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《知乎周刊》由知识讨论社区知乎上的用户创作产生，经知乎工作人员和志愿者团队的合作制作完成。本周刊从每日知乎社区产生的大量 UGC 中精选高质量内容，进行组织、编辑、审校等工作，把优质的阅读内容，提供给许多还没有了解知乎，或者由于种种条件制约无法长时间使用知乎社区的用户，带你发现更大的世界。另有资讯类 app「知乎日报」，专业人士剖析热点新闻，一线杂志首发专栏特稿，欢迎下载品尝。





知乎一直坚持高质量讨论社区的定位，其核心理念在于为用户提供中文互联网上最好的讨论体验。在知乎里，用户通过提问和回答，方便、高效地创建、组织、编辑和分享知识、经验和见解。





知乎鼓励用户真诚、自律、言之有物，在尽情展现好奇心的同时，也能用自己的话语权表达观点的核心价值。目前，在知乎上聚集了中国互联网上科技、商业、文化等领域里最具活力和创造力的人群，他们来自于金融、医疗、法律、传媒、教育等众多行业，拥有丰富的从业经验，较高的经济收入和社会地位。




 写在前面






欢迎来到知乎古典音乐会，让耳朵有机会和美相遇！





觉得古典音乐的门槛过高，望而却步？不要怕。从贝多芬、莫扎特开始，从喜爱的电影配乐开始，从维也纳新年音乐会开始，跟知友一起扎实地入门吧。





对乐理知识一窍不通？不用担心。古典音乐是如何命名编排的？怎么分辨各种乐器的音色？如何评价一位指挥家的功力？看过知友的回答，你都能了解。





指挥万一在演出过程中不小心把指挥棒甩出去了怎么办？首席小提琴家万一拉断了弓毛怎么办？（别笑！）这些事即便没亲眼看到，看过本期周刊，你也能知晓。





试着用宠溺味蕾的心情对待你的耳朵吧——勇敢尝试，用心感受，并对美好的事物保有一份耐心。





祝你听得愉快！




 专题・带你去听古典音乐会
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 古典音乐欣赏入门


怎样欣赏交响乐、歌剧、古典和美声这类音乐？





Devymex Wang





★★★★★★★★★★★★★★★声明★★★★★★★★★★★★★★★★★





本文为非营利性质，亦无任何广告内容，仅作学习交流之用。以下唱片封面图片均扫描自印刷版本，未作任何修改，且已做降低分辨率处理。所有唱片封面图片仅限本文于本网页的配图，严禁转载！若有侵犯版权，请通知本人删除。





=================干货篇=================





欣赏古典音乐不需专业知识，不需艺术细胞，没有人是天生的音乐家，只要静下心来听就好。千万不要试图去理解或「听懂」它，一千个人眼中有一千个哈姆雷特。耐心多听上几遍，觉得悦耳动听就足够了，用美感给人们带来愉悦才是音乐艺术的真谛，绝大多数古典作品都是为讨好耳朵而作。历史上大部分著名作曲家的主要收入均来自于给贵族/宫廷当乐师、开音乐会以及出版乐谱，所以精神正常的作曲家才不会故意让人「闻而生畏」，否则就是砸自己的饭碗。





反对认为「听古典音乐前应先学习知识」的观点，人类对新事物的正确认识过程永远是从感性到理性，任何时候，任何方面都是如此。你们还能不能让没受过音乐教育的人开心地听听古典音乐啦？





套用一句俗话：不知道怎么入门？踹门进去就行了！
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（三星带花，罗斯特洛波维奇指挥，柴可夫斯基《三大芭蕾组曲》）





下面推荐一个入门的列表，都是些让人容易喜欢上的作品。虾米、网易云音乐、土豆、优酷等网站都能搜到这些作品：






先从管弦乐入门：






（备选：施特劳斯《「蓝色多瑙河」圆舞曲》）





1. 维瓦尔第《「四季」小提琴协奏曲》（共 4 部「春」「夏」「秋」「冬」，每部 3 个乐章）





2. 巴赫《第 2 号「勃兰登堡」协奏曲》（共 3 个乐章）





3. 亨德尔《皇家焰火音乐》（共 6 个乐章，有时 5、6 合为一章）





4. 莫扎特《第 13 号小夜曲》（共 4 个乐章）





5. 贝多芬《第五交响曲「命运」》（共 4 个乐章）





6. 贝多芬《第九交响曲「合唱」》（共 4 个乐章，有时第 4 章拆为两段）





7. 埃尔加《「威风凛凛」进行曲》（独一首）





8. 柴可夫斯基《三大芭蕾组曲》（《天鹅湖》《胡桃夹子》《睡美人》选辑）





管弦乐入门精选集（虾米集）｜http://www.xiami.com/space/collect/u/35885946/tag/1420882






管弦乐听到这里算入门了。然后钢琴曲入门：






1. 李斯特《「钟」》（独一首）





2. 肖邦《「小狗」圆舞曲》（独一首）





3. 肖邦《「革命」「大海」「冬风」练习曲》（共 3 首）





4. 肖邦《「英雄」波罗乃兹》（独一首）





5. 贝多芬《「悲怆」钢琴奏鸣曲》（共 3 个乐章）





6. 贝多芬《「华尔斯坦」（「黎明」）钢琴奏鸣曲》（共 3 个乐章）





7. 贝多芬《「热情」钢琴奏鸣曲》（共 3 个乐章）





8. 莫扎特《A 大调钢琴奏鸣曲》（共 3 个乐章）





9. 巴赫《「哥德堡」变奏组曲》（主题，尾声和 30 个变奏）





点击收听钢琴曲入门（虾米集）｜http://www.xiami.com/space/collect/u/35885946/tag/1420895
  






到这里钢琴曲就算是入门了。接下来就可以多接触一些其他形式：





1. 贝多芬《第五钢琴协奏曲「皇帝」》（或柴可夫斯基《第一钢琴协奏曲》）





2. 贝多芬《小提琴协奏曲》（或柴可夫斯基《小提琴协奏曲》）





3. 舒伯特《「鳟鱼」五重奏》





4. 门德尔松《仲夏夜之梦》（或柴可夫斯基《胡桃夹子》）





5. 巴赫《「幻想曲与赋格」管风琴曲》





6. 贝多芬《「春天」奏鸣曲》（或《「克鲁采」奏鸣曲》，难度稍大）





7. 亨德尔《「弥赛亚」清唱剧》（或莫扎特《安魂曲》）





更多收听请点击->Devymex 的精选集｜http://www.xiami.com/space/collect/u/35885946
 。不断发布新的精选集，请关注。
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（三星带花，李希特指挥，巴赫《勃兰登堡协奏曲集》）





注 1：如果专辑里曲目的名称让您一头雾水，请参见我的另一个回答，帮助您学习认识一部作品的名称：古典音乐是如何命名编排的？｜https://www.zhihu.com/question/22439412/answer/21357196
  






注 2：上面的曲目列表为作者原创，但作者放弃所有权力，喜欢的话可随意转载、修改、商业制作，旨在向更多的朋友普及古典音乐。但仅限于该曲目列表，不含文中其他部分！





以上作品都是比较容易接受的作品，并且按难度大致排了序，听的过程中还可以去网上搜相应的资料，了解创作背景和作品结构，会有很大帮助。如果接受不了就硬听它十几遍，这个过程很重要，很多作品我也是听了十几遍才听熟的（「听熟」是指从觉得不好听变为好听，并且能跟着音乐哼出旋律），但熟了就再也离不开了，百听不厌。如果实在不行就跳过去，相信总会遇到你喜欢听的。





不过有些作品确实很难入耳，老鸟也要听很多很多遍才能听熟，甚至永远不会喜欢。所以对于一部努力很久都不能接受的作品，却看到很多赞扬的溢美之词时千万不要沮丧。音乐家和听众对作品的感受是完全不同的，大多数听众和你的感觉并无二致。比如我至今也无法接受皮埃尔·布莱兹大神的任何作品。





前面说这么多，欣赏音乐好像成了练习听力做功课？是的，事实上这就是一种训练，一种让我们的心态平静缓和下来的训练。现代人生活节奏快，一辈子都只是忙碌工作，很难有心情去静下来欣赏艺术，本来充满情调的心灵都被单调的生活所磨灭。因此我们要学会放松，跟随伟大艺术家的乐思去找回最纯真的灵魂。平静的心态会给你更加宽广的世界。





如果你觉得动听，那一定会对作曲家的身世以及创作背景感兴趣。伟大的作曲家们都有传奇的一生，网上可以查到丰富的史料、轶闻，非常有趣。除了音乐本身，演奏家和唱片也有大量的故事等待你去挖掘。相信走完入门的过程，你就再也离不开古典音乐，艺术会成为你生命的一部分，带来一生的享受和快乐。
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（三星带花，名扬四海之《奶妈碟》）





=================实操篇=================





具体来说，欣赏古典音乐最佳的途径就是听现场。古典音乐的演绎就是作品的二次创作，而且目前最好的录音和回放设备所达到的音质也与现场效果相差甚远。很多不喜欢古典音乐的朋友偶尔去听了一次音乐会后就被深深地迷住了，所以有机会一定要去听一次高品质（好乐团、好剧院）的管弦现场，绝对不会后悔。遗憾的是国内这样的音乐会太少了，有的话也比较贵，比如：祖宾梅塔上海音乐会。





另外，各大城市的音乐学院会经常组织学生演出音乐会，虽然水平参差不齐，但门票价格也低，甚至只有 10 元到 20 元。迎新季、毕业季、逢年过节都会举办音乐会，一些大音乐家们不定期前来访问也会举办专场，去校园里转转就能看到演出海报，学校官网也会有通知。如果认识学生的话还能买到内部票甚至免费赠票，还有一些音乐会根本不用票，你去听就好了。总体来讲学生们都比较热心，也乐意帮忙，在各种社交网络勾搭即可。






这里还是想强调一下音乐会的基本礼仪：






1．不要带小孩去听音乐会；





2．不要带任何饮料食品以及任何塑料袋包装的物品进入音乐厅；





3．不要在乐章间鼓掌，不要在指挥的手放下来之前或钢琴家站起来之前鼓掌，不熟悉曲目的应在参加音乐会前上网预习曲目；





4．手机调为静音或关机，震动也不行，演奏进行中不要点亮屏幕；





5．不要交头接耳，不要抖腿，不要摇头晃脑；





6．不要带病参加音乐会，尤其是感冒，若想咳嗽请忍到乐章间歇再咳；





7．开场前上厕所，除非中场休息，不要站起走动；





8．不要拍照、录像、录音。





做不到上面 8 点，最好还是别去音乐会了。您妨碍了旁边的人欣赏音乐，您会给人家赔偿票价吗？另外，您有不鼓掌的权力，请善用此权力，不鼓掌比乱鼓掌强一万倍！





如果您只有条件听录音，那就要从以下几个方面来考虑。






一、发行






古典音乐专辑在历史上存在过多种发行方式。今天，黑胶唱片已经住进了象牙塔，DVD 音乐唱片并没流行开来，所以现在的古典音乐唱片绝大多数仍是 CD 介质的专辑。一套古典音乐 CD 专辑主要有如下的几种形式：





1. 一部大作品；

2. 作曲家系列作品辑；

3. 作曲家选辑；

4. 演奏家选辑；

5. 演奏家全辑；

6. 作曲家全辑。





这几种形式的排序代表它们常见的程度。除了最后一种形式，其他形式的几乎所有专辑都是由同一个乐团/演奏家演奏，这也算是一个发行惯例。比较著名的古典音乐唱片发行/制作公司主要有：






	Deutsche Grammophon（旗下品牌：DG、Archiv、Westminster）；








	Sony（旗下品牌：SONY、CBS、RCA、EMI、BMG）；








	Decca（旗下品牌：DECCA、LONDON、argo）；








	NHN（旗下品牌：Naxos）；








	Philips 等。







还有一些小厂，但唱片质量奇高，包括但不限于：Divox、Chandos、Melodia、TELARC、AVIE、Chesky、Reference Recordings、Brilliant、QUEST。选择上述品牌的唱片至少在品质上是有保证的。
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（三星带花，安塞美之传奇录音，《皇家芭蕾》）






二、版本






同一部作品会有很多版本的演绎，甚至同一班乐团/演奏家在不同年代留下多套录音。因此大多数正规专辑都会详细标明每一部作品的这些信息，包括：作曲家（生逝年代）、作品编号、作品名称、调性、指挥、演奏家、歌唱家、合唱团、乐团、录音师、录音年代、录音地点、制作人、首发年代、发行公司等。缺失这些信息的录音价值很低。





对于你喜欢的作品，不妨听听不同的版本。比如古琴版和名琴版的《四季》，古尔德和图蕾克的巴赫《哥德堡变奏曲》，卡拉扬和小克莱伯的贝多芬《第五交响曲》等等。我和许多朋友都有这样一种体验：本来不大感兴趣的作品，偶尔听到另一个版本的演绎时就会忽然变得非常动听，然后「中毒」其中（烧友将「沉迷于」戏称为「中毒」），并且乐此不疲地对多个版本进行比较。





不过要注意，同一个版本的录音母带还有可能在多个出版公司之间流转，这也就产生了换汤不换药的专辑。看起来两个公司出品的、封面完全不同的专辑，可能里面的录音是完全相同的，要注意分辨。





还有很多经典的历史录音是从黑胶唱片（LP）转录为 CD 的，比如下面这张：
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（卡拉扬指挥，勃拉姆斯《德意志安魂曲》）





不同制作公司的转录技术水平不同，出品的 CD 专辑质量也就不同。CD 专辑的封底会看到这样的图案：
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	AAD：表示模拟录音，模拟混音，数字拷贝；








	ADD：表示模拟录音，数字混音，数字拷贝；








	DDD：表示数字录音，数字混音，数字拷贝。







20 世纪 60 年代以前的录音都是模拟的，因为那时就没有数字设备。如果制作公司拿到的是多声道母带，那就会利用数字技术进行混音，就是 ADD。如果拿到的只是黑胶，那就只能 AAD 咯。最后一个永远是 D，因为你听是数字 CD 光盘。






三、音质






古典音乐作品的音质直接依赖于唱片的录音和制作，不同唱片的录音品质差别很大，这主要取决于录音年代、录音师的水准以及制作公司的技术实力。可以先听听著名录音师威尔金森的传奇录音，包括 Decca 出品的《奶妈碟》、Szell《水上音乐》，索尔蒂《贝九》还有 RCA 出品的安塞美《皇家芭蕾》等，再与一般的唱片对比就会对录音水平差异有一个清晰的认识。





对于入门的同学来说要分辨录音品质的优劣可能存在困难，因此推荐参考《企鹅激光唱片指南
 》，这是由英国企鹅出版公司出版的广受欢迎的年度古典音乐唱片评价期刊，它对唱片的评鉴分为以下四等：






	一星：相当水平的演奏和良好的录音效果；








	二星：属当前高标准的优秀演奏和优秀录音效果；








	三星：从各方面衡量皆属最佳演奏、最佳录音效果；








	三星带花：三星唱片中具有历史意义的世纪录音。







当然先捡三星带花的听啦~~下面说说数字格式的录音音质。由于 CD 光盘上原始音乐数据占存储空间很大，立体声 wav 格式 1 分钟约 10MiB（10 兆字节）。所以为了能在数字设备多存一些音乐，计算机科学家们发明了各种音频压缩技术。压缩技术分为有损和无损两种。有损压缩的压缩率非常大，可以压缩到 1/10 或更小，但是对音质有影响，比如 mp3、ogg、acc 等；无损压缩率较低，通常只能压缩到一半，但是对音质完全没有影响，比如 APE、WV、FLAC 等。管弦乐的声场和音域都非常宽广，许多经典录音可以说是挑战了电声设备的极限，因此对音质还原保真的要求很高。在电脑或随身设备上听录音的话就尽量选择无损格式，如果只有 MP3 就一定选 320K 的。





将录音从 CD 复制到电脑的过程称为「抓轨」，通常使用 Exact Audio Copy
 （EAC）软件完成。整盘抓轨保留的信息最丰富，即一张 CD 一个文件。不少作品的乐章之间是连续的，比如贝多芬《皇帝》，尽管它的二、三乐章之间没有间隔，但在 CD 上会按照大概的时间分成两个曲目。对于这样的专辑如果整盘 CD 抓轨成一个文件就不会有任何问题，但如果按曲目分轨成不同的文件，一些设备/播放器（比如某些型号的 iPod）会在连播两个文件的中间加入间隔，非常影响听感。此外，分轨以后曲目之间的原有间隔时间也可能被破坏，就再也无法复原为原版专辑了。
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（三星带花，24K 金盘面，门德尔松《仲夏夜之梦》）






四、设备






一定不要用太烂的设备听录音。笔记本/手机的外放以及地摊耳机会迅速令你对古典音乐失去兴趣，以致终生无感。「听古典只能用音箱而不能用耳机」也是很多人的一个误区，要知道千元以下的音箱和同价位耳机/耳塞的音质基本上是没有可比性的。所以入门的话只要用 200 元以上的入耳式耳塞基本不会漏掉什么乐器了，降噪也好一些。一般的手机、电脑做播放设备都行，最好就在手机里放几部短作品，只要在户外就戴上耳机，好作品都很容易听熟的。





具体来讲，入门同学可以选用森海 MX360 或索尼 EX450，这些都是性价比很高的耳塞。对音质有一定追求的同学可用铁三角 ATH-IM70 或森海 IE60。不差钱的同学推荐在电脑上连接 Sony PHA-2 耳放，加森海 IE80（IE80 听古典只能用 C 套，双节套会让声场变得非常窄），这是非常适合听古典音乐的金牌组合，如果买到的是正品，那你一定会感受到震撼。此外很多人还有个误区，就是高音好的设备听古典，低音好的设备听流行。其实古典比流行更需要低音！如果用低音差的设备听管弦乐，低音提琴、大号、巴松这些乐器都将被自动过滤，听《莱茵的黄金》第一幕的 Vorspiel（序曲）开始一分钟内你不会听到任何声音。





如果是在电脑上听古典，那么推荐使用 Foobar2000 播放器（http://www.foobar2000.org/
 ），音质最佳，功能最强。但要注意两点：






	
任何时候都不要将声音开得太大。
 保护你的听力比什么都重要！许多古典音乐动态范围极大，最小声时如蚊子叫，最大声时却如电闪雷鸣，千万注意调整到合适的音量才行。参见：长期用耳塞听歌会导致听力下降吗？








	
不要开均衡器和自动音量控制器。
 均衡器就是调节高音、低音平衡的装置/插件，而古典音乐追求的就是最真实的还原，拒绝任何音染。自动音量控制就更糟糕了，弱奏和强奏的对比是古典音乐主要的表现手法，自动音量控制（音量规格化）会让强弱对比完全消失，古典音乐的韵味便会消失得一干二净。最可恨的是优酷的古典视频中十有八九都开了音量自动控制，简直反人类！







[image: Image]


（三星带花，加迪纳指挥，贝多芬《庄严弥撒》）





古典音乐圈子里的玩法很多，有人烧器材，有人烧唱片，还有人烧乐器。本人也是从烧器材这条路玩出来的，整个一血泪史。斗胆借用摄影圈的一句话「功放穷三代，音箱毁一生」，万望各位同学不要重蹈覆辙，只有音乐本身才是古典音乐的究极意义所在啊！






五、获得






大多数著名的古典音乐出版商并没有在国内专营的业务，要在国内出版也必须经过国内的出版公司作代理。由于古典音乐毕竟还是小众爱好，人们的欣赏水平也有待提高，所以高价引进的优秀专辑却卖不出去的情况比比皆是。这样一来国内出版商也不愿意代理引进了，导致在国内市场上很难买到好专辑，无论是线上线下都一样。而淘宝上的个体商户卖的所谓正版，其实大多都是盗版假货，朋友们千万当心！





如果您想要收藏到正版专辑，建议还是去 eBay、Amazon 的国外网站上用双币信用卡直接购买。下面这幅截图是我购买卡拉扬版《庄严弥撒》时的页面。选 SIS 派送运费是$8.98，要一个月左右送到；选 AGE 派送运费是$14.91，10 天送到。
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加上 10 美元左右的邮费虽然有点贵，但一次购买 20 张以内是不用交关税的，而且均摊下来的邮费也很便宜，更不用担心像在国内市场上一样买到假货。如果您尝试境外购买存在困难，我可以免费帮购（注意，不是代购），私信联系。





觉得这些唱片太贵？也没关系，现在虾米和网易云音乐已经提供了大量的古典专辑，其中也不乏精品，基本上常见作品的许多版本都找得到（务必使用英文名搜索，有困难的给我发私信）。成为付费会员后还可以下载收藏。





什么？听说您真的一分钱也不想花？呃……确实有朋友私信问我原版古典音乐专辑哪里下载。我首先要声明：下载/播放盗版唱片属于违法行为！然后请参见这个问题：哪里可以购买和下载 hifi 的古典乐？ - 知乎 https://www.zhihu.com/question/21112759
 如果您能访问 Google 的话，偷偷告诉你哦，按如下格式搜索也是个好办法：





site:pan.baidu.com 皇家芭蕾






六、歌剧






歌剧体裁真的有必要单独拿出来说一下，这一节是 2015 年 4 月 19 日补充的内容。





歌剧通常分为几幕，每一幕的时间都可能在 40 分钟以上，甚至长达一两个小时。发行的歌剧 CD 专辑一套少说也有两三张，这给我们欣赏完整歌剧带来了较大的问题，因为平时根本不可能有这么多时间从头到尾欣赏一遍，更不可能听上几遍了。





然而歌剧虽说是一种剧，但其主要的表现形式是音乐和歌，因此除了直接欣赏现场或录像之外，还有一种欣赏方式就是只关注其中的音乐和歌，下面只介绍这种方式的入门。





歌剧有两种主要的演唱形式：「咏叹调」和「宣叙调」，二者穿插进行，配合少量的乐队间奏构成整部歌剧。「宣叙调」仅用来陈述剧情，旋律简单；而富有歌唱性的「咏叹调」通常用来抒情，这也就是我们应当关注的「歌」。但往往一部歌剧中的宣叙调占据了主要的表演时间，这会导致你随便听几个曲目发现都是在「念台词」，迅速失去兴趣。





那么具体而言，欣赏一部歌剧应当从序曲开始。对于作曲家来说歌剧是相当大型的作品，会在序曲上付出相当的心血，所以质量水准很高，比如：






	瓦格纳《女武神》一、二、三幕的序曲，每首都是经典；








	贝多芬的三大序曲《菲黛里奥》《艾格蒙特》《科里奥兰》；








	莫扎特《费加罗的婚礼》序曲；








	比才《卡门》序曲等。







这些曲目单独拿出来听都是非常棒的管弦作品。（上面所列曲目请点击收听：著名歌剧序曲选辑）





序曲听熟以后可以去找里面著名的咏叹调听，比如：






	莫扎特《费加罗的婚礼》中大量非常动听咏叹调，包括「再不要去做情郎」「你们可知道什么是爱情」「何处寻觅那美妙的好时光」「微风轻轻吹拂的时光」；








	瓦格纳《女武神》第一幕咏叹调集；








	比才《卡门》中的「爱情像一只自由的鸟儿」；








	普契尼《图兰朵》中的「今夜无人入睡」；








	威尔第《茶花女》中的「祝酒歌」，等等。







这些都是令人百听不厌的经典曲目。然而咏叹调开始前通常都有几句宣叙调台词，专辑在划分曲目时又可能会把这几句划到咏叹调的曲目的开始，这会令你很难找到咏叹调在专辑中的位置。如果找不到曲目可以发私信来问我，我会告诉你大致出现的时间。





有些同学认为唱的什么词都不知道，根本听不懂。其实想想当你听外文歌曲的时候也不会先看看歌词是什么意思吧？再说，大部分歌剧都不是英语，国外能直接听懂歌词的人也不多呢，所以听旋律和唱功就好。当然，了解剧情和歌词对于欣赏绝对是有帮助的，可以让你更深切地体会角色的情感。各大著名歌剧的剧本都有中译版的书籍，里面有完整歌词，这些书都很容易找到。不过当你听熟以后过一段时间你会压根想不起来歌词是什么，相信我。





接下来可以去尝试熟悉整部歌剧，每次打开就从上次听到的位置或者你喜欢的唱段开始接下去听，遇到听不下去的宣叙调不妨先跳过去。听上一段时间后，你会慢慢发现一部歌剧里你喜欢听的唱段越来越多，直到你爱上整部歌剧。
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（三星带花，索尔蒂指挥，瓦格纳《帕西法尔》）






七、进阶






当您真的已经爱上了古典音乐，那么下一步就可以更深入地去了解每部重要作品的结构和创作思路。首先了解一些西方音乐史是必要的，推荐《西方文明中的音乐
 》。还要学一点乐理知识，可看教科书学习，推荐《乐理自学指南
 》，也可参考本人原创的系列乐理教程：






写给理工科人看的乐理（一）声学基础







写给理工科人看的乐理（二）十二平均律与五线谱







写给理工科人看的乐理（三）五线谱进阶与和声理论







写给理工科人看的乐理（四）和弦与调式







写给理工科人看的乐理（五）调性






如果将「变奏」「复调」「交响性」「奏鸣曲式」「赋格」「织体」等相关概念烂熟于心后，再去听古典作品就会有豁然开朗的感觉。





许多伟大的作品在网上都有详细的曲式说明，比如维基百科上的贝多芬第五交响曲。对照乐谱去研究喜欢的作品的结构，体会作者的创作思路真是一件非常快乐的事。在 http://imslp.org/
 可以搜索并下载到所有古典音乐作品的乐谱。
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（三星带花，古乐学院版，亨德尔《弥塞亚》）






八、补充






入门后必听的一些作品：






	巴赫：《无伴奏大提琴组曲》《六部勃兰登堡协奏曲》








	莫扎特：《第 40 号交响曲》《第 23 钢琴协奏曲》《费加罗的婚礼》








	贝多芬：《第三交响曲》《第七交响曲》《爱格蒙特序曲》《费黛里奥序曲》《「月光」钢琴奏鸣曲》








	舒伯特：《第九交响曲》








	肖邦：《第一钢琴协奏曲》《第一叙事诗》《降 E 大调夜曲》《第一钢琴奏鸣曲》








	舒曼：《童年即景》








	门德尔松：《小提琴协奏曲》








	勃拉姆斯：《第一交响曲》








	李斯特：《匈牙利狂想曲集》








	斯美塔那：《我的祖国》








	柏辽兹：《幻想交响曲》








	瓦格纳：《莱茵的黄金》








	柴可夫斯基：《胡桃夹子》《天鹅湖》《第六交响曲》








	威尔第：《茶花女》








	普契尼：《图兰朵》《蝴蝶夫人》








	拉赫玛尼诺夫：《第二钢琴协奏曲》








	马勒：《大地之歌》








进阶作品：







	巴赫：《优率键盘曲集》（翻译成「平均律」是重大历史错误）、《马太受难曲》、《无伴奏小提琴组曲》








	贝多芬：《庄严弥撒》《第 28 钢琴奏鸣曲》《「大赋格」弦乐四重奏》《第 32 钢琴奏鸣曲》








	莫扎特：《第 41 号交响曲》








	海顿：《临终七言》








	瓦格纳：《帕西法尔》《女武神》（郑重推荐我最常听的：瓦格纳《女武神（选段）》）








	马勒：《第五交响曲》《第八交响曲》《第九交响曲》








	勋伯格：《升华之夜》








	布鲁克纳：《第八交响曲》








	肖斯塔科维奇：《列宁格勒》








	拉赫玛尼诺夫：《第三钢琴协奏曲》







当你能对贝多芬的《庄严弥撒》发表见解，侃侃而谈时，相信你已经具有了很高的欣赏水平。下图是最为世人熟悉的贝多芬画像（约瑟夫·卡尔·施蒂勒作，1820）：
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请仔细看一下大师手上拿着的是什么：
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Missa Solemnis——庄严弥撒





附赠：《历代重要作曲家生卒年代图》，括号里为作曲家的出生国家，每个橙色的横条代表他的生活年代，左侧数字为出生年份，右侧数字为逝世年龄。
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点图放大（原创图片，只可自存参考，不得盗图转贴。）





编写此文前后历时一年半，花费大量心血，如您已收藏本文，请不吝赐赞。





本文为 Devymex 于知乎原创首发，未经授权严禁转载，发现必究，欢迎举报，谢谢！





授权知乎日报转载。一般营利性机构非特殊情况不予授权。





原文链接：https://www.zhihu.com/question/22208507/answer/20656809
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 古典音乐「慢」成法


如何从头系统地听古典音乐？






邓若虚






我分享一个如何「从头」的做法，作为一个多年的初学者，仍旧没有听得很系统，但回忆起来，我是按照下面这些方法开始的。简单来说，就是从家喻户晓的演奏者、吸引人的画面、不需费力就能听进去的旋律、有感染力的文字开始认识。






1．从电影里开始






现在很多电影都是古典音乐入门曲目的宝藏，简直可以根据电影来编写一套古典音乐入门教程。那么应该怎么找呢？嗯……以前我是看了一部电影会注意它的配乐，觉得好听就记下来，后来发现直接在网易云音乐搜类似「电影里的古典音乐」这样的关键词就可以找出一些歌单来，收集得应该还挺全的，直接收藏然后听里面的曲子就好了。





也有这样的专辑，专门收录了电影里著名的古典音乐。





其实对于初学者，最好的办法不是按照某个音乐家去听，而是按照某个更容易接受、更感兴趣的点去听。麦兜系列根据古典音乐改编出了很多歌，如果你从来没听过这些古典音乐，听了这些好玩的歌之后也会很想去找来听，比如舒曼、舒伯特之类的。其实电影已经涵盖了大部分了，尽情享受，如果你喜欢看电影，自然进入古典音乐也会快些。






哪些电影里用了大量古典音乐？具体用了哪些？ - 电影原声







电影配乐中出现频次最高的「十大」古典音乐







电影里的古典音乐







有哪些关于古典音乐的电影推荐？ - 电影







2．从好听的开始






古典音乐分为一下子就觉得好听，以及听了好久才觉得好听的两类。其中一下子就觉得好听的音乐多半是在电视台或者是其他场合放过，你有印象，所以再认真去听的时候就记得，觉得熟悉、好听。那就干脆从这里开始了。





这可能就需要碰运气，找一些「最著名的古典音乐」类似的专辑来听，哪首熟悉就从哪首开始研究起。可以找找这首曲子的背景、曲作者，然后可能就会找到更多的作曲家和更多的曲子，就这么一直听下去就好了。






3．从某个你认识的演奏家开始






比如说你认识郎朗，就从看他的视频开始。因为会对这位演奏家的名气感到好奇：为什么大家都说他弹得好呢，他弹得到底有多好呀？但光听他的演奏，如果是初学者，是听不出什么来的，所以结合画面会慢慢有感觉一点，动作和表情相对夸张的表演对于听者理解这首曲子，更加有帮助。






4．从某个教学视频开始






嗯，很多人提到的 Craig Wright 的《耶鲁大学公开课：聆听音乐
 》就挺好的。他提到的音乐都可以一个个去听。这门课教会你怎么去听古典音乐，音乐如何表达情绪，听的时候就不是光靠自己直觉了，会有一些新的技术上的认识。






5．从某位作家开始






我是高中的时候看了余华的《音乐影响了我的写作
 》之后开始听古典音乐的，因为当时觉得他写得实在是太生动了，你看，这样的描写――「此后不久，我又在肖斯塔科维奇的《第七交响曲》第一乐章里听到了叙述中『轻』的力量，那个著名的侵略插部，侵略者的脚步在小鼓中以 175 次的重复压迫着我的内心，音乐在恐怖和反抗、绝望和战争、压抑和释放中越来越深重，也越来越巨大和摄人感官。」





多吸引人啊。你忍不住就想去听。一些好的文字有能力让读者快速爱上古典音乐。





也不一定是写音乐的作家，也许是些传记，讲某位音乐家，或者是写音乐家群像、有趣的音乐史的书，里面都会谈到一些著名的音乐作品，按照那个去发现就好了。看了余华那本书之后，我当时在书店看到了一本《欧洲音乐地图
 》，里面有不少音乐家的故事，按照地图来讲，也就更生动了。





以上是几个比较有趣的方法，当然也可以从某个音乐家本身入手，就从第一号听到第九号，不过稍微有一些枯燥，也许会听得有些不耐烦。从熟悉的东西入手才会慢慢喜欢上的。





2015-11-06










霄汉






首先看到这个问题下面有如此多的回答以及这么多关注者，觉得十分开心，这说明有很多人其实对古典音乐是感兴趣的，只是因为门槛过高的问题而望而却步。其实的确如此，古典音乐对于大多数人来说浅尝辄止地听听其实就很好，但如果要系统性地真正了解古典音乐，不是仅仅简单听听音乐就可以的，而是需要阅读很多相关的书籍。如果你想成为电影爱好者，刷一千部片子基本就差不多了，但如果想听音乐听出点门道来，可能听够一千张唱片之后还是一头雾水。





所以我在这里就不多推荐曲目了，这个问题下面有不少人已经列出了水平很高的单子，照着任何一个听下去都是可以的。在我最早系统接触古典音乐时，很幸运地读到了辛丰年先生的《漫议欣赏曲目》一文，收录在他的文集《辛丰年音乐笔记
 》里，这是一位在动乱年代靠偷听韩国古典音乐电台成长起来的老一辈爱乐者，实在令人肃然起敬。





除此之外，我还想推荐以下书目给初入古典音乐大门的人，对欣赏音乐大有益处。
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Copland on Music（http://book.douban.com/subject/6908100/
 ）





美国作曲大师科普兰谈论音乐，视角极其独特，阅读难度并不太高，如果英语阅读无碍的话这本书是一定要收下的。
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简明牛津音乐史（http://book.douban.com/subject/1063414/
 ）





[image: Image]


牛津简明音乐词典（http://book.douban.com/subject/1130234/
 ）





牛津两件套，前者是给音乐爱好者准备的最好的音乐史读物，后面的则是一本非常有用的工具书，特别是在很大程度上规范了古典音乐领域里十分混乱的译名，我工作的这几年里这本书基本是不离手的。
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西方文明中的音乐（http://book.douban.com/subject/3432785/
 ）





把这本巨著一口气读完简直是不可想象的，但是作者把音乐置于西方文明的大环境下审视的思路非常有启发性，特别是巴洛克时期之前的半本书让人眼界大开。这本书不是音乐史而胜似音乐史，绝对应该一读。
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首演（http://book.douban.com/subject/4202383/
 ）





这本书的视角非常独特，它选取了《奥菲欧》、《弥赛亚》、贝多芬第九交响曲、柏辽兹「幻想交响曲」和《春之祭》五部改变了音乐史的作品，围绕着这些作品首演时的历史进行叙述。要知道这几个历史片段可以说是整个音乐史的精华所在，作者史学研究的功力和文笔都极佳，阅读起来十分过瘾。通过这本书，对古典音乐的走向以及音乐演出的发展历史就可以有一个比较大致的印象了。
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论贝多芬交响曲的演出（http://book.douban.com/subject/1391532/
 ）





绝对让人眼界大开的好书，作者是传奇指挥大师魏因加特纳。贝多芬交响曲是很多人迈进古典音乐大门的第一课，但直到读到这本书，我才终于从演奏层面上对贝多芬的交响曲有了一些粗浅的认识：原来同样的一套交响曲，在指挥家眼里竟然是这个样子的！





——————





最后贴一篇我之前写的有关古典音乐入门的回答吧。





古典音乐如何入门，以及另一个更加宏大但相似的问题——如何普及古典音乐，是对于每一个从事音乐相关工作的人或者音乐爱好者来说都最想解决也最难解决的问题。我看到过不少乐迷朋友兴致勃勃地想把古典音乐介绍给身边的朋友，而这种近乎强加的「普及」方式不仅很少奏效，甚至还会让「被普及」者产生厌恶的情绪。





比较有代表性的「普及」做法有罗列一大堆人名或是作者名，让对方按照列表一个一个去听。除非真的已经对古典音乐产生了兴趣，下定决心要成为爱好者了，否则看到这种列表直接就该被吓崩溃了。是的，很抱歉对上面匿名用户的答案提出反对。如果当我试图进入某个我并不了解的新领域时，这个领域的前辈扔给我一份包含了几十个人名的名单，我可能会对这个领域永远失去兴趣。





另一种做法是直接捧起音乐史来开讲，从巴洛克甚至更早的时期开始按年代一路梳理。其实时间或者年代的概念在音乐史上当然很重要，但是更为重要的无疑是风格与流派。勃拉姆斯晚年写《四首严肃的歌》时，德彪西的《牧神午后》已经问世两年了，把这两部同样问世于 19 世纪末的作品放在一起听听，岂止是天差地别。肖斯塔科维奇写交响曲一直写到了 20 世纪 70 年代，这个时候梅西安的学生们都已经开始扬名立万了。时间轴在音乐史上当然很重要，但只有掌握了风格与流派，时间才有了参考价值。





我也不知道是什么原因，使得众多的古典音乐普及者们显得如此急于求成，仿佛自己脑子里的东西可以直接灌输给别人一样。其实让人产生对古典音乐的喜好，或是迈入古典音乐的大门，与别的兴趣爱好没什么不同，大方向可以是由浅及深，方式却应该是随性而至。就好比刚刚喜欢上看电影的人，难道不是想看什么就看什么，而是非得去刷 IMDB250，捧着《电影是什么》之类的巨著啃得一知半解？





许多老一辈的音乐爱好者最初入门时，听的就是被人瞧不起的各种「精选集」之类的磁带或是唱片。如今时代不同了，有了比听精选集更方便的途径，那就是豆瓣电台之类的网络音乐，只要挑选古典音乐相关的频道，不论是白天工作的时候、在路上还是在家中都可以听，并且只需要很短的时间就可以大量积累曲目。大多数时候这些音乐都可以被当作背景音乐来欣赏，但是如果碰到特别合自己胃口的一定要记录下来，之后反复听，或者去找一些不同的版本来听。





这样的入门方式并不会占用过多的时间，也不会让人感到有太多压力。事实上，相当多的古典音乐作品如果不去纠结其背后的内涵的话，被当作背景音乐来欣赏都是非常好听的。用不了太多时间，你就可以积累起一定数量的自己十分喜爱的作品，并逐渐开始形成自己的品位。接下来，如果依然对古典音乐保持着兴趣，你就可以按照别人开具的清单列表开始有系统地欣赏那些大部头了。作为辅助，可以读一些比较通俗易懂的音乐史或是音乐家传记之类的书籍。





谈到列表，前辈音乐散文作家辛丰年先生有《漫议欣赏曲目》一文，收录在他的文集《辛丰年音乐笔记》里，这篇文章与我最早听古典音乐时的经历有相当程度的吻合，可以参考。辛先生将他推荐的曲目分成了好几个层次，并且大体上按照最容易被入门者接受的风格开始入手，体现了由浅入深的大原则。不过在我看来，受制于老先生当年欣赏音乐的条件，他对许多作品的「分级」是有问题的，有些理应更受重视，另一些则没那么重要，不过相信读者都会按照自己的口味来决定下一步听什么。





之后，自信地走进音乐厅吧。





2015-11-22 





 欣赏古典音乐的基础


乐理知识要到怎样的程度才能毫无障碍地欣赏古典乐？






圭多达莱佐






如果你真的懂很多乐理，听音乐的时候反而完全没形象了……





之前也给别人提过建议。如果是从音乐欣赏的目的出发，不用学太多乐理。有时间有精力不如先泛读音乐史，再去读自己感兴趣的作曲家的传记或者一些专门问题的书籍。在读音乐史过程中碰到不理解却又感兴趣的乐理内容，再去针对这些内容稍微深入学一下相关的乐理内容。比如奏鸣曲式、赋格的结构、交响乐团的构成、各种音乐体裁的乐器配置等等。





总之，不要像专业学生一样从头系统学音乐理论。那个是用来把音乐作为一个系统的科学对象来研究用的，不是帮助人欣赏音乐的。
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 了解一点音乐史


关于古典音乐，在音乐史上一般划分有 5 个时期：文艺复兴、巴洛克、古典主义、浪漫主义和 20 世纪，这样的时期划分是依据什么来的？






圭多达莱佐






看了一些其他知友的回答，有些好像不是特别准确，所以我还是把没有说到或者不准确的地方试着说一下吧。





其实在这 5 个时期以外，文艺复兴时期之前的中世纪也可以算作一个独立的时期，或者把中世纪和文艺复兴放在一个时期。





中世纪：单声部人声音乐（格里高利圣咏以及各地教会的圣咏），主要为宗教服务。在法国、德国、西班牙等地也有世俗音乐，通常为独唱加拨弦乐器伴奏。多声部音乐的萌芽（巴黎圣母院乐派）。法国的旧艺术/新艺术。Mode 的和声体系。





文艺复兴：多声部人声音乐的成熟。世俗音乐极大发展。器乐音乐亦有发展（但是主流仍是声乐）。和声观念的发展（纯四、三度六度逐渐被接受为协和的音程）。重要的音乐体裁的成型（Motet 等）。曲式概念的萌芽。文艺复兴时期仍然是 Mode 的和声体系。





巴洛克：器乐音乐的发展。一些重要的音乐体裁的出现、成型（trio sonata、reciercar、ricercare、fugue、dance suite、gross concerto 等等），一些重要的作曲/演奏技法的出现（通奏低音，等），键盘音乐的发展。和声体系由 Mode 转为 Tonality。





古典时期：弦乐四重奏、交响曲等重要体裁的发展、确立和成熟。现代交响乐团编制的雏形。奏鸣曲的成型。客观情感的表达。音乐创作和演出从宫廷贵族包养走向市场化（这是从这个时期开始，好的音乐作品能够流传下来的一个重要原因）。





浪漫主义：作曲家的创作由先前的客观情感表达逐渐倾向于个人情感的表达。音乐体裁的变化和丰富。格式演进的奏鸣曲、交响曲的写作减少，取而代之的是很多 character piece（门德尔松的《无词歌》，舒曼的标题声乐套曲，舒伯特的标题室内乐，肖邦、李斯特的标题钢琴作品等等）。





20/21 世纪：从 19 世纪末的印象主义音乐开始，传统音乐观念开始逐渐被打破。从勋伯格开始，延续几百年的调性观念被打破。1945 年以后，音乐的表达方式的禁锢被打破（先锋派）。这个时期就不太好概括了，因为什么样的音乐都有。在 20 世纪初到现在短短 100 年的时间内，音乐创作领域内观点、技法、审美方式的变化，其激烈程度大于之前音乐史的总和还要多很多。这个时期如果写的话，估计要单开一个专题来写。所以我就不在这儿写了……
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 鼎鼎大名的「爱乐乐团」究竟什么来头？


世界各地的「爱乐乐团」其乐团运作现况是如何？为何有以国家或城市做为命名的？






霄汉






「爱乐乐团」曾经是一些地位非常特殊的交响乐团为自己起的响亮的名字。「地位特殊」指的是名为「爱乐」的音乐机构曾经都有很明显的民间背景，运营模式上倾向于艺术家进行主导，这与占据了欧洲主流的由宫廷或教会主导的音乐机构是有明显差异的。不过随后「爱乐」这个词就逐渐失去了这个特点，如今「爱乐乐团」与「交响乐团」用于乐团名称时已经几乎没有什么区别。






字源






「爱乐」，即 Philharmonic，其字源是希腊语的φιλί
 α（Philia)与ἁ
 ρμονί
 α（armonia），前者的意思是「爱」，后者的意思是「和谐」以及随着音乐发展引伸出来的意思「和声」，将这两个单词组合在一起，其含义不言而喻。「爱乐」作为一个完整单词最早在 18 世纪时出现在了法语（philharmonique）和意大利语（filarmonico）中，表达的就是「热爱音乐」的意思。






最早的「爱乐协会」






1813 年，伦敦的皇家爱乐协会成立，标志着第一个使用该单词且存在至今的音乐机构出现。在皇家爱乐协会成立时，伦敦没有常备的乐团，也没有成系统的交响乐或室内乐演出，因此该协会以推广高水平的器乐演奏为宗旨成立了，（"to promote the performance, in the most perfect manner possible, of the best and most approved instrumental music"，参见该协会官方网站上对其历史的描述 http://royalphilharmonicsociety.org.uk/index.php/rps_since_1813/rps_history/
 ），三十位此前互相竞争的演奏家们出于对音乐的热爱而冰释前嫌，组建了这个由音乐家与音乐爱好者们共同管理的民间协会。在此后的两百年里，这个协会为推动音乐艺术的发展作出了巨大和贡献，它向欧洲最顶尖的作曲家们委约创作了大量作品，这其中就包括了贝多芬第九交响曲、门德尔松第四交响曲、德沃夏克第八交响曲、圣桑第三交响曲这些常演不衰的经典作品。可以说，皇家爱乐协会的出现深刻地改变了整个音乐史。





皇家爱乐协会如今依然存在，不过它不再拥有自己的乐团，已经转型成了一个单纯的音乐协会，他们组织各类与音乐相关的活动，支持青年音乐家和新作品，继续为古典音乐的发展做贡献。






最早的「爱乐乐团」






交响乐团这样的组织从最早出现时就是依附于宫廷的，比如维也纳宫廷歌剧院（Wiener Hofoper）的乐团。进入 19 世纪以来，随着市民文化愈发繁荣，商业化的音乐演出渐成体系，越来越多由民间主导的交响乐团开始出现。1781 年莱比锡布商大厦管弦乐团（Gewandhausorchester Leipzig）的成立是一个具有标志性的大事件，它是现存最古老的民间背景的交响乐团。1842 年，维也纳爱乐乐团与纽约爱乐乐团成立，它们共同成为了音乐界最古老的「爱乐乐团」。





维也纳爱乐乐团的前身是成立于 1833 年的「艺术家之友乐团」（Künstlerverein），这支乐团的成员都是从维也纳宫廷歌剧院乐团中挑选的，这一体制也沿用至今。在维也纳爱乐乐团出现之前，维也纳作为欧洲的音乐之都，竟然没有任何一支常备的、以演奏交响乐为日常工作的乐团，作曲家每次要上演自己的作品时都不得不临时找人拼凑一支乐团，非常麻烦。因此在 1842 年，维也纳宫廷歌剧院的首席指挥奥托·尼古莱（Otto Nikolai，他也是一位杰出的作曲家）以及他的几个朋友共同产生了成立一支独立的交响乐团的想法。





次年，维也纳爱乐乐团成立，它是一支独立运作的、由全体成员通过民主表决决定重大事务的乐团，也是全世界最早这样做的交响乐团。维也纳爱乐乐团的民主并不是一句空话，在它的历史中曾多次出现关键性的选举。在 1898 年 9 月，已经在维也纳爱乐乐团担任「音乐季指挥」（Abonnementdirigent，"Subscription Conductor"）长达 23 年之久的汉斯·里希特，与比他年轻十七岁的青年指挥家古斯塔夫·马勒（Gustav Mahler）展开了一场惊动了整个音乐界的选举，最终马勒赢得了这次选举，然而其引发的争议持续了长达一年之久，马勒的支持者与里希特的支持者经常在开会时针锋相对，直到里希特写信给他们的支持者说「拒绝他们的好意」时才算作罢。





乐团从 1933 年克莱门斯·克劳斯（Clemens Klaus）离开之后就不再设置「音乐季指挥」这一职位，尽管此后富特文格勒（Wilhelm Furtwä
 ngler）实际上是乐团的主要指挥，直至 1954 年他去世为止。目前，维也纳爱乐乐团是唯一一支不设置首席指挥或相似头衔的顶尖交响乐团，这成为了这支乐团的标志。






纽约爱乐乐团——现代交响乐团的鼻祖






同样在 1842 年，纽约爱乐乐团在美国本土出生的指挥家、小提琴家 Ureli Corelli Hill 的带领下成立，它最初的名字叫做纽约爱乐协会（Philharmonic Society of New York），正如乐团如今官方注册的正式名称依然叫做纽约爱乐交响协会公司（Philharmonic-Symphony Society of New York, Inc.）一样。在远离古典音乐的发源地的大西洋彼岸，能够产生世界上最古老的爱乐乐团确实称得上是一个奇迹。其实，早在 1799 年，纽约就已经诞生了第一个「爱乐协会」，他们曾经在乔治·华盛顿的葬礼上演奏音乐，但这个协会存在的时间非常短暂，现存的记载也很少，是「爱乐」一词最早的使用记录之一。





纽约爱乐乐团在其最初的几十年里也同样是一个由乐团成员自行管理的机构。在 1909 年，乐团转型成了公司制，成立了担保人委员会（Guarantors Committee），正是在这个委员会的努力之下，享誉欧洲的指挥大师、作曲家古斯塔夫·马勒在这一年来到了纽约，成为了纽约爱乐乐团的首席指挥。乐团每年的音乐季演出场次从 18 场增加到 54 场，乐手的工资大幅增加并获乐团保证。从此开始，乐团的管理模式开始愈发正规化，越来越近似于今天交响乐团普遍的管理模式；或者说，现代交响乐团的管理模式正是从纽约爱乐乐团开始。






其它的爱乐乐团






19 世纪下半叶，德国指挥家本杰明·比尔瑟（Benjamin Bilse）拥有一支以他自己命名的「比尔瑟的乐队」，汇集了当时德国最优秀的演奏家。在 1882 年，由于比尔瑟计划让这群优秀的乐手们乘坐四等车厢去华沙演出，引发了全体乐手不满并导致乐团最终解散，54 名曾经在这支乐团工作的音乐家们随后成立了一支名叫「曾经的比尔瑟乐队」（Frühere Bilsesche Kapell）的新乐团，也就是如今大名鼎鼎的柏林爱乐乐团的前身。这支乐团的历史已经不需要太多介绍。





20 世纪 20 年代，伦敦最著名的乐团是伦敦交响乐团，它们的演奏水平已经被欧洲大陆与美国的顶尖乐团们拉开甚远。1927 年，柏林爱乐乐团在威廉·富特文格勒的带领下访问伦敦，据说令伦敦的音乐界深感震惊。当时《泰晤士报》的首席评论人说，英国的公众「为柏林爱乐乐团纪律性的精准演奏所震惊」。在这之后，门格尔贝格的阿姆斯特丹皇家音乐厅管弦乐团与托斯卡尼尼的纽约爱乐乐团相继访问伦敦，让伦敦人接受了一次又一次的心理刺激，这催生了 1930 年的 BBC 交响乐团，以及 1932 年伦敦爱乐乐团的成立。





作为世界顶尖乐团里少有的以国家名称命名的「爱乐乐团」，捷克爱乐乐团的名字最早出现在 1894 年，当时是作为布拉格国家剧院乐团的别名。1901 年，捷克爱乐乐团正式开始独立运作，此后成为了东欧地区最有名的交响乐团之一。






爱乐乐团在中国






2000 年，指挥家余隆领衔对中国广播交响乐团进行改组，并将新的乐团命名为「中国爱乐乐团」。中国爱乐乐团是国内的交响乐团职业化的起点，包括音乐季制度在内的各项举措都在最大限度上效仿着国际通行的管理模式，在过去十五年来的发展有目共睹。





除此之外，香港、上海、杭州、武汉、成都、西安、厦门等城市也均有以「爱乐」命名的职业交响乐团。





「爱乐」在今天的含义





尽管以「爱乐」命名的不少音乐机构天生就带着自治、民主管理等标签，这个名词背后的特殊含义在进入 20 世纪以来已经几乎不复存在，「爱乐乐团」的运营模式在大体上与其它乐团并无二致，尽管如维也纳爱乐乐团、柏林爱乐乐团等依然维持着自己独特的运营模式。虽然如此，「爱乐」作为一个曾经有着特殊含义与辉煌历史的单词，在音乐爱好者们的心目中将始终占据特殊的地位，同时也将令所有以其命名的乐团感到骄傲。
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 维也纳新年音乐会的传统


维也纳新年音乐会选曲为什么大多都是约翰·施特劳斯一家人作曲？






堂主






维也纳新年音乐会（德语：Neujahrskonzert der Wiener Philharmoniker）是由维也纳爱乐管弦乐团（Wiener Philharmoniker）于每年的 1 月 1 日在维也纳乐友协会大楼的金色大厅演奏的定期音乐会。 






这个音乐会最初宗旨是展示与推广施特劳斯家族的音乐作品，至今音乐会的曲目还是以施特劳斯家族成员的作品为主，虽然也会穿插一些其他作曲家的舞曲或进行曲。 






2012-01-06









每年维也纳新年音乐会上，《拉德茨基进行曲》都是作为压轴返场演奏的作品吗？这个传统是从何时开始的？






锦荣






「信百度一成，双目失明。」





这句话是绝对有道理的。





不过中文维基有些情况也和百度百科差不多水平。譬如说这个问题。





每年的 1 月 1 日（现在是三场，12 月 30 日、31 日和 1 月 1 日晚上各有一场），维也纳金色大厅都会如期上演一场盛大的新年音乐会。这个音乐会几乎就代表了当时全世界范围内古典音乐演奏的最高水平。音乐会的水平之高，让全球各地的古典音乐爱好者纷纷在新年之初来到维也纳这座音乐之城，为的就是听一听这场音乐盛会。（这个也是我的人生目标之一！）





而每年的新年音乐会，最受瞩目和期待的，必定是两首加演的曲目——《蓝色多瑙河》和《拉德茨基进行曲》。





在音乐会的结束，观众们往往会以热烈的掌声向乐团致以感谢，鼓掌声久久不绝，直到乐团的各位演奏者再次坐下——这就是加演开始的信号了——然后开始演奏那首亢奋激昂的《拉德茨基进行曲》。在曲目的高潮部分，观众们跟着节拍的强弱，和着进行曲鼓掌，场面相当的壮观和美妙。而在乐团与观众之间这样的一个互动也成了每年新年音乐会的惯例。





那么，这个惯例是从哪一年开始的呢？





根据这个页面（http://homepage3.nifty.com/neujahrskonzert/program1939-1954.html
 ）的资料所示，1945 年的新年音乐会第一次出现加演，演奏的曲目是《无穷动波尔卡》和《蓝色多瑙河》。





而《拉德茨基进行曲》也在翌年的加演中出现了，也就是 1946 年，但是在之后的几年都没再演奏过。（1947 年甚至没有加演，这个完全取决于指挥的心情……）






从 1950 年开始，《拉德茨基进行曲》就几乎一直出现在加演曲目的名单上，这个传统一直保留到现在。
 （除了 1956 年和 1957 年没有加演，2005 年因为悼念印度洋海啸殉难者而取消这一欢快的曲目）





提问者问的是「从何时开始《拉德茨基进行曲》作为压轴返场演奏的作品？」，其实到这里，这道题几乎答完了，不过看官们一定意犹未尽，那从哪一年起观众鼓掌成为惯例呢？





好了，最坑爹的来了。百度和中文维基，还有几乎用任何搜索引擎搜索到的任何中文页面，都把所有对这个问题有兴趣的人坑了一下爹。因为这些网站上说的 1987 年，绝对是错的。





更加坑爹的是，当年背高考作文例子素材的时候，就有一个是讲这个的——打破「规矩」。





有「指挥帝王」（补充一下，这个也是中文领域里面才有的称号）之称的世界一流指挥家卡拉扬，在 1987 年的新年音乐会——也就是国内首次转播维也纳新年音乐会的这一年，在最后的加演部分，就是这《拉德茨基进行曲》，有些观众情不自禁地跟着音乐节奏鼓起了掌。





然而，在演奏乐曲中鼓掌一向被视为是对乐团和演奏者大大的不尊重。这个时候一些谨慎的观众已经紧张起来了，担心卡拉扬会忍不住怒火下台罢演。而这个时候，卡拉扬优雅地转过了身，以手势示意观众跟随节奏鼓起掌来……





之后 blahblahblah……





自此，观众随着《拉德茨基进行曲》鼓掌就成了一个新的传统……





再 blahblahblah……





正所谓不破不立，不打破旧的规矩，就无法形成新的规矩！





好吧。演奏中鼓掌的确是不尊重，这是有的。





卡拉扬「优雅」地转身示意观众鼓掌也是有的。





视频为证：





（视频为 1987 年的新年音乐会的加演片段。个人认为的确也是这么多年新年音乐会中最精彩的一个片段之一。卡拉扬闭上了双眼，像是把所有感情倾注到手中的指挥棒，忘我地挥舞着；台下的观众配合地跟着卡拉扬的指挥鼓掌，掌声时高时低，与乐曲处处和应，听得让人心旷神怡。卡拉扬你就是我的神啊！）





卡拉扬 1987 年维也纳新年音乐会《拉德斯基进行曲》｜http://v.youku.com/v_show/id_XMTM5MTg5Mg==.html
  






但是别这样就把卡拉扬的转身当成第一次的创举啊。你以为国内首次转播就了不起啊！！





证据在此：





（视频为 1986 年的新年音乐会，指挥为马泽尔。可以直接拉到最后的几分钟）





1986 年维也纳新年音乐会｜http://v.youku.com/v_show/id_XNzQ5NTQ5MDQ=.html
  






在新年音乐会的《拉德茨基进行曲》一曲中鼓掌其实已经是一个历史悠久的传统，具体在哪一年开始，由于时间过于久远，当年的录音和电视转播母带（最早在 1959 年开始电视转播）已经很难找到，暂时也没有一个确切的定论。（之前我也特意去找过，但确实找不到 1974 年以前的完整视频。）





一般认为是在博斯科夫斯基指挥的年代（1955~1979）就已经成为一个惯例。而且转身示意鼓掌的也不仅仅是卡拉扬的专利，博斯科夫斯基和马泽尔也做过类似的举动。





譬如说这个，1974 年的新年音乐会，在进行曲将近结束的时候，观众们已经鼓起掌了（与现在的不同，现在的是一开始演奏就鼓掌），这个时候博斯科夫斯基也转过身来指挥观众的掌声：





1974 年维也纳新年音乐会｜http://v.youku.com/v_show/id_XMjA3MzYyODQ=.html
  






所以说卡拉扬的确是很神，国内首次转播的确很碉堡，但是卡拉扬打破不鼓掌的规矩的说法完全就是坑爹。这个荣誉还是留给博斯科夫斯基吧~
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 古典音乐的命名规则


古典音乐是如何命名编排的？






Devymex Wang






网上下载的/唱片中抓取的古典音乐作品曲目有四种编号，分别是：作品号，系列号，组曲号，乐章号（不用质疑，这些名称是我给起的哈）。






作品号：
 用于唯一标识某作曲家的每部作品，由当时的乐谱出版商/编目者编号。一般来讲，以 Op.打头的同一作曲家的作品号可以反映作品创作的先后顺序，例如贝多芬的 Op.8《悲怆钢琴奏鸣曲》是早期作品，Op.125《第 9 交响曲》就是晚期作品。还有许多非 Op.系的，比如巴赫的 BWV.系（是以作品体裁安排编号的），亨德尔的 HWV.系，莫扎特的 KV.系，舒伯特的 D.系，等等。详情参见：西洋古典音乐作品的编号
 。作品号也是指代作品最标准最直接的方式，只要指定作品号（Op.系另需指定作曲家），就绝对不会有歧义。






系列号：
 是给该作曲家做的同一类型的所有作品编号，比如贝多芬第 1 到 9 号交响曲，肖邦第 1 到 4 号钢琴奏鸣曲等。这些往往是首演时海报上给出的编号，所以一般可以反映创作的时间先后。系列号也是作品正式名称的重要组成部分。






组曲号：
 是给一部组曲中的各个曲目进行编号，一般是作曲家自己标记的。有的组曲中每一组都有自己的作品号，比如第 1 到第 6 勃兰登堡协奏曲都有各自的作品号，在这种情况组曲号也可认为是系列号。另一种是共用一个作品号的，比如哥德堡变奏曲的第 1 到第 30 变奏（作品号 BWV.988），肖邦的 2 套练习曲集各有 12 首练习曲。一套组曲一般要求具有相同的风格或主题。






乐章号：
 这个最简单，大多数作品都会分为几个乐章，按照演奏顺序编排。





接下来我们分析题主所给的例子：






Grande Valse Brillante Op.18, No. 1 in E-flat Major






Grande Valse Brillante（辉煌的大圆舞曲）是别名。有些别名是作曲家自己起的，就比如上面这首；也有意淫的听众给起的，比如贝五钢协「皇帝」。





Op.18 是该作曲家（肖邦）的所有作品统一编号，可见是早期作品。





No. 1 就是组曲编号，意思是这部作品不止这一首，这是第 1 首。然而实际上这个辉煌的大圆舞曲是个单曲，不应出现 No. 1，想必是题主搞错了吧？





后面是它的调性：降 E 大调。





对于从网络获取的专辑曲目信息，可能会看到如下形式曲目的名称：






Antonio Vivaldi: The Four Seasons, Concerto No. 4 in F minor （"Winter"） RV 297 （Op. 8 No. 4）: 1. Allegro non molto Anne-Sophie Mutter; Vienna Philharmonic Orchestra; Herbert von Karajan






这里就复杂多了，既有作曲家信息，又有作品信息，还有演绎者信息，我们来实操一下：





Antonio Vivaldi（作曲家：安东·维瓦尔第）





The Four Seasons（作品别名：四季）





Concerto（作品形式：协奏曲）





No. 4（这是《四季》组曲的第 4 首）





in F minor（这一首的调性：F 小调）





"Winter"（这一首的别名：「冬」）





RV 297（《四季》的作品编号：297）





Op. 8（《四季》的另一种作品编号：8）





1. Allegro non molto（第 1 乐章，不太快的快板）





Anne-Sophie Mutter（小提琴家穆特）





Vienna Philharmonic Orchestra（乐团：VPO，维也纳爱乐）





Herbert von Karajan（指挥：卡拉扬）





再来一个：






George Frideric Handel: Music for the Royal Fireworks - Suite HWV 351 - 5. Minuet I-II






分解：





George Frideric Handel（作曲家：亨德尔）





Music for the Royal Fireworks（作品别名：皇家焰火音乐）





Suite（作品形式：组曲）





HWV 351（亨德尔作品编号）





5. Minuet I-II（组曲第 5 首，小步舞曲 I 和 II）





要想达到一看就知道是什么意思的水平，还得多记名词呢。下面的不完整列表仅供参考：






主要作曲家名字






J.S. Bach（巴赫）





George Frideric Handel（亨德尔）





Wolfgang Amadeus Mozart（莫扎特）





Ludwig van Beethoven（贝多芬）





Pagnini（帕格尼尼）





Franz Schubert（舒伯特）





Frédéric Chopin （肖邦）





Franz Liszt（李斯特）





Richard Wagner（瓦格纳）





Mendelssohn（门德尔松）





Johannes Brahms（勃拉姆斯）





Antoni Dvorak（德沃夏克）





Pyotr Ilyich Tchaikovsky（柴可夫斯基）






调性






Major/dur（大调）





Minor/moll（小调）





flat（降调）





sharp（升调）






常见作品体裁






Ballade（叙事诗）





Cantata（康塔塔，一种声乐套曲）





Concerto（协奏曲）





Etude（练习曲）





Impromptu（即兴曲）





Mazurka（马祖卡）





Missa（弥撒曲）





Nocturne（夜曲）





Opera（歌剧）





Oratorio（神剧，或清唱剧）





Overture（序曲）





Polonaise（波罗乃兹）





Prelude（前奏曲）





Rhapsody（狂想曲）





Requiem（安魂曲）





Serenade（小夜曲，有时作为其他作品形式的一种风格）





Sonata（奏鸣曲）





Symphony（交响曲）





Trio/Quartet/Quintet/Sextet（三/四/五/六重奏）





Waltzes（圆舞曲，或华尔兹）






常见作品风格






Allemande（阿勒曼德舞曲，较欢快的四拍子）





Canon（卡农，遵循对位的多声部模仿）





Fugue（赋格，遵循对位的多声部穿插）





Gigue（基格舞曲，欢快的三拍子）





Matching（进行曲，常见 4/4 拍或 2/2 拍的军乐）





Minuet（小步舞曲，三拍子）





Rondo（回旋曲）





Sarabande（萨拉班德舞曲，缓慢的三拍子）





Scherzo（谐谑曲）






常见主奏乐器






Violin（小提琴）





Cello（大提琴）





Piano（钢琴）





Oboe（双簧管）





Clarinet（黑管）





Flute（长笛）





Trumpet（小号）





Horn（圆号）






常见速度标记
 ，这个非常复杂，参见维基百科词条：速度（音乐）





未经授权谢绝转载，欢迎举报，发现必究！
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 入乐理的坑之前，先试着搞清楚这些概念


管弦乐队和交响乐队有区别吗？区别在哪里？






Jess







每一个交响乐团都是管弦乐团，但是管弦乐团不一定都是交响乐团。






管弦乐团（orchestra）是一个宽泛的概念。顾名思义，由弦乐器、管乐器（和打击乐器）组成的乐团都可以称为一个管弦乐团。





通常来说，管弦乐团的声部是相同的——






	弦乐器：小提琴、中提琴、大提琴、低音提琴等








	木管乐器：长笛、单簧管、双簧管、英国管、大管等








	铜管乐器：圆号、小号、长号、大号等








	打击乐器：定音鼓、大鼓、小军鼓、钹、锣、三角铁等







根据规模和曲目，管弦乐团又可以细分为——






	室内乐团（chamber orchestra）：50 人以内，演奏室内乐；








	小交响乐团（sinfonietta orchestra）：30 人~50 人之间，演奏大型的室内乐或者交响乐章中的管弦部分；








	交响乐团（symphonic orchestra）或爱乐乐团（philharmonic orchestra）：50 人以上的大型乐团，编制一般在 70 人~100 人之间，有时候也可以达到数百人，演奏交响乐，平日经常遇见的协奏曲、交响诗、狂想曲、变奏曲等，也属于交响乐。







室内乐更小只一些，大型的交响乐章就需要更多的（18~25 种）乐器来演绎。





所以呢，室内管弦乐团想要缩小规模，就只留下最基本的乐器——至于低音提琴、英国管、大管甚至整个打击乐组，都可以不要了；剩下的木管乐器，如长笛、双簧管、单簧管、小号，每种只用一把就够了，这称为「单管编制」。这种编制下，第一小提琴只要 10 把——如果连弦乐都扔了，就失去「乐团」（orchestra）的称号，只能叫作「乐队」（band）了。





但是仅靠室内乐团的几把乐器，又不能演奏完整的交响乐章。所以交响乐团想要扩大规模，就在原有的基础上，给每个声部加变形乐器——如木管组加中音长笛、中音双簧管、低音单簧管、小单簧管、中音/倍低音单簧管、低音大管等等；或者增加多种不同乐器——例如给弦乐组再加上竖琴、钢琴、管风琴等。相应地，乐器数量也可以增加，采用「三管编制」（即每种木管乐器用三把，其他声部乐器相应增加），甚至「五管编制」。大型交响乐团里，第一小提琴可以有 18 把，第二小提琴 16 把，中提琴 14 把，大提琴 12 把，低音提琴 10 把，甚至竖琴也要 2 把。你看，仅仅是弦乐器的一个声部，人数就力压一个小型室内乐团了，不是么？





所以，根本来说，如果一个管弦乐团的编制足够演奏交响乐章，就可以称为交响乐团（或爱乐乐团）了
 ！交响乐团和管弦乐团的区别，就是在这里。





2014-01-14 










什么是协奏曲、奏鸣曲、圆舞曲和进行曲？它们之间有什么区别？






PrestonM






前两者是指作品的乐器规模做的分类：





1. 协奏曲
 （Concerto）：指一件或数件独奏乐器和乐队协同演奏。一般分为几个乐章，不同乐章的曲式一般穿插交替。-> Wiki 协奏曲





2. 奏鸣曲
 （Sonata）：一种曲式，通常是协奏曲的一部分（通常第一乐章），相对的乐器较少，不过不同时期的奏鸣曲有不同的惯例。但是听觉上不会跟协奏曲其他部分那么有非常丰满的声部，一般走音符精准路线。-> Wiki 奏鸣曲





这是不严谨的个人理解：





协奏曲就是一整场演唱会，奏鸣曲是演唱会里面（通常第一首、第一乐章）的歌的种类名称（称作曲式），其他的曲式还有快板、柔板、慢板、行板、回旋曲等等等。





后两者是音乐风格、功能做的分类：





1. 圆舞曲
 （Walzer）：节奏分明的 3/4 拍轻音乐，表达轻松娱乐的情绪，适合给人伴舞。





2. 进行曲
 （March）：节奏简单强烈（一般 2/2 2/4）的乐曲，用来集中人们力量的决心，也可理解为为军队行进提供节奏。





这些词不一定是有区别，而是不同角度的描述。





2014-07-18









乐理中的「Texture」（织体）是什么？






邓柯






织体就是旋律和低音之前的填充。比如说一个流行乐队，主唱负责旋律，贝斯负责低音，吉他键盘负责的是织体部分。





用文字只能解释到这里了，再深入就需要谱例了。





2012-09-01 










什么是复调织体和主调织体？






圭多达莱佐






首先要了解「织体」这个词。这个词估计是音乐术语中最难概括的词之一吧。大致指的就是音乐的各个声部之间的一种音高和节奏型的结构。





主调织体就是说在一段音乐中，某一件乐器或若干件乐器形成一个主要的旋律，其他声部处于一个相对伴奏的地位上。比如下面这个谱例（来自于柏辽兹幻想交响曲第二乐章）。弦乐组中，一提申思旋律，其他弦乐声部都是伴奏：





[image: Image]






复调织体就是若干个声部大致出于一个平等或平衡的地位。没有某一个声部的旋律是占据绝对主导地位的。比如下面这个辛德米特的钢琴奏鸣曲：





[image: Image]
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 什么是极简主义音乐？


什么是极简主义音乐？






圭多达莱佐






极简主义音乐（Minimalist Music）是兴起于 20 世纪 60 年代美国东北部的一种全新的音乐形态。就像「奏鸣曲」一样，很多时候无法把它定义成一种风格，一种技法，还是一种体裁。但提到它，了解的人脑子里都差不多知道是那种形态的音乐。概括起来，「极简」的意思并不是单纯的「简约」，而是指，运用尽量少的音乐材料，用一种重复的手法，在重复中逐渐变化音乐材料，使之不断发展和延续。（所以，顺道再吐个槽，麻烦各位不要随口再说什么「我要极简主义的生活方式」之类的话了。如果你真的要极简主义生活方式，你跟你老婆得这样说话：「老婆老婆老婆老婆老老婆老婆老婆老婆老婆婆老婆生日生日生日生生日生日生日快快快快快乐快乐快乐乐快乐我我们我们我们我我们我们去吃去吃去吃吃去吃去吃去去去吃火火锅火锅火火锅锅锅锅火锅吧吧吧吧吧……」而且同款的餐具你得买 20 个不同颜色不同大小的，然后每天用一种模式或重复使用其中某一个某几个或者每天用一种特定的顺序换着用。）





提到极简主义，人们一般会一并提起早期最具代表性的三个作曲家：La Monte Young、Terry Riley 和 Steve Reich。他们三人中，其实 Reich 的创作更加 focus on 极简主义一点。前两者的有些作品虽然是极简主义早期的代表性的开拓性的作品，但他们的本意更加倾向于一种实验性质，而非有意地朝「极简主义」这个方向上走。再往后一点的代表作曲家有 Philip Glass 和 John Adams。其中，Adams 被贴上 Post-minimalism 的标签，虽然 Glass 和 Adams 都拒绝外界对他们自身的 Minimalism 的归类。





下面的一些更加深入的极简主义音乐介绍，也主要会以上面这几位作曲家的作品为例子。





关于极简主义音乐的外在形态上的风格，中文维基里的概括就已经很不错：






	如果不具功能调性（functional tonality），则强调和谐的和弦。








	乐句或较小单位的 figure、motif、cell 会不断重复。加以难以捉摸、缓慢的改变、长时间极少或没有改变的旋律。








	以持续的低音、节奏或长音的方式暂停音乐演进（stasis）。







关于第一点，这是现代的调性音乐的一个共性。功能和声在 19 世纪末就已经开始被抛弃了，20 世纪开始的调性音乐，在和声运用上，更注重整体的色彩而非死板的功能性，极简主义也不例外。这一点在 Glass 的音乐上表现得尤为突出。





以下是 Glass 的一个代表作：钢琴独奏 Mad Rush，创作于 1979 年。





[image: Image]
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以上是乐谱的前两页。从乐谱中可以看出来，两页中只出现了三个和弦：F 原位，a 第二转位，g 原位。实际上，这不完整的十几分钟的钢琴作品，从头到尾也只出现过这三个和弦而已。而这三个和弦，在前后连接上也是一种无功能的状态。





再来看他的第三弦乐四重奏「Mishima」，乐谱是第一乐章开头的一段。





[image: Image]






从乐谱可以看出，这九小节中，从 A6，到 g46，到 d，到 g，到 Eb，到 Ab46，到 f#o7，与其说这是一种纵向和弦上的链接的考虑，不如说是每一个声部在横向上的自然发展的一个结果。





John Adams 的作品中，横向线条的重要性是更明显的。我们来看一个他的早期代表作，一首钢琴独奏作品 China Gates 的开头的一段。





[image: Image]






它是一个 Ab 为主音的混合利底亚调式（你不知道这是啥也没关系，总之，就是一个很和谐很好听的有调音乐）。整个音乐是以三个横向上的声部组成的，没有纵向上的三和弦的概念。





这首曲子的试听在这里：





John Adams-中国门 China Gates (1977) For Piano｜http://www.tudou.com/programs/view/Ozlm4iEKpjI/?resourceId=0_06_02_99
  






下面这个是我自己的一个极简主义钢琴作品中的一个乐章的截图。





[image: Image]






这个乐章用的也是横向思维。四个声部分别用不同的节奏型（可以理解为不同的拍号），所以，听上去可能不难，其实弹起来要找到那种节奏对位感很不容易。具体下面会详细解释。





接下来讲上面三点中的第二点：重复+渐变。这个可能是极简主义音乐中最重要的元素了。极简主义音乐中的重复，主要是指可能是一个很小的动机的重复。这种重复可能是节奏型上的，也可以是音高上的，也可以是综合的。我们可以仍然看上面两个谱例。Adams 的 China Gates，我已经很体贴地用蓝框框出来了。右手其实就一个动机，就是这个 7/8 拍模式的片段不断地在一个 4/4 拍的节奏型里重复，左手是 Db-C-Ab 这三个音高不断地重复加渐变。前三小节仍然是一个 2+3+2 的 7/8 拍的模式，到了第三小节结尾的时候潜移默化地变成了 2+2+2 的模式，后面一小节紧接着变成了 3+2+2 的模式，第七小节又变成 2+2+2，第十小节变成 2+4+2。下面一个我的作品的低音声部，也是在做类似的节奏型渐变。渐变分别发生在三个蓝框处。





下面贴几个极简主义的音乐片段，请注意中间的那些不断重复+渐变的音乐元素。





这是 John Adams 的代表作，歌剧 Nixon in China 里最著名的咏叹调之一，是尼克松访华的飞机刚在北京机场降落，他和周恩来会面后，在会见中方代表团时唱的。大意就是我来访华真是一个大新闻啊，我们在创造历史，全世界都在注视着我们。





男中音咏叹调｜http://www.tudou.com/programs/view/pQMJM1rgdMs/?resourceId=0_06_02_99
  






这是 Steve Reich 的 New York Counterpoint，这也是作曲家的代表作之一，是为单簧管 ensemble 写的。这个曲子前面一分半钟是一种纵向和弦的结构的重复，从一分半钟开始，逐渐变成了一种横向式的重复。各个声部演奏不同的短小材料，节奏上的错位造成了一种很丰富的听觉效果。





Steve Reich- New York Counterpoint｜http://v.youku.com/v_show/id_XNjMxNTg0MzMy.html
  






下面再来一首 Reich 的代表作，Clapping Music。这个我都不用解释，你一看就明白什么叫重复+渐变。





Steve Reich - Clapping Music (Scrolling)｜http://v.youku.com/v_show/id_XNjE5MDcxMjk2.html
  






另外一些欧洲的受极简主义影响强烈的作曲家的作品，比如 Arvo Part 的这首 Spiegel im Spiegel。





Arvo Pä
 rt- Spiegel im Spiegel｜http://v.youku.com/v_show/id_XNjU4ODgxNTIw.html
  






Lepo Sumera 的 Piece from the Year 1981｜http://v.youku.com/v_show/id_XNjUxOTI5NTYw.html
  






下面我们来重点谈一下 Philip Glass 的极简主义音乐。





Glass 的伟大就在于，他用自己独特的音乐语言，把极简主义这个属于「先锋派」的音乐形式，推广到了普通大众中。最初，他的音乐是这样激进的：





Philip Glass - Music With Changing Parts｜http://www.tudou.com/programs/view/PTTufaqPGCk/
  






Glass 的代表作以及让他在 20 世纪 70 年代成名的歌剧 Einstein on the Beach 第一幕第二段：





philip glass - einstein on the beach(cd 1) - (02)act i, scene 1_ train｜http://www.tudou.com/programs/view/7a3G7e6Brhw/
  






他的音乐也可以是这样的：形式保持激进，内容开始变得传统。





电子乐专辑 Analog 里的一首。简单的三个和弦序进，不断重复+变形，却有着直击人心的力量｜http://www.tudou.com/programs/view/xp9XLKqGCV8/
  






他的音乐也可以是雄壮的：





描述埃及法老故事的歌剧 Akhnaten 第一幕的选段。Akhnaten 父亲葬礼上的音乐片段｜http://www.tudou.com/programs/view/qx7FvUNzsEQ/
  






下面这首是他的一首钢琴协奏曲的第一乐章。不知为何，每次我在外出行坐飞机火车汽车的时候都喜欢听这首。





Piano Concerto｜http://www.tudou.com/programs/view/K9Rxg5Wc2ng/
  






这是他的一首小协的第二乐章。曲式上来看就是一首帕萨卡利亚。





Violin Concerto｜http://www.tudou.com/programs/view/-v_PoyaeR14/
  






如果是按顺序听的上面这些 Glass 的作品，有没有发现，他的作品其实是保持极简主义的形式，但是在内容上逐渐趋向「传统」的可听性？





实际上，这样的概括并不为过。在严肃音乐领域之外，Glass 对电影配乐、流行音乐和民族音乐/跨界音乐的影响也是很大的。





下面两个音频奥斯卡获奖电影 The Hours 的配乐。知道这部电影的人可能很多，看电影时注意到音乐的人可能也有，但估计知道这个配乐的作曲家的重要性的人可能就没多少了。





《Morning Passages》Philip Glass｜http://www.tudou.com/programs/view/5A0MaPCmvHA/
  






Philip Glass - the hours - 14 - the hours｜http://www.tudou.com/programs/view/E4XA4pvAjw4/
  






这是他的一张与流行音乐人合作的专辑 Songs from Liquid Days。请注意一下人声出现后的钢琴伴奏，这种伴奏型对于当代流行音乐的重要性有多大就不用说了，相信几乎每个人都能想到一两首类似音型的流行音乐，或者是伴奏声部有不断重复的音乐材料的流行音乐。





Philip Glass - Songs From Liquid Days - 01 Changing Opinions｜http://www.tudou.com/programs/view/tnxaGeKc53M/
  






以下音乐选自他的民族/跨界专辑 Aguas da Amaziona｜http://ww
 w.tudou.com/programs/view/8pqM-vG1ry4/
  






下面我们再来看下当代通俗音乐中的一些例子。





先来说说大家最喜欢的汉斯·寂寞。





电影《盗梦空间》的配乐。听听这一段，首先，是无功能的三和弦的结构，其次，不靠旋律，而是纯粹的短小动机不断重复+渐变，不断加入新的一些元素推动音乐发展。





盗梦空间 dream is collapsing｜http://ww
 w.tudou.com/programs/view/6U_fsQUBjIo/
  






Hans Zimmer - One Simple Idea｜http://www.tudou.com/programs/view/uSTGDm6xpTw/
  






下面是《星际穿越》。想想这段音乐的形态，跟上面《盗梦空间》，跟上面 Glass，跟上面所有极简主义音乐，是不是都是想同的，是不是一脉相承下来的。





Cornfield Chase - Hans Zimmer｜http://www.tudou.com/programs/view/FiPShNAcCRA/
  






Stay - Hans Zimmer｜http://www.tudou.com/programs/view/vVCtxUPnTCM/
  






下面这这段音乐是节选自纪录片《家园》的原声。感受一下，是不是相同的音乐形态，配上不同的内容而已。





18 - Epi｜http://www.tudou.com/programs/view/vXQTi991XyQ/
  






相信大家今后听电影配乐的时候，听到类似模式的音乐，应该知道它的源头在哪里了。





下面再来看流行音乐，我们就举一个例子吧。





Coldplay 的 Clocks，听前奏，听伴奏，听间奏。





Coldplay --Clocks【live】｜http://www.tudou.com/programs/view/GAvMkAY2ZiI/
  






然后，我们可以来点更劲爆的。





不管去没去过夜店，各种电音舞曲都听过伐？





The Best Electronic Dance Music(360p_H.264-AAC)｜http://www.tudou.com/programs/view/305fVojvvHY/
  






我觉得我的例子举得也够多了。从当代的各种音乐形式来看，极简主义的影响都可以说是无处不在的。在此，我也再一次吐一个已经吐过很多次的槽。很多人听到先锋的现代音乐的时候，总喜欢问一句：这么难听的东西，好在哪里？先锋音乐之所以先锋，就是因为它的观念是超前的，所以当代的普通人无法理解。但是当它把音乐表达的形式边界又拓宽了以后，总有一天，这种表现形式会冠以传统的内容，进入到普通音乐生活的方方面面中。所以，当大家听到自己喜欢的各种流行音乐、电影配乐的同时，又不负责任地鄙视先锋艺术，实在是一件很不公平的事情。





这个答案最开头复制的那三点中的第三点就不说了，差不多就是一个慢速的极简主义风格。大家听多了肯定会听到的。除了这三点以外，极简主义还有一些其他的重要性质，其中一点就是：non-teleological。直译过来可以是：无方向性、无目的性的。就像最上面的那些先锋的极简主义作曲家的作品，一个材料开始，似乎可以无终止地发展下去，并不像其他的传统音乐，以一个音乐材料开始，必然要发展成一个什么形式，音乐必然会发展到一个高潮，必然会将主题动机材料用一定的手法变形，必然要有对比，必然结束在某个中心性质的材料上。这些必然的方向，在极简主义音乐中，都可以是没有的。





通篇概括一下：这篇答案尽力用最通俗易懂深入浅出的方式涉及了一些纯粹音乐理论上对极简主义的分析，后面紧接着用大量的音乐实例试图给大家一个对于极简主义音乐直观的感受。从创作角度来说，极简主义是难的。因为，当我们把音乐创作的材料限制在最小化、只能以重复为手段去创作的时候，需要创作者有最有创意最可听性的乐思，最精妙的节奏组合，并且对音乐最终传递出的情绪体验有最准确的把握，才能让音乐不至于无聊。





好了，先说这么多吧。关于极简主义，其实还有很多很多方面的内容没有涉及。但是，第一，再写下去写全就真能发表了；第二，中午没吃饭，上午工作完回家就开始写这个，写了将近五个小时，我现在饿死了，我要去做板栗烧鸡腿去了。
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 交响乐团的指挥、乐器和乐手


交响乐团排练和爵士乐团排练有什么区别？






莫索先






这里面的区别大了，完全是两种不一样的音乐传统。






交响乐团







第一点是核心






交响乐乐团的核心是指挥，整个乐团是围绕他运作的，离开他实在很难成事。他是乐团的大脑和耳朵，能够在整体和细节的角度同时监控音乐的流动和演绎。音量、力度、速度等等的开关都在他那里，乐团里每一个乐手的任务就是服从他的安排，把作曲家的作品一音不差地演奏出来，并按照指挥的意思做调整。





指挥的负担非常的重，不是乐团里某个乐手可以代替的，不是打拍子那么简单。乐手们看的是分谱，上面只有自己乐器的部分，这样是为了方便阅读，但却很难从整体作品上知道自己的位置；而指挥看的是总谱，他的快速读谱能力、听音的能力等许多方面决定他能把作品演绎到什么样的程度。





排练时，基本的架构是总谱，指挥给出标准的节拍和速度，给出必要的提示，说明哪个乐器在哪里开始进入或者退出，哪个乐器需要在演奏法、音量等方面达到某种要求。既要保证整体效果，也会慢慢地一个个乐器细抠，解决它们的问题。






第二点是编制






这点可以从网上查到，但我就简要说一下，从最高音到最低音，从总谱的分布。






木管：






短笛、长笛、单簧管、双簧管、英国管、低音管、倍低音管、低音单簧管





萨克斯风是例外，它有时被归入木管有时被归入铜管，这取决于风格和音色效果。






铜管：






短号、小号、长号、法国号、柔音号、上低音号、低音号、低音长号






打击乐器：






定音鼓、大鼓、小鼓、钹、锣、铁琴、木琴、钟琴等等





钢琴是属于打击乐的，网上有的文章把它归为弦乐器，有一定道理，但它还是依靠音槌击打琴弦发声，和其他弦乐家族的运弓拉奏、用指头拨弦有很大区别。同理还有大键琴。






弦乐器：






小提琴、中提琴、大提琴、低音提琴





可以看到交响乐团的编制是相当的大，声部之间的处理也是显得很复杂，是很不容易把握的。






第三点是乐手的要求






以西方经典音乐为传统的交响乐团，对乐手的要求就是强大的视奏能力和严格的纪律性。





许多作品非常的庞大，没有多少时间让你自己一个人在家练好了，然后再和大家合，而且作品的复杂性也决定了你一个人玩不转，没有其他声部和乐器，你没办法听到整体的效果，你练出来的东西也许就存在很大的问题，交响乐团非常讲究在团队中服从于指挥的协作。





乐手在团队中并不需要发挥个人特色，除了独奏的 solo 段落。乐手是指挥的四肢，根据大脑的信息做出正确的反应就行了。许多时候甚至不需要乐手去关注别的乐器奏得怎么样，当然你作为高素质的乐手，在有余力的时候留心别的声部和乐器，并在指挥的指导下积极去配合其他人，提醒你的伙伴，那也是相当好的。





强大的视奏能力保证你拿到谱子就能上手演奏，有点像对播音设备的要求，精确而一音不差，至于主观能动性嘛，请在指挥允许的框架内发挥。这也是 19 世纪以来，演奏和创作劳动分工以后的现象。






爵士乐团






这里必须分为好几种情况：白人的乐团、黑人的乐团、大编制（超过 5 个人），小编制（3 到 5 人的重奏）






第一核心






爵士乐团里的核心会根据情况而改变，如果你说的是身份定义的核心，把交响乐团中指挥的位置拿来做比较，那可以很多样化。比如说某某三重奏（XXX's Trio），一般就是以命名的那位乐手为核心；如果是在大乐队中，比如说 Duke Ellington 的 Big Band，那就是 Duke 本人为核心；在 James Brown 的乐团中，就是 JB 本人为王。这些打上强烈个人烙印的乐团通常是由这个核心发起所有的构思和控制的，哪里停，哪里怎么样做，都由他们在演奏中给出提示，而这种提示是非常隐蔽的，融入音乐中，而不像交响乐团那样有明确的手势或者总谱的指引。





另一个就是音乐的核心，这是许多人容易搞混和忽略的。爵士乐和爵士乐团的核心是节奏律动，因此鼓手/爵士鼓才是爵士乐团的真正主角。这是非裔美国人的音乐传统决定的。这种传统和我们熟悉的西方经典音乐和东方音乐很不一样：节奏律动才是最重要的，它是依靠各种各样的音色和力度来表现。西非黑人、非裔黑人看待旋律和其他地方是不一样的，一个音，在西方人看来，是固定的，要么是 E 要么就是 Eb，或者是高出 1/4 个音的 E。但黑人却在每次唱的时候都会把某个音升高或者降低——它不是一个固定的音，而是在几个音之间反复变动，这就是 Blue Note 蓝音的来源。所以旋律导向的西方人和亚洲人就抓狂了，我们首先是确定一段旋律的音高，尝试把它固定下来，这样才能达成音乐上的重复，可是黑人却不是这样想的，那段旋律不是固定的，它是可以变化，这是我们对爵士中的「自由度」的误解，实质上是三种不同的音乐传统造成的。





因此，爵士里面真正重要的是节奏律动，只要你那堆音符都准确落在节奏上，它就算数，至于音高，那意义不是很大，任何的噪音都可以看成是节奏中的其中一个音符。





由于音是可变的，那就导致吸收了西方音乐的非裔美国人音乐中和声的多变。在一个和弦中，只要它的几个重要的音：三度音、七度音等等产生变化，那整个和声的色彩就跟着改变，因此尽管节奏律动是王，但和声也给这种音乐带来极大的丰富颜色，所谓的对旋律「无所谓」，不是真的不管不顾。





在排练中，通常由鼓手发起一个基础的节奏律动，并以此为基础，对整个作品做出音乐上的调整。而因为节奏的极端重要，爵士乐团中的每一个人都是身兼两种角色的：既是鼓手，也是自己乐器的乐手。通过融合进鼓手的节奏律动，找到自己声部的位置，进行润色填充，并且和其他人互动。所以爵士乐团里的每一位，需要负起交响乐团中指挥的很大一部分职责，对作品的整体和细节把握都在这种相互的团队协作中。






第二是编制






爵士乐依照风格可以分为不同的编制





最早的新奥尔良小乐团：单簧管、双簧管、小号、长号、低音号、Banjo、鼓（未定型的爵士鼓），这属于 5 人以上 10 以下的中型编制





大乐队 big band：15～20 人。木管、铜管、钢琴、鼓（未定型的爵士鼓）、低音贝斯





Bebop：小编制的时代开端，一般是三重奏、四重奏、五重奏。爵士鼓、钢琴、低音贝斯是最基础的三样，分别负责节奏律动、和声/旋律、低音（和声及节奏律动）。加上小号或长号或萨克斯风，形成不超过 5 人的小编制





后来受摇滚的互相影响，加入许多电声乐器和打击乐，就成为今天 Fusion 中常见的中大型编制。





一般会在三重奏的基础上加上铜管的四个家族成员，电子贝斯有时候代替低音贝斯，合成器、管风琴会作为第二键盘手出现，爵士鼓旁边会增加一名非洲鼓的打击乐手。还有旋律电吉他和节奏电吉他，萨克斯的 solo。总之，视风格和效果会做出许多改变。






第三是乐手要求






在白人的乐团中，有许多时候还是遵从西方经典音乐的传统，会有谱子，但千万别以为可以照谱弹，那谱子简陋得很，通常只会给出主旋律与和弦，可能还会有基本的节奏型指示，然后就看乐手们的发挥了。因此爵士乐团对于乐手的要求是回归到 19 世纪分工前，演奏和创作不分家，乐手要对音乐产生和创作有深刻的理解，对即兴演奏的能力要求很高。





在黑人乐团中连谱子也不会有！许多黑人大哥连读谱都不懂，更不要说复杂的和声理论，问他 G7sus4（#9）是什么，他绝对认为你在说火星语，但一上到乐器只会让你惊得下巴掉下来，无地自容。他们能在音乐中把节奏律动自然融合，掌握的各种变奏和节奏型远远多过你在学校学到的，复杂程度超高。尤其在 underground 的团队中非常常见。





我在第一点中提到音乐传统，就在排练中体现出来，我们先不管音正确与否，而先集中把音乐融合进一个基本的节奏律动，然后互相协作和激发创意，将自己学到和懂的变奏等等元素即场创作并演示出来。如果那是合适的，我们保留，不合适就扔掉，试下一个。然后把所有的东西装到自己的脑子里，这就是 head arrangement，依靠脑袋的实现排练和练习实验，而不是用纸张总谱的形式记下来。这样当场随心情和核心的要求，随时把备选方案或者有趣的内容替换掉事先的排练，给人制造惊喜，而互相之间的默契也允许我们能有足够的反应时间去处理这种变化。
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 指挥的作用


交响乐的指挥究竟有多重要？






赵阿萌






非常重要。





指挥不光是演出现场那点临场发挥。排练的整个过程，乐曲的轻重缓急究竟怎么表现，每个乐器之间如何协调，如何把前人的乐谱灵魂释放出来。





作用就像话剧导演一样，同样一个哈姆雷特的剧本，每个导演导出的风格都有差异。这个具体风格跟导演个人能力有很大关系。平庸的导演是还原，优秀的导演是创作。





交响乐的结构是非常复杂的。每个乐器声部如何协调？而且一段旋律为何在某一处振奋某一处轻巧，这种理解还是比较主观化的。如果每个乐器按照自己的理解来展现，应该会乱成一锅粥吧。





指挥的作用就是让大家听从他一个人的主观理解。现场演奏时，通常一个手（持棒的）控制节奏，另一只手控制情绪，抑扬顿挫。





不过知友 @李如一 说的同质化肯定是存在的，一个乐曲的基本表现已经成型，除非大师出世，其他人很难有什么真正的发挥。这也是之前说的「平庸的导演是还原，优秀的导演是创作」。
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交响乐团中「指挥」的作用有多大？






宁子






当然真正起作用！！你想想一个乐团演出都会说明乐团名以及指挥名吧！为啥不说小提琴首席啊？为啥不说别的人啊？因为指挥最重要嘛！






	
排练环节。
 指挥在排练的时候的作用要远远大于最后演出那一哆嗦。为了一场演出，乐团可能要花很长的时间来排练，其间指挥必须从头到尾的参与。音符是死的，具体怎么表现，强弱到底怎么平衡，速度到底有多快，就完全要靠指挥了。作为一个乐手，往往是只缘身在此山中的，指挥则是一个居高临下从整体来协调乐团的角色。一个优秀的指挥可以令一个死气沉沉的乐团迸发出活力，同样，再优秀的一个乐团如果碰到了差强人意的指挥也会演的一败涂地。如果你感兴趣的话可以找同一个曲目不同指挥的版本来听一听，效果会完全不一样，即使是同一个指挥，现如今的版本和三十年前的版本又会有很大不同。








	
演出环节。
 演出的时候指挥同样很重要，因为现场的环境和排练的时候是不一样的，演出的时候会有观众，舞台上会打灯光（乐器会升温而变得音不准），场地音响效果不一样等等，一点点的改变都需要指挥来决定到底怎么改？哪个声部要突出一点？哪个人音不准了？（业余的乐团这个问题显而易见）要注意的事情太多了。而且，演出的时候，指挥是唯一一个决定音乐起始，决定速度，决定力度的人，所有人都要看指挥，这样才能保证大家同步。
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Orpheus






指挥的作用在于控制各个分声部之间的配合方式。 






举个例子，一首交响乐的开始。可能由铜管吹出前奏，然后第一小提琴拉出主题，然后第二小提琴进入，在这个过程中，指挥可以控制的点有这么些： 






铜管组是吹的洪亮还是温柔，铜管组的进行速度，第一小提琴在铜管余音刚开始还是快结束的时候开始进入，第一小提琴的节奏快慢、洪亮或是喑哑，第二小提琴的速度和音色…… 






试想一下，这无数的不同能够构成多少不同的组合？而在一首平均至少 25 分钟的交响曲之中，以上部分可能只有不到 30 秒。并且，交响曲并不只有以上的三个组，一般会有铜管、木管、第一小提琴、第二小提琴、中提琴、大提琴、低音提琴、定音鼓这几组，那么，所能够出现的组合就更是千变万化了。 






所以，换个指挥的话，只要不是简单打拍子的那种，还是会有很大分别的。
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交响乐团的指挥与音乐是完全同步的还是略早一点？





问题补充：如果是同步的话会不会失去指挥的意义？还是说指挥要在音乐出来前的极短时间内预先做出手势来引导乐团？






Nichrees






现有的答案中，或多或少都有一些误解。





例如某位知友在回答中提到：





另外前面几位知友都在说指挥控制节奏。其实每一段的节奏都基本固定的，排练时候都练好了，如果不是指挥即兴发挥那就按照过去排练的演奏，乐手都是经过多年训练的，并不会出现因为人多手杂节奏乱成一团的情况。





这是一个不够准确的观点，大概仅仅只适用于世界上顶尖的几支乐团。





乐队是由几十位音乐家共同协作的，每一段的节奏都是基本固定的这没错，但是每个人内心对速度的感知力是不同的，而且很可能会受到其他因素的影响而变得不稳定。而一部优秀的交响乐就如同一架结构精密的仪器，结构布局上环环相扣，声部之间对比呼应，所以演奏者之间是需要时刻相互倾听的。更何况，音乐作品中，变速处理和段落间较为自由的处理是很个人化的感受，没有指挥的拍子去统一几十位演奏家们，那么鲜少有乐团能保持一致。





对于题主的问题，我的回答是：指挥是要提前于乐队的。而且不仅仅是拍子打在乐队前面，心中对谱子的细节的掌握要始终靠前，对音乐情绪的变化把握要靠前，一切一切，都要靠前！





首先我必须要说的是，「指挥要走在乐队前面」，这是每个老师都会教给学习指挥的初学者的一句话。浓缩起来就是一个精华的词汇，「预示」。





评价一个指挥者的指挥法基本功扎实与否，「预示」是很重要的一个部分。而为何它很重要，其实也就解释了「为什么指挥要提前于乐队」。以下是个人的理解。





交响乐团中，乐器的发音速度的快慢对比是这样的：弦乐>木管>铜管。铜管乐器的特性决定了演奏者需要十分提前的准备，才能在准确的位置演奏出来。





举个例子，《图画展览会》的「牛车」部分，大号（当今多用 euphonium 代替）有一段相当悠长的 solo，而且表现了沉重、艰难的情绪，速度一般不会太快。而演奏这一乐器是需要相当饱满的呼吸作为支撑的。怎么办？





乐段开始的第一小节是大管和弦乐低音声部的固定音型伴奏，第二拍时大号进，一拍的时间也许足够呼吸，可是别忘记这是一个乐段的开头！前一乐段木管顽皮活泼的旋律犹在耳边！





这不仅仅是要求指挥提前一拍给大号演奏者一个呼吸的预示，而且要求指挥在乐段转换之后要立刻将乐团演奏者的情绪牢牢抓住，过渡至这一沉重的段落。





这是很难的。





如果指挥这里不给大号预示（走在乐队前面），乐手的呼吸和发音就可能不坚决，以至于出现错误（铜管的特性决定的）；如果指挥在这里过于匆忙，情绪转换没有提前于乐队，演奏者的情绪难以带入进来，心里会产生「没底」的一丝慌乱，就很可能在这段本应胸有成竹的长 solo 中出现演奏的失误。





由此可见，指挥者的老师们经常会揪着耳朵对着学生大吼「预示！」「预示！」，就是因为预示可以让指挥家为乐手的演奏提前做准备（尤其是把管乐的呼吸感提前表现出来），预示还可以在作品进入情绪变化之前、在进入变速或者自由节奏前，由指挥先传达出来，使几十位甚至上百位演奏家们可以得到引导，从容地在变化中过渡，而不是由于各自的理解偏差而使乐团进入错乱。





因此，指挥者是时刻需要走在乐队之前的。这句话放到任何一个指挥家那里，都成立。





但是！！！





没错，出于我的水平有限，出于事物的矛盾性，出于我们的阅读惯性……这里必须有一个「但是」= =





但是，一位经验丰富的指挥家也同样会告诉学生一句经验之谈：「在必要的部分，不要去强行控制乐队，而可以跟着乐队走。」





恕我愚钝，这句话对于我还只停留在字面意思的理解，这是需要大量的乐队实践才能去领悟消化的吧。





不过这句话的意义也仅仅是说，在某些乐句中，指挥对乐队的严加控制反而并不会产生更好的效果而已，他的大脑仍然是必须时刻走在音乐之前的。





作品的变化，节奏的精准，声部的平衡，情绪的控制，等等方面，都需要指挥保证时刻提前于乐队。至此，应该是解答了题主的疑问。





——————





可能很多朋友觉得这么说是夸大了指挥的作用。题外话，我想聊下一个概念，就是乐队成员与指挥之间的联系。





一个好的指挥，往往有着很丰富的在乐队中演奏的经历。任何一个指挥专业的学生也被鼓励多去看排练，多去主动参与到乐队演奏中。





这两句话意思就是在表明，最好能亲身坐在乐团中演奏，体会与其他声部之间的关系，体会接收到的指挥舒服与否，才能在长期演奏中建立起与指挥的交流关系和与乐手协作的关系。这是一种很微妙的感觉，类似于乐手对于指挥的一种向心力。





把握到这种体会后，反过来指挥乐队时，才能明白怎样的预示和怎样的表达，才能有利于乐手更准确迅速地接收到自己的信息。





这不是在夸大指挥的作用或者这一行业的难度（不需要质疑，指挥本来就是一门艰深庞杂的艺术）。





事实上，任何一个好的乐手，在乐团中演奏任何一段音乐时，都会或多或少地去依赖于指挥，读取指挥传达出来的节奏、情绪、变化、提示等内容。只有大家都懂得去读取指挥的信息，几十人的乐团才有可能像一个整体。这种向心力越强，指挥的处理传达得也就越准确。





我建议热爱音乐的朋友们，有机会的话可以多去看排练，有条件的话可以创造机会，拿起乐器坐在乐团中演奏，体会这种感觉。





经过长期的乐队熏陶，提升的不仅仅是乐队经验，还有对于作品深度的体会，对指挥和乐队之间的相互关系的理解，甚至于对指挥的水平高低的判断力。





这些想法分享给热爱音乐，还有对于乐团与指挥之间的关系比较好奇的朋友们。大都是我的亲身体会，欢迎大家指正与交流。





——————





我发现我真的不擅长答题……梳理思路的能力还有待磨炼。希望上面的回答对于题主和各位关注这一问题的朋友有所帮助吧。





最后，用现在最有名的年轻指挥肚大妹子的《马勒一》的视频截图总结：





三乐章的葬礼进行曲在主题动机的片段化重复中结束，静谧中强有力的拨弦表现了结尾时的不安与沉重。指挥此时拍点对比坚决，情绪安静，沉重。
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在三乐章和四乐章的空白过渡中，指挥狰狞了……你想到了什么？你以为这是表演？别浅薄了，正如他自身的情绪走到了乐队的前面，他肢体语言和表情的挣扎和紧张使乐团立刻进入到充满张力的状态。此时，乐队的情绪完全转换，只等指挥的动作。（注意一个细节！此刻！中提琴首席已经开始准备了！）
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看见了么，非常明显的预示，此时指挥的预示拍已起，乐队还没有奏响，但是我们仿佛可以透过这个画面听得到，下一刻乐队的演奏一定是非常强烈和激动的。因为音乐进入到强奏，所以指挥的预示拍是如此夸张，情绪浓烈可见一斑。
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下拍后，打击乐强有力的强奏如电闪雷鸣，劈开了天地混沌。此刻你再看看指挥在干吗？没错，他已经进入到下一个强奏的预示了。音乐，走在他的后边。
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就是这样。





2014-03-03










王一兵






普通的演出舞台进深 20 米，声音的传播速度 340 米/秒，假设我是离指挥颇远的大号手，看着指挥完全同步的手势，吹出这声到指挥耳朵里那迟的不是一点半点啊。





怎么解呢？





1．理性状况：等指挥给我手势啊，给了我再进。





2．一般状况：谁理你啊，自己凭着经验&排练时的标记该进就进了。





3．意外状况：进早/进晚了，吹瘪了等，指挥&首席的眼神一下子就犀利起来了有没有？（潜台词：你反复的时候要是再错我就把指挥棒扔过去……）





结论：指挥手势基本同步，乐手一般各修各福。





另外，在牛团面前用手势打拍其实是件挺 low 的事，显得乐团连拍子都吃不准，可越是道行浅的指挥越是挥得积极，毕竟不是每个指挥都有拿根铅笔筷子之类上台如老僧入定偶尔一动满盘皆惊的效果的。
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匿名用户






知友 @王一兵 其实已经把这个问题回答得很好了。





于是呢，我只能插科打诨、拍桌子讲故事了。





咳咳。






一、






我想说的是，绝大多数的一流乐团是有 Behind-The-Beat Playing 的习惯。





至于这种习惯是如何形成的，容我喝口凉白开先。





但！我要说重点！





这里正确的逻辑关系是：不是指挥故意要走在乐团前面，而是乐团总是走在指挥后面！






所以，要给 @nichrees 同学所说的话挑挑刺：





「指挥是要提前于乐队的。而且不仅仅是拍子打在乐队前面」





这句话并不完全正确。





虽然从最终表现在指挥动作和乐团声音的视觉、听觉效果上来讲，指挥确实是要提前于乐团的。





但是在指挥的思想上，他们并不会故意把拍子赶在乐团前面去。





对此，Thomas Beecham 有句话叫作：「Don't look now, but I think we're being followed.」





这句话如果从 Rudolf Kempe 的角度来解读就是：「Don't wait for the orchestra.」





什么意思？很简单咯——指挥都只是在按部就班地搞自己的东西。





至于乐团跟不跟、该怎么跟、跟快还是跟慢，这都是 rehearsal 中需要解决的问题。






二、






从乐团的角度来讲，和指挥配合只有两种情况——Behind-The-Beat Playing 和 Playing On The Front of The Beat（With-The-Beat Playing）. 






对于我所说的一流乐团来说，Behind-The-Beat Playing 是一种默认模式，是多年的传统和练习中保留下来的，有的时候甚至也是天性自然的。





乐团演奏其 Standard Repertory 的时候，Behind-The-Beat 就是默认的了。





多年的传统和练习是什么？





下一节会讲到。（再喝一口凉白开）






天性自然是什么？






Christopher Seaman 曾说，当他在指挥 Mozart's Magic Flute Overture 的时候，发现乐团演奏 Opening Chord 的时候会很自然地慢半拍。他的原话是：「I never need to ask for this; musicians do it by instinct.」
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下面再说 Playing On The Front of The Beat（With-The-Beat Playing）的情况。





在乐团的 Standard Repertory 中，如果乐曲行进到快速、有旋律性的乐句的时候，通常会跟随指挥的拍子。一旦回到稍慢速的乐句，乐团和指挥间的 lag 就又会出现。这点找些视频证明太容易，就不找了吧……（随手一例：http://www.youtube.com/watch?v=VmozblR_9Pk
 ）





还有一种情况乐团是需要 Playing On The Front of The Beat,那就是当乐曲的旋律过于复杂的时候。





比如 Stravinsky 的 Le Sacre du printemps, http://www.youtube.com/watch?v=6F8qv0JBWkE
  






又比如 Ligeti 的 Mysteries of the Macabre, http://www.youtube.com/watch?v=6jmzoIdiLKY
  






当然，Playing On The Front Of The Beat（With-The-Beat Playing）有一个大前提——乐团首席们要听话，而且指挥的 upbeat 一定要清楚准确，否则一切都是白瞎。






三、






啊，终于要说说为什么会有这种习惯了。





一般意义上，20 世纪以后的现代指挥技术是有一个主要源头的（就跟钢琴演奏技术的发展一样），这个源头叫 Arthur Nikisch。





Nikisch 为啥要把乐团搞成跟着指挥慢半拍呢？因为他是跟 Wagner 和 Liszt 学的啊！





据说，Wagner 就是这么搞的……





这种指挥法大概可以描述为「conducting in musical shapes rather than beats.」





（想看关于「乐团是不是没电了？怎么总是慢半拍啊！」的更多吐槽？请阅读 Eugene Goossens 的《Overture and Beginners》）





我们都知道，Nikisch 之后就是 Furtwä
 ngler，然后就是现在你能看到、听到的诸位大师了。





也就是说，乐团的这种习惯形成也是 20 世纪之后的事情了。






四、






这样慢半拍有啥好处？





来，Abbado 大师教你做大♂人：





They（the Vienna Philharmonic） never play exactly on the beat. They play after the beat, and that produces not a hard sound, but warmer.






五、






另，@nichrees 同学还搞混了很多到底是 Gesture 还是 Beat 的概念，我就不多说了……





就这样吧。
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 如何评价一位指挥家的功力


如何评价一个古典乐指挥的水平？






霄汉






如何评价一位指挥的水平？





简单来说，一个指挥能让他手下的乐队奏出什么样的声音，是评判指挥好坏的唯一标准。然而，如果谈论声音是如何奏出来的，为什么某位指挥与某支乐团就能够产生这样的声音，换了一支乐团就全然不灵，或者为什么有些指挥特别「全能」，可以与几乎所有合作过的乐团来电，有些指挥则只适合与少数几支乐团合作，那学问就深了。





我的一位指挥家朋友曾经有过一番令笔者深以为然的言论，他说 19 世纪是作曲家的世纪，20 世纪是指挥家的世纪，21 世纪则变成了乐团的世纪。在现场听的名家名团越多，越能够深切领会到这番话背后的意义：在乐团与指挥的关系里，乐团愈发成为强势的一方，这自然是由于 20 世纪下半叶到今天，乐团演奏技术已经出现了长足的发展，而与之相对应的是，那些在舞台上具有绝对统治力的指挥家越来越少见，于是天平自然开始越来越向乐团的一侧倾斜。这一现象造成了几个副作用，首先是乐团的声音愈发趋同（过去那些所谓有性格的音色，大抵也等同于有缺陷的音色），弱势的指挥家却对此无能为力，因为不再有发言权；此外指挥行业里明星越来越少，而明星稀少也就意味着观众自愿掏出的钱减少，进而使得整个行业生存境地愈发窘迫。





越是那些强势的乐团，越对那些言听计从的指挥家喜爱有加，比如柏林爱乐乐团与西蒙·拉特就是典型的这样的关系，只要看看他们排练时的样子就知道了——人人均可以站起来发表对音乐的见解，不论你是声部首席还是最后一排的 tutti，之后大家再用表决的方式决定是否采纳其观点。然而好的音乐真的是靠民主表决就能产生吗？为什么人们如今怀念的，仍然是曾经舞台上的那些独裁者们，怀念富特文格勒、托斯卡尼尼与卡拉扬，为什么依然对那个一人统领大局、男性荷尔蒙迸发的年代念念不忘？





一个在中国音乐界流传深远的段子是，某新锐欧洲指挥家受邀与某国营乐团合作，初次踏入排练厅时他刚想与乐手们打个招呼，却发现指挥台上没有椅子。他于是询问乐团为何不提前做好准备，却没有想到乐团首席十分「友好」地回复说，你还太年轻，不配坐这里的椅子。





这其实只是乐团与指挥两者关系里的一种特别普遍的情形。越是有传统的乐团越不可一世，对自己的总监尚且未必尊敬，更何况是来客座一两场的酱油指挥了。一次与东德老指挥家 Max Pommer 聊天时他也讲了个类似的故事，说莱比锡布商大厦管弦乐团刚与某位指挥合作演出了贝多芬第三交响曲，当被问到「今天晚上指挥表现如何」时，乐手回答道，指挥怎么样我不知道，反正我们团今晚演得还行。





谈到指挥应该怎么做才能产生优美的音乐，笔者以十多年的听音乐经验仍无法回答这个问题。欧洲的音乐学院传统上是没有所谓「指挥系」的，学生一般都是先从作曲学起，待学到高年级甚至研究生后才可以选修与指挥相关的课程。20 世纪的乐队指挥家通常有着漫长的求学经历，除了学作曲之外，也有不少大师是从歌剧院里的声乐指导或是合唱指挥起步的，经过可能长达数十年的努力之后才终于有机会在主流歌剧院或乐团里任职，古斯塔夫·马勒就是一个典型的例子；在当代指挥家里，克里斯蒂安·蒂勒曼与安东尼奥·帕帕诺也许是少有的两个仍出身于旧式指挥教育的硕果仅存的例子，他们都弹得一手好钢琴，是无与伦比的合唱指挥大师，也是当之无愧的实力派。越来越多的指挥家都像杜达梅尔那样享受着一夜成名所带来的荣誉，却在成长为大师的道路上越来越显得后劲不足。





指挥家本身对音乐的产生不贡献分毫，也并不是魔法师，没有以一己之力让一百多人的乐队声音改变的魔力。指挥对音乐的贡献很大程度上是纯技术层面的，比如采用合拍会让音乐更平滑，分拍则让节奏更明确；如何让音乐的气息如歌唱一般自然；弦乐采用下弓会产生更明确的音头，上弓相比之下声音更稳定；揉弦应该在何时出现，幅度与密度如何；木管的某段重奏里，哪件乐器应该突出，又应该在何时隐去，这都是指挥要操心的问题。最关键的是，究竟要在多大程度上严格遵循谱面，又应该在哪些环节展现作曲家自己独一无二的音乐处理。





因此，指挥家应该是整个舞台上最懂音乐的那个人。即使他是弹钢琴出身的，他也应该知道小提琴的双音技术是怎么回事儿，演奏 tremolo 时应该如何才能让声音最密集，双簧管演奏员可以吹得多快而不把自己憋死，给定音鼓的提前拍要多提前才能保证他准确地打准节奏。如果全然不懂技术，那么就得有强大得无与伦比的气场，让乐团自然对你服服帖帖。比如据说伯恩斯坦就在乐团技术方面知之甚少，不过纽约爱乐的老油条们还是对他无比爱戴，尽力帮助伯恩斯坦表现出他所想象的音乐。如果换成个乐团不服气的小年轻来，可能也会如之前那个段子讲的那样，连椅子都不给坐。





此外，指挥作为乐团的脸面，往往还担任了出去给乐团拉赞助、跟政府混关系的重要职责，此外还要负责音乐季的编排、客座指挥及客座独奏家的邀请、演奏员的任命与罢免、午餐吃什么之类的琐事，不过随着乐团纷纷开始聘用专业的管理人员，指挥在这方面的压力比以往轻松一些。不过正如之前提到的，面对如今愈发强势的乐团，能将他们治得服服帖帖的「好指挥」确实已经越来越少了，这也是为什么今天的人们无比怀念那个曾经的大师辈出的时代。如今的音乐界，没有真才实学的指挥家根本没办法在乐团面前抬起头来，只好夹起尾巴做人；可以用实力或者人格魅力压倒乐团的那少数几位指挥家，也已基本被世界各地的邀约压得喘不过气来，同时要兼顾好几支乐团的事务，把大量的时间花费在飞机上，再也不能像老一辈指挥家那样在一座城市里潜心工作几十年了。指挥界人才凋零，是这个时代所造成的结果，也是这个时代最大的遗憾。





2015-07-15









作为乐团指挥是否一定精通某种乐器？






王一兵






先说好耳朵，Leopold Stokowski 在排《春之祭》高潮段的时候突然喊停，大声追问：「我的第四圆号到哪去了？」（因为分谱的问题，第四圆号没有拿到自己的曲谱，于是共同演奏了第三圆号的曲谱），同样还是这位爷，能够自己大幅修改配器和乐团配置，凌驾于作曲家之上，这个不知道能不能算音乐鉴赏力很高。





其实这个问题我也询问过这个星球上很多还活着的知名指挥，他们给我的答案是：「每多精通甚至是掌握一门乐器，对指挥而言都是一笔无上宝贵的财富。」





某年某国际著名大师给国内某「顶级乐团」同样排练《春之祭》的时候，我总算见到了指挥与圆号的较真，大师无奈地用哼唱的方式试图传达自己的理念，圆号们一遍遍用同样的方式漠然重复着。每当这个时候，我就会想起「无所不能」的汉斯里希特（某次排练中，被圆号手告知指挥的乐句处理方式不可能演奏出来，大叔冲上前去，一把抄过法国号，自己完美吹奏了一遍，直接镇住乐团）。
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怎样欣赏指挥家的指挥？






刘斯坦






最基本的，就是各声部间的配合和呼应。这仅仅可以区分好的指挥和烂的指挥。好的指挥各个声部相互配合良好，相互呼应，而烂指挥的结果就是乱糟糟的，甚至出现主旋律被其他声部掩盖，主题被淹没的情况。





而合格的指挥，各个主题出场和退场井然有序，各个声部渲染到位，不会觉得某个声部是在添乱。





其次就是节奏和各个声部的强度了，譬如渐入渐出等等。这些因素，是各个好的指挥风格各异的地方。同一个曲目，有的指挥倾向于快，有的倾向于慢，他们希望表达的内容不同。曲目的速度弹性很大，并不固定，比如某个声部进入得要干脆还是要迟缓，要渐进还是要强力进入，都是可以控制的。通过控制这些，能够表达不同的感情、思想。





其实对于顶尖的指挥，可以说是「水平相当，境界各异」。同样的贝多芬第九交响曲第三乐章，快的可以到 12 分 25 秒（René Leibowitz），慢的可以到 16 分 13 秒（Herbert Kegel），差异巨大，速度这么大的区别，首先境界就大不一样了。对于速度快和速度慢的演绎，其中的细节必然完全不一样，慢速的演绎会突出旋律，感情浓郁，快速的演绎则会突出节奏。





我们可以简单对比一下：





看伯恩斯坦的贝多芬第七交响曲第一乐章（快速流畅）






贝多芬《第七交响曲》——伯恩斯坦指挥维也纳爱乐乐团






富特文格勒的（慢速）






富特文格勒 1953 Beethoven Symphony No7 in A major Op92






国内某音乐会（水平较低）






（浩焰）第三届沈阳中外音乐文化交流展系列音乐会沈音南校区青年交响乐团指挥金成浩贝多芬第七交响曲一乐章






当然，第三个视频还有乐团水平不够高的问题，个别地方拖泥带水的，声部混乱、杂音之类的都有，其实整体来说已经算好的了……





总之呢，真相在于对比，如果直接听感觉不到某个指挥的特点，对比了然后加以体会，就知道了。
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 怎么分辨各种乐器的音色？


初听古典音乐，怎么分辨各种乐器的音色？






luckystar






最直接的回答就是多听，文字说再多也不如耳朵听一遍。所以我上传了很多乐器演奏的音频，回答中的音频都是先上传到 SoundCloud，再插入链接。





这个问题表面上看起来比较好答，但是其实有很多更深入的东西值得去挖掘。





从中世纪到 20 世纪，不同时期的古典乐在使用的乐器上是不断发生变化的。我们先从中世纪开始讲起：






一、中世纪






这个时期的音乐主要是人声，器乐被认为是「魔鬼之声」，代表作品格里高利圣咏《圣诞节弥撒》。





这个时期用到的乐器主要有两种：一种是 Organ（管风琴），这种乐器主要用于教堂音乐。





另一种中世纪常用的乐器是 Viol（维尔沃），这是一种古提琴，常被游吟诗人们拿来伴奏。






二、文艺复兴时期






「世俗乐队」出现，使用的乐器有古提琴、小提琴、诗琴、竖琴、古低音提琴、长笛、长号、双簧管、风琴、古钢琴等，但是没有声部分工和音色调配。






三、巴洛克时期






17 世纪初，第一次出现了独立的器乐合奏作品，按声部配置乐器，注意到了音响美和色彩性。到了 17、18 世纪，经巴赫、亨德尔的尝试、编配，使乐队色彩变化无穷，乐队日趋庞大（如亨德尔的庆典音乐）。





巴洛克时期的乐队编制如下图：





[image: Image]







四、古典时期






18 世纪中叶出现了德国的曼海姆宫廷管弦乐队，注重整体的紧密配合、运弓整齐，注重重音和句法，采用了渐强渐弱的演奏方法，首创了交响曲、协奏曲的表现方法，激发作曲家创作，使乐器比例配置趋向合理。





18 世纪末，交响曲创作繁荣，由海顿、莫扎特完成了「古典乐队」。现代的交响乐队的基础在 19 世纪上半叶多半已确定下来。此后的乐队发展，只是细部变化。贝多芬引入新乐器，如长号、大鼓、钹、三角铁等。





古典时期的乐队编制如下图：





[image: Image]







五、浪漫时期及以后






19 世纪后半叶的乐队，为了增加表现戏剧性的能力和丰富色彩，扩大数量，增加铜管，于是形成了大型交响乐队——「浪漫派乐队」。





19 世纪的乐队编制：





[image: Image]






20 世纪的乐队的发展有两种倾向，一种是继续扩大乐队的编制，另一种则截然相反，倒回到 18 世纪室内乐型乐队的模式中去。 






20 世纪的乐队编制：





[image: Image]






下面是具体的乐器介绍：





一、弦乐器组（String）：






	小提琴 Violin 









	中提琴 Viola








	大提琴 Cello








	低音提琴 Double Bass







二、木管乐器组（Woodwind）：






	短笛 Piccolo 









	长笛 Flute








	双簧管 Oboe








	单簧管 Clarinet








	低音管 Bassoon







三、铜管乐器组（Brass）：






	小号 Trumpet 









	法国号 Horn 









	长号 Trombone 









	低音号 Tuba







四、打击乐器组（Percussion）






	定音鼓 Timpano








	大鼓 Bass Drum








	小鼓 Side Drum








	铃鼓 Tambourine 









	钹 Cymbal 









	三角铁 Triangle
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 非常乐器的非常使用


在交响乐中，低音单簧管、英国管、低音巴松这三件非常规木管通常如何使用？






宇文硕






这三种乐器在乐队中既可以承担独奏任务，又可以用来重复其他乐器以达到不同的组合效果，还可以和各自的常规乐器组成和弦，看作是常规乐器在音区上的一个延伸。同类的还有短笛，中音长笛，低音长笛；高音单簧管；倍低音单簧管等众多变形木管乐器。此外，萨克斯管家族也被归类为木管，演奏技巧和单簧管类似。





木管在乐队中的另一大作用就是重复弦乐。






	英国管常常用来重复中提琴和大提琴声部，其独特的带有浓厚「鼻音」特质的音色能给弦乐声部带来异域的色彩。








	单簧管一大特点是能吹出极弱力度。低音单簧管就是这种特质的低音版：能在低音区营造若有若无的音量，或者从无声渐强到某个力度再渐弱到无声。用在力度极弱或者极其安静的段落重复加了弱音器的提琴声部别有一番效果。强力度下能给乐队增添响度（这是所有乐器重复的功能：增加响度，改变音色）。








	正如巴松重复大提琴能让大提琴音色出奇的结实一样，低音巴松重复低音提琴能使低音更加坚定和富有冲击力。低音单簧管和低音巴松主要用于重复弦乐的低声部，区别是低音单簧管在较弱的力度下声音更圆润，而低音巴松很难吹出较弱的音量。两种乐器在强音量下都很有冲击力，但是音色有区别。







在好莱坞电影音乐以及现当代交响乐队配置中，这三种乐器以及其他变形木管乐器早已司空见惯，成为常规配置的一部分。如果想营造一个「现代」的交响效果，像 John Williams 的电影音乐那样，那么这些乐器必不可少。
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 打击乐手要有多厉害？


作为一名管弦乐队的鼓手，需要具备怎样的技能和水平？






匿名用户






很多事情都是看起来容易、做起来难，管弦乐团里的打击乐手绝对也算得上是这样的存在。





先要说明，交响乐团中的「鼓」，也有很多种，比如：





属于有调打击乐器的定音鼓（Timpani）





[image: Image]






属于无调打击乐器的大鼓（Bass Drum）和小鼓（Snare Drum）





[image: Image]
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那我们先不去管大鼓和小鼓，就说说定音鼓。





定音鼓，一般来说台上有一套或两套，每套有两个到五个，多寡是要根据曲目来定的。





作为交响音乐中最重要的配器，定音鼓的意义可以是装饰，可以是表现情感，最重要的就是和声和节奏的作用（在这就不多交待定音鼓的重要意义了，有兴趣的同学自己回家多听两遍贝 9 的第二乐章就明白了）。





作为定音鼓手，熟知乐谱是一定的，甚至有的定音鼓手作为打击乐声部的首席是背总谱的。这里的难度，我想不用多解释吧？原因其实也很简单：和声、节奏。在正确的拍数上一声清晰有力的「咚」，对整个乐团都是至关重要的。





从技术上来讲，不管是单奏（「咚」一声的使劲敲）还是滚奏（「咚咚咚咚咚」用两个鼓槌快速敲打），都需要对节奏、力量的完美把握。定音鼓可以通过踏板来调整音高，通过踩动踏板来利用敲击后余音来制造滑音这种技巧，也不是看上去那么简单的。知道何时起、何时止、余音该多长，该敲多大声，该敲多少下，这都需要很多的技巧和练习的。





对于音准的把握，也是鼓手必备的条件。定音鼓手趴在鼓上听音的情况在演出中也是不乏出现的。





定音鼓使用的鼓槌是有许多种的，根据材料、粗细、重量、鼓槌头上毛毡的厚度的不同，敲击所发出的声音也不尽相同。什么时候用什么鼓槌，是有规矩的。





除了以上这些技巧之类的内容，对于定音鼓手最重要的一点要求就是「精确」。毕竟，弦乐团几十号人一起拉，就算有一个人拉错了可能也问题不大；但鼓手就那么一个或两个，敲错了不就全毁了？这「精确」一词，可能就是要求你背了总谱，站在众人背后默默地数着章节，在最准确的时候发出最准确的声音，丝毫不得出错；遇到差劲的指挥连预备拍都不给你，全凭自己找。这就不仅仅只是技术的问题了，更还是心理上的考验。





回到我最上面的第一句话，为什么我的用词是「打击乐手」而不是「鼓手」？





在交响乐团中，打击乐团一共没几个人，所以通常他们每个人都会多种打击乐器。除了我上面提到的这几种鼓之外，常见的还有木琴、三角铁、铃鼓、钹（镲）等等。所以，若是只会敲一种鼓，通常也是不行的。





最后，打击乐手们还需要好的体力。比如在敲钟管的时候，需要在梯子上爬上爬下，稍不注意摔下来就全完了。





要是演马 6，那三下大锤要是没点力气的话可真敲不出动静来。
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（以上图片均来源于网络或 Youtube 视频截图）
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 当我们在听古典音乐的时候我们在听什么


当我们在听古典音乐时候我们在听什么？






李梅里






很有趣的问题。





大多数艺术种类都是通过形式来表现内容，比如说通过油画的技艺、笔触、色彩来描绘一个贵妇人的上半身模样，或者通过拍摄、表演、灯光、剪辑等等一系列电影的技术来讲一个故事。而其中的艺术价值既在于形式（手段），也在于内容（目的）。（当然，纯粹的抽象派艺术和一些极端的形式主义影片除外。）





而音乐，尤其是无标题器乐作品，与其他的艺术形式有一个很大的不同之处，就在于其形式就是内容
 。你听到的这些音符、动机、旋律、节奏、和声、织体、配器、曲式等等，既是音乐创作的手法和技术，也是音乐呈现的内容本身
 。





你可以从音乐中感受到情绪，也有可能从中想象出画面，或是想象自己在未来飞黄腾达的激动情形；也可以在听音乐时想起自己的一位逝去的亲人，想到自己暗恋三年的人，或者童年时做的一件难忘的事，甚至有可能想起自己上一次的性高潮；也有可能你听着音乐感受到的只是无聊和昏昏欲睡。但是，你也可以什么都不想，仅仅接受音乐带给你听觉上的感受。





所以，在你听古典音乐的时候，你听得不是画面感，也不一定是情感，而是音乐本身。你需要做的就是真诚地感受其带给你最真实的感觉，无论这是一种怎样的感觉。
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 音乐现场的魅力


对古典音乐演奏会来说，在现场聆听和在家里听 CD 的区别在哪里？






解磊






看到这个问题，实在不能不答。





我一不学音乐，二不精通任何乐器。





但我喜欢音乐，所以无论是 CD+音箱、iPhone+耳机、Hi-Fi 设备，还是中外各大歌剧院音乐厅的现场，我基本都有涉猎。





所以我认为我非常有资格从一个非专业的角度来回答这个问题。





1．沉浸





先不谈任何技术性问题，但从聆听的角度，我认为听现场最大的优势，在于现场的那段时间，你是专心沉浸于音乐的。





这一点，对于欣赏古典音乐来说，实在太重要了！





一部完整的交响乐作品，长度通常在半个小时以上；哪怕是协奏、重奏，也往往不会少于 20 分钟。在家里聆听，无论是多么好的录音，多么高保真的设备，这连续沉浸的时间，却是无法保证的。





一边喝着茶，一边看着书，一边随时担心着家里猫咪又在上蹿下跳，常常连音乐进行到第几乐章都记不得了，在这种情况下，也难怪体会不到音乐的精髓。






音乐是时间的艺术，音乐是情绪的艺术，这一切都要以沉浸为前提。






而现场则不同，所有人都是来听音乐的，不提什么声场、层次感、乐团的好坏，但是氛围上，完胜 Hi-Fi。





更为关键的是，这整段的时间，是完全属于音乐的，连上厕所都要服从组织安排。





知友 @茉茉 有提到，在现场会激动得浑身发抖，在家里没有这种感觉，我想最根本的原因，便是这沉浸二字吧。





2．观众





有人说听现场有人咳嗽、有人打喷嚏等等，会影响听音乐的氛围。





个人观点，如果你真是去享受音乐的，这根本不是回事儿。
 甚至大部分情况下，你根本就不会注意到有人咳嗽。





关于这点，我在另一个问题「为什么古典音乐会的时候会有此起彼伏的咳嗽？这其中有什么样的一种机制？如何避免？」
 中也有所涉及，谁没有个大病小灾，互相体谅一下也就过去了。如果有咳嗽得很厉害的人，工作人员也自会请他离开现场。





再者说了，在家听 CD 就没有干扰了吗？门口的狗吠、邻居小孩的吵闹……这些不都是干扰吗？





就算家里隔音效果天衣无缝，CD 里面就没有干扰了吗？





除了专门的录音，哪张 CD 里面没有几声咳嗽？在家里听咳嗽就不影响心情了吗？





再然后，针对的是有人提到的，所谓「中国听众素质低」的问题。





这一点，我实在无法赞同！





世界上数得上的音乐厅歌剧院，我应该也去过不少，我可以自豪地说，咱们中国听众的素质，哪怕算不上一流，也至少是中上的。






我们观众会犯的错误，老外一样会犯
 ，比方说老生常谈的乐章间鼓掌、小孩儿听音乐半道儿大哭之类……





还有谁说的外国听音乐非得西装革履才行！穿个短裤人字拖就进音乐厅的我见过的也不少。





实际上，我们的观众对于古典音乐的态度，反倒较之西方人认真很多。






在国外任何一个音乐厅，我都没有见过有工作人员举着一个上书「不要拍照」的小牌儿提示观众，也没有见过哪里有提示说「乐章间请不要鼓掌」。你可以说这是因为我们听众的音乐素养不够，那又如何，那本来就不是我们的东西啊，所以我们虚心学习又有啥错？





所以，我可以负责任地说，如今在我国，其他地方我不敢说，至少北京、上海这些地方，听现场的水平是相当有保障的。






3．现场感





在这一部分，我要说的是，有些感觉，是你不在现场绝对感受不到的！






最有代表性的，管风琴，如果不是在空旷肃穆的教堂中，你如何能感觉那威压得你喘不动气的宏大的音流？「来自上帝的声音」，是用钱和器材能够换来的吗？





布拉格高堡整点的音乐钟声、慕尼黑十月节大棚里的巴伐利亚民歌……这些可以有录音，但是录音能传达的感觉，又能有多少呢？





再者，是我在「未来的某一天，会不会所有音符的排列组合方式都被用完，导致乐曲无法更新？」
 这个问题中提到的，音乐绝不是「音符的排列组合」，音乐是人演奏的，有自己的情绪，有自己的生命。每一次演奏，对于音乐来说都是一次重生，而现场的氛围，就是音乐的衣妆。






所以，听现场，哪怕是同一首曲子，在不同的情景下，也会有决然不同的体会。这样的经历多了，嗯，肯定会上瘾的。





最后，是现场的历史感。





至少我认为，如果不去了解作曲家的生平经历、作品的历史、当地的风土民情、历史文化等等，是很难深刻理解这些音乐的精髓的。






而这些，读万卷书，也不如实地去走上一遭。





所以我去爱森纳赫寻访巴赫、去魏玛寻找李斯特，去莱比锡寻找舒曼，去维也纳寻找莫扎特，去沃尔塔瓦河畔缅怀德沃夏克和斯美塔那……





因为在这些地方，能够听到任何录音中都找不到的，接近于那个时代的演奏。





毕竟，巴赫那时候用过的乐器已经不起一次搬运的折腾，而他的家修建的时候也不会考虑为几百年后「一次高质量录音」做准备；





毕竟，我们都听说过舒曼和他的妻子经常会在家中举行演奏会，那又是一种什么样的氛围，YY 再多，也不如实地感受一下，不是吗？





4．行业的发展





再说点音乐之外的东西。






养一个交响乐团，要比养一个歌手复杂太多，成本也要高太多。






在没有录音前，也不存在这个争议。要听音乐，你只能去现场。





现在不一样了，你在家就可以聆听世界上最好的指挥、最好的乐团演奏的最好版本的音乐，花上几百大洋听现场……似乎不怎么划算。





我得承认，录音是有其优势的，比方说获取成本低，比方说可以反复聆听，比方说不用特意安排时间，啥时候兴致来了就可以听上一曲……





但有条件的话，看过我前面讲的那么多现场的优势以后，还是去现场吧，哪怕只是为了支持一下我们喜爱的音乐，支持一下那些艺术家，支持一下这种艺术形式，让它能够更好地传承下去。






不要提什么乐团的水平、观众的素质云云。至少在我看来，我们国家拿得上台面的交响乐团的水平都是很高的，听他们的现场都是有保障的。反正至少我是听不出他们的演奏有哪里逊于所谓的「世界一流」。





话又说回来，这似乎是我杞人忧天了，至少在北京和上海，不管是什么音乐会，基本都是满场的，一票难求那是经常的，黄牛也是非常猖狂的。





那啥，上海 4 月 18 号那场天鹅湖，谁能给搞到便宜点儿的票啊？





——————





针对知友 @杨四院 的回答，以及@高思奇、@潇湘竹女 提到的「钱的问题」，写一下我上大学时候的经历。





我不是什么高帅富，所谓「苦逼学生」的时候，我也有过。





在 VeryCD 上搞几个硬盘的 APE、去街边小店淘打口 CD……这些日子我全经历过。





那时候我一个月的生活费也刚够温饱，跟弟兄们胡吃海喝几顿也就叮当响了，但我还是会去听音乐会，虽然每听一次都相当于破产。





所以那时我绝对不会带妹子去，因为那意味着我要买两张票，我连我自己那一张都是勒紧裤腰带买的！





在家门口听，虽然紧点儿但也还算过得去。但去一次上海、北京就意味着我要每天上两个家教，晚上再回宿舍写稿子加代人写论文……总之我能想到的挣钱方法全都用上了。





那时我咬咬牙一个月可以有一两千元进账，但就是这样我也还是在上海睡过广场椅，在北京网吧通过宵。





后来工作了，经济状况好起来了，现在在上海，至少听几次音乐会已经不会让我感到手头拮据了，但我也还是租房子住，天天挤一号线上下班，甚至连 Hi-Fi 都要去蹭朋友的。





去了那么多地方，从来都是买最便宜的飞机票，坐火车、公交……其实我真没有花很多钱，我只是把其他人去 KTV 泡吧的钱用到我的兴趣上而已。





回头想想，也恰恰是对音乐的喜爱逼着我上进，逼着我每一天都要过得更好。否则我大可以在家乡找个舒舒服服的工作安逸一辈子，所以我感谢音乐带给我的这一切。





说真的，如果你真的喜欢，那你不会怕付出，所有看似能阻止你的，都不过是你可以克服的困难而已！





引申：现场的氛围，比如噪音或者观众不适当的鼓掌对演奏者的演奏有多大的影响？｜http://www.zhihu.com/question/23224692
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 如何在音乐会上科学地选座


如何在音乐会上科学地选座？






Elwin






总的来说：如果是纯欣赏音乐，我十分建议选择偏后的位置，一来票价便宜，二来听觉效果会更好。





下面我来解释一下为什么坐在偏后的位置听觉效果会更好：





首先我们需要讨论一下欣赏交响乐到底是欣赏什么，高逼格点来说，是感受通过乐器的演奏体现乐曲的情绪和情怀啊，那么问题来了，这个情绪和情怀的表现方式到底是怎样的呢？你可以说是演奏者的表情，或者上蹿下跳的指挥，但是最终还是要靠乐曲的旋律。那交响乐的旋律正是由一个个和弦组成，每个和弦也许是来自同一种乐器，也许是不同乐器的组合，那么不同的声音组成和弦就需要空间去糅合才能变成完美的和弦。举个简单的例子，如果你站在一只小号的号口处，听一个由长号和圆号还有小号一起演奏的和弦，那你大概只能听到小号的声音和依稀的圆号和长号，但是当你把这三只号放在一起并距离它们 10 米的时候，再演奏一个和弦的时候你就会听到一个整体，而不是单独的小号或者圆号的声音，这个就是交响乐的和弦。





所以美好的和弦是需要空间的糅合才能形成的，当我们知道这个道理的时候我们来看一下现在音乐厅的设计，现在一般来说都是三面式，屋顶可能会有反射板也可能没有。当一个标准乐团演出的时候人数大概会有 80 人左右，就意味着最多的时候有 80 个乐器会同时发声。如果你坐的靠前，视觉是特别好，但是就会出现我刚说的站在小号号口的问题，你很多时候只能听到最高音和最低音，或者是当下最响亮的声音，因为和弦到你的位置的时候尚未很好地糅合，所以很多时候会觉得声音很「尖」；当你坐在偏后的位置时，和弦已经通过空间或者上方的反射板充分糅合，因此你会听到一个整体的声音，而且带有空气感！（这是听 CD 和听现场的重要区别！）





所以道理其实很简单，想要看的就坐前面，想要听的就坐后面。





PS：可以试着闭着眼睛去听演奏，会有不一样的感觉哦！





利益相关：





曾经的交响乐团小号演奏者





现在的交响乐热心观众
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 音乐会礼仪


到剧院去欣赏古典音乐会，在礼仪方面有哪些需要注意的？






ALEX YA







做不同的事，要遵守不同的规矩。






您选择了去音乐厅听交响，而不是卧在沙发上看我是歌手，而不是去 KTV 欢唱，更不是去草莓音乐节狂欢。请不要把音乐厅当你家，当 KTV，当狂欢现场。音乐厅就是音乐厅，来音乐厅请遵守音乐厅的规矩。





1．请准时入场。任何情况下的迟到都让人无法忍受，您的迟到是对所有人的不尊重。





2．很多人说儿童不要带，我真是 100 万个赞同。即使有些孩子真的很乖，坐在那里 2 个小时，再乖的孩子也会有点躁动了。如果您的孩子在 12 岁以下，比较活泼，看见杆子就喜欢爬，不愿意听了就抠椅子，跺脚，坐凳子上扭，要吃零食要喝水，请不要把他带进来，否则您会受到身边所有人嫌恶的目光。很多剧场票券上写 1.2 米以下儿童不许入内，最后还是放进来了。扶额，说话还讲不讲信用了。





3．我认为老年人也要慎带。中国老一辈，性格直爽，作风淳朴。把在剧场看演出等同于在家里看电视。演奏者哪里出了个小差错，或者演出精彩处，他们会毫不吝啬他们的欢声笑语与掌声。当他们觉得无聊了，哈欠声打得后排都能听得见。这类老人，能不带尽量不带。个人认为陪他钓鱼，买几只鸟孝敬他更好。如果一定要带，子女请在演出前告诉老人听剧的规矩。如果老人本身素质就很高，很喜欢古典音乐，那我鼓励带老年人多听音乐会。





4．请控制住您的掌声。根据古典音乐会的特殊性，一部完整作品全部结束后才能鼓掌。这不是规定，也不分做得对与错。只是如果不遵守这一条，周围的人会觉得您很讨嫌。如果您不知道一部作品什么时候真正结束，请在大家都鼓掌的时候再鼓掌。当然，大家都鼓掌也有可能是错的。忍着就好。另外，有一波人喜欢用整齐的掌声在音乐会中打节拍。扶额，请不要那样做。





5．请不要发出声音。打呼噜的，咳嗽的，交头接耳的，讲电话的，哄孩子的请好自为之。您不会对整个音乐厅造成太大的影响，但是您的行为很不尊重您身边的听众。





6．请控制住您的手机，不要在演出过程中拍照。如果一定要拍，可以在表演结束后拍。其实偷偷拍，不影响别人，也不会有人说你。只是有人偷拍还开闪光灯，我实在无法理解那种人生。





7．服装得体。有的人说听剧要穿正装，素色裙，高跟鞋。不能穿大嘴猴、铆钉鞋、皮裙、哈伦裤、牛仔裤、超短裙、热裤、露脐装、网袜、棒球鞋、人字拖、篮球裤、大背心。我统统同意。但是如果您做得到 1～6 条，哪怕您穿得不那么得体，关系也不会太大，毕竟听众们最讨厌的是捣乱的儿童和乱鼓掌的人。





如果您选择了去听剧，请您保持对其他听众的尊重。大家相互尊重，痛痛快快地听一场音乐会，是一件多么畅快的事情啊！
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天啦噜！《拉德茨基进行曲》可以鼓掌。我要被你们搞疯了！
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 交响乐团还能这样穿？！


交响乐团演出时乐队乐手可以穿西装领带的职业套装么？





问题补充：我印象中交响乐团演出时，乐队一般着装都是燕尾服，打领结的。如图：
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但是在看中国爱乐乐团和凤凰传奇的合作时，看到他们穿的是西装领带的职业套装，看起来觉得很奇怪。请问这样可以吗？
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圭多达莱佐






你看维也纳新年音乐会
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其实穿西装也是有的，相对来说少一点而已。题主觉得他们穿西装不正式，十有八九是 dressing code 没定好吧，你看那领带颜色差别那么大。外加第二张图里的金色领带哥的谜の眼神，造成了一种非常规的效果。





另外，音乐会着装也可以根据主题来进行一些调整的。比如这个凤凰传奇主题，明显可以不要太严肃。再比如，有一些爵士主题的音乐会，独奏家穿得个性一点也完全不会有不合适。再比如，你知道每年的万圣节，美国的各种交响乐团专场，乐手都穿成啥样吗？





可以是这样
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也可以是这样的
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也可以是这样的
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这是 2013 年贵校交响乐团的万圣节音乐会。我一直觉得那个 Yoda 是个神。
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 音乐会演出事故现场


交响乐的指挥万一在演出过程中不小心把指挥棒甩出去了怎么办？






王一兵






指挥棒通常很轻，指挥 high 了甩出去是经常发生的事情（我在后台一年内就见过两次，有一次甚至飞越了合唱团的站台），一般这时候指挥会改用手，演出现场也有不用指挥棒的，阿巴多和小泽就常这么做。其实，最变态的是埃森巴赫，乐队对完音，他站在台口，微笑对我说：Do you know where is my stick? 






比起甩指挥棒的，其实首席拉断了弓子（弓毛）更危险，需要首席后面的乐手第一时间把弓子递上，然后自己下台（嗯，这种情况我只遇到过一次）。
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 电影里的古典音乐


哪些电影里用了大量古典音乐？具体用了哪些？






xi cui






一，库布里克先生导演的电影里尽是经典名作。一般的音乐根本压不住他电影中厚重的气场。《发条橙》如此，《巴里林登》亦是。





1．先说说犹如油画般质感的《巴里林登》吧：





1）开头是亨德尔的萨拉班德舞曲；





2）后有 German Dance No.1 in C major（一步之遥里也有用），整体比较悠扬轻快；





3）舒伯特的 Piano Trio in E-flat，op.100（这也是《机械师》电影中男主角在听的音乐）幽静古典又深邃；





4）维尔瓦第先生的 Cello Concerto E-ninor，third movement；





5）莫扎特的 March from Idomeno；





6）竖琴版本 Women from Ireland.
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2．发条橙.





1）开场曲：玛丽女王葬礼曲；





2）超有名气的贼鹊，滑稽又荒诞；





3）贝多芬的第九交响曲，在电影中出现多次，和暴力融为一体，令人血脉贲张；





4）威廉退尔（就是《东成西就》中张学友大唱我爱你的那段了），Alex 在此段乐曲中完成了荒淫无度的电影情节；





5）我最爱最爱的两首音乐出现啦：爱德华·埃尔加先生的威风凛凛进行曲第一号和第四号，威武雄壮，大气得令人凌乱不已！
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3．2001 太空漫游：里面有查拉图斯特拉如是说和蓝色多瑙河。





4．大开眼界：肖斯塔科维奇的第二爵士组曲之「第二圆舞曲」。结构很美，铜管恢宏，一度占满右声道。另外，纸牌屋第三季，女性瘾者也有用到此音乐。（里面还有首超浪漫的爵士乐：strangers in the night.）不过爵士组曲不算是古典音乐吧，嗯哼。





二，姜文系电影。





1．乡村骑士间奏曲，《阳光灿烂的日子》里用过，他发小叶京的电视剧《与青春有关的日子》里结尾曲也是这个，《愤怒的公牛》里有这首；《教父 3》里据说也有；《守望者》以及《美国往事》里也有。英雄总有落日时。





2．关于一步之遥：





1）德拉的小夜曲，轻盈飘逸，在电影开头默片中美妙绽放；





2）克莱斯勒的爱的忧伤；





3）貌似还用到了巴赫的圣母颂；





4）帕格尼尼的 Caprices for violin，op.1-no.13 in B flat；





5）贝多芬的 Grosse fuge in B flat major，Op.133；





6）歌剧选段亲爱的爸爸（这个一定得重点说说，我在肖申克的救赎里也听过，就是男主用广播放给全体监狱服刑人员的歌剧；看得见风景的房间里也有）。
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三，其他。





1）走出非洲：莫扎特的 A 大调单簧管协奏曲；





2）现代启示录：瓦尔纳的女武神，估计大家一听就知道是哪首了；





3）七宗罪：巴赫的 G 弦上的咏叹调；





4）沉默的羔羊：巴赫的哥德堡变奏曲，从没想过电影会给巴赫的古典音乐覆上一层朦胧的阴暗感；





5）幻影英雄：莫扎特的费加罗婚礼序曲；





6）全职杀手：塞维利亚理发师（猫和老鼠里也有）；





7）曼哈顿：格什温的蓝色狂想曲（交响情人梦里也出现过）；





8）四个婚礼一个葬礼：门德尔松的婚礼进行曲；





9）数码宝贝：莫里斯拉威尔的波莱多（电影《十全十美》中也出现过）；





10）爱森斯坦大师的电影《亚历山大·列夫斯基》：普罗科菲耶为电影的配乐：康塔塔《亚历山大·列夫斯基》；





11）科扬涅斯卡茨：电影由约翰亚当斯完全配乐；





12）毛时代最后的舞者：胡桃夹子和四小天鹅；





13）莫扎特传：可以去找这部电影的 ost，专辑封皮如下。
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14）交响情人梦：简直列举不完啊，尽是经典；





15）法国电影钢琴教师





利益相关：普通古典音乐爱好者一枚，如有疏漏或问题，尽请指教。





以上，希望有帮助。
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