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Το 1948 ο Andres Segovia παρουσίασε και επίµονα έπαιξε  τις νέες για την εποχή νάιλον χορδές του Albert Augustine. 
Κιθαριστές και κριτικοί αντέδρασαν τότε και ξαφνιάστηκαν µε την επιλογή του µεγάλου κιθαρίστα να παίξει το µουντό κατ’ 
αυτούς νάιλον κι αυτό διότι η παράδοση της κιθάρας προτιµούσε τις εντέρινες χορδές για τη λαµπερότητα τους. Ο A.Barrios-
Mangore µάλιστα έπαιζε µε µεταλλικές χορδές και όχι εντέρινες για ακόµη παραπάνω λαµπερότητα και αδρότητα στον ήχο.  
 
Ο Andres Segovia επέµεινε  στην αισθητική του νάιλον και µέσα σε µία δεκαετία την καθιέρωσε σε παγκόσµια κλίµακα. Η 
αισθητική Segovia - Augustine έγινε η αισθητική της κιθάρας µέχρι  σήµερα όπου  χιλιάδες άνθρωποι την χρησιµοποίησαν. Με 
την καθιέρωση κάθε καινούργιας αισθητικής η παλιά χανόταν µέσα στον χρόνο και έτσι όλα τα εξελικτικά στάδια της κιθάρας 
έλειψαν ενώ κάποτε αποτελούσαν τον χαρακτήρα του οργάνου. Η τετράχορδη, πεντάχορδη,  διπλών χορδών, τα κινητά 
κουρδίσµατα από το -2 έως και το 12 τάστο, η λαµπερότητα του ήχου της κιθάρας που πήγαζε από τις εντέρινες ή µεταλλικές 
χορδές και τόσα άλλα χαρακτηριστικά  χάθηκαν και το πρόσωπο της κιθάρας που έζησε για 600 χρόνια στην Ευρώπη έγινε µη 
αναγνωρίσιµο.  
 
Η αναβίωση των χαµένων (για 700 χρόνια) φωνών της κιθάρας αποτελούν τις“Αισθητικές Κερτσόπουλου”. Παρουσιάστηκαν για 
πρώτη φορά το 1994 και εµπεριέχουν εκατοντάδες διαφορετικούς αισθητικά ήχους. Μια κιθάρα µπορεί να ακουστεί 
διαφορετική σε χροιά, ένταση, χαρακτήρα και κούρδισµα µέσα από τις χορδές  που ανακάλυψα και κατασκεύασα από νέα υλικά. 
Οι υψίφωνες νάιλον, µεταλλονάιλον και επίσης µεταλλονηµατικές χορδές µου για προκλασσική, µπαρόκ  ή σύγχρονη µουσική 
είναι πραγµατικότητα στον κιθαριστικό κόσµο και πολλοί κιθαριστές παίζουν µε αυτές τις χορδές για το ξεχωριστό τους ύφος 
και τις ειδικές τους ερµηνευτικές δυνατότητες.  
Oι νέες ειδικά σχεδιασµένες χορδές συγκροτούν και διαµορφώνουν τις “Αισθητικές Κερτσόπουλου”, προσφέροντας ταυτόχρονα 
πολυάριθµους συνδυασµούς ηχοχρωµάτων αλλά και πολυάριθµους συνδυασµούς κουρδισµάτων από απλά έως και µικτά 
κουρδίσµατα (για κιθάρα µονών, διπλών και τριπλών χορδών όπως η “guitarra battente”) και από το -2 έως και το 12 τάστο. 
Έτσι ξαναζωντάνεψε µετά από εκατοντάδες χρόνια η σοπράνο, η άλτο, η τενόρο και η µπάσο κιθάρα εφ’ όσον γίνανε 
πραγµατικότητα και προσιτά όλα τα κουρδίσµατα που δικαιωµατικά ανήκουν στην ιστορία της κιθάρας. 
Μια ιστορία ζωντανή και πολυτάραχη γεµάτη συγκρούσεις ιδεών, αντιλήψεων, αλλαγών και σίγουρα συνεχών εξελικτικών 
σταδίων που προσδίδανε στο όργανο µια µοναδικότητα. Μοναδικότητα στην συνεχή µετάλλαξη αισθητικών που λόγω όµως των 
διαφορετικών συγκυριών, η εκάστοτε σύγχρονη αισθητική δεν κατάφερνε να συντηρήσει την προηγούµενη. 
Πολλές φορές µάλιστα δεν λείψανε ούτε οι κατά µέτωπο συγκρούσεις, αλλά ούτε  και οι  παρασκηνιακές κατηγόριες. Το 
αντίθετο, βοήθησαν στη δηµιουργία οπαδών της µιας αισθητικής ενάντια στην άλλη. Πάντα όµως υπήρχαν και οι άλλοι οι οποίοι 
αναδείκνυαν το νέο. Αυτό ήταν που γεννούσε τη ζωντάνια µέσα στην φθορά που δηµιουργούσε ο φανατισµός. Ο φανατισµός 
αυτός είχε τη δύναµη να οδηγήσει στην επιβολή µιας νέας αισθητικής µέσα από την υπεροχή των µετρίων. 
Κατά συνέπεια παραµέριζε  προγενέστερες  αισθητικές διότι οι ταλαντούχοι δεν είχαν τη δύναµη να αντεπεξέλθουν στην 
επίδραση των πολλών, γιατί κακά τα ψέµατα οι µέτριοι σχεδόν πάντα είναι οι πιο πολλοί.  
 
Κύριο παράδειγµα αποτελεί η σηµερινή κιθάρα µε τις έξι µονές χορδές που ανακαλύφθηκε από τους Γάλλους κατασκευαστές 
στα τέλη του 17ου αιώνα. Μέσα  σε 10 χρόνια όλη η Ευρώπη εκτός της Ισπανίας είχε εγκαταλείψει  την διπλών  χορδών κιθάρα, 
όπως και την ιστορία της που είχε ξεκινήσει πριν τέσσερις αιώνες. Είχε ασπασθεί πλέον την νέα και εύκολη αισθητική  µε τις 
µισές χορδές. 
Η µονών χορδών εξασφάλιζε εύκολο κούρδισµα, εύκολο παίξιµο, ευκολότερη κατασκευή, άρα έβαζε στον χώρο της αισθητικής 
της τους απανταχού ατάλαντους, χωρίς να αποκλείει βέβαια και τους ταλαντούχους. 
 
Οι Ισπανοί κιθαριστές και κατασκευαστές που είχαν κατά πολύ συµβάλλει στην ανάπτυξη της κιθάρας το χαρακτήρισαν ως 
βεβήλωση για την παράδοση του οργάνου. Επί 70 χρόνια συνέχισαν να παίζουν την διπλών χορδών κιθάρα και όταν ένας 
κιθαριστής έπαιζε αυτήν εκτός Ισπανίας, ο κόσµος µίλαγε για τον πλούτο της ΙΣΠΑΝΙΚΗΣ ΚΙΘΑΡΑΣ. Λίγοι σήµερα γνωρίζουν 
ότι η διπλών χορδών κιθάρα είναι η συγκεκριµένη κιθάρα που δικαιούται να ονοµάζεται Ισπανική, διότι στον προηγούµενο 
αιώνα αυτήν χαρακτήρισαν έτσι σε όλη την Ευρώπη. 
 
Μοιάζει ιστορικά άτοπο λοιπόν να ονοµάζουµε Ισπανική την σηµερινή κιθάρα µονών χορδών, εξ αιτίας του ρεπερτορίου που 
παίζει, ακριβώς  επειδή  ως Γαλλική εκτόπισε την Ισπανική διπλών µέσα από συνθήκες αντικρουόµενες και όχι φιλικές.  
Η ιστορία µας λέει ότι οι Γάλλοι προωθήσανε την µονών χορδών κιθάρα την οποία δέχτηκε όλη η Ευρώπη,  ενάντια στην 
Ισπανική διπλών που είχε καταφέρει να επιζήσει για άλλα 70 χρόνια από τη γέννηση της Γαλλικής µονών. Το ότι κατέληξαν και 
οι Ισπανοί να παίζουν την ΓΑΛΛΙΚΗ µονών χορδών δεν σηµαίνει ότι  η σηµερινή µονών χορδών είναι Ισπανικής προέλευσης. 
 
Όταν οι ιστορικές  αναλύσεις που χειρίζονται αισθητικές εµπεριέχουν σύγχυση ταυτότητας τότε καθιστούν αντιεπιστηµονική 
την οποιαδήποτε έρευνα. Γίνεται καθήκον του κάθε ερευνητή λοιπόν να τοποθετεί σε απλά γνωσιολογικά πλαίσια κοινής 
παραδοχής  οτιδήποτε έχει µορφική ταυτότητα γέννησης. Υποχρεούται να µην µπερδεύει για να µην επέλθει σύγχυση αλλά για 
να το κάνει αυτό χρειάζεται να είναι κενός απ’ οποιαδήποτε σκοπιµότητα. Το ζητούµενο άλλωστε στην έρευνα είναι η αλήθεια. 



 
Πουθενά όµως σήµερα δεν ακούγεται η αλήθεια, για την σηµερινή Γαλλική κιθάρα που παίζουµε και λανθασµένα αποκαλούµε 
Ισπανική. ∆εν ακούγεται η αλήθεια και για την Ισπανική κιθάρα, που έχει 470 χρόνια ιστορία ως διπλών και σε αυτήν έπαιξαν 
και έγραψαν οι συνθέτες πριν το 1780. 
 
Η κιθάρα διπλών χορδών είναι  δύσκολη στο κούρδισµα, στο παίξιµο και στην κατασκευή, αλλά µέσα της εµπεριέχει την 
οµορφιά 5 αιώνων γεµάτα από τα όνειρα των δηµιουργών της. Όνειρα που σήµερα τα εκφράζουµε µε µια κιθάρα µε τις µισές 
χορδές. Μισές χορδές µπορεί και να σηµαίνει µισά όνειρα εάν κανείς δεν προσέξει το όλο. Οι ταλαντούχοι κιθαριστές και 
δηµιουργοί της Γαλλικής κιθάρας µονών χορδών κατέθεσαν τη δική τους ιστορία, µέσα σε  200 χρόνια, αλλά ταυτόχρονα 
µπολιάσανε και τη λήθη κάνοντας το δρόµο της επιστροφής πολύ δύσκολο να πατηθεί. Ευτυχώς όµως που οι ιστορικές µνήµες 
και καταθέσεις, µένουν πάντα ανοιχτές για προσέγγιση  από τον οποιονδήποτε. Προϋπόθεση η ταπεινότητα και ο σεβασµός, σε 
ΟΛΗ την παράδοση  που εµπερικλείει το όργανο και  τους δηµιουργούς. 
 
∆εν µπορούµε να µη δούµε όµως και τα θετικά που πήγαζαν από τις µάχες που διεξάγοντο για επικράτηση της µιας αισθητικής 
ενάντια στην άλλη. 
Σε γενικές γραµµές µπορούµε να πούµε ότι ταραζόντουσαν τα λιµνάζοντα νερά που εξέφραζαν τη συντήρηση και επικρατούσαν 
για την κάθε εποχή. Το καινούργιο είχε το ενδιαφέρον του νέου και ήταν η βάρκα που µαζί της γνώριζες καινούργιες ακτές, µε 
νέες εµπνεύσεις, νέους ήχους, νέα καλλιτεχνικά και αισθητικά κίνητρα και τις πιο πολλές φορές συσπείρωνε  λίγους αλλά 
ικανούς καλλιτέχνες, που σε λίγο όµως διάστηµα προσελκύανε σαν µαγνήτες πολύ κόσµο. Μεγάλωνε έτσι η φήµη του οργάνου 
ακριβώς γιατί γινότανε γνωστό στους πολλούς. Η εκλαΐκευση του συνοδευότανε και από δηµοτικότητα. Όταν το καινούργιο 
επικρατούσε µε το πέρασµα των χρόνων έπαιρνε τη θέση της συντήρησης. Τα νέα πλέον λιµνάζοντα νερά περίµεναν την 
καινούργια βάρκα για µακρύτερα ταξίδια. 
Η µακροχρόνια καθιέρωση κάθε αισθητικής που στερείτο της συνεχούς αναζήτησης γινότανε η  συντήρηση . Αυτή 
δηµιουργούσε  πολλές φορές τη ρουτίνα, τα ίδια και τα ίδια που κούραζε τους µαθητές, το κοινό συναυλιών, τους επίδοξους 
νέους σολίστ ή συνθέτες, που µαζί µε τους κατασκευαστές  χάνανε το κίνητρο του ψαξίµατος. 
Σε αλλαγές αισθητικών παρατηρείται ιστορικά σχεδόν πάντα, µια άνθιση και µια σταδιακή κορύφωση της συµµετοχής, του 
ενδιαφέροντος και της δηµοτικότητας του οργάνου, µε αφορµή το νέο που εισήχθη και τάραξε το κατεστηµένο.  
 
Ζωντανό ιστορικό παράδειγµα ο Αντρές Σεγκόβια που ενώ είχε από τη δεκαετία του 1920 καταξιωθεί µε το περίφηµο ρεσιτάλ 
του στο Παρίσι, έγινε φηµισµένος  µετά τον 2ο παγκόσµιο πόλεµο, όταν το 1948 έπαιξε µε τις νέες χορδές του Α.Augustine 
ταράζοντας από τα θεµέλια την τότε υπάρχουσα αισθητική του εντέρου. Ήταν κοντά 50 χρονών και έφερε τότε την επανάσταση 
της κιθάρας  µέσα στο µουσικό προσκήνιο ακριβώς επειδή ανέτρεπε  την  ίδια τη κιθάρα από την ρουτίνα της. Το αποτέλεσµα 
ήταν να προσελκύσει χιλιάδες και να συµβάλλει κατά το µέγιστο στην δηµοτικότητα της. Η προτεινόµενη λοιπόν  αλλαγή του 
Σεγκόβια ήταν πιο εύκολη λύση από το έντερο. Οι νάιλον χορδές είχαν λιγότερες φθορές από το έντερο, αντέχανε πιο πολύ στη 
κρούση  και ήταν σε γενικές γραµµές πιο εύκολες στο παίξιµο. Το όργανο για άλλη µια φορά εκλαϊκευότανε αλλά µε επιτυχή 
αποτελέσµατα αφού επί τρεις δεκαετίες συνεχώς κορυφωνόταν η δηµοτικότητα του. 
 
Η µουντάδα του και η παράξενη χροιά του που δεν είχαν καµία σχέση µε την παράδοση της κιθάρας ενόχλησε πολλούς αλλά 
κανένας δεν άντεξε στη δύνη της νέας αισθητικής, που σάρωνε τη παράδοση µε πρότυπο της έναν αναντικατάστατο Σεγκόβια. 
Οι µαθητές  και οπαδοί του “κυριεύθηκαν” από την αισθητική του A.Segovia και δίδασκαν (και πολλές φορές και σήµερα ακόµα 
διδάσκουν) µε τη φράση: ο Σεγκόβια θα το έπαιζε έτσι ή ο Σεγκόβια θα το έπαιζε αλλιώς. 
Άλλοι πάλι κρατούσαν “αντί-Σεγκοβιακή στάση”,  προσπαθώντας να κάνουν ότι ο Σεγκόβια δεν θα έκανε και να µην κάνουν 
αυτό που αυτός έκανε. Και οι µεν και οι δε, έχουν αυτόν σαν πρότυπο και παίζουν σήµερα µε την αισθητική που αυτός 
καθιέρωσε. Αλλά κι αυτοί που δεν ανήκουν στους παραπάνω, είναι δέσµιοι της αισθητικής του, γιατί αυτή σήµερα διεκδικεί την 
ταυτότητα της πλησιέστερης για µας  παράδοσης του οργάνου, έως ότου  υπάρξουν άλλες προσιτές, βιώσιµες και δυνατότερες 
εναλλακτικές λύσεις.   
 
Το να σταθείς έξω από τα ίδια σου τα βιώµατα που άµεσα σ’ επηρέασαν  και σ’ έχτισαν σαν προσωπικότητα, την ώρα που εσύ 
δεν το  αντιλαµβανόσουνα είναι δύσκολο αλλά όχι αδύνατο. 
Χρειάζεται ερευνητικό πνεύµα, ειλικρίνεια στην αντιµετώπιση των προβληµάτων που προκύπτουν και διάθεση να εργαστείς 
πολύ, για να χτίσεις στέρεα και αληθινά το δικό σου στυλ, αλλά µε σωστή αισθητική. 
 
Και που είναι το πρόβληµα θα µου πείτε και γιατί να µην παίζουµε έτσι όπως παίζουµε και µε µια αισθητική να εκφράζουµε και 
να ερµηνεύουµε όλο το ρεπερτόριο της κιθάρας.  
Το πρόβληµα είναι πολυσύνθετο και χρειάζεται τουλάχιστον µια στοιχειώδη ανάλυση, για να δούµε ότι αυτή θα γεννήσει πολλά 
προβλήµατα. Το πόσο και πως θ’ αναλύσουµε, ορίζεται από την ερευνητική διάθεση και την προσωπική κρίση του ατόµου.  
 
Ας εξετάσουµε µαζί κάποια προβλήµατα υπό το φως της ανάλυσης, οριοθετώντας κατ’ αρχήν το κούρδισµα το σηµερινό. Όπως 
όλοι ξέρουµε o σηµερινός κιθαριστής χρησιµοποιεί το κλειδί του σολ και η κιθάρα ακούγεται µια οκτάβα χαµηλότερα, απ’ αυτό 
που γράφεται στο πεντάγραµµο. Στο παρ.1 φαίνεται το σηµερινό κούρδισµα µε τις ανοιχτές χορδές της κιθάρας, όπως 
διαβάζονται και στο παρ. 2 όπως πραγµατικά ακούγονται.  



 

 
ΠΑΡ. 1                                        ΠΑΡ. 2 
Σε όλα τα άλλα παραδείγµατα που ακολουθούν θα χρησιµοποιηθεί η γραφή του πρώτου παραδείγµατος για να κρατήσουµε την 
γνώριµη απεικόνιση.  
 
1) ΠΟΙΑ ΕΙΝΑΙ Η ΣΗΜΑΣΙΑ ΤΩΝ ∆ΙΠΛΩΝ ΧΟΡ∆ΩΝ (ΑΝΑ ΧΟΡ∆Η) ΣΤΗΝ ΕΡΜΗΝΕΙΑ
 
Όλες οι σουίτες για λαούτο του J.S.Bach, του S.L.Weiss και όλα τα έργα για λαούτο από τους J.Dowland, R.Johnson  κ.α. 
γράφτηκαν για ένα όργανο που εµπεριείχε 2 χορδές για κάθε νότα που ακουγόταν (µε εξαίρεση συνήθως την πρώτη χορδή). Αυτό 
έδινε ένα συγκεκριµένο ζητούµενο στην αισθητική, φόρτιζε µε αντίστοιχα µουσικά µηνύµατα την έκφραση του ερµηνευτή και 
τέλος πάντων ήταν και ένα καθοριστικό στοιχείο για την έµπνευση του συνθέτη. Πολλές φορές η µια από τις δυο χορδές ήταν 
κουρδισµένη µια οκτάβα υψηλότερα. Εάν ήταν από την πάνω πλευρά ή την από κάτω καθοριζότανε από τις ανάγκες και τις 
επιλογές του ερµηνευτή και επιδρούσαν ανάλογα στην ερµηνεία του. Είναι αξιοσηµείωτο, ότι άλλες φορές έπαιζε τη µια από τις 
δυο χορδές, για να παίξει κάποια φωνή µια οκτάβα υψηλότερα. Η κατ’ επιλογήν µετατόπιση των φωνών που θα προκαλούσε 
αναστροφές, θα αναδείκνυε και το µουσικό του υπόβαθρο. Παίζοντας tirando, ήταν εύκολη η επιλογή της µιας από τις δύο 
χορδές και παίζοντας apoyando, εξασφαλιζόταν το χτύπηµα και των δυο χορδών.  Τα δύο λοιπόν αυτά χτυπήµατα, που και στη 
σηµερινή κιθάρα παίζονται, ανακαλύφθηκαν και χρησιµοποιήθηκαν για τους λόγους που προαναφέρονται. Αργότερα, πέρασαν 
και στην µονών  χορδών κιθάρα έχοντας άλλη τεχνική λειτουργία. 
Ήταν λοιπόν σαφές, ότι ήταν τελείως αδύνατο να βρεθούνε δυο λαούτα µε όµοιο κούρδισµα. Ο κάθε λαουτίστας είχε και τη δική 
του αισθητική, που δήλωνε  την µοναδικότητα του και η τυχόν προσπάθεια οµοιοποίησης ή αντιγραφής ενός προτύπου, 
εθεωρείτο απαράδεκτη. Ερµηνεία, κατασκευή, σύνθεση, αυτοσχεδιασµός και κάθε παράγοντας που τα συνέδεε, προωθούσαν την 
µοναδικότητα, δηµιουργώντας  ταυτόχρονα µε συνέπεια και πλούτο συγκίνησης,  αµέτρητες  αισθητικές.  
 
2) ΥΨΙΦΩΝΑ, ΜΕΤΑΒΑΤΙΚΑ ΚΑΙ ΜΙΚΤΑ ΚΟΥΡ∆ΙΣΜΑΤΑ ΤΗΣ ΚΙΘΑΡΑΣ
 
Όλα τα έργα που γράφτηκαν  για κιθάρα από τους L. Milan, G.Sanz, L.De Narvaez, A. De Mudarra,  κ.α. παιζόντουσαν σε 
διπλές χορδές (µε εξαίρεση συνήθως την πρώτη που ήταν µονή “chanterelle” ) σε µικτά κουρδίσµατα και σε διπλές χορδές µε 
διαφορά οκτάβας. Επίσης, το κούρδισµα της κιθάρας ήταν αρχικά µια οκτάβα υψηλότερα από το σηµερινό. Στο 15ο και 16ο 
αιώνα, τα τάστα ήταν φτιαγµένα από έντερο και µε δυνατότητες µετατόπισης γιατί τότε παίζανε την Πυθαγόρειο κλίµακα 
δηµιουργίας διαστηµάτων. Η διαφορά των τότε µουσικών διαστηµάτων, µε τα σηµερινά, που βασίζονται στο διατονικό 
(συγκερασµένο σύστηµα) είναι υπολογίσιµη και αποτελεί από µόνη της, ξεχωριστό θέµα προς έρευνα. 
Ο G.Sanz  στο Instruction de Musica sobre la Guitarra Espanola (1674)  γράφει µεταξύ άλλων : <<Υπάρχουν πολλοί τρόποι 
κουρδίσµατος, αλλά οι Μαέστροι στη Ρώµη βάζουν πάντα ψιλές χορδές, χωρίς κανένα bourdon (βαριά µπάσα χορδή) στη 4η ή 
5η (παρ.3). Στην Ισπανία γίνεται το αντίθετο, αφού κάποιοι χρησιµοποιούν δύο µπάσα στη 4η (παρ. 4), άλλοι δύο µπάσα στη 5η 
(παρ. 5) και τουλάχιστον για καθηµερινή χρήση, ένα µπάσο για κάθε χορδή διπλή (παρ.6 ).  
 

 
ΠΑΡ. 3                                         ΠΑΡ. 4 
 
 

 
ΠΑΡ. 5                                         ΠΑΡ. 6 
 



Είναι καλές και οι δύο µέθοδοι κουρδίσµατος, αλλά για διαφορετικά εφέ. Για αυτόν που επιθυµεί να παίξει τη κιθάρα και να 
παράγει θορυβώδη µουσική ή για να παίξει τη κιθάρα µε στόµφο, καλύτερα να υπάρχουν µπάσα,  παρά να  λείπουνε απ’ τ’ 
όργανο.  
Εάν όµως κάποιος επιθυµεί να παίξει ευδιάκριτες νότες, µε χάρη και γλυκύτητα και να χρησιµοποιήσει συνηχήσεις, που είναι η 
σύγχρονη αντίληψη στη σύνθεση, τα µπάσα δεν αποδίδουν καλά, παρά µόνον οι λεπτές χορδές  και στις 2 χορδές που θα 
χρησιµοποιηθούν  στη 4η και 5η διπλών. Αυτό βγαίνει από την εµπειρία µου  (παρ. 3)>>. (σηµ: τα παραδείγµατα µπήκανε 
ανάµεσα στο κείµενο του G.Sanz  για πληρέστερη κατανόηση). 
Με τον καιρό υπήρξανε πολλά µεταβατικά κουρδίσµατα, που κατεβαίνανε από την οκτάβα και παρά πολλά µικτά κουρδίσµατα 
µε διαφορές σε οκτάβες. Μικτό κούρδισµα, είναι το κούρδισµα που  έχει την 4η χορδή µε οκτάβα διαφορά και την 5η αντί 
χαµηλότερη από την 4η,   µια οκτάβα υψηλότερα. Άρα σε αυτή την περίπτωση, η 5η χαµηλότερη χορδή στη πεντάχορδη διπλών, 
γίνεται  υψηλότερη  από την  4η  και παίζει στην περιοχή της 3ης χορδής (παρ. 7). 
 
 

 
ΠΑΡ. 7 
 
Μικτά κουρδίσµατα υπήρχαν πολλά και οι κιθαριστές δηµιουργούσαν το δικό τους προσωπικό κούρδισµα, που δεν το 
καταγράφανε, για ν’ αποφύγουν την αντιγραφή.  ∆εν γνωρίζουµε λοιπόν το προσωπικό κούρδισµα του R.De Visee ή του L.Milan, 
γιατί επιλεκτικά µας το κρύψανε. Το κρύβανε και από τους σύγχρονούς τους, για να µην τους αντιγραφεί η αισθητική του 
κουρδίσµατος. 
Παρήγαγαν ωστόσο µε τα µικτά κουρδίσµατα και µε τις οκτάβες διαφορά µεταξύ των διπλών χορδών, µια απίστευτη πολυφωνία 
και δηµιουργούσανε τέτοιες αναστροφές των φωνών, που σήµερα µε το κούρδισµα που έχουµε µας είναι αδύνατον ν’ ακούσουµε. 
Έπαιζε δηλαδή και το δεξί, αλλά και το αριστερό χέρι, στη περιοχή του µπάσου και έβγαζε υψίφωνο αποτέλεσµα. 
Επί πλέον δεν γνωρίζουµε µε σαφήνεια τη συνθετική τους πρόθεση, για το τονικό ύψος κάθε φωνής που σήµερα παίζουµε, 
ακριβώς γιατί δεν ξέρουµε το κούρδισµα που εννοούσαν. Όταν ένα έργο τους είχε γραφτεί σε ταµπλατούρα έδειχνε π.χ. τη 5η 
χορδή στο 7 τάστο γιατί η ταµπλατούρα δεν προσδιορίζει τονικό ύψος της νότας αλλά τη χορδή και το τάστο. Όταν δεν 
γνωρίζεις, εάν αυτή η 5η χορδή είναι µια οκτάβα υψηλότερα κουρδισµένη για τον συνθέτη, πας και τη παίζεις στα χαµηλά και 
κάνεις αυθαιρεσίες από άγνοια.  
Όλα τα έργα που γράφτηκαν σε ταµπλατούρα και µετέπειτα µεταγράφηκαν στο γνωστό µας πεντάγραµµο, εµπεριέχουν 
σηµαντικές ανακρίβειες, για το τονικό ύψος των φωνών. Άλλοι µεταγραφείς γνωρίζανε ότι πατάνε σε µη στέρεο έδαφος, άλλοι 
πάλι  δεν γνωρίζανε καν αυτές τις λεπτοµέρειες και υποθέτανε το αυτονόητο, ότι δηλαδή για να είναι στη χαµηλότερη χορδή στη 
5η  είναι και η νότα χαµηλή. ∆εν ήταν όµως πάντα έτσι, γιατί µπορεί η νότα να εννοείτο από τον συνθέτη  µια οκτάβα 
υψηλότερα.  
ΟΙ πειραµατισµοί τους λοιπόν για εκείνη την εποχή, ήταν συνεχείς, και εφ’ όσον διαφέρανε µεταξύ τους οι κιθαριστές στο τρόπο 
που ο καθένας κούρδιζε, διαφέρανε και στην αισθητική. Πολλές αισθητικές για το ίδιο όργανο, ήταν και το ζητούµενο, ενάντια 
στη µια αισθητική που θα παρήγαγε οµοίους. Η πολυµορφία σχεδόν σε όλους τους τοµείς, ήταν και το αίτηµα της Αναγέννησης 
και της πρώτης Μπαρόκ εποχής. 
 
 
3) Η ΣΚΟΠΙΜΟΤΗΤΑ ΚΑΙ  Η ΑΙΓΛΗ ΣΤΗΝ ΚΑΛΥΨΗ ΤΟΥ ΤΟΝΙΚΟΥ ΥΨΟΥΣ ΑΠΟ ΤΟΥΣ ΣΥΝΘΕΤΕΣ ΤΗΣ ΕΠΟΧΗΣ
 
Το τονικό ύψος ενός φθόγγου που παρέµενε µυστήριο και για τους σύγχρονους της τότε επικρατούσας αισθητικής, είχε την αιτία 
του και την ιδιαίτερη αίγλη του. Ο αυτοσχεδιασµός ήταν αυτονόητος και δινότανε η πρωτοβουλία στον ερµηνευτή να 
τοποθετήσει τις φωνές στο δικό του τονικό ύψος, για να αποδείξει και την ικανότητα του, αλλά και για να γίνει µια αποφυγή 
αντιγραφής των προθέσεων του συνθέτη. Εάν λόγου χάρη τοποθετούσε ο ερµηνευτής  σε λάθος (αισθητικά) τονικό ύψος µια 
φωνή, θα αποκάλυπτε τη λαθεµένη κρίση του. Εάν επίσης έπαιζε το έργο όπως ήταν γραµµένο και δεν αυτοσχεδίαζε (βάζοντας 
δικές του φωνές στις ήδη υπάρχουσες), ήταν πολύ δύσκολο να κρατήσει το τίτλο του σολίστα. 
Ο R.De Visee ήταν ίσως ο µοναδικός που σηµείωνε φράσεις, όπως <<τα bourdons (µπάσα) να δοθούν µε γλυκύτητα>> ή <<η 
µελωδία πιο ευδιάκριτη>> και παρ’ όλα αυτά, δεν γνωρίζουµε σήµερα το τρόπο κουρδίσµατος του. Ο G.Sanz είναι από τις 
σπάνιες εκείνες περιπτώσεις, που εκδήλωσαν την προτίµηση τους στο κούρδισµα και αυτό βρίσκεται µια οκτάβα υψηλότερο από 
το σηµερινό. 
 
 
 
 



 
4) Η ΚΑΤΑΣΚΕΥΗ ΧΟΡ∆ΩΝ ΚΑΙ Η ΧΡΟΙΑ ΤΟΥ ΟΡΓΑΝΟΥ 
 
Η χροιά του ήχου ήταν πολύ σηµαντική και η τέχνη της κατασκευής χορδών ήταν µη επικοινωνήσιµη. Ο Μαέστρος θα δίδασκε 
την τεχνική του οργάνου αλλά ήταν αυτονόητο ότι δεν θα δίδασκε τίποτα, για την τέχνη της κατασκευής χορδών. Αυτή ήταν 
ανοιχτή µόνο στον αυτοδίδακτο, που θα την κυνηγούσε µια ζωή για να µάθει τα µυστικά της. Έπρεπε να προµηθευτείς το σωστό 
µέγεθος εντέρου για κάθε χορδή, να µάθεις τον σωστό τρόπο καθαρισµού και στεγνώµατος του εντέρου, να το φυλάξεις σε 
ιδανικές θερµοκρασίες συνδυασµένες σωστά µε την υγρασία (να γίνεις δηλαδή γνώστης των επιρροών της σχετικής υγρασίας),  
να το κρεµάσεις µε τη σωστή τεχνική από το ταβάνι µε βαρίδια, που θα εξασφάλιζαν οµοιογένεια του υλικού και τέλος να 
αναπτύξεις την τεχνική στριψίµατος, πάνω στην κιθάρα ή το λαούτο. Οι λαουτίστες φυσικά, είχαν τα πρωτεία σε αυτή την 
τέχνη, η οποία ήταν καθοριστική  για το τελικό κούρδισµα, που σαν στόχο είχε το υψίφωνο για τα σολιστικά όργανα, αλλά 
ταυτόχρονα επηρέαζε και την χροιά του οργάνου. Αυτή η χροιά ήταν πολύ σηµαντική, πιο πολύ απ’ ότι φανταζόµαστε, γιατί 
έβγαινε από την επαφή του δέρµατος στην ειδική στρέψη του εντέρου, που έδινε το ιδιαίτερο σκάσιµο (attack) στον ήχο, αλλά 
και την συγκεκριµένη διάρκεια, που είναι καθοριστικό στοιχείο της αισθητικής της εποχής. 
Αρκετοί συγγραφείς (που δεν υπήρξαν κατ’ ανάγκη κιθαριστές), έχουν αφήσει καταγραµµένα στοιχεία για την χροιά της 
κιθάρας, που είχε µε την τότε υπάρχουσα αισθητική  του εντέρου. Οι µαρτυρίες ως επί το πλείστον, µιλάνε για τον “µεταλλικό 
ήχο της κιθάρας”, που µπορούσε να γίνει µέχρι και εκνευριστικός από τη λαµπερότητα του, ιδιαίτερα δε εάν παιζότανε η κιθάρα 
µε τα νύχια και όχι µε το δέρµα. Είναι γνωστές βέβαια στο κιθαριστικό κόσµο και οι φιλικές διαφωνίες των D. Aguado και F. 
Sors (Sor), σε µια πιο σύγχρονη εποχή  για τον τρόπο κρούσης των χορδών. Εάν κανείς αναλογιστεί όλα τα παραπάνω, θα πρέπει 
να δει τη διαφωνία τους  αυτή  µεταξύ της κρούσης µε νύχι ή δέρµα, υπό το πρίσµα της εποχής και όχι από την σκοπιά της 
σηµερινής αισθητικής του νάιλον. 
 
5) ΙΣΤΟΡΙΚΑ ∆Ε∆ΟΜΕΝΑ ΓΙΑ ΑΙΣΘΗΤΙΚΕΣ ΑΝΤΙΛΗΨΕΙΣ ΣΥΝΘΕΤΩΝ ΚΑΙ ΕΡΜΗΝΕΥΤΩΝ 
 
Είναι πολλά τα έργα που παίζονται στη κιθάρα, ενώ γράφτηκαν αρχικά για το τσέµπαλο. Ο J.S. Bach, ο D.Scarlatti, ο 
G.F.Haendel κ.α. γράψανε για το τσέµπαλο αθάνατα έργα βασιζόµενοι στη φωτεινή, αδρή και χαρακτηριστική χροιά ενός 
λαµπερού οργάνου. Στο τσέµπαλο, οι χορδές  δεν κρούονται  από σφυράκια όπως στο πιάνο, αλλά τραβιόνται κατά την κρούση 
από γαντζάκια. Ενώ µεσολαβεί µηχανισµός µεταξύ του δακτύλου και των χορδών, πλησιάζει πολύ το τσέµπαλο την αισθητική 
ενός νυκτού οργάνου. Ας µην παραβλεφθεί το γεγονός, ότι οι τσεµπαλίστες προσπαθούσαν  να µιµηθούν το λαούτο, γιατί αυτό 
ήταν ο βασιλιάς των οργάνων για την εποχή. Εµιµούντο δηλαδή µε το τσέµπαλο, το τεχνικό και ερµηνευτικό πεδίο, που 
καθοριζότανε από τους λαουτίστες. Κάτι ανάλογο µε την σηµερινή κιθάρα, που ανάλογα µε τις τάσεις των ερµηνευτών, τείνει να 
µιµηθεί το πιάνο. 
Ο ίδιος ο Μπαχ είχε δηλώσει ότι δεν του άρεσε το πιάνο, το οποίο τότε ήταν στις αρχές της γέννησης του. Βέβαια, το πιάνο 
εξελίχθηκε κατά πολύ µε την χρήση των πεντάλ, την κατασκευή χορδών κ.α. και σήµερα είναι ένα άλλο όργανο, αλλά η 
αισθητική της χροιάς του για την οποία ο Μπαχ µίλησε δεν άλλαξε και πολύ. 
Ο αναµφισβήτητα λαµπερός και  νυκτός ήχος που κυριαρχούσε στην εποχή, καθόριζε κατά πολύ την αισθητική. Εάν η σηµερινή 
κιθάρα έδινε ένα ανάλογο αισθητικό αποτέλεσµα στην ερµηνεία αυτών των έργων, θα είχαµε κατά κάποιο τρόπο δικαιώσει τις 
προσδοκίες των δηµιουργών. Ταυτόχρονα όµως, ας µην ξεχνάµε ότι οι προαναφερόµενοι συνθέτες συµβάλλανε κατά πολύ στο 
σταδιακό σταµάτηµα του αυτοσχεδιασµού από τους ερµηνευτές, παρ’ ότι οι ίδιοι ήταν δεινοί αυτοσχεδιαστές. Καταγράφανε µε 
λεπτοµέρεια και την τελευταία νότα και επίµονα απαιτούσαν από τους ερµηνευτές, να σεβαστούν το κείµενο και να µην 
αυτοσχεδιάζουν. Παρ’ όλα αυτά, παρέµεινε στην ιστορία η ευγενής άµιλλα των J.S.Bach και S.L.Weiss, όπου µπροστά σε 
επιτροπή και κοινό, αυτοσχεδιάζανε ο καθένας στο λαούτο µε το δικό του τρόπο, δηµιουργώντας φούγκες σε δοσµένα θέµατα. 
Νικητής φυσικά δεν υπήρξε . 
Από τη µια, βλέπουµε την επιµονή τους που είχαν να σταµατήσουν το αισθητικό ρεύµα του αυτοσχεδιασµού στους ερµηνευτές, 
ακριβώς επειδή αυτό είχε προεκταθεί έξω απ’ τη δική τους επικράτεια. Από την άλλη, διαπιστώνουµε ότι οι ίδιοι χρησιµοποιούν 
τον αυτοσχεδιασµό, µε τέχνη µοναδική, επειδή υπήρξανε παιδιά της εποχής που τους γέννησε και όχι της µεταγενέστερης 
κλασσικής εποχής, που τους ανέδειξε.  
 
6) ΣΥΓΧΡΟΝΕΣ ΑΝΤΙΛΗΨΕΙΣ ΚΑΙ ΠΡΟΣΕΓΓΙΣΕΙΣ ΓΙΑ ΠΙΣΤΟΤΕΡΕΣ ΕΡΜΗΝΕΙΕΣ και οι  “ΑΙΣΘΗΤΙΚΕΣ 
ΚΕΡΤΣΟΠΟΥΛΟΥ”
 
Είναι πράγµατι πολλές οι προσπάθειες που έχουν γίνει µεσ’ τον αιώνα µας για πιστότερες ερµηνείες. Κιθαριστές άρχισαν να 
παίζουν το λαούτο µε νάιλον χορδές  και µετέφεραν την αισθητική Segovia-Augustine και στο λαούτο. Άρχισαν να παίζουν το 
λαούτο µε νύχια σε νάιλον χορδές, προκαλώντας την µεγάλη δυσαρέσκεια των λαουτιστών, που προσπαθούν να παίξουν µε 
έντερο και χωρίς νύχια. Παίζονται δεκάχορδες, οχτάχορδες, επτάχορδες κιθάρες σε µια προσπάθεια να διευρυνθεί η ταστιέρα και 
να οµοιάσει έτσι η κιθάρα µε το λαούτο ή το πιάνο. Κατασκευάζονται αντίγραφα τετράχορδης ή πεντάχορδης διπλών και επίσης 
παίζονται έργα του 15ου, 16ου και 17ου αιώνα σε αυθεντικά όργανα. 
Προσεγγίσεις και προσπάθειες οι οποίες είναι  γνωστές για τ’ αποτελέσµατα τους, που όµως δεν καρποφόρησαν σε  ευρεία 
κλίµακα. Το γεγονός αυτό δείχνει, ότι υπάρχουν πολλοί ερµηνευτές, που ενδιαφέρονται για πιστότερες ερµηνείες των έργων και 
κάποιοι µάλιστα φαίνεται ότι είναι διατεθειµένοι ν’ αλλάξουν τεχνική, δακτυλοθεσίες και τέλος πάντων ν’ αγωνιστούν ενάντια 



στη δική τους ρουτίνα. Επίσης πολλοί κιθαριστές συνειδητοποιούν, ότι δεν µπορεί η αισθητική Σεγκόβια να τους δώσει µια 
ερµηνευτική λύση που θα είναι ιδανική για όλο το ρεπερτόριο του οργάνου. 
Από τη µια όχθη λοιπόν σήµερα, βρίσκονται  αυτοί που είναι διατεθειµένοι ν’ αγωνιστούν, µε οποιοδήποτε κόστος µαθητείας και 
από την αντίπερα,  αυτοί που θα ήθελαν να προσεγγίσουν τις πολλές αισθητικές της κιθάρας, αλλά δεν έχουν το χρόνο ή τη 
διάθεση να αλλάξουν τη µορφή της κιθάρας τους, τις υπάρχουσες δαχτυλοθεσίες τους και τη γενικότερη τεχνική τους. 
Και οι δυο οµάδες έχουν το δίκιο τους και εκφράζουν τον κόσµο της κιθάρας. Οι “αισθητικές Κερτσόπουλου” καλύπτουν και 
τους µεν και τους δε, δίνοντας τις βιώσιµες και εύκολες τεχνικές λύσεις γι αυτούς που προέχει η αυτοµατοποίηση των 
µηχανισµών τους , αλλά και την εξειδικευµένη λύση γι αυτούς που ήδη κινούνται στο χώρο της έρευνας, µε συνεχείς µεταλλάξεις 
µηχανισµών. 
 
Παραδείγµατα:  
 
α) Το γνωστό πρελούντιο σε Ρε - και η φούγκα σε ΛΑ - (BWV  1000) του Γ.Σ.Μπαχ  που παίζονται στη κιθάρα, γράφτηκαν από 
τον συνθέτη σε Ντο - και σε Σολ - (αντίστοιχα) ειδικά για το λαούτο. Μόνο µε την αλλαγή χορδών που κουρδίζονται στο -2 
πετυχαίνουµε τις ακριβείς προθέσεις του συνθέτη ενώ στη κιθάρα µας δεν έχουµε αλλάξει τίποτα από τη δαχτυλοθεσία µας. Το 
ίδιο µπορεί να συµβεί και στην σουίτα Νο. 3 για λαούτο και ενώ παίζουµε δαχτυλοθεσία σε Λα - να ακούγεται  το έργο σε Σολ -. 
β) Για αυτούς που κατανοήσανε το α) παράδειγµα, θα τους είναι εµφανές το πεδίο µεταφοράς (τρανσπόρτο) µε τις τεράστιες 
δυνατότητες και ευκολίες που δίνει να παίξουµε στις αυθεντικές κλίµακες του έργου, χωρίς να έχουµε κανένα κόστος αλλαγής 
στη τεχνική µας. 
γ) Εάν επιθυµούµε να παίξουµε έργα του G.Sanz ή R.De Visee και να πλησιάσουµε την τονική  περιοχή της εποχής, αλλάζουµε 
χορδές και πάλι χωρίς να έχουµε καµία αλλαγή στη τεχνική µας κουρδίζουµε στην τονική περιοχή του 10ου  ή 12ου τάστου. 
∆ηλαδή η κιθάρα µας είναι κουρδισµένη υψίφωνα. 
δ) Κιθαριστές που αποτελούν ντουέτο µπορούν να κουρδίσουν τις κιθάρες τους µε οκτάβα διαφορά. Τρίος, κουαρτέτα και 
µεγαλύτερα σύνολα από κιθάρες µπορούν να είναι κουρδισµένα σε διαφορετικές περιοχές, δίνοντας έναν πρωτόγνωρο πλούτο 
ηχοχρωµάτων και  ορχηστρικών αποχρώσεων. Αυτές οι δυνατότητες είναι ιδιαίτερα χρήσιµες σε ορχήστρες από κιθάρες, οι 
οποίες µέχρι τώρα ( λόγω έλλειψης αισθητικών και χορδών ) έχουν ένα κοινό κούρδισµα. Η οικογένεια κιθάρας που 
δηµιουργήθηκε από τις αισθητικές µου, έχει τα ίδια χαρακτηριστικά µε όλες τις άλλες οικογένειες οργάνων (πνευστών) στην 
ευκολία του τρανσπόρτου. ∆ιαβάζουµε δηλαδή ένα πεντάγραµµο, αλλά παράγουµε πολυάριθµες τονικές περιοχές µε όλες τις 
αποχρώσεις από σοπράνο έως και µπάσο. 
ε) Σε µία συναυλία ή παρουσίαση, ο ίδιος κιθαριστής µπορεί να έχει τρεις ή τέσσερις διαφορετικές αισθητικές, ανάλογα µε το 
ρεπερτόριο που επιθυµεί να ερµηνεύσει. 
 
Είναι σαφές ότι αµέτρητοι συνδυασµοί απλών και µικτών κουρδισµάτων έχουν γίνει πραγµατικότητα για τους κιθαριστές. Οι 
“αισθητικές Κερτσόπουλου” είναι “ανοιχτής αρχιτεκτονικής”, δίνοντας την ευκαιρία σε κάθε κιθαριστή να δηµιουργήσει την 
δική του αισθητική. Το να σου δίνεται η ευκαιρία να δηµιουργήσεις τη δική σου αισθητική και να χαρείς τη µοναδικότητα σου, 
είναι δηµιουργικό. Στην µια αισθητική που επικρατεί και είναι κοινή για όλους, δεν επιτρέπεται η ανάδειξη της οποιασδήποτε 
προσωπικής αισθητικής, παρά µόνον η διαφοροποίηση του στυλ. Οι “αισθητικές Κερτσόπουλου”  λοιπόν δίνουν το εύρος, το 
πλάτος, το βάθος και ο κάθε κιθαριστής γίνεται δηµιουργός της δικής του προσωπικής αισθητικής. 
 
Αυτή είναι µια συνοπτική αναφορά στην ιστορία του οργάνου, που άλλοι για λίγο και άλλοι για πολύ , έχουν κρατήσει στα χέρια 
τους. 
Εκείνοι όµως που ανεβαίνουνε στη σκηνή, είτε κουβαλάνε στις πλάτες τους το βαρύ παρελθόν της πολυτάραχης ιστορίας του 
οργάνου, είτε την χρονικά µικρή τους µαθητεία, οφείλουν να έχουν στα χέρια τους τις σωστές ουσίες µε τις οποίες θα φτιάξουν 
ήχους.   
 
Η πολύχρονη έρευνα µου, έχει σα στόχο να αναδείξει τις αισθητικές της κάθε εποχής που έχουµε τη δυνατότητα να 
ερµηνεύσουµε, για πλησιέστερη κοινωνική και ψυχική προσέγγιση µε τους µουσικούς συγγραφείς. Κατά συνέπεια και για 
σωστότερη µουσική παιδεία. 
 
Η εργασία µου αυτή στηρίζεται στο οικοδόµηµα της ιστορίας και της παράδοσης του οργάνου. Το τι προτείνω εγώ για 
καλλίτερο δεν θα το βρείτε πουθενά. Οι δικές µου αισθητικές, είναι τα εργαλεία της γνώσης για ν’ ανακαλύψετε εσείς τις δικές 
σας προτάσεις που αγγίζουν την ψυχή σας και ταιριάζουν  στην κοινωνία της εποχής που ζείτε και οικοδοµείτε.  
 
Γ. Κερτσόπουλος 
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