摘要：钢琴伴奏不是简单的伴奏，它不但是舞蹈叙事的参与者，是营造舞台气氛的手段，更是舞蹈动作节奏的把控者。论文从功能定位、契合机制、实践路径三个方面进行分析，选取《天鹅湖》《胡桃夹子》《吉赛尔》等舞剧的钢琴伴奏作品以及课堂基训组合实例，论述钢琴怎样用音色、织体、节拍、力度等手段去融入到舞者的身体里。伴奏的价值在于“声”助“形”，“乐”传“情”，伴奏艺术的真正展现要依靠伴奏者对舞蹈语言的把握和对乐曲的再创造。
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引言，芭蕾舞者身上所处的足尖、手臂和身姿被观众所注视，但钢琴琴声也常常是作品表情的来源。古典舞剧大部头叙事，课堂基训基本动作组训，无论钢琴键上的一次升降，都会给舞蹈赋予节奏、感情和质地。长久以来，伴奏被看作是次要的“配乐”，伴奏自身的艺术表现力被习惯性地忽略了。本文主要研究钢琴伴奏在芭蕾舞剧表演中的艺术表现，从钢琴伴奏的功能定位、契合机制和实践路径三方面入手，论述它为什么是舞蹈不可或缺的有机组成部分。
一、钢琴伴奏在芭蕾表演中的定位
（一）从附庸到参与：叙事与氛围的双重担当
钢琴伴奏对于芭蕾舞表演的最初的价值，应该就是节奏的限制。课堂基训当中，一段接连不断的tendu，依靠的是稳定的节拍，舞者每一步的伸展都被琴键敲击轻重所牵制，动作的快慢、停顿、连绵，均依照着琴声的节律来铺陈。伴奏就像藏在把杆后面的一个“计时器”，它所起的作用也只不过把时间分成整齐划一的小段。但是伴奏的功能如果只停留在拍子上，那么它的价值就被大大地低估了。
舞剧的叙事上，琴声一般起到表现场景、传达情绪的作用。第二幕天鹅主题的钢琴分解和弦、琶音弹奏出湖面水波粼粼的景象，此时的琴声还没有出现完整的旋律主题，但是水波的意象就已经在听觉里形成，群鹅的斜线移动和足尖碎步是处在这一片音浪当中，才有了情境的支撑。这里伴奏不是跟随舞蹈的脚步走，它一般会先于视觉打下听觉的基调。被琴声渲染过的不仅仅是具体的画面，还有弥漫在其中的气氛，宁静的、忧伤的或是神秘的，舞台上空气大多先被声音调好，舞者的表演也就顺理成章地落入了其中。由此可见，伴奏在芭蕾里有两重身份，一要站在节拍上给动作奠定坚实的基础，二要进入情境之中给视觉增添情绪。伴奏身份的加重使得伴奏者不能只看谱面，而要时时抬头望向舞者的走向。
（二）从节拍到表情：规约与抒发的并行不悖
将伴奏简单地认为只是“打拍子”，是不全面的。除了节拍之外，钢琴用织体、力度、音色来完成感情的塑造。糖果仙子舞曲“胡桃夹子”中钢片琴般的晶莹音色与舞者轻快的小碎步相对应，声音的清脆正好衬托出舞者纤细的足尖，琴音越急，舞步就越轻快。柔板的需要舒展绵长的音色时，钢琴就用慢颗粒、宽和声来放慢琴声的速度，琴声沿着舞者伸展开的手臂缓缓流淌，就像是给那些慢慢抬起的腿、转身的臂缠上了一层长长的丝绒。规约和抒发在伴奏上是同时存在的。琴声一边把动作的结构牢牢固定住，一边把情绪的空间打开；舞者在稳定的律动里获得身体的支撑，在琴声的色彩里自由呼吸。双重性恰恰就是钢琴伴奏的特殊之处，弦乐、管乐虽然音色很美，在课堂或者排练中很难找到这样随叫随到的方便，钢琴以一己之力集节奏、和声、旋律于一身，因此成了舞蹈最亲近、也最灵活的声音。不需要过分的喧宾夺主，在合适的时机给予一推、一托，就会使舞者所要表现的情感更加完整。
二、契合之思：伴奏与舞姿情感的内在呼应
（一）音色织体对应动作质感
伴奏艺术表现的关键在于一个“合”字。琴声与动作之间存在着一种天然的对应关系，音色的轻重、织体的厚薄都和动作的质感互相呼应。德彪西的《月光》是朦胧漂浮的和声，用来控制慢板的动作时，正好符合舞者收而不放、内敛的肢体姿态，琴声疏疏朗朗散开，如同手臂拉开之后欲言又止的分寸，如果想要表现跳跃的轻快，格里格《抒情小品》里跳跃的节奏和清澈的旋律比绵长的夜曲更合适。不是刻意安排的，而是一种音乐和身体共有的那种节奏的本能，伴奏者所要做的只是把这种本能唤醒，接住，并且回到舞者的脚下。织体疏密也给动作的收放注脚。《睡美人》玫瑰慢板的和声一层一层地堆砌舞者缓慢庄重的舞姿，琴声越来越满，动作也就越发庄严，当织体只剩下最单薄的线条的时候，舞者的身姿也变得轻盈起来。伴奏者如果能够对这种对应有敏锐的体会，使琴声的松紧随着动作的收放而变化，那么两者就可以互相促进，而不会互相排斥。
（四）力度速度：以音响张力托举身体起伏
琴声的强弱和快慢是舞者身体起伏最贴近的支撑物。渐强处动作一般也会随之舒展，渐渐弱的时候身姿就变得有点收敛了，力度和身体之间仿佛有一条看不见的引线。跳跃组合中琴声在跳跃之前积蓄力量，给舞者腾空一个有力的支撑，落地的时候力度又会及时收回来，使动作稳稳地落下，没有拖泥带水。强弱之间分寸的把握，一般被观众所忽略，但是它实际上就是决定一支舞“活”还是“僵”的重要因素。速度的变换会左右动作的气质。徐徐加快的乐句会使原本舒缓的舞步渐渐紧张起来，恰到好处的停顿在静止中给舞者积攒了力量。伴奏者如果能够把握住其中的张力，使琴声的松紧与身体的收放相契合，那么舞蹈就会有呼吸，不会是毫无生气的排列组合。力度和速度的控制是钢琴伴奏最见功力的地方。它不像旋律那样引起人们的注意，却像看不见的骨架一样支撑着舞者起落、停顿。琴声越紧跟着舞者，舞者就越有依靠，琴声稍微松懈一点，动作就没有支撑了，台上表演的水准也随之下降。
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（三）协同配合：与舞者教师的默契
钢琴伴奏本身是合作的艺术，钢琴伴奏和舞蹈之间要靠长时间的默契来滋养。伴奏者与老师保持联系，知道组合重点、难点后，在重要的地方给予恰到好处的支持，跳的时候蓄力不松，收尾的时候收尾不拖，琴声与口令同频，课堂节奏也就顺畅了。表面上看起来比较繁杂的沟通，实际上就是伴奏由“幕后”走向“台前”的必经之路。与舞者之间形成的默契，就更难了。经过长时间的交流没有语言，但是眼神就可以感受到对方的节奏，琴声的强弱随着呼吸变化，动作的速度随着琴音的变化而变化。伴奏和舞蹈在这样的配合之下越来越默契，它已经不再是舞台上角落里的点缀，而是与舞蹈同等重要的创作力量。琴声落下舞步起时，两者融为一体，舞台演出的每一个细节都会因此更加完整。
（四）审美自觉：让艺术表现成为伴奏的常态
伴奏艺术表现最后落在伴奏者自身身上。指尖功夫固然重要，但是只有对舞蹈有深入的理解、对美有敏锐的感受，才能让琴声长久地吸引人的注意。经常与舞台接触的伴奏者会渐渐形成一种眼光，看见一支组合就会知道它要什么样的声音，听到一段旋律就会知道它应该托起什么样的动作。眼光并不是天生的，是通过一次次的配合才形成的。这种自觉是靠时间的浸润慢慢形成的。多去排练厅看看，多看舞者排练，揣摩各种风格作品的特点，琴声也就渐渐有了灵性。把艺术表现内化为职业常态而不是偶尔为之的讲究，才能让伴奏跳出“陪衬”的位置，成为舞蹈创作里可以信赖的另一方。钢琴伴奏的尊严就在于不把自己看得太低。当琴声不再是照着谱子去奏，而是为了舞者、为了作品而奏的时候，伴奏的艺术表现就不再是可有可无的点缀，而成了全场演出中实实在在的部分。

