗马神话也逐渐被人们接受。这一题材的作品开始堂而皇之地进入艺术作品之中。这件作品就是表现的古典神话中的一个故事：维纳斯嫉妒凡间女子普塞克的美貌，不料自己的儿子丘比特却深深地与普塞克相爱，最终普塞克冲破了维纳斯的层层阻挠而与丘比特常相厮守。这是古典神话中一个经典的爱情故事，历来受到艺术家们的青睐。

拉斐尔在这件作品中展示了他一贯的艺术特色，形象的优雅与完美。不过，我们仍然在这件作品中可以看到当时的意大利在审美上面的时代特色：女性臂膀和臀部较为宽大，小腹略微凸出。除了形象之外，拉斐尔在这件习作中所使用的细腻的线条同样令人称道。他用轻盈而熟练的笔法来刻画女性肌肤微妙的光影变化。另外，拉斐尔似乎想暗示出普塞克身上的衣衫，他使用了极为轻微和飘逸的一些曲线，看似随意，其实无不蕴含着节奏感与秩序感。

[image: figure_0027_0023]


两个裸体男子

41cm×28cm

这件素描是拉斐尔赠送给德国艺术家丢勒的一件素描作品，上有丢勒的亲笔题字：“在罗马教廷备受尊敬的乌尔比诺的拉斐尔画了这些人体，他在纽伦堡将其赠送于我，以展示其才华，1515年。”如今，在罗马火灾厅的一件湿壁画——《奥斯蒂亚之战》上，我们可以清楚地看到这两个人体的存在。也就是说，这件素描是拉斐尔为壁画所作的前期设计稿。当然，也存在着另一种观点，即《奥斯蒂亚之战》这幅壁画是拉斐尔的助手所画，因为它的构图较为奇怪，不太类似于拉斐尔之前的风格。因此有的艺术史家也认为拉斐尔送给丢勒的这件素描可能是其助手的作品。

[image: figure_0028_0024]


《伯尔格的火灾》习作

30cm×17cm

这是著名的火灾厅中壁画《伯尔格的火灾》的素描习作，画中，特洛伊勇士埃涅阿斯正背着他的老父亲，带着他年轻的儿子（素描中未显示）逃出危险。

[image: figure_0029_0025]


《君士坦丁的胜利》人体习作

26cm×36cm

在这件人体素描中，我们再一次见识了拉斐尔对人体结构的准确把握。除此之外，拉斐尔也似乎再一次将他对圆弧形的热衷付诸于作品之中，这个圆弧形将人体的头部、颈部、背后脊柱、臀部统一于一个完美的形式之中。





其他宗教、神话及历史题材的构思习作

严格说来，拉斐尔大部分的素描作品都是他为宗教、神话及历史作品所作的草图习作。不过，这丝毫不会影响这些素描作品的艺术魅力。对于欧洲后来的艺术家来说（尤其是17—19世纪欧洲的学院派艺术家），拉斐尔对于大场面的处理是独一无二的，他善于把众多的人群处理在一个和谐稳定的构图之中，同时并不影响每一个人物的独特艺术感染力。不过，我们必须在这里提到这些素描习作的重要性，正是通过它们，拉斐尔不断地对自己的构思进行修改和调整，最终得出他觉得满意的方案。

[image: figure_0030_0026]


《皮乌斯二世参加巴塞尔会议》习作

71cm×42cm

此作品描述了教皇皮乌斯二世前往瑞士参加巴塞尔会议的场景。德国皇帝想要通过这次会议在教皇之上确立另一个至高无上的权力机构来削弱教会的权力，然而这次会议并没有达到预期的效果。

[image: figure_0031_0027]


《奥蒂祭坛画》习作

23cm×17cm

这件习作属于拉斐尔的早期作品，从用线的风格和造型的熟练程度来看，似乎还略显生涩。这件习作所研究的人体姿态被用在至少两幅画作中，一幅是《圣母加冕》，一幅是《圣约翰》。拉斐尔在这里着重研究了人物拿圆形乐器时的手部姿态，使用了“缩短法”的透视技巧。这项技巧在古希腊便已经出现，它是最为基本的透视技巧，文艺复兴的艺术家们又重新掌握了它并使用到绘画创作之中。

[image: figure_0032_0028]


《屠杀婴儿》习作

38cm×23cm

图为《屠杀婴儿》一作品的钢笔素描习作，画面上有两种较为明显的线条造型体系：一、从视觉的角度来讲，由一些平行线营造出光的效果；二、从造型的角度来讲，拉斐尔广泛使用了平行的曲线来塑造一些弧形物体，这种方法是以艺术家对形体的认知为前提的，而非建立在视觉感知的基础之上。这两种体系实际上是贯穿艺术史始终的两种不同的艺术理解模式，一种是以视觉为基础，另一种是以认知为基础。在19世纪，古典主义画家安格尔与浪漫主义画家德拉克洛瓦有过一次著名的论战，即素描和色彩谁更重要。实际上他们的争论也即是这两种艺术理解模式的争论。在后来的学院派画家看来，艺术需要的是一种规范和模式，而不是感觉与想象力，因为他们强调素描的重要性，而浪漫主义者则与之相反。著名艺术史家里格尔将这两种模式归纳为“视觉性”与“触觉性”。

[image: figure_0033_0029]


雷蒙迪模仿拉斐尔《屠杀婴儿》

23cm×17cm

图为后来的艺术家马坎托尼奥·伊拉蒙蒂对拉斐尔作品的模本。

[image: figure_0034_0030]


《基督复活》习作

27cm×18cm

[image: figure_0034_0031]


《基督受难》习作

32cm×22cm

这两幅素描分别为《基督受难》与《基督复活》的习作。拉斐尔通过它们来研究人物仰视的姿态，第一幅是表现基督受难之时的哀痛，第二幅是表现基督复活之时的惊喜。拉斐尔反复推敲人物仰视的姿态和与画面相应的人物神情，不仅仅从面部表情上，同时也通过肢体动作来传达人物情绪。

[image: figure_0035_0032]


上帝形象习作

21cm×21cm

在《旧约》中，“摩西十诫”中第一戒便是禁止偶像崇拜。因此按照《圣经》的说法，人不能制作一个图像出来进行崇拜。早期教会完全遵照着《圣经》中的要求，严格禁止出现上帝的形象。后来拜占庭以及新教也都曾经遵循这个观点而展开过大规模的圣像破坏运动。但在西部教区，也就是我们所说的天主教区，却长期以来允许宗教图像的存在。6世纪末，教皇格雷戈里提出了一种观点，认为绘画可以作为一种重要的教化信众的手段而存在，通过绘画将《圣经》中的人物和故事表现出来，可以使得不识字的人了解基督教的教义。并且有的神学家也提出，在画面上出现上帝或基督的形象，人们崇拜的并不是画像本身，而是画像背后所代表的神。

在这件素描作品中，拉斐尔所创造的上帝很容易想起当年米开朗琪罗在西斯廷天顶画中所创造的那个上帝的形象。拉斐尔使用了仰视的视角来表现出上帝这个全知全能的宇宙间唯一的主宰。他张开双臂，俯视着整个世界，他既慈祥，又带有一种威严的神情。

[image: figure_0036_0033]


《奥蒂祭坛画》习作

24cm×19cm

[image: figure_0036_0034]


《奥蒂祭坛画》习作

28cm×20cm

在右边的这件习作中，我们看到了一个美丽而不失端庄的容颜。她两眼微微朝下注视着，显得那样的从容和平静；那个动人的脸庞呈现出一个优美的鹅蛋形；拉斐尔用他最具特色的曲线来勾勒她卷曲的秀发。这个女子的确美得让人心悸，她让人们相信，世间的确有这样完美的形象。这符合拉斐尔的艺术理想，即根据自己心中美的理念来创造一个完美的形象，这种观念也是文艺复兴时期大部分艺术家所持有的一种观念，如今我们称它为新柏拉图主义。实际上，我们从这个完美的形象同样可以看到他老师——佩鲁吉诺的影响，在佩鲁吉诺的作品中，我们就能够看到一个理想化的少女脸庞，而且他将其反复地加以使用。不过，拉斐尔似乎比他的老师要更为出色，拉斐尔尽管也在使用某一个脸部图式，但他会尽量把她处理得生动而富有生命力，因此总是充满了人性的光辉。

[image: figure_0037_0035]


《基督下葬》习作

23cm×32cm

这几幅素描是祭坛画《基督下葬》的习作，这件祭坛画是为巴廖尼（Baglioni）家族在佩鲁贾的圣弗朗西斯科教堂所画。针对这幅祭坛画，16世纪的艺术史家瓦萨里曾经赞叹到，“任何人看到这件非凡的作品，都会因上面流露出来的真情与优雅的技巧而感到惊奇，从体形和装束的角度来讲，它捕捉到了每一个完美的细节。”的确，拉斐尔对于这幅祭坛画相当重视，以至于如今至少有二十幅习作存世，可见当时拉斐尔所付出的心血。从这些素描稿可以看出，拉斐尔为了获得一个理想的方案，反反复复地调整基督身体的姿态以及人物在构图中的位置。实际上，拉斐尔的这件祭坛画仍然受到他老师佩鲁吉诺的影响，尤其是基督身体的姿态。不过从最终完成的祭坛画来看，佩鲁吉诺是把基督的身体放在地面上，而拉斐尔是让悲痛的人们抬起了基督。另外，佩鲁吉诺把所有的人物安排在基督的周围，以抹大拉为中心形成了一种对称的构图；而拉斐尔把在场的人物分成左右两组，因此整个画面显得更加生动。除了在构图上的创意之外，拉斐尔创造的这些人物形象显然具备更为真实和丰富的情感。图右边的圣母，由于自己过于悲痛而导致身体已经丧失了平衡，旁边的人们将其搀扶着，不过她们也无法控制自己心中的伤痛。如右边的那位随从，她扶住圣母倾斜的头部，但自己实际上也无法控制自己流淌的眼泪。

[image: figure_0038_0036]


《基督下葬》习作

30cm×40cm

[image: figure_0039_0037]


《基督下葬》习作

29cm×30cm

[image: figure_0040_0038]


《圣体争辩》习作

23cm×40cm

《圣体争辩》这幅作品绘制于梵蒂冈宫签字厅之内，它是与《雅典学院》齐名的一幅大型壁画。按照教皇本来的意愿，签字厅内的壁画正是要展现罗马教廷的历史并宣扬其权威，画家在这件作品中主要表现了“三位一体”的宗教信念以及神职人员激烈地讨论圣典细节的场面。和其他作品一样，拉斐尔为了得到一个较为理想的方案，他进行了反复的构思与修改。两件作品分别构思的是《圣体争辩》中的上下两部分，相对于之前的习作，拉斐尔更加强调了人物之间的阴影关系，尤其明显的是对高光的强调。他赋予了人物更加生动的表情，据称这种处理也是受到了达·芬奇的影响。而且我们也看到，每个人物与旁边人物之间的关系似乎更加紧密，这有利于消除一种心理上的隔离感。

[image: figure_0041_0039]


《圣体争辩》习作

23cm×41cm

[image: figure_0042_0040]


《圣体争辩》习作

28cm×42cm

当整体的构图完成之后，拉斐尔开始具体地区分那些处于台阶之上的不同人物的姿态和表情。与之前的步骤不同，为了找到生动的人物动态和举止，拉斐尔将这些人物都以裸体的方式描画出来。注意图中背对观众的这位形象，他的手臂处于一种旋转状态之中，这种状态必然伴随着肱骨的转动而产生，而肱骨的转动又是由大圆肌、背阔肌、胸大肌的共同拉动作用而完成的。背部这样一个细小的动作，拉斐尔也进行了非常准确的刻画，可以看出，拉斐尔在正式开始壁画绘制之前进行了多么详细的准备工作，这几乎是一般人所无法想象的。

[image: figure_0043_0041]


《圣体争辩》习作

36cm×24cm

[image: figure_0043_0042]


《圣体争辩》习作

36cm×24cm

[image: figure_0044_0043]


《圣体争辩》习作

41cm×28cm

对于正在学习画手的朋友来说，这件作品恐怕是不可多得的范本。拉斐尔为了完成教皇委托给他的这件大型壁画《圣体争辩》，甚至对每个人物的手部姿态都进行了详尽的考虑。我们看到，年轻的拉斐尔对于手部结构的研究同样出色，他在习作中也尤为强调了关节在手部动态中的关键性作用。人的每只手有15个关节，它们共同决定了手部复杂的动态关系。我们看到，拉斐尔对于这样复杂的骨骼结构，完全做到了驾轻就熟。如果我们把拉斐尔的作品与一百多年前意大利画家的作品相比较，便会发现这种进步有多么的明显。经过几代艺术家的努力，16世纪的意大利画家已经熟练地掌握了人体复杂的骨骼与肌肉结构。如今，他们已经可以在二维平面上轻松地实现对人体结构的再现。

[image: figure_0045_0044]


《圣体争辩》习作

39cm×27cm

[image: figure_0045_0045]


《圣体争辩》习作

32cm×19cm

这两个形象倚靠于《圣体争辩》前景左边的女儿墙之上。年龄较长的形象一般被认为是建筑家布拉曼特，他和拉斐尔的关系非同寻常，当年正是布拉曼特向教皇尤利乌斯二世引荐了拉斐尔。较年轻的那一位迎着光而坐，拉斐尔有意在他的身体表面加上了白色的高光，从而使得他的身体形成一种有节奏的起伏感。

[image: figure_0046_0046]


《圣体争辩》习作

30cm×43cm

[image: figure_0047_0047]


《雅典学院》习作

29cm×80cm

前面已经介绍过拉斐尔的这件最具知名度的代表作，它是拉斐尔为梵蒂冈宫签字宫所作的大型壁画。它的构图在西方艺术史上被无数次的提到或被人进行模仿，并成为大型历史画的典范。不过，从现在的资料来看，它的构思性素描习作要比《圣体争辩》少得多。此外，他在作品中所表现出来的艺术手法、人物的身体姿态以及面部五官的处理，明显地受到了达·芬奇的影响。

[image: figure_0048_0048]


圣塞维罗修道院的《三位一体与圣徒们》习作

21cm×27cm

[image: figure_0048_0049]


圣塞维罗修道院的《三位一体与圣徒们》习作

20cm×14cm

此两件素描为拉斐尔为圣塞维罗修道院的《三位一体与圣徒们》这件壁画所作习作，这件壁画表现的是天主教一个非常重要的神学思想，即圣父、圣子和圣灵三者为一体。也就是说，上帝的神性、圣子的神性和圣灵的神性，本质上是同一个神性，三者之间没有区别。相对于其他素描习作，这两幅拉斐尔的素描给我们一种小心翼翼的感觉，他用很轻的线条来描绘人物的脸庞、手与坐姿。在左边那件素描的左上角，我们看到了一个有趣的图像，如果你把画面翻转过来，大致能看到一些战马以及拿着长矛的战士，这似乎是在为某个战斗场面所进行的构思。

[image: figure_0049_0050]


《亚历山大的圣凯瑟琳》草图

59cm×44cm

拉斐尔用柔软的线条轻松地勾画出圣凯瑟琳全身的动态，他并没有过分地强调所谓的结构性与解剖关系，不过却尤其刻画了圣凯瑟琳眼中那种悲伤的情怀。她的形象很容易使人们想起一件古典雕塑，凯瑟琳尽管悲伤，却并没有破坏整体形象的美感，她保持了古典作品的肃穆与宁静。这似乎符合18世纪艺术史家温克尔曼对古典艺术精神的著名论断：高贵的单纯和静穆的伟大。如果我们认同温克尔曼的这个论断，则可以解释为何在众多古典作品中，人物表情总是充满了含蓄与节制。

[image: figure_0050_0051]


单页习作

26cm×35cm

这是一件用钢笔完成的素描草图，尽管是草图，却展示出拉斐尔素描的一大特色：线条的优雅。艺术史上，人们常常用米开朗琪罗的素描与之形成对比，前者的用线凝重有力，而拉斐尔的线条则婉转曲折、动作舒缓。从审美形态来讲，如果前者的作品是壮美或崇高，拉斐尔则是典型的优美，它给人的感觉是一种和谐与快乐，而非那种剑拔弩张、雄强有力的感觉。尤其是那天空中盘旋的天使和飘浮的云彩，给人的感觉是多么的轻松与潇洒。在这里，线条已经不仅仅是用来塑造形体的手段，它本身已经获得了独立的审美价值，它本身便能够激发起人们视觉上的愉悦感。

[image: figure_0051_0052]


圣伯纳德

22cm×13cm

简单的用笔，塑造出清楚的明暗关系。没有任何细节的刻画，圣伯纳德的形象却更加具备一种坚实的雕塑感。

[image: figure_0052_0053]


《基督任命彼得》习作

244cm×353cm

彼得是基督的第一位门徒，不过在基督被逮捕时，他曾经三次不认基督，后来十分悔恨，他对于基督教的传播起到了十分重要的作用。据说他在被罗马人处死之前，曾经对刑史有过这样的要求，“请把我倒过来钉在十字架上，我的主曾为我竖在十字架上，我不配像他一样受死。”罗马教廷认为彼得是基督所挑选的第一位教宗，此作品描述的即是这个题材：基督将天堂的钥匙交给彼得，并对他说，“我要把天国的钥匙交给你，凡你在地上所捆绑的，天上也要捆绑；凡你在地上释放的，天上也要释放。”在画面上，基督一个人处于左边，他一手指着右边的彼得，另一只手指着左边（从最后的作品来看，这只手所指的为一群羊，即人类的象征）。彼得跪在地上，其他的门徒们则站在他身旁，倾听着基督的教诲。

[image: figure_0053_0054]


《基督变容》习作

50cm×36cm

[image: figure_0054_0055]


《基督变容》习作

38cm×28cm

[image: figure_0055_0056]


《基督变容》习作

40cm×35cm

《基督变容》是拉斐尔最后一件作品，是他为法国纳博纳教堂绘制的祭坛画，不过令人遗憾的是在拉斐尔去世的时候也没有最后完成。此作品取材于《马太福音》。一天，基督带彼得、雅各和约翰上了一处高地，此时基督突然形象大变，先知摩西与以利亚也在瞬间现身并与基督进行交谈。这时从一片光亮的云彩中传来声音，“这是我的爱子，我所喜悦的，你们要听他。”几位门徒见此状相当害怕，并伏倒在地上。基督过来摸着他们的头说：“起来，不要害怕。”门徒抬起头来看，却只见基督，不见任何人。

《基督变容》体现了拉斐尔在构图上一贯的完美，他将画面分成上中下三个部分，上部是亮光照射下的基督、以利亚以及摩西，中间是被强光射得睁不开眼睛的彼得、雅各和约翰，下部是黑暗中的世界其他部分。和其他祭坛画一样，拉斐尔在绘制之前都进行了大量的准备性习作，这包括我们看到的大量的头像习作以及人体姿势的习作。如今X射线观测的结果也证明了人们的判断，在祭坛画中，我们看到了拉斐尔作出的多次调整，也看到了拉斐尔所进行的思考。

[image: figure_0056_0057]


《掠夺耶路撒冷》习作

40cm×30cm

此形象体现了拉斐尔作品中一贯的优雅气质。不过，拉斐尔对人体肌肉结构的把握同样出色。在这件素描中，人物身体的大部分被外衣所包裹，唯独颈部的肌肉暴露于外。我们看到，由于头部的转动，导致左侧的颈部肌肉受到拉伸而显得结实有力，而右侧颈部则表现为胸锁乳突肌与斜方肌之间形成的皮肤皱褶。当头部转动时，背部的脊椎骨同样得到了有力的凸显。此外我们还需要注意到衣褶的处理，它的走向清晰地向观众暗示出衣服之内包裹的身体结构，如臀部之上裙子的曲线皱褶，肩部之上衣服的衣褶走势等等。
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诗神习作

32cm×23cm

[image: figure_0057_0059]


阿波罗习作

36cm×23cm

这两件素描同样是壁画的习作，这件壁画名为《帕纳萨斯》，它描述了希腊传说中的诗人之山。画中，阿波罗被谬斯们所簇拥着，正在演奏着鲁特琴。在左边的作品中，拉斐尔着重构思了阿波罗的乐器以及手的姿势。右图则构思了一个拿着里拉琴的谬斯。这两件作品很容易让人想起17世纪法国著名学院派画家普桑的一件同样题材的作品——《诗人的灵感》，普桑曾经长期待在罗马学习古典艺术，而拉斐尔则是他最为崇拜的艺术家。两位不同时代大师的作品似乎在无形之中进行着一种精神上的呼应，即对古典文化的崇尚以及对艺术灵感的渴求。

[image: figure_0058_0060]


《手拿斧子的武士》习作

32cm×26cm

[image: figure_0059_0061]


查理曼大帝

28cm×20cm

查理曼大帝也许是欧洲中世纪最具影响力的君王，他在8世纪建立起不可一世的帝国，使得欧洲在经历几百年的战火之后又暂时地归于统一。这件素描肖像作品是壁画《查理曼大帝加冕》的习作。此素描并没有对细节进行太多的刻画，仅仅用大调子抓住了基本的明暗关系及脸部结构。不过，这幅壁画并非拉斐尔一人完成，他雇用了很多助手一起完成这件作品。实际上，在拉斐尔成名以后，他的订单越来越多，因此他不得不聘用大量的助手来共同完成某些作品。所以，对于今天的艺术鉴定专家来说，这是很头疼的事情，因为他们难以区分哪些部分是拉斐尔亲笔完成的。不过，即使是聘请了助手，拉斐尔仍然积劳成疾，在他37岁生日的那一天，这位意大利文艺复兴极具影响力的艺术家永远离开了人世。
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