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relación cuando menos ambigua y no exenta 
de polémica con la generación del 581, en la 
que de Pablo se encardina. En esta línea, es 
preciso señalar que se cumplen, en 2018, 
sesenta años de la formación en Madrid de 
Nueva Música, un grupo de vida breve pero 
intensa y decisiva en el que 

“Los compositores jóvenes residentes 
en Madrid -Fernando Ember, [Manuel] 
Moreno-Buendía, Cristóbal Halffter, 
Ramón Barce, Alberto Blancafort, [Antón] 
García Abril, Luis de Pablo- han fundado 
el grupo Nueva Música […] cuyo fin será 
dar a conocer sus propias obras y las 
de los compositores extranjeros más 
significativos del momento actual, dando 
cabida a todas las tendencias estéticas de 
la joven música española y extranjera”2.   

1 Como debiera denominarse la conocida Generación 
del 51, según analiza el musicólogo Ángel Medina en 
“Música española 1936-1956: rupturas, continuida-
des y premoniciones”, María Isabel Cabrera García, 
Gemma Pérez Zalduondo et al., (coords.), Dos déca-
das de cultura artística en el franquismo (1936-1956), 
II vols., Granada, Servicio de Publicaciones de la Uni-
versidad de Granada, 2000, vol. II, págs. 59-74.
2 Igor Contreras, “Maneras de distinción, deseos de 
pertenencia”, Dossier Nueva Música Sesenta Años, 
Alberto González Lapuente, ed., Scherzo. Revista de 
Música, Año XXXIII, nº 344, octubre, 2018, pp. 93-96.

Como esta cita ilustra, Luis de Pablo es 
protagonista principal en la asunción 
española de aquellos emblemas idiomáticos 
de la vanguardia centroeuropea, aunque más 
tarde se diluyeran y diseminaran en diversas 
técnicas compositivas. 

En lo que respecta a su configuración 
estrictamente sonora, el Concierto de 
Cámara recoge las inquietudes estructurales 
y tímbricas de un compositor preocupado por 
incorporar las audacias técnicas y estéticas 
del pensamiento electrónico e, incluso, del 
aún naciente espectralismo. Siendo, como 
es, una versión del Concierto para piano 
y orquesta núm. 1 (1978-79), estrenado 
en el Teatro Real de Madrid, en marzo de 
1980, como encargo de Radio Nacional de 
España, en el quincuagésimo aniversario del 
compositor3, el Concierto de Cámara encontró 
su première en Montreal, en diciembre de 
ese mismo año, como encargo de la Sociedad 
de Música Contemporánea de Quebec. 

La pieza posibilita una escucha precisa 

3 Estudiado detenidamente en la tesis doctoral 
de Manuel Añón Escribá, Constantes estéticas 
en la música de Luis de Pablo. El proceso de con-
formación técnica e intelectual de una poética 
propia, Granada, Ediciones de la Universidad de 
Granada, 2015, págs. 637-657.

LUIS DE PABLO. SONIDOS PARA UNA 
VANGUARDIA IMAGINARIA 

El soporte digital que han adquirido, y que 
tienen entre sus manos, es el resultado de 
una apuesta decidida e independiente por 
la búsqueda de un sonido. En dicha apuesta 
convergen la preocupación, el compromiso 
y la responsabilidad compartidas entre 
compositor, intérpretes y productor, por 
difundir y divulgar un repertorio musical 
todavía poco conocido, aquel que se 
diluye en la reciente historia de la creación 
musical contemporánea española y que, sin 
embargo, debería alcanzar peso específico.  

En la constitución de dicho sonido tiene que 
ver, obviamente, el compositor Luis de Pablo 
(Bilbao, 1930), un buscador incansable con 
un perfil intelectual de amplísimo espectro. 
Desde la consistente y ya incuestionable 
condición que le otorga su trayectoria 
artística y profesional, Luis de Pablo se erige 
como un paso ineludible para la comprensión 
del hecho musical contemporáneo en 
España. Y, sobre todo, para observar 
el comportamiento de la vanguardia 
compositiva, asumida, en su caso, desde 
una profunda convicción personal, que le 
llevó a liderar no pocos proyectos artísticos 
y profesionales, relacionados, además, 

con la gestión, promoción y difusión de la 
creación contemporánea en cualquiera de 
sus expresiones. 

Tan es así que, si comenzamos nuestras 
notas acercándonos a la obra que abre este 
registro discográfico, en orden cronológico, 
tendríamos que considerar la relevancia de 
un momento crucial para la biografía del 
compositor. Efectivamente, debemos ubicar 
el Concierto de Cámara de Luis de Pablo hacia 
el final de una década, la de los años setenta, 
marcada, indeleblemente, y en lo que al 
contexto personal, artístico, cultural y político 
se refiere, por la creación, en primer lugar, del 
grupo Alea-Música Electrónica libre en 1970, 
junto a dos artistas sonoros de obligado 
conocimiento como Eduardo Polonio y 
Horacio Vaggione; en segundo lugar, por la 
celebración del denominado “fin de fiesta 
del arte experimental”, los Encuentros de 
Pamplona de 1972, en los que de Pablo actuó 
como pieza ideológica, estética y gestora 
de vital importancia; en tercer lugar, por 
la composición de Kiu (1979-1983), ópera 
basada en El cero transparente, de Alfonso 
Vallejo, que supuso un cambio paradigmático 
en la estética depabliana; y, por último, por el 
final de la dictadura franquista, cuyo interés 
hacia la vanguardia artística provocó una 
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hacia la sección final, liderada por el clarinete, 
que toma la voz discordante. En seguida, el 
conjunto asume el discurso y avanza, con 
pasos secos, hacia el final, casi en forma de 
marcha laudatoria, celebrando el consenso 
unánime final, rubricado por el chelo y el 
resto del conjunto sobre un re rotundo.

A pesar de su aparente sencillez, la tercera 
pieza que nos propone Zahir Ensemble bajo 
la dirección de Juan García Rodríguez, en 
el particular concierto privado que recrea 
esta grabación, posee una considerable 
complejidad rítmica y una trama sonora 
que enseguida comentaremos. Estrenada 
en Madrid, en junio de 2007, por Maurizio 
Barbetti (viola solista) y Modus Novus, bajo 
la dirección de Santiago Serrate,  Anatomías 
(2006) fue resultado de un encargo del 
Centro para la Difusión de la Música 
Contemporánea, en la persona de su director, 
el compositor y gestor Jorge Fernández 
Guerra. Asimismo, según afirma el profesor 
Germán Gan Quesada y de nuevo como 
ejemplo de la íntima relación que de Pablo 
mantuvo -y mantiene- con los intérpretes 
de sus obras, Anatomías sería también el 
fruto de una gira monográfica depabliana 
que realizaron, por el sur de Italia, el flautista 
Roberto Fabbricciani, el clarinetista Ciro 

y detenida, ya que nos encontramos 
“únicamente” ante el preceptivo piano 
solista, acompañado por 18 instrumentos. A 
partir del juego rítmico y sorprendentemente 
tonal del comienzo (0’00’’-0’23’’ o 0’47’’-
1’15, p. ej.), que supondrá un marcador 
compositivo significativo a lo largo de la 
pieza, el color sonoro adquiere un tinte 
matizado, especialmente, por el órgano 
electrónico (4’00-4’12’’, 4’50’’-5’20’’, p. 
ej.) y por la melodía lírica, aunque frágil y 
tenebrosa, de vientos y cuerdas (6’00-6’25’’). 
Salvo en pasajes muy específicos (6’50’’-
7’’01’’, p. ej.), el piano no adquiere rol solista 
hasta la esperada cadencia (7’59’’-11’20’’, 
cerrada con acompañamiento entre 11’21’’ y 
11’47’’), cuya extensión y peso sigue, como es 
obvio, la estructura tripartita -introducción, 
cadenza y final- del Concierto para piano nº 
1. Una vez concluida la cadencia, el  material 
sonoro adquiere un aire estático y onírico, 
débil y rítmico, que nos acompañará hasta 
un breve clímax (15’50’’) y su posterior 
disolución, cerrada de manera abrupta con el 
silencio final.   

El pensamiento estético ilustrado, 
encarnado en la palabra de Goethe, 
concebía el cuarteto de cuerdas como 
una “conversación estimulante entre 

cuatro personas inteligentes”. La segunda 
pieza que aborda Zahir Ensemble en este 
registro discográfico -que ojalá ya se 
encuentren escuchando- nos sitúa ante 
cuatro personajes, observados desde una 
perspectiva dramática y narrativa, que 
conversan -y, también, discuten- de forma 
seductora y sugestiva. Me explico: aunque 
piano y chelo adquieren rol solista desde el 
comienzo -de hecho, así son concebidos por 
el compositor en la partitura-, percusión -de 
un lado- y vientos -del otro- intervienen de 
manera destacada e, incluso, sustituyen a 
las dos voces principales. Eros fue escrita en 
1993, como encargo de la Fundación Calouste 
Gulbenkian, y estrenada en Lisboa en mayo 
de 1994, a cargo del Ensemble 2e2m, bajo 
la dirección de Paul Méfano, y Jacopo Scalfi 
(vc.) y Marisella de Carli (p.), dedicatarios de la 
pieza, como solistas. 

Además de la poética mitológica a la que 
el título alude -con fuerte resonancia en la 
creación operística de Luis de Pablo-, Eros nos 
muestra a un compositor atraído, ya de forma 
irremediable, por la melodía. Efectivamente, 
el conjunto instrumental sigue la voz del 
piano y, sobre todo, la línea melódica del 
chelo que, además de pausar el discurso con 
breves aunque expresivos gestos armónicos 

(como ocurre en 0’46-0’52’’, 1’15’’-1’26’’, 2’12-
2’31’’, 4’34’’-4’42’’, 6’03-6’11’’ o 8’21-8’32’’, 
en esta última ocasión para concluir su 
cadenza), protagoniza el devenir sonoro y lo 
estructura (por ejemplo en el pasaje 4’42’’-
8’30’’, con efímeras glosas, por parte de 
vientos y percusión). Acercándonos a la parte 
central de la pieza, el piano interviene en la 
conversación con una dimensión tímbrica 
sutil, aunque muy significativa, si tenemos 
en cuenta el color sonoro resultante. De 
Pablo pide a de Carli -Julio Moguer en esta 
grabación- que presione un grupo de teclas 
aunque sin hacerlas sonar -sustained 
pedal en la partitura-, lo que provoca una 
interesante y evocadora resonancia, cuando 
el pianista interpreta el resto de sus líneas 
(9’05’’-11’25’’). También en este momento, el 
chelo desarrolla una melodía sobre terceras 
(9’18’’-11’45’’) para introducir un diálogo con 
el piano y este, a su vez, con la percusión, que 
nos llevará hacia un nuevo gesto armónico 
de Scalfi -Dieter Nel aquí-, ahora sostenido 
y acompañado por el glockenspiel (15’41-
15’52’’). Desde este momento, el viento 
interviene en la conversación para, de manera 
uniforme, asumir progresivamente más 
peso y caminar, en una suerte de polifonía 
homorrítmica y, a veces, klangfarbenmelodie, 
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de nuevo y se distensiona. El arpa, ya 
cercanos a la sección central de este primer 
movimiento, ejecuta un glissando que 
anuncia una nueva intervención solista de 
la viola, tras la ascensión de los clarinetes 
en grupetti, p. ej., 16 contra 12 y 14 contra 12, 
en 7/8, con la dificultad rítmica que implica 
y que pueden fácilmente imaginar (7’31’’-
8’56’’). Enseguida, un breve clímax (9’35’’), 
continuado “a solo” por la viola y retomado 
por un intrépido pasaje de los clarinetes, 
disolviéndose hasta el re# final de la viola. 

En el segundo movimiento, Largo, aparece 
de nuevo el peso compositivo que adquiere 
la melodía en la obra depabliana. Arpa, 
con Francesca Romana di Nicola, y viola se 
reparten el protagonismo, como podrán 
observar (1’26’’-2’23’’; 3’16’’-5’34’’; 7’54’’- 
9’14’’), con intervenciones en registro 
supergrave del trombón, que abre y cierra el 
movimiento.  

Finalmente, In fretta, tercer movimiento, 
nos muestra un trepidante juego rítmico de 
semicorcheas que viajan por todo el conjunto 
instrumental, dejando un breve episodio en 
bloques (2’04’’) y un efímero comentario del 
arpa (2’43’’-2’54’’), para, de nuevo, volver a 
esta suerte de danza en la que se convierte 
el final de la pieza, concluida por la viola sola. 

Scarponi y el propio Barbetti -probablemente 
el mismo año 2006-, quien le habría pedido 
una obra para viola y conjunto. A pesar de 
su extensión, resulta de interés citar aquí 
lo que el propio compositor afirma sobre 
Anatomías: 

“Hacía tiempo que me había sentido 
fascinado por una serie de dibujos 
-dibujos y pinturas, pero a mí me gustan 
más los dibujos- del Picasso surrealista 
y que él llamaba Anatomías. Son de ese 
período, en los años treintas [sic], en el 
que Picasso toma el cuerpo femenino 
y hace con él cosas inimaginables, son 
una verdadera explosión de inventiva, 
de imaginación. Naturalmente, no se 
trata de una traducción en música, 
sino que simplemente estas obras de 
Picasso me sirvieron como estímulo para 
la imaginación, para hacer una serie de 
propuestas musicales absolutamente 
atípicas, empezando por la plantilla 
instrumental que elegí libérrimamente: 
viola solista, dos clarinetes, trompa, 
trombón y arpa, instrumentos que son 
más difíciles de ligar que una mayonesa. 
Pero se trataba de eso, y yo lo pasé en 
grande, verdaderamente, escribiendo 
esta obra, tratando de dar un papel 

Siendo fundamentalmente conocido por 
su enorme capacidad de creación lírica y 
su íntimo vínculo con la poesía y el arte de 
vanguardia, de Pablo ha establecido una 
trayectoria compleja, según define este 
adjetivo el sociólogo Edgar Morin; es decir, 
susceptible de ser leída y observada como 
el resultado de distintas capas éticas, 
estéticas, culturales e ideológicas, que 
convergen en un catálogo amplísimo con 
un sonido, como demuestra este proyecto 
discográfico, todavía por explorar y, por ello, 
aún, si quieren, imaginario. 

En Granada, a 5 de octubre de 2018.

Pedro Ordóñez Eslava

notable a la viola en medio de semejante 
disparate de plantilla. Desde un punto de 
vista muy personal, Anatomías creo que 
es de mis obras más ricas e interesantes 
de estos años, dentro de las de formación 
más o menos reducida”4

Efectivamente, Anatomías desgrana, en tres 
movimientos, un juego de gestos, ataques, 
timbres y silencios, con tintes expresionistas 
-¿o, quizás, cubistas?- que retan al oyente a 
perseguir la línea de su dibujo compositivo.   

Aunque aparece definido con Agitato, el 
primer movimiento muestra un carácter 
múltiple, en el que se suceden, de manera 
alterna, episodios de tensión y distensión. A 
la introducción de la viola, como instrumento 
solista (0’00’’-1’09’’), interpretado aquí 
por Marie Teresa Pfiz, le responde un 
material sonoro “da lontano” (2’12’’-3’11’’). 
En seguida, empieza el verdadero agitato 
para disolverse, rápidamente, en 4’50’’. 
Poco a poco, el conjunto adquiere, de nuevo, 
mayor rigidez y, en 6’01’’, el entramado da 
un paso más hacia la crisis, pero discurre 

4 Comentario de Luis de Pablo, recogido por José 
Luis García del Busto en su monográfico sobre el 
compositor, titulado Luis de Pablo. De ayer a hoy, 
Madrid, Fundación Autor, 2009, pp. 99-100.
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in the life of the composer. In fact, we find 
Luis de Pablo´s Chamber Concerto towards 
the end of a decade (the seventies) marked 
firstly by the founding of Alea-Música 
Electrónica libre in 1970, together with 
Eduardo Polonio and Horacio Vaggione; and 
secondly by the celebration of the so-called 
“end of the festival of experimental art”, the 
“Encuentros de Pamplona” of 1972, in which 
De Pablo acted as ideological and aesthetic 
manager; thirdly, by the composition of 
Kiu (1979-1983), an opera based on Alfonso 
Vallejo’s El cero transparente,  which 
comprised a paradigmatic change in De 
Pablo´s aesthetics; and finally, by the end 
of the Franco regime, whose interest in the 
artistic Avantgarde had led to a relationship 
that was ambiguous and controversial with 
the generation of 581, of which Pablo is a 
member.

1 This should be called the well-known 
Generation of 51, as analyzed by the 
musicologist Ángel Medina in “ Música 
española 1936-1956: rupturas, continuidades y 
premoniciones “, María Isabel Cabrera García, 
Gemma Pérez Zalduondo et al., (Coords.), Dos 
décadas de cultura artística en el franquismo 
(1936-1956), II vols., Granada, Publications 
Service of the University of Granada, 2000, vol. 
II, págs. 59-74.

LUIS DE PABLO. SOUNDS OF THE 
IMAGINARY AVANTGARDE.

The CD in your hands is the result of a 
determined and independent search for 
sound.  It represents a commitment shared 
between the composer, performer and 
producer to popularize a little known musical 
repertoire; one which has been largely 
ignored in recent contemporary Spanish 
compositional history, but one that is 
nevertheless deserving of recognition.

In the search for this sound, we began 
with the composer Luis de Pablo (b. Bilbao, 
1930), that indefatigable seeker with the 
wide intellectual profile. With his sterling 
reputation as an artist, a study of Luis 
de Pablo is an essential ingredient to any 
understanding of contemporary Spanish 
music.  Above all, we observed the behaviour 
of this leading composer; assuming, in his 
case, it stemmed from a deep personal 
conviction; one which led him to manage, 
promote, and disseminate contemporary 
creativity in all of its many expressions.

So much so, that if we start our notes 
approaching the work, opening this record 
in chronological order, we must consider 
the relevance of a transcendental moment 

Along this line, it is necessary to point out 
that 2018 marks sixty years of the Madrid 
formation of Nueva Música, a short but 
intense and decisive group.

“Young composers living in Madrid: 
Fernando Ember, [Manuel] Moreno-
Buendía, Cristóbal Halffter, Ramón 
Barce, Alberto Blancafort, [Antón] García 
Abril, Luis de Pablo - have founded 
the group Nueva Música [...] whose 
purpose will be to disseminate their 
own works and those of the most 
significant foreign composers of the 
current time, creating a place for the 
aesthetic tendencies of young Spanish 
and foreign music”.2

As this quote illustrates, Luis de Pablo was 
one of the major Spanish actors  among 
the emblematic figures of the central 
European Avantgarde, although later these  
differentiated into various compositional 
techniques.

On the level of sound, the Chamber Concerto 

2 Igor Contreras, “Maneras de distinción, deseos 
de pertenencia”, New Music Dossier Sixty Years, 
Alberto González Lapuente, ed., Scherzo. 
Magazine of Music, Year XXXIII, nº 344, October, 
2018, pp. 93-96.

brings together the structural and timbrical 
concerns of a composer associated with 
the technical and aesthetic audacity of 
electronic thought and, even, the as-of-
yet-undeveloped spectralism.  Being, as it 
is, a version of the Concerto for piano and 
orchestra no. 1 (1978-79) which premiered 
at the Royal Theater of Madrid, in March 
1980 as a commission from the Spanish 
National Radio for the fiftieth anniversary 
of the composer,3 the Chamber Concerto was 
first performed in Montreal, in December 
in that same year, as commissioned by the 
Contemporary Music Society of Quebec.

Since we are confronted with “only” a solo 
piano, accompanied by 18 instruments, the 
piece allows for a precise listening. Coming 
from the rhythmic and surprisingly tonal play 
of the beginning (0’00’’-0’23” or 0’47’’-1’15”, 
e.g.), which is a significant compositional 
marker throughout the piece, the sound 
colour acquires a slight nuance through the 
electronic organ (4’00’’-4’12’’, 4’50’’-5’20’’, 

3 Studied carefully in the doctoral thesis of 
Manuel Añón Escribá, Constantes estéticas 
en la música de Luis de Pablo. El proceso de 
conformación técnica e intelectual de una 
poética propia,  Granada, Editions of the 
University of Granada, 2015, pgs. 637-657.
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e.g.) and the melody - lyrical, if fragile and 
tenebrous - in the winds and strings (6’00’’-
6’25’’). Except in very specific passages 
(6’50’’-7’01’’, e.g.), the piano does not acquire 
a solo role until the expected cadence (7’59’’-
11’20’’, ending with an accompaniment 
between 11’21’’ and 11’47’’) of which the 
length and weight predictably follows the 
tripartite structure (introduction, cadenza 
and finale) of the Piano Concerto No. 1. Once 
the cadence is finished, the sound becomes 
static and surreal, weak and rhythmical, until 
a brief climax (15’50 ‘’) and its subsequent 
dissolution: abruptly closed with the final 
silence.

Enlightened aesthetic thought, in Goethe´s 
words, conceived the string quartet as a 
“stimulating conversation between four 
intelligent people”. The second piece that 
Zahir Ensemble approaches in this recording 
- to which I hope you are already listening - 
introduces four characters from a dramatic 
and narrative perspective, who converse 
and discuss seductively and suggestively in 
turn. Let me explain: even though piano and 
cello take the solo role from the beginning 
- this is, in fact, how they are conceived 
by the composer in the score - prominent 
percussion and winds respectively 

intervene and even take over from the two 
principal voices. Eros was written in 1993, 
commissioned by the Calouste Gulbenkian 
Foundation, and premiered in May 1994 in 
Lisbon, by the Ensemble 2e2m, under the 
guidance of conductor Paul Méfano, with 
Jacopo Scalfi (cello) and Marisella de Carli 
(piano), the soloists to whom the piece was 
dedicated. 

Apart from the mythological poetry 
alluded to in the title - strongly reflected 
in the drama of the piece - Eros shows us 
a composer already irretrievably drawn to 
melody. Indeed, the instrumental ensemble 
follows the piano voice, and above all the 
cello´s melodic line. In addition to pausing the 
discourse with brief but expressive harmonic 
gestures (0’46-0’52’’, 1’15’’-1’26’’, 2’12’’-2’31’’, 
4’34’’-4’42’’, 6’03’’-6’11”, and 8’21’’-8’32”, in 
this last occasion to conclude his cadenza), 
the cello stars in the sound evolution and 
gives it structure (for example in the passage 
4’42’’-8’30’’, with an ephemeral elaboration 
in the winds and percussion). 

Approaching the centre of the piece, the piano 
intervenes in the conversation with a subtle 
but significant timbrical dimension. De Pablo 
asks de Carli - Julio Moguer in this recording 
- to press a group of keys without making 

them sound -sustained pedal in the score-, 
which causes an interesting and evocative 
resonance as the pianist plays the rest of the 
passage (9’05’’-11’25’’). At the same time, 
the cello develops a melody in thirds (9’18’’-
11’45”), introducing a dialogue with the piano 
as well as with the percussion. This leads 
towards a new harmonic gesture on the part 
of Scalfi - here Dieter Nel -, now supported 
and accompanied by the glockenspiel (15’41’’-
15’52’’). At this point, the wind section also 
intervenes uniformly in the conversation. 
In a sort of homorhythmic polyphony, at 
some points so-called klangfarbenmelodie 
(timbre-melody), momentum is gathered 
towards the final section, led by a discordant 
voice in the clarinet. Right away, the group 
takes over the discourse and moves forward 
with dry steps towards the end; a praising 
march, rounded out with a final unanimous 
consensus, performed by the cello while the 
rest of the group plays a resounding D.

Despite its seeming simplicity, the third piece 
in this private concert which Zahir Ensemble 
(under the direction of Juan García Rodríguez) 
recreates in this recording, is  complex both 
in rhythm and in sound plot, as discussed in 
the following section. Premiered in Madrid, 
in June 2007, by Maurizio Barbetti (solo viola) 

and Modus Novus under the direction of 
Santiago Serrate, Anatomías (2006) was the 
result of a commission from the Center for 
the Dissemination of Contemporary Music 
and its director, composer and manager Jorge 
Fernández Guerra. According to professor 
Germán Gan Quesada and again as an 
example of the close relationship that De 
Pablo maintains with the interpreters of 
his works, Anatomías came as the fruit of 
a De Pablo tour in the south of Italy with 
flautist Roberto Fabbricciani, clarinettist Ciro 
Scarponi, and the violist, Barbetti. The violist 
himself asked de Pablo for a piece for viola 
and ensemble, probably in the same year 
2006. In spite of its scope, it is interesting 
to note what the composer himself affirms 
about Anatomías:

“I had been fascinated for a long time 
by a series of drawings - drawings and 
paintings, but I prefer the drawings – 
from the surrealist Picasso, which he 
called Anatomías. They are from that 
period, the thirties [sic], in which Picasso 
takes the female body and creates 
unimaginable things with it, they are 
a true explosion of inventiveness, of 
imagination. Obviously, this piece is 
not a translation into music, rather, 
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Picasso’s works served as a stimulus 
for the imagination to make a series 
of atypical musical proposals, starting 
with the instrumental template I chose 
freely: viola soloist, two clarinets, horn, 
trombone and harp; instruments that 
are difficult to knit together. But that 
is what it was about, and I had a great 
time, really, writing this work, trying to 
give a starring role to the viola in the 
midst of such a composition. From 
a very personal point of view, I think 
Anatomías is my richest and most 
interesting work among those for 
smaller ensemble in those years “4

Essentially, Anatomías expounds in three 
movements a game of gestures, attacks, 
timbres, and silences; with expressionist 
(or perhaps cubist?) characteristics, which 
challenge the listener to pursue the line of de 
Pablo’s compositional drawing.

Although it seems defined by the Agitato, 
the first movement shows a multilateral 

4 Studied carefully in the doctoral thesis of 
Manuel Añón Escribá, Constantes estéticas 
en la música de Luis de Pablo. El proceso de 
conformación técnica e intelectual de una 
poética propia,  Granada, Editions of the 
University of Granada, 2015, pgs. 637-657.

character, in which episodes of tension and 
relaxation alternate. The thematic material 
of “da lontano” (2’12’’-3’11’’) is a response 
to the entrance of the solo viola (0’00’’-
1’09’’), performed here by Marie Teresa Pfiz. 
The true agitato begins to dissolve quickly 
at 4’50’’. From this point onwards, the 
ensemble becomes progressively more rigid 
and, at 6’01’’, the framework approaches a 
crisis, but again, it passes and becomes more 
relaxed. Already close to the central section 
of this first movement, the harp executes 
a glissando that announces a new solo 
intervention of the viola, after the ascent of 
the clarinets in grupetti, e.g., 16 against 12 
and 14 against 12, in a time signature of 7/8, 
the rhythmic challenges are easily imagined 
(7’31’’-8’56’’). After a brief climax (9’35”) 
the viola continues “solo”, resumed by an 
intrepid passage of the clarinets, dissolving 
into the final D# of the viola.

In the second movement, Largo, the 
compositional weight which melody had 
acquired in the work of De Pablo, is again 
evident. The harp, here played by Francesca 
Romana di Nicola, and the viola share leadership, 
with interventions in the extreme register of 
the trombone which opens and closes the 
movement (1’26’’-2’23’’; 3’1’’-5’34’’; 7’54’’-9’14’’).

Finally, in the third movement, In fretta, we 
are presented with an exciting semi-quaver 
rhythmic game that travels throughout 
the instrumental ensemble, leaving a brief 
episode in blocks (2’04’’) and an ephemeral 
remark on the harp (2’43’’-2’54’’), to return 
again to the dance in which the pieces 
reaches its end, concluded only by the viola.

Known for his vast capacity for lyrical 
creativity and his intimate connection with 
poetry and Avantgarde art, Luis de Pablo has 
established a complex path. The sociologist 

Edgar Morin defines the adjective “complex” 
as, capable of being read and observed as the 
result of different ethical, aesthetic, cultural 
and ideological layers. In De Pablo’s work, 
these layers converge into a wide repertoire 
of sound, which, as this recording shows, is 
to be explored and therefore still remains, if 
you like, imaginary.

In Granada, October 5, 2018. 
                                        Pedro Ordóñez Eslava

Translation: Dieter Nel

Ph
ot

o:
 Á

lv
ar

o 
R

od
ríg

ue
z 

G
al

án



14 ZAHIR ENSEMBLE 15LUIS DE PABLO ANATOMÍAS

ES ES

ZAHIR ENSEMBLE

Desde el momento de su fundación, 
Zahir Ensemble concita de inmediato 
el interés de jóvenes y experimentados 
intérpretes tanto del ámbito español 
como del internacional, todos ellos con 
la determinación de experimentar y 
mostrar la riqueza del panorama musical 
de los siglos XX y XXI, abordando incluso 
obras para orquesta de cámara de gran 
formato, gracias a la versátil configuración 
de la formación. La trayectoria del grupo 
sevillano avala su compromiso con la 
interpretación del gran repertorio de 
nuestro tiempo, de gran variedad estética y 
mayor relevancia artística e histórica, y sin 
embargo gran ausente de la programación 
de los circuitos habituales.

Dando idea de la dimensión nacional 
e internacional del ensemble, más 
allá de los miembros que lo integran, 
cabe mencionar su participación en 
festivales y salas europeos tales como 
el Taschenopern Festival de Salzburgo 
(Austria), Eröffnungsfest der Salzburger 
Festpiele (Fiesta Inaugural del Festival 
de Salzburgo, 2005), Solitär Saal de la 
Universidad “Mozarteum” (Salzburgo), 
Musique en Cité(s) (Marsella, Francia), 
Sala de Conciertos de la Universidad 

Chopin de Varsovia (Polonia), habiendo 
actuado a su vez en España en el Ciclo de 
Música Contemporánea del Ayuntamiento 
de Sevilla, Música Contemporánea de 
Córdoba, Festival Artes No Camiño de 
Lugo, Festival Internacional de Música 
“A Orillas del Guadalquivir” de Sanlúcar 
de Barrameda , Festival de la Guitarra 
de Sevilla, Mostra Sonora de Sueca en 
Valencia, Festival Smash de Salamanca, 
Ciclo de Música Para el Tercer Milenio 
de Madrid, Proyecto Rafel Festival 
(Rafelbunyol, Valencia), entre otros, y en 
salas tales como Teatro Villamarta de Jerez, 
Círculo de Bellas Artes de Madrid, Auditorio 
400 del Museo Reina Sofía de Madrid, Real 
Academia de Bellas Artes de San Fernando 
de Madrid, Conservatorio de Bilbao, Teatro 
Alhambra de Granada. Especialmente 
destacable, por los programas presentados 
y por el número de ediciones en las que ha 
participado, ha sido su presencia en los 
Ciclos de Música Contemporánea de la 
Junta de Andalucía en el Teatro Central de 
Sevilla (2007-08 y 2010-17), destacando los 
estrenos en España de obras como “The 
Fall of the House of Usher” de Philip Glass, 
“In vain” de G.F. Haas, “ASKO Concerto” de 
Elliott Carter, “Ballet mécanique” (versión 
original) de G. Antheil, “Proverb” de Steve 
Reich o “Clouds of forgetting, Clouds of 

unknowing” de John L. Adams. Organiza 
además su propio Ciclo en la ciudad de 
Sevilla (con el apoyo de la Universidad 
de Sevilla), del que este año se cumple 
su novena edición. Cuenta asimismo 
con 4 CD en el mercado discográfico, con 
monográficos dedicados a José María 
Sánchez Verdú (Verso, 2009), elegido 
“Disco Excepcional de mes de Marzo 2010” 
por la revista Scherzo, y otro a Schönberg 
(Naxos, 2011), conteniendo los otros dos CD 
música de jóvenes compositores españoles 
(2010 y 2011), editados por el Injuve.

JUAN GARCÍA RODRÍGUEZ director

Nacido en Sanlúcar de Barrameda, se 
gradúa en Piano, Música de Cámara y 
Acompañamiento en el Conservatorio 
Superior “Manuel Castillo” de Sevilla 
(Ana Guijarro, Piano; José María Redondo, 
Música de Cámara; Juan Rodríguez 
Romero, Acompañamiento; Luis Ignacio 
Marín, Contrapunto; Juan Antonio 
Pedrosa, Armonía), con las máximas 
calificaciones, Premios Extraordinarios 
de Armonía y Música de Cámara y 
Mención Honorífica en Piano. Prosigue su 
formación en la Universidad Mozarteum 
de Salzburgo (Austria), becado por la 
Junta de Andalucía. Allí amplía estudios 

de Piano (Peter Lang/Karl Wagner) y 
Clave (Elisabeth Chojnacka), y se diploma 
con la máxima distinción en Composición 
(Reinhard Febel), Dirección de Coros (Karl 
Kamper) y Dirección de Orquesta (Dennis 
Russell Davies/Jorge Rotter), obteniendo 
los grados de Magister Artium (Máster) 
en las tres disciplinas. Asimismo, recibe 
consejos de personalidades como Joseph 
Seiger, Joseph Paratore, Frédéric Gevers, 
Ramón Coll o  Rolf Plagge (Piano); Reiner 
Schmidt (Música de Cámara); Cristóbal 
Halffter, Beat Furrer, Franco Donatoni, 
George Crumb, Jesús Rueda, José Manuel 
López o Tomás Marco (Composición);  
Arturo Tamayo o Neil Thompson (Dirección 
de Orquesta).  Director asistente en la 
Opera National de Paris Bastille (“La zorrita 
astuta” de Janacek, 2008), ha  trabajado 
entre otras con  la Orquesta de la Universidad 
Mozarteum, Brucknerorchester-Linz, Mozarteum 
Orchester Salzburg, Orquesta de la Ópera de 
París, Real Orquesta Sinfónica de Sevilla, 
Orquesta Filarmónica de Gran Canaria, 
Deutsche Radio Philharmonie Saarbrücken, 
Camerata Saygun Estambul, Filarmónica de 
Cámara W. Lutoslawski en Lomza (Polonia), 
Orquesta Presjovem, Orquesta de de la 
AEO de la Fundación Barenboim-Said, 
OENM (Österrichisches Ensemble für 
Neue Musik), Tonkünstler Ensemble de 
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Viena, Sax Ensemble, etc., en salas como 
el Teatro Villamarta de Jerez, Teatro de 
la Maestranza (“Entre Sevilla y Triana”, 
de Sorozábal), Teatro Lope de Vega de 
Sevilla (“Così fan tutte” de Mozart), 
Auditorio 400 del Museo Reina Sofía 
(Madrid), Círculo de Bellas Artes (Madrid), 
Teatro Central (Sevilla), Gran Sala del 
Mozarteum (Salzburgo), Brucknersaal 
(Linz), Cemal Resit Rey (Estambul), Sala 
de Conciertos de la Universidad F. Chopin 
(Varsovia), Endler Hall de la Universidad 
de Stellenbosch (Sudáfrica), etc.  Director 
y fundador del grupo Zahir Ensemble y 
Director Musical del Taschenopern Festival 
de Salzburgo. Académico Numerario de 
la Real Academia de Bellas Artes “Santa 
Isabel de Hungría” de Sevilla. Es profesor 
del Conservatorio Superior de Sevilla, 
y  director de la  Orquesta Sinfónica 
Conjunta (OSC) del Conservatorio Superior 
“Manuel Castillo” y la Universidad de 
Sevilla. Como compositor ha estrenado 
obras en Alemania, Austria, España, 
Sudáfrica, Escocia y Serbia. Grabaciones 
para Haas (Colonia, Alemania), Sello 
Autor, Verso (monográfico Sánchez-
Verdú, elegido por la revista Scherzo Disco 
Excepcional de marzo-2011), Canticum y 
Naxos (monográfico Arnold Schoenberg).

JULIO MOGUER piano

El pianista sevillano Julio Moguer es uno de 
los músicos más versátiles del panorama  
actual. Músico de una sólida formación, 
estudia en algunos de los conservatorios 
más prestigiosos de Europa como el 
Real Conservatorio Superior de Música 
de Madrid (donde recibe el “Premio 
de Honor”), el Conservatorium van 
Amsterdam (Holanda) y la Hochschule für 
Musik Köln (Alemania) con los profesores 
Javier R. Van-Baumberghen, Anselmo I. 
de la Campa, Jan Marisse Huizing, Stanley 
Hoogland (fortepiano) y el reconocido 
pianista francés Pierre Laurent Aimard. 
Premiado en numerosos concursos, 
Julio Moguer actúa por toda Europa, en 
salas tan prestigiosas como el Auditorio 
de Zaragoza, Belgrade Philharmonic 
Hall, Mozarteum de Salzburgo, Sala 
Koncertowa de la Universidad F. Chopin 
de Varsovia, Sala Joaquín Turina de Sevilla, 
Museo Reina Sofía de Madrid o Teatro 
Central de Sevilla. Su interés por la música 
contemporánea le lleva a trabajar con 
compositores como Reinhard Febel, José 
María Sánchez Verdú, Luis de Pablo, José 
Manuel López López, César Camarero, etc. 
Desde 2006 colabora con Zahir Ensemble. 
También desarrolla una intensa carrera 
camerística, especialmente como 

miembro del Trío Vandelvira. Actualmente 
es profesor del Conservatorio Superior de 
Música “Manuel Castillo” de Sevilla. Entre 
sus próximos proyectos se encuentra 
la grabación de “Goyescas-Los majos 
enamorados” de Enrique Granados.

DIETER NEL violonchelo

Dieter Nel ha sido violonchelista 
titular de Zahir Ensemble desde su 
fundación, agrupación con la que ha 
interpretado obras contemporáneas 
en muchos de los principales lugares 
de conciertos españoles, y ha realizado 
grabaciones aclamadas por la crítica. 
Nacido en Sudáfrica, Dieter Nel estudió 
en la Universidad de Stellenbosch con 
Magdalena Roux; posteriormente se 
traslada a Austria para continuar su 
formación en Salzburgo (Mozartteum) 
y Graz. Recibe clases magistrales con 
Clemens Hagen y otros miembros del 
Hagen Quartett, con Wolfgang Boettcher 
y con Frans Helmerson, además de 
redondear su formación estudiando 
cello barroco con Kristin von der Goltz 
en Munich. Muy  activo como solista y 
músico de cámara, ha actuado también 
regularmente en conjuntos y orquestas 
como Camerata Salzburg, ÖENM 

(Austrian Ensemble for Contemporary 
Music), Salzburg Chamber Soloists y 
Wiener Akademie. Su actividad músical 
incluye conciertos en los principales 
festivales internacionales de música de 
toda Europa (entre otros, en el Salzburger 
Festspiele y en el Festival de Musique 
de Menton), México, Sudamérica, China, 
Japón y Sudáfrica. Actualmente, Dieter 
Nel toca un chelo hecho por Albertus 
Aloysius Blanchi en 1921.

MARIE TERESA PFIZ viola

La violista Marie Teresa Pfiz creció en 
Salzburgo (Austria) y Ohio (EEUU). 
Estudió en Salzburgo con Thomas Riebl, 
en la Juilliard School de Nueva York con 
Heidi Castleman, con Wolfram Christ 
en Freiburg y con H.-P. Ochsenhofer en 
Viena. Ha ganado varios premios en 
Concursos Nacionales e Internacionales 
de Viola, como el Brahms Competition en 
Pörtschach y Tertis Competition en la Isla 
de Man (Reino Unido). Toca regularmente 
con la Orquesta de Cámara de Europa, 
con el Concertus Musicus Wien y con la 
Orquesta Filarmónica de Oslo, entre otros.
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ZAHIR ENSEMBLE

From the moment of its foundation, Zahir 
Ensemble immediately attracted the 
interest of both Spanish and international 
young and experienced performers, all of 
them determined to experiment and show 
the richness of the musical panorama of the 
20th and 21st centuries, even addressing 
large format works for chamber orchestra, 
thanks to the versatile configuration of the 
formation. The trajectory of the Sevillian 
group endorses its commitment with the 
interpretation of the unlimited repertoire 
of our time, of great aesthetic variety and 
greater artistic and historical relevance, 
and yet generally absent from the usual 
programming.

Giving an idea of the national and 
international dimension of the ensemble, 
beyond the members that form it, it is 
worth mentioning its participation in 
festivals and European venues such as the 
Taschenopern Festival in Salzburg (Austria), 
Eröffnungsfest der Salzburger Festpiele 
(Inaugural Festival of the Salzburg, 2005), 
Solitär Saal of the University “Mozarteum” 
(Salzburg), Musique en Cité (s) (Marseille, 
France), Concert Hall of the Chopin University 
of Warsaw (Poland), having performed in 
Spain in the Contemporary Music Cycle of 

the Seville City Council, Contemporary Music 
of Córdoba, Arts Festival No Camiño de 
Lugo, International Music Festival “A orillas 
del Guadalquivir” of Sanlúcar de Barrameda, 
Guitar Festival of Seville, Mostra Sonora 
de Sueca in Valencia, Smash Festival of 
Salamanca, Ciclo de Música Para el Tercer 
Milenio of Madrid, Proyecto Rafel Festival 
(Rafelbunyol, Valencia), among others, and 
in halls such as Teatro Villamarta of Jerez, 
Círculo de Bellas Artes of Madrid, Auditorium 
400 of the Reina Sofía Museum of Madrid, 
Royal Academy of Fine Arts of San Fernando 
de Madrid, Conservatory of Bilbao, Alhambra 
Theater of Granada. Especially noteworthy, 
for the programs presented and for the 
number of editions in which the ensemble 
has participated, has been its presence in 
the Ciclos de Música Contemporánea of 
Junta de Andalucía in the Central Theater of 
Seville (2007-08 and 2010-17), highlighting 
the premieres in Spain of works like “The Fall 
of the House of Usher” by Philip Glass, “In 
vain” by GF Haas, “ASKO Concerto” by Elliott 
Carter, “Ballet mécanique” (original version) 
by G. Antheil, “Proverb” by Steve Reich or 
“Clouds of forgetting, Clouds of unknowing” 
by John L. Adams. It also organizes its own 
Cycle in the city of Seville (with the support 
of the University of Seville), of which this 
year marks its ninth edition.

The ensemble also has 4 CDs in the record 
market, with monographs dedicated to 
José María Sánchez Verdú (Verso, 2009), 
chosen “Exceptional Album of March 2010” 
by the magazine Scherzo, and another one 
to Schönberg (Naxos, 2011), containing the 
other two CDs of young Spanish composers 
(2010 and 2011), edited by Injuve.

JUAN GARCÍA RODRÍGUEZ conductor

Born in Sanlúcar de Barrameda, he 
graduated in Piano, Chamber Music and 
Accompaniment at the Conservatorio 
Superior de Música “Manuel Castillo” of 
Seville (Ana Guijarro, Piano, José María 
Redondo, Chamber Music, Juan Rodríguez 
Romero, Accompaniment, Luis Ignacio 
Marín, Counterpoint: Juan Antonio Pedrosa, 
Harmony), with the highest grades, 
Harmony and Chamber Music Extraordinary 
Awards and Honors in Piano. He continues 
his training at the Mozarteum University 
of Salzburg (Austria), with a scholarship 
granted by the Junta of Andalucía. There, 
he broadened his piano studies (Peter 
Lang / Karl Wagner) and Clave (Elisabeth 
Chojnacka), and graduates with the highest 
distinction in Composition (Reinhard 
Febel), Choir Conducting (Karl Kamper) 
and Orchestra Conducting (Dennis Russell 

Davies / Jorge Rotter), obtaining the 
degrees of Magister Artium (Master) in the 
three disciplines. He also receives guidance 
from personalities such as Joseph Seiger, 
Joseph Paratore, Frédéric Gevers, Ramón 
Coll or Rolf Plagge (Piano); Reiner Schmidt 
(Chamber Music); Cristóbal Halffter, Beat 
Furrer, Franco Donatoni, George Crumb, 
Jesus Rueda, José Manuel López or Tomás 
Marco (Composition); Arturo Tamayo or 
Neil Thompson (Orchestra Direction). 
Associate conductor at the National Opera de 
Paris Bastille (“The Cunning little Vixen” from 
Janacek, 2008), he has worked among others 
with the Mozarteum University Orchestra, 
Brucknerorchester-Linz, Mozarteum Orchester 
Salzburg, Paris Opera Orchestra, Royal 
Symphony Orchestra of Seville, Philharmonic 
Orchestra of Gran Canaria, Deutsche Radio 
Philharmonie Saarbrücken, Camerata Saygun 
Istanbul, Chamber Philharmonic W. Lutoslawski 
in Lomza (Poland), Presjovem Orchestra, 
Orchestra of the AEO of the Barenboim-Said 
Foundation, OENM (Österrichisches Ensemble 
für Neue Musik), Tonkünstler Ensemble in 
Vienna, Sax Ensemble, etc., in venues such as 
the Villamarta Theater in Jerez, Teatro de la 
Maestranza (“Entre Sevilla y Triana”, from 
Sorozábal), Teatro Lope de Vega in Seville 
(“Così fan tutte “by Mozart), Auditorium 
400 of the Reina Sofía Museum (Madrid), 
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Círculo de Bellas Artes (Madrid), Teatro 
Central (Seville), Great Room of the 
Mozarteum (Salzburg), Brucknersaal (Linz), 
Cemal Resit Rey (Istanbul), Concert Hall of 
the F. Chopin University (Warsaw), Endler 
Hall of the University of Stellenbosch (South 
Africa), etc. Director and founder of the 
Zahir Ensemble group and Musical Director 
of the Taschenopern Festival of Salzburg. 
Academic Member of the Royal Academy 
of Fine Arts “Santa Isabel de Hungría” 
in Seville. He is a professor at the Seville 
Conservatory, and director at the Conjunta 
Symphony Orchestra (OSC) of the “Manuel 
Castillo” Conservatory and the University 
of Seville. As a composer he has premiered 
works in Germany, Austria, Spain, South 
Africa, Scotland and Serbia. Recordings 
for Haas (Cologne, Germany), Sello Autor, 
Verso (monograph Sánchez-Verdú, chosen 
by the magazine Scherzo Exceptional 
Record of March-2011), Canticum and Naxos 
(monograph Arnold Schoenberg).

JULIO MOGUER piano

Julio Moguer is one of the most versatile 
pianists in today’s music scene. Musician 
of a solid academic training, he studied at 
some of the most prestigious European 
conservatories like Real Conservatorio 
Superior de Música de Madrid (where 

he was awarded the “Honours Prize”), 
Conservatorium van Amsterdam 
(Holland) and Hochschule für Musik Köln 
(Germany) with professors Javier R. Van-
Baumberghen, Anselmo I. de la Campa, 
Jan Marisse Huizing, Stanley Hoogland 
(fortepiano) and renowned French pianist 
Pierre-Laurent Aimard. He completed his 
training with the advice of other prominent 
personalities such as Philippe Entremont, 
Claude Helffer, Michele Campanella, Barry 
Douglas, Håkon Austbø, Pavel Nersessian 
or Malcolm Bilson.

A prize winner at numerous competitions, 
Julio Moguer has performed throughout 
Europe, in such prestigious venues 
as Auditorio de Zaragoza, Belgrade 
Philharmonic Hall, Salzburg Mozarteum, 
Koncertowa Hall of the F. Chopin University 
(Warsaw), Sala Joaquín Turina (Seville), 
Reina Sofía Museum (Madrid) or Teatro 
Central (Seville).

Always interested in different approaches 
to music, Julio Moguer has worked closely 
with leading composers such as Reinhard 
Febel, José María Sánchez Verdú, Luis 
de Pablo, José Manuel López López, 
César Camarero, etc. Since 2006 he has 
collaborated regularly with cutting edge 
Zahir Ensemble. Moguer also develops 

an intense career as chamber musician, 
specially as member of Trio Vandelvira.

Julio Moguer holds a piano professorship at 
Conservatorio Superior de Música “Manuel 
Castillo” de Sevilla.

DIETER NEL violoncello

Dieter Nel has been a core member of Zahir 
Ensemble in Seville since its founding, 
in which capacity he has performed 
contemporary works at many major 
Spanish concert venues and made critically 
acclaimed recordings.

Born in South Africa, Dieter studied at the 
University of Stellenbosch with Magdalena 
Roux, after which he moved to Austria to 
continue his training in Salzburg and Graz. 
Lessons with members of the Hagen String 
Quartet, masterclasses with Wolfgang 
Boettcher, Clemens Hagen, and Frans 
Helmerson as well as a further study of 
baroque Cello with Kristin von der Goltz 
in Munich rounded off his formal musical 
education.

He is not only active as a soloist and 
chamber musician, but has also performed 
regularly in ensembles and orchestras like 
the Camerata Salzburg, ÖENM (Austrian 
Ensemble for Contemporary Music), 
the Salzburg Chamber Soloists, and the 

Wiener Akademie. His musical activities 
include concerts at major international 
music festivals throughout Europe (among 
others at the Salzburger Festspiele and the 
Festival de Musique de Menton), in Mexico 
and South America, China, Japan and South 
Africa.

Currently Dieter plays on a cello made by 
Albertus Aloysius Blanchi in 1921.

MARIE TERESA PFIZ viola

Marie Teresa Pfiz grew up in Salzburg / 
Ohio. She studied in Salzburg with Thomas 
Riebl, at the Juilliard School NYC with Heidi 
Castleman, Wolfram Christ in Freiburg and 
H.-P. Ochsenhofer in Vienna.

She won several prizes in national and 
international Viola Competitions, such as 
Brahms Competition in Pörtschach and the 
Tertis Competition on the Isle of man (UK).

She plays regularly with the Chamber 
Orchestra of Europe, Concentus Musicus 
Vienna and the Oslo Philharmonic 
Orchestra, amongst others.
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PLAYERS TEMPLATES

1. CONCIERTO DE CÁMARA
Alfonso Rubio, flute
Jesús Sánchez, flute
Carlos Lacruz, clarinet
Félix Romero, clarinet
Fco. Jesús Ruiz, trumpet
Manuel Carrasco, trumpet
José Tur, percussion
Eugenio García, percussion
Jesús Pacheco, percussion
María Jesús Ávila, harp
Tommaso Cogato, elect. organ
Antonio Torronteras, violin
York Yu Kwong, violin
Álvaro Arrans, viola
Dieter Nel, violoncello
Roberto Carlos Barroso, bass

Julio Moguer, piano soloist

2. EROS
Alfonso Rubio, flute
Verónica Lacruz, oboe & eng.horn
Carlos Lacruz, clarinet
Begoña Roche double basson
Mario Fuertes, horn
José Tur, percussion
Alfredo Olías, percussion

Julio Moguer, piano soloist
Dieter Nel, violoncello soloist

3. ANATOMÍAS
Carlos Lacruz, clarinet
Félix Romero, clarinet
Mario Fuertes, horn
Celestino Luna, trombon
Francesca Romana di Nicola, harp

Marie Teresa Pfiz, viola soloist

ZAHIR ENSEMBLE
Juan García Rodríguez, conductor
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1. CONCIERTO DE CÁMARA (1979)	 17:11

     Julio Moguer, piano soloist

2. EROS (1993)*	 23:05

     Julio Moguer, piano soloist

    Dieter Nel, violoncello soloist

ANATOMÍAS (2005-2007)*	

    Marie Teresa Pfiz, viola soloist

3. I. Agitato	 11:23

4. II.Largo	 9:42

5. III.In fretta	 4:31

		  CD timing  66:01

ANATOMÍAS
LUIS DE PABLO

ZAHIR ENSEMBLE
Juan García Rodríguez, conductor

Soloists:

Julio Moguer, piano

Dieter Nel, violoncello

Marie Teresa Pfiz, viola

*World premiere recording
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