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Silvia Sanz Torre, 
Directora titular del Grupo Talía.

Inauguramos la Temporada 2021-2022 
y eso es siempre una buena noticia. 

En nombre del Grupo Talía y en el 
mío propio, les damos la bienvenida 
al XI ciclo de abono de la Orquesta 
Metropolitana de Madrid y el Coro 
Talía en la Sala Sinfónica del Auditorio 
Nacional de Música en un año muy 
especial: el Grupo Talía ha cumplido 
25 años al servicio de la música, de su 
divulgación y de la pedagogía orquestal  
y vocal. 

Tras una temporada en la que la 
realización de los conciertos se ha visto 
condicionada por las incertidumbres 
y dificultades que ha supuesto la 
pandemia por COVID-19, volvemos a 
encontrarnos en el Auditorio Nacional 
con la alegría de que, aunque todavía 
es necesario el uso de la mascarilla 
y mantener una serie de medidas 
preventivas, ya se han eliminado las 
restricciones de aforo y los conciertos 
vuelven a ser como antes, en dos partes 
y con el tradicional descanso. 

Va a ser la temporada del reencuentro  
y esto la hace aún más emocionante. 

Hoy queremos saludar especialmente 
a todo ese público que dejó de asistir a 
los conciertos, personas que nos siguen 
desde hace muchos años que echábamos 
de menos, que ahora se sienten ya 
más seguras y recuperan de nuevo una 
afición tan esencial como la de disfrutar 
de la música en vivo.

Queremos tener un recuerdo muy 
especial para aquellos que durante 
esta etapa tan triste nos han dejado. 
Los llevamos en nuestro corazón y los 
sentiremos siempre a nuestro lado.

Inauguramos hoy la temporada con 
un concierto lleno de magia y misterio 
titulado Mundos fantásticos, dos 
palabras que podrían dar nombre al 
resto de los conciertos del ciclo porque 
en ellos compartimos la experiencia 
común del poder de la música, el poder 
de trasladarnos a mundos diversos, 
mundos de sensaciones y emociones, y 
eso es siempre fantástico. 

Gracias por estar de nuevo aquí. 
Y ahora… ¡Qué suene la música!
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¿A qué te suena
esta música?

Concierto para todos
(A partir de 7 años)
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Peer Gynt (E. Grieg) 
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PARTE I

C. Gounod (1818-1893)
Fausto, Acto V: La noche de Walpurgis (ballet)
     I. Las nubias - II. Adagio - III. Danza antigua
     IV. Variaciones de Cleopatra - V. Los troyanos
     VI. Variaciones del espejo - VII. Danza de Phryné

G. Fauré (1845-1924)
Les djinns, Op. 12

R. Wagner (1813-1883)
Tannhäuser, Acto II: Coro de la entrada de los invitados

PARTE II

R. Wagner (1813-1883)
La valquiria, Acto III: Cabalgata de las valquirias

A. Vivas (1967)
Andrómeda VI

I. Stravinski (1882-1971) 
El pájaro de fuego, suite (versión 1919)
     I. Introducción – Danza del pájaro de fuego - Variación 
     II. Ronda de las princesas 
     III. Danza infernal del rey Kaschéi 
     IV. Canción de cuna - Final 

PROGRAMA

Orquesta
Metropolitana
de Madrid
Coro Talía

Directora titular: 
Silvia Sanz Torre

El concierto tendrá 
una duración aprox. 
de 2 horas con un 
descanso de 20 
minutos entre la I 
y II parte. 

#grupotalía

Cuando termine el concierto, nos gustaría  
conocer tu opinión.

AYÚDANOS A MEJORAR

https://bit.ly/Enc1-21-22


Escenas inquietantes, atmósferas de misterio, 
criaturas irreales, fuerzas sobrenaturales, espacios 
celestes, magia, épica, poesía… 

El concierto Mundos fantásticos reúne una serie 
de obras musicales inspiradas en la mitología, las 
leyendas, la tradición y la literatura: Fausto y el diablo 
en una fiesta de brujas al ritmo del ballet “La noche 
de Walpurgis” de la ópera Fausto de Gounod; el 
inquietante acecho de espíritus malévolos con la obra 
coral Les djinns de Fauré, sobre un poema de Victor 
Hugo; doncellas guerreras en busca de héroes muertos 
en la batalla en la enérgica Cabalgata de las valquirias 
de Wagner; un viaje a galaxias lejanas con la obra 
para orquesta y coro Andrómeda VI, del compositor 
español Alejandro Vivas; y un cuento sobre un 
príncipe que vence a un mago malvado con la ayuda 
de un ave fantástica, El pájaro de fuego, primer ballet 
de Stravinski.

EL CONCIERTO



El compositor francés nacido en París Charles 
Gounod (1818- 1893) ganó con 21 años el Gran Premio 
de Roma, el reconocimiento más anhelado por  
los músicos que iniciaban su carrera, una beca para 
artistas creada en tiempos de Luis XIV y que,  
a partir de 1803, incluyó la composición musical. Los 
aspirantes debían demostrar sus habilidades en un 
duro concurso y los ganadores disfrutaban de una 
estancia de cuatro años en la Academia de Francia  
en Roma.  

A su regreso de Italia, Gounod compaginó la música 
sacra con la ópera y se convirtió en un compositor 
prolífico y respetado que influyó en otros grandes 
compositores como Bizet, Saint-Saëns o Massenet. 
Hoy se le recuerda especialmente por dos de sus 
obras: la ópera Fausto (1859) y el Ave María, que 
compuso sobre el primer preludio de El clave bien 
temperado de J. S. Bach. 

Charles
Gounod



Se estrenó en el Teatro Lírico de París como grand opéra 
en cinco actos. El libreto de Jules Barbier y Michel 
Carré se basa en la pieza teatral Fausto y Margarita,  
de los mismos autores, que a su vez se inspira en  
la parte I del Fausto del escritor alemán Goethe, una 
de las grandes obras de la literatura universal. Gounod 
tuvo algunos problemas para estrenarla.  
No fue aceptada para el gran Teatro de la Ópera 
Nacional porque a sus responsables les pareció poco 
vistosa, así que tuvo que estrenarse en el Teatro Lírico, 
pero aparecieron nuevos problemas. 

El gerente eligió a su esposa Marie Miolan-Carvalho 
para interpretar el personaje de Margarita e impuso 
varios cambios e incluso la supresión de algunas partes. 
Los sucesivos cambios retrasaron el estreno, que tuvo 
lugar finalmente el 19 de marzo de 1859 y, para colmo, 
no gustó. El éxito definitivo llegaría tres años más tarde, 
en 1862. En 1869, Gounod presentó una tercera versión 
con la inclusión del espectacular ballet La noche de 
Walpurgis (Walpurgisnacht) lo que permitió por fin su 
presentación en la Ópera Nacional. Fausto se convirtió 
en la ópera más representada en este teatro y en un 
título fundamental dentro del repertorio internacional.

Fausto



La ópera:

Nos cuenta la historia del viejo y desencantado doctor 
Fausto, que vende su alma al diablo a cambio de amor 
y juventud. La nueva vida del protagonista, con la 
ayuda de Mefistófeles, tiene terribles consecuencias: 
Fausto seduce a la inocente Margarita, la deja 
embarazada y la abandona; su hermano Valentín  
se bate en duelo con él y muere; y Margarita termina 
en la cárcel por haber matado al hijo nacido de su 
relación con Fausto. La fe y el arrepentimiento la 
salvarán en el momento de la muerte mientras que 
Mefistófeles reclama lo que le corresponde y arrastra  
a Fausto al infierno. El ballet La noche de Walpurgis, 
en el comienzo del Acto V, discurre en las montañas 
de Harz durante la celebración de la Noche de 
Walpurgis. Las brujas rodean a Fausto y Mefistófeles  
y los transportan a una caverna de reinas y cortesanas. 
Allí el diablo ofrece a Fausto el amor de las mujeres 
más hermosas de la historia. 



Compositor, pedagogo y pianista, Gabriel Fauré 
(1845-1924) fue clave en la evolución de la música 
francesa en el periodo que abarca desde el final 
del Romanticismo hasta las primeras décadas del 
siglo XX. Desarrolló un lenguaje musical propio y 
sus innovaciones armónicas influyeron en otros 
compositores. La pureza, elegancia y belleza de su 
escritura, tanto en el plano melódico como armónico, 
definen su obra. Desde 1896 fue profesor en el 
Conservatorio de París y su director entre 1905 y 1920, 
año en que presentó su dimisión debido a la severa 
sordera que sufrió en la última etapa de su vida. 

Por sus clases pasaron destacados músicos como 
Maurice Ravel, Nadia Boulanger o George Enesco. 
Entre sus obras más conocidas se encuentran, 
además del Réquiem, la Élégie para violonchelo, los 
nocturnos para piano y, especialmente, las canciones 
de concierto.

Gabriel 
Fauré



La obra es un magnífico ejemplo de la conjunción de 
música y literatura. Fauré compuso Les djinns para coro 
mixto con orquesta (también para coro con piano) en 
1875. La temática nos remite a la corriente orientalista 
que inspiró a tantos artistas durante el siglo XIX. Los 
versos pertenecen al poema del mismo título Les djinns, 
que el gran escritor francés Victor Hugo publicó en 
1829 dentro de su obra Les Orientales, una colección 
de poemas inspirados en la Guerra de independencia 
de Grecia que representan escenas del Oriente 
mediterráneo llenas de color, un verdadero manifiesto 
romántico en cuyo prefacio el escritor reivindica la 
libertad en el arte. 

¿Qué es o quiénes son los djinns?
Aunque se traduce por “genios”, los de este poema 
no tienen mucho que ver con un genio como el de la 
lámpara de Aladino. La mitología árabe preislámica 
nos presenta a los djinns como un pueblo de criaturas 
sobrenaturales que podían tener formas de animales. 
Adaptados posteriormente a la teología musulmana, 
se dice que en su origen eran espíritus malévolos que 
residían en desiertos y lugares impuros. Los del poema 
de Victor Hugo, desde luego, inspiran angustia y terror. 

El poema:
Los versos describen “la voz sepulcral de los djinns”, 
el miedo del narrador, la huida por la espiral de una 
escalera, lámparas que se apagan, sombras que se 
alargan, el estruendo que sacude la casa al paso de su 
“enjambre” (la arranca del suelo y la levanta con su 
torbellino). La longitud de los versos aumenta estrofa 
a estrofa en escala métrica a medida que el “negro 
batallón” se aproxima (“El rumor se acerca, el eco lo 
repite, es como la campana de un convento maldito”), y 
comienza a disminuir a medida que se aleja (“Este ruido 
vago que se desvanece es la ola que alcanza la orilla, el 
lamento casi apagado de una santa por un muerto”).

Les djinns



La música:

La dinámica del poema se traduce a la música con un 
poderoso crescendo que culmina en el momento de 
máxima tensión y dramatismo (“Gritos del infierno, 
voz que aúlla y que llora…”), que corresponde a las 
estrofas de versos más largos, y posteriormente un 
progresivo decrescendo hasta el final. Vuelve la calma, 
cesa la música. El ritmo da movimiento y energía 
a la obra y nos transmite una sensación de avance 
inexorable, como si de una ola destructiva se tratara. 
La complejidad de la armonía, con disonancias y 
cromatismos, la elección de los instrumentos, la 
riqueza del conjunto vocal y la sabia utilización de  
las voces convierten esta pequeña obra en una joya  
de la música coral. 



El compositor Richard Wagner (1813-1883) representa 
una de las personalidades más destacadas del 
Romanticismo alemán. Fue también director de 
orquesta, poeta, ensayista, dramaturgo y teórico 
musical y vivió siempre rodeado de polémica, unas 
veces por sus opiniones, otras por sus relaciones 
amorosas y otras por sus repetidos problemas con  
los acreedores. Sus innovaciones le convierten en una 
figura clave de la ópera del siglo XIX y en la evolución 
de la música al ampliar el universo armónico con el 
intenso uso del cromatismo y las disonancias. 

En sus creaciones perseguía la “obra de arte total”, 
síntesis de las artes poéticas, visuales, musicales y 
escénicas, que plasmó en su monumental tetralogía 
El anillo del nibelungo. Él mismo era el escenógrafo 
y el autor de los libretos y construyó su propio 
teatro de ópera, el Festspielhaus de Bayreuth, para 
escenificar sus obras tal como él las concebía. Además 
de la textura contrapuntística, riqueza cromática, 
armonía y orquestación, sus óperas destacan por el 
uso continuado del leitmotiv (tema musical asociado 
a una persona, objeto o emoción) que transforma a lo 
largo de la ópera de acuerdo con el devenir del drama.

Richard 
Wagner



Es la quinta ópera de Wagner y está basada en 
dos leyendas alemanas, la leyenda del caballero 
Tannhäuser y la del concurso de canto del Castillo 
de Wartburg.  Escribió el libreto entre 1842 y 1843 
y la música entre 1843 y 1845. La redención a través 
del amor y la confrontación entre el amor sagrado 
y profano son los temas principales de esta ópera 
que nos traslada al mundo de los trovadores o 
Minnesinger. El Acto II nos sitúa en el salón del 
castillo donde va a celebrarse el concurso que 
organiza el Landgrave Hermann I, soberano de 
Turingia. Su sobrina Elisabeth recibe al trovador 
Tannhäuser. Después llegan los nobles que asisten al 
torneo. Es entonces cuando se escuchan la marcha 
y el brillante coro “Freudig begrüssen”, llamado 
también “Coro de la entrada de los invitados”. 

Tannhäuser



Podríamos decir que el Valhalla es el Olimpo de la 
mitología nórdica, un salón majestuoso ubicado en la 
ciudad de Asgard, gobernada por Odín. La mitad de 
los muertos en la batalla son elegidos por Odín  
y viajan al Valhalla guiados por las valquirias, 
doncellas guerreras, hijas del dios Wotan y la madre 
tierra, la diosa Erda. Estas semidiosas guerreras, que 
defienden el Valhalla del acecho de los nibelungos 
y recogen las almas de los héroes caídos para su 
descanso eterno en la morada de los dioses, son las 
protagonistas de La valquiria, segunda ópera de la 
tetralogía de Richard Wagner El anillo del nibelungo. 
La “Cabalgata de las valquirias” es el fragmento 
más conocido de esta obra. Lo escuchamos en la 
introducción al Acto III de esta ópera que se estrenó 
en Múnich el 26 de junio de 1870 y nos sitúa en una 
escena de bosques y montañas rocosas cubiertas por 
nubes de tormenta. Allí han acampado las valquirias 
para emprender su cabalgada hasta el Valhalla.

La valquiria



El concierto Mundos fantásticos 
ha incluido también en su programa 
música de un compositor español 
actual. Alejandro Vivas, nacido 
en Almería en 1967, se dedica a la 
composición, orquestación y arreglos 
desde hace más de 20 años y es 
miembro de la Real Academia de las 
Artes y la Ciencias Cinematográficas 
de España. Bien podría decirse que 
mucha de su obra está ligada a “mundos 
fantásticos”, especialmente la destinada 
a su proyecto pedagógico, con su 
colección Kekeñas Krónikas, en la que 
se recoge la historia y aventuras de los 
Jonsuis, los seres musicales que habitan 
la isla de KeKe. Pero sus creaciones van 
mucho más allá del ámbito pedagógico 
y abarcan tanto la música sinfónica 
como vocal en sus diversos géneros. 

Como compositor de música de cine, 
destacan la banda sonora de la película 
La conjura de El Escorial (Antonio del 
Real, 2008) y especialmente la de El 
jugador de ajedrez (Luis Oliveros, 2017), 
reconocida con multitud de premios 
nacionales e internacionales. 

La Orquesta Metropolitana de Madrid 
y el Coro Talía han tenido ocasión de 
estrenar en el Auditorio Nacional de 
Música varias de sus obras sinfónico-
corales: en marzo de 2013, Libera 
me, inspirada en la música y estilo de 
Piazzola; en marzo de 2014, el homenaje 
a Lorca Fantasía sobre canciones 
populares españolas; y en junio de 2019, 
el Concierto indálico para acordeón, 
inspirado en los paisajes de Almería,  
su tierra natal.  

Alejandro 
Vivas



Compuesta en 2019 y revisada en 2021, Andrómeda VI 
se interpreta por primera vez en el Auditorio Nacional 
en el marco del concierto Mundos fantásticos.  
El título de la obra es el nombre de una galaxia enana 
esferoidal descubierta en 1998, a unos 2,64 millones de 
años luz del sistema solar en dirección a la constelación 
de Pegaso. En un viaje imaginario a galaxias lejanas  
y mundos desconocidos, A. Vivas ha querido poner de 
manifiesto la importancia de los avances tecnológicos y 
científicos a través de su equivalente musical por lo que 
integra en la orquesta elementos electroacústicos  
y electrónicos. 

Un sampler, un coro y una orquesta sinfónica conviven 
en un espectáculo de ilusiones tímbricas y armónicas 
en el que tienen cabida desde los ritmos más básicos, 
nacidos en las civilizaciones más primitivas, a las 
armonías y estructuras tímbricas más complejas.  
El coro se expresa en un lenguaje creado por el músico 
para la ocasión, un idioma desconocido para el que no 
hay traducción y que, aunque no comprendamos,  
nos permite percibir emociones y sensaciones e incluso 
adivinar de qué nos habla, tal como nos ocurriría si, 
por primera vez, pisáramos un territorio desconocido e 
inexplorado y nos encontráramos con sus pobladores. 

Andrómeda VI



El compositor y director de orquesta Ígor 
Stravinski (1882-1971), nació en Rusia, 
en las proximidades de San Petersburgo. 
Vivió en París desde 1911, se trasladó 
a Suiza durante la I Guerra Mundial y, 
terminada la contienda, regresó de nuevo 
a París. En 1940 fijó su residencia en los 
Estados Unidos, primero en California y 
después en Nueva York, donde murió a 
los 88 años. 

Su estilo varió a lo largo de una larga 
carrera en la que pueden distinguirse 
tres periodos diferentes: el ruso, el 
neoclásico y el dodecafónico.  En 1908 
compuso la obra Feu d´artifice (Fuegos 
artificiales). Era el regalo de boda para 
la hija de Rimski-Kórsakov, su maestro. 
Todavía no es una obra representativa 
del estilo de Stravinski, pero en el día de 
su estreno, en 1909, se desencadenaron 
los hechos que impulsaron la carrera 
del músico. Entre el público estaba 
Serguéi Diáguilev, el empresario ruso 
que tenía encantados a los parisinos 
con las innovaciones coreográficas y 

escenográficas de sus Ballets Rusos. 
Diáguilev, que preparaba la temporada 
de 1910, tuvo claro que el joven músico 
encajaría a la perfección en sus 
producciones. Su objetivo era estrenar 
un ballet ruso con música especialmente 
compuesta para su compañía: El pájaro 
de fuego. El encargo fue para Stravinski 
y el resultado fue una obra clave en el 
desarrollo del nuevo lenguaje musical 
del siglo XX. Stravinski dejó Rusia por 
primera vez para asistir al estreno del 
ballet en el Teatro de la Ópera de París el 
25 de junio de 1910. El éxito fue rotundo 
y dio a Stravinski una fama que mantuvo 
a lo largo de su vida. Tenía entonces 
28 años. Fue el primer paso de una 
fecunda colaboración entre compositor y 
empresario pues, tras El pájaro de fuego, 
llegaron otras dos grandes producciones: 
Petrushka y, sobre todo, La consagración 
de la primavera. Los tres ballets 
constituyen las obras fundamentales del 
conocido como periodo ruso. 

Ígor 
Stravinski



El cuento:

El pájaro de fuego está inspirado en relatos del folclore 
ruso. El príncipe Iván sale a cazar y se adentra en el 
jardín encantado del brujo Kaschéi. Allí descubre un 
pájaro resplandeciente y lo captura. El ave suplica su 
libertad. Iván se la concede a cambio de una de sus 
plumas, que lo protegerá del mal. Poco después, el 
príncipe descubre a un grupo de trece princesas que 
danzan alrededor de un árbol de manzanas doradas 
y se enamora de una de ella. Los servidores del brujo 
hacen prisionero al príncipe que, a punto de ser 
convertido en piedra, agita la pluma del pájaro de fuego 
para pedir su ayuda. El pájaro hechiza a los sirvientes, 
que bailan hasta agotarse una danza infernal, duerme 
al malvado Kaschéi y revela al príncipe que el alma del 
mago está escondida dentro de un huevo. Mientras el 
brujo duerme, Iván se apodera del huevo y lo rompe. 
El brujo y sus sirvientes desaparecen para siempre y el 
príncipe y la princesa se casan. 

El pájaro de fuego



La música:

Los seres sobrenaturales están representados por 
armonías cromáticas y los humanos por armonías 
diatónicas, una convención ya empleada por 
Chaikovski, Músorgski y Rimski-Kórsakov. La 
obra destaca por el soberbio trabajo orquestal y la 
imaginación rítmica y tímbrica. En ella se alternan 
pasajes poéticos y descriptivos con otros muy rítmicos 
y movidos. La música aglutina la herencia de Rimski-
Kórsakov y el exotismo del Grupo de los Cinco con 
elementos de la música francesa más avanzada: 
armonías impresionistas al estilo de Debussy y 
sonoridades que recuerdan las orquestaciones 
de Ravel. Uno de los momentos más conocidos 
del ballet es la “Danza infernal” que, con su pulso 
rítmico, supone un anticipo al primitivismo de La 
consagración de la primavera. Stravinski realizó una 
primera suite del ballet en 1911, una segunda para 
orquesta más reducida en 1919, y una tercera en 1945 
en la que combina las dos primeras. La que más se 
interpreta es la de 1919. 

Notas al programa:
Inmaculada López



Apasionada, creativa, emprendedora, 
ha dirigido cerca de 200 conciertos 
en el Auditorio Nacional de Música. 
Nacida en Madrid, realiza sus estudios 
musicales en el Conservatorio Superior 
de Música donde estudia dirección de 
orquesta con el maestro Enrique García 
Asensio y completa su formación con 
maestros como Helmuth Rilling o Aldo 
Ceccato. 

En la temporada 1993/1994 desempeña 
las funciones de directora asistente 
en la Orquesta y Coro Nacionales de 
España. Ha dirigido en distintos países 
de Europa, Asia, América y África. 
Es fundadora y directora titular del 
Grupo Talía y de todas sus formaciones 
musicales: Orquesta Metropolitana de 
Madrid y Coro Talía, con ciclo de abono 
en el Auditorio Nacional, Madrid Youth 
Orchestra (MAYO), Orquesta Infantil 
Jonsui y coro infantil Talía Mini. 

Implicada en la formación de orquestas 
juveniles y en la pedagogía orquestal 
y en difundir el valor social de la 

música le fue concedida la distinción 
de la Asamblea Legislativa de El 
Salvador por “contribuir a erradicar 
desigualdades a través de la música”. En 
Addis Abeba preparó y dirigió el primer 
concierto de la única orquesta del país 
después de 40 años.

Seleccionada en 2017 y en 2020 una de 
las TOP 100 Mujeres Líderes en España 
y galardonada en los VII Premios 
Solidarios a la Igualdad MDE 2017 en  
la categoría de “Mujeres que cambian  
el mundo”. 

Invitada como ponente en 
conferencias y jurado en concursos 
de interpretación musical. Miembro 
fundador de Mujeres Influyentes 
de Madrid y profesora de Dirección 
de orquesta y coro en la Escuela 
Universitaria de Artes TAI Arts.

SILVIA SANZ TORRE
Directora titular

www.silviasanz.com

@silviasanztorre

Silvia Sanz Torre 

@silviasanztorre



Fundada en 2011, es la principal 
formación orquestal del Grupo 
Concertante Talía (GCT) y, junto al 
Coro Talía, ofrece su XI temporada de 
conciertos en el Auditorio Nacional 
de Música de Madrid bajo la dirección 
de Silvia Sanz Torre, su fundadora y 
directora titular. 

Destaca especialmente por su 
versatilidad. Además de interpretar las 
grandes obras del repertorio sinfónico, 
aborda géneros como el swing, el soul, 
bandas sonoras de cine y videojuegos, 
musicales o pop y rock sinfónico, su 
actividad abarca también conciertos 
pedagógicos y para el público familiar
con experiencias innovadoras, como 

Música y juguetes (con la inclusión de 
juguetes como instrumentos), El sonido 
de la magia (junto al mago Jorge Blass) 
o Música en danza (con la participación 
de bailarines), ofrecidos tanto en el 
Auditorio Nacional de Música como en 
otras salas de Madrid. 

En su discografía figuran los siguientes 
títulos: Ein deutsches Requiem (Brahms), 
Sinfonía nº 9 “Coral” (Beethoven), 
In the mood, Noche de soul, Talía in 
concert: movies & soul y Singing Europe, 
grabados en vivo en el Auditorio 
Nacional junto al Coro Talía, así como el 
audiolibro En busca de la llama perdida 
(2016), del compositor Alejandro Vivas. 

ORQUESTA
METROPOLITANA 
DE MADRID



VIOLINES I
José Gabriel Nunes
José Luis Campos
Blanca Castillo
Irene Lorenzo
Myriam Prieto
Bárbara Cordón
Carmen V. Zambrano
Carolina Arroyo

VIOLINES II
Carmen Mª Izquierdo
Miriam Osoro 
Alfonso Moreira
Ana María Martín
Patricia Sabarís
Marina García
Manuel Arias

VIOLAS
Susana Colomer
Jorge Velasco
Alberto Carrero
Andrés Castañeda
Virginia Gutiérrez

VIOLONCELLOS
Leticia Hernández
Pilar Araque

Marina Esteban
Elisabet Torrero
Andrea Camarón

CONTRABAJOS
María López
Rodolfo Hernández
Génesis E. Peña

FLAUTA
Francesco Cama
Saúl Ferrer
Sara Pérez

OBOE
Nekane Domínguez
Alicia Cantus

CLARINETES
Álvaro Huecas
Antonio García

FAGOT
Daniel García
Wilmer Torres
  
TROMPAS 
Carlos Rodríguez
Alfonso Quesada

Jesús Podadera
Marina Agudo

TROMPETAS
Marcos Quesada
Miguel A. González
Borja Suarez
Carlos Oropesa

TROMBONES
Iker Aierbe
Marilén García 
Xabier Domínguez

TUBA
Pedro Vásquez

ARPA
Adrián Segovia

PIANO
Gabriel López

PERCUSIÓN 
Daniel Alonso
Alba Vivas
David Villalba
Pablo Sánchez

ORQUESTA METROPOLITANA DE MADRID



El Coro Talía, que en 2021 ha cumplido 
25 años, es la formación más veterana 
del Grupo Concertante Talía. Fundado 
por Silvia Sanz Torre a principios 
de 1996, cuenta en la actualidad 
con un centenar de voces y desde 
2011 participa, junto a la Orquesta 
Metropolitana de Madrid, en el ciclo de 
conciertos organizado por el GCT en el 
Auditorio Nacional de Música. 

Ha ofrecido numerosos conciertos 
y ha interpretado, ya sea en formato 
sinfónico o de cámara, destacadas 
obras del repertorio vocal con 
orquesta de estilos, géneros y épocas 
muy diversos, desde obras clásicas 
a música actual (swing, pop y rock 
sinfónico, bandas sonoras o musicales). 
Ha participado, junto a la Orquesta 
Metropolitana, en varios conciertos 
para el público familiar interpretando 
música con juguetes. 

La zarzuela ha sido la principal 
protagonista de sus giras por Bruselas, 
República Checa, Eslovaquia o Portugal, 
así como de numerosos conciertos, 
tanto en el Auditorio Nacional como en 
otras salas. 

Ha colaborado también con otras 
formaciones como la Orquesta Sinfónica 
de Madrid, Orquesta de Cámara 
Andrés Segovia, Orquesta Opus 23, 
Orquesta Cámara Madrid, Orquesta 
de la Universidad Politécnica de 
Praga, Orquesta Sinfónica Chamartín, 
Grupo de Cámara de la Orquesta de 
la Comunidad de Madrid y Orquesta 
Ciudad de Almería.  En mayo de 2019 
el Coro Talía ha participado en los 
conciertos de Bilbao, Lisboa y Madrid 
de la última gira (The Final Concerts 
World Tour) del director y gran 
compositor de bandas sonoras Ennio 
Morricone.

CORO TALÍA



SOPRANOS
Ainhoa Ortiz 
Elvira Cortés	 
Inma Romero 
Mª Estrella Martínez
Margarita Baeza	
Mariam Navarro
Mercedes García
Rosa Elena Vaquero
Sarah Monroe 
Ana Mª Cantero	  
Carmen Linares	  
Inmaculada López 
Mª Ángeles Sanz 
Paula García 
Raymonde Nicole 
Susana del Rincón  

ALTOS
Ana Sandoval 
Ana Isabel Martín	
Blanca Niharra
Carmen Domínguez 
Cristina Caneda	
Gemma López	
Lavinia G. Timar
Marián Ramos 
Mª José Martín	

Mónica Gómez	
Susana del Villar 
Bárbara Walch	
Gema Brihuega
Françoise Bouffard
Lina Rosa García	
Lola Gurruchaga	
Mª Rosa Basanta 
Paloma Santamaría 

TENORES
Francisco Ruano
F. Javier Izquierdo	
José Luis Yagüe	
José Miguel Sánchez
Julio Castelao	
Marcial Pérez	
Miguel  Ríos	
Vicente Pulido	
Alejandro Díaz 
David Perona	
Iñaki Orbe	
Jesús Egea 
José Manuel Pascual
Juan Ignacio López 
Juan Antonio Prieto 
Saturnino Muñoz

BAJOS
Alfonso Cánovas 
Carlos Vara 
Csaba Tímar 
Florián de Benito
Javier García-Lomas
Jorge Burón
José Luis Román	
Jose Manuel Rodríguez
José María Cañas	
Rafael Ceballos	
Sergio von Below	
Vicente Santos
Arturo Caneda
Eulogio Puente
Krsta Milosevic	
Manuel Ausaverri	

CORO TALÍA



www.grupotalia.org

@GrupoTalia/GrupoConcertanteTalia

@Grupo.TaliaGrupo Concertante Talia

Organiza: Colabora:


