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Resumen.

Este trabajo se enfoca en analizar estilísticamente el repertorio para trompeta y piano compuesto

por compositores costarricenses entre 2002 y 2022. A través de un análisis profundo de obras

seleccionadas como Retratos de Vinicio Meza, la Sonata de Marvin Camacho, Romanza de

Maricel Méndez,Sonatina de Manuel Matarrita y la Fantasía Desconcertante de Sergio Delgado,

se busca destacar las características distintivas de este repertorio contemporáneo. Además, el

estudio explora las biografías de los compositores basados en una entrevista para comprender su

contexto cultural y creativo, y cómo han influido en la evolución de la música costarricense. El

propósito es preservar y difundir estas obras para enriquecer el currículum de los estudiantes de

trompeta en Costa Rica.

Proyecto Escrito - Evento Especializado

Características estilísticas de la música costarricense para trompeta y piano

del siglo XXI (2002-2022)
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Introducción

Delimitación: Se recopilará y analizará estilísticamente el repertorio para trompeta y piano

compuesto por autores costarricenses del siglo XXI, se tomarán en cuenta las obras compuestas

del año 2002 al año 2022 que se consideran como las más importantes y que demuestren una

mayor dificultad o reto técnico para los intérpretes. Debido a este criterio las demás obras para

trompeta y piano compuestas en este periodo no serán tomadas en cuenta para el presente

trabajo.

Las obras compuestas entre el 2002 al 2022 para trompeta y piano elegidas para este trabajo son:

● Retratos para trompeta y piano de Vinicio Meza (2002)

● Sonata para trompeta y Piano de Marvin Camacho (2007)

● Fantasía Desconcertante para trompeta y piano de Sergio Delgado (2013)

● Sonatina en sol menor para trompeta y piano de Manuel Matarrita (2019)

● Romanza para trompeta y piano Op.3 Maricel Méndez (2019)

Pregunta: ¿cuáles son las características estilísticas de la música para trompeta y piano del siglo

XXI (2002 al 2022)?
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Objetivos

a. Objetivo general.

“Analizar las características estilísticas presentes en la música para trompeta y piano

compuesta en Costa Rica durante el siglo XXI (2002-2022).”

b. Objetivos específicos:

1-Hacer una biografía estilística sobre los compositores.

2-Hacer un análisis estilístico de las obras en estudio desde la perspectiva del autor de este

trabajo y tomando en cuenta las indicaciones dadas por los compositores.

Justificación

La presente investigación tiene como objetivo principal la preservación y difusión de la

música para trompeta y piano creada por compositores costarricenses durante el siglo XXI

(2002-2022). Este trabajo es muy importante, ya que la música es un pilar fundamental de la

cultura y la identidad de un país, poder preservar y difundir parte de la música de este periodo va

a generar que las composiciones en estudio prevalezcan durante el tiempo y que sea un material

que enriquezca el currículum de la escuela de trompeta en Costa Rica.

Por lo anterior, investigar las características estilísticas de la música costarricense para

trompeta y piano del periodo en estudio enriquece la comprensión del estilo de la música en

nuestro país. Así pues, durante este periodo la música contemporánea ha experimentado una

evolución significativa, aunque en el transcurso del siglo XX la música en Costa Rica se
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mantuvo muy arraigada a las formas más tradicionales tal y como lo afirma Orquídea María

Guandique Araniva en su artículo.

Sin embargo, en este apego a cánones europeos, representados por un nuevo tipo de

colonialismo reflejado en los niveles cultural y musical −que vivió América Latina

durante la última parte del siglo XIX e inicios del siglo XX−, se concedió preferencia a

los esquemas culturales europeos, alejados de la expresión cultural popular, los cuales

disminuyeron en la medida en que las revoluciones y los movimientos populistas tomaron

protagonismo en diversas regiones del continente. (Guandique O., 2012, p. 179)

Costa Rica no ha sido ajena a esta tendencia. Los compositores costarricenses han creado

obras innovadoras y expresivas que merecen ser reconocidas y compartidas tanto a nivel

nacional como a nivel internacional, todo esto contribuye con el fortalecimiento del patrimonio

cultural musical de nuestro país. Compositores como Benjamin Gutierrez y Bernal Flores son

fuertes impulsores de la composición de música contemporánea en Costa Rica, la cual tuvo un

desarrollo destacado en el siglo XX, nos asegura Orquídea María Guandique Araniva,

nuevamente, en su artículo.

No obstante, el desarrollo musical en Costa Rica tuvo un giro considerable cuando

figuras como Benjamín Gutiérrez (1937) y Bernal Flores (1937) aparecieron en escena y

se adhirieron a tendencias composicionales de vanguardia sin perder su identidad

formativa. (Guandique O., 2012, p. 182)

Sin embargo, no es hasta el siglo XXI donde la composición de obr

as para trompeta y piano tiene su auge, es en este periodo donde se ha realizado la

mayoría de las obras escritas en nuestro país para trompeta y piano, lo cual justifica el presente

6



trabajo. Esto resalta la importancia de generar un material donde los estudiantes de trompeta

puedan tener información de primera mano de los compositores de cada una de las obras

analizadas.

La investigación se fundamenta en el contexto musical de Costa Rica, un país

enriquecido por una diversidad cultural y musical que ha florecido especialmente en el siglo

XXI. De este modo se da lugar a una notable cantidad de compositores cuyas obras para

trompeta y piano revelan tanto la influencia de las tradiciones locales como su conexión con

corrientes musicales globales.

A su vez, este trabajo se sumerge en las biografías de algunos de estos destacados

compositores costarricenses, explorando sus trayectorias, inspiraciones y contribuciones al

repertorio de la música clásica contemporánea costarricense. Basado en entrevistas individuales

realizadas a cada compositor, se pretende no solo analizar sus obras individuales, sino también

comprender el contexto histórico, cultural y artístico que ha dado forma a su creatividad.

El estudio de estas vidas musicales no solo permite apreciar el talento y la dedicación de

los compositores, sino que también arroja luz sobre la evolución de la música en Costa Rica y su

impacto en el panorama musical internacional. A través de este trabajo, se busca honrar su

legado y fomentar un mayor entendimiento y apreciación de la diversidad cultural y musical que

caracteriza a Costa Rica, así como su contribución al mundo de la música para trompeta y piano.

Además, se enfoca en un análisis estilístico de las obras seleccionadas desde la

perspectiva del autor, teniendo en cuenta las indicaciones proporcionadas por los propios

compositores. El estudio de las características estilísticas de las obras musicales es fundamental

para comprender la diversidad y la riqueza del lenguaje musical. En este sentido, se examinan

minuciosamente los elementos musicales, como la estructura formal, el desarrollo temático y la
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utilización de recursos armónicos y melódicos, así como las influencias externas y las

experiencias personales que inciden en la creación de cada obra.

Una de las características distintivas de este trabajo radica en la consideración de las

indicaciones proporcionadas por los compositores, las cuales enriquecen la comprensión de las

obras y ofrecen una visión privilegiada del proceso creativo y las motivaciones artísticas.

Integrando la perspectiva del autor con las indicaciones de los compositores, se aspira a ofrecer

un análisis completo y enriquecedor que arroje luz sobre las múltiples facetas estilísticas

presentes en las obras en estudio.

Cada capítulo de este trabajo tendrá la biografía del compositor, el análisis estilístico y, en

los anexos, se incluirá la partitura de cada obra. En esto radica la importancia de este trabajo,

puesto que aportará un material informativo invaluable para los estudiantes de trompeta de Costa

Rica y de otros países que quieran ejecutar estas obras, también, servirá para difundir y preservar

estas obras a través del paso del tiempo.

Antecedentes

El desarrollo de la música en Costa Rica en el siglo XXI es un tema que ha sido poco

investigado. Si miramos los trabajos de investigación que se han realizado durante las dos

primeras décadas del siglo XXI se desarrollan, sobre todo, en la investigación de la música en

Costa Rica durante el siglo XX, como lo son el trabajo de María Clara Vargas Cullel “De las

Fanfarrias a las salas de concierto música en Costa Rica (1840-1940)”.

Este libro nos lleva por un análisis de la evolución de la música en Costa Rica a partir de

la segunda mitad del siglo XIX, demarca un camino donde se analizan instituciones musicales,

agrupaciones, repertorios, actividades musicales, entre otras.
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Recalca la importancia de las bandas militares, la aparición de las sociedades

filarmónicas, la llegada de profesores extranjeros y la conformación de la orquesta sinfónica:

En este trabajo nos propusimos estudiar las práctica musical efectuada en Costa Rica

entre la década de 1840 y la de 1940.Para ello, se analizaron diversas instituciones

musicales que se establecieron en el periodo, los diferentes tipos de agrupaciones

musicales y de actividades en que la música era un elemento esencial y el repertorio

ejecutado en cada caso. En el surgimiento del oficio musical, ocurrido en los cien años

de estudio, muchos factores no musicales influyeron con diversa intensidad: la

consolidación del aparato militar y educativo; el aumento y la diversificación en los

patrones de consumo, de diversión y de los espacios de sociabilidad y la aparición de

nuevas tecnologías, cómo la música grabada, el cine y posteriormente, la radio, entre

otros. (Vargas M., 2004, p. 253)

Otro ejemplo de cómo se desarrolló la música durante el siglo XX lo habla Orquídea

María Guandique Araniva en su artículo para la Universidad de la Rioja “La composición

musical en Costa Rica, ¿Hacia dónde nos lleva?”(2013)

La composición musical de tipo académico, en Costa Rica, tiene antecedentes desde

finales del siglo XIX. Sin embargo, este proceso de adquisición de elementos técnico

musicales para la expresión personal ha sido muy variado. La producción musical de los

últimos años del siglo XIX, y de la primera mitad del siglo XX, refleja un apego por las

formas y los lenguajes tradicionales, así como, también, por el gusto particular de la

sociedad costarricense de aquella época. (Araniva M., 2012, p. 178)
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Otros trabajos que nos retratan el desarrollo de la música en Costa Rica durante el siglo

XX, por ejemplo, es el libro de José Manuel Rojas Gonzáles Para qué Carretas sin Marimbas

del año 2015 donde se trata la historia del estudio de la música clásica en Costa Rica y devela su

visión eurocentrista y elitista, según Rojas.

Artículos como “Música y estado en Costa Rica” (1845-1942) de María Clara Vargas

Cullell, que analiza la función que el estado le dio a la música en la segunda mitad del siglo XIX

y la primera del siglo XX, “Música militar en Costa Rica durante la primera mitad del siglo XX:

Distribución de conocimiento, valores estéticos y patriotismo” de Mauricio Araya Quesada el

cual habla sobre la función que tuvieron las bandas militares en la distribución de conocimiento

militar y valores estéticos, “El nacionalismo musical en Costa Rica” de Ekaterina Chatski, el

cual indaga sobre si existió el nacionalismo en la música en Costa Rica durante la primera mitad

del siglo XX,

En el ámbito de la música para trompeta y piano, se evidencia una notable escasez de

trabajos de investigación dedicados a este tema, especialmente en el contexto de Costa Rica.

Hasta el momento, no se ha encontrado ningún estudio específico que aborde esta área de manera

exhaustiva. Aunque existen recopilaciones de arreglos de música folclórica para trompeta y

piano, como la realizada por el trompetista Johnny Muñoz Vásquez, bajo el título "Música

Costarricense Inédita para trompeta y piano" en el año 2014, estas compilaciones no constituyen

una investigación profunda sobre la temática.

La ausencia de investigaciones dedicadas al desarrollo de la música para trompeta y

piano en Costa Rica subraya la importancia y la necesidad de llevar a cabo un estudio riguroso

en este campo. La falta de exploración y documentación en este ámbito deja un vacío
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significativo en el entendimiento de la música para estos instrumentos dentro del contexto

cultural costarricense.

Por lo tanto, se destaca la relevancia de emprender un trabajo de investigación que aborde

de manera sistemática y detallada la música para trompeta y piano en Costa Rica. Este tipo de

investigación no solo contribuye al enriquecimiento del conocimiento musical en el país, sino

que también proporciona una base sólida para futuros estudios y desarrollos en este campo

específico.

Marco Conceptual

Durante este trabajo de investigación se analizará profundamente las obras escritas para

trompeta y piano durante los primeros 22 años del siglo XXI, para esto es necesario comprender

algunos términos técnicos con respecto a las obras, lo cual nos ayudará a comprender de mejor

manera el contenido abordado en la presente investigación.

Sonata: Una sonata, en términos musicales, puede referirse a dos formas distintas. En primer

lugar, puede ser el primer movimiento de una obra musical, generalmente estructurado de la

siguiente manera: A (tema), B (desarrollo), A (reexposición). Alternativamente, puede referirse a

una composición completa que consta de tres o cuatro movimientos, típicamente organizados de

la siguiente manera:

1. Allegro

2. Andante o Adagio
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3. Allegro o Rondó

4. En una sonata de 4 movimientos, suele insertarse un movimiento minué o scherzo entre el

segundo y el tercer movimiento.

La estructura de una sonata, ya sea como un solo movimiento o como una obra completa,

sigue ciertos principios compositivos y de secuencia que han sido establecidos a lo largo de la

historia de la música clásica y romántica. Estos principios permiten una organización coherente y

un desarrollo musical efectivo dentro de la pieza.

El término “Sonata”, tal como se presenta más frecuentemente, hace referencia más bien

a la forma de un solo movimiento y no al conjunto constituido por una sonata, una

sinfonía o una obra de cámara constituida por tres o cuatro movimientos. (Rocen C.,

1987, p. 12)

Calvo nos habla en su artículo sobre el origen de la sonata:

Los orígenes de la sonata o, por lo menos, lo que va a ser más tarde una estructura y una

forma, puede remontarse a la Chansan francesa de principios del siglo XVI, que

constaba de una estructura seccional, involucrando frecuentemente esquemas de

repetición tales como AAB, ABB, ABA, etc. En estas chansons, especialmente en las de

Jannequin, está claramente expresada la idea de una sección media contrastante. (Calvo

S., 1963, p. 22)

Otra definición de la forma Sonata es la que nos ofrece el Diccionario de términos

musicales de la Universidad de Harvard:.

El Harvard Dictionary define sólo la estructura de la sonata de los siglos XVIII al XIX,

como una composición instrumental en tres o cuatro movimientos. El primer movimiento,

en forma sonata; el segundo, en forma ternaria, también en forma binaria o variación; el
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tercero, en forma ternaria (Scherzo-Trio-Scherzo), y el cuarto, en forma sonata o rondó

(ocasionalmente, en forma de variación). Esta definición puede servir tanto para una

sinfonía, un cuarteto o una sonata. (Ape. W., 1944, pp. 691-696).

Sonatina: El término sonatina se define como una composición musical de estructura sonata,

pero de dimensiones más reducidas y con un carácter generalmente más ligero y accesible. Las

sonatinas suelen presentar una forma formal simplificada, con secciones de exposición,

desarrollo y recapitulación, pero con una menor complejidad armónica y temática en

comparación con las sonatas convencionales. A menudo, las sonatinas son utilizadas como

piezas pedagógicas para estudiantes de música debido a su menor dificultad técnica y formal,

aunque también han sido compuestas por importantes músicos como obras independientes o

como preludios a obras mayores.

La sonatina es una sonata corta, de proporciones pequeñas, sin desarrollo y

generalmente fácil de ejecutar. Excepción a esta definición es La Sonatina de Ravel que

constituye una obra maestra de gran envergadura dentro de la literatura del piano. Otro

tanto se podría decir de la Sonatina en sol menor del Argentino Carlos Guastavino.

Ejemplos de sonatinas cortas y fáciles, muy utilizadas en cursos regulares de formación

pianística en los conservatorios, son las sonatinas de Clementi, kuhlau y

Diabelli.(Imgram J., 1974, p. 75)

Otra definición de sonatina es la que nos presenta el diccionario de música de la

prestigiosa Universidad de Harvard:

Sonatina. Una sonata diminutiva, con menos movimientos y más cortos que el tipo

normal, también generalmente de ejecución más ligera, diseñada para la instrucción
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(Clementi, Kuhlau). Sin embargo, compositores recientes, como Busoni, Ravel, han

escrito sonatinas de considerable dificultad técnica y aspiración artística. (Apel. W.1944,

pág. 698).

Fantasía: La fantasía instrumental es una forma musical muy libre y expresiva, que no se

adhiere a ninguna regla o forma tradicional de la escritura musical. Se destaca por la

improvisación y la creatividad del compositor, permitiendo una exploración sin límites de

sonidos, texturas y emociones. En este tipo de composiciones, los intérpretes tienen la

oportunidad de dejar fluir su imaginación y experimentar con nuevas ideas, creando así obras

únicas y en constante evolución que desafían las convenciones establecidas del mundo musical:

“El término fantasía ha tenido en la historia de la música diferentes significados, aunque

siempre se ha asociado con obras de libre invención o libre construcción, de cara a aquellas

que tienen una estructura específica” (Imgram J., 1974, p. 58).

Sumando a esto tenemos la definición de fantasía que nos presenta el diccionario de música

de la prestigiosa Universidad de Harvard: “Fantasía [F. fantasía; G. Fantasía, Fantasía]. En

términos generales, una composición en la que el "vuelo libre de la fantasía" prevalece sobre las

convenciones contemporáneas de forma, estilo.” (Apel W., 1944, p. 257).

Romanza: Una romanza es una forma musical que tiene sus raíces en la tradición vocal, se

caracteriza por ser una pieza musical breve, generalmente para voz solista acompañada por

instrumentos, aunque también puede ser interpretada únicamente por un instrumento solista. En

la música instrumental, una romanza puede referirse a una pieza con características similares a

las romanzas vocales, pero interpretada por un instrumento solista, como el violín, el piano o la
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guitarra. En este contexto, la romanza a menudo se destaca por su belleza melódica y su

expresividad emocional.

Romance [F.], Romance [G.]; Ro-manza [It.]. En francés (italiano)

Romance (romanze) significa una canción lírica y generalmente sentimental; romances

sans paroles, i.e, canción sin palabras. El término alemán se utiliza principalmente para

piezas instrumentales de un carácter particularmente tierno (Mozart, Pianoforte

Concerto en Re menor; Beethoven, Komanzen, op. 40, 50 o (probablemente con

referencia al origen medieval de la palabra romance por canciones de una aventura

como en los viejos tiempos" se cuenta (por ejemplo, el Ro-manza de Pedrillo en el

secuestro de Mozart del Seraglio). Romancero (la palabra española para trovador) se

utiliza como designación para una colección de canciones, que han sido cantadas por un

romancero. (Apel W., 1944, p. 648)

Es relevante destacar la importancia de los conceptos presentados en este trabajo, para

poder analizar las obras que se abordarán, dado que se emplean en ellas, como sucede con

formas y géneros tan arraigados como la sonata y la sonatina, las cuales son utilizadas en las

obras a estudiar, pero adaptadas a un lenguaje contemporáneo. Se puede concluir, en línea con el

trabajo de otros investigadores, que los compositores contemporáneos recurren a estos géneros,

como la pavana, la romanza o la fantasía, con el propósito de liberarse de la rigidez inherente a

las formas tradicionales. Al haber caído en desuso antes del romanticismo, estos géneros han

sido menos afectados por las restricciones de los cánones clásico-románticos, lo que les permite

a los compositores contemporáneos explorarlos de manera más libre y creativa.
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Mientras algunos compositores optan por adherirse a las formas clásicas, como la sonata

y la sonatina, otros se aventuran a crear nuevos géneros, como los "retratos", rompiendo así con

las convenciones estéticas clásico-románticas. Esta diversidad de enfoques refleja la evolución

de la música contemporánea hacia una mayor flexibilidad y diversidad en la expresión artística,

donde los compositores exploran tanto las tradiciones establecidas como las posibilidades

innovadoras para dar forma a su obra. En última instancia, esta dinámica enriquece el panorama

musical contemporáneo al desafiar y ampliar los límites de la creatividad y la experimentación

dentro del lenguaje musical.

Marco Metodológico

Para el presente trabajo se ha elegido la entrevista como medio de investigación. La

entrevista como metodología para una tesis implica la recolección de datos a través de la

interacción directa con los compositores, con el objetivo de obtener información relevante y

directa de la fuente para la investigación.

Entrevista es la acción de reunirse, verse mutuamente. Implica la comparecencia de dos

o más personas en un lugar determinado para tratar algo de interés: un encuentro cara a

cara en el que se generan preguntas y respuestas sobre algún punto en común. Dialogar

para saber o profundizar es la esencia de la entrevista; en este último sentido toda

entrevista tiene un común denominador: gestionar información, investigar”. (Colín M.,

2009, p. 11)

Las entrevistas pueden ser estructuradas, semiestructuradas o no estructuradas,

dependiendo de la cantidad de preguntas predefinidas y el grado de flexibilidad en la interacción.
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En general, el objetivo de una entrevista es obtener información valiosa a través de la interacción

directa entre los participantes.

“Existen muchos modelos de entrevista psicológica, algunos de sus principios o

conceptos son comunes a la entrevista psicológica general; esto facilita el entrenamiento

de los estudiantes para que sean diestros entrevistadores, preparándose para ejercer esta

actividad en diversos campos.”. (Ibidem., 2009, p. 17)

También, en el presente trabajo, se utilizará el Análisis Musical, el cual es el estudio

sistemático y detallado de una pieza musical para comprender su estructura, armonía, melodía,

ritmo, forma y otros elementos que la componen. A través del análisis, se examina cómo estos

elementos interactúan entre sí para crear la obra musical en su conjunto, permitiendo una

comprensión más profunda de su significado y expresión:

El análisis constituye, sin duda, una piedra angular en el estudio de la música, debido,

fundamentalmente, a las aportaciones que puede realizar desde las distintas dimensiones

o perspectivas musicales: morfología, sintaxis, estructura formal, estilo y estética. Todas

esas aportaciones que nos brinda el análisis de una obra musical, al ser abordada desde

sus diferentes perspectivas, son las que, en definitiva, permiten al músico o aprendiz

llegar a una comprensión holística de los hechos musicales que acontecen en ella.

(Lorenzo de Reizábal 2005, p. 6)

El Análisis Musical es una parte esencial en la formación de todo músico y estudiante, ya

que proporciona una comprensión detallada de una obra, desde su estructura hasta sus elementos

más sutiles. A través de este proceso, los intérpretes obtienen una visión profunda de la

composición, lo que les permite interpretarla con mayor autenticidad y expresividad. Además, el
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análisis contextualiza la pieza en su época y estilo, enriqueciendo la interpretación con un

entendimiento más amplio.

Es nuestra convicción que el análisis musical es una de las disciplinas esenciales para

todo músico, junto a la interpretación y la creación, y que debe estar presente en toda la

formación del alumno, en paralelo con el resto de actividades, algo que cada vez más

incorporan los planes de estudios musicales. En esta trayectoria continua, la asignatura

específica de Análisis Musical debe tener como objetivo esencial el proporcionar al

alumno las herramientas necesarias, y la formación metodológica imprescindibles para

que sea capaz de analizar autónomamente las otras que toca, escucha o crea. Esto

incluye el conocimiento de las técnicas compositivas, pero no se limita a él. (Roca D.,

2013, p. 02)

Plan de capítulos:

1. Sonata para trompeta y Piano de Marvin Camacho (2007)

1.1 Biografía de Marvín Camacho.

1.2 Análisis estilístico de la obra .

2. Fantasía Desconcertante para trompeta y piano de Sergio Delgado (2013)

2.1 Biografía de Sergio Delgado.

2.2 Análisis estilístico de la obra

3. Sonatina en sol menor para trompeta y piano de Manuel Matarrita (2019)

3.1 Biografía de Manuel Matarrita

3.2 Análisis estilístico de la obra.

4. Romanza para trompeta y piano Op.3 Maricel Méndez (2019)
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4.1 Biografía de Maricel Méndez

4.2 Análisis estilístico de la obra

5. Retratos para trompeta y piano de Vinicio Meza (2002)

5.1 Biografía de Vinicio Meza

5.2 Análisis estilístico de la obra.

Capítulo 1 : Sonata para Trompeta y Piano de
Marvin Camacho Vilegas.

1.1 Biografía de Marvin Camacho Villegas.

Marvin Camacho nace el 23 de febrero de 1966, hijo de una madre soltera que cumplió la

función de madre y padre, crece en el pueblo de Barva de Heredia donde se crió con su abuelo

en el seno de una familia humilde de zona rural.

La música llega a él a través de su tía Olga, la cual la escuchaba cantar todos los días

mientras ella hacía los quehaceres del hogar. Esto lo enamora del canto, lo cual lo hace cantar y

representar a la Escuela Murillo Pérez de Barva de Heredia en diferentes festivales.

Alrededor de los doce años es cuando la Doctora Marina Volio Brenes, ministra del

Ministerio de Cultura Juventud y Deportes en ese momento le otorga una beca para estudiar

música en el Conservatorio Castella.
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Ingresa en el conservatorio a estudiar canto, antes de esto ya había iniciado desde los

nueve años con estudios de piano con la maestra de capilla en Barva, Teresita González de Salas,

luego, ya en el Castella, también matrícula piano con la maestra Uruguaya Olga Remañón y, en

1983, se gradúa de esta misma institución con especialidad en piano y con especialización en

poesía y literatura.

A los 16 años había sido recibido por el maestro Roger Wesby como alumno privado en

composición.

Luego continúa sus estudios en la Universidad Nacional de Costa Rica, pero en la

universidad no había carrera de composición, de ahí salta a la Universidad de Costa Rica en la

cual ingresa a la cátedra de composición con los maestro Bernal Flores y, paralelamente, con el

Maestro Benjamín Gutierrez, pero, además, pagó clases con maestros externos como Mario

Alfaguel y Luis Diego Herra, entre otros. Luego termina sus estudios titulado en Ciencias

Musicales y como licenciado en Composición, de ahí continúa con estudios en el extrangero en

seminarios, clases particulares y participando en talleres de composición.

La composición nace en el maestro cuando cursaba quinto grado de la escuela primaria,

ya que el escritor Barveño Jorge Rodríguez lo llega a buscar porque ocupaba la música para un

Himno de un colegio que él había escrito la letra, el cual el maestro Camacho se animó y

compuso la música del Himno. De ahí en adelante inició con la composición, en clases de piano

con su maestra de piano en el Castella, cuenta que la mitad de la clase era tocar el repertorio

asignado y la otra mitad él le mostraba sus composiciones.

A los 15 años y motivado por sus maestros, familiares y otros allegados presenta su

primer recital como compositor el 9 de diciembre de 1981 en el salón de sesiones de la

municipalidad de Barva de Heredia, el cual fue un recital de 10 obras musicales, fue un
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acontecimiento importante, ya que la ministra Marina Volio acudió al recital con la mitad del

gabinete de gobierno y tuvieron que cerrar las carreteras alrededor de la municipalidad, ya que se

presentaron ministros y embajadores.

Cuenta el maestro que en su composición tiene dos influencias muy fuertes, las cuales

ahora las tiene muy claras. La primera es todo el acervo de las canciones populares, aunque no se

dedica a producir música popular, todos estos temas están implícitos en sus composiciones, ya

que el las escuchaba en su niñez por medio de su tía y demás familiares. Por esta razón, se

volvieron parte del vocabulario de Marvin Camacho, esto hace que, cuando escribe obras, lo más

importante es la melodía y estando en la Habana algunos compositores le indican que dentro de

su composición hay implícito muchos temas populares y esto lo hace darse cuenta de ese detalle.

La otra influencia es la obra de Stravinsky, por medio de sus estudios que llevó con

Mario Alfaguel, el cual lo hizo escuchar y analizar las obras de Stravinsky y marca mucho su

estilo de composición.

El compositor considera que su estilo de composición es contemporáneo sin entrar

mucho a lo atonal, aunque ha experimentado con la atonalidad y la técnica extendida como

experimento dentro de su obra, pero siempre se acerca mucho a la tonalidad también, su estilo de

composición es la suma de muchas experiencias y muy variado.

Durante su proceso creativo de una obra lo más importante es pensar en el instrumento

para el cual va a escribir, comienza con un proceso mental primero, donde escucha primero el

tema de lo que va hacer y, cuando ya tiene el tema principal, comienza a trabajar con base en ese

tema, desarrollar técnica y empieza a establecer una estructura para ese tema. Ha pasado que ha

terminado obras y las destruye, ya que no se siente agusto con el tema inicial, y vuelve a iniciar

hasta que se sienta a gusto o satisfecho con el tema.
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El maestro considera que el piano es su herramienta básica para componer, por esta razón

es para el instrumento que más ha compuesto, le gusta mucho escribir para la orquesta ya que se

siente muy cómodo. Con el instrumento que menos se sentía cómodo era con la guitarra, pero ya

ha ido trabajando más para este instrumento y lo ha conocido mejor, lo cual lo ha llevado a

escribir más de seis obras para guitarra.

La evolución como compositor ha pasado desde sus primeros años como compositor

joven de un estilo muy tonal, pasando por un concepto de atonalidad sin ser dodecafónico, pero

sí a tomar ideas como la bitonalidad de Bartok, la superposición de armonías y le gustó mucho

todo ese juego que se salía de la armonía tradicional. Sin embargo, hay cambios, no tanto una

evolución, sino cambios o ciclos que lo han llevado a volver a la armonía tradicional y está

pasando un momento muy tonal.

1.2 Análisis Sonata Para Trompeta y Piano

Esta obra se compone para el trompetista español Raúl Miguel Rodrígez en el 2007 por

una comisión que le hicieron del conservatorio de Getafe, España.

Se estrena en Getafe y, de ahí en adelante, se continúa tocando por diferentes trompetistas

en varias partes del mundo.

La obra tiene una estructura formal de sonata de tres movimientos, donde en su primer

movimiento tiene una forma ABA, el segundo movimiento es lento y cantábile y el tercer

movimiento es una marcha, es una forma sonata tradicional donde cada movimiento tiene temas

que se desarrollan y se recapitulan.

Indica el maestro que el elemento más importante dentro de la obra es la melodía, esto se

desarrolla en los tres movimientos y es así porque para el compositor la trompeta es un

instrumento melódico por excelencia, y él respeta eso durante toda la obra, lo que más le interesa
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es resaltar la parte lírica de la trompeta, que la trompeta cante y sobresale en la obra. Esto se liga

profundamente a sus raíces y sus influencias de escuchar canciones populares cuando era niño.

Armónicamente, es una obra que no es tonal, pero evoca mucho a la tonalidad, pero no

tonal tradicional, juega con melodías evolutivas, que van pasando por diferentes rangos sin caer

en un concepto meramente tonal. Haciendo un aporte a lo anteriormente descrito por el autor

podemos observar en un análisis realizado por el autor de este trabajo lo siguiente:

En el primer movimiento de la sonata para trompeta de Marvin Camacho nos

encontramos un tradicional tema introductorio arpegiado sobrepuesto a una línea melódica

cromática descendente que lleva al tema inicial de la trompeta en La menor. Esa tonalidad

desarrolla dos motivos rítmicos en la misma tonalidad, no ocurre modulación, la línea

introductoria del piano se presenta dos veces más, la última para recapitular el tema principal,

que lleva a una codetta.

En el segundo movimiento hay una clara introspección bastante fúnebre sobre la

tonalidad de Do menor, el piano y la trompeta utilizan la recurrencia de triadas de acordes de

dicha tonalidad, intercalados por extensas escalas cromáticas y algunos acordes con notas no

armónicas, novenas y otras notas que se aproximan a la nota real del acorde por movimiento

conjunto cromáticamente. Este movimiento presenta algunos segmentos que se alejan de las

triadas y arpegios, y se enfoca directamente en el cromatismo, aprovechando esas líneas

mayormente descendentes, las cuales alejan ampliamente de los trazos armónicos expuestos en el

movimiento anterior, sin llegar a ahondar en dodecafonismo o atonalidad, pero explotando al

máximo la líneas cromáticas como material constructivo.

El tercer movimiento está en tonalidad de Do Mayor utilizando movimientos paralelos y

un desplazamiento diatónico en la armonía y muy notable en el bajo, el cual pareciera estar
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jugando por separado en la tonalidad de Fa. Embellecimiento de acordes mediante la utilización

del segundo grado de escala, o bien acordes con novena, lo cual hacen sonar la marcha

igualmente oscura, pero con tonos variados y con pocas alteraciones cromáticas hasta poco

después de la entrada de la trompeta, el desarrollo es mayormente diatónico, cambiando

drásticamente la atmósfera fúnebre del movimiento anterior, inclusive el compositor insiste en

motivos de fanfarria, que le da un aspecto un poco más heróico dentro de la relativa oscuridad de

la armonía que puede añadir el ostinato y la recurrencia de la nota Re en una gran cantidad de

acordes de tónica.

Es una obra que no está asociada a elementos descriptivos ni a una narrativa en

específico, es una obra que se escribe como música por pura música y se siente como tal. Hay

otras obras que sí tienen historias, pero esta en específico no, es música pura.

Volviendo a lo que el maestro nos indica de su obra nos cuenta que la parte que él

considera más significativa dentro de la obra es el segundo movimiento, el andante cantabile, el

cual le impregna lirismo y le evoca algo de melancolía, definitivamente es la sección de la obra

que más lo conmueve, que más le apasiona y con el cual se siente más identificado. Es muy

Marvin Camacho según sus propias palabras.

El maestro indica que con esta obra y con la mayoría de sus obras él no trata de

transmitir nada, si no que cada persona interprete desde su realidad lo que quiera sentir de la

obra, él hace sus obras por mera necesidad de expresarse él mismo, pero cada oyente es el que

decide que va a sentir con la obra, ya que las obras siempre despiertan sentimientos diferentes

en las personas y esto está ligado a sus propias vivencias.

Con respecto a la interpretación de la obra el compositor indica que la obra está escrita tal

cual es, con las indicaciones que él puso y que se debe estudiar como está escrita, pero que no se
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cierra a que el intérprete en el momento haga cambios que no están escritos o cambiar tempos,

como ya ha pasado algunas veces, no se considera purista y si el intérprete hace algo diferente,

porque era lo que sentía en el momento, no lo ve mal, ya que cada intérprete se vuelve en un

coautor de la obra cada vez que la interpreta. Esto hace que el intérprete se sienta parte de la obra

y la haga suya.

Capítulo 2: Fantasía Desconcertante para trompeta y
Piano de Sergio Delgado Rodríguez.

2.1 Biografía de Sergio Delgado Rodríguez

Sergio Delgado Nace el 22 de febrero de 1993, originario de Guadalupe, San José, Costa

Rica.

Inicia en la música de manera autodidacta cuando era niño con un teclado de cuatro

octavas que le habían comprado a su hermana, inició tocando este instrumento de manera curiosa

y natural, más adelante inicia estudios de piano formales privadas con Flory Navarraete, hermana

del reconocido músico nacional Paco Navarrete.

Con la maestra Flory inició también el estudio de la lectura musical y la preparación para

realizar las pruebas de admisión para el Conservatorio Castella, donde ingresa a estudiar piano a

los nueve años, es aquí donde descubre el clarinete y continúa sus estudios en clarinete,

considera que es un instrumento que le ayuda a socializar más, ya que el piano es un instrumento

que se estudia más de manera individual. Se graduó en el Conservatorio Castella en el 2010, con

especialidad en clarinete.
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Luego de pensar en lo que seguía en sus estudios analizó diferentes carreras como

Psicología, Biología, entre otras. Tomó la decisión de seguir sus estudios en clarinete en la

Universidad de Costa Rica, los cuales inicia en el 2014, luego continúa con la Licenciatura en

Clarinete, durante todo este proceso y hasta el momento de ha desempeñado como clarinetista en

la Orquesta de Heredia, en la orquesta profesional de la UCR y en la orquesta de Artes

Musicales.

Actualmente, y después de analizar varias opciones en el extrangero, decide cursar la

Maestría en Clarinete de la Universidad de Costa Rica.

Ha participado en diferentes campamentos fuera del país tanto como clarinetista y

compositor, lo cual ha hecho que genere muchos contactos en el extrangero y esto ha llevado que

sus obras se toquen en muchos países en Europa, Asía, Norteamérica y Latinoamérica.

Su interés por la composición inicia desde niño, el compositor nos cuenta que cantaba

melodías que nadie sabía de dónde venían, pero eran de su propia autoría. Él cree que la

composición es algo intrínseco y natural de la persona, el estudio formal lo que hace es generar

herramientas y lenguaje, pero considera que la composición es algo innato.

Tuvo más conciencia ya académicamente hablando cuando estuvo en el Castella, ahí

escribió muchas obras que algunas se tocaron en la misma institución.

Con respecto a su estilo de composición considera que un artista ocupa toda su vida

entera para poder definirse, dice que durante una época de su vida estuvo muy enamorado del

romanticismo, donde considera que escribió música más romántica y donde lo continúa

haciendo, utiliza recursos neoclásicos, neobarrocos, ha rosado con armonías más disonantes y

con la experimentación tímbrica, pero siempre cercano al margen a lo neorromántico y con clara

influencia de los ritmos latinoamericanos, esto más por estrategia que por necesidad, pensando
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en lo que fuera del país quieren escuchar, ha echado mano de ritmos como el danzón. el bolero,

el merengue, ritmos españoles que no son tan frecuentes, pero que tienen mucha riqueza.

En resumen, es un estilo neorromántico, ecléctico, contemporáneo, pero no es atonal y no

es rítmicamente complejo, ya que tiene mucha conciencia como instrumentista.

En sus principales influencias como compositor indica que es difícil, ya que se pueden

dejar nombres importantes, pero claramente nombra como primer influencia a Johan Sebastian

Bach, el cual considera como un Dios en Música, le encanta el contrapunto y lo utiliza mucho en

su obra, también le gusta Brahms, Prokófiev, Rachmaninoff y diferentes compositores Rusos, el

romanticismo Alemán y de influencias latinoamericanas nombra a Roberto Sierra quien es un

compositor puertorriqueño que estudió con los compositores más importantes de los años

sesentas y setentas. Todo lo Romántico y neorromántico es su mayor influencia.

El maestro Sergio Delgado considera que el proceso creativo es algo íntimo de cada

persona, pero él constantemente está buscando una excusa para componer, desde un encargo

hasta su propia inspiración, la utopía de su vida es poder dedicarse al 100% a la composición, él

considera que es algo que se le da muy natural y que no tiene que esforzarse para hacerlo, no le

da muchas vueltas, es algo que hace de manera muy lúdica y no tiene ningún proceso. Sí tiene

formas o estructuras en mente, tiene discursos en mente y busca que sus obras se puedan

entender, pero constantemente son ejercicios de libertad, él considera que componer es algo muy

natural, no le cuesta y lo considera tan normal como la necesidad de respirar y dormir.

No considera que tenga un ritual o algo por el estilo, solo estar en un lugar silencioso,

pero considera que es algo natural, si es muy ejercitado, de mucho trabajo y de mucha disciplina.

Es importante que la música suene al compositor, la composición es un ejercicio

emocional, pero sí debe tener un carácter en el cual se pueda percibir al compositor y detrás de
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cada nota escrita hay una parte humana y las emociones juegan un papel importante en la

composición, pero pueden percibirse o no, esto depende mucho del intérprete, a su vez, también

está en lo que despierte en cada persona que la escucha.

El compositor considera que componer a mano es muy romántico y que en algún

momento lo hizo, pero estamos en una época en que ya no se puede hacer así, ya que es una

época de producción en la que se debe estar produciendo constantemente para no perder la

atención del público. Utiliza la computadora y el programa finale directamente, sin utilizar un

teclado o algún otro instrumento, escribe directamente lo que tiene en su cabeza.

Sergio considera que más el estilo de composición lo que ha evolucionado es la técnica

de composición, ya que el estilo o idiomático del compositor pueden mantenerse por muchos

años y no pasa nada.

El piensa más en técnica que en estilo, que su técnica esté muy depurada y así el

intérprete pueda entender mejor lo que él quiere componer, esto hace también que el público lo

perciba a través de sus obras. Sí considera que a lo largo de su vida como compositor ha tenido

una evolución, pero más en la parte técnica que en la parte estilística.

2.2 Análisis de la Fantasía desconcertante para trompeta y piano.

La razón por la que el maestro escribe esta obra es una excusa, que fue escribir una obra

para trompeta y piano que incluyera dos melodías de música costarricense, esta obra la escribió

en el 2013 cuando tenía apenas 20 años de edad, la obra fue escrita para el trompetista

costarricense Alexis Moráles, ya que él iba a representar a Costa Rica en un festival en Modena,

Italia.
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Ese mismo año los maestros Juan Carlos Meza y Manuel Matarita también tocaron la

obra en Cuba en la sala Cervantes, esta es una primera versión de la obra, la cual era un poco

diferente a la versión final que tenemos hoy en día, los cambios que tuvo fue por recomendación

del maestro Juan Carlos para que la obra no fuera tan pesada de tocar para los trompetistas.

La versión final es del año 2020, cuando el maestro Delgado hizo la revisión y realizó los

cambios antes mencionados, y el maestro indica que esta es la versión definitiva.

El maestro destaca que la obra es muy lírica, donde la trompeta tiene que cantar, hay

momentos muy íntimos y otros muy explosivos, lo cual lleva a mucho contraste en la obra. Este

contraste se marca mucho con las melodías de las canciones costarricenses que inspiran la obra

que son “Caña Dulce” y “Pampa”. Donde Caña dulce es la parte más energética y Pampa la parte

más sensible, lírica y evocativa.

Tenemos dentro de la parte del piano secciones con ritmos latinos como un tumbao de

salsa, en la trompeta también se destacan características de ritmos latinos. Hay un detalle que

indica el maestro que se le ha señalado a la obra y es que del compás 105 al compás 112 parece

evocar el inicio de la quinta sinfonía de Malher, pero dice que esto fue algo inconsciente y que al

ser la trompeta históricamente un instrumento de fanfarrias y llamadas es inevitable no pensar en

ese tipo de líneas melódicas.

También indica que esto pudo ser su subconsciente y puede que también haya utilizado

algunos temas de Chopin de la misma manera. La obra es una fantasía, y lo que la fantasía hace

es porque básicamente es tomar esas canciones románticas y disponerlas de una manera más

latinizada, una manera más salvaje y libre.

Claramente la estructura es ABA la cual indica el maestro que es una estructura que da un

discurso muy claro, donde en la B se puede tener otro material más lento y suavizante, le da un
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planteamiento muy transparente de lo que él está queriendo decir y volviendo a una

recapitulación le sirve para que el público tenga más claro lo que se estaba diciendo al inicio.

A pesar que es una fantasía, que tiene que ser libre, la obra tiene una estructura ABA muy

clara. La obra inicia con una melodía gitana en menor, que imita la voz humana que se ha

utilizado mucho por otros compositores, es una pieza relativamente oscura que va tornando luz

hasta el final, indica el maestro que él quiso llevar una línea de lo oscuro al inicio de la obra a lo

brillante al final. Durante la obra hay mucho manejo de armonías cuartales, armonías extendidas,

uso de séptimas y novenas.

Aunque el maestro considera que tenía una estructura armónica a la hora de escribir la

obra, esto se le da de manera natural y no está obsesionado con la teoría, piensa que la

composición debe ser libre y no debe estar limitada por la teoría, debe ser un ejercicio de libertad

y, el arte, es un un ejercicio de libertad.

Sumando a lo que el maestro indica podemos ver que con una progresión introductoria

con estilo un poco recitativo se evoca la melodía costarricense Pampa, se introducen temas

rítmicos variados de esa melodía y, de la melodía de Caña Dulce, con corridas virtuosas de

semicorcheas, todo en Do menor bajo un ritmo sincopado con rasgos latinoamericanos.

Posteriormente, ya más evidente se presenta el tema Pampa en Re bemol casi sin ninguna

variación en comparación con su versión típica original, luego si se introduce una variación de

Pampa modulado a Fa menor. Mediante puentes y progresiones armónicas de nuevo en estilo

recitativo se recapitula el motivo rítmico y virtuoso expuesto al inicio, la fantasía finaliza con el

famoso acorde de picardía, también ampliamente utilizado a finales del periodo barroco.

Volviendo a las indicaciones del compositor nos dice que lo que más le gustaría escuchar

de la ejecución de la obra es el contraste de lo que el texto musical exige, ya que la obra tiene
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muchos contrastes y esto es lo más importante para él, tener capacidad de un manejo energético

para las diferentes partes de la obra. En el Compás 8 y hasta el compás 11 hay una nota larga

que hay que mantener y que se debe mantener la energía, ya que es un momento muy evocativo

para la trompeta, donde se puede demostrar mucho por parte del trompetista.

En general lo que el maestro quiere que se perciba de la obra es que el intérprete sea

genuino con lo que percibe del compositor por medio de la obra, él busca que la obra se parezca

a él y, si no fuera así, es porque está usando una máscara a la hora de componer, y eso es algo

que muchos compositores hacen y hacen que la música sea muy forzada, pero para el maestro no

debe ser así, el intérprete y el público deben de percibirlo a él a través de su obra.

También nos indica que su música tiene muchos detalles, que tiene las articulaciones y el

fraseo escritos de lo que él quiere escuchar y que no deberían de cambiarse. Pero lo más

importante es escuchar una interpretación auténtica del intérprete y que el intérprete pueda

percibir de él como compositor.
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Capítulo 3: Sonatina en Sol menor para trompeta y piano
de Manuel Matarrita Venegas.

3.1 Biografía Manuel Matarrita Venegas.

Manuel Matarrita nace el 8 de diciembre de 1972, oriundo de Santo Domingo de Heredia,

inicia sus estudios en música en el año 1981 a la edad de 8 años en la etapa básica de la

Universidad de Costa Rica, desde un principio inició con el estudio del piano.

Luego sin cuestionarse nada y sin pensar en otras opciones continúa sus estudios en piano

en la Universidad de Costa Rica, donde se gradúa en el año de 1993 con la licenciatura en piano,

en ese momento inicia a trabajar en la misma universidad como pianista acompañante, luego de

cinco años de trabajar en la universidad, le otorgan una beca para estudiar en los Estados Unidos

de América, en la Universidad de New Orleans, donde obtiene el grado de maestría y, luego,

obtiene el grado de Doctorado en Louisiana State University en el año 2004.

Después de sus estudios en el extrangero, regresa a la Universidad de Costa Rica donde

sigue trabajando hasta el día de hoy y a la cual ha estado ligado desde el año 1981. La

composición despierta tarde en su carrera, ya que él no se animaba a componer por la manera

en que el país o hasta nivel internacional de que los compositores son músicos que estudian

composición para que sea de una manera seria y él no sentía que fuera una persona muy creativa

y no le llamaba la atención la composición en ese momento.

Pero en el año 2012 todo cambió a raíz de la oportunidad de realizar un recital en el

Teatro Nacional como pianista solista, el cual quiso hacerlo solo de música de compositores

costarricenses, al ser esta una oportunidad poco usual de llevarse a cabo en el Teatro para un

pianista solista, por esta razón toma la decisión de hacer una obra para piano que se llamó
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“Desvaríos sobre la Botijuela” la cual el maestro indica que quedó satisfecho con el resultado y,

a la postre, es una obra que ha tenido éxito, ya que se ha tocado muchas veces.

Luego siguió componiendo poco a poco obras para piano, puesto que es su interés

primordial, luego compuso algunas canciones y, seguidamente, pasó a experimentar con música

de cámara y, a partir de ahí, casi todo su trabajo ha sido música de cámara, de aquí nace la

curiosidad de hacer una obra de música de cámara para cada instrumento para así saber cómo

funciona componer para un instrumento específico, este proyecto aún no ha terminado, pero

sigue en proceso. Actualmente está incursionando en la composición de ensambles más grandes.

Su estilo de composición lo considera como un lenguaje tonal, para el maestro la melodía

es el elemento principal, esto para tener un discurso en su obra, además tiene un arraigo fuerte

con las estructuras formales clásicas como la sonata, variaciónes y demás estructuras, ya que su

aprendizaje como compositor ha venido de tocar música de otras personas y, sobre todo, por la

experiencia que ha tenido con el repertorio que ha ejecutado como intérprete. Otro aspecto

importante son los ritmos latinoamericanos, ya que es lo que le nace, siempre le salen de manera

natural ritmos latinos como parte de él mismo.

Con respecto a sus influencias el maestro indica que no tiene en mente a la hora de

componer a ningún compositor específico, pero que si tuviera que decir algo que le marcara y

esto a pesar de no ser jazzista, és el compositor Claude Bolling, ya que era un compositor que

podía mezclar el lenguaje del jazz con las estructuras y lenguajes de la música clásica y barroca.

La mayor influencia es el compendio de la música que ha tocado y ha escuchado en su

vida. Cuando el maestro inicia la composición de una pieza siempre lo hace como un acto

deliberado y nunca por inspiración del momento, normalmente ya tiene una idea en la cabeza y
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compone de manera rápida, ya que es un poco impaciente y quiere terminar rápido y las

emociones no afectan mucho en su proceso.

El maestro indica que la música sí debe causar una emoción, pero en el proceso de

composición no debe estar en algún estado para poder hacerlo. Considera que no tiene ningún

ritual en el proceso de composición, solo lo hace porque tiene que componer y por su propia

decisión, lo único que piensa es en la melodía de la obra y cuando ya la tiene, inicia con la

composición.

Considera que el piano es su mayor herramienta para componer y lo complementa con la

computadora y software de escritura musical, ya que facilita mucho el trabajo. El maestro

considera que su estilo se ha mantenido firme en la creencia de que la melodía es la base de todo

y se mantiene dentro el estilo de música tonal, considera que se ha vuelto más audaz en el

manejo de la armonía, también ha mejorado en la manera de tratar la forma de las obras, pero no

considera que el compositor Manuel de hace 10 años sea muy diferente al actual. Para él lo más

importante es que la gente sienta agrado por su música y la quiera tocar, pero no tiene ningún

afán en ser reconocido o galardonado, lo que le satisface es que las personas disfruten su música.

3.2 Análisis de la Sonatina en Sol menor para trompeta y piano.

La obra nace a raíz de la propuesta del trompetista costarricense Juan Carlos Meza de

hacer un disco de obras costarricenses para trompeta y piano, esto hizo que al maestro se le

ocurriera hacer una obra para trompeta y piano, luego de esto le presenta el primer movimiento

al maestro Meza el cual pensó que era una broma, ya que no sabía que el maestro Matarrita

componía, después de leer el primer movimiento al maestro Meza le gustó la obra y así que el

compositor se dispuso a terminar la obra para incorporar al proyecto del disco.
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Esta es la tercera obra escrita por el maestro en el formato piano e instrumento, en el

momento de componer la pieza el maestro tomó en cuenta, por ser la trompeta un instrumento

común en la música popular latinoamericana, que la obra tuviera ritmos populares dentro un

formato de música académica.

El primer movimiento puede ser el menos latino, con algunos elementos de Funk y un

poco de Jazz y una parte de bolero, en el segundo movimiento si busco una danza o ritmo

latinoamercano lento que fuera algo diferente y fue así como pensó en la Zamba Argentina.

Para el tercer movimiento no había pensado cuál ritmo podía utilizar y un día venía en el

automóvil y en la radio sonó una cumbia y es así que elige la cumbia para el tercer movimiento.

Básicamente, fue buscar música que no estuviera tan alejada de nuestra identidad cultural pero,

que pudiera enmarcarse en una pieza académica de concierto.

La obra fue un acto de voluntad y no piensa que haya un mensaje particular o una historia

importante detrás de ella, fue una pieza que él quiso componer para Juan Carlos Meza y que

sonara bien.

La estructura formal es Sonatina, en un principio el maestro quería hacer sonatas para

instrumento y piano, idea que tomó de Hindemith, sin este ser una gran influencia, ya que no

considera su estilo de composición, pero sí tomó la idea de hacer obras para diferentes

instrumentos. Cuando vino esta pieza pensó en hacer algo más pequeño y al ser una pieza corta

eligió el formato de Sonatina.

El maestro indica que se siente muy cómodo componiendo con este tipo de formatos, ya

que una manera discursiva de desarrollar los temas, el primer movimiento es una forma sonata

libre, puesto que el desarrollo del tema es más libre y corto, el segundo movimiento lento en

forma ABA y el tercer movimiento es una cumbia en forma de Rondó en la cual le pareció muy
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interesante hacer un segmento de improvisación, ya que es muy natural de la música de este

estilo tener improvisación.

En la forma armónica el maestro considera que es bastante convencional, el primer

movimiento está en sol menor, el segundo está en re menor y tercero está de nuevo en sol menor,

el esquema es básicamente el esquema armónico de la forma sonata y no tiene muchas

variaciones armónicas, la obra no tiene modulaciones muy importantes durante toda la obra,

tambíen por esto elige que sea una sonatina, ya que no es muy compleja en su forma estructural o

en la forma armónica.

Sumando a lo que el maestro indica y haciendo un análisis de la obra podemos ver que:

a) El primer movimiento en Sol menor tiene colores bastante contemporáneos incluyendo bucles

melódicos en el piano; b) mientras la armonía produce una serie de acordes utilizados con

función dominante extendidos con séptima, novena, décima menor, etc; c) o acordes disminuidos

como sustitución de dominante, mientras mantiene y repite a manera de obstinato el pedal del

primer grado de la escala menor (Sol) en el bajo. Esto superpone de una forma muy elegante el

acorde dominante sobre el de tónica logrando así que la faceta dominante o tónica esté más

supeditada al ritmo y al sentido de la anacrusa versus llegada. Si bien por la complejidad los

términos tónica o dominante aquí no se toman a la ligera podríamos decir que son más bien

acordes más tensos o de carácter dominante que resuelven a acordes más resolutivos o con

percepción tónica, que son guiados en gran medida por los patrones melódicos del piano,

especialmente de la mano izquierda, para demarcar uno del otro.

La melodía de la trompeta abraza partes un poco más tonales, por ejemplo, el quinto

grado de la escala (nota Re) el cual se sostiene por la mayor cantidad del tema en notas largas al

inicio de la introducción del tema principal, posteriormente, como es tradicional en otras formas

36



clásicas, pasamos a un subtema en la dominante, es decir, en la tonalidad de Re menor, pero en

este caso se desvía a otras modulaciones y a atmósferas, pasa a un tema totalmente contrastante

en el carácter, pues es bastante lírico y en la relativa mayor, para luego volver al mismo lenguaje

inicial, en términos de forma y por la armonía nos encontramos con un ABA.

En el segundo movimiento titulado Samba, tiene un carácter de casi una barcarola, se

mueve por modulaciones ligadas al lenguaje de baladas de Jazz, todas en tonalidad mayor.

Sucede primero una tercera menor hacia arriba, medio tono hacia arriba y de nuevo a la tonalidad

de inicio, completando así el círculo de la siguiente forma:

Si bemol Mayor

Re bemol Mayor (puente Fa Mayor)

Re Mayor

Si bemol Mayor

Este círculo se repite una vez más.

Posteriormente, hace una variación de ese círculo para darle una sensación de final:

Si bemol

Mi bemol

La bemol

Re bemol (puente Fa Mayor)

Si bemol menor

Esta última variación armónica la utiliza para retomar el tema inicial con la progresión

original. El tercer movimiento está mayormente en Sol menor, utilizando acordes extendidos

con 7ma y 9na utiliza tema y variaciones utilizando arpegios y adornos, dentro de una progresión

armónica tradicional.
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Regresando a lo que el maestro nos cuenta de su obra, nos indica que parte más

significativa para él es el segundo movimiento, le gusta mucho como quedó, hay una sugerencia

que hizo el maestro Meza a la hora de grabarla que no está en la partitura y es que en la segunda

parte, en el compás 27 la trompeta baja una octava a lo que está escrito para que sobresalga la

parte de piano luego ya en el compás 34 vuelve a la octava que está escrita.

Al maestro le parece que en este segundo movimiento hay un diálogo muy bonito entre la

trompeta y el piano y le recuerda mucho al maestro Claude Bolling que hace una mezcla entre

clásico y popular. Dice el maestro que para él, el éxito de una obra es que el público la quiera

volver a escuchar y que los intérpretes la quieran volver a tocar, esto es lo que él quiere que

perciba el oyente y el intérprete.
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Capítulo 4: Romanza Para Trompeta y Piano de Maricel
Mendez Salazar.

4.1 Biografía de Maricel Mendez Salazar:

Nace el 12 de junio de 1985 en San José, oriunda del cantón de Coronado, inicia sus

estudios musicales en el año de 1993 en el programa juvenil de la Orquesta Sinfónica Nacional

de Costa Rica, empezó sus estudios en viola directamente, luego ingresa al Conservatorio

Castella donde termina la secundaria con especialidad en Viola.

Continúa en el Instituto Nacional de Música por un tiempo y luego culmina sus estudios

en la Universidad de Costa Rica con la Licenciatura en Viola en el año 2016.

Desde que estaba en la secundaria se desarrollaba como violista de diferentes orquestas

como la Orquesta de Heredia, la Orquesta Sinfónica Nacional y la Filarmónica. Luego hace su

posgrado en viola en Louisiana State University, entre el año 2016 y 2018, donde también

participa en diferentes proyectos musicales. Estando en el posgrado en la Louisiana State

University es donde por medio de una preguntas que generó un profesor de violoncello cuestionó

en qué otros aspectos musicales se podían desarrollar y esto la lleva a pensar o plantearse en

experimentar en la composición.

Ya estando en Costa Rica de vuelta es donde empieza a experimentar con la composición,

se encuentra con grabaciones de años antes, de ideas y melodías que componía en su cabeza y

grababa y esto genera que escriba varias obras para diferentes instrumentos y una para orquesta.

En medio de la pandemia hace su primer recital de manera virtual y que la lanza cómo

compositora en el año 2020 con cuatro obras originales.

La compositora considera que su estilo de composición es ecléctico, aunque considera

que su estilo no está definido o no es a ella que le toque definir su estilo, considera que es a otras
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personas o a especialistas en un futuro hacerlo, ella hace la música por la música y no considera

que se encasille en un estilo específico, ya que todos los estilos son muy valiosos, ella usa desde

música popular, folclórica, académica hasta música funk, por eso dice que es ecléctica, ya que es

la mezcla de muchas influencias que de alguna manera podrían encajar entre sí.

Maricel considera que su misma experiencia como intérprete es su mayor influencia que

ha moldeado su composición. Pero hablando de compositores nombra Bach, Beethoven, Bruch,

Debussy, Miles Davis… También se siente muy influenciada por el funk y la música latina.

Ahora bien, se siente muy influenciada por personas del ámbito nacional como Eddy

Mora, Marvin Araya, quienes la han inspirado por todos sus aportes a la música nacional,

también ha sido influenciada por su maestra Patricia González Rodríguez que le han dado fuerza

de género como mujer.

Considera que cualquier tipo de música, si está bien justificada y bien hecha, puede

funcionar como una influencia positiva a su estilo. Para iniciar con una obra hay dos aspectos

fundamentales que influyen para iniciar, una es la parte visual, hay aspectos visuales que la

mueven a componer obras o se imagina imágenes para iniciar una obra, luego escribe parte de la

obra y la deja de lado para que madure y luego vuelve a ella días después. Otro aspecto

importante es la búsqueda de respuestas, siempre se plantea una pregunta y con esa pregunta

inició con la composición buscando una respuesta a este cuestionamiento inicial.

Hablando de las emociones nos indica que son importantes en la medida que la música se

sienta bien, que se sienta correcta, ya que se puede escribir de manera racional y se puede

escribir de manera emocional también, pero no siempre se les puede dar toda la importancia, hay

que tener muy presente la intuición y en entender que la obra es correcta y que tenga coherencia

entre las ideas.
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La compositora indica que las herramientas esenciales en su proceso de composición son

la viola y el teclado, hay obras que las ha escrito a pura viola. Hablando de su estilo, concidera

que sí ha evolucionado, ya que ella misma se cuestiona mucho lo que hace, además dice que

ahora piensa en estilos más profundos, antes pensaba muy en blanco y negro, pero ahora piensa

en escalas de diferentes colores, lo cual lo hace un proceso más complejo y más sufrido por

estarse cuestionando su obra, lo cual considera necesario, siempre y cuando sea para tener un

mejor resultado final en su obra, no para autosabotearse.

4.2 Análisis de la obra Romanza para trompeta y piano.

La obra nace cuando la compositora fue a un festival de trompeta que se realizó en la

escuela de estudios generales de la Universidad de Costa Rica, y cuenta que todo el recital fue

cargado de energía, mucha música con pasajes rápidos y agudos, el cual fue para ella un recital

muy bueno, pero todo fue potencia, sonido, poder y salió muy entusiasmada por el recital, sin

embargo, esto le generó la una pregunta al día siguiente de cómo se hubiera escuchado algo más

tranquilo o más calmado en el recital, algo tipo Debussy.

Esto fue lo que generó la pregunta de cómo se podría escuchar la trompeta en este estilo,

por lo que escuchó algunas de este tipo para trompeta como la Romanza de Rafael Méndez, esto

fue mucho antes de salir del país y hacer sus posgrados. Luego, cuando se decidió componer,

inició con esta obra para cambiar el estilo de música que se escribe para trompeta y comenzó a

componer la obra buscando respuesta a la pregunta inicial, buscar la parte dulce y cantable de la

trompeta, buscando explotar esta característica expresiva del instrumento.

La idea principal de esta obra es tratar de demostrar que el trompetista también puede

tocar delicado y con el corazón, no solo música de estilos energéticos, rápidas y agudas, también

que los trompetistas se reten y salgan de una zona de confort, esto hace que sean artistas más
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integrales, además de generar otro tipo de sentimientos en el público. La estructura formal de la

obra es una Romanza que inicia con una Cadenza, esta cadenza es muy importante porque

prácticamente es la pregunta que se hizo la compositora al iniciar la obra, luego viene la

estructura ABA basado en el tema de esta Cadenza y, básicamente, es la respuesta a la pregunta

inicial, se desarrolla el tema, se cuestiona y finalmente retoma el tema para hacer una conclusión.

Armónicamente es una pieza bastante tonal y la armonía va sujeta a la melodía. Sumando

a esto podemos ver después de realizar un análisis que el motivo central contiene el arpegio de

sol mayor con una nota de paso que se repite varias veces y modula a otros centros tonales.

Los centros tonales son:

Sol mayor.

Mi menor, modulación del tema principal.

Si bemol.

Sol Lidio.

Puente.

Sol mayor.

Luego la compositora nos cuenta que la parte que considera más importante es la

cadenza del inicio, ya que es realizar la pregunta y de ahí se desarrolla toda la obra, buscando

una respuesta. Indica la compositora que esta obra no se debe tocar rápido, es una obra para

razonar y para sentir, ella espera que el público y que el intérprete pueda conectar

emocionalmente con la pieza, que se sientan acariciados por la obra, evoca sentimientos más

profundos y más íntimos. La obra es muy importante, ya que es la primera obra que la

compositora concluyó y una de las que presentó para ingresar a la carrera de composición, esta

obra fue como el tocar la puerta y donde se asoma como parte de esta rama musical.
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Capítulo 5 Retratos para trompeta y Piano de Vinicio
Antonio Meza Solano.

5.1 Biografía de Vinicio Antonio Meza Solano.

Vinicio Antonio Meza Solano, nació un 24 de agosto de 1968. Es un músico costarricense

que dio sus primeros pasos en la música de la mano de su padre, quien fue su primer maestro.

Más tarde, ingresó a la Escuela Municipal de Música de Paraíso, en Cartago, donde comenzó sus

estudios en clarinete, un instrumento que sería clave en su desarrollo musical. Posteriormente,

continuó su formación en el Conservatorio de Castella, y su talento lo llevó a recibir una beca

para estudiar en la Academia de Arte de Interlochen, en Michigan, Estados Unidos, donde pasó

dos años.

Después de esta experiencia, obtuvo su Bachillerato en Música del Instituto de Música

Curtis, en Filadelfia, y más adelante una Maestría en Música de la Universidad Estatal de

Florida. A lo largo de su carrera, ha sido galardonado en Costa Rica con varios premios, entre

ellos el Premio Nacional de Música tanto en Ejecución Musical como en Composición. También

ha sido reconocido por la Asociación de Compositores y Autores Musicales de Costa Rica con

premios como Arreglista del Año y Compositor del Año en las categorías de música formal y

jazz. Además, ha recibido el prestigioso Premio Áncora en Música.

A lo largo de su carrera, el maestro ha trabajado en diversos géneros, que incluyen

música sinfónica, música de cámara, jazz y salsa. Muchas de sus composiciones han sido

interpretadas tanto en Costa Rica como en el extranjero, y varias de sus obras han sido grabadas

o comisionadas por distintas instituciones.

A nivel internacional, Vinicio ha participado en importantes festivales como el Festival

Musical del Pacífico, en Japón; el Festival Musical de Evian, en Francia; el Festival Musical de
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Graz, en Austria y el Festival Internacional de Mozart, en la Isla de la Reunión. Además, ha sido

solista con la Orquesta Sinfónica Nacional de Costa Rica, la Orquesta Juvenil Interamericana en

Puerto Rico y la Orquesta de la Academia de Arte de Interlochen, en Michigan.

Además de su carrera como clarinetista, Vinicio ha sido profesor de clarinete en la

Universidad de Costa Rica y en la Universidad Nacional. Actualmente, forma parte de la

Orquesta Sinfónica Nacional de Costa Rica y es profesor de apreciación musical en el Instituto

Tecnológico de Costa Rica.

A lo largo de los años, también ha desempeñado un papel destacado como compositor,

arreglista y director de la orquesta de salsa Soncaribe. Además, es clarinetista, saxofonista y

compositor del cuarteto de jazz Swing en 4, con el que ha grabado cuatro discos y ha realizado

presentaciones en países como Panamá, Alemania, Suecia, Argentina, Cuba y Canadá. Una de

sus experiencias más destacadas fue la composición de la música para la película costarricense

Asesinato en el Meneo, un proyecto que le permitió unir su pasión por la música con el cine.

Inició en la composición muy niño cuando escribía melodías que, después, tocaba con la

flauta dulce, esto a los ocho años de edad.

Describe que su estilo de composición ha sido muy influenciado por la música latina, el jazz y

por la música académica occidental. Considera que su estilo favorece mucho a la melodía, ya que

la toma como el elemento más importante, el maestro creé que esto tiene que ver con que él

interpreta un instrumento melódico.

Vinicio resalta que el alto nivel de las experiencias vividas en el ambiente de la música

académica occidental durante sus estudios en Curtis Institute of Music, Florida State University,

Interlochen Arts Academy y su experiencia como docente han moldeado mucho su estilo de

composición y su vida cómo músico.
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El maestro indica que a la hora de componer no tiene ningún proceso en especial, es un

ejercicio que nada más llega y lo hace, él piensa que la composición musical es un trabajo

intelectual y de obrero, como la carpintería o la construcción, es una cuestión de ser el obrero, el

ingeniero, el dueño y no de una inspiración de momento, sino que es un trabajo que se realiza en

el momento y puede pasar que las ideas no lleguen en ese instante por diversas razones del

entorno. Sin embargo, en otro momento sí llegan buenas ideas, recalca que lo más importante

para él es tener una melodía, es en lo primero que piensa o es lo primero que compone al iniciar

una obra.

Vinicio piensa que las emociones sí son importantes a la hora de componer, ya que pueden

afectar las ideas que se buscan y no fluir en el momento con las emociones que se buscan en la

composición. Las herramientas que el maestro utiliza, y son básicas para su proceso de

composición, son el lápiz, el borrador y el papel, no utiliza computadora, utiliza un teclado o el

clarinete.

Considera que su estilo de composición no ha evolucionado, pero la madurez sí, tiene más

conciencia de lo que se está escribiendo y ha retomado piezas anteriores y ha hecho cambios para

mejorarlas.

5.2 Análisis de la obra Retratos para trompeta y piano.

Esta obra fue escrita en el año 2002 comisionada por el tubista John Manning y luego

adaptada para trompeta por el mismo, el primer movimiento está basado en el cantante jondo del

flamenco ya que el maestro había estado en el 2001 en España y esto tuvo mucha influencia para

este mismo, también indica el maestro que puede estar influenciado por la música del compositor

Español Manuel de Falla.
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El segundo movimiento está inspirado en valses latinoamericanos ya que al maestro le agradan

mucho estas composiciones y puede estar inspirada en los valses de Frédéric Chopin.

El tercer movimiento está inspirado en la música romántica y es una romanza con una

melodía hermosa que se puede sentir inspirada en música de Serguéi Rajmáninov.

El cuarto movimiento es un Blues y está inspirado claramente por la música Jazz y puede

evocar al compositor Estadounidense George Gershwin.

Todo lo anterior refleja que la inspiración viene de las vivencias y la música que ha escuchado e

interpretado el maestro.

Los elementos que más se destacan en la obra según el maestro son los distintos ritmos o géneros

utilizados para la composición: El flamenco, el vals latinoamericano, más específico vals

Venezolano, las canciones y el blues.

El compositor considera que el mensaje que se transmite con la obra es meramente tal cual lo

quiera interpretar el oyente, la obra puede despertar distintos sentimientos según como se sienta

el receptor de la obra, pero para él se trasmiten las siguientes emociones:

● En el primer movimiento la energía es como en el flamenco.

● En el segundo movimiento la gracia de un baile de antaño como el vals.

● En el tercero el amor, paz, tranquilidad.

● En el cuarto la comicidad, algo divertido.

En estructura formal el maestro no pensó en una estructura tradicional, es una obra de cuatro

movimientos sin ninguna razón específica o sin seguir una estructura formal, pero utilizó el

nombre retratos para describir cuatro personalidades diferentes.
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El maestro indica que en la estructura armónica la obra está pensada con una estructura tonal,

con muchos movimientos en cuartas, el vals tiene una armonía más tradicional y el último

movimiento está claramente influenciado por la estructura armónica del blues.

En un análisis realizado por el autor de este trabajo podemos observar que: el primer

movimiento inicia con un mordente estilo arabesque que se aproxima al rededor de la dominante

o quinto grado de una escala de do menor armónica, aproximación que se realiza medio tono

hacia arriba, medio tono hacia abajo y, después, retorna a su nota original, el cual acrecienta la

tensión para la resolución y presentación del tema, sugiriendo así un grupo de notas con función

dominante hacia dicha escala. Sin embargo, conforme la melodía se sostiene sobre esos tonos e

ingresa el piano el compositor cambia el sentido de los mismos y se sustenta sobre su centro

armónico como tonalidad central (no como dominante) dentro de la escala mayor armónica doble

o una escala medio oriental con un séptimo grado bemol (introducido por el piano), lo cual le da

una remembranza a la escala menor natural más familiar al oído oriental. El compositor alterna

virtuosamente tonos exóticos y familiares, dando una atmósfera de sonidos globales sin una

identidad rígida hacia algún esquema preexistente.

La escala medio oriental en su forma original:

Sol, La bemol, Si, Do, Re, Mi bemol, Fa#, Sol.

La variación utilizada por el maestro Meza es :

Sol, La bemol, Si, Do, Re, Mi bemol, Fa, Sol.

Finalmente, da la sensación de apoyarse más decididamente en tonos que comprenden el

modo Frigio, pero el compositor da el último giro y utiliza toda esta introducción como un grupo

dominante (como sugiere al inicio con el mordente hacia la nota sol) que, entonces, resuelve a do

menor (véase el compás 9 con el ingreso del piano). Una vez que se encuentra cómodamente en
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la tonalidad de do menor desarrolla las melodías utilizando estilos más árabe-españoles, siempre

introduciendo variaciones con su sello personal, pero una vez que se introducen los temas el

compositor se inclina más a hacer movimientos más orientados a la corriente del jazz y

progresiones más occidentales conforme la acción y el tempo en la música se desarrollan. Esto

realmente brinda una paleta ágil y variada de colores para una representación muy propia de

sonidos lejanos. Por ejemplo, cadencialmente utiliza modos griegos como el Lidio para dirigirse

de nuevo en la escala de sol menor para dar tensión extra y resolver un grado hacia abajo hasta

Sol, que es utilizado como función de modo Frigio y, además, como sustitución de dominante de

do menor para volver a temas centrales arpegiados en esa tonalidad.

En la armonía occidental podemos decir que estamos en una escala menor natural que

utiliza el grado bemol de la misma forma que los compositores europeos utilizan el acorde

Napolitano, solo que en este caso es más correcto señalar como un paso del Lidio al Frigio,

aunque este último se tiene que resolver una última vez “occidentalmente”, puesto que el modo

Frigio se reinterpreta como dominante de Do. Este caleidoscopio de Jazz moderno con notas de

estilos medio orientales y árabes finalizan en un abrupto cierre en la dominante de Do, esto crea

un espacio de pausa para retomar esa dominante e iniciar el siguiente movimiento.

En el segundo movimiento se presenta un ritmo de Vals movido, con un tempo de danza

ágil sincopado, pero con un esquema tradicional de un Rondo simple, con una transición central

organizado en una estructura. AB puente AB donde A está en el centro tonal Fa menor y B en

Re bemol mayor.
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Estructura armónica:

● Tema principal

El tema principal está basado en una progresión de círculo de cuartas dentro de la

tonalidad de Fa menor, cada acorde alternado entre menor y mayor, (intercambio que produce

fluidez armónica horizontalmente) todos con séptima y de la siguiente forma:

Sol menor 7 (Sol, Si bemol, Re, Fa)

Do Mayor 7 (Do, Mi, Sol, Si bemol)

Fa menor 7 (Fa, La bemol, Do, Mi bemol)

Si bemol Mayor 7 (Si bemol, Re, Fa, La bemol)

(Círculo en En Fa menor se repite)

● Tema B

El tema B está en Re bemol Mayor

● El Transición

El tema B está en Db con arpeggios.

● Modulación

Una vez más hace un circulo de cuartas como al inicio, pero se extiende a para permanecer en

Db mayor por más tiempo,

Sol, Do, Fa, Si bemol, Mi bemol, La bemol, Re bemol

Seguidamente realiza un pequeño puente utilizando progresiones armónicas circulares

que evocan el inicio, pero utilizando cromatismo descendente en el bajo, para volver a dar inicio

al tema principal (círculo de cuartas utilizando el mismo método inicial).

● Recapitulación

La pieza finaliza en el cierre hacia el segundo subtema B en Re bemol mayor.
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El tercer movimiento es una Romanza, balada de carácter inspirador, evocativo.

Está en Re bemol Mayor, modula de forma tradicional entre sus temas con acordes y colección

tonal post romántica.

Luego modula a un segundo tema en F mayor.

Posteriormente, modula a Re Mayor, esta es una tonalidad relativamente alejada pues no

tratamos con bemoles, (las tonalidades con sostenidos en general se perciben con mayor brillo,

en términos estéticos).

Sus melodías terminan en un acorde de Fa sostenido mayor colocado como acorde de

picardía sobre al final de una línea melódica en Fa sostenido menor natural.

El Cuarto y último movimiento es un Blues, en Mi bemol, en un estilo burlesque utiliza

interludios con acordes post románticos y lejanos a la tonalidad como forma de puente, tales

como colecciones de tonos, pequeños clusters no tonales, acordes mayores con séptima y novena

invertidos para crear cercanía a los armónicos más agudos del acorde, notas no armónicas.

Características melódicas de notas del bajo (mano izquierda) en estilo “walking bass” con

líneas descendentes y notable cromatismo, seguido de una apropiación de la línea melódica del

tema principal en el bajo que da pie a una nueva sección, la cual contiene un segmento de

carácter improvisatorio, en el centro de la pieza.

Está en una estructura de un rondó simple ABA.

Para finalizar el maestro nos indica que la parte que le gustaría que se resalte de la obra es

la melodía, para él es lo más importante en los cuatro movimientos y que destaquen la energía

del primer movimiento, la gracia del segundo, el romanticismo y lirismo del tercero y lo

divertido del cuarto movimiento.

50



Esto porque para el compositor es la gran idea de esta obra, es un gran retrato de una

persona con cuatro personalidades o sentimientos diferentes, un ejercicio que el maestro le

gustaría que se hiciera es que el intérprete se identifique con algunos de estos sentimientos o que

identifique algún momento de su vida con alguno de los movimientos.
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Conclusiones

La presente investigación tiene como objetivo principal la preservación y difusión de la

música para trompeta y piano creada por compositores costarricenses durante el siglo XXI

(2002-2022). Este trabajo es fundamental para la cultura y la identidad de Costa Rica, ya que la

música desempeña un papel crucial en estos aspectos. La preservación y difusión de estas

composiciones asegurará que prevalezcan a lo largo del tiempo y enriquecerá el currículo de la

escuela de trompeta en Costa Rica.

Analizar las características estilísticas de la música costarricense para trompeta y piano

en este periodo enriquece la comprensión del estilo musical del país. Durante el siglo XXI, la

música contemporánea en Costa Rica ha experimentado una evolución significativa, alejándose

de las formas tradicionales europeas que predominaron en el siglo XX. Compositores como

Benjamín Gutiérrez y Bernal Flores han sido pioneros en este cambio, adoptando tendencias

vanguardistas sin perder su identidad formativa.

El auge de la composición de obras para trompeta y piano en el siglo XXI justifica esta

investigación, que proporciona información valiosa sobre los compositores y sus obras, y sirve

como un recurso educativo para estudiantes de trompeta. La investigación se basa en entrevistas

individuales con los compositores, ofreciendo un análisis detallado de sus obras y explorando el

contexto histórico, cultural y artístico que ha influido en su creatividad.

Este estudio no solo destaca el talento y la dedicación de los compositores costarricenses,

sino que también arroja luz sobre la evolución de la música en Costa Rica y su impacto en el

panorama musical internacional. Al honrar el legado de estos compositores, se fomenta una

mayor comprensión y apreciación de la diversidad cultural y musical de Costa Rica y su

contribución al mundo de la música para trompeta y piano.
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Además, el análisis estilístico de las obras, considerando las indicaciones de los

compositores, ofrece una visión profunda del proceso creativo y las motivaciones artísticas. Cada

capítulo del trabajo incluye la biografía del compositor, el análisis estilístico proporcionando un

material informativo invaluable para los estudiantes de trompeta y contribuyendo a la

preservación y difusión de estas obras a lo largo del tiempo.

Finalmente, este trabajo llena un vacío significativo en la investigación de la música para

trompeta y piano en Costa Rica, destacando la necesidad de estudios rigurosos en este campo y

proporcionando una base sólida para futuras investigaciones y desarrollos en este ámbito.
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Anexos

Entrevista a los compositores:

1-Sobre el compositor.

● ¿Quién es …………………………? (datos biográficos, edad, donde realizó sus estudios

y algún otro dato relevante)

● ¿Cuándo se despertó su interés en la composición?

● ¿Cómo describiría su estilo de composición musical?

● ¿Cuáles son las principales influencias musicales que han moldeado su estilo de

composición?

● ¿Cómo define el proceso creativo detrás de tus composiciones? ¿Hay algún ritual o

método que sigue?

● ¿Qué papel juegan las emociones en su proceso de composición?

● ¿Hay algún instrumento musical o herramienta tecnológica que sea fundamental para su

proceso de composición?

● ¿Considera que su estilo de composición ha evolucionado a lo largo del tiempo? Si es así,

¿cómo?

2- Sobre la obra.

● ¿Cuál fue la inspiración detrás de esta obra en particular?

● ¿Qué elementos musicales consideras más distintivos o importantes en esta composición?

● ¿Hay algún tema o mensaje que intentaste transmitir a través de esta composición?
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● ¿Cómo describiría la estructura formal de la composición y por qué eligió esa estructura

en particular?

● ¿Cómo está planteada la forma armónica de la obra?

● ¿Hay alguna sección o pasaje en particular que considere especialmente significativo

dentro de la obra?

● ¿Algún detalle específico que le gustaría que los intérpretes resalten o tengan en cuenta a

la hora de interpretar la obra?

● ¿Qué espera que los oyentes perciban o experimenten al escuchar esta composición?
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