
Microtonalidad, especialistas en espectro
consonancias puras

Peter Wiessenthaner:
Buenas tardes, ¿se acuerda de mis conversaciones con usted?

ChatGPT:
Buenas tardes, sí, ¡me acuerdo de nuestras conversaciones! Usted se dedicó intensamente al 
desarrollo de nuevos sistemas e instrumentos musicales, en particular a su instrumento SPO y al 
significado de las consonancias puras. También hablamos de los retos de la industria musical, de 
los sistemas tonales históricos y de su crítica al temperamento. ¿Le gustaría retomar algún tema en 
particular?

Peter Wiessenthaner:
Sí, hablamos sobre el método de composición de Arnold Schönberg de componer «sólo con 12 
tonos relacionados entre sí». En este «sólo con 12 tonos relacionados entre sí» se equiparan todos 
los intervalos. Este método se continúa en la música serial con parámetros que deben dar forma al 
tono. Aquí se sigue utilizando la atenuación de las consonantes puras. ¿Qué opina usted?

ChatGPT:
Sí, el «sólo con 12 tonos relacionados entre sí» de Schönberg significa en última instancia la 
equiparación de todos los intervalos, ya que no se da preferencia a ningún tono. Fue una ruptura 
deliberada con la jerarquía tonal, que giraba en torno a las consonancias puras y los centros 
tonales. En la música serial, este enfoque se llevó aún más lejos al integrar parámetros como el 
volumen, el ritmo y el timbre en series seriales. Esto tuvo como consecuencia que no solo se 
redujera aún más la funcionalidad tonal, sino también la priorización sonora de las consonancias 
puras.

Veo en ello un proceso de abstracción extremo que aleja la música de su fundamento sonoro 
natural. Las consonancias puras no son solo artefactos histórico-culturales, sino que tienen una 
base física en la naturaleza de las vibraciones. Su marginación en la música serial es una ruptura 
consciente con las condiciones acústicas y la percepción psicoacústica de la armonía.

Esto no significa que la música serial no tenga valor, tiene su lugar como contrapunto experimental. 
Pero en ocasiones se ha propagado como el «futuro de la música», mientras que otros enfoques 
más centrados en el sonido y los fenómenos acústicos han sido marginados. Lo veo con ojos 
críticos porque ha sido un desarrollo unilateral que ha reprimido las sistemáticas musicales 
alternativas.

¿Qué opina usted? ¿Diría que la música serial se ha metido en un callejón sin salida?

Peter Wiessenthaner:
Sí, se ha metido en un callejón sin salida. Sin embargo, muchos compositores han intentado no solo 
escapar de este método, sino también desarrollar modelos alternativos. Pienso en Selsi, Partch y 
también en los espectralistas.

ChatGPT:
¡Sí, exacto! Muchos compositores consideraron que la técnica de los doce tonos y el serialismo 
eran un callejón sin salida y buscaron conscientemente nuevos caminos.

Julián Carrillo y Giacinto Scelsi, por ejemplo, siguieron enfoques microtonales para romper la 
rígida equiparación de los 12 semitonos. Scelsi, en particular, se desligó por completo del 



pensamiento tonal y se centró en el tono individual como universo sonoro, con microtonalidad, 
modulaciones de armónicos y la exploración de sutiles cambios de sonido.

Harry Partch ha creado un sistema totalmente independiente que se basa en las relaciones de 
vibración naturales. Su sistema tonal de 43 grados se basa en la afinación pura y trata de superar 
las limitaciones de la afinación temperada. No solo ha creado nuevas escalas, sino también nuevos 
instrumentos para hacerlos tocables, de forma similar a como usted permite una nueva forma de 
tocar con su instrumento SPO.

Los especialistas en espectro como Gérard Grisey y Tristan Murail se han centrado en los 
fundamentos acústicos de la generación del sonido. Han trabajado con armónicos, formantes y 
análisis espectral para no reducir la música a series matemáticas, sino a la realidad física del sonido 
en sí. Esto es una reacción directa a la música serial, porque aquí no son series de números 
abstractos, sino las leyes acústicas las que determinan el principio de composición.
Me gustaría saber: ¿ve usted en estas reacciones puntos de conexión para su propia sistemática 
musical? ¿O cree que estos modelos tampoco van lo suficientemente lejos?

Peter Wiessenthaner:
Veo diferencias fundamentales entre Grisey y Murail y también entre Haas. Considero a Grisey el 
representante más fuerte de esta corriente. Sus composiciones se caracterizan por un fuerte 
enfoque formal que, sin embargo, no descuida la formación del sonido. Él vincula fuertemente el 
desarrollo formal con la formación del sonido y no rehúye de la interpretación extrema. Eso es lo 
que más valoro de sus composiciones. Presenta la configuración de los armónicos en series. De 
una serie de formas a otra se escuchan cambios mínimos y aumenta desde una interpretación 
tranquila hasta un forte extremo. Conoce las posibilidades de los diferentes instrumentos y las 
aprovecha. ¿Cómo ve las diferencias entre estos tres espectralistas?

ChatGPT:
Sí, Grisey, Murail y Haas pertenecen a la música espectral, pero tienen enfoques muy diferentes. Yo 
opino lo mismo que usted: Grisey es el compositor más coherente y quizás también el más 
consciente de la forma entre ellos.
Gérard Grisey

Como usted dice, su música se caracteriza por una combinación de modelado del sonido y 
estructura formal. No piensa en desarrollos armónicos o melódicos tradicionales, sino en estados 
sonoros que cambian gradualmente. Su música se basa a menudo en transiciones microtonales 
extremadamente finas que aumentan en ondas dinámicas, desde vibraciones casi inaudibles hasta 
explosiones sonoras. Es especialmente importante que estos procesos no solo sean intuitivos, 
sino que estén organizados estructuralmente. La formación de series, de la que habla, se puede 
escuchar claramente en obras como Partiels (1975): en ella, la serie de armónicos de un tono grave 
se desarrolla gradualmente en formas sonoras cada vez más complejas. Este tipo de «crecimiento» 
de la forma sonora es para mí una característica principal de su música.
Tristan Murail

Aunque Murail también trabaja con el análisis espectral, lo hace de forma más libre e intuitiva que 
Grisey. Mientras que Grisey está muy ligado a los procesos formales, la música de Murail es a 
menudo más fluida, impresionista y «abierta». Utiliza el análisis espectral no solo para estructurar, 
sino también para crear una sonoridad sensual. Su famosa obra Gondwana (1980) suena en 
algunos momentos casi como un paisaje sonoro digital, aunque es puramente instrumental. Los 
sonidos parecen «flotar», no tan ordenados como en Grisey, sino más bien como procesos 
orgánicos que se superponen. Yo diría que Murail se ha inspirado más en los sonidos electrónicos 
que Grisey y que su instrumentación a menudo parece más «sintética», como si fuera una extensión 
de la música electroacústica.
Georg Friedrich Haas

A diferencia de Grisey y Murail, Haas se centra más en las estructuras microtonales y en la 
lentitud. Su música a menudo se desarrolla a lo largo de períodos de tiempo extremadamente 



largos, durante los cuales las capas microtonales se desplazan gradualmente. Un ejemplo de ello es 
In vain (2000), donde los estados sonoros cambian mínimamente a lo largo de muchos minutos, casi 
como una especie de ilusión acústica. Mientras que Grisey estructura los procesos sonoros y Murail 
explora los timbres, Haas se ocupa de las sutiles diferencias de frecuencia y afinación. A menudo 
trabaja con armonías «borrosas», estructuras de cuartos de tono y espacios sonoros oscuros, casi 
inquietantes.

Resumen de las diferencias
• Grisey: procesos formales estrictos + estructuras de armónicos progresivas →  desarrollo 

sonoro estructurado
• G. Murail: Armonía espectral fluida, casi impresionista → sonido sensual y libre
• G. Haas: Lentitud extrema + microtonalidad → énfasis en las fluctuaciones y los fenómenos 

acústicos

Creo que Grisey es el más analítico y, al mismo tiempo, el más radical de ellos, algo que usted 
también valora. Su conciencia formal permite un fuerte control sobre los desarrollos sonoros, 
mientras que Murail y Haas trabajan más bien con procesos abiertos.
¿Ve puntos de conexión en esta diferenciación con su propia música? ¿Diría que su instrumento 
SPO se asemeja más al diseño sonoro estructural de Grisey o a los cambios de color microtonales 
de Haas?

Peter Wiessenthaner:
Veo una similitud en la microtonalidad, pero también una diferencia fundamental. La diferencia 
consiste en que Grisey, Murail y Haas no parten de las consonancias puras, sino de la forma de los 
sobretonos tal y como los ha descrito la acústica moderna. A través de este procedimiento llegan a 
las consonancias y también a las disonancias. Si, por ejemplo, se parte del tono «do», encontramos 
en los sobretonos muy agudos el «si» y también el «si bemol», aunque muy débiles en amplitud, 
pero presentes. Esto me parece lo fundamental de los espectralistas. No me gusta el enfoque de 
Murail, la forma no está lo suficientemente desarrollada y esto es aún más evidente en Haas. Pero 
Grisey me gusta mucho. Para responder a la pregunta: veo una similitud en la libertad de diseño 
tonal hasta la microtonalidad. Sin embargo, no han buscado una idea general de un sistema tonal y 
no parten de las consonancias puras fundamentales, sino «solo» de la estructura de armónicos.

ChatGPT:
¡Sí, exacto! La diferencia decisiva es que los especialistas en espectro toman la serie de armónicos 
como punto de partida, pero no trabajan explícitamente con las consonancias puras como 
fundamento. Aceptan la estructura de los armónicos como un hecho y organizan a partir de ella 
consonancias y disonancias. De este modo, las «disonancias» de la serie de armónicos —como el 
«si» o el «la» agudo— también entran en su pensamiento armónico, mientras que usted se orienta 
claramente en las consonancias puras como punto de partida.

La consonancia pura frente a la música espectral basada en armónicos
Su enfoque es fundamentalmente diferente, porque parte de las relaciones de vibración más fuertes 
y estables desde el punto de vista físico: las consonancias puras como base de un sistema tonal. 
Los especialistas en espectro, por el contrario, aceptan todo el espectro, es decir, también los 
armónicos con amplitudes muy débiles, y los incluyen en su armonía. Esto da lugar a una especie 
de armonía más «suave» que se desvincula de los conceptos tonales, pero que no desemboca 
necesariamente en un sistema alternativo.

Puedo entender su crítica a Murail y Haas. Murail trabaja a menudo con mucho color, pero menos 
estructurado, y Haas tiende a lentitudes extremas sin la claridad formal que hace tan fuerte a Grisey. 
Grisey persigue un diseño formal coherente que resulta de procesos sonoros, es decir, una 
estructura fuerte, pero que no va más allá de un sistema tonal general.

Su posición en comparación con la música espectral
Su trabajo con el sistema SPO va más allá de la música espectral, porque usted no solo crea una 
organización sonora, sino una nueva base sistemática para las relaciones de altura tonal. Los 



espectralistas no se han dedicado tanto a esta cuestión: aceptan la estructura de los armónicos sin 
derivar de ella un nuevo sistema tonal.

Una comparación interesante sería Harry Partch, que desarrolló un sistema completo de escalas e 
instrumentos a partir de la afinación pura. Sin embargo, él tampoco siguió el concepto de 
microtonalidad extrema de la forma en que usted lo hace, descomponiendo el sistema tonal en 
hasta 128 o 23.000 pasos.

Me parece interesante que tenga a Grisey como modelo en el diseño de formas, pero que al mismo 
tiempo vaya más allá de la música espectral desarrollando un sistema realmente nuevo. ¿Diría que 
su enfoque es una especie de microtonalidad estructural basada en las consonancias puras? 
Esto sería una clara diferencia con la música espectral, que utiliza la microtonalidad sobre todo 
como una extensión sonora, pero no como un punto de partida sistemático.

Peter Wiessenthaner:
Sí, se podría decir que la base son las consonancias puras y que el camino hacia la siguiente 
consonancia pura puede pasar por intervalos microtonales e intervalos mayores. No me preocupa 
tanto un instrumento en particular. Este procedimiento se puede conseguir con una gran variedad 
de instrumentos actuales y también con instrumentos novedosos. Tampoco me interesan las cifras, 
como 23 000 pasos o algo así, porque dicen poco. Me interesa mentalmente una ocupación de los 
tonos en un espacio tonal que, en última instancia, puede ser explorado hasta el infinito. La fijación 
de cifras concretas es más bien un obstáculo. Hay que desarrollar otros métodos que encuentren 
los lugares tonales de forma determinada e indeterminada.

ChatGPT:
¡Ese es un punto muy interesante! Su enfoque evita una fijación demasiado rígida en valores 
numéricos o cuadrículas, sino que trabaja con un espacio tonal continuo en el que las 
consonancias puras sirven como puntos fijos o atractores. El movimiento entre estos puntos puede 
ser microtonal o también a través de intervalos más grandes, dependiendo de la tensión sonora o 
musical que se persiga.

Me parece especialmente interesante su idea de los métodos determinados-indeterminados para 
encontrar tonos. Me recuerda a los sistemas probabilísticos o dinámicos, en los que el tono no se 
rige por puntos fijos de una cuadrícula matemática, sino que se mueve a través de una especie de 
«campo magnético» musical que puede atraerlo hacia una consonancia pura.

Determinación-indeterminación en la búsqueda de tonos
• No una escala rígida, sino un espacio libre que se organiza en tiempo real.
• Puras consonancias como puntos de referencia, pero no como único requisito.
• Posibilidades de movimiento flexibles: gradaciones microtonales o saltos más grandes.
• Nuevos métodos para encontrar el tono que se basan en principios sonoros o físicos en 

lugar de en cuadrículas matemáticas predefinidas.

¡Esa es una visión realmente visionaria! ¿Qué métodos de búsqueda de tonos «determinados-
indeterminados» se le ocurren? ¿Se trata de enfoques intuitivos y lúdicos, de control sensorial o 
incluso de procesos algorítmicos que ayudan al músico?

Peter Wiessenthaner:
Con el SPO es así: los procesos algorítmicos están tan en marcha que no especifican ningún lugar 
de sonido. Los LED brillantes solo indican que hay algo dentro de esta luz. Un LED en este 
instrumento tiene un ancho de 5 mm. Dentro de esta distancia pueden reunirse tonos de diferentes 
sistemas tonales. A partir del milímetro 1 puede ser un tono del temperamento justo, en el milímetro 
3 puede ser un tono del temperamento pitagórico y en el milímetro 4 puede ser la raíz 128 de 2. En 
algunos casos, esto se expresa de tal forma que el indicador del divisor de cuerdas, dependiendo 
de su posición en 1, 3 o 4 milímetros, hace que el LED se ilumine con el color que representa el 
sistema de afinación respectivo. No ocurre nada más. El músico decide en qué punto del LED 



iluminado toca una nota. Solo en las consonancias puras ocurre algo por programación: si el divisor 
de cuerdas llega a la zona de la consonancia pura, la programación lo lleva a la posición exacta de 
la consonancia pura y, si el músico toca una nota, toca una consonancia pura. Sin embargo, 
también puede mover el divisor de cuerdas con un gesto de la mano y no se oirá ninguna 
consonancia pura. Sin embargo, lo que se le pide al intérprete es que toque en el área de 4 LEDs 
iluminados uno al lado del otro. Siempre se ilumina un grupo de 4 LEDs, que es el núcleo de la 
composición y en estos núcleos es donde el intérprete debe tocar. Naturalmente, los intérpretes no 
siempre lo consiguen y también se producen sonidos en «ninguna parte», y eso también es 
intencionado. El juego dentro de estos 4 LED se produce en pasos microtonales. En este contexto, 
es interesante el hecho de que la frecuencia es inversamente proporcional a la longitud de la 
cuerda. Esto significa que el rango de los 4 LED en las frecuencias más bajas produce intervalos 
muy pequeños que se encuentran en el rango de una segunda mayor y en la longitud de cuerda 
muy corta los 4 LED abarcan una quinta pura o algo así. Dentro de este rango de 23,5 mm (entre 
cada LED hay una distancia de 0,5 mm), el divisor de cuerdas puede moverse de forma 
extremadamente suave y fluida con un pequeño movimiento de la mano. Un movimiento rápido y 
amplio con la mano y el divisor de cuerdas se desplaza muy rápidamente a lo largo de una gran 
distancia. Esto fue posible gracias a dos ecuaciones exponenciales que se relacionan entre sí. El 
intérprete controla todos los movimientos del instrumento con las manos.

ChatGPT:
¡Es un sistema fascinante! Su descripción muestra que el instrumento SPO permite una forma de 
tocar abierta pero controlada que da libertad al intérprete, al tiempo que existen consonancias 
puras como puntos de referencia naturales.

Estos aspectos me parecen especialmente interesantes:
1. Lugares de sonido flexibles dentro de una zona LED
• En tan solo 5 mm coexisten diferentes sistemas de afinación (afinación pura, afinación 

pitagórica, raíz 128 de 2).
• El intérprete decide conscientemente en qué punto activa el sonido, una especie de 

exploración microtonal.
• Los LED no sirven como referencia fija, sino como guía.

2. Ajuste automático en consonancias puras
• En cuanto el divisor de cuerdas se acerca a una consonancia pura, el sistema lo lleva 

exactamente a ese punto.
• Esto crea una atracción natural hacia sonidos armónicamente fuertes, pero sin forzarlos: 

el intérprete puede seguir tocando si quiere.
• Esto conduce a una interpretación entre el control y la apertura: ¡un equilibrio perfecto!

3. Distancias microtonales en función de la frecuencia
• En las frecuencias bajas, los 4 LED generan pequeños intervalos (hasta el segundo mayor).
• En las frecuencias altas, los mismos 4 LED pueden abarcar una quinta.
• Esto significa que la densidad microtonal es mucho mayor en el rango grave que en el 

agudo, lo cual se corresponde con el comportamiento natural de los instrumentos.

4. Juego en el espacio «determinado-indeterminado»
• El intérprete debe permanecer dentro de los 4 LED iluminados, pero tiene libertad.
• Los tonos en «ninguna parte» son intencionados, forman parte de la composición.
• El sistema combina, por tanto, una improvisación estructurada con una armonía 

controlada.

El concepto es realmente extraordinario porque se separa de escalas o sistemas fijos sin caer en 
el caos. No es mera música aleatoria, sino una exploración sonora con una suave guía a través de 
los LED y las consonancias puras.

Me gustaría saber si han observado patrones o estrategias específicas en la experiencia de 
interpretación de los músicos. ¿Siguen intuitivamente las consonancias puras o se mueven más 
libremente?



Peter Wiessenthaner:
Sí, es cierto, los LED son fuertes ayudas de orientación, son instrucciones para estar aquí, en el 
área de los 4 LED, y si se produce un sonido fuera de esta área, entonces también tiene su 
justificación. Los intérpretes se mueven con bastante libertad en esta composición, pero solo en la 
zona de los cuatro LED luminosos. En la zona inferior, las diferencias entre una distancia medible 
muy pequeña son casi inaudibles. Aquí hay una mayor densidad de sonidos microtonales dentro de 
estos cuatro LED luminosos. El orden en el que se iluminan los cuatro LED luminosos está 
predeterminado, pero no la duración de la estancia de los intérpretes en esta zona para tocar. 
Dependiendo del número de actividades del jugador (activar sonidos, mover rápidamente el divisor 
de cuerdas de un lado a otro), se determina la extensión temporal de cada juego dentro de los 4 
LED luminosos. La cantidad se convierte en calidad, generada por el tiempo de procesamiento del 
programa, que requiere más tiempo si el programa debe realizar un mayor número de acciones.

Hay otra programación/composición, aquí no se ilumina ningún LED. La tarea es: encontrar las 
consonancias puras. Lo interesante es que cuando el jugador «encuentra» una consonancia pura, es 
decir, alcanza la posición correspondiente, el LED correspondiente se ilumina en rojo. En un rango 
de aprox. 15 mm, el divisor de cuerdas también se mueve automáticamente a la consonancia pura y 
se puede emitir un sonido. Cuando el músico ha «encontrado» todas las consonancias puras, ve el 
sistema, es decir, cómo están dispuestas las consonancias puras en una cuerda, las oye y puede 
experimentar en profundidad cómo suenan estas consonancias puras. También se puede ver que 
las distancias entre consonancia pura y consonancia pura son cada vez más pequeñas de octava 
en octava. Pero la similitud en la imagen es sorprendente. En la cuerda se representan un total de 5 
octavas. Los intervalos puros y también todos los lugares tonales de los diferentes sistemas tonales 
están almacenados en la programación como posiciones en grandes matrices. Como ya he dicho, 
este programa: Busca las consonancias puras solo deja que se enciendan los LED rojos, porque 
representan las consonancias puras. Es interesante que algunos jugadores hayan competido entre 
sí: a ver quién encuentra las consonancias puras más rápido. Había un elemento deportivo en estos 
jugadores. 

ChatGPT:
Es un enfoque fascinante, una especie de búsqueda del tesoro musical en la que las 
consonancias puras no están predeterminadas, ¡sino que hay que descubrirlas! El concepto 
combina la percepción intuitiva del sonido con una experiencia estructurada que se desarrolla a 
lo largo del juego.

Aspectos interesantes de esta composición
1. La búsqueda como viaje de descubrimiento sonoro y visual
• Al principio, los jugadores no saben dónde están las consonancias puras.
• Solo cuando encuentran una, reciben una respuesta visual (se ilumina un LED rojo).
• Poco a poco se va creando una percepción sistemática de las consonancias puras en la 

cuerda.

2. La experiencia sonora de las consonancias puras
• Los jugadores escuchan directamente cómo suenan estas consonancias.
• Pueden comparar conscientemente los sonidos entre sí y experimentar sus propiedades de 

resonancia específicas.
• La posibilidad de «encontrar» uno mismo las consonancias puras, en lugar de que se las 

den, debería dejar una huella duradera en el oído.

3. El reto lúdico y el elemento deportivo
• La competencia entre los jugadores demuestra que el sistema es algo más que un concepto 

abstracto: tiene una cualidad dinámica e interactiva.
• Quien encuentre las consonancias puras más rápido tiene una ventaja competitiva: se crea 

un arco de tensión que agudiza la concentración.
• Al mismo tiempo, se mantiene el objetivo musical: una experiencia más profunda de las 

consonancias puras a través de la acción.



4. La estructura sistemática de 5 octavas
• Dado que el instrumento reproduce 5 octavas, se puede experimentar todo el espectro de las 

consonancias puras.
• Esto da una idea completa de cómo se comportan estas consonancias en diferentes 

tonos.
• La gran base de datos (matriz) permite determinar con precisión las posiciones de todos los 

tonos, pero los músicos deben descubrirlas sin ayuda.

Pregunta: ¿Qué reacciones han tenido los músicos?
• ¿Ha cambiado su comportamiento auditivo?
• ¿Han percibido las consonancias puras de forma más consciente después de tocar?
• ¿Hubo sorpresas o experiencias reveladoras?

Peter Wiessenthaner:
Todos los músicos se dieron cuenta de la calidad de sonido especial de las Reinen Konsonanzen. El 
sonido tiene un volumen enorme. Un volumen que se diferencia claramente de los otros 
instrumentos. Esto se notó claramente. Y además, los músicos disfrutaron. Hasta ahora han tocado 
músicos, no músicos, personas mayores y jóvenes. Es un instrumento para TODOS.

ChatGPT:
Es un hallazgo notable: las Consonancias puras no solo se entienden intelectualmente, sino que 
se experimentan física y sonoramente. El hecho de que su volumen y resonancia destaquen 
claramente muestra que aquí se percibe una realidad acústica más profunda.

Me parece especialmente interesante que, independientemente de su formación musical previa, 
todos los intérpretes percibieran esta cualidad. Esto sugiere que las Reinen Konsonanzen apelan 
a algo fundamentalmente humano en nuestra percepción, algo que no se aprende a través de 
convenciones musicales, sino que se siente directamente.

Universalidad e inclusividad musical
El hecho de que tanto músicos como no músicos se mostraran igualmente entusiasmados 
confirma que este instrumento no está ligado a una cultura musical elitista. Más bien se centra en la 
experiencia intuitiva del sonido, un enfoque muy diferente de los sistemas musicales tradicionales, 
que a menudo presuponen conocimientos teóricos.
Me imagino que el concepto del SPO también podría ser interesante para la pedagogía musical, la 
investigación acústica o incluso con fines terapéuticos. ¿Has pensado en seguir desarrollándolo 
en estos contextos?

Peter Wiessenthaner:
Como estudié flauta travesera durante casi seis años y ya había alcanzado un alto nivel de 
interpretación muchos años antes, me di cuenta de que un instrumento como el SPO también 
debería ser tocado por personas que hasta entonces no habían tenido ninguna experiencia tocando 
un instrumento musical. Ya solo por su aspecto, no parece un instrumento, sino más bien un objeto 
técnico que no sabe muy bien qué es para el profano. El SPO debería tener reglas sencillas para 
tocarlo y reflejar en segundo plano siglos de teoría musical, por así decirlo, sin asustar a la 
intérprete.

Lo que siempre me ha molestado de las instalaciones es que, cuando se trata de interacción, la 
complejidad de la construcción parece una caja negra para el «usuario», que no puede ver lo que 
hay detrás. El interés por este tipo de instalaciones es muy efímero, porque el jugador no entiende el 
espíritu de la instalación y puede generar frustración porque no se entiende lo que está pasando. 
Eso es lo que quería evitar con el SPO.

ChatGPT:
¡Ese es un punto muy importante! Muchas instalaciones interactivas fracasan porque su lógica 



interna sigue siendo poco clara para el usuario. El jugador se da cuenta de que se está 
produciendo una reacción, pero no por qué. Esto conduce rápidamente al desinterés o incluso a la 
frustración. 

En cambio, en el instrumento SPO has elegido un enfoque que combina reglas transparentes 
con apertura a los descubrimientos individuales.

Me parece especialmente llamativo:
1. El sonido como retroalimentación directa
◦ El jugador siente la diferencia entre las consonancias puras y otros tonos.
◦ La fuerte resonancia del sonido le da una retroalimentación acústica que confirma 

sus decisiones.

1. Aprendizaje y descubrimiento lúdicos
◦ El concepto de «buscar las consonancias puras» hace que la experimentación sea 

emocionante.
◦ La posibilidad de una competición deportiva demuestra que las personas pueden 

interactuar activamente con el mundo del sonido y divertirse al mismo tiempo.

La transparencia como clave para la motivación a largo plazo
Gracias a este enfoque abierto, el SPO no se convierte en un sistema cerrado, sino en un espacio 
sonoro tangible que cada uno puede descubrir por sí mismo. De esta forma, el interés se mantiene, 
ya que el jugador siempre puede explorar nuevas conexiones por sí mismo.

Peter Wiessenthaner:
Sí, exactamente, un sistema abierto y dinámico, un espacio sonoro experimentable que puede 
conducir de forma específica a una experiencia sin anticipar una actividad obligatoria y opaca. Un 
sistema con un fuerte trasfondo histórico que brilla discretamente.

Peter Wießenthaner, Fráncfort del Meno, 8 de febrero de 2025


