
古筝学习和演奏漫谈——模仿、鉴赏 

音乐是听觉的艺术。声音是构成音乐艺术的物质材料，是我们在欣赏音乐时，直接作用于

我们的耳的先决因素。声音或者音响是音乐艺术存在的标识，没有了声音也就无所谓音乐，

在一定程度上，没有了美的声音，也就没有了美的音乐。音高、节奏与和声是构成音乐的三

要素，而我们通常所说的力度、速度与音色是音乐表现的三要素。在我们日常的音乐接受与

欣赏中，声音的物理音色、声音质量等理所当然成为我们领略古筝音乐的形式美、判断音乐

优劣的重要角度和出发点。 

 

    古筝是一种弦鸣乐器。乐音通过弹奏者指尖的拨动、筝马的传导及共鸣箱的作用而传播

开来。影响音色的因素有很多，其中材质如古筝面板沙纹的顺畅与否，共鸣箱的大小等等，

都是影响乐音音色的重要因素。然而演奏者触弦的角度、力度、深浅、快慢等却是影响音色、

音质的更为重要方面。同样一架琴，不同功底、水平的人去弹，出来的音乐及感觉是不一样

的。根基粗浅的人弹奏高档次的琴，音质、音色不一定就好到哪里去。关键还是要看个人的

一些演奏技巧和技法。 

 

    人们学习一门技艺，很多时候都是从模仿开始的。模仿也正是学习的一种重要手段。模

仿名家是弹奏者最初学习阶段的重要阶段，或者也可以说是每个弹奏者不可缺少的阶段。从

演奏的一招一式，比如手型、动作，再到对每个声音的要求和把握，以及对整个乐曲速度、

力度、音色等各方面的追求等等，我们都可以去尝试模仿。然而，模仿仅仅是一个阶段，而

不是弹奏者最终要追求的目标。音乐是活的，它也是要跟随时代的步伐而不断变化的。毕竟

每个时代有每个时代不同的语境，音乐也同样。另外很重要的一点在于每个人对音乐的理解、

领悟又都不同，这是个性化存在的前提。弹奏者对名家的过于模仿，等于是对他们的过度依

赖，弹得再相似，称其量也只能是“某某第二”，最终没有自己的一些东西，更无所谓什么

个人风格。 

 

    弹好古筝，需要多听多比较。通过对不同风格音乐作品、不同演奏家对同一首作品的演

绎等多方面的欣赏，不断拓展我们听觉的感受、思维的开阔，是提高和完善我们音乐欣赏乃

至二度创作能力的重要影响因素。比如同样是《寒鸦戏水》一曲，在基本曲调，是一样的，

但是不同演奏家的做韵技巧却不一样，风格是各不相同的。我们在学习中，尤其是对传统曲，

不一定非得抱着某个演奏家的演奏不放，唯马首是瞻，毕竟对传统曲的演绎的余地很大。我

们在保证地方风格和音乐本身风格的基础上，对左手的拿捏有很大的开拓空间。当然，上面

提到的模仿，在右手是相对容易的，弹奏可以做到形似，然而在左手就不一样了，它看不到，

只能用耳朵听，甚至用心体会。演奏者自身是音乐的解释者，是音乐内涵的传达者。判断一

个人的演奏是否到位，很重要的一个方面就是看其音乐表演是否投情。要做到投情，关键还

要看演奏者个人的体验是否深刻和到位。也就是说，在演奏中，光有技巧是不够的，还需要

有一定的情感依托、支持，否则很容易陷入无病呻吟的状态，也就很难设想能打动观众的心

而产生共鸣了。 

 

    古人说的好，“凡操千曲而后晓声，观千剑而后识器。”学习古筝不能仅仅局限于古筝这

一门乐器的弹奏方面，更重要的是对自己耳朵的训练和乐感的培养。由此我们需要注意多欣

赏优秀的古筝名曲，或者名家名曲。通过欣赏名家的演奏，可以反观自身演奏方面的一些问

题，最终有效地提高自身的审美感受力。学习者可以通过鉴赏过程，培养了对音乐艺术鉴赏

力，是一种受教育的过程。通过欣赏优秀作品，可以让我们能够较完全地感受到筝乐之美，



培养一双具有高度审美意识的耳朵。要弹好古筝神韵，还需要一定的理论基础，需要一定的

积累。生活相对于音乐，是更为奥妙的一门艺术。仅仅局限在音乐领域是不够的，有时候它

迫切需求其他领域比如文学的激发、启示。 

 

    一个人的弹奏水平、感觉与个人鉴赏的能力有很大关联。一个人审美能力的高低往往直

接影响着他对音乐的感受、体验以及表现的到位与否。鉴赏能力高，往往对乐曲的演奏、演

绎更生动贴切。而自身鉴赏能力不高，往往在演奏中的个人体验就不那么深厚、丰富，在音

乐的表现上也就有欠缺与不足了。那么什么是鉴赏呢？鉴赏是人们观看艺术表演时对各种艺

术活动所产生的一种审美活动。而音乐鉴赏则是对音乐这一听觉艺术的审美。音乐鉴赏是一

种复杂的审美活动，是一种包括人们对音乐形式美的感知，情感深入体验，想象联想以及创

造性思维等不同心理活动融为一体的音乐审美实践活动。通过音乐鉴赏，我们可以获得美的

感受，可以陶冶情操。作为古筝习奏者、弹奏者，其审美能力可以在这种独特的艺术活动过

程中培养和熏陶，并得到强化。音乐的鉴赏首先是要对音乐作品声音感性形象也即形式美的

接触，然后是在作品形式美的基础上所引起的对音乐内涵的体验、联想等更为复杂的心理活

动。比较好、效率高的学习方法是有自己探索的学习。这种学习方法不同于盲目接受、完全

听任教师灌输，而是一种较为自觉的方法。那么我们探索性的学习都包括哪些方面呢？拿一

首乐曲的学习来讲，我们在学习过程中需要注意演奏技法、技巧，乐曲意境内涵，乐曲的音

乐表现等方面。而不能仅仅局限于一纸乐谱，将乐谱上的音符与音乐等同起来。作为弹奏者，

我们的任务是把乐谱转化成乐音的流动，转化成活的音乐。而这单靠勤学苦练还不够，更需

要深刻体验、领会乐曲的内涵，在弹奏、练习中不断探索、试验，将某首乐曲所适合的音色、

力度等拿捏好。 

 

    在习奏的过程中，我们有必要加入鉴赏的环节。鉴赏是人们欣赏事物的高层阶段，其中

存在着鉴别、对比的环节。在鉴赏的过程中，我们自身的审美观在其中发挥着重要的作用。

此外，鉴赏的环节还将有助于我们形成、影响以及完善自身的审美观。每个演奏家、弹奏者

都希望将最好的音乐感觉呈现出来，而鉴赏是让我们在鉴别、对比以及分析的环节上不断提

炼好的感觉的重要途径和手段。鉴赏是不能盲目的选择作品的，每个演奏家都有自己所擅长

于表现的一类乐曲，每个古筝流派也都有自己的一些代表人物，我们用来鉴赏和学习的也往

往要选择一些具有代表性的和优秀的作品。 

 

    在古筝的学习和演奏中，一个比较容易进入的误区就是对古筝作品量的强调。这里的量

不是质量，而是数量。实际上，数量仅仅是一个方面，而质量才是最为关键的。数量的多少

不等于实际掌握的程度。比如，潮州筝派是我国古筝流派中的重要一支，流传下来的乐曲算

上不同演奏家的不同演奏谱就百十多收。是不是每一首我们都要学习呢？或者是否我们能弹

奏的作品越多就代表我们对潮乐的理解就已经很到位了呢？不是的。就潮州筝曲中的轻六、

重六、轻三重六以及活五几个调式，我们只学习其中的代表作品就可以了。比如轻六的《秋

芙蓉》、《粉蝶采花》，重六的《秋思曲》、《寒鸦戏水》，活五的《柳青娘》等等。通过对这些

代表性作品的学习，来洞悉潮乐的艺术特点、乡土色彩、旋法、结构以及演奏技巧等才是较

好的学习方法。更何况，有时候数量多了，不一定精。由此，我们的学习者要想真正走进古

筝艺术之门，感受其艺术魅力，光以数量来衡量一个人弹奏的进度或者水平是远远不够的，

更重要的在于对古筝音乐本体的东西的讲究，比如右手弹出来的音质，左手按滑的细腻与否，

以及演绎整首乐曲时对乐曲的理解深厚层次、程度以及在感情的酝酿、表达等各方面。学习

和弹奏乐曲数量的多寡只是衡量的一个方面，不是全部。回到我们的传统乐曲学习中来，传

统曲在技法上主要以勾托抹劈以及如八度对称模式的各种组合为主。有些人认为学会了古筝



演奏的一些基本指法就可以在学习上游刃有余了，这也是一个比较常见的误区。这是一种孤

立学习的方法，没有把筝乐当成音乐来对待。殊不知，除了技法之外，轻重缓急、音色对比、

呼吸、体态运动等等都是学习的重点，没有一定的训练是招架不住的。从另一个方面而言，

是在强调筝乐的共性，而抹煞了筝乐的个性。勾托抹劈固然是古筝演奏的基本指法，然而每

个流派都有自己在演奏上的习惯、特点，没有这些个性化东西的存在，也无所谓流派之分了。

再者，光是筝乐里的 4、7 两按音又有多少讲究呢？又岂止是左手按弦那样简单呢？ 

 

    鉴赏是任何一门乐器学习过程中重要的不可忽视的环节，习奏之人唯有在学习的过程中

伴随着鉴赏的环节，才能做到事半功倍。然而往往不尽人如意的是多数教师停留在授“鱼”

的阶段，对学生个我音乐的理解、把握予以抹杀和否定，缺乏引导的环节，灌输式的教学成

为司空见惯的事。这种方式的教学往往进度会很快，但是在弹奏中始终找不到正确的或者好

的感觉，最多只能得其“形”，而不能令其“形神俱佳”，音乐也由此缺乏生动，呆滞乏味，

更不必提什么个人的演奏风格了。事实上，无论是专业的古筝教育者还是社会古筝教师，对

弹奏者美感的引导和培养远比在短时间内交付几个作品重要。美感的引导和培养有助于帮助

学生从盲目的模仿转化到自我创造的轨道上来，是实现表演个人化、风格个人化的重要途径，

也是实现古筝艺术演奏风格多元的重要影响因素。 

 

    那么我们要鉴赏的环节在哪些方面呢？ 

 

    同样一个乐谱在不同的演奏家、弹奏者手中的感觉是不一样的，一千个弹奏者就有一千

个“高山流水”，个我感知的不同，体验的深浅程度，以及审美观的不同等等，对乐曲的演

绎是不尽一样的，出来的音乐感觉自然是不同的。同样是《汉宫秋月》，有的演奏家的演奏

指力老辣，风格豪放刚劲，有的演奏家则是文气隽永，令人回味悠长。而我们唯有用耳、用

心去鉴别才能体会其中的不同，进而帮助自己建立起良好的感知、处理音乐的感觉。 

 

    对于乐音的鉴别是我们鉴别乐曲的重要环节之一。通过对声音效果的鉴别，我们可以在

触弦的技巧、方法方面有所改进，并有助于整体技艺的提高。主要表现在我们要鉴别声音的

虚实、声音的厚度等等。弹琴力度不足，则声音多虚而不实，弹琴力度过大，声音噪而不美。

从声音的效果的鉴赏而反观我们的弹奏方法比如触弦的速度、深浅、角度等等，也是自我学

习的一种方法。那么，在这里，我们要反观一下我们日常的练琴习惯。那种以计件也就是每

天弹奏几遍的练习方式是一种敷衍的、不好的方式。而带着问题、以推敲的方式去练习的往

往能够找到比较好的音乐感觉，而且也多激发自己独有的创造方式。对声音的辨别，包括多

个方面，而不单单指音量，还涉及音色、音质等方面。声音的这几个方面是不同的范畴，各

有自己的特点。比如音量大，声音不一定就结实，相反，声音小不一定就代表声音虚无、不

结实。习奏者在学习和演奏中，应该注重声音的质量，不能仅仅关心声音的音量。习奏者若

要弹一手好琴，把眼光仅仅停留在古筝这一件乐器上是远远不够的。在学习的同时，应该帮

助自己建立起一套鉴赏的体系和具有一种鉴赏的意识，要学会鉴赏作品。 

 

    优秀的演奏家在演奏中，总是期望将最美的音乐、最好的弹奏感觉呈献给听众。达到整

个乐曲、乐段，小到每个小节甚至每个音符都是进行多次的推敲。我们听一些重要演奏家的

演奏，往往会感觉到他们的音乐不单单是好听的音乐了，而更像是在说话，正如是在倾倒演

奏家们的心声。优秀的演奏家对乐谱的推敲十分讲究。小到每个乐音都要进行不断地推敲。

这也就是为什么我们在听一些乐曲时，总感觉每个乐音都似乎带上了演奏家的个人情感，都

承载着某种意义一样，而不仅仅是能弹出声音来这样粗鄙的层面。我们要让弹出来的乐音或



者音乐真正代表我们的心声，是用心来弹奏音乐，那种只获得声音的形貌而不求其精神、神

似的表达是不彻底的，是缺乏内涵的。 

 

    要完善或者近乎完美地表达一首作品，除了需要体会以及完全体现作者的创作意图、作

者本身的思想旨归，更重要的还在于补充新的诗意。作曲家是乐曲的一度创作者，演奏家则

通过二度创作把它复活，赋予它灵魂。很多时候，我们的学习者对进度的过于强调和追求，

使得他们学的作品很多，但是质量却不高。不如看似很简单的勾托抹托（四点技法），弹慢

的时候还勉强，速度一提上来，就完全不行了。四点要弹快，光靠指力是不行的，还需要小

臂、肘等部位的运动辅助。否则，要么因为急躁而弹奏过于跳跃，要么因为过度的上下跳跃

而造成某些部位的不适等等。这也是我们经常见到很多人学过很多由慢而快的乐曲，但一到

快板就快不起来，连贯感不强等等的原因了。 

 

    除了对单个乐音的鉴赏外，对一整个乐句、乐段的鉴赏也是重要的环节。这又要反观到

我们日常的学习中来。比较事半功倍的学习方法是在学习一首乐曲之前先通一遍曲谱，或者

如果有条件，可以先听一下已有的录音，对音乐有一个大概的了解和形象上的概念、印象。

通过读谱，我们可以划分出乐句，在处理上就会比较快捷、方便。然而通过笔者对学员的观

察，多数都是乐谱一到手便开始从第一个音一个一个往下弹奏。实际上这是一种孤立的学习

方法，只见树木，不见森林。或许每个声音都丝毫不差的弹奏了出来，但是其内在缺乏联系，

每个乐音都成了孤立的个体。那么对一个乐句我们需要怎样去鉴赏呢？除了声音的清晰与

否、力度大小之外，就是这个乐句的起伏、整个乐段以及作品的层次感等等。 

 

    古筝艺术是分流派的。由此，对于古筝乐曲、音乐的地方风格、音乐特性进行鉴别也是

我们弹好古筝的重要环节。在传统筝曲的演绎中，4、7 两个按变之音是区分流派风格、地

方色彩的重要标志之一。一般而言，南方流派中的按变委婉含蓄，音程较小，比如客家筝曲

和潮州筝曲中的两个按变音；北方流派的按变多直接干脆，音程较大，以河南筝曲、山东筝

曲最为典型。此外在音高与旋法方面，也都有特别的讲究。潮州筝曲中的微升 4 与陕西筝曲

中的微升 4 虽音高相似，但具体的选法不同。前者微升多上移，后者微升而下移。这些都是

地方的音乐色彩和风格使然。而这不能混淆，否则将对作品造成极大的破坏。 

 

    在广东，一些汉调筝曲经常被潮汕地区的艺人们演奏，从而潮州化了，比如《一点金》、

《出水莲》等。无论是潮州还是客家，应该保证作品曲调的整体风格、调式的统一。我们可

以演奏客家筝曲的《出水莲》，也可以演奏潮乐《出水莲》，虽基本的曲调大致一样，但调性、

旋法上也有细微的不同，在演奏中应该尊重当地的一些风格特色、传统，而不能混淆。而这

些没有一定的鉴赏意识，则很容易将二者混淆。 

 

    古筝弹奏者要处理好一首乐曲，除了在技术要求上达标之外，更重要的是怎样通过听来

感悟一首作品，怎样通过欣赏而找到不同弹奏着在处理方面的不同，他们个人风格到底“个

人”在哪里。然而令我们司空见惯的是，弹奏者技术很高超，比如弹奏的速度、力度无可挑

剔，但整体的音乐感觉却不怎么到位，或者充分将音乐本身所具有的内涵给呈现出来。由此

则多弹匠，而少真正的“知音”。 

 

    在欣赏音乐的过程中，我们不能把对音乐的欣赏仅仅停留于表层。如若想准确地把握音

乐作品的“内涵”，就应该从表及里深入到乐曲结构、形式因素上来。而弹奏者或者学习者

仅仅停留于对音符的弹奏，而不注意情感的注入和拿捏。对左手的修炼是丰富个人情感表达



的重要手段之一。左手的按滑等技巧除了在区分流派方面大显作用，另外就是对个人演绎是

否到位、个人风格的确定具有极为重要的意义。同样是一首作品，速度的缓急不一，力度的

多变，左手做韵技巧的丰富等等，是我们判断某人演奏风格的重要依据。古筝乐曲有很多需

要注重其流派的风格，比如演奏技法的，又如在左手的做韵旋法方面的不同等等，这是我们

演绎一首作品特别需要关注的。我们不能把对地方风格的打破而自诩为个人演绎风格的确

立。当一首作品失去了它本土的一些音乐风格，那么，个人再煽情的演绎也无法弥补对其本

土地方风格的破坏。比如，原本要弹奏潮州乐曲，因为左手按滑的不到位或者过甚跑到客家

筝曲的风格上去，那么，就贻笑大方了。通过多听我们要达到区分辨别流派的风格的目的，

而不能仅仅觉得好听这样肤浅化的欣赏方式。 


	古筝学习和演奏漫谈——模仿、鉴赏

