
论钢琴演奏中的过度表现
摘要：对于钢琴演奏时外在肢体语言的表达方式和程度深浅，是仁者见仁智者见智，这其中既有专家的看法也有群众的意见，但归根到底艺术就是为人服务的，服务于不同的对象时表达的方式和特定的场景就会不一样，这本身应无关对错。
关键词：钢琴、演奏、音乐、表演、艺术
引言

说到钢琴演奏过程中“过度表现”现象，就像春季里的流感愈演愈烈，已成为一种较为广泛的社会现象了。但也有广大的音乐爱好者非常喜欢这种“过度表现”，对这种“过度表现”的演奏推崇备至，喜欢得不得了。仁者见仁智者见智，这两种好似对立的观点其实出发点都是好的，都是为了进一步繁荣钢琴艺术的发展，只是由于所处“观察点”的不同而导致所看到的风景有所差异而已。
首先我们来谈谈什么是“过度表现”，过度表现是指不切实际地把本来只有一点点的东西，表现夸大成很高很大，严重地脱离了原来事物的本质面貌。这样肯定是不好的，如果又发展成为了一种现象，那就更不好了。对于钢琴演奏中到底有没有“过度表现”现象或是要不要拥有“过度表现”一点的演奏，接下来就需要细细分析和研究，也不忙着下结论。
一、争议的引发点

本世纪最后一位继承十九世纪浪漫派传统的音乐大师霍洛维兹，一直是我们顶礼膜拜的至高偶像，他每一次的演奏都会引起乐界热烈的讨论，不但吸引了大批的音乐家，更吸引了无数热爱他的观众，他是现今乐坛唯一受到像摇滚乐明星那样待遇的古典音乐家。大师在演奏时端坐如钟、微闭双目、胳膊挥动、手指飞舞，我们仿沸听到万马奔腾的喧闹声，过一会儿又是凄凄切切的细语，既有你死我活的拼杀，又有肝肠寸断的倾诉……数曲奏罢，余音缭绕。
大师的演奏好似一座分水岭，他传承了十九世纪浪漫主义的精华，树立了近代古典乐风的里程碑，是千千万万钢琴演奏者的典范，他的每一举手投足都受到大家的模仿。但如果让我们现在的某些人给大师打分的话，恐怕不会及格，因为大师没有吸引人的外部表情与动作，会被说成缺乏乐感。如今弹琴的人激增，各类赛事频繁，对演奏者的要求日甚一日，不仅刻意求全，而且往往从音乐之外寻找毛病，把与音乐无关甚至有害的外部表情与动作当作乐感优劣的标准，从而忽视对乐曲内容与风格的表达，本世纪最杰出的钢琴家阿什肯纳齐在北京音乐厅的演奏被乐评人贬为“刻板”的表演即为一例，当今的青年钢琴家某某如日中天、全民喜欢、红透发紫，恐怕与他激情洋溢、夸张外露的表演式演奏是分不开的。

二、观点之一：音乐终究是听觉的艺术
音乐终究是听觉的艺术。持这种观点的老艺术家较多，我本人较长时间内也非常地赞同并拥护这种观点。同所有音乐表演艺术一样，钢琴演奏是把乐谱上抽象化的音符具体为现实音响的二度创作，尽可能要真实准确地表达出作者原有的音乐思维与意图，完整地揭示乐曲的内涵和特定意境，渲染出基本的艺术情绪，同时艺术的升华到最后是要通过观众的反馈才能最终实现的，这中间的每一环节都缺一不可，互相有机地结合在一起，构成了艺术传播的全过程。
音乐——看不见，摸不着，无形无状，但它有长短、高低、强弱，有音质音色的区别。同美术作品的检测不能凭耳朵一样，乐器演奏的鉴赏不能靠眼睛。正因为如此，国际国内许多器乐大赛往往在关闭了幕布的舞台上进行，这有助于评委对参赛者的演奏作出公正权威的评判。世界著名指挥大师卡拉扬指挥的时候习惯于闭目沉醉于乐曲之中，人称“失明的卡拉扬”。以上两例足以说明，欣赏音乐时排除外界对人的视觉器官的刺激，有利于集中注意力于听觉器官，从而能够及时捕捉任何音响的蛛丝马迹。音乐从一开始就是听觉的艺术，衡量钢琴演奏水平的高低、造诣的深浅，根本上就是要凭借耳朵这一听觉器官，所以判断演奏者乐感的优劣、投入程度的多少，音响效果是唯一的依据，而绝非一些故弄玄虚的外部表情与动作。

然而现实音乐生活中置乐曲的内容、情绪于不顾，片面追求外部表情与动作的过度表现之风盛行——比赛、考级、考学、音乐会等等凡是有钢琴演奏的场合，就有此类歪风的种种表现：肩膀高耸、身体抽搐、嘴脸歪斜、脚打拍子、摇头晃脑、东倒西歪……本是描绘田园风光的背景音乐被弹得呼天抢地、飞沙走石，本是表现战斗豪情的进行曲被奏得懒散拖沓、有气无力，大师们的经典作品被手舞足蹈地肆意歪曲，以科学严谨著称的钢琴演奏面临随心所欲、无情“肢解”的危险。奇怪的是上述恶作剧般的表情与动作有时还被当成“乐感良好”而加以赞赏、一路放行，而那些不事娇揉造作实实在在以声音诠释作品的演奏却被看作“乐感缺乏”而加以否定、拒之门外！这无疑对过度表现之风的形成与发展起着推波助澜的倡导作用，是听不懂这种高层次的钢琴音乐呢，还是被那些花里胡哨的外部表情与动作迷昏了头？
托尔斯泰有句名言：“艺术家应该具有三个特点：真诚、真诚和真诚。”这种形式主义的乐风与文坛上一度出现的“假、大、空”文风在思想实质上同出一辙，即虚张声势、言之无物——以华丽眩目的外表掩饰空洞乏味的内容；以故弄玄虚的表情与动作冲淡对乐曲内容的揭示与探索，从而把钢琴演奏与教学引向华而不实、虚伪夸张的邪路，这不能不引起音乐界有识之士的警惕。
三、观点之二：钢琴也是表演艺术

表演艺术是艺术的表现形式，可以从戏剧、音乐、舞蹈等形式表现出来。通常使用两种方式演绎，一是无语方式，仅用肢体动作表达所要表演的故事；另一种是语言和表演同时进行以达到标准。表演艺术的基本特点是创作主体，所运用的工具材料以及创作成品都结合于演员自身，以达到三位一体、不相分离。也就是说演员是运用自己的五官、形体、声音和思维感情来塑造艺术形象，演员自身既是创作者又是进行创作的工具材料和艺术形象的体现者。
钢琴表演艺术作为艺术作品的二度创作过程，是建立在遵循作曲家原意的基础上、具有表演者个性风格特点的作品再现。钢琴表演艺术学科的实践运用和音乐美学的审美观是密不可分的。在音乐的表演过程中存在着两种方向的运动：一是表演者把内心的精神转化为音乐，即精神变物质的过程；二是观众把这种音乐再通过大脑的理解转化为精神，即物质变精神的过程。好的表演艺术形式总是可以通过自己的表演，积极地影响和感染观众，帮助观众提高对音乐的鉴赏能力，调节观众的欣赏角度和趣味。
钢琴表演艺术根据其特性及表达作品内容的需要，要求表演者采用单独、侧面对观众的表演形式。这种传统的表演形式为表演者创造了一个对音乐更好地理解和阐释的艺术氛围，在突出表演者自我意识的同时，向观众传达对音乐的逻辑性和严谨性的理解。也正是这种传统的优秀表演形式，我们才能欣赏到各种不同风格的表演。风格既表现于内容，又表现于形式，它是由内容和形式的统一所表现出来的总体的特色。对于一首作品，表演者根据自己想表达的思想内容，选择能够反映、表达自己心理的表演形式。不同的表演形式，也是表演者风格和修养的体现。例如演奏贝多芬的《热情》，表演者除了根据作品给予指定的表现形式进行表演创作外，像施纳贝尔突出了严谨、理性的古典学风；李赫特尔感情激荡、气势恢宏、风格浪漫；鲁宾斯坦呈现了温文尔雅的气质；霍罗维茨则表现了炉火纯青的技术和强烈的个性；肯普夫表现出对作品的深刻理解和成熟的技巧。正是有了这些不同风格的创造，《热情》才会像钻石一样始终闪耀着夺目的光芒，产生了不同的审美价值。这对于有音乐素养的听众来说无疑是一种精神上的享受和心灵的慰藉。钢琴表演艺术随着社会的发展和需要更应突出个性化的艺术表演形式。任何艺术如果脱离了创新与发展，就会变得苍白无力，没有生命力和活力。这就对传统的钢琴表演形式有了更高的要求和迫切的需要，同时对表演者来说，除了要有深厚的文化底蕴外，还要有跟上时代的敏锐头脑，来丰富自己个性化的钢琴艺术表演过程。
任何创作活动都有一定的社会性，同样，钢琴艺术的表演形式也不能脱离社会性而存在，它与时代的不断发展有着必然的联系。传统规范化的表演模式可以被真正有音乐修养的少数群体所接受，是“精英”“贵族”式的欣赏方式。但随着时代的发展、社会的需要、网络传媒等现代交流手段方式的迅速发展与改变，使钢琴音乐面对的是更多、更为广泛的群体，钢琴表演艺术应从音乐表演多元化角度，积极探索如何在表演形式以及音乐表现上使广大观众更好地接受。观众不一定都是对的，但无视观众的艺术家却永远是错的，为了让社会能够更为广泛地接受和认同严肃音乐，我们可以在钢琴音乐的表演过程中采取更容易被大众心理所接受的传媒方式和艺术表现手段。
钢琴表演过程中，表演者由于从内心产生了音乐的感受并引发肢体动作，从而能更好地表达作品内容及抒发自我情感，使之成为音乐表演的重要组成部分，是促成音乐作品和观众思想产生共鸣的必要手段。作为媒介，表演形式有着举足轻重的作用，它帮助表演者创造出一种情景，通过观众的想象来产生感情。观众对钢琴音乐特别是能适合现代钢琴作品的新表现手段有着强烈的渴求和愿望，希望表演者具有时代感、具有与生活体验相接近的表演形式，表现与观众共有的对现代生活的体验与感受，从而感染观众，同时也给钢琴表演艺术注入新的血液和生命力，使钢琴表演艺术从不同角度更完美地获得其美学体验。
四、艺术的多元化和谐发展
“音乐需要亲和力，否则再优美也是失败的音乐，所以我不需要棱角和激情，因为那样会让我和音乐产生距离，”这是朗朗曾对记者说过的一句话。事实上朗朗的演奏确实是非常具有亲和力，他让他的听众有一种极大的满足感，使人们忘记了舞台的隔阂，音乐真正成为了大众的音乐，这一点既是朗朗的成功也是当今钢琴艺术发展的成功，通过电视和网络爆炸性地向外传播，使得钢琴更容易得到大众的观赏，这也更要求表演者要具有一定的表演能力和功底，本来舞台的表演就需要有一定的夸张，这也是舞台艺术表演的共性，比如舞台话剧中的台词对白，演员说起来就很夸张，在生活中如果也这样就显得很别扭了。
什么事都要有一个前提，如果得到大众普遍喜爱并参与的艺术一定是大众艺术，大众艺术的特点注定带有易懂、流行、下里巴的特性，这也会体现在它的演出形式、演出特点、甚至包括演出场地上。正因为有了这样的一些元素，钢琴的普及和发展才呈现出一派繁荣昌盛的景象，更奠定了钢琴作为乐器之王的王者地位。
当然也有一些不和谐音。钢琴最初本是作为高雅艺术出现的，要再现它的高雅、复古，也必定要恢复它特有的场景，如果没有就会出问题了。傅聪老先生某次的演出，由于台下不停有人讲话、打手机、闪光灯拍照，愤而暂停了演出。北京国际音乐节上很多巴赫迷和钢琴迷期待已久的加拿大女钢琴家安吉拉·休威特（Angela Hewitt）的巴赫《平均律》独奏音乐会，琴童的燥动、家长的走动，也包括了杂七杂八的声音，使休威特的情绪受到了破坏，音乐的完美形态丧失。这就是由于场景、观众的错位而造成的艺术与听众的矛盾和不对接。
要解决这个问题就一定要认识到不同的音乐要对接不同的观众，不同的观众需求不同的音乐，各取所需才能和谐共处。不可否认时代已经发生巨变，我们的观众也发生了巨变，且群体已成爆炸性地扩张。现在的观众群体中既有学者也有普通市民；既有室内乐的爱好者，也有广场音乐的拥护者，他们都是音乐的忠实听众，是他们才使得音乐得以像今天这样的繁荣；是他们奠定了音乐的广泛群众基础，在这肥沃的音乐土壤上茁壮成长出一代代优秀的音乐家。作为我们这些音乐工作者一定要分清我们所拥有的观众群体，分清他们的爱好和倾向，给出他们最想要的答案，以最好的音乐和最合适的表现形式奉献给他们，忽视了这些要素就会给我们的观众和从事音乐的人们带来双重的伤害，更阻碍了音乐事业向前向上更大的发展。
五、做一名出色的钢琴演奏者，享受人琴合一的境界

演奏钢琴不仅要拥有专业的水平，还要拥有很完美的乐感，我想那些世界级的大师每每弹到高潮处，神情也表现得十分兴奋，是因为他们真正地将自己的情感融入了乐曲之中，他们用心去爱、去感受音乐，他们才不愧被称为世界级的大师，就像小泽征尔听到二泉映月时不觉已热泪滚滚，因为他们不仅是让世人了解自己的才华，更是将生命融入了音乐，让音乐有了生命、有了人的感情，让音乐有了意义。 
    现在有很多人为有竞争力而弹琴，为能出人头地而弹琴，这样演奏出的音乐是僵硬的，即使水平非凡也难以用音乐引起听众的共鸣。一名出色的钢琴家，水平固然是很重要的，但更重要的是通过音乐而产生出的情感，比如对生命的挚爱、对贫苦劳动者的同情、对美好生活的向往等等，这些情感将以音乐为载体传递爱的信息，这些才真正是一位音乐家应该拥有的高尚灵魂，只有他们奏出的乐章才能以极强的穿透力穿透时空的转盘，给予人们的心灵以永恒的洗礼与震颤。
音乐给人以享受，自己演奏的钢琴音乐更是一种自我情绪的宣泄。音符的高低起伏，左右了空间的一切，甚至连呼吸间也牵带着旋律。由聆听与感受中你会发现，梦境一般的感觉充斥着周围，会有种想融化在这个意境中的冲动。钢琴的成功演绎，就是要让我们用心带动手指，让手指触动琴键，让琴键敲出音乐，让音乐感染别人。不论是初学钢琴的人还是大演奏家，演奏钢琴始终面临的中心问题就是不断地调整人与琴之间的关系，从最初的人琴对抗到最后的人琴合一，从人对于琴的状态由被动变为主动，这是一个相当漫长、复杂而又艰辛的过程。人琴合一贵在自然，要求演奏者在技术上无所牵袢、在情感上真实自然、对钢琴了如指掌，身心合一然后是人琴合一，我想这应该就是演奏钢琴的最高境界了吧！
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