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Nota preliminar


Este trabajo resultó como tarea después de algunos encuentros con Arturo Márquez en el año 2002, pero como propósito ineludible, desde el momento en que escuché algunas de sus composiciones en 1995.

A lo largo del libro notarán que aunque se intenta una especie de cronología de los hechos, esto termina siendo un verdadero choque de tiempos y distancias. Así es la música; por más que tratamos de ordenarla, etiquetarla y acomodarla, siempre irrumpe con su majestuoso caos y su perpetuo movimiento

	Debo reconocer que la responsabilidad como maestro de importantes instituciones musicales y sobre todo, la labor como investigador del compositor alamense, no están del todo documentadas, pero he considerado prudente reservar para una edición posterior, una investigación profunda sobre esas materias. Así como la reseña de algunas piezas musicales de las cuáles no se ha podido obtener grabación o registro en el tiempo estipulado para la investigación.

	Quiero agradecer a todas las personas, algunas a título personal y otras por su trabajo en diversas instituciones, su apoyo a la presente publicación.

	En primer lugar al propio Arturo Márquez, maestro, inventor de música y ser humano generoso, que aguanta a pie firme con la serenidad de un roble, pero con estrategia de boxeador, todas las maneras en que uno trata de inmiscuirse en la vida y el trabajo de un artista.

	A Fernando Tapia Grijalva, director del Instituto Sonorense de Cultura, su tiempo, su apoyo invaluable y principalmente el interés en esta obra desde su planteamiento inicial.

	A Gabriel Castoreña, estupendo músico y representante de Márquez, por las facilidades y orientación sobre el rumbo de este libro y por las tazas de café.

	También por el soporte y sus atenciones a Alberto Nevares Grijalva, director general del Instituto Municipal de Cultura y Arte de Hermosillo.

	A mi verdadera academia musical...mis carnales y mis padres, no solo por el respaldo sin condiciones, sino por sus enseñanzas y las noches llenas de música: a mi padre Manuel de quien recuerdo su gusto por Glen Miller y Benny Goodman, a María mi madre, que entonaba y lo hacía maravillosamente, las canciones de Agustín Lara y María Grever.

A mis hermanos:

Araceli, por sus correcciones para este libro y el interés en inculcarme el gusto por Mozart. Alejandro tuvo la osadía de poner en el tocadiscos la música de Zappa, Pink Floyd, Bowie y otros, a finales de los años sesenta cuando yo quería aprender a caminar. Víctor llegó una tarde con discos de Chico Buarque, Caetano Veloso y casetes de Les Luthiers. Mario, me regaló en mi adolescencia mi primera guitarra y mi primera batería, además me zarandeó el alma cuando llevó música de Metheny, Piazzolla, Jarret y Gismonti; y Miriam que me hizo considerar a Serrat y Silvio Rodríguez las figuras imprescindibles que ahora son.

	A Marco Antonio López Othón, Armando Vidal (mi estimado Gume), Jesús Eduardo Charles, Liliana Baglieto, Abelardo Casanova Hernández, Rubén Pineda Robles y César Almada Ruíz un indestructible agradecimiento por la amistad, la sapiencia y la paciencia.

	En forma muy individual a la mujer de mi vida, Ángeles y a mis dos grandes amores, Eva Sofía y Martha Valeria.


J.C.E. 	Febrero/2009


Prólogo


Creo que la música es vigor que robustece y hace crecer. Creo que la música debe transformarnos, hacernos suyos desde el primer momento. Que a partir del instante en que escuchamos aquella obra, levantemos los brazos al cielo y agradezcamos que existe aquel hombre que la parió. Porque la música buena (que no necesariamente es lo que se conoce como buena música, que a veces es la mar de aburrida) es como la literatura verdadera: que cuando se ha concluido la lectura, el lector es otro.

Eso sucede con la música de Arturo Márquez —autor de buena música buena, con quien, y viene al caso decirlo, he charlado a bordo de su pick up, en la calle, en cantinas, en los portales de su natal Álamos—, digo que eso acontece con la música de este hombre, que siempre está viva. Que a pesar de ser música perfecta en lo que a sus recursos técnicos se refiere, brota desde cimientos muy profundos y va a dar hasta las mismísimas nubes. Libre. Tan libre como la imaginación de quien la creó y de quien la escucha. Porque sin mensaje alguno, la música de Arturo Márquez nos cimbra, nos hace libres.

¿Qué tiene este compositor que lo hace tan telúrico y personal? ¿Cómo ha concebido sus obras? ¿Quién es él, que empieza a escucharse con respeto y admiración en puntos cardinales extremos? ¿Qué músicos, qué colectivos sonoros, arrojados los más, han sido los que se han atrevido a tocarlo, o lo siguen haciendo ahora que es compositor consagrado? Y más aún, ¿cómo dio con su propia voz?, ¿cómo sucedió este fenómeno inexplicable para los profanos?

Mar que es arena, danzones y espejos de José Carlos Esquer responde estas preguntas. Libro insospechado en el ámbito de la musicología mexicana, recoge paso a paso la vida de Arturo Márquez a través de los hechos más significativos que han rubricado su existencia, y desde luego de la creación de su música. Dotado de un instinto formado en la brega diaria, Esquer da en el blanco en la selección de la música que hace de Márquez así como en los juicios —propios en algunos casos, de autorizados críticos musicales en otros— en los que se apoya para dirimir tal o cual conclusión. Escucha de tiempo completo, sonorense de letras y de sonidos, José Carlos es hombre empecinado y meticuloso. Pero sobre todo aventurado (la ventura está de su lado) y aventurero (su brújula está en las estrellas), pues camina al lado de la música de Arturo Márquez y todo parece sonreírle. Me explico: hasta su prosa se torna luminosa (“el segundo danzón [es] un tema que transmite fuerza, que pervierte con ímpetu, desborda intensidad; es envolvente y rítmico, es convencional pero es instrumentalmente grandioso en algunos pasajes y épico en términos del arreglo”).

Arriesgado por comunicar juicios de valor —no todos los estudiosos lo hacen, y deberían de hacerlo porque son bienvenidos—, imbuido de un feliz equilibro entre ímpetu y razonamiento, advertí una circunstancia peculiar en este libro y que me aventuro (también mi brújula está en las estrellas) a formular: de alguna manera la escritura de Esquer abrevó de la música de Márquez (hablo de que en este caso primero fue la música y luego la palabra), al punto de que de pronto, como sin querer, como los relámpagos que preceden a los truenos, la prosa de Esquer se inocula de la música de Márquez, a tal punto que el coctel no sólo sabe sino se siente y la conmoción sobreviene. Qué hermoso es leer un libro donde la pasión de la palabra lo lleva a uno a la pasión de la música. Y al revés. En otras palabras: nada mejor para disfrutar de este texto que leerlo al tiempo de que por los oídos penetre la música de Arturo Márquez.

Eusebio Ruvalcaba


Introbertura


A mediados de la década de los noventa del siglo pasado, el nombre de Arturo Márquez se empieza a escuchar con mayor frecuencia fuera del ámbito estrictamente musical o artístico. Afirmación esta que reconoce no obstante un trabajo creativo previo muy diverso, amplio y curiosamente, opuesto en la intención y la estructura de su música más difundida.

Después de más de treinta años brindados al estudio, la investigación, la producción y primordialmente a la creación musical, era natural que una obra se consolidara. Esta situación también fue detonada en gran medida, por el estreno del Danzón no. 2 en 1994. El segundo danzón sinfónico abre las puertas al inventario completo del compositor sonorense en México y el resto del mundo; en la actualidad la citada obra sólo es la punta de lanza de un oferta sincretista que en poco tiempo y con paso firme, se ha vuelto sólida, generadora de grandes expectativas, que ha trascendido y proyectado, afortunadamente, el intenso, complejo y lúdico trabajo musical de raíces afrocaribeñas de Márquez.

Otras de sus obras como el Zarabandeo, su más reciente obra para violonchelo Lejanía interior, los danzones 3 y 4, Danza del Mediodía y Homenaje a Gismonti, también se han convertido en composiciones solicitadas y regularmente en partituras obligatorias de varias orquestas, ensambles, concursos o conservatorios. Esto ha logrado que su trabajo sea ubicado, diferenciado y examinado, independientemente del efecto popular de otras de sus obras.

Arturo Márquez es reconocido gracias a un aliento característico, a una expresión que ha logrado madurez, a un sello propio que se aparta reconocible del resto, se diferencia con precisión, busca y encuentra su adecuado espacio y mientras muchos se debaten y le reprochan una supuesta incursión en los escenarios del llevado y traído nacionalismo y otros, el mezclar la vanguardia y lo académico con lo tradicional, la voz de Márquez con ímpetu y gracia, se filtra en los planes de importantes instituciones musicales prácticamente de todo el planeta. Desde la prestigiada Orquesta Filarmónica de Berlín, o la Orquesta Sinfónica Nacional de Cuba, hasta la Sinfónica de Miami, la Orquesta Sinfónica del Principado de Asturias, la Orquesta Sinfónica Juvenil de Boston, pasando por la Filarmónica de Singapur, y la Orquesta Filarmónica de Montpellier de Francia, han grabado o interpretado el segundo de la serie de danzones que, hasta hoy, se compone de ocho.

Otras orquestas en Latinoamérica como la Orquesta Sinfónica de Colombia, la Orquesta Sinfónica de Chile, la Orquesta Simón Bolivar y la Orquesta Gran Mariscal de Ayacucho en Venezuela han trabajado también con otras obras de su autoría como Paisajes bajo el signo de Cosmos, Conga del Fuego Nuevo, Vals o Máscaras, su concierto para arpa y orquesta. En Estados Unidos, la Pan American Orchestra de Washington fue quien solicitó y estrenó el Danzón no. 7 en el año 2000 y la North Arkansas Symphony bajo la dirección de Jeannine Wager interpretó el Danzón no. 4 en mayo de 2007.

En nuestro país las más grandes instituciones musicales, iniciando por la Orquesta Sinfónica Nacional de México, han registrado en grabaciones, interpretado o solicitado en diversas ocasiones música compuesta por Márquez desde 1983.

Lo anterior es virtud suficiente para cualquier músico. Mérito obligado. Lograr entrar a ese terreno es que se ha tomado por asalto la validez, es el registro histórico para cualquier compositor, reconocimiento que además fortalece el compromiso.

Que muchas orquestas de prestigio en el mundo interpreten una obra o dos de su autoría y el hecho de que todas las orquestas mexicanas que salen a ofrecer conciertos a otros países, incluyan en sus programas su música, implica que se ha entrado a las ligas mayores. En los repertorios de compositores mexicanos, el apellido Márquez se escribe con la misma tinta con la que se trazan sólo diez o quince nombres de la historia de la música sinfónica o de arte.

No es la razón primordial de este trabajo reiterar lo obvio, aplaudir la relación de Márquez con sus públicos, la fama es engañosa y muchas veces injusta. Lo importante es divulgar la información necesaria para comprender y valorar su obra, en cuyo catálogo están registradas más de cien composiciones de muchas formas y géneros.

Al margen de situaciones abstractas y subjetivas como la celebridad, el reconocimiento institucional, la relación del artista con el poder, las banderas ideológicas, la adulación de la crítica y la crítica real de los propios músicos, Márquez ha conseguido, lo que en realidad busca cualquier artista: el que su trabajo vaya a parar a las manos, los oídos, los ojos o la emoción de la mayor cantidad de público; en este encuentro nacen las danzas, es donde se ganan los aplausos, se cuadra el pulso de la sensualidad, se abren las contemplaciones que gozan la música, se logra suscitar la emoción, los cuerpos se alimentan, las químicas hacen su parranda y las pieles se templan, se funda y se funde la conexión.

La música compuesta por el originario de Álamos se apunta como música actual, presente, vigente y no hablo de redundancias, es nutrida de todos los lenguajes posibles y sólo se procura contemporánea, no precisa ser catalogada como producto de la convergencia entre la tradición y la vanguardia, fruto del folclore neoclásico o mucho menos muestra neonacionalista.

Lo más importante es el ofrecimiento creativo que se ha diseminado; la proposición musical se derrama, se bifurca, espléndidamente se menea y se cuela como la humedad en los reposos del melómano, del conocedor y de aquel que identifica “la tonada”. Su obra se ha ganado a latido y talacha su representación, por un lado, la tenacidad y la pauta del propio compositor, por otra parte, también ella cobra su impulso, la música hace y recorre su propio camino, se independiza de su creador. Es querida, alabada o detestada, por ella misma, por lo qué es, no por lo que el compositor quiere que sea. Este fenómeno lo reconoce Márquez y los músicos concientes de que los acordes, los motivos, los tonos y las estructuras le pertenecen a todos y que lo verdaderamente trascendente es producto de lo social. Como dijo el compositor alemán Paul Hindemith (1895-1963): “la música es un sonido inútil hasta que llega a la mente que la recibe”.

	Arturo Márquez crea y escribe para compartir, para que la música genere y reinvente emociones comunes. El diálogo que propone es abierto, no explica, no es pretencioso ni en sus trabajos armónica o estructuralmente más arriesgados y complejos, en esos vuelcos, principalmente durante la década de los ochenta, se sostiene en un ofrecimiento más bien etéreo, algo inconcreto, más bien dicho, intangible, transitorio, pero siempre con la intención de que su música sea invitante, cálida, siempre hay alguna frase de carácter emotivo que equilibra la idea, que pone en su sitio al impulso cerebral

Sin renunciar a una propuesta tonal, digerible o derivada de algún motivo tradicional, siempre ha incorporado “atrevimientos” armónicos o “arrojos” melódicos; invariablemente ha salpicado su música con disonancias o alteraciones. A pesar de su insistencia en llevarnos de la armonía clásica a la pantonalidad y la politonalidad, siempre desemboca en parajes claros, no se confunde, no invade y resuelve las modulaciones, los finales caen siempre precisos y los arreglos o tratamientos orquestales sólo evidencian esa labor artesanal, profunda y convincente. “Ese producto del trabajo de relojería fina de un compositor dispuesto a controlar minuciosamente sus elementos”, al que se refiere el maestro Aurelio Tello, a quien con gratitud y admiración estaremos citando reiteradamente a lo largo del presente trabajo.

En un terreno subjetivo hablaríamos de la personalidad y la elocuencia de la música de Márquez. A la inversa sucede con sus obras electroacústicas, Son a Tamayo, Enigma u otros trabajos más experimentales “se atreven” a mezclarse con lo tonal y los elementos más tradicionales. Márquez sabe dónde pisa.

	También a su favor hay que agregar que el reconocimiento y la proyección de su trabajo, en parte se debe a su capacidad y su claridad para escribir. Escribir las partituras, saber plasmar las ideas melódicas en un pentagrama de papel o con la ayuda del mouse y el teclado de la computadora, ha sido un verdadero martirio para muchos compositores de todos los lugares y de todos los tiempos, esta habilidad de Márquez ha sido señalada por varios de sus maestros, por la crítica y específicamente por los atrilistas y los directores, que por lo demás, son para los que se escribe, ellos son el puente para que el público digiera o reciba con la mayor fluidez posible lo que el autor pretende compartir.

El 27 de junio de 2001 el diario La Jornada publicó una entrevista que le hace el periodista César Güemes y ahí al preguntarle qué opina de que la Feria Internacional Del Libro de Jalapa esté dedicada a un músico como él, Márquez declara: “No podría contestar de manera objetiva, pero aprecio que los literatos y los músicos tenemos similitudes, porque finalmente lo que hacemos es escribir”.

El presente trabajo es el primer contacto con la obra de un artista vivo en varios sentidos, que atraviesa una etapa intensa en la composición; por ello, es oportuno advertir que las afirmaciones son provisionales, más incluso en este caso. Habremos de esperar en lo sucesivo nuevas creaciones de Márquez, que por supuesto darán lugar a una crítica cada vez más abundante y enfocada. Por lo tanto, admito que la perspectiva de este libro brota de una enorme pasión por la música y una honesta admiración por la obra de Arturo Márquez.

El propósito fundamental e inmediato de este libro es colaborar en la difusión del trabajo y el recorrido profesional y estético de un artista significativo de Sonora, de México y del mundo. No nos ha guiado un regionalismo trasnochado ni la inquietud, siempre necesaria y saludable, pero en ocasiones arbitraria y excluyente de la crítica especializada sobre el arte de los sonidos y los silencios. Quien piense que aquí encontrará en estudio riguroso sobre las disposiciones tonales o los manejos en las armonías y los compases del compositor alamense, se equivoca, sólo encontrará un acercamiento, una referencia, quizás un marco general.

Por supuesto nuestro interés se orienta a un lector no especializado. Deseamos que este acercamiento pueda ser leído y asimilado por una niña o niño o algún ciudadano común que no tenga una relación directa con el oficio o el conocimiento sobrado de la música. A fin de cuentas, uno disfruta al compartir una experiencia o simplemente al platicar acerca de esas sensaciones extraordinarias provocadas por la música, la poesía o películas inolvidables y únicas que nos llevan imaginariamente a otros mundos.

En Sonora la música se ha despachado abiertamente y con la cuchara grande, los talentos nacidos en nuestro estado o arraigados en él desde su juventud o plena madurez han sido cuantiosos. Trayectorias y obras, además de la de Márquez, como las de Rodolfo Campodónico, Emiliana de Zubeldía, Silvestre Rodríguez, Alfonso Ortiz Tirado, Elena Marín, Nacho Jaime, Alfonso Navarrete, Martha Félix, Ángel Valdez, Manuel S. Acuña, Arturo Carranza, Leticia Varela, Armando Noriega, Celso Aguilar Mexía, Juan Pablo Talamante y la gran cantidad de jóvenes como Arturo Chacón, Dieter Hennings, Octavio Moreno, Jesús León, Luis Carlos Contreras o María Elena García, entre muchos otros, conforman un colectivo muy valioso. Esta riqueza no tiene equiparable en el mundo de las letras o la plástica, sólo en el deporte y en el espectáculo. Es necesario comentar que sólo hago referencia a los músicos que han desarrollado carreras en el ámbito de la llamada música de arte o alta escuela, si enumeráramos a figuras de la música popular la lista se haría muy extensa. Músicos como Ángel Valdez o Celso Aguilar no se desempeñan en la música sinfónica, pero sus incursiones en los terrenos del jazz y de la música tradicional mexicana y afro antillana, creo que les otorga un valor para enlistarlos.

Además Sonora ha sido anfitriona de músicos muy significativos como Jesús Li, Luis Sandi, Hermilo Novelo, Luis Ximénez Caballero, Khosrov Yaghubyan y Héctor Reyes entre otros, que con sus estadías prolongadas y frecuentes o sus relaciones con el estado, han dejado huellas, lecciones, amistades y muy firmes cimientos que han sido de gran provecho para otros músicos de generaciones posteriores y en general para la formación del imaginario colectivo y la consolidación de la cultura y el arte.

	Márquez es un autor de corta edad en el ámbito en el que se desenvuelve y considerando que en nuestro país a los compositores se les valora en su vejez o ya de plano en el otro mundo, el conjunto de reconocimientos, invitaciones y homenajes que ha obtenido, ha sido sobresaliente y quizás ningún otro compositor mexicano los ha recibido de igual forma desde hace varias décadas.

El reconocimiento mayor, y estoy seguro, que lo mejor de su obra, estén aún por venir. Si bien su catálogo es extenso, Arturo Márquez depara y malabarea todavía una generosa cantidad de proyectos anunciados, compromisos traspapelados y encargos casi olvidados; su creatividad, por otra parte, impulsará obras que sólo él conoce y otras que ni él imagina, que se encuentran todavía en el camino, en el astillero o en los dominios de las musas.


Del Barrio Calvario y Aurora del Norte


Álamos es una población con un ambiente humano y un escenario geográfico diferente al resto de Sonora, encajada en la esquina sureste del estado, incluso considerando todo el territorio nacional, su ecosistema posee características muy singulares y especies de flora y fauna endémicas. Aunque biológicamente y tal vez de un modo espiritual y universal, tiene algo qué ver con nuestro propósito, no es este el lugar ni el momento para profundizar en el universo natural de la llamada Ciudad de los portales.

Fundado como Real de la Limpia Concepción de los Álamos en 1682, es un municipio de gran carga histórica, en lo cultural, en lo económico y lo político. Fue el primer y más importante asentamiento humano significativo de la colonia española del noroeste de México, llegando a ser capital de la Provincia de Occidente que incluía lo que hoy son los estados de Sonora, Sinaloa, Baja California y Baja California sur. Los extensos y ricos minerales de plata como La Aduana, Las Cabras, Las Quintas y otros menores, generaron el primer gran impulso para su formación. También fue capital del estado de Sonora de 1827 a 1831.

Álamos se ha convertido en una comunidad muy abierta, más rica y por supuesto, privilegiada por una profunda e intensa vida musical. Cualidades que se deben en parte a diversos factores como la hermosa arquitectura colonial de los primeros cuadros, el magnetismo que emanan sus montañas y que atrae lo mismo al acaudalado minero que al artista, al amante de la biosfera, que al historiador. Igualmente ha contribuido el intenso contacto con otros estados de México (el municipio limita con Chihuahua y Sinaloa), la permanencia de emigrantes extranjeros y el turismo, es decir, en conjunto la convivencia con otras costumbres o culturas.

Probablemente también haya influido en el desarrollo cultural de esta población la opulenta vida que generaron los magnates mineros, principalmente extranjeros, que organizaban ya desde finales del siglo XVIII recitales con fragmentos de ópera, tertulias literarias, conciertos y llevaron a sus residencias centenares de libros y pinturas. Por otra parte, esta burguesía generó centros educativos que no descuidaban la formación artística. De esto da cuenta Carlos Moncada en su libro “Sonora bronco y culto: crónica de la cultura en Sonora 1831-1997” (ISC,1997) que a su vez utiliza como fuente el libro de Albert Stagg “Los Almada y Álamos 1783-1867”: “En Álamos funcionaron dos escuelas singulares: el colegio Angloespañol, creado por Jacinto Caamaño, un ecuatoriano traído de California por Gregorio Almada, y el Liceo de Sonora, que fundó directamente el propio Almada, en el que se enseñaba inglés, francés, música vocal e instrumental, dibujo, ética, doctrina cristiana, gimnasia y contabilidad”.

Esta comunidad ha visto nacer a otras figuras conocidas internacionalmente, como el tenor, médico y filántropo Alfonso Ortiz Tirado, quien es el primer cantante que interpretó fuera de México a los compositores mexicanos, además un pilar en la historia de la radio de nuestro país al ser pieza clave en la fundación y proyección de la XEW. Fue también un sobresaliente cirujano, catedrático en la Facultad de Medicina de la UNAM y reconocido en el extranjero como un gran humanista, constructor de hospitales, miembro fundador de la Academia Americana de Cirugía y médico de cabecera de Frida Kahlo y Agustín Lara, entre otras muchas luminarias.

También se declaró en diversas ocasiones oriunda de Álamos, María Félix, mujer de inigualable belleza, actriz y diva del cine mundial del siglo XX, aunque Paco Ignacio Taibo I afirma en el libro biográfico “La Doña” (Edit. Planeta, México 1992) que la actriz nació, según consta en las actas, en el Quiriego, municipio vecino de Álamos.

El antiguo mineral ha sido lugar de nacimiento de compositores importantes para el ámbito sonorense como Santiago L. Mendoza, violinista y violonchelista de la orquesta de Eduardo C. Gulliver; Carlos Wenceslao López Portillo maestro de violín y pianista acompañante ocasional de Alfonso Ortiz Tirado y además, Álamos es la población donde se inició en el siglo XIX, la primera Orquesta de los Hermanos Zupo, tronco por demás reconocido, origen y semillero de talentos esparcidos por todo Sonora, asentándose principalmente en el área de Ures y Pueblo de Álamos.

Hoy esta pequeña ciudad se encuentra en proceso de ser considerada patrimonio cultural de la humanidad. Cada año a finales de enero, es sede del Festival Cultural “Dr. Alfonso Ortiz Tirado”, uno de los más importantes para la música en general y principalmente para la ópera, el canto lírico y la música sinfónica o de arte en México. Todo ello ha contribuido a que Álamos conserve y despliegue una tradición cultural y musical que en gran parte le otorga sustento, imagen y vida.


La primera nota


El primogénito Jesús Arturo Márquez Navarro nació en la calle Rosales, en el número 71 del Barrio del Calvario, en Álamos, Sonora, México, el 20 de diciembre de 1950. En este lugar vivió once años, hasta 1962, cuando parte a los Estados Unidos con su familia.

Su madre asegura que Arturo lloró en su vientre horas antes de dar a luz, cuando su padre le llevó serenata, es decir, suscitaba sonidos y reaccionaba con ellos antes de nacer.

Su madre es María Aurora Navarro Esquer, originaria de Álamos y su padre Arturo Márquez Cázares, oriundo del área de Phoenix, Arizona, EUA; de oficio músico, violinista de mariachi y carpintero, al igual que su abuelo paterno Otón, que era el autorizado en la guitarra y algunos instrumentos de viento.

Su padre desde muy joven se trasladó de Arizona a Chihuahua, llegó a radicar por el rumbo de Milpillas. Viajaba con frecuencia a Álamos. En 1947 decidió radicar en esa insinuante y sensible población de callejones, vericuetos empedrados, portales, arcos y balcones.

Entre los relatos de su infancia, Márquez manifiesta que casi no salía del pueblo. Sólo lo hizo un par de veces durante once años y fue a ciudades también sonorenses: en una ocasión vivió medio año en Navojoa y posteriormente en San Luis Río Colorado, aproximadamente tres meses, en un intento fallido de su padre por cruzar a Estados Unidos, de donde era originario; pero como en su juventud había extraviado sus documentos y además, no hablaba inglés, no pudo pasar la frontera.

Arturo Márquez recuerda la casa donde vivía en Álamos: “Teníamos muy pocos recursos, aunque nunca faltaba lo esencial. Tengo recuerdos de una infancia típica de pueblo. Sin corriente eléctrica, con los olores de la tierra y la madera. La primaria la cursé en la escuela que sólo llamaban ‘de las monjas’. En tercer año me reprobaron y me mandaron a la Escuela Bartolomé M. Salido”.

“Uno de los recuerdos mejor grabados que tengo es la vida musical, el mariachi, la música ranchera y el grupo de mi padre y mi abuelo; siempre estaban tocando en algún lugar. Mi padre en el violín y mi abuelo en la guitarra y los “pitos” como nombraba a una especie de flautas de pan construidas por él mismo, el Chorebe en la flauta y Rosas en el bajo. Cuando venía la Banda de Los Hermanos Siqueiros desde Villa Juárez, ambos tocaban con la orquesta. Desde entonces en Álamos ya existían los bailes de salón, ahí se tocaban boleros, pasodobles, danzones, chotises, mambos; las bandas la mayoría de las veces eran grandes orquestas; había grupos norteños, bandas sinaloenses, una vida bohemia, pianos en las casas, tríos en las calles, afición por el bel canto de parte de los ricos y de algunos no tan ricos y desgraciadamente se ha perdido esta tradición en muchos lugares del país”.

“Se puede decir de algún modo, que lo que hago al componer mis danzones, es simplemente continuar con la tradición familiar, claro, agregándole algunos detalles contemporáneos o académicos”.


“Beba” Margot


Sin duda, la presencia que marcó de manera especial a Márquez cuando niño, fue “Beba” Margot. Era una figura impactante, maestra de piano, perpetuamente estaba tocando el instrumento o alguien lo hacía en su casa. Todos los días, cuando iba a la carpintería, camino hacia la vagancia o al regreso de la escuela, Arturo se quedaba horas a escuchar música en la banqueta, en la ventana, en la puerta, en el balcón, pero siempre de la casa de “Beba” Margot. Costumbre que se prolongó durante años y se transformó en algo casi inalterable durante toda su infancia. La situación en varias ocasiones llamó considerablemente la atención de la familia, de los vecinos y conocidos. Llegó a ser por un tiempo “el mitote del pueblo” esa obsesión del niño por estar junto a la ventana de la casa de “Beba” Margot y comenzaba a inquietar. “Aunque lo regañaban, seguía aferrado a los hierros de la reja y era un problema llevárselo de ahí”, revela su madre al periódico de Hermosillo, El Imparcial (28/01/05).

Según nos relata el propio compositor, Doña Aurora no aspiraba a que fuera músico, no era nada sustancial contra la música, simple y sencillamente, “además de evitarle las fiestas y las trasnochadas” no quería que viviera con las mismas limitaciones económicas que ellos sobrellevaron.

Para entonces, algunos parientes, principalmente sus abuelos Otón Cázares y Antonio Navarro, le había dicho a la señora Aurora, que Arturo debería dedicarse a la música. También fue “Beba” Margot quien dijo a sus padres que debería estudiar porque su interés era evidente y además agrega en tono de broma Márquez: “ya no quería verme todos los días colgado del balcón de su casa, en verdad debió haber sido algo incomodo para ella”.

Márquez ni estudiaba música ni pensaba que se dedicaría a ella, mucho menos a la composición en particular, aunque para entonces ya los fantasmas del ritmo y la armonía rondaban en la cabeza del alamense y digamos que a manera de prevención o antídoto contra el poco evidente, pero real, desinterés de su familia para que se dedicara a la música, expresa que “sin hacer tangos” tampoco perdía el tiempo: “le ayudaba a mi padre en la carpintería, me la llevaba haciendo atriles o instrumentos de percusión, o algo que yo llamaba flautas, las hacía con carrizo o maderas.

Hacía tablas para picar verdura, aunque creo que más bien las hacía mi padre y yo nomás las barnizaba, pero era yo quien salía a venderlas. Precisamente el hecho de salir a vender las tablas y otras cosas de madera que se hacían en la carpintería, me dio el contacto con la calle, con el bullicio de los callejones empedrados, con el ambiente del mercado y el paso libre a cantinas y salones sociales que tenían música en vivo”.

De esa manera transcurrió la niñez de Arturo Márquez, en esa condición típica de los pueblos de México, que a mediados del siglo pasado se asomaban y admiraban a las ciudades vecinas, que adquirían su velo de áreas urbanas y dejaban de ser las muchachitas provincianas. En esa etapa de los poblados de Sonora y de todos los poblados medios y pequeños del mundo, cuando llegó la nueva integrante de la familia que era la televisión y el disfrute del ocasional cine ambulante que traían los húngaros, los gitanos.

Sin saberlo, también esos años y esos niños empezaban a treparse en lo que gracias a los medios de comunicación y a los avances tecnológicos, hoy la conocemos ampulosamente como globalización, una globalización en esencia cíclica, pero que hoy encandila como novedosa y que de modo paradójico es causa, motor y ocupación de la mayoría de los artistas del mundo actual.

Sin sobresaltos ni grandes sucesos en lo artístico ni anécdotas de contacto con estrellas del arte, el niño Arturo vivía arraigado en un ambiente familiar y municipal propicio y en un contexto determinante para el carácter posterior de su obra.

Si no fue instruido pedagógicamente o inscrito en alguna escuela para estudiar música, es irrelevante, Márquez vivió su infancia y ha vivido el resto de su vida inmerso en un entorno atestado de música; su familia, el terruño y la comunidad alamense contribuyeron en una vida bohemia, mítica, llena de leyendas de fantasmas, fariseos pascolas e historias oscuras de los antiguos frailes. Álamos y una niñez relajada, observante, libre, definieron a un artista cálido, inquieto, tropical y chicano, vago y académico, norteño y jarocho, sensible y selectivo, terrenal y viajero.


Entre El Monte y La Puente, California


El encuentro formal o digamos “más en serio” con la música se dio en 1962, ya instalado con su familia en Estados Unidos. Entró a quinto año en El Monte, California y después se trasladaron a La Puente, también en el área de Los Ángeles. Con Arturo y sus padres se fueron sus hermanos Aurora, Guadalupe, Beatriz, Ramón y Humberto, ya en los Estados Unidos nacieron Antonio, Lorena y Jorge.

Entre los diez y los once años escribió su primera canción, esa primera melodía salida de la inspiración de Márquez era un bolero, decidió mostrársela a su tío Heriberto, que también componía. Más bien terminaba cantándola, no tenía en esos años los recursos para expresar algo totalmente escrito porque no sabía escribir música, no tenía el conocimiento de la composición formal en partitura, pero sí deducía la armonía. Ya de un modo hereditario y empírico asimilaba la lógica de los acordes, hacía canciones o piezas muy sencillas.

Para una entrevista de la agencia Apro, al cuestionársele si de niño soñaba con ser el compositor sinfónico “más cotizado” de México, Márquez declaró en mayo de 2006, al reportero Roberto Ponce: “Son opiniones que no tiene que ver con mi quehacer. De chavo tenía mis sueños guajiros. Recuerdo cuando era muy joven que me llegaban frecuentemente las ideas de música orquestal. Soñaba con música siempre rondando por ahí, pero empecé a escribir a partir de que estuve involucrado en la música experimental y contemporánea.”

A los catorce años, Arturo logró que le prestaran un violín y además de la familiaridad que tenía con el instrumento, por ser el instrumento musical de su padre, se dedicó a estudiar y practicarlo a fondo, sin descuidos, arduamente. El avancé fue notorio, rápido y ya en el séptimo grado o la Junior High en Estados Unidos, logró ser el concertino de la orquesta infantil de la escuela.

Digamos que su iniciación formal en el estudio y la asimilación consciente de la música sucedió en la adolescencia: “Empecé como a los 14 años. En aquel entonces estudiaba violín, piano y trombón, pero el piano me dio una primera idea de la armonía y pronto empecé a componer mis primeras melodías con un acompañamiento de armonía intuitivo”. Declaró a la revista Artsalive de California

Arturo no tenía más vida y razón que para la música. Para entonces su padre y la familia en general, se dieron por vencidos y Don Arturo permitió que el joven recibiera clases particulares e intensivas de violín. Quizás por ser algo, si ya no prohibido o negado, sí hasta entonces poco estimulado, el joven se las ingeniaba para estudiar y tocar el violín con la orquesta, y además, casi de un modo oculto, tenía algunos meses estudiando la tuba con otro maestro.

En la High School empezó a estudiar piano y trombón. Dejó el violín y la tuba. Para su suerte, sus padres compraron un piano, con el propósito de que sus hermanas aprendieran a tocarlo, pero el que se adueñó del instrumento fue Arturo.

Márquez recuerda como algo fundamental para su formación las clases de piano que recibió en esos días de Eva McGowen y las clases de música del director de la banda escolar Thomas Rosseti.

	La continuación del mismo período intenso en el aprendizaje formal y el hecho de que Márquez siempre vivió rodeado de instrumentos y de un dinámico ambiente musical, por la profesión de su padre y su abuelo, hicieron que en la adolescencia, cuando estudió propiamente la teoría musical, todo se facilitó y funcionó de modo natural, casi de forma automática, sucedió una especie de confirmación esperada, todo lo básico estaba entendido.

Durante esos años se hizo firme el compromiso de Márquez con el arte, quizás se presentaron algunas disposiciones nuevas en la teoría, la grafía, la construcción de la estructura de un tema musical y la interpretación de la música, más no fue algo ajeno o insólito. Todo embonaba. Se destrabaron los oídos y el destino. Con ayuda de sus maestros de la escuela, con la asistencia cotidiana de su padre y su abuelo, más la propia enseñanza que adquirió de manera voluntaria y a título personal, Márquez recibe los primeros fundamentos: refuerza cimientos, adquiere la base necesaria y suficiente para decidirse a ser músico; quizás nunca lo dudó ni siquiera tuvo tiempo de reflexionar en la posibilidad de dejar de serlo, pero técnicamente es en esa etapa cuando Márquez enfoca sus baterías de modo natural e inequívoco a la música.

Márquez ingresó a una banda de música popular donde tocaban los éxitos del momento: “era una banda medio anacrónica, creo que era algo “fresa”, aunque ya me gustaban las canciones de los Beatles, los Rolling Stones, Los Doors, tocábamos una onda más de banda, canciones de Frank Sinatra, del Tijuana Brass de Herb Alpert”.

Era la mitad de los sesenta, una generación proponía un cambio, la juventud tenía un par de aliados para la rebeldía de los que carecían los rebeldes del romanticismo y el barroco: la radio y la TV. La posguerra, los viajes al espacio, la sicodelia, el pacifismo, las libertades sexuales y la bandera de la libertad de expresión se hacían presentes en todo el mundo y California era uno de los lugares donde esta revolución mundial brotaba y se vivía con excesiva intensidad.

Una década de cambios, choques generacionales y obviamente de guerras. Así se cumplió el resto de su adolescencia en California, estudiando afanoso con sus parientes, con sus maestros y tocando en fiestas populares, bailes de la escuela y desfiles. Observando lo que son las diferencias raciales en ese país monstruoso y luminoso, asimilando la real cultura chicana, conviviendo con una cultura dominante y belicista. Igualmente encontrando la nueva cara que mostraba la cultura latinoamericana, que al parejo de los países desarrollados durante estos años, fue marcada en los procesos creativos. También fue el momento en que se mostró completa su estructura, es decir, que así como sabíamos en el mismo instante lo que ocurría en Londres o Nueva York, también se razonaba lo que en Buenos Aires o Bogotá sucedía con los jóvenes y los artistas.


1968 y el primer regreso a México


Precisamente en 1968, con la preocupación de que podría ser enviado a la guerra de Vietnam, la familia y él mismo, deciden que es conveniente sacarle la vuelta a un conflicto absurdo y ajeno. Es tiempo de regresarse a México.

A principios de septiembre de este año, con los recuerdos y las canciones de Javier Solís, los nocturnos y los impromptus de Chopin y la guitarra y el ritmo de Carlos Santana, llegó a San Luis Río Colorado, la frontera sonorense con Baja California y Arizona, el extremo totalmente opuesto a Álamos. Ahí podía ser albergado por algunos parientes. Quiso entrar a la secundaria y no había cupo. Además, debido a diferentes razones de carácter familiar, la situación se complicó, buscó otras opciones, ya que su intención era permanecer cerca de Los Ángeles. No pudo quedarse y tuvo que dirigirse al sur de la región.

Fue en Navojoa al sur del estado y muy cerca, a 50 kilómetros, de su natal Álamos, donde pudo inscribirse en el Colegio Cuiltre y recibir el apoyo de algunos consanguíneos. Fue una etapa difícil, de reencuentro consigo y con su país, una realidad compleja en lo académico y en el trajín diario: “fue un tiempo donde tuve que ubicarme en muchos sentidos, no obstante de que Navojoa era un lugar que me hacía sentir cómodo, que me era conocido y familiar, no entendía algunas de las costumbres, había rituales y reglas que no practicaba, ya que me fui siendo un niño y es en la adolescencia donde se fundan muchas de tus ideas y gustos. En California estaba en el segundo grado de la High school antes de venirme. En México me pidieron que entrara a tercer año de secundaria y que hiciera exámenes extraordinarios para acreditar primero y segundo. Se me facilitaban mucho las matemáticas, pero de historia o de gramática venía en blanco, se me creaban grandes problemas, hablaba más o menos español, pero lo escribía mal, venía con una carga pesada de pochismos”.

Ya con algunos meses viviendo en México, entrando 1969 se incorporó como trombonista a la Banda Municipal de Navojoa. Había formado la agrupación un año antes un mormón norteamericano, Elder Bowman. A los pocos meses de manera abrupta el profesor debió regresar a Estados Unidos y Márquez por consenso quedó como director.

Desde entonces Márquez ya combinaba la actividad de instrumentista con su necesidad de compartir lo sabido. Durante un año realizó una valiosa labor en la educación musical de algunos niños y jóvenes de Navojoa, sin embargo, para mala suerte de éstos, Arturo decidió que ya era hora de prepararse apropiadamente e inició búsqueda de información para trasladarse a una ciudad que llenara sus expectativas para el estudio de la música, esa era el DF.


El DF


Gracias a la invitación y a la información que obtuvo de su amigo, Víctor Manuel Hernández, compañero de primaria y también originario de Álamos, quien estudiaba piano en el Conservatorio Nacional de Música, en agosto de 1970 partió a la Ciudad de México.

Hizo la prueba para ingresar a la carrera de piano, pero en el conservatorio eran muy estrictos en cuanto a la edad máxima para estudiar. Como Márquez andaba en sus veinte, le dieron la opción de educarse para maestro de música. Su idea, más que formarse como pianista era estudiar para arreglista: “no sabía que esa carrera de arreglista no existía. Después de los exámenes me ubicaron en segundo de solfeo y en cuarto de piano”, indica Márquez.

	En 1970 inicia sus clases de piano en el conservatorio con Carlos Barajas y José Luis Arcaraz. Como si esto no fuera ya una responsabilidad de nuevas dimensiones, Márquez adquiere apenas a sus veinte años, todos los compromisos de un padre de familia. En 1971 nace su hijo Renato. Conoció a Lidia Tamayo, arpista de una de las familias de mayor tradición musical en la capital del país, contrajeron matrimonio y su hija Lily nació en 1973.

Con todos estos compromisos y las necesidades económicas que implican, había que ponerse a trabajar en serio; se mantenía dando clases particulares o en jardines de niños desde que llegó en 1970; dos años más tarde empezó a dar clases de música en la Universidad del Valle de México, y en el 73 logró dar clases en las secundarias oficiales.

En el 75 presentó su examen de piano, con el que pretendía obtener el equivalente a una licenciatura en la actividad académica y profesional de la música, trataba de alcanzar el grado de ejecutante. Pero no lo aprobó. Comenta el compositor alamense todavía con aire de incredulidad: “Tenía muy buenas calificaciones en todas las materias. Era un buen alumno en diversos sentidos, simplemente no era el día o no estudié lo suficiente”. Este mismo año dejó el conservatorio.

En 1976 fue aceptado en el Taller de Composición del INBA (Instituto Nacional de Bellas Artes) fundado por Carlos Chávez (1899-1978), que en ese momento se encontraba bajo la dirección de Héctor Quintanar (1936). En ese taller tomó clases de composición durante tres años, con cuatro grandes de la música mexicana: sus maestros fueron el propio Quintanar, Joaquín Gutiérrez Heras (1927), Raúl Pavón (1930) y en la última etapa Federico Ibarra (1946).

En 1979 Manuel Enríquez (1926-1994), arriesgado, visionario compositor mexicano y al mismo tiempo, uno de los menos reconocidos, traslada el Taller de Composición al CENIDIM (Centro Nacional de Investigación, Documentación e Información Musical) “Carlos Chávez”. Enríquez también crea el Foro de Música Nueva. Es ahí donde Arturo Márquez estrenó su primera obra de manera formal. Tenía 28 años. La obra era “Dúo” para arpa y flauta.


La experiencia francesa


En 1980 Arturo Márquez y su esposa solicitan una beca al gobierno francés para estudiar en el Conservatorio de París. Uno de los problemas a los que se enfrentó era que sólo tenía los certificados o las constancias de sus estudios más no títulos académicos requeridos. Había dejado el Conservatorio, el Taller de Composición no estaba tan organizado administrativamente como para otorgar un título o diploma con validez oficial.

Una de las condiciones para ser merecedor de la beca era aprobar un examen básico de francés y como de adolescente había estudiado un par de años ese idioma en la High school, se sintió seguro. Como si el destino empezara a proponerse una serie de malas jugadas, la beca es rechazada porque no aprobaron el examen de idioma.

Ni el propio Arturo Márquez sabe bien de dónde ni por qué razones, pero en el proceso de solicitud, vueltas y papeleos, apareció un funcionario francés que, digamos, los amparó y dio la explicación a sus superiores de que por la actitud, la aptitud y los estudios de música, la joven pareja merecía estudiar en París.

Poco a poco y con el cumplimiento de algunos requisitos, el “castigo” que otorgó el gobierno francés por reprobar el examen de idioma, fue pasar el verano con todos los gastos pagados, casi tres meses, para estudiar francés en Burdeos, antes de pretender ingresar al conservatorio.

Otra vez el maleficio de los exámenes brotó en el camino de Márquez. Al final no lo aceptaron en el conservatorio con argumentos sobre la edad y él mismo admite, ya como una especie de travesura amable e irrelevante de alguien que ha logrado el reconocimiento: “la verdad, no pasé el examen de solfeo”.

Había otras opciones para estudiar, otras escuelas importantes de París, la beca estaba aceptada casi de modo automático o anticipada, pero optó por la más difícil que era el conservatorio y se aferró a extraer la esencia de su aventura y lograr el objetivo prioritario de su viaje, la decisión fue inamovible: Márquez en un momento difícil y en el que el artista se demanda a sí mismo toda la honestidad y convicción posible, solicitó a los maestros de composición del mismo conservatorio permitirle tomar las clases de manera particular y como oyente en las aulas. Las cosas salieron bien, al grado de entablar una relación amistosa con sus maestros y durante dos años pudo asistir a clases y recibir asesoría de dos músicos de gran peso a nivel mundial: Jacques Casterede (1926) e Ivo Malec (1925). La Cité des Arts, era el lugar ideal para muchos jóvenes y otros no tan jóvenes que trataban de aprender, de absorber, y también dar a conocer sus propuestas

Casterede, compositor francés fue maestro de solfeo, análisis y piano en el Conservatorio de París durante los años de la estadía de Márquez. Ha sido un artista importante, un maestro y compositor muy celebrado por el mundo cultural y musical de muchos países y una emblemática figura en Francia. Sus obras actualmente son interpretadas por las orquestas de Francia, Italia y Alemania básicamente. Casterede es un multiinstrumentista en la composición, pero las obras que más se han difundido son sus conciertos para instrumentos de aliento como la tuba, el trombón o la flauta, aunque tiene sinfonías, conciertos para piano y guitarra, cantatas, misas, ballets y música de cámara. A finales de los años noventa recibe la invitación del gobierno chino para irse como catedrático al conservatorio de Beijín, le son asignadas varias labores de difusión, asesoría y la titularidad de la materia de composición.

La obra de Casterede es más bien tonal y melódica, aunque posee muchas luces de la música vanguardista, serial y minimalista, ya que conoció directamente, en carne propia, todos los procesos creativos que en su momento vivían sus autores, al ser alumno de Oliver Messiaen (1908-1992), éste para muchos el verdadero creador y quien supo darle una profundidad al serialismo en los años cuarenta del siglo pasado.

Pierre Bouléz (1925) también fue alumno de Messiaen y de ahí en adelante la música fue distinta.

El otro de sus principales maestros en Francia fue Ivo Malec, esencial compositor no sólo para Márquez sino para la música contemporánea en general. Al músico sonorense le marcó de manera profunda el uso que su maestro francés hizo de la cinta magnetofónica. Es sobre todo en su etapa de 1985 a 1995, cuando es más evidente la valoración y el uso que Márquez hace de la llamada cinta magnetofónica, que es lo que actualmente equivaldría a una secuencia. Malec fue uno de los primeros creadores que otorgaron dimensiones humanas a los objetos y dio como resultado grandes obras para la llamada “música mixta”, por otro lado, es un compositor que revolucionó la escritura tradicional a través y con el profundo estudio de la electroacústica.

En el inicio de los ochenta la música del ambiente parisino daba la pauta de la vanguardia: Karlheinz Stockhausen (1928-2007), Pierre Boulez (1925), Yannis Xenakis (1922-2001), Hans Werner Henze (1926), Luciano Berio (1925-2003), Gyorgy Ligeti (1923-2006), John Cage (1912-1992) y Philip Glass (1937), con sus propuestas novedosas sobre el microtonalismo, la música serial, la asimilación del dodecafonismo, el minimalismo, la música abstracta y otras arriesgadas y rompientes teorías. Todo ello generó un ambiente propicio para los jóvenes músicos, ansiosos de ideas radiantes y enervados de la tradición musical. Aunque de los músicos citados sólo Boulez es francés, la mayoría pasaba grandes temporadas del año o vivían permanentemente en París.

Fueron los tiempos del auge de instituciones importantes en el estudio y desarrollo de la música como el CEMAMU o Centro de Estudios de Música y Matemáticas fundado por el griego Xenakis y el IRCAM (Instituto de Coordinación Acústica y Música) dirigido por Boulez.

En París las experiencias musicales y las artísticas en general de alguien que ya pasaba los treinta años, lo marcaron agudamente y para el resto de su vida, la obra de Márquez es casi imposible alejarla de otras expresiones como la danza, el cine, la pintura y el teatro y esto fue asimilado en la capital francesa.

Ahí se vivía con gran intensidad el auge de las propuestas interdisciplinarias, el performance, el renacimiento del teatro callejero, la instalación y la intervención. El minimalismo cobra una fuerza inusitada sobre todo en la arquitectura y la música, las composiciones de los norteamericanos Steve Reich (1936), Terry Riley (1935) y del británico Michael Nyman (1944) irrumpen con sus notas repetitivas y envolventes.

Márquez no sólo vivió la experiencia en términos personales por su interés de prepararse como músico, también observó los planes de estudio, las dinámicas académicas, la pedagogía musical en general. El compositor en una ocasión me expresó que en París conoció a muchos músicos de todo el mundo, y que su estadía en Francia, fue algo que lo hizo reflexionar de manera más profunda sobre las cuestiones del aprendizaje, las técnicas o los programas de los gobiernos en cuanto a la música en particular y la educación artística en general. Confirmó que entre Europa y Latinoamérica, desgraciadamente los modelos pedagógicos están a una considerable distancia. Era común -relata Márquez- ver a músicos, compositores o instrumentistas argentinos, mexicanos, chilenos, venezolanos entre los veinte y treinta años de edad, que llegaban a Europa a estudiar y prepararse con una convicción, una pasión e incluso una técnica admirable, pero al ver las condiciones de los niños y los jóvenes europeos, llegaba una especie de desánimo. En el “viejo continente” la formación es mucho más temprana, por consiguiente en las escuelas importantes de música en Europa intentar ingresar después de los veinticinco años es algo más bien osado y no bien visto, al parecer del compositor.

París en particular, era un sitio donde se conjugaban todas las culturas y todas las expresiones: la europea, la latina, la africana, la oriental, una experiencia intensa y enriquecedora. Durante su estancia en Francia, Márquez se inclinó con ímpetu por la música contemporánea, la música experimental. Aprendió y profundizó en lo que es el análisis de la composición y asegura que ahí maduró muchos de sus conceptos de lo que significa propiamente la orquestación. Aquí podríamos asegurar que fue donde adquirió un influjo muy raveleano que hasta hoy el compositor admite: “no me ha dejado nunca”.

Otros analistas de la obra de Márquez sostienen que también es notable la influencia de Darius Milhaud (1892-1974) y en lo personal me da la impresión de que no sólo Maurice Ravel (1875-1937) y Milhaud han sido influjo considerable en su obra. Habría que agregar a Claude Debussy (1862-1918), por aquello del “vaporoso encanto” y las sonoridades refinadas que logran producir.

También el amor por el arpa lo enlaza con el compositor del “Preludio para la siesta de un fauno”. Los tratamientos orquestales en obras muy conocidas del francés como “El Mar”, el uso de las cuerdas en general, así como la forma de proyectar el arpa en las danzas sacras y profanas, hacen también visibles, los recursos y las intenciones que comparten. Si Debussy vio la necesidad de romper, durante el cambio de siglo del XIX al XX, con la arrogancia y la carga épica de Wagner o con los arrebatos temperamentales de Bethoven, Márquez también se ha desmarcado, tanto del nacionalismo, como de la vanguardia propuesta por los compositores a mediados del siglo XX. Por eso los caprichos de la evolución de la música juegan con los tiempos de tal modo, que no todos pueden convertirse en Clásicos, sólo aquellos que juegan sus cartas sin malicia, confiados a la suerte y la experiencia.

Como dato curioso, Debussy compuso un siglo antes y al igual que Márquez, un concierto para arpa y orquesta titulado “Máscaras”.

Démosle a los tres, a Debussy, Ravel y Milhaud, el crédito justo y el peso concreto no por lo particular sino por pertenecer a una escuela, a un discurso musical común o emparentado que ha influenciado, tal vez inconscientemente, a Márquez. Estos tres clásicos franceses pretendían hacer una música vigorosa pero más ligera, depurada en el sentido estético (como buenos galos) pero sin la menor concesión a las reglas de la escuela o la armonía tradicional. Y esto también lo asocia como principio a la intencionalidad y la expresión, toda proporción guardada, con el alamense.

No podríamos decir que solamente los encontronazos culturales, las decepciones comparativas o el sacrificio era lo común durante esos años. Además de conocer y aficionarse por la obra del compositor italiano Luciano Berio, la del cantante y compositor belga Jacques Brel, la del escritor argentino-belga Julio Cortázar, de cultivar el gusto por los buenos vinos y el café, en París pudo estrenar varias obras en diferentes foros durante 1981 y 1982. Con el flautista Guillermo Portillo estrenó Moyolhuica (1981) obra para flauta y dio a conocer junto a Lidia Tamayo Enigma (1982) para arpa y flauta. En 1982 terminó la beca y regresó a la Ciudad de México.


El segundo retorno a México y el CENIDIM


Una vez más de regreso en su patria, entró a trabajar con Manuel Enríquez al CENIDIM en el departamento de documentación e información, realizando diversas actividades, como la ha hecho desde ese momento hasta la fecha. Esta faceta de investigador es una actividad que Márquez ha realizado y alternado junto a su labor como compositor. Al CENIDIM siempre regresa o más bien dicho, nunca se ha ido.

En esos momentos ya su carrera como compositor estaba iniciada, cantada y comprometida. Después de tanto estudio y tantas experiencias, el impulso de la expresividad no podía seguir contenido. Tenía que dedicarse a crear, principalmente a crear. O si se puede, sólo a crear.

En 1983 su propio maestro Enríquez estrena Manifiesto, obra para violín solo y totalmente registrada en una configuración abstracta y experimental de la armonía, la pieza fue estrenada en Alemania y grabada por Enríquez en 1991. En el año de su estreno Manifiesto fue definida en artículo de José Antonio Alcaraz para la revista Proceso de la siguiente manera: “Tiene el don de la especificidad. Nada hay de superfluo o gratuito en su decurso, aun cuando Arturo Márquez sazona de manera muy imaginativa: enuncia y trama, alejado por igual de lo severo o rígido que de cualquier relación prolija. Manifiesto posee un encanto vigoroso, rico en diferenciaciones y energía rítmica, así como texturas llenas de interés que caracterizan otras obras de este músico. Suya es la fuerza del murmullo sonoro, donde hacen impacto las interjecciones colocadas con especial habilidad estratégica y alcanza, gracias al carácter genuino del tal gesto creativo, una plenitud cercana al colorido expresionista en sus manifestaciones mejores”.

También de 1983 es Mutismo para dos pianos y cinta, estrenada en abril en la capital mexicana por Jorge Suárez y Mari Carmen Higuera. Un cuarto de siglo después, Márquez tiene esta visión sobre Mutismo: “ emplea varios recursos del piano y de los usos de los sintetizadores de aquella época, plasma mi visión de cómo el ser humano, especialmente en Latinoamérica, es amordazado y no dice lo que debe decir, por eso el momento de apagar y sujetar las cuerdas del piano con las manos. Fue una obra muy comentada y muy poco ejecutada, yo la volví a presentar a mediados de los noventa”. 

También a sus 33 años estrena Gestación su primera gran obra para orquesta y de ahí el título, Márquez se localiza en el inicio de un proceso y una nueva forma de ver el nacimiento, el transcurso de la creación se expande a las estructuras orquestales, fue estrenada por la Orquesta Sinfónica Nacional dirigida por Sergio Cárdenas.

Desde ese punto y más o menos con la misma visión nace Viraje para arpa y doce instrumentos de cuerda. Fue interpretada en público por primera ocasión en julio de 1983 con Lidia Tamayo en el arpa y la Camerata Mexicana bajo la dirección de Leonardo Velásquez. Para el músico el nombre de la composición responde a obvias razones, al cambio que percibía y proponía en su trabajo, el sentido orquestal de su producción le hacía generar nuevos recursos, giros en el sentido instrumental y en el tonal.

Al año siguiente da a conocer su primer trabajo para violonchelo solo Postludio que ejecutó el sueco Peter Schuback

En la mitad de la década de los ochenta, el Foro Internacional de Música Nueva llegó a su séptima edición. En ella Arturo Márquez presentó dos obras, la que creó para el grupo “Música de Cámara” que integraban el fotógrafo Juan José Díaz Infante, el poeta español Ángel Cosmos (1949-1993) y el propio Márquez, y el Ron-Do que interpretó el Cuarteto Latinoamericano. Según los comentarios del maestro, compositor e investigador peruano Aurelio Tello, quien escribió la reseña del evento para la revista Pauta no. 15 del tercer trimestre de 1985, Márquez ya iniciaba su etapa como compositor con porvenir, dueño de un talante nuevo y un capacidad muy personal: “Quizá el concierto más controvertido fue el del grupo “Música de Cámara”, grupo interdisciplinar (sic), como dice Ángel Cosmos, miembro de esta asociación que comparte con Juan José Díaz Infante (fotógrafo) y el compositor Arturo Márquez. Hubo de todo en este concierto, desde el toque dramático de Poesía de la Voz hasta esa suerte de tomadura de pelo que fue intemezzo, performance colectivo. La sincronización entre imagen y sonido fue realmente lograda en obras como Sólo para piano, quizá el mayor acierto musical de la noche, Sin título, una excelente obra concreta y Sistema de zonas, en la que las proposiciones de la partitura visual y gráfica, fueron magistralmente resueltas por el sintetista Roberto Morales, quien realizó una improvisación lindante entre la música experimental y el rock progresivo. Una velada que a más de un competidor le pareció bufonesca, a más de un crítico un mal ejemplo de lo que dicen que es hoy la música de vanguardia y a más de un espectador un desborde de humor, inteligencia, creatividad y renovación. El esfuerzo realizado por el trío Cosmos-Díaz Infante-Márquez fue cálidamente aplaudido por el público asistente y estamos seguros que más adelante nos ofrecerán nuevas obras y con mejores logros que el del Concierto para fotógrafos. Talento no les falta y que sigan adelante porque a quien Dios se la dio que San Pedro se la bendiga.”.

Más adelante y después de los primeros comentarios entusiastas sobre las composiciones de Márquez, el maestro Tello, continuó dando referencias sobre la obra del sonorense, ahora sobre Ron Do: “Por la noche del mismo día sábado 18 (de mayo de 1985), se dio, tal vez, el mejor concierto de todo el Foro. Me refiero a la actuación del Cuarteto Latinoamericano. (…) Realmente estuvo a una gran altura en cada una de las cuatro composiciones que se tocaron esa noche. No puedo dejar de expresar mi admiración y reconocimiento por la extraordinaria ejecución que hicieron de mi Dansaq II al cual el público premió con cálidos aplausos que también lo fueron para el Cuarteto I de Adolfo Lagos, obra todavía de búsqueda, de escuela, así como para Ron-Do, cuarteto en trance de madurez, excelentemente escrita por Arturo Márquez”.

Los años ochenta fueron un período de balanzas en la obra de Márquez. Su obra orquestal emergía. Gente con el arrojo y el temple necesario como el director Sergio Cárdenas se atrevió a estrenar, como lo acabamos de señalar, en medio de algunas polémicas, la obra Gestación.

Sus partituras para duetos, instrumentos solistas o ensambles de esa etapa, adquirían además del cuerpo y la difusión, la sangre, la madurez y la permanencia.

La música electroacústica, la experimentación y los trabajos abiertos a otras disciplinas artísticas fueron una constante, una inquietud latente. A pesar de haber dejado una huella significativa con la música experimental, su creatividad definía senderos diferentes. Caminos más cercanos a la cadencia, el ritmo y lo emotivo y más alejados de una ansiedad, propia de las energías y las rebeldías juveniles, donde se aprecia más la idea que el resultado musical.

	El investigador y también compositor Manuel Rocha Iturbide en su apreciada y consultada “Retrospectiva de la Música Electroacústica en México (1960-2003)” aporta algunos datos sobre este periodo del compositor sonorense: “Personalmente pienso que el verdadero surgimiento de la Música Electroacústica en México se da en los años ochenta, mayormente fuera de las instituciones culturales del estado y gracias a compositores como Antonio Russek, Vicente Rojo, Arturo Márquez y Roberto Morales, quienes le dieron un impulso importante mediante la creación de obras y conciertos interdisciplinarios. Por otro lado, Russek crea el Centro Independiente de Investigación Musical y Multimedia, laboratorio en el que se darán cursos, se producirán obras de varios compositores como Eduardo Soto Millán, Semir Menaceri, etc. Sin embargo, no se puede negar que el interés del compositor Manuel Enríquez por la electroacústica, aunado al surgimiento del Foro de Música Nueva (festival auspiciado por el INBA y que estuvo bajo su dirección desde 1979 hasta 1994), fueron también factores importantes que contribuyeron a la difusión de esta música en estos tiempos”.


Reminiscencias del Concierto para fotógrafos


El Concierto para fotógrafos y Música de Cámara dejaron huella, no sólo por ser de los primeros trabajos interdisciplinarios, multimedia y en gran medida aleatorios, sino porque fue la primera propuesta de estas características creada por verdaderos profesionales. Tanto Márquez como el fotógrafo Juan José Díaz Infante se han encargado de mantener vivo el concepto y el proyecto. Afanosos y con devoción a los retos, este par de artistas se propusieron volver a montarlo en memoria de su amigo y fundador de Música de Cámara el poeta y artista interdisciplinario español Ángel Cosmos, fallecido en 1993.

El miércoles 26 de noviembre de 2003, en el Teatro de las Artes del Cenart (Centro Nacional de las Artes) se congregaron algunos de los compositores mexicanos contemporáneos más importantes para conmemorar el décimo aniversario de la muerte de Cosmos y con un poco de anticipación el vigésimo del proyecto de 1984 Música de Cámara.

Arturo Márquez, Lidia Tamayo, Eduardo García Barrios, Antonio Russek, Roberto Morales, entre otros músicos, el fotógrafo y diseñador Juan José Díaz Infante, recrearon aquel trabajo presentado en 1985. Tamayo interpretó Master Pez al arpa con pedales electrónicos (una partitura videográfica sistematizada donde peces señalan el curso de la interpretación y el pentagrama se transforma en una obra plástica y visual). Dimitri Dudin ejecutó Sólo para Piano y Mascletá y Fuga para piano y fuegos artificiales. García Barrios dirigió (F/16) Concierto para fotógrafos interpretada por una serie de ejecutantes tanto fotógrafos como percusionistas.

Es significativo resaltar que los músicos, fotógrafos, ingenieros, iluminadores y curadores que participaron, es un grupo artístico que apreció y tomó el riesgo de aventurarse, desde hace 20 años con la interdisciplina, la tecnología electrónica y la partitura fotográfica, los instrumentos intervenidos y los procesos aleatorios; y que ahora, como en el caso de Arturo Márquez, Roberto Morales y Antonio Russek, están entre los compositores electroacústicos mexicanos más reconocidos en el mundo, que además de contar cada uno con una sólida carrera, experimentan con las llamadas nuevas tecnologías, la interactividad, composición en tiempo real y la instalación sonora.

La importancia de este happening dentro del marco de Sound Image, fue mostrar uno de los proyectos en los que hace 20 años se comenzó a gestar en México una serie de formas a las que ahora llamamos Arte electrónico.

Según la información recopilada de boletines informativos de Conaculta, el Sound Image, es un proyecto de colaboración entre Conaculta, Cenart, El Centro Multimedia, El Instituto Goethe, el ZKM (Zentrum fur Kunst und Medientechnologie) de Alemania, el Laboratorio Arte Alameda del INBA y otras empresas e instituciones.




Para entender mejor la idea original y propuesta en general de Música de Cámara, retomamos las opiniones y los conceptos del fotógrafo Díaz Infante, maestro de fotografía del Tecnológico de Monterrey, entre muchas otras actividades, entrevistado por la alumna de la carrera de Medios de Información y Periodismo, Ana Cecilia Silva, en la capital neolonesa el 31 de enero de 2005: “Ángel Cosmos me hizo una invitación para participar en el Museo de Arte Moderno junto a varios músicos, al inicio no entendí el proyecto pero lo acepté, creí que iba a tomar una fotografía para la entrada del evento. Cosmos propuso que pusiera una pecera con las partituras dibujadas, pero que tomara fotografías de los peces. Hice el ejercicio, saqué cerca de 30 fotografías de los peces capturándolos conforme se movían, al final seleccioné sólo 8 de ellas y las pegué en forma de biombo para mostrárselas a Ángel.

“Un concierto de Música de Cámara se forma como cualquier otro de varias piezas, aunque no hay una estructura rígida que siga el grupo en sus presentaciones consiste básicamente de dos partes. Una de ellas es la ejecución de las partituras antes descritas - recordemos el ejercicio de los peces para escribir Master Pez- en instrumentos musicales como el piano o el arpa. La segunda parte es un ejercicio mucho más complejo. Un grupo de fotógrafos –los artistas-, armados con cámaras fotográficas y otros implementos –sus instrumentos-, suben al escenario como cualquier orquesta. De inmediato hace su aparición el director, ante los aplausos del público. Lo que vemos después es increíble, armonizados en diferentes tiempo, los fotógrafos corren las películas, disparan sus cámaras, en fin ejecutan sus ‘instrumentos’ bajo las ordenes del director de la orquesta. El resultado, un sonido que encanta a los espectadores”.


El “Son” que me toquen


En 1987 además de hacer la música de la película Días difíciles de Alejandro Pelayo, algo que le trajo mayor presencia en el vida cultural, Arturo Márquez fue segundo lugar en el Concurso de Composición Felipe Villanueva, convocado por la Orquesta Sinfónica del Estado de México, con la obra “Son” , ésta fue estrenada por la OSEM el 10 de julio de 1987 bajo la dirección de Francoise Legard y sin embargo fue grabada doce años más tarde, hasta 1999, por la Filarmónica de la Ciudad de México, bajo la dirección de Eduardo Díazmuñoz.

El “Son” que en realidad no es un son en el sentido genérico del término, es una obra, desde mi punto de vista más bien impresionista de aires serenos, de apariencia o intención muy aguda. Un tema enérgico y percusivo desde el inicio, estructurado más para vientos, primordialmente los trombones y para tambores, que para las cuerdas quienes sólo juegan un papel conductivo, de enlace. Se trata de una obra determinante en la carrera de Márquez, si en lo estructural tiene poco que ver con la cadencia, el swing o el “estilo” del compositor, “Son” ya exhibe dos características muy propias de su obra posterior: en primer lugar, la inclusión de instrumentos como el güiro o la clave en primer plano y en segundo lugar, la participación siempre en tono festivo de las flautas. Es pertinente agregar que en esta composición sin abandonar sus propuestas más disonantes que jalaba desde su primera etapa, Márquez da inicio a una serie de obras orquestales y en concordancia a los géneros tradicionales. “Son” es compleja y abrupta en el sentido expresivo, pero ya con cierta fibra y goce típicos, que es lo que tal vez le haya sugerido bautizarla de ese modo.

Por otra parte, son es fundamentalmente la raíz de sonido, de sonata, de sonsonete y son, es una designación genérica que se maneja desde los días de la Conquista, cuando con el encuentro de la música indígena, la música de los esclavos negros y el sistema occidental temperado de la música, se formó el armazón de la cultura sonora en Latinoamérica y una identidad híbrida. Esa es también en gran medida la idea que creo maneja el autor al titularla “Son”, son puede ser todo, son es el origen, la raíz, la sangre y el ritmo de los días que transcurren.

Según los historiadores de la música en México, son significa “cierta composición musical popular para el baile, frecuente en el teatro español del S. XVI”, primeramente llamada sonadilla y después tonadilla y posteriormente derivó en el sinfín de ramificaciones que tuvo al pasar de los años y regionalizarse: son huasteco, son montuno, son jarocho, son jaliciense, etc. Hay que considerar que todos estos géneros son inexistentes sin la danza, el ritual que los acompaña, su inserción en la sociedad, no son géneros o estilos hechos para el artista o el músico de sala.

Este fue uno de los pasos más probados en la carrera de Márquez, si aún no en las expectativas que su obra generó después, sí en la personalidad, el concepto y la imagen de su producción, creo que “Son” fue su primer gran trabajo orquestal, que no ocultaba las intenciones de llamar como solista algunos años después y para el papel protagónico a una danzonera.

Las expectativas crecieron. Hizo música electroacústica, trabajó mucho las obras interdisciplinarias, lo hizo con varios grupos de danza contemporánea, hubo formidable contacto y producción con la coreógrafa y bailarina Irene Martínez y con el pintor Andrés Fonseca. Son también meritorios sus trabajos con el artista plástico Gabriel Macotela.

Márquez continuó estudiando de un modo intenso, componiendo, experimentando, impartiendo clases. Es curioso, pero en una etapa de numerosas participaciones en el ya mencionado Festival de Música Nueva, es al mismo tiempo el período cuando casi con fervor religioso asiste a los salones y centros sociales a escuchar más música mexicana y popular, salsa, sones...danzones.

En la década de los ochenta Márquez dejó registro en grabaciones de acetato, el Cuarteto Latinoamericano le grabó el ya mencionado Ron-do(1985) para cuarteto de cuerdas, Lydia Tamayo interpretó para el disco México en el Arte en 1987, la obra para arpa Peiwoh, inspirada en una tradición japonesa y una leyenda del pensador y autor de Los Ideales de Oriente y El libro del te, Okakura Kakuzo. Este relato de Peiwoh quien es el príncipe del arpa, narra la historia de un arpa que era del árbol llamado Kiri, el verdadero rey del bosque. Muchos años pasaron para que alguien pudiera arrancarle sonidos armónicos y melodiosos al instrumento. Hasta que llegó Peiwoh y pudo hacer que la música emanara del arpa. El monarca celeste, extasiado pregunta a Peiwoh cuál era el secreto de su victoria. –Señor, -contesta, fracasaron los demás porque trataron de cantar solos. Yo he dejado que el arpa escoja su tema y en verdad no sabía si el arpa era Peiwoh o Peiwoh era el arpa.

En el artículo ya mencionado de Arcaraz para Proceso, el crítico también opina de Peiwoh: “Está dotada de movilidad continua en sus texturas. El discurso es impecable. A lo largo de su trama despuntan numerosos hallazgos de color, especialmente la sección final. La opulencia patente del material, a pesar de su naturaleza múltiple, tiene una clara fuente unitaria, lo mismo estética que de artesanado, como sucede una y otra vez en la música magnífica que escribe Márquez”.

También se realizó la grabación de la música del espectáculo Concierto para fotógrafos del grupo interdisciplinario Música de Cámara y la Filarmónica de la Ciudad de México grabó la obra Viraje para arpa y cuerdas, con Lidia Tamayo como solista y con la dirección de Benjamín Juárez Echenique.

De 1987 es la obra De pronto, composición para flauta en sol, violonchelo y arpa. Está basada en un texto de su amigo Ángel Cosmos y fue estrenada en abril del mismo año en la Ciudad de México con Marielena Arizpe como flautista, Lidia Tamayo en el arpa y Álvaro Bitrán en el cello.

Fue grabada por el flautista Alejandro Escuer y la incluyó en su producción “Jade nocturno” (Quindecim recordings, 2001). Participaron con Escuer en la grabación también Tamayo y Bitrán en los citados instrumentos respectivamente, además de Mauricio Náder en el piano.

Según el flautista Escuer: “De pronto representa la culminación del período experimental del compositor. La obra fue escrita en 1987 para una competencia internacional. Es el resultado de un esfuerzo por integrar poesía en un discurso musical lo más íntimamente posible, es decir, mediante la incorporación del texto y del sonido de las palabras a los motivos y frases musicales, haciendo a los intérpretes hablar y pronunciar de muy diversas maneras mientras ejecutan sus instrumentos.

Uno de los aspectos clave en la definición y comprensión de esta obra es la noción del tiempo. El texto del poema en el que se basó el compositor revela explícitamente una preocupación por el tiempo como entidad que además define coincidentemente el propio devenir musical. Yendo más lejos, y congruente con lo anterior, a nivel interpretativo abordé la obra buscando capturar precisamente la obsesión humana por controlar el flujo del tiempo...”.




Siendo, el transcurrir del tiempo, una línea que se quiebra, y que renace...

Encerraré mi casa en un poema circular...




Arturo Márquez agrega: “ Cuando la idea de escribir esta pieza surgió, constituyó un reto desde el principio por diversas razones. El poeta Ángel Cosmos me dio un texto y yo tuve que escribir la obra “de pronto”...debido a la premura decidí componerla integrando todo aquello con lo que estaba más familiarizado entonces. De pronto nació como un proyecto que resumía ocho años de trabajo y experimentación”.


El retorno al Hotel California


“La verdadera profesión del artista es reparar los viejos barcos”

Igor Stravinsky


De nuevo en 1987 junto a su esposa, Lidia, inició tramites para solicitar la Beca Fullbright, en esta ocasión para el California Institute of the Arts. Al año siguiente les fue otorgada. Arturo Márquez tuvo la oportunidad de estudiar una maestría en composición con Morton Subotnick, Mel Powell, Lucky Mosko, Robert Kraft y el flautista James Newton.

Este fue otro período alimentado por la experimentación, el jazz contemporáneo, todo lo relacionado a los programas (software), a las secuencias y una investigación más formal en lo referente a la música electroacústica. Otra vanguardia propia del ambiente californiano, diferente a la conocida en París. Performances, instalaciones, actividades interdisciplinarias, conciertos en yates o helicópteros.

Márquez comenta: “fueron dos años maravillosos, la locura total, hacíamos con gran intensidad muchas cosas todos los días, era una escuela muy abierta, recuerdo la presencia del gran bajista Charlie Haden tocando, dando clases y deambulando por la escuela, su presencia era motivante”.

El por qué de esta actividad era la gran cantidad de artistas eclécticos y que el instituto generaba un contexto propicio e impulsor de la expresión artística en general no sólo de la música, ya que en esa escuela, fundada por Walt Disney, también se impartían clases de pintura, animación por computadora, diseño, fotografía, etc. Lo que conjugaba una academia llena de artistas audaces y atentos a las demás expresiones de cualquier rama del arte.

Fue paradójicamente en ese ambiente intrépido y vanguardista de Santa Mónica, California, donde Márquez revela la composición de su primer tema teniendo como eje la música tradicional y popular mexicana, la obra es En clave para piano y en sus propias palabras es una pieza “que habría de cambiar totalmente mi perspectiva de la música y el arte”.

En Clave viene a ser un verdadero diagrama, de un inicio obstinado y de ataque enardecido al piano, va transformándose en una cadenciosa escala de juegos armónicos, para desembocar en una danza saltarina, desenfadada y rematar en una especie de capricho.

Es muy probable que en California a Márquez se le conformara un espíritu completo, que se le cerrara el ciclo, que los duendes y los fantasmas hicieran que sintiera el impulso de regresar, retomar y releer una melodía perdida de su infancia, un motivo de la nostalgia que exigía ponerse al día y revestirse para volver a vivir.

Esa ha sido la historia de la música. Ese es el profundo y divertido meollo del asunto, el juego entre lo que depara lo nuevo, el futuro y el legado de todos los días transcurridos desde el invento de la música. Quien sortee con mejor estrella los clichés y los cuestionamientos será el mejor librado. Como dice Alejandro Escuer compositor y flautista mexicano: “Al final, el que siempre vence es un inevitable encuentro con nosotros mismos, con fragmentos de nuestro tiempo y nuestra historia”.

Quizás quien ha tenido grandes apuntes sobre lo que es la perspectiva histórica de este arte y sus perpetuos enredos entre las distintas expresiones, géneros y épocas fue Igor Stravinsky quien en tres frases resume y orienta este complejo e inevitable asunto: “Una tradición verdadera no es el testimonio de un pasado transcurrido; es una fuerza viviente que anima e informa el presente”. “Lejos de ser la repetición de lo que fue, la tradición representa la consistencia de lo que dura”. “La verdadera profesión del artista es reparar los viejos barcos”.


Los noventa


La década de los noventa es decisiva en el itinerario de Márquez. No me refiero al hecho de que sus composiciones lo convirtieran en figura pública, sino a que en los primeros tres años de esa década, compone algunas de sus piezas fundamentales. Principalmente Paisajes bajo el signo de Cosmos, Homenaje a Gismonti y Son a Tamayo. Desde mi perspectiva, hoy son trabajos imprescindibles en la obra marquiana.

El compositor decide regresar a lo tonal, a la cadencia, al ritmo guapachoso sobrentendido en los recuerdos de su infancia, en los salones y los bailes de su natal Álamos, en las tardeadas del Salón Colonia de la Colonia Obrera del Distrito Federal y de su amado Veracruz.

Es en el Colonia donde Márquez aprende lo que es el danzón: “a este salón fui llevado por Irene Martínez, ahí entendí al danzón como género, ya después me iba solo en las noches y me dedicaba a ver cómo lo bailaban, a oír a los músicos, a la Orquesta de “Acerina”, a la de Carlos Campos, la Orquesta de Amador Pérez “Dimas”. Márquez entiende con mayor precisión el manejo del güiro, la clave, la percusión, el ritmo y la estructura en general, la forma del danzón.  

Márquez no reniega de su búsqueda experimental o formación académica y contemporánea, de hecho sabe que su música es una mezcla de lenguajes. También compone con medios electrónicos Tierra, La Nao y Cristal del tiempo para el grupo de danza contemporánea Mandinga, dirigido por Inés Martínez y Andrés Fonseca.

En 1990 de vuelta en México, la producción del compositor sonorense crece, se intensifica, de esta etapa y particularmente de una parte de la obra La Nao, surge el Danzón No. 1, escrito con computadora y sintetizadores, realizado en un compás de 5/4, nada típico en el danzón. Márquez cada vez está más cerca de una voz en equilibrio para identificar el carácter o el estilo de un compositor contemporáneo. Esta obra quedó registrada en 1988 en Discos Lejos del Paraíso/Ollesta GLPD 06.

Encargada por el gobierno de Quintana Roo, en 1991 compone otra de las obras que ya marcan esa tendencia en el ritmo y la atmósfera. La cadencia del caribe y los acentos al estilo del danzón ya están presentes en Noche de luna, para coro y orquesta, que fue estrenada por la Orquesta Sinfónica de Quintana Roo bajo la dirección de Benjamín Juárez Echenique.

Para estos años Márquez ya no es un compositor naciente, su trabajo es registrado por los conocedores y las voces autorizadas, al margen quedan los trámites. Yolanda Moreno Rivas en su libro “La composición en México en el siglo XX” (CNCA-1994) escribe: “Márquez autor de imaginación y disciplinado oficio, demuestra un estilo logrado en sus partituras instrumentales, un envolvente ambiente sonoro en Viraje (1983), para arpa y doce instrumentos de cuerda, así como un refinado manejo de sus texturas en Ron-Do (1985), para cuarteto de cuerdas; sin embargo, últimamente se aleja de la composición instrumental pura y de la concepción de la música “culta” de concierto, inclinándose por el reciclaje de las formas populares y la composición con medios electroacústicos. Son (1986), para orquesta y la Sonata Mayo (1989), para arpa en la forma sincrética del bluesonblues, son ejemplos logrados de esta línea estilística, así como Mutismo (1985), para dos pianos y cinta y Di-Verso (1984) para percusiones, piano y cinta; ejemplifican el resultado de este período de renovación formal que culmina en la afirmativa pieza Reencuentros (1991), para dos arpas y medios electrónicos. Una amalgama de la manipulación electrónica y los elementos populares se realiza en Mi voz que madura (1991), para cinta, relacionada en cierta manera con sus arreglos a New age tango”.

En 1992 trabaja en el proyecto La Ollesta al lado, otra vez, de Ángel Cosmos y con el pintor Ismael Guardado. También es el año de una de sus más preciadas y complejas obras que es Son a Tamayo (tema que es la refinación o evolución de Sonata mayo) para arpa, percusiones y cinta. Esa obra, desde mi punto de vista, es uno de los momentos creativos más altos en la obra de Márquez. Su inicio es magistral, te atrapan con fuerza el timbre zapateado de las percusiones y la secuencia de fondo. Es la perfecta asimilación de la música abstracta, experimental y con la cadencia y el sabor requerido para sonar muy latinoamericana. Es un tema que tiene la cualidad de hacernos recordar al arpista suizo Andreas Vollenweider y al mismo tiempo sonar a Jazz latino, a rock, en fin, cosas que parece, sólo Márquez puede lograr sin petulancia. La obra además es interpretada con una intensidad casi frenética gracias al trabajo en las percusiones de Alfredo Bringas y por supuesto a la fuerza que imprime Tamayo en la ejecución del arpa, lo que le otorga una apariencia de música hecha con computadoras o secuencias en estudios con la más alta tecnología, además de parecer que se encuentran una decena de músicos interpretándola y en realidad son sólo la amplísima capacidad armónica del arpa, las variaciones en las percusiones y el respaldo de la cinta magnetofónica.

Son a Tamayo fue escrito en 1992 bajo el auspicio de la Coordinación de Música y Ópera del INBA, por encargo del Primer Encuentro Latinoamericano de Arpa y fue preestrenada en agosto del mismo año en la Universidad de La Rábiga en la ciudad de Huelva, España.

El propio compositor nos da su opinión sobre Son a Tamayo: “Consta de tres movimientos sin interrupciones. El primero es una danza, con zapateados que ejecuta (baila) el percusionista, percusiones y cuerdas rasgadas en la cinta y una parte protagonista en el arpa. El segundo movimiento es un trío entre el arpa que lleva una parte colorística, maracas y una especie de mandolina tremolada en la cinta. El tercero es el causante del título actual, el cual se deriva de una obra para arpa anterior “sonata mayo”. El motivo central es Veracruz, por ser el estado más arpero de México”.

En 1993 termina y da a conocer con el Cuarteto Latinoamericano (a quienes está dedicado) Homenaje a Gismonti. Esta obra recrea y pretende reflejar ese momento cuando Márquez encuentra al mismo tiempo la música huasteca y conoce de un modo más completo la obra del compositor brasileño Egberto Gismonti (1947), quien lo engancha súbitamente. Esta pieza fue encargo del Festival de Música de Cámara de San Miguel Allende y estrenada en agosto de 1993.

Sobre este homenaje Márquez dice: “Hace ya algunos años asistí al Concurso Nacional de Huapango en San Joaquín, Querétaro. Ahí fue cuando de algún modo se me presentaron juntos el huapango huasteco y la música del brasileño. Este homenaje está dirigido a uno de los músicos que han comunicado con éxito el ideal de una nueva música latinoamericana, si no se conoce es porque no entra en el mercado seudocultural de nuestro continente. No retomo su lenguaje estético a excepción de un amor mutuo por el cello, más bien me expreso por medio de una elaboración rítmica e instrumental del son huasteco con armonías cromáticas obstinadas”.

	En la revista Pauta (cuadernos de teoría y crítica musical) no. 93 (enero-marzo de 2005) que edita el INBA, el maestro Aurelio Tello escribió sobre esta composición: “ Si algo ha hecho trascendente la música de Arturo Márquez es su fuerte vínculo con las raíces más profundas de la música popular, rural o urbana. Su relación con el son, con el danzón, con la música afroantillana o la música huasteca han nutrido su arte hasta el punto de que la música mexicana logró salir del encasillamiento vanguardista al que estuvo sometido durante más de dos décadas. Hoy es uno de los compositores que mayor influencia ejercen en los jóvenes creadores de abierta postura posmodernista: eclécticos, irreverentes, ecuménicos, desprejuiciados para asimilar cualquier fuente en la cual basar su creación. El Homenaje a Gismonti marca el encuentro de Márquez con la música brasileña, pero también con la música de San Luis Potosí o Veracruz. Ciertos golpes de arco y un conjunto de diseños rítmicos y melódicos de raigambre huasteca se suman a una evocación (puesta en el cello) de la música del guitarrista brasileño. El resultado es una obra chispeante, danzarina, de intenso vuelo rítmico. La iregularidad métrica (el 6/8 que se contrae en compases de 5/8 o se estira en otros de 7/8 u 8/8) contribuye a situar el ritmo en el mismo punto desde donde se gobierna la danza y el sentimiento al interpretar: en el constante pulso del corazón”

Esta obra ha sido incluida casi desde que se dio a conocer, en el repertorio de una de las agrupaciones más vanguardistas de Latinoamérica que es La Camerata Romeu, esta agrupación cubana integrada sólo por mujeres, ha destacado por la difusión de autores latinoamericanos y por el despliegue de una admirable técnica individual y su gran rigor interpretativo como grupo; su fundadora y directora es Zenaida Castro Romeu. Homenaje a Gismonti fue grabado en su disco “Danza de las brujas” producido en el año 2004. El Cuarteto de cuerdas “José White” también la grabó para Quendecim recordings, está incluida en la producción “Cañanbu: cuartetos de México y Cuba”.

Del mismo 93 es Paisajes bajo el signo de Cosmos, obra inspirada y dedicada a su gran amigo el poeta español Ángel Cosmos, aunque también fue encargada por el INBA para musicalizar un montaje y homenaje para el pintor José M. Velasco, de ahí el nombre de “paisajes”. Fue estrenada en octubre por la Orquesta Sinfónica de Jalapa dirigida por Samuel Saloma. A decir de Gastón Serrano, exdirector de la Orquesta Filarmónica de Sonora, es una obra de la última etapa donde Márquez traía el pelo largo: “es una obra, para mi gusto, muy influenciada por el rock, el rock sinfónico, el rock progresivo, específicamente me recuerda a Jethro Tull y Ian Anderson”. Paisajes bajo el signo de Cosmos también puede ser escuchada en la versión que grabó la Orquesta Sinfónica Carlos Chávez en 1995 bajo la dirección de Fernando Lozano.

Esta trilogía integrada por el Danzón No 1, Paisajes bajo el signo de Cosmos y Noche de luna, es la base que define el entarimado inicial del compositor sonorense, claro que las ya mencionadas incursiones en la danza contemporánea y sus asiduas visitas a los salones de baile para escuchar y ver el danzón, son el signo que define en gran medida todo su trabajo futuro.

También es en el año de 1992 cuando Márquez es nombrado director musical del grupo de la cantante Margie Bermejo, Vox Urbis. En esos día Bermejo y Márquez trabajan en el tema La Zorra que son versos de la cantante y música del sonorense. La canción desde entonces fue interpretada en el espectáculo e incluida en el disco de Bermejo titulado Mamacita del Mayab (Grabaciones Lejos del Paraíso, bajo licencia de Mulata Records 1996).

Mamacita del Mayab incluye ocho temas de los cuales sólo dos no son arreglos de Márquez (Chilanga banda de Jaime López y Vuelvo al sur de Ástor Piazzolla). La dirección musical, el arreglo a seis temas y los pianos y teclados son obra del compositor sonorense. El álbum es de una calidad sobresaliente en lo referente a la grabación y la mezcla y es sólido en su propuesta musical. Márquez da rienda suelta a pasajes de gran fuerza y estilística generada por el jazz, el rock y las nuevas estructuras de la canción. Destaca la versión de New age tango también de Piazzolla y las tres obras que incluyen la participación de Liliana Felipe como compositora: “Pero no te extraño”, “Otro adiós sin Dios” y “Se presienten”.

Sobre esta producción la escritora Malú Huacuja del Toro escribió: “para todos nosotros, los mexicanos empeñados en llenar nuestros oídos de cemento, es difícil creer que todavía existen en nuestro país algunas almas musicales y generosas, dispuestas a cincelar con su arte el casi impenetrable tapón de la cursilería desechable que compramos en canciones para no sentir, o para sentir que no sentimos nada. En este álbum, invocadas por la voz de Margie Bermejo, se reúnen, obras musicales que lejos de anestesiar nuestra sensibilidad generan imágenes y emociones. La provocación es también responsabilidad de Arturo Márquez, director musical y artífice de sensaciones. El resultado es un disco de sonido visual”.

En 1993 la Dirección de Coros y Orquestas Juveniles le encarga un tema, Márquez estrena durante el Quinto Encuentro Nacional de Orquestas Juveniles en 1994 su Vals subtitulado Au Meninos da rua. Obra armoniosa que es una de sus creaciones más asimilables, con influencias del vals clásico vienés, el espíritu de Johan Strauss deambula a lo largo y ancho de esta atención creativa a los niños de la calle. Este trabajo es originado por la sensación de impotencia y asombro que le produjo al compositor enterarse que en Brasil, los niños de la calle eran eliminados en grupos como plaga, como animales, simplemente, porque molestaban al turismo y “se veían feos en las calles”. La sencillez de esta obra también es debido al hecho de que Márquez deseó que fuera interpretada por orquestas infantiles y la dificultad radica en extraer y transmitir la carga melancólica que contiene.

Otro encargo de la Dirección de Actividades Musicales de la UNAM y creación importante fue Zacamandú en la yerba pieza para piano, nocturno casi minimalista, pero con los aires de libertad de Keith Jarret, de gran elegancia, oscura, intrigante y fuerte. La estrenó Ana María Tradatti en la ciudad de México y asimismo puede ser escuchada en la interpretación de Óscar Cano de su grabación para la compañía Urtext  Transformaciones que también incluye En Clave, otra oferta de Márquez para piano que fue compuesta y estrenada en Estados Unidos en 1988 por el pianista Bryan Pezzone. Zacamandú en la yerba al igual que el Vals fue creado en el 93 y estrenado hasta 1994.

Juan Arturo Brennan en su conocida sección “Notas sin música” de la revista Pauta, no. 80 (octubre-dicembre de 2001/INBA) escribió una reseña sobre el mencionado disco de Óscar Cano y en lo referente a las dos composiciones de Márquez señala: “En clave y Zacamandú en la yerba son las dos piezas de Arturo Márquez con que inicia el repertorio de este disco. La primera ofrece un inteligente uso de la reiteración como principio activo (me rehúso, conociendo el pensamiento de Márquez, a llamarlo minimalismo) y , de manera inesperada, una sorprendente coda en un ámbito expresivo muy distinto al del resto de la pieza. En la segunda pieza, la referencia a lo popular ha sido sujeta a un interesante proceso parcial de abstracción, especialmente en la conversión de la componente armónica en un lenguaje más austero del que podía esperarse. A pesar de esa línea de conducta de lo reiterativo de motivos y células. Hay un evidente y bien tejido desarrollo”.



Desde el testero de la sala cuelga un anuncio: ¡Danzón! Y al filo de la una y media –el local ya demasiado concurrido– el danzón estalla con estrépito de tropical tempestad, los timbales y el pistón haciendo retemblar los vidrios de las ventanas, pugnando por romperlos e ir a enardecer a los transeúntes pacíficos que se detienen y tuercen el rostro, dilatan la nariz y sonríen, conquistados por lo que prometen esas armonías, errabundas y lúbricas.




Federico Gamboa, en su crónica de la inauguración del Salón Tívoli en 1900
*Citado por Carlos Monsivais en su libro “Escenas de pudor y liviandad” (Ed. Grijalbo, 1981)




El Danzón no. 2


En septiembre de 1993 la Universidad Nacional Autónoma de México (UNAM) solicita a Márquez una obra para estrenarse el primer trimestre del año siguiente. Durante la última etapa del 93 y los primeros meses del 94 trabajó en lo que es hoy el Danzón no. 2.

Es importante recordar que es en ese período cuando se da el levantamiento zapatista en Chiapas y como el mismo compositor lo ha señalado en varias ocasiones, fue una gran fuente de ánimo para la sociedad mexicana en general, independientemente de la simpatía o apatía para con el movimiento indígena. Funcionó como un sensor que demostró que México estaba vivo.

Fue, por las mismas razones, un estimulante, un impulso, fuente cualitativa de ideas para muchos artistas; para Márquez influyó en el ánimo de su obra, su calor y su fuerza expresiva. Además todo este complejo y profundo entorno social o histórico dio si no el coraje siempre humanista y solidario para el autor, evidentemente simbolizó muchos elementos que han seguido presentes en la trayectoria de Márquez, cada vez más comprometida y contestataria.

El ímpetu, el humor, la cadencia y el espíritu del Danzón no. 2, es sin duda reflejo de una etapa intensa de los mexicanos en general y de Márquez en particular. Hay que recordar que fue una etapa de grandes acontecimientos políticos y sociales, además del conflicto indígena, el asesinato de Luis Donaldo Colossio, la entrada en vigor del Tratado de Libre Comercio entre nuestro país, Canadá y los Estados Unidos. Esto por un lado, daba fuerza a Márquez en lo espiritual y en lo temático. Por otra parte, es en 1994 el primer año en que al compositor le otorgan la beca del Sistema Nacional de Creadores, en pocas palabras, quien creaba en esos momentos el Danzón No. 2, se hallaba impactado por los acontecimientos políticos y sociales, fortalecido en lo anímico y espiritual, inquieto en lo ideológico y también vale apuntarlo, curiosamente menos preocupado en su situación de estabilidad material.

Pueden haber sido los factores mencionados anteriormente los que lograron que el segundo danzón sea un tema que transmite fuerza, que pervierte con ímpetu, desborda intensidad; es envolvente y rítmico, es convencional pero es instrumentalmente grandioso en algunos pasajes y épico en términos del arreglo.

El sentimiento que invade a Márquez no es un despertar tardío a la conciencia política o partidista ni una coyuntura para expresar simpatías ideológicas; queda muy claro que el mundo indígena y el carácter abierto y empatado a la tradición popular en la obra y los conceptos manejados durante su carrera, hacen tomar distancia a cualquier intento por señalar su obra como oportunista.

La sensación que embarga al compositor es de júbilo y festividad. Cabe citar también a Fray Servando Teresa de Mier, quien alguna vez dijo “si el ambiente es trágico mi genio es festivo”. Ese ánimo junto a la libertad que siempre ha tenido el compositor para crear, aun cuando los trabajos sean encargos con temáticas más o menos específicas, daba más solidez a las bases necesarias para emprender ya una imparable trayectoria como compositor consumado.

Para estos momentos la obra encargada por la UNAM estaba definida como un danzón. El compositor lo relata: “Andrés Fonseca, es al único que comúnmente le enseño las obras cuando están en proceso y obviamente en el caso del danzón era necesario. Sus comentarios eran muy halagadores y realmente se mostraba desesperado para estrenarla, “hazlo ya” me dijo varias veces. Para mediados de febrero la obra estaba terminada, se estrenó tres semanas después”.

El 5 de marzo de 1994 en la Sala Netzacualcoyotl de la máxima casa de estudios del país, la Orquesta Filarmónica de la UNAM, bajo la dirección de Francisco Savín, estrena la que hasta hoy es la obra más popular de Márquez y porqué no decirlo, un clásico, una composición de gran belleza que técnicamente raya en la perfección del equilibrio.

El músico alamense sabía lo que estaba en juego, además de lo que musicalmente deparaba el Danzón no. 2 , existía el ingrediente digamos, social o cultural, ya que mientras el danzón en muchos lugares del país es un género que brota de los arrabales y la vida nocturna, imagen que difundió en gran medida el cine mexicano; en lugares como Veracruz, Tabasco, Oaxaca, el Distrito Federal y Yucatán es parte de la cultura popular, el danzón es un rito de suculentos encuentros o una tradición familiar. Define Márquez: “dentro de mi fascinación capto que la aparente ligereza del danzón es sólo una carta de presentación para una música llena de sensualidad y rigor cualitativo. Es una manera personal de expresar mi respeto y emotividad hacia la verdadera música popular”.

En algunos pasajes del piano del Danzón No. 2 siempre me ha dado la impresión de que estoy escuchando una obra que teje diversas líneas, escalas y armonías de géneros diferentes, principalmente del blues y el jazz, la sensualidad del blues y la sensualidad del danzón, hacen una mezcla explosiva, sobre esta observación Márquez añade: “la cuarta nota del motivo es aumentada y quizá eso le de un aire blusero a las armonías, definitivamente sí hay muchas influencias de otros estilos musicales en ese danzón, pero no es algo que hiciera a propósito. Armónicamente en muchas de mis composiciones, como en ésta o en el Son a Tamayo, el tratamiento es muy ligado al jazz, también armonizo como lo aprendimos en la escuela, tomando en cuenta los corales y la conducción de las voces. Esto nos traslada a una situación muy curiosa en la música que hago. Porque sí es intencional en muchos procesos el hecho de no utilizar la manera tradicional, clásica o europea a la hora de hacer los arreglos o definir las armonías; me inclino más por un aspecto melódico más acorde a las maneras más caribeñas, jazzeras o más americanas por decirlo de algún modo, de eso sí soy totalmente conciente y eso sucedió un poco antes de regresar de California.”

“Si la tocamos bien, te aseguro que la obra será una bomba, un gran éxito”-dijo Francisco Savín a Márquez- minutos antes del estreno. Además, el director de la orquesta, le sugirió modificar el final y lo hicieron de manera algo apresurada, pero funcionó.

Todo mundo aplaudió de pie al final de la obra, cuentan quienes presenciaron el acto, que la gente sacó pañuelos blancos y sucedió algo que es muy revelador: Las expectativas y el impacto que tuvo de manera inmediata el Danzón no. 2 hizo que el auditorio pidiera que se ejecutara de nuevo la composición de Márquez. Hacía cincuenta años que en México no se recibía una obra de tal manera por parte del público, los músicos y la crítica.

Sobre este tema, el ya fallecido crítico José Antonio Alcaraz escribió en el semanario Proceso en 1994: “Sin adentrarse en procedimientos de estilización, su autor opta por un elaborar sumamente discreto, que remite a una cita casi textual del devenir sonoro de dicha danza marcado por su elegante sensualidad, sin referirse por entero a la sabrosura que en ocasiones la caracteriza, sino a la línea y atmósfera de ondulante suavidad, tan ceñida que la distinguen”.

Pocos meses después la obra fue ejecutada por la Orquesta Sinfónica Nacional, la interpretaron la Orquesta Sinfónica de Veracruz, la Filarmónica de Jalisco y poco a poco fue divulgándose e interpretándose. Fue tal el auge del Danzón no. 2 que cuenta Márquez: “la partituras y las particelas las seguí trabajando, les hice una gran cantidad de ajustes, correcciones, pero era ya tal el vuelo de la obra, que todavía escucho versiones que se conocieron o se grabaron con la partitura original, y por supuesto que no están correctas o en ocasiones no están completas.”

La historia es por demás conocida, en la actualidad el Danzón no. 2 ha sido grabada por diversas orquestas del mundo, entre otras versiones, destacan las que dirigió Enrique Diemecke con la Orquesta Sinfónica Nacional de México y la Orquesta Filarmónica de Montepellier de Francia, tanto como la de la Orquesta Filarmónica de la UNAM bajo la batuta de Ronald Zollman. En lo personal me inclino por las ejecutadas por la Orquesta Mexicana de las Artes y por la de Orquesta Simón Bolivar de Venezuela.

En conclusión y en las propias palabras de Márquez “lo importante del Danzón no. 2 es que me consolido en un lenguaje de esa mezcla de lo tradicional y lo académico y se define para mí una voz distinta en el género del danzón. De hecho ha sido difícil porque me quedó claro que la serie de danzones que tenía en mente o iniciados, tenían que ser distintos y mucha gente cree que tengo una fórmula para hacerlos y no es así; te digo que ha sido difícil porque muchos encargos que me han hecho, han llegado a mí con la intención de que haga algo parecido al número 2”.


“Todos los danzones son una obra en un solo movimiento”
Márquez



Márquez no se durmió en sus laureles y durante ese mismo año y a pesar de que el impacto del Danzón 2, se puede decir, le permitió vivir de los encargos, compuso la música de la película Dos Crímenes, de Roberto Schneider (ahora Snaider).

También recibió una solicitud de Benjamín Juárez Echenique y Marisa Canales para crear una obra para flauta, guitarra y ensamble de cuerdas, el cual resultó ser el Danzón no. 3, que es básicamente para guitarra y orquesta, aunque a Márquez no hay que tomarlo muy en serio con eso de las dotaciones y los arreglos, pues generalmente hace adaptaciones para todo mundo y me da la impresión de que sus obras él siempre las trata como si estuvieran en permanente trance. El escritor José Emilio Pacheco en el prólogo de su antología “Tarde o temprano”, lo entiende y lo expresa de este modo, citando al poeta francés Paul Valery: no hay obras terminadas sólo obras abandonadas, de su pluma agrega “ reescribir es negarse a capitular ante la avasalladora imperfección. Mientras viva seguiré corrigiéndome”.

El tercero de la serie no tuvo el impacto tan portentoso como su antecesor, pero hay que registrar que es una obra más elaborada, menos sensual pero más armoniosa, más clásica en el sentido romántico; el primer movimiento es muy flamenco y de pronto alterna su rítmica con cambios muy leves en la armonía. Dicen varios ejecutantes consultados que quizás sea el más difícil de interpretar de todos los danzones, está realizado con más atención en los arreglos y exige verdaderos virtuosos para los instrumentos protagónicos. Aunque está escrito para flauta, guitarra y pequeña orquesta, tiene pasajes donde el violín o el violoncelo, dependiendo de la versión, adquieren un papel relevante. En ocasiones he pensado que debería rotularse para flauta, guitarra, violín y orquesta.

El tercero de la serie que también es ya muy solicitado, se estrenó en noviembre de 1994 en la sala Netzahualcoyotl de la Ciudad de México, con Juan Carlos Laguna en la guitarra, Marisa Canales en la flauta y el propio Juárez Echenique dirigiendo a la Orquesta de Cámara de la Ciudad de México. Ha sido grabado por la Orquesta de las Américas con los mencionados solistas y el mismo director, por la Orquesta Sinfónica Gran Mariscal de Ayacucho de Venezuela bajo la dirección de Rodolfo Saglimbeni y en el año 2000 fue grabado por la Orquesta de Baja California con una adaptación del propio autor, más tutelada a la guitarra como instrumento solista a cargo del maestro Roberto Limón y bajo la dirección de Eduardo Diazmuñoz.

	De este punto en adelante se dejaron venir los danzones en fila. La asociación de Márquez con el género lo llegó a situar algo así como un personaje famoso, de arraigo y presencia popular que llegó a rebasar o trascender el círculo de los iniciados y los especialistas de la música. Márquez es igual a danzón por causa espontánea, como el brasileño Villa Lobos que mantuvo siempre la devoción por el Choro, en Márquez es el danzón.

No hay un propósito estético, su origen es profundo y universal, su intención no es deliberada. El danzón ha ejercido un hechizo sobre una beta del caudal creador o de su expresión como compositor. Quizá por ello no tienen nombre, no son representaciones, ni escenas sueltas, a pesar de sus distintas personalidades, su armonización o la dotación todas son un sentimiento, es el uno, el dos, el tres, el cuatro, sólo motivos que varían, que se mueven, que se disfrazan, y vuelven a ser el mismo vaivén de cuatro cuartos, que disimula de una marcha la rigidez y exhibe y hace flexible la elegancia, ese es un danzón, el danzón de Márquez, porque se ha hecho marca registrada, el danzón en cadena tiene copy right.

Márquez no atribuye el reconocimiento de su obra a una fuerza inexplicable y caprichosa, si bien su trabajo es ya una empresa que como el lo ha definido, haciendo alusión al destino del Danzón No. 2, “es una obra que camina sola”. Al tocar el tema de la promoción y el trabajo de difusión, el compositor reconoce modestamente que han sido muchos los promotores de su obra, todo inició de boca en boca, aunque hoy ya trabaje con la prestigiada editora Peermusic de Nueva York, que además de tener los derechos de sus danzones 2, 3 y 4 del Octeto Malandro, Paisajes bajo el signo de Cosmos y el Zarabandeo, posee la edición de mucha de la música de Carlos Chávez, Manuel M. Ponce, Silvestre Revueltas, Agustín Lara y otros de los llamados nacionalistas, vaya paradojas que tiene la vida artística.

Damos por hecho que el danzón 2 le ha servido para que se conozca otra gran parte de su obra, aunque el Zarabandeo, obra para piano y clarinete, es más interpretada que el danzón 2, pero como no tiene la resonancia de una obra orquestal, no ha sido considerada en las intenciones de la crítica o la promoción musical, pero entre los músicos, asevera Márquez, es la que más se toca en diversos países.



Bailando en un ladrillo con soltura

llevando en el tacón la contradanza

y apretarle el revuelo a la cintura

cuando el compás en el timbal descansa.


¡Eso era darle en la merita yema!

para luego, en vaivén acompasado

salir en paso falso y asentado

y entrar en el descanso sin problema.

Luego flauta y violín en ritmo suave

el dueto del pistón y el bombardino,

y el “tres y dos” sonoro de la clave

dando a punta y talón el giro fino;

pasar con el final a contratiempo

en el paso de rumba que arrebata

y salir del enganche siempre a tiempo

cuando el timbal en “para-ca-tán” remata.



Paco Píldora, poeta veracruzano

*Citado por Carlos Monsivais en su libro “Escenas de pudor y liviandad” (Ed. Grijalbo, 1981)


De Malandros, Zarabandeos y otros danzones


En 1995 Márquez da a conocer Zarabandeo, escrita para piano y clarinete. Juguetona y empapada de pasión y alegría. A mí me parece una sonata, con escalas que parecen salir de una fuga y acomodarse y cuadrarse en el Zarabandeo a ritmo de jazz, al más puro estilo del pianista y compositor francés Claude Bolling.

En abril de 1995 se estrena Danzonete pieza para clarinete y arpa, fue interpretado por primera vez por Loxá Tamayo en el clarinete y Mara Tamayo en el arpa. Otra vez José Antonio Alcaraz en la revista Proceso fue el encargado de reseñarla en 1997: “La encantadora frescura que tipifica de un tiempo a esta parte la materia sonora de Arturo Márquez, permeabiliza por entero el fluido trayecto del Danzonete: atractivo eslabón, lleno de lozanía, en la serie de los sabrosos e insinuantes veneros del danzón. La prensa musical norteamericana se ha referido a este tipo de creaciones del compositor como “las elegantes danzas de Arturo Márquez”. Dicha partitura para arpa y clarinete demuestra de lleno la veracidad de tal aseveración”.

Si los danzones son hermanos, el Octeto Malandro es primo hermano de ellos y se llama malandro, por vago, bullicioso y engañoso, por ser otra sonata con una estructura rítmica muy cadenciosa y americana. Malandro porque también es primo del jubiloso Zarabandeo y como lo ha calificado apropiadamente el maestro Aurelio Tello, es más bien un “antidanzón”. El octeto es una solicitud hecha en 1996 del grupo Relache de Filadelfia a Márquez y al también compositor Eduardo Soto Milán. Un proyecto coordinado por la organización Music in Motion y la Universidad de Phoenix en Arizona, Estados Unidos.

	El proyecto fue muy interesante y enriquecedor para la experiencia de Márquez, porque tenía contemplado el trabajo de composición en sesiones con los músicos que lo interpretarían y eso lo hace muy diferente a cuando el compositor lleva la obra terminada para que la ejecuten.

Como su nombre lo indica, la obra es concebida para ocho instrumentos e incluso esta dotación es única, especial, casi irregular, es muy difícil encontrar en otros autores no sólo los rasgos híbridos del caribe y Europa, sino que la clave y el güiro amarrados con el fagot y el clarinete crean un verdadero ambiente impar, una sonoridad concreta y definida, que evoca igual los cafés de Veracruz que los bares de Nueva Orleans.

Además de la versión mencionada del grupo Relache, El Octeto Malandro fue grabado en 1999 por el grupo Onix “Nuevo Ensamble de México” cuyo director artístico es el flautista Alejandro Escuer y el director musical es José Areán, ellos estrenaron la obra en México y Nueva York en 1998.

De 1996 es la Danza del mediodía, obra escrita para quinteto de vientos, fue estrenada casi al mismo tiempo que el Danzón No. 4. Esta danza concebida a solicitud del Quinteto de Alientos de la Ciudad de México asoma su intención de arrimarse a la estructura danzonera y al tango, pero la retiene una fuerte influencia barroca, un motivo contrapuntístico muy europeo, pero a la vez muy caliente y divertido que la hace confundirnos en un juego de espacios y tiempos para impedirnos olvidar que es ante todo un tema latinoamericano. Danza del mediodía es vertebrada a decir de Márquez: “por un hilo conductor marcado por la alternancia de solos entre cada uno de los instrumentos”. Desde el año 2000 a nuestros días esta obra ha sido interpretada por cada vez más agrupaciones, entre las que destacan el quinteto neoyorquino Imani Winds que han sido nominados a los premios Grammy por algunos de sus discos. También se encuentra en el repertorio del Quintet Attacca de Chicago, esta agrupación en 2002 ganó el gran premio del Fischoff Nacional Chamber Music Competition, que es uno de los más codiciados en los Estados Unidos y en esa ocasión fue la segunda vez que se le otorga a un grupo de alientos en los más de treinta años que tiene de realizarse.

Danza del mediodía también ha sido interpretada, entre otros, por el Quinteto Latino y el Ventos Wind Quintet, ambos de San Francisco, California.

Como decíamos, también en 1996 llega el Danzón No.4 realizado por encargo del Festival Internacional Cervantino, se estrena el 27 de octubre de 1996, con La Camerata conducida por Enrique Arturo Diemecke; posteriormente, en 1998, lo grabó la Orquesta de las Américas, bajo la dirección de Benjamín Juárez Echenique. La Camerata de las Américas, conducida por Joel Sachs la incluyó en su disco Conga line in hell para Dorian Recordings. Éste también tiene un parecido estructural con el 2, pero sus melodías y el trabajo armónico es menos intempestivo, para mi gusto es como la versión más sensorial y “orgullosa” del no. 2, se recrea de un segundo movimiento de fuerte representación y aires con una estructura rítmica propia del tango. Posee un final donde Márquez recrea muchas figuras y melodías con gran insolencia, soltura y maestría, para mí posee el mejor de todos los desenlaces. Es un final de verdadero malabarismo. Recientemente ha sido incluida en los programa de la North Arkansas Symphony que dirige en estos días Jeannine Wager.

El Danzón No. 5 (Portales de Madrugada) es el más corto de todos y es de los pocos de los seriados que tiene un subtítulo, se da a conocer en 1997. Es concebido para cuatro saxofones y está dedicado y hecho a la medida del Cuarteto de Saxofones de México, aunque ya se ha realizado una adaptación para violín, clarinete, saxofón alto, violonchelo y contrabajo, esta versión es la interpretada por el Ensamble de Solistas de la Orquesta Mexicana de las Artes, bajo la dirección de Eduardo García Barrios en Álamos, Sonora el 29 de enero de 2005, en el marco del Festival Alfonso Ortiz Tirado y es también el arreglo que se incluyó en el disco El danzón según Márquez. Cabe aquí el comentario de que existe una versión única del quinto de los danzones para cuerdas, creada y proporcionada por el propio compositor exclusivamente para la Orquesta Filarmónica de Sonora y la Orquesta Juvenil Sinfónica del mismo estado. Esta es una versión más rica que la original que fue escrita para cuatro saxofones, en esta adaptación ya hay cinco voces, primer y segundo violín, viola, cello y contrabajo y si a esto agregamos que en algunas partes se tocan cuerdas dobles nos da una cantidad esporádica de siete y en ocasiones nueve voces, los que no se puede lograr con cuatro saxofones ya que no pueden producir sonidos dobles.

El quinto de los danzones es un sugestivo trabajo de complemento. Esta obra ha sido descrita por su autor como: “un pequeño danzón casi en forma tradicional que evoca la plaza y por supuesto a mis amados portales de Veracruz (que me recuerdan a mi tierra: Álamos, ciudad de los portales), de ahí el título Portales de Madrugada. Lo de madrugada viene de las horas en que lo terminé... Es una pieza contrapuntística básicamente, en donde las melodías se van pasando entre el tenor, alto y soprano. El barítono tiene un papel de ‘bajo constante’, y poco tiempo le doy de descansar”.

El Danzón no. 5 ha sido grabado por el violonchelista Álvaro Bitrán y el pianista Arturo Nieto Dorantes, esta versión puede ser escuchada en el disco “Instantes al sol” también para Quendecim recordings. Para la misma compañía el cuarteto de cuerdas Quattúorum en el año 2004 también incluyó éste danzón, además del Homenaje a Gismonti.

El 22 de marzo de 2006 en la Sala Lumiere de Culiacán, Sinaloa, el quinto danzón de Márquez fue ejecutado por el Cuarteto Extremo, que integran Ken Fisher, Dante Bazúa, Isidro Muñetón y Eduardo González, todos integrantes de la Orquesta Sinfónica Sinaloa de las Artes. También ha sido interpretada por el Cuarteto de Clarinetes de Caracas.

En 1997 Márquez estrena Días de mar y río para piano solo, por encargo de Estela Shapiro, dedicada al pintor Mario Rangel y el encomendado de ejecutarla por primera vez en público fue Fernando García Torres.

Días de mar y río me parece otra de las piezas maestras de Márquez. De un inicio tremolario y encontrado, de aires minimalistas, con la tecla en mi que se sobrepone a los arpegios. Es envolvente, intensa e introspectiva hasta después de la mitad cuando adquiere esos rasgos sudamericanos, particularmente venezolanos, para mi gusto influenciado por el trabajo de Antonio Lauro, que le dan ya todo el aire dancístico y valsero.

Este tema es uno de los casi permanentes en el repertorio de la prestigiada pianista Ana Cervantes y lo ha incluido en su disco Agua y piedra (Water and Stone: recent music from México) para la compañía Prodisc. En la revista New Music Connoisseur el crítico John de Clef Piñeiro reseña la interpretación de Cervantes como un tema “de estilo impresionista, trabajo romántico y rapsódico de efusivo lirismo y tradicionalmente emparejado a los ritmos y los temas de la danza”. También puede ser apreciado en la grabación 100 Años de música mexicana para piano con la interpretación de Jan Baptiste Muller.

El pianista Arturo Nieto Dorantes incluso tituló su disco con el nombre del tema, “Días de mar y río Del Folklore latinoamericano al piano de concierto”, la grabación la realizó en el 2002 con apoyo del Fonca para la compañía Quindecim recordings.

Nieto Dorantes es un pianista notable en nuestro país. Originario del Distrito Federal, fue alumno de Josefina Córdova, Héctor Rojas y en París de Oliver Gardon. Entre sus principales reconocimientos se encuentran la Medalla de oro y el Prix de Perfectionnement en 1998, en el Conservatorio Superior de París. Ha trabajado para las más importantes orquestas nacionales y en algunas del extranjero. Sobre esta composición el pianista escribe en el booklet de la mencionada grabación lo siguiente: “Sus claros colores y el uso original del instrumento dan gran versatilidad a esta pieza. La intención expresada de incluirla es la de establecer la relación de México como país de este compositor y del ejecutante de este repertorio con el resto del folklore latinoamericano, presentando en este documento sonoro su primera grabación mundial.

Sobre Días de mar y río también el compositor opina: “Es una elaboración rítmica-melódica de géneros como el son, el joropo y el vals venezolano. El motivo generador es el resultado rítmico de una figura de dos contra tres. Sin duda trata de acercarse al idioma del arpa latinoamericana aunque con una voz pianística”.

En 1998 Arturo Márquez da un respiro a la secuencia de danzones y se encamina a una obra más conceptual y anhelante, compone una cuarteto de danzas que titula Máscaras para Arpa y Orquesta, la obra incluye Máscara flor (dedicada a los niños masacrados de Acteal), Máscara Son, La Pasión según San Juan de Letrán (Danzón sesquiáltero) y La Pasión Según Marcos.

La Pasión Según San Juan de Letrán que es el tercer movimiento, es un danzón sesquiáltero ¾ - 6/8, ritmo sonero mexicano pero con sabor danzonero, en las propias palabras del autor. Esta pieza fue estrenada en Caracas, Venezuela, durante el Tercer Encuentro Latinoamericano de Arpa en 1998 con la arpista Lidia Tamayo, a quien está dedicada, acompañada por la Orquesta Gran Mariscal de Ayacucho, bajo la dirección de Rodolfo Saglimbeni.

	La versión completa, las cuatro danzas, de Máscaras para Arpa y Orquesta, fue estrenada en 1999, también con Lidia Tamayo como solista, pero en el Distrito Federal y con la Orquesta Sinfónica Nacional, bajo la batuta de Enrique Arturo Diemecke. Máscaras para arpa y orquesta, ha sido interpretada también por la Orquesta Sinfónica de Chile con Manuel Jiménez como solista, bajo la dirección del renombrado director ruso Andrei Vasileusky.

Algo que habla de la personalidad de Márquez, es la forma en que se conocieron y la posterior relación de amistad que lo une al arpista Manuel Jiménez. La relación inició en 1992, durante el Primer Encuentro de Arpistas Latinoamericanos realizado en Veracruz, México. “Después de mi actuación en ese encuentro, él (Márquez) se acercó para felicitarme. Desde ese momento hemos tenido un estrecho contacto, también estrené en Chile su obra ‘Son a Tamayo’ que grabé en México en un disco que pronto saldrá a circulación”, afirma Manuel Jiménez, quien en mayo de ese mismo año, fue invitado a tocar como solista con la Filarmónica de la Ciudad de México.

Primer Arpa solista titular de la Orquesta Sinfónica de Chile, Manuel Jiménez ha desarrollado una brillante carrera a nivel nacional e internacional. Realizó sus estudios de Arpa y Música en la Facultad de Artes de la Universidad de Chile, los que perfeccionó en Francia con el maestro Gerard Devos. Durante ese período obtuvo el premio de Arpa Clásica en el Conservatoire National Superieur de Musique de París.

El 10 de abril de 1999 Márquez estrena Danza Silvestre interpretada por la Orquesta Sinfónica Nacional bajo la conducción de Diemecke en el Royce hall de la Universidad de California (UCLA). Este trabajo de Márquez dedicado a Silvestre Revueltas fue parte del homenaje que organizó la OSN para el gran compositor duranguense.

A la víspera del nuevo siglo, Márquez también trabaja sostenidamente el concepto de canción. Para la mezzosoprano Encarnación Vázquez crea “Gucharaca”, una hermosa canción de cuna que quedó registrada en la producción Canciones de luna (música mexicana para el nuevo milenio) la cual salió al mercado en dos volúmenes donde la cantante acompañada de Alberto Cruz Prieto y de James Demster interpretan diversas melodías de 27 compositores mexicanos de dos o tres generaciones. La partitura de Márquez es la que abre el volumen 2.

	Otra canción dada a conocer en 1999 es “Definición” incluida en el disco “Esta que habita mi cuerpo” de Betsy Pecanins, donde el sonorense se encarga de la composición musical, los arreglos y la interpretación de algunos teclados y secuencias. Además de la señalada canción hay colaboraciones con Pecanins también en los proyectos Efecto Tequila (1995) y Tequila azul y batuta (2003) en los cuales Márquez participa como arreglista. Cabe señalar que con la cantante lo une una amistad y un trabajo desde los años ochenta cuando trabajaron en el poema de Ángel Cosmos Di- verso.

Por si lo anterior fuera poco, también en 1999 sale al mercado el disco de la cantante Eugenia León y el Cuarteto Latinoamericano La Suave Patria (un proyecto basado en el poema de Ramón López Velarde).

La grabación incluye 12 temas, de los cuales la mitad son arreglos de Márquez, Casita blanca de Agustín Lara, Tierra de mis amores de Jesús Elizarrarás, Espejito de Ernesto Cortázar y Lorenzo Barcelata, El preso no. 9 de los Hermanos Cantoral y las tradicionales Las Olas y La Ixhuateca.

	Sobre su colaboración y relación con estas tres grandes artistas y cantantes, Bermejo, León y Pecanins Márquez comenta “de Betsy me encanta su voz y he trabajado muchas cosas en diferentes etapas, con Margie trabajé como que más poco tiempo pero con mucha profundidad e intensidad, ahí influyó mucho mi visión de ella no sólo como cantante sino como actriz y principalmente como artista y con Eugenia he trabajado básicamente sólo arreglos. Las tres son magníficas voces y muy valiosas como seres humanos”.


La Sonora Veracruz


En 1999 el compositor alamense hace por primera vez una visita “oficial” y por motivos profesionales a su estado natal. Viaja a Hermosillo para supervisar y ocuparse con la Orquesta Juvenil Sinfónica de Sonora (Ojusson) que estaba a punto de estrenar el Danzón no. 2. En esta visita, según consta en la memoria del Instituto Sonorense de Cultura (ISC) Seis años de esfuerzos 1997-2003, Márquez “impartió también un primer curso de composición a integrantes de la orquesta y estudiantes de música de algunas universidades locales”.

“En el año 2000, la Ojusson tuvo a su cargo el estreno en Sonora del Danzón no. 2, en conciertos presentados en CD. Obregón, Caborca y Hermosillo. En el concierto de Hermosillo, que marcó el décimo aniversario de la orquesta, el compositor estuvo presente para recibir, de manos del director general del ISC, un merecido reconocimiento por su labor creativa.

“En 2001, el ISC invitó de nuevo a Márquez para acompañar a la Ojusson en una gira de conciertos en el marco del Festival Dr. Alfonso Ortiz Tirado. En esta ocasión el compositor fue objeto de homenajes, en Álamos, su ciudad natal, así como Navojoa y Etchojoa, región en la que se desarrolló musicalmente durante su juventud. En noviembre del mismo año la Ojusson dio a conocer el Vals, esta vez en el municipio de Ures.

“En 2002, la Ojusson tuvo el privilegio de presentar el estreno mundial de otra obra del destacado compositor sonorense, el Danzón no. 5, Portales de madrugada, para orquesta de cuerdas, en el marco del primer Festival Tetabiakte en CD. Obregón, celebrado el 17 de octubre. Márquez acudió también a este evento, para recibir un reconocimiento de Visión Cajeme 2020, A.C. Ese mismo año estuvo de nuevo en Hermosillo para impartir otro curso de composición musical”.

Como vemos Márquez ha sido ya reconocido, admirado y valorado en Sonora, pero otros estados de México también valoran intensamente su trayectoria. Después de Sonora, Veracruz es su segunda patria y siempre he pensado que si Márquez algún día funda una orquesta de danzones seguramente la bautizará como “La Sonora Veracruz”.

En el año 2000 refirma su relación con ese estado del golfo. Tras años de intenso enamoramiento, las instituciones y los músicos veracruzanos decidieron que Márquez fuera el director musical de la Cumbre Tajín 2000 y ahí estrena Vals Milenio y Conga del fuego nuevo.

En 2002 es homenajeado por la Feria Internacional del Libro Universitario en Jalapa, siendo la primera ocasión en que este evento es dedicado a un músico. Si a lo anterior agregamos las relaciones amistosas del compositor con pintores, bailarines y músicos veracruzanos, además de la obvia interacción y alimentación a través de su música, entenderemos en gran parte, esa dependencia entrañable e intensa que el sonorense tiene para con el estado de Veracruz.

También en el año 2000, en el mes de diciembre, se llevó a cabo un homenaje y reconocimiento en Berlín, Alemania, organizado por la Embajada de México en Alemania y la Asociación Iberoamericana de Alemania, con un concierto que incluyó seis obras de su autoría además de una de Daniel Catán y otra de Arturo Pantaleón. Las partituras de Márquez que se interpretaron fueron Zacamandú en la yerba, Zarabandeo, En Clave, Son a Tamayo, Peihwo, el Danzón 3 y el Danzón no. 5. El repertorio fue ejecutado por el Dúo Landgrebe, el quinteto de alientos Mussagettes, el pianista Óscar Cano, la arpista Lidia Tamayo y el Quinteto Saxofónico de Berlín.


Espejos en la arena


En el año 2000 el violonchelista Carlos Prieto, solicita a Márquez la composición de un concierto para ese instrumento. El sonorense sabedor de que el tema era para un músico, que además de virtuoso, es reconocido a nivel mundial por la difusión que ha dado a la música mexicana, se da vuelo y pone en aprietos a quien quiera entrarle, la obra requiere de un ejecutante ejemplar, que maneje considerable rapidez y precisión. Para Prieto en el terreno técnico o de composición, es una obra más entre las decenas que le ha tocado estrenar o que han sido dedicadas a él por los más diversos y prestigiados compositores del mundo. En el plano emocional es una de sus obras más queridas y valoradas. Este trabajo ha sido interpretado por la Orquesta Filarmónica de la Ciudad de México, la Orquesta de las Américas, la Orquesta Simón Bolivar de Venezuela y la Filarmónica de Sonora.

También Márquez hizo una versión para viola que fue interpretada por Inesse Salaks con la Filarmónica de la Ciudad de México y ha sido presentada en Uruguay e Italia.

Algo que es importante resaltar es el grado de dificultad que se requiere para interpretar Espejos en la arena, también para la orquesta, por su constante cambio de compases, pasa de los ¾ a 5/8 repetida y repentinamente y luego tiene fragmentos que son de 3/16.

Espejos en la arena es una obra de cuatro movimientos Son de tierra candente, Lluvia en la arena, cadenza y Polka derecha-izquierda. Cabe comentar que el compositor explica lo de los cuatro movimientos porque en casi todas las grabaciones, se señalan tres, ya que el segundo y tercero los colocan en un solo track.

Esta composición además de la importancia que tiene en el plano profesional como en el sentido concerniente a la creación, es una de las pocas ocasiones en las que de manera directa, el alamense compone un trabajo inspirado en su tierra o su estado. Los tres movimientos hacen referencia al calor, la arena y la lluvia en el desierto y la polka obviamente es incluida como el retrato que el autor hace de ese género que se afianzó en el siglo pasado también en el noroeste de México. Además el compositor dice que le inspiró para titularla de ese modo, el hecho de que el expresidente mexicano Vicente Fox en algunas ocasiones comentó que tenía algunas ideas y principios de la izquierda.

La obra fue estrenada el 21 de octubre del año 2000 con Prieto como solista, bajo la dirección de su hijo, Carlos Miguel con la Orquesta Filarmónica de la Ciudad de México y fue grabada en el 2001 por la Orquesta de las Américas, también bajo la dirección de Carlos Miguel Prieto, quien ha realizado exitosas participaciones con orquestas como las de Florida (EEUU), Karelia (Rusia), Lisboa (Portugal) y la de San Antonio, Texas, y en 2007 fue nombrado director Artístico de la Orquesta Sinfónica Nacional en sustitución de Enrique Arturo Diemecke, después de haber estado algunas temporadas como director de la Orquesta Sinfónica de Jalapa.

En el folleto del disco cuyo título es Conciertos para el fin del milenio, el violonchelista nos presenta los momentos que dieron pie a la creación de Espejos en la arena: “He estrenado una gran cantidad de obras muy abstractas, y otras no tanto, lo que me llamó la atención de la música de Arturo Márquez es que al escuchar varias de sus obras me parecía estar oyendo continuamente al violoncello. Así yo pensaba: “este es un hombre cuyo sentido melódico lo va a llevar a componer una obra para violoncello muy adecuada para las características del instrumento”. Esa fue la primera idea que tuve. Me reuní con él, le propuse el encargo de la obra y él se puso a trabajar en ella en el año 2000, ya con la fecha del estreno bien definida concluyó la obra y me entregó el último movimiento en el mes de septiembre. Resultó exactamente lo que yo tenía en mente: es una obra que está estupendísimamente concebida para el violonchelo. El primer movimiento es un son más bien virtuosístico, mientras que el segundo está muy bien concebido para la cualidad cantabile del violonchelo. El tercero es un movimiento muy irónico, basado en los pasos de la polka, y cuyo título se puede interpretar de muchas maneras”.

El crítico musical Juan Arturo Brennan también destaca, que en “Espejos en la arena” es importante señalar la orquestación planteada por Márquez, la cual es mesurada y puesta al servicio del solista, ya que el sonorense decidió no incluir tuba ni trompetas ni trombones, instrumentos a los que, con un gran sentido del humor, Prieto definió como “enemigos del violoncello”.

En el mismo texto que acompaña a la grabación, el compositor interviene: “como concepto general, es lo que dice el subtítulo; tres danzas para violoncello y orquesta. Estructuralmente, también está pensado así, pero en realidad sí es un concierto en el sentido de que hay una disposición formal de los tres movimientos hacia un fin común, en un desarrollo casi cíclico. Sin embargo, el desarrollo no es estrictamente temático. Los espejos del título tienen que ver con reflejos autobiográficos, muy personales. De alguna manera estoy regresando a mi tierra, que es una tierra de arena, seca. La polka es un momento muy sarcástico de la obra, y también es muy norteña. Creo que para el oyente, lo más sorpresivo será el tercer movimiento. En el primero titulado Son de tierra candente, trabajo con elemento que he utilizado desde mi Homenaje a Gismonti y otras obras que están basadas en el son, sobre todo el son del centro de México y el veracruzano. En este caso por la cuestión rítmica y el uso del instrumento, el Son de tierra candente tiene más que ver con el son huasteco. El segundo movimiento (Lluvia en la arena) es una especie de danza-danzón, que también he estado trabajando en varias de mis obras recientes. La sorpresa del tercer movimiento (polka drecha-izquierda) es que nunca había trabajado un género específicamente norteño como la polka. Toda la obra es tonal, pero en el último movimiento ya utilizo mucho la pantonalidad, y algunos elemento sorpresivos en cuanto a la tonalidad”.


Fin de siglo y milenio nuevo: Márquez voz que madura


Con Espejos en la arena, Márquez cerró siglo y milenio. El Danzón no. 6 fue su siguiente obra después de una pausa “danzonera” de casi cuatro años. La idea de darle más estructura y carácter serial, más bien continuo, a los danzones, se hace innegable con la orquestación del Danzón No. 1, el cual fue concebido originalmente en 1990 para sintetizadores y creado en una computadora. El estreno de la nueva versión para orquesta de cámara se realiza en Lima, Perú, con la Orquesta Filarmónica de Lima, bajo la dirección de Eduardo García Barrios, en el año 2001.

En el mismo año surge el Danzón no. 6 también se conoce con el subtítulo de Puerto Calvario, otra vez regresa la nostalgia y la evocación a Sonora, recordemos que el sector donde creció en Álamos es llamado Barrio Calvario, en esta ocasión la obra tiene una dotación de sax soprano y ensamble de cuerdas, fue estrenada en Jalapa, Veracruz, por la Orquesta Sinfónica de Jalapa, dirigida por Francisco Savín y Abel Pérez Pitón como solista.

En 2001 Márquez participa como jurado en importantes concursos y festivales, no sólo de música sinfónica o de academia, sino que fue pieza importante, además de jurado, del Primer Programa Para Músicos Tradicionales del Fondo Nacional Para la Cultura y las Artes. En el “participaron los responsables de proyectos como la musicalización de textos literarios indígenas, la utilización de personajes de la lotería para convertir sus historias en canciones y el rescate de la tradición de las fiestas celebradas en la mixteca a través de nuevas obras, entre muchas otras propuestas”.

Según la información recopilada en la prensa y boletines ofíciales sobre este evento, los 20 compositores, cuyos proyectos fueron seleccionados entre 112 inscritos, tuvieron la oportunidad de interpretar sus canciones y reunirse con músicos de distintas regiones, así como intercambiar opiniones entre ellos y con algunos miembros del jurado: Arturo Márquez, Mario Kuri Aldana, Eduardo Langagne, Guillermo Contreras y José Luis Sagredo, además del secretario ejecutivo del Fonca, Mario Espinosa.

En su interpretación de la obra La fiesta de Chiquinzonot, Juventino Pat, en la trompeta, fue acompañado al piano por Arturo Márquez, por lo que el compositor Guillermo Contreras destacó la importancia de un encuentro de esta naturaleza, donde los becarios comparten sus creaciones con músicos y compositores de reconocida trayectoria.

También en 2001 Márquez incursiona con dos obras no muy comunes en su catálogo, se acerca al terreno del jazz y la música contemporánea. Compone Azul Ocre para la Banda Elástica, una legendaria y vanguardista agrupación mexicana, en la que el compositor sonorense tiene en su paleta instrumentos como la batería y la guitarra eléctrica, tanto el disco titulado afortunadamente Ahí te encargo, como el estreno oficial del tema se dieron hasta dos años después. Sobre esta composición Márquez dice: “es un tema abierto y pequeño, pero es para que sólo algunos músicos la puedan interpretar, en lo temático es una contraposición entre el azul y el ocre y sus contrastes, también es azul porque parte de una escala de blues”.

También iniciando el milenio hace su Rag, originalmente para violín y piano, que entre otros, es interpretado por el grupo de jazz de Géraldine Célérier, como sucedió en el Festival de Jazz de la Escuela Superior de Música.

	En abril de 2002 participa en el homenaje que se realiza para el compositor veracruzano Mario Ruiz Armengol en el Palacio de Bellas Artes, en honor de sus sesenta años de trayectoria. La Orquesta Sinfónica Nacional dirigida por Enrique Arturo Diemecke, fue la responsable de ofrecer algunos de los temas más conocidos del autor de Aires jarochos, la calle de los sueños, La Silenciosa, Simplemente adiós y muchas otras. La participación de Arturo Márquez en este homenaje consistió en elaborar las orquestaciones para cuatro Danzas cubanas de Ruiz Armengol. En el diario La Jornada del 8 de abril de 2002, Arturo Cruz Barcenas relata los detalles: “Comenzó el programa con Danzas cubanas, con arreglo de Arturo Márquez. El son veracruzano, el ritmo del trópico, que Márquez conoce a la perfección, hizo bailar a Diemecke. La melodía llevó a la sala los sonidos del puerto de Veracruz, el olor a mar. Diemecke dirigía y bailaba, y viceversa”.

	El Danzón No. 7 para Orquesta fue estrenado también en 2002 en la Universidad George Washington de la capital estadounidense, con la Orquesta Panamericana bajo la dirección de Sergio Buslje. Tengo entendido que es hasta el momento, el único danzón que nunca se ha interpretado en México

El mismo año Márquez recibe un encargo del Gobierno del Estado de Veracruz para los festejos del primer Centenario de la Modernización del Puerto Artificial de Veracruz, en la capital del estado y realiza Tangueo sobre un puerto, estrenada mundialmente en febrero del mencionado año, en el Teatro Clavijero, con la participación de la Orquesta Sinfónica Juvenil Daniel Ayala de la Escuela Municipal de Bellas Artes, dirigida por Rey Alejandro Conde Valdivia y que quedó registrada en la grabación “Música del Centenario”.

	Con la firme intención de evocar los ambientes del puerto, este tema da inicio con sonidos de campana y con algunos músicos golpeando con cucharas, tazas y vasos de cristal como se acostumbra en el Café Parroquia y otros cafés tradicionales para llamar al mesero o indicarle que se requiere más café.

Sobre el concepto de tangueo Márquez declara al periodista Arturo Cruz Barcenas entrevistado en el puerto con motivo del estreno de la obra: “el término se ha utilizado en Veracruz durante cientos de años y nació con el son. Es una especie de contrapunto que hace el requinto, la jarana requinto, que le va dando vueltas, bordeando la melodía, en la parte de los bajos, sobre todo; no es un mero acompañamiento; es como una melodía que va bordeando a la melodía principal, al canto. Tanguear en el zapateado también es bordear. Es una palabra poco conocida entre gente que no es tanguera”.

	En esta misma entrevista, Márquez expone una idea central para acercarnos a su trabajo: “Me molesta que mi obra sea considerada como neonacionalismo. Sí, se recrea de la tradición, pero no tiene nada que ver con lo otro. A lo que hace Piazzola no se le llama nacionalismo, pero sí tiene que ver mucho con el puerto. A lo que hago no se le puede poner un nombre aún”, precisó Márquez. “No me preocupa eso de la popularidad, que se puede prestar para venderse. Yo tengo libertad.”

También en el 2003 Márquez trabaja al lado del cantante y compositor veracruzano Armando Chacha en la realización del disco Río de Son. Contando también con la colaboración del excelente grupo Mono Blanco y para darle el toque de cuerdas, el Cuarteto de México Quattuorum. El disco fue presentado el 5 de noviembre en el Centro Cultural Veracruzano por el poeta Francisco Hernández y el cantante y compositor Salvador “Negro” Ojeda.

Márquez en Río de Son es autor de los arreglos en tres de los ocho temas que contiene la grabación. El Trovar, Río de Son y La flor de caña, son las canciones de la autoría de Chacha que pasaron a las manos del sonorense para darles el tratamiento instrumental y melódico.

Junto al Cuarteto de México Quattuorum, Márquez elabora un tramado armonioso, sostenido en júbilo, en celebración sonera atemporal, Márquez vuelve a crear esa atmósfera de plaza pública, de fiesta del barrio, de alegría común que se mezcla con las posibilidades técnicas y estéticas que genera un cuarteto de cuerdas habituado a la interpretación de música “clásica” o contemporánea. Márquez logra que las jaranas y el arpa retumben aunque no estén físicamente, que la imagen húmeda de las costas veracruzanas se transporte en la música. Agreguemos a lo anterior la carga orgullosamente sonera de la profunda y poética propuesta de Chacha y estamos frente a un son de origen jarocho que es canto de tradición, pero al mismo tiempo, se ha convertido en propuesta viva, en voz renovada de la historia.

Márquez también participa en la ejecución del piano en La Lloroncita, el antiguo mito y el motivo de “La Llorona”, pero con la letra levemente modificada por Chacha y con arreglos de Armando Rosas, aquel que hace algunos años fundara La Camerata Rupestre. En esta canción Márquez añade al tradicional tema unos acordes de piano dramáticos, algo sincopados y en ocasiones utilizando una tonalidad diferente, que logran un efecto hasta cierto punto antisolemne y lúdico, que hace más ligera una canción tan triste y lastimosa como La Llorona.

Sobre esta producción en el diario El Universal apareció el día 6 de noviembre: “En este disco, la cuarta grabación del cantante veracruzano, logra rescatar lo más profundo de la tradición del son jarocho, pero conservando su evolución natural. Tal como comenta Chacha: “La tradición debe irse enriqueciendo como esencia de su dinamismo, muchas de las corrientes musicales han tenido la capacidad para transformarse gracias al atrevimiento de los intérpretes de estos géneros”.

Armando Chacha, ya tiene un antecedente de trabajo con músicos sonorenses; su disco “Litoral” distribuido por la compañía Pentagrama en 1990, es producido musicalmente, interpretado y arreglado por el grupo Tránsito, que lo conformaron el cantautor Gerardo Peña, el pianista, compositor y arreglista, Ricardo León y el productor, arreglista y bajista Isaac Peña.

El Danzón No. 8, Homenaje a Maurice es el resultado de un encargo del Centro Nacional de Investigación, Documentación e Información Musical (Cenidim). Para celebrar su XXX aniversario. Fue escrito originalmente para flauta, clarinete, fagot, dos percusiones, piano y quinteto de cuerdas.

El 3 de septiembre de 2004 fue presentado en el Auditorio Blas Galindo del Centro Nacional de las Artes del Distrito Federal, por la Sinfonieta de Morelia del Conservatorio de las Rosas, bajo la dirección de Luis Jaime Cortés. En este evento además del octavo danzón se interpretaron del sonorense Con un estrépito de alegría y Fuga en Clave. Las tres en versión de grupo de cámara.

Para los conciertos homenajes que se realizaron tanto en la Sala Netzahalcoyotl de la UNAM en agosto de 2004, como el de enero de 2005 en Álamos, Sonora, a cargo de la Orquesta Mexicana de las Artes, el compositor realizó una versión que incluye flauta, piccolo, corno inglés, clarinete, saxofón alto, fagot, corno, trompeta, trombón, dos percusiones, arpa, piano y cuerdas.

Sobre este tema Márquez sostiene: “está dedicado a José Antonio Abreu, notable músico venezolano, creador del movimiento de orquestas juveniles en su país, que ya ha dado fruto en otras naciones latinoamericanas, incluyendo México. El Danzón No. 8 existe también en versión orquestal, que fue estrenada por la Orquesta Sinfónica Simón Bolívar en Caracas a finales de julio de 2004. Su carácter tiene que ver con el género danza o afro, que es parte de algunos danzones tradicionales. “El Danzón número 8 tiene que ver con un montuno que se hace en el danzón tradicional, que es el afro, la danza que se explora en ciertos danzones tradicionales como El teléfono a larga distancia, o en Mi destino fue quererte. Y así hay otros elementos que seguiré explorando en la escritura de danzones. Este Danzón número 8 tiene que ver también con el aprendizaje de la danza. Hay un paso en el danzón que le llaman el cubano y que queda perfecto, incluye temas exóticos, españoles inclusive, y por eso lo subtitulé Homenaje a Maurice, porque tiene que ver con la idea de El Bolero (de Maurice Ravel)”.


Marcha Sonora, “Aurora del Norte”


Marcha Sonora, “Aurora del Norte” dedicada a su madre y la cual fue un encargo del Gobierno del Estado de Sonora, fue estrenada en Álamos, Sonora, en el marco del XXI Festival Alfonso Ortiz Tirado, realizado en la última semana del mes de enero de 2005, evento en el cuál se le entregó la Medalla Alfonso Ortiz Tirado, que cada año se entregaba a un destacado músico sonorense. En el año 2007 afortunadamente se rompió esa costumbre y se le entregó al violonchelista mexicano Carlos Prieto, siendo el primer no sonorense en recibirla y de ese modo establecer que se entregará a aquellos músicos, maestros de música, compositores, directores, cantantes o instrumentistas que hayan contribuido al desarrollo musical de Sonora.

Marcha Sonora, “Aurora del Norte” se acompaña en la actualidad de una promoción por parte de las autoridades estatales, para difundirla en las escuelas, instituciones y organizaciones civiles con el fin de fortalecer el acervo musical, el legado cultural para la niñez y la juventud, además de proponer una obra musical que genere identidad y llegue a convertirse en muestra artística y representativa de una época y una tradición.

En este contexto digamos que la composición adquirió también su entrada a la polémica mediática y política. Afortunadamente dada la escasa objetividad y sensibilidad mostrada por los participantes, el debate sólo sirvió para que mucha gente en Sonora se enterara de la existencia de Arturo Márquez.

La marcha es una composición que emerge de los recuerdos, las estampas y las postales del Álamos y el Sonora del imaginario de Márquez, es musicalmente retrospectiva, busca crear gusto y sabor, trata de recrear tiempos idos; pero es también una marcha estructurada de una manera muy particular ya que no posee la fórmula clásica de introducción, motivo, estribillo y repetición de motivo. Tiene mucho de fanfarria y carácter jovial y al mismo tiempo una gran influencia de los motivos de los valses y las frases melódicas de la música de salón de finales del siglo XIX y principios del XX.

En la revista Lúdika no. 3 del verano de 2005, Márquez declaró a la periodista Cucky C. Moncada respecto a la Marcha: “Son momentos terribles cuando uno está empezando un encargo como éste, en el que está involucrado todo un estado, tu tierra, con todo lo que ella implica.

“Pese a ello decidí hacer una música totalmente nueva, nueva en el sentido de los temas; formalmente es como una marcha, en su introducción, en sus primero temas, y al final, un gran canto, es una marcha pintada con colores anaranjado y amarillo fuerte, como el sol y los atardeceres de Sonora; sin nada de azul, para nada de blue, de tristeza”.

Arturo Márquez comentó en la rueda de prensa del festival en la capital del país: “Me siento muy honrado de recibir la Medalla justo en Álamos, del cual guardo gratos Recuerdos y en el cual sus pobladores tenían gran amor por la música. A partir de la medalla me dan ganas de crear nuevas composiciones, como una en la que trabajo en la actualidad que es en torno a los sueños.”


La cantata Sueños: todavía


La Orquesta Filarmónica de Querétaro, el Coro del Conservatorio Nacional de Música y el Grupo de Danza Pata de Cabra, todos bajo la dirección musical de Eduardo García Barrios, presentaron en el edición XXXIII del Festival Internacional Cervantino en octubre de 2005, en el escenario de la Alhóndiga de Granaditas, la cantata ya completa Sueños: todavía de Arturo Márquez, que después de varios bautizos y presentaciones en partes como Tengo un sueño, los sueños y Cantata de los sueños, aquí fue observada ya en su tratamiento si no final, sí cuando menos ya con la estructura básica de todo el concepto. Hay que recordar que un segmento de esta obra fue presentada en el Festival América Cantat IV que se llevó a cabo en el mes de abril de 2004 en varias sedes de la capital mexicana.

Asimismo se presentó el 8 de abril de 2006, para clausurar el 22 Festival de México en el Centro Histórico, en el Teatro de la Ciudad, con los mismo integrantes sólo que con la Orquesta Filarmónica de la Ciudad de México. Ese mismo año en el Encuentro Nacional de Orquestas Juveniles. En agosto de 2007 se presentó en Quito, Ecuador, con un coro mixto de la Universidad de Quito y la Orquesta Sinfónica Infantil y Juvenil de Guadalajara y en octubre de 2007 en el III Festival Cultural de Chihuahua en una versión para dos pianos, percusiones y tres voces y el Coro del Conservatorio de Música de Chihuahua, todos bajo la dirección de Eduardo García Barrios

Sueños: todavía es una composición de largo aliento, tal vez el preludio de alguna ópera venidera, creada a partir de las ideas, los sueños, las luchas, de los movimientos sociales y planteamientos ideológicos que más han prendido a Márquez. Con poco más de una hora de duración e integrada por ocho movimientos, la pieza fue escrita para interpretarse por orquesta, coro, dos solistas, cuatro actores y un cuerpo de danza de 10 bailarines. Los textos son algunos elaborados otros recopilados o estructurados de Eduardo Langagne y el trazo escénico corresponde a José Luis Cruz. La coreografía es de Rossana Peñalosa, el vestuario y decoración de la escenógrafa Juliana Faesler y la escenografía del artista plástico Gilberto Aceves Navarro.

Este trabajo, según el escritor y de algún modo coautor, Eduardo Langagne: “Se ha creado con voces que provienen del anhelo del hombre en diversos momentos de la historia, como el mensaje del Jefe Seathl (1786-1866) al aceptar la firma del tratado de Port Elliot, por el que la tribu cedía su territorio y aceptaba el confinamiento en una reserva en 1854. El documento se publicó por primera vez en 1887, luego de haber transcurrido 32 años del pronunciamiento del discurso. La transcripción y traducción de Henry Smith, quien firma la crónica, está considerada una fuente de las posibles palabras dichas por su autor ya que el jefe Seattle (conocido también como Noah Seathl) nunca habló inglés ni escribió la carta que se le atribuye dirigida al presidente de los Estados Unidos. “Tengo un sueño”, expresó Martin Luther King, Jr. (1929-1968) en las escalinatas del Lincoln Memorial en Washington D.C., el 28 de agosto de 1963. Nonatzin Guadalupe es un sueño de resistencia y rendición. Silvestre Revueltas y Emiliano Zapata representan también el sueño nuestro del arte y la verdad. Mahatma Gandhi (1869-1948) sabía que “La violencia es el miedo a los sueños de los demás”. En septiembre del año 2000 el brasileño Cristovam Buarque (1945) respondió a la pregunta ¿qué piensa usted como humanista de la internacionalización de la Amazonia? Guillermo Velázquez, sabe que “El sueño de mi país es un sueño todavía”.

Sobre esta obra, entrevistado por Ángel Vargas para el diario La Jornada en su edición del 3 de abril de 2006, Márquez dice: “Definitivamente es una continuación de lo que he planteado musicalmente en los años recientes. Digo que es una continuación, porque llego a conjugar una serie de inquietudes ideológicas que muchos traemos desde finales de los años 60, cuando hubo esa gran revolución ideológica en muchas ámbitos. Por ejemplo utilizo un texto que para muchos de nuestra generación es muy importante: Tengo un sueño, de Martin Luther King.

“Con los años fui madurando y me acompañaron muchas ideologías de diversos personajes que fui conociendo a través del tiempo; por ejemplo, el jefe Seattle, líder indio que defendió a su gente en Estados Unidos. También recogí el texto de los zapatistas de los años 90, que nos despertó muchas inquietudes e inclusive del que ya he dado cuenta en otras obras. Por supuesto que también incluyo a Mahatma Gandhi, con su sueño de no violencia; a Silvestre Revueltas, con el sueño de la educación musical. Un pasaje fundamental, con el que de hecho inicio la obra, es una décima de Guillermo Velázquez, de los Leones de Xichú, que conjuga perfectamente todos los textos que utilizo.”

“La cantata se inició a partir de una obra que me encargaron en 2004, que trata justamente el pensamiento de Martin Luther King, y que generó la inquietud de poder prolongar eso con otros personajes que traía en el corazón de muchas maneras.”

“Está aquí, por ejemplo, también el sueño de la internacionalización del Amazonas, del documento que escribe Cristovam Buarque con el propósito de salvaguardar los recursos naturales y culturales. También tengo el sueño religioso de los mexicanos, al que denomino el sueño guadalupano.” –al cuestionársele si esta obra va más allá de lo musical, Márquez agrega: “Estuve muy enfocado hacia lo musical inicialmente, después con el trabajo fueron naciendo las ideas de la escena. Hay dos obras de la cantata que son para danza exclusivamente. De hecho, su nombre es cantata escénica. Puede ser también ejecutada sólo en versión de concierto”. Sobre el aspecto musical Márquez añade al reportero: “Sigo experimentando con géneros populares. En el caso de la décima de Velásquez exploto el son. Hay ciertas referencias tímbricas de tambor indio en la parte del Jefe Seathl: paráfrasis a Sensemayá en la parte de Silvestre Revueltas y referencias de la música brasileña en el pasaje de Buarque”.

Según lo señala el mismo compositor la parte del Sueño guadalupano es producto de un encargo hecho por la Universidad de Nuevo México, para un encuentro sobre arte y religión

La crítica se dividió, aunque al parecer la mayoría de los cuestionamientos o señalamientos de los especialistas tuvieron más que ver con la cuestión escénica, la obra de Márquez, estuvo en la mesa de discusión y eso sigue siendo gratificante para el autor. La crónica para el diario La Jornada del lunes 10 de abril de 2006, escrita por Ángel Várgas lo relata de la siguiente manera: “Se coincidió en que la parte escénica, más que ayudar, perjudicó el aspecto estrictamente musical, no sólo por su poca efectividad o los clichés empleados a lo largo de la obra, entre ellos la representación del jefe Seattle como un indio sioux a la manera de los westerns de los hermanos Almada. O de un Martin Luther King encarnado por un bailarín de color de quien alguien exclamó que se parecía más a Memin Pinguín; o de un actor que hizo de Gandhi al que le entonaron chasquidos de dientes estilo percusiones de striptease cuando comenzó a desnudarse para quedar solo en un calzón de algodón al estilo del pacifista hindú.

	Al margen de ello, las opiniones sobre la partitura de Márquez -la cual fue estrenada mundialmente en el pasado Cervantino- resultaron favorables en términos generales. Se reconoció la tersa y poderosa sutileza que maneja en varios momentos, así como la combinación de referencias y elementos que toma de géneros populares, como el son, la milonga y ritmos brasileños.

“Obra difícil de ejecutar, pero agradable, comentaron algunos de los músicos de la Orquesta Filarmónica de la Ciudad de México, encargados de la interpretación, con la actuación del Coro del Conservatorio Nacional de Música, la mezzo Helena Pata y el barítono Juan Orozco, todos bajo la dirección del huésped, Eduardo García Barrios”.

Además de la óptica y el tono de la anterior crónica, algo ligera, más centrada en los aspectos públicos y escénicos que en los emotivos de la composición, existe la visión más social y menos “técnica” del asunto. Para el mismo diario, tres días después, el músico e investigador Karl Bellinghausen zinzer, escribió: “La juventud actual vive en un contexto en el que la única opción aceptable, válida y legítima es alcanzar un alto poder económico para consumir los recursos del prójimo; donde la solidaridad (no a la Salinas) es complicidad y, en el mejor de los casos, caridad propagandística.

En esta circunstancia, una obra como Sueños: todavía, de Arturo Márquez, cobra un sentido singular, pues no es el resultado de un condensado de buenas intenciones propios para la declaración de una “miss belleza” y tampoco está presentada en un lenguaje fácil y concesionado para ganar un aplauso y ya. Se trata de una cantata de gran formato con elementos escénicos. El blanco son los soñadores, los que quieren y necesitan soñar todavía que un mundo mejor es posible. Pero el blanco más específico es la juventud, esa juventud asediada por la publicidad y la exigencia del “tener” y verse bonitos; de esos jóvenes que llegan a un conservatorio, o cualquier escuela, llenos de ilusiones que el profesorado tiende a opacar. De hecho la obra está pensada para ser ejecutada por estudiantes de música.

El director Eduardo García Barrios la calificó como un parteaguas y quizá haya razón para ello, pues deja de lado la inclinación generalizada en los compositores contemporáneos de México al principio de “forma es contenido”.

Desde hace décadas que en México no se escribía una obra de gran calado sobre algún principio extramusical de trascendencia, quizá desde la cantata A la Patria (1949), de Blas Galindo. La nueva obra de Márquez aborda algunos ideales permanentes (aunque, según los yuppies que gobiernan, pasados de moda), y los expone de manera tan directa y cruda que la hace absolutamente subversiva y, dado el lenguaje llano y directo de su factura, peligrosa.

“Con frecuencia se le preguntó a Bob Dylan, Joan Baez, Víctor Jara y otros si la música podría motivar una revolución; evidentemente no. Son las condiciones sociales las que motivan tal cosa, pero la música y el arte pueden ser reflejo de ello, inclusive, aviso de que se puede dar. No sería el primer caso”.


El INBA reconoce trayectoria de Márquez


Arturo Márquez acogió el domingo 19 de febrero de 2005 una agradable y merecida distinción, en este homenaje le fue entregada la Medalla de Oro, el mayor reconocimiento que otorga el Instituto Nacional de Bellas Artes (INBA).

Días antes del evento Gustavo Rivero Weber, coordinador nacional de Música y Ópera del Instituto Nacional de Bellas declaró que “Arturo Márquez es uno de nuestros más grandes compositores y, yo diría, de la historia musical de México, ya tiene un lugar asegurado entre los grandes compositores que ha dado nuestro país”.

Después de que la Orquesta Mexicana de las Artes. Ensamble de Solistas, bajo la dirección de Eduardo García-Barrios, terminara su recital, llegó la hora de la ceremonia oficial. Saúl Juárez, titular del INBA entregó la medalla al autor de tan diversos trabajos entre los que sobresalen los danzones que fueron el alma y motivo de esa noche y se refirió a él como “un derrotero para la música mexicana”. Los asistentes se entregaron en una perdurable ovación cuando Márquez subió al escenario.

Según consta en el diario capitalino Excelsior: Arturo Márquez recibió la Medalla Bellas Artes de manos del director del INBA, Saúl Juárez; el músico sonorense la miró por unos segundos y exclamó: “los que me conocen saben que no soy bueno para hablar en público, que tartamudeo y que a veces digo tonterías de las que luego me arrepiento”.

	Mientras tanto, el público que se congregó anoche en la sala principal de Bellas Artes para participar en el homenaje al autor del Danzón número 2, contuvo la respiración y se hizo un silencio expectante.

Arturo Márquez volvió a tomar el hilo de su discurso: “sé que ya no soy joven, pero aún tengo muchas ideas musicales. Gracias a ustedes que son cómplices de mi música”, y una cerrada ovación y gritos de júbilo acompañaron esta última frase.

Antes, el público que abarrotó Bellas Artes fue testigo de hechos notables, no sólo la interpretación de siete danzones de Márquez, el Octeto Malandro, La Pasión según San Juan de Letrán, por supuesto que el famosísimo Danzón número 2 (que levantó al público de sus asientos), sino del estreno mundial de Homenaje a Nereidas, el cual fue interpretado dos veces y que enloqueció a los asistentes al Palacio de Mármol.

La otra estrella de la noche fue la Orquesta Mexicana de las Artes (OMA), un ensamble joven pero con mucha calidad, fibra interpretativa y solistas de primera. Este agrupamiento musical que dirige Eduardo García Barrios (quien por momentos bailó danzón) presentó ahora su primer compacto que incluye música del homenajeado y que se titula El danzón según Márquez.

Antes del concierto, Arturo esperaba en las escaleras de Bellas Artes como cualquier mortal, confundido con la gente que llegaba en oleadas. Ahí habló con Crónica, sencillo como es, y dijo sentirse muy emocionado por este homenaje que le rendía Bellas Artes: “van a tocar ocho danzones más una sorpresa y La Pasión según San Juan de Letrán, que más que ser una obra lúdica es totalmente nostálgica”.

Mientras en el diario Crónica (19/feb/2006), la pluma de Ricardo Pacheco Colín describe la noche: “Anoche, el autor de Danzón no. 2 se consagró como el compositor vivo más querido por los asiduos a la música de arte que celebraron con las palmas, con “bravos” y con una nueva porra mexicana: “¡Arturo! ¡Arturo! ¡Arturo!”, para que vean los incrédulos que no nada más en el futbol hay ídolos”.

Respecto de este danzón que enloquece a los mexicanos, el maestro Aurelio Tello ha escrito: “La música de Márquez estaba más allá de las notas, fuera de pentagrama, lejos del solfeo: se había colado hasta los tuétanos y vivía en la emoción de los atrilistas, en la expectación del público, en el fervor del director, en el silencio que esperaba hacerse aplauso”.

Como aquella noche de 1994, Aurelio Tello tiene toda la razón: “anoche también la emoción se coló hasta los huesos, hubo comunión con el público, con los atrilistas, el director del ensamble y hasta con los funcionarios de Bellas Artes. Saúl Juárez, por ejemplo, contagiado de esta euforia dijo que por esta vez obviaba el discurso, por ser anticlimático en este momento de júbilo. Y se llevó su aplauso.

A Márquez le faltaron palabras anoche, pero le sobró corazón.


El poema sinfónico para Benito Juárez


Poema sinfónico de 7 minutos realizado como encomienda de la Orquesta Filarmónica de la Ciudad de México, basado en la famosa carta de respuesta que Benito Juárez mandó a Maximiliano cuando el emperador austriaco trató de convencerlo para formar parte de su gobierno y titulado Juárez a Maximiliano, fue estrenado el 18 de marzo de 2006, dentro del programa que la OFCM preparó para el festejo oficial del bicentenario del natalicio del revalorado, figurón histórico también conocido como Benemérito de las Américas.

Según Márquez, en lo musical intentó evocar lo que las palabras de la carta contienen, no tanto en lo referente al contenido sino a la musicalidad, los acentos y sobre todo la cadencia en el estilo y el tono que imprimió Juárez a la carta en mención.

Enrique Barrios fue quien dirigió a los músicos que en la sala Silvestre Revueltas del Centro Cultural Ollin Yoliztli interpretaron además de la partitura de Arturo Márquez, Credo solemnis, escrita por Lombardi (1806); Dios salve a la nación, de María Garfias (1862); Himno a Juárez, de Miguel Meneses (1866); Dios salve a la patria, de Melesio Morales, de 1867, mismo año de la Marcha Zaragoza, de Aniceto Ortega; Himno a Juárez, de Valente Ordóñez (1906), y la Cantata a Juárez, de Salvador Contreras, compuesta en 1967. Dicho programa es un recorrido por el paisaje sonoro que le tocó vivir al estadista nacido en Guelatao, Oaxaca, así como algunas obras que inspiró o le fueron dedicadas, producto de una investigación de los musicólogos Karl Bellinghausen y Aurelio Tello.

Márquez declaró a La Jornada: “Es una especie de poema sinfónico”, describe, y señala que entre los motivos que aparecen en el desarrollo de la obra se encuentra en tres ocasiones el famoso apotegma juarista: “El respeto al derecho ajeno es la paz”.

"También reflejo el gusto de Juárez por la danza; pongo al inicio de la obra un vals que hace referencia a Oaxaca y al final una especie de polka. Hay, entonces, varias cuestiones descriptivas que son las que dan forma a la obra, que narran musicalmente”, agrega.


También Venezuela le rinde homenaje


Muchos tendrán divergencias al enterarse de los reconocimientos que otorga el gobierno venezolano, debido a la polémica y contradictoria figura que es su presidente Hugo Chávez. Pero si ubicamos estos sucesos en el contexto de lo que ha sido la vida musical de Venezuela a partir de la fundación de la Orquesta Simón Bolívar en 1975, por parte de un invaluable ser humano y gran artista llamado José Antonio Abreu (Valera, Trujillo, Venezuela, 1939) la situación cambia. A partir de esa fecha se ha logrado uno de los acontecimientos más importantes en la historia social, cultural o educativa del continente americano. Una iniciativa sin precedentes que ha logrado la constitución de una red de orquestas y coros infantiles y juveniles en todo el territorio venezolano, consiguiendo agrupar a más de 250, 000 integrantes. Este beneficio ha arrojado no sólo excelentes resultados en el ámbito educativo y cultural, sino que ha logrado insertar en la sociedad a muchas personas que no tenían un porvenir claro, ha producido avances en la participación comunitaria y ha estimulado un sin fin de mecanismos laborales y económicos. Si para muchos de nosotros esto pasa desapercibido, para otros, afortunadamente no. En el año 2008 a esta organización y a su fundador les fue entregado el Premio Príncipe de Asturias.

Del 14 al 17 de abril de 2005 en Caracas, Venezuela tuvo lugar el Festival Arturo Márquez. Orquestas, grupos de cámara y solistas interpretaron la obra del músico sonorense durante los cuatro días, en el Teatro Teresa Carreño.

El primer día de actividades se ofreció un programa de Música de cámara en el Platillo Protocolar del Teatro Teresa Carreño, con la participación de destacados solistas que interpretaron Zarabandeo (Adriana Alzate, clarinete y Sergue Pilenkov, piano); Son a Tamayo y Para Marimba y Nadayarpa (Anette León, arpa y Gustavo Olívar, percusión); Danza de mediodía (Quinteto de Vientos Ad Libitum); Días de Mar y Río; Guacharaca (Zaira Castro, mezzo, y Pedro Toro, piano); Rag (Dietrich Paredes, violín, y Simón Molina, piano); Danzón No. 5 (Cuartero Suramericano de Clarinetes) y Homenaje a Gismonti (Cuarteto Milenium).

El viernes 15, se realizó un encuentro con el compositor Arturo Márquez, en el Platillo Protocolar. En la Sala José Félix Ribas, la Orquesta Sinfónica de la Juventud Venezolana Simón Bolívar, bajo la dirección de Francisco Lozano, estrenó en Venezuela las obras Conga del fuego nuevo y Paisajes bajo el signo de Cosmos, además de interpretar Espejos en la arena, Sueño Guadalupano y Danzón No. 2.

La Orquesta Sinfónica Gran Mariscal de Ayacucho presentó un programa que incluye las composiciones Danzón No. 7, Lamentos y Hoy no circula.

Para clausurar el evento, el domingo 17, los Solistas de la Sinfónica de la Juventud Venezolana Simón Bolívar, bajo la dirección de Eduardo García-Barrios, interpretaron Danzón No. 1, Danzón No. 3, La pasión según San Juan de Letrán, Danzón No. 4, Danzón No. 5, Octeto Malandro y Danzón No. 8.


El danzón según Márquez, The danzon according to Márquez


En septiembre de 2006, después de muchos trámites y obstáculos vencidos por sus productores: el mismo Márquez y su representante, el violista Gabriel Castorena, aparece la grabación El danzón según Márquez disco de producción independiente realizado con el apoyo del gobierno de Sonora, la Dirección de Música de la Universidad Nacional Autónoma de México y el Consejo Nacional para la Cultura y las Artes.

La grabación incluye seis de sus ocho danzones terminados hasta esos días, además del Octeto Malandro y La pasión según San Juan de Letrán, interpretadas por el Ensamble de solistas de la Orquesta Mexicana de las Artes, bajo la batuta de Eduardo García Barrios, quien además de gran amigo y colega de Márquez, es cómplice directo del trabajo de producción y realización del disco, al margen de sus aportaciones en el terreno estrictamente musical.

García Barrios destacó sobre el disco “Tanto Gabriel Castorena como yo sentíamos la necesidad de mostrar lo que es ciertamente El danzón según Márquez. Se dice que Arturo Márquez es autor de una sola obra, el Núm. 2., que es la más tocada. Otro sector de la cultura dice: sólo danzones escribe. He tenido discusiones fuertes, estéticas, al respecto y les digo bueno también Mozart escribió 41 sinfonías o 21 sonatas”.

“Este concierto demuestra la enorme riqueza del material sonoro de la música de Arturo. No hay dos danzones que se parezcan en su estructura, en su forma, en su contenido. Desde el elemento chusco del Danzón No. 1, cuya anécdota además es muy simpática, porque Arturo no sabía que tenía el danzón en las venas. Él escribió una pieza para saxofón y cinta, inspirada en un saxofonista de la calle, que pensaba que tocaba en 4/4 pero realmente estaba tocando en 5/4”.

“Un amigo suyo, maestro de baile, le dijo: esto es un danzón, para sorpresa de Arturo. Comenzó a indagar y se dio cuenta de que tenía una gran cercanía con esta atmósfera, con este ritmo, con esta forma de hacer música”.

“Escribió el 2, luego un tercero, un danzón dramático, un cuarto que está lleno de melancolía, rítmicamente complejísimo, un danzón escrito en 6/16, una cosa rarísima. El 5, que se llama Portales de madrugada y si uno lo oye y ha estado en los portales de Veracruz a las seis de la mañana entenderá perfectamente de qué está hablando el compositor”.

“En el Danzón No. 8, que está basado en lo que en algunos danzones tradicionales se conoce como el ritmo afro, que además es muy divertido porque en esos segmentos del danzón, el afro, se escuchan melodías exóticas, de corte árabe, es una característica del danzón tradicional. Arturo retoma esta idea y hace un homenaje a Maurice Ravel, que desde el punto de vista de la forma es totalmente distinto a los otros”.

“Ya ni hablar de La pasión según San Juan de Letrán que es un danzón en ¾, o del Octeto Malandro donde aparte de la atmósfera del danzón existen otros elementos cercanos al tango, la milonga. Tocar el concierto El danzón según Márquez es un placer porque justamente se ve este riquísimo panorama, es tremendamente divertido y emocionante”.

Jesús Medina fue el encargado de dirigir a la Orquesta Filarmónica de la Ciudad de México, el 7 de octubre 2006, cuando se estrena Lacumé lo que parece ser el Danzón No. 9, digo parece ser porque en realidad, la obra se titula y como sucede frecuentemente con la metodología marquiana, hasta que la propuesta adquiera nuevos bríos o agregados y se interprete en varias ocasiones se definirá su título y su estructura. El título provisional es una palabra compuesta por las dos letras iniciales de Los Ángeles, Cuba y México, respectivamente. El evento se realizó en el marco de la Feria Internacional del Libro, en el Teatro de la Ciudad de la capital mexicana.

Lacumé, desde mi perspectiva puede inscribirse en la familia de los danzones, pero también tiene en su estructura armónica mucho acercamiento con el tango y la obra por otra parte está tejida con muchos contrapuntos lo que rompe con la cadencia propia del danzón.

Según la crónica de Pablo Espinosa para el diario La Jornada del Martes 10 de octubre de ese año: “Contiene elementos sonoros de las tres ciudades comprendidas: una cita apaciguada de Oye Cómo va, de Carlos Santana, distinguido habitante de Los Ángeles que compone música junto a ellos, un ritmo intrínseco del son cubano, en representación sonora de La Habana y por México ecos del coro que ha inundado al país recientemente: vo-topor voto-casilla-por-casilla.

“A lo largo de seis deliciosos minutos, el aroma inconfundible del danzón inundó la sala de conciertos. La clave, el güiro y el estallido de una música sensual y anímica. Algunas violinistas tocaban bailando en sus asientos, o mejor: bailaban tocando, mientras Antero Chávez, ese Orson Welles de las percusiones, coronaba las expresiones de ricura con espectaculares lances en los platillos”.

Cabe hacer la aclaración que Oye Cómo va es de la autoría del gran músico y mejor timbalero de origen cubano Tito Puente, aunque definitivamente fue el guitarrista mexicano quien la dio a conocer por muchos más países.


Lejanía entre cuatro estaciones o el interior de los trenes

Lejanía interior, de Arturo Márquez, es la reiteración del compromiso y la amistad que han sellado Carlos Prieto y el compositor, fue estrenada el 27 de agosto de 2006 a nivel mundial durante la primera fase eliminatoria del V Concurso Internacional de Violonchelo Carlos Prieto, que organizan el Conservatorio de las Rosas, la Secretaría de Cultura de Michoacán y el Conaculta. Esta partitura de Márquez, de interpretación obligatoria para los participantes del certamen, junto con tres piezas opcionales de David Popper, Alfredo Piati y Jean Louis Dupont, fue ejecutada en 26 ocasiones con la colaboración de los pianistas Elizabeth Parisot y Tonatiuh de la Sierra. “Es probablemente la obra más ejecutada el mismo día de su estreno”, comentó con su característico humor Carlos Prieto, a quien Márquez dedicó la obra en homenaje a su larga trayectoria como intérprete internacional.

Lejanía interior, compuesta especialmente para el certamen, fue escrita en género libre para piano y violonchelo. Está dotada de un pulcro motivo que causó entusiasmo entre los participantes, el jurado y el público que asistió a la primera jornada de la competencia musical moreliana. Los pianistas Parisot y De la Sierra expresaron su satisfacción por haber participado en el estreno de la pieza de Márquez. "Es muy bonita, aunque su ejecución en piano es difícil", dijo la maestra Elizabeth, esposa del músico brasileño Aldo Parisot, miembro del jurado del concurso.

También fue interpretada por el mismo Carlos Prieto y el pianista Édison Quintana, el 19 de enero de 2007 en la edición XXIII del Festival Alfonso Ortiz Tirado en Álamos, Sonora.

	El sábado 29 de octubre de 2006 fue estrenada la obra sinfónica Las cuatro estaciones, en un concierto llevado a cabo en el Museo Nacional de los Ferrocarriles Mexicanos (MNFM) de Puebla. El programa estuvo integrado además con música de Silvestre Revueltas, Melesio Morales y Leonardo Coral.

La nueva sinfonía de Márquez está constituida en cuatro movimientos, a su vez dedicados a cada una de las estaciones ferroviarias más importantes de México en el interior de la República: Puebla, San Luis Potosí, Aguascalientes y Veracruz. En el MNFM Márquez estrenó las Locomotoras poblana y veracruzana.

En conciertos posteriores fueron interpretados en Aguascalientes y San Luis Potosí los movimientos dedicados a las estaciones de estas capitales. En esta última capital se tocó la versión integral de la sinfonía, concebida por Márquez como un performance dinámico que juega con la temporalidad, generando la misma “expectativa del momento en que se va llegando a una estación”.

“Por ello –explicó el compositor Roberto Medina Esquivel,- los movimientos o locomotoras serán estrenados en la estación en turno, lo que ofrecerá al espectador y cada una de las orquestas, una suerte de ejercicio de estreno. Es claro que al concierto de Puebla corresponderá la Locomotora poblana, que tiene como base de inspiración el aire característico del son tradicional de la región”.

“Con este mismo motivo melódico el compositor recrea cada una de las otras estaciones, incorporando elementos de estilo y género musicales regionales, en forma tal que la obra total denota la variedad y unidad sonoras de nuestro país, tratada con recursos complejos académicos, como panarmonías y poliritmias, que por la maestría con que son tratadas, suenan bellas, naturales y vigorosas”, agregó Medina.


Rumores de Frida y Diego en el 68

Con una duración de diez minutos, Márquez intenta desprenderle la sonoridad a los nombres de estos grandes pintores mexicanos, con su instrumento sinfónico el compositor retrata, dibuja, pinta la suavidad y la dureza de los colores que forman este vocablo amoroso, revolucionario, de reconocimiento indudable y también de tiempos contradictorios y confusos.

Para mi gusto una de las obras más dramáticas e intensas del sonorense, Entorno a Frida y Diego fue estrenada por la Orquesta Filarmónica de la Ciudad de México, bajo la dirección de Enrique Barrios, el 9 de diciembre de 2007, la obra fue encargo del Museo Anahuacalli para el Cuarto Festival Diego Rivera

Sobre este tema inspirado en el centenario del natalicio de Frida Kahlo y en el medio siglo por el fallecimiento de Diego Rivera, el compositor declaró al diario El Universal (07/12/07): “Tomo como tema los nombres: Frida Kahlo y Diego Rivera y los hago motivos rítmico- melódicos. Elaboro a través de ellos una impresión personal acerca de sus vidas, de la relación que existió entre los dos, tanto el nivel artístico como el amoroso”.

Para la página electrónica del Instituto Mexicano de la Radio, Óscar Edwin García escribió: “un domingo a cielo abierto en Coyoacán convocó a los espíritus mitificados de esta pareja pictórica en una pieza que no tiene nada que ver con los danzones del compositor sonorense. Hay en esta nueva pieza un contrapunto dramático (que por cierto es tonal) y no es derivación de un conflicto humano, pareciera ese reclamo del artista al destino, del libre creador que se opone a su realidad trágica”.

En el 2007 Arturo Márquez hizo algunos de los arreglos para las presentaciones del cantante también sonorense Yahir en el Auditorio Nacional. Este fue un trabajo estrictamente de arreglista donde participo del mismo modo Eugenio Toussaint.

El 2008 ha traído también interesantes trabajos de Márquez, agreguemos a su catálogo otra obra para piano. “solo rumores” que interpreta la pianista Ana Cervantes. Este tema se desprende de la producción del mismo nombre que la ejecutante grabó para Quindecim recordings y que es la continuación o el complemento de su trabajo anterior “Rumor de Páramo” (2006). Ambas grabaciones muestran las ideas en relación al universo del escritor Juan Rulfo, de un buen número de compositores principalmente de México, aunque también hay ingleses, norteamericanos, brasileños y españoles, entre otras nacionalidades. Todas las obras de los dos discos están inspiradas en pasajes de sus libros El llano en llamas y Pedro Páramo.

“Solo rumores”, así sin acento, es otra admirable obra del sonorense. Con un parecido a “Días de mar y río” en su colocación de figuras encontradas y contrapunteadas, pero sin las pausas y las influencias del folklore sudamericano. La nueva composición es una especie de tour de force, su impulso nunca cae y crea imágenes de constante representación. En muy poco tiempo, ya que dura menos de cuatro minutos, Márquez se las arregla para tejer una sólida base y jugar con gran sentido del ritmo, como hace algún tiempo no lo hacía, con las tonalidades más arriesgadas y melodías experimentales, para retornar a una estructura tradicional.

Para la revista Proceso (1646/18 de mayo de 2008) el columnista y músico también, Eduardo Soto Millán, al referirse a “Solo rumores” escribió: “podría ser, digamos, el best seller del proyecto, ya que posee lo necesario, sin detrimento de la calidad de su factura. Al contrario, Márquez sigue demostrando que es uno de los creadores del sonido y el silencio musicales de mayor oficio y talento de nuestro país. (...) ha elaborado una exquisita y sencilla pieza que hace percibir una cercanía sorprendente con aquella Memorias para teclado, obra que compuso Julio Estrada (1943) en 1971”.

Característico en su trayectoria, en la cual se le rinden homenajes y reconocimientos no sólo de importantes instituciones académicas o de prestigio internacional, sino de medianas o pequeñas asociaciones civiles, en el puerto de Veracruz se le entregó otro reconocimiento nacional, en el rubro de composición y de parte del Centro Nacional de Investigación y Difusión del Danzón A.C. El premio “Rosa Abdala Gómez” en su quinta edición se le otorgó por sus danzones sinfónicos y la aportación que han traído éstos a la preservación del género en México. Dicho evento se realizó a principios de mayo de 2008.

La película más cara en la historia del cine mexicano “Arráncame la vida” , que a su vez está basada en la novela homónima de Ángeles Mastretta, fue estrenada en septiembre de 2008 y en el primer crédito de la banda sonora aparece el nombre de Arturo Márquez.

Dirigida por Roberto Snaider, con quien había trabajado anteriormente en Dos Crímenes (1994), el compositor nos da una versión más precisa sobre su intervención en la banda sonora: “ a fin de cuentas lo que se incluye en la película es el Danzón No. 2 y un pequeñísimo fragmento del Danzón No. 3; se me propuso la composición de varias partituras y las concluí, pero no existió el entendimiento necesario y terminamos por llegar a un arreglo para incluir esos danzones y san se acabó”.

En el marco del 40 aniversario del movimiento social y estudiantil de 1968, la UNAM le encargó una obra para la conmemoración de esa fecha. El 18 de octubre, bajo la dirección de Alun Francis la Orquesta Filarmónica de la máxima casa de estudios del país en la Sala Nezahualcóyotl, estrenó la obra Marchas de duelo y de ira del compositor sonorense, se interpretó junto a la Fanfarria Olímpica de Carlos Jiménez Mabarak, Tlatelolco del violinista y compositor integrante de la OFUNAM, René Torres y el célebre “Ensayo sobre los cerdos” del compositor alemán Hans Werner Henze

Otro acontecimiento relevante en la trayectoria de Arturo Márquez es la grabación que hizo la Orquesta Juvenil Sinfónica Simón Bolivar del disco Fiesta que incluye entre varios temas de compositores hispanoamericanos (con la excepción de Leonard Bernstein) el Danzón no. 2, la diferencia sustancial que existe entre otras grabaciones anteriores y ésta, es que se hizo para la compañía Deustch Grammophon (Universal) conocida por melómanos y estudiosos como la del sello amarillo, que además del prestigio con el que cuenta se caracteriza por sus altísimos niveles de difusión y ventas.


Andante, mestizo y músico latinoamericano


La obra de Arturo Márquez es el primer parto natural de una herencia híbrida y ecléctica producto de la pareja que formaron, por un lado, el nacionalismo sinfónico de Carlos Chávez, Silvestre Revueltas y la tradición popular mexicana Javier Solís, Pedro Infante, y por otra parte, como complemento, la formación académica contemporánea (incluido el uso de las tecnologías de punta), la música vanguardista y por supuesto, la influencia de la música popular hispanoamericana, europea y norteamericana de la segunda mitad del siglo XX. Márquez es también un conocedor y amante del rock, sus grupos favoritos son Queen, Pink Floyd y por supuesto, como ha todo nacido en los años cincuenta, los Beatles.

Márquez, no por decreto ni mérito propio, sino porque lo es cualquier compositor latinoamericano contemporáneo con el talento, la capacidad o el estudio que tiene el alamense, es una mezcla de lenguajes tanto en la recepción como en la expresión de ideas, es momento de superar una clasificación a ultranza. El sincretismo por una parte y por otra, la técnica personal y el elemento estilístico, el ir de lo tonal a lo atonal, de lo tradicional a lo espontáneo, de lo nostálgico a lo heterodoxo, de lo urbano a lo costeño, en el caso de Márquez, es lo que lo aleja de una posible definición escrupulosa.

Si la obra de Astor Piazzolla o la de Héctor Villalobos es el primer parto algo forzado, la obra de los actuales compositores se deslinda de cualquier propósito extramusical. En la obra de Márquez no hay ruptura premeditada ni un afán estético de fusionar la tradición y la vanguardia. Si el alamense ha declarado atinadamente que el punto de convergencia entre la tradición y la vanguardia es él, se puede deducir entonces que los experimentos, las búsquedas o las mezclas que han generado los compositores latinoamericanos léase Alberto Ginastera, Caetano Veloso o Silvio Rodríguez, son los puntos de convergencia entre las personas.

No es el propósito del presente trabajo sumergirnos en la querella sobre las etiquetas, la polémica sobre la clasificación o la definición del lugar de origen o procedencia de algún género en específico, quien no asimile que el camino del ser humano es romper las barreras de los nacionalismos y abanderar las causas nacionales, entenderá poco de los procesos artísticos. El verdadero nacionalismo que debemos valorar y poner en práctica es el económico.

A partir de la década de los cincuenta del siglo pasado, se ha confirmado que la música es música, que se ha nutrido desde el principio de la civilización, de otras músicas, que la música flamenca sería otra sin la música árabe o del medio oriente, que la ópera italiana muy diferente sería sin la influencia de Wagner, que las polkas son alemanas y son de Coahuila y Sonora, que el blues, el jazz, el danzón, la salsa y la samba brasileña tienen en sus venas, sangre de herencia compartidas.

Manuel Álvarez Boada en su libro “La música popular en la huasteca veracruzana” (Premia Editora-1985), al tratar de explicar el origen del huapango, reafirma lo anteriormente expuesto: “es difícil ubicar históricamente el origen del huapango, pues si bien pudo existir un tipo de baile con estas características, entre los indígenas de esta zona, fue notable también el peso de la afluencia de géneros populares llegados a las tierras de América durante la época colonial, entre los que sobresalía la voz de los “trovadores” que se basaba en los antiguos “romanceros” españoles. Otra opinión agregaría que el huapango no se libró de la influencia africana, recibiendo probablemente algunos elementos del antiguo “tango” que era bailado en Veracruz por los mulatos. (Curiosamente Márquez tiene un tema titulado Tangueo sobre el puerto y efectivamente nada tiene que ver estructuralmente con el tango argentino, como muchos piensan)

Álvarez Boada se extiende en su argumento: “con estos antecedentes podríamos suponer, que dicho género surgió en las costas de Veracruz con la llegada de la población ibérica ( andaluza, navarra, flamenca, gitana, etc.) y la fusión de formas musicales europeas con lo indígena y lo africano, para dar lugar a una expresión de carácter propio y regional, que en constante transformación irá diferenciándose de cada uno de los lugares e intérpretes, para resultar en una amplia variedad de formas y estilos que lo hacen siempre distinto”.

Creo que las anteriores argumentaciones del investigador de la música husteca pueden aplicarse perfectamente para lograr deducir el origen de cualquier género y siendo más arbitrario, podría decir que hasta para explicar el origen de la música en general, en cualquier parte del mundo y en cualquier época.

La globalización se ha encargado de hacer de la hibridez un mandamiento, una obligación ineludible. Aquí el concepto de hibridez adquiere un sesgo de redundancia.

Hablar de música nacionalista es a estas alturas un absurdo, perfectamente se puede hacer referencia a música nacional que sólo implica música hecha por un mexicano, en México o por un extranjero arraigado en nuestro país. La obra de los compositores mexicanos en la actualidad no puede considerarse popular, mexicanista, nacionalista, neonacionalista ni mucho menos indigenista. Son conceptos que funcionan tal vez y escuetamente como adjetivos, útiles para las tiendas de discos y los peritos, pero definen muy poco en lo sustancial.

Podemos ir delimitando los distintos grados de hibridez de la expresión latinoamericana contemporánea, pero tendríamos que reparar en una lista que incluye decenas de compositores y artistas importantes, para a final de cuantas ubicar a Arturo Márquez como un compositor poco etiquetable. Es natural pensar que en Márquez coinciden el transcurso de las tradiciones y una visión contemporánea de la música.

Alejo Carpentier en el prólogo del libro América Latina en su Música ya hace casi tres décadas dejó asentado, mejor que nadie, la compleja situación, diferenciada de la europea, de lo que para los americanos es el proceso de composición y su voz; y esto es significativo para cualquiera de las expresiones artísticas: “Para quien estudia la historia musical de Europa, el proceso de su desarrollo resulta lógico, continuado, ajustado a su propia organicidad, presentándose como una sucesión de técnicas, de tendencias, de escuelas ilustradas por la presencia de creadores cimeros, hasta llegarse, a través de logros sucesivos, a las búsquedas más audaces del tiempo presente. Desde el momento en que los sonidos de voces o de instrumentos comienzan a ser fijados en signos legibles, puede seguirse sin dudas ni vacilaciones, el ya largísimo camino de su función artística, siglo a siglo, con ayuda de una amplia literatura teórica -textos y tratados- correspondiente a cada época. El origen y crecimiento de la polifonía, la estructuración de las formas, la afirmación de los estilos y géneros, la biografía particular de los instrumentos, la formación y desarrollo de la orquesta sinfónica, de la ópera, del drama lírico, se integran en un encadenamiento de hechos perfectamente coherente y claro – por no decir dialéctico-, allí donde cada innovación responde a una necesidad, cada característica se debe al espíritu de una época, cada personalidad desempeña un papel de mayor o menor importancia en cuanto a eficiencia composicional o aportación estética. En más de diez siglos de música europea, no hay misterios ni accidentes. Enriquecimiento gradual, sí, debido al intercambio de ideas, la polémica estimulante, y un mayor conocimiento del mundo.

“Cuando nos enfrentamos con la música latinoamericana, en cambio, nos encontramos con que ésta no se desarrolla en función de los mismos valores y hechos culturales, obedeciendo a fenómenos, aportaciones, impulsos, debidos a factores de crecimiento, pulsiones anímicas, estratos raciales, injertos y trasplantes, que resultan insólitos para quien pretenda aplicar determinados métodos al análisis de un arte regido por un constante rejuego de confrontaciones entre lo propio y lo ajeno, entre lo autóctono y lo importado”.

Márquez es un digno ejemplo del fenómeno musical contemporáneo latinoamericano, no sólo por la fuerza y el ingenio de su música o por las melodías que ha creado ligadas a géneros populares como el son, el danzón o los valses, su valor principal radica en que es una propuesta que sintetiza la tradición musical, la innovación, la escuela europea y por si fuera poco, las grandes influencias de la música propiamente norteamericana como el blues, el jazz, el rock y otros géneros como el rag y el dixieland que logran percibirse en varias de sus composiciones, no sólo en las marchas sino en temas como el Zarabandeo y el Octeto Malandro. Curiosamente tanto el rag como el danzón parten de raíces negras. Todos estos recursos o instrumentos genéricos, Márquez los maneja con buen trato, está alejado de una pretensión meramente ideológica.

Tenemos que agregar asimismo, la influencia que en el compositor alamense tienen tres destacados artistas de la música latinoamericana, dos brasileños y un argentino, los brasileños son Héctor Villa-lobos y Egberto Gismonti y el argentino es Astor Piazzolla, los tres se caracterizaron por llegar a la médula de sus tradiciones a través de ritmos contemporáneos o “importados”. Villalobos con el barroco y el romántico, Gismonti con su música abierta y una investigación más profunda de la diversidad de la música autóctona de los indígenes brasileños y Piazzolla porque logró fundir en una sola cosa el tango, el jazz y la música de cámara. Lo que hace coincidir a estos tres grandes con la propuesta de Márquez es una fusión mucho más natural o sin las pretensiones ideológicas o nacionalistas como en su momento lo hicieron Carlos Chávez o Silvestre Revueltas y es ahí donde cabe regresar a la tesis expuesta por Carpentier y que da el cerrojo final y categórico a esta elucubración: “Hoy, por ejemplo, nos resulta más fácil entender la obra de un Schonberg –pongamos por caso- que la de un Héctor VillaLobos. El maestro vienés es cabo de raza de una muy añeja familia intelectual; el maestro brasileño, en cambio, es una fuerza natural que irrumpe en el panorama artístico de un continente sin que nada anunciase su llegada”.


Mar que es danza


Aunque ha tenido importantes incursiones en la musicalización de películas (Días difíciles, Dos crímenes y Arráncame la vida), en los homenajes a escritores (Ángel Cosmos, Juan Rulfo y Efraín Huerta) y ha colaborado con artistas plásticos (Gabriel Macotela, Ismael Guardado y Juan José Díaz Infante), es digno de subrayarse el trabajo que el alamense ha elaborado para la danza. En todos los sentidos, su obra de concierto es regularmente determinada por las cadencias y ha participado en muchísimos proyectos de compañías de danza contemporánea.

Ha compuesto música para la compañía Mandinga en la cual era un integrante más, ha colaborado, con la Compañía Nacional de Danza, con el Ballet Independiente, con la Compañía de Danza del INBA, con el Taller Coreográfico de la UNAM, con El Teatro del Cuerpo, con Emma Pulido, Irene Martínez, Graciela Cervantes, Rosario Armenta, Beatriz Madrid y Vreni Fischer, entre otras y otros.

Aquí es donde bien vale la pena detenernos, sería algo muy interesante analizar de modo particular el trabajo incidental de Márquez. Aunque hay casos donde la música realizada para cualquier puesta en escena o películas vale por sí misma, hay que entender que en los trabajos coreográficos o escénicos la música juega un papel complementario, por lo tanto es complicado analizar esos trabajos musicales si se desconoce el trabajo de bailarines y coreógrafos.

En la producción Música para Mandinga de 1997 el compositor escribe sobre su relación con la danza: “Mi primer contacto con la danza contemporánea fue en 1986 en el VII Foro Internacional de Música Nueva con Diverso (1984) con coreografía de Sandra Ponce. Esta obra nació dentro de un proceso interdisciplinario junto a un poema del escritor español Ángel Cosmos (1949-93). La comunión que existe entre poesía y música en esta obra no se vio reflejada en la danza y se debió seguramente a que no compartí abiertamente con la coreógrafa los conceptos expresivos de la obra. Dos años más tarde empiezo a frecuentar salones de baile y espectáculos de danza independiente como “Mexicali Rose” de Graciela Cervantes y “Danzas de salón” con el grupo Mandinga, entre otros. La desinhibición emocional de la música y danzas populares y la fusión tan pasional de Graciela y de Mandinga me fue tan relevante que me hicieron cambiar totalmente la concepción de mi música. A mediados de ese año compuse por primera vez conscientemente, compongo con base en estímulos emotivos de mi cuerpo…

El espectáculo de danza-música Tierra (producido junto con Irene Martínez) reúne una serie de imágenes basadas en los pasos que tenían que dar los antiguos aztecas para llegar al inframundo. La idea motora principal era transportar estas luchas al mundo actual”. La grabación Música para Mandinga contiene diez temas: En los nueve ríos, Erizado de pedernales, Entre dos montañas, Cruzando el río, Estudio para danza, Danzón, Costas casi vírgenes, Inquisición, Tensiones y gallos y Júbilo.

De esta fructífera e intensa relación entre Mandinga Danza Contemporánea y Arturo Márquez, la directora del grupo Irene Martínez expresó: “La música se huele, se siente, se paladea y escuchan el pie, la rodilla, los codos, los dedos. Creo que yo escucho la música de Arturo Márquez con el corazón”.


Finale spiritoso y estrepitoso


Debo ser honesto y aclarar que en el 2003 cuando surgió la idea de hacer el presente trabajo, las condiciones eran distintas. Márquez era una figura pero no se dejaba venir aún la avalancha de reconocimientos y sobre todo las atenciones numerosas de la prensa. Lo comento no para justificar la falta de documentación o información que pueda existir, sino para que se comprenda que hay un Márquez antes y después del año 2005 principalmente. En el 2006 Márquez dejó de ser uno de los músicos mexicanos reconocidos en el extranjero para convertirse en uno de los tres o cuatro compositores más renombrados de América latina. A partir de entonces, Márquez dejó de ser para mí un compositor sonorense conocido en el ambiente musical de México, el catálogo que me proporcionó en el 2003 se expandió a una velocidad muy intensa, se dejaron venir homenajes y reconocimientos. Cuando inicié la búsqueda de documentos y grabaciones de Márquez, en algunas casas de discos o librerías no sabían quién era, hoy los dependientes te aportan datos y obviamente te dicen que hasta son sus amigos.

Su obra creció de una manera tal, que mucha gente que antes no valoraba su trabajo completo, sólo los danzones, empezó a poner atención en su actual producción y sus trabajos anteriores.

	Con esto llegaron también los análisis más estrictos de su obra y por supuesto llegaron las críticas, las envidias “de las buenas” y no faltó el crítico inflexible y corto de miras que lo catalogó como “uno de nuestros mejores compositores de música pop orquestal en México”.

No falta tampoco el “sonero puro” que le señala a Márquez la necesidad de prescindir de la clave para interpretar los danzones o los sones con orquesta y le reitera que ésta se debe traer en la cabeza, ya que si los músicos o principalmente los percusionistas no la sienten se cae en lo que llaman “clave montada”, “clave atravesada” o estar “fuera de clave”. Creo que Márquez está tan calado de los quintillos, los cinquillos, las claves, los acentos, las anarquías rítmicas, las cadencias y las sincronías que no está “pendiente” o preocupado por insertarlas de un modo ortodoxo o purista en su trabajo.

Frente a esto y de modo complementario llegaron declaraciones como las de Marcel Quillévéré, director adjunto del Gran Teatro de Ginebra quien sostiene “en Europa existen muchos prejuicios sobre la cultura latinoamericana, pero qué equivocados están, es aquí donde hay una tremenda energía y un dinamismo cultural que no lo encontramos en ese continente. Ojalá, por ejemplo, tuviéramos un compositor como Arturo Márquez”.

También el ya citado maestro Aurelio Tello escribió posteriormente sobre Márquez: “Cada danzón de Arturo Márquez es siempre bienvenido porque condensa calidad intrínseca, sabiduría y propuesta musical, intensidad de expresión y eso, un disfrute sensorial, auditivo, corporal o emocional, que para muchos músicos contemporáneos es prescindible”.

El trabajo de Arturo Márquez ha llamado la atención de los públicos aficionados y a la vigilancia de los estudiosos de la música, ha interesado por diversos motivos: por su carácter que mezcla lo asimilable con lo experimental de una forma muy bien lograda, por la “sencillez” que deambula por plataformas más complejas, por la tirantez de su estructura, por la sensualidad, la cadencia y la fuerza amalgamadas en un solo empuje, por los colores que, incluso en sus trabajos con tendencia a la atonalidad de su primera etapa como compositor, jamás han perdido el brillo y por la capacidad de cautivar, ya sea por su propuesta tonal, por recurrir a un motivo o una melodía que trastoque la nostalgia.

Existe también un equilibrio muy prolífico entre su faceta creativa y su actividad participativa. El compositor protegido por su caja de cristal y que detesta se le interrumpan sus lapsos de inspiración divina, no vive en las noches y las calles que transita Márquez. Ha declarado que a la hora de componer le gusta “tirarse a perder”, y avisar a su familia y amigos más cercanos para que no se asusten si no contesta, es un músico organizado y con los pies en la tierra, es decir, en lugar de propiciar el arrebato, evita el ser interrumpido. Adecua su entorno y sabe cuándo apagar o prender la luz.

“Escribo en piano, lo toco, uno escribe porque si no lo escribes se puede olvidar; pero si se olvida entonces no valía la pena. Si un material sonoro, musical, tiene sustancia, entonces se queda para siempre. Por ahí tengo cosas, obritas en la cabeza desde hace diez años y que nunca he escrito”. Declaró a la agencia Apro en 2006, en la entrevista ya referida de Roberto Ponce.

	El crítico de música Fernando Díez, publicó en el diario El Universal el 21 de febrero de 2006, días después del homenaje que el INBA realizó para Márquez, un artículo que creo que de algún modo sintetiza y ejemplifica la perspectiva que del autor se tiene tanto al interior del mundo musical como en la comunidad en general y que sirva también a modo de corolario: “Que a un compositor de 56 años se haga un homenaje nacional con la Medalla Bellas Artes resulta punto menos que inusitado. Luis Herrera de la Fuente ha debido llegar a los 90 para obtener hace pocos días un premio merecido hace mucho. (…) Considero al sonorense Arturo Márquez caso elocuente de autenticidad. Heredero de tradiciones familiares vernáculas, formado en el Taller de Composición del INBA y becario en París, no ha negado la cruz de su parroquia ni ha permanecido sordo a los lenguajes y las formas estrictamente contemporáneas. En otras palabras, ha tenido en su mano casi todas las cartas de la baraja y ha sabido manejarlas.

“El merecimiento de la presea debe reconocerse, pero también necesita inspirar graves preguntas. ¿Cuántos escuchan el Concierto para piano de Chávez, y no la Sinfonía India? ¿Quiénes se procuran una grabación del Trío en lugar de otra del Bolero de Ravel? ¿Preferimos al Schoenberg austero de Pierrot Lunaire sobre el melcochón de “Noche Transfigurada”?

“Como todos los autores congruentes con su oficio, Márquez ha perseguido musas de muy diverso encanto. Desde las que se entregan con el vértigo del ritmo danzonero, hasta las diluidas en el espacio electroacústico. Nada tengo de profeta, ni lo necesito, para afirmar que el Danzón no. 2 está situado con firmeza en las preferencias públicas de hoy y de mañana.

“Lo que no me permite profecía es la suerte que correrá el resto de su obra. Nuestra cultura musical, que no va precisamente a la alza, no ayuda a prever el destino de Enigma, Zarabandeo, Son a Tamayo, Máscaras, el Octeto Malandro y muchas otras páginas sobre las que los melómanos podrán pensar, como el propio Arturo con excelente humor ha vaticinado: “¿Y éste de cuál fumó?”.

Arturo Márquez ha sido también un excelente e involuntario promotor de sí mismo. Por un lado, su personalidad ecuánime, respetuosa, de un actuar casi anónimo, pero que en realidad pretende abrir puertas al trato franco y despierto, a la fraternidad y la comunicación. Por otra parte, su incansable apetito por el trabajo, por la puesta en práctica del verdadero sentido colectivo del arte, por la invitación permanente que hace a quien tenga algo que decir, sea pintor, fotógrafo, poeta, coreógrafa o periodista.

Sabemos que su más importante saldo es el de compositor, pero su labor como investigador, maestro, arreglista, intérprete y ocasional director de orquesta, le ha redituado cuando menos, un trabajo constante y un gran número de amistades. Márquez ha rebasado las cien obras desde que dejó el siglo, hace mucho tiempo.

.	Hasta el año 2008 Márquez ha realizado tres de los propiamente llamados conciertos, el concierto de flauta Con cierto Son, el concierto para arpa y orquesta Máscaras y el trabajo para violonchelo Espejos en la arena.

Ocho danzones legítimos, oficiales y algunos de madre soltera y padre desconocido como el Malandro, Tangueo sobre un puerto, Lacumé y el Zarabandeo. Danzas, valses, bluses, canciones a secas, cantatas, sones jarochos, algo de jazz, cantos de cuna y de luna, algo de rag, poemas sinfónicos, música para coreografías, polkas, obras para piano, cuartetos, marchas, duetos, música para cine etc. Su caja de sorpresas es variada.

Márquez ha decidido trabajar con más dedicación a lo que es su primer concierto de violín y su primer concierto de piano, también trabaja un concierto para clarinete y quizás algún día no muy lejano podamos escuchar su concierto para trombón, otro proyecto en el que se ocupa desde años. Es muy probable que nos sorprenda con una ópera.

También en este período pueden resultar algunos trabajos que el compositor llama “espontáneos” y también es seguro que la cantidad de encargos se incremente.

Hoy podemos hablar de Arturo Márquez y sus casi tres décadas, ya inmerso y de lleno en el terreno de la composición y estaremos ansiosos por que lleguen los siguientes, ya que serán la materia para otros acercamientos a la obra de este prolífico compositor latinoamericano, extraordinario artista mexicano, orgullosamente sonorense e inevitablemente universal.


 

Cuestionario rápido que no es test psicológico ni prueba de astucia, es simplemente lo que en la jerga periodística se conoce como “al bote pronto”. La primera línea es la palabra, idea o imagen sugerida por un servidor, la segunda es la respuesta de Arturo Márquez, al son de unas buenas cervezas alemanas en el asombroso poblado de Tepoztlán, Morelos, una lluviosa y relampaguienta noche de agosto de 2008...



Espejo → Arena

Saxofón → De madrugada

Egberto Gismonti → Pasión

Tierra → Madre

Frank Zappa → Complejidad rítmica

La familia → Mis hijos, mis nietos, mis padres

Buda → Paz

Nueva trova → Silvio y Pablo

El santo → Niñez

Sonora → Origen y pasión también

Cristo → Sueño

Mujer → Amor

Mariguana → Ojalá que llueva café

Desierto → San Luis Río Colorado, Sonora

Trombón → Juventud

Primer escritor que llegue a tu mente → Julio Cortázar

Primer director de cine → Federico Fellini

Amigos → Muchos afortunadamente

Piano → Medio

Alcohol → Bueno

Piazzolla → Milonga

Rock mexicano → Café Tacuba

Che Guevara → Más sueños

Danza → Luz, composición y cuerpo

Europa → Lejana

Beatles → Cercanos

Pink floyd → Muros

Emiliano Zapata → Mirar profundo, fuerza

Agustín Lara → María Félix

Poesía → Neruda

Software → Formas, vehículo

Hugo Chávez → Venezuela, Castro

Arnold Schwartzeneger → Mentiras

Barack Obama → Va a ganar

México → No quiere ganar




Ligero repaso a la historia de la composición en México: Márquez en el contexto nacional


En un principio pensé titular este capítulo Breve historia de la composición en México, no obstante que podía ser adecuado, creo que sería demasiado pretencioso intentar resumir la historia de la creación musical en el ámbito sinfónico de nuestro país en unas cuantas cuartillas.

Estoy convencido que por mi ignorancia, por descuido o por las razones subjetivas que gusten, dejé sin nombrar algunos compositores que deberían estar y he elegido a otros que quizás por mi propio gusto y búsqueda personal o por la relación con el propósito del texto han encontrado un espacio.

Este capítulo pretende ofrecer un esbozo del desarrollo de los compositores de música orquestal o de cámara en la historia musical de México. Sólo con el propósito de ubicar el origen y un posible contexto para los fines de este libro, que es la trayectoria de Arturo Márquez.

La música sinfónica en nuestro país y todo lo que esto soporta, es decir, orquestas, escuelas, conservatorios, instituciones, programas gubernamentales, acceso a partituras o instrumentos, se comenzó a desarrollar hasta la primera década del siglo pasado, si bien, desde mediados del siglo XIX se dan los primeros conciertos, se estrenan las primeras ópera nacionales o se dan intentos de formar orquestas, es hasta la primera década del siguiente siglo cuando la actividad musical cobra auge, y vale decir que la consolidación de una orquesta en forma, se da hasta 1928, con la designación de Carlos Chávez como director de la Orquesta Sinfónica Nacional. En pocas palabras, desde el momento en que se establece sólidamente una agrupación orquestal de música clásica, de arte o académica, hasta nuestros días, ha transcurrido menos de un siglo.

Como algunos lo saben, el primer compositor mexicano nació antes que el propio país, pues José Manuel Aldana (1765?-1810), oriundo de la Nueva Valladolid, hoy Morelia , Michoacán, fue el primer creador considerable en una tradición digamos que semi-orquestal, escribió cánticos, himnos y obras para órgano con acompañamiento orquestal. Después del antecedente, este provisional resumen da inicio en el último tercio del siglo XIX. Según los estudiosos del tema estamos ante el período llamado Romanticismo nacionalista. Apuntemos que lo realizado desde la época de la colonia hasta esos días era sólo una continuación de las formas y las modas europeas y los casos de composición eran canciones o piezas para uno o dos instrumentos.

En octubre de 1853 el presidente Antonio López de Santana convoca a un concurso para escribir el “Himno a la patria”, como es sabido la letra ganadora resulta ser la de Francisco González Bocanegra. El 3 de febrero de 1854 además de anunciar el nombre del poeta ganador, el gobierno lanza la convocatoria para musicalizar dicho poema. De una participación de 15 obras, se seleccionó “Dios y libertad” compuesta por un músico catalán llamado Jaime Nunó. Aquí empezaron nuestros conflictos de identidad que todavía en pleno siglo XXI hacen mella. Para rematar, el estreno del Himno Nacional fue interpretado por italianos, la soprano Balbina Steffenone y el tenor Lorenzo Salvi.

Estos hechos sin duda reflejan la complejidad y diversidad cultural étnica que se vio involucrada en la formación de nuestros primeros símbolos de identidad. Así era México, una sociedad compuesta por una base indígena y una clase criolla, otra mestiza y un clan de emigrantes europeos que obviamente tenía una mejor preparación musical.

El 29 de septiembre de 1856 Cenobio Paniagua Vázquez (1821-1882) estrena su ópera Catalina de Guisa, con este hecho, además de darse el nacimiento en México de la ópera escrita por mexicanos, podemos decir que se inicia la época de la creación de formas y estructuras musicales que superan la canciones o los trabajos para instrumentos. De este momento y este lugar surge la Compañía Operística de Cenobio Paniagua desde donde se trabaja y se estrena posteriormente, en 1866 y con la figura principal de Ángela Peralta (1845-1883), la ópera Ildegonda de Melesio Morales (1838-1908). En 1871 el compositor mexicano Aniceto Ortega (1823-1875) estrenó Guatimotizin ópera sobre un libreto cuyo principal personaje era Cuauhtémoc y también la voz principal corre a cargo de Peralta.

Además de los anteriores tenemos que considerar los nombres de Felipe Villanueva (1863-1893), José Rolón (1881-1945), Juventino Rosas (1864-1894), Alberto M. Alvarado (1864-1939), creador de una “Danza Yaqui” ,Tomás León (1826-1893), Gustavo E. Campa (1863-1934), Julio Ituarte (1845-1905), José F. Vázquez (1896-1961), Manuel M. Bermejo (1865-1962), Alfredo Carrasco (1875-1945) y Ernesto Elorduy (1853-1912), como los iniciadores de la tradición creadora de México.

Hay dos compositores realmente trascendentes en esta camada: Manuel M. Ponce (1882-1948) y Ricardo Castro (1864-1907) ya que le dieron a la música hecha en nuestro país, los primeros toques de carácter propio, una muestra de lo que en ese entonces podría considerarse un reflejo de la cultura nacional y por otro lado, tuvieron una preparación y una idea diferente de lo que significaba la expresión artística. Fueron el puente entre la música popular y las grandes formas de la composición como el concierto o las primeras sinfonías mexicanas.

El siglo XX da inicio con dos importantes partituras, El rey poeta de Gustavo E. Campa y Atzimba de Ricardo Castro se estrenan en 1900 y 1901 respectivamente.

	El Conservatorio Nacional fue creado en 1860 como una “fundación oficial gratuita” y por lo mismo, es decir, por la extraña razón social o situación jurídica en la que estaba catalogado, su vida transcurrió entre cierres, suspensiones y problemas económicos; ya que sobrevivía gracias al apoyo privado de unos cuantos ciudadanos.

Época en la que también sobresale definitivamente el trabajo de Carlos Julio Meneses (1865-1929) quien es el responsable de formar la primera orquesta sinfónica estable en nuestro país y también gracias a él se interpretó por primera vez en México la Novena Sinfonía de Betthoven.

La Orquesta Sinfónica Mexicana fundada por Meneses vivió de 1902 a 1910 y debido a los evidentes problemas sociales ligados a la Revolución Mexicana, su vida fue igual de inestable que las condiciones generales del país.

El caso del hermosillense Rodolfo Campodónico (1866-1926) y que alcanzó renombre mundial por su vals El club verde y otros temas, no ha sido tomado en cuenta por los grandes historiadores o cronistas de la música en México, en parte, las mismas condiciones del país y del propio Campodónico, arrojaron pocos datos sobre su trayectoria y en gran medida, por el centralismo avasallador que minimiza o subestima a muchos compositores que no nacieron o radicaron en la capital del país. Para quien se interese en la vida de quien era conocido como El “Champ” puede leer la reciente biografía escrita por Luis Alfonso López Celis y publicada por el Instituto Municipal de Cultura y Arte de Hermosillo.


Carlos Chávez


Aunque muchas teorías sociológicas dicten que lo social determina a lo individual, es difícil concebir el desarrollo de nuestra música sin una personalidad como la de Carlos Chávez (1899-1978). Como ya lo han comentado varios analistas, la historia personal de Carlos Chávez se confunde con la historia del arte y el quehacer musical en México. Octavio Paz dijo que “un capítulo de la historia moderna de nuestro país debería llevar como título: “La invención de un México por Carlos Chávez”. Otro gran músico mexicano Silvestre Revueltas (1899-1940) lo llamó el “músico de hierro”

Chávez es grande no sólo por sus labor de compositor. Lo es del mismo modo por el tamaño del proyecto que se echó a cuestas. Siendo éste el manejo de la vida orquestal e institucional de la música en México. Chávez no sólo estructuró y dirigió las instituciones pilares para la música en México sino que los procesos de reclutamiento de personal, tanto ejecutantes como administrativos, los programas seleccionados y su fuerza y propuesta como director musical, hicieron que tan sólo en una década la Orquesta Sinfónica Nacional de México se consagrara como una de las más importantes a nivel mundial. Un repertorio sólido que incluía a los “clásicos”, a la vanguardia internacional y a la nueva producción del reducido grupo de compositores mexicanos, puso de inmediato a México en el concierto internacional.

En 1921 Carlos Chávez quien fue alumno de Manuel M. Ponce viajó a Europa, lo que Chávez observó y escuchó en aquel continente determinó de manera sustancial su percepción de la música y el arte en general. Su encuentro con compositores como Bátrok, Schoenberg, Starvinski y el grupo de franceses como Milhaud, Debussy, Satie, Ravel, Poulec y otros, lograron que Chávez redefiniera su camino en la expresión musical y además lo incentivó para transformar las actividades musicales, prácticamente inexistentes y en su caso anticuadas que prevalecían.

En su juventud durante su estancia en Nueva York, el creador de la Sinfonía India hace contacto con el francés Edgar Varese (1883-1995) y con el norteamericano Aaron Copland (1900-1990) con quienes logra entablar una gran amistad y una fructífera relación de trabajo.

En 1928 Carlos Chávez se desempeña como maestro de música en el Conservatorio Nacional y como organista en funciones de cine mudo. Es invitado por el Sindicato de Músicos de México a que dirija la Orquesta Sinfónica Mexicana que tenía algunos meses funcionando.

De ahí en adelante se redefinió la historia musical de México y como la simple enumeración de los aspectos y las obras más sobresalientes de Chávez, abarcarían un espacio muy grande que va desde 1928 hasta 1974 en cuanto a su labor institucional y tomando en cuenta que todo este trayecto no estuvo exento de polémica, pues se encontró principalmente a principios de los años setenta una corriente digamos anti Chávez, que a fin de cuentas saldó con una huelga de músicos de la Orquesta Sinfónica Nacional logrando que el maestro se retirara, pero que afortunadamente le dieron el tiempo y el espacio para que se enfocara principalmente a su labor como compositor hasta su muerte en 1978.

A quien le interese su trayectoria, invito a leer los trabajos de su principal biógrafo y reconocido maestro de música de varias universidades de Estados Unidos, Robert L. Parker, así como Carlos Chávez Vida y Obra del crítico y músico argentino Roberto García Morillo. También figuras del arte como Octavio Paz, José Gorostiza, John Cage y Silvestre Revueltas, entre otros, escribieron importantes textos sobre el compositor.

Como en casi toda América Latina a partir de los años treinta del siglo XX, en México la inclinación principal de los compositores era hacia la música ligada a los aspectos nacionalistas o indigenistas de la cultura.

Paralelamente a Chávez vale mencionar la obra de importantes compositores, además del legado de los ya citados Ponce y Castro, consideremos la de Candelario Huízar (1883-1970), la de Miguel Bernal Jiménez (1910-1956), la de Luis Sandi (1905-1996), quien en su obra Venados, estrenada en 1936 se inspira en la música de la Danza del Venado que practica, entre otros, el grupo étnico sonorense yaqui.

Originario de Arkansas, Estados Unidos, pero naturalizado mexicano en 1955 fue Conlon Nancarrow (EEUU 1912-México 1997), poco reconocido y valorado en nuestro país durante algún tiempo y en general en todo el mundo, este compositor célebre por sus estudios para piano mecánico, entre otras obras, sostuvo una firme amistad con Rodolfo Halffter y al final de sus días fue valorado tanto por compositores de la talla de John Cage y Giorgi Ligueti, entre otros como por instituciones y fundaciones de varios lugares del mundo incluyendo México.

Significativa presencia fue la del llamado “grupo de los cuatro”, todos alumnos del primer taller de composición impartido por Chávez: José Pablo Moncayo (1912-1958) célebre por su Huapango estrenado en 1941 y por La Mulata de Córdoba ópera con libreto de Xavier Villaurrutia, entre otras, Blas Galindo (1910-1993) famoso por sus Sones de Mariachi, su Gavota y sus sonatas, Daniel Ayala (1908-1975) fue otro de los compositores fascinados por la cultura indígena y como dato curioso agreguemos que fue uno más de los que escribió música inspirada en la etnia sonorense más indómita, en 1938 estrenó su obra Los danzantes yaquis para voz y orquesta de cámara con percusiones y también inspirada en otra etnia sonorense compuso la suite Los pescadores seris el mismo año. También en su suite Panoramas de México (1936) el primer movimiento se titula “Sonora”. Sus obras más conocidas son sin duda, el poema sinfónico Tribu (1934) y el ballet El hombre maya (1939) y por último, Salvador Contreras (1910-1982) Danza negra y Símbolos podrían nombrarse como unas de sus obras más conocidas. Este grupo logró cierto reconocimiento y popularidad pero pronto el supuesto movimiento nacionalista se convirtió en oficialista y esto trajo los movimientos de ruptura de los que más adelante hablaremos.

Quien también merece un lugar especial es el duranguense Silvestre Revueltas. Notable no sólo como compositor sino como violinista y maestro. Además de sus grandes trabajos orquestales escritos para cine o para concierto como Redes (1935), Sensemayá (1938), Jantizio (1933) o La noche de los mayas (1939), Revueltas fue autor de una no muy grande pero sí valiosa y cualitativa cantidad de estudios para cuerda, canciones, ballets y obras de cámara. Revueltas y Chávez son para muchos y creo que con justa razón, los más grandes talentos que ha dado nuestro país en lo referente a la creación musical. El compositor y director Eduardo Mata (1942-1995) escribió sobre Revueltas algo que sintetiza su grandeza: “ De lo folclórico, nace el impulso motor de Revueltas. Pero no es cuestión de tomar prestados giros y ritmos vernáculos; se trata, más bien, de la asunción de preferencias personales inherentes a su ser y a su fondo que, combinadas con la objetividad y nueva sintaxis rítmica stravinskiana, y con la sutil influencia armónica de Debussy, perfilan su estilo. Ni la polifonía ni la forma per-se son parámetros importantes en su obra. La enunciación del material musical es directa, casi elemental; su paleta colorística es, más que rica, congruente. La música tiene un impacto inmediato y un considerable poder evocativo. Se configura así su lenguaje altisonante, vigoroso, irónico, espontáneo y vital”. Mata dijo esto en 1984 en su discurso de ingreso al Colegio Nacional.

Se ha señalado que con la muerte de Silvestre Revueltas en 1940 se cerró un período que se ha denominado de “Los cuatro grandes”: Manuel M. Ponce además de convertirse en una figura histórica para la música de concierto con obras como la Sonatina meridional (1939) o su Concierto del sur para guitarra y orquesta (1942) también lo logró en lo referente a la música popular, obras como Estrellita, Marchita el alma, Lejos de ti y muchas otras. Carlos Chávez amplio sus búsquedas y propuestas y se logró establecer como una gran personalidad en el ámbito internacional. Julián Carrillo (1875-1965) se convirtió en una revelación y un contrapeso a la creación musical convencional, su primera sinfonía fue estrenada en Alemania, por la Real Orquesta del Conservatorio de Leipzig, bajo su dirección en 1901. también estudió en Bélgica en el Real Conservatorio de Gante, donde en 1904 ganó el primer lugar en el concurso internacional de violín al que convocaba el mismo conservatorio. Carrillo compuso danzas, canciones, danzones y pequeñas piezas también, pero su prestigio internacional lo consiguió con su Teoría del sonido trece, ésta es una conjetura que aborda la microtonalidad y la posible división de los hasta entonces doce tonos conocidos, en cuartos, octavos, dieciseisavos, etc.

Ponce, Chávez, Carrillo y el cuarto vendría a ser Silvestre Revueltas, quien para muchos es la verdadera figura que al margen de oportunismos logró concretar una obra brillante de raíces nacionales.

El mexicano Carlos Jiménez Mabarak (1916-1994) y los europeos Gerard Muench (Alemania 1907- México 1988 ) y Rodolfo Hafftler ( España 1900- México 1987) le dieron otro aire a la música hecha en México. Se apartaron en su memento de la tradición nacionalista y Junto a otros, un poco más jóvenes, lograron que las líneas menos conservadoras en lo referente a la composición no se estrecharan.

Se instala en el escenario la segunda generación de alumnos de Carlos Chávez: Leonardo Velásquez (1935), Héctor Quintanar (1936), Julio Estrada (1943), Mario Lavista (1943) y Eduardo Hernández Moncada (1899-1995), éste último nombrado por Chávez como su asistente. Es obligatorio también mencionar a Eduardo Mata, aunque siguió más bien una magnífica trayectoria como director, compuso algunas sonatas y sinfonías de gran riqueza formal y propositiva.

Francisco Savín (1929) tiene un pulcro y brioso desarrollo como director de orquesta reconocido en muchos lugares del mundo, pero desde que una de sus primeras composiciones, Quetzalcóatl para orquesta y dos narradores, se estrenó en Praga en 1956, ha tenido también reconocimiento mundial como compositor y cuenta con un catálogo que incluye obras como Concreción, formas plásticas y Metamorfosis, entre otras.

En los treinta y los cuarenta nacen muchos compositores, aunque no todos provienen de la misma escuela ni han tenido propuestas musicales similares, han logrado en diferentes momentos establecer su propia voz: Manuel Enríquez (1926-1994), Mario Kuri Aldana (1931), Joaquín Gutiérrez Heras (1927), José Antonio Alcaraz (1939-2001), Alicia Urreta (1931-1987), Mario Stern (1936), Jesús Villaseñor (1936) y Manuel de Elías (1939).

Llegó en los años sesenta una nueva estirpe (los nacidos en los cuarenta), algunos muy ligados en el tiempo a los nombrados anteriormente: Francisco Núñez (1945), Federico Ibarra (1946), Gerardo Tamez (1948) y Daniel Catán (1949), entre otros, que han producido obras de asombrosa calidad y han obtenido reconocimiento considerable.

La generación de los nacidos en los cincuenta puede decirse que es la de los compositores activos más examinados en nuestros días: Marcela Rodríguez (1951), Sergio Cárdenas (1951), Eduardo Diazmuñoz (1953), Eugenio Toussaint (1954), Eduardo Soto Millán (1956), Federico Álvarez del Toro (1953), Javier Álvarez (1956), Hilda Paredes (1957), Ignacio Baca-Lobera (1957), Antonio Russek (1954), Roberto Morales (1958), Ana Lara (1959), Roberto Medina (1955), Víctor Rasgado (1959), Ramón Montes de Oca (1953), Antonio Navarro (1958), Carlos Sandoval (1956), Jorge Ritter Navarro (1957), Arturo Salinas (1955), Jorge Córdoba (1953) y obviamente Arturo Márquez.

En los sesenta nacen Vicente Rojo (1960), Luis Jaime Cortés (1962), Alejandro Escuer (1963), Manuel Rocha Iturbide (1963), Gabriela Ortiz (1964), Juan Trigos (1965), Pablo Silva (1964), Germán Romero (1966), Ricardo Zohn Muidoon (1962), Mariana Villanueva (1964) y Javier Torres Maldonado (1968).

De los setenta cabe destacar a Horacio Uribe Duarte (1970), Felipe Pérez-Santiago (1973), Juan Sebastián Lach (1970), Gabriel Pareyón (1974), José L. Elizondo (1972), Alexis Aranda (1974), Alejandro Romero Anaya (1970), Rogelio Sosa (1977), Iván Ferrer Orozco (1976), Sergio Luque (1976), Edgar Barroso (1977) y Rodrigo Sigal (1971). Es necesario mencionar que algunos de éstos compositores tienen una gran preparación académica tradicional, pero en importantes casos se han inclinado a trabajar además de la música sinfónica en la música electroacústica, experimental o contemporánea.

Como eso del reconocimiento y el prestigio es algo que debe someterse al aguante del tiempo y a otros factores propios del autor como la constancia, la calidad sostenida o cuando menos, las genialidades esporádicas, he decidido no incluir a varios compositores nacidos en los años ochenta que andan entre sus veinte y treinta años y de los cuales sus propuestas como creadores apenas se encuentran en el comienzo, no obstante que en algunos casos son brillantes.

De todos los compositores mencionados anteriormente hay suficiente y accesible información en internet, libros y revistas, obra de su autoría grabada en distintas épocas. Hay unos muy buenos y otros infumables, pero como son demasiados y no es el objetivo de este apartado abundar en su obra, he decidido no hacer comentarios de algunos de mis favoritos, porque tendría que hacerlo con todos.

Lo que si es necesario aclarar es que la obra de Arturo Márquez ha sido interpretada, investigada y solicitada en muchos lugares del mundo, suerte que han corrido sólo tres o cuatro de los compositores contemporáneos a él que hemos mencionado.


Arturo Márquez – Catálogo de obra


Moyolhica (1981)

Flauta

Estreno: Paris, Francia,1981. Guillermo Portillo


Enigma (1982)

Flauta y arpa

Estreno: Paris, Francia, junio de 1982. Guillermo Portillo (f) y Lidia Tamayo (a)


Mutismo (1983)

2 pianos y cinta magnetofónica

Estreno: Ciudad de México, abril de 1983. Jorge Suárez (p) y Mari Carmen Higuera (p)


Viraje (1983)

Arpa y Cuerdas

Estreno: Ciudad de México, julio de 1983. Lidia Tamayo y la Camerata Mexicana, Director: Leonardo Velásquez


Manifiesto (1983)

Violín

Estreno: Alemania Democrática, noviembre de 1983. Manuel Enríquez


Gestación (1983)

Orquesta

Estreno: Ciudad de México, noviembre de 1983 Orquesta Sinfónica Nacional

Director: Sergio Cárdenas


Postludio (1984)

Violoncello

Estreno Ciudad de México, abril de 1984. Peter Schuback


Di-verso (1984)

3 percusiones y cinta magnetofónica

Estreno: Ciudad de México, junio de 1984, Orquesta de percusiones de la UNAM


Peiwoh (1984)

Arpa

Estreno: Ciudad de México, noviembre de 1984. Lidia Tamayo


Rondo (1985)

Cuarteto de cuerdas

Estreno: Ciudad de Méxio, abril de 1985. Cuarteto Latinoamericano


Asa-nchezuri-ve (1985)

4 percusiones

Estreno: Ciudad de México, noviembre de 1985. Orquesta de percusiones de la UNAM


Son (1986)

Orquesta

Estreno: Ciudad de México, junio de 1987. Orquesta Sinfónica del Estado de México

Director: Francois Legrand


Ciudad rota (1986)

Voz, piano, 2 percusiones y orquesta de cuerdas / poema de Francisco Serrano


De pronto (1987)

Flauta, cello y arpa

Estreno: Ciudad de México, abril de 1987. Marielena Arizpe (f), Álvaro Bitrán (c) y Lidia Tamayo (a). Poema de Ángel Cosmos


Días difíciles (1987)

Cuarteto de cuerdas y percusiones

Música para la película del director Alejandro Pelayo


En clave (1988)

Piano

Estreno: EUA, diciembre de 1988. Bryan Pezzone


Tres piezas para grupo de cámara (1988)

Fl, Cl (Bb), Vic, 2 percusionistas y piano

Estreno: California, EUA, diciembre de 1988. Cal Arts 20th Century players

Director: Lucky Mosko


Con complementos (1989)

Piano midi y computadora

Estreno: California, EUA, mayo de 1989. Gaylord Mowrey


Sonata mayo (1989)

Arpa

Estreno: California, EUA, diciembre de 1989. Lidia Tamayo


Canon (1990)

WX7 y computadora

Estreno: California, EUA, abril de 1990. Pedro Eustache


Variaciones (1990)

3 percusiones

Estreno: Festival Cevantino, Guanajuato, México, octubre de 1990.


Reencuentros (1991)

2 arpas y cinta magnetofónica

Estreno: Ciudad de México, mayo de 1991. Lidia Tamayo (a) y Mercedes Gómez (a)


Noche de luna (1991)

Coro y orquesta

Estreno: Chetumal, Quintana Roo, México, noviembre de 1991. Orquesta Sinfónica del Estado de Quintana Roo

Director: Benjamín Juárez Echenique


Persecución (1991-1992)

Orquesta de cuerdas


A Mao (1992)

Marimba y cinta magnetofónica

Estreno: Ciudad de México, mayo de 1992. Alonso Mendoza (m)


Son a Tamayo (1992)

Arpa, percusiones, cinta magnetofónica y video

Estreno: Huelva, España, agosto de 1992. Lidia Tamayo (a)


Sehuailo (1992)

2 flautas (solistas) y pequeña orquesta


Zacamandú en la yerba (1993)

Piano

Estreno: Ciudad de México, octubre de 1994. Ana María Tradatti


Homenaje a Gismonti (1993)

Cuarteto de cuerdas

Estreno: San Miguel Allende, Guanajuato, México, agosto de 1993.

Cuarteto Latinoamericano


Vals au meninos de rua (1993)

Orquesta juvenil

Estreno: Ciudad de México, Diciembre de 1994.

Dirección de coros y orquestas juveniles


Paisajes bajo el signo de cosmos (1993)

Orquesta

Estreno: Jalapa, Veracruz, México, octubre de 1993. Orquesta Sinfónica de Jalapa

Director: Samuel Saloma


Danzón no. 2 (1994)

Orquesta

Estreno: Ciudad de México, marzo de 1994. Orquesta Filarmónica de la UNAM

Director: Francisco Savín


Danzón no. 3 (1994)

Flauta , guitarra y pequeña orquesta

Estreno: Ciudad de México, noviembre de 1994. Marisa Canales (f), Juan Carlos Laguna (g), Orquesta de Cámara de la Ciudad de México

Director: Benjamín Juárez Echenique


Danzonete (1995)

Clarinete y arpa

Estreno: Ciudad de México, abril de 1995. Loxa Tamayo (cl) y Mara Tamayo (a)


Zarabandeo (1995)

Clarinete y piano

Estreno: Ciudad de México, octubre de 1995. Humberto Ramos (cl) y Joseph Olechowsky (p)


Danzón no. 4 (1996)

Orquesta de cámara

Estreno: Guanajuato, México, septiembre de 1996. La Camerata

Director: Enrique Diemecke


Octeto malandro (1996)

Flauta, corno inglés, sax soprano, clarinete, fagot, viola, piano y percusiones

Estreno: EUA (Philadelphia, Pensilvania), septiembre de 1996. Grupo Relache


Danza del mediodía (1996)

Quinteto de alientos

Estreno: Guanajuato, México, octubre de 1996. Quinteto de Alientos de la Ciudad de México


Concierto Son (1997)

Flauta y orquesta


Música para kioscos (1997)

Banda

Estreno: Boulder, Colorado, EUA, abril de 1997


Danzón no. 5 (Portales de madrugada) (1997)

Cuarteto de saxofones

Estreno: Mérida, Yucatán, México, julio de 1997. Cuarteto de saxofones de México


Días de mar y río (1997)

Piano

Estreno: Ciudad de México, septiembre de 1997. Fernando García Torres


Reuniones (1997)

Coro infantil y orquesta

Estreno: Ciudad de México, septiembre de 1997


Máscaras (1998)

Arpa y orquesta

Estreno: Caracas, Venezuela, abril de 1998. Lidia Tamayo y Orquesta Gran Mariscal de Ayuacucho.

Director: Rodolfo Saglimbeni


Danza Silvestre (1999)

Orquesta

Estreno: Los Ángeles, California, EUA, 10 de abril de 1999. Orquesta Sinfónica Nacional de México.

Director: Enrique Arturo Diemecke


Guacharaca (1999)

Mezzosoprano y piano

Estreno: Ciudad de México, 1999. Encarnación Vázquez


Explorers Fanfare (1999)

Metales y percusiones


Conga del fuego nuevo (1999)

Orquesta

Estreno: Veracruz, México, 2000. orquesta Festival Tajín


Vals del milenio (1999)

Orquesta

Estreno: Veracruz, México, 2000. Orquesta del Festival Tajín


Azul Ocre (2001)

Escrito para la Banda Elástica

Estreno: Ciudad de México, verano de 2001. Parte de su proyecto y grabación “Ahí te encargo”


Espejos en la arena (2001)

Cello y orquesta

Estreno: Ciudad de México, abril de 2001. Carlos Prieto y Orquesta Filarmónica de la Ciudad de México

Director: Carlos Miguel Prieto


Danzón No. 1 (orquestación) (2001)

Orquesta de cámara

Estreno: Lima, Perú. 2001. Orquesta Filarmónica de Lima

Director: Eduardo García Barrios


Danzón no. 6 (puerto calvario) (2001)

Sax y cuerdas

Estreno: Jalapa, Veracruz, México. 2001. Abel Pérez Pitón y Orquesta Sinfónica de Jalapa

Director: Francisco Savín


Dibujos sobre un puerto (2001)

Tenor y arpa

Estreno: Escocia, 2001. Ángel Padilla


Rag (2001)

Violín y piano

Estreno: Ciudad de México. 2001


Veracruzando (2001)

Orquesta de jazz

Estreno: Jalapa, Veracruz, México. 2001


Tangueo sobre un puerto (2002)

Orquesta

Estreno: Veracruz, México, febrero de 2002. Orquesta Sinfónica Juvenil Daniel Ayala

Director: Rey Alejandro Conde Valdivia


Danzón no. 7 (2002)

Orquesta

Estreno. EUA (Washington dc), septiembre de 2002. Orquesta Panamericana

Director: Sergio Busijle


Tengo un sueño (2003)

Coro y orquesta


Sueño Guadalupano (2004)

Orquesta


Danzón no. 8 (Homenaje a Maurice) (2004)

Orquesta

Estreno: Caracas, Venezuela, junio de 2004. Orquesta Simón Bolívar

Fuga en clave (2004)

Pequeña orquesta

Estreno: Ciudad de México, de 2004 , Sinfonieta de Morelia del Conservatorio de las Rosas

Director. Luis Jaime Cortés


Para Mariemba y Nandayarpa (2004)

Arpa y marimba


Tempo a lamento (2004)

Ensamble de arpas y percusiones


San Antón (2004)

Ensamble de arpas y percusiones


Cangrejito manco (2004)

Ensamble de arpas y percusiones


Marcha sonora (Aurora del norte) (2005)

Orquesta de cámara / banda sinfónica

Estreno: Álamos, Sonora, México, enero de 2005. Ensamble de Solista de la Orquesta Mexicana de las Artes

Director: Eduardo García Barrios


Sueños: cantata escénica (2005)

Coro, mezzosoprano, barítono, bailarines, actores y orquesta

Estreno: Guanajuato, México, octubre de 2005. Orquesta Filarmónica de Querétaro

Director: Eduardo García Barrios


Espejos en la arena (nueva versión) (2005)

Viola y orquesta


Las cuatro estaciones (2005)

Orquesta

Estreno: San Luis Potosí, México, mayo de 2006. Orquesta Filarmónica de San Luis Potosí

Director: José Luis Castillo


El Nereidas de Dimas (2006)

Orquesta


De Juárez a Maximiliano (2006)

Orquesta

Estreno: Ciudad de México, Marzo de 2006. Orquesta Filarmónica de la Ciudad de México

Director. Enrique Barrios


Lejanía interior (2006)

Cello y piano

Estreno: Morelia, Michoacán, México, agosto de 2006. Carlos Prieto (C), Arturo Márquez (p)


Lacumé (2006)

Orquesta

Estreno: Ciudad de México, octubre de 2006. Orquesta Filarmónica de la Ciudad de México

Director: Jesús Medina


Entorno a Frida y Diego (2007)

Orquesta

Estreno: Ciudad de México, diciembre de 2007. Orquesta Filarmónica de la Ciudad de México

Director: Enrique Barrios


Solo rumores (2007)

Piano

Estreno: Ciudad de México, Marzo de 2008. Ana Cervantes


Marchas de duelo y de ira (2008)

Orquesta

Estreno: Ciudad de México, octubre de 2008. Orquesta Filarmónica de la UNAM

Director: Alun Francis
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