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Benemeérita Orquesta Sinfonica
Nacional de Costa Rica

La Orquesta Sinfonica Nacional de Costa Rica fue
creada en 1940 y el proximo 31 de octubre celebrara
su 83 aniversario. El estadounidense Carl St. Clair es su
Director Titular desde el afio 2014.



Actualmente es considerada una de las mejores orquestas de Latinoameérica y en
noviembre del 2017 fue galardonada con el Grammy Latino en la categoria de
‘Mejor album de mdusica clasica” por su disco Musica de Compositores
Costarricenses Volumen 2. Sus albumes Bossa Nova Sinfénico y Mdsica de
Compositores Costarricenses Volumen | tambien fueron nominados al Grammy
Latino en los afos 2013y 2014,

Para el 2023 programo presentaciones con grandes artistas como el trombonista
estadounidense Joseph Alessi, el percusionista ruso — griego Theodor Milkov, la
pianista estadounidense Clair Huangci y la cantante lirica Elissa Johnston, asi como
con directores de la talla de los costarricenses Giancarlo Guerrero, Eddie Mora y
Walter Morales, ademas de la directora estadounidense Sharon Lavery.

La OSNCR esta integrada por 72 musicos profesionales, el 87 % son costarricenses
y la mayoria estudio en el Programa Juvenil.

www.facebook.com/sinfonicanacionalcr/

u www.youtube.com/c/OSNCostaRica
I@' www.instagram.comy/sinfonicanacionalcr/

twitter.com/OSNCostaRica



Carl St. Clair
Director Titular

El Director Carl St. Clair inicia en el afio 2014 su labor
como Director Titular de la Orquesta Sinfonica Nacional
de Costa Rica y al mismo tiempo este 2023 celebra su
temporada numero 32 con la orquesta Pacific

Symphony en Santa Ana, California.



St. Clair ha sido reconocido por su distinguido desempefio musical y su
compromiso a la educacion continua con sus innovadores programas de
ensefianza. Ademas, cabe destacar que su larga trayectoria como director de
dicha orquesta sinfonica ha fortalecido la relacion desarrollada con los musicos y
la comunidad a través de los afios. Esto se ve reflejado en el hecho de que pocas
orquestas pueden reclamar para si el rapido desarrollo artistico de la Pacific
Symphony, ya que esta es la orquesta mas grande formada en los Estados Unidos
en los ultimos 40 afios, debido, en gran medida, al liderazgo de St. Clair.

Durante la temporada 2014-2015, St. Clair logro llamar la atencion a nivel
nacional en el ambito artistico por sus programas musicales, su compromiso con
las obras del repertorio costarricense, la inclusion de jovenes directores dentro
de un taller de formacion en direccion musical, conocido como “Jovenes
Directores”, mismos que dirigieron a la Orquesta Sinfonica Nacional en conciertos
especiales y culminaron su formacion con el en el 2018.

La carrera internacional de St. Clair lo ha llevado a dirigir a algunas de las
orquestas mas destacadas del mundo durante varios meses del afio. Por citar un
ejemplo, St. Clair fue director invitado de la Radio Sinfonieorchester (Sinfonica de
la Radio de Stuggart) del 1998-2004. Ademas, ha dirigido orquestas en lsrael,
Hong Kong, Japon, Australia, Nueva Zelanda y Sur Ameérica, sin mencionar su
amplia participacion en festivales a nivel mundial. En Norteamérica, St. Clair ha
dirigido la Boston Symphony Orchestra (en donde fue director asistente por
varios afios), el New York Philharmonic, Philadelphia Orchestra, Los Angeles
Philharmonic y las orquestas sinfonicas de San Francisco, Seattle, Detroit, Atlanta,
Houston, Toronto y Vancouver, entre otras.



Fernando Munoz
Solista Invitado

INicio sus estudios de nivel elemental en el Conservatorio Manuel Saumell bajo la
tutela de su padre, el violinista Alfredo Mufioz. En el afio 2007 obtiene la
icenciatura con énfasis en violin que otorga el Instituto Superior de Artes, en La
Habana Cuba. Ha sido audicionado por Claudio Abbado, Gidon Kremer e Ivry Gitlis,
entre otros.




Multipremiado en concursos nacionales e internacionales tales como: Primer
Premio del concurso de violin Amadeo Roldan, Primer Premio del concurso
Iberoamericano de violin José White, Primer Premio del concurso nacional de
musica de Camara Musicalia auspiciado por el Instituto Superior de Arte, Tercer
Premio en el concurso internacional de Musica de Camara, Ciutat de Vinaros
Espafia, Primer Premio del concurso nacional de musica de camara de la Union
de Escritores y Artistas de Cuba y Trofeo de Oro a la interpretacion, en el Festival
Primavera de Pyongyang, Corea.

Ha realizado giras a paises como: Cuba, Perd, México, Aruba, Curazao, Venezuela,
Angola, Espafia, Corea, Italia, Costa Rica, Canada, Nicaragua y EEUU.

En el afio 2015 gana la plaza de Asistente de Concertino Titular de la Orquesta
Sinfonica Nacional de Costa Rica. Actualmente se desempefia como Concertino
a.i. de dicha institucion.



Alvaro Gonzalez
Solista Invitado

Inicia sus estudios musicales en el
programa juvenil de la Orquesta
Sinfénica Nacional con el profesor
Paul Friedhoff; a la edad de 17
aflos interpreta el concierto de
Dvorak acompafiado por la
Orguesta Sinfonica Nacional de
Costa Rica.

En 1982, viaja a Israel y estudia en
la  Academia Rubin  de I3
Universidad de Tel-Aviv, donde
gana  prestigiosos  CONCUrsOs,
Maurice  Clairmont,  Francois
Shapira en la misma Universidad
de Tel-Aviv, en ellos obtiene el
grado mas alto en la ejecucion del
violoncello.




Durante su estadia en Israel integra la Orquesta de Jovenes del Mediterraneo y la
Filarmonica de Israel, con las que participa en diferentes giras internacionales en
Furopa, Japon, Estados Unidos, Suramerica, Australia y Alemania.

En 1996, se le otorga una mencion honorifica en la categoria del PREMIO
NACIONAL DE MUSICA.

Su labor como docente lo ha llevado a impartir clases maestras en el Festival
Internacional de Sewanne, Tennesse, Hot Springs Music Festival, en Arkansas y en
el Festival de Jovenes de |la Provence en Francia.

Como solista, ha tocado un sin numero de veces con la Orquesta Sinfonica
Nacional de Costa Rica el mas variado repertorio para violoncello: Saint Saens,
Dvorak, Schumann, Bocherrini, Hoffman.

Como ejecutante en el violoncello ha grabado varios discos compactos, es
promotor y director de varios grupos de camara en Costa Rica y creador del
grupo de camara “Cellisimo”.

Ha trabajado como director de la Orquesta de Camara Juvenil de Costa Rica en el
Centro Nacional de Musica, como director Musical en la Opera “Fabula del
Bosque” 6p. 173, como director invitado en conciertos de extension y Temporada
Oficial con la OSNCR (Concierto Jévenes Solistas y conciertos de Gira). Ha grabado
varios discos, de musica para violoncello y musica costarricense del maestro José
Francisco Viguez.



Notas al programa
Por William Porras y David Porras

Rapsodia para orquesta
William Porras (1956)

A la edad de 22 afos nacio la idea de escribir una Rapsodia para presentarla
como proyecto en la Universidad de Costa Rica, para optar por el grado de
Licenciatura en Composicion Musical, bajo la tutela del Dr. Bernal Flores Zeller.

Basandome en una nueva clasificacion, de una obra titulada: Materiales
armaonicos de la musica moderna, elaborada por el compositor Howard Hanson,
en el aflo 1960. Con estos recursos, encontré un fantastico mundo de
ordenamiento armonico, que a partir de ahi transformaron relevantemente mi
historia como compositor.

En el dltimo afio de estudio con el Dr. Flores, quien dio a conocer el método de
Hanson a sus estudiantes en la Universidad de Costa Rica, descubri la riqueza y
l0s secretos que encierra la instrumentacion y composicion de la musica atonal.

Antes de escribir la Rapsodia, experimenté la armonia en cuartas con algunas
obras, como: La sonatina para violin y piano, El murmullo del mar (de tipo
impresionista), Nocturno sin patria (tipo dodecafénica), Sonata para un
atardecer, concebido como un pequefio ensayo corto de armonia tonal; asi
también como pequefias obras corales. De igual manera, realicé practicas de
contrapunto como parte de |os trabajos academicos.



Como obra predecesora de la Rapsodia se encuentra: El quinteto de vientos en
tres movimientos, que sentd las bases en mi pensamiento atonal para
determinar los parametros a seguir en la escritura de la tesis de graduacion.

El escenario de la Rapsodia, presentaba un gran reto personal, por lo que me
obligaba a no definir la obra en un solo estilo musical, como barroco clasico,
romantico, impresionista, dodecafdnico, tonal, ni nada por el estilo, con lo
cual, personalmente estaba imponiéndome limites en el uso de la armonia,
gue iba a desembocar en un nuevo mundo sonoro atonal. No pude escapar
de la influencia poderosa de la instrumentacion de igor Stravinski, Ravel,
Debussy, Silvestre Revueltas y Alberto Ginastera, compositores consagrados,
gue por los cuales siempre tuve gran admiracion.

La obra inicia con dos sonoridades, de tal forma que se van transformando en
una seccion introductoria de la pieza, disefiada para cuerdas, posteriormente
se anadio el arpa, las maderas, los metales y la percusidon, para formar un
crescendo orquestal. El tema principal esta constituido por un breve
contrapunto a tres voces, en consecuencia se va desarrollando en varios
episodios. Por subsiguiente llega a escena un segundo tema misterioso
enunciado por el corno inglés, donde el material principal esta basado en
acordes de septimas disminuidas. Posteriormente llega a escena un recitativo
para cuerdas, hasta llegar a |la parte central de la obra, en donde los timbales
irrumpen con un nuevo tema corto y vigoroso, dominado por los bajos y la
percusion.



Los episodios cortos varian en dinamicas y tempo, siempre tomando como
base las dos sonoridades iniciales, por consiguiente, se van modificando en
escalas, melodias y acompafiamientos; haciendo uso esporadico de partes
libres hasta llegar a la recapitulaciéon del tema a tres voces, seguida por una
seccion cadtica, que frena severamente con una coda, antes de concretar la
obra.

Esta obra fue incluida en el disco “Musica de Compositores Costarricense Vol.
2" en la cual la Benemérita Orquesta Sinfénica Nacional fue ganadora del
Latin Grammy en el afio 2017.



Notas al programa
Por Jacques Sagot

Doble Concierto para Violin, Chelo y Orquesta, en La menor, Op. 102
Johannes Brahms (1833 - 1897)

El Doble concierto para Violin, Violonchelo y Orguesta Op.102 fue compuesto en
1887 a orillas del lago de Thun, en Suiza, al norte de los Alpes. Era el lugar vacacional
preferido de Brahms. Como en el caso de Beethoven, el esplendor de la naturaleza
siempre dio origen en él a maravillosas composiciones. A la sazén Brahms era un
maestro célebre y admirado, con cuatro sinfonias, un concierto para violin, dos
conciertos para piano y orquesta, dos serenatas, el Réquiem Aleman, dos oberturasy
la mayor parte de su musica para piano y camara en faltriquera,

Brahms concibi6 la obra para su amigo el violinista Joseph Joachim con el objetivo de
restablecer su amistad, que habia sido perjudicada por el divorcio del violinista y su
esposa Amelie. Brahms habia tomado partido por ella, o cual deteriord la relacion
entre ambos musicos. En el proceso de reconciliacion le dijo a Clara Schumann que
el Concierto necesitaba ser revisado por “alguien que entienda de violines mas que
yo". Asi pues, le mandd su manuscrito a Joachim como gesto de paz. El violinista no
tuvo inconveniente en sugerir algunas revisiones a las partes de los solistas. Ya
Joachim habia sido crucial como asesor en materia de escritura violinistica con
ocasion del Concierto para Violin. Joachim fue para Brahms lo que Franz Clement fue
para Beethoven, Ferdinand David para Mendelssohn, y 16sif Kotek para Chaicovski:
invaluables asesores en materia de sonoridades y recursos violinisticos. Los cuatro
maestros citados eran pianistas: tal era su instrumento fundamental, y tuvieron la
sensatez de hacerse aconsejar por otros tantos virtuosos de las cuerdas. Brahms
nunca visualizd una pieza de virtuosismo concesivo, sus ideas por mucho
trascendian el narcisismo de las proezas técnicas.



El estreno del Doble Concierto tuvo lugar en Colonia en octubre de 1887, dirigido
por Brahms, con Joseph Joachim y Robert Hausmann como solistas. Fue la ultima
gran concepciéon sinfonica de Brahms. A partir de este concierto, el maestro se
dedicé unicamente a la musica de camara, la cancién y la musica para organo. El
concierto viajé por toda Alemania durante la temporada 1887-88, con los mismos
intérpretes. En un bello gesto de amistad, Brahms entregd el manuscrito original
a Joachim con la anotacion: “para aquel por quien fue compuesto”.

La obra tiene tres movimientos: el primero es rapido y dramatico, con extensos
recitativos iniciales de ambos solistas; el segundo es lento, y tiene el caracter de
una berceuse (una nana, arroré o cancion de cuna, forma que Brahms cultivé con
frecuencia, tal el caso del segundo tema de su Segunda Sinfonia, el famoso
Wiegenlied y el Intermezzo para Piano en Mi bemol mayor); el tercero es un
rondd, en forma “arco” o “espejo”, esto es, ABACABA, donde A es el estribillo o
refran (tema recurrente), B es un cuplé, y C un pequefio desarrollo interno. El
primer movimiento gira y regira en torno a un intervalo de tercera, que se
presenta de tres maneras: Re, Mi, Fa, o bien La, Si, Do, ocasionalmente Si, Do,
Re.Con esas tres notas comienza el chelo su crispado recitativo inicial. Desde el
Cuarto Concierto para Piano de Beethoven, no escuchabamos una obra de este
género en la que el solista iniciase el discurso musical, quedando la orquesta a
cargo de su posterior exposicion. Un detalle muy interesante: Brahms crea un
motivo melddico basado en el que era su lema vital, y ello al punto de que lo hizo
grabar sobre el atril de su piano: “Frei aber einsam”, es decir: “Libre pero solo”.
Esto hace alusiéon a su indomable solteria, al escepticismo absoluto con que
contemplaba la institucion matrimonial, y a su vocacion de lobo estepario. Este
lema queda condensado en el acrostico FLM (Fa, La, Mi), y opera como generador
de material tematico. Se trata de un mensaje oculto, de una pequefia y codificada
referencia autobiografica del compositor, muy en el estilo de las que cultivaba su
amigo y mentor, Robert Schumann.



El segundo movimiento, con su dulce vaivén de liquido amniotico, utiliza también
el motivo FLM. Se trata de un Andante en Re mayor, donde |os solistas exhiben
todo su potencial para el canto lirico, poético, depuradamente musical. De nuevo:
nada tan lejos de Brahms como las exhibiciones de virtuosismo per se. Es musica
serena, luminosa, apacible, apenas disturbada por alguna breve excursiéon al
modo menor.

El tercer movimiento es un Vivace non troppo, donde salta a la vista la impronta
poderosisima que sobre &l tuvo la musica gitana que se oia por doquier en la
Viena de su época. Encontramos este elemento étnico en el Scherzo de su Cuarta
Sinfonia, en el Tercer movimiento de su Primer Concierto para Piano, en su
Cuarteto en Sol menor para Piano y Cuerdas, en sus Rapsodias para Piano, en
numerosas cancionesy, por supuesto, en sus celebérrimas Danzas Hungaras (que
en realidad no tenian nada de magiares, sino que eran simplemente zingaras o
gitanas: musica cosmopolita).Una vez mas, encontramos el motivo MFL, seguido
de lineas descendentes cromaticas que evocan el Crucifixus de la Misa en Si
menor de Bach (uno de sus maestros mas admirados).

El Doble Concierto de Brahms, como el Triple Concierto de Beethoven, se
remontan a la forma barroca alemana e italiana del concerto grosso, donde un
grupo de solistas (el concerto) se disputaban la palabra con la orquesta, es decir
el grosso o ripieno.

La obra no generd ningun entusiasmo el dia del estreno, e incluso un fanatico
brahmsiano como lo era el destacado critico Edward Hanslick (vapuleador de
Wagner, y adalid de la musica “pura”) se mostro frio e indiferente. La propia Clara
Wieck (viuda de Schumann y amor platénico de toda la vida de Brahms) dijo que
la pieza era “poco brillante”.



Desde nuestra actual perspectiva, cuesta entender por qué la obra fue recibida
con tantas reservas: es de lo mejor nos legd el numen de Brahms. El compositor
habia comenzado a esbozar un segundo concierto para esta misma configuracién
de solistas, pero despues del baldazo de agua fria del primero, destruyé el
manuscrito (Brahms ordend quemar toda obra inconclusa o apenas abocetada
gue quedase después de su muerte).



Suite del ballet Mi Madre la Oca
Maurice Ravel (1875 - 1937)

Ravel tenia una misteriosa proximidad con el mundo de la infancia. Lo vemos en
su opera El Nifio y los Sortilegios y en este bellisimo ballet, dedicado a Jean y Marie,
los hijos de sus amigos Godebski. La obra nacié en 1908 como una suite para piano
a cuatro manos, algo reminiscente de las Escenas Infantiles de Schumann, o del
Children”s Corner de Debussy. Fueron Jean y Marie quienes estrenaron la version
pianistica de esta pieza, el 20 de abril de 1910 en la prestigiosa sala Gaveau. Los
nifios tenian apenas seis y diez aflos de edad. En 1911, Ravel orquesto la suite y la
transformoé en un ballet inspirado por los cuentos de hadas de Perrault, la Condesa d
"Aulnoye y Mme Leprince de Beaumont. Para esta ocasion afiadié a la suite un
enigmatico, casi inquietante Preludio y un nuevo ndmero: la “Danza de la Rueca”. He
de decir que la version orqguestal es infinitamente superior a la version pianistica.
Ravel era, como todos sabemos un mago, un verdadero prestidigitador de los
colores orquestales: es un titulo de gloria que nadie le disputa.

La suite del ballet consta de siete numeros: “Preludio”, “Danza de la Rueca”, “Pavana
de la Bella Durmiente del Bosque”, “Conversaciones de la Bella y la Bestia”,
“Pulgarcito”, “Laideronette Emperatriz de las Pagodas”, y “El Jardin de las Hadas".

El “Preludio” crea la atmosfera magica de la obra, con las sonoridades centelleantes
de las maderas y lo cobres, y texturas de las cuerdas realmente fascinantes.

La “Danza de la Rueca” es un Allegro en compas de 6/8, y nos cuenta la historia de |a
princesa Florine, que cae inanimada después de punzarse un dedo con una rueca.
Sobre un acompaflamiento en el que oimos el girar ininterrumpido de la rueca,
vemos a la nifla que salta con su suiza, hasta el momento en que cae abatida, con el
disonante clamor de toda la orquesta.



La “Pavana para la Bella Durmiente del Bosque” es una danza lenta en La menory
compas de 4/4. En ella asistimos a la transformacion de la anciana en una
princesa: no es otra que el hada Benigna, que le cuenta sus historias y arrullos a
la Bella Durmiente. La melodia es transparente, sutil, iluminada por la flauta y
luego el clarinete, y acompafiada por las cuerdas pulsadas, todo ello en un
misterioso modo edlico (una de las escalas gregorianas de la Edad Media).

Las “Conversaciones de la Bella y la “Bestia” son un vals en Fa mayor, en tiempo
muy moderado, y compas de 3/4. La Bella es representada por el clarinete, la
Bestia por el torvo y un poco torpe contrafagot. Un glissando del arpa rompe por
fin el sortilegio, y la Bestia se transfigura en el principe azul que todos
conocemos.

Pulgarcito aparece en Do menor, en tiempo muy moderado y compas de 3/4,
Estamos en el corazon del bosque umbrio. Los violines tocan con sordina, y la
melodia pasa del oboe al corno inglés (dos timbres parecidos, pero en modo
alguno equivalentes). El compas cambia a 2/4, 3/4, 4/4 y 5/4, ilustrando asi el
extravio y los pasos vacilantes del protagonista. Las aves cantan en los glissandi
de las cuerdas y la flauta, que imita el murmullo del cucud. Un acorde final de Do
mayor disipa la angustia.

“Laideronette, Emperatriz de las Pagodas”, es la pagina mas extrafa y seductora
de la obra. Como nunca queda evidenciada la magia de Ravel en la creacion de
sonoridades orquestales inusitadas. Es una especie de marcha en Fa sostenido
mayor y compas de 2/4. Para “orientalizar” la musica, el compositor echa mano de
la escala pentatdnica (que posee Unicamente cinco notas). La forma es simple:
ABA. El piccolo, el xil6fono, el arpa, la celesta y los platillos crean una atmdsfera
de magia incomparable. Las cuerdas divididas afaden su toque de sutileza y
contribuyen a crear un ambiente verdaderamente féerique.



“El Jardin de las Hadas"” es un poema en el que Ravel supera al propio Ravel: hay
en esta musica de ensuefio un verdadero homenaje a la infancia, a la madre, a
todo cuanto hay de lejano y venturoso en los viejos desvanes de la nifiez.Las
cuerdas dan inicio a este numero con la indicaciéon lento y grave, en Do mayor y
compas de 3/4. Es musica profundamente conmovedora, legendaria al tiempo
que sagrada, hija de un tiempo cerrado e inalcanzable, como el célebre Rosebud
de la pelicula Citizen Kane, de Orson Welles. Con un beso, el Principe Charmant
despierta a la princesa, y la pareja es bendecida por el hada, delante de todos los
personajes del ballet. Las cuerdas nos abren las puertas de este paraje
maravilloso, y el violin toma la palabra en su sublime solo puntuado por los
acordes del arpa. Hacia el final, asistimos a una auténtica apoteosis: todo el jardin
encantado levita, alza vuelo, y se pierde en las alturas. Los cornos imitan el tafer
de las campanas, las sonoridades se tornan iridiscentes, esplendorosas, y la pieza
se cierra en un clima de exaltacion que mucho tiene de mistico, aunque quizas el
propio Ravel no lo pretendiese asi.Una pagina sobre la que cuesta mucho decir
cualquier cosa: nos sentimos rendidos y nos embarga el deseo irreprimible de
llorar. Las palabras salen sobrando.

Boléro
Maurice Ravel (1875 - 1937)

En 1927 la bailarina y coredgrafa Ida Rubinstein le pidié a Ravel que orquestara
algunas paginas pianisticas de Albéniz, a fin de confeccionar un nuevo ballet. El
proyecto fue asumido por otro musico, y Ravel decidio, en lugar de adaptar a
Albéniz, componer una pieza de su propio numen.Eligié un bolero, porque le
sedujo la repetitividad obsesiva de su ritmo y su simplicidad melddica. Asi que el
famoso Boléro nacié como musica para la danza (es cosa que conviene tener en
mente). Como siempre, la danza y Espafia se ven una vez mas unidas.



El resultado es un progresivo, sabiamente dosificado crescendo de diecisiete
minutos de duracidén, que también opera como un fantastico laboratorio de
sonoridades orquestales inéditas. Nada cambia en esta obra, fuera del color, de
las constantes variaciones de timbre y de textura. Por lo demas, el ritmo, el
compas, la armonia y la melodia permanecen inmutables. Esto genera una
especie de hipnosis en el oyente, una lenta y sensual seduccion. Ravel decia: “¢4No
les parece a ustedes que este tema tiende naturalmente a la repeticidon, a la
insistencia? Voy a dedicarme a exponerlo muchas veces, sin ningun desarrollo
formal, jugando uUnicamente con el parametro de la orquestacion”. Tal es la
descripcion exacta de ese sui generis experimento musical que es el Boléro. Ravel
llegbd al punto de pagar un espacio periodistico en el que sefialaba que la pieza
consistia en un largo crescendo orquestal “sin musica”, un tejido orquestal basado
en el poder mesmerizante de la reiteracion, de la letania, de la estabilidad (que
unicamente rompe una subita modulacién al final de la pieza).

La pieza fue estrenada el 22 de noviembre de 1928 en la sala de la Opera de Parfs,
con lda Rubinstein bailando la coreografia de Bronislava Nijinska, hermana del
legendario Vaslav Nijinski. Al terminar la interpretacion, una de las espectadoras
exclamO a grandes voces: “iDetengan al loco!”, aludiendo a Ravel. El propio
compositor dijo: “Es probablemente la Unica que comprendié mi pieza”. ;Cuantos
de los presentes esa venturosa noche de 1928 habran intuido que asistian al
nacimiento de una de las paginas mas célebres de la historia de la musica? Muy
POCOS, 0 quizas nadie, a buen seguro. El 11 de enero de 1930 el compositor dirigid
la pieza al frente de la Orquesta de los Conciertos Lamoureux. Fue un éxito
resonante. Es triste, constatar que el propio Ravel no creia en los méritos de esta,
la mas famosa de sus obras. No la tomaba en serio, tal parece. Muchas veces se
refirio a ella como “musica sin musica”. Pero la historia prob6 que se equivocaba.



El Boléro le significo a Ravel inmensas ganancias por concepto de derechos de
autor, cruzd el océano, llegd a América, y se convirtié en la musica de muchas
peliculas hollywoodenses, desde el género de gangsters, a la comedia y al cine
erotico. La coreografia de Maurice Béjart se impuso en todo el mundo después de
la Segunda Guerra Mundial. El 14 de noviembre de 1929 Arturo Toscanini estrend
la obra en América, al frente de la Orquesta Filarmdnica de Nueva York, y el 4 de
mayo de 1930 la presentd con la misma agrupacién en la Opera de Parfis.
Toscanini, preocupado por la letargica “inmovilidad” de la pieza, se tomo la
libertad de imprimirle un accelerando conforme esta avanzaba. Ravel se lo
reprocho, furioso, en el camerino. “Lo siento, sefior Ravel, pero esta es la Unica
manera en que su obra funciona”, le respondio Toscanini. “Pues si asi lo cree
usted, le ruego que se abstenga de interpretarla nunca mas”. La relacién entre
ambos musicos se tornd agria y distante, aunque afios después la buena voluntad
de uno como de otro consiguid limar algunas asperezas.Evidentemente, Toscanini
no comprendid el proyecto estético de Ravel, la proeza técnica que suponia
mantener el interés de una audiencia sin modificacion alguna del tempo.Nadie en
Su Sano juicio osaria, hoy en dia, en seguir el ejemplo del gran director italiano.

La melodia del Boléro esta vagamente emparentada con la musica mozarabe, y
junto a la “Alborada del Gracioso” y la Rapsodia Espafola constituye el trio de
“espafnolerias” de Ravel. El tema archiconocido esta dividido en dos segmentos,
cada uno de ellos de ocho compases de extension. El primero esta en Do mayor,
el segundo en Do menor, mientras el compas de 3/4 se mantiene inmutable.
Ravel indica: “Tempo di Boléro moderato assai”. Ese tempo y ese ritmo quedan
establecidos desde los primeros cuatro compases por el redoblante y los pizzicati
de las violas y los chelos. La flauta es el primer instrumento que expone el tema,
al principio distante y pianissimo. Sigue el clarinete, luego el fagot, punteado por
el arpa.



Toma el relevo el clarinete en Mi bemol y después el oboe de amor. Y en
sucesion, el tema es retomado por la flauta y la trompeta, el saxofén tenor en uno
de sus mas expuestos y sensuales solos orquestales (Unicamente comparable a
los solos que propone el propio Ravel en su orquestacion de los Cuadros de una
Exposicion de Musorgski, y en la “Danza de los Capuletos” del ballet Romeo vy
Julieta de Prokofiev). Luego viene el saxofén sopranino, trompetas, flauta, corno,
oboe, corno inglés, fagotes, trombones y tubas, celesta. Durante largos tramos,
las cuerdas se limitan a acompanfar, hasta que les toca el turno de asumir el tema,
con redoblada sensualidad. Una de las combinaciones de colores nos propone un
unisono del oboe, el oboe de amor, el corno inglés y el clarinete... jsonoridades
absolutamente insadlitas y fascinantes! Luego la trompeta y el corno aunan sus
fuerzas: Ravel crea timbres inéditos exactamente como un pintor fabrica sus
colores en la mas rutilante de las paletas.Con la entrada de los violines primeros y
segundos ya tenemos a la totalidad de la orquesta sonando, en funcion de
enunciacion del tema, o bien de acompafiamiento. Las estratificaciones de
timbres crean una masa sonora densa y avasalladora. Todo se transforma en una
fiesta grandiosa, la musica alcanza el fortissimo, con los potentes trombones y la
tuba cantando a pleno pulmén. Hacia el final, una subita modulacion a Mi mayor
deja a la audiencia estupefacta, pero Ravel restablece la tonalidad inicial de Do
mayor en el orgiastico, orgasmico final, con glissandi sarcasticos de los
trombones y el delirio de la percusion. Mas que una pieza de musica, el Boléro es
casi un sortilegio, un acto de magia, una especie de hipnosis, de “abracadabra”
que exalta y enajena al oyente. En la coda, los estallidos del gong y los platillos
recrean con exactitud fisiolégica (es un hecho que ha sido observado por
incontables exégetas) el éxtasis orgasmico.Ravel dijo: “He aqui una pieza que los
grandes conciertos dominicales jamas se atreveran a incluir en sus
programas”.De nuevo, el mago, el prestidigitador se equivocd de palmo a palmo,
ipor fortuna para nosotros!



Concierto de Jovenes Solistas 2023

Jueves 2 de noviembre, 8:00 p.m.
Teatro Popular Melico Salazar

Boletos proximamente a la venta.



Patrocinadores

Agradecemos el apoyo incondicional de nuestros patrocinadores e
instituciones colaboradoras.
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Orquesta Sinfonica Nacional de Costa Rica
Carl St. Clair, Director Titular

Fernando Mufioz del Collado
Concertino a.i.

Violines primeros

Gerardo Ramirez Alfaro
Asistente de Concertino a.i.

Peter Nitsche Ostermann

Mercedes Rodriguez Campos

Catherine Hayes Preston

José Andrés Valerio Meléndez

Rebeca Medrano Mufioz

Ingrid Solano Mora

Carla Loaiza Yee

Pablo Antonio Diaz Lopez

Daniela Arley Sanchez

Violines segundos

Eva Trigueros Molina, Principal
Lidia Duverran Guzman

Mario Rodriguez Ugalde

Ana Gabriela Castro Rosabal
Mauricio Alvarez Mufioz

Gustavo Arauz Lobo
Daniela Castro Aguilar
Eva Liebhaber Villanueva

Violas
Naaman Mufioz Salgado, Principal
Jafet Quesada Leyva
Asistente de Principal a.l.
Randall Rodriguez Arce
Maria Irene Monterroso Gonzalez

Violoncellos

Alvaro Gonzélez Rodriguez, Principal
Flena Kharina, Asistente Principal
Gabriela Alfaro Salvatierra

Jaime del Valle Solano

Sonia Barth Trejos

Catalina Calderodn Jiménez

Angela Ramirez Alfaro

Guillermo Quirds Zumbado



Contrabajos

Carlos Vives Cordero, Principal

Alejandra Maria Solis Diaz
Asistente de Principal

Esteban Rojas Orozco

Maddie Serrano Espinoza

Pedro Garcia Rivera

Flautas
Gabriel Gofii Dondi, Principal a.i.

Enid Ulate Solis
Jonathan Mena Jiménez

Oboes
Jorge Rodriguez Herrera, Principal
Delberth Castellon Mora

Corno inglés
Isaac Alfaro Solis

Clarinetes
Marvin Araya Méndez, Principal
Fduardo Rodriguez Villalobos

Clarinete Bajo
Vinicio Meza Solano

Fagotes
Isaac Leyva Brenes, Principal
Marco Vinicio Redondo Mesén

Contrafagot
Merceditas Sanchez Garbanzo

Trompetas
Juan Carlos Meza Solano, Principal
Anibal Rojas Ledn

Cornos franceses

Luis Murillo Bolafios, Principal
lvan Barrantes Elizondo
Taylor Castillo Vega

Trombones

Martin Bonilla Moya, Principal
Humberto Vaglio Hernandez
Christopher Altaro Paschal

Trombon Bajo
César Fumero Molina



Tuba
Jean Carlo Granados Quiros

Timbales
Bismark Fernandez Vasquez, Principal

Percusion

William Ramos Calvo
Alejandro Molina Salas
Ricardo Alvarado Hernandez

Arpa
Ruth Garita Quesada, Principal

Musicos Extras

Lucia Ramirez Pantoja, violin

Mario Antenor Alvarez Calero, violin
Valeria Lizano Alvarez, viola
Federico Andre Orlich, contrabajo
Josué Umanfa Ceciliano, contrabajo
Yéban Céspedes Quiros, clarinete

José Enrique Morales, trompeta
Roy Barrientos, trompeta
Christopher Alfaro, trombon
Alvaro Acosta, corno francés
Pablo Sandi Angelini, saxofon
Harold Guillen, saxofon

Thyron Mora Lopez, percusion
Ruben Zapata, celesta

Promocion Artisticay
Relaciones Publicas
Danny Ledn Gonzalez
Cinthya Fonseca Cabrera
Hermes Soto Loria

Archivo Musical
Jonathan Mena Jiménez

Utileria

Juan Carlos Mora Sequeira
Geiner Sevilla Godinez
Santiago Araya
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