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Notas al programa 
Durante las últimas décadas del siglo XIX, París y sus artistas continuaron con mucha más fuerza la antigua tradición francesa de buscar fuentes de inspiración en lugares y culturas “exóticas”, atractivas por su lejanía o por su color. Y el Romanticismo francés, en su afán por resucitar lugares y épocas remotas, fijó la vista en su país vecino del sur, cercano en distancia pero alejado en costumbres, en la música, en la imagen de sus habitantes y en sus modos de vida. 

La obra que mejor reflejó  esa imagen exótica del mundo español decimonónico fue “Carmen” de Georges Bizet (1838-1875), ópera basada en la novela, de carácter realista, de Prosper Merimée. Estrenada en 1875, no todo el público la recibió cálidamente; para algunos, el argumento era excesivo por presentar a personajes ordinarios, incluyendo, en palabras de Plantinga, a “mujeres que fumaban cigarrillos en público, junto a una mezcla picante de erotismo y violencia”. La personalidad enérgica y pasional Carmen, la heroína, llena de desparpajo, quedó reflejada en una música rítmica y colorista que imitaba con frecuencia motivos inspirados en el folclore español. 

Pese a las críticas, el público francés de aquella época estaba muy acostumbrado a la música de inspiración española y “Carmen”  pronto ocupó un puesto relevante en el repertorio operístico internacional. También estaba habituado a escuchar a compositores o intérpretes llegados del otro lado de los pirineos. El más famoso de ellos fue el violinista y compositor navarro Pablo Sarasate (1844-1908), continuador de la estela virtuosa de Paganini en la segunda mitad del siglo más apreciado a lo largo del siglo XX  por sus ejecuciones virtuosas que por su trabajo en el campo de la composición. 

En la actualidad, conocemos muchos datos de su vida como concertista, de las amistades que alimentó y de la expectación que provocaron sus actuaciones en los más importantes auditorios de la época. Nacido en el corazón de Pamplona, Pablo Sarasate pronto abandonó su ciudad natal. En 1856, el niño mostraba ya unas cualidades excepcionales con el violín. Acompañado por su madre, Sarasate causó admiración entre el público del Teatro Real de Madrid con la reina Isabel II en el palco real. De hecho, fue la reina quien consiguió para el niño una beca para profundizar estudios en París. 

El París de la década de 1850 y 1860, donde triunfaban Rossini o Verdi, el de la nueva música francesa de Saint-Saëns o Bizet, ayudó a madurar como artista al virtuoso violinista. Sarasate trabó amistad con los más influyentes compositores del panorama musical francés del romanticismo: Saint-Saëns, Lalo, Liszt o Gounod, le incluyeron en sus círculos. Su carrera internacional como intérprete comenzó con fuerza en 1861. Fueron numerosos los conciertos del violinista en auditorios de todo el mundo, desde los europeos hasta teatros de Buenos Aires o Nueva York. Entre los personajes que aplaudieron sus virtuosas ejecuciones encontramos a Napoleón III y a las reinas Isabel II de España y Victoria de Gran Bretaña.

La escritura brillante y plagada de efectos sonoros de extremada dificultad técnica fue adoptada por el violinista para su disfrute y el de todos los oyentes de su tiempo en sus propias composiciones, en las que introdujo con mucha fuerza elementos procedentes del patrimonio musical español. Ritmos rápidos y con mucho carácter, inspirados en danzas tradicionales, así como escalas de aroma andaluz, llenaron de colorido los auditorios de todo el mundo en partituras que deben ser reconsideradas en la actualidad como un importante exponente del nacionalismo musical español. Como hicieron otros muchos compositores de áreas nacionalistas europeas, Sarasate también bebió de otras fuentes, se inspiró en músicas de otras regiones europeas. Así, su “Aires Bohemios” para violín y orquesta (1878), profundiza en los ritmos y las melodías de ambiente magiar, quizás con intención de crear un ambiente exótico muy del gusto del público del romanticismo, con frecuentes cambios de tempo, gran sentimiento en la ejecución de los temas más líricos y característicos contrastes entre el profundo sonido de las notas graves del violín y la brillantez de las notas más agudas.
En cuanto a Copland, durante los años posteriores a la Primera Guerra Mundial se formaron en Estados Unidos los primeros compositores plenamente norteamericanos en cuanto a nacimiento y trayectoria vital y en cuanto a su expresión y visión de la música. Tras la Gran Depresión, el gobierno de F. D. Roosevelt, desde 1933 hasta 1945, propició un profundo cambio en la cultura y las artes norteamericanas. La nueva mentalidad artística de estos años contribuyó a estimular en el artista el problema de la comunicación y la comprensión del lenguaje, en un momento en que crecía la influencia de los medios de comunicación de masas.
Los jóvenes compositores, ya en su madurez artística, habían recibido una educación musical tradicional y conocieron las nuevas técnicas musicales europeas, especialmente las que utilizaba Stravinski, de la mano de la más famosa maestra europea de la época, Nadia Boulanger. La importancia de Boulanger en la música de Estados Unidos durante el periodo de entreguerras fue enorme. Marcó las tendencias musicales de esta interesante generación de músicos y entre ellos las de el más representativo de ellos, Aarón Copland (1900-1990). Estos compositores pusieron de moda un estilo totalmente americano desarrollado siguiendo los cauces de la tradición europea. Como otros compañeros coetáneos, Copland, que había nacido y crecido en Brooklyn, pasó varios años en París bajo la influencia de N. Boulanger. 
Hay que señalar que el jazz, con sus ritmos irregulares y su lenguaje profundamente americano, fue la primera influencia importante en la música de Copland, especialmente durante sus primeros años. Después, en las décadas de 1930 y de 1940, sus partituras reflejaron la herencia musical propia de su nación. El lenguaje de Copland de esos años se basó principalmente en la profundización de recursos folclóricos y populares a parte del jazz. Su imaginativo uso de los elementos folclóricos (canciones de vaqueros, himnos de Nueva Inglaterra y de los cuáqueros, ritmos latinoamericanos) es la característica más importante de la música de Copland.
Una de sus obras más conocidas es la Suite de Concierto titulada “Appalachian Spring”  (Primavera en los Apalaches). Fue compuesta como ballet para Martha Graham entre 1943 y 1944 y con ella consiguió el compositor un Premio Pulitzer. En 1945, Copland extrajo del ballet esta suite y para ello amplió la orquesta; la nueva orquestación incluye, además de la gran sección de cuerda,  un piano, una gran sección de viento y percusión. El argumento del ballet es el siguiente: una pareja de pioneros recién casados celebran la llegada de la primavera en una granja de Pennsylvania a principios del siglo XIX. Los personajes que Copland “dibuja” musicalmente son: la novia, el joven granjero (su esposo), un vecino y un predicador viajero. 

La Suite comienza con una melodía hímnica suave y tranquila a la que le siguen seis números seguidos, el último de ellos un bellísimo tema con variaciones de gran expresividad melódica. Tras un estallido de alegría (2. “Fast” (rápido)) que indica el inicio de la acción, se escucha el “Dúo para la novia y su prometido: escena de ternura y pasión”, que desarrolla el tema inicial de la partitura. El 4º número lleva la indicación “Quite fast” (Bastante rápido) y representa al viajero en una atmósfera popular inspirada en alegres danzas tradicionales norteamericanas. “Still faster” (Más rápido aún) se titula el quinto movimiento y es una danza solista para la novia que presiente su futura maternidad con emociones de alegría, temor y sorpresa. Un movimiento de transición, 6º: “Very slowly” (muy lentamente) da lugar al tema de inspiración cuáquera (7º movimiento) que entona el clarinete en primer lugar y que se transforma en breves variaciones que muestran la orquesta en todo su abanico de timbres y colores. El tema se convierte al final en un majestuoso coral que concluye las variaciones: “La novia ocupa su lugar entre los vecinos y la pareja permanece tranquila y fuerte en su nueva casa”.
En la época en que se estrenó “Appalachian Spring”, Copland mostró un gran interés por México y por la cultura latinoamericana. Cuenta J. Machlis que durante la Segunda Guerra Mundial, cuando era imposible viajar a Europa, Copland halló interesantes fuentes de inspiración “por debajo del Río Grande”. Realizó a lo largo de su vida varias giras por México y otros países y escribió obras como “El Salón México” (1936), “Danzón cubano” (versión orquestal de 1944) o “Three Latin American Sketches”  (Tres imágenes latinoamericanas) (1972). La vibrante e imaginativa música de estos países, con una fuerte tradición basada en la mezcla de influencias culturales (españolas, autóctonas y afroamericanas) fue sin duda muy atractiva para numerosos compositores y para gran parte del público.
Como en el resto de los países de América Latina, los compositores mexicanos del siglo XX bebieron de sus raíces y las adaptaron a un lenguaje más moderno, quizás cercano a los planteamientos “Neoclasicistas” que triunfaban en Europa. Carlos Chávez (1899-1978) fue sin duda el músico mexicano más influyente; también en Estados Unidos, donde publicó muchas obras y donde ejerció como compositor y director. Siguiendo su camino, Arturo Márquez (1950), nacido en Sonora, se trasladó con su familia a California, donde comenzó sus estudios musicales. En 1970 continuó su formación en el Conservatorio Nacional de México. También Márquez pasó por París una temporada y a su regreso desarrolla una importantísima labor de investigación musical y estudia las aplicaciones de la informática en la música; también ha realizado experimentos de fusión de la música latina con el jazz y la música contemporánea.
En la década de 1990, el grupo “Mandinga”, con Irene Martínez y Andrés Fonseca, introdujo a Márquez en el mundo del baile de salón, especialmente del danzón. Esta rápida danza de origen cubano había surgido de la evolución de la “danza criolla”, a finales del siglo XIX, y a principios del siglo XX llegó a México, donde fue adoptada como propia de la cultura de este país. Fue en 1994, durante el breve levantamiento zapatista, cuando Márquez compuso el más famoso de sus danzones, el nº 2, con la intención de defender la justicia de los pueblos indígenas. Con participación del piano y de la pequeña percusión, este danzón comienza con una melancólica melodía que se transforma a lo largo de la partitura; el tema pasa de la sección de viento madera con acompañamiento del piano y los bajos a la cuerda, hasta la explosión rítmica que se intensifica tanto en su dinámica como en su movimiento, cada vez más rápido y frenético. Tras unos interludios líricos protagonizados por flautas primero y metales después, el danzón se renueva con una tranquila versión del tema (cercano al mambo) que se repite pasando por las distintas secciones de la orquesta. La partitura finaliza con un despliegue de la sección de viento metal y de la percusión, aumentando de nuevo la intensidad expresiva y sonora de la obra.



