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智慧的结晶 伟大的发明
———《寺院街》与路易·雅克·芒代·达盖尔

“寺院街”在法国首都巴黎的市中心，它坐落于塞纳河畔巴黎

市政厅的侧面。近年来这里被当地人戏称为“温州街”，那是因为

来自中国的一群温州商人在这里红红火火地做生意并形成了气

候。

《寺院街》这幅照片向人们展示的就是巴黎的这条街。不过，

这是 １６０多年前拍摄的。那时的巴黎虽没有现在这样繁华，但在当

时应该也是个人来人往、车水马龙的地方。据说，那时寺院街是巴

黎下层社会的聚集地，街两侧都是档次不高的剧院，里面上演的大

都是恐怖剧，所以这里曾有个诨名叫“罪恶街”。

我们再仔细地观察《寺院街》的画面，竟然很难找出任何活动

的物体。有人会猜测：是不是在早晨路上还没有人的时候拍的？也

有人会说可能是在拍摄前把人都拦在了画面以外的地方。其实不

是这些原因，而是当时的感光材料的敏感性太低造成的。《寺院

《寺院街》 路易·雅克·芒代·达盖尔 １８３８年 法国巴黎
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街》是照相术的发明者达盖尔采用他自己研究成功的“达盖尔摄

影法”拍摄的。他是最早把广泛实用的摄影法进行了完善的人，他

的发明于 １８３９年 ８月 １９日在法国科学院和法国研究所的会议上

获得承认。从此这一天就被公认为摄影术的发明日。

达盖尔年轻时曾经跟一位建筑师学艺，１８０３年开始跟随巴黎

剧院的布景设计师学习绘画和舞台设计；在剧院工作期间与人合

作设计的活动布景赢得了来自各方的赞誉；后来他还发明了“西洋

镜”。１９世纪 ２０年代初期他开始对摄影记录感光的媒介产生了浓

厚的兴趣。他的想法是寻找一种方式将投射到“暗箱”中的影像保

存下来。经过无数次的试验和失败，到了 １８３７年他的这种照相术

终于可以将“暗箱”中的影像保存下来。接下来达盖尔进行了一系

列的试验，并从中找出不足加以改进。《寺院街》这张照片就是在

那个期间拍摄的，是典型的“达盖尔”式的照片，它不是照在底片

上，然后再用负像的底片放大的照片，而是让影像直接在镀银的铜

板上感光，最终得到的是在铜板上的正像照片。当时采用碘化银作

为感光材料，由于它的光敏度实在太低，所以《寺院街》这张照片

的曝光用了 １５分钟，不过这已经比早期需要几个小时的曝光进步

了不少。正是这样慢的快门速度才致使本来熙熙攘攘的一条街道

变成了渺无人烟的空城。

有摄影知识的人都知道，当快门速度降到 １ ／ ６０秒以下时，走

动的人在画面上就会形成模糊的影像，但仍能辨别出基本形象；如

果降到一秒，那么活动物体在画面上就是模糊一片了。而《寺院

街》用的是 １５分钟，那么我们也就明白为什么街道上空空如也了

吧。

这条街是达盖尔最熟悉的地方，他曾在这附近的剧院里工作

了许多年。对这里的一砖一瓦、一草一木都心中有数，因此他选择

了在这里试验他的摄影术。他每天都能看见那些走江湖的、做小买

卖的、流浪的⋯⋯然而这些在他的照片中都消失得无影无踪，只是

在画面左下角的便道上，有一个擦皮鞋的和他的主顾。由于他们在

曝光过程中始终没有走动也没有大的动作，所以才“顽强”地在这
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幅传世之作中留下了踪迹。

路易·雅克·芒代·达盖尔（１７８７—１８５１ 年），法国人，
摄影术发明者。 １８００ 年跟随建筑师学艺；１８０３ 年便开始
了绘画和设计艺术生涯， 并为巴黎的一些戏院做绘画和

设计工作；１９世纪 ２０ 年代研究舞台活动布景的设计和绘
制；后来与 Ｃ．Ｍ．布顿一起率先发明了“西洋镜”布景法，同
时开始探索摄影方面的技术问题；１８２４ 年研究了能使“暗
箱”中投射的影像得以固定的方法；１８３７ 年完善了“达盖
尔式摄影法”；１８３９ 年法国政府及科学界公布了 “达盖尔

式摄影法”，并正式承认了达盖尔的发明，表彰了其对摄

影技术所作的贡献；达盖尔一生获得过许多荣誉：曾荣获

英国的爱丁堡学院院士， 德国慕尼黑学院院士以及奥地

利维也纳学院和美国国家设计院院士等；１８４０ 年退休后
与妻子在马恩省的一个庄园里生活直到去世。
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珠联璧合结硕果
———《女士背影》与希尔、亚当森

《女士背影》是在摄影艺术发展史上脍炙人口的绘画主义人

像作品，照片中的女士以优雅的身姿，向人们展示她那轻薄柔软的

披纱和得体的长裙，虽然这身装束在当时恐怕也算不上十分精致

考究，但是对于强调女性特有的气质和魅力起到了关键性的作用。

女士的背影透出生动、自然的气息，背景上深颜色厚重的帷幔，起

到了很好的烘托作用。

画面的构图十分明朗简洁，人物的轮廓显得非常鲜明突出，层

次和反差虽说不是很理想，但在当时的条件下能达到这样的影像

效果已经很难得了。场面道具的布置也恰到好处，既渲染了气氛又

没有干扰主题。欣赏《女士背影》给我们的感觉就像是欣赏一幅古

典风格的西方绘画作品。《女士背影》表现出来的画意派摄影风格

正是当时摄影界的一股潮流。这幅具有 １７世纪荷兰画风的人像摄

影作品《女士背影》，是由希尔和亚当森两个人共同完成的。他们
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俩是亲密的合作伙伴，共同创作了许多优秀的摄影作品。希尔最初

是苏格兰的肖像画家，而亚当森则是一位年轻的化学家，而且是最

早使用卡罗式摄影法（从负片到正片概念的雏形）的人。

一次偶然的邂逅使他们聚到一起，俩人都有一见如故、相见恨

晚的感觉。他们一个对复杂的卡罗式摄影法精通，而另一个对绘画

艺术在行，正好相互取长补短。他们共同拍摄了许多人物肖像，其

中有社会名流、城市居民、普通农民等。从 １８４３年开始合作，在不

到五年的时间里拍摄了大量的感光纸负片，并用这种负片制作了

数千张照片。通过这些照片的成功实践，充分显示了卡罗式摄影法

的潜在发展趋势。当然那时谁也无法想到，这种通过负片制作照片

的过程是通往未来摄影的真正道路，而这条路让我们走了一百多

年后，现在又要重新认识一条新的数码影像之路。

他们的创作分工很明确，就是各自发挥自己的特长。希尔全权

负责人物的选择、安排和画面构图；亚当森则负责曝光和后期制作

方面的技术问题。俩人的合作可谓天衣无缝，珠联璧合。卡罗式摄

影法是由负像的相纸印制照片，这是卡罗式摄影法最大的优点，它

可以让摄影师在后期加工、修补或美化影像方面有更大的余地。

由于当时感光材料的光敏性很差，又没有理想的人工照明条

件，绝大部分拍摄都要在阳光下进行，每次曝光即使是在明亮光线

下，都需要几分钟的时间，所以要想拍摄动体是绝无可能的。就是

拍摄《女士背影》这样的照片时，也需要被摄人物静止不动达几分

钟之久。要知道我们现在照人像时曝光一般只用几十分之一秒就

够了。

非常遗憾的是，由于亚当森过早地离开人世使他们的合作被

迫结束。希尔觉得孤掌难鸣，从此放弃了摄影事业，重新把全部时

间和精力投入到绘画创作之中。后来很长一段时间里，人们似乎并

没有注意到两位摄影师的辉煌战果。直到 １９世纪末，有人复制了

他们的作品并公开展出和发表，这才使人们真正了解到他们拍摄

人像的表现手法和画意派的创作风格，并得到摄影界普遍的肯定。

时至今日希尔的绘画并没有在历史长河中留下什么痕迹，而
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他们在卡罗式人像摄影上取得的成就却仍然为人们所赞叹。

戴维·奥克塔维厄斯·希尔（１８０２—１８７０ 年），生于苏
格兰一个图书出版销售商的家庭。 曾在爱丁堡一所职业

学校学习艺术，且极具绘画天才；１８ 岁开始便作为风景和
插图画家为许多出版物画插图、设计版式；１８３０ 年成为苏
格兰皇家学会的创始人和秘书长；１８５０ 年筹办苏格兰全
国学会；作品曾在苏格兰皇家学会、美术授奖学会、伦敦

皇家学会上展出；１８４３ 年与罗伯特·亚当森结识后开始合
作，首次成功地运用塔尔博特的卡罗式照相法。１８５８年成
为苏格兰摄影学会的理事；１８６０ 年以后又与另一位苏格
兰摄影家合作。

罗伯特·亚当森（１８２１—１８４８ 年），生于苏格兰。 是化
学家约翰·亚当森博士的弟弟， 约翰·亚当森曾经制作出

第一张碘化银肖像； 受哥哥的影响对摄影产生了浓厚的

兴趣；１８４２ 年后期开始用碘化银纸制作照片；１８４３ 年在
爱丁堡开设了苏格兰第一家职业人像照相馆， 并以此为

生；后来与画家希尔结识并合作，创办了维多利亚时代艺

术和科技方面杰出人物的肖像委员会；１８４８ 年去世时，年
仅 ２７岁。
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香消玉殒 随风而去
———《消逝》与亨利·佩奇·鲁宾逊

亨利·佩奇·鲁宾逊是 １９世纪下半叶最重要的“高艺术”画意

派摄影家之一。他的作品主要是受到同时代绘画主义摄影大师雷

兰德·奥斯卡作品的影响。当时雷兰德被尊称为“艺术摄影之父”，

是“多底合成”后期制作照片的创始人，也是最早运用底片多次曝

光和照片剪贴技术的摄影家。鲁宾逊与雷兰德同是摄影学会的“影

友”，又是竞争对手，他从雷兰德的成功经验中获益匪浅。他开始潜

心研究自己的画意摄影作品。

画意摄影的表现手段之一就是剪贴合成。那个时期摄影家们

主要是根据圣经故事、舞台剧或文学作品中的情节构思好一幅画

面，再确定好模特和环境背景、道具，然后还要将画面分解成若干

部分。接下来按照统一的光线、视角和透视关系拍摄成若干张照

片。

拍摄好的这些底片要分别冲洗放大，最后剪裁拼接到一张背

《消逝》 亨利·佩奇·鲁宾逊 １８５８年 英国
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景画面里。要想做得天衣无缝没有高超的技艺是办不到的。拼贴好

的照片一般不能直接送展，还要再翻拍一张底片，用这个翻拍的底

片放大的照片就可以用作展览了。之所以这样烦琐操作是因为受

当时照相器材和感光材料的限制，每一张底片上不可能承载太多、

太复杂的场景。

鲁宾逊的《消逝》就是用上述方法合成出来的。在这幅流露出

浓厚的拉斐尔绘画情调的照片里，柔和的光线，低落的气氛，使画

面显得是那样的安谧、肃穆。一名美貌纯真少女的人生之路就要走

到尽头。相信任何人都会被这样的场面所感染。少女洁白的衣衫在

昏暗背景的衬托下显得异常耀眼，似乎暗喻她那即将升入天堂圣

洁的灵魂。少女的亲人站在窗前，不忍心面对这悲剧的结局。这名

角色的安排更增添了几分戏剧性的效果。这种哀伤婉约的情调也

是＂高艺术＂摄影家们作品中经常出现的。

整幅作品共用了五张底片中的影像拼合而成。鲁宾逊和雷兰

德俩人虽然都是以后期合成的办法来完成最终的作品，但是在具

体操作过程上是完全不同的。鲁宾逊的做法前面已经提到，而雷兰

德的方法是拍摄好的不同底片，并不用单独放成照片，而是通过暗

房分别按照设计好的位置在同一张放大纸上曝光，每次曝光一张

底片，而其他将要曝光的位置要先遮挡住，接下来依此类推直到所

有底片都曝光完毕。这种做法的难度相当大，要有熟练的暗房操作

技术。但是这种方法制作出来的合成影像效果更加出色。《消逝》

是鲁宾逊最著名的一幅画意派作品，他的这幅作品和雷兰德的《人

生两条路》都成为绘画主义摄影的典范，也成为许多人模仿的样

板。他们都在世界摄影史上占有重要的位置。

出生于英国的鲁宾逊早年学习艺术，并给期刊撰写文章。他还

对绘画、蚀刻、文学感兴趣。他一生中始终没有放弃素描和绘画，而

且在绘画方面也取得过不错的成绩。鲁宾逊经常在英国各地和欧

洲巡回举行摄影作品展览，在整个摄影生涯中，他的后期合成和其

他类型的作品共获得了一百多次重要奖项。他编著了许多讲授摄

影技法的书籍，比如《摄影制作的图画》、《摄影的绘画效果》、《艺
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术摄影》等，都受到广大摄影同行和爱好者的普遍欢迎。

亨利·佩奇·鲁宾逊（１８３０—１９０１ 年），生于英国的卢
德罗。 最初在利明顿一家书店当职员，同时学习绘画、雕

塑等艺术，素描和绘画是其一生的最爱；１８５１ 年的一次重
要展览使其对摄影产生了浓厚的兴趣；１８５７ 年在利明顿
开了一家人像摄影工作室；之后的几年间创作了许多“画

意派”风格的摄影作品，因此也成为了画意派摄影的倡导

者；１９ 世纪 ８０ 年代到 ９０ 年代中曾与写实派领袖彼得·Ｈ．
埃默森进行过一场艺术上大规模的竞争；１８６４ 年因病将
摄影室卖掉，迁居伦敦；１８６９—１８９０ 年出版著作《摄影的
绘画效果》、《摄影制作的图画》、《艺术摄影》等；１８７５ 年建
立了一所 “大厦摄影室”；１８９２ 年与友人共同发起成立了
“连环兄弟会”；作品经常在当时著名的刊物上发表，并且

几乎每年都在伦敦“摄影学会”及欧洲各国展出；１９００ 年
被授予“皇家摄影学会荣誉会士”称号。
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美国艺术摄影史的丰碑
———《统舱》与艾尔弗雷德·施蒂格利茨

艾尔弗雷德·施蒂格利茨的摄影事业跨越了长达 ５０个年头。

他是 １９和 ２０世纪不同艺术风格的桥梁，他是到现在仍被人们常

常提起并赞不绝口的《摄影作品》杂志的主编；是公认的摄影艺术

的改革家；他也是最早将欧洲摄影艺术的精华介绍给美国公众的

先驱。

施蒂格利茨出生在美国的新泽西州。他曾远渡重洋前往德国

学习机械工程，在学习期间迷上了当时算得上很时髦的玩法———

照相。从那时起他就经常带上相机到欧洲各地拍照。让他和身边的

人都大感意外的是，玩照相时间并不长的他，竟然在一次由摄影大

师埃默森担当评委的摄影比赛中获了奖。这一次意外的获奖成了

施蒂格利茨坚定走摄影之路的原动力。

１８８９年施蒂格利茨从欧洲回到纽约后，大张旗鼓地展出自己

的摄影作品，并出版介绍画意派摄影的著作。他最初也曾是画意派
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的追随者，早期的许多作品都能看出绘画主义的痕迹。他经常在雾

天、雪天、雨天等恶劣天气里，用手持相机的方法（因当时的相机比

较笨重，在此之前大都是放在三脚架上）拍照，为的是获得自然柔

和的影调效果。

施蒂格利茨经历了从推崇画意摄影到对纯粹主义摄影感兴趣

的一个转变过程。他逐渐发现以纯粹摄影方式作为表现手段更能

体现摄影本身的独特魅力。那个时期他自己最为满意的作品有《葆

拉》、《终点站》、《统舱》等。

从《统舱》中看到的场面让我们想起了因战乱或灾荒逃离家

园的难民。这幅作品是施蒂格利茨乘船去欧洲途中拍摄的。他后来

谈起这张照片时说他本来是坐在头等舱里，而在那里的所见所闻

让他觉得很不自在。外表穿着华丽，满身珠光宝气的那些人不可一

世，目中无人的神气让人厌恶。于是他来到船尾，看见下等舱里与

头等舱完全不同的场面，这里虽然是人挤人，人挨人几乎没有插脚

的地方，甚至没有旅途所需要的最基本的条件。但是这里却蕴藏着

一种直白和坦诚，让人觉得容易接近，容易沟通。施蒂格里茨心里

升腾出渴望与他们交往攀谈的欲望，从中了解他们所代表的另一

个世界。《统舱》的画面构图与光影效果给人以身临其境的感觉。

他向人们展示了一个时代的缩影。很多年过去了，《统舱》仍在向

我们传达着真实感人的信息。

他拍摄另一幅代表作《终点站》时，在风雪交加的天气里手持

４×５ 英寸大型相机，在现场守候了两天才等到令他满意的画

面———拉车的马匹因长途奔跑浑身冒着热气，与周围冰天雪地的

场景形成鲜明的对比。画面是一幅生机勃勃的生活场景，让人看了

回味无穷。

施蒂格利茨不但是个摄影创作的实践家，同时也是卓越的理

论家和组织者。他主持的一些摄影方面的期刊杂志以及“２９１画

廊”，培养造就了一批摄影新人。许多著名的摄影家如斯泰肯、怀

特、卡塞比埃都深受其惠。他用一生的奋斗换来了社会对摄影作为

一种艺术的认可。
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艾尔弗雷德·施蒂格利茨（１８６４—１９４６ 年），对美国文
化生活有着重大影响的摄影家。 生于美国新泽西州的霍

勃肯；在德国柏林的大学学习机械工程专业，其间开始接

触摄影；１９ 世纪 ８０ 年代开始游历欧洲各国拍摄照片；
１８８８年便在英国摄影比赛中获得有生以来的第一枚摄影
奖章；１８８９年到美国纽约定居，并在那里展出自己大量的
摄影作品， 撰写了有关画意派摄影的著作。 １９０２ 年成立
“摄影分离小组”，同时第一次对公众开放自己的“２９１ 画
廊”，并在画廊中将欧洲和美国摄影先驱的作品介绍给美

国公众；同年出版了季刊《摄影作品》杂志，并任该杂志主

编。 在关闭 “２９１ 画廊” 和停刊 《摄影作品》 杂志后的

１９２５—１９２９ 年开办了“亲密画廊”；１９２９—１９４６ 年开办了
“美国场所”，主要展出绘画、雕塑和印刷制品，偶有摄影

作品展出；一生共获各项奖章 １５０枚。
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二次创作 追求完美
———《沉船》与弗兰西斯·詹姆斯·莫蒂默

这个惊心动魄的场面是弗兰西斯·詹姆斯·莫蒂默在 １９１１年

拍摄的。这幅摄影作品始终被认为是一张出类拔萃的经典之作。然

而如果按照无法证实的说法，这幅作品与其说是拍摄的倒不如说

是制作出来的。当然那它就不可能是一张新闻照片，而是一张名副

其实的艺术摄影作品。

艺术摄影与新闻、纪实摄影的最大区别在于，它的摄影观念首

先排斥功利性和实用性，强调的是创意和实验性。作者可以充分调

动艺术语言和前期与后期的拍摄制作手法，侧重传达摄影家个人

主观意念或某种视觉美感。

据说，《沉船》这幅照片拍摄的是英国阿登·克雷格号巨型帆

船被德国的鱼雷击中后下沉的场面。近景的几名船员似乎正是从

那艘帆船逃出来的，但是不知道为什么他们都面向沉船，所以也有

可能是前来救援的船只；远景是即将沉入大海的船帆和正在逃离

《沉船》 弗兰西斯·詹姆斯·莫蒂默 １９１１年 锡利岛
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现场的救生船。整个画面显得有些过于完美，而且有似曾相识的感

觉，很像是曾经在印刷品上见过的世界名画。

莫蒂默专门从事海上摄影。他常年漂泊在海上，拍摄了大量有

关海事题材的照片。由于他的创作理念属于艺术创意摄影，所以他

喜欢将这些看似平淡普通的海事内容的底片资料看作珍贵的创作

素材。他的创作过程是，将素材拿出来认真分析、筛选，按照构思好

的画面从中挖掘出能够充当画面形象的底片。然后经过复杂的后

期制作技术处理，将这些有用的形象组合在一幅作品上，这种后期

制作方法叫做“多底合成”。

我们从《沉船》这幅照片的画面上基本上看不出拼接的痕迹。如

果不是事先就知道莫蒂默是个拼接合成照片的大师，可以说我们根

本看不出什么问题。如果这幅照片确实是合成制作的话，在当时是很

容易搞清楚的，因为《沉船》中反映的事件是国与国冲突的大事件，

史料上就会有详尽的记载，现场当事人都会出来证明照片的性质。

莫蒂默使用的就是这样一种创作方法，这与那些造假新闻照

片的恶劣行径有着本质的不同。他追求的就是画面效果和视觉的

感染力，至于主题和主体形象，他可以任意驾驭，无限制地发挥。关

键是最终完成的作品是否能引起观者的共鸣。

莫蒂默长期担任摄影杂志的编辑工作，其中有些是比较著名

的期刊，如：《英国摄影杂志》、《摄影爱好者》和《摄影年刊》等。

１９４４年他获得了英国皇家摄影学会授予的进步奖章，就在那一年

也就是第二次世界大战接近尾声的时候，一枚纳粹德国的飞弹就

像当年击中阿登·克雷格号的鱼雷，击中了他乘坐的那辆公共汽

车，使他像《沉船》里面的那条帆船一样永远地沉没了。

弗兰西斯·詹姆斯·莫蒂默（１８７４—１９４４ 年），生于英
国。多年从事海上摄影；１９０４年开始担任《英国摄影杂志》
编辑、１９０８ 年担任《摄影爱好者》编辑、１９１２ 年担任《摄影
年刊》编辑；１９４４ 年获得皇家摄影学会进步奖；同年在伦
敦乘坐公共汽车时被纳粹德国发射的一枚飞弹击中，身

受重伤不治身亡。
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时代的写照 民族的家谱
———《年轻的庄稼汉》与奥古斯特·桑德

当这三个年轻人进入我们视线的时候，首先让人感觉到的是

某种困惑，要不是标题一语道破，我们还真得琢磨一会儿，就算拿

今天的标准衡量，他们的穿着打扮也与庄稼汉有点格格不入。然而

细细品味作品中的每个细节，就会发现其中之奥妙。

画面中的三个年轻人穿着并不合身的西服革履，与周围的环

境特点极不协调，并且姿态拘束紧张，表情呆板木讷，看来他们对

于这种装束还很不习惯。难道这就是人像摄影大师奥古斯特·桑德

的作品吗？带着问题我们先要了解桑德的拍摄理念。他曾经说过：

“我从不让一个人看起来不好，让他们自己表现自己。照片就是你

的镜子，就是你。”由此我们得知桑德要的是真实的自我表露，每个

人都会因其自身的地位、身份、背景形成自己的审美观，而摄影师

应该尽量保留他们最自然的原始状态。

知道了桑德的用意，让我们再回过头来看这幅照片。画面中年
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轻的庄稼汉们一本正经地排在那里，希望给后代留个可以值得炫

耀的身影。右边两位的气质相貌相似，外表也显得朴实，大概是兄

弟俩；而左边那位的举止看上去有些放荡不羁。他们完全是按照准

备去参加舞会的架势和装扮来让桑德拍照的，当时在场的所有人

谁都不可能想到这张照片竟成了传世名作。

桑德懂得一条真理，就是爱美之心人皆有之。谁都愿意自己在

照片中显得比本人更漂亮，这一点所有人像摄影师恐怕都深有体

会。很多女士在摄影师将要按快门的时候大都会十分认真地唠叨

一句：“一定要给我照漂亮点啊！”其实没有一个人像摄影师打算

把他的被摄对象拍成丑八怪，他们要做的就是力求找出每个人最

“上相”的角度和瞬间。

桑德是唯一被列为改变了人们生活大事的摄影家。他之所以

在摄影史中占了这么重的分量，是与他坚持客观的态度不无关系。

他在自己的同胞中发现了原型，那就是德国人的性格。看了他的照

片的人都会感受到真实的日耳曼民族。这位曾经的照相馆师傅拍

的不仅仅是多得数不清的人像，而是拍下了一个时代的印记。他的

自然主义风格把魏玛时期的德国民族性充分体现了出来。

桑德出生在德国科隆附近的一个小镇。从小在矿场学徒，十六

岁时的一个偶然机会使他接触到照相机，由于家里人都非常支持

他学摄影，使他从此一发不可收拾。开始时只是拍一些建筑与工业

照片，在他二十五岁时被一家照相馆雇用，从此他就和人像摄影结

下了不解之缘。桑德从一开始就按照自己的想法拍摄，别的摄影师

只当是机械性毫无创意的档案照片它也绝不推辞。桑德一天到晚

钻到木制大型座机的黑布里，透过镜头在磨砂玻璃取景屏上细心

地观察每一个人。他比别人耗费了更多的时间和精力，不只是为别

人留个影了事，是为自己的同胞留下客观的见证。桑德希望留下的

是时代的面孔。

有一段时间桑德来到他最熟悉的乡村，专门拍摄那些他从小

就熟悉的人们。这种以一个特定区域，记录一个时代特点的方式有

非常好的效果。他看到那些同文同种、同根同祖的同胞有着不同的
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面貌，异样的目光和千差万别的姿态。他们在镜头前都事先打扮

过，并摆出自己不擅长的姿势动作。而那就是他们自认为最适当的

仪表。

除了本文介绍的这幅作品以外，还有《盲童》系列、《侏儒》、

《失业者》、《铁匠》、《面包师》、《打砖工》等，这些作品都成了体

现摄影家非凡才华和智慧的传世名作，成为后来人学习、仿效、研

究的范本。桑德的贡献不只是在视觉表现艺术方面，而且也在 ２０

世纪人类文明史上刻下了重要的印记。

奥古斯特·桑德（１８７６—１９６４ 年），生于德国科隆附近
的河道村。１３岁便开始随父亲采矿学徒；因父亲对绘画颇
有造诣，所以自幼受父亲的影响，学到了绘画的基础知识

和技法；１８９２年有了叔叔送给他的第一架照相机，并在家
里建造了暗房，开始自学摄影；１８９９ 年开始在皇家美术学
院和工艺美术学院求学；１９０１ 年前往奥地利的林茨伯爵
照相馆工作；几年后买下了这个照相馆的全部股份，开办

了摄影和绘画艺术风格并以自己名字命名的照相馆；作

品曾在 １９０４ 年的巴黎影展获金牌和十字勋章奖；第一次
世界大战期间应征入伍，在行伍生涯中，经常替士兵们拍

照；１９１４ 年开始《２０ 世纪的人们》的摄影创作，拍摄了各
行各业，不同阶层人物的照片；１９３４ 年出版了五册系列丛
书《德国的土地，德国的人民》；１９５５ 年作品被选中赴纽约
参加影展；１９５８ 年获德国摄影学会会员资格；１９６０ 年获
得德意志联邦共和国一级勋章和德国摄影学会文化奖；

１９６４年 ４月因中风在德国科隆去世，享年 ８７岁。
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