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钢琴演奏技巧探析

徐程程

[摘 要] 我们在表演一首钢琴作品的时候, 是否已经对这首作品有了一定的印象? 答案是肯定的。
但是我们能否认识到其中内在规律呢? 我想每个人的答案都不同。 但殊途同归, 都是为了表现出最好的

作品, 从而最贴切作者的意图, 把作者要表达的情绪渲染出来, 传递出去。 好的钢琴作品能深入人心,
而卓绝的表演艺术更能让人身临其境。 可见钢琴表演艺术的重要性。 本文的中心在于整体上如何刻画钢

琴作品的艺术形象。 将分别从略论节奏、 论声音、 论技术训练, 这三个层面来阐述。 目的在于提升广大

读者对钢琴表演艺术的进一步认识。
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  我们在开始学习任何一种乐器之前其实内心里已经掌

握了一些音乐, 也就是我们平时的所听所看。 我们已经把

它记在脑里, 藏在心里。 而天才人物的秘密在于在他第一

次接触琴键时, 音乐已然在他的心中, 这就是为什么音乐

神童莫扎特一下子学会弹琴和拉提琴的缘故。 任何表演都

是由三部分构成的: 作品、 乐器、 表演者。 只有彻底掌握

这三要素才能成为优秀的钢琴表演者。 对于音乐作品的把

握除了分析内在的曲式、 和声结构, 还有就是情感因素。
而对乐器的了解除了能够知道其中的机械构造, 发声特点,
还有就是音域对作品的增益部分和减益部分。 表演者则要

具备较全面的理论知识和技能, 还要对自己的手指机能和

表演思想有客观评价, 不断地反思进取, 这样才能谈得上

是钢琴表演; 反之, 则最多算一个钢琴演奏罢了。 本人下

面将简单论述如何才能做到钢琴表演。

一、 节奏的把握

“万物之初先有节奏。” ———H. V. 彪罗。 音乐是声音

的过程, 不是一个瞬间, 而是在时间上进行着的。 所以音

乐是时间艺术。 在音乐的领域里, 节奏和节拍最为吻合,
但不是始终如一的。 例如在演奏钢琴作品时有时会发现切

分节奏出现时往往打乱了原来的契合度。 所以在节奏上还

是有很多形式的变化。
1. 对位型节奏列举

例如: 让板、 停留、 均分、 细分。 这是节奏对位常出

现的几个类型。 “让板” 是其中一个手的声部先切入, 而另

外一个手的声部随后进入, 故此叫作让板。 它大多出现在

抒情段落, 演奏时要把握力度的强弱变化, 最主要的是要

音乐形象温和。 “停留” 表示乐曲声部中有大量的延音线,
需要保持音符的时值, 这时则需要保持音的时值, 手指必

须在琴键上保留相应的时间。 停留的大多数情况是双手弹

奏和弦时所用, 所以和弦要弹得稳重, 踏实。 用指肚也好,
用指尖也好。 印象效果要沉稳, 而不是用蛮力砸出声音很

大的闷音。 “均分” 双手声部中, 音符的时值比较平均, 大

多常见双八类型节奏。 均分出现时应使用连奏。 让左右手

的声部力度, 节奏的拉伸度均匀, 这是均分的核心。 “细
分” 双手声部的音符很密集。 大多常见十六分节奏型。 有

时速度要求渐快、 渐慢、 突快, 突慢。 力度上要求渐强、
渐弱、 突强、 突弱。 在细分中, 要求双手要有爆发力, 更

要求要有高速移动的能力。 这样才能演奏出劲爆的印象效

果来。
2. 散板型节奏表达

在很多具有华彩型段落的时候, 会出现散板类型的音

乐。 但是要注意散板并不是随意地弹奏, 而是根据乐曲的

情绪而拟定。 乐曲表现的情绪大概分成以下几个主题: 爱

情、 歌颂、 怨恨、 诋毁、 沉思、 压抑、 控制、 紧张、 危险、
庇护。 虽然情绪上有很多种变化, 但是以上的表现积极情

绪的要求散板时弹奏较轻快。 反之, 则演奏时要显得沉重。
3. 不规则型节奏对位

例如: “二对三” “五对九” “十一对七” “十七对四”。
这些对位并不是用数学方法就能解决, 而是要靠用单手非
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常慢地练习, 把双手的对位这种能力演变成为一种手指机

能。 一看到这种对位的类型就会去这样的表达, 这才是对

于节奏把握的真功夫。

二、 声音的控制

“声音应当被笼罩在寂静中, 回绕在寂静中, 就像钻石

放在天鹅绒的小盒子里一般。” ———T. 涅高兹。 钢琴的声

音有金属性, 很通透, 很透明。 钢琴本身音域宽广, 和声

丰富。 所以有 “乐器之王” 的美称。 我们如何去表现好这

样的声音呢?
在总的概念里, 钢琴的声音应该是 “干净的, 安静的,

耀眼的, 有穿透力的”。 因为钢琴本身具有两个局限性: 第

一, 音色衰减。 第二, 力度前置。 钢琴的声音只有音头。
一个响亮的声音过后没有后续内容。 钢琴在一开始弹奏时

是什么样的力度, 那么声音出现时就是那个力度, 下键之

后, 要想更改力度是不可能的。 这是钢琴的局限性, 也是

它的特点。 我们如何去表演钢琴的声音呢?
作者认为应该分为两方面: 第一, 技术上, 我们应该

具备灵活柔顺的双手, 而不是软弱无力的双手。 我们应该

掌握 “放松的重量”, 即从背部, 肩部, 整个手臂一直到指

尖, 这种重量在触键时能够集中到指尖一点上。 而且这个

过程很通达, 自然。 而不是机械, 僵硬。 那么这种触键就

是好的。 从而进行 “结实的触键”, 发展 “手指的力量”。
在力度上, 我们能够精准的做到 “力度分层”, 主旋律的一

方面是强, 伴奏部分就是弱。 在听力上应该感觉到钢琴作

品的力度强弱, 速度的快慢, 以便更好地把握钢琴作品,
精准刻画音乐形象。 第二, 在理论上我们要精准把握钢琴

作品中作者要求的音色。 如果作者本身要求音色是沉闷粗

糙的, 那么我们就不能用 “干净、 耀眼” 的音色来表现。
如果作者本身要求音色是炽热迸发的, 我们就不能用 “安
静、 有穿透力” 的音色来表达。 这要根据作品的年限和作

者的创作时期而定。 忽略了这一点, 在表演时有可能背道

而驰, 得不偿失。 如果做到以上两点, 精准地刻画音乐形

象还是有可能的。

三、 演奏技术的训练

在钢琴技术中我们先了解一下基本技术: 连奏、 断奏、
半连音、 跳奏。

连奏, 要求我们手指动作上具有连贯性, 音响效果上

具有连续性。 发力点在掌关节, 着力点在指尖。 我们在用

连奏的方式表演钢琴作品时, 双肩要放松, 手腕要放松,
使重量集中在指尖一点上, 如果把力量比作一个透明的水

晶球的话, 那么现在这个水晶球现在在掌关节处浮动, 而

且是哪根手指演奏, 水晶球就滚动到那跟手指上去。 这就

是简单的重量转移。 连奏不仅仅是声音的连贯, 更主要的

是重量的转移, 重量的横向转移。
断奏, 要求我们手指动作上具有间断性, 音响效果上

具有颗粒性。 发力点在掌关节, 着力点在指尖。 我们在用

断奏的方式表演钢琴作品时, 双肩要放松, 手腕要放松,
使力量集中在指尖一点上, 但不同的是每一次下键力量都

要从肩关节到达指尖一次, 而不像连奏, 力量放下来之后,
就不再反弹到肩关节了。 断奏不仅要求影响效果上具有离

散性, 而且要求重量的纵向转移。
半连音, 要求我们手指动作上具有提拉性, 音响效果

上具有语句性。 我们用手腕提着手指去演奏, 音响效果

“似连非连, 似断非断”。 发力点还是在掌关节, 着力点在

指尖。 不同的是, 相伴有手腕的提拉动作。
跳奏, 要求我们手指动作上具有跳跃性, 音响效果上

具有欢快性。 发力点在手腕, 着力点在指尖。 下键果断,
离键迅速。

以上这四种基本奏法就像达·芬奇画鸡蛋一样, 要使

用得得心应手, 才能变化无穷, 才能谈得上真正进行过技

术训练。 我将分为五个层面去阐述钢琴表演的技术训练。
1. 手指的独立, 平衡与灵活

我们手指中独立性, 灵活性最差的是四指, 而平衡性

最差的是五指。 四指由于在韧带上和三指相连, 所以独立

性灵活性比较差。 五指由于最为弱小, 还得负责手部的支

撑, 所以叫吃力, 平衡性能差。 在钢琴练习曲中还是以车

尔尼系类为主。 我建议要全部练习。 比如 599, 849, 299,
740等作品, 要统一训练完。 虽然很花时间, 但是训练比较

系统。 手指提升速率很快。
2. 拇指的内转———音阶, 琶音

音阶和琶音是我们钢琴表演者每日必须练习的。 因为

可以提高声音的纯净度, 力量的均衡性, 手指的柔顺感。
给我们带来的好处是非常多的。 我们要注意, 拇指在内转

时, 要主动去内转, 而不是手腕带动大拇指内转。 在钢琴

练习曲中我建议用哈农, 要全部完成。 因为针对手指的均

衡, 内转, 柔顺感来说, 哈农是一本非常好的钢琴练习

曲集。
3. 双音和复调的技术

复调是用一只手弹奏两声部以上的旋律, 每一个声部

都有它自己的节奏和特殊音型。 一般来说, 它是按照对位

法的原则来处理赋格和模进。 双音与之相反, 其特点是用

一只手弹奏由相似的节奏组成乐思的两个声部。 在大多数

情况下, 高音部突出旋律线条, 低音部以同向或反向, 一

个音跟着一个音地紧随着高音部一同前进。 练习巴赫的二

部、 三部创意和十二平均律。 挑其中音响效果优美的练习,
能增加兴趣。
4. 伸张技术

伸张分手指组件伸张和双音的伸张。 在进行伸张训练

是, 不要像前面三种训练一样进行疲劳型训练。 它要求进

行训练时手指疲劳之后要进行休息。 伸张技术主要联系各

个手指与大拇指指尖的伸张练习。 手腕的外放与内收型训

练。 在 《莫什科夫斯基练习曲》 中有类似练习, 个人建议

应着重练习。

(下转 61 页)
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沙, 没有头绪主次。 那么这样的作品不能称之为完整的

作品。
4. “韵” 与 “心” 相符

判断 “韵” 与 “心” 相符需要用心倾听演奏者演奏出

的音乐效果是否能与内心期待和想象产生共鸣。 如果相背

离, 内心的音乐意象将指引演奏者在演奏技术上加以变动,
直至于内心。 只有钢琴演奏中的 “韵” 表现出来的整体效

果与演奏中的 “心” 相符才可演奏出作品的音乐情感和作

曲家的创作意图。 音色美妙, 音域宽广, 表现力丰富, 一

首美妙绝伦的钢琴演奏, 会给人带来无比的美感和遐想,
这都是钢琴演奏中的 “韵” 所表达出来的音乐整体效果。
但是这种整体效果要与演奏中的 “心” 相符才可演奏出作

品的音乐情感和作曲家的创作意图。 首先, 对作品有一定

内心想象与追求; 其次在弹奏时融入和追求内心的想象和

内心情感与体会, 最后演奏作品在精神上的整体风格与韵

味和内心深处的内心想象与追求相符, 便能演奏出动听美

妙的音乐作品。
5. “心” “技” “韵” 的关系

“心” 是前提, 要正确。 它要指引 “技” 向一个正确

方向发展。 “技” 是基础。 基础要扎实、 娴熟, 这样才能不

断变化满足 “韵” 正确的风格流派的把握及技韵味的拿捏

达到心中对音乐的要求。 “心” 在 “技” 前, 有 “技” 才

能有能力表现 “心” 而达到 “韵”。 检验 “心” 与 “韵”
的结合才能让音乐高度统一。 三者缺一不可, 相辅相成。

五、 结 语

综上所述, 作为精神范畴的气韵, 对于钢琴演奏有着

直接的互动作用, 它是高于基本功练习的另一种特殊要求。
认识并自觉培养钢琴演奏中的气韵贯注, 对于高质量地演

奏好一首曲目具有决定性的重要意义, 应该在演奏实践中

切实注意, 加强锻炼, 努力向完美境界靠近。
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  5. 手腕技术

手腕技术: 横向推进运动, 纵向推进运动, 综合推进

运动, 冲击运动。
横向推进运动: 弹奏音阶、 琶音、 刮奏和超过手所能

伸张的跳跃音程。 一般条件下进行弧线形运动, 手腕只是

平铺左右摇摆, 而不是进行左右滚动运动。
纵向推进运动: 用同一手指在同音或同和弦上保持一

定重音和特殊强度的重复弹奏。 同时也进行双手交替型弹

奏、 断奏、 颤音。 这里要用重量的纵向转移, 腰部以上的

力量加注到指尖上。 在腰部要有提劲和放松的交替动作,
以便把重量转移到指尖上来。 手腕要坚固, 稳定。

综合推进运动: 这种运动包括横向和纵向推进运动,
或作用于三四个音的八度或超八度和弦模仿进行。

冲击运动: 弹奏琶音和弦的震音段落、 分解和弦、 擂

鼓般的急奏。 手腕要高抬, 以肘关节为轴进行快速的上下

切换和弦。 或者, 手腕平铺, 以手腕为发力点高速的上下

运动。

四、 总 结

本文主要就钢琴表演的节奏、 声音、 技术训练来对钢

琴表演进行简单的叙述。 要成为优秀的钢琴表演者要认识

到情感与技术的重要性。 情感是表演技术的导向, 而表演

技术是情感表达的支撑。 我们在演绎钢琴作品时不但要注

重技术还应注重理论, 只有这样才能精准地刻画音乐形象,
完美地表达音乐思想, 成为一名优秀的钢琴表演者。

(指导教师: 梁 燕)
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