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Introducción




    «Sé maestro y alumno de ti mismo», decía Andrés Segovia, uno de los más insignes guitarristas de nuestro siglo. Esta frase pretende ser nuestro estímulo para quien desee emprender el estudio de un instrumento musical y, en particular, para quien pretenda hacerlo sin la ayuda de un profesor.




    Nuestra intención al escribir este libro ha sido la de trazar un recorrido formativo que por un lado permita de forma gradual la adquisición de los elementos básicos de la técnica para tocar la guitarra, y por el otro lleve a un conocimiento completo de los diversos aspectos que hacen referencia a la historia y al mundo de este instrumento; en efecto, nuestra experiencia en materia de enseñanza nos ha indicado que ambos elementos son indispensables para un estudio consciente y racional del instrumento.




    Por este motivo el volumen comienza con dos capítulos: uno dedicado al conocimiento de la guitarra como objeto físico, y el otro a su literatura y a la presentación de los intérpretes más representativos de este género.




    Viene a continuación el método propiamente dicho, articulado en varias etapas.




    El lector observará que algunos conceptos se repiten varias veces; en efecto, sabemos que la tarea de un profesor, sobre todo en los cursos básicos, es precisamente insistir en aquellos aspectos particularmente importantes y que resultan difíciles de aprender.




    Al final del libro se ha añadido también un apéndice dedicado a la práctica del acompañamiento, precisamente porque también esta técnica puede realizarse de forma agradable.




    Deseamos dar las gracias a quienes han contribuido a la realización de este texto y, en particular, a Enrico Bottelli, Vincenzo Carito, Giorgio Ferraris, Lena Kokkaliari, Aldo Minella, Valentina Morini, Emanuele Segre y La Bottega Discantica de Milán.


  




  

    
La guitarra




    (por Francesco Giamminola)




    
Descripción de la guitarra clásica




    La guitarra es un instrumento de cuerdas pulsadas, con una caja de resonancia de madera en forma de ocho y con fondo plano, provista de trastes y pala en forma de espátula algo inclinada hacia atrás.




    Estas son las características básicas del instrumento, es decir, aquellas que, habiendo permanecido casi invariables durante toda su evolución, son suficientes para identificarlo y distinguirlo de cualquier otro.




    La guitarra es, pues, un instrumento casi completamente de madera, en el cual los sonidos se obtienen mediante la vibración de unas cuerdas. Las partes que la componen son fundamentalmente dos: la caja de resonancia, también denominada caja armónica, que tiene la función de captar el sonido producido por la vibración de las cuerdas y amplificarlo, y el mástil, compuesto a su vez por un mástil propiamente dicho, trasteado y pala, que tiene la función de sostener las cuerdas, de regular su tensión y, por tanto, su afinamiento, y de identificar las distintas notas por medio del trasteado.




    Como se ve claramente en el dibujo, cada componente de las distintas partes tiene, evidentemente, un nombre preciso y es importante que tratemos de aprenderlo desde el principio a fin de podernos orientar mejor durante las próximas descripciones.




    Comencemos por la caja de resonancia: esta está compuesta por la tabla armónica, que es la parte plana anterior en la que se alojan la boca y, más abajo, el puente, en el que se sujetan las cuerdas; por el fondo, que es la parte plana posterior, y por las fajas, que son los flancos doblados que definen la característica forma de ocho. Estos tres elementos se pegan por medio de las contrafajas, una serie de varillas cuneiformes que tienen precisamente el objetivo de aumentar la superficie de pegado. Tanto el fondo como, sobre todo, la tabla armónica están reforzados en su interior por numerosas cadenas y pasadores, es decir, varillas de madera pegadas de forma perpendicular u oblicua a la veta de la madera de la tabla y que sirven para aumentar la resistencia de dicha tabla a la tensión a la que es sometida por las cuerdas y, que al mismo tiempo, contribuye a difundir la vibración en la superficie de la tabla, con el fin de aumentar su amplificación y definir su timbre.
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      Exposición de los elementos que componen una guitarra clásica
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      El interior de una guitarra clásica en construcción: obsérvese la particular disposición y forma de las cadenas y de los pasadores (Maestro violero Enrico Bottelli, Milán)


    




    
Evolución del instrumento en la historia




    
Los orígenes




    Se halla muy difundida la idea de que la guitarra es un instrumento de reciente invención, pero la realidad es bien distinta: en efecto, la organología, que es la ciencia que estudia los instrumentos musicales y su evolución, ha demostrado ampliamente que, contrariamente a lo que se cree, los orígenes de la guitarra son antiquísimos, sin duda más antiguos incluso que los del laúd.




    Se habla de la XI y XII dinastía de los faraones egipcios de Tebas (2070-1778 a. de C.), dado que la iconografía de un bajorrelieve de las tumbas de aquellos faraones representan algunos instrumentos con la caja armónica convexa, y por tanto con características afines a las del laúd, y otros, en cambio, se caracterizan por un mástil más largo y una caja con fondo plano y perfil en forma de ocho. En otro bajorrelieve, aproximadamente un milenio más reciente, hallado en Capadocia, en Euyuk (Asia Menor), se da un segundo testimonio de instrumentos similares. Se supone que estos instrumentos, por medio de los egipcios y los persas, fueron transmitidos a los árabes, quienes, a su vez, los introdujeron en Europa. Existe una segunda hipótesis que considera el origen de la guitarra estrechamente vinculado al de la vihuela de mano. Este es un instrumento muy similar a la guitarra que tuvo gran difusión en España durante los siglos XVI y XVII; según esta hipótesis, los orígenes de la guitarra fueron europeos, y de ello daría testimonio la presencia de la cítara en las miniaturas del salterio carolingio de Utrecht del año 860. La cítara, a su vez, derivaría de la fidicula romana, y en efecto el término fidicula por sucesiva derivación se habría transformado en citola, vigola, viguela y, finalmente, en vihuela.




    Entre los instrumentos importados a Europa por los árabes se incluyó, además del laúd, la kuitra, que en España se llamó guitarra morisca. Esta, que tenía el fondo curvo e iba armada con cuerdas metálicas, convivió durante mucho tiempo (hasta el siglo XIV) con la guitarra latina, un instrumento de fondo plano y con cuerdas de tripa derivado de la fidicula. A partir de la primera, capaz de mayor volumen sonoro, se desarrollará la tradición musical popular; a partir de crear la segunda, capaz de producir matices sonoros más refinados, la culta.




    
El laúd




    Durante los siglos XVI y XVII, Europa conoció el auge de una literatura musical para el laúd de enorme importancia en la historia de la música. Esta, muy rica en cantidad y calidad, atestigua la difusión y consideración de que gozó este instrumento en aquel tiempo. Con gran habilidad fue utilizado en las piezas cortesanas y en las religiosas, en composiciones polifónicas y en melodías acompañadas, así como para espectáculos de danza y populares.




    El laúd es un instrumento similar a la guitarra en muchos aspectos. En efecto, también es un instrumento de cuerda de punteo y por tanto la sonoridad es similar; la técnica de ejecución es casi la misma, con la única diferencia de algunos detalles introducidos en la técnica guitarrística de los últimos siglos; incluso el afinamiento y la extensión en octavas fueron, durante un largo período, casi idénticos. Por estos motivos, la música compuesta para laúd es fácil de adaptar para la guitarra, y por lo tanto, si, como hemos dicho, la literatura del laúd es de gran importancia en la historia de la música, lo es con mayor motivo para los guitarristas, que son capaces de interpretar esas espléndidas páginas musicales con su instrumento. Por todo ello, resulta muy útil para quienes se interesen por la historia de la guitarra una introducción a las características principales del laúd. Como hemos visto, es un instrumento de cuerda; siempre fue de madera, a menudo fabricado con técnicas sumamente refinadas y materiales de gran valor. Su característica más peculiar es la forma de la caja armónica, ovalada y plana en la parte anterior y ovalada y convexa en la posterior. Esta convexidad se obtiene gracias al ensamblaje de unas varillas de madera perfiladas y pegadas longitudinalmente mediante un procedimiento idéntico al que se utiliza aún en la actualidad para la fabricación de la caja armónica de la mandolina; el mástil, más corto y ancho que el de la guitarra, está dividido en trastes realizados con hilo de tripa similar al utilizado para las cuerdas con las que está armado. Casi en el centro de la tabla armónica se sitúa una abertura obtenida mediante una finísima talla que reproduce delicados motivos decorativos, y que por ello se denomina rosa. Por último la pala, que es el soporte de las clavijas, las cuales regulan la tensión de las cuerdas, está considerablemente doblada hacia atrás. El laúd, que como hemos visto fue introducido en Europa por los árabes, se tocaba al principio sólo mediante púa y, más tarde, directamente con los dedos.
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      Copia de un laúd del período renacentista con seis órdenes de cuerdas


    




    Hasta el siglo XVI iba armado generalmente con seis órdenes de cuerdas pero, hacia el final del siglo, la búsqueda de mayor extensión del instrumento, en particular en los sonidos graves, llevó a añadir más pares de cuerdas, llamados bordones. Esto obligó a añadir palas suplementarias y a prolongar el mástil, asimismo, para equilibrar el instrumento, en el peso y en el sonido, se amplió y modificó también la forma de la caja. Se llegó así a instrumentos nuevos que, según las características predominantes, adoptaron los nombres de laúd tiorbado, tiorba o guitarrón.




    
La guitarra en los siglos XVI, XVII y XVIII





    Al hablar del laúd hemos destacado su gran difusión durante los siglos XVI y XVII y la gran importancia de sus composiciones musicales; no puede decirse lo mismo de la guitarra, la cual desempeñó, sobre todo en el siglo XVI, un papel subordinado al primero. Su menor extensión en octavas, unida a unas cualidades tímbricas a menudo inferiores, determinaron probablemente su menor éxito. No obstante, también fue utilizada en todos los campos citados para el laúd, con unas composiciones a menudo de gran calidad aunque menor en cantidad.




    En el siglo XVI la guitarra común fue más apreciada en Francia que en España, donde se consideraba un instrumento más propio de los pasatiempos populares. Sin embargo, mientras en Francia en esta época la guitarra se presenta generalmente con fondo plano y con una forma muy cercana a la guitarra moderna, en Italia durante todo el siglo XVII es más común el modelo con fondo curvo. En este período el instrumento va armado generalmente con siete cuerdas de tripa distribuidas en tres órdenes de cuerdas dobles (es decir, en pares de cuerdas montadas tan próximas entre sí que se tocan como si fuesen una sola) y uno individual, el más agudo, llamado canto.




    La guitarra renacentista con cuatro órdenes de cuerdas experimentó una primera transformación precisamente en España, donde apenas había sido considerada, hacia finales del siglo XVI: siguiendo el ejemplo del laúd, que ampliaba su extensión hacia el grave, también la guitarra añadió un quinto orden de cuerdas. Este es el tipo de instrumento que se usará en toda Europa hasta finales del siglo XVIII con el nombre de guitarra española.




    El quinto orden de cuerdas acarreó también modificaciones en el aspecto exterior del instrumento, ya relativamente cercano al modelo actual. La caja armónica se hizo más voluminosa y su elaboración más refinada, sobre todo en lo referente a la decoración. El orificio practicado en la tabla armónica adquirió a menudo la elegante forma de una rosa, como en el laúd, o también, en la guitarra batiente, la de un embudo trabajado en pergamino que entra en la caja. El fondo era generalmente plano, salvo en el caso de la guitarra batiente italiana.
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      Copia de una guitarra del período renacentista con cuatro órdenes de cuerdas
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      Instrumento original de finales del Barroco con cinco órdenes de cuerdas


    




    En el repertorio musical para guitarra de esta época hallamos dos tipos de composiciones: las que adoptan el estilo de composición utilizado para el laúd (estilo punteado) y otras en las que, abandonado el uso de pulsar las cuerdas aisladas, prevalecen las baterías rítmicas de acordes llamados golpes. En este caso las cuerdas se tocan juntas, tal como se hace aún hoy en la llamada guitarra de acompañamiento (estilo rasgueado). En efecto, aquí tiene su origen la separación entre los instrumentos vinculados a la tradición de la música culta por un lado y de la popular por el otro. Para la primera, correspondiente al estilo del laúd, por requerir sonoridades más delicadas y refinadas se empleó el modelo de fondo plano, con cuerdas de tripa. Para la otra, caracterizada por la necesidad de mayor volumen sonoro y un sentido rítmico más acentuado, se empleó, en cambio, el modelo de fondo convexo, dotado de cuerdas metálicas. Como veremos, precisamente la evolución paralela de estos dos instrumentos, prolongada a lo largo de los siglos hasta la actualidad, ha llevado a la fabricación, por un lado, de la actual guitarra clásica, que es el objeto de este manual, y por el otro de la llamada folk o acústica.




    Hacia mediados del siglo XVIII el afinamiento vivió una última transformación que sería la definitiva: se añadió una sexta cuerda y se eliminaron las duplicaciones. De ello se derivó una disminución de la sonoridad, que no obstante fue compensada con el aumento de las dimensiones de la caja de resonancia y con la completa abertura del orificio central en la tabla armónica. Esta nueva versión del instrumento puede describirse así: la caja de resonancia tiene el aspecto de un ocho; el contorno del orificio de la tabla armónica está finamente decorado; el puente en el que se atan las cuerdas se sitúa en la parte inferior de la tabla armónica; el fondo es plano; la tabla armónica y el fondo están unidos por las fajas, que modelan la forma del instrumento; el mástil está formado por varias partes: el mástil propiamente dicho, el trasteado, formado por una tira de madera dura dividida por barras metálicas, y la pala, algo inclinada hacia atrás, con las clavijas para regular la tensión de las cuerdas. A propósito de la longitud del trasteado, cabe destacar que a finales del siglo XVIII este era aproximadamente 8 o 9 cm menor que el actual; ello comportaba, a igualdad de entonación, una menor tensión de las cuerdas y agilizaba la técnica de ejecución de la mano izquierda; sin embargo, por otro lado disminuía sensiblemente el volumen sonoro del instrumento.




    Como puede deducirse de esta descripción y, tal vez, aún más de la imagen, este instrumento corresponde ya casi por completo al actual, a excepción de las dimensiones algo menores, de algunos detalles de fabricación y del tipo de cuerdas, entonces de tripa curada y ahora realizadas con hilado de nailon.
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      Instrumento original del siglo XIX con seis cuerdas simples
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      Comparación entre los instrumentos antiguos de las fotografías anteriores y la guitarra clásica contemporánea


    




    
La guitarra en los siglos XIX y XX





    En la segunda mitad del siglo XVIII, hacia el año 1760, la guitarra recuperó su lugar de honor, sobre todo en Francia, donde se revalorizó gracias al privilegio del que gozó en el ámbito de la corte real y de la nobleza en general. Muchos compositores de segunda fila prepararon métodos y estudios en un repertorio tan amplio como mediocre, para responder a las exigencias de una clientela ilustre y acaudalada. El mismo fenómeno se manifestó en Inglaterra y en Alemania. Durante este período, y a pesar de la escasa calidad de la producción musical, se promovió enormemente el uso de este instrumento.




    Pero fue en los siglos XIX y XX cuando la guitarra clásica vivió un período de auténtica afirmación. El instrumento, ya plenamente definido desde el punto de vista formal y técnico, también se perfeccionó en cuanto a su expresividad. En este sentido, se resaltaron las cualidades tímbricas, la agilidad de ejecución y la ductilidad sonora, hasta el punto de interesar a numerosos compositores de todos los países, tras lo cual se asistió a la producción de composiciones de gran calidad en Europa (España, Italia y Austria en particular), así como en América.




    Después de examinar la sucesión de los distintos cambios formales y técnicos del instrumento a lo largo de los siglos, es importante subrayar la distinción que existe entre la guitarra clásica y los demás tipos de guitarras de hoy. Ya hemos mencionado la existencia de la guitarra española y de la guitarra batiente en los siglos pasados, las diferencias presentes entre ambas, tanto desde el punto de vista de su fabricación como de sus técnicas de ejecución; ahora es importante destacar que estas dos «almas» de la guitarra, la una más ligada a la música culta y la otra más próxima a la tradición popular, han caracterizado a lo largo de los siglos la realización de dos tipos de instrumentos musicales específicos, los cuales, aunque son afines, poseen peculiaridades bien diferenciadas. No obstante, quizá sea aún más interesante observar que las diferencias que existían en el origen de esta definición de los dos instrumentos son las mismas que todavía hoy los distinguen, y ello después de transcurridos más de trescientos años. Así, la guitarra clásica de hoy posee unas dimensiones ligeramente inferiores a las del tipo llamado acústico; está fabricada con materiales menos rígidos, que además son utilizados con menores espesores. Por tanto, es globalmente más ligera y también la tensión de sus cuerdas es menor; estas últimas son más elásticas, al ser de material hilado en lugar de metálicas. De todo ello deriva una sonoridad más delicada y dúctil a la expresión musical, características fundamentales para la buena ejecución del repertorio clásico. Y, curiosamente, si intentamos utilizar ahora esta misma descripción para caracterizar la relación existente entre la guitarra llamada española y la llamada batiente del siglo XVI, observamos que se corresponde perfectamente.
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      Guitarra clásica contemporánea tipo Ramírez
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      Guitarra acústica contemporánea tipo Jumbo


    




    
La fabricación de la guitarra




    Hemos visto lo antiguos que son los orígenes de la guitarra. Desde entonces hasta nuestros días su forma, su estructura e incluso los materiales utilizados para su construcción han sufrido numerosas transformaciones, si tenemos en cuenta el espacio de tiempo transcurrido, que es realmente muy poco. Hemos hablado del cambio relativo de las dimensiones: hemos visto que los afinamientos se han adaptado a los gustos musicales del momento y a las exigencias de la técnica de ejecución; incluso la forma ha experimentado ajustes. Ahora es interesante preguntarse cuál ha sido el motivo principal de estos cambios, lógicamente además de un intento continuo, pero genérico de adaptación a las variaciones del gusto (en cuanto a la sonoridad y a los acabados estéticos del instrumento). La respuesta más convincente parece ser la búsqueda ininterrumpida de un mayor volumen de sonido. En efecto, el sonido delicado de la guitarra ha sido siempre la principal razón de su encanto, pero al mismo tiempo ha supuesto un gran límite en la interpretación de la música de conjunto; en el diálogo con los demás instrumentos la guitarra puede salir perdiendo a veces precisamente por eso. Al describir los ejemplares de las guitarras más antiguas que han llegado hasta nosotros, ya hemos observado que tenían dimensiones más reducidas que las del instrumento actual, y también que tenían un menor número de cuerdas; cabe añadir también que, dado que estas últimas estaban hechas con hilo de tripa curada, un material relativamente poco elástico, su tensión debía ser muy reducida para evitar su posible rotura; la suma de estos tres elementos llevaba a la realización de instrumentos caracterizados por un sonido particularmente delicado.




    Por otra parte, la escasa tensión de las cuerdas permitía reducir proporcionalmente el espesor de todos los elementos y en particular el de la tabla armónica, con lo que se obtenía un instrumento extraordinariamente ligero, ágil y rico en resonancias. Sin duda las últimas eran óptimas cualidades, pero el primero era un grave defecto: aquellas estimulaban y este, en cambio, limitaba la expresividad musical de los intérpretes; así, desde entonces hasta nuestros días, los violeros y los músicos se plantearon como objetivo concertar el difícil equilibrio entre estos diversos aspectos. Ello se logró incrementando en primer lugar el número de cuerdas, que pasaron de cuatro a cinco y después a seis órdenes; luego se aumentaron las dimensiones de la caja armónica y las del trasteado; a continuación se liberó la boca de la tabla armónica de los distintos tipos de decoración; después se aumentó la sección de las cuerdas y su tensión, y por último, en fechas más recientes, estas últimas se fabricaron con hilados de material sintético cada vez más elásticos y resistentes. Por otra parte, los límites de los numerosos experimentos realizados a lo largo del tiempo en esta dirección se debían a algunos factores de los cuales aún hoy no es posible prescindir. Ante todo las limitaciones dictadas por la anatomía humana que se reflejan en la técnica instrumental: la posibilidad de modificar las medidas del mástil, del trasteado, de la distancia entre las cuerdas e incluso de las dimensiones globales del instrumento es, evidentemente, muy restringida, dado que en modo alguno se puede prescindir de las dimensiones del cuerpo humano y, en particular, de las manos. Sólo es posible optimizarlas, como en efecto el arte violero siempre ha tratado de hacer. En segundo lugar las leyes de la acústica. Es interesante destacar que los resultados de los más recientes estudios teóricos sobre la acústica de los instrumentos de cuerda han confirmado sustancialmente la validez de las decisiones de los violeros, fruto de un conocimiento empírico perfeccionado y transmitido a lo largo de los siglos.




    Es cierto que la ordenación teórica de los datos relativos a la fabricación de un instrumento es una operación muy compleja. Por otra parte, el intento de optimizar estos datos es particularmente difícil debido al alto número de variables que afecta a cada uno de dichos datos. Hemos dicho antes que las variaciones posibles en la fabricación son sólo cuestión de detalle, pero también es cierto que a este nivel son numerosas y algunas de difícil realización. Además de las mínimas variaciones de la forma, de la tensión prevista para las cuerdas y de las dimensiones, la elección de los materiales de fabricación representa una de las fases más complejas del diseño de un instrumento. Desde los orígenes hasta hoy las guitarras se han seguido realizando casi completamente de madera. Cada uno de los componentes según su función, estructural o acústica, debe poseer características precisas, y el tipo de madera empleada debe escogerse según las mismas.




    El mástil y la pala deben oponer resistencia al esfuerzo de flexión generado por la tensión de las cuerdas, pero, al mismo tiempo, no deben ser demasiado pesados para no desequilibrar el instrumento; se utilizan varios tipos de caoba, el arce y el cedro del Líbano.




    El trasteado, además de favorecer la resistencia del mástil, debe ser resistente a la abrasión superficial causada por el roce de las cuerdas y de las yemas de los dedos: se escoge el ébano o el palisandro indio.




    La tabla armónica (la parte anterior de la caja de resonancia) es el punto más delicado para la producción del sonido; la rigidez es indispensable, pero debe estar dotada de elasticidad y de plasticidad a fin de que la vibración que imprime la cuerda cada vez que es tocada se pueda transmitir y amplificar: la elección preferente recae entonces en el abeto rojo o en el cedro, en los que se alternan con regularidad zonas más y menos densas. Los mismos criterios resultan válidos en el caso de los elementos de refuerzo presentes en el interior de la caja (lo que se denomina cadenas y pasadores). En cambio, en las fajas y en el fondo de la caja armónica deberá prevalecer la rigidez, a fin de que el sonido pueda ser reflejado hacia el exterior: el palisandro brasileño es, con mucho, el mejor material, pero se utilizan también muchos otros (palisandro indio, arce, caoba, nogal, cerezo, ébano, ciprés, etc.). Estas, reducidas esquemáticamente, son sólo las primeras de las decisiones posibles. Otras variables determinarán la calidad sonora y la estabilidad estructural del instrumento: la región precisa de la cual proviene la madera, la estación en la que se corta la planta, la distancia desde el suelo, en el tronco, de la parte utilizada, el tipo y la duración de la maduración, el tipo de corte de las tablas, la elección de la regularidad o no de la veta, el grado de humedad interna, los espesores utilizados, etc. Y también la distribución interna de cadenas y pasadores, su orientación, la cantidad empleada globalmente, el material utilizado y sus dimensiones. Para terminar, hemos de añadir que también la calidad de las colas y de los barnices ha sido siempre objeto de estudio y experimentación y que, a veces, se convierte en un secreto celosamente guardado por estudiosos y fabricantes. La fabricación de los instrumentos musicales ha sido siempre exclusiva de excelentes artesanos. Además del hábil manejo de los datos que acabamos de enumerar (de evidente complejidad), en un instrumento musical de valor también es requisito indispensable una óptima calidad estética de los acabados, que confirme la habilidad del artesano. Todas estas características, además de la naturaleza propia del instrumento, lo convierten desde siempre en un objeto precioso. Sobre todo antiguamente, cuando las posibilidades de producir bienes destinados al ocio, a la cultura y al placer personal eran infinitamente menores que hoy, en los instrumentos musicales se concentró una extraordinaria riqueza de cualidades técnicas y estéticas. El empleo de apreciadas maderas exóticas, que aún hoy son difíciles de hallar, atestigua que desde finales del siglo XVI la atención prestada a los detalles y la abundancia de recursos empleados para este fin fueron numerosos.
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