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			EL TEATRO NACIONAL:

			caleidoscopio de nuestras reflexiones

			Sylvie Durán

			Ministra de Cultura y Juventud

			Decíamos, cuando cumplió 120 años de existencia, que el Teatro Nacional es espejo o caleidoscopio de nuestras ambivalencias, de las contradicciones y reflexiones que han encontrado un espacio central en esta casa de la expresión y de las ideas. 

			La más dolorosa de esas ambivalencias ha sido el contraste entre la consideración generalizada sobre su condición de “joya mayor del patrimonio arquitectónico del país”, a la que se suma el esfuerzo de varias administraciones para contar con un Plan Integral de Conservación a la altura de su condición, y la indecisión que, ante la preciosa oportunidad de salvaguardar al Teatro como corresponde, nos ha privado hasta la fecha de los recursos requeridos para ello.

			Viene luego el debate, aún no resuelto, entre las visiones academicistas o centradas en las expresiones de élite y la cada vez más urgente incorporación de elementos de vanguardia, de la cultura popular y de nuestra diversidad cultural, como contenidos que ameritan ser impulsados y albergados por esta institución.

			Otra zona de discrepancia creativa es el equilibrio entre las funciones del Teatro como sede del espectáculo profesional, internacional o local, y su nivel de acceso. Hay tensión entre la centralización tradicional de su actividad y la desconcentración para que, de la mano de otras instancias, las oportunidades de acceso abiertas a la Gran Área Metropolitana se extiendan al conjunto del territorio nacional.

			Finalmente, la mitificación de los tiempos fundacionales, tanto del Teatro como del Ministerio, marcados por fuertes líderes y personalidades, da cara al esfuerzo actual por generar y consolidar una política de Estado sobre las comunidades creativas nacionales.

			Para mantener la perspectiva, conviene repetir que el San José de hace poco más de un siglo tenía alrededor de 20 000 habitantes y el país menos de 240 000, delos que menos de un 30 por ciento estaban alfabetizados. Hoy somos 5 millones de habitantes en condiciones muy diferentes, con nuevos desafíos ampliados por el crecimiento del país, por la globalización, el cambio climático y, sin duda, la pandemia del COVID-19. 

			Lo que más nos interesa del pasado es la inspiración para seguir construyendo, la mirada crítica para aprender y remozar capacidades, el repaso de nuestra historia para acoger con mayor amplitud los reclamos y potencialidades de las generaciones actuales. De cara a los nuevos tiempos, que aquilatamos en el marco de la celebración del segundo centenario de nuestra independencia, nos convocamos a ser –como los constructores del Teatro– visionarios y atrevidos. 

			Para lograrlo, conscientes de que de ello depende la sostenibilidad de la cultura, hemos de aperarnos con mayores datos, evidencias y capacidades de gestión. 

			Desde nuestro Teatro Nacional, lanzado en sus inicios como “templo del arte, palacio republicano y centro de sociabilidades burguesas” en tiempos de consolidación de la etapa liberal, saludamos hoy el bicentenario de una república “democrática, libre, independiente, multiétnica y pluricultural”. El Teatro ha sido faro y eco de la trayectoria del país, con sus avatares políticos, económicos y socioculturales, con sus cambios de mentalidad y de visiones. El Teatro Nacional somos nosotros, con nuestras luces y sombras, con nuestras asunciones y ausencias. 

			Hagamos que, en el bicentenario de la independencia, la mirada asertiva, comprensiva y generosa y, a la vez, exigente y autocrítica, nutra y fortalezca nuevas aspiraciones y capacidades. 

			Julio, 2020

		


		
			EL TEATRO NACIONAL

			legado cultural infinito

			Karina Salguero Moya

			Directora General Teatro Nacional de Costa Rica

			Un teatro que construye ciudad. Un país sin ejército en medio de una Centroamérica geopolíticamente compleja. Un monumento histórico que rinde homenaje a la pluriculturalidad desde la visión escultórica, la ornamentación, la arquitectura, el desarrollo de los oficios más artesanales, la pertenencia, el pensamiento y las artes escénicas. Así es nuestro Teatro Nacional.

			El pensamiento ecléctico plasmado en una obra declarada patrimonio de una Costa Rica, cuya ciudadanía en plena construcción de identidad, decide invertir en cultura. El Teatro Nacional de Costa Rica celebra el bicentenario con el orgullo de conservar un edificio entrañable, activo e incansable. Una pieza magistral que se actualiza para continuar a la vanguardia, como lo ha hecho durante 123 años.

			Desde 1897 el Teatro Nacional ha sido recorrido, editorializado, ovacionado, retratado y protagonizado por grandes figuras de la historia, tanto en el estadio de una primera república, desbordada por la ebullición política y construcción de idiosincrasias; como una segunda república cimentada en la actividad económica, el acceso a derechos ciudadanos y la consolidación de una visión de Estado. Todo lo ha visto y vivido, desde su palco de la omnipresencia, nuestro símbolo patrio.

			En el camino de la consolidación, el Teatro Nacional ha ido construyendo su estructura administrativa y artística por medio de importantes relevos generacionales y estilos de gestión de las artes escénicas al más alto nivel artístico. La conservación del edificio histórico es parte de la agenda de nuestro país. 

			Con la creación del Ministerio de Cultura y Juventud en 1971 inicia una tradición de directores y directoras, cuya función se inaugura en la gestión de Graciela Moreno, quien traza una ruta que se va tejiendo con cada nuevo perfil de liderazgo, que sucesivamente se fortalece por nuevos equipos de trabajo. 

			Así, de la mano de grandes figuras como Samuel Rovinski, Jody Steiger, Adriana Collado, Inés Revuelta, Fred Herrera y docenas de miembros de los diferentes Consejos directivos, se ha protegido uno de los bastiones más importantes de nuestro imaginario y sobre todo de nuestra democracia: el siempre vital, siempre resplandeciente, siempre nuestro Teatro Nacional.

			En plena conmemoración del bicentenario de nuestra nación independiente, reconocemos en retrospectiva los grandes logros de obras artísticas inolvidables, visitas de grandes próceres del mundo y de maestros y maestras que han plasmado su pensamiento en nuestras tablas; pero sobre todo, nos vemos hacia adelante, irrumpiendo en el futuro.

			Con la alegría de millones de relatos contados, de trasformaciones sociales y de buenos y malos tiempos, prevalece la responsabilidad con la historia de escribir sus capítulos, pero incorporando la polifonía como representación de nuestra posmodernidad.

			Para sellar la memoria de un bicentenario teníamos que contar a vivas voces nuestro propio relato. Es de esta manera como la catedrática Patricia Fumero Vargas ha editado y compilado magistralmente cada una de las obras editoriales que componen el cuerpo de la serie del Teatro Nacional de Costa Rica en el bicentenario, lo ha hecho como si se tratara de un fino y preciso trabajo de restauración de arte.

			El cálido y comprometido trabajo de los autores y autoras de esta colección fue acompañado del personal del Teatro Nacional, el cual colaboró para que hubiera una fluidez y respeto al trabajo investigativo y de recopilación, que incluyó revisiones de nuestros testimonios vivientes, el archivo institucional, las publicaciones en prensa, ediciones de libros fundamentales y todo el acervo de documentos históricos que se han impreso alrededor de nuestro símbolo patrio. Esta historia escrita a varias manos es publicada gracias a la visión y marco de cooperaciones con la educación pública a través de la Editorial de la Universidad de Costa Rica.

			La serie de libros, desde su salida de imprenta, forma parte de esta joya arquitectónica. Su estética responde a una curaduría reposada, en la que las fotografías de Adela Marín Villegas son las líneas del pentagrama que une los libros especializados de María Clara Vargas Cullell, Leonardo Santamaría Montero, Zamira Barquero Trejos, Gladys Alzate Quintero, Marta Ávila Aguilar, Juan Antonio Gutiérrez Slon y el de Patricia Fumero Vargas. A quienes el Teatro Nacional les rinde homenaje.

			Con mi mayor compromiso y amor profundo por las personas que han habitado y habitan la historia del Teatro Nacional, los funcionarios que cada día perpetúan y fortalecen la institución, el comprometido y solidario Consejo Directivo, el Ministerio de Cultura y Juventud, todos los sectores del arte y la cultura, en nombre de todos y todas, entregamos esta colección que cruza la barrera del tiempo, hacia los cientos de años de gloria y aplausos que va a recibir nuestro hito de ciudad visionaria.

			Que inicie la nueva era de este legado cultural infinito.

			Julio, 2020

		


		
			EL TEATRO NACIONAL:

			patrimonio vivo

			Patricia Fumero

			Instituto de Investigaciones en Arte

			La Colección Teatro Nacional de Costa Rica (TNCR) surgió en el 2015 cuando se nos convocó para ser parte de un proyecto para conmemorar los 120 años de la institución. Hoy me honra ser parte del equipo de trabajo conmemorativo en mi calidad de coordinadora de investigación y editora de los libros que conforman esta colección. De este grupo de investigadores ya se presentó un primer libro titulado Teatro Nacional de Costa Rica - 120 años: 1897-2017. Alegoría, símbolo y libertad cultural (2017) y se realizó una exposición fotográfica conmemorativa de las maravillosas obras de Adela Marín en colaboración con el Instituto de Investigaciones en Arte (IIArte) de la Universidad de Costa Rica. Dicha exposición fue convertida en itinerante con el apoyo del IIArte.

			En una segunda etapa y para abordar diversas problemáticas vinculadas al desarrollo del TNCR, se convocó a los siete investigadores, quienes ya habían participado en el libro anterior, a estudiar con mayor detalle el quehacer del Teatro en las áreas de la gestión cultural, diplomacia cultural, arquitectura, música, ópera, danza y el teatro. 

			Todos los libros tienen como base el Archivo Histórico y el Archivo Administrativo del Teatro Nacional de Costa Rica, ambos custodiados por el Centro de Gestión Documental e Investigación del TNCR, el primero posee un acervo de más de 30 000 folios, integrado por programas de mano, fotografías y artículos de periódico. En el proceso de investigación se recurrió al Archivo Nacional de Costa Rica (ANCR) para consultar los fondos de mapas y planos y los de las secretarías de Fomento, de Hacienda y de Comercio, de Educación y Cultura y se consultó el Archivo Intermedio. En el proceso se revisaron periódicos costarricenses ubicados en las colecciones especiales de la Biblioteca Nacional de Costa Rica y la de la Universidad de Costa Rica sin omitir la revisión bibliográfica correspondiente. También se realizaron entrevistas a diversas personalidades del arte y la política costarricense y del personal administrativo del TNCR. 

			El acceso a la información, en especial a los archivos del TNCR, le permite a esta colección brindar datos novedosos, tanto por las fuentes utilizadas como por las aproximaciones teórico-metodológicas. Al final, la colección efectúa una profunda revisión de la historia cultural de Costa Rica.

			***

			Conforme avanzaba el siglo XX, el Teatro Nacional respondió a diversas tendencias de representaciones escénicas para consolidarse como el lugar para disfrutar de un espectáculo de calidad artística hasta que se fundó la Universidad de Costa Rica (UCR) en 1940. Así, los eventos relevantes en el ámbito cultural costarricense básicamente han sucedido al interior de este edificio. Por el uso del espacio que proporciona, compitieron diversos grupos y asociaciones artístico-culturales, pues presentarse en su sala los legitimaba en su campo profesional. Por otro lado, también se utilizó el inmueble como una sala de Estado, la falta de espacios adecuados y su poder hicieron que el TNCR se utilizara para que escuelas y colegios presentaran veladas escolares o de fin de año, así como también lo han hecho academias privadas de ballet, danza, canto, música, teatro o poesía. Lo anterior supone que el público de las representaciones es amplio. De la mano del Teatro Nacional el proceso de construcción de los diversos campos de las artes se fortaleció. En la arena política de la década de 1940 y en el giro hacia la socialdemocracia a partir del decenio de 1950, se perfilaron las políticas culturales que van a marcar su rumbo para el resto del siglo XX y de cara a las primeras décadas del XXI.

			La creación de la UCR apoyó el proceso de formación del campo cultural y profesionalización del sector artístico al abrir carreras en artes, con ello alimentó la programación con propuestas de artistas y conferencistas nacionales e internacionales. Es así como en adelante encontramos, cada vez más frecuente, el uso del escenario para actividades académicas y diplomáticas fundamentales para Costa Rica. El proceso de institucionalización cultural se caracterizó por la creación de instancias gubernamentales y culminó con la formación del Ministerio de Cultura, Juventud y Deportes en 1971. Lo anterior es fundamental para el desarrollo del Teatro Nacional, pues pasó de ser una dependencia del Ministerio de Fomento a una del Ministerio de Educación (1941) y, finalmente, a la cartera de cultura (1971).

			La segunda mitad del siglo XX vería grandes transformaciones. Las instituciones culturales se consolidan y la política de mecenazgo y divulgación cambia. Nuevos agentes sociales entran a escena, en particular los sectores medios, ergo, se transforman las políticas culturales. El Teatro flexibiliza su código de vestimenta y amplía su repertorio programático al incorporar nuevas formas de hacer arte. Desde entonces ha permitido la experimentación en su escenario y esta atrajo a nuevos públicos. 

			La ciudad ya había cambiado, la construcción de la Plaza de la Cultura puso al Teatro Nacional en un sitio privilegiado pues lo liberó de la contaminación visual. La cúpula rojiza del edificio es un referente de la ciudad. Ahora con el crecimiento urbano se ha desdibujado, pero al transitar por el casco histórico de la capital, el Teatro es siempre un referente obligado para costarricenses y extranjeros. Gracias por acompañarnos en este camino.

			***

			La colección se compone de siete libros diferentes, los cuales pueden leerse de manera independiente de acuerdo con los intereses y gustos de cada uno de ustedes. De tal forma, el orden que en el cual los acomodamos no tiene ningún significado en particular. 

			El libro Templo, palacio y centro social: la arquitectura y la ornamentación del Teatro Nacional de Costa Rica de Leonardo Santamaría Montero analiza el lenguaje del diseño arquitectónico del inmueble, su ornamentación y su relación con la propuesta ideológica del Estado liberal costarricense y la formación de una cultura urbana burguesa. El autor pone el énfasis en el análisis sociocultural del diseño arquitectónico y su correspondencia con los antecedentes iconográficos, arquitectónicos, estilísticos y discursivos. De tal forma, se acerca a la función social del inmueble y del contexto en el cual se desarrolló el magno proyecto, así como al complejo proceso de contrataciones y licitaciones necesarias para la construcción y selección de su decorado. Finalmente, la investigación de Santamaría aporta en el estudio del papel de las sociabilidades burguesas y el poder del Estado a través de un análisis de la arquitectura del TNCR, la cual reproduce el orden social de la Costa Rica de fines del siglo XIX y del tránsito al siglo XX.

			Juan Antonio Gutiérrez en su libro Por su índole propia. Gestión, política y cultura en el Teatro Nacional de Costa Rica, 1897-2017 presenta una investigación sociológica sobre la gestión política y sociocultural del TNCR durante 120 años. Así concatena el quehacer del TNCR con el movimiento de la sociedad, la cultura y el Estado costarricense a partir de los momentos propios de la gestión de sus administradores, por lo que divide el libro en cuatro secciones. Al hacerlo revisa las necesidades y requerimientos de conservación de la obra arquitectónica, el desarrollo de política y diplomacia cultural, la promoción de actividades culturales e intelectuales, el traslado al Ministerio de Cultura, Juventud y Deportes (MCJD) y la innovación en los procedimientos, tecnología, expresiones culturales y prácticas de conservación y restauración del siglo XXI. 

			Diplomacia cultural: el Teatro Nacional de Costa Rica (1947-1990), libro de Patricia Fumero, estudia las relaciones de la diplomacia cultural que se establecen a partir del inicio de la Guerra Fría con el Estado costarricense. La década de 1940 es fundacional para el establecimiento de las bases institucionales del Estado contemporáneo y el campo de la cultura no está ajeno a ello, por lo cual se discuten los cambios en el concepto de cultura, la creación de políticas culturales y el papel del TNCR en el desarrollo de una diplomacia cultural. De tal forma, se vincula el quehacer del TNCR con dos sectores claramente diferenciados, aquel encabezado por los Estados Unidos y el otro es el bloque soviético. El texto muestra el papel fundamental que tuvo la institución como sala de Estado en este marco.

			El movimiento teatral costarricense es estudiado por Gladys Alzate en el libro 120 años de actividad teatral en el Teatro Nacional de Costa Rica 1897-2017. Allí reconstruye la génesis y la estructura del campo teatral costarricense y las condiciones del surgimiento de los primeros grupos de teatro independiente, de los gestores culturales y de actores y actrices que incidieron en el campo teatral a partir de su vínculo con el TNCR. Así el estudio inicia con la programación teatral dependiente de la circulación de compañías internacionales para luego discutir sobre el incipiente movimiento teatral, su fortalecimiento hacia la década de 1960, su posicionamiento como un referente teatral en Centroamérica para fines del siglo XX y su recuperación luego de la crisis producto del terremoto de Alajuela en 1990 que produjo el cierre del inmueble.

			Las artes escénicas también son estudiadas por Marta Ávila en su libro La danza en el Teatro Nacional de Costa Rica 1897-2017, en el cual inicia una investigación sobre el desarrollo del campo de la coreografía, la danza y la construcción de públicos. Ávila nos muestra el camino que recorrieron las diversas agrupaciones de baile, primero las que nos visitaron y luego dieron pie a la creación de grupos nacionales etariamente diversos, hasta la aparición en escena de la danza moderna y contemporánea hacia la década de 1970 y la consolidación del Festival de Jóvenes Coreógrafos. En paralelo, aborda la fundación de la Compañía Nacional de Danza y el Teatro de la Danza. Es así como el TNCR está en la raíz del desarrollo de la danza en Costa Rica.

			Canto lírico fue escrito por la soprano Zamira Barquero a partir de una mirada desde los afectos sobre el campo de la actividad vocal durante 120 años. Transita desde las primeras compañías líricas internacionales que se presentaron en Costa Rica, por los primeros artistas costarricenses y el ascendente de aquellos extranjeros sobre ellos, las producciones escénico-musicales y por la labor de costarricenses que protagonizaron el campo y que deben formar parte de la memoria cultural del país. Además, arguye sobre los diferentes campos que constituyen la actividad vocal: las compañías internacionales de ópera, zarzuela y opereta, la actividad lírica costarricense, las instituciones académicas, la composición lírica costarricense y otras manifestaciones vocales como son las academias privadas de canto y la práctica coral.

			In crescendo. Música instrumental en el Teatro Nacional de Costa Rica, 1897-2007 de María Clara Vargas Cullell documenta la historia de la música instrumental a lo largo de la historia del TNCR. Se centra en la forma en que la institución pasó de ser un escenario en el cual se presentaban ocasionalmente eventos de música instrumental a ser la principal morada de música instrumental académica en Costa Rica. Así nos presenta las primeras actividades, el surgimiento de agrupaciones orquestales, de cámara y populares que allí se presentaron, los músicos activos a lo largo del período, al tiempo que vincula la programación general y gestión de la principal sala de conciertos con las políticas culturales del país que, en el largo plazo, construyeron un gusto particular por la música.

			En este punto es necesario agradecer a las diversas instituciones y personas que apoyaron este proyecto: a la ministra de Cultura, Sylvie Durán, a los directores del TNCR, Fred Herrera y Karina Salguero, y a la Universidad de Costa Rica por el apoyo que nos brindaron para que estas publicaciones fueran posibles. A quienes estuvieron involucrados en diversas formas, muchas gracias por todo y por tanto.

		


		
			INTRODUCCIÓN

			La danza en el Teatro Nacional de Costa Rica 1897-2019 pretende llenar un vacío sobre la documentación de la disciplina coreográfica en Costa Rica, a partir de la inauguración del Teatro Nacional de Costa Rica (TNCR), en 1897, hasta nuestros días. Este acercamiento a profundidad a los archivos del emblemático inmueble y principal escenario de la cultura costarricense ha permitido develar una gran producción artística que puede servir de base para que muchos artistas del siglo XXI reconozcan esa gran trayectoria llena de experiencias y les permita proyectarse hacia el futuro. La mayoría de la información proviene de la riqueza que proporcionan los programas de mano de los espectáculos, contenidos en el Archivo Histórico del Teatro Nacional.

			Este libro también permite comprender que el público, mayoritariamente circundante del Valle Central de Costa Rica, pudo acceder a una interesante oferta de obras coreográficas provenientes de diferentes latitudes y desarrolladas en múltiples estilos dancísticos. Los amantes del arte del movimiento, durante 120 años, han observado y experimentado creaciones de alto nivel artístico propuestas por figuras de reconocida trayectoria nacional e internacional. 

			Se exponen las actividades internacionales entrelazadas con la producción coreográfica nacional con el fin de diferenciarlas y destacar el desarrollo de esta disciplina mediante el gran aporte que han dado los creadores e intérpretes costarricenses. 

			Esta actividad coreográfica se encuentra documentada, principalmente, en los archivos del Teatro Nacional de Costa Rica, constituido por sus álbumes históricos, álbumes de programas de mano, archivo digital y fotografías sueltas, las cuales durante la investigación correspondió corroborar y actualizar su información, ya que muchas se encontraron dispersas y sus datos eran escasos. Es importante indicar que en muchos casos, durante el siglo XX, el trabajo de las personas fotógrafas de los eventos de arte no fue valorado como profesional y sus imágenes no fueron identificadas con sus autorías.  Asimismo, se utilizaron fotografías de archivos de personas e instituciones estatales como las compañías o los grupos independientes, con el fin de complementar gráficamente las ideas y situaciones descritas.

			Inicios

			El desarrollo de la actividad dancística en Costa Rica ha estado íntimamente ligado a la aparición de los edificios que albergaron los escenarios propicios para ejecutar este arte. El cronista español Fernando Borges, en su libro publicado en 1941, Teatros en Costa Rica, afirma que el primer edificio donde se dio una actividad teatral continua y significativa fue el Teatro Mora, creado en 1850 por iniciativa del presidente de la república Juan Rafael Mora Porras entre 1814-18601 (Borges, 1980, p. 40). Su construcción tomó nueve meses y en sus tablas se dieron los principales acontecimientos escénicos de la época. En 1859, tras el derrocamiento del presidente Mora, se le cambió el nombre por Teatro Municipal, paradójicamente, así le pagó la sociedad costarricense a una figura política importante de nuestra historia. Para 1880, el Teatro Municipal presentaba un gran deterioro y sus instalaciones se convirtieron en una sala de patinaje. Finalmente, este no resistió los impactos de los terremotos de 1888, con lo cual Costa Rica se quedó sin un escenario idóneo para presentaciones artísticas de nivel internacional. 

			Desde 1897, año de su inauguración, el Teatro Nacional ha sido el mejor espacio escénico para consolidarse social y profesionalmente en Costa Rica. Según las crónicas de Borges, que recogen el acontecer escénico de San José entre 1837 y 1937, el Teatro Nacional fue el principal escenario en el que se realizaron las primeras expresiones coreográficas en nuestro país, pues es la sala que ha contado en cada época con las condiciones técnicas ideales para presentar una producción artística y los costarricenses la siguen considerando como el máximo exponente de la cultura de élite. Este foro posee una infraestructura que le ha permitido a la ciudadanía apreciar espectáculos internacionales de gran calidad y también producir en el ámbito nacional obras de notable impacto artístico y cultural.

			A finales del siglo XIX y durante los primeros veinte años de actividad escénica, en este escenario se bailaron danzas cortas, similares a entremeses, como parte de las producciones teatrales de las compañías internacionales. En muchos casos, los elencos estaban constituidos por dúos o pequeños grupos de bailarines, quienes dentro de la programación de una ópera, montaje de teatro o presentación musical ejecutaron números danzados como un evento secundario similar a una regalía para la audiencia costarricense. Tres décadas después de su apertura, esta institución pasó de ser una instancia que solamente programaba eventos internacionales aportados por los empresarios de la época, quienes habían descubierto en Centroamérica un bello teatro, a transformarse en un escenario en el cual se podían observar creaciones de artistas nacionales de buen nivel y con la participación de los aficionados. 

			Para finales de la década de los setenta del siglo XX, la programación y producción de obras nacionales de danza, teatro y música tuvo un mayor estímulo de parte de la directora Graciela Moreno, en su gestión entre 1974 y 2003, quien abrió las puertas del Teatro Nacional de Costa Rica (TNCR) a agrupaciones profesionales, como Danza Universitaria (DU) en 1978, la Compañía Nacional de Danza (CND) en 1979, la Compañía de Cámara Danza UNA (CCDUNA) en 1981, así como a los grupos independientes, Diquis Tiquis y Danza Abend (creados en 1983), Losdenmedium (1988) y algunas academias privadas, que realizaron sus estrenos en este escenario. De igual forma, el Festival de Coreógrafos Graciela Moreno (FCGM), desde 1981, ha sido un espacio importante para el crecimiento de la danza costarricense de manera continua (Figura 1). 


			Figura 1  

			Festival de coreógrafos, 2003

			
				
					[image: Bailarina en movimiento]
				

			



			Fuente: Fotografía de Julia Ardón, 2003.





			El TNCR, durante estos 123 años, ha tenido 13 administraciones, cambios en sus reglamentos y en las visiones de los primeros administradores y, luego, directores. Estos, al lado de sus juntas o consejos directivos, han tomado decisiones que, al transcurrir del siglo XXI, han otorgado menos espacio a las producciones de danza contemporánea y han favorecido a las agrupaciones nacionales de ballet.

			Para abordar el análisis de la gran cantidad de espectáculos que se presentaron en el Teatro Nacional durante estos 123 años, se agrupó la actividad por decenios para identificar las principales tendencias estilísticas y técnicas formativas reflejadas en la producción coreográfica y en los acontecimientos del gremio, por ejemplo, encuentros, temporadas, festivales u otros. También, se hizo un recuento de cada administración del TNCR para determinar el lugar que tuvo la actividad dancística en ese período. 

			
		
		


		


			Capítulo

			1

			El siglo XX: 
 el ballet y la danza en el Teatro Nacional



			A diferencia de otras disciplinas –como el canto o la música– en las que los costarricenses pudieron iniciar la práctica de una expresión artística desde principios del siglo XIX, para el ballet y la danza, la inauguración del TNCR fue fundamental, ya que, en este escenario, se pudo observar el talento de artistas extranjeros con mayor frecuencia que motivaron a posibles vacaciones y amantes de este arte. Esas presentaciones impactaron, sensibilizaron a un público y despertaron el interés de profesionalización en las siguientes generaciones. Debe recordarse que el arte del movimiento ha estado presente en este escenario durante sus 123 años en diferentes formas, por ejemplo, pequeñas danzas al estilo europeo cortesano, bailes folclóricos de muchas partes del mundo, así como creaciones de vanguardia. Incluso, en su inauguración, durante el estreno de la ópera Fausto con música de Charles Gounod, en el quinto acto, La noche de Walpurgis, hubo participación de danzantes. En esta oportunidad, como responsable de las coreografías se menciona al maestro Theophile, quien dirigió a las tres solistas de apellidos Müller, Corali y Villa, junto a un cuerpo de baile (Teatro Nacional, 1897-1902, álbum de programas de mano 001). Estos bailarines participaron en otras coreografías durante la temporada de inauguración que se prolongó hasta inicios de 1898 y en la que se ejecutaron nueve óperas. 

			Posteriormente a la apertura del Teatro y durante la administración de Cristóforo Molinari (1897-1910), se identificó actividad danzaria entre julio de 1907 y noviembre de 1908 con la presencia de una pareja de baile constituida por las hermanas Emilia y Lola Pastors con un repertorio de danzas folclóricas españolas, ambas ejecutaron en varios espectáculos de zarzuela. Luego, fue el trío Montes que bailó entre noviembre de 1910 y hasta mediados de 1911 (Teatro Nacional, 1897-1902, álbum de programas de mano 001). Es importante señalar que, en esta época, las agrupaciones y sus artistas permanecían temporadas prolongadas en nuestro país durante sus giras. 

			Pero no fue sino hasta 1917, a finales del primer período administrativo (1915-1917) de Octavio Castro Saborío, que en el Teatro Nacional se presentó una figura de gran trayectoria internacional: la bailarina rusa Anna Pávlova (1881-1931). En conjunto con su compañía, ejecutó en siete funciones las siguientes coreografías: Coppélia, La noche de Walpurgis, un acto de La flauta mágica, Fantasía chopiniana, Carmen, Guiselle y Amarilia (Teatro Nacional, 1914-1920, álbum de programas de mano 004).

			Después de Pávlova, se dieron presentaciones de artistas internacionales que contaron con acompañamiento de músicos costarricenses. Por ejemplo, Carmen Tórtola Valencia (Teatro Nacional, 1914-1920, álbum de programas de mano 004), conocida como la diosa de los pies descalzos, y la suiza Norka Rouskaya, así como Amparito Guillot2 (Teatro Nacional, 1928-1922, álbum de programas de mano) y los bailarines clásicos de la Rusia imperial, Zara Alexejewa y Holger Mehnen (Teatro Nacional, 1922-1925, álbum de programas de mano 006). Este aspecto de las producciones dancísticas se fue perdiendo con el correr del siglo XX y no se ha retomado durante la nueva centuria. 

			De igual manera, comenzaron a pasar por este escenario múltiples agrupaciones de proyección folclórica internacional promovidas por sus respectivas embajadas. También, en la década de los años veinte, el Teatro estaba iniciando la profesionalización de su personal, se cuidaba del inmueble y se comenzó a impulsar las incipientes producciones nacionales, una serie de espectáculos o veladas artísticas con jóvenes interesados en desarrollar su talento escénico.

			Estrellas de fama mundial: de Anna Pávlova a los bailarines de la Rusia imperial

			Según el cronista Fernando Borges y los archivos del TNCR, Anna Pávlova (Figura 2) ofreció una temporada en nuestro máximo escenario que inició el viernes 23 de marzo de 1917 con la presentación de Coppélia. 



			Figura 2 

			Anna Pávlova, 1917



			
				
					[image: Fotografía de mujer sonriente]
				

			

			
				
					[image: Fotografia de mujer de cabello rizado]
				

			


			Fuente: ATNCR, álbum programas de mano 004, 1914-1920.




			Al respecto, Borges, quien presenció la segunda función, señaló: 

			El gran Coliseo de bote en bote. Obra representada: un acto bailable basado en episodios de la vida egipcia, música de Goddard y Drigo, intitulado Amarilia. Argumento profundamente romántico. Un amor contrario, el de Amarilia, reina de una tribu de gitanos enamorada y seducida por un gentil hombre de la grandeza húngara, que la desgracia para casarse con una aristócrata; aquí viene la locura salvaje del baile. (1980, pp. 61-62)

			Este autor relata que Pávlova, quien realizó tres funciones en el TNCR, al interpretar sus danzas, conmocionó al público, que la ovacionó hasta el delirio, lo cual hizo que la artista tuviera que salir a saludar ocho veces. 

			Se debe recordar que esta figura del ballet internacional abandonó el Teatro Mariinski Imperial de San Petersburgo en 1913. Después de haber triunfado en París y otras principales ciudades europeas y, con el deseo de ejercer una libertad creativa, organizó su propia compañía. Esta estaba constituida por 30 primeras bailarinas y 20 solistas masculinos, con los que realizó sus giras en las cuales visitó más de 50 ciudades de América Latina y ejecutó un repertorio muy variado. 

			Anna Pávlova convirtió la coreografía La muerte del cisne, que Michel Fokine creó para ella en 1907, en una obra maestra de reconocimiento mundial y, además, en un símbolo del ballet neoclásico. Con esta obra, Pávlova actuó, también, en los teatros latinoamericanos desde 1915 hasta 1928, se dice que la bailarina se enamoró de este público que la ovacionó en cada una de sus presentaciones. Asimismo, esta relación permitió que en muchas personas despertara el amor por el ballet clásico, hasta lograr popularizarlo. 

			Como ejemplo de lo anterior, cabe señalar que esta gran intérprete llegó a Cuba en 1915 y estuvo en tres ocasiones más. En México, Pávlova actuó en 1917 y 1925. De igual manera, en Chile, estuvo en 1917 y volvió al año siguiente. La bailarina rusa visitó Perú y Uruguay en su primera gira por el continente americano. En Argentina, la admiración fue mutua; pues realizó cuatro visitas: en 1917, 1918, 1919 y 1928. Por su parte, en Brasil bailó en los teatros de Manaos, San Paulo, Belén y Río de Janeiro. También, en Venezuela, causó estragos durante su paso, como lo describe Carlos Paolillo (2008) en algunos de sus escritos. En el istmo centroamericano, solo los espectadores de Panamá y Costa Rica pudieron gozar de la presencia de esta estrella que bailó en sus principales escenarios.

			Gracias a la empresa de Adolfo Bracale, Anna Pávlova ejecutó en el TNCR varios espectáculos que contaban con decorados y trajes diseñados por Anisfeld, Bakst, Urbau, Sine y Ratenstein; además de efectos luminosos y requerimientos de tramoya innovadores, la acompañó una orquesta de 25 músicos, que incluía un arpa, como destaca la crónica. Con el propósito de que una gran cantidad de personas, especialmente los habitantes de las provincias de Cartago, Heredia y Alajuela, pudiera disfrutar de este espectáculo, para la cuarta función se rebajaron los precios de los boletos del Teatro y se dispuso de un tren especial al final de la función (Teatro Nacional, 1914-1920, álbum de programas de mano 004). El 29 de marzo de 1917 el público pudo ver, de Marius Petipa (1818-1910), La flauta mágica, con música de Drigo, y Fantasía chopiniana, con la coreografía de Iván Clustine (1862-1955) y basada en los arreglos de Glazunov sobre la polonesa, los preludios, valses y mazurcas de Chopin, sumada a las obras Carmen y Divertimentos. La función de despedida fue con los dos actos de Giselle, ejecutada al lado de su principal bailarín Alexander Volinine (1882-1955) (Teatro Nacional, 1914-1920, álbum de programas de mano 004).

			Según lo indicado anteriormente, después de Anna Pávlova, la figura internacional que danzó en el TNCR en 1922 fue Carmen Tórtola Valencia (Figura 3),3 a quien las crónicas del momento denominaban la bailarina de los pies desnudos, a raíz de los elogios de Rubén Darío. Tórtola recreó en sus danzas distintos mundos exóticos, que ofrecían un escenario lleno de indumentaria exuberante, trajes lujosos y movimientos sensuales con un estilo ecléctico en el que combina movimientos orientales y de danza moderna, inspirados en las figuras de Isadora Duncan, Anna Pávlova y Maud Allen y estaban musicalizados con partituras de Beethoven, Grieg, Chopin, Saint-Saëns, Delibes, Drigo y Tchaikovsky. Los archivos del TNCR indican que este evento fue llamado Fiesta de la danza y, también, se dispuso del servicio de tranvía al finalizar cada función (Teatro Nacional, 1922, álbum de programas de mano 005).

			Esta bailarina, cuya carrera artística inició en los escenarios de Londres en 1908 y terminó en Quito un 12 de noviembre de 1930, fue ícono de la marca de cosméticos Myrurgia y actriz de cine mudo. Asimismo, inspiró a varios poetas como Valle Inclán, Pío Baroja, Rubén Darío y Santos Chocano por ser una artista libre y apasionada, que creó danzas miniaturas con diversos temas de vanguardia. Tórtola se distinguió por ser budista, feminista y vegetariana, su belleza le sirvió para ser modelo del Ignacio Zuloaga, murió en Barcelona en 1955. 



			Figura 3 

			Tórtola Valencia, 1922
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					[image: Mujer bailando, tiene un aro en la mano]
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					[image: Mujer con el cabello negro despeinado]
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			Fuente: ATNCR, álbum programas de mano 005, 1922.

			Lo que se programa en estos años en el escenario es consecuencia de las políticas y gestiones de los responsables de liderar el TNCR. Así es como Octavio Castro renuncia a su puesto de administrador como protesta al golpe militar de los hermanos Joaquín y Federico Tinoco en 1917 y, en su lugar, el poeta Rafael Cardona Jiménez dirigió esta institución hasta 1919. Luego, la Secretaría de Fomento nombró al promotor artístico Genaro Castro Méndez de 1920 a 1924, quien promovió las artes plásticas y una oferta accesible a los sectores en desventaja económica, con una programación de operetas y zarzuelas. No obstante, las constantes galas del Poder Ejecutivo y las actividades sociales de la burguesía, como bailes, cenas, graduaciones, así como la presentación de óperas y ballets (Figura 4), no permitieron hacer un cambio significativo en la gestión de Genaro Castro.



			Figura 4 

			Vida social de la burguesía costarricense, 1928 y 1988




			
				
					[image: Fotografia de interior de un teatro, hay muchas personas de pie]
				

			



			
				
					[image: Varias personas bailando en parejas]
				

			

			Nota: La primera fotografía es una fiesta en honor al piloto Charles Lindbergh; la segunda, un baile de Casa Presidencial. 

			Fuente: Primera fotografía de Miguel Gómez Miralles, 7 de enero de 1928. Segunda fotografía de Gioconda Rojas Howell, 19 de agosto de 1988.




			En el escenario del TNCR, se sigue programando, aparte de música y teatro, a bailarinas internacionales, como lo sucedido en 1923, el turno de brillar fue para otra diva, la bailarina y violinista suiza Delia Franciscus, conocida como Norka Rouskaya (Figura 5), quien en 1917 había escandalizado a los peruanos por haber danzado en el Cementerio General de Lima. En Costa Rica, la empresa Urbini y Facio fue la responsable de organizar las tres funciones en las que ella bailó diferentes programas. Estos estaban constituidos por obras cortas musicalizadas, con autores similares a los de sus predecesoras, llenos de movimientos con mucha gestualidad y con una ejecución que derrochaba pasión, como lo señalan los comentarios de la época (Teatro Nacional, 1922-1925, álbum de programas de mano 006). Además, se presentó acompañada por músicos nacionales que ejecutaban las piezas con las que realizó las sensuales coreografías. 



			Figura 5 

			Norka Rouskaya, 1923

			
				
					[image: Dos fotografias la primera es una mujer acostada en el suelo y la otra es otra mujer de pie con plumas en la  cabeza]
				

			

			Fuente: ATNCR, álbum programas de mano 006, 1922-1925.



			Llama la atención el estreno de una danza maya, con música del mexicano Cornelio Cárdenas, sobre un tema literario del poeta Antonio Mediz Bolio. Esta danza fue escrita para Norka Rouskaya en la ciudad mexicana de Mérida y estudiada detenidamente por ella en las grandes y célebres ruinas de Uxmal y Chichén Itzá, de la región arqueológica de Yucatán. Para esto, fue patrocinada por la Dirección General de Bellas Artes del Estado, según certificaciones de autenticidad que Norka Rouskaya indicó poseer (Teatro Nacional, 2 de junio de 1923 [1922-1925], programa de mano 006). Se describe en los archivos del TNCR que esta danza es una reconstrucción que evoca el ambiente, el color y el espíritu de la misteriosa y desconocida cultura para los occidentales, de ahí su gran interés por esta coreografía. 

			Para diciembre de ese mismo año, se presentaron en dos únicas funciones Zara Alexejewa y Holger Mehnen, bailarines clásicos de la desaparecida Corte Imperial Rusa. Durante su actuación, estos alternaron números musicales con la orquesta en los que predominaron temas de autores como Rimski-Kórsakov, Tchaikovsky, Glazunov, Rubinstein y Liszt (Teatro Nacional, 1922-1925, álbum de programas de mano 006). 

			En el mes de enero de 1924, debutó Amparito Guillot (Figura 6), a quien la crítica internacional la iguala a la norteamericana Ruth Saint Denis, debido a su talento, pasión y espectro en la cualidad de movimientos logrados en sus diversos actos en los que cantaba y danzaba como las grandes (Teatro Nacional, 1922-1925, álbum de programas de mano 006). Por bailar sin zapatillas y por sus composiciones coreográficas, la crítica también la señala como otra bailarina que cultivaba el movimiento de la Belle Époque, estilo creativo que predominaba en Europa y Estados Unidos de Norteamérica y que caracterizó a estas divas que se presentaron en esta década en el TNCR. 

			Avanzada la década de 1920, comenzaron a transitar por este escenario muchas agrupaciones de proyección folclórica de México y España, situación que se irá incrementando en el transcurso de las décadas. Probablemente, este estímulo será el responsable de que, a inicios de los años treinta, se comenzara a ver espectáculos con niños y jóvenes costarricenses.

			En 1924 y hasta su muerte en 1964, vuelve a ser nombrado Octavio Castro Saborío como administrador, quien sobrevivió a once gobiernos de la república. Este amante de la historia, creyente del catolicismo y de posturas nacionalistas logró aglutinar a diferentes líderes sociales como Manuel Mora Valverde (1909-1994), Joaquín García Monge (1881-1958) y Roberto Brenes Mesén (1874-1947). Además, promulgó la apertura del TNCR a diversos sectores de la sociedad costarricense. Se puede decir que esta etapa de la administración del TNCR atravesó varios cambios, impuestos por los modelos políticos liberal, reformista y socialdemócrata. Como consecuencia, se consagra a Octavio Castro Saborío como la persona de mayor capacidad de adaptación a los cambios sociales, políticos, culturales y administrativos. 


			Figura 6 

			Amparito Guillot, 1924
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					[image: Mujer tocandose la cabeza]
				

			

			Fuente: ATNCR, álbum programas de mano 006,1922-1925.



			Las primeras cosechas artísticas en varias disciplinas producto del talento nacional datan de principios de la década de 1930. Se ven reflejadas en eventos de carácter benéfico, con la participación de destacadas bailarinas jóvenes, como Aida Peralta. Asimismo, se evidencian en la revista infantil dirigida, en 1932, por la maestra costarricense Gladys Pontón de Arce (1914-2005) (Figura 7). Según Borges (1980), Pontón 

			realizó una función deslumbrante en arte y suntuosidad escénica… con un variado e interesante programa de ballet que fue de mucho agrado. El espectáculo por novedoso y por la preciosidad artística de las pequeñas danzarinas, causó la admiración de la selecta concurrencia. (p. 81)



			Figura 7 

			Colaboraciones de coreógrafas y maestros costarricenses, 1930-1945

			
				
					[image: Fotografia de una mujer con el cabello corto]
				

			

			
			
			
			Nota: Aparece a la izquierda la maestra Gladys Pontón de Arce. A la derecha se encuentra el retrato del maestro Julio Barquero Duverrán. En las imágenes inferiores algunas de sus discípulas.

			Fuente: ATNCR, álbum programas de mano 010, 1933-1938.



			En esta misma línea y con el fin de mostrar los avances de las jóvenes talentosas y contribuir con instituciones de vocación social, se presentó en 1936 el Ballet Josefino de Grace Lindo (Figura 8) con Marita de Hine al piano. Al año siguiente, según una crónica del archivo del TNCR, en la Grandiosa Fiesta de Inauguración de la Novena Exposición de Artes Plásticas, en Honor a la Reina de los Artistas de 1937, la señorita María Cristina Tinoco González, se ejecutaron seis bailes creados por Lindo para sus estudiantes destacadas: Peralta, Lara y Estrada (Teatro Nacional, 1933-1938, álbum de programas de mano 010). 



			Figura 8 

			Grace Lindo, 1933

			
				
					[image: Mujer bailando, tiene plumas en la cabeza]
				

			

			
				
					[image: En un escenario hay varias personas bailando]
				

			

			Fuente: ATNCR, álbum programas de mano 010, 1933-1938.



			Al final de esta década, específicamente entre 1938 y 1941, se identificó la intervención de la maestra Aida Kogan y sus discípulas, que contó para sus diferentes coreografías con la colaboración de los maestros Julio Barquero Duverrán (1904-1986), Alcides Prado Quesada (1900-1984) y Hugo Mariani (1899-1996), por más de un quinquenio. En 1938, se presentó la revista ¡Ni una palabra más!, dirigida por el pintor Teodorico Quirós (1897-1977), musicalizada por la orquesta Murillo, con coreografía de Kogan y decorados de Humberto Castro. Del trabajo de Kogan dicen los documentos del TNCR que su propuesta pretendía crear obras ultramodernas en las que combinó música académica y popular de diferentes autores y estilos. 

			El domingo 21 de diciembre de 1941 se presentó el ballet Fantasie Chinoise (Fantasía China), con la obertura para orquesta de Hugo Mariani y narración del pintor Manuel de la Cruz González (1909-1986), con escenografía de H. Castro, cuyo argumento es la romántica historia de amor de una princesa y un descendiente de guerreros, que unidos en sus juegos desde la infancia establecen una relación de amistad. El reparto de este montaje fue asumido en los principales papeles por los jóvenes Silvia Esquivel, Robert Richards, Cecilia Castro, Lelia Manhartsberger, Sophie Kogan y María E. Fournier. Para la corte de la princesa, Annie Manley, Louise Jiménez, Florence Shelby, Paquita Suárez, Silvia Esquivel. En el coro final, María E. Poveda, Ana V. Jiménez, Annie Manley, Eleonor Averre, Daisy Shelby, Aida Sheffield, Copy Salazar y María Arroyo (Teatro Nacional, 1939-1943, álbum de programas de mano 011). 

			En ese mismo período, en el TNCR se organizaban actividades en las que eran protagónicas figuras como la escritora costarricense Yolanda Oreamuno (1916-1956) y el compositor Julio Fonseca (1885-1950). La década de los años treinta cierra con una actividad llena de espectáculos de ballet producidos con talento juvenil costarricense y por creadoras que se formaron fuera de Costa Rica como Grace Lindo, Aida Kogan y Gladys Pontón. 

			Inicio de expresiones costarricenses

			A partir de 1940, se dio un primer intento de consolidación del ballet criollo, principalmente con la presencia de la bailarina y maestra Margarita Esquivel (1920-1945), quien, entre 1937 y 1945, ejecutó varias coreografías propias y de otras autoras. Empero, su principal mérito fue la fundación del Ballet Tico (1940), que dio su primera presentación en el Teatro Nacional el 23 de noviembre de 1940, y la creación de un estilo compositivo que ella denominó técnica plástica, en la cual buscaba mayor expresividad inspirada en los trabajos de Nijinsky, Massine y Graham. En las presentaciones del Ballet Tico, con frecuencia la música fue ejecutada por la orquesta del maestro César Nieto. Según los comentarios de la época, los montajes más significativos fueron Amores y amoríos (1940) (Figura 9), Arcilla humana (1941), Romance (1942), Rapsodia tica y Destino (1943), ya que en ellos fortaleció su estilo coreográfico que combinaba elementos de la danza moderna y el ballet (Teatro Nacional, 1939-1943, álbum de programas de mano 011). 



			Figura 9 

			Programa de mano del Ballet Tico, 1941

			
				
					[image: Programa de mamo de obra de Amores y amorios, silueta de pareja bailando ballet]
				

			

			Fuente: ATNCR, álbum programas de mano 011, 1939-1943.



			Esquivel realizó una función en beneficio de la Cruz Roja el 14 de mayo de 1941, la cual fue dedicada a su maestra Gladys Pontón de Heurtematte, quien se había establecido en Panamá a raíz de su matrimonio con el diplomático panameño Julio Heurtematte y fue una de las principales figuras pioneras del ballet de esa nación. En este ballet destaca la participación de Hortensia Vaglio (Teatro Nacional, 1939-1943, álbum de programas de mano), quien años más tarde sería la maestra de muchas figuras del ballet de Washington en Estados Unidos. En la Figura 10, se observa a Esquivel y Vaglio en razón de esta presentación.



			Figura 10 

			Margarita Esquivel y Hortensia Vaglio, 1943

			
				
					[image: Un hombre y una mujer bailando danza]
				

			

			Fuente: ATNCR, álbum programas de mano 011, 1939-1943.




			Para tener una idea del impacto del trabajo de esta creadora, se transcriben comentarios del programa de mano de la presentación del miércoles 14 de mayo de 1941, en la que se ejecutaron, entre otras obras, el ballet de seis actos Amores y amoríos:

			Margarita Esquivel R. es una caja de resonancia, tiene un corazón en el que suenan como en el alma, las más exquisitas sinfonías del arte. Margarita se ha revelado por su genial talento. Ha hecho un ballet propio, un Ballet Tico.” Así lo manifestó Octavio Castro S. Diario de Costa Rica. (Teatro Nacional, 1941 [1939-1943], programa de mano) 

			Otro comentario dice: “Margarita Esquivel R. creadora del bellísimo ballet Amores y Amoríos ha dado con su conjunto de alumnas la más alta nota que en su género se ha presentado. Rodrigo Acuña, La Tribuna” (Teatro Nacional, 1941 [1939-1943], programa de mano 011). También, “el genio creativo de Margarita Esquivel R. se reveló el 23 de noviembre de 1940. Su ballet Amores y Amoríos y su presentación coreográfica Alrededor del Mundo, merecieron una ovación, comentó Francisco Ma. Núñez, Diario de Costa Rica” (Teatro Nacional, 1941 [1939-1943], programa de mano 011). Otra espectadora manifestó: “Estamos verdaderamente maravillados del resultado artístico de la revista Amores y Amoríos, nunca creímos que en nuestro estrecho ambiente pudiera presentarse un conjunto tan completo, donde hubo derroche de lujo y arte. Anita Gómez, La Tribuna” (Teatro Nacional, 1941 [1939-1943], programa de mano 011).

			El 16 de diciembre de 1941 es el turno de la obra Arcilla humana, de la cual el programa de mano de la presentación deja ver el pensamiento de la coreógrafa: 

			Durante muchos años, el ballet siguió la tradición del arte lírico en el que la música y los movimientos íntimamente enlazados, hacen del cuerpo un bellísimo instrumento interpretativo. En nuestros días el concepto de ballet ha variado un poco, dando al artista la oportunidad de expresarse más personalmente y realizar algo más profundo y emotivo. Así, el espectador no solo goza la visión de cuerpos en movimiento dentro de la técnica y el ritmo, sino que también obtiene el incomparable regalo de una profunda sensación espiritual; la técnica al servicio de la expresión y no como finalidad única. Dentro de este concepto revolucionario surgieron grandes figuras como Massine y Nijinski, que lo llevaron a la más exquisita y depurada realidad. El ballet Tico, impulsado por este nuevo concepto, lleva a escena la creación Arcilla humana, tratando de dar a las nuevas almas una oportunidad de expresar sus sentimientos… ha sido montado con este único deseo y libre de toda técnica tradicional, usando estudios sobre cuartas, con movimientos expresivos y tratando de crear lo que podría llamarse: Técnica Plástica. (Esquivel en Teatro Nacional, 1941 [1939-1943], programa de mano 011)

			Este montaje es una obra en un acto y seis movimientos en cuyo libreto la autora incluye doce personajes: la tentación, el cuerpo, el oro, la conciencia, la mujer, la fe, el pecado, la esperanza, el dolor, el vino, el remordimiento y el coro celestial. Además, cuenta con el diseño de la coreografía, dirección y vestuario de Margarita Esquivel; para este montaje utilizó las rapsodias húngaras N.º 2, 6 y 12 de F. Liszt, que estuvieron bajo la dirección musical de César Nieto (Teatro Nacional, 1939-1943, álbum de programas de mano 011). En este trabajo, Humberto Castro fue el responsable de los decorados y Manuel de la Cruz González realizó el diseño de la portada del programa de mano, en el que se nota el aporte del escultor Juan Manuel Sánchez (1907-1990) con un dibujo. El reparto principal de este ballet recayó en Hortensia Vaglio (cuerpo), Clara Odilia (conciencia), Rosa Ma. Llanes (fe), Gioconda Repetto (esperanza), Cecilia Martínez (tentación), Lydia Nieto (mujer), Carmen Estrada (oro), Ma. Eugenia Ulloa (vino), Sol Arguedas (pecado), Noemí Poltronieri (dolor) e Hilda Chen Apuy (remordimiento).

			Para la temporada de 1942, entre las integrantes del Ballet Tico que apoyaron a Esquivel como solistas, se debe mencionar a Clemencia Martínez, Noemi Poltronieri e Hilda Chen Apuy, así como a Margarita Bertheau, que asumió las labores de maestra de técnica de ballet y responsable de los aspectos plásticos de las coreografías. En esta presentación, se bailó Divertissement, creado en conjunto con Hortensia Vaglio y que tenía diseño de los decorados de Margarita Bertheau. Para la segunda parte, se ejecutó Romance, un ballet en dos actos, con libreto y coreografía de Margarita Esquivel y con música de César Nieto. 

			En el programa de mano del 10 de diciembre, Gladys Pontón de Heurtematte comenta sobre el trabajo de esta coreógrafa:

			Margarita es una perfecta coreógrafa, tiene un completo sentido del ritmo, de la música y del color, como lo he podido apreciar en pocas personas dedicadas al arte coreográfico, a pesar de haber visto a Massine, Balanchine, Nijinsky, etc. El espectáculo es ya en sí una obra exquisita que transporta a los que miden y juzgan la belleza con la inteligencia, tanto como los que se abandonan espontáneamente a la emoción. (Pontón citada en Teatro Nacional, 1942 [1939-1943] programa de mano 011) 

			En este mismo sentido, el escritor costarricense Abelardo Bonilla (1898-1969), con otro comentario para el programa de mano, reconoce el talento de la bailarina Hortensia Vaglio al decir: 

			Hortensia Vaglio es el centro coreográfico de la obra. En ella y en su profundo sentido del ritmo y de la belleza plástica está el alma del ballet. Todas y cada una de sus actitudes son dignas tanto del ballet como del mármol escultórico. Da la impresión neta, en sus pasos, en su porte y en sus ojos, de que realiza un rito. (Bonilla citado en Teatro Nacional, 1942 [1939-1943], programa de mano 001) 

			Llama la atención que en un programa de mano de una presentación de ballet nacional de jóvenes adolescentes se encontraran tantos comentarios favorables, como el que firma J. F. Rojas Suárez, en el cual destaca las coreografías de esta bailarina y maestra, quien demuestra la aceptación de un público neófito. Así, señala:

			En las creaciones artísticas de Margarita Esquivel Rohrmoser he admirado siempre, más que la presentación que revela un sentido superior de gusto depurado, la exquisita sensibilidad que preside sus concepciones coreográficas, tan poseídas de esta sublime emotividad que subraya el pensamiento de que “La danza es grata a los dioses”. La señorita Esquivel ha creado una serie de ballets llenos de brillo, de juventud, visiones ligeras que nos conducen a un mundo donde todo es luz, gracia y alegría de vivir, y en los cuales vibra la realización de la danza como el arte por excelencia, el arte por cuyo medio se expresa mejor el alma humana. (Rojas citado en Teatro Nacional, 1942 [1939-1943], programa de mano 011)

			Lo anterior denota que a la actividad dancística se le tenía buena consideración en la clase media y alta costarricense, ya que la mayoría de las integrantes de estos elencos pertenecían a estos grupos sociales.



			Figura 11 

			Ballet Tico, 1941

			
				
					[image: Varias fotografias de mujeres bailando danza]
				

			

			Fuente: ATNCR, álbum programas de mano 011, 1939-1943.




			Otro evento al que se le debe dar atención, por lo inédito, es una presentación del 25 de mayo de 1943 de una niña talentosa llamada Eloísa Córdoba Caballero (1924-1986),4 que en un recital mostró sus creaciones. Este espectáculo fue patrocinado por la Secretaría de Educación Pública y presentado por la Asociación de Cultura Musical, con la dirección musical de Roberto Cantillano, actuó como solista el concertino Raúl Cabezas Duffner. Lo interesante de esta gala es su producción artística y el número de personajes e instituciones a las cuales estuvieron dedicadas las piezas del programa. Por ejemplo, la primera parte, que inició con un Preludio, con música de Rajmáninov, fue dedicado al señor presidente de la república, el Dr. Rafael Ángel Calderón Guardia (1940-1944). La coreografía Ondina, que tenía música de Debussy, se le dedicó al secretario de Educación Pública, el Lic. Luis Demetrio Tinoco Castro; de igual manera, la creación Mariposa con música de Antonio Argüello fue para el oficial mayor de Educación, el Lic. Humberto Carrillo C. 

			La segunda parte de la presentación de la obra Canción hindú, musicalizada con una partitura de Rimski-Kórsakov, fue en honor a la Legación Británica, la pieza Sugestión diabólica con música de Prokófiev fue para la Legación Americana y el número Bibelots con música de Chaminade estuvo dedicada a doña Amparo López-Calleja de Zeledón. Para la tercera parte del espectáculo, el Vals triste, bailado con sonidos de Sibelius, fue en homenaje al expresidente Lic. Ricardo Jiménez Oreamuno, ¡Realidad y recuerdo…! con acordes de Schumann fue en honor a la Legación Argentina. La función finalizó con Rocío que poseía sonidos de Quiroga, dedicada a la Colonia Española. De esta niña no se encontró, en los archivos de este Teatro, ninguna producción posterior a su debut.

			Tras la muerte de Margarita Esquivel en 1945, la pintora y gestora cultural Margarita Bertheau (1913-1975) creó y dirigió la Asociación Cultural Ballet Pro-Arte, instancia que continuó promoviendo la actividad balletística. Bertheau logró traer a Costa Rica a su maestro ruso, fundador y director de la Escuela de Ballet de La Habana, Nikolai Yavorsky,5 quien ese mismo año montó Snegúrochka (La doncella de la nieve) con música de Rimski-Kórsakov, ejecutada por la Orquesta Sinfónica Nacional bajo la batuta de Hugo Mariani (Teatro Nacional, 1943-1945, álbum de programas de mano 012). Este montaje del 25 de setiembre de 1945 contó con el diseño de vestuario de Bertheau y decorados de Francisco Amighetti y como solistas actuaron Frank Iglesias, Gloria Gerly, Margarita Zúñiga, Hilda Guardia, Mary Simons y Aida Gurdián. Margarita Bertheau, mientras dirigió este grupo, promovió un trabajo interdisciplinario en todos sus montajes que reflejaron su visión colaborativa de las artes como lo hizo con el Ballet Tico al asumir diseño de trajes y otros aspectos de la producción (Figura 12), por esta razón siempre contó con la participación de pintores, poetas y otras personas que complementaran la formación de sus discípulas.

			Un año más tarde, el Ballet Pro-Arte presentó un programa constituido por las obras Festival griego y Pigmalión, entre los días 12 y 15 de noviembre de 1946. Festival griego fue inspirado en las danzas rituales de la antigua Grecia y tenía coreografía, vestuario y dirección escénica de Grace Lindo. Además de un collage musical con obras de McDowell, Brahms, Heller, Schubert, Chopin y Grieg, con decorados de Margarita Bertheau y Vera Tinoco de Iglesias, con vestuario propiedad de la maestra Grace Lindo. 

			Por su parte, Pigmalión, basado en el mito de la búsqueda de la mujer perfecta, contó con la coreografía, los decorados y el vestuario de Margarita Bertheau y, como banda sonora, se utilizó la partitura de la sexta sinfonía de Tchaikovsky. Para todo el espectáculo, Alfredo Ardón diseñó las luces. 

			En estos trabajos escénicos predominó un espíritu de cooperación entre las diferentes disciplinas artísticas, en estos participaron no solo las coreógrafas activas, sino que intervinieron arquitectos, pintores, poetas y compositores, quienes aportaban a favor de una obra más integral. Esta tendencia, cuando se da la profesionalización varias décadas después, se perdió por aspectos formales y recursos presupuestarios, sobre todo. 

			El 8 de junio de 1948, las jóvenes exalumnas del Ballet Tico, creado por Margarita Esquivel, dirigidas por Olga Franco,6 César Nieto y Olga Espinach (1918-2009), participaron con las coreografías Divertissement y Fantasía Chopiniana en una función de gala en honor al presidente electo Otilio Ulate (1949-1953) y al representante del Consejo de Gobierno provisorio de la Nación, José Figueres Ferrer (1948-1949).7 Estas jóvenes, durante el año, realizaron diferentes funciones con este mismo repertorio. Las bailarinas que acumularon años de estudio y práctica del ballet mantuvieron el interés por la disciplina a lo largo de los años cincuenta, a pesar de que no se creó, desde el Estado, alguna agrupación que apoyara la actividad dancística, situación que se consolida hacia finales de la década de los sesenta con el intento de creación de la Escuela de Ballet cuando vinieron de Guatemala los maestros Leonid Kachurovsky y las maestras Maríe Tchervona y Marina Durán. No obstante, esta institución no se consolidó. En la Figura 12 se presenta el programa de mano del Ballet Tico.


			Figura 12 

			Programa de mano del Ballet Tico, 1942

			
				
					[image: Programa de mano, ilustración de una mujer bailando ballet y dice título de obra]
				

			

			Nota: Contiene el diseño de Margarita Bertheau. 

			Fuente: ATNCR, álbum programas de mano 011, 1939-1943.




			Participación internacional

			Las visitas internacionales de la década de los años cuarenta comienzan con la intervención de la bailarina de danza coreana Sai Shōki (Figura 13) (Teatro Nacional, 1939-1943, programa de mano 011), quien se había presentado en múltiples escenarios internacionales de Asia y Europa. Para tener una idea de la trayectoria de Shōki, los archivos del TNCR indican que, entre 1934 y 1937, esta bailarina se había presentado en más de 600 funciones en las ciudades más importantes del Lejano Oriente y delante de un gran auditorio. De 1938 a 1939, realizó su primer tour a Europa con gran éxito y su segunda gira la inició en setiembre de 1939, pero esta fue interrumpida al iniciar la Segunda Guerra Mundial. Sai Shōki, en su presentación en el TNCR, logró impresionar a la sociedad costarricense por su belleza y dominio en las distintas danzas orientales. El programa que ejecutó fue de doce coreografías con música popular percusiva, tradicional religiosa y algo de clásica. Ayudada de máscaras, consiguió escenificar a muchos personajes llenos de matices y cualidades de movimientos en los que pudo fundir elementos de la cultura coreana, japonesa y china (Teatro Nacional, 1939-1943, álbum de programas de mano 011). 

			Como consecuencia de la Segunda Guerra Mundial, se dio un período de pocos espectáculos internacionales y el público amante de la danza tuvo que esperar hasta 1944 para acudir a la presentación de Paul Draper, un talentoso bailarín de tap, así como del Ballet de Chang (Teatro Nacional, 1939-1943 y 1943-1945, álbum de programas de mano 011 y 012). 

			En este decenio, cabe destacar otro suceso importante como fue la gira por América Latina de los Ballets Rusos del Coronel de Basil (Figura 14). En nuestro país, esta agrupación realizó, entre el 25 de octubre y 7 de noviembre de 1945, siete funciones en las cuales ejecutaron un gran repertorio vanguardista del ballet neoclásico, como El espectro de la rosa, El gallo de oro, Las sílfides y Sheherezade, obras de Michel Fokine. Además, bailaron Presagios y Mujeres de buen humor de Léonide Massine, La siesta de un fauno, poema coreográfico, de Vaslav Nijinsky y El Danubio azul de Serge Lifar. También, los bailarines rusos representaron El hijo pródigo y Baile de graduados de David Lichin, así como Los tres Iván de Bronislava Nijinska, un acto de El lago de los cisnes y Las bodas de Aurora de Marius Petipa y Divertissement de Vladimir Dokoudovsky (Teatro Nacional, 1945-1948, álbum de programas de mano 013). 



			Figura 13 

			Sai Shōki, 1940

			
				
					[image: Varias fotografías de mujeres con vestimenta rusa]
				

			

			Fuente: ATNCR, álbum programas de mano 011, 1939-1943.





			Figura 14 

			Ballets Rusos del Coronel de Basil, 1945

			
				
					[image: Escenario, varias personas actuando]
				

			

			
				
					[image: Cuatro mujeres y un caballero, una de las mujeres lleva antifaz]
				

			

			Fuente: ATNCR, álbum programas de mano 013, 1945-1948.





			Esta temporada les permitió a los seguidores del ballet admirar lo mejor del repertorio de los Ballets Rusos con los que el empresario y director, Serguéi Diáguilev, había sorprendido a inicios del siglo XX a los parisinos, al mostrarles puestas de vanguardia; esto toda vez que, en esos ballets, intervinieron en la creación de los diseños de los decorados y vestuarios artistas como León Bakst, Christian Bérard, Natalia Goncharova, André Masson, Nikolái Roerich, George Rouault, Pablo Picasso, Henri Matisse y Alexandre Benois, así como los compositores Ígor Stravinski, Nikolái Rimski-Kórsakov, Maurice Ravel, Erik Satie, Darius Milhaud, Francis Poulenc, Manuel de Falla y muchos otros jóvenes. Estas creaciones impactaron a los jóvenes bailarines, puntualmente al costarricense Julián Calderón, quien a finales de la década se trasladó a Venezuela para continuar estudiando ballet y, luego, bailó en compañías profesionales en diferentes ciudades de Europa. 

			Un año después, se presentó en el TNCR Marina Svetlova discípula de Serge Lifar, quien además había estudiado coreografía al lado de Fokine, Massine y Nijinski en la época dorada de los Ballets Rusos en París (Teatro Nacional, 1945-1948, álbum de programas de mano 013). Esta bailarina del Metropolitan Opera Association actuó junto a Alexis Dolinoff, la argentina Elena Imaz y el pianista estadounidense Theodor Haig. 

			No cabe duda de que, en estos años, el público costarricense pudo observar grandes agrupaciones de ballet. Por ejemplo, se identifica, en marzo de 1947, la participación del Ballet Francés Les Étoiles de la Ópera de París, que incluía entre sus miembros a la premiére danseuse Marianne Ivanoff (1932). Esta bailarina era descendiente lejana del gran coreógrafo ruso Lev Ivánov (1843-1901), coreógrafo de El lago de los cisnes, e hija del famoso pintor ruso Serge Ivanoff, mundialmente conocido y premiado en todas las galerías y exposiciones de París y Londres, antes y después de la Segunda Guerra Mundial. 

			Dos meses después, debutaron los famosos solistas de los Ballets Rusos, Alicia Markova y Anton Dolin, quienes ejecutaron siete piezas del repertorio clásico, ellos fueron presentados por la Junta Directiva de la Orquesta Sinfónica Nacional y auspiciados por Columbia Concerts (Teatro Nacional, 1945-1948, álbum de programas de mano 013). De Markova, el crítico John Martin, del New York Times manifestó: “Alicia, más perfecta que la Pavlova, la Taglioni, la Essler y tantas otras figuras del pasado, merece el tributo de la más grande bailarina de todos los tiempos” (Teatro Nacional, 1947 [1946-1947], álbum de programas de mano 009).8 Alicia Markova y sus compañeros ejecutaron Fantasía Chopiniana, los dúos de El cascanueces y El cisne negro de Petipa, así como El espectro de la rosa y Recuerdos románticos, entre otras obras (Teatro Nacional, 1945-1948 y 1946-1947, álbum de programas de mano 013). 

			A finales de marzo de 1949, estuvo en Costa Rica la recién creada agrupación cubana Compañía de Alicia Alonso (Teatro Nacional, 1948-1950, álbum de programas de mano 014), dirigida por Fernando y Alicia Alonso (1920-2019). Sus bailarines ejecutaron, en seis funciones, las coreografías Pas de Quatre, Giselle, Pedro y el lobo, El cisne negro, Las bodas de Aurora, Las sílfides,  Concerto, Coppélia, El espectro de la rosa, Apolo  y el emblemático  El lago de los cisnes.  



			Figura 15 

			Ígor Yushkévich y Alicia Alonso, 1949

			
				
					[image: Fotografía de una mujer que lleva corona]
				

			

			
				
					[image: Hombre en mallas bailando]
				

			

			Fuente: ATNCR, álbum programas de mano 014, 1948-1950.





			Después de los acontecimientos políticos de 1948, Margarita Bertheau decidió dejar la danza y dedicarse a la docencia en la Universidad de Costa Rica (UCR), se centró en la acuarela, con lo que el Ballet Pro-Arte Musical dejó de existir. En ese momento, el protagonismo en el ámbito nacional fue tomado por la maestra Olga Franco, quien por más de tres lustros ejecutó una gran cantidad de espectáculos en el Teatro Nacional. La academia de Franco estuvo ubicada en las instalaciones del anexo al Teatro Nacional. 

			De Franco se identifican creaciones como Joyel de la tierra, ballet en dos actos, Circo, una creación infantil en un acto, y Arabesca de 1949 (Teatro Nacional, 1948-1950, álbum de programas de mano 014). Con fecha de 1951, Olga Franco presentó Primavera, Noches de España, además de El ruiseñor y la rosa, inspirado en un cuento de Oscar Wilde. Dos años después, Franco montó Aladino y la lámpara maravillosa, así como Aquelarre y otras coreografías para niños tituladas El pájaro dorado, Fiesta española y El pescador y su alma. Al año siguiente, escenificó Anochecer y realizó el remontaje de la obra de Margarita Esquivel, Amores y amoríos, basada en la poesía de los hermanos Álvarez Quintero, así como Danzas españolas y la coreografía en tres actos Arabesca. 

			En 1955, la profesora Franco creó y dirigió Telón, una coreografía inspirada en la danza española, y el montaje de Los cisnes, coreografía y libreto de Hortensia Vaglio de Fonseca (Teatro Nacional, 1950-1951, 1953, 1954-1955, álbum de programas de mano 015, 017, 018). La Academia de Ballet Olga Franco continúa activa (Figura 16) y, en 1956, patrocinada por la directiva de padres de familia del Colegio de la Inmaculada, presentó Divertissement, Carnaval y el ballet infantil en tres cuadros basado en el cuento de Perrault Cenicienta, en esta oportunidad contó con la asistencia de Elizabeth O’Neill (Teatro Nacional, 1956-1957; 1957-1958, álbum de programas de mano 019, 020).



			Figura 16 

			Academia de Ballet Olga Franco, 1958

			
				
					[image: Panfleto de la obra, se ve fotografía de unas piernas de mujer en posición de ballet]
				

			

			Fuente: ATNCR, álbum programas de mano 019, 1957-1958.



			Para 1957, Olga Franco escenificó Zulai, obra con temática indígena en cinco escenas, basada en el libro del mismo nombre de María Fernández de Tinoco, a beneficio del Hospital Nacional de Niños y en homenaje a la autora del cuento. De igual manera, montó La princesa dormida del bosque, espectáculo basado en el texto de Perrault, ambas historias adaptadas por Rafael y Julio Revollo, con la dirección musical de Alcides Prado. Para la década de 1960, Franco dirigió a sus discípulas en dos coreografías: La princesa y las joyas y Noches de Broadway (Teatro Nacional, 1957-1958, álbum de programas de mano 020).

			Por su parte, algunos jóvenes bailarines más experimentados pretendieron promover la creación del Ballet Nacional (Figura 17), esto quedó evidenciado en el espectáculo del mismo nombre en 1952. En este montaje, los papeles protagónicos fueron asumidos por Nidia Naranjo, Teresita Orozco,9 Annie Manley, Carlos Matías Sáenz, César Valverde, Elga Baronni y Mireya Barboza (Teatro Nacional, 1952, álbum de programas de mano 016). Como solidaridad para estos jóvenes, en la función participó la coreógrafa Grace Lindo, quien utilizó un traje obsequiado por su maestra rusa Tamara Karsávina, cuando Lindo estudió en Inglaterra. Además de la coreografía de Lindo, Teresita Orozco y Nidia Naranjo debutaron como creadoras y la función contó con la participación de la orquesta dirigida por el joven Arnoldo Herrera González (1923-1996), quien recién había regresado de México tras realizar estudios de música al lado del maestro y compositor Carlos Chávez (1899-1978). 



			Figura 17 

			Ballet Nacional, 1952

			
				
					[image: Figura estilizada de una bailarina de ballet]
				

			

			
				
					[image: Ocho mujeres bailando ballet]
				

			

			Fuente: ATNCR, álbum programas de mano 016, 1952.



			A finales de ese año, vino desde Panamá el Ballet Gladys Pontón de Heurtematte, que dirigió a sus bailarinas para que ejecutaran en dos funciones las obras Lucha eterna, Chopiniana y Divertissement, como un homenaje a Margarita Esquivel y así lo dejó constar en el programa de mano: 

			Al traer a Costa Rica mi escuela de baile, después de tantos años de venirlo soñando, me viene a la memoria, de modo espontáneo, el nombre y la presencia de Margarita Esquivel, amiga entrañable, noble compañera cuando iniciaba mis luchas por ganar afición e interés en favor del Ballet. Quede, pues, su nombre vinculado a esta experiencia que fue también un sueño suyo. (Teatro Nacional, 1952, programa de mano 016) 

			En 1955, la idea de conformar el Ballet Nacional fue retomada por los bailarines Carlos Matías Saénz, Mireya Barboza (1935-2000), Vera V. Alvarado, Cecilia González, Lady Pereyra, Shirley Salazar, María Cecilia Serrano y Ronnie Hirsh, quienes realizaron un nuevo espectáculo con el mismo nombre. En esta oportunidad, contaron con el apoyo de la UCR (Teatro Nacional, 1957-1958, programa de mano 020-029). El responsable de la dirección, coreografía y diseño de vestuario fue Carlos Matías Sáenz. Este montaje tuvo una escenografía conceptualizada por Rafael Lucas Rodríguez (1915-1981), también participó como asesor musical Enrique Góngora (1943-2006). 

			Este programa estuvo constituido por una coreografía intitulada La vorágine, inspirada en la novela homónima del colombiano José Eustasio Rivera, y con la partitura de Uirapurú del brasileño Heitor Villa-Lobos. Este trío fue interpretado por Mireya Barboza (Figura 18), el propio autor y Ronnie Hirsh y, según un comentario de la época y miembros del elenco, no estaba dentro de la propuesta estética ejecutada por las compañías de ballet tradicionales. En este sentido, se podría decir que fue la primera obra creada en Costa Rica dentro del concepto de la danza moderna, algo inédito para la audiencia costarricense. La otra pieza del programa se llamó Séptima sinfonía, con música de Beethoven; las resoluciones de los movimientos estaban dentro del lenguaje convencional, según apunta María Cecilia Serrano, una de las protagonistas. Como nota en el programa de mano se lee: 

			Es nuestro deseo que el público acepte nuestra presentación como de carácter experimental. No somos profesionales ni estamos preparados para pretenderlo, solo nos impulsa la afición al arte de la Danza. Hemos realizado nuestros Ballets a base de entusiasmo, en un sincero esfuerzo por lograr lo óptimo; esperamos que el público aprecie nuestro esfuerzo y perdone nuestras faltas. (Teatro Nacional, 1955, programa de mano 020)



			Figura 18 

			Mireya Barboza, 1969

			
				
					[image: Mujer bailando]
				

			

			Fuente: Fotografía de Javier Guerrero.



			Es interesante señalar que, sin saberlo, estos jóvenes estaban realizando la primera obra de danza moderna por el tipo de tratamiento de los movimientos que estaban proponiendo. Por esta razón, solicitaban disculpas al público, ya que el trabajo era de carácter experimental, que no se había visto hasta ese momento en Costa Rica. 

			El gusto e interés por el ballet en una gran parte de la sociedad josefina se refleja, por un lado, en la gran cantidad de espectáculos de nivel aficionado que se presentaron en esta década. Estas puestas en escena combinaron el arte danzario con labores benéficas para instituciones de interés social. Por otro lado, en la proliferación de nuevos lugares donde practicar el arte del movimiento, entre los que destacan las academias de Olga Franco, Xinia Mora, Cecilia Martínez, Elizabeth O’Neill (Figura 19) y Grace Lindo. 

			Es en este contexto que la profesora Xinia Mora presenta los logros artísticos de sus estudiantes en una función a beneficio del Comité de Rehabilitación de Niños Poliomielíticos a finales de 1955. Muchos de los montajes de las academias de ballet desde 1930 hasta finales de los años sesenta estuvieron ligados a algunas causas de ayuda social, hospicios, hospitales o la Cruz Roja, con ello se demostró su preocupación y solidaridad por situaciones que impactaron a Costa Rica, como fue el caso de la poliomielitis que afectó a muchas personas, especialmente a niños. El programa contó con el asesoramiento musical del maestro Alcides Prado para la escenificación de las diversas obras en las que se ejecutaron múltiples estilos y ritmos. Estas fueron tituladas Reto gitano, Danza de los gnomos, Goyescas, La leyenda del beso (Panderetas), El Conde de Wisconsin (Ballet), Escalera, Gitanilla, Danza flamenca, Zapateado de Huelva, Orquídeas a la luz de la luna, Charleston, Cabalgata latinoamericana, Danza de la serpiente, Bolero de Ravel y Bodas de Luis Alonso (Teatro Nacional, 1953, programa de mano 017). 

			
Figura 19 

			Academia de Ballet Elizabeth O’Neill, 1960

			
				
					[image: Panfleto tiene texto y  una fotografía de una niña]
				

			

			Fuente: ATNCR, álbum programas de mano 020, 1960.




			La primera presentación realizada por los estudiantes del Conservatorio de Castella en el TNCR consistió en interpretar las coreografías ideadas por la bailarina y maestra holandesa Hans de Vries-Snoek (1910-2001)10 en setiembre de 1956 (Teatro Nacional, 1956-1957, álbum de programas de mano 019). Cabe recordar que el Conservatorio de Castella es la primera institución de educación artística financiada por el Ministerio de Educación Pública (MEP), que tiene el componente artístico en su Plan de Estudios de primaria y secundaria, fue creada en 1953 por el profesor y director musical Arnoldo Herrera. Los jóvenes estudiantes del Castella bailaron el espectáculo denominado Kaleidoscopio que tenía argumento y poesías del poeta y ensayista costarricense José Basileo Acuña (1897-1992), así como la coreografía inspirada en el texto de la escritora y pedagoga Carmen Lyra (1888-1949) Cuentos de mi tía Panchita (1920) (Figura 20). La música la ejecutó la Orquesta de Cámara del Castella con la dirección musical de Arnoldo Herrera, que interpretó piezas de Schubert, Tchaikovsky, Margis, Rose, Bolaños, Herrera, Mozart, Verdi, Wagner, entre otros. En los papeles protagónicos participaron Gisella Rittner como Tía Panchita, Siestke de Longh como Tío Conejo y Grudrum Paschka como Tío Coyote, el resto de los personajes los escenificó el grupo infantil del Conservatorio de Castella. El espectáculo se conceptualizó como un homenaje a las escritoras Carmen Lyra y Yolanda Oreamuno. En este programa hubo algunos segmentos de ópera en los que participaron la soprano Albertina Moya y el bajo Claudio Brenes (1916-1999). 

			Al haberse creado, en los años cincuenta, varias academias privadas de ballet e iniciado labores el Conservatorio de Castella con recursos estatales, la población del Valle Central de Costa Rica se fue familiarizando con este arte. También, muchas figuras internacionales continuaron bailando en el TNCR y formando un público, con ello se posicionó en el horizonte de algunos jóvenes la idea de poder vivir profesionalmente de la danza o el ballet. 


			Figura 20 

			Cuentos de mi tía Panchita de Hans de Vries-Snoek, Conservatorio de Castella, 1956

			
				
					[image: Una mujer y una niña bailando, la mujer está peinada de dos trenzas]
				

			

			Nota: Bailan Gisella Rittner y Zulay Salas de la Paz.

			Fuente: Archivo fotográfico de Rodrigo Salas de la Paz.



			Entrar al circuito internacional

			La existencia de una institución con las condiciones de infraestructura para actividades escénicas como las del TNCR propició que, a inicios de la década de los años cincuenta, Costa Rica estuviera presente en la ruta de las giras de las principales compañías artísticas que viajaban por el continente americano. Esto favoreció que aumentara la participación de agrupaciones internacionales como fue el caso de Grand Ballet Russe con los solistas Nana Gollner y Paul Petroff, quienes en diferentes programas mostraron obras clásicas retomadas por el director, por ejemplo: Destino basada en la creación de Leónide Massine, que trata sobre las pasiones del amor, El lago de los cisnes inspirada en la original de Marius Petipa y Lev Ivanov y Giselle una creación de Tatiana Chamié. Además, mostraron una versión de Massine-Celada sobre Las sílfides, La noche encantada y Proscenio, piezas de corte abstracto en cuatro partes, de Paul Petroff (Teatro Nacional, 1950-1951, álbum de programas de mano 015). 

			También, en 1951, el Ballet Guatemala (Figura 21) se presentó con la dirección de Leonid Katchurovsky, maestro del Ballet de Montecarlo y Marie Tchernova, primera bailarina del Teatro Real de Bruselas. Este elenco centroamericano actuó acompañado por la Orquesta Sinfónica Nacional de Costa Rica, dirigida por el maestro Augusto Ardenois, director de la Sinfónica de Guatemala. La primera función fue dedicada al presidente de la república Otilio Ulate Blanco y bailaron Sinfonía clásica con música de Rossini, Alegría parisina de Strauss, Cuentos rusos de Rimski-Kórsakov y Estampas guatemaltecas de Ricardo Castillo. En una segunda función de gala, en honor al embajador de Guatemala, ejecutaron Ball de Strauss, Fatum, la vida inmortal musicalizada con partituras de Chopin y Bolero de Ravel (Teatro Nacional, 1950-1951, álbum de programas de mano 015). 



			Figura 21 

			Ballet Guatemala, 1951

			
				
					[image: Panfleto de la obra, fotografía de hombre bailando ballet]
				

			

			Fuente: ATNCR, álbum programas de mano 015, 1950-1951.



			Esta agrupación vuelve con un repertorio de folclor y ballet en 1957, conducida por el maestro Denis Carey como parte de una gira por Centroamérica, con el propósito de estrechar los lazos de hermandad regional. Guatemala artística, como se llamó el programa, fue un pequeño grupo pletórico de entusiasmo, formado por destacados elementos de los grupos artísticos de la Dirección General de Bellas Artes y Extensión Cultural, a estos se les encomendó llevar a los pueblos centroamericanos un cordial saludo de acercamiento y amistad del pueblo chapín. Ellos bailaron en dos funciones varias coreografías de su director Denis Carey, entre las que se señalan Estampas chapinas, Danza para una opereta, El cascanueces, Grand pas de deux, Sombreros y sueños, Blues, El malentendido, Las sílfides, Vecinos, El lago de los cisnes, pas de trois del primer acto y Pedro y el lobo con partituras de Prokófiev, Bowles, Stravinski, Gershwin, Poulenc, Blitzstein, Tchaikovsky, entre otros (Teatro Nacional, 1978, álbum de programas de mano 033 parte 2). 

			La consagrada bailarina española Carmen Amaya actuó en 1954 en el TNCR, presentó lo esencial de la danza flamenca en tres programas en los que se mostró un repertorio con Soleá, como lo informó el anuncio de prensa. En este  se indica que es “¡la expresión más pura, más natural, más legítima de la sensibilidad del pueblo español manifestada a través de la danza!” (Teatro Nacional, álbum histórico 017, recortes de periódico). Además, en este programa se bailaron Alegrías y Seguiriyas, todas coreografías de Carmen Amaya y Gayo Reyes. 

			En julio de 1955, el Ballet Theatre de Nueva York (Figura 22), dirigido por Lucia Chase y Oliver Smith, y con el apoyo de The American National Theatre Academy, presentó seis programas: una noche de solistas en la cual Nora Kaye y Scott Douglas bailaron Swan Lake y Lupe Serrano y John Kriza ejecutaron The Combat. El pas de deux, de Black Swan, lo realizó Rosella Hightower junto a Ígor Yushkévich, el trío de Ruth Ann Koesun, Eric Braun y Bárbara Lloyd escenificaron Graduation Ball. En otro programa, bailaron las obras Esbozos con cuerdas, Gisselle e Interplay. Para la matiné dominical, se escenificaron Swan Lake, pas de deux de Don Quijote y Graduation Ball. Para la noche dispusieron de pas de quatre, Jardín Aux Lilas, pas de deux, El cascanueces y Rodeo. El lunes los estadounidenses bailaron Les Sylphides, Billy the Kid, pas de deux de El cascanueces y Los patinadores. Y, como última gala, se vieron Theme and Variations, La Fille de Gardee y Princesa Aurora. 

			Es importante señalar que, a partir de 1953, dentro del modelo socialdemócrata, el Teatro Nacional pasa a ser una instancia asignada al Departamento de Extensión Cultural del MEP. Con ello se intensifican las políticas de promoción cultural que fueron fortalecidas en 1963, al crearse la Dirección de Artes y Letras, siempre dentro del MEP y como responsable de toda gestión del Teatro, hasta la creación del Ministerio de Cultura, Juventud y Deportes (MCJD) en 1971. 

		

	Figura 22 

			Ballet Theatre de Nueva York, 1955

			
				
					[image: Panfleto de obra]
				

			

			Fuente: ATNCR, álbum programas de mano 017, 1955.




			Si bien en la década de los años cincuenta no existió una política cultural que promoviera la danza en Costa Rica, la buena presencia de agrupaciones de alto nivel tanto de ballet como de flamenco y folclor sirvió de estímulo para el público y los jóvenes interesados en cultivar la danza como actividad artística; el TNCR fungió como la principal institución promotora de las artes escénicas. En estos jóvenes existió un ferviente deseo de profesionalizarse; por esta razón, Julián Calderón se fue a Venezuela a iniciar su carrera como bailarín que, luego, culminó en Europa; Nidia Naranjo y Teresita Orozco fueron becadas por Grace Lindo para continuar estudios en Inglaterra y España; Hortensia Vaglio se traslada a los Estados Unidos a estudiar y, después, se convierte en maestra de muchos bailarines profesionales; Mireya Barboza se va a México, posteriormente se traslada a Francia para seguir bailando. Estos jóvenes y otros más se van por la falta de instituciones formativas en Costa Rica. 

			En esta fase de cambios, el siguiente administrador del TNCR es Manuel Rodó Parés (1964-1974), un antiguo promotor cultural quien logró crear conciencia en el ámbito nacional del deterioro que estaba sufriendo el inmueble. Un cambio importante fue que la Asamblea Legislativa declaró en 1965 al Teatro Nacional como monumento nacional mediante la Ley 3632, en la cual se establece el financiamiento con un impuesto a los espectáculos públicos de un 6 %, que benefició a esta institución.11 Esto permitió que se programaran con mayor frecuencia los espectáculos nacionales en la década siguiente y el apoyo a la producción al exonerar el impuesto, situación que no se da en el presente siglo. 

			Los años sesenta

			En la década de 1960, las academias aficionadas nacionales de ballet asumieron mayor protagonismo en la programación del Teatro Nacional, siempre lideradas por Olga Franco, Clemencia Martínez, Elizabeth O’Neill. Además, muy pronto, se incorporaron al ambiente dancístico la maestra Coralia de Romero y el joven bailarín Roberto Snowball con su agrupación Ballet Concierto. 

			Julián Calderón,12 maestro y bailarín costarricense radicado por esos años en Europa, vino a bailar al Teatro Nacional junto a la ecuatoriana Noralma Vera en 1960, con un repertorio clásico y sus presentaciones se realizaron entre finales de marzo y principios de abril (Teatro Nacional, 1960, álbum histórico 020). Calderón acababa de terminar brillantemente dos temporadas: una en la Ópera de Berlín, dirigida por la famosa coreógrafa Tatiana Gsovsky y la otra en la Gran Ópera de Burdeos con el profesor inglés Derick Mendel, nuevo coreógrafo de la danza moderna que ganó en 1957 el premio de Jeunesse Chorégraphique de París. 

			Calderón inició sus estudios con Margarita Bertheau en 1944 y los continuó en la Academia de Ballet Nacional de Venezuela, cuatro años después se dirigió a los Estados Unidos para ampliar sus estudios en las mejores escuelas de ese país, como la American Ballet School y el Ballet Theatre de Nueva York. En 1952, fue invitado por Alicia Alonso al Ballet de Cuba. Nuevamente, es solicitado por el Ballet Nacional de Venezuela para dar una serie de espectáculos por una temporada de año y medio. Luego, viajó a París en 1954 para integrarse como solista al Gran Ballet del Marqués de Cuevas; actuó como primer danseur en la Compañía de Maurice Béjart y Les Ballets de France de Janine Charrat y como estrella de las óperas de Berlín y Burdeos. 

			Este joven artista poseía una gran sensibilidad, dominio corporal, imaginación y grandes condiciones para la coreografía. Presentó por primera vez con gran éxito en Berlín su obra Paso Clásico Español, que años después presentó en Costa Rica con su compañera Noralma Vera. Además, ejecutó su segunda creación coreográfica, Encantación, dentro del estilo neoclásico, así como la obra Orfeo, las cuales causaron muy buena impresión en el público costarricense (Ávila, 2014, pp. 130-139). 

			La bailarina principal que acompañó a Calderón en el TNCR fue Noralma Vera, quien viajó de Ecuador a París, ansiosa de adquirir mayores conocimientos y experiencias. Vera se había formado en la Escuela de la Casa de la Cultura y en el conjunto del Ballet de Guayaquil, donde llegó a ser la primera bailarina. De Francia pasó a Inglaterra para cursar un año en la Real Escuela de Ballet de Londres, la Academia del Sadler’s Wells, donde obtuvo altas distinciones. Tan pronto regresó de allí, conformó el conjunto Les Ballets de France que dirigió Jeanine Charrat (1924), el cual realizó exitosas giras artísticas por Francia, España, Bélgica, Montecarlo, Japón y Corea. Tanto Noralma Vera como Julián Calderón (Figura 23) cautivaron a los seguidores del ballet en Costa Rica con su talento (Teatro Nacional, 1960, álbum histórico 020). 



			Figura 23 

			Julián Calderón y Noralma Vera, 1960

			
				
					[image: Hombre y mujer bailando ballet]
				

			

			Fuente: ATNCR, álbum programas de mano 020, 1960.




			Ese mismo año, se presentó la agrupación de danzas tradicionales y modernas de México, dirigida por la bailarina y maestra estadounidense Waldeen von Falkenstein Brooke de Zatz (1913-1993), cuya primera formación fue en la de danza alemana de la que heredó la disciplina y la técnica corporal. Waldeen se había presentado por primera vez en México con la compañía de Japón de Michio Ito. Fue invitada a regresar a México, país en el que vivió hasta sus últimos días, trabajó en el Ballet de Bellas Artes y, posteriormente, en el Ballet Nacional de Cuba. Desde 1939, en México, se dedicó a dar clases de danza y a crear una de las primeras escuelas de danza en la que tuvo como alumnas a figuras destacadas en la danza mexicana como Guillermina Bravo, Ana Mérida y Amalia Hernández (Wikipedia, s. f.), entre otras. 

			En el programa que ejecutaron los mexicanos en el TNCR destacan los números: En la boda, danza inspirada en los sones de Jalisco, Caprichos, tres danzas motivadas en los cuadros de Goya. Además de episodios del ballet La Coronela, basado en los grabados de José Guadalupe Posada, La rama dorada, suite de danzas húngaras, Concierto de Brandeburgo N.° 2, así como Horas de junio, danzas basadas en los sonetos de Carlos Pellicer que inspiró al compositor Silvestre Revueltas. En otra función, bailaron Sombras de ciudad, Historia de un campesino, y Suite veracruzana. En el elenco destacan los bailarines Margarita Gordon, Lucero Binnqüist, Nieves Paniagua, Ma. Cristina Anaya, Norma López Malo, Graciela de Velasco, Ma. Elena Shwarz, Hugo Romero y Rafael Butrón (Teatro Nacional, 1960, álbum histórico 020).

			Por su parte, en el ámbito nacional, la joven maestra de ballet Elizabeth O’Neill presentó a sus alumnas en una gala dedicada a Graciela Morales de Echeverría, Mujer del año 1960, y a las señoras del Garden Club con el repertorio denominado El bosque encantado, Las estaciones con música de Grieg, La princesa azul, Fiesta española y Fin de fiesta que fue amenizada por el trío Los Ticos. Un año más tarde, O’Neill comparte las tablas con su colega la maestra Coralia de Romero13 y sus discípulas (Teatro Nacional, 1960-1962, álbum de programas de mano 022).

			Según una nota de La Nación del 29 de febrero de 1960, identificada en los archivos del TNCR, Roberto Snowball fue discípulo de Grace Lindo, Olga Franco y François de Luz (exsolista del Ballet de París). También, estudió con madame Hans de Vris, profesora de ballet de la Corte Real de Holanda y del Conservatorio de Castella, así como con Sergio Unger y Nina Popova, director y profesora, respectivamente, del Ballet Concierto de México, ambos exprimeras figuras del ballet ruso y del Ballet de la Ópera de París, y, por último, con José Luis Hurtado, director del Ballet Español de la Ciudad de México. 

			Roberto Snowball (Figura 24), maestro y coreógrafo, creó su grupo llamado Ballet Concierto Nacional y presentó en setiembre de 1961 el espectáculo con tres obras denominadas Los signos del zodíaco, Embrujo español y Concierto, todas con mosaicos musicales. Estas creaciones las bailaron, como solistas, Clara Gutiérrez, Giselle Hurtado, Ruth Venegas, Tatiana Suirgad, Roberto Snowball, Paul Alfaro, Peggy von Mayer, Olga Cordero, Carmen Mas, Paulina Peralta y Margarita Rodríguez.Además, contó con un cuerpo de baile constituido por Jeannette Montagné, Flora Malavassi, Violeta Barboza, Adillie Segura, Glenda Schmid, Neddy Zamora, Eugenie Rivera, Ana Coto, Jeannette Vizcaíno, Norma Orozco, Leda Chavarría, Orietta Hernández, Hilda Castro, Ana Trejos, Ana Cruz, Soledad Smith, Rosa Jiménez, Ana Hidalgo, Ester Zamora, Marta Alfaro, Margarita Rodríguez y María Trejos (Teatro Nacional, 1960-1962, álbum de programas de mano 022).



			Figura 24 

			Programa de mano Ballet Concierto, 1963

			
				
					[image: Programa de mano anunciando el Ballet Concierto Nacional, fotografía de un hombre y una mujer]
				

			

			Nota: Con la dirección de Roberto Snowball.





			Fuente: ATNCR, álbum programas de mano 022, 1963.

			Es interesante destacar que, en la década de 1960, se identifica un aumento de agrupaciones de proyección folclórica que visitaron nuestro país, ya sea porque fueron promovidas por las embajadas de sus respectivos países o porque Costa Rica ya era un punto de interés en las programaciones de las giras internacionales. En este decenio, se presentaron grupos de Yugoslavia, México, Colombia, Guatemala, entre otros. Además, en 1967, la Dirección General de Artes y Letras y la Federación Folclórica Costarricense, con el propósito de mostrar las coreografías de los nuevos grupos (Teatro Nacional, 1969-1970, álbum de programas de mano 026), organizaron el Primer Festival Folclórico en Costa Rica, que llevó el nombre de Evangelina de Núñez.14

			Presencia de un arte nuevo

			Es un hecho que, después de 1917, con la venida de Anna Pávlova a Costa Rica, el Teatro Nacional se ubicó como un destino casi obligatorio para muchas agrupaciones de orden mundial que realizaron giras por el continente americano en el siglo pasado. En este sentido, se puede señalar como otro hito similar al de 1917 la presentación de la Compañía de José Limón, ya que nuestro país, desde inicios de los años sesenta y hasta finales de los ochenta, gracias a políticas culturales durante la Guerra Fría y a las administraciones socialdemócratas, gozó de una fuerte presencia de artistas norteamericanos. Como consecuencia, los seguidores de las vanguardias se beneficiaron, pues fueron las agrupaciones de danza moderna y ballet contemporáneo de primer orden que bailaron en el TNCR. 

			Sobre la compañía de danza dirigida por el maestro de danza moderna y coreógrafo mexicano-estadounidense José Limón (1908-1972), llaman la atención las circunstancias vividas por esta agrupación, que ha estado en tres ocasiones en este escenario. La primera fue el 29 de octubre de 1960 cuando el elenco de21 bailarines, entre los que destacan Pauline Koner, Betty Jones, Lucas Hoving, Ann Vachon, Luis Falco, Leonore Latimer y el propio Limón, ejecutó Embrujo nocturno y Passacaglia y Fuga en C menor de la maestra Doris Humphrey, así como Pavana del Moro y Missa Brevis de Limón (Figura 25). 

			

Figura 25 

			José Limón Dance Company, 1960

			
				
					[image: Panfleto de Jose Limón y su Compañía de baile, fotografía hombre abrazando a una mujer]
				

			

			Fuente: ATNCR, álbum programas de mano 020, 1960.




			Según la crítica, publicada en el periódico La Nación, con el título “Teatro lleno, público frío”, Guido Fernández apuntó que les resultó muy difícil a los costarricenses apreciar un digno espectáculo con un lenguaje nuevo, aunque cercano al ballet clásico al que estaban habituados. Al respecto, Fernández (1960) comentó: “El genio de José Limón consiste en hallar precisamente, un punto intermedio en donde la transición de lo tradicionalista se plasma en formas secas, violentas y muy viriles de la danza moderna más genuina” (Teatro Nacional, 1960, álbum histórico 020, pp. 402-426). Pero, lo que más conmovió al crítico fue Missa Brevis con música de Kodaly, ya que la consideró como la obra de mayor belleza y destacó: “La dimensión que da el conjunto a la misa va más allá de lo puramente espiritual para convertirse en un espectáculo en donde se funden el goce estético con la contemplación mística” (Teatro Nacional, 1960, álbum histórico 020).

			El legado coreográfico y técnico de este gran bailarín, que nació en México en 1908 y murió en Nueva Jersey en 1972, sigue teniendo impacto mediante su compañía, que lo mantiene activo y en constante interacción con otras obras afines a la estética que él creó. Es por esta razón que, en el siglo XXI, los organizadores del Festival de Coreógrafos Graciela Moreno (FCGM) pensaron que a otra audiencia le interesaría ver a esta compañía. De esta manera, la segunda presentación de la Compañía de José Limón se dio en el mismo escenario, el 14 de diciembre de 2003, como agrupación invitada al cierre de la vigésima edición del festival, con otra generación de bailarines, dirigida por Carla Maxwell, discípula de Limón y una de sus grandes intérpretes. 

			Estos bailarines ejecutaron el célebre sexteto masculino y en silencio Héroes anónimos y Salmos de Limón; también, bailaron el solo Angelitos negros de Donald McKayle y Quinteto fantasía creado por Adam Hougland. En esa oportunidad, la crítica, publicada en el periódico La Nación titulada “Una lección coreográfica” (Ávila, 2010, pp. 83-84; Teatro Nacional, 2003, álbum histórico 100),15 resaltó la gran calidad de los ejecutantes y lo gratificante que fue poder observar obras del gran repertorio de la danza moderna norteamericana. Esta presentación, en realidad, fue una enseñanza para los pocos que asistieron a las dos funciones programadas ese domingo. Para algunos de los presentes fue incomprensible pensar que pocas personas del gremio dancístico se interesaran en asistir al cierre del festival, simplemente porque la función tenía un costo muy diferenciado a las otras presentaciones o quizá los miembros del gremio están acostumbrados a no invertir en el pago de boletos costosos de espectáculos de danza. Pocos tuvieron el privilegio de ver coreografías que han trascendido el tiempo como son las de José Limón. 

			La tercera actuación de José Limón Dance Company también se dio en el Teatro Nacional, esta vez el 21 de abril de 2012, igualmente dirigida por Maxwell. En esta ocasión, presentó There Is a Time y Chaconné, creaciones de Limón, además de La Cathedralé Engloutie, coreografía de Jiri Kylian, y Come with Me, un preestreno en Costa Rica de la obra de Rodrigo Pederneiras, director del prestigioso grupo Corpo, de Brasil, con la primera partitura para danza que creó el famoso trompetista cubano Paquito de Rivera (Teatro Nacional, 2012 [2012-2013], álbum de programas de mano). A esta función, asimismo asistieron muy pocos espectadores, quizá un mal productor o la inexperiencia de los empresarios responsables de este evento impidieron llenar las lunetas centrales. En fin, esa ha sido la suerte de esta gran agrupación que ha ejecutado el legado de este maestro en nuestro país y en el TNCR, en la que han coincidido una mala publicidad con precios muy altos para un público acostumbrado a ver espectáculos subvencionados; muy diferente es el comportamiento del público de ballet acostumbrado a pagar tiquetes de alto costo, cada vez que se presenta un espectáculo extranjero o nacional. 

			Al retomar la década de 1960, se identifica la presentación del Royal Danish Ballet en 1961, con sus primeras estrellas: Kirsten Simone, Kirsten Ralov, Inge Sand, Henning Kronstam, Fredbjorn Bjornson, Ole Fatum y Jorn Madesen, con la Orquesta Sinfónica de Aalborg. En su acompañamiento, los bailarines ejecutaron Overture, Suite de Ballet Les Sylphides, El tamborilero, Cuadros de ensueños, La princesa durmiente, así como Sofía-Vals y Alegría de vivir. 

			Ese mismo año, el conjunto de ballet integrado por dos parejas de las óperas de París y Berlín, Yvette Chauviré y Gert Reinholm, Marion Cito y Wolfgang Leistner, mostraron, en dos programas, distintas coreografías de Tatiana Gsovsky, Yvette Chauviré, George Skibine y Victor Gsovsky. Estas se denominan Elegía, Juan de Zariss, el dúo Agon con música de Stravinski, La muerte de la dama de las camelias, Medusa y En el bote. Así como el dúo Grand pas de deux, el solo La muerte del cisne, Dafnis y Cloe, Ondina y el clásico El lago de los cisnes (Teatro Nacional, 1960-1962, álbum de programas de mano 022). Cabe recordar que Julián Calderón había bailado con los maestros Victor y Tatiana Gsovsky, tanto en París como en Berlín, dos años antes en varias temporadas. 

			Otra agrupación internacional que deleitó a los seguidores de la danza clásica fue el Ballet de Nina Novak, quien fuera primera bailarina del Ballet Russe de Montecarlo y del Marqués de Cuevas, cuando ejecutó las variaciones de El cascanueces, El lago de los cisnes, La noche de Walpurgis de la ópera Fausto de Gounod. Esta compañía se volvió a presentar en 1972 en otra gira por Centroamérica, Suramérica y el Caribe. En esta oportunidad, ejecutó Las sílfides y La muerte del cisne de Fokine, Drummer Boy coreografía de Lichine, una obra titulada La favorita y El pájaro azul de Petipa. En un segundo programa dieron Poema sentimental con la coreografía de Portillo, El lago de los cisnes y El cascanueces de Petipa y La gitana y el pas de deux de La bella durmiente de Edmund Novak (Teatro Nacional, 1971-1972, álbum de programas de mano 027).

			De igual manera, en 1964, el American Ballet Theatre, en su gira por América Latina auspiciada por el Departamento de Estado de los Estados Unidos, con nueve solistas, un cuerpo de baile de 35 integrantes y una orquesta en vivo, escenificó obras emblemáticas del repertorio de diferentes estilos. Por ejemplo, del academicismo, Don Quijote y pas de deux de Petipa, del romanticismo, Giselle y, del período neoclásico, Les Sylphides de Fokine. Asimismo, las siguientes obras de ballet contemporáneo: Miss Julie de Birgit Cullberg, basada en el texto de August Strindberg, Theme and Variations y el Grand Pas Glazunov de George Balanchine y, de Jerome Robbins, las coreografías Fanci Free e Interplay (Teatro Nacional, 1964-1966, álbum de programas de mano 024). 

			No es de extrañar que, en el contexto de la posguerra, en Centroamérica se sienta de manera muy fuerte la presencia de las políticas del Departamento de Estado de los Estados Unidos. Según Elizabeth Fonseca, 

			El sistema bipolar de la posguerra, la guerra fría y el triunfo de la Revolución Cubana (1959) influyeron para que se estableciera una alianza entre militares, empresarios y una amplia mayoría de los medios. Esta alianza, que contó con el beneplácito de los Estados Unidos, veía el fantasma del comunismo en cualquier intento de reforma que favoreciera a los sectores populares y marginados de la sociedad. (1998, pp. 213-214)

			Es por esta razón que, por muchos años, no se presentaron los mejores grupos de danza o ballet de la Unión Soviética, de Cuba o China Popular. Paradójicamente, un público amantísimo del ballet nunca pudo ver a ninguna de las estrellas reales del Bolshoi, como fueron Vladímir Vasíliev (1940), Yekaterina Maksímova (1939-2009), Natalia Bessmértnova (1941-2008), Maya Plisétskaya (1925-2015) o las obras del connotado coreógrafo Yury Grigorovich (1927). Tampoco pudo observar a Alicia Alonso16 bailando o dirigiendo el Ballet Nacional de Cuba en su mejor momento o a los bailarines de Danza Nacional de Cuba con las obras cumbre anteriores a la perestroika. 

			De nuestro continente, en 1966, durante una gira por Centroamérica, Panamá y Colombia, el Ballet Guatemala, dirigido por Antonio Crespo, ejecutó El lago de los cisnes, en una adaptación de su director de la versión de Petipa e Ivanov para el Ballet Guatemala. Se debe señalar que este es el primer elenco centroamericano que ejecuta completo el montaje de esta obra, la cual requiere un fuerte dominio técnico que los guatemaltecos habían alcanzado. Entre sus principales bailarines, se identificó a figuras como Richard Devaux, Manuel Ocampo, Georges Berard, Manuel Flores, Susana Arévalo, Luz Eneida Aquino, Roberto Castañeda, Sonia Soto, René Godoy, Ana Aragón, Sonia Juárez, Conchita Barraza, Gilda Contreras, Antonio Luissi, Reyna Silva, Amali Selva, Margarita Barrera, Mirna Sosa, Ángela Granados, Anabella Batres, Gracián Castañeda, Leonel Cruz y Brenda Arévalo.

			También, conformaban el elenco de esta gira por la región centroamericana Miriam Morales, Isabel Luna, Sussete Guerra, Elías Colón, Carlos Marroquín, Gilda Martínez, Ana Eugenia González, Sylvia Shaw, Marcele Bonge, Gracián Castañeda, Leonel Cruz y Paul Devaux. Muchos de ellos han sido los principales maestros de la siguiente generación de bailarines guatemaltecos (Teatro Nacional, 1967-1969, 1978, programas de mano 025, 033). 

			Luego, vino el Ballet de París de Miskovitch con Janine Charrat como artista invitada a presentarse en dos funciones en el TNCR en julio de 1967 y, a petición del público, ofrecieron otra gala el sábado 29 de julio (Teatro Nacional, 1967-1969, álbum de programas de mano 025). En sus actuaciones, ejecutaron obras de corte neoclásico y modernista con partituras poco escuchadas y coreografías poco bailadas, como Rideau Rouge de John Taras, Le Cycle de Janine Charrat, L’Échelle de Milko Šparemblek, el infaltable Mort du cygne de Fokine y Promethée de Maurice Béjart. En la noche siguiente, bailaron obras con temas inéditos para el público seguidor del ballet en nuestro país: La Dryade y L’Après-Midi d’un Faune creadas por Milorad Miskovitch, L’Ecuyère de Serge Lifar, Señor de Mañara de Jack Carter, Soirée musicale de Taras y tres obras de Janine Charrat: Concerto, Jour et nuit y Elektra (Teatro Nacional, 1967-1969, álbum de programas de mano 025). 

			Para 1967, año del setenta aniversario del TNCR, con la dirección de la bailarina y maestra guatemalteca Marina Durán, se presentó un programa con repertorio clásico a cargo de las alumnas de la Escuela de Ballet de Costa Rica, auspiciada por el MEP y la Dirección General de Artes y Letras, en el que mostraron sus aprendizajes. Entre las estudiantes destacadas de esta escuela se encontraban Rusalka Rodríguez, Patricia Espinoza y Giselle Maffioli, quienes bailaron, junto a sus otras compañeras, las siguientes coreografías: El Beso, Pizzicato, Ana, Obertura del Barbero de Sevilla, Aragonesa, Las sílfides y Rosas del Sur, todas las creaciones fueron de Marina Durán. También, el Teatro Infantil de Honduras ejecutó ese año Las zapatillas rojas de Hans Christian Andersen en una adaptación musical y escénica de la maestra y dramaturga Mercedes Agurcia Membreño (Teatro Nacional, 1967-1969, álbum de programas de mano 025). 

			La expresión dancística de proyección folclórica continuó presente en la década del sesenta a través de múltiples temporadas de agrupaciones provenientes de México, Yugoslavia, Chile, Colombia, Tailandia, España, Panamá, Rusia y Guatemala. Esta gran presencia de agrupaciones de proyección folclórica estimuló a los seguidores de esta actividad dancística y se consolidaron como sector al crearse la Federación Folclórica Costarricense. Una de las instituciones responsables de coordinar, en 1970, el Festival Folclórico Evangelina de Núñez, en conjunto con la Dirección General de Artes y Letras del MEP (Teatro Nacional, 1969-1970, álbum de mano).17

			Este evento llevó el nombre de Evangelina Quesada de Núñez (1893-1970) en su honor para reconocerle que, desde los años veinte, había iniciado el rescate de los bailes costarricenses, creó su grupo de danza folclórica llamado América y viajó por algunas ciudades de Latinoamérica y Nueva York con mucho éxito. Además, fue profesora en varias instituciones de educación pública de Costa Rica, realizó diferentes espectáculos en colaboración del maestro Alcides Prado y, en 1956, publicó el libro Costa Rica y su folclor. 

			A finales de los años sesenta, Mireya Barboza regresó de Europa, deseosa de bailar danza moderna; sin embargo, en el país no existía una institución que se dedicara a esta disciplina. El ballet continuaba de manera aficionada en las academias privadas de varias maestras y el Conservatorio de Castella iniciaba la graduación de jóvenes que serán protagonistas en la década siguiente en la cual predominará la disciplina de la danza moderna, muy distinto a lo que sucedía en el resto de América Latina, donde el ballet clásico ya estaba consolidado con la creación de algunas instituciones como escuelas y compañías nacionales con suficiente apoyo estatal. 

			La danza moderna: tiempos muy movidos 

			En la década de 1970, se inicia una fuerte presencia de los lenguajes de la danza moderna en Costa Rica, especialmente con la participación de agrupaciones de la vanguardia norteamericana, como había sucedido con la participación de la Compañía de José Limón y, seguidamente, se hicieron presentes en el TNCR los coreógrafos: Paul Taylor, Alvin Nikolai, Eliot Feld y Murray Louis con sus compañías. Estas visitas continuaron en la década de los años ochenta con otras agrupaciones como la dirigida por Jennifer Müller y Pilobulos. También durante ese periodo, hubo presencia de muchos elencos de danza moderna de los principales exponentes de México y Brasil. 

			Después de la Compañía de José Limón en 1960, la otra agrupación de vanguardia en la danza moderna que visitó el TNCR fue la Compañía de Paul Taylor, la cual se presentó el 23 y 24 de junio de 1969 (Teatro Nacional, 1969-1970, álbum de programas de mano 026). Para la promoción de estos artistas, se encontraron documentos en los archivos del TNCR que denominaron este evento como el “gran espectáculo de Ballet clásico moderno” (Teatro Nacional, 1969-1970, álbum de programas de mano 026). Esta fue una gestión de la oficina de asuntos culturales de los Estados Unidos de América junto al Centro Cultural Costarricense Norteamericano y el MEP por medio de la Dirección General de Artes y Letras (Teatro Nacional, 1969-1970, álbum de programas de mano 026). Entre 1960 y 1980, existió un interés evidente de promover relaciones culturales a través de las agrupaciones estadounidenses, los programas de becas de grado y posgrado Fullbright, las pasantías artísticas y la presencia de maestros, como fue el caso del taller de técnica Graham impartido por la maestra Yuriko Kikuchi18 en 1976 y 1982 (Figura 26), así como la venida de otros coreógrafos que montaron sus obras en la Compañía de Cámara Danza UNA y la Compañía Nacional de Danza. 

		


	Figura 26 

			Yuriko Kikuchi en Costa Rica, 1982

			
				
					[image: Mujer impartiendo clases de ballet a varias mujeres]
				

			

			Nota: En el Gimnasio Nacional.

			Fuente: Archivo fotográfico de Marta Ávila Aguilar.




			Las obras que interpretó la Compañía de Danza Paul Taylor eran de su director; así, todo el elenco bailó Lento con música de Joseph Haydn, Dominio público con arreglos musicales de John Herbert McDowell, Party Mix musicalizada con la Sonata para dos pianos de Alexei Haieff y Orbs con piezas de Beethoven (Teatro Nacional, 1969-1970, álbum de programas de mano 026). La mayoría de las creaciones de Taylor combinan movimientos de la danza moderna con enfoques y energía del ballet clásico y no tienen un énfasis en lo dramático como las obras de su maestra Martha Graham o su colega José Limón. Se puede señalar que el Trío (1976) de Mireya Barboza se encuentra cercano a esta tendencia compositiva (Figura 27). 

			

Figura 27 

			Trío de Mireya Barboza, 1979

			
				
					[image: Dos hombres y una mujer bailando, los tres están en el suelo]
				

			

			Nota: Bailan Mireya Barboza, Marco Lemaire y Francisco Ramírez.

			Fuente: Fotografía de Javier Guerrero, 1979.




			En nuestro país, en los años setenta, la danza moderna ganó terreno, muestra de esto es la gran cantidad de espectáculos que se presentan en este escenario, aunado a la presencia de la directora Graciela Moreno Ulloa19 en el TNCR desde 1974 hasta el 2003. A Moreno le corresponde fungir como la primera directora y poner en vigencia una nueva normativa, su gestión proporcionó mayor espacio para las nuevas generaciones y expresiones artísticas. Este fue el periodo en que se creó el Ministerio de Cultura Juventud y Deportes (MCJD), el primero en Centroamérica, y corresponde a lo que Rafael Cuevas señala como la presencia de una política de mecenazgo y difusión del arte: “Los años que van de inicios del setenta hasta finales de la década (1978) son considerados los años dorados de la gestión socialdemócrata en la cultura para caer luego en el período de la crisis de los ochenta” (Cuevas, 1995a, pp. 127-128). Ese fue el contexto y el paradigma con el que trabajaron los artistas protagonistas de estos años y la directora del Teatro los apoyó con esa premisa.

			Al ser Graciela Moreno amante de la danza, en su período como directora, esta tuvo un lugar privilegiado en la programación. En su gestión, el TNCR se abrió a más sectores de la población y dio más apoyo a los nuevos y consagrados artistas nacionales; también, impulsó la presencia de numerosos espectáculos internacionales y con ello logró hasta 300 funciones anuales. Moreno siempre le proporcionó espacio a los bailarines en la programación del Teatro y mantuvo una relación estrecha con el gremio, como se aprecia en la Figura 28. Además, tuvo que enfrentar, en 1998, el nuevo Reglamento del Teatro Nacional, que fortaleció el control sobre cómo se ejecutaba el presupuesto y las formas de contratación del personal. Todo este proceso de reformas culminó en el 2002 con la Ley de Creación del Teatro Nacional de Costa Rica N.º 8290 y su reglamento 31235-C.20 Después del retiro de Moreno, los siguientes directores del TNCR tuvieron que asumir la mayor burocratización en sus respectivas gestiones, porque el modelo de Estado cambió. 



			Figura 28 

			Graciela Moreno, 1983

			
				
					[image: Varias personas conversando]
				

			

			Nota: En su oficina con Jorge Hernán Castro, Mimí González, Francisco Ramírez y un funcionario del Teatro. 

			Fuente: ATNCR, álbum programas de mano 041,1983.




			En este punto, se retoman los bailes creados por artistas nacionales en esta década en el TNCR. Así, se identificó que, en 1970, Mireya Barboza, a su regreso de Europa, montó Días azules. Esta es una obra inspirada en el poema homónimo de la escritora Carmen Naranjo (1928-2012), un espectáculo de danza y expresión corporal, una obra colectiva en la cual los intérpretes que acompañaron a la autora aportaron elementos de la técnica del karate por considerarla renovadora y esencial dentro del movimiento del espectáculo, se logró algo entre circo y teatro (Teatro Nacional, 1969-1970, álbum de programas de mano 026).21 En esta obra, Barboza mezcló, también, movimientos de yoga y de danza moderna para otorgarle al movimiento su sentido sagrado. Al año siguiente, presentó un nuevo espectáculo denominado Danza 71 con otro elenco que estaba más familiarizado con la técnica dancística.

			Con el apoyo de la Embajada de Venezuela, la Dirección General de Artes y Letras y el Patronato Nacional de la Infancia, debutó, en el TNCR, la bailarina y coreógrafa Sonia Sanoja (1932-2017) en noviembre de 1970 (Figura 29). Sanoja impresionó a la audiencia por su inteligente plasticidad, por la novedad con la que logró comunicar los ritmos que animaban su cuerpo. Según destaca el programa de mano de los archivos del TNCR de Pierre Courthion, “Sonia Sanoja devuelve al arte coreográfico su carácter sagrado y logra hacer de su propia danza, de una expresión muy aguda y muy flexible a la vez, una inolvidable figura cuyo diseño y cuyas formas seguimos con deslumbramiento” (Teatro Nacional, 1969-1970, álbum de programas de mano 026). Es, a juicio de este crítico, que Sonia Sanoja se consolida como una de las danzarinas más emocionantes de esta época.



			Figura 29 

			Sonia Sanoja, 1970

			
				
					[image: Mujer de pie en puntillas y con la mano estirada hacia arriba]
				

			

			 Fuente:  ATNCR, álbum programas de mano 026, 1969-1970.



			Desde la ciudad de Nueva York, a finales de 1971, vino la primera Compañía de Baile de Cámara de Nueva York dirigida por Charles Bennet (Figura 30). Como bailarines, incorporaba a Janice Groman, Flemming Halby, David Hitchcock, Ruth Ann Koesun, Marjorie Mussman, Sara de Luis y Michael Uthoff (Teatro Nacional, 1971-1972, álbum de programas de mano 027). Esta joven agrupación surgió del descontento que sentían al formar parte de las grandes compañías de ballet, donde todos tenían empleo como solistas y compartían un punto de vista acerca del baile; por su lado, ellos opinaban que, si buena parte de la mejor música ha sido escrita para una agrupación de cámara, entonces, ¿por qué no crear ballets de cámara que lograran alcanzar el mismo nivel de la excelencia de las partituras musicales? 


			Figura 30 

			Primera Compañía de Baile de Cámara de Nueva York, 1971

			
				
					[image: Programa de mano, hay texto y una fotografía de un grupo de personas]
				

			

			Fuente: ATNCR, álbum programas de mano 027, 1971-1972.




			Para lograrlo, requerían de una alta concentración de esfuerzo y mucha armonía entre los bailarines. A diferencia de otros artistas creativos, el coreógrafo no podía trabajar por sí solo. Según el director, sus bailes toman vida solo cuando se expresan en los movimientos de los intérpretes. Además, señala el coreógrafo que el proceso creativo requiere mucho tiempo y causa problemas financieros adicionales, pues toda esta labor se hace mucho antes de que se vendan las entradas para la función. Bennet indicaba que su labor de los últimos diez años contribuyó al gran cambio efectuado en el mundo de la danza. Las oportunidades creadas con el baile de cámara han dado esperanzas a muchos jóvenes bailarines que no quieren hundir su talento y personalidad actuando en las compañías grandes de ballet. De acuerdo con las crónicas del TNCR, los resultados alcanzados fueron motivo de gran satisfacción, tanto para Bennet como para todos los que integraban la primera compañía de baile de cámara. 

			El repertorio que mostró esta agrupación en San José contó con nuevas temáticas, en las cuales los estilos se combinaron en un mismo programa; así, interpretaron Reminiscencias de una época de Bennet, donde el autor fusiona las cualidades del período romántico en una obra que pretendía hacer un tributo a esta época, ya que es formal en su estructura y sigue los conceptos básicos del período de Taglioni. Además, Leyenda, coreografía de Teo Morca,22 es un solo abstracto en estilo español neoclásico que incorpora tanto las castañuelas como el zapateado español. El soñador de Pauline Koner, que ilustró un idilio líricamente sostenido, un pas de trois ejecutado al ritmo constante del segundo movimiento del concierto de Stravinski para piano e instrumentos de viento. El Mito de Paul Sanasardo, una pieza nocturnal que presenta el encuentro dramático de un hombre con lo invisible. También, bailaron Legong de Bennett, pieza dedicada a los bailarines de Bali, en apreciación por sus cualidades artísticas y su hospitalidad durante su visita a la isla en junio de 1969. Los neoyorquinos interpretaron el preludio de un extracto de la obra maestra de Fokine Las sílfides y su actuación finalizó con La Chasse de Lotte Goslar. En el segundo día, ejecutaron el pas de quatre, de Anton Dolin, Nagare de Charles Bennet, Petenera de Flora Albaicín, Exiles de José Limón, Festival de las flores en Genzano de August Bournonville y A la luz de la vela de Bennet (Teatro Nacional, 1971-1972, álbum de programas de mano 027). 

			En 1972, la costarricense Hortensia Vaglio de Fonseca vino al país como directora del Maryland Youth Ballet en su primera gira internacional, con el fin de darles la oportunidad a las alumnas más avanzadas de ejecutar sus bailes en condiciones profesionales. Cinco años más tarde, volvió con sus bailarines e invitó a los jóvenes costarricenses David Rosales, Jorge Ramírez y Francisco Ramírez para que participaran en las funciones, junto a la joven solista Susan Jaffe (Ramírez, J., comunicación personal, 5 de agosto de 2014). En la Figura 31 se observa a la bailarina solista Susan Jaffe del Maryland Youth Ballet.

			

Figura 31 

			Susan Jaffe, 1972

			
				
					[image: Mujer en posición de ballet]
				

			

			Nota: Bailarina del Maryland Youth Ballet.

			Fuente: ATNCR, álbum programas de mano 027, 1971-1972.




			Ese mismo año, Mireya Barboza, directora de la Escuela de Danza Contemporánea, creada por el Departamento de Artes y Letras del MEP, presentó el espectáculo Danza 72, en el que participaron quienes más tarde serían los líderes de varias agrupaciones e instituciones de danza nacional. Entre ellos destacan Marcela Aguilar, Jorge Ramírez, Marco Lemaire, Rogelio López, Patricia Espinoza, Nandayure Harley, Beverly Kitson, Marco Mora, Francisco Ramírez y Norma Jiménez. Este trabajo trató el tema del mito de Sísifo y presentó elementos escenográficos y luminotécnicos a cargo de David Vargas. Con esta obra, Barboza ganó la medalla de plata en la primera edición del Festival de Arte de Guanajuato en México (Ávila 1996, p. 38; Ávila, 2014, p. 142), esto indica que el nivel logrado por esta creadora, en ese momento, estaba a la altura de las producciones de las agrupaciones de vanguardia mundial.

			La bailarina argentino-estadounidense María Jimena Lasansky (1947, Iowa), el 5 de abril de 1972, dio un recital de danza clásica moderna, patrocinado por el MCJD y el Centro Cultural Costarricense Norteamericano (Figura 32). Lasansky realizó estudios en Juilliard School of Music con José Limón, Alfredo Corvino y con las maestras Hellen McGehee y Ethel Winters de la Compañía de Martha Graham. Además, cursó estudios en la escuela de Robert Joffrey, tomó clases con Madame Romana Kryzanowska, quien fue bailarina principal del New York City Ballet dirigido por Balanchine y dictó clases de danza moderna en el Harlem de Nueva York. Lasansky actuó como solista en varias oportunidades en Nueva York y Nueva Jersey. En La Paz, Bolivia, trabajó como solista y profesora en el Ballet Nacional y como asesora de coreografía del Ballet Folklórico. De 1968 a 1971, tomó clases de danza moderna en Argentina con María Fux. Nuevamente, actuó en Bolivia como artista invitada por la Fundación Cultural Patino. Fue ese año cuando viajó a Costa Rica, donde debutó en la UCR. Entre 1972 y 1973, actuó en el Teatro Nacional; luego, abrió su academia de Ballet Clásico y Danza Moderna y realizó varias giras de extensión al interior de nuestro país.

			En su recital del 5 de abril de 1972, ofreció un programa de dos partes en el que Lasansky ejecutó diez números creados a partir de movimientos provenientes de la danza clásica y moderna. Estos fueron musicalizados mediante partituras de Gaspar Sanz, Paco Ibáñez, Joaquín Rodrigo, Antonio Vivaldi, George Gershwin e Isaac Albéniz y con textos de Rafael Alberti, García Lorca y Gabriel Celaya, con los que trató temas alusivos a la situación sociopolítica de Hispanoamérica (Teatro Nacional, 1971-1972, álbum de programas de mano 027).

			El 8 de junio de 1973 estrenó, como coreógrafa, bailarina y directora escénica, la obra La historia del soldado de Ígor Stravinski y libreto de Ramuz, en conjunto con la Orquesta Sinfónica Nacional en el Teatro Nacional. En esta puesta en escena participó como narrador Nelson Brenes, en el papel del soldado actuó Juan Fernando Cerdas, Rubén Pagura como el diablo y Lasansky como la princesa, Rudolf Wedel fue el encargado de la escenografía y las luces. Todos estos jóvenes artistas trabajaron bajo la dirección de Gerald Brown. 

			Como homenaje a su maestro José Limón, tras su muerte sucedida este mismo año, Lasansky dio varios recitales de danza moderna en diferentes escenarios costarricenses. El 26 de octubre de 1973, junto a quince músicos de la Orquesta Sinfónica Nacional, bailó en el Teatro Nacional obras de Bach, Rossini, Reicha, Britten, Debussy, Stravinski y Poulenc (Teatro Nacional, 1972-1973, álbum de programas de mano 028). 

		

	Figura 32 

			Programa de mano La historia del soldado de Jimena Lasansky, 1973

			
				
					[image: Programa de mano, varias fotografías de actores y texto al lado]
				

			

			Fuente: ATNCR, álbum programas de mano 028, 1972-1973.



			Su última actuación fue en la UCR en el mes de noviembre. Jimena Lasansky, quien se desempeña como maestra en el estado de Maine, al preguntarle sobre sus presentaciones en el Teatro Nacional recuerda lo siguiente:

			Sí; ¡bailé muchas veces en el teatro precioso! ¡En el escenario y también en la pieza de arriba! Presenté recitales de danza como solista y también en conjunto con músicos de la Orquesta Sinfónica Nacional. En 1973 colaboré con la Orquesta Sinfónica Nacional bajo la dirección de Gerald Brown, al montar La Historia del soldado de Stravinsky, bailando la parte de la princesa. (Lasansky, comunicación personal, 26 de abril de 2017)23

			Antes de partir de Costa Rica, Lasansky vendió su estudio de danza ubicado entre la Avenida Central y calle 2 a la maestra Elena Gutiérrez, quien recién regresaba de Chile. En este salón, la Escuela de Danza de la Universidad Nacional (UNA) iniciaría las clases en marzo de 1974 (Ávila, 2014, p. 24). 

			Entre 1972 y 1973, continuaron pasando por nuestro Teatro compañías de ballet de gran trayectoria cuyo repertorio se conformó de obras tradicionales y algunas novedades. Por ejemplo, es el caso del Ballet Spectacular Galas, que presentó a la mundialmente famosa prima ballerina assoluta, del Royal Ballet de Londres, Margot Fonteyn, con su partenaire, del Ballet de Múnich, Heinz Bosl y su grupo de Ballet de Cámara. 

			Ellos bailaron tres noches en el TNCR. El lunes 3 de setiembre de 1972 la función fue en honor del presidente del Consejo de Estado de la República Socialista de Rumania, Dr. Nicolae Ceaușescu, lo que escenificó esta agrupación durante sus presentaciones fue el Concierto de Aranjuez, un pas de deux por Kathleen Smith y Radu Ciuca (Teatro Nacional, 1972-1973, álbum de mano). Stimmung otro dúo por Grace Doty y Thor Sutowski, así como AC-615, una obra al estilo collage contemporáneo por Soili Arvola y Leo Ahonen. Cerraron la primera parte con La bella durmiente a cargo de Margot Fonteyn (1919-1991) y el joven alemán Heinz Bosl (1946-1975). 

			En la segunda sección del programa, Kathleen Smith y Radu Ciuca ejecutaron el pas de deux de El cisne negro. Luego, Grace Doty y Thor Sutowski bailaron Aguas de primavera y el dúo de Paquita fue bailado por Soili Arvola y Leo Ahonen, la noche terminó con Romeo y Julieta, dueto ejecutado por Fonteyn y Heinz Bosl. Para las otras galas, la programación incluyó, además, Ztampa, el segundo acto de Lago de los cisnes, La favorita, Festival de las flores en Genzano y Don Quijote. Sin duda, un repertorio de gran calidad y de gusto para los amantes del ballet (Teatro Nacional, 1972-1973, álbum de programas de mano), como se menciona en el programa de mano.

			De igual forma, pasaron por este escenario las estrellas del Ballet del Teatro Colón de Buenos Aires con el auspicio del Departamento Cultural del Ministerio de Relaciones Exteriores y Culto de la República Argentina (Teatro Nacional, 1972-1973, álbum de programas de mano). Asimismo, el Ballet Beriozka, dirigido por Nadezhda Nadezhdina, el Ballet Clásico Ruso de la Ópera de Perm y el Grand Ballet Classique de France Claude Giraud (Teatro Nacional, 1972-1973, álbum de programas de mano). 

			Lo folclórico retoma protagonismo 

			Durante la década de los años setenta, en el ámbito de la expresión de proyección folclórica, en el término de tres años, hubo una gran cantidad de presentaciones de agrupaciones de diferentes latitudes, como se muestra en el Cuadro 1 (Teatro Nacional, 1971-1972, álbum de programas de mano). Estas evidencian un interés del público costarricense por este tipo de espectáculos, lo que coincide con la creación en instituciones públicas y privadas de grupos con bailarines aficionados, que motivaron a personas de diferentes niveles etarios a practicar la danza de proyección folclórica. 

		

	Cuadro 1. 

			Agrupaciones folclóricas extranjeras en la década de los años setenta

			
				
					
					
					
				
				
					
							
							Grupo

						
							
							Fecha

						
							
							País

						
					

					
							
							Ballet Español de Ángel Pericet

						
							
							Enero, 1970

						
							
							España

						
					

					
							
							Ballet Folclórico Chileno Carmen Cuevas Mackenna

						
							
							Febrero, 1970

						
							
							Chile

						
					

					
							
							Ballet Phakavalli

						
							
							Abril, 1970

						
							
							Tailandia

						
					

					
							
							Conjunto Típico Tamaulipeco de Música y Danza

						
							
							Mayo, 1970

						
							
							México

						
					

					
							
							Danzas Folclóricas Colombianas, Universidad Nacional de Colombia

						
							
							Mayo, 1970

						
							
							Colombia

						
					

					
							
							Baile Clásico Español, con Pilar Rioja

						
							
							Junio - julio, 1970

						
							
							España

						
					

					
							
							Ballet Africano

						
							
							Junio, 1971

						
							
							Costa Rica

						
					

					
							
							I Festival Folclórico Evangelina de Núñez

						
							
							Octubre, 1970

						
							
							Costa Rica

						
					

					
							
							Ballet Folklórico de Siberia

						
							
							Noviembre, 1971

						
							
							URSS

						
					

					
							
							Ballet de Pepe Bronce

						
							
							Noviembre, 1971

						
							
							España

						
					

					
							
							Ballet de Senegal

						
							
							Julio, 1972

						
							
							Senegal

						
					

					
							
							Perú-Inka Ballet

						
							
							Julio, 1972

						
							
							Perú

						
					

					
							
							Coros y Danzas Vascas

						
							
							Julio, 1972

						
							
							España

						
					

					
							
							Ballet Folklórico Aztlan

						
							
							Agosto, 1972

						
							
							México

						
					

					
							
							Ballet francés Etoki

						
							
							Agosto, 1972

						
							
							Francia

						
					

					
							
							Compañía de Baile Español Antonio Gades

						
							
							Octubre, 1972

						
							
							España

						
					

				
			

			Fuente: ATNCR, álbumes de programas de mano 026-036, 1970-1979. Elaborado por Mariana Alfaro Herrera.




			Como producción nacional destacada, se identificó la realización del Festival Folclórico Evangelina de Núñez el 9 de octubre de 1970, organizado por la Dirección General de Artes y Letras y la Federación Folclórica Costarricense en homenaje a la profesora Evangelina de Núñez, quien, en compañía de Juan Guevara Cárdenas (1924-2014), había iniciado la labor de recopilación de algunos de los bailes costarricenses para promocionarlos dentro y fuera de nuestro país con su Conjunto América. Algunos años más tarde, ya existían en Costa Rica varios grupos de bailes que directa o indirectamente estaban formados por discípulos de la “Niña Evangelina” (Teatro Nacional, 1969-1970, álbum de programas de mano 026), como ya fue mencionado. 

			El Ballet Clásico Ruso de la Ópera de Perm debutó dentro de las actividades del programa oficial para la celebración del 75 aniversario del Teatro Nacional, con tres funciones, el segundo fin de semana de noviembre de 1972 (Teatro Nacional, 1972-1973, álbum de programas de mano 028). Para los seguidores del ballet, la clausura de la temporada de 1973 les permitió ver al Ballet Beriozka, dirigido por Nadezhda Nadezhdina, el 17 de noviembre, artista emérita del pueblo de la República Federativa Rusa que mostró otras obras del repertorio clásico en nuestro Teatro (Teatro Nacional, 1972-1973, álbum de programas de mano 028). 

			En este periodo, el empresario y director teatral Nicholas Baker (fecha desconocida-2015) creó Conciertos Internacionales con el propósito de traer compañías artísticas de diferentes partes del mundo y de alto nivel. Cabe destacar que Baker profesó cercanía con el gremio de la danza y el ballet tanto por su gusto por este arte como por la relación de su esposa, la maestra y bailarina Annie Manley, con esta práctica; además de su relación estrecha con la directora del Teatro Nacional, Graciela Moreno. Esto le permitió mantener al público de las artes escénicas y profesionales bien actualizados por casi cuatro décadas.

			En una gira por Latinoamérica auspiciada por el Departamento de Estado de los Estados Unidos y promovido por la empresa Conciertos Internacionales, se presentó, por primera vez en Costa Rica, el 26 y el 27 de mayo de 1975, la Compañía de Danza dirigida por el bailarín, músico, iluminador y coreógrafo Alwin Nikolais (Figura 33). En notas de prensa de los archivos del TNCR, se reseña esta presentación como un acontecimiento extraordinario: 

			quien por primera vez asiste al espectáculo que presenta Alwin Nikolais sufre una experiencia que posiblemente no pueda compararse con la que ningún otro espectáculo teatral ofrezca. Los Ballets de Alwin Nikolais se caracterizan por la libertad creadora y la riqueza de medios técnicos. Algunas de sus coreografías se desarrollan en un ambiente onírico esfumado por telones de gasa donde se transparentan fugaces imágenes de danza, destellos de luces que se aproximan o se alejan, que describen circuitos imprevisibles, grupos escultóricos humanos, rostros que se iluminan misteriosamente, ritmos de cambiante plasticidad. (Teatro Nacional, 1975, fotografías 283 y 285)



			Figura 33 

			Alwin Nikolais, 1975

			
				
					[image: Recorte de periódico de obra]
				

			

			Fuente: ATNCR, álbum programas de mano 032, 1975.



			Según el periódico La Nación del 23 de mayo, para ver la segunda presentación: “largas filas de espectadores hacen cola para obtener las mejores localidades de este extraordinario espectáculo” (Teatro Nacional, 1975, archivo histórico 031). Esto demuestra el interés del público por esta manifestación de arte moderno. 

			El programa con el que debutó esta compañía fue ejecutado por los bailarines Lisbeth Bagnold, Rob Esposito, Bill Groves, Suzanne McDermaid, Gerald Otte, Marcia Wardell, Jessica Sayre, Karen Sing, James Teeters y Fred Timm. Ellos asumieron las siguientes coreografías: Temple (1974), el dúo Somniloquy (1967) y tres duetos denominados Grotto (1973), Scenario (1971) y la suite de Sanctum (1964). Para la segunda función montaron el grupal de Sanctum (1964), el trío Vaudeville of the elements (1965), Masks, props and mobiles (1953), Foreplay (1972) y Tent (1968). 

			Con certeza, se puede afirmar que, para mitad de la década de 1970, está listo el terreno para dar el salto hacia la institucionalidad y profesionalización de la danza. Esto se reflejó con la aparición de varias instancias: la Escuela de Danza Contemporánea (1969) dirigida por Mireya Barboza apoyada por Artes y Letras y la Escuela de Danza en la UNA (1974), además de las agrupaciones independientes como Ballet Moderno de Cámara (1975), creado por Elena Gutiérrez y Cristina Gigirey, y DanzaCor (1975), dirigida por Rogelio López, que luego dieron lugar a compañías institucionales como Danza Universitaria (1978) en la UCR y la Compañía Nacional de Danza (1979) acuerpada por el MCJD. 

			Hacia la profesionalización

			En marzo de 1974, la Escuela de Danza de la UNA abrió sus puertas, dirigida por la bailarina y coreógrafa Elena Gutiérrez George-Nascimento (1944) y fue en el estudio que Gutiérrez había adquirido de Lasansky donde los estudiantes recibieron las primeras lecciones. Al finalizar el año lectivo, los bailarines universitarios interpretaron en el TNCR obras de la chilena Hilda Riveros (1936-2013), Elena Gutiérrez y la uruguaya Cristina Gigirey (1940-2006), en el espectáculo denominado Viaje a través de la danza (Figura 34), el cual mostró el resultado del primer año de trabajo artístico de dicha escuela universitaria (Ávila, 2014, p. 26). 

			
Figura 34 

			Espectáculo Viaje a través de la danza, 1974

			
				
					[image: Panfleto ilustración de una silueta de  pareja bailando]
				

			

			Fuente: Escuela de Danza, Universidad Nacional. Diseño Monserrat Tomás. Archivo de Marta Ávila Aguilar.




			Ese mismo año, al asumir Graciela Moreno la dirección del Teatro Nacional, quien había trabajado en México en la Compañía de Amalia Hernández, una de las figuras más destacadas del folclor mexicano, le propuso a Mireya Barboza investigar y crear un montaje que se denominó Danzas y tradiciones (Figura 35). Este fue estrenado a finales de 1974, se recogieron diferentes facetas de la cultura costarricense, como las costumbres indígenas y las tradiciones del Valle Central, en contraste con la alegría de Limón y el folclor de Guanacaste. El espectáculo se programó con el patrocinio del Instituto Costarricense de Turismo (ICT) por más de diez años en funciones quincenales y contó con la dirección general y coreográfica de Mireya Barboza, la asesoría técnica y artística de Graciela Moreno y el diseño escenográfico de Lenín Garrido. 



			Figura 35 

			Danza y tradiciones de Mireya Barboza, 1974

			
				
					[image: Hombre sobre una superficie en alto, y uan mujer en frente de rodillas hacia él]
				

			

			Nota: Bailan Randall Gaber, Luis Piedra, Rogelio López, Francisco Ramírez, Marco Lemaire y Flor Alvarado.

			Fuente: ATNCR, álbum programas de mano 031, 1974.




			En su elenco original participaron Francisco Ramírez, Luis Piedra, Rogelio López, Gerald Asch, Marco Lemaire, Randal Gaber, Flor Alvarado, José Masís, Carlos Madrigal, Héctor Víquez, Gerardo Chaves, Isabel Saborío, Giselle Maffioli, Ivonne Durán, Paula Campbell, Marcela Mata y July Sánchez. Durante los años que estuvo en cartelera, Danzas y tradiciones también fue interpretado por Cecilia Alvarado, Rodolfo Calvo, Patricia Conde, Bernardo Chávez, Jeff Kellerman, Karen Kellerman, Flor Jiménez, Katia Kellerman, Carlos Madrigal, Marcela Mata, Gabriela Ramírez, Miguel Saborío, María Julia Sánchez, Antonieta Todd, Héctor Víquez, René Vargas, Óscar Pérez, entre otros (Cañas, en Teatro Nacional, 1974, archivo histórico 031).24 Así, desde el TNCR y con el apoyo del ICT, se permite que un grupo de jóvenes interesados en la danza participen en las temporadas de este espectáculo y puedan pensar que es posible vivir de la actividad dancística, ya sea con una propuesta de danza, ballet o folclor. 

			En 1975, se realizó el montaje de la cantata Carmina Burana de Carl Orff, la coreografía fue solicitada a Mireya Barboza, la música fue interpretada por el Coro de la Sinfónica y solistas con el Coro de Niños del Colegio Humboldt (Ávila et al., 1996, p. 38). La escenografía la realizaron los pintores: Rafa Fernández (Costa Rica, 1935-2018) y Juan Bernal Ponce (Chile, 1938-2006). El montaje también contó con el diseño de vestuario de Inge Dusi e Ivette Castro. El elenco lo conformaron Gerald Asch, Lilliana Cerna, Ivonne Durán, Marco Lemaire, Luis Piedra, María Isabel Saborío y Mireya Barboza. 

			Como se mencionó, en enero de 1976, vino a Costa Rica la maestra de técnica Graham Yuriko Kikuchi, miembro fundador de la Compañía de Martha Graham, a impartir un seminario. Al finalizar, en el Teatro Nacional se presentó una muestra del resultado tras el trabajo de varias semanas con bailarines de diferentes agrupaciones nacionales. Esta muestra sirvió de antecedente para que el TNCR abriera las puertas a los grupos independientes.

			En 1975, como también ya había sido indicado, se habían creado dos grupos de danza independiente: el Ballet Moderno de Cámara dirigido por Elena Gutiérrez y Cristina Gigirey y DanzaCor bajo el liderazgo de Rogelio López (1948). Estos, después de haber realizado otras temporadas en los escenarios del Teatro al Aire Libre, ubicado en el Museo Nacional, el Teatro El Ángel y Bellas Artes de la UCR, lograron mostrar sus obras en el Teatro Nacional. 

			El primero en debutar en este escenario fue el Ballet Moderno de Cámara, que presentó, en agosto de 1976, el espectáculo Meridianos, constituido por las obras de sus directoras con el elenco de planta: Elena Gutiérrez, Cristina Gigirey, Patricio Primus, Carmen Calderón y Lucrecia Jinesta, e intervinieron, en calidad de invitados, Mildred González, Norma Jiménez, Rogelio López y Sol Carballo. Las cinco obras que ejecutaron fueron Bodas de Sangre y Beatles 5 ¼ de Gutiérrez y Juegos para Gabriela, Tirgu Mures y Gloria de Gigirey (Teatro Nacional, 1973-1974, álbum de programas de mano).

			En octubre de ese año le correspondió a DanzaCor ejecutar Danzas vivas de su director y coreógrafo Rogelio López. Él bailó junto a Paula Campbell, Ivonne Durán, Olga Escalante, Gina Ghiraldini, Gabriela Mata, Lilliana Montero, Gerald Asch, Gustavo Fernández y Luis Piedra un programa que incluía las piezas: Diseños con música de Herbie Hancock, Números impares con la partitura de la Sinfonía N.º 5 de Gustav Mahler, Rituales con piezas de Pink Floyd y la Misa de Leonard Bernstein (Teatro Nacional, 1976-1977, álbum de programas de mano). 

			Un mes después, la Sección de Danza25 de la Escuela de Bellas Artes de la UNA presentó el espectáculo titulado Prismas con coreografías de sus profesores y ejecutadas por todos los estudiantes del centro académico. Las obras que bailaron los universitarios de Heredia fueron Bongo+2+4 de la norteamericana Mayely White con música Bongo Rock, Quinque Momenta Solitudinis con un collage musical de Jorge Ramírez, Juguemos con partitura de percusión de la directora Beverly Kitson. Además, se presentó Trío musicalizado por Bach, Simón el loco con un mosaico sonoro, ambas creaciones de la maestra invitada Mireya Barboza (Figura 36) y Corpúsculos de la mexicana Marta Azuela con sonidos de Pierre Henry. Este espectáculo contó con la dirección general de Beverly Kitson, diseño de iluminación de Graciela Moreno, David Vargas y Antonio Cardenal (Teatro Nacional, 1976-1977, álbum de programas de mano).



			Figura 36 

			Simón el loco de Mireya Barboza, 1976

			
				
					[image: Varias personas bailando, unas en el suelo, otras de pie]
				

			

			Nota: Espectáculo Prismas, Escuela de Danza UNA. Bailan Mayela Flores, Ana Pazos, Zaida Palma, Heidi Zumbado, Liliana Cerna, Vicky Watts, Alejandra Martí, Giselle Maffioli y Mercedes Vaughan. 

			Fuente: Archivo fotográfico de la Escuela de Danza UNA, 1976.




			Entre el 11 y el 18 de febrero de 1977, la Junta Directiva del TNCR y el Servicio Cultural e Informativo de la Embajada de los Estados Unidos de América organizaron un ciclo con entrada gratuita a proyecciones de películas sobre danza moderna. Estas fueron El Cuerpo como instrumento, El movimiento y El espacio, con charlas a cargo de Elena Gutiérrez, Mireya Barboza y Rogelio López (Teatro Nacional, 1976-1977, álbum de programas de mano). 

			En octubre de ese mismo año, el Ballet Moderno de Cámara presentó, auspiciado por el Teatro Nacional, las obras Del canto al llanto de Elena Gutiérrez y Griego y eterno de Mireya Barboza. Estas fueron bailadas por Lucrecia Jinesta, Nandayure Harley, Marco Lemaire, Mildred González, Patricio Primus, Sol Carballo, Zaida Palma, Mercedes Vaughan, Gerardo Chaves, José Masís y Elena Gutiérrez, con las bailarinas invitadas Vicky Watts y Lilliana Cerna (Teatro Nacional, 1976-1977, álbum de programas de mano 031). 

			DanzaCor ejecutó, el 13 de diciembre, el espectáculo denominado Gente del Sol con tres coreografías de Rogelio López, interpretadas por Ivonne Durán, Paula Campbell, Gina Ghiraldini, Sara Fonseca, Marielena Cerdas, Marta Ávila, Luis Piedra, Gerald Asch, Jorge Castro, Rolando Brenes y el mismo autor (Figura 37). Este espectáculo, que había sido estrenado ese mismo año en el Teatro de Bellas Artes de la UCR, contó con buenos comentarios de la prensa local. El Semanario Universidad consignó este trabajo como “un excelente espectáculo, que los amantes de la danza podrán gozar por su gran calidad artística” (Teatro Nacional, 1976-1977, álbum de programas de mano 031). La periodista Janina Fernández, en la revista Troquel, calificó el trabajo de esta agrupación independiente como “la revelación de una acertada idea coreográfica y el descubrimiento de tres excelentes bailarinas” (1977). 

			

Figura 37 

			Gentes del Sol de Rogelio López, DanzaCor, 1977

			
				
					[image: Panfleto de Teatro Nacional, Gentes del sol, en la fotografía se observan varios actores en escenario]
				

			

			Nota: Bailan Marta Ávila, Ivonne Durán, Rogelio López, Paula Campbell, Jorge H. Castro, Gina Ghiraldini, David Rosales, Rolando Brenes, Sara Fonseca, Gerald Asch y Marielena Cerdas. Programa de mano.  Fotografía y diseño de Rudolf Wedel.

			Fuente: ATNCR, álbum programas de mano 031, 1976-1977.





			Por su parte, el periodista chileno Renato Cajas del Excélsior expresó: “Un increíble montaje, que marca la consolidación definitiva de DanzaCor en el campo de la danza nacional, con un espectáculo donde el público no podrá retirarse sin haberse involucrado intensamente con lo que se dice desde el escenario” (Teatro Nacional, 1977, álbum programas de mano 31). En este mismo sentido, Orlando García de La Nación sentencia: “DanzaCor viene a ser una de las piedras fundamentales de nuestra danza y quizás la que con mayor vehemencia haya expresado la obsesión de un deseo: el de encontrar un lenguaje verdaderamente nacional” (Teatro Nacional, 1977, álbum programas de mano 31). En relación con este último comentario de García, es importante destacar que fue una preocupación constante de esta generación de coreógrafos y bailarines el trabajar en la búsqueda de un lenguaje con características propias para contrarrestar la gran influencia de la danza moderna norteamericana. 

			Premios de danza

			Un hecho concreto que demostró el apoyo incondicional hacia la danza costarricense desde el Teatro Nacional fue la creación de los Premios de Danza, ya que el MCJD no consideraba esta disciplina en los reconocimientos que se otorgan desde su creación. No fue sino hasta 1992 cuando se inició la premiación para la danza desde la oficialidad. Por esta razón, el TNCR evidenció ese vacío, al otorgar, en 1977, los galardones para el mejor grupo, obra y bailarín, los cuales se mantuvieron hasta 1980. También, y como única vez, el TNCR dio, en 1989, el premio Tim Wengerd en honor a este gran bailarín y maestro norteamericano de la técnica Graham, que murió ese año. 

			En 1977 fue la primera vez que el Teatro Nacional entregó los Premios de Danza, en esta ocasión otorgó a Lucrecia Jinesta el reconocimiento como mejor bailarina, a Marco Lemaire como mejor bailarín y a Elena Gutiérrez como mejor coreógrafa; asimismo, reconoció la labor del Ballet Moderno de Cámara como mejor grupo (Figura 38). Estos reconocimientos fueron designados por el jurado, constituido por Graciela Moreno, Annie Manley de Baker, Édgar Vargas y Orlando García. También, consideraron que, en ese mismo año, el Gran Ballet Canadiense había sido la mejor compañía extranjera por su excelencia técnica, la belleza y originalidad de sus coreografías bailadas en el TNCR (Teatro Nacional, 1978, álbum de programas de mano 032). 



			Figura 38 

			Lucrecia Jinesta y Marco Lemaire, Premios de Danza Teatro Nacional, Griego y eterno de Mireya Barboza, Ballet Moderno de Cámara, 1977

			
				
					[image: Un hombre sostiene de la mano a una mujer que está en el suelo]
				

			

			Fuente: ATNCR, álbum programas de mano 032, 1977.



			La entrega de los Premios de Danza correspondientes a la actividad realizada en 1978 se efectuó en el café del Teatro Nacional el lunes 3 de noviembre de 1979, con el jurado integrado por Orlando García Valverde, funcionario de la Casa Presidencial y crítico de danza; Lenin Vargas, director de teatro y director del Departamento de Extensión Cultural del Banco Central, y Lorena Argüello Hidalgo, periodista y funcionaria del Ministerio de Hacienda, quienes informaron los resultados. Así, otorgaron a Cristina Gigirey el galardón como la mejor coreógrafa por su obra La casa de Bernarda Alba (Figura 39), a Danza Universitaria como el mejor grupo por su debut como compañía al ejecutar las obras Funeral y Tiempos, a Elena Gutiérrez como la mejor bailarina por la interpretación del papel de Bernarda Alba y a Rogelio López como mejor bailarín por su papel protagónico en la obra Funeral de Gigirey. 

			Una nota de prensa de La Nación, fechada el 7 de diciembre, indica que “el fallo del jurado se entregó el 30 de enero de este año, pero no es sino hasta ahora que se entregan las distinciones” (Teatro Nacional, 1979 [1979-1980], álbum histórico 035). Estos premios quedaron grabados en placas de bronce en las primeras ediciones; posteriormente, el reconocimiento fue simbólico y no tuvo contenido económico hasta 1989.



			Figura 39 

			La casa de Bernarda Alba de Cristina Gigirey, 1978

			
				
					[image: Varias mujeres vestidas de negro bailando]
				

			

			Nota: Premio de Danza Teatro Nacional, Ballet Moderno de Cámara, 1978. Bailan Mimí González, Zaida Palma, Elena Gutiérrez, Mercedes Vaughan, Nandayure Harley y Evangelina Villalón.

			Fuente: ATNCR, álbum programas de mano 035, 1979-1980.




			En 1980, no se dieron los reconocimientos a los mejores intérpretes, solo se otorgó a Cristina Gigirey el premio como mejor coreógrafa por su obra Proceso, escenificada por Danza Universitaria y a este mismo conjunto como mejor agrupación del año (Figura 40). En 1981, se identificó el reconocimiento del TNCR solamente para Danza Universitaria como mejor grupo. 



			Figura 40 

			Proceso de Cristina Gigirey, Premio Danza Teatro Nacional, Danza Universitaria, 1980

			
				
					[image: Varias mujeres y varios hombres posando paraa fotografía, todos vestidos con trajes de ballet]
				

			

			Nota: Bailan Adolfo Rodríguez, Jorge H. Castro, Liliana Valle, Luis Piedra, Marta Ávila, Rolando Brenes, Augusto Damizio; de pie, María Amalia Pendones, Pilar Quesada, Evelyn Chapellin, Marielena Cerdas, Cristina Gigirey, Laura Pacheco y Rogelio López.

			Fuente: ATNCR, álbum programas de mano 035, 1979-1980. Fotografía de Rudolf Wedel.




			El TNCR no vuelve a dar otro premio para danza hasta casi una década después. En esta oportunidad, se hizo en homenaje a Tim Wengerd y se le otorgó el premio como mejor coreografía del año al montaje de la obra 40 veces un año (1989) de Rogelio López. Esta fue ejecutada por Danza Universitaria en el Teatro La Máscara en una larga temporada (Ávila, 2008, p. 202). 

			Compañías profesionales costarricenses

			El Teatro Nacional le permitió a Danza Universitaria, la primera agrupación profesional de Costa Rica, financiada con recursos de la UCR, realizar su debut el 14 de abril de 1978. En esa temporada, Marta Ávila, Paula Campbell, Marielena Cerdas, Ivonne Durán, Xiomara Evans, Sara Fonseca, Gina Ghiraldini, Lilliana Montero, Lilliana Valle, Rolando Brenes, Jorge Castro, Luis Piedra, David Rosales y Rogelio López, que habían sido parte del grupo independiente DanzaCor, ejecutaron las coreografías: Tiempos de Rogelio López con música del compositor nacional Francisco Castillo y Funeral de Cristina Gigirey con música de Witold Lutosławski (Figura 41). La crítica de danza, realizada por Orlando García Valverde en La Nación, dice: 

			la verdad es que la hemos pasado muy, pero muy bien. Como primer programa de danza del año 78 constituye un buen augurio y sobre todo la advertencia de que si algo avanza en el país en forma notoria es la danza. (García en Teatro Nacional, 1978, álbum de programas de mano 032) 



			Figura 41 

			Tiempos de Rogelio López, Danza Universitaria, 1978

			
				
					[image: Varias personas vestidas en trajes de ballet]
				

			

			Nota: Atrás, Xiomara Evans, Luis Piedra, Marielena Cerdas, Liliana Valle, Sara Fonseca, Marta Ávila, Jorge H. Castro, Liliana Montero; adelante, Gina Ghiraldini, Paula Campbell, Ivonne Durán y Gerald Asch. 

			Fuente: ATNCR, álbum programas de mano 032, 1978. Fotografía de Rudolf Wedel.




			Para finales de año, el Ballet Moderno de Cámara hizo su temporada con dos obras de la mexicana Evangelina Villalón, Fronteras musicalizada con el Adagio de Albinoni y Especie con música original de Diego Díaz. Por su parte, Cristina Gigirey creó La casa de Bernarda Alba con el Bolero de Ravel. Su directora, Elena Gutiérrez, compuso tres obras: Todas íbamos a ser reinas con el concierto del pianista Keith Jarret, Cacareos con sonidos de batucada brasilera y Monimbó con una pieza del mexicano Silvestre Revueltas. Poco después de esta temporada, en febrero de 1979, el TNCR financió la gira de esta agrupación a Guatemala (Teatro Nacional, 1978, álbum de programas de mano 033). 

			Otra forma de apoyo a la danza desde esta entidad fue la realización del Primer Festival Centroamericano de Danza, que tuvo lugar en Costa Rica del 4 al 17 de marzo de 1979 y contó con el patrocinio de la Embajada de la República Federal Alemana, la Escuela de Danza de la UNA y el Teatro Nacional de Costa Rica. El impulsor del festival fue el profesor alemán Fred Traguth, director del Taller de Coreografía del Festival de Bonn, apoyado con la participación de los profesores: Raoul Gelabert de Estados Unidos, que impartió clases de kinesioterapia; la hindú Rajika Puri, que dio danza clásica de su país; Louis Solino, discípulo de José Limón, que se hizo cargo de la técnica de danza moderna, y el propio Fred Traguth del Taller de Coreografía. Ellos trabajaron en clases diarias durante dos semanas consecutivas en las instalaciones de la Escuela de Danza de la UNA en Heredia y las demostraciones se hicieron por las noches en el Teatro Nacional (Teatro Nacional, 1979, álbum de programas de mano 34-022-024). 

			El 5 de marzo, en el Concierto de Danzas Clásicas de los Templos de la India, la maestra Rajika Puri ejecutó las obras: Bharata Natyam, Kuchipudi y Odissi. Por su parte, Louis Solino, en otro programa, ejecutó un solo denominado Los olvidados. En la función del 9 de marzo, se presentó el trabajo del maestro Traguth y la mirada del crítico de La Nación Víctor Hugo Fernández apuntó lo siguiente: 

			después de la presentación de Fred Traguth en el Teatro Nacional, ha quedado una sensación de insatisfacción e incertidumbre en el ambiente de la danza de nuestro país. No podemos decir que lo que apreciamos aquella noche, fuera danza propiamente tal, sino una serie de ejercicios de danza –algunos muy elementales– puestos al servicio de una especie de pantomima o gesticulación [...] Fred Traguth propone su oferta apoyándose en la danza, aunque no se queda en ella. Desde un principio observamos la relación entre sus coreografías y los principios expresados por George Balanchine, consistentes en crear movimientos a partir de sonidos musicales; convirtiendo a la danza en una representación plástica de la música. De tal manera que en algunos momentos adquiera un carácter mecánico, muy parecido a la gimnasia rítmica. Claro que Traguth no posee el mismo interés que Balanchine por la línea y la estilización. De ello da clara muestra la apariencia física del bailarín, así como la parodia en que se convierte la técnica. (Fernández, en Teatro Nacional, 1979, álbum de programas de mano 034) 

			Este mismo crítico del periódico La Nación señaló, a propósito de las otras obras del maestro alemán en las que el elemento satírico es más evidente, como es el caso de la coreografía titulada En Silencio, lo que se cita a continuación: 

			Donde explota el anacronismo exhibiendo varios muñecos pingüinos bajo música carioca y en la cual no aparece ningún ser humano. Es una especie de broma, donde no aparece la danza por ninguna parte salvo en los pies de los espectadores, que los movían al compás de la samba. Dentro de los aciertos de Protocolos de Danza, como la llama Traguth, se encuentra el excelente efecto luminotécnico obtenido con la proyección de una especie de sol crepuscular que acompañó las coreografías Momento y Collage 11. […] De los talleres de Fred Traguth se han hablado cosas muy buenas. Falta ver si su metodología es aplicable a nuestro medio y provechosa para encontrar la identidad de nuestra danza. Mientras tanto, el festival avanza, y esperamos que pronto haya suficientes elementos para valorar con mayor firmeza lo que se ha hecho en nuestro país hasta el momento. (1979, álbum de programas de mano 034)

			Evidentemente, tanto los participantes del Festival como el público seguidor de la danza salieron consternados de la función en la que el maestro Traguth mostró su trabajo, que resultó tener humor, ser más conceptual y crítico, algo muy diferente de lo que habían realizado sus colegas Rajika Puri o Louis Solino en sus solos, al abordar la danza con todos sus elementos esenciales que estuvieron presentes dentro de la estética moderna. En la Figura 42 se presentan los organizadores del Festival.



			Figura 42 

			Organizadores y maestros Jorge Ramírez, Fred Traguth,  Raoul Gelabert, Beverly Kitson, Rajika Puri y Louis Solino, 1979

			
				
					[image: Varias personas vestidas con traje de saco ]
				

			

			Fuente: ATNCR, álbum programas de mano 035, 1979-1980. Fotografía de Rudolf Wedel.




			Les correspondió a los grupos nacionales, como cierre del Festival, mostrar su trabajo el 13 de marzo. La función inició con Trío de Mireya Barboza, ejecutado por la autora junto a Marco Lemaire y Francisco Ramírez. Por su parte, la Escuela de Danza de la UNA presentó, de Jorge Ramírez, La tierra es testigo. Danza Universitaria escenificó el drama Mariana Pineda de Rogelio López inspirado en el texto de Federico García Lorca y los miembros del Ballet Moderno de Cámara bailaron Bienaventurados, coreografía de Elena Gutiérrez (Figura 43). Sobre esta función del 13 de marzo de 1979, Fernández destacó en La Nación: 

			Se reafirmaron una vez más los grandes progresos de nuestra danza, el nivel de ascendente profesionalismo y lo más importante- que a pesar de la aparente indiferencia con que hasta ahora ha sido vista la danza por parte de nuestras autoridades culturales, el movimiento camina con pasos firmes, merced al propio esfuerzo que los bailarines realizan cotidianamente y la ayuda de algunas instituciones autónomas. (1979)



			Figura 43 

			Mireya Barboza, Jorge Ramírez, Rogelio López y Elena Gutiérrez, 1979

			
				
					[image: Fotografía de varias personas con el nmbre junto]
				

			

			Nota: Estos coreógrafos fueron invitados a la función de gala en el Primer Festival Internacional de Danza.

			Fuente: ATNCR, álbum programas de mano 035, 1979-1980.




			Otro hito importante para la danza en Costa Rica es que, durante la administración de Rodrigo Carazo Odio (1978-1982) a mediados de 1979, con la dirección de Elena Gutiérrez, los miembros del Ballet Moderno de Cámara, Sol Carballo, Elsa Flores, Mimí González, Nandayure Harley, Zaida Palma, Ana Pérez, Laura Pérez, Mercedes Vaughan, Gerardo Chaves, Marco Lemaire, Francisco Ramírez y David Rosales, conformaron el primer elenco de la Compañía Nacional de Danza. En noviembre, este elenco oficial interpretó en el TNCR un programa constituido por Espejos y realidades de Mireya Barboza, Los caprichos, Juan Santamaría (Figura 44) y Bienaventurados de Gutiérrez (Teatro Nacional, 1979-1980, álbum histórico 035). 



			Figura 44 

			Juan Santamaría de Elena Gutiérrez, Compañía Nacional de Danza, 1979

			
				
					[image: Varias persons bailando ballet]
				

			

			Nota: Bailan Mimí González, Ana Pérez, Nandayure Harley, Elsa Flores; abajo, Marco Lemaire y Laura Pérez. 

			Fuente: ATNCR, álbum programas de mano 035, 1979-1980. Fotografía de Javier Guerrero.




			Grupos internacionales

			En la década de 1970, la afluencia de compañías norteamericanas continúa impactando a los amantes de este nuevo lenguaje. Estas agrupaciones estaban dirigidas por figuras de primer orden de la danza moderna, como Paul Taylor, Eliot Feld, Murray Louis, Alwin Nikolais y Jennifer Müller, que fueron la novedad en el escenario del TNCR. En este contexto, interviene la empresa cultural Conciertos Internacionales dirigida por el inglés Nicholas Baker, quien será responsable de promover una gran cantidad de presentaciones de compañías de prestigio mundial que bailaron en los principales teatros capitalinos de Costa Rica. 

			A finales de mayo de 1976, vino a Costa Rica Eliot Feld26 Ballet en una gira por quince ciudades de nueve países del continente americano, promovida por el Departamento de Estado como parte de la celebración del Bicentenario de la Independencia de los Estados Unidos de Norteamérica. Esta agrupación dio dos programas diferentes en el Teatro Nacional (Figura 45). Cabe indicar que el ballet de Eliot Feld era una de las nuevas compañías de danza de vanguardia, residentes en la ciudad de Nueva York y ya, en tres temporadas, había logrado un puesto destacado en el gusto de los amantes del arte del movimiento. 

			Como indicador de que la danza era de interés de muchas personas, se identificó que para esta presentación hubo mucha reacción en nuestro país y varios interesados escribieron, entre ellos, el crítico de danza Orlando García, el escritor Alberto Cañas y Álvaro Delcore, de quienes es pertinente compartir segmentos de sus apreciaciones. En su comentario titulado “Eliot Feld en el Teatro Nacional”, Álvaro Delcore destaca: 

			se presentó la noche del pasado martes en el Nacional el Ballet de Eliot Feld con su primer número Presagio. Un escenario escueto y libre de artificios sirve de fondo al cuerpo de baile integrado en su mayoría (en esta obra en particular) por hombres, que se mueven en medio de efectos de suaves colores de luz de gran eficacia. La fusión de los cuatro elementos anteriormente citados se lleva a cabo como solamente los grupos de danza de la jerarquía pueden hacerlo. La acertada coreografía de Feld nos ofrece un sucederse de estampas alegres y risueñas las unas, acompasadas y apacibles las otras, logrando en la escena final un contrapunto a cuatro partes realmente extraordinario. El vestuario de exquisito buen gusto en dos suaves tonalidades, los cambios de luz tenue manejada con excelente criterio; los movimientos de los artistas, producto de una técnica esmerada y su gracia expresiva al ritmo de la estupenda música de Prokófiev, conceden al espectáculo una suave belleza plástica con algo de nuevo y refrescante que transmite al espectador por medio de agradables sensaciones estéticas (Delcore en Teatro Nacional, 1976 [1975-1978], álbum de programas de mano 029).

			

Figura 45 

			Eliot Feld Ballet, 1976

			
				
					[image: Panfleto de obra Eliot Feld Ballet en el Teatro Nacional  del 25 al 26 de mayo]
				

			

			 Fuente:  ATNCR, álbum programas de mano 029, 1975-1978.




			Sobre este mismo espectáculo, el crítico de danza de La Nación, Orlando García, realiza una lectura detallada y aguda al apuntar lo siguiente: 

			Al abrirse el telón podemos ya apreciar el elemento ese de incoordinación interracial, tan estadounidense, tan constante y moderno en el medio del cual proviene la compañía. Ese factor de disciplina personal, de individualidad absoluta, aunque supeditada a las exigencias de una acción de grupo. Y por el que queda resuelto en forma típicamente satisfactoria el que para nosotros constituye un problema casi siempre insoluble de la interacción armoniosa y sobre todo en las tablas. Pero esto no es lo más importante; es solo lo que a varios aficionados y bailarines ha hecho coincidir, en una palabra: refrescante [...] Siento, sin necesidad de mayor reconocimiento, que están empleados en el espectáculo todos los últimos y más eficaces recursos escénicos y didácticos. En alguna forma puede uno pensar que no hay otro sistema de luminotecnia más avanzado o práctico que el que aquí vemos; ni otros materiales de vestuario, sistema de sonido, maquillaje o utilería. Y es que, realmente, es el tipo de compañía que trae todos sus elementos hasta en el detalle de la escalera de tramoya, artículos para la limpieza del piso, cámara de escena y ciclorama. Desde cierta altura puede apreciarse la línea eléctrica que bordea y marca, con diminutas lucecillas, los límites del espacio útil y la colocación de los bailarines clave para cada escenografía. No, materialmente, no falta recurso alguno y esto es notorio, en particular para nosotros, acostumbrados a la improvisación por necesidad. Este giro es refrescante. Y la danza [...] Empieza ella con un número intitulado “Presagio” con coreografía de Eliot Feld y música de Sergei Prokófiev; pero el primer atractivo es el de una exquisita iluminación que seduce conjuntamente con los colores sedantes de un vestuario dinámico y ágil. Pero ¿qué sería de todo ello si no fuese por las expertas evoluciones del elenco? Sí, con acordes y magníficamente. El trabajo propiamente coreográfico individual y colectivo mantiene la nota y convence. No hay detalle que pueda tacharse de insuficiente y las imágenes son ingeniosas y sensuales, ora imperceptibles, ora osadas en grado de dificultad. Hay un encanto colectivo que el público determina aparentemente y que el comentario subsiguiente parece confirmar. (García en Teatro Nacional, 1978, álbum de programas de mano 032) 

			Luego, sobre la segunda obra del programa denominada El consorte continúa Orlando García

			Es una evocación de la corte y de los bailes rústicos del renacimiento, nos vemos sumidos en los aires bucólicos del campo renacentista con buenos efectos visuales y una utilización discreta del cuerpo. La música parece deslizarse por los cuerpos de los bailarines que hábilmente transportan a través de los suaves haces lumínicos y esta vez sobre el piso negro, efectos de vestuario atractivos y pulcros. Esta coreografía de Eliot Feld, conservadora en su espíritu, modernísima en su ejecución, es para mí dorada, aunque parezca raro. La veo como polvillo de oro, con esa rutilancia y esa noble trivialidad de cosa pasada. (Teatro Nacional, 1978, álbum de programas de mano 032) 

			Acerca de la última obra Historia del soldado, García destaca la participación del coreógrafo en el papel del alcahuete y, además, concluye: “Un final afortunado en donde Feld nos da en unos minutos la mejor explicación posible acerca del suceso de su homogéneo, atractivo y ya lo dije, refrescante grupo” (Teatro Nacional, 1978, álbum de programas de mano 032).

			Llama la atención que más de un periodista o intelectual escribiera sobre los espectáculos de danza. En este caso es el escritor Alberto Cañas quien, en el espacio En voz alta, se refiere a esta presentación: 

			Es como si, en estos días de modorra y temperaturas de paila, bajaran por La Palma los nortes de noviembre. Es, literalmente, como si se hubiera de pronto iluminado el escenario del Teatro Nacional con un hálito de frescura, de color y de movimiento, desconocido hasta ahora, inédito, inesperado. Un aliento de juventud auténtica trasciende el espectáculo de Eliot Feld. Y aunque nos sorprendamos –y sucede que nos sorprendemos– no debíamos sorprendernos. Eliot Feld es parte de una tradición. Una tradición norteamericana, puede que en mucho neoyorquina, que le viene descubriendo aspectos insospechados al arte de la danza desde hace muchos años. Es la tradición de Martha Graham, de George Balanchine, de Jerome Robbins. Una tradición que, con arte singular, enhebra y amarra las gloriosas rutinas del ballet clásico, los hallazgos inauditos de la danza moderna, y los ritmos autóctonos, parte hoy de la cultura universal, del jazz. Allí –en esa cadena– inscribe Eliot Feld como sólido eslabón sus geometrías, sus arcoíris, sus celebraciones lúdicas, sus ritos profanos y telúricos, sus esquemas intrincados, resueltos todo en la ecuación más simple: color y movimiento, educación cuya incógnita está hallada en un elemento que es gloria de la danza: la luz. Luz, he allí, el secreto. Luz y juventud. Y, por supuesto, talento. Porque digamos ahora que no se trata de que Eliot Feld sea un coreógrafo y bailarín singular, imaginativo y auténticamente norteamericano. Es que, además, por si fuera poco, lo dicho, colaboran con él una docena de bailarines jóvenes entre los cuales no hay donde escoger, porque todos tienen vocación, ciencia y arte, entusiasmo y ganas de bailar. ¡Y qué importante es el artista que tiene ganas de ejercer su arte! 

			Esto de Eliot Feld, si tiene precedentes en nuestros escenarios, han de ser lejanos, casi remotos, de veinte años para atrás. Muchas compañías de ballet y muchos conjuntos de danza vienen por acá. Unos entusiasman, otros desencantan, la mayoría se olvidan. Pero esto de Eliot Feld –como hace un año, en otra tesitura, con otra intención, con imaginaciones diferentes, diríase que en otro género Alwin Nicolais– pertenece a la historia del Teatro Nacional. Habría que poner –allí donde dice “se prohíbe fumar en el escenario”– placas conmemorativas. Que se sepa que allí estuvieron, en 1975 la compañía de Alwin Nicolais, y en 1976 la de Eliot Feld. Sería suficiente. (Cañas en Teatro Nacional, 1978, álbum de programas de mano 032)

			Se insiste en señalar que en estos años los críticos y comentaristas tenían mayor espacio en los medios escritos para dejar sus impresiones más detalladas sobre las actividades artísticas. 

			Un mes después, la agrupación internacional de ballet que se presentó en TNCR fue el New London Ballet (Figura 46). Contó con la dirección artística de André Prokovsky, primer bailarín de Janine Charrat, Roland Petit y del Ballet del Marqués de Cuevas ya estrella del London Festival Ballet, así como de Galina Samsova, también prima ballerina del Kiev Ballet de URSS y del National Ballet of Canada (Teatro Nacional, 1978, álbum de programas de mano 033). 



			Figura 46 

			New London Ballet, 1976

			
				
					[image: Un hombre y una mujer bailando ballet]
				

			

			Fuente:  ATNCR, álbum programas de mano 030, 1975-1978.




			A finales de julio de 1976, llega otra de las figuras importantes de la danza norteamericana de esta época, la Compañía Murray Louis, con el apoyo del embajador de los Estados Unidos de América y promovido por Conciertos Internacionales dentro de la temporada de la celebración del bicentenario de esa nación. Es importante destacar que, en este momento, muchas de las agrupaciones de danza moderna contaron con el financiamiento de diferentes instituciones públicas y privadas, como National Endowment for the Arts, New York State Council on the Arts o John Simon Guggenheim Memorial Foundation. 

			En esta oportunidad, la Compañía Murray Louis ofreció dos programas, el primero estuvo compuesto por Porcelain Dialogues (1974), Chimera (1966), Hoopla (1972). En el segundo programa, se bailó Personnae (1971), Continuum (1971) y Proximities (1969). Todas coreografías de Murray Louis y colaboraciones de Alwin Nikolais en iluminación y partitura musical, así como de Frank García en el vestuario (Teatro Nacional, 1975-1977, álbum de programas de mano 029). 

			Asimismo, con el auspicio del Ministerio de Educación y Cultura de Brasil, se presentó el Ballet Brasileiro de Bahía el 26 y 27 de julio de 1976 con la dirección artística y coreográfica de Carlos Morales (Teatro Nacional, 1975-1977, álbum de programas de mano 029). En setiembre, le correspondió al Ballet Folklórico Nacional de Panamá y, a finales de noviembre, fueron la Música y Danza del Japón, con Yonin-No-Kai Tokyo, y el conjunto de Danzas Japonesas (Teatro Nacional, 1976-1977, álbum de programas de mano 030). 

			Al inicio de 1977, se pudo apreciar al Gran Ballet de Tahití, con el auspicio de la Oficina de Intercambios Artísticos del Ministerio de Asuntos Extranjeros de la República de Francia, dirigido por Gilles Hollande (Teatro Nacional, 1976-1977, álbum de programas de mano 030). A finales de mayo de ese año, se presentó, por segunda vez, la compañía norteamericana dirigida por Alwin Nikolais, promovida por Conciertos Internacionales (Teatro Nacional, 1977 [1976-1977], álbum de programas de mano 031).

			 En julio le correspondió a la compañía Les Grand Ballets Canadiens con el auspicio del Ministerio de Relaciones Exteriores de Canadá, que presentó una de las mejores versiones de Carmina Burana que se han visto, así como El pájaro de fuego (Teatro Nacional, 1977 [1976-1977], álbum de programas de mano 031). Importante recordar que esta compañía fue reconocida como el mejor grupo extranjero por los premios del TNCR en 1977, ya que demostró capacidad de interpretar obras clásicas y contemporáneas.

			De igual forma, fue la empresa Conciertos Internacionales la que promocionó gran parte de la danza que se presentó en el TNCR. Por ejemplo, Pilobolus Dance Theatre, que el 9 de agosto de 1977 ejecutó cuatro obras: Monkshood’s Farewell, Ocellus, Alraune y Untitled, interpretadas por Alison Chase, Helen Heindeman, Robby Barnett, Moses Pendleton, Jonathan Wolken y Michael Tracy, con música de Robert Dennis y vestuario diseñado por Malcolm McCormick. Como dato interesante, se adjunta una nota de La Nación, la cual el lunes 1.o de agosto de 1977 indica que esta agrupación 

			Es uno de los más importantes grupos de danza de los Estados Unidos y fue fundado en 1971, en Nueva Hampshire, por Moses Pendleton y Jonathan Walken, egresados del Darthmouth College, quienes se unieron para recibir clases de coreografía con Alison Chase y montar posteriormente la compañía, [...] Durante la visita a Costa Rica, la compañía norteamericana dedicará parte de su tiempo a dar dos lecciones de danza a los grupos que se especializan en este arte en nuestro país. Esta actividad ha sido calificada por los integrantes de las compañías nacionales como una gran oportunidad para innovar las técnicas y coreografías y asimilar los conocimientos que han hecho que el Pilobolus se destaque dentro de las nuevas compañías de danza norteamericana. (Teatro Nacional, 1977 [1976-1977], álbum de programas de mano 031)

			La otra empresa artística que trajo agrupaciones internacionales fue Conciertos Daniel y Espectáculos Rodo, la cual organizó un Festival de Danza en honor de las madres de Costa Rica entre el 14 y 17 de agosto de 1977 con el Ballet Clásico de Riga, que con sus solistas y cuerpo de baile presentaron obras clásicas y románticas en tres funciones de gala. Sobre estas, una nota de la empresa contratista dedicada a la prensa nacional decía, acerca del elenco, que estaba “integrada por 20 jóvenes estrellas solistas y un numeroso cuerpo de ballet que realizará el montaje. La compañía de danza clásica más grande y notable que llega a Costa Rica desde 1917 cuando vino la gloriosa Ana Pavlova” (Teatro Nacional, 1977 [1976-1977], álbum de programas de mano 031). 

			En la primera noche, escenificaron completo el ballet El lago de los cisnes de Petipa e Ivanov. En la segunda jornada, denominada Gran Noche Sentimental, bailaron las obras: Las sílfides de Fokine, Vals melancólico y Cracoviana (de la ópera Iván Susanin), creadas por Tangijeva-Birzniece. También, el pas de deux de Don Quijote, así como La brisa de Yanin Pnkrat y Danza letona a cargo del cuerpo de ballet y el Grand Pass Clasique del ballet Paquita de Marius Petipa (Teatro Nacional, 1977 [1976-1977], álbum de programas de mano 031). Para la despedida, escenificaron el tercer acto del ballet El corsario con coreografía de Irene Strode, el Grand pas del ballet Raymonda, el Grand pas de deux de Coppélia, coreografía de A. Rozefelde, Danza de los curdos del ballet Gayane creado por Boris Eifman. Para el cierre propiamente, montaron el tercer acto de La bella durmiente (Las bodas de Aurora) coreografía de Petipa (Teatro Nacional, 1977 [1976-1977], álbum de programas de mano 031). 

			Los efectos de la política cultural reconocida como Guerra Fría permitieron que la Compañía de Danza de Paul Taylor fuera patrocinada por el Departamento de Estado de los Estados Unidos en otra gira por América Latina, para esta temporada ofrecieron dos programas diferentes (Figura 47). Según varias notas de prensa, Paul Taylor (1930) ha sido una de las fuerzas dominantes en la danza de las dos últimas décadas. Nació en Pensilvania y, posteriormente, pasó a residir a Washington, donde realizó estudios de pintura en Syracuse University, antes de llegar a Nueva York, donde inició su carrera de bailarín. Entre sus maestros destacan Margaret Craske, Martha Graham y Anthony Tudor. Desde 1955 hasta 1962 Taylor trabajó como solista con la Compañía de Martha Graham. En 1959, bailó con el ballet de la ciudad de Nueva York como artista invitado en la obra Episodes de George Balanchine. Lo hizo de una manera tan peculiar que, cuando dejó la Compañía, no se volvió a interpretar esta coreografía. 

			



Figura 47 



 Paul Taylor Dance Company, 1978




			
				
					[image: Panfleto de The Paul Taylor,fotografìa de grupo de danza]
				

			

			Fuente: ATNCR, álbum programas de mano 031, 1978-1979.




			Paul Taylor ha sido distinguido por el Gobierno francés con la orden Caballero de las Artes y de las Letras en 1969. En 1955, fue denominado el bailarín del año por la revista inglesa Danza y bailarines. Ha ganado como coreógrafo el premio en el Festival de Naciones y dos veces el Premio Guggenheim. En 1967, fue honrado con el Premio de Danza Capezio, Clive Barnes de The New York Times dijo: “Paul Taylor es un genio” y “esta es una palabra que no se usa con frecuencia” (Teatro Nacional, 1977 [1976-1977], álbum de programas de mano 031). Taylor ha producido más de 75 coreografías elogiadas por la crítica, ha trabajado para la televisión estadounidense, ha efectuado coreografías para Rudolf Nuréyev y ha sido declarado ganador de innumerables premios tanto dentro de su país como fuera de él (Teatro Nacional, 1977 [1976-1977], álbum de programas de mano 031). 

			En una extensa crítica de danza publicada en el periódico La Nación, Orlando García destaca lo que sigue: 

			Fue una brillante, estupenda y extraordinaria demostración de danza actual…nos mostró, como en sus mejores tiempos, la emoción del movimiento sin interferencias de categorizaciones formales. Fue como para empezar a comprender los ya veteranos postulados del Arte Cinético (Le Mouvement de París), en el que Calder, Vasarely y Agam, entre otros, deben valorización pictórica al espacio y al tiempo para abrir la puerta a lo más sublime que ocurría en ellos: el movimiento. En “Explanada” ¡qué sensación de volumen!” ¡qué homenaje más íntimo a Juan Sebastián Bach! ¡qué Bach más heroico y triunfante! [Concierto para violín en Mi mayor y Re menor] Parecía como si uniésemos nuestra vida moderna y cotidiana al ímpetu del genio universal. La danza de Paul Taylor nos lleva a una dimensión teatral respecto a la cual ni siquiera contamos con puntos de referencia en nuestro medio. Sí, vislumbramos en ella algo de los preceptos académicos clásicos de las diversas escuelas, pero audazmente superados por las nuevas motivaciones del cinetismo de nuestro tiempo, que mueven a los grandes centros urbanos del mundo. Está plena, esta danza, de fortaleza física y emocional desbordante de libertad y ávida de espacio. Sus intérpretes son gente que conocemos y que no nos es extraña, porque su oficio es representar simbólicamente nuestra realidad con los recursos que nuestro mundo ofrece; si bien no el nuestro -literalmente- aquel mundo cibernético y sobre desarrollado de las grandes capitales, que es no obstante por contacto personal o por efecto de los medios modernos de comunicación. A cada momento del espectáculo descubren nuestros ojos, habituándonos al desarrollo tradicional o al experimento que apenas se sale de lo tradicional, giros totalmente inesperados, y casi inexplicables. Paul Taylor, como persona que entiende el movimiento, se revela como maestro del elemento sorpresa. (García en Teatro Nacional, 1977, álbum de programas de mano 031)

			Sobre las otras coreografías del programa, este crítico continúa resaltando lo visto: 

			“Imágenes” resalta en gestos letárgicos y enigmáticos de simbolismo clásico con seductor juego de brazos y manos. “Polvo” nos trae un extraño cuadro de lo macabro al estilo Taylor que, en alguna forma realmente original, se desarrolla alrededor de invalidez, cicatrices y mutilaciones, sin asomo de truculencia o morbosidad. De hecho, constituye un festín de contorsiones y expansiones llevadas casi a los límites de la anatomía. Otro ejemplo del alcance imaginativo del espectáculo es la integración de la música de Corelli en una ambientación actual para ridiculizar la organización social. Aquí presenciamos un maravilloso despliegue de forma, contenido y color, con la mejor combinación de estilos reducidos a su común denominador; un auténtico regalo a la vista. Notable el trabajo de suelo con sus caídas, arrastradas y rodadas y notable también el trabajo aéreo de cargadas y transportes en todos los extremos del capricho. Lo justo para unos cuerpos y prestancia más bien atléticos. Aclaro de una vez: lo visto no se presta a comparación con otra cosa que hayamos visto aquí, como tampoco se presta, creo a emulación alguna más que en sus aspectos técnicos. Paul Taylor es Paul Taylor: un feliz tributo a la danza. Por otra parte, luces, vestuario y utilería se entrelazan con dinamismo para abrirnos una oportuna ventana a lo que está sucediendo en los escenarios del mundo. Merece mención el afortunado copatrocinio del gobierno estadounidense que, mediante arreglo especial con Conciertos Internacionales permitió la visita de esta compañía y la venta de boletos a precios más asequibles que de costumbre, la idea es que el gobierno estadounidense se decidiera a copatrocinar todos sus espectáculos internacionales porque sabemos apreciarlos y aprovecharlos, pero sólo cuando podemos verlos en razón de su precio. Y esto porque conocemos algo sobre el fondo especial que existe en Washington D.C. para estos propósitos y nos parece que no sería muy difícil convertirlo en algo más sustancial. Se despide la compañía con la clase profesional dada ayer en los estudios de la Universidad Nacional, completando así una provechosa visita a un medio en el que la danza avanza a pasos agigantados hacia la consolidación. Ya habíamos anunciado nuestra esperanza de ver una de las más importantes compañías de danza moderna del momento y un espectáculo ciertamente sorprendente con bailarines de primera línea y eso, señores, fue lo que vimos. (García en Teatro Nacional, 1977, álbum de programas de mano 031)

			Para el segundo programa, Carolyn Adams, Nicholas Gunn, Monica Morris, Elie Chaib, Lila York, Ruth Andrien, Linda Kent, Victoria Uris, Christopher Gillis, Robert Kahn y Susan McGuire ejecutaron dos obras de Taylor, Imágenes estrenada en 1977 y El reino del inicio (1976), inspirada en El hombre es un animal social del filósofo Spinoza, de dicho espectáculo no se encontró crítica (Teatro Nacional, 1977 [1976-1977], álbum 031).

			En los tres últimos meses de 1977, se presentaron en el TNCR dos compañías de ballet, el elenco del Ballet Nacional de Panamá, auspiciado por el MCJD de Costa Rica y el Instituto Nacional de Cultura de Panamá, y el prestigioso Ballet del Teatro Colón de Buenos Aires, gestionado por la empresa Conciertos Daniel y Espectáculos Rodo, dirigido por Lidia Segni. De este último, se identificó la crítica de danza “Ballet del Teatro Colón: antiespectáculo” de Orlando García, publicada en La Nación con fecha del 2 de diciembre de 1977, en la cual señala: 

			Me atrevería a afirmar que, como espectáculo, la presentación no ha respondido a las expectativas generales. Con un nombre como el del Teatro Colón, era como para haber causado euforia, pero ni siquiera atrajo al público, era escasísimo [...] este género de recital [...] es típico del ballet clásico y debe agradar al público especializado. Pero tal parece que no establece aquí y ahora el grado de comunicación deseado y más bien -en mi caso, al menos- remite a momentos emocionales extemporáneos, que han sido superados incluso por los espectáculos nacionales que hemos visto y vemos, en la modalidad de danza moderna. (García en Teatro Nacional, 1977, álbum de programas de mano 031)

			Asimismo, el Ballet Festivales de España promovido por Conciertos Internacionales y con el patrocinio de la Embajada de España en Costa Rica se presentó en el Teatro Nacional. De este espectáculo, se tuvo que programar una función adicional y en la crítica de danza de Orlando García Valverde publicada en La Nación se destaca: 

			el espectáculo cumplió su verdadera función [...] (Sin embargo) [...] Dados los avances logrados en España en cuanto a preparación del bailarín, musicalización y manejo del escenario, es posible afirmar que la compañía en cuestión carece un poco de valentía y brillantez [...] la selección musical podría haber sido algo más excitante, digamos, excepción hecha de las obras clásicas. Y la ambientación escénica podría haber sido perfecta [...] Haciendo excepción de lo flamenco, algo de lo regional y, por supuesto los solos, parece que el diseño coreográfico en conjunto es algo pobre o tal vez “démodé”. (García en Teatro Nacional, 1977, álbum de programas de mano 031)

			Con lo anterior, se puede afirmar que los amantes de la danza y el ballet tuvieron casi una cita mensual en este escenario, ya fuera con obras de compañías nacionales o internacionales y de diversos estilos coreográficos. 

			En 1978, se identificó que Espectáculos Rodo, en los primeros meses, anunció en su programación para la temporada del año a Pilar Rioja (Figura 48) al lado de Doris Schack, concertista de piano, a Enrique Morente Cotelo, cantaor flamenco, y a José Antonio Carmona, guitarrista clásico. También, se presentó La antología de la danza española con Manuela Vargas, Paco Fernández y la Compañía de Baile Español (Teatro Nacional, 1978, álbum de programas de mano 032). 



			Figura 48

			Pilar Rioja, 1978

			
				
					[image: Panfleto de Recital de Pilar Rioja]
				

			

			Fuente: ATNCR, álbum programas de mano 030, 1978.




			En una nota de prensa de La Nación del 5 de mayo de 1978, Katia Benavides Romero comentó la presentación del Théâtre du Silence dirigido por Jacques Garnier, quien trabaja estrechamente con Brigitte Lefèvre (Figura 49), ambas exestrellas del Ballet de la Ópera de París. Sobre ellos, la periodista señala: 

			El grupo de danza francés […] decide burlar las fronteras de la danza clásica y probar suerte con una expresión corporal más libre, más acorde con la época que los rodea. Sin embargo y afortunadamente han sabido separarse sin despreciar sus bases […] En resumen, el rigor de lo clásico da paso a la versatilidad de lo moderno, pero permanece como base, porque siendo clásico ya no puede morir. (p. 25) 

		


	Figura 49

			Brigitte Lefèvre, Théâtre du Silence, 1978

			
				
					[image: Mujer bailando ballet]
				

			

			Fuente: ATNCR, álbum programas de mano 032, 1978-1979.




			Con un repertorio cuyas piezas no se habían bailado en el TNCR, se exhibió el Grand Ballet Contemporain que contó con el auspicio de la Sociedad de Acción Cultural del Gobierno francés y la gestión de Conciertos Internacionales. Esta agrupación presentó dos funciones, el 29 y el 30 de mayo de 1978, dirigidas por Jean-Albert Cartier. En el programa del primer día, se ejecutaron Los cuatro temperamentos de George Balanchine y partitura de Paul Hindemith, Ballon de Carolyn Brown con música de Earle Brown, Violostries de Michel Descombey y musicalizada por Bernard Parmegiani y Devy Erlih. También, bailaron Pasdanses de Dirk Sanders y René Goliard con sonidos de Ígor Stravinski. 

			Para la segunda función, el programa lo conformaron obras con temas y músicas poco vistas: Mobilissimo de René Goliard y banda sonora de Charles Ives, Sans Titre del coreógrafo Lar Lubovitch y música de Stravinski, Solsticio creado por Françoise Adret con montaje sonoro del mismo autor y Bernard Leblond y Cooking French de Louis Falco con música de Michael Kamen. Estas presentaciones se alejaron de los repertorios clásicos y mostraron ideas puestas en el ballet con un lenguaje más actualizado (Teatro Nacional, 1978, álbum de programas de mano 032). 

			La siguiente figura de la danza norteamericana que vino con frecuencia a Costa Rica, en esos años, fue Jennifer Müller, traída por Conciertos Internacionales. En su primera visita, dio dos programas diferentes y, al parecer, estremeció al público y a los artistas activos en este campo. Para su segunda temporada, el sábado 17 de noviembre de 1979 los bailarines de Jennifer Müller ejecutaron Tub, Lovers, Speeds, en la primera parte y, luego del intermedio, Conversations y Mondrian. Conciertos Internacionales promocionó la actividad indicando que, para que nadie se quede sin ver este maravilloso espectáculo y gracias al patrocinio de la Embajada de los Estados Unidos de Norteamérica, se mantendrían los precios populares. El comentario realizado por el entonces crítico de arte en La Nación, Víctor Hugo Fernández, apuntó:

			Jennifer Müller pertenece a las generaciones más jóvenes de la danza moderna en ese país, caracterizada, al igual que los demás de su época, por un acentuado experimentalismo e interés en lo que algunos han llamado movimiento de la “nueva danza” o danza contemporánea. Para la “nueva danza” norteamericana, ésta es un “arte del movimiento y no de la emoción”, y a partir de ello se construye un teatro musical cuya finalidad esencial es el movimiento puro […] Contraria a otros planteamientos coreográficos en los que existe preocupación por los grandes temas humanos, a Jennifer Müller sólo le interesa lo inmediato, lo circunstancial. Sus danzas llevan a escena situaciones cotidianas en que no interesa el psicologismo. Todo es ligero y dinámico porque el interés, precisamente, está en señalar lo efímero. […] Gracias a sus capacidades técnicas y acrobáticas, los “trabajos de Jennifer Müller” amplían las fronteras de la danza, explorando en su dimensión lúdica. Y no sólo a partir de lo técnico, pues observamos transformaciones incluso en el vestuario: las mallas han sido sustituidas en un afán de hacer más natural el movimiento […] La oferta de Jennifer Müller intenta ampliar la definición convencional de la danza; por eso su espectáculo rompe fronteras y expone situaciones cotidianas en circunstancias extraordinarias llenas de color y frescura. Esto último, manifiesto incluso en la permanente oxigenación del cuerpo, principio que establece la técnica con que se forman los “intérpretes”. Después de casi un año de tolerar la visita de grupos extranjeros de mediana calidad, con Jennifer Müller tenemos un respiro. Su trabajo es un buen exponente de la “nueva danza” norteamericana; pródiga en recursos técnicos y siempre ampliando horizontes. Con estas características la danza pasa de muchas maneras, a deberse sólo a sí misma. En suma, con Jennifer Müller and The Works, la danza ha dejado de ser un rito para convertirse en juego. (Fernández, 1979, p. 29)

			Es interesante notar cómo un espectáculo fue comentado en el mismo periódico por dos seguidores de la danza; pues, en La Nación del jueves 22 de noviembre de 1979, se publicó otro texto, en este caso de Orlando García Valverde, que titula su crítica “Jennifer Müller: ‘Change’”. En él problematiza sobre la obra y lo que rodea el consumo de la danza en este momento, en el mundo cultural costarricense:

			Además, porque el espectáculo visto es terreno propicio para la meditación sobre lo que ocurre actualmente en el mundo de la danza. Ciertamente es un cambio en muchos sentidos este espectáculo de Müller, respecto a otras cosas que antes hemos visto y luego es evidente que no existe punto de comparación entre esto y lo que es, en nuestro léxico de moda “problemática latinoamericana”. No digo con ello que no tenga relación con “lo nuestro”, sino más bien que estamos en precaria necesidad de describir y adoptar nuestra propia identidad y por lo tanto muy lejos de poder crear este género de trabajo, que es la expresión de quienes están seguramente identificados con su circunstancia y han asumido el posterior cometido de la comunicación esencial […] En este ambiente de cosa rara, fresca y eufórica que no toca al desenfreno pasional, sino que se remite al conocimiento por la vía de la evolución intelectual y el cultivo de la pureza sensorial, el cinetismo surge maravilloso como órgano vital del lenguaje humano […] Ahora bien, es preciso meditar sobre algo que me resulta inquietante. El gran público no asistió al Nacional para ver este espectáculo que, a pesar del patrocinio del Gobierno de los Estados Unidos de América y los esfuerzos publicitarios de Conciertos Internacionales, era caro, pero tampoco asistió hace unas semanas al recital del excepcionalísimo pianista polaco Piotr Paleczni, que fue gratuito. Sin embargo, ya casi ha colmado el cupo para un próximo espectáculo de danza folclórica china, que también es caro, sin ser único en el mundo. Luego, pienso que el problema no es de precio, sino de nuestra obsesión con los espejos y las cuentas de colores, que también nos sedujeron hace casi quinientos años. (García, 1979, p. 23)

			En la Figura 50 se aprecian algunos bailarines de la Compañía Jennifer Müller and The Works que ejecutaron un programa de excelente calidad. 

			Dos años después, en mayo de 1981, Jennifer Müller and The Works se vuelve a presentar por las gestiones de Conciertos Internacionales y The United States International Communication Agency con un espectáculo constituido por tres creaciones de Jennifer Müller. Estas son Beach Acto I, Armless, un fragmento de la obra completa Strangers, y Speeds, con lo que esta artista siguió cautivando a los seguidores de la danza moderna por su claridad, sencillez y calidad en las propuestas en las que combina el movimiento. 

			

Figura 50 

			Bailarines de la Compañía Jennifer Muller and The Works, 1979

			
				
					[image: Varios hombres bailando ballet]
				

			

			 Fuente:  ATNCR, álbum programas de mano 032, 1978-1979.



			La década de los setenta cierra con el terreno listo para ver florecer la expresión dancística enrumbada hacia el arte moderno, distinto a lo que se desarrollaba en el resto de América Latina. Dado que los interesados en crear y vivir de este arte en Costa Rica no tenían instituciones de ballet clásico, se había abierto un camino para la danza, en primera instancia, moderna y que, luego, caminará hacia la contemporaneidad. 


		
		


		


			Capítulo

			2

			El Teatro Nacional: 
  la casa de la danza en Costa Rica




			Con la presencia de Danza Universitaria y la Compañía Nacional de Danza (CND) como agrupaciones profesionales y, muy pronto, con la participación de la Compañía de Cámara Danza UNA, fundada en 1981, ver danza profesional ya no solo dependió de la programación de elencos internacionales, pues las compañías nacionales ofrecieron, al menos, dos temporadas al año con obras de estreno y repertorio. Además, la danza escénica tiene en el TNCR su escenario más importante y cuenta con el apoyo de la dirección de este, con la figura de Graciela Moreno. Así lo reconoció Elena Gutiérrez, la directora de la CND durante el estreno de la segunda temporada de esta compañía en setiembre de 1980: 

			Es importante señalar el éxito y el ritmo de trabajo que experimentaron los integrantes de la CND, acostumbrados a preparar una temporada anual con meses de anticipación. Estos bailarines y la directora de la institución se enfrentaron a 52 presentaciones en un año y no solo en el Teatro Nacional, sino en muchas comunidades como Zarcero, Alajuela, Liberia, Tilarán, Puerto Limón, Santa Ana, Palmares, Heredia, Puntarenas y una larga gira por Nicaragua que demandó un esfuerzo mayor en los intérpretes. (Gutiérrez, 1980) 

			Gutiérrez indicó que, al finalizar 1980, su labor fue observada por unos 20 000 espectadores al haber realizado una gira de cinco días en Panamá. Comenta Gutiérrez que, en ese año, la entidad trabajó con un presupuesto de 600 000 colones, el cual fue utilizado en sueldos, pero con el apoyo de otros organismos en becas y dinero para las producciones. La tarea a la que se enfrentó la CND fue la creación de un público. La directora menciona, en el artículo de Sandra García, titulado “La danza oficial cumple un año”, publicado el 14 de setiembre de 1980 en La Nación, que trabajó muy de cerca del TNCR para programar, cada año, espectáculos en los que participó la Orquesta Sinfónica Nacional y otras instituciones adscritas del MCJD (Teatro Nacional, 1980, álbum de programas de mano 036). 



			Figura 51 

			Calaucán de Patricio Bunster, Compañía Nacional de Danza, 1981

			
				
					[image: Seis personas bailando, todos tomados de la mano ]
				

			

			Nota: Bailan Elsa Flores, Noel Soares, Mercedes Vaughan, Patricio Primus, Mimí González y Marco Lemaire.

			Fuente: ATNCR, álbum programas de mano 036, 1980. Fotografía de Javier Guerrero.




			En esta década, la CND realizó al menos una temporada al año con música en vivo ejecutada por la Orquesta Sinfónica Nacional. Es así como, para su tercera temporada, en octubre de 1980, hubo tres funciones destinadas a los estudiantes. Las coreografías que bailaron con la Orquesta Sinfónica Nacional fueron Grito con música de Revueltas y Pavana para una infanta difunta con música de Ravel. Además, Adagio, musicalizado con la partitura de Samuel Barber y coreografía de la mexicana Cora Flores e Invenciones con música de percusión de Kabelac y coreografía de la venezolana Graciela Henríquez. También, los bailarines Elsa Flores, Mimí González, Zaida Palma, Ana Pérez, Laura Pérez, Irene Solera,Mercedes Vaughan, Gerardo Chaves, Marco Lemaire, José Masís, Patricio Primus y Francisco Ramírez escenificaron, al lado de los aspirantes Olga Villaplana, Ricardo Quirós y Daimler Alvarado, el Bolero de Ravel y La casa de Bernarda Alba de Cristina Gigirey (Teatro Nacional, 1981, álbum de programas de mano 038). 

			Un festival para bailar

			Aquí se abre un gran capítulo para la danza costarricense porque el Festival de Coreógrafos Graciela Moreno es el espacio más importante desde el cual el Teatro Nacional ha contribuido en el desarrollo de la disciplina desde 1981. De esta manera, es el evento, en América Latina, de mayor longevidad, con sus treinta y cinco ediciones realizadas hasta 2019. 

			La idea de crear un festival donde los jóvenes bailarines tuvieran espacio para la composición y la exploración coreográfica tiene sus antecedentes en la experiencia de un taller de coreografía que la bailarina Marcela Aguilar impartió a los miembros de la CND en 1981, cuyos resultados se presentaron en el Museo de Arte Costarricense. La actividad tuvo como objetivo que los miembros del elenco oficial con inquietudes coreográficas pudieran dar una mirada a la obra plástica nacional albergada en el museo y se inspiraran en creaciones de escultores como Juan Manuel Sánchez, Néstor Zeledón y de pintores reconocidos en el medio nacional como Francisco Amighetti, Margarita Bertheau, entre otros. 

			Los jóvenes y futuros coreógrafos estaban ansiosos por encontrar un espacio para experimentar sus propios lenguajes, pues era necesario desarrollar imágenes que les fueran propias a esta generación de danzantes, ya que los directores y maestros de la coreografía, dentro de las compañías estatales, no podían destinar tiempo a la creación dentro de sus jornadas ordinarias. La producción coreográfica en ese momento estaba en manos de experimentados autores, como Mireya Barboza, Cristina Gigirey, Elena Gutiérrez, Rogelio López, Jorge Ramírez, la norteamericana Beverly Kitson y las maestras mexicanas Evangelina Villalón y Marta Azuela.

			Con el impulso de esta experiencia, Marcela Aguilar, Nandayure Harley, Jorge Ramírez y Luis Piedra acogieron la idea de un espacio donde se pudieran mostrar sus trabajos coreográficos, incluso que se ejecutaran algunos en proceso. La propuesta fue llevada a Graciela Moreno, directora del Teatro Nacional, quien la respaldó de inmediato y formó una comisión para organizar el primer encuentro del festival, el cual se realizó en diciembre de 1981 con el nombre de Festival Nacional de Jóvenes Coreógrafos (Ávila et al., 1997).

			En un comentario en La Nación ubicado en los archivos del TNCR del 11 de diciembre, se lee: 

			Todo sea por el arte: Nada importó a los amantes de la danza ver la presentación de coreografías nacionales sentados en el piso, subido a la altura del escenario. El Teatro Nacional prestó sus sillas de luneta y palcos al Teatro Melico Salazar para la inauguración. (Teatro Nacional, 1981, álbum histórico 038) 

			El objetivo principal de este Festival fue brindar un espacio escénico adecuado para el estímulo y desarrollo de la coreografía y propiciar la creación de un semillero artístico. Fue una clara señal de que el movimiento dancístico en Costa Rica estaba evolucionando, lo cual se ha visto reflejado en el desarrollo de la coreografía y el éxito de esta plataforma escénica. Este es uno de los pocos eventos en Costa Rica y América Latina que ha sobrevivido a más de 38 ediciones. 

			Este Festival ha tenido algunas interrupciones de fuerza mayor, como sucedió en 1989 cuando la administración de Óscar Arias Sánchez (1986-1990) organizó el Festival de Teatro, San José por la Paz, el cual, años más tarde, se convirtió en el Festival Internacional de las Artes (FIA). Otra suspensión forzosa fue durante los años 1991 y 1992 debido al terremoto en diciembre de 1990 y a la necesaria restauración del Teatro Nacional por los daños causados por los fuertes sismos. En 1993, para la apertura del Teatro, Graciela Moreno señaló, en el programa de mano: “el festival de coreógrafos, que como el ave fénix renace con más fuerza, con mayor participación internacional, demostrando con su continuidad y esfuerzo, el importante lugar que tiene hoy día dentro de los festivales de América”. (Teatro Nacional, 1993, álbum histórico 065; Ávila, et al., 1997, p. 15) 

			En su historia, este Festival ha tenido muchos cambios. Se debe recordar que, en 1981, la entrada fue gratuita, situación que se mantuvo hasta 1984. En la quinta edición, los boletos tenían un costo de 50 colones y la recaudación fue destinada para ayudar en la compra del nuevo telón que se había caído, precisamente en una función del Festival en 1983. Para la entrada a las funciones de 1988, al público se le solicita una contribución de 100 colones por persona; luego, en 1993, se asigna un valor de entrada de 300 colones y, en 1994, el precio de la entrada es de 500 colones (Teatro Nacional, 1994, álbum histórico 067). Sin embargo, al considerarse este monto un precio impopular, se retoma el valor de los boletos a 300 colones. En otras ocasiones, esos precios han variado y se han fijado de acuerdo con el costo de la vida; en la actualidad, las entradas ya no tienen precios tan populares, pero de lo recaudado por taquilla se les da un reconocimiento a los coreógrafos y bailarines (Ávila et al., 1997). 

			Entre 1981 y 1983, la participación de coreógrafos y bailarines fue netamente nacional. En 1984, se invitaron artistas extranjeros; entre los que destacan coreógrafos de la Unión Soviética, Estados Unidos, Guatemala, México, Canadá27 y Argentina (Teatro Nacional, 1984, álbum histórico 044). En 1986, Panamá se hizo presente con la visita de la maestra Teresa Mann y sus discípulas de la Academia de Danza Clásica. Esta fuerte participación de agrupaciones extranjeras les permitió a los organizadores pensar en la posibilidad de transformarlo en un encuentro internacional, por lo que durante varios años llevó el nombre de Festival Internacional de Jóvenes Coreógrafos. A pesar de que la participación de autores e intérpretes extranjeros no ha sido una constante significativa, se podría afirmar que esta ha sido la principal debilidad de este foro dancístico. 

			Durante toda la administración artística de Graciela Moreno y mientras estuvo al frente del Festival, se opuso a que este espacio se convirtiera en un certamen o competencia per se. Rechazó la idea de hacer una preselección de las obras, pues su concepción era la de un espacio abierto para todos los que amaran la danza, cualquiera que fuese su estilo, escuela y nivel artístico. Aun así, la premiación se dio en algunos años. 

			La primera fue en 1983 con el auspicio de la Embajada de Argentina (Teatro Nacional, 1983, álbum histórico 042); luego, en 1996, se retomó con el motivo de la preparación de la celebración del centenario del Teatro Nacional. La edición de este año fue diferente, ya que participaron creadores que acumulaban mayor experiencia escénica y algunos coreógrafos extranjeros, todos invitados directamente por la directora del TNCR. Además, el Teatro Nacional sufragó algunos gastos de producción como el vestuario y la escenografía para cada montaje (Ávila et al., 1997, p. 16). De Costa Rica, participaron Elena Gutiérrez, Marcela Aguilar, Nandayure Harley, Carlos Ovares, Luis Piedra, Rogelio López, Elsa Flores, Jimmy Ortiz, Francisco Centeno (Figura 52) y Jorge Corrales, quienes actuaron junto a cinco creadores internacionales: los mexicanos Jorge Domínguez y Cecilia Appleton, el chileno Nelson Avilés y los venezolanos María Inés Villasamil y Manuel Pérez. El ganador fue Jimmy Ortiz, quien realizó el montaje de la coreografía Las manos del predicador, ejecutada por Losdenmedium, con lo que recibió un premio en efectivo que podría ser utilizado en una próxima producción. 



			Figura 52 

			Las siete partes en que antiguamente se dividía la noche de Francisco Centeno, Compañía Nacional de Danza, 1996

			
				
					[image: En un escenario tres personas bailando]
				

			

			Nota: Bailan Marla Castillo, Roxana Coto y Sylvia Montero.

			Fuente: ATNCR, álbum programas de mano 076, 1997. Fotografía de Carlos Jinesta.




			Otro dato curioso es que la edición XV no existió, ya que en 1997 se realizó el encuentro XIV y la documentación indica que en 1998 se convocó para la reunión XVI y no se registró actividad del festival en 1999 (Ávila, s. f.). En 1998, un grupo de bailarines firmó una petición ante la Junta Directiva del Teatro Nacional para que el festival llevara el nombre de la directora de la institución y gestora, Graciela Moreno Ulloa y, desde el año 2000, en el encuentro XVII, el festival lleva su nombre (Ávila, s. f.). 

			En la administración del Dr. Abel Pacheco de la Espriella (2002-2006), el ministro de Cultura, Juventud y Deportes, Guido Sáenz en el 2003 nombró al escritor Samuel Rovinsky28 como director del Teatro Nacional y con él vinieron algunos cambios en la administración, los cuales también afectaron al festival. Uno de los más significativos fue la reducción de las jornadas, pues de ocho noches se pasó a un solo fin de semana con cuatro funciones. Los otros cambios fueron el aumento en el precio de las entradas y el inicio de la premiación. Todos estos aspectos eran los que Moreno había defendido para mantener el carácter popular. Pero, fue así como, para el 2003, en la edición XX, se constituyó el primer jurado nacional, conformado por Jody Steiger, Rocío Arrieta, Carlos Ovares, Marta Ávila y Claudio Schifani, quienes otorgaron varios reconocimientos a los mejores trabajos del encuentro. No todo fue negativo, ya que en este primer cambio se pretendió dar mayor apoyo económico a los coreógrafos29 y, además, se invitó a la Compañía de Danza José Limón de Nueva York para que cerrara el festival (Teatro Nacional, 2003, álbum histórico 100).

			En la administración de la diseñadora de iluminación Jody Steiger (2007-2009), también se dieron otros cambios en el festival, pues se inició una etapa de consecución de patrocinadores para poder dotar de contenido económico a los premios, uno de los que se mantuvo por más tiempo fue el apoyo de Café Britt. Este patrocinio, luego, se destinó a reconocer a una figura importante o invitada especial que no compite en la edición. Los dedicados han sido Rogelio López (2012), Nandayure Harley (2013), Cristina Gigirey (2014) y Elena Gutiérrez (2015); asimismo, se les hizo un reconocimiento a las víctimas del accidente de Choluteca de 1965, a Julián Calderón y a Ofír León, quienes murieron en ese año. En 2016, le correspondió a Marcela Aguilar la dedicatoria. Para 2017, ya sin patrocinio de Café Britt, se homenajeó al Conservatorio de Castella; en 2018, no hubo reconocimiento y en 2019 el homenaje, sin recursos provenientes del sector privado, fue para la Compañía Nacional de Danza por celebrar sus 40 años de creación. 

			Desde el 2010, la directora Adriana Collado (2010-2014) decidió concentrar esfuerzos y dar mayor espacio y recursos al festival y reforzar el equipo de producción; entre esas propuestas, se realizó un taller de validación, una consulta al gremio para escuchar críticas y recomendaciones.30 Un aspecto que se debe destacar de esta etapa es el cambio de la fecha, pues a partir del 2011 el festival, después de 27 ediciones, se realiza en el mes de setiembre. Esto causó numerosas reacciones por parte de los creadores, quienes estaban acostumbrados a presentar sus coreografías en diciembre. Para esta edición, se realizó una foto con la mayoría de coreógrafos costarricenses que habían participado hasta la fecha (Figura 53).

			

Figura 53 

			Festival Coreógrafos Graciela Moreno Ulloa, 2011

			
				
					[image: Es una fotografía de grupo, hay muchas personas unas sentadas en el suelo y otras de pie]
				

			

			 Fuente:  Fotografía de José Wong Cortés.




			El equipo organizador y la directora argumentaron que, si esta continuaría siendo una producción del Teatro Nacional, debía dársele las mejores condiciones y una de estas era que se efectuara en un momento en el que la audiencia se concentrara en la danza. Hasta la fecha, esas ediciones han sido a las que mayor cantidad de público ha asistido, incluso, hasta se han agotado los boletos. Esto fue importante, toda vez que, desde el 2004 y hasta el 2015, la audiencia participó en la selección de un premio en la categoría de voto del público. Entre el 2009 y el 2012, se concedió el premio Virginia Pérez Ratton a la mejor propuesta plástico-escénica financiado por la Fundación Teorética (Ávila, s. f.).

			En este proceso de cambios, también, se involucró la Alianza Francesa, que ha apoyado con el otorgamiento de un premio para el mejor vestuarista desde el 2012. Este mismo año, el apoyo desde la Asociación Nacional de Trabajadores de la Danza (ANATRADANZA), fundada en el año 2000, se evidenció con el otorgamiento del premio a los mejores bailarines. Además de los dedicados, desde la edición del 2003, se ha reconocido la labor de casi un centenar de coreógrafos, diseñadores de vestuario y bailarines mediante los fallos de los jurados internacionales en diferentes categorías, tales como experto, iniciados, primera incursión, así como primer premio o mención de honor. Algunos coreógrafos como Henriette Borbón, Rogelio López, Nandayure Harley, Luis Piedra, Ana María Moreno, Antonio Corrales y Kimberly Ulate han recibido distinciones en más de una edición y categoría.

			Para Carlos Ovares, actual director y coreógrafo del grupo independiente Corpóreos, radicado en Quepos, el TNCR fue la plataforma que le permitió proyectarse como coreógrafo. Sobre esta oportunidad, en la entrevista electrónica, apunta: 

			A partir del Festival de Jóvenes Coreógrafos, pude experimentar, desarrollar y crecer como coreógrafo, además a través de este festival pude conocer otras propuestas de movimiento y nuevos bailarines con los que después trabajé. Por otro lado, fue una escuela de conocimiento técnico de lo que es un teatro profesional al poder estar al lado de los técnicos de tramoya, luces y sonido, toda esta experiencia amplió mi panorama como artista. (Comunicación personal, febrero de 2017)

			En el 2016, bajo la conducción de Fred Herrera (2015-2019) y con el objetivo de introducir al festival en el proceso de la celebración de los 120 años del TNCR, se estableció competir por un único premio. El tema central era la longevidad y el público seleccionó, para el 2017, la temática de la memoria como eje de la convocatoria del próximo encuentro. 

			Para la edición XXXIV, el festival se trasladó al mes de noviembre y se mantuvo dos tipos de inscripción: la de participación libre y la supeditada a la temática seleccionada por los organizadores del festival. Se le dio promoción a las mejores presentaciones en un evento denominado Festival de la Creatividad producido por el TNCR, que buscaba estimular el trabajo de los seleccionados. También, se definió que estos coreógrafos y bailarines participaran dentro de las actividades del Programa Érase una vez, realizado en conjunto con el MEP. 

			En la edición de 2018, el tema de migraciones fue el eje para la premiación. En esta ocasión, hubo jurado internacional y participaron 12 coreógrafos nacionales y dos creadores invitados: la mexicana Sheila Rojas, que bailó sola, y el francés Claude Brumachon, quien montó la coreografía L’Éxodo con varios intérpretes costarricenses. 

			En 2019, el festival realizó la programación a mediados de setiembre con la menor participación de obras de estreno de toda su historia. Para esta edición XXXVI, solo cinco coreografías fueron aceptadas por el jurado nacional, cuatro con temática exclusión y olvido, así como una de libre inspiración. Las cinco creaciones se aceptaron para programar, en 2020, un espectáculo que sería visto por los estudiantes del MEP, pero que por la pandemia del Covid-19 no se pudo realizar. 

			Con 38 ediciones realizadas y cambios constantes, el Festival de Coreógrafos Graciela Moreno sigue siendo un polémico y necesario espacio para el medio dancístico costarricense. Es un evento donde se han estrenado más de un millar de obras de autores nacionales y han participado más de un centenar de coreógrafos internacionales. 

			Labor ordinaria en el Teatro Nacional: década de 1980

			Como se ha indicado, el TNCR, durante las décadas de los años ochenta, noventa e inicios del siglo XXI, fue la casa de las compañías oficiales y los grupos independientes, así como el escenario principal de las compañías extranjeras de danza y ballet. Era tan común ver un grupo extranjero como otro nacional programado en un mismo mes; además, muchas embajadas se preocupaban por promover a sus agrupaciones, como es el caso de México que permitió que el Ballet Forion Ensamble viniera a Costa Rica como parte de las Jornadas Culturales de México, apoyado por la Embajada de México y los Ministerios de Cultura y Juventud y Relaciones Exteriores de Costa Rica. 

			Esta fue una de las agrupaciones independientes más importantes de la década de los ochenta por sus propuestas novedosas y de gran calidad y, sobre todo, porque sus integrantes, Jorge Domínguez, Jane How, Rosa Olivera, Rubén Eugenio Pérez, Rubén Ponce, Lidia Romero y Eva Zapfe (Teatro Nacional, 1981, álbum histórico 037), profesaban el concepto de la dirección colectiva, concepto innovador para esa época en la danza. Ellos bailaron el programa: Paisaje interior coreografía de Jorge Domínguez, Tercera persona e Historias como cuerpos ambas obras de Lidia Romero y Depende del cristal con que se mira de Rosa Olivera (Teatro Nacional, 1981, álbum histórico 037).

			Otro grupo importante por su impacto en el medio dancístico nacional que se presentó en este escenario fue la compañía brasileña Corpo. Esta fue fundada en 1975 en Bello Horizonte, Minas Gerais, por los hermanos Pederneiras. Conciertos Internacionales la trajo a Costa Rica a finales de 1981 y, en esa oportunidad, ejecutaron la coreografía María María, que el argentino Oscar Araiz les montó en 1976, con música original de Milton Nascimento y Fernando Brant. Esta obra estuvo en cartelera seis años y viajó por catorce países, su éxito de público y crítica se basó en lo que Araiz logró plantear de la cultura brasileña, narrando mediante una estructura dramática y sólida que pudo sostener el discurso de la identidad, articulada con la buena ejecución y dominio técnico de los integrantes. 

			Como principal sala para bailar en Costa Rica, el TNCR permitía que las agrupaciones como Danza Universitaria de la UCR, entre junio y setiembre, tuviera tres temporadas. Es así como Marta Ávila, Marielena Cerdas, Laura Pacheco, María Amalia Pendones, Pilar Quesada, Carolina Valenzuela, Lilliana Valle y Cristina Gigirey junto a Carlos Acevedo, Rolando Brenes, Jorge Castro, Augusto Damazzio, Luis Piedra y Rogelio López bailaron en la función de gala en honor a los participantes a la VI Reunión Trienal de Rectores de Universidades el lunes 29 de junio de 1981 las obras Tiempos de Rogelio López y Funeral de Cristina Gigirey. Luego, ese mismo elenco participará en el Festival Cultural Universitario, mediante la presentación de las obras Popularísimo y Mariana Pineda de López (Figura 54), así como Proceso y Aproximaciones de Gigirey a finales de agosto. Este mismo grupo, con sus aspirantes, vuelve a ejecutar el programa de Tiempos y Funeral en homenaje al maestro suizo Hans Züllig a inicios de setiembre de 1981 (Teatro Nacional, 1981, álbum histórico 037). 



			Figura 54 

			Mariana Pineda de Rogelio López, Danza Universitaria, 1981



				
					[image: Varias personas con las mano levantadas susteniendo un objeto]
				

			



Nota: Bailan Jorge H. Castro, Marielena Cerdas, Luis Piedra, Marta Ávila, Cristina Gigirey y Augusto Damazio.

			Fuente: ATNCR, álbum programas de mano 037, 1981. Fotografía de Esteban Dörries.





			De igual modo, el Taller Nacional de Danza Margarita Bertheau, del MCJD, dirigido por Mireya Barboza, el 11 y 12 de setiembre de 1981 realizó una demostración de varias obras con los estudiantes (Teatro Nacional, 1981, álbum histórico 038). La Compañía Nacional de Danza con la Orquesta Sinfónica Nacional presentó su segunda temporada conjunta de cinco funciones a mediados de octubre de 1981 con las obras: Trío de Mireya Barboza, bailada por Marcela Aguilar, Noel Suárez y Gerardo Chaves; Todas íbamos a ser reinas, inspirada en un poema de Gabriela Mistral, coreografía de Elena Gutiérrez, ejecutada por Marcela Aguilar, Elsa Flores, Mimí González y Mercedes Vaughan, y Zapata, ballet inspirado en la vida del guerrillero revolucionario mexicano, coreografía de Guillermo Arriaga, interpretada por Marco Lemaire y Cora Flores. También, el elenco oficial bailó De la piedra homenaje a Francisco Zúñiga, creada por Marcela Aguilar, basada en improvisaciones de todos los bailarines; Cuento, obra de Cristina Gigirey, escenificada por Marco Lemaire, José Masís, Gerardo Chaves, Mercedes Vaughan, Isabel Saborío, Patricio Primus y Marcela Aguilar y, del maestro chileno Patricio Bunster, bailaron la emblemática Calaucán (Teatro Nacional, 1981, álbum histórico 038).

			A finales de junio de 1982, Danza Universitaria dedica a la antropóloga Dra. María Eugenia Bozzoli de Willie una temporada en la que se estrenan tres obras de Rogelio López: Tierra del maíz con música del compositor nacional Francisco Castillo (Figura 55), Añoranzas con la Bachiana N.º 5 para soprano y cello de Heitor Villa-Lobos y Al final solo silencio con la suite de trabajos corales de Carl Orff, ejecutadas por los bailarines Liliana Valle, Marta Ávila, Marielena Cerdas, Pilar Quesada, Carolina Valenzuela, Laura Pacheco, Luis Piedra, Jorge Castro, Adolfo Rodríguez y los aspirantes Magda Villalobos, Gabriela Alfaro, Karen Poe, Doris Campbell, Chantal Voullieme, Olga Soto, Carlos Acevedo, Jimmy Ortiz, Enrique Gutiérrez y Miguel Alpízar con iluminación de Jody Steiger. Dos meses después, esta compañía vuelve a presentar el mismo programa durante cuatro noches (Teatro Nacional, 1982, álbum histórico 039). 

			Por su parte, la Compañía Nacional de Danza, en agosto de 1982, interpretó El pájaro del crepúsculo, ópera ballet en un acto con música, dirección y libreto de Benjamín Gutiérrez, con textos poéticos de Ricardo Ulloa Barrenechea, acompañados por la Orquesta Sinfónica Nacional, la Compañía Lírica Nacional, dirigida por Jorge Acevedo. En este montaje, intervino Andrés Sáenz como director de escena, Elsa Flores en la coreografía, David Vargas en la escenografía, José María Junco en el vestuario y Jody Steiger en la iluminación, así como los bailarines Vera Araya, Sol Carballo, Julieta Jiménez, Nandayure Harley, Mimí González, María Isabel Saborío, Sandra Spetch, Marian Pérez, Marco Lemaire, Francisco Ramírez y Patricio Primus. La función fue dedicada a la primera dama de la república, la señora Doris de Monge (Teatro Nacional, 1982, álbum histórico 039). 



			Figura 55 

			Tierra del maíz de Rogelio López, Danza Universitaria, 1982

			
				
					[image: Cinco hombres tienen sobre sus hombros a una mujer cada uno, ellas tienen las manos extendidas]
				

			

			Nota: Bailan Pilar Quesada, Karen Poe, Laura Pacheco, Chantal Voullieme, Marta Ávila, Magda Villalobos, Jorge H. Castro, Miguel Alpízar, Enrique Gutiérrez, Carlo Acevedo, Jimmy Ortiz y Adolfo Rodríguez.

			Fuente: ATNCR, álbum programas de mano 039, 1982. Fotografía de Ana Beatriz Villalobos.




			En cuatro fechas, a mediados de setiembre, el grupo más avanzado de estudiantes de Ballet Clásico, dirigido por la maestra Flor del Carmen Montalbán, ejecutó un programa constituido por las obras: Rapsodia Azul con música de Gershwin, Muerte del cisne de Camille Saint-Saens, Concierto de Aranjuez con la partitura de Joaquín Rodrigo, además de Rapsodia de Rajmáninov sobre un tema de Paganini y Variaciones del Fausto de Gounod. El elenco lo conformaban los bailarines: Layin Sing, Ingrid Cruz, Annette Lora, Viviana Cartín, Florizúl Díaz, Maricel Dent, Iliana Salazar, Marjorie Monge, Cynthia Beckles, Alejandra Céspedes, Velia Govaere, Ana Artiñano, Priscila Morgan, Dayra Gómez, Eugenia Barrantes, Gloriana Echandi, Silvia Calvo, Maritzia González, Virginia Pastor, Gabriela Fernández, Iris Picado y Federico Boswell. Estas bailarinas y Boswell vuelven a ejecutar el mismo programa el 6 y 7 de noviembre de 1982 a las 5 p. m. (Teatro Nacional, 1982, álbum histórico 039). 

			Para el último fin de semana de setiembre, la Compañía Nacional de Danza realizó la Temporada 82 con algunas novedades, ya que se incluían coreografías como Mujer de Elsa Flores, Celebraciones de Yuriko Kikuchi, que montó este trabajo en su última temporada como maestra de técnica Graham en Costa Rica, además de Recuerdo de Nandayure Harley quien era bailarina de la agrupación y Simón el loco de la maestra invitada Mireya Barboza. Los bailarines eran Vera Araya, Sol Carballo, Mimí González, Nandayure Harley, Julieta Jiménez, Zaida Palma, Marian Pérez, Isabel Saborío, Sandra Spetch, Gerardo Chaves, Marco Lemaire, José Masís, Patricio Primus y Francisco Ramírez. 

			
Figura 56

			Compañía Nacional de Danza y Orquesta Sinfónica Nacional, 1982

			
				
					[image: Varios actores tomados de la mano, saludando al público]
				

			

			Nota:  Cristina Gigirey, Mireya Barboza, Elena Gutiérrez, Tim Wengerd, Elsa Flores y miembros del elenco.

			Fuente: ATNCR, álbum programas de mano 039, 1982. Fotografía de Carlos Jinesta.




			En noviembre de 1982, el público seguidor de la danza pudo observar el trabajo de una de las mejores agrupaciones de danza venezolana, la Compañía Danza Hoy, que llegó a Costa Rica invitada por la Embajada de la República de Venezuela y el MCJD. El programa que presentó Danza Hoy incluyó la coreografía de la costarricense Marcela Aguilar, Remedios, la bella (su estreno en Londres en 1977 le hizo merecedora del premio de London School of Contemporary Dance), Un modo de andar por la vida de Carlos Orta, Oraciones de Graciela Henríquez y Pausa creación colectiva de los miembros de la agrupación. El elenco estaba compuesto por Julie Barnsley (inglesa), Jacques Broquet (francomexicano), Juan Timoteo Baiz (estadounidense), Luz y Adriana Urdaneta (venezolanas). Todos, con excepción de Baiz, son graduados de la London School of Contemporary Dance (Teatro Nacional, 1982, álbum histórico 040).

			Para cerrar la labor del año y antes de comenzar la segunda edición del Festival de coreógrafos, la Compañía Nacional de Danza y la Orquesta Sinfónica Nacional, dirigida por el maestro Luis Diego Herra, en la primera semana de diciembre de 1982, ejecutaron un programa constituido por las obras: Danzas de octubre de Tim Wengerd, Hoy es día de Elena Gutiérrez, con música de Benjamín Gutiérrez (Figura 57), La casa de Bernarda Alba de Cristina Gigirey, con la partitura de Maurice Ravel. Además, los bailarines Sol Carballo, Vera Araya, Nandayure Harley, Mimí González, Marian Pérez, María Isabel Saborío, Sandra Spetch, Julieta Jiménez, Zaida Palma, Gerardo Chaves, José Masís, Patricio Primus, Marco Lemaire y Francisco Ramírez ejecutaron El amor brujo de Elsa Flores con música de Manuel de Falla. En este programa, participaron como invitados Elena Gutiérrez en el papel de Bernarda Alba y Tim Wengerd como solista de su obra (Teatro Nacional, 1982, álbum histórico 040).


			Figura 57 

			Hoy es día de Elena Gutiérrez, Compañía Nacional de Danza, 1982

			
				
					[image: Varios hombres y mujeres bailando en mallas]
				

			

			Nota: Bailan Gerardo Chaves, José Masís, Mimí González, Sandra Spetch, Marco Lemaire, Vera Araya,  Francisco Ramírez, Patricio Primus, María Isabel Saborío y Luis Fernando Gómez (actor).

			Fuente: ATNCR, álbum programas de mano 040, 1982. Fotografía de Javier Guerrero.




			En 1983, dirigida por Elsa Flores, la Compañía Nacional de Danza con el apoyo del Teatro Nacional organizó la segunda temporada del año con obras del maestro norteamericano exsolista de la Compañía de Martha Graham, Tim Wengerd, de quien bailaron Zinacantan, Viaje a la desembocadura del río y Mareas de ensueño, así como Sola, coreografía de Flores, y Simón, el loco, creación de Mireya Barboza con música de Adrián Goizueta. Los intérpretes de este programa fueron Gerardo Chaves (como Simón), Vera Araya, Mimí González, Nandayure Harley, Marian Pérez, Isabel Saborío, Sandra Spetch, Elsa Flores, Marco Lemaire y José Masís (Teatro Nacional, 1983, álbum histórico 041).

			Para las otras compañías profesionales, bailar en este teatro fue parte de su actividad ordinaria y tanto la Compañía de Cámara Danza UNA como Danza Universitaria estrenaban cada año sus trabajos en el principal escenario de Costa Rica. Es así como, en agosto de 1983, Danza Universitaria presenta varios trabajos de su repertorio y estrenos en la segunda temporada. Por ejemplo, Lamento y Canciones cotidianas de Luis Piedra, Mariana Pineda, Caña dulce (Figura 58) y Popularísimo de Rogelio López, Solo del maestro norteamericano Richard Croskey y Canción de cuna para dormir a un negrito de Jorge H. Castro (Teatro Nacional, 1983, álbum histórico 041).



			Figura 58 

			Caña dulce de Rogelio López, segunda temporada, Danza Universitaria, 1983

			
				
					[image: Un hombre y una mujer sentados en el suelo, mirándose a los ojos]
				

			

			Nota: Bailan Rogelio López y Marta Ávila.

			Fuente: ATNCR, álbum programas de mano 041, 1983. Archivo fotográfico de Marta Ávila.




			La Compañía de Cámara Danza UNA, en tres funciones a finales de octubre y dirigida por Jorge Ramírez, escenificó nueve obras estrenadas entre 1979 y 1982. Una de esas fue Cascadas desiertas, creada por el maestro norteamericano Willie Feuer. El elenco, que ejecutó las obras Evocación, Texturas de vacío, Neón, gris neón, Mujeres, Jornadas opacas, Voz, ¡Zazz… Allegro Vivace! y N. 20 de Ramírez, estaba constituido por Elvia Castro, Lorena Cervantes, Roxana Coto, Rossana Herrera, Míriam Lobo, Marvin Varela, Sylvia Montero, Marvin Varela e Iris Terán, quien participó como invitada. Para todo el programa, Mario Solano fue el responsable del vestuario y la utilería (Teatro Nacional, 1983, álbum histórico 042). 

			La Compañía Nacional de Danza, en la tercera temporada de junio de 1984, presentó un programa interesante por ser parte de un nuevo proceso en el cual se pudieron ver obras de sus jóvenes creadores, tales como Caminando de Francisco Ramírez, Habitantes de la cosecha sin tierra y Monólogo nuestro de José Masís, La rueda del destino de Gabriela Fernández, Variaciones sobre un tema nuestro de Isabel Saborío y Azul de Marco Lemaire, al lado de creaciones de Elena Gutiérrez como Beatles 5 ¼ y Brindis. En esta misma función, bailaron Momentos, creado a partir de un mosaico de segmentos de coreografías del repertorio de la agrupación (Teatro Nacional, 1984, álbum histórico 043). A mediados de agosto de 1984, Danza Universitaria estrenó Gentes y Aires de Rogelio López, una nueva versión de la obra Misa nueva de Luis Piedra y reponen Tierra del maíz de López (Teatro Nacional, 1984, álbum histórico 043). 

			Los miembros de la Compañía de Cámara Danza UNA, un mes después, bailaron cinco coreografías de su director Jorge Ramírez: Día (1978), El niño y el mar (1981). La tierra es testigo (1978-1984), Por la paz y Mareas (1984) (Figura 59), junto a La balada del soldado (1984) de Cristina Gigirey. Como bailarines de este espectáculo participaron Lorena Cervantes, Roxana Coto, Rossana Herrera, Míriam Lobo, Sylvia Montero, Jorge Ramírez, Inés Revuelta, Iris Terán, Marvin Varela, Norma Zambrana, Elsa Flores, Nandayure Harley, Beverly Kitson, William Chavarría, Sergio Gómez y Melvin Torres (Teatro Nacional, 1984, álbum histórico 043).

			Durante el segundo período de dirección de Elena Gutiérrez en la Compañía Nacional de Danza, se invitó a Graciela Henríquez, artista venezolana radicada en México, para que montara el espectáculo completo denominado Que siga el son, este programa se presentó en siete fechas a mediados de octubre de 1984. El elenco oficial interpretó La chichimeca, Que siga el son, Florentina baila con el diablo, Oraciones y El robo del niño (Teatro Nacional, 1984, álbum histórico 044). 

			En abril de 1985, la Compañía de Cámara Danza UNA dirigida por Lorena Cervantes, en el IV Congreso Centroamericano y del Caribe de Derecho del Trabajo y Seguridad Social, repone la coreografía de Jorge Ramírez Por la paz. Más tarde, en octubre, esta agrupación, en su segunda temporada, bailó un programa constituido por obras de varios coreógrafos como el cubano Eddy Veitía de quien ejecutaron Dulce abismo y Encuentro, Lapso en el recuerdo del norteamericano David Leahy, Ausencia de Elena Gutiérrez y Un lugar en el tiempo de la directora Nandayure Harley (Teatro Nacional, 1985, álbum histórico 046). 



			Figura 59 

			Mareas de Jorge Ramírez, Compañía de Cámara Danza UNA, 1984 

			
				
					[image: Tres personas bailando en un escenario mirando hacia arriba]
				

			

			Fuente: ATNCR, álbum programas de mano 043, 1984. Archivo fotográfico Escuela de Danza UNA.




			Para la tercera temporada de 1985, la Compañía Nacional de Danza presentó el programa titulado Costa Rica Danza entre los días 7 y 9 de noviembre. Este estaba constituido por las obras: Generación espontánea de Eddy Veitía, asumida por todo el elenco, el trío Recuerdo de Nandayure Harley, ejecutada por Gabriela Fernández, Vera Araya, Marco Lemaire o Mavi Figueres, Georgina Solano, Mario Quesada, el grupal Génesis del sacristán de Francisco Ramírez, el dúo Cincuenta varas al este de Elena Gutiérrez, a cargo de Vera Araya o Sandra Trejos con Mario Quesada y Gestos perdurables de Marco Lemaire escenificada por Vera Araya, Francisco Ramírez, Irene Dobles y Mario Quesada, así como Motivo de Eddy Veitía que la interpretó toda la compañía (Teatro Nacional, 1985, álbum histórico 045).

			Con el propósito de mostrar todas la obras que el coreógrafo cubano Eddy Veitía trabajó durante su estancia en Costa Rica, la Compañía de Cámara Danza UNA, la Escuela de Danza de la UNA y la Compañía Nacional de Danza organizaron un concierto en conjunto dentro del marco de la tercera temporada de los universitarios para el domingo 10 de noviembre. En este se programó Motivo, Tú eres la música, Dúo Yolanda, Generación espontánea, Dulce abismo y Encuentro (Teatro Nacional, 1985, álbum histórico 045). 

			Al año siguiente, la Escuela de Danza de la UNA remontó, a finales de junio de 1986, ¡Ay Federico García!, inspirada en la obra del poeta español, dirigida por Cristina Gigirey (Figura 60). Se contó con la participación de más de 30 estudiantes de la unidad académica y varios profesores de las escuelas de artes (Teatro Nacional, 1986, álbum histórico 047). 



			Figura 60 

			¡Ay Federico! de Cristina Gigirey, Escuela de Danza UNA, 1986

			
				
					[image: Una mujer vestida de negro bailando y un hombre toando una guitarra]
				

			

			Nota: Bailan Cristina Gigirey y Orlando García.

			Fuente: ATNCR, álbum programas de mano 047, 1986. Fotografía de Hugo Salazar.




			A partir del 7 de agosto de 1986 y por varios días, se presentó Fuego y sombra, una gran coproducción apoyada desde el TNCR en la que intervinieron varias instituciones estatales dirigidas por Luis Carlos Vásquez. Entre ellas, la Orquesta Sinfónica Nacional, el Coro de la Escuela de Artes Musicales de la UCR y la Compañía Nacional de Danza. Este montaje contó con la actuación especial de la bailarina invitada Cora Flores y el diseño coreográfico de Cristina Gigirey, inspirado en la vasta obra literaria de García Lorca. Los bailarines que participaron fueron Vera Araya, Laura Barahona, Marla Castillo, Gabriela Fernández, Glenda Fonseca, Humberto Canessa, Mimí González, Nandayure Harley, Iris Picado, Mario Quesada, Francisco Ramírez, Georgina Solano y Sandra Trejos (Teatro Nacional, 1986, álbum histórico 047).

			La primera temporada de la Compañía Nacional de Danza efectuada entre el 23 y el 26 de abril de 1987 tuvo un sello mexicano, ya que las cinco obras montadas las realizaron tres creadoras oriundas del país norteño. Cora Flores, quien en ese momento era la directora de la Compañía Nacional de Danza, invitó a las maestras Aurora Agüeira para que montara De nuestras soledades y a Adriana Castaños para escenificar Sueños de tortuga y Hominal. De Cora Flores, los bailarines Vera Araya, Sol Carballo, Marla Castillo, Roxana Coto, Gabriela Fernández, Mimí González, Isabel Saborío, Georgina Solano, Sandra Trejos, Humberto Canessa, Marco Lemaire, José Masís y Mario Quesada interpretaron Evocación y Diástole (Teatro Nacional, 1986, álbum histórico 048). 

			Como escenario importante y propicio para eventos de diversa índole, el TNCR acogió la Convención Internacional de Clubes de Jardines titulada Flores y danzas, esta se realizó el martes 18 de agosto y fue organizada por la Miralva de Trejos y Alejandro Tosatti, entre otras personas. La Compañía Nacional de Danza y el Grupo Diquis Tiquis ilustraron los arreglos de Miralva de Trejos con las obras: De nuestras soledades de Aurora Agüeira, Evocación de Cora Flores, Los gemelos y La virgen del banquito, coreografías de los intérpretes Sandra Trejos y Alejandro Tosatti, así como L´ oro verde de José Masís (Teatro Nacional, 1987, álbum histórico 050).

			Después de varios años de ausencia en este foro por discrepancias con la directora Graciela Moreno, entre el 9 y 14 de marzo de 1988, Danza Universitaria regresó con el espectáculo Gritos escondidos, coreografía de Rogelio López que había sido estrenada en el Teatro Canut de Perú (Figura 61). En esta oportunidad, contó con una escenografía monumental de Eduardo Torijano, la cual fue interpretada por Ena Aguilar, Vicky Cortés, Marta Ávila, Rocío Arrieta, Florencia Chaves, Olga Soto, Ivonne Durán, Liliana Valle, Enrique Gutiérrez, Jimmy Ortiz, Luis Piedra, Alexander Solano, Jorge Corrales, Eddy Villalta, Doris Campbell y Vanessa Salas (Teatro Nacional, 1989, álbum histórico 051). 



			Figura 61 

			Gritos escondidos de Rogelio López, Danza Universitaria, 1988

			
				
					[image: Bailan en un escenario varias personas vestidas con batas blancas]
				

			

			Nota: Bailan Marta Ávila, Florencia Chaves, Jimmy Ortiz, Enrique Gutiérrez, Ivonne Durán y Enna Aguilar;  arriba, Vanessa Salas, Eddy Villalta y Doris Campbell.

			Fuente: ATNCR, álbum programas de mano 047, 1988. Fotografía de Hugo Salazar.




			Para celebrar su X aniversario, la Compañía Nacional de Danza dirigida por Cora Flores organiza el espectáculo La danza es vida, el cual estuvo constituido por tres obras emblemáticas de su repertorio: Tonadas (1981) de Marcela Aguilar, Simón el loco (1983) de Mireya Barboza, Bienaventurados (1980) coreografía de Elena Gutiérrez y, además, el estreno Alcatraz (1989) del norteamericano Bill de Young que se presentó a inicios de agosto de 1989. El elenco que interpretó las danzas estuvo integrado por Gabriela Alfaro, Vera Araya, Humberto Canessa, Sol Carballo, Marla Castillo, Mimí González, Marco Lemaire, Míriam Lobo, Mario Quesada, Francisco Ramírez, Adolfo Rodríguez, Isabel Saborío, Marvin Santos, Sandra Torijano, Sandra Trejos, Lorenlayne Varela y Xinia Vargas. Sumado a esto, en setiembre, se remontó Murmullos del mexicano Marco Antonio Silva, obra ganadora del Premio Áncora de La Nación 1987-1988 (Teatro Nacional, 1989, álbum histórico 054). 

			Durante su período de dirección en la Compañía de Cámara Danza UNA, la coreógrafa Cristina Gigirey junto a Jorge Ramírez presentaron obras de sus repertorios a finales de setiembre de 1989. Los bailarines Magda Villalobos, Pilar Quesada, Priscilla Brenes, Silvia Montero, Roxana Herrera, Jorge Ramírez, Jorge Castro, Álvaro Marenco y Cristina Gigirey escenificaron, de esta última, Cuatro temperamentos, Aquella mujer y La casa de Bernarda Alba y, de Jorge Ramírez, Mareas (Teatro Nacional, 1989, álbum histórico 054).

			En 1990, la Compañía Nacional de Danza, en su primera temporada dirigida por Cora Flores, presentó las coreografías del maestro invitado Bill de Young. Para ello, programaron Al fin partimos (At last departs, 1975), Segundo aire (Second strength, 1990), Ikon (1986) y De repente (Fearful Symetries, 1990). La interpretación estuvo a cargo de Gabriela Alfaro, Sol Carballo, Marla Castillo, Jorge H. Castro, Roxana Coto, Mimí González, Mario Quesada, Francisco Ramírez, Isabel Saborío, Marvin Santos, Sandra Torijano, Carolina Valenzuela, Lorenlayne Varela, Marcela Aguilar y Xinia Vargas, junto a la bailarina invitada Marsha Pabalis (Teatro Nacional, 1990, álbum histórico 056).

			En julio de 1990, el director artístico y coreógrafo de Danza Universitaria remontó Juan, Juan - María, María (1985), que se había estrenado con mucho éxito en el Teatro Melico Salazar en 1985, y Gritos escondidos (1987) de López. En esta oportunidad, por un elenco constituido por Ileana Álvarez, Rolando Brenes, Jorge Corrales, Florencia Chaves, Diana Naranjo, Marilyn Rojas, Liliana Valle, Rocío Arrieta, Carolina Córdoba, Óscar Chanis, Hazel González, Luis Piedra, Alexánder Solano y Eddy Villalta (Teatro Nacional, 1990, álbum histórico 056).

			La coreógrafa mexicana y directora de la Compañía Nacional de Danza, Cora Flores, para despedirse de Costa Rica, realizó el montaje de Carmen, presentado entre el 11 y 14 de octubre de 1990 con Mimí González en el papel principal, junto a Sol Carballo, Jorge H. Castro, Roxana Coto, Francisco Ramírez, Isabel Saborío, Sandra Torijano, Carolina Valenzuela, Lorenlayne Varela, Xinia Vargas, Lorena Fallas, Míriam Lobo, José Masís y Adolfo Rodríguez (Figura 62). Flores, quien en diciembre regresaba a su país de origen para reincorporarse a los talleres de danza de la Universidad Autónoma de México, comentó sobre la obra en una entrevista en La Nación: 

			Es una versión personal producto de creaciones anteriores y de esta manera me despido de Costa Rica con un montaje en el que contaré con la colaboración de la Orquesta Sinfónica Nacional, la cual será dirigida por el maestro Irvin Hoffman. (1990, p. 3) 

			Para este espectáculo, se elevó el nivel del piso de la luneta para crear una gran explanada, con el objetivo de que los bailarines y músicos se integraran en un evento en el cual el público pudiera tener mayor cercanía a las acciones de los intérpretes. 

			
Figura 62 

			Carmen de Cora Flores, Compañía Nacional de Danza, 1990 

			
				
					[image: Mujer de pie, con una pierna estirada hacia arriba]
				

			

			Nota: Baila Mimí González. 

			Fuente: ATNCR, álbum programas de mano 056, 1990. Fotografía de Hugo Salazar.




			La década de los años ochenta cierra con un movimiento dancístico fuerte, con agrupaciones financiadas con recursos estatales de buen nivel artístico y estilos definidos, así como grupos independientes con deseos de romper lo establecido y con dos festivales reconocidos por la intervención de compañías internacionales. Asimismo, con una fuerte presencia en los escenarios nacionales de propuestas foráneas que permitía medir el crecimiento de los costarricenses y que también se proyectaba en espacios internacionales. A lo que se suma un público seguidor de la disciplina coreográfica que llenaba las salas cuando se bailaban obras de estreno y repertorio. 

			El terremoto de 1990

			El 22 de diciembre de 1990, recién terminada la edición del Festival de Coreógrafos, un terremoto dejó seriamente dañada la estructura del Teatro Nacional. El cierre no fue total porque se siguieron realizando las labores administrativas. Sus actividades continuaron a través de sus galerías de arte, la Sala Enrique Echandi, la Sala Joaquín García Monge y el Teatro Vargas Calvo. Mediante una labor de extensión, se trabajó en varias comunidades del país. Sin embargo, la sala principal se cerró y esto afectó a las agrupaciones musicales, teatrales y dancísticas, lo cual obligó a los diferentes teatros a programar muchas de las actividades que se realizaban en el TNCR (Teatro Nacional, 1991, álbum histórico 058). 

			Como muestra de la solidaridad hacia el Teatro Nacional, que permaneció cerrado por dos años, la Compañía Nacional de Danza organizó el espectáculo Salvemos al Teatro Nacional realizado en el Teatro de la Aduana. En este, participaron diferentes agrupaciones oficiales e independientes entre el 14 y16 de junio de 1991 con el propósito de recaudar fondos para la restauración (Teatro Nacional, 1991, álbum histórico 058). En otros espacios y para celebrar el 94 aniversario del Teatro Nacional, el viernes 4 de octubre 1991 se presentó en el Centro de Conferencias del Hotel Herradura La valse de Ravel, con la participación de la Compañía Nacional de Danza y la Orquesta Sinfónica Nacional (Teatro Nacional, 1987-1991, álbum histórico 060). 

			Luego de dos años de no presentarse en este escenario por los daños sufridos a causa del terremoto, a inicios de mayo, en la primera temporada de 1993, la Compañía Nacional de Danza baila de nuevo en el TNCR, en esta oportunidad lo hizo bajo la dirección artística de Patricia Carreras, con un programa constituido por obras de tres autores costarricenses: Rogelio López, quien montó Danza para siete bailada por seis, Jimmy Ortiz, que creó Inexorable y Luis Piedra, que escenificó Tributo. Estas fueron interpretadas por Sol Carballo, Roxana Coto, Mimí González, Francisco Ramírez, Isabel Saborío, Carolina Valenzuela, Lorenlayne Varela, Xinia Vargas, Lorena Fallas, Míriam Lobo, Yorleni Bolaños, Marla Castillo, Daniel Marenco, Rolando Montero, Eddy Villalta, Minor Morales y Marvin Santos (Teatro Nacional, 1993, álbum histórico 064).

			Por su parte, la compañía Danza Universitaria repone el montaje estrenado en el Teatro Montes de Oca, Palabras castellanas cantadas en tonos desesperados, obra de Rogelio López (Teatro Nacional, 1993, álbum histórico 064). La Compañía de Cámara Danza UNA, en su primera temporada de 1993 realizada entre el 1 y 4 julio, dirigida por Elsa Flores, programó tres coreografías suyas: Añoranzas, Mujer y Cielos distantes, así como Famélicos del joven creador Francisco Centeno. Estas estuvieron a cargo de Sandra Bermúdez, Lorena Sánchez, Silvia Montero, Francisco Centeno y Pilar Quesada y los estudiantes David Calderón, Gustavo Vargas y Nuria Cid (Teatro Nacional, 1993, álbum histórico 064). 

			Agrupaciones independientes

			Así como el TNCR fue la casa de las compañías profesionales, también acogió a los grupos independientes tanto los de cierta trayectoria como los emergentes, de estos se identificaron muchas presentaciones. 

			El 10 de mayo de 1984 el grupo dirigido por Cristina Gigirey, Danza Abend, presentó un programa con obras, algunas originales para estas bailarinas y otras que ya habían sido bailadas por el Ballet Moderno de Cámara, Danza Universitaria y la Compañía Nacional de Danza, como Hommage (1983), Aproximaciones (1975), Proceso (Premio Teatro Nacional 1980), Páginas íntimas (1983) y La casa de Bernarda Alba (Premio Teatro Nacional 1978). El elenco estuvo conformado por Evelyn Chapellín, Laura Pacheco, María Amalia Pendones, Liliana Cerna y Carolina Valenzuela (Teatro Nacional, 1984, álbum histórico 043). 

			Gotas de vida fue el espectáculo del grupo independiente Guindolas, creado por Nandayure Harley, Luis C. Vásquez, Alejandro Tosatti y Álvaro Marenco, junto a Jorge H. Castro y Adolfo Rodríguez a raíz de las experiencias del Festival de Jóvenes Coreógrafos. Fuera del festival, esta fue su primera presentación como grupo independiente, que realizó el último fin de semana de julio de 1984; para la ocasión invitaron a la coreógrafa Cristina Gigirey con el fin de que les hiciera una obra (Teatro Nacional, 1984, álbum histórico 043). 

			Estos bailarines ejecutaron Merlina, la mejor manera de ser verde, Búsqueda y Dalosguin analgésico coreografías de Nandayure Harley, Id, Súper ego y principio de realidad creada por Álvaro Marenco, Harley y Marcela Aguilar, Encuentro en una tarde de carnaval coreografía de Luis C. Vásquez, así como Reacción en cadena de Jorge H. Castro y Los herederos del iluminismo creada por Alejandro Tosatti. Aquella mujer fue un estreno coreográfico de Cristina Gigirey y podría decirse que es la primera obra que aborda un tema de denuncia de la cultura patriarcal dentro del enfoque de la teoría de género, la cual, posteriormente, sería bailada por muchos elencos, tanto de Danza Abend, de la Compañía de Cámara Danza UNA y de la Compañía Nacional de Danza como por bailarines de la Escuela de Danza de la Universidad de Michigan (Teatro Nacional, 1984, álbum histórico 043).

			Este mismo año, Danza Abend vuelve a las tablas del TNCR, en setiembre, con los estrenos: Ostinato, Otoño y Las madres. En la segunda parte del programa, bailan Totentanz y la reposición de una obra que será un clásico de Gigirey, La casa de Bernarda Alba, a cargo de Jorge Hernán Castro, Luis Piedra (bailarín invitado), María Amalia Pendones, Altea Garrido, Laura Pacheco, Karen Poe, Liliana Cerna, Carolina Valenzuela y Cristina Gigirey (Teatro Nacional, 1984, álbum histórico 044). 

			Esta misma agrupación, en mayo de 1985, presentó Abend IV con un repertorio variado entre estrenos y reposiciones de obras como La confesión (1985), Lluvia (1985), Aquella mujer (1984), Ciclos (1985) y Aquel soldado (1984-1985) (Figura 63). Estas fueron interpretadas por Matilde Bejarano, Malena Brenes, Doris Campbell, Liliana Cerna, Altea Garrido, Karla González, Norka Malberg, Laura Pacheco, Karen Poe, Karen Segura, Cristina Gigirey, Jorge H. Castro, Eduardo Chavarría, Juan J. Jiménez, Sergio Mata, Álvaro Marenco y Patricia Carreras (Teatro Nacional, 1985, álbum histórico 046). 



			Figura 63 

			Aquel soldado de Cristina Gigirey, Danza Abend, 1985

			
				
					[image: Seis parejas tomadas de la mano mirándo hacia una persona acostada en el suelo boca abajo]
				

			

			Nota: Bailan Karla González, Eduardo Chavarría, Sergio Mata, Malena Brenes, Juan José Jiménez, Liliana Cerna, Matilde Bejarano, Altea Garrido, Doris Campbell, Karen Poe, Laura Pacheco, Jorge H. Castro, Álvaro Marenco y Patricia Carreras.

			Fuente: ATNCR, álbum programas de mano 046, 1985. Fotografía de Hugo Salazar.




			Otra muestra del interés de la dirección del Teatro de apoyar la danza fue la inauguración de un salón de clase denominado Margarita Esquivel, el 9 de setiembre de 1985 que estuvo ubicado en los altos de la sala José Joaquín Vargas Calvo. Esta se dispuso con el fin de impartir lecciones de danza, pantomima y expresión corporal; además, sirvió para los ensayos de los grupos que se presentaron en el Teatro Nacional. La remembranza de Margarita Esquivel estuvo a cargo de Patricia Carreras y se proyectó la película Alvin Ailey: Memories and Visions, así como otros dos filmes sobre danza, facilitados por el Servicio Informativo y Cultural de la Embajada de los Estados Unidos (Teatro Nacional, 1984, álbum histórico 045). 

			Para mediados de octubre de 1985, Cristina Gigirey y su grupo vuelven al Teatro Nacional y presentan, en solidaridad con el pueblo de México a raíz del terremoto, un programa titulado Lo mejor de Abend con las obras: Las madres, Aquella mujer, Proceso, La casa de Bernarda Alba y Aquel soldado. Las coreografías fueron bailadas por Malena Brenes, Altea Garrido, Karla González, Laura Pacheco, María Amalia Pendones, Carolina Valenzuela, Cristina Gigirey, Jorge H. Castro, Álvaro Marenco, Doris Campbell, Eduardo Chavarría, Patricia Carreras, Juan J. Jiménez y Sergio Mata. A finales de mayo de 1986, estrenaron Abend V con las obras Caminante y Yerma, esta última basada en el texto de García Lorca, con su elenco base y tres nuevas bailarinas: Rebeca Carvajal, Karla González y Lina Mora (Teatro Nacional, 1984, álbum histórico 045). 

			Los primeros días de setiembre de 1986, el Centro de Danza (CEDANZA) dirigido por la coreógrafa Norma Jiménez presentó el espectáculo Senderos en movimiento, con cinco obras de la directora: Variaciones en azul, Encuentros, Duelo, Voces nuestras y Danzas vivas. Para la segunda parte del programa, se mostraron Tres tiempos, Quinteto, Solo y Suite barroca, las tres coreografías de Beverly Kitson. Todas las anteriores a cargo de Norma Jiménez, Beverly Kitson, Inés Revuelta, Ileana Álvarez, Mario Quesada, Alejandra González, Patricia Vargas, Eva Loría, Ingrid Galimany y Nango Murray. Meses después se identifica otro espectáculo de Norma Jiménez con el mismo elenco titulado Concierto para ocho mujeres (Teatro Nacional, 1986, álbum histórico 048). 

			Otro grupo independiente de importancia en esta década fue Diquis Tiquis, el cual se conformó en el contexto del Festival de Coreógrafos liderado por Alejandro Tosatti y Sandra Trejos y estuvo activo hasta la primera década del siglo XXI. De sus primeras presentaciones en este teatro, se identifica una función el 28 de mayo de 1987, cuyo programa fue el solo La virgen del banquito, el dúo Arancibia y el grupal El encanto del dragón. Esta última obra la ejecutaron junto a las bailarinas invitadas de la Escuela de Danza UNA, Lolita Montes de Oca, Magda Villalobos y Sandra Torijano, de la Compañía Nacional, Marla Castillo y Marco Lemaire, así como de los artistas independientes, Nora Flores y Melina Valdelomar, al lado de otros miembros de Diquis Tiquis, Lorena Delgado, Magda Vargas y Ernesto Raabe (Teatro Nacional, 1987, álbum histórico 049). En la Figura 64 los intérpretes y creadores Sandra Trejos y Alejandro Tossati ejecutan Paredes de brillo tímido, Diquis Tiquis, una obra emblemática del repertorio de esta agrupación. 



			Figura 64 

			Paredes de brillo tímido, Diquis Tiquis, de los intérpretes y creadores Sandra Trejos y Alejandro Tossati, 1984

			
				
					[image: Un hombre y una mujer bailando, mirándose a los ojos, ambos están descalzos]
				

			

			Fuente: ATNCR, álbum programas de mano 046, 1985. Fotografía de Carlos Jinesta.




			Casi se volvió un ritual ver a Danza Abend, al menos, una vez al año en este escenario. Las agrupaciones tanto independientes como institucionales habían generado una especie de seguidores, un público cautivo que esperaba ansioso su nueva temporada, con el cual se evidencia la consolidación del campo de la danza. A inicios de agosto de 1987, Gigirey y su tropa presentaron, bajo la dirección técnica de Esteban Dörries, Abend VI, espectáculo en el que participó Patricia Carreras en calidad de coreógrafa invitada con la obra Sinfonía clásica (1987); además, ejecutaron Páginas íntimas, desde una ventana (1983) y Cuatro temperamentos (1987) de Cristina Gigirey (Teatro Nacional, 1987, álbum histórico 050).

			El grupo Danza Contemporánea Independiente, una asociación cultural que se financió con fondos de la empresa privada, a inicios de junio de 1988, presentó un espectáculo constituido por cinco obras: Impresiones de Ivonne Durán, Funeral para un amigo de Ana Everhard, Vértigo de Humberto Canessa, El sueño de un colibrí de Ana P. González y Pregunta de Marianela Vargas, una de sus directoras. Los bailarines de este grupo fueron Priscila Brenes, Ana P. González, Eva Loría, Ingrid Jiménez, Elsa Fournier, Nango Murray, Marianela Vargas, Isis Barony, Elba Sequeira y, como invitados, Humberto Canessa, Adolfo Rodríguez y Ana Everhard. Un año más tarde, en octubre, se vuelve a presentar con el copatrocinio del Teatro Nacional, esta vez con un elenco conformado por Ingrid Jiménez, Silvia Laurencich, Nango Murray, Marianela Vargas, Elba Sequeira, Humberto Canessa, Elizabeth Soto y los alumnos de la Academia de Danza Clásica (Teatro Nacional, 1989, álbum histórico 055). Parte del elenco del grupo: Nango Murray, Gabriela Chavarría, Ingrid Jiménez, Eugenia Obregón, Ana C. Obregón y Mariela Acuña (Figura 65) ejecutan Sueño místico de Marianela Vargas durante una función del Festival de Coreógrafos de 1997. 



			Figura 65 

			Sueño místico de Marianela Vargas, Danza Contemporánea Independiente, 1997

			
				
					[image: Varias mujeres con las manos levantadas]
				

			

			Nota: Bailan Nango Murray, Gabriela Chavarría, Ingrid Jiménez, Eugenia Obregón, Ana C. Obregón y Mariela Acuña.

			Fuente: ATNCR, álbum programas de mano 074, 1997. Archivo fotográfico Danza Contemporánea Independiente.




			En julio de 1990, es la oportunidad de Danza Libre, agrupación fundada y dirigida por Juan J. Jiménez, de presentar su primera temporada en este escenario. El programa estuvo conformado por obras de repertorio de varios creadores: Cuando la guerra ha llegado (1987) del norteamericano Charles Carter, Apeyron (1989) del director y Cadencias (1989) de Francisco Centeno. Así como los estrenos Arandxa de Jimmy Ortiz y Trópico de cáncer de Jiménez (Teatro Nacional, 1989, álbum histórico 056). 

			Otro grupo importante que nace a finales de la década del ochenta es Losdenmedium, dirigido por Jimmy Ortiz, quien presenta, a principios de agosto, su segundo espectáculo denominado Historias de flósculos (1989). Este fue ejecutado por Doris Campbell, Vicky Cortés, Ivonne Durán, Karen Poe, Ena Aguilar, Rodolfo Seas, Enrique Gutiérrez, Jimmy Ortiz y María Elena Cerdas (Teatro Nacional, 1989, álbum histórico 056). 

			El director de este grupo reconoció que todo lo que habían logrado fue gracias al apoyo de varias instituciones, como la Embajada de España, el Centro Cultural Español, el Ministerio de Cultura y Juventud, el Teatro Nacional, el Teatro Melico Salazar, el Banco de Fomento Agrícola y la Asamblea Legislativa. Losdenmedium presentaron Mentiras mulatas de la española María Rovira, debido al cierre del TNCR, en el Teatro Melico Salazar la última semana de abril de 1991 (Teatro Nacional, 1990, álbum histórico 056). 

			Losdenmedium: una compañía concertada, un caso único

			El grupo independiente Losdenmedium fue creado en 1988 por Jimmy Ortiz, Humberto Canessa, Ivonne Durán y Vicky Cortés y estrenó, en el Teatro Laurence Olivier, el espectáculo A 4 hilos. Integra en las siguientes obras a destacados bailarines como David Calderón, Doris Campbell, Florencia Chávez, Altea Garrido (invitada), Enrique Gutiérrez, Daniel Marenco, Tamami Maemura, Andrea Catania, entre otros. Además, cuenta con el aporte de los compositores Fidel Gamboa e Iván Rodríguez.

			A partir de 1994 y con el estreno de las obras Sumo-Hisopo e Inhombre, Jimmy Ortiz (Figura 66), director y coreógrafo del grupo Losdenmedium, logró establecer una relación inédita en la danza nacional, ya que se convirtió en la primera y única compañía de danza concertada del Teatro Nacional. Según Ortiz, en la entrevista realizada:

			Graciela Moreno apoyaba mucho la danza y le gustaron mucho mis coreografías que presenté en el TNCR, inclusive me dio dinero para financiar el vestuario de varias obras. Desde la primera obra Historias de flósculos que se estrenó en el TNCR en 1989, y a partir de ahí fue incondicional su apoyo. (Comunicación personal, 20 diciembre 2016) 



			Figura 66 

			Jimmy Ortiz, director del grupo Losdenmedium, y miembros del Teatro Nacional, 1995

			
				
					[image: Cuatro personas sentadas a la mesa conversando y dos personas de pie conversando entre ellas]
				

			

			Fuente: Archivo fotográfico Teatro Nacional, 1995.




			Con este respaldo, Ortiz y sus bailarines pudieron trabajar tranquilamente hasta el 2001, ya que les otorgaron un pequeño presupuesto y les proporcionaron la sala Margarita Esquivel para efectos de entrenarse y hacer sus montajes, que por cierto tenía un rótulo que decía Losdenmedium. Comenta Ortiz que, para lograr esto:

			Ella me invitó un poco mal intencionada a una sesión de Junta directiva del Teatro Nacional y supuestamente les dijo a los miembros que yo iba a hablar sobre una propuesta coreográfica, pero en realidad lo que yo presenté fue un documento para cada uno dando explicaciones del por qué nosotros Losdenmedium deberíamos ser la compañía concertada del Teatro Nacional. Esto fue totalmente una irreverencia porque si Doña Graciela se hubiera enojado me calla y me dice que no, pero ella no se enojó, me agarró la pierna nada más y los miembros de Junta Directiva le preguntaron ¿usted está de acuerdo? Y ella dijo sí. (Comunicación personal, 20 de diciembre de 2016)

			Es a partir de ese momento que este grupo independiente se convirtió en la única compañía concertada del Teatro Nacional. En este escenario, también, estrenaron Septeno Swan (1995), Tronos (1997) (Figura 67), Lágrimas naturales (1998), Mandarina e Hipocampos (1999) y Esperanto (2000). Cabe destacar que, para el montaje de Virgen desnuda (1997), levantaron el piso del Teatro Nacional. Recuerda el coreógrafo: “fue un honor para mí poder hacer toda una temporada con el piso arriba del teatro. Fue una obra que yo agarré de una historia del Teatro Nacional sobre una muerte que había sucedido ahí mismo en un baile” (Ortiz, comunicación personal, 20 de diciembre de 2016). 



			Figura 67

			Tronos: una traición de Jimmy Ortiz, Losdenmedium, 1997

			
				
					[image: Cuatro personas bailando ballet, tienen las manos extendidas]
				

			

			Nota: Bailan Florencia Chaves, David Calderón, Andrea Catania y Doris Campbell. 

			Fuente: ATNCR, álbum programas de mano 074, 1997. Fotografía de Julia Ardón.




			Otra obra importante de Losdenmedium fue Las manos de los predicadores, pieza corta con la que ganó el concurso en el Festival de Coreógrafos en 1997, en el contexto de la celebración del Centenario del Teatro Nacional. Un ejemplo más del apoyo que gozó esta agrupación fue el caso de la obra Lágrimas naturales, pues la pudieron estrenar en el Teatro Metropolitano de Medellín Colombia antes de bailarla en Costa Rica. Además, muchas de las giras internacionales se hicieron con el subsidio del TNCR. Finalmente, comenta Jimmy Ortiz, que durante los años en que Moreno estuvo al frente del Teatro Nacional él pudo crear con mucha libertad, ya que siempre fue respetuosa ante los artistas, lo cual le ayudó mucho en su carrera. 

			La década de los años ochenta termina con tres grupos nacionales estables que marcan el ritmo de la producción dancística con propuestas desafiantes en cuanto a temática y enfoques estilísticos, además de un festival de coreógrafos fortalecido y organizado por el Teatro Nacional, que sufrió varios cambios, y la creación del Festival Nacional de Danza en el Teatro Melico Salazar como alternativa a la resistencia de Graciela Moreno de no hacer la selección para participar en el festival ni otorgar premiación. También, la gran actividad generada por varios grupos independientes que contrapuntean con los oficiales la oferta artística con la que comparten un nutrido y fiel público que llena las salas. No obstante, poco a poco, comienza a descender la presencia de grupos internacionales de punta o vanguardia, siempre gestionados por la empresa Conciertos Internacionales. 

			Los años noventa

			En la década de los años noventa, hubo muy buena presencia de grupos nacionales, tanto de los patrocinados por instituciones gubernamentales (Danza Universitaria, la Compañía Nacional de Danza y la Compañía de Cámara Danza UNA), como de los independientes de trayectoria creados en los ochenta (Condanza, Diquis Tiquis, Danza Abend, Guindolas, Losdenmedium, Speculum Mundi,31 Danza Libre, Danza Contemporánea Independiente y otros emergentes que comienzan a mostrar sus primeros trabajos). Para estas agrupaciones era parte de su rutina bailar temporadas de estreno o repertorio en esta sala y no solo una vez al año. 

			Esta fue la situación de la bailarina y coreógrafa Nandayure Harley, para quien el TNCR parece haber sido su casa artística, ya que ha bailado en este escenario desde 1965, cuando era estudiante del Conservatorio de Castella y participó en el montaje de Las troyanas dirigido por Hernán de Sandozequi. Harley también formó parte de varios montajes de Mireya Barboza y Viaje a través de la danza, espectáculo de la Escuela de Danza de la UNA; asimismo, fue miembro del Ballet Moderno de Cámara, la Compañía Nacional de Danza dirigida por Elena Gutiérrez y se desempeñó como directora de la Compañía de Cámara Danza UNA (CCDUNA) al escenificar, en 1987, La historia del soldado y, luego, con sus dos agrupaciones independientes. Además de haber participado en más de 30 ediciones en el Festival de Coreógrafos Graciela Moreno, fue homenajeada en el 2015. Al consultarle a Harley en la entrevista realizada en noviembre de 2016 sobre el TNCR como la casa de la danza costarricense, ella indica lo siguiente: 

			Doña Graciela fue una protectora de las artes escénicas, una mujer conocedora y poseedora de una vasta cultura y muy accesible. Ella llamaba a los coreógrafos y directores de los grupos cada vez que tenía un espacio en la programación para que todo el año hubiera danza, ya fuera con obra de repertorio o de estreno. (Comunicación personal, 19 de noviembre de 2016) 

			Recuerda que, siendo bailarina de la Compañía Nacional de Danza a inicios de los años 80, casi siempre bailaron, al menos una temporada, con obras musicalizadas por la Orquesta Sinfónica Nacional: 

			Ella era como una mecenas de la danza, ayudaba de muchas formas, ya fuera con la coproducción, en porcentajes de las taquillas o el apoyo en algún rubro como laescenografía, el aporte de las costureras para el vestuario o se involucraba enlos ensayos y daba consejos pertinentes. Además, Moreno siempre fomentaba los trabajos interdisciplinarios con una oferta diversa, ya fuera ópera, teatro, danza y música tanto promoviendo a los grupos oficiales como los independientes. (Harley, comunicación personal, febrero de 2016)

			Nandayure, quien también ha participado en este escenario con sus agrupaciones independientes denominadas Guindolas (1984) y Speculum Mundi (1993) y como directora de la CCDUNA, señala: 

			En los últimos años, el teatro se convirtió como en un museo, donde la danza quedó fuera de la programación y como muestra ahora al FCGM solo le dejaron una semana, los cambios van y vienen y parece que no se tiene claridad de hacia dónde debe ir. (Comunicación personal, febrero de 2016) 

			Sobre los cambios como consecuencia de los nuevos reglamentos y leyes, a los que la administración ha sometido al TNCR, Harley comenta: “ahora el artista debe estar al servicio de lo que el TNCR quiere y se dejó de promover a los creadores nacionales con sus iniciativas creativas. Debería retomarse el concepto de coproducciones equitativas” (comunicación personal, noviembre de 2016). 

			Al continuar con la revisión de lo programado en esos años, se identificó que la Compañía de Cámara Danza UNA, en la segunda temporada de 1994, contó con laparticipación del maestro y bailarín norteamericano Peter Sparling y a finales de agosto de 1994 presentaron las obras: Obsesiones (1994) y Pequeñas muertes (1993) de Elsa Flores y Nocturno (1987), Johnny Angel, Jealousy Parte I y II (1992) (Figura 68) de Peter Sparling. Estas fueron ejecutadas por Sandra Bermúdez, Óscar Córdoba, Patricia Chavarría, Ana María Mendoza y Gustavo Vargas con los bailarines invitados, Nandayure Harley y Minor Thompson, y los aspirantes, Teresita Campos, Adriana Bustos, Florivette Richmond, Karol Marenco, Karla Morales y Roberto Morales (Teatro Nacional, 1994, álbum histórico 067). 



			Figura 68 

			Johnny Angel de Peter Sparling, Compañía de Cámara Danza UNA, 1994

		

				
					[image: Un hombre vestido de blanco observando a un grupo de mujeres con las manos levantadas]
				

			




			Nota: Bailan Karla Morales, Ana María Mendoza, Teresita Campos, Ana Patricia Chavarría, Karol Marenco, Florivette Richmond, Adriana Bustos y Óscar Córdoba. 

			Fuente: ATNCR, álbum programas de mano 067, 1994. Fotografía de Carlos Jinesta.





			El Taller Nacional de Danza presentó el espectáculo de danza contemporánea en el contexto del 97 aniversario del Teatro Nacional con las obras Cumpleaños de Vicky Cortés, Estancias de Ivonne Durán, Tanathos de Sandra Trejos y La mentira de María Rovira, entre el 18 y el 2032 de agosto en el Teatro 1887 del CENAC. La mayoría de estos trabajos se habían estrenado en ediciones anteriores del Festival de Coreógrafos (Teatro Nacional, 1994, álbum histórico 067).

			La Compañía Nacional de Danza, para celebrar su XV aniversario, estrenó Bosque húmedo a finales de setiembre de 1994, obra de la directora Marcela Aguilar, con música de Fidel Gamboa. La presentación contó con los bailarines Mimí González, Yorleni Bolaños, Marla Castillo, Francisco Centeno, Roxana Coto, Míriam Lobo, Rolando Montero, Silvia Montero, Francisco Ramírez, Isabel Saborío, Lorenlayne Varela, Xinia Vargas y Eddy Villalta (Teatro Nacional, 1994, álbum histórico 067). 

			Por su parte, la Compañía de Danza de la UCR33 escenificó el espectáculo denominado Conversos entre el 5 y el 9 de octubre de 1994, con varias obras de su director Rogelio López (Teatro Nacional, 1994, álbum histórico 067). En 1995, la Compañía Nacional de Danza presenta Luna negra de Carlos Ovares entre el 18 y el 21 de mayo (Teatro Nacional, 1995, álbum histórico 068). El grupo Danza Contemporánea Independiente vuelve con coreografías de Luis Piedra y Marianela Vargas del 1 al 4 de junio de 1995 (Teatro Nacional, 1994, álbum histórico 067). 

			Entre el 29 de junio y el 2 de julio, la Compañía de Danza UCR y el Coro de la Escuela de Artes Musicales presentaron Réquiem de Faure coreografiada por Rogelio López, con la dirección musical de Juan Manuel Arana. Estuvo a cargo de los bailarines Ileana Álvarez, Malena Brenes, Hazel González, Rolando Brenes, Diana Naranjo, Jorge H. Castro, Alexánder Solano, Carolina Córdoba, Luis Piedra, Óscar Chanis y Carolina Valenzuela (Teatro Nacional, 1995, álbum histórico 068).

			La Compañía de Cámara Danza UNA, en su segunda temporada, bailó la coreografía de Elsa Flores Universus, del 6 al 9 de julio de 1995. En ella, participó Teresita Campos, Patricia Chavarría, Óscar Córdoba, Karol Marenco, Ana M. Mendoza y Florivette Richmond, junto con los aspirantes Adriana Bustos, Karla Morales y Roberto Morales (Teatro Nacional, 1995, álbum histórico 068). 

			La Compañía Nacional de Danza escenificó la obra Corazón de su directora Marcela Aguilar a inicios de setiembre. Contó con Francisco Centeno, Roxana Coto, Mimí González, Míriam Lobo, Silvia Montero, Francisco Ramírez, Xinia Vargas, Lorenlayne Varela, Eddy Villalta y Alberto García como bailarín invitado (Teatro Nacional, 1995, álbum histórico 069). 

			Por su parte, Speculum Mundi debutó con Almas, coreografía de Nandayure Harley, guion, dirección y vestuario de Luis Carlos Vázquez, estructuras de José Chaves, diseño musical de Jaime Gutiérrez y producción del Teatro Nacional, entre el 14 y el 17 de diciembre de 1995 (Figura 69). Fue ejecutada por Carlos Smith, Carlos Morúa, Felipe Da Silva, Minor Thompson, Ángela Carrasco, Nandayure Harley, Francisco Alpízar, Irina Kolomitz, Jaime Gutiérrez, José Pablo Parra y Manuel Sancho (Teatro Nacional, 1995, álbum histórico 069).



			Figura 69 

			Almas de Nandayure Harley, Speculum Mundi, Festival de Coreógrafos, 1994

			
				
					[image: En escenario hay dos estructuras de tubo, hay una persona encima y otra abajo ]
				

			

			Nota: Interpretan Ángela Carrasco, Nandayure Harley, Carlos Smith, Carlos Morúa, José Pablo Parra y Felipe Da Silva.

			Fuente: ATNCR, álbum programas de mano 071, 1996. Archivo fotográfico de Speculum Mundi.




			Otro grupo independiente que apareció en el medio dancístico costarricense fue Exósmosis Danza, dirigido por Ana Patricia González. Este presentó, en el Teatro 1887 del CENAC, el espectáculo Imaginarios, patrocinado por el Teatro Nacional con obras de González, entre el 14 y el 17 de setiembre (Teatro Nacional, 1995, álbum histórico 069). 

			Antes del Festival de Coreógrafos, la Compañía Danza Universitaria mostró El cuarto oscuro y Con voz de negro de Rogelio López y Texturas urbanas de Luis Piedra el fin de semana del 2 de noviembre de 1995. En él bailaron Ileana Álvarez, Malena Brenes, Hazel González, Rolando Brenes, Diana Naranjo, Jorge H.Castro, Alexánder Solano, Carolina Córdoba, Luis Piedra, Óscar Chanis y Carolina Valenzuela (Teatro Nacional, 1995, álbum histórico 069). 

			Para celebrar el XV aniversario, la Compañía de Cámara Danza UNA ofreció la primera temporada de 1996 a Graciela Moreno Ulloa en reconocimiento por su apoyo a la danza. Las obras que bailó el elenco de la UNA fueron Lo que queda del día (1995) de Elsa Flores, Crepúsculo de tres… antes y después (1993) de Jorge Ramírez, Arráncame la vida (1996) de Elena Gutiérrez y Aparentegente (1995) del bailarín Roberto Morales (Teatro Nacional, 1996, álbum histórico 070). 

			La Compañía Nacional de Danza, dirigida por Marcela Aguilar, invitó a Pedro Martín Boza para que realizara el montaje de La consagración de la primavera a finales de agosto (Teatro Nacional, 1996, álbum histórico 071). El grupo independiente Speculum Mundi dio una temporada denominada Almas y basuras a mediados de setiembre de 1996 con obras de Nandayure Harley y guion y dirección de Luis Carlos Vásquez. Estas fueron ejecutadas por Ángela Carrasco, Carlos Morúa, Carlos Schmidt, Felipe Da Silva, Francisco Alpízar, Jaime Gutiérrez, Manuel Sancho, Lorena Vargas, Henriette Borbón, Carla González, Harley y Eric Jiménez (Teatro Nacional, 1996, álbum histórico 071). 

			Una semana después, el Taller Nacional de Danza, dirigido por Mireya Barboza, presentó Invocación Caribe, poesía-cantos, danzas afrocaribeñas (Teatro Nacional, 1996, álbum histórico 071). A inicios de octubre, Danza Universitaria presentó Piazzola y Vitalitas de Rogelio López, así como Texturas urbanas de Luis Piedra (Figura 70) (Teatro Nacional, 1996, álbum histórico 071). 



			Figura 70 

			Texturas urbanas de Luis Piedra, Danza Universitaria, 1995

			
				
					[image: Varias personas bailando formadas en una hilera, tienen las manos en la cabeza]
				

			

			Nota: Bailan Verónica Monestel, Evelyn Ureña, Carolina Valenzuela, Mainor Gutiérrez, Elián López, Hazel González, David Calderón, Gloriana Retana y Eduardo Guerra. 

			Fuente: ATNCR, álbum programas de mano 069, 1995. Archivo fotográfico Danza Universitaria.




			Para 1997, año del Centenario del TNCR, la danza estuvo presente en buena parte de la temporada. Comenzó en julio con Danza Contemporánea Independiente, que escenificó Sortilegio, coreografía de Jimmy Ortiz inspirada en la obra plástica del gran pintor costarricense Rafael Ángel Fernández Piedra (1935-2018). Con esta, también, celebraron los diez años de la creación del grupo dentro del V Encuentro Centroamericano y del Caribe para el Estudio de la Danza Contemporánea organizado por la Escuela de Danza UNA (Teatro Nacional, 1997, álbum histórico 074). 

			El X concierto de la Orquesta Sinfónica Nacional y el Ensamble de Percusión dirigido por Bismarck Fernández le sirvió a la Compañía Nacional de Danza para bailar con música en vivo las obras: Oraciones (1978) e Invenciones (1969) de Graciela Henríquez, La negra conciencia (1997) de Carlos Ovares y Almas desalojadas (1997) de Marcela Aguilar (Teatro Nacional, 1997, álbum histórico 075). 

			En setiembre, Danza Universitaria presentó Dulce y amargo y Acto de fe del director Rogelio López (Teatro Nacional, 1997, álbum histórico 075). La Compañía Nacional de Danza, a finales de octubre, participó con las coreografías El espinazo de la noche de Marcela Aguilar y Las siete partes en que antiguamente se dividía la noche de Francisco Centeno (Teatro Nacional, 1997, álbum histórico 076). El siguiente fin de semana le correspondió a Speculum Mundi presentar Exvotos y Último cantar, como una producción del Teatro Nacional (Teatro Nacional, 1997, álbum histórico 076).

			El 19 y el 20 de noviembre la Escuela de Ballet Clásico Ruso, dirigida por Patricia Carreras, bailó las coreografías de María Monákhova: Vivaldi, Soireés Musicales, el segundo acto de El cascanueces. Esto con la participación de los bailarines rusos Tatiana Suleymanova, Andrei Buldakov y Víctor Danilitchev y las estudiantes Mariana Baltodano, Ma. Laura Jiménez, Margarita Peralta, Mariana Alfaro, DebbieNowalkski y María José Solera (Teatro Nacional, 1997, álbum histórico 076). La Escuela de Ballet Clásico Ruso también presentó Kicho, coreografía del maestro argentino Julio López, ejecutada por María Laura Jiménez y Allen Rivas. 

			Para la edición del FIA34 de 1998, que se realizó del 14 al 22 de marzo, se programaron en el TNCR varias coreografías de grupos de danza nacionales y extranjeros, entre ellas: Otras partes de la directora argentina Brenda Angiel; de Pilottanzt de Austria, se presentó Things from Above; Losdenmedium bailaron Tronos (1996); la Compañía de Cámara Danza UNA participó con Recámaras, de la UCR, intervino Ileana Álvarez con De quién fue la culpa, no quiero saberlo y, de la CND, Marla Castillo bailó su obra Cuenta regresiva (Teatro Nacional, 1998, álbum histórico 079). 

		

	Figura 71 

			Les Soirées Musicales de María Monákova, Ballet Ruso de San José, 1997

			
				
					[image: Un hombre y una mujer bailan tomados de la mano, la mujer tiene una tiara en su cabeza]
				

			

			Nota: Bailan María Laura Jiménez y Andrei Buldakov. 

			Fuente: ATNCR, álbum programas de mano 069, 1997. AR Fotografía.




			También, se programó el Grupo Gozzamba con Al son que me toquen… bailo, Nats Nus Dansa de España con Bolero y Orts Theatre of Dance de los Estados Unidos con Airborne. Los Garífunas de Honduras ejecutaron Danza con las almas. Por su parte, la agrupación La Manga de México montó En menos de un mes y el grupo Tiempo Danza de Nicaragua bailó Recuerdos. La compañía venezolana Danza Hoy ejecutó Huéspedes y la Compañía Nacional de Danza Centenario, el programa que ya había realizado al lado de la Orquesta Sinfónica Nacional (Teatro Nacional, 1998, álbum histórico 079). 

			Para la temporada que se presentó del 18 al 21 de junio, Danza Contemporánea Independiente invitó a Rogelio López, quien estrenó Una segunda mirada a eso que llamamos mujer (1998) y bailaron, de Marianela Vargas: Sueño místico (1996) y Crisálida (1998) (Teatro Nacional, 1998, álbum histórico 080). Poco después, la Compañía de Cámara Danza UNA estrenó el espectáculo de su director Carlos Ovares, El juego de la inocencia (Teatro Nacional, 1998, álbum histórico 080). Seguidamente, la Compañía Folclórica de la UCR presentó la coreografía de Rogelio López Marimbaleando del 20 al 23 de agosto (Teatro Nacional, 1998, álbum histórico 081).

			Para conmemorar los 150 años de la fundación de la república se organizó un Gran Baile de Gala y se subió el piso de la luneta para servir de lujosa pista de baile para 500 invitados el 25 de agosto de 1998 (Teatro Nacional, 1998, álbum histórico 081). 

			La Compañía Nacional de Danza estrenó entre el 22 y el 24 de octubre Bajo la piel, coreografía de Francisco Centeno (Teatro Nacional, 1998, álbum histórico 081). En una función del 28 de octubre, la Escuela Nacional de Danza Clásica y Contemporánea del Centro Nacional de las Artes de México presentó el montaje La luna es una mujer. Ella sale de noche y a veces… la noche está muy oscura de Rogelio López como coreógrafo invitado (Teatro Nacional, 1998, álbum histórico 081). 

			La Asociación Flamencos de Costa Rica se hizo presente en este teatro al escenificar una producción de Damaris Fernández y María Bonilla denominada Las mujeres de Lorca el 17 y el 18 de noviembre de 1998 (Teatro Nacional, 1998, álbum histórico 082). El 8 y el 9 de abril de 1999, los grupos Danza Contemporánea Independiente y Dance Península Ballet presentaron A Soft Brilliance obra de Diana Howard, Tre Balleti de Deanna Carter, Let me fall y Crisálida de Marianela Vargas (Teatro Nacional, 1999, álbum histórico 083). La Compañía Nacional de Danza y el Grupo Juvenil escenificaron para la celebración de su XX aniversario, el 7 y el 8 de mayo de 1999, las obras: Beatles 5 ¼ (1976) y Gloria y alma (1997) de Elena Gutiérrez, La negra conciencia (1997) de Carlos Ovares (Figura 72) y Mysos (1998) de Francisco Centeno (Teatro Nacional, 1999, álbum histórico 083). 



			Figura 72 

			La negra conciencia de Carlos Ovares, Compañía Nacional de Danza, 1997

			
				
					[image: Dos mujeres vestidas de negro, hay humo alrededor de ellas]
				

			

			Nota: Bailan Marcela Aguilar y Silvie Durán.

			Fuente: ATNCR, álbum programas de mano 076, 1997. Archivo fotográfico Compañía Nacional de Danza.




			En este medio tan activo, se creó otro colectivo independiente denominado Contravacío que lo integraron las jóvenes bailarinas recién graduadas de la UNA: Ileana Alvarado, Javier Durán, Laura Pineda, Karina Latortue, Karen Montoya y Dayane Webb, quienes bailaron la obra Claroscuro el 29 de mayo de 1999 (Teatro Nacional, 1999, álbum histórico 083). Por su parte, la academia Ballet Juvenil Costarricense montó La bella durmiente del bosque el 18 y el 19 de junio con los estudiantes y las alumnas destacadas Karina Lesko, Carolina Alvarado, Paola Madriz, Katherine Madriz y María Luisa Mészáros (Teatro Nacional, 1999, álbum histórico 084). 

			Danza Stratego presentó La raya del olvido, coreografía de Ileana Álvarez, el 23 y el 24 de julio. Los integrantes del grupo eran Carolina Córdoba, Alexánder Solano, María Jesús Picher, Óscar Chanis, Álvarez y Manuel Monestel. Este grupo vuelve el 1 y el 2 de octubre con la obra de Ileana Álvarez denominada Endosalastres, interpretada por Carolina Córdoba, Alexander Solano y la autora (Teatro Nacional, 1999, álbum histórico 084). La Compañía Cámara Danza UNA presentó Maquillaje y postizos, un espectáculo de Carlos Ovares, del 16 al 19 de setiembre (Figura 73). Esta contó con el siguiente elenco: Teresita Campos, Óscar Córdoba, Elsa Fournier, Karol Marenco, Florivette Richmond, Marianela Vargas, Érick Jiménez, María J. Pitcher y Carlos Soto (Teatro Nacional, 1999, álbum histórico 084). 



			Figura 73 

			Maquillajes y postizos de Carlos Ovares, Compañía de Cámara Danza UNA, 1999

			
				
					[image: Varias personas bailando, hay una mujer con vestido negro, las demás están de blanco ]
				

			

			Fuente: ATNCR, álbum programas de mano 084, 1999. Fotografía de Allen Campos.



			Para celebrar el XX Aniversario, Patricia Carreras, directora de la CND, presentó el espectáculo De ayer y hoy entre el 7 y el 10 de octubre con segmentos de obras del repertorio de la agrupación: Bosque húmedo de Marcela Aguilar, Simón el loco de Mireya Barboza, Bolero de Cora Flores, Mujer de Elsa Flores, Aquella mujer de Cristina Gigirey, Oraciones de Graciela Henríquez, Ángeles caídos al azar de los dados de Rogelio López, Inexorable de Jimmy Ortiz, Murmullos de Marco Antonio Silva, Conversaciones a solas, Rosas para un Jardín sin espinas y Enfébridos de Francisco Centeno (Teatro Nacional, 1999, álbum histórico 085). 

			Con el interés de promover el baile flamenco, Damaris Fernández y María Bonilla continuaron presentando varios espectáculos. Entre estos destaca el montaje titulado Entremares que se realizó el 12 de noviembre de 1999. Este año no se identificó realización del Festival de Coreógrafos (Teatro Nacional, 1999, álbum histórico 084). 

			Al terminar la década de los años 90, las agrupaciones estatales no muestran crecimiento ni en el número de instancias ni del presupuesto destinado para la labor de apoyo de la danza escénica. Tampoco, ninguna de las agrupaciones universitarias o estatales ven crecimiento en el número de plazas de sus elencos. En cambio, el sector independiente muestra un aumento y mantiene buena presencia y calidad de los espectáculos que realizan, situación que comienza a declinar a partir de 2018. 

			En la actividad del nuevo milenio, se identificó la presentación hasta mediados de año de las bailarinas de Danza Contemporánea Independiente, Marianela Acuña, María Laura Calvo, Aurelia García, Katia Grau, Ingrid Jiménez, Nango Murray, Ana Cristina Obregón y Marianela Vargas, quienes el 9 y el 10 de junio del 2000 interpretaron En la ribera y Eco-nexos de Vargas, así como Hálito de Carlos Ovares (Teatro Nacional, 2000, álbum histórico 088). 

			La Compañía de Cámara Danza UNA escenificó Entrecruces, coreografía de Ileana Álvarez, del 24 al 26 de agosto (Figura 74). Esta obra se remontó en junio del 2001 con Teresita Campos, Óscar Córdoba, Patricia Cruz, Silvia Ortiz, Florivette Richmond, Érika Sedó, Marianela Vargas, Elvira Zúñiga, Karol Marenco y Álvaro Marenco, actor invitado (Teatro Nacional, 2000, álbum histórico 089).



			Figura 74 

			Entrecruces de Ileana Álvarez, Compañía de Cámara Danza UNA, 2000

			
				
					[image: Tres personas bailando, tienen unos trajes blancos que cubren todo el cuerpo]
				

			

			Nota: Bailan Teresita Campos, Florivette Richmond y Érika Sedó.

			Fuente: ATNCR, álbum programas de mano 089, 2000. Archivo fotográfico Compañía de Cámara Danza UNA.




			La academia Ballet Juvenil Costarricense dirigida por Pedro Martín Boza mostró Don Quijote, entre el 19 y el 21 de octubre del 2000. Entre el elenco participaron Mariana Baltodano, Claudia Velazco, Hiram Díaz, Raúl Madrigal, Álvaro Marenco, Carlos Amador, Gustavo Vargas, Eduardo Romero, Andrea Rodríguez, Paola Madriz, Carolina Alvarado, Ana Rodríguez, Alina Flores, Katherine Madriz, Fresi Muñoz, María Mészáros, Daniel Marenco y Jiray Navarro (Teatro Nacional, 2000, álbum histórico 090). 

			La Compañía Nacional de Danza estrenó Aposentos de su director Francisco Centeno, del 26 al 28 de octubre. Los bailarines fueron Gustavo Vargas, Yorleni Bolaños, Jorge Félix Morejón, Míriam Lobo, Xinia Vargas, Sylvia Montero, Paola Mentrel, Lorenlayne Varela, Catalina Gómez, Roxana Coto, Daniel Marenco, Minor Thompson, Alexander Solano y Andrea Navarro. Este mismo elenco, entre el 3 y el 5 de noviembre, en el XI concierto de la Orquesta Sinfónica Nacional, interpretaron las coreografías Pulchinela de Carlos Ovares con música de Stravinski y El mandarín maravilloso de Bartók (Teatro Nacional, 2000, álbum histórico 090). 

			Del 19 al 21 de abril del 2001, la Compañía de Cámara Danza UNA realizó un homenaje a Mireya Barboza, recientemente fallecida, con un programa constituido por las obras: Indómitas ánimas de Elsa Flores y Canto al amor de Jorge Ramírez. Estas fueron ejecutadas por Teresita Campos, Óscar Córdoba, Patricia Cruz, Silvia Ortiz, Edil Palacios, Florivette Richmond, Érika Sedó, Annette Soto, Marianela Vargas y Elvira Zúñiga (Teatro Nacional, 2001, álbum histórico 092). 

			Los estudiantes del Conservatorio de Castella se volvieron a hacer presentes con el espectáculo Danza Castella el 4 de setiembre del 2001, dirigidos por Carmen Calderón (Teatro Nacional, 2001, álbum histórico 092). La coreógrafa María Amalia Pendones y el artista plástico Joaquín Rodríguez del Paso reponen Marginalia 2001 (Figura 75), una producción con video y danza a cargo de Florencia Chaves, Claudia Velazco y Metzi Hovenga, el 28 y el 29 de setiembre (Teatro Nacional, 2001, álbum histórico 093).

			El coreógrafo y bailarín Rolando Brenes se presentó con su agrupación independiente Tanz Projekt en el espectáculo denominado Espacios, al lado de Patricia Chavarría y con música de Otto Castro el 27 de octubre (Teatro Nacional, 2001, álbum histórico 093). El 23 y el 24 de noviembre Pedro Martín Boza presentó, con los miembros de su academia, Ballet Juvenil Costarricense, en el espectáculo llamado Concierto, las obras Festival de las flores en Genzano y pas de trois del primer acto del ballet El lago de los cisnes con Alexa Gutiérrez, Eddy Towar y el cuerpo de baile: Jira Navarro, Luisa Mészáros, Laura Yong, Ana Yesenia Rodríguez, Hiram Díaz y Katherine Madriz (Teatro Nacional, 2001, álbum histórico 093). 



			Figura 75 

			Marginalia 2001 de María Amalia Pendones, 2001

			
				
					[image: Mujer vestida de blanco, sostiendo una cinta]
				

			

			Nota: Baila Florencia Chaves.

			Fuente: ATNCR, álbum programas de mano 093, 2001. Fotografía de José Díaz.




			El FIA 2002, en su octava edición, que se realizó entre el 4 y el 14 de abril, trajo buena danza al Teatro Nacional. En esta oportunidad, se observó Esther del Grupo Vértigo de Israel, el Ballet Folclórico Coreano y la Muestra de Danza Nacional, la que contaba con Losdenmedium, que bailaron Grey de ojetes de Jimmy Ortiz, con Diquis Tiquis que presentaron Paredes de brillo tímido con Sandra Trejos y Alejandro Tosatti, Introspectiva Danza con su elenco, Melissa Rivera, Andrea Navarro, Carol Brenes, Melissa Ramos, Ana María Mendoza y Álvaro Marenco, dirigido por Henriette Borbón, que ejecutó sus obras Isla, Laberinto tras laberinto y Un señor muy viejo con unas alas enormes (Teatro Nacional, 2002, álbum histórico 094). 

			Para finales de agosto, la Compañía Nacional de Danza repuso la obra ¡A la mesa! del español Yoshua Cienfuegos, cuyo estreno fue en el Teatro Eugene O’Neill, interpretada por el elenco original constituido por Alexánder Solano, Míriam Lobo, Roxana Coto, Sylvia Montero, Lorenlayne Varela, Andrea Vargas, Inés Aubert, Hiram Quesada, Minor Thompson y Carlos Soto, con la dirección de Francisco Centeno (Teatro Nacional, 2002, álbum histórico 096). Del 3 al 5 de octubre, el Ballet Juvenil Costarricense presentó La Bayadere dirigido por Pedro M. Boza en un espectáculo a beneficio de la Fundación del Teatro Nacional (Teatro Nacional, 2002, álbum histórico 096). 

			El director de Danza Universitaria Rogelio López montó un trabajo grupal denominado Ritus Vitae et Mortis, el 13 de setiembre, cuyo elenco estuvo constituido por Hazel González, David Calderón, Gustavo Hernández, Jorge García, Mainor Gutiérrez, Verónica Monestel, Gloriana Retana, Carolina Valenzuela y los aspirantes Elián López, Evelyn Ureña, Marlon Cabellos, Eduardo Guerra y Catherine Ortiz (Teatro Nacional, 2002, álbum histórico 096). La Compañía de Cámara Danza UNA vuelve con Siquesiqué, coreografía de Ileana Álvarez entre el 15 y el 17 de octubre, interpretada por Óscar Córdoba, Érika Sedó, Marianela Vargas, Elvira Zúñiga, Patricia Cruz y Florivette Richmond (Teatro Nacional, 2002, álbum histórico 096). 

			En el 2003, la actividad dancística en el TNCR inició con la celebración del Día Internacional de la Danza mediante un espectáculo organizado por ANATRADANZA el 29 de abril. En la función, intervinieron varias agrupaciones, como Metamorfosis que bailó Del amor y la locura de Sol Carballo, Danza Contravacío con La novia que no… de Humberto Canessa, Stratego Danza con Reditivos de Alexander Solano y Diquis Tiquis con Viaje al lugar de la quietud de Tosatti y Trejos (Figura 76). También, se bailó Tangueando de Rogelio López a cargo de Danza Universitaria (Teatro Nacional, 2003, álbum histórico 098). 



			Figura 76 

			Viaje al lugar de la quietud, Diquis Tiquis, creado e interpretado por Sandra Trejos y Alejandro Tosatti, 2003

			
				
					[image: En ecenario hay dos personas una sentada en el suelo y otra de pie]
				

			

			Fuente: ATNCR, álbum programas de mano 098, 2003. Fotografía de José Díaz.



			El Ballet Juvenil Costarricense presentó La bella durmiente del bosque, versión de Pedro M. Boza, el 9 y el 10 de mayo. El elenco estaba constituido por Mariana Baltodano, Hiram Díaz, Laura Yong, Carolina Alvarado, María Luisa Mészáros, Jirai Navarro, Álvaro Marenco y otros miembros de la academia (Teatro Nacional, 2003, álbum histórico 098). Marcela Aguilar con ayuda de Carlos Ovares y Amada Domínguez, además de la artista plástica Rosella Matamoros montaron el espectáculo exploratorio en el que fusionaron la danza y la plástica titulado Entre mi cintura y mi vestido el 22 de agosto del 2003 (Teatro Nacional, 2003, álbum histórico 099). 

			El 26 y el 27 de setiembre la UNA, la Escuela de Arte y Comunicación Visual y la Compañía de Cámara Danza UNA escenificaron UNO, obra elaborada a partir del concepto de Herberth Bolaños y coreografía de Ileana Álvarez, con Marianela Vargas, Érika Sedó, Oscar Córdoba, Silvia Ortiz, Elvira Zúñiga, Ana María Mendoza, Susan Rodríguez y Andreína Gómez (Teatro Nacional, 2003, álbum histórico 099).

			Según evidencias de los archivos del TNCR, la academia Ballet Juvenil Costarricense y Danzay fueron unas de las agrupaciones privadas con mayor presencia en este escenario a partir de esta fecha, ya que lograron vender muy bien sus temporadas y obtuvieron ganancias de taquilla, nuevo requisito para optar por este escenario. De esta manera, se les vio en funciones con repertorio variado y obras de estreno, así como en las puestas en escena del clásico El cascanueces. Es en esta década que las compañías de danza contemporánea tanto oficiales como independientes dejan de presentarse con frecuencia en el TNCR,35 ya que no es política de este promover a las agrupaciones si no muestran éxito en el público. 

			Es así como, el 10 y el 11 de octubre, el Ballet Juvenil Costarricense baila el espectáculo Gran Gala, que incluye el Grand pas del ballet Paquita, dirigido por Pedro M. Boza. Los bailarines participantes fueron Mariana Baltodano, Carolina Alvarado, Gustavo Vargas, Hiram Díaz, Katherine Madriz, Laura Yong y Paola Madriz (Teatro Nacional, 2003, álbum histórico 100). 

			Danza Universitaria celebró sus 25 años, del 24 al 26 de octubre, con un video retrospectivo y la integración de partes de algunas obras de su repertorio: Palabras castellanas cantadas en tonos desesperados y Alegoría, Juan, Juan–María, María de Rogelio López, ¿De qué juega usted? de Luis Piedra y El crimen nuestro de cada día de Gustavo Hernández (Figura 77). Este fue interpretado por David Calderón, Mariana Fuentes, Jorge García, Hazel González, Mainor Gutiérrez, Gustavo Hernández, Elián López, Verónica Monestel, Luis Piedra, Gloriana Retana, Carolina Valenzuela y la actriz Lorelay Sancho (Teatro Nacional, 2003, álbum histórico 100).



			Figura 77 

			Crimen nuestro de cada día de Gustavo Hernández, Danza Universitaria, 2003

			
				
					[image: Varias personas (hombres y mujeres) unos haciendo caras de felicidad y otras tristes]
				

			

			Nota: Bailan Gloriana Retana, Jimena Muñoz, Pablo Miranda, Mario López, Evelyn Ureña, Verónica Monestel, Iván Saballos y Adriana Cuellar.

			Fuente: ATNCR, álbum histórico 100, 2003. Fotografía de Esteban Chinchilla.




			Entre el 6 y el 9 de noviembre, la Compañía Nacional de Danza organizó dos programas con las obras: Corpóreos de Domingo Tejada, Pantomima en un acto de su director Carlos Ovares y Nadie me quita lo bailado de la coreógrafa invitada Liliana Valle. Los intérpretes Yorleni Bolaños, Félix Morejón, Carlos Soto, Gustavo Vargas, Carolina Córdoba, Sylvia Montero, Míriam Lobo, Alexánder Solano, Fito Guevara, Xinia Vargas, Hiram Quesada, Roxana Coto, Lorenlayne Varela, Patricia Chavarría, Inés Aubert y los invitados de Merecumbé Jorge Ponce de León, Jerry Ortiz y Vera Patricia “La Tambora” (Teatro Nacional, 2003, álbum histórico 100). 

			El jueves 18 de diciembre del 2003, a sus 76 años, muere Graciela Moreno Ulloa (Figura 78) (Teatro Nacional, 2003, álbum histórico 100). Así, el gremio y la danza nacional pierde a su principal defensora del arte no rentable económicamente y, a partir de este momento, todas las programaciones de las producciones dancísticas serán pensadas desde el paradigma de la comercialización. 



			Figura 78 

			Graciela Moreno Ulloa (1927-2003), 1987

			
				
					[image: Fotografía de una mujer vestida de negro]
				

			

			Fuente: ATNCR, TN-AC-FO-2338,19-11-1987.




			Al iniciar las labores del TNCR en el 2004, Samuel Rovinski, director del Teatro, anunció su decisión en una entrevista publicada el sábado 7 de febrero de ese año, en la sección Viva de La Nación. De esta manera, la periodista Doriam Díaz indica lo siguiente:

			Coreógrafos será en enero, diciembre no es buen mes para la actividad, no es una época adecuada porque todo es el ambiente navideño. Además, el público de las funciones del festival, unas 300 personas por día, es muy limitado. El ballet El Cascanueces, es un espectáculo más acorde a la época. (2004, p. 4)

			Sobre este comentario, el gremio dancístico se manifestó en desacuerdo, ya que se rompía una tradición que venía de 1981. Tras varias reuniones con la dirección del TNCR y los miembros de ANATRADANZA se logra garantizar la realización del Festival, el cual se programó en diciembre. Esto hasta el 2011, cuando Adriana Collado decide trasladarlo al mes de setiembre para otorgarle mayor protagonismo (Teatro Nacional, 2004, álbum histórico 103).

			En la administración de Rovinski, se vuelve a celebrar el Día Internacional de la Danza, el 29 de abril del 2004, organizado por ANATRADANZA con una función de gala en el Teatro Nacional. En esta participaron diferentes coreógrafos con sus estilos: Ricardo López de folclor con De Escazú para Costa Rica, Laying Sing de ballet con Vivaldi, Paulina Peralta de flamenco con Agresión. Además, Rogelio López participó con los integrantes de Danza Abierta que ejecutaron Territorio desconocido, los bailarines de la Compañía de Cámara Danza UNA bailaron Amalgama de la directora Rocío Arrieta, el grupo Metamorfosis interpretó El efímero secreto de las estrellas de Sol Carballo y Entrepiés de Érika Sedó (Teatro Nacional, 2004, álbum histórico 103). Dos días después, la Compañía Nacional de Danza, dirigida por Carlos Ovares, presentó la coreografía de Ileana Álvarez Santa escena (Teatro Nacional, 2004, álbum histórico 103). 

			A mediados de mayo del 2004, María Amalia Pendones estrenó el ballet contemporáneo La sirenita con la bailarina invitada Abby Simon y miembros de la compañía y la escuela Danzay, entre ellas se menciona a Mariana Elizondo, Anne M. Altman, Fiorella Sánchez y Melissa Vega. Este montaje se repone, apoyado por la Fundación Amigos Pro Mejoras del Teatro Nacional, entre el 29 de abril y el 1 de mayo del 2005 con la dirección de Pendones, con Mariana Baltodano y con bailarines de la compañía y escuela Danzay, entre ellas: Valeria Rodríguez, Vanessa de la O, Elena Gil, Tatiana Sánchez, Kristianne Feoli, Mariana Elizondo, Anne Altman, Melissa Vega y Cynthia Carmona (Teatro Nacional, 2004, álbum histórico 103). 

			Entre el 20 y el 23 de mayo del 2010, se remontó La sirenita,36 esta vez para la celebración del décimo aniversario de Danzay (Figura 79). En esta ocasión, la interpretaron, como bailarinas principales, Kristianne Feoli y Mariana Elizondo, con Vanesa de la O, Jessi Usaga, Karina Odio, Daniela Rojas, Anne Altman, Mariana Gutiérrez, Mariana Fernández, Juliana Arguedas, Orietta Sáenz y Andrea Cuevas, entre otras. En 2015, se pone en escena por cuarta vez esta coreografía (Teatro Nacional, s. f., archivo digital 003). 



			Figura 79 

			La sirenita de María Amalia Pendones, Danzay, 2010

			
				
					[image: Mujer vestida de sirena]
				

			

			Nota: Baila Kristiane Feoli.

			Fuente: ATNCR, archivo digital 003, 2010.




			Como parte de los cambios del festival de coreógrafos, se programó, el sábado 26 y el domingo 27 de junio del 2004, una función con las cuatro coreografías del XX Festival de Coreógrafos Graciela Moreno que recibieron reconocimientos. Estas son Cuadrumanos de Nandayure Harley (Figura 80), Silencio, silencio de Henriette Borbón, Autoexilio en 9 rounds de Andrea Catania y Quinteto de Luis Piedra (Teatro Nacional, 2004, álbum histórico 102). 



			Figura 80 

			Cuadrumanos de Nandayure Harley, 2003

			
				
					[image: Bailarines haciendo figuras con su cuerpo]
				

			

			Nota: Bailan Fito Guevara, Vladimir Rocha, Pablo Rodríguez y Luis Alfredo Sierra.

			Fuente: ATNCR, álbum histórico 102, 2004. Fotografía de Katia Vargas.






			Color Plateado fue el nombre de la temporada constituida por tres espectáculos que la Compañía Nacional de Danza organizó para conmemorar su 25 aniversario entre el 8 y el 10 de julio. Para ello, contó con invitados especiales que ejecutaron obras de coreógrafos que, de algún modo, habían estado ligados a la institución. De esta manera, La casa de Bernarda Alba fue bailada por el elenco de Danza Abend, Texturas urbanas de Luis Piedra y Tangueando de Rogelio López fueron interpretadas por los miembros de Danza Universitaria, Amalgama fue ejecutada por los integrantes de la Compañía de Cámara Danza UNA, Baile é ciegos fue realizada por Sandra Trejos y Alejandro Tosatti de Diquis Tiquis, Las manos de los predicadores la montó Jimmy Ortiz con Florencia Chaves, Emanuel Ramírez, Mario Blanco y Diego Álvarez de Losdenmedium. Además, el elenco oficial estuvo compuesto por Yorleni Bolaños, Roxana Coto, Marlon Cabello, Patricia Chavarría, Mimí González, Fito Guevara, Míriam Lobo, Daniel Marenco, Sylvia Montero, Gabriela Ortiz, Carlos Soto, Alexánder Solano y Lorenlayne Varela. Por su parte, Xinia Vargas bailó, de Graciela Henríquez, Oraciones; de Nandayure Harley, Exvotos, ellos también gozan; de Carlos Ovares, Derribos y, de Humberto Canessa, Ojos que no ven (Teatro Nacional, 2004, álbum histórico 102). 

			Para la segunda temporada, realizada entre el 22 y el 24 de octubre, esta agrupación estrenó Datura sanguínea de la española Mónica Runde, obra que ganó el premio a la mejor coreografía del año (Teatro Nacional, 2004, álbum histórico 105). Para la década de 2000 a 2010, la danza contemporánea ya no se programará como en las anteriores, sino que se le da más espacio a trabajos de ballet. 

			El cascanueces: una nueva tradición 

			A pesar de lo propuesto por el director del TNCR Samuel Rovinski, la edición XXI del festival se realizó en diciembre del 2004, pero solo en un fin de semana. Los días que se le quitaron al Festival de Coreógrafos fueron asignados al espectáculo de El cascanueces a partir del 2004. Esta situación resultó ser ganancia para el sector del ballet; pues, desde ese momento y hasta el 2015, el TNCR programó este espectáculo con diferentes agrupaciones. Los primeros en montar este clásico fueron los maestros cubanos Pedro M. Boza y Hania Rosales, directores de la academia Ballet Juvenil Costarricense, quienes escenificaron su versión entre el 2003 y el 2007 (Figura 81).



			Figura 81

			El cascanueces, Ballet Juvenil Costarricense, coreografía de Pedro Martín Boza, 2004

			
				
					[image: Varias mujeres con vestido blanco, dos estan de pie y las demás están en el suelo]
				

			

			Nota: Bailan Mariana Baltodano y Katherina Madriz. 

			Fuente: ATNCR, álbum histórico 105, 2004. Fotografía de Garret Briton. 




			Esta versión de El cascanueces fue una producción a cargo de la Fundación de Amigos Pro Mejoras del Teatro Nacional y el Ballet Juvenil Costarricense, que contó con la participación de alumnos del Ballet Juvenil Costarricense y bailarines del Ballet Nacional de Cuba, como Bárbara García, Rommel Frometa, Carlos Caballero, Hiram Díaz, Elier Bourzac y Ernesto Fariñas. Así como las figuras de Costa Rica, Mariana Baltodano, Lizeth Valverde, Mariana Alfaro y Laura Yong. También, bailaron Jaime Gutiérrez, María E. Jarquín, Johanna Malavassi. Además, bailarines de danza contemporánea se sumaron a la presentación, entre ellos: Gustavo Vargas, Daniel Marenco, Miguel Bolaños, Adrián Figueroa, María J. Solera, Jirai Navarro, Fressie Muñoz, entre otros. 

			Para el 2008, se escenificó una nueva versión de El cascanueces al unirse tres maestras de ballet del Valle Central: María Amalia Pendones, Patricia Carreras y Furry Darlintong. Las coreógrafas invitaron a muchas academias ubicadas fuera de San José con el propósito de recoger el mejor talento nacional para trabajar en el montaje tradicional de esta puesta. Dos años más tarde, quedan al mando Carreras y Pendones, siempre promoviendo la participación de bailarines de diferentes instituciones, como la Escuela de Danza de la UNA, el Conservatorio de Castella y miembros de compañías profesionales, todos unidos en la versión del coreógrafo estadounidense Wes Chapman. 

			Como dato interesante, se destaca que, en la temporada del 2009, El cascanueces contó con los bailarines del American Ballet Theatre: Carlos López y Yuriko Kajiva, y de sus trece presentaciones se bailaron siete funciones con música en vivo a cargo de la Orquesta Sinfónica Nacional. Este espectáculo obtuvo un muy buen apoyo del público y fue reforzado con la participación de algunos bailarines internacionales, como Aslan Karginov, Steven Meléndez, Michal Stipa y Jan Foisek. Para el 2016, el Teatro Nacional decide no programar El cascanueces, Patricia Carreras y Wes Chapman trasladan la producción al Teatro Melico Salazar con muy buenos resultados artísticos. En su lugar, se programa Alicia en el país de las maravillas, creada por María Amalia Pendones, que también gozó de un buen apoyo del público y la crítica. 


		
		


		


			Capítulo

			3

			Lo cotidiano en el siglo XXI



			Al continuar con la revisión de lo programado en danza y ballet en el 2005, se identificó Dígalo, una obra que trató el tema de la explotación de menores y fue creada por los coreógrafos invitados Valentina Marenco y Gustavo Hernández. Esta constituyó una iniciativa de la Compañía Nacional de Danza y la Oficina Internacional de Trabajo (OIT) con bailarines independientes que la ejecutaron en el TNCR entre el 27 y el 29 de mayo: Andrea Navarro, Antonio Corrales, Carlos Caballero, Estefanía Madrigal, Jorge García, Pablo Rodríguez, Katherine Ortiz, Natalia Solano, Melissa Rivera, Melissa Ramos, Maiten Silva y Sebastián Méndez (Teatro Nacional, 2005, álbum histórico 106).

			El Ballet Juvenil Costarricense puso en escena Don Quijote, entre el 3 y el 5 de junio del 2005, dirigido por Pedro M. Boza, con los solistas Mariana Baltodano, Laura Yong, Hiram Díaz y Jorge García (Teatro Nacional, 2005, álbum histórico 106). Un año más tarde vuelve el Ballet Juvenil Costarricense con la obra de Pedro M. Boza, Sueño de una noche de verano, en cuatro funciones a inicios de junio. En estas participaron Carlos Caballero, Laura Yong, Carolina Alvarado, Katherine Madriz, Jorge García, Adrián Figueroa, Pablo Rodríguez, Daniel Marenco, Laura Bogantes y Gustavo Vargas (Teatro Nacional, 2006, álbum histórico 109).

			El 25 de octubre del 2006, Danza Universitaria, en dos funciones, dio una temporada con las obras: Amorosamente, los amorosos (2006), Cualquiera, cualquier día (2004) de Rogelio López y Los apurados (2005) de Luis Piedra, ejecutadas por Gustavo Hernández, Hazel González, Eduardo Guerra, Mainor Gutiérrez, Elián López, Verónica Monestel, Gloriana Retana, Evelyn Ureña y Carolina Valenzuela y con los invitados Antonio Corrales e Iván Saballos. Esta será la última temporada en la que Rogelio López figure como coreógrafo de planta después de haber trabajado 28 años como director de la agrupación (Ávila, 2010, p. 57). 

			Para el 2007, la Fundación de Amigos Pro Mejoras del Teatro Nacional y la Compañía Danzay prepararon, entre el 12 y el 14 de octubre, el estreno de la coreografía El cumpleaños de la infanta de María Amalia Pendones, como una coproducción del Teatro Nacional, la cual será remontada en otras ocasiones. Es un divertimento con estilo Barroco y la autora logra recrear personajes con reminiscencias ibéricas que entretienen (Teatro Nacional, 2007, p. 18). 

			Danza Universitaria, dirigida por Luis Piedra, para iniciar la celebración de su 30 aniversario, presentó la coreografía Réquiem del coreógrafo invitado Humberto Canessa el 19 de setiembre del 2007 (Ávila, 2008, p. 189). Esta estuvo a cargo de Hazel González, Eduardo Guerra, Mainor Gutiérrez, Gustavo Hernández, Elián López, Verónica Monestel, Gloriana Retana, Evelyn Ureña y Pablo Caravaca, quienes mantuvieron su característico estilo interpretativo y buen nivel técnico. Durante el Réquiem de Mozart, los bailarines estuvieron acompañados por músicos y cantantes de la Escuela de Artes Musicales de la UCR, dirigida por Alejandro Gutiérrez (Figura 82) (Teatro Nacional, s. f., archivo digital 144; Ávila, 2008, p. 189).



			Figura 82

			Réquiem de Humberto Canessa, Danza Universitaria, 2007
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			Nota: Baila toda la Compañía, miembros del coro y músicos de la Escuela  de Artes Musicales de la Universidad de Costa Rica.

			Fuente: ATNCR, archivo digital 144. Fotografía de José Díaz.




			El domingo 17 de febrero del 2008, la Compañía Folclórica del Auditorio Nacional, dirigida por Rogelio López, presentó Juemialma. Fue interpretada por Henriette Díaz, Jónesi Guzmán, Jarby Loaiza, Rebeca Montero, Rándall Mora, Warner Ortega, Diego Rivas, Érica Romero, Alexandra Valverde, Rodrigo Vargas, Roxana Vargas y Silene Vega. Con esta obra, el autor pretende romper esquemas del folclor y ampliar el concepto de identidad (Teatro Nacional, s. f., archivo digital 133). 

			Dentro de la programación del FIA del 2008, Jimmy Ortiz mostró su creación más reciente con el grupo 4Pleos/Losdenmedium, un cuarteto denominado Enojo, en la cual expone la temática sobre este sentimiento. Según palabras del autor en la entrevista realizada en diciembre de 2016, como “ese sentimiento callado, oculto e interno”. El tratamiento de los recursos escénicos es muy distinto del que había utilizado con su agrupación anterior, esta vez predomina la economía de los elementos expresivos. Los responsables de la ejecución fueron Mario Blanco, Diego Álvarez, José Quintero y José Álvarez. 

			El 24 de mayo Danza Abierta, dirigida por Rogelio López, también celebró los 30 años de Danza Universitaria con un espectáculo denominado ¿Bailamos? A cargo estuvieron los estudiantes: Fabián Arroyo, Yanán Badilla, Julio Borbón, Raquel Chacón, Mónica Mora, María del Mar Chavarría, Mercedes Colorado, Beatriz Cortés, Silvia Díaz, Katia González, Isabel Guzmán, Ana Míriam Méndez, Paz Méndez, Juan Pablo Miranda, Ana María Moreno, Laura Murillo, Hazel Torres, Susana Vargas y Ana Laura Zúñiga, quienes interpretaron El despertar de la diosa (2008) de Luis Piedra y Danzas abiertas serie III (2008) de Rogelio López. En el intermedio, se presentó el video El espíritu libre de la danza de Adrián Cordero (Teatro Nacional, s. f., archivo digital 065). 

			Al continuar con la celebración de los 30 años de Danza Universitaria, esta agrupación interpretó, de la coreógrafa Sandra Torijano, la obra titulada Amighetti. Se contó con la partitura original del compositor nacional Eddie Mora, ejecutada en vivo por la Orquesta Sinfónica Nacional y con escenografía de Eduardo Torijano, todo en alusión a la obra plástica del pintor costarricense Francisco Amighetti. 

			El 16 y el 17 de octubre del 2008, patrocinadas por la Agencia Española de Cooperación, la Compañía Nacional de Danza y la Compañía Nacional de Danza de El Salvador presentaron el programa itinerante Migraciones: Mirando al Sur, con las obras de sus directores: Ou-Topos de Humberto Canessa y Punto ciego de Francisco Centeno. Inmediatamente, el elenco oficial, en dos funciones, bailó Preámbulo en tiempo de postdata de Francisco Centeno y Corpóreos de Domingo Tejada (Teatro Nacional, s. f., archivo digital 116). 

			La Escuela de Ballet Clásico Ruso, dirigida por Patricia Carreras, el 15 y el 16 de noviembre del 2008 presentó, de María Monákhova, los estrenos: Rondó galante y La musa y el poeta, además de tres reposiciones. También, bailaron Orfeo (1953) de Julián Calderón, interpretada por Margarita Peralta en el papel de Eurídice y Gustavo Vargas quien encarnó a Orfeo (Teatro Nacional, s. f., archivo digital 053). 

			Al iniciar el 2009, para celebrar el 30 aniversario de la Compañía Nacional de Danza, con el patrocinio del Ministerio de Cultura y Juventud (MCJ), el Teatro Popular Melico Salazar, la Compañía Nacional de Teatro y el Teatro Nacional, se escenificó Salomé de Oscar Wilde, dirigido por Luis Carlos Vásquez. Este montaje contó con coreografía de Humberto Canessa y fue ejecutado por Mimí González, Míriam Lobo, Xinia Vargas, Yorleni Bolaños, Pablo Caravaca, Roxana Coto, Melissa Rivera, Wendy Chinchilla, Sylvia Montero, Antonio Corrales y Marlon Cabellos (Teatro Nacional, s. f., archivo digital 027). El Ballet Folklórico Mi Linda Costa Rica presentó A lo tico, un montaje de su directora Leda Segura el 14 de febrero del 2009 (Teatro Nacional, s. f., archivo digital 001). 

			Muchos de los profesionales que se formaron alrededor del TNCR como espacio de crecimiento han visto como sus puertas se han cerrado y cada año es más difícil acceder a un espacio en la programación del mejor escenario si no es rentable la propuesta escénica que se negocia con los responsables de administrarlo. 

			Teatro al mediodía: nueva estrategia 

			Durante la administración de Jody Steiger en el TNCR (2008-2010), se fomentó el Festival de Coreógrafos y se intentó hacer varios cambios, como la creación de una función de gala, el año siguiente, para promover a los autores ganadores. Empero, es importante recordar que, desde el 2003, hubo un descenso en la actividad de danza y ballet en el TNCR,37 pues pocas compañías profesionales o grupos independientes estrenaron sus espectáculos o repusieron sus obras de repertorio como sí lo hicieron a finales del siglo XX. 

			Gran parte de lo que se bailó en este escenario fue gracias a la iniciativa de Steiger al crear el programa Teatro al mediodía, calendarizado cada martes de 12:15 p. m. a 13:00 p. m. Este es un espacio pensado para democratizar las artes escénicas, que pretendía captar al público poco habituado a consumir estas manifestaciones. Los primeros en debutar en esta actividad, que gozó de inmediata aceptación de la audiencia, fueron los coreógrafos ganadores del Festival de Coreógrafos y, luego, otros grupos independientes y emergentes. A inicios de abril del 2009, se identifica la primera presentación en la que Isaac Alemán y José Raúl Martínez repusieron la obra Chocolate Puilett, una de las ganadoras del Festival de Coreógrafos Graciela Moreno 2008 (Teatro Nacional, 2010, archivo digital 001, p. 44). 

			No obstante, en Teatro al mediodía nunca se ofertó un estreno, pues el tiempo es muy limitado para hacer una gran inversión por una sola función de 45 minutos. Este programa todavía se mantiene, pero ya no se programa tanta danza. Entre el 2009 y el 2015, muchas de las coreografías bailadas fueron de los grupos independientes que nunca habían tenido sus temporadas de fines de semana. La idea de Jody Steiger era que los burócratas y trabajadores de otros sectores pudieran invertir su hora de almuerzo viniendo al Teatro Nacional. Por ese motivo, la función, cuyo precio fue de quinientos colones (un dólar norteamericano, aproximadamente), debía tener una duración de 45 minutos. De acuerdo con lo revisado en los archivos del TNCR y resumido en el anexo, se puede asegurar que los grupos independientes fueron los que mejor aprovecharon este espacio.

			Al grupo independiente Metamorphosis, dirigido por Sol Carballo, le correspondió presentarse en mayo del 2009 (Teatro Nacional, 2010, archivo digital 001, p. 46) y, a partir de entonces, en la programación principal de fines de semana, se dejó de calendarizar estrenos o temporadas de danza contemporánea de los grupos que en el pasado usaron este escenario con subsidio o algún apoyo. También, Danza Abend participó en este espacio con obras del repertorio de su fundadora Cristina Gigirey en agosto de 2015 (Figura 83). 

			Las únicas temporadas de danza que se realizaron en el TNCR en el 2009 fueron las programadas por la Compañía Nacional de Danza para celebrar su 30 aniversario. En cuatro funciones, del 1 al 4 de octubre, se exhibieron las obras Bachiana Brasileira No. 7 de Marcela Aguilar e Ineluctable… el tiempo de Nandayure Harley, con la dirección de Mimí González (Teatro Nacional, 2009, archivo digital 009; 2010, archivo digital 001, p. 52). 

			La otra temporada fue la coreografía Bailando en el país del silencio, una producción independiente de Rogelio López que se reprogramó del 22 al 25 de octubre. Esta fue interpretada por muchos de sus exbailarines, como Ena Aguilar, Rolando Brenes, David Calderón, Doris Campbell, Pablo Caravaca, Jorge Corrales, Ivonne Durán, Juan P. Miranda, Diana Naranjo, Gabriela Ortiz, Carlos Ovares, Luis Piedra, Hazel Torres y Evelyn Ureña. La buena acogida de la obra permitió que se bailara de nuevo en febrero del 2010 (Teatro Nacional, 2010, archivo digital 001, p. 52; s. f., archivo digital 052). 

			La maestra y coreógrafa Paulina Peralta, con la Academia de Flamenco, presentó el 6 y el 7 de marzo del 2010 Soy Gitano, un proyecto ganador del fondo ProArtes del año anterior (Teatro Nacional, 2010, archivo digital, 001, p. 54; noviembre 2009, archivo digital, 011). Este fondo se maneja desde el MCJ y financia proyectos o actividades artísticas mediante concurso anual desde 2010, con ello fomenta en mayor medida iniciativas del sector independiente.



			Figura 83 

			La casa de Bernarda Alba de Cristina Gigirey, espectáculo Desde el Sur, Danza Abend, 2015
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			Nota: Bailan Gabriela Dörries, Carol Salazar, Ericka Mata, Salomé González, Marianella Zeledón y Gabriela Peña.

			Fuente: ATNCR, archivo digital 002, 2015. Fotografía de Adriana Hernández y José Pablo Pastor.




			Con la primera promoción de Danza Abierta,38 Rogelio López puso en escena Memorias de elefante (hallado y perdido en un estudio de danza), del 13 al 15 de abril con los jóvenes bailarines: Fabián Arroyo, Julio Borbón, Carolina Cabañas, Mercedes Colorado, Beatriz Cortés, María Chavarría, Silvia Díaz, Kattia González, Isabel Guzmán, María P. Méndez, Juan P. Miranda, Mónica Mora, Ana M. Moreno, Laura Murillo, Hazel Torres, Susana Vargas, Pablo Caravaca, Adrián Figueroa y Dante Mancilla. Esta obra contó con el aporte artístico de Carlos Schmidt y Guillermo Fournier y, en ella, se pudo ver lo aprendido por los bailarines en tres años de trabajo (Teatro Nacional, 2010, archivo digital 012 y 001, pp. 33-37). 

			Rogelio López y Luis Piedra, con su nueva agrupación independiente Imago Danza, presentaron Danzamble el miércoles 6 y el jueves 7 de octubre, con un repertorio de obras de percusión a cargo del Ensamble de Percusión Costa Rica de la Universidad Estatal a Distancia (UNED) dirigido por Bismarck Fernández. En este, bailaron Pilar Aragón, Yanán Badilla, Pablo Caravaca, Silvia Díaz, Javier Jiménez, Paula Herrera, Ronny Marín, Juan P. Miranda, Karina Obando, Gabriela Ortiz, Cristopher Núñez, Francisco Ríos, Hazel Torres y Susana Vargas. De Rogelio López, bailaron Tocata para percusiones y Ogun Badagris, de Luis Piedra ejecutaron dos piezas: Ku-Ka Ilimoku y Uneven Souls (Teatro Nacional, 2010, archivo digital 001, p. 17; s. f., archivo digital programas de mano 004). 

			Por su parte, Danza Universitaria invitó al maestro Fernando Hurtado, que montó la obra Dime dónde, para encontrarte, la cual se bailó en cuatro fechas a finales de octubre del 2010, con Hazel González, Mainor Gutiérrez, Edward Guerra, Verónica Monestel, Elián López, Gloriana Retana, Iván Savallos y Evelyn Ureña. Esta fue una propuesta desafiante para el elenco universitario por los requerimientos técnicos que les impuso el autor español, sin embargo, la sacaron adelante (Teatro Nacional, 2010, archivo digital, pp. 10 y 17; s. f., archivo digital de programas de mano, 002).

			Del 25 al 27 de marzo del 2011, la Compañía Nacional de Danza presentó un espectáculo compuesto por dos obras coreográficas: Poiesis (Figura 84) y Plástico. La primera de la coreógrafa Sandra Torijano, que planteó una interpretación de dos poesías intimistas de su autoría, y la otra del brasileño Bruno Cezario, que realizó una reflexión para denunciar la contaminación ambiental y los efectos de los desechos plásticos, en la cual desde el vestuario hasta la escenografía versan sobre este tema (Teatro Nacional, 2010, archivo digital 001, p. 2). 



			Figura 84

			Poiesis de Sandra Torijano, Compañía Nacional de Danza, 2011
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			Nota: Bailan Sylvia Montero y Carlos Soto.

			Fuente: ATNCR, archivo digital 001, 2010. Fotografía de Patricia Fernández.




			El viernes 13 y el sábado 14 de mayo, el grupo Átropos, constituido por Evelyn Chapellín, Marielena Cerdas y Álvaro Marenco, repuso Al paso recuerdo al paso, coreografía de Marcela Aguilar, con documental de Luis Rábago. Este trata sobre las historias de cada intérprete, su entorno cultural y las experiencias que marcaron sus vidas, es un viaje a tres países donde sus bailarines ubican sus recuerdos: Costa Rica, Venezuela y México. Tres países simbólicos que representan la infancia, la etapa de heroísmo personal y el exilio, en fin, la reconciliación con el pasado (Teatro Nacional, 2010, archivo digital 001, p. 3). 

			La academia Ballet Juvenil Costarricense ejecutó en dos actos Peter Pan, con la coreografía de Annia Rosales del 21 al 23 de octubre del 2011, con Solieh Samudio, bailarín panameño, y Lizeth Valverde en los papeles principales. En el 2012, se abre la programación de danza y ballet con esta compañía que escenificaLa Cenicienta de Pedro M. Boza del 11 al 13 de mayo (Teatro Nacional, 2010, 001, p. 63; 2012-2013, 041). 

			Los miembros de la academia y compañía Danzay estrenaron Historia de los colores de María Amalia Pendones del 24 al 28 de octubre del 2012 y se remontó en el 2013 y el 2014 interpretado por Kristiane Feoli, Mariana Elizondo, Vanessa de la O, Karina Odio, Mariana Fernández, Mariana Elizondo, Daniela Hernández, Pamela Bolaños, Karina Ruiz y Marta Gómez, al lado de Susanne Feoli, Anamari Blandino, Juliana Arguedas, Marcela Prada, Arianne Dietrich, Eduardo Porras, Mónica Martin, Ariana Quesada, Emma Baltodano, Lucía Howell, Jimena Sanz, Mónica Chaves, Graciela Gaviria, Andrea Font y Valeria Portilla (Teatro Nacional, archivo digital 2010, 001, p. 69; 2013, 004; 2014, 001). Este mismo año vuelve el Ballet Juvenil Costarricense con el programa La Consagración de la Danza del24 al 25 de noviembre (Teatro Nacional, 2010, archivo digital 001, p. 71).

			En el 2013, en el contexto de Julio Creativo, IMAGODANZA repone, de Rogelio López, Justo un año después de que el mundo no se acabó, fue presentada el 27 y el 28 de julio e interpretada por Christopher Núñez, Hazel Torres, Ana María Moreno, Fabián Arroyo y William Retana, esta obra se estrenó en el Festival de Coreógrafos (Teatro Nacional, julio 2013, archivo digital 013). El Ballet Juvenil Costarricense montó entre el 25 y el 27 de octubre del 2013 La bella y la bestia, dirigida por Pedro M. Boza (Teatro Nacional, 2013, archivo digital 003).

			En el 2014, fuera de lo bailado en el programa Teatro al mediodía, solo se identificó el espectáculo denominado Junio Creativo en el que se presentó el grupo de danza independiente Losquesomos con la obra El otro cuerpo, proyecto beneficiado con recursos del programa ProArtes 2012, interpretado por Gloriana Retana, Federico Chávez, Esteban Piedra y Gustavo Vargas (Teatro Nacional, 2014, archivo digital 009).

			La otra producción fue El cascanueces, programada del 5 al 14 de diciembre del 2014 y dirigida por Patricia Carreras, María Amalia Pendones, Wes Chapman y María Monákhova (Figura 85). En los papeles principales, actuaron las bailarinas costarricenses Lucía Passuello, Arianne Dietrich, Kristiane Feoli, Johanna Castro, con los invitados Michal Stipa, Steven Meléndez, Jonás Dolnik y Viktor Konvalinka. Como solistas intervinieron Lucía Baltodano, Mariana Elizondo, Vanessa Ciccio, Natalia Kruttko, Marta Gómez, al lado de Andrés Ávila y Eduardo Porras. Además de las bailarinas Jimena Sanz, Marcela Prada, Jessi Usaga, Camila Fernández, Mariana Palazuelos, Heriberto Calderón, Daniel Hernández, Fabio Pérez, Ariel Sanabria, Christopher Díaz, Jorge Sánchez, Nelson Macotelo y Carlos Martínez (Teatro Nacional, 2014, archivo digital 006; 2014, archivo digital 001, pp. 21-22).



			Figura 85 

			El cascanueces de Gustavo Vargas e Hiram Díaz, Ballet Juvenil Costarricense, 2004
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			Fuente: ATNCR, álbum histórico 105, 2004. Fotografía de Garret Briton.




			Para el 2015, se encontraron las presentaciones de dos grupos nacionales. Por un lado, el Ballet Juvenil Costarricense, que ejecutó El corsario del 19 al 21 dejunio y fue dirigido por Annia Rosales con Solieh Samudio (Panamá) y Lizeth Valverde (Costa Rica), acompañados por estudiantes del Ballet Juvenil Costarricense y la Compañía Nacional de Panamá. Por otro lado, Danzay con la reposición de La sirenita, un ballet contemporáneo de María Amalia Pendones, directora del grupo, del 16 al 18 de octubre de 2015 (Teatro Nacional, archivo digital 2015, 002; 001, pp. 63-64, 66; 2015, 005).

			Cuando el Teatro Nacional dejó de ser la casa de la danza 

			Al comentar acerca del cambio dado después del 2003, cuando Graciela Moreno dejó el TNCR, Carlos Ovares, quien también fue director de la Compañía Nacional de Danza, reconoce a esta directora como una gran impulsora de la danza y afirma: 

			Fue la mamá de la danza, con ella había una comunicación directa y un apoyo solidario. Si se trata de cercanía al hecho dancístico, indudablemente es Doña Graciela Moreno la que apoyó ciegamente, sin embargo, otros directores han hecho cambios que han favorecido la carrera del artista de la danza, como cuando se comenzó a apoyar la producción de las obras con algún reconocimiento económico. (No me acuerdo con cuál director fue esto). Los directores que le sucedieron a doña Graciela lo que han hecho es continuar con sus programas, haciéndole un cambio por aquí y otro por allá. Unos apoyando más, otros menos. (Comunicación personal, 20 de febrero de 2017)

			Al preguntarle si, durante los años posteriores a la dirección de Moreno, sintió algún cambio en la política del Teatro Nacional para con los coreógrafos, Carlos Ovares destacó: 

			En el momento que la Dirección del Teatro Nacional pasó a ser un puesto político que cambia cada cuatro años, la dinámica cambia por completo, la cuerda se vuelve más floja e inestable porque no se sabe si un programa artístico tendrá permanencia, si se desarrollará o simplemente desaparecerá. Se está al gusto o idea del político de turno y no siempre esto es favorable. Por otra parte, los programas que han establecido los nuevos directores, algunos muy significativos, corren la misma suerte y terminan viviendo lo que vive el director en el puesto. (Comunicación personal, 20 de febrero de 2017)

			Durante la administración de Samuel Rovinski (2003-2008), se dio continuidad al fortalecimiento de los artistas nacionales con una oferta en la que se promovió el teatro, la danza, la música, las artes visuales y la fotografía, se reforzó el modelo de coproducción de espectáculos y se creó su reglamento. Rovinski trabajó hacia la capacitación del personal del Teatro, se interesó por la protección del patrimonio cultural y la inclusión de los recursos de la era digital. Con el propósito de mejorar las condiciones en las que se desarrollaba el Festival de Coreógrafos, se tomaron decisiones que a algunos creadores les afectó mucho. La primera de estas fue eliminar cuatro funciones, es decir, pasó de tener dos fines de semana a uno. La segunda medida fue eliminar la inscripción libre y se comenzó a realizar curaduría o un tipo de audición para poder participar y, también, se pensó en dar reconocimientos a los mejores trabajos, algo a lo que Graciela Moreno siempre se había opuesto. Además, se inició con la presencia de un jurado internacional, que le cambió el perfil al evento.

			Como otra iniciativa de Rovinski desde la dirección del Teatro Nacional, se inició la edición de la Revista de las Artes Escénicas en el 2004. El primer ejemplar fue coordinado por Camila Schumacher y se le dio la totalidad del contenido al Festival de Coreógrafos para destacar la historia, sus principales protagonistas y, en especial, los logros y las reseñas coreográficas de la XX edición. 

			Para el artista escénico Humberto Canessa, el TNCR ha sido a lo largo de su carrera un espacio muy importante para su desarrollo. Él ha participado en este escenario desde 1987, se inició como miembro de la Compañía de Cámara de la UNA y, luego, se desempeñó en otras agrupaciones. Desde entonces, especialmente con la dirección de Graciela Moreno, pudo participar no solo en el Festival de Jóvenes Coreógrafos en varias ediciones, sino también fue parte del elenco de Danzas y Tradiciones dirigido por Mireya Barboza en el Taller Nacional de Danza. De igual manera, formó parte del montaje Fuego y sombra inspirado en la obra de Federico García Lorca, dirigido por Luis Carlos Vásquez, una coproducción del Teatro Nacional y varias instituciones adscritas al MCJD. Posteriormente, Canessa bailó en varias temporadas de la Compañía Nacional de Danza bajo la dirección de la coreógrafa mexicana Cora Flores, ya que, en esa época, el TNCR era la sede oficial de las compañías estatales. Humberto Canessa destaca que:

			Doña Graciela como directora fue un gran apoyo para los artistas emergentes como yo, de hecho ella me invitó a venir al cierre del Festival de Coreógrafos con mi obra Políptico sobre piel y madera en el año 2000, cuando vivía en Colombia y es por esa razón, que al año siguiente regreso a Costa Rica para realizar la creación de Ojos que no ven... con la CND, con la que gané el Premio Nacional de Danza como mejor coreografía 2001. Desde entonces el TNCR ha estado en mi proceso como creador-intérprete, director y coreógrafo. (Comunicación personal 6 de febrero de 2017)

			Igual que otros bailarines y coreógrafos consultados, todos coinciden en destacar que la época más fructífera para la danza nacional, con el Teatro Nacional como epicentro, fue la etapa de la dirección de Graciela Moreno. Sobre este aspecto Canessa amplía:

			Tal vez porque ella tenía una visión más participativa e inclusiva de la cultura y una política de puertas abiertas (con los típicos arrebatos del poder y los favoritismos) pero no imposible de ganar si se tenían los argumentos y los proyectos correctos; junto a ella se creó el Festival de Coreógrafos, se estimuló mucho la creación de compañías independientes, era sede de las compañías estatales, existían coproducciones, etc. Posteriormente a esta dirección ha sido muy difícil entablar un diálogo más preciso y eficaz con el TNCR, quizá por problemas de presupuesto o porque los objetivos han ido cambiando con las nuevas direcciones, convirtiéndolo en un espacio casi inaccesible. Las siguientes direcciones han sido variadas desde Samuel Rovinski, con el que tuve una breve relación siendo director de la CND y luego Jody Steiger que siempre fue parte del área de dirección técnica del TN y que conocía de primera mano la gestión de doña Graciela. Luego de ellos dos, mi relación fue haciéndose cada vez más distante. (Comunicación personal, 6 de febrero de 2017)



			Figura 86

			José Limón Dance Company en el Festival de Coreógrafos Graciela Moreno, 2003
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			Fuente: ATNCR, álbum histórico 103, 2004. Fotografía de promoción de la José Limón Dance Company.




			Canessa, exdirector de la Compañía Nacional de Danza y coreógrafo independiente, reflexiona sobre los nuevos contextos del TNCR al indicar que 

			Las políticas obviamente han cambiado y poco a poco espacios tan importantes como el Festival de Coreógrafos han ido perdiendo su fuerza, su brillo, hasta su agenda originalmente en diciembre y sobre todo su capacidad de ser un estímulo real para el sector de la danza, de hecho, las últimas direcciones han provocado un real alejamiento del sector de este importante escenario. De hecho, en mi caso, la última obra estrenada ahí fue el Requiem de Mozart con Danza Universitaria en 2008, eso significa que ya con este son casi diez años sin poner pie en el escenario más importante del país, siendo yo aún un coreógrafo activo, ya que he realizado por ejemplo una versión de “Alicia” de Lewis Carroll para el Ballet Nacional de Perú en el Gran Teatro Nacional de ese país apenas en el 2015. (Comunicación personal, febrero de 2017)

			No es sino hasta el 2016, con la dirección de Fred Herrera, que un trabajo de Humberto Canessa se vuelve a presentar y es en la temporada de reposición del montaje La isla de los hombres solos. Una adaptación teatral que dirigió José Zayas de la obra de José León Sánchez para el Teatro Espressivo cuando realizó el trabajo escénico, corporal y coreográfico junto al director. 

			Canessa siente que, poco a poco, el Teatro Nacional está recuperando su capacidad de ser un centro cultural proactivo, que se abre a nuevos procesos al ofrecer oportunidades a las artes escénicas. En suma, él espera que eso continúe para que en el futuro los artistas independientes tengan nuevamente la posibilidad de volver a ese escenario al que tanta admiración y afecto le tienen para llenarlo con sus creaciones.

			Liliana Valle, bailarina fundadora de Danza Universitaria, directora y coreógrafa de la Compañía de danza Merecumbé, al ser consultada sobre la importancia del TNCR en su carrera, comentó: 

			Mi contacto con el Teatro Nacional ha sido muy limitado en los últimos veinte años, en principio porque tomé la decisión de trabajar con un género de la danza cuyo material estético es de origen popular y encontré en diversas ocasiones gran resistencia hacia el trabajo creativo que estaba desarrollando, no fue el caso de Graciela Moreno, ya que gocé de su apoyo siempre. Mi decisión fue trabajar con otros teatros ya que, todo el proyecto que estaba desarrollando demandaba mucho como para ocupar mucha energía en abrir ese espacio. (Comunicación personal, 28 de febrero de 2017)

			Retomando el apoyo a la danza

			El cambio más significativo que benefició al sector de la danza nacional, después de la época de Graciela Moreno Ulloa, dentro de lo que permitió la legislación y sus reglamentos, se identifica durante la administración de Adriana Collado entre el 2010 y el 2014. En este período, específicamente en el 2011, la dirección del TNCR decidió apoyar de manera estratégica el Festival de Coreógrafos Graciela Moreno y le asignó un mayor presupuesto, reforzó el equipo de producción y lo calendarizó en el mes de setiembre, aspecto que conmocionó a todo el gremio, pues este festival por más de cinco lustros se había realizado en las primeras semanas de diciembre. A pesar de las críticas por parte de los creadores, este cambio resultó muy bueno para el festival toda vez que durante cuatro años consecutivos el Teatro se llenó en cada una de sus funciones. 

			En esta administración, se identificó, entre el 3 y el 6 de junio del 2010, que el TNCR y el MCJD coprodujeron el remontaje de la obra Orfeo y Eurídice (el destierro de la serpiente), creada y dirigida por la coreógrafa Vicky Cortés en colaboración con el compositor Alejandro Cardona y Gabrio Zapelli en la iluminación y escenografía (Figura 87). Esta coreografía la interpretaron, además de la autora en el papel de Eurídice, Rodolfo Seas como Orfeo y, como las Ménades, Florencia Chaves, Ivonne Durán, Sandra Trejos, Karina Castillo, Lorena Zúñiga, María J. Montero y Maureen Solís. Este espectáculo gozó de buena acogida de público. 



			Figura 87 

			Orfeo y Eurídice (el destierro de la serpiente) de Vicky Cortés, 2010
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			Fuente: ATNCR, archivo digital 001, 2010. Fotografía de Navarro.




			Entre el 2014 y el 2015, la directora del TNCR fue la bailarina y coreógrafa Inés Revuelta Sánchez, quien, según Gabriela Dörries, 

			Como directora de Danza Abend recibí mucho apoyo por parte de Inés Revuelta. Sobre todo, cuando en el 2014 nos invitó a ser parte del homenaje que se le realizó a Cristina Gigirey en el Festival de Coreógrafos. Gracias a su iniciativa de realizar dicho homenaje Danza Abend resurgió y sigue realizando espectáculos y entrenando bailarines. En 2016 Danza Abend presenta parte del acervo coreográfico de Gigirey, en este destaca Aquella mujer, interpretada por el nuevo elenco [Figura 88].(Comunicación personal, 16 de enero de 2017) 



			Figura 88 

			Aquella mujer de Cristina Gigirey, Danza Abend, 2016
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			Nota: Bailan Mauricio Matamoros, José Ventura, Álvaro Marenco, Rebeca Alvarado y Melania Fernández. 

			Fuente: ATNCR, archivo digital 001, 2016. Fotografía de Adriana Hernández y José Pablo Pastor.




			Además del Festival de Coreógrafos, durante la gestión de Revuelta se mantuvo el espacio de Teatro al mediodía, donde algunas agrupaciones independientes y oficiales presentaron parte de su repertorio en este breve tiempo. Asimismo, esta dirección continuó con la programación de El cascanueces. 

			Al asumir Fred Herrera la dirección del TNCR en el 2015, se observó un interés por hacer coproducciones mediante el programa Érase una vez, coordinado con el MEP y otras instituciones gubernamentales como la Corte Suprema de Justicia, la CND, entre otras, con el propósito de incentivar a un nuevo público a visitar el TNCR. En este contexto, en el 2016, se encuentra el montaje de El pájaro de fuego con música de Ígor Stravinski, creado por Alexánder Solano y ejecutado por el elenco de la CND. Esta coproducción de danza fue reprogramada a finales de abril del 2017 con algunos cambios en sus protagonistas (Figura 89). 



			Figura 89 

			El pájaro de fuego de Alexander Solano, Compañía Nacional de Danza, 2017
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			Fuente: ATNCR, archivo digital 002, 2017. Fotografía de Ana Mariela Rodríguez.




			Empero, lo más novedoso del 2016 fue el montaje del Ballet Contemporáneo Alicia en el país de las maravillas, que dio 15 funciones entre el 3 y el 18 de diciembre (Figura 90). Presentado por el Teatro Nacional en coproducción con Danzay y el Sistema Integral de Formación Artística (Sifais), este contó con la dirección de María Amalia Pendones y con aproximadamente 200 bailarines, distribuidos en tres elencos distintos; los bailarines fueron seleccionados en audiciones realizadas nueve meses antes de su estreno. En los papeles principales, destacaron Kristiane Feoli, Mariana Elizondo, Martha Gómez, Silvia Baltodano, Isabel Guzmán, Andrés Ávila, Eduardo Porras, Liz Valverde, Karina Lesko, Néstor Morera, Sergio Barrantes, Vanessa de la O, Katherine Madriz, María José Solera, entre otros. Para la temporada de diciembre del 2017, la audición para los papeles principales y el cuerpo de baile se realizó a finales de abril. 



			Figura 90 

			Alicia en el país de las maravillas de María Amalia Pendones, 2016
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			Nota: Bailan Néstor Morera, Isabel Guzmán y Francisco Rodríguez. 

			Fuente: ATNCR, archivo digital 003, 2016. Fotografía de Carlos Nigro.




			Descenso de producciones internacionales (1990-2017)

			Otro aspecto que ha caracterizado a la danza en Costa Rica ha sido la ausencia de grupos internacionales en la programación ordinaria de todos los teatros, a partir de la primera década del siglo XXI. En el ámbito internacional, la programación de los grupos y compañías profesionales sufrió la misma suerte que la actividad de los conjuntos nacionales. Al analizar los archivos del TNCR entre 1990 y el 2016, se encontró que, en algunos años, hubo eventos significativos; en otros, muy poca actividad y, en dos temporadas, ninguna agrupación invitada. En este sentido, el Teatro Nacional dejó de ser el escenario donde se programaban los principales estrenos o temporadas de repertorio de los grupos profesionales internacionales y nacionales. 

			Sin embargo, muchos de estos espectáculos fueron gestionados por Conciertos Internacionales y, luego, por la empresa Interamericana Producciones, las principales entidades dedicadas a la promoción cultural de Costa Rica en las tres últimas décadas. No obstante, cabe destacar que, gracias al FIA, en sus primeras ediciones internacionales y, aproximadamente, hasta el 2004, se pudo observar una cantidad interesante de agrupaciones de danza en diferentes estilos y de buena calidad.

			En 1990, antes de que el terremoto obligara a un cierre de dos años, se observaron dos compañías de ballet. El Ballet Teatro Stanislavsky, que se presentó entre el 30 de agosto y el 1 de setiembre, con un programa que incluyó Pas de quatre, Danzas nocturnas, Noche de Walpurgis y Carmen, ejecutado por un conjunto de cámara (Teatro Nacional, 1990, álbum histórico 057). La otra agrupación fue el Ballet Clásico Argentino, con Julio Bocca y Eleonora Cassano como solistas, quienes el 3 y el 4 de noviembre de 1990 en dos programas diferentes bailaron, junto a sus colegas, Suite de Don Quijote, La noche de Walpurgis, Dos mundos, El combate y Entre tangos y milongas. Ambos espectáculos se presentaron gestionados por Conciertos Internacionales (Teatro Nacional, 1990, álbum histórico 057). 

			El 17 de marzo de 1993 se dio la reapertura del Teatro Nacional y este año se contó con cuatro eventos internacionales. Para el 23 y el 24 de abril, la presentación fue de los Coros y danzas de los niños de Ucrania dirigidos por Dimitry Kaigorodov y Galina Kaigorodova. Dos meses después, el turno fue para el Florida State Ballet, el cual, según nota del programa de mano, mostró “la tradición del Bolshoi, el espíritu del Jazz y la sensualidad de la danza moderna en un espectáculo de primera línea” denominado Dance Alive (Teatro Nacional, 1993, álbum histórico 064). 

			Invitados por la Embajada de México, el Teatro Nacional y el Ayuntamiento de Oaxaca, el domingo 17 de octubre se presentó el espectáculo titulado Danzas Oaxaqueñas (Teatro Nacional, 1993, álbum histórico 065). Con motivo de la celebración del 96 aniversario del Teatro Nacional, la Fundación de Amigos del Teatro Nacional y Conciertos Internacionales promovieron El águila dorada, un espectáculo de la solista y coreógrafa mexicana Pilar Medina los días 22 y 23 deoctubre de 1993 con las obras: Quebranto, Breve danza para un largo adiós y El águila dorada (Teatro Nacional, 1993, álbum histórico 065). 

			En 1994, la oferta fue más variada y Conciertos Internacionales presentó, entre el 17 y el 18 de octubre, Buenos Aires Tango. Seguidamente, bailó, dirigida por Corrine Bougaard, la Union Dance, principal Compañía de danza de Londres con el espectáculo Through dance coloured glasses el 24 y el 25 de octubre. Además, se realizó el primer Festival Internacional de Ballet, organizado por esta empresa cultural, el 13 y el 14 de noviembre de 1994 con representantes de Rusia, Bulgaria, Polonia, Venezuela, Cuba, República de Tartaria y el Ballet Stanislavsky de Moscú. Se interpretaron obras como La bella durmiente (adagio), El corsario, Diana y Acteón, la danza rusa de El lago de los cisnes, La muerte del cisne, Tötemy Don Quijote (Teatro Nacional, 1994, álbum histórico 067). 

			Para 1995, no se encuentra ningún espectáculo internacional. En 1996, hubo una preinauguración del FIA con el montaje Carmina Burana, del Ballet Nacional Chileno bajo la dirección de Maritza Parada Allende, acompañados por la Orquesta Sinfónica Nacional y el Coro Sinfónico Nacional el 10 y el 11 de marzo (Teatro Nacional, 1996, álbum histórico 070).

			En esta quinta edición del FIA, se tuvo la suerte de ver dos agrupaciones europeas de muy buen nivel coreográfico e interpretativo con los espectáculos Rosas Danst Rosas (1983) y Easy to love (1993). La primera obra es de la belga Anne Teresa de Keersmaeker, exponente de la danza posmoderna, que trajo su coreografía minimalista y más emblemática, la cual fue ejecutada por Cynthia Loemy, Sarah Ludi, Anne Mousselet, Samantha Van Wissen, Roxane Huilmand y Johanne Saunier. Este cuarteto cuenta con música de Peter Vermeersch y Thierry De Mey. La otra obra Easy to love (1993), del escocés Mark Sieczkarek, fue creada para los bailarines de la Folkwang Tanzstudio de Alemania, entre los que participaron destacó la bailarina costarricense Vicky Cortés. Esta coreografía contó con una bella escenografía creada a base de material de desechos de monumental belleza (Teatro Nacional, 1996, álbum histórico 070). 

			En 1997, en el contexto de la celebración del centenario, vino Antonio Canales, uno de los mejores bailaores de flamenco, y se presentó el 8 de marzo. La Compañía Nacional de Danza de México, dirigida por Cuauhtémoc Nájera dio tres funciones de Giselle entre el 18 y el 20 de abril con la Orquesta Sinfónica Nacional, dirigida por el maestro invitado Enrique Patrón De Rueda. También, el Ballet de Zaragoza escenificó, de Arantxa Argüelles, Amor brujo con música en vivo de Manuel de Falla, a cargo de la Orquesta Sinfónica Nacional los días 13, 14 y 16 de noviembre (Teatro Nacional, 1997, álbum histórico 073). 

			En 1998, para la edición del FIA, se presentaron muchos grupos de danza provenientes de Austria, Argentina, Venezuela, Honduras, Nicaragua, Estados Unidos, México y España. Además, este año vino, desde Francia, España y Japón, a mostrar su arte danzario, Jeune Ballet de France el 10 de marzo. Posteriormente, vuelve Antonio Canales y su compañía con motivo de la celebración del Centenario de Federico García Lorca. El 21 de mayo bailaron La casa de Bernarda Alba y Guernica (Figura 91).

			A finales de ese mes, debutó la Compagnie Azanie de Lyon. Los tres espectáculos fueron promovidos por Conciertos Internacionales (Teatro Nacional, 1998, álbum histórico 079). El martes 6 de octubre hubo una función de gala con la compañía de la Danza Clásica de Okinawa (Teatro Nacional, 1998, álbum histórico 081). 

			Para 1999, Memoria del holocausto fue el excelente trabajo que trajo la Kibbutz Contemporary Dance Company a inicios de febrero (Teatro Nacional, 1999, álbum histórico 083). Varios meses después, el grupo francés, que fusiona danza contemporánea, ballet, acrobacia, circo, ritmo de calle y danza afrofrancesa, presentó el espectáculo Accrorap, el 26 de setiembre. Ambas agrupaciones fueron traídas por Conciertos Internacionales gozaron de buena aceptación por sus propuestas novedosas y de buen contenido (Teatro Nacional, 1999, álbum histórico 084). Por su parte, el Gran Ballet de la Ópera de Chelyaninsk, mostró un repertorio tradicional y de mala calidad el 3 y el 4 de agosto de 1999 (Teatro Nacional, 1999, álbum histórico 084). De igual manera, la Compañía de Ballet Flamenco Paco Mora ejecutó su versión de Carmen entre el 19 y el 21 de diciembre de 1999 (Teatro Nacional, 1999, álbum histórico 085). 



			Figura 91

			La casa de Bernarda Alba de Antonio Canales, 1998

			
				
					[image: ]
				

			

			Fuente: ATNCR, álbum programas de mano 079, 1998.




			En la oferta del VII Festival Internacional de las Artes, San José 2000, el TNCR colaboró con la presentación del grupo catalán de teatro de fricción y experimental La Fura dels Baus con el montaje de 1999 Ombra. Este es un espectáculo de corte intimista basado en textos de García Lorca que se mostró entre el 18 y el 21 de marzo del 2000 (Teatro Nacional, 1999, álbum histórico 085). 

			Conciertos Internacionales presentó a la Compañía de Sara Lezana, la cual bailó las obras La antología de la danza española y flamenca y El amor brujo, el 31 de mayo y el 1 de junio de 2000 (Teatro Nacional, 2000, álbum histórico 088). La agrupación Tres al compás ejecutó Entre lunares el 4 y el 5 de octubre de 2000 con el cantaor José Jiménez y las bailaoras Marisol Navarro Prados, Rocío Acosta Malo y Antonia Moya (Teatro Nacional, 2000, álbum histórico 089). 

			En 2001, el turno fue para el Ballet Nacional de Cuba, dirigido por Alicia Alonso, que escenificó La Cenicienta en dos funciones al finalizar marzo. Este ballet en dos actos, con música de Johann Strauss, fue interpretado por las figuras principales: Lorna Feijó, Anissa Curbelo, Víctor Gilli y Nelson Madrigal. Los artistas cubanos, también, fueron traídos por Conciertos Internacionales. Según nuestra crítica a esta función, acudieron muchos niños y jóvenes que aplaudieron por varios minutos (Teatro Nacional, 2001, álbum histórico 091). 

			El 9 de junio de este año, el reconocido bailaor Joaquín Cortés vino con su espectáculo Live, el cual causó mucha expectativa por ser un divo del flamenco; los precios de los boletos no estaban al alcance de un sector popular. Cortés fue un provocador en el escenario para despertar a un público un tanto reacio a aplaudir su derroche de energía y pasión gitana en sus nueve segmentos de la obra (Teatro Nacional, 2001, álbum histórico 092). 

			Para celebrar la fecha del aniversario del TNCR, el 23 y 24 de octubre, Cristina Hoyos, una de las más grandes bailaoras de flamenco, presentó el espectáculo Al compás del tiempo. Este estaba compuesto por ocho cuadros con diversos ritmos y vestuarios coloridos, donde la danza flamenca se presentó sin concesiones y se pudo disfrutar la fusión de los sonidos del cante y los movimientos de los bailaores (Teatro Nacional, 2001, álbum histórico 093). 

			A inicios del año 2002, la Fundación Amigos del Teatro Nacional organizó el espectáculo Sea parte de una gran obra el 15 y 16 de febrero, con el fin de recaudar fondos para la restauración del Teatro y por la cercanía de la celebración de su 105 aniversario. En este programa, participaron Le Jeune Ballet Québec con Chirpaz, el costarricense Carlos Ovares con Su collar de penas y Angelito en penitencia. También, se bailó Concerto de Françoise Vaussenat (Francia), L’Eclipse de Jane Mappin (Québec), Chronicals de Beverley Aitchison (Canadá), pas de deux de El cascanueces montado por Samuel Abramian (Rusia), Le Poids de L’Ame de Louis-Martin Charest (Montreal), Études sur quelques caprices de Hélene Blackburn (Teatro Nacional, 2002, álbum histórico 094). 

			Vuelve Julio Bocca, esta vez a la cabeza del Ballet Argentino, el 20 y el 21 demarzo de 2002. La programación incluyó Piazzolla tango vivo de Ana María Stekelman, pas de deux de Jules Perrot, Corrientes de William Alcalá y Ecos de Mauricio Wainrot. Bocca estuvo acompañado por Cecilia Figaredo, Rosana Pérez, Lorena Sabena y un cuerpo de baile (Teatro Nacional, 2002, álbum histórico 094). 

			Para la VIII edición del FIA 2002, que se realizó del 3 al 21 de abril en el Teatro Nacional, se presentó el grupo israelita Vértigo con los montajes grupales: Esther de Noa Wertheim y Lo que el pez disfruta de Rami Levi en la función de inauguración. El 6 de abril bailó el Ballet Folclórico Coreano y el lunes 8 se organizó la Muestra de Danza Nacional (Teatro Nacional, 2002, álbum histórico 094). 

			El Gran Ballet del Teatro de la Ópera de Kiev, gestionado por Conciertos Internacionales, el 26 de mayo de 2002 bailó un programa que incluyó El cascanueces, El Corsario, Giselle, La muerte del cisne, Don Quijote y Carmen del cubano Alberto Alonso, con Tatiana Golyakova y Víctor Ischuk. Las ejecuciones demostraron que este grupo tiene una tradición que lo acuerpa en su calidad artística (Teatro Nacional, 2002, álbum histórico 095). 

			En marzo de 2003, en una gira por Centroamérica, Conciertos Internacionales trajo el Gran Ballet Bolshoi, con más de 42 bailarines en escena y los solistas: Elena Andrienko, Konstantin Ivanov, Evegeny Kern, Vassilii Ialpaev, Ksenia Tsareva y Vladimir Chabaline. Este grupo ejecutó Don Quijote completo. Los jóvenes intérpretes demostraron dominio técnico, energía y entrega al asumir las secciones grupales con limpieza (Teatro Nacional, 2003, álbum histórico 098). 

			La Compañía de Ballet Flamenco Eva Yerbabuena, cuya protagonista y coreógrafa fue ganadora de la Bienal de Sevilla como la mejor bailarina del año 2002, presentó el 1 de mayo del 2003 el espectáculo 5 mujeres 5. En este trabajo, hubo acople entre la música, las voces y los taconeos de los ocho bailaores y mantuvo lo esencial de la danza flamenca (Teatro Nacional, 2003, álbum histórico 098). 

			El 14 y el 15 de febrero del 2004 se realizó la Gala del Ballet Iñaki Urlezaga (Figura 92), quien ha sido estrella del Royal Ballet de Londres, su compañía ejecutó el programa denominado Ballet Concierto con varias piezas del repertorio convencional y obras nuevas, en el que se hizo evidente el talento latinoamericano. Los miembros de esta nueva agrupación demostraron un nivel homogéneo con buena técnica e interpretación (Teatro Nacional, 2004, álbum histórico 103). 

			Para el 17 y el 18 de setiembre, vino Ballet Nacional de México39 dirigido por la legendaria maestra y coreógrafa Guillermina Bravo, con el objetivo de interpretar la versión de Carmina Burana, creada por Luis Arreguín. Sin embargo, esta no llenó las expectativas de la crítica por pobre composición, deficiente interpretación y disparidad en el nivel técnico del elenco (Teatro Nacional, 2004, álbum histórico 102). 



			Figura 92 

			Ballet Iñaki Urlezaga, 2004
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			Fuente: ATNCR, álbum histórico 103, 2004. Fotografía de Katia Vargas.




			El 5 de setiembre del 2005 se presentó el espectáculo El pulso rítmico de Corea, palpita en el mundo, por la Compañía Mun Jeong. La puesta fue organizada por la Embajada de la República de Corea, el Ministerio de Cultura y Turismo de la República de Corea y la Fundación de Coreanos residentes en el extranjero (Teatro Nacional, 2005, álbum histórico 106). 

			El American Ballet Theatre Studio Company, dirigido por Clinton Luckett y promovido por la Fundación Amigos Pro Mejoras del Teatro Nacional, el 19 y el 20 de octubre del 2005, ejecutó fragmentos de Divertimento N.º 15 del coreógrafo George Balanchine, Cucurrucucu Paloma de Laura Gorenstein, Tea & Temptation de Brian Reeder, el Grand pas de deux del III acto de Don Quijote, coreografía de Petipa y Gorsky, así como Hush de Stephen Mills. En estos bailarines hubo pericia, sus cuerpos se manifestaron vitales y dieron una lección de cómo deben ser tratados los unísonos (Teatro Nacional, 2005, álbum histórico 107). 

			Cuatro años después de su debut en Costa Rica, vuelve el Ballet Flamenco de Andalucía dirigido por Cristina Hoyos con el espectáculo Viaje al Sur el 29 de octubre del 2005 (Teatro Nacional, 2005, álbum histórico 107). La Compañía de Danza Flamenca de Antonio “El Pipa” escenificó el montaje Del tablao con buena crítica; el 26 y el 27 de mayo de 2006, su tropa bailó con aire y gracia todo el programa. Ese mismo año, se apreció una producción de la coreógrafa y primera bailarina María Carrasco Cerrillo en el espectáculo Tiempos flamencos, quien trabajó al lado del director musical Carlos Pascual Orgaz y que se presentaron el 19 y el 20 de octubre. Su espectáculo fue de lo contemporáneo a lo tradicional sin llegar a profundizar, dejó un sabor de flamenco ligero (Teatro Nacional, 2006, álbum histórico 110). 

			En el 2007, vino el bailarín argentino Hernán Piquín y ejecutó Hernán Buenos Ayres: ángel y demonio, coreografía, idea y dirección de Margarita Fernández y Laura Roatta, inspiradas en los textos de Dante Alighieri y Leopoldo Marechal, el 18 y el 19 de abril. En este trabajo fusionaron elementos de la danza clásica, neoclásica, urbana y contemporánea, que fue asumida por diez bailarinas de Fuga Danza al lado de los solistas (Teatro Nacional, s. f., archivo digital, p. 36).

			El 25 de mayo del 2007, el Ballet Nacional de Cuba vuelve con un repertorio más variado, conformado por obras de Eduardo Blanco, Alicia Alonso, Marius Petipa y Alberto Méndez. En la presentación, se mostró a nuevos bailarines poseedores de un excelente nivel técnico quienes ejecutaron obras en las que se destacan rasgos de la identidad caribeña y aspectos de la danza clásica tradicional. 

			Para celebrar el 110 aniversario del TNCR, varias instituciones se unieron para patrocinar la presentación del American Ballet Theater Studio Company. Este evento, realizado el 18 y el 19 de octubre del 2007, fue una coproducción del Teatro Nacional, la Fundación de Amigos Pro Mejoras del Teatro Nacional y Britt Espressivo en colaboración con empresas privadas como: American Airlines, el Gran Hotel Costa Rica, entre otras.

			El FIA del 2008 programó a la Compañía de Flamenco Antonio “El Pipa”, quien se presentó por segunda vez en nuestro país con la puesta en escena Puertas adentro, para el 19 y el 20 de abril (Teatro Nacional, s. f., archivo digital 117 y 120). En el 2009, solo se identifica el International Ballet Theatre con The Dream, el 19 de febrero. En el espacio Teatro al mediodía, los bailarines del Juilliard School de Nueva York el 19 de mayo (Teatro Nacional, 2010, archivo digital 001, p. 58). 

			En la edición del 2010 del FIA, se presentó el Ballet Nacional de España dirigido por José Antonio Ruiz con Dualia de Rojas y Rodríguez y La leyenda (2004) de José Antonio Ruiz, un homenaje a Carmen Amaya, el 18 de abril. Así como María Pagés, quien bailó el espectáculo Flamenco Republic el 27 y el 28 de marzo de 2010. 

			En el 2011, la Compañía Flamenca Cal y Canto escenificó Llorona: duelo, duende y compás, el viernes 11 y el sábado 12 de marzo (Teatro Nacional, 2010, archivo digital 001, p. 2). En el 2012, solo volvieron la Limón Dance Company el 21 de abril. Asimismo, Iñaki Urlezaga Ballet, que bailó el miércoles 22 de agosto (Teatro Nacional, 2010, archivo digital 001, pp. 63 y 67; 2012-2013, 013). 

			Para el 2013, la participación internacional fue del Ballet de Praga el 21 y 22 de mayo con la dirección de Petr Zuska. Esta agrupación bailó extractos de las obras: El lago de los cisnes, Espartaco, Giselle, La bella durmiente, Coppélia y Las llamas de París (Teatro Nacional, enero-abril 2013, archivo digital 001, p. 17).

			En el 2014, el Russian Classical Ballet ejecuta completo El lago de los cisnes el 1 y el 2 de junio, dirigido por Evgeniya Bespalova y Valentin Grishchenko. Además, el Ballet del Teatro Nacional de Praga, el 17 y el 18 de agosto, bajo la dirección de Peter Zuska, baila un repertorio muy variado, como el pas de deux de La bella durmiente, el pas de trois del primer acto y el pas de deux del tercer acto de El lago de los cisnes, de Raymonda el Grand Pas, el dúo de Diana y Acteón y la suite de Romeo y Julieta. También, bailaron el adagio del primer acto de La Bayadera, así como el pas de deux de Esmeralda, Regreso a una tierra desconocida coreografía de Jirí Kylián, La muerte del cisne de Michel Fokine y de Don Quijote el pas de deux. Ambos ballets fueron traídos a Costa Rica por Interamericana de Producciones (Teatro Nacional, junio 2014, archivo digital 003; agosto 2014, 004). 

			En el 2015, solo se presentó una agrupación extranjera, la Russian Clasical Ballet, traída por Interamericana de Producciones, que bailó Romeo y Julieta el 21 y el 22 de marzo. Esta es la primera compañía de origen ruso que presenta la versión completa de este ballet en el país (Teatro Nacional, 2015, archivo digital 001, p. 5; 008). 

			En el 2016, el único espectáculo de danza contemporánea identificado fue el grupo danés Granhoj Dans (Figura 93), que se destacó por su calidad artística. Visitó el TNCR para presentar la versión femenina de la coreografía Rose: Rite of spring-Extended 2 de Palle Granhoj, su director, con música de Ígor Stravinski, con la pieza para piano de La consagración de la primavera ejecutada en vivo. En esta obra, el autor logra generar un ambiente de mayor intimidad y crea múltiples imágenes poderosas, atrevidas y sensuales pertenecientes al universo femenino (Teatro Nacional, 2016, cartelera). 



			Figura 93 

			Granhoj Dan, 2016
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			Fuente: ATNCR, Archivo digital, Cartelera 2016.





			Luego, para la celebración del año nuevo chino, se presentó Danza del León, ceremonia o ritual de purificación con la dirección de Víctor On, el 8 de febrero del 2016 (Teatro Nacional, 2016, cartelera). Más tarde, la Embajada de Corea promocionó el espectáculo Yehang (Aroma de arte), que se presentó el 10 de marzo con bailes típicos de abanicos, ritmos típicos del Janggu (tambor tradicional en forma de reloj de arena), Minyo, Samulnori, entre otros (Teatro Nacional, 2016, cartelera). 

			Estos espectáculos internacionales fueron vistos por pocas personas, ya que su difusión se manejó desde el TNCR y las instancias gubernamentales, sin llegar a los públicos interesados, como los bailarines profesionales o estudiantes de danza y los gestionados por empresarios. Debido a sus costos, tampoco permitió llegar a los especialistas. Todo lo anterior al no existir una política nacional de difusión y apoyo a las artes. 

			Flamenco en Costa Rica

			El flamenco, expresión artística que integra varias disciplinas en un solo sentir, ha tenido mucha aceptación en nuestro país. Cabe destacar que, desde los primeros años de programación en el TNCR, se han presentado agrupaciones que, de alguna manera, han permitido cultivar el gusto por el flamenco, hasta organizar festivales internacionales y constituir agrupaciones nacionales con buenos productos artísticos. 

			Se debe recordar que, por estas tablas, los intérpretes de zarzuelas, el folclor español, han danzado desde finales del siglo XIX. En la primera parte del siglo XX, impresionaron la gran Carmen Amaya y el elenco de la Compañía de María Antinea. En la segunda parte de ese siglo, fueron Rafael de Córdova y su Compañía de Ballet Español, el Ballet Español de Ángel Pericet, Pepe Bronce, la Compañía de Baile Español de Antonio Gades, Pilar Rioja, Manuela Vargas y Antonio Canales, así como el espectáculo Cumbre Flamenca. Para el siglo XXI, se ha tenido la oportunidad de ver, en este escenario, a Sara Lezana, Joaquín Cortés, Cristina Hoyos, Eva Yerbabuena, Antonio “El Pipa”, María Carrasco y el Ballet Nacional de España y Farruquito con sus respectivos elencos.

		
	Figura 94 

			Festival de Flamenco, Damaris Fernández, 1998
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			Fuente: ATNCR, álbum programas de mano 082, 1998.




			De nuestra cosecha, se pueden citar los esfuerzos de Damaris Fernández (Figura 94) y Paulina Peralta, entre otros, en la segunda mitad del siglo XX por cultivar el sentir flamenco; además, en el Festival de Coreógrafos siempre tuvo espacio este baile. Para la nueva centuria, aparecieron otros protagonistas como la Asociación Flamencos de Costa Rica, que organizó, con el apoyo del TNCR, los Festivales de Flamenco García Lorca con espectáculos experimentales dirigidos por María Bonilla, como Las mujeres de Lorca (1998), Mujer después de la ventana (2000), Medea (2001), Media luna y Cal y canto (2003). 

			El grupo Al Ándalus, creado en 1991 por Rocío González Urrutia, se ha mantenido muy activo durante estos años. El 15 de noviembre del 2009, Al Ándalus presentó, en una temporada, el espectáculo Contigo Andalucía. La agrupación ha seguido bailando en varias ocasiones con segmentos de otras creaciones de su repertorio en el espacio Teatro al mediodía, por seis años. De igual modo, Paulina Peralta y su academia ha realizado puestas en escena con sus alumnas y artistas internacionales. 

			En el 2011, la compañía Cal y Canto, dirigida por Aida Vargas, presentó el espectáculo Llorona, duelo, duende y compás, en el que además participaron las coreógrafas Ana María Mendoza y Milena Picado. Este espectáculo obtuvo buena crítica (Ávila, 2011, p. 21). 

			Posterior a estas fechas, de flamenco solo se identificaron las producciones de la academia de la maestra Paulina Peralta, quien ha convocado a sus alumnas y algunos invitados nacionales e internacionales. Empero, en la segunda década del siglo XXI, no se identificaron otros encuentros o festivales de esta disciplina. 


		
		


		
			CONCLUSIONES

			Al finalizar esta investigación sobre lo bailado en el Teatro Nacional de Costa Rica durante 120 años, se pueden señalar varios aspectos interesantes. El primero es que, a partir de 1897 y por casi una década, hubo poca actividad dancística en este escenario, ya que solo se ejecutaron entremeses bailables como parte de las óperas o zarzuelas. Después de la presentación de Anna Pávlova en 1917, solistas de mayor trayectoria, con sus compañías de elencos numerosos, tuvieron mayor presencia en la oferta del Teatro Nacional. En los años de las décadas de 1930 y 1940, más agrupaciones importantes consideraron a Costa Rica como parada favorable para ser incluida en sus giras y la mayoría fueron artistas de renombre. Con lo presentado en el TNCR, el público que seguía la danza estaba al día con lo que se bailaba en los principales escenarios del mundo, pues los grupos trajeron en sus repertorios obras emblemáticas de cada momento o estilo y otras creaciones de vanguardia. 

			También, en estas décadas, se inició la actividad autóctona con niños y jóvenes como protagonistas. Las obras que se vieron en el decenio siguiente fueron coreografías en las cuales se utilizó, mayoritariamente, música de autores académicos quienes hicieron sus composiciones para el ballet (muchos compositores rusos) o algunos clásicos con temas y títulos de las obras que se repitieron con mucha frecuencia. Ejemplo de lo anterior es el caso de dos coreógrafos: el francés Marius Petipa y el ruso Michel Fokine, de ellos se han ejecutado sus obras en muchísimas funciones. De Marius Petipa, gran cantidad de agrupaciones han bailado el dúo de Don Quijote, con música de Minkus, y los solos de El cascanueces de Tchaikovsky; de Fokine, la coreografía más ejecutada es La muerte del cisne con la partitura de Saint-Saens. De las academias de ballet de Costa Rica, llama la atención la gran cantidad de trabajos realizados entre músicos-directores y coreógrafas con presentaciones musicales en vivo, aspecto que se fue perdiendo en la segunda mitad del siglo XX. 

			En los años setenta, los niños y jóvenes crecieron, trabajaron para profesionalizarse, algunos salieron del país y regresaron para contribuir a la consolidación de la disciplina, como fue el caso de Mireya Barboza y Elena Gutiérrez. Además, aparecieron grupos independientes que, luego, darían paso a las primeras compañías profesionales. 

			Avanzada la segunda parte del siglo XX, se identificó una gran cantidad de espectáculos de la danza moderna y contemporánea, con lo que se revirtió la situación presentada después de 1917 con la venida de las grandes divas, así el ballet perdió terreno. En esta etapa, a inicios de los años ochenta, la empresa Conciertos Internacionales, dirigida por Niko Baker, jugó un papel determinante al mantener a la audiencia costarricense actualizada tanto con obras de corte contemporáneo como de ballet. Sumado a esto, la política cultural de los Estados Unidos de Norteamérica contribuyó a dar gran difusión de sus agrupaciones de danza moderna en el contexto de la Guerra Fría; ya que, después de 1989, fueron muy pocas las compañías o artistas de este país que tuvieron ese apoyo. 

			A partir de 1981, el Festival de Coreógrafos, espacio que durante sus 38 ediciones ha sufrido transformaciones, y probablemente las seguirá teniendo, según las necesidades del gremio y el público seguidor de la danza, patrocinado por este teatro, sigue siendo fundamental para estimular la danza contemporánea en Costa Rica, el cual Graciela Moreno contribuyó a consolidar durante su gestión. En el 2019, la edición XXXVI se le dedicó a la Compañía Nacional de Danza y se mantuvo dos categorías de participación: la libre y la supeditada a un tema escogido por los organizadores y las coreografías seleccionadas por el jurado internacional fueron parte del programa Érase una vez, que pretende difundir y estimular el trabajo de los ganadores.



			Figura 95 

			Festival de Coreógrafos, 2005

			
				
					[image: ]
				

			

			Nota: Psicotopos de Nandayure, UNA Danza Joven. 

			Fuente: Fotografía de Garret Briton.




			En el contexto del FIA, principalmente entre las ediciones de 1996 al 2004, se logró traer a muchas agrupaciones internacionales importantes y, de igual modo, se programó en espacios importantes a los creadores costarricenses. Desde hace una década, en el TNCR no se programan grupos o espectáculos de danza de primer orden o vanguardia.

			Como consecuencia de la apertura del Teatro de la Danza (2003), administrado por la CND, la sala del TNCR dejó de ser el escenario principal donde se realizaron los estrenos de las agrupaciones de mayor trayectoria nacional. Lo que predominó en las dos últimas décadas del siglo XXI fueron las presentaciones de algunos grupos o academias privadas de ballet, como el Ballet Juvenil Costarricense, la Academia de Paulina Peralta y Danzay, así como la presentación de El cascanueces y, entre 2016 y 2018, Alicia en el país de las maravillas. Además, se programaron menos espectáculos internacionales, ya fueran los patrocinados por las embajadas o los traídos por Conciertos Internacionales, Panamericana Producciones u otras empresas. 

			La presente revisión de los archivos del TNCR permitió dar una primera mirada; sin embargo, por razones de tiempo y espacio, no se pudo profundizar y analizar todas las obras que se han bailado durante los 120 años en este maravilloso escenario. Fue imposible estudiar todos los espectáculos que se han ejecutado en el Teatro Nacional, principalmente por no contar con videos o partituras de los trabajos ejecutados. No obstante, se identificaron eventos poco conocidos y otras actividades relacionadas con el desarrollo de esta disciplina en Costa Rica. Con este primer acercamiento, queda evidencia de la riqueza del material disponible para futuras investigaciones y nuevas lecturas de lo que han realizado miles de bailarines con la dirección de sus coreógrafos tanto de danza, folclor y ballet. 

			Finalmente, se puede afirmar que el TNCR ha contribuido de manera significativa a la difusión del arte del movimiento, así como a la producción de la coreografía nacional y debe seguirse revisando el papel que le corresponde en la misión de apoyar al arte nacional. 
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			ANEXO

			Danza en el Teatro Nacional

			1897-1907

			
					Óperas, Operetas, Zarzuelas, Veladas. Empresa Aubry y Empresa Diestro-Cousirat

			

			1908-1917

			
					Trío del Monte, 1910 

					Anna Pávlova, 1917

			

			1918-1927

			
					Tórtola Valencia, 1922 

					Norka Rouskaya, Zara Alexejewa y Holger Mehnen, 1923

					Amparito Guillot, 1924

					Estrella Iru, 1926

			

			1928-1937 40

			
					Primer concierto de música nacional, César Nieto con artistascostarricenses: Sonia Facio, María Silvia Herrera y Sonia Tinoco. Eida Peralta, Gladys Pontón, Aida Kogan, Grace Lindo, 1932-1936

			

			1938-1947

			Grupos nacionales

			
					Margarita Esquivel, Hortensia Vaglio, Clemencia Martínez, Olga Franco, Grace Lindo, 1937

					Aida Kogan, 1938 y 1941

					Ballet Tico, Margarita Esquivel, 1940-1944

					Eloísa Córdoba, 1943

					Escuela de Ballet Josefino, Grace Lindo, 1943

					Asociación Cultural Pro-Arte, Margarita Bertheau, 1945-1946

			

			Grupos extranjeros

			
					Amalia Molina, España, 1940

					Shai Shōki, Corea, 1940

					Ballet de Chang, 1941

					Paul Drapper, 1944

					Ballets Rusos del Coronel de Basil, 1945

					Marina Svetlova, Alexis Dolinoff, Elena Imaz, 1946

					Ballet Frances Les Etoiles de L´Opera de París, 1946 y 1947

					Alicia Markova y Antón Dolin del Ballet Russe, 1947

					Folklore español: Joaquín Pérez, Daniel Córdoba, Rosario y Antonio Los Chavalillos, 1947

			

			1948-1957

			Grupos nacionales

			
					Ballet Tico, Olga Franco, Cecilia Martínez e Hilda Chen Apuy, 1948

					Escuela de Ballet Josefino Grace Lindo, 1947-1957

					Ballet Nacional, Grace Lindo, Nydia Naranjo, Teresita Orozco, 1953; Mireya Barboza y otros, 1955

					Academia de Ballet Olga Franco, 1947-1957

					Academia de Ballet Clemencia Martínez, 1956-1957

					Conservatorio de Castella, Kaleidoscopio, 1956

			

			Grupos extranjeros

			
					Compañía de Ballet Alicia Alonso, 1949
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			Marta Ávila Aguilar nació en San José de Costa Rica en 1959. Obtuvo el Doctorado Interdisciplinario en Letras y Artes en América Central (DILAAC) de la Universidad Nacional de Costa Rica. Se ha desempeñado como investigadora y crítica de Danza. Actualmente es profesora de grado y posgrado, así como directora de la Escuela de Danza en esta casa de estudios superiores. Fue cofundadora de Danza Universitaria en la Universidad de Costa Rica donde ejerció como bailarina, coreógrafa y diseñadora de vestuario. Obtuvo varios premios nacionales e internacionales de baile en Perú, México, España, Alemania y Estados Unidos. Es autora de varios libros y artículos académicos sobre danza en Centroamérica y es miembro de la Red de Investigadores Descentrados.

		


		
			ACERCA DE LA OBRA

			Esta investigación permite hacer un recuento de las principales figuras de ballet clásico, danza moderna y otras expresiones coreográficas que debutaron en el Teatro Nacional de Costa Rica desde 1897 hasta 2017. 

			Este escenario permitió que muchas compañías profesionales extranjeras y de gran trayectoria incluyeran a San José como parada obligatoria en sus giras por Centroamérica. Así, se estimuló y fomentó el gusto por el arte coreográfico en un amplio espectro. 

			Se destaca el papel que jugó el Teatro Nacional en el desarrollo de la profesionalización de la danza escénica costarricense, al convertirse en la casa de las tres agrupaciones estatales: Danza Universitaria, Compañía Nacional de Danza y Compañía de Cámara Danza UNA.

			Además, se identifica el evento más longevo de danza contemporánea en América Latina: el Festival de Coreógrafos Graciela Moreno, creado en 1981, cuyo perfil ha evolucionado –según las necesidades del medio e iniciativas de los directores del Teatro– hasta realizar en 2020 la edición XXXVII.



Colección Teatro Nacional de Costa Rica


			“El Teatro Nacional es espejo o caleidoscopio de nuestras ambivalencias, de las contradicciones y reflexiones que han encontrado un espacio central en esta casa de la expresión y de las ideas”.

			Sylvie Durán,

			ministra de Cultura y Juventud

			“El pensamiento ecléctico queda plasmado en una obra declarada patrimonio de una Costa Rica, cuya ciudadanía en plena construcción de identidad decide invertir en cultura”. 

			Karina Salguero,

			directora del Teatro Nacional

			“Para abordar diversas problemáticas vinculadas al desarrollo del Teatro Nacional, se estudió con detalle el quehacer del Teatro en las áreas de la gestión cultural, diplomacia cultural, arquitectura, música, ópera, danza y el teatro”.

			Patricia Fumero,

			editora académica

		


		
			NOTAS





	
				
					1	Juan Rafael Mora Porras gobernó en tres ocasiones consecutivas de 1849 a 1859.

				

			




	
				
					2	Según ATNCR-AP-05-200, 9 de setiembre de 1922, y según ATNCR-AP-06-AH-002-032, 16 de julio de 1918, a la bailarina Tórtola Valencia, en 1921, la acompañó la Orquesta Repetto y, en 1923, una orquesta dirigida por César A. Nieto Casabo (1892-1969) tocó en la presentación de Norka Rouskaya. 

				

				
					3	Tórtola Valencia (1882-1955), nacida en el barrio Triana de Sevilla un 12 de junio, fue hija del catalán Florenç Tórtola y Ferrer y de la andaluza Georgina Valencia Valenzuela. A sus tres años, viaja con sus padres a Londres, donde inicia sus actuaciones. María Pilar Queralt, en 2006, publica un libro, en la editorial Lumen, titulado Tórtola Valencia. Una mujer entre sombras, en el que se redimensiona su figura y aporte artístico. 

				

				
					4	Eloísa Córdoba fue hija de Samuel Córdoba Zeledón y Francisca Caballero Gamboa, su padre fue uno de los subtenientes del Escalafón General Militar, según la Memoria de la Secretaría de Seguridad Pública (1941) presentada al Congreso Constitucional por don Francisco Calderón Guardia, secretario de Estado en el Despacho de Seguridad Pública de 1940. (Imprenta Nacional, 1941, San José, Costa Rica)

				

				
					5	Nikolai Yavorsky (1891, Odesa, Ucrania-1947, Santiago de Cuba) llegó a la Habana, Cuba, en 1930 y un año más tarde se creó la Escuela Ballet de la Sociedad Pro-Arte Musical de la Habana, donde fue el principal maestro del ballet. Alicia de la Caridad Martínez ingresó en 1932 a esta escuela donde conoció a los hermanos Alonso y, luego, fue conocida como Alicia Alonso. Yavorsky también trabajó en Santiago, donde murió. Durante su estadía en Cuba, Margarita Bertheau estudió danza en La Habana con este maestro y, por eso, en 1945, lo invitó a montar Snegúrochka en Costa Rica.

				

				
					6	Olga Franco (1930-1998) inició sus estudios de ballet en Costa Rica y los continuó en Cuba en la Escuela Ballet Pro-Arte Musical a inicios de la década de los años 40. A su regreso, se incorporó en el Ballet Tico y, posteriormente, trabajó en múltiples montajes con diversos directores musicales; además, fue maestra de ballet en el Conservatorio de Castella durante la década de los años setenta.

				

				
					7	En este contexto de la Guerra Civil, José Figueres decide asignar el espacio donde trabajaba el Ballet Pro-Arte a la profesora Olga Franco. Por esta razón, Margarita Bertheau deja su actividad en el ballet y se dedica de lleno a la enseñanza de la pintura y acuarela en la Universidad de Costa Rica. (Ávila, 2008, p. 12)

				

				
					8	Comentarios que aparecen en el programa de mano de la visita a Costa Rica el jueves 22, viernes 23 y domingo 25 de mayo de 1947.

				

				
					9	Grace Lindo promovió este espectáculo para foguear a Nidia Naranjo y a Teresita Orozco a quienes financió para que realizaran estudios de ballet en Inglaterra. Posteriormente, Naranjo bailó con la compañía del Marqués de Cuevas, se radicó en España y continuó como docente de flamenco. Orozco continuó sus estudios y carrera y se estableció en Inglaterra como maestra de ballet. 

				

				
					10	Hans de Vries-Snoek visitó Costa Rica acompañada de su esposo, Erik Klaas de Vries, director de televisión, y se acercó al Conservatorio de Castella con el deseo de trabajar y dejar los cimientos de un Ballet Nacional. Vries-Snoek se inicia en la escuela de Kurt Jooss y estudió con los maestros Jooss y Leeder, luego bailó con la compañía holandesa. En 1945 fundó una escuela de ballet Scapino en Amersfoort con el interés de hacer popular el ballet para el público infantil, posteriormente, logró apoyo gubernamental para concretar su proyecto. El bailarín y coreógrafo Roberto Snowball la cita como una de sus maestras. 

				

				
					11	Esta ley fue aprobada el 7 de diciembre de 1965 y cabe destacar lo que indican los artículos 1 y 2: “Artículo 1° - Declárase Monumento Nacional el edificio del Teatro Nacional. Artículo 2° - Dedicase a la restauración del Teatro Nacional el impuesto que según Leyes N.° 841 de 15 de enero de 1947 y N.° 228 de 13 de octubre de 1948, pesa sobre los espectáculos públicos, salvo el que produzcan los de carácter deportivo que se efectúen en estadios, gimnasios o plazas de deporte”. Además, se señala en el artículo 6 que “los espectáculos que se presenten en el Teatro Nacional y que tengan recomendación especial del Ministerio de Educación Pública por ser de índole cultural, no pagarán el impuesto que se indica en el artículo 19”. 

				

				
					12	Julián Pérez Calderón nació en Heredia en 1930 y murió en el 2015, su nombre artístico fue Julián Calderón. 

				

				
					13	La maestra Coralia Romero y su esposo organizaron una gira benéfica con jóvenes costarricenes a Honduras en 1965 y, en la ciudad de Choluteca, murió junto a varios niños y padres de familia. Este accidente es uno de los episodios más tristes de la vida cultural de Costa Rica del siglo XX. Los sobrevivientes fueron homenajeados en el Festival de Coreógrafos de 2015.

				

				
					14	La profesora Evangelina de Núñez, en compañía del profesor Juan Guevara Cárdenas, inició la tarea de recoger algunos de los bailes costarricenses con el único interés de que no se perdieran por el paso del tiempo. Con su Conjunto América, los dio a conocer dentro y fuera de nuestro país y, algunos años más tarde, ya existían varias agrupaciones que, directa o indirectamente, estaban formados por discípulos de la “Niña Evangelina”, como se le conocía. 

				

				
					15	En la crítica de La Nación, Marta Ávila les reconoce a los organizadores la buena iniciativa de traer a esta emblemática compañía para el cierre del festival; sin embargo, no gozó de buena difusión (Ávila, 2010, pp. 83-84; TNCR, 2003, Álbum histórico 100).

				

				
					16	El Ballet Nacional de Cuba se presentó en el Teatro Nacional por primera vez en 2001 (Ávila, 2010, p. 147). 

				

				
					17	Los miembros de estos grupos habían trabajado durante años e, incluso, pagaron cuotas mensuales para el sostenimiento de sus asociados. Muchos de estos conjuntos han perecido por falta de recursos económicos. Otros, mejor organizados, han resistido el peso de los años y se han llevado a nivel internacional. La federación, entre otras cosas, acordó celebrar un festival anual bajo el nombre de Evangelina de Núñez, madre del folclor costarricense.

				

				
					18	Yuriko Kikuchi (1920), maestra estadounidense de origen japonés, se integró a la Compañía de Martha Graham como bailarina en 1944 en la que trabajó hasta 1994. En Costa Rica, impartió talleres de técnica Graham en 1976, gestionada por la Escuela de Danza de la Universidad Nacional y, en 1982, mediante el interés de la Compañía Nacional de Danza. Por varios años mantuvo contacto con la danza costarricense y promovió a otros maestros de esta técnica, por ejemplo, Tim Wengerd (1945-1989). 

				

				
					19	Graciela Moreno Ulloa (1927-2003), costarricense, trabajó al lado de la coreógrafa folclorista mexicana Amalia Hernández. Estuvo muy involucrada con el medio dancístico durante sus años de residencia en México. Fue esposa del coreógrafo y gran bailarín mexicano Guillermo Arriaga, con quien tuvo dos hijos: Emiliano y Guillermo. A su regreso, se integra al mundo artístico costarricense desde el TNCR como directora, amante y defensora de la danza y las artes escénicas. 

				

				
					20	El Reglamento a la Ley 8290 entró en vigencia el 21 de agosto de 2002 y fue publicado en la La Gaceta N.º 159.

				

				
					21	Para ampliar ver La obra coreográfica de Mireya Barboza. Cuaderno 2 de Historia de la danza costarricense (Ávila et al., 1996, pp. 33-34).

				

				
					22	Teo Morca (1934-2015), bailarín, coreógrafo y maestro de flamenco de gran trayectoria internacional, en 1998, impartió su primer taller de flamenco en San José. Luego, residió en Costa Rica de 2001 a 2007, presentó su trabajo en varias temporadas en diferentes teatros; también, bailó su obra Ritmo en fusión junto a Doris Campbell y el músico Ramsés Araya en el Festival de coreógrafos del TNCR en el 2003 (Ávila, 2010).

				

				
					23	Lasanzky, quien se encuentra activa en Estados Unidos.

				

				
					24	Periódico La Hora, martes 26 de noviembre de 1974.

				

				
					25	En 1973, se creó la Universidad Nacional y, en 1974, se abrió la Escuela de Bellas Artes con cuatro secciones: Danza, Teatro, Música y Artes Plásticas, que, en 1985, se transformaron en las escuelas de arte adscritas al Centro de Investigación Docencia y Extensión Artística (CIDEA). 

				

				
					26	Eliot Feld nació en Brooklyn en 1942, inició estudios de ballet a la edad de 11 años en la Escuela de Ballet Americano, ese mismo año bailó el El cascanueces con el ballet de la ciudad de Nueva York. Trabajó con las compañías de Pearl Lang, Sophie Maslow, Mary Anthony y Donald Mackayle y fue alumno del High School of Performing Arts con las que participó en varias comedias musicales de gran éxito: en 1963 formó parte del American Ballet Theater y fue ascendido a solista en 1965; realizó su primera coreografía, Presagio en 1967. En 1968 formó su compañía, la American Ballet Company y durante los dos años y medio realizó doce coreografías. En 1970 se separó de esta compañía y durante los siguientes dos años creó obras para el Ballet Joffrey, el Royal Danish Ballet, el National Ballet de Canadá, el Royal Swedish Ballet, el American Ballet Theatre y el Royal Winnipeg Ballet. Con la ayuda de la Fundación Rockefeller, formó el Eliot Feld Ballet en 1974. En su larga carrera ha sido homenajeado con muchos premios y su más reciente montaje se realizó en 2015 en el Joyce Theater de Nueva York.

				

			



	
				
					27	De Canadá, participó Mavis Staines, directora de la Escuela Nacional de Ballet de Toronto. 

				

				
					28	Desde 2002 y con la muerte de Graciela Moreno Ulloa, quien estuvo como líder de 1973 a 2002, los directores del TNCR han cambiado cada cuatro años, designados por el Ministerio de Cultura y Juventud. En algunos casos, estos directores no han ocupado su cargo por los cuatro años desu gobierno de turno. 

				

				
					29	En esta ocasión, a cada coreógrafo seleccionado se le dio un monto equivalente a 1250 dólares americanos. 

				

				
					30	Este taller estuvo conducido por Sandra Trejos, productora del festival, Hernán Alvarado e Ivonne Valderrama. Se realizó en setiembre de 2011 en las instalaciones de la Alianza Francesa. 

				

				
					31	Speculum Mundi presentó Último cantar, Premio Nacional a Mejor Coreografía en 1993, guion y dirección de Luis Carlos Vásquez, coreografía de Nandayure Harley (8 y 9 de abril de 1994). Elenco: José Chávez, Nandayure Harley, Carlos Morúa, Hugo Oviedo, José Pablo Parra, Manuel Sancho, Carlos Schmidt y Ana Pérez.

				

				
					32	Desde los años setenta, la mayoría de las temporadas o espectáculos de danza y ballet que se han presentado en Costa Rica son de un fin de semana y casi siempre de jueves a domingo. 

				

				
					33	Danza Universitaria intentó cambiar su nombre por Compañía de Danza de la UCR, en esos años, pero el gremio y el público la siguió llamando como originalmente se denominó en 1978. 

				

				
					34	El Festival de las Artes, conocido como FIA, se realiza desde 1989. Desde 1992, casi anualmente ha mantenido un esquema bimodal que alterna ediciones nacionales e internacionales. En los años impares, se realiza en diferentes regiones o provincias del país y la mayor parte de agrupaciones que se presenta es costarricense, mientras que pocos son los grupos internacionales que acuden a la cita; hasta el momento, han sido de carácter nacional 12 ediciones. En los años pares, su programación es mayoritariamente extranjera y sus funciones se ejecutan en varias localidades de la capital con presencia de los grupos de mayor trayectoria de danza, en total, 14 ediciones han sido internacionales. Esto fue pensado, con el fin de que fuera una vitrina para los programadores de otros festivales internacionales. Es por eso que, en 1996, 1998, 2000, 2002 y 2004, desde el FIA, se apreciaron grupos y obras de gran calidad. No obstante, poco a poco la danza, el folclor y el ballet han dejado de tener protagonismo por la calidad de los grupos que vienen.

				

				
					35	Para ampliar sobre este tópico, ver en el anexo el resumen por décadas.

				

				
					36	Este ballet también se había montado en el 2005.

				

			




	
				
					37	Ver en el anexo el resumen por décadas. 

				

				
					38	Danza Abierta (2006-2017) tiene sus antecedentes en el grupo de aspirantes de Danza Universitaria de la Universidad de Costa Rica, el cual se transformó en un programa formativo, no solo para los que deseaban ingresar a esa compañía, como había sido desde 1981, sino para cualquier persona interesada en complementar su formación en la danza. Es un plan que no otorgó titulación, pero en el que se trabajó varias técnicas durante tres años, se profundizó en la interpretación a través de los diferentes montajes coreográficos, logró tres promociones, la primera dirigida por Rogelio López y las otras por Luis Piedra. 

				

				
					39	Es importante señalar que, en México, al conjunto coreográfico de danza moderna y contemporánea se le llama Ballet Nacional de México, el cual fue creado por Guillermina Bravo, quien lo dirigió desde 1948 hasta 2006 al desintegrarse. A la agrupación oficial nacional de ballet, se le conoce como la Compañía Nacional de Danza, fundada en 1963 y dirigida por 23 artistas desde 1963, las primeras de ellas fueron Ana Mérida y Laura Morelas, quienes dirigieron del 2013 al 2016. Esta institución es la que entrena y maneja, principalmente, un repertorio de ballet clásico.

				

			




	
				
					40	Inicia el período de maestras de ballet costarricenses y discípulas por 40 años hasta 1967.

				

				
					41	70 aniversario con poca producción nacional, mucho ballet y folclor de distintos países. 

				

				
					42	El terremoto de 1990 obliga a cerrar la sala principal dos años y la reapertura se da en 1993, para la celebración del centenario (1997).

				

				
					43	El cascanueces, en el 2008, fue codirigido por Patricia Carreras, Fury Darlintong y Ma. Amalia Pendones. A partir del 2009 y hasta el 2015, lo dirigen Ma. Amalia Pendones, Patricia Carreras y Wes Chapman. 

				

			





		


		
			FICHA CATALOGRÁFICA Y CRÉDITOS


[image: logo bicentenario]



CC.SIBDI.UCR - CIP/4124

			Nombres: Ávila Aguilar, Marta, 1959-   , autora.

			Título: La danza en el Teatro Nacional de Costa Rica, 

			1897-2017 / Marta Ávila Aguilar.

		Descripción: Primera edición digital. | San José, Costa Rica : 



			Editorial UCR, 2024. | Colección Teatro Nacional de Costa Rica 

			/ editora académica Patricia Fumero Vargas ; tomo 3.

			Identificadores:	 ISBN 978-9968-02-166-1   (ePub)

			Materias: LEMB: Danza – Historia – Costa Rica. 

			| Teatro costarricense – Historia. | Artes de representación – Historia – Costa Rica.

			| SIBDI.UCR: Teatro Nacional de Costa Rica – Historia.

	Clasificación: CDD 792.809.728.6 –ed. 23







Edición aprobada por la Comisión Editorial de la Universidad de Costa Rica.

			Primera edición impresa: 2023.

			Primera edición digital (ePub): 2024.





© Editorial Universidad de Costa Rica,

			Ciudad Universitaria Rodrigo Facio. San José, Costa Rica.

			Apdo.: 11501-2060 • Tel.: 2511 5310 • Fax: 2511 5257

			administracion.siedin@ucr.ac.cr

			www.editorial.ucr.ac.cr

			Todos los derechos reservados. Prohibida la reproducción de la obra o parte de ella, bajo cualquier forma o medio, así como el almacenamiento en bases de datos, sistemas de recuperación y repositorios, sin la autorización escrita del editor. Hecho el depósito de ley.




			Corrección filológica: Sofía Conejo A. • Revisión de pruebas: Ariana Alpízar L. • Diseño de contenido: Abraham Ugarte S. • Diagramación: Priscila Coto M. • Fotografía de portada: Yolanda Quesada A. • Diseño de portada: Boris Valverde G. •  Control de calidad de la versión impresa: Raquel Fernández C. y Grettel Calderón A.   • Realización del libro digital: Hazel Aguilar B. • Control de calidad de la versióm digital: Elisa Giacomin V.


			Editorial UCR es miembro del Sistema Editorial Universitario Centroamericano (SEDUCA), perteneciente al Consejo Superior Universitario Centroamericano (CSUCA).


	Edición digital de la Editorial Universidad de Costa Rica. Fecha de creación: julio, 2024.



		


		
			La licencia de este libro se ha 
otorgado a su comprador legal.

		


		


			Comente esta obra


			Valoramos su opinión. Por favor comente esta obra


			
			[image: burbujas comentarios]





			
		


		

			Adquiera más de nuestros libros digitales en la Librería UCR Virtual

			[image: Logo Librería UCR]

			

OEBPS/image/fig_01.jpg





OEBPS/image/fig_06.1.jpg
TAmparito

Guillot





OEBPS/image/fig_79.jpg





OEBPS/image/fig_44.jpg





OEBPS/image/fig_36.jpg





OEBPS/image/fig_87.jpg





OEBPS/image/fig_95.jpg





OEBPS/image/fig_52.jpg





OEBPS/image/fig_28.jpg





OEBPS/image/fig_62.jpg





OEBPS/image/fig_18.jpg





OEBPS/image/fig_70.jpg





OEBPS/image/fig_15.2.jpg





OEBPS/image/fig_02.2.jpg





OEBPS/image/fig_50.jpg





OEBPS/image/fig_80.jpg





OEBPS/image/fig_89.jpg





OEBPS/image/fig_06.3.jpg





OEBPS/image/fig_93.jpg
0')!’)!’_} ef)t)g—’”.‘
prnynt





OEBPS/image/fig_03.1.jpg





OEBPS/image/fig_21.jpg
. -GUATE
Mx.LEomm%TchuQﬁy
MARIE TCherNOVR

SET- 1= 1951 Ll






OEBPS/image/fig_34.jpg
VIAJE A TRAVES

de la DANZA

Deparlomento de Danzo de lo Universidod Nociona

TEATRO NACIONAL
SAN JOSE, COSTA RICA - [icenbre 1974





OEBPS/image/fig_16.jpg
TIRATRO NACIONAL

oo B “DLGA FAANGD

i
&






OEBPS/image/fig_46.jpg





OEBPS/image/fig_59.jpg





OEBPS/image/fig_64.jpg





OEBPS/image/fig_77.jpg





OEBPS/image/fig_07.png





OEBPS/image/fig_22.jpg
SOCIEDAD MUSICAL DANIEL
Regio Debut Hoy a las 8.30 del

Ballet Theatre de New Vork

TEATRO NACIONAL

TEATRO NACIONAL
SOCIEDAD MUSICAL DANIEL
Indefectlemente Verns 15 a las 8 y 30 Dehut !
EL BALLET THERTRE DE NEW Y07

EL FSPECTACULO MAS MARSWLLOSO Y BRGLINTE DEL 0

PALED. SUTACA ¥ LURETA.
FALCD of Gt
SR GeNEen.

Programa del Viernes






OEBPS/image/fig_65.jpg
i





OEBPS/image/fig_58.jpg





OEBPS/image/fig_82.jpg
S BT
1 by

¢





OEBPS/image/fig_04.2.jpg





OEBPS/image/fig_13.jpg





OEBPS/image/fig_05.jpg





OEBPS/image/fig_17.2.jpg





OEBPS/image/fig_75.jpg





OEBPS/image/fig_32.jpg





OEBPS/image/fig_48.jpg
TEATRO  NACIONAL

SBADD 27 0 JNO

UNICO
RECITAL
BAILE
cLasico
ESPANOL

PIL A

R RJOJA






OEBPS/image/fig_03.4.jpg





OEBPS/image/fig_371.jpg
I TEATIII]I IHM:IIIHA\.'

o Preseala e

TS

J -SRIy M ¥
13 DE DICIEMBRE DE 1977





OEBPS/image/fig_92.jpg





OEBPS/image/fig_41.jpg





OEBPS/image/fig_71.jpg





OEBPS/image/fig_11.jpg





OEBPS/image/fig_39.jpg





OEBPS/image/fig_84.jpg





OEBPS/image/fig_69.jpg





OEBPS/image/fig_54.jpg





OEBPS/image/fig_02.1.jpg
’ D
 ANN A PAV LOW
Spa——=





OEBPS/image/fig_26.jpg





OEBPS/image/fig_67.jpg
Nl %Q\)»

N9

t_...w





OEBPS/image/fig_37.jpg
I TEATIII]I IHM:IIIHA\.'

o Preseala e

TS

J -SRIy M ¥
13 DE DICIEMBRE DE 1977





OEBPS/image/fig_86.jpg





OEBPS/image/fig_56.jpg





OEBPS/image/fig_24.jpg
TEATRO NACIONAL






OEBPS/image/fig_43.jpg
MIREYABARSOZA

LonGE RAIREZ

AoGeL0LOPEZ

A GUTIERREZ






OEBPS/image/fig_30.jpg





OEBPS/image/fig_60.jpg





OEBPS/image/fig_73.jpg





OEBPS/image/fig_90.jpg





OEBPS/image/fig_08.1.jpg





OEBPS/image/fig_19.jpg
TEATRO NA,CIOI\JAA‘LM‘D
ESCUELA DE BALLET
ELIZABETH O'NEILL

DOMINGO 16
oE ocTunRe 1960
3pm

VIERNES 14 !

830 P. M.





OEBPS/image/fig_61.jpg





OEBPS/image/fig_78.jpg





OEBPS/image/1535.3_cubierta.jpg
LA DANZA

en el Teatro Nacional de Costa Rica

1897 2017

—
Marta Avila Aguilar EDITORIAL
UCR






OEBPS/image/fig_45.jpg
.siusted ama la danza

ELIOT FELD
BALLET

TEATRO NACIONAL
25 al 26 de Mayo - 8p.m.





OEBPS/image/fig_35.jpg





OEBPS/image/fig_88.jpg





OEBPS/image/fig_09.jpg
TEATRO NACIONAL

w i | MARGARTA ESUUNEL B. “‘ ‘

“TAMORES Y AMORIOS”

GRAN VELADA INFANTIL

A BENEFICIO DELHOSPICIO DE HUERFANOS





OEBPS/image/fig_10.jpg





OEBPS/image/fig_27.jpg





OEBPS/image/fig_53.jpg





OEBPS/image/fig_63.jpg





OEBPS/image/fig_03.2.jpg





OEBPS/image/fig_20.jpg





OEBPS/image/fig_47.jpg





OEBPS/image/fig_15.1.jpg





OEBPS/image/fig_33.jpg





OEBPS/image/fig_76.jpg





OEBPS/image/icono.png





OEBPS/image/fig_81.jpg





OEBPS/image/fig_29.jpg





OEBPS/image/fig_94.jpg





OEBPS/image/fig_06.2.jpg





OEBPS/image/fig_51.jpg





OEBPS/image/fig_49.jpg





OEBPS/image/fig_74.jpg





OEBPS/image/fig_31.jpg





OEBPS/image/fig_03.5.jpg





OEBPS/image/fig_91.jpg





OEBPS/image/fig_14.2.jpg





OEBPS/image/fig_03.3.jpg





OEBPS/image/fig_23.jpg





OEBPS/image/fig_83.jpg
L %
&
‘Ai \‘ (¥}
ﬂ
‘
N

i

(Y






OEBPS/image/fig_57.jpg





OEBPS/image/fig_66.jpg





OEBPS/image/fig_04.1.jpg





OEBPS/image/fig_40.jpg





OEBPS/image/fig_14.jpg





OEBPS/image/fig_25.jpg
JOSE LIMON

Su Cc de Baile






OEBPS/image/fig_55.jpg





OEBPS/image/fig_38.jpg





OEBPS/image/fig_85.jpg





OEBPS/image/fig_72.jpg





OEBPS/image/fig_08.2.jpg





OEBPS/image/fig_17.1.jpg





OEBPS/image/fig_42.jpg





OEBPS/image/fig_12.jpg
romance

TEATRO NACIONAL






OEBPS/image/fig_68.jpg





