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1. Introducción

La técnica de la guitarra eléctrica constituye un conjunto organizado de procedimientos cor-

porales, motrices y sonoros que permite al intérprete transformar una intención musical en un

resultado audible, controlado y expresivo. No puede entenderse, por tanto, como una acumula-

ción de destrezas mecánicas aisladas ni como un repertorio de recursos destinados exclusivamente

a alcanzar velocidad. La técnica comprende la postura, la relación con el instrumento, la ges-

tión de la tensión muscular, la coordinación entre ambas manos, el control de la articulación, la

precisión rítmica, la afinación y la capacidad de producir diferentes cualidades tímbricas.

En la guitarra eléctrica, estos aspectos poseen particularidades derivadas de la amplificación, de

la sensibilidad de las pastillas, de la diversidad de calibres de cuerda, de la acción del instrumento

y del uso frecuente de efectos electrónicos. La amplificación no sustituye a la técnica, sino que

hace perceptibles detalles que, en otros contextos, podrían pasar inadvertidos: ruidos de cuerdas,

golpes accidentales, deficiencias de apagado, irregularidades rítmicas o problemas de afinación

en los estiramientos de cuerda. Por ello, el dominio técnico exige una escucha crítica y una

conciencia corporal especialmente rigurosas.

La enseñanza de este ámbito debe orientarse hacia la formación de intérpretes autónomos, ca-

paces de analizar sus dificultades, elegir estrategias de estudio adecuadas y relacionar cada

procedimiento instrumental con una finalidad estética. La técnica se justifica cuando sirve al

discurso musical, favorece la salud del músico y amplía sus posibilidades expresivas.

2. Principios fundamentales de la técnica de la guitarra eléctrica

2.1 Postura, equilibrio corporal y prevención de tensiones

La postura constituye la condición inicial de toda acción técnica eficaz. Una posición corporal

equilibrada permite distribuir el peso del instrumento, mantener la movilidad de los miembros

superiores y prevenir la aparición de tensiones innecesarias. Aunque la guitarra eléctrica admite

distintas posiciones, sentado o de pie, el principio común debe ser la estabilidad sin rigidez. El

intérprete ha de poder acceder al diapasón y a la zona de pulsación sin elevar excesivamen-

te los hombros, flexionar de forma extrema las muñecas ni adelantar la cabeza para observar

permanentemente las manos.
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Al tocar sentado, conviene que ambos pies se apoyen con firmeza en el suelo y que la guitarra

descanse sobre el muslo de forma estable. La inclinación del mástil debe facilitar la acción de

la mano izquierda, especialmente en los registros agudos. Una colocación demasiado horizon-

tal puede obligar a una flexión excesiva de la muñeca izquierda, mientras que una inclinación

moderada favorece el acceso a las posiciones altas sin comprometer la alineación del antebrazo.

En la interpretación de pie, la altura de la correa posee una importancia decisiva. La guitarra

debe quedar a una altura suficientemente próxima a la posición de estudio sentado para no

modificar radicalmente la disposición de las manos. Si el instrumento se sitúa demasiado bajo,

la mano izquierda tiende a adoptar una flexión forzada y el hombro derecho puede elevarse o

adelantarse. Esta posición, frecuente por razones visuales o escénicas, puede dificultar la precisión

y aumentar la fatiga en pasajes exigentes.

La búsqueda de comodidad no debe confundirse con inmovilidad. La postura adecuada permite

pequeños ajustes funcionales. En un pasaje que asciende hacia los últimos trastes, el intérprete

puede modificar ligeramente la orientación del instrumento y desplazar el antebrazo izquierdo,

evitando que la muñeca quede bloqueada. Del mismo modo, al ejecutar una figura rítmica intensa

con púa sobre las cuerdas graves, el brazo derecho puede apoyarse con suavidad sobre el cuerpo

de la guitarra, sin convertir ese contacto en una presión que limite la movilidad.

La prevención de lesiones requiere atender a las señales corporales. Dolor persistente, hormigueo,

pérdida de fuerza, rigidez o fatiga desproporcionada no deben interpretarse como consecuencias

inevitables del estudio. La práctica instrumental ha de alternar concentración y descanso, au-

mentar progresivamente la duración y dificultad de los ejercicios, e incluir una revisión frecuente

de los hábitos posturales. Zinn y Zinn (2009) subrayan que una técnica saludable se fundamenta

en la reducción de movimientos superfluos, la distribución equilibrada de la carga muscular y la

detección temprana de conductas que puedan causar sobreuso.

La respiración cumple asimismo una función reguladora. En situaciones de dificultad técnica,

muchos estudiantes contienen el aire, endurecen la musculatura cervical y fijan las articulaciones.

Una respiración fluida favorece la coordinación y reduce la tensión general. Durante una escala

rápida o una secuencia de ligados, por ejemplo, el objetivo no consiste en inmovilizar el cuerpo,

sino en mantener una base postural estable desde la que las manos puedan actuar con precisión.
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2.2 Economía de movimiento, coordinación y control del sonido

La economía de movimiento implica realizar únicamente los desplazamientos necesarios para

obtener el resultado musical previsto. No significa tocar con gestos reducidos de manera artificial,

sino evitar recorridos excesivos, contracciones innecesarias y cambios de posición que no aportan

eficacia ni expresividad. En la mano izquierda, este principio se concreta en mantener los dedos

cerca de las cuerdas y preparar anticipadamente las digitaciones. En la derecha, se traduce en

una trayectoria de púa proporcionada a la intensidad requerida y en una adecuada selección de

cuerdas.

La presión sobre el traste debe ser suficiente para que la nota suene limpia, pero no mayor

de la necesaria. Presionar en exceso puede elevar la afinación, aumentar la fatiga y ralentizar

los desplazamientos. En una guitarra eléctrica con acción baja y cuerdas de calibre medio, un

estudiante puede comprobar que, al reducir progresivamente la fuerza de un dedo hasta el límite

en que aparece el cerdeo, identifica la presión mínima eficaz. Este tipo de exploración desarrolla

sensibilidad táctil y evita la asociación errónea entre fuerza y calidad sonora.

La coordinación entre ambas manos constituye uno de los ejes de la técnica. Una nota correcta-

mente digitada puede sonar imprecisa si la púa ataca antes de que el dedo haya fijado la cuerda,

y una pulsación rítmicamente exacta puede producir ruido si la mano izquierda no ha liberado

la nota anterior de forma controlada. El estudio lento permite observar esta sincronía. Al inter-

pretar una escala de Do mayor en una sola cuerda, cada ataque de púa debe coincidir con la

colocación firme del dedo correspondiente; si se perciben notas apagadas o golpes involuntarios,

conviene reducir el tempo y aislar el punto concreto de desajuste.

El control del sonido depende también de la articulación. La guitarra eléctrica permite sonidos

ligados, secos, sostenidos, percusivos, brillantes o redondos. La posición de la mano derecha

respecto a las pastillas modifica de forma significativa el espectro sonoro. Cerca del puente, la

cuerda ofrece mayor resistencia y el timbre adquiere brillo y definición; hacia el mástil, el sonido

suele ser más cálido y amplio. En una misma frase, tocar una nota larga próxima al mástil y

repetirla cerca del puente permite percibir cómo la técnica de ataque interviene directamente en

la construcción tímbrica.

La dinámica no depende exclusivamente del volumen del amplificador. La fuerza, profundidad

y ángulo de ataque de la púa, así como la velocidad con que la cuerda es desplazada, determinan

la intensidad inicial y el contenido armónico de la nota. Conviene educar al alumnado para

que distinga entre tocar más fuerte y tocar con mayor control. En un acompañamiento de
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semicorcheas, la regularidad dinámica puede lograrse manteniendo una oscilación constante de

la muñeca y una profundidad de púa reducida; aumentar indiscriminadamente el recorrido de

ataque suele provocar acentos no deseados y pérdida de estabilidad métrica.

La técnica debe estar subordinada a la audición interior. Carlevaro (1979) plantea una concepción

de la técnica como organización racional de los movimientos en función de la producción sonora.

Trasladado a la guitarra eléctrica, este principio exige que todo gesto se relacione con una

intención concreta: articular una línea, sostener una nota, acentuar un contratiempo, controlar

una resonancia o definir un carácter estilístico.

3. Función de las distintas partes de cada brazo en la técnica

guitarrística

La comprensión anatómica básica de los miembros superiores facilita una enseñanza más cons-

ciente de la técnica. No se trata de convertir la clase de instrumento en una lección de anatomía,

sino de identificar qué articulaciones y grupos musculares intervienen en cada acción para evitar

atribuir a los dedos funciones que dependen, en realidad, del equilibrio del brazo completo.

En la mano derecha, o mano de pulsación para una persona diestra, el hombro debe propor-

cionar soporte y libertad de orientación, sin elevarse ni fijarse. Una elevación mantenida del

hombro restringe la movilidad del brazo y transmite tensión al antebrazo y a la muñeca. El

brazo superior, desde el hombro hasta el codo, sitúa la mano ante la zona de cuerdas elegida.

Su función es principalmente de colocación general, no de ejecución de movimientos rápidos y

continuos.

El codo derecho actúa como punto de referencia para los movimientos del antebrazo. Puede

participar en ajustes amplios de posición, como el paso desde las cuerdas graves hasta las agudas,

pero los ataques alternos rápidos han de surgir fundamentalmente de una combinación flexible

de antebrazo, muñeca y dedos. El antebrazo permite movimientos de rotación, denominados

pronación y supinación, que resultan relevantes en el uso de la púa. Una ligera rotación puede

modificar el ángulo con que la púa atraviesa la cuerda, facilitando un ataque más suave y

reduciendo la resistencia.

La muñeca derecha constituye una articulación esencial para la pulsación con púa. Debe

conservar una posición funcional, sin flexión extrema hacia arriba o hacia abajo. La desviación

lateral controlada de la muñeca permite el movimiento alterno de púa, mientras que pequeños
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ajustes de rotación del antebrazo contribuyen a adaptar el ataque a distintas cuerdas. En una

sucesión de corcheas sobre una sola cuerda, la estabilidad no se consigue endureciendo la muñeca,

sino mediante un movimiento oscilatorio breve, regular y relajado.

Los dedos pulgar e índice sujetan habitualmente la púa. El pulgar debe ejercer una presión

firme pero no excesiva, y el índice proporciona apoyo y orientación. La cantidad de púa expuesta

ha de ser reducida para evitar que se enganche en las cuerdas, aunque no tan mínima que

imposibilite un sonido consistente. Si se deja sobresalir una porción excesiva de púa, el ataque

genera una resistencia mayor y puede producir golpes irregulares; si se esconde casi por completo,

puede perderse seguridad en pasajes rítmicos fuertes.

Los restantes dedos de la mano derecha pueden permanecer recogidos, apoyarse parcialmente

sobre la tapa o participar en técnicas híbridas. Su posición ha de responder a una necesidad

musical y no a una imposición estética. En el hybrid picking, técnica mixta de púa y dedos,

la púa ataca una nota grave mientras los dedos medio y anular extraen notas agudas. Así, en

un arpegio de acorde de Mi menor, la púa puede pulsar la sexta cuerda y los dedos medio y

anular las cuerdas segunda y primera, obteniendo una separación tímbrica y articulatoria difícil

de reproducir mediante púa exclusiva.

En la mano izquierda, o mano de digitación, el hombro debe permanecer libre y evitar adelan-

tarse hacia el mástil. El brazo izquierdo acompaña los cambios de posición y sostiene el alcance

general, pero no debe cargar con una tensión constante. El codo izquierdo se ajusta según

la zona del diapasón y la cuerda utilizada. Acercar ligeramente el codo al cuerpo puede faci-

litar el acceso a las cuerdas graves, mientras que separarlo moderadamente permite acomodar

la mano en determinadas extensiones o posiciones agudas. Tales cambios deben ser graduales y

funcionales.

El antebrazo izquierdo participa en la orientación de la mano y en los desplazamientos lon-

gitudinales sobre el mástil. La muñeca izquierda debe mantenerse en una posición lo más

neutra posible, aunque la propia geometría del instrumento requiere adaptaciones. Una flexión

moderada puede ser inevitable en acordes con cejilla o en posiciones bajas, pero una flexión

extrema y mantenida compromete la libertad de los dedos. El pulgar, situado habitualmente

en la parte posterior del mástil, ofrece oposición y estabilidad. No debe actuar como una pinza

rígida, sino como punto de apoyo móvil que acompaña los cambios de posición.

La colocación del pulgar admite variaciones estilísticas. En repertorios de raíz bluesística o rock,

es frecuente que sobresalga por encima del borde del mástil para silenciar la sexta cuerda o

reforzar el control durante los bendings. Esta posición puede ser útil, siempre que no impida
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la independencia de los demás dedos. Al ejecutar un bending en la tercera cuerda, el pulgar

puede asomarse ligeramente para estabilizar la mano, mientras los dedos anular, medio e índice

colaboran en el empuje de la cuerda. Sin embargo, en una escala amplia que exige extender los

cuatro dedos, convendrá devolver el pulgar a una posición más centrada en la parte posterior

del mástil.

Los dedos índice, medio, anular y meñique son responsables de pisar las cuerdas, pero su eficacia

depende de la cooperación del conjunto de la mano. El índice desempeña un papel destacado

en cejillas parciales y completas; el medio y el anular aportan fuerza y versatilidad; el meñique

amplía la extensión disponible y favorece digitaciones más económicas. El aprendizaje técnico

debe evitar la tendencia a minusvalorar el cuarto dedo. Una frase pentatónica en La menor que

alterna los trastes quinto y octavo puede resolverse con índice y meñique en varias cuerdas,

reduciendo desplazamientos innecesarios y manteniendo una posición coherente.

4. Técnicas de ejecución: pulsación y uso de la púa

La pulsación es el acto de poner en vibración la cuerda y determina el comienzo de cada sonido.

En guitarra eléctrica, la pulsación puede efectuarse con púa, con dedos, con una combinación de

ambos procedimientos o mediante recursos ampliados. Cada modalidad produce diferencias de

ataque, proyección, articulación y timbre. La elección no debe responder únicamente a hábitos

personales, sino a las exigencias del estilo, del pasaje y de la sonoridad buscada.

La pulsación con dedos ofrece una amplia gama de matices y favorece la independencia entre

voces. El pulgar puede encargarse de las cuerdas graves y los dedos índice, medio y anular de

las agudas. En un acompañamiento de balada, la pulsación de un bajo en la quinta cuerda con

el pulgar, seguida de notas en las cuerdas tercera, segunda y primera con los dedos, permite

diferenciar con claridad la línea grave de la armonía superior. La yema proporciona un ataque

más redondo, mientras que la intervención parcial de la uña incrementa la definición y el brillo.

La púa es uno de los recursos más característicos de la guitarra eléctrica. Su material, grosor,

forma y superficie influyen en la respuesta sonora y táctil. Las púas finas resultan útiles para

determinados acompañamientos acústicos o ataques flexibles, pero pueden perder precisión en

articulaciones rápidas. Las púas de grosor medio o alto ofrecen mayor estabilidad, especialmente

en frases solistas, riffs definidos y técnicas de púa alterna. No existe un modelo universalmente

superior: la elección debe considerar el calibre de cuerdas, el tipo de amplificación, el repertorio

y la respuesta individual de cada intérprete.
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La púa alterna, o alternate picking, consiste en combinar ataques descendentes y ascendentes de

manera regular. El movimiento descendente se dirige desde las cuerdas graves hacia las agudas,

y el ascendente en sentido contrario. Esta alternancia distribuye el esfuerzo y permite mantener

una pulsación constante. En una escala cromática ascendente sobre la segunda cuerda, al tocar

los trastes quinto, sexto, séptimo y octavo, una digitación de púa abajo, arriba, abajo, arriba

favorece la continuidad del gesto y la estabilidad rítmica. La dificultad no radica únicamente en

alternar direcciones, sino en producir ataques equivalentes en volumen, claridad y duración.

La inclinación de la púa influye en el roce con la cuerda. Un ángulo demasiado perpendicular

aumenta la resistencia, mientras que una ligera inclinación facilita el deslizamiento. Este recurso

debe utilizarse con prudencia, pues una inclinación excesiva puede adelgazar el sonido y disminuir

la definición. El estudiante ha de experimentar con pequeños cambios, escuchando cómo se

modifica el ataque. La búsqueda de velocidad sin atención al timbre conduce con frecuencia a

sonidos débiles, irregulares o carentes de articulación.

El palm muting, aunque no figure de manera expresa en la terminología central del tema,

se relaciona con el control de la mano de pulsación. Consiste en apoyar suavemente el borde

externo de la palma sobre las cuerdas cerca del puente, amortiguando parcialmente su vibración.

El punto de contacto es determinante: demasiado cerca del puente permite una nota definida y

percusiva; si se adelanta en exceso hacia el mástil, la cuerda puede quedar ahogada. En un riff de

corcheas sobre la sexta cuerda, el palm muting permite obtener un sonido compacto y rítmico,

especialmente eficaz en estilos rock y metal.

El apagado de cuerdas, o muting, es una competencia técnica fundamental. La amplificación y

la distorsión incrementan las resonancias no deseadas, por lo que ambas manos deben colaborar

para silenciar las cuerdas que no participan en el discurso. La mano derecha puede utilizar la

palma, el pulgar o los dedos libres; la izquierda puede apoyar de forma ligera dedos que no

están pisando notas activas. Al ejecutar una frase pentatónica con distorsión en las cuerdas

agudas, el índice de la mano izquierda puede rozar las cuerdas graves para impedir que vibren

accidentalmente, mientras la palma derecha controla resonancias cercanas al puente.

El legato constituye una modalidad de articulación en la que varias notas se enlazan reduciendo

el número de ataques de púa. Aunque los ligados se producen principalmente con la mano

izquierda, la mano derecha interviene al iniciar la primera nota y controlar las resonancias. El

legato exige una pulsación inicial clara y una acción izquierda suficientemente enérgica para que

las notas posteriores mantengan volumen y afinación homogéneos. No debe confundirse con una

articulación imprecisa: las notas ligadas conservan ritmo, altura y dirección musical definidos.
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La práctica de la púa ha de incluir el trabajo rítmico. Un patrón de semicorcheas no se domina

cuando puede tocarse deprisa de forma aproximada, sino cuando mantiene precisión a distintos

tempos, acentos y subdivisiones. Una estrategia eficaz consiste en tocar cuatro semicorcheas por

pulso y desplazar el acento cada vez una nota: primero sobre la primera, después sobre la segunda,

tercera y cuarta. Este procedimiento revela desigualdades ocultas entre ataques descendentes y

ascendentes, además de reforzar la conciencia métrica.

4.1 Técnicas fundamentales de la mano izquierda

La mano izquierda realiza funciones de digitación, articulación, afinación, silenciamiento y des-

plazamiento. Para pisar una cuerda correctamente, el dedo debe aproximarse al traste, sin co-

locarse encima de la barra metálica ni demasiado alejado de ella. La presión se dirige hacia el

diapasón con la fuerza mínima necesaria, procurando que la falange distal conserve una curvatu-

ra funcional. En acordes de varias notas, la distribución de la presión debe atender a la claridad

de cada voz y no únicamente a la sensación de fuerza global.

Los cambios de posición requieren anticipación. El desplazamiento no debe comenzar después de

haber agotado el valor de la última nota, sino prepararse durante su duración cuando la escritura

lo permita. En una escala que pasa del quinto al noveno traste, el brazo y la mano pueden iniciar

un movimiento coordinado inmediatamente después de pulsar la nota precedente, evitando un

salto brusco en el instante de ataque siguiente. Esta anticipación favorece la continuidad temporal

y reduce la tensión.

Las cejillas exigen una adaptación específica del índice. No siempre es necesario presionar todas

las cuerdas con idéntica intensidad. Según el acorde y la disposición de las notas, puede resultar

suficiente aplicar presión selectiva sobre las cuerdas que realmente han de sonar. En una cejilla

parcial sobre las tres primeras cuerdas, el índice puede rotar levemente hacia su borde lateral,

zona habitualmente más firme, mientras los demás dedos completan la forma armónica. El

objetivo es lograr limpieza sonora con el mínimo esfuerzo posible.

La independencia digital se desarrolla mediante patrones que combinen estabilidad y movimiento.

Si el índice permanece en el quinto traste de una cuerda mientras medio, anular y meñique

alternan los trastes sexto, séptimo y octavo, el estudiante aprende a sostener una referencia sin

que los dedos activos arrastren al dedo fijo. Este tipo de trabajo ha de realizarse lentamente y

sin elevar excesivamente los dedos, pues el levantamiento exagerado perjudica la economía de

movimiento.
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Los vibratos son oscilaciones controladas de altura que enriquecen la expresividad de una nota

sostenida. En la guitarra eléctrica, el vibrato suele realizarse mediante pequeños movimientos

laterales de la cuerda, apoyados por la mano, la muñeca y, en determinadas situaciones, el

antebrazo. Su amplitud y velocidad deben responder al estilo y a la frase. Un vibrato lento y

amplio puede intensificar una nota final de carácter lírico, mientras que uno estrecho y rápido

puede aportar tensión a una frase de lenguaje bluesístico. La afinación de la nota central debe

permanecer reconocible; un vibrato descontrolado no añade expresividad, sino inestabilidad.

5. Terminología anglosajona aplicada a la guitarra eléctrica

La terminología anglosajona se encuentra plenamente integrada en métodos, partituras, graba-

ciones didácticas y prácticas profesionales de la guitarra eléctrica. El profesorado debe conocer

estos términos, emplearlos con precisión y relacionarlos con equivalentes funcionales en español,

evitando que el uso de anglicismos sustituya a la comprensión técnica.

El término bending designa el estiramiento lateral de una cuerda para elevar su altura. Puede

ejecutarse hacia arriba, empujando la cuerda en dirección a las cuerdas graves, o hacia abajo,

tirando de ella hacia las cuerdas agudas, según la posición y la comodidad de la mano. La

afinación es el elemento esencial de esta técnica. Un bending de tono debe elevar exactamente

dos semitonos la nota de partida. Si se parte de un La en el séptimo traste de la tercera cuerda,

el objetivo es alcanzar un Si, equivalente al que se encuentra en el noveno traste de la misma

cuerda. Resulta recomendable escuchar primero la nota de destino y, posteriormente, comparar

el bending con esa referencia.

Los bendings suelen ejecutarse con un dedo principal reforzado por otros dedos situados detrás. Si

el anular realiza el estiramiento, el medio y el índice pueden apoyar en la misma cuerda en trastes

anteriores, sumando fuerza y estabilidad. El pulgar contribuye al equilibrio de la mano, aunque

su posición debe adaptarse a la anatomía individual. La acción no depende exclusivamente de la

fuerza del dedo anular, sino de un movimiento coordinado de mano y muñeca. Esta comprensión

previene sobrecargas y mejora el control de la afinación.

El pre-bend consiste en estirar la cuerda hasta la nota de destino antes de pulsarla. A conti-

nuación, puede liberarse lentamente para generar un descenso expresivo. En cambio, un release

bend comienza con una nota previamente estirada que desciende tras el ataque. Ambos recursos

requieren una escucha muy precisa, ya que la cuerda debe alcanzar la altura deseada antes de

que la nota sea perceptible para el oyente.
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El término hammer-on, equivalente a ligado ascendente, describe la producción de una nota

mediante el golpe controlado de un dedo de la mano izquierda sobre una cuerda que ya está

vibrando. La primera nota suele atacarse con púa y la segunda se obtiene colocando un dedo

con energía suficiente cerca del traste. En la primera cuerda, se puede pulsar el quinto traste y

realizar un hammer-on al octavo con el meñique. Para que el ligado sea eficaz, el dedo ha de

caer con decisión y precisión, evitando tanto un golpe excesivo como una colocación débil que

produzca una nota apagada.

El pull-off, o ligado descendente, permite pasar de una nota más aguda a otra más grave sin

un nuevo ataque de púa. Tras mantener pisadas ambas notas, el dedo que abandona el traste

realiza un pequeño gesto de tracción lateral que vuelve a poner la cuerda en vibración. No basta

con levantar verticalmente el dedo, pues en ese caso la segunda nota puede sonar con volumen

insuficiente. Si se toca el octavo traste de la primera cuerda con el meñique y se mantiene el

quinto con el índice, el pull-off debe retirar el meñique con un movimiento breve que active de

nuevo la cuerda y deje sonar claramente la nota del quinto traste.

Hammer-on y pull-off se combinan en fórmulas de legato que requieren igualdad rítmica y di-

námica. Una secuencia de púa en el quinto traste, hammer-on al séptimo y pull-off al quinto

debe conservar tres ataques perceptivos en el plano rítmico, aunque solo el primero sea realizado

por la mano derecha. El alumnado suele producir hammer-ons más fuertes que pull-offs, por

lo que conviene trabajar ambas direcciones por separado y grabar el resultado para valorar la

homogeneidad sonora.

El sweep picking, traducido habitualmente como técnica de barrido o barrido de púa, consiste

en desplazar la púa por cuerdas consecutivas mediante un movimiento continuo, generalmente

asociado a arpegios. A diferencia de la púa alterna, no se invierte la dirección de ataque en cada

nota, sino que se aprovecha la dirección natural del desplazamiento. En un arpegio descenden-

te de La menor distribuido en cuerdas contiguas, la púa puede realizar ataques descendentes

consecutivos mientras la mano izquierda libera cada nota justo antes de que suene la siguiente.

La dificultad principal del sweep picking reside en la sincronización y el silenciamiento. Un

barrido no debe producir un acorde involuntario, salvo que esa sea la intención musical. Para

conseguir una sucesión clara de notas individuales, la mano izquierda ha de levantar cada dedo

en el momento adecuado, manteniendo un contacto ligero que silencie la cuerda anterior. En un

arpegio de tres cuerdas, si las notas permanecen presionadas simultáneamente, la distorsión o

la amplificación pueden fusionarlas en una masa sonora; si se liberan de manera controlada, se

percibe una línea definida y articulada.
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Desde una perspectiva crítica, el sweep picking no debe presentarse como un indicador automá-

tico de virtuosismo. Es una técnica útil cuando la escritura demanda arpegios rápidos, fluidos y

conectados, pero puede resultar estilísticamente improcedente si se aplica de forma indiscrimi-

nada. La formación técnica debe priorizar la elección consciente del recurso sobre la exhibición

de dificultad mecánica.

6. Implicaciones didácticas en el contexto educativo

La enseñanza de la técnica de guitarra eléctrica en conservatorios debe integrarse en una concep-

ción competencial, artística y progresiva del aprendizaje musical. La técnica no puede reducirse

a la repetición de ejercicios descontextualizados, sino que ha de vincularse con la interpretación,

la lectura, la improvisación, la creación, el análisis auditivo y la práctica de conjunto.

La Ley Orgánica 2/2006, de 3 de mayo, de Educación, establece el marco general de

ordenación del sistema educativo y reconoce la especificidad de las enseñanzas artísticas. Su mo-

dificación mediante la Ley Orgánica 3/2020, de 29 de diciembre, refuerza una orientación

educativa centrada en el desarrollo integral del alumnado, la equidad, la inclusión, la adquisición

de competencias y la atención a las necesidades individuales. Estos principios son plenamente

aplicables a la enseñanza instrumental, donde las diferencias anatómicas, madurativas, musicales

y motivacionales exigen una intervención flexible.

El Real Decreto 1577/2006, de 22 de diciembre, fija los aspectos básicos del currículo de

las enseñanzas profesionales de música y establece objetivos relacionados con el dominio técnico

del instrumento, la interpretación de repertorio, la adquisición de hábitos de estudio eficaces, la

comprensión del lenguaje musical y la participación en agrupaciones. En el caso de la guitarra

eléctrica, el desarrollo técnico debe contribuir a que el alumnado pueda interpretar repertorios

de diferentes estilos, emplear recursos expresivos con criterio y desenvolverse en situaciones

musicales individuales y colectivas.

La programación didáctica debe organizar la adquisición técnica de manera secuenciada. En

niveles iniciales, conviene priorizar la postura, la relajación, la coordinación elemental, la púa

alterna en una cuerda, el apagado básico y la digitación en posiciones reducidas. Posteriormente,

se incorporarán cambios de cuerda, escalas en varias posiciones, acordes con cejilla, ligados,

vibrato, bendings afinados y patrones rítmicos de mayor complejidad. Las técnicas de sweep

picking, combinaciones avanzadas de legato o recursos de alta velocidad deben introducirse

cuando el alumnado posea una base sólida de control corporal, precisión rítmica y escucha.
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La evaluación ha de considerar procesos y resultados. No basta con comprobar si un alumno

alcanza una determinada velocidad metronómica. Deben valorarse la calidad del sonido, la re-

gularidad rítmica, la afinación de los bendings, el control de ruidos, la eficiencia postural, la

comprensión terminológica y la capacidad de autoevaluación. Una rúbrica técnica puede incluir

descriptores como la estabilidad de la pulsación, la limpieza de los cambios de cuerda, el uso

funcional de ambas manos y la adecuación de la articulación al estilo interpretado.

La observación sistemática resulta especialmente valiosa. El docente puede detectar si un es-

tudiante aprieta en exceso el mástil, eleva el hombro derecho durante la púa alterna o pierde

la afinación al realizar un bending. A partir de ese diagnóstico, la intervención debe proponer

una tarea concreta y observable. Si el problema es la desigualdad entre ataques ascendentes y

descendentes, una actividad breve de semicorcheas con acentos desplazados puede ser más eficaz

que repetir mecánicamente una escala completa a gran velocidad.

La utilización de grabaciones de audio y vídeo favorece la autonomía. Escucharse permite iden-

tificar ruidos de cuerdas, irregularidades dinámicas o deficiencias de afinación que no siempre se

perciben durante la ejecución. La grabación visual, por su parte, ayuda a reconocer tensiones

posturales y movimientos excesivos. Este recurso debe utilizarse desde una perspectiva formativa,

no punitiva, y orientarse a que el alumnado formule sus propias hipótesis de mejora.

La atención a la diversidad exige adaptar digitaciones, alturas de correa, calibres de cuerda,

repertorio y ritmos de aprendizaje. Un estudiante con manos pequeñas puede requerir posi-

ciones alternativas o una guitarra de escala más corta; otro con experiencia previa en música

moderna puede avanzar rápidamente en ciertos recursos estilísticos, pero necesitar refuerzo en

lectura, articulación o control postural. La igualdad educativa no consiste en imponer idénticos

procedimientos, sino en garantizar oportunidades reales de progreso.

También es esencial abordar la dimensión estética y cultural. La guitarra eléctrica se relaciona

con tradiciones de blues, jazz, rock, pop, funk, metal y músicas experimentales, entre otras. El

estudio de bending, vibrato, palm muting o sweep picking debe contextualizarse en lenguajes mu-

sicales concretos, evitando presentar la técnica como un código neutral y desprovisto de historia.

Leavitt (2007) defiende una formación instrumental en la que lectura, armonía, acompañamiento

y recursos técnicos se articulan de forma complementaria; esta perspectiva resulta especialmente

pertinente para un instrumento de amplia presencia en prácticas musicales contemporáneas.
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7. Conclusión

La técnica de la guitarra eléctrica constituye una realidad compleja en la que cuerpo, instru-

mento, sonido y pensamiento musical se encuentran estrechamente vinculados. Los principios de

postura equilibrada, economía de movimiento, relajación activa, coordinación y escucha crítica

permiten construir una base sólida, eficaz y saludable para el desarrollo interpretativo.

La función de los brazos, antebrazos, muñecas, manos y dedos debe entenderse de forma integra-

da. Cada segmento corporal participa en la producción del sonido y en la prevención de tensiones,

por lo que el aprendizaje técnico requiere conciencia anatómica básica y revisión constante de

los hábitos de ejecución. La pulsación, el uso de la púa, la digitación, los ligados, los bendings

y el sweep picking adquieren sentido cuando se aplican con precisión rítmica, afinación, control

tímbrico y adecuación estilística.

En el ámbito de las enseñanzas profesionales, la técnica ha de enseñarse como medio de expresión,

autonomía y participación artística. La normativa educativa vigente orienta este trabajo hacia

una formación integral, inclusiva y competencial, en la que el alumnado desarrolla recursos

instrumentales, criterios de autoevaluación y una relación responsable con su propio cuerpo y

con la música.
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