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Gaida GO
G

Festivalio programoje – greta kitų autorių skambės ir šių kompozitorių 
kūriniai:

PHILIP GLASS (JAV)
HEINER GOEBBELS (Vokietija)
GÉRARD GRISEY (Prancūzija)

MICHAEL GORDON (JAV)
OSVALDO GOLIJOV (Argentina)

STEFANO GERVASONI (Italija)
VINKO GLOBOKAR (Slovėnija)
KAREL GOEYVAERTS (Belgija)

SOFIA GUBAIDULINA (Rusija–Vokietija)
UGNĖ GIEDRAITYTĖ (Lietuva)

O
Festivalio programoje – 6 koncertai, kuriuose pasirodys orkestrai:

LIETUVOS NACIONALINIS SIMFONINIS ORKESTRAS – spalio 25 d.
LIETUVOS KAMERINIS ORKESTRAS – spalio 28 d.

ŠV. KRISTOFORO KAMERINIS ORKESTRAS – spalio 30 d.
LIETUVOS VALSTYBINIS SIMFONINIS ORKESTRAS – spalio 31 d.

DIISSC ORCHESTRA – lapkričio 7 d.
LIETUVOS NACIONALINIS SIMFONINIS ORKESTRAS – lapkričio 8 d.

Kviestiniai kūrėjai | Guest Creators
Hanna Kulenty • Philip Glass • Heiner Goebbels

Festivalyje dalyvauja pasaulinio garso solistai ir geriausių Lietuvos atlikėjų 
pajėgos | Festival feature – the world famous soloists and the best 

Lithuanian musicians

Festivalyje – 10 lietuvių kompozitorių premjerų | 10 premieres by 
Lithuanian composers

Festivalis GAIDA yra europinio naujosios muzikos kūrybos ir sklaidos tinklo Reseau 
Varese, remiamo Europos Komisijos programos Kultūra, narys | The GAIDA Festival is 

a member of the Reseau Varese, European Network for the creation and promotion of 
new music, subsidized by the Culture Programme of the European Commission.
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PROGRAMA | TURINYS
18................. Spalio 24 d., penktadienis, 19 val., Šiuolaikinio meno centras 

STRASBŪRO MUŠAMIEJI (Prancūzija)
Gérard Grisey. Le Noir de l’Etoile 

24................ Spalio 25 d., šeštadienis, 19 val., Lietuvos nacionalinė filharmonija 
LIETUVOS NACIONALINIS SIMFONINIS ORKESTRAS 
Martynas Levickis (akordeonas)
Vytautas Giedraitis (klarnetas) 
Dirigentas Roland Freisitzer (Austrija)
Sofia Gubaidulina. Das Gastmahl während der Pest
Ugnė Giedraitytė. Arco Iris Circular (pasaulinė premjera)
Hanna Kulenty. Part One 
Rūta Vitkauskaitė. Ashraga (pasaulinė premjera)

36................ Spalio 26 d., sekmadienis, 19 val., Šiuolaikinio meno centras
SPECTRA Ensemble (Belgija)
Nora Petročenko (sopranas)
Daan Janssens. (Paysages – études) IV 
Frederik Neyrinck. Gestalt VIII 
Hanna Kulenty. Crossing Lines 
Justina Repečkaitė. Acupuncture 
Karel Goeyvaerts. Les voix du Verseau 
Filip Rathé. Avec Diamants Extrêmes 
Gérard Grisey. Talea 

48................ Spalio 28 d., antradienis, 19 val., Lietuvos nacionalinė filharmonija
LIETUVOS KAMERINIS ORKESTRAS 
Aisha Syed (smuikas, Dominika–JAV–Jungtinė Karalystė)
Eneasz Kubit (akordeonas, Lenkija)
Dirigentė Adrija Čepaitė
Osvaldo Golijov. Last Round 
Hanna Kulenty. E-motions 
Philip Glass. Simfonija Nr. 3
Algirdas Martinaitis. Trijų m’art komedijų sezonas (pasaulinė premjera)

58................ Spalio 30 d., ketvirtadienis, 19 val., Šv. Kotrynos bažnyčia
ŠV. KRISTOFORO KAMERINIS ORKESTRAS 
Gośka Isphording (klavesinas, Olandija–Lenkija) 
Dirigentai: Donatas Katkus, Juha Kangas (Suomija)
Stefano Gervasoni. Un leggero ritorno di cielo
Ramūnas Motiekaitis. Be kraujo…be sparnų (pasaulinė premjera)
Vytautas Laurušas. Simphonietta (pasaulinė premjera)
Onutė Narbutaitė. Was there a Butterfly?
Hanna Kulenty. GG Concerto

70................ Spalio 31 d., penktadienis, 19 val., Vilniaus kongresų rūmai
LIETUVOS VALSTYBINIS SIMFONINIS ORKESTRAS 
Gavriel Lipkind (violončelė, Izraelis)
Dirigentas Andris Veismanis (Latvija)
Michael Gordon. Beijing Harmony
Bronius Kutavičius. Epitafija Orleano Mergelei (pasaulinė premjera)
Philip Glass. Koncertas violončelei ir orkestrui Nr. 2 „Naqoyqatsi“

80............... Lapkričio 5 d., trečiadienis, 19 val., Vilniaus kongresų rūmai
PHILIP GLASS & THE PHILIP GLASS ENSEMBLE
Philip Glass. Mad Rush; Music in Twelve Parts (1 & 2); The Grid (Koyaanisqatsi); 
Building (Einstein on the Beach); Floe (Glassworks); Facades (Glassworks); 
Rubric (Glassworks); Act III (The Photographer)

92................ Lapkričio 6 d., ketvirtadienis, 18.30 val., Lietuvos nacionalinis operos ir 	
baleto teatras
Onutė Narbutaitė. Opera „Kornetas“
PREMJERA

98................ Lapkričio 7 d., penktadienis, 19 val., Šiuolaikinio meno centras
SPEAK PERCUSSION (Australija)
Anthony Pateras. Hypnagogics 
Thomas Meadowcroft. Cradles 
Matthew Shlomowitz. Popular Contexts Volume 6 
Simon Løffler. ​b
Steve Reich. Pendulum Music

106.............. Lapkričio 7 d., penktadienis, 21 val., Šiuolaikinio meno centras
ROBERT HENKE. LUMIÈRE
Intro: 
Vytautas V. Jurgutis. L7
DIISSC ORCHESTRA

112............... Lapkričio 8 d., šeštadienis, 19 val., Lietuvos nacionalinė filharmonija
LIETUVOS NACIONALINIS SIMFONINIS ORKESTRAS 
Marco Blaauw (trimitas, Olandija)
Viktorija Miškūnaitė (sopranas)
Andrius Bialobžeskis (aktorius)
Dirigentas Robertas Šervenikas
Heiner Goebbels. Aus einem Tagebuch. Kurze Eintragungen für Orchester
Martynas Bialobžeskis. Sapnas pagal Viljamą (pasaulinė premjera)
Vinko Globokar. Les chemins de la liberté 
Hanna Kulenty. Koncertas trimitui ir orkestrui 

122.............. Lapkričio 9 d., sekmadienis, 19 val., Nacionalinis dramos teatras
HEINER GOEBBELS. MAX BLACK
Pasaulinio garso teatro režisieriaus ir kompozitoriaus spektaklis pagal Paul 
Valéry, Georg Christoph Lichtenberg, Ludwig Wittgenstein, Max Black 
tekstus
Pagrindiniame vaidmenyje André Wilms (Prancūzija)
Pastatymas – Théâtre Vidy-Lausanne (Šveicarija)

Susitikimai su kūrėjais:

Spalio 29 d., trečiadienis, 19 val., Šiuolaikinio meno centras
Susitikimas su kompozitore HANNA KULENTY

Lapkričio 5 d., trečiadienis (laikas ir vieta bus paskelbta vėliau)
Susitikimas su kompozitoriumi PHILIPU GLASSU
	
Lapkričio 8 d., šeštadienis, 15 val., Lietuvos nacionalinis dramos teatras
Susitikimas su teatro režisieriumi ir kompozitoriumi HEINERIU GOEBBELSU
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PROGRAMME | CONTENT 
18................. 24 October, Friday, 7 p.m., Contemporary Art Centre 

LES PERCUSSIONS DE STRASBOURG (France)
Gérard Grisey. Le Noir de l’Etoile 

24................ 25 October, Saturday, 7 p.m., Lithuanian National Philharmonic Hall 
LITHUANIAN NATIONAL SYMPHONY ORCHESTRA
Martynas Levickis (accordion)
Vytautas Giedraitis (clarinet) 
Conductor Roland Freisitzer (Austrija)
Sofia Gubaidulina. Das Gastmahl während der Pest
Ugnė Giedraitytė. Arco Iris Circular (World premiere)
Hanna Kulenty. Part One 
Rūta Vitkauskaitė. Ashraga (World premiere)

36................ 26 October, Sunday, 7 p.m., Contemporary Art Centre
SPECTRA Ensemble (Belgium)
Nora Petročenko (soprano)
Daan Janssens. (Paysages – études) IV 
Frederik Neyrinck. Gestalt VIII 
Hanna Kulenty. Crossing Lines 
Justina Repečkaitė. Acupuncture 
Karel Goeyvaerts. Les voix du Verseau 
Filip Rathé. Avec Diamants Extrêmes 
Gérard Grisey. Talea 

48................ 28 October, Tuesday, 7 p.m., Lithuanian National Philharmonic Hall
LITHUANIAN CHAMBER ORCHESTRA 
Aisha Syed (violin, Dominica–USA–United Kingdom)
Eneasz Kubit (accordion, Poland)
Conductor Adrija Čepaitė
Osvaldo Golijov. Last Round 
Hanna Kulenty. E-motions 
Philip Glass. Symphony No. 3
Algirdas Martinaitis. Season of the Three M’art Comedies (World premiere)

58................ 30 October, Thursday, 7 p.m., St. Catherine’s Church
THE ST CHRISTOPHER CHAMBER ORCHESTRA
Gośka Isphording (harpsichord, Netherlands–Poland) 
Conductors: Donatas Katkus & Juha Kangas (Finland)
Stefano Gervasoni. Un leggero ritorno di cielo
Ramūnas Motiekaitis. No Blood…No Wings (World premiere)
Vytautas Laurušas. Simphonietta (World premiere)
Onutė Narbutaitė. Was there a Butterfly?
Hanna Kulenty. GG Concerto

70................ 31 October, Friday, 7 p.m., Vilnius Congress Concert Hall
LITHUANIAN STATE SYMPHONY ORCHESTRA
Gavriel Lipkind (cello, Israel)
Conductor Andris Veismanis (Latvia)
Michael Gordon. Beijing Harmony
Bronius Kutavičius. Epitaph to the Maid of Orleans (World premiere)
Philip Glass. Cello Concerto No. 2 “Naqoyqatsi”

80............... 5 November, Wednesday, 7 p.m., Vilnius Congress Concert Hall
PHILIP GLASS & THE PHILIP GLASS ENSEMBLE
Philip Glass. Mad Rush; Music in Twelve Parts (1 & 2); The Grid (Koyaanisqatsi); 
Building (Einstein on the Beach); Floe (Glassworks); Facades (Glassworks); 
Rubric (Glassworks); Act III (The Photographer)

92................ 6 November, Thursday, 6.30 p.m., Lithuanian National Opera and Ballet 
	 Theatre

Onutė Narbutaitė. Opera “Cornet”
PREMIERE 

98................ 7 November, Friday, 7 p.m., Contemporary Art Centre
SPEAK PERCUSSION (Australia)
Anthony Pateras. Hypnagogics 
Thomas Meadowcroft. Cradles 
Matthew Shlomowitz. Popular Contexts Volume 6 
Simon Løffler. ​b
Steve Reich. Pendulum Music

106.............. 7 November, Friday, 9 p.m., Contemporary Art Centre
ROBERT HENKE. LUMIÈRE
Intro: 
Vytautas V. Jurgutis. L7
DIISSC ORCHESTRA

112............... 8 November, Saturday, 7 p.m., Lithuanian National Philharmonic Hall
LITHUANIAN NATIONAL SYMPHONY ORCHESTRA
Marco Blaauw (trumpet, Netherlands)
Viktorija Miškūnaitė (soprano)
Andrius Bialobžeskis (actor)
Conductor Robertas Šervenikas
Heiner Goebbels. Aus einem Tagebuch. Kurze Eintragungen für Orchester
Martynas Bialobžeskis. The Dream on William (World premiere)
Vinko Globokar. Les chemins de la liberté 
Hanna Kulenty. Trumpet Concerto 

122.............. 9 November, Sunday, 7 p.m., Lithuanian National Drama Theatre
HEINER GOEBBELS. MAX BLACK
Theatre performance after texts by: Paul Valéry, Georg Christoph 
Lichtenberg, Ludwig Wittgenstein, Max Black 
The main role André Wilms (France)
Produced by Théâtre Vidy-Lausanne (Switzerland)

Meetings with Creators:

29 October, Wednesday, 7 p.m., Contemporary Art Centre
Meeting with composer HANNA KULENTY

5 November, Wednesday (time and place to be announced)
Meeting with composer PHILIP GLASS

8 November, Saturday, 3 p.m., Lithuanian National Drama Theatre
Meeting with theatre director and composer HEINER GOEBBELS
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HANNA KULENTY
Kompozitorė Hanna Kulenty (g. 1961) laikoma viena svarbiausių Lenkijos 
šiuolaikinių kūrėjų, šioje pozicijoje įsitvirtinusi 1996 m. po sėkmingo operos 
The Mother of Black-Winged Dreams pastatymo Miuncheno bienalėje. 1980–
1986 m. kompozicijos specialybę ji studijavo Varšuvos F. Chopino muzikos 
akademijoje (Włodzimierzo Kotońskio kl.), 1986–1988 m. – Hagos karališko-
joje muzikos konservatorijoje (Louiso Andriesseno kl.), vasaros meistriškumo 
kursuose Kazimierze (Lenkija) ir Darmštate (Vokietija) klausė kompozitorių 
Xenakio, Lutosławskio, Thomaso Kesslerio ir François Bernard’o Mâche pas-
kaitų. Nuo 1992 m. gyvena Varšuvoje ir Arnheme (Olandija).
1990 m. Berlyne Kulenty buvo kviestinė kompozitorė pagal DAAD programą, 
1999–2000 m. – olandų orkestro Het Gelders Orkest reziduojanti kompozitorė. 
2005 m. skaitė paskaitas festivaliuose Other Minds 10 San Franciske ir Sound-
streams Kanadoje, tais pačiais metais dėstė Zvolės konservatorijoje (Olandi-
ja), 2007 m. dėstė Katalonijos aukštojoje muzikos mokykloje Barselonoje.
Hanna Kulenty pelnė apdovanojimų už savo kūrinius įvairiuose Lenkijos ir 
Olandijos kompozitorių konkursuose, buvo įvertinta Tarptautinėje kompozi-
torių tribūnoje, už Koncertą trimitui ir orkestrui Tarptautinė muzikos taryba 
kompozitorei įteikė UNESCO Mozarto medalį. Kulenty kūrinius leidžia olandų 
leidykla Donemus.
Kulenty kūrybą sudaro muzika solo instrumentams, kameriniams ansam-
bliams, didelei orkestro sudėčiai, operos, muzika kino filmams ir TV spekta-
kliams. Kompozitorė yra dviejų operų, dvylikos stambių simfoninės muzikos 
veikalų ir daugiau kaip šešiasdešimties kitų kūrinių autorė, o pastaruoju metu 
ją traukia rašyti muzikinėms dramoms, teatro scenai. Kulenty išlieka originali 
ir grynoje instrumentinėje muzikoje, ji geba meistriškai perteikti soluojančio 
instrumento charakterį, jo atlikimo techniką. Vis dėlto priimtiniausia kūrybi-
nė terpė šiai autorei – tai simfoninis orkestras. Jos kūrinių orkestrui stilius ne-
retai buvo lyginamas su Pendereckio, Xenakio ar Ligeti braižu. Tačiau Kulenty 
niekada necituoja kitų kompozitorių, net jei ir girdėti tam tikrų asociacijų. Ši 
kompozitorė veikiau jau parašys originalią fugą Bacho stiliumi nei panaudos 

baroko autoriaus fragmentą. Savo muzikoje orkestrui, su ar be solo instru-
mentų, Kulenty tarsi įgyvendina XX a. pabaigos simfonizmo idealą – monumen-
talūs, ilgos apimties plėtojimo epizodai, ryškiais kontūrais nusidriekiančios 
garsų masės, gili išraiškos rimtis. Didingumas – žodis, ateinantis į galvą, api-
būdinant Kulenty kūrybinį braižą, jo užmojį ir romantinę prigimtį.
Kulenty kūrybos stilius nuosekliai formavosi po to, kai Varšuvos akademijos 
baigimo proga 1985 m. įvyko akinantis debiutas su pjese orkestrui Ad Unum. 
Anot kompozitorės: „Nebijau savo muzikoje kartais naudoti tradicinių, klasi-
kinių formų ar „klasikinio“ garso. Forma iš tam tikrų elementų konstruojama 
ne pati savaime, ji priklauso ir nuo manęs, kaip aš dėlioju tuos elementus“ (iš 
Koncerto trimitui ir orkestrui anotacijos, 2002). 
Kulenty dažnai kalba apie savo muzikoje naudojamas originalias komponavi-
mo technikas. Ankstyvajai kūrybai būdinga vadinamoji arkų polifonija – arka 
kaip struktūros ir energijos intensyvumo išraiška. Šia technika sukomponuo-
tą muzikos kūrinį sudaro keli vienu metu skambantys sluoksniai, prasidedan-
tys skirtinguose taškuose bei skambantys skirtingu tempu. Paskutiniajame XX a. 
dešimtmetyje, savo kūryboje kiek įmanoma mažindama muzikinių sluoksnių 
kiekį ir tankį, Kulenty ištobulino kitą – post-minimalistinį stilių. Jos pačios 
žodžiais tariant, tai – „europietiškoji transo muzika“, kurioje ryškėja paralelė 
ne su vakarietišku minimalizmu, bet su Indijos ragomis. O pastarųjų metų 
kūrybinei technikai Kulenty renkasi dar vieną apibūdinimą – laiko dimensi-
jų polifoniją, pabrėždama laiko tekamumą. Muzikoje tai perteikiama vienu 
metu skirtinguose tempo lygmenyse kuriamais laiko įvykiais. Kompozitorės 
žavėjimąsi laiko dimensijų fenomenu praturtina gilinimąsis į egzistencijos 
reiškinius, tai įgyvendinama operoje Hoffmanniana (2003). 
Emocinė įtampa, aiški forma, laiko ir trukmės pusiasuvyra, skambesio įtaiga – tai 
žavingas Kulenty muzikos garsų pasaulis, kurį galima vadinti „iš širdies pra-
bylančiu geometrijos skambesiu“. Į šį procesą kompozitorė įtraukia ir klau-
sytojus, kviečia juos atsiverti jausmams ir pasinerti į apmąstymus. Kompozi-
torė dažniausiai apie savo kūrinius nedaugžodžiauja ir apsiriboja trumpomis 
anotacijomis: „Po ilgų ieškojimų radau kalbą, kuria galiu išreikšti viską – tai 
muzikos kalba. Kodėl turėčiau apie muziką kalbėti? Tiesiog klausykite nuo 
pradžių iki pabaigos ir išgirsite tai, ką noriu pasakyti.“

Pagal www.hannakulenty.com, Maja Trochimczyk ir kt.

Hannos Kulenty dalyvavimas festivalyje GAIDA rengiamas bendradarbiaujant 
su Lenkijos institutu Vilniuje
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HANNA KULENTY
Hanna Kulenty (b. 1961) is a Polish composer of contemporary classi-
cal music. Since the success of her opera The Mother of Black-Winged 
Dreams at the Münchener Biennale, 1996, she is considered one of the 
leading figures on the Polish composers’ scene. 
In 1980–1986, Kulenty studied composition with Włodzimierz Kotoński 
at the Chopin Music Academy in Warsaw; in 1986–1988, with Louis An-
driessen at the Royal Conservatoire of Music in The Hague. She partici-
pated in several summer courses in contemporary music composition 
in Kazimierz and Darmstadt, where she visited lectures by Xenakis, 
Lutosławski, Thomas Kessler and François Bernard Mâche. Since 1992, 
Kulenty lives both in Warsaw and in Arnhem (The Netherlands).
In 1990, she was guest composer at DAAD in Berlin; in 1999–2000, a 
composer-in-residence with Het Gelders Orkest in The Netherlands. 
She lectured at the Other Minds 10 festival (San Francisco) and at 
Soundstreams Canada, 2005. In 2005, she was guest professor at the 
Conservatoire of Zwolle; in 2007, a guest professor at the ESMuC in 
Barcelona.
Kulenty was awarded prizes in the composers’ competitions in the 
Netherlands and Poland, at UNESCO’s International Rostrum of Com-
posers. For the Trumpet Concerto she received the UNESCO Mozart 
Medal from the International Music Council. Her compositions are 
published by the Dutch publishing house Donemus.
Kulenty writes for solo instruments, chamber groups, large orchestra, 
opera, television plays and film music. She has composed 2 operas, 12 
works for large orchestra and more than 60 other pieces. Recently Ku-
lenty’s penchant for musical drama and intensity of emotion found a 
suitable expression in her music for stage. On the other hand, in the 
writing for soloists she remains well attuned to the instruments’ cha-
racteristics and performance techniques. Still the preferred medium is 
the symphony orchestra. Her orchestral style has initially been com-
pared to that of Penderecki, Xenakis, or Ligeti. Nevertheless, Kulenty 
never quotes other composers’ music, not even when referring to their 
style. In need, she would rather write her own fugue in the style of Bach 
than cite one of his. The aesthetic world of her orchestral works, both 
with solo instruments and without soloists, leans toward the late-20th 
century symphonic ideal: large-scale developments, sharply-chiseled 
contours of sonorous masses, and a profound seriousness of expres-
sion. The word “sublime” comes to mind as the best label for what in 
Kulenty’s style is recognizably, grandly, romantic. 
Kulenty’s compositional style has evolved during the years since her 
dazzling orchestral debut, Ad Unum, written in 1985 for her graduation 

from the Chopin Academy of Music in Warsaw, Poland. According to 
composer: “I am not afraid to occasionally use a traditional, classical 
form, or rather ‘classical’ sounding elements, because the form itself is 
not determined only by the sounds of the elements, but also by how 
I put them together.” (From the notes on Trumpet Concerto, 2002.) In 
addition, Kulenty describes her compositional techniques. For exam-
ple, in her early works Kulenty had some sort of emotional structure in 
mind, an arc design as a way of expressing the intensity curve or en-
ergy of a particular structure. The works included many layers of simul-
taneous “arches” which may begin at different points of their trajecto-
ries and proceed at different speeds. Through the 1990s the composer 
developed an original version of “post-minimalist” style, characterized 
by a reduction of the number and density of musical layers. She called 
it the “European trance music” and pointed out its parallels in exten-
ded time scales and meditative qualities of Indian ragas, rather than 
Western minimalism. In recent years Kulenty calls her compositional 
technique “polyphony of time dimensions”, emphasizing the circular-
ity of time and the simultaneity of time-events occurring on different 
temporal planes. The most recent opera, Hoffmanniana, completed in 
2003, brings together Kulenty’s fascination with time expressed in her 
new technique and her interest in stark existential subjects. 
The emotional intensity, structural clarity, temporal coherence and 
sheer sonorous impact of the music of Kulenty add up to create an 
original and fascinating sound world that could be summed up in “the 
sonic geometry of the heart.” She seeks a full personal involvement of 
her listeners, an engagement of their feelings and thoughts. The com-
poser doesn’t say much about her compositions: “After a long search 
I have found a language in which I can express everything – and this 
language is music. Why would I explain my music in words? Listen to 
it from the beginning to the end, that’s what I have to say.” 

After www.hannakulenty.com, Maja Trochimczyk, etc.

Hanna Kulenty’s participation in Gaida Festival organised in 
collaboration with Polish Institute in Vilnius
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Fotografas | Photographer Raymond Meier

PHILIP GLASS

Kompozitorius Phillipas Glassas (g. 1937) gimė ir užaugo Baltimorėje (Merilen-
de), Idos (mergautine pavarde Gouline) ir Benjamino Charleso Glassų, iš Lietuvos 
kilusių žydų imigrantų, šeimoje. Būdamas šešerių metų Glassas pradėjo griežti 
smuiku, G. Peabody konservatorijoje mokėsi groti fleita, keturiolikos metų įstojo 
į Čikagos universitetą, kur studijavo fortepijoną, vadovaujamas Marcuso Raskino. 
1957–1962 m. mokėsi Džiulijardo muzikos mokykloje, jo studijų draugai buvo 
Peteris Schickele ir Steve’as Reichas, mokytojai – Williamas Bergsma ir Vincentas 
Persichetti. 1960 m. vasarą Aspeno muzikos mokykloje studijavo pas Dariusą Mil-
haud ir Charlesą Jones’ą.
1964 m. Glassas išvyko į Paryžių, vadovaujamas Nadios Boulanger studijavo har-
moniją ir kontrapunktą. Šiame mieste kompozitorius susibičiuliavo su amerikie-
čių menininkais – skulptoriumi Richardu Serra ir jo žmona Nancy Graves, aktoriais 
ir režisieriais JoAnne Akalaitis, Ruth Maleczech, Davidu Warrilow ir Lee Breueriu, 
vėliau su jais Glassas įkūrė eksperimentinio teatro trupę Mabou Mines. Su lietuvių 
kilmės JAV teatro režisiere ir dramaturge JoAnne Akalaitis (su ja Glassas susituokė 
1965 m.) 1964–1965 m. kompozitorius lankėsi įvairiuose spektakliuose Odeono 
teatre, The Living Theatre, Berlyno ansamblio pastatymuose. 
Antraisiais studijų Paryžiuje metais Glassas dirbo su sitarininku Ravi Shankaru, į 
tradicinę notaciją transkribavo jo muziką kino filmui, kurią atliko Paryžiaus stu-
dijos muzikantai. Vėliau knygoje Music by Philip Glass (1987) kompozitorius rašė: 
„Manipuliavimas ritmu šios muzikos struktūroje man buvo tarsi apreiškimas. Va-
karų ir Indijos muzikos skirtumus galėčiau apibūdinti taip: Vakarų muzikoje laikas 
suvokiamas kaip skaidymas į smulkias dalis tarsi riekėmis pjaustoma duona. O 
indų bei visoje kitoje neeuropietiškoje muzikoje, su kuria esu susipažinęs, mažy-
tės laiko atkarpos jungiamos į stambesnes ritmo vertes.“ Susižavėjęs indų muzika 
Glassas 1966–1967 m. viešėjo Indijoje.

1967 m. kovą kompozitorius atvyko į Niujorką, su buvusiais studijų draugais Rei-
chu, Jonu Gibsonu ir kitais įkūrė ansamblį, rengė pasirodymus SoHo meno ga-
lerijose, loftuose. Neužilgo ėmė koncertuoti su savo suburtu ansambliu, 
1974 m. jau buvo parengęs daug inovatyvių projektų, sukūręs pluoštą muzikos 
savo ansambliui ir teatro trupei Mabou Mines. Šio laikotarpio viršūnė – kompo-
zicija Music in Twelve Parts ir opera Einstein on the Beach, sukurta bendradarbiau-
jant su Robertu Wilsonu. Operos sukūrimas paskatino Glassą plėsti kūrybinį re-
pertuarą, jis ėmė rašyti muziką įvairioms kamerinėms sudėtims, orkestrui, operas 
ar šokio, teatro bei kino muziką. 
Glasso kūriniai yra pelnę Akademijos apdovanojimų (Kundun, The Hours, Notes 
on a Scandal) ir Auksinio gaublio prizą (The Truman Show). 2005 m. įvyko kom-
pozitoriaus stambios formos partitūrų – simfonijų Nr. 7 ir 8 bei operos Waiting for 
the Barbarians (pagal Johno Maxwello “J.M.” Coetzee romaną) premjera. Tarp pas-
tarųjų metų darbų – Luminato festivalyje pristatyta kompozicija Book of Longing, 
civilinio karo pabaigai skirta opera Appomattox, pastatyta San Francisko operoje. 
2009 m. Linco Landestheater įvyko Glasso operos Kepler premjera, 2013 m. Madri-
do Teatro Real ir Anglijos nacionalinėje operoje buvo pastatyta viena naujausių 
kompozitoriaus operų, The Perfect American, inspiruota Walto Disney’aus netek-
ties. Praėjusiais metais Linco Landestheater pastatyta ir dar viena Glasso ope-
ra – Spuren de Verirrten. 2011 m. baigta Devintoji simfonija pirmą kartą nuskam-
bėjo 2012 m. sausio 1 d. Lince, griežiant Brucknerio simfoniniam orkestrui. Tais 
pačiais metais Prancūzijoje įvyko ir Dešimtosios simfonijos europinė premjera. 
Glassas bendradarbiavo su įvairiais menininkais, tarp kurių – Paulas Simonas, Lin-
da Ronstadt, Yo-Yo Ma ir Doris Lessing. Kompozitorius visame pasaulyje skaito 
paskaitas, dalyvauja kūrybinėse dirbtuvėse ir rengia solo pasirodymus, nuolatos 
koncertuoja su savo ansambliu.
1969 m. sukurta Glasso kompozicija Music in Similar Motion rodo inovatyvų au-
toriaus posūkį dramatizmo link. Tai pastebima lyginant su jo kūryba iki 7-ojo de-
šimtmečio pabaigos, kurioje dominavo meditatyvi, lėtai kintančių nuotaikų mu-
zika, dažnai vadinta eksperimentine dėl netradicinės kūrinių instrumentuotės: 
daugumoje šių partitūrų rasime klavišinių sintezatorių, sustiprintų pučiamųjų 
ar solfedžiuojančio soprano partijas. Ankstyvojoje kūryboje būdingas nuolatinis 
trumpų ir išraiškingų melodinių fragmentų kartojimas, klausytoją hipnotizuojan-
tis ir panardinantis į nuolatos besimainančių, aplink besisukančių garsų masę. 
Glasso ištobulintas kūrybinis braižas apibūdinamas kaip muzikinis minimaliz-
mas. Tačiau 1978 m. interviu kompozitorius yra pasakęs: „Meskite šį žodį lauk!“ 
Glassui minimalizmo terminas buvo nepriimtinas, jis save vadino „repetityvinių 
struktūrų muzikos“ kompozitoriumi. Vis dėlto amerikiečių kūrėjas sutinka, kad 
minimalizmo terminas gali būti taikomas jo ankstyvajai kūrybai, kurią vainikavo 
1971–1974 m. sukurtas ciklas Music in Twelve Parts. Kita vertus, Glassas save pri-
skiria prie klasikinio tipo kūrėjų, pabrėždamas, kad mokėsi harmonijos ir kontra-
punkto bei Nadios Boulanger vadovaujamas studijavo tokių kompozitorių, kaip 
Schubertas, Bachas ir Mozartas, partitūras.

Pagal www.philipglass.com, Grove Music Online (Tim Page), Music by Philip Glass (1987) ir kt.
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PHILIP GLASS

Philip Glass was born in Baltimore (1937), Maryland, the son of Ida (née 
Gouline) and Benjamin Charles Glass. His family were Jewish immi-
grants, from Lithuania. Glass began violin lessons at the age of six and 
studied the flute at the Peabody Conservatoire. At 14, Glass passed an 
early-entrance examination into the University of Chicago, where he 
studied the piano with Marcus Raskin. In 1957–1962, he studied at the 
Juilliard School of Music, where his classmates included Peter Schickele 
and Steve Reich; his principal teachers were William Bergsma and Vincent 
Persichetti. In summer 1960 he worked at the Aspen Music School with 
Darius Milhaud and Charles Jones.
In 1964, Glass moved to Europe, where he eventually settled in Paris to 
study harmony and counterpoint with Nadia Boulanger. In Paris Glass 
made friends with American visual artists (the sculptor Richard Serra and 
his wife Nancy Graves), actors and directors (JoAnne Akalaitis, Ruth Malec-
zech, David Warrilow, and Lee Breuer, with whom Glass later founded the 
experimental theatre group Mabou Mines). Together with Akalaitis (the 
Lithuanian American theatre director and writer, they married in 1965), 
Glass in turn attended performances by theatre groups including Odéon 
theatre, The Living Theatre and the Berliner Ensemble in 1964 to 1965. 
During his second year in Paris, Glass was engaged to transcribe a film 
score by the sitar player Ravi Shankar into Western notation for Parisian 
studio musicians. As Glass said in Music by Philip Glass (1987): “What came 
to me as a revelation was the use of rhythm in developing an overall struc-
ture in music. I would explain the difference between the use of Western 
and Indian music in the following way: In Western music we divide 
time – as if you were to take a length of time and slice it the way you slice 
a loaf of bread. In Indian music (and all the non-Western music with which 
I’m familiar), you take small units, or ‘beats,’ and string them together to 
make up larger time values.” Following this new fascination, Glass spent 
the last part of 1966 and the first months of 1967 in India.
After arriving in New York City in March 1967, Glass formed an ensemble 
with fellow ex-students Steve Reich, Jon Gibson, and others, and began 
performing mainly in art galleries and studio lofts of SoHo. Shortly after 
some time Glass formed the Philip Glass Ensemble and by 1974, had a 
number of innovative projects, creating a large collection of new music for 
his ensemble, and for the Mabou Mines Theater Company. This period cul-
minated in Music in Twelve Parts, and the landmark opera, Einstein on the 
Beach for which he collaborated with Robert Wilson. Since Einstein, Glass 
has expanded his repertoire to include music for opera, dance, theater, 
chamber ensemble, orchestra, and film. 
His scores have received Academy Award nominations (Kundun, The 
Hours, Notes on a Scandal) and a Golden Globe (The Truman Show). Glass’ 

symphonies No. 7 and No. 8 along with Waiting for the Barbarians, an op-
era based on the book by John Maxwell “J.M.” Coetzee, premiered in 2005. 
In the past few years several new works were unveiled, including Book of 
Longing (Luminato Festival) and an opera about the end of the Civil War 
entitled Appomattox (San Francisco Opera). Glass’ opera Kepler premiered 
with the Landestheater Linz, Austria in September 2009 and his latest op-
era, The Perfect American about the death of Walt Disney premiered at the 
Teatro Real Madrid on 22 January 2013 and was performed by the English 
National Opera in June 2013. Glass’ most recent opera Spuren de Verirrten 
(The Lost) premiered at the Landestheater Linz, Austria on 13 April 2013. 
His Symphony No. 9 was completed in 2011 and was premiered by the 
Bruckner Orchestra in Linz, Austria on 1 January 2012 and his Symphony 
No. 10 received its European premiere in France in August. 
Glass has collaborated with Paul Simon, Linda Ronstadt, Yo-Yo Ma, and 
Doris Lessing, among many others. He presents lectures, workshops, and 
solo keyboard performances around the world, and continues to appear 
regularly with the Philip Glass Ensemble.
Glass’ music compositions until the end of 1960’s were meditative, steady-
state pieces that established a mood and stayed there. But Music in Similar 
Motion (1969) started an innovation in its sense of drama and dramatic 
changes in the music. In the late-’60s, Glass’ music was regarded as experi-
mental, and its unconventional instrumentation only underscored that 
view: most of his works then called for keyboard synthesizers, amplified 
winds, and a solo soprano, who sang solfeggio, often with amplification. 
Much of his early work was based on the extended reiteration of brief, el-
egant melodic fragments that wove in and out of an aural tapestry. Or, to 
put it another way, it immersed a listener in a sort of sonic weather that 
twists, turns, surrounds, and develops. The new musical style that Glass 
was evolving was eventually dubbed “minimalism.” “That word should 
be stamped out!” he said in a 1978 interview. Glass himself never liked 
the term and preferred to speak of himself as a composer of “music 
with repetitive structures.” He now grudgingly accepts the term “mini-
malism” with the distinction that it only applies to his earliest pieces, 
those up to and including Music in Twelve Parts (1971–1974). Currently, 
he describes himself as a “Classicist,” pointing out that he is trained in 
harmony and counterpoint and studied such composers as Schubert, 
Bach and Mozart with Boulanger.

After www.philipglass.com, Grove Music Online (Tim Page), Music by Philip Glass (1987), etc.
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HEINER GOEBBELS 
Nuo 1972 m. Frankfurte prie Maino gyvenantis kompozitorius ir teatro reži-
sierius Heineris Goebbelsas (g. 1952) yra išskirtinė ir viena reikšmingiausių 
figūrų šiuolaikinės muzikos ir teatro scenoje. Goebbelsas dėsto J. Liebigo 
universiteto Taikomųjų teatro studijų institute Gysene, yra Heseno teatro 
akademijos prezidentas. 2012–2014 m. paskirtas Tarptautinio menų festiva-
lio RUHRTRIENNALE meno vadovu. 1994–1995 m. dėstė Gyseno universiteto 
Taikomosios teatrologijos institute, 1997–1998 m. – Karlsrūhės muzikos mo-
kykloje; buvo Kornelio universiteto (JAV) reziduojantis menininkas. Vokiečių 
menininko 50-ojo gimtadienio proga išleista jo pirmoji knyga Komposition 
als Inszenierung (Kūryba kaip inscenizavimas). 2012 m. Norvegijos vyriausybė 
jam paskyrė Tarptautinį H. Ibseno apdovanojimą, Goebbelsas yra Birminge-
mo universiteto garbės daktaras. Goebbelso kūrinius leidžia Ricordi Munich, 
jo muzika atliekama visame pasaulyje, muzikinius spektaklius stato tokie ko-
lektyvai kaip Théâtre Vidy Lausanne ir Ensemble Modern. 
Goebbelsas aktyviai koncertavo ir darė įrašus su ansambliais ir kolektyvais – 
Sogenanntes Linksradikales Blasorchester (1976–1981), Goebbels/Harth-Duo 
(1976–1988) ir artroko trio Cassiber (1982–1992). Tuo pačiu metu jis rašė mu-
ziką teatrui (dirbo su režisieriais Hansu Neuenfelsu, Clausu Peymannu, Matt-
hiasu Langhoffu, Ruth Berghaus ir kt.), kino filmams (režisieriai Helke Sander, 
broliai Dubini ir kt.) ir Frankfurto baleto trupei. 9-ojo deš. viduryje jis pradė-
jo kurti ir režisuoti savo muzikinius spektaklius. Greta koncertinių Der Mann 
im Fahrstuhl (1987) ir Die Befreiung des Prometheus (1991) pastatymų bei su 
Christophu Nelu ir Frankfurto baleto trupe parengto šokio projekto Thraenen des 
Vaterlands (1986) Goebbelsas su Michaelu Simonu sukūrė muzikinio teatro spek-
taklius Newtons Casino (1990) ir Roemische Hunde (1991) Frankfurto TAT scenoje.
Goebbelso instaliacijos ir projektai buvo parodyti Veimaro Bauhaus, Pary-
žiaus Centre Pompidou, Karlsrūhės ZKM, Liono MAC, Darmštato muziejuje 

Mathildenhöhre ir kitose erdvėse, dalyvavo projektuose documenta VII, VIII ir X. 
Menininkas kviečiamas dalyvauti pagrindiniuose pasaulio teatro, muzikos, 
atlikimo menų festivaliuose, rengia gastroles su savo ansambliais. Per pasku-
tinius trisdešimt metų beveik visi jo muzikiniai spektakliai parodyti nuo 50 iki 
150 kartų Europoje, JAV, Pietų Amerikoje, Australijoje, Azijoje – daugiau kaip 
50-yje pasaulio šalių. Goebbelso kūryba įrašyta daugiau kaip 20-yje kompak-
tinių plokštelių, kurių daugumą išleido ECM records.
Goebbelsas yra vienas iš nedaugelio Europos kompozitorių, kurį neramina 
koncertinių salių tradicijoje įžvelgiamo truizmo problema. Kartą jis yra pasa-
kęs, kad muzika šiais laikais yra benamė, kviesdamas kompozitorius atsikra-
tyti tradiciniu subjektyvizmu paremto genijaus stereotipo ir įsiklausyti į garsų 
įvairovę – naują vėją, pučiantį šiame medijų amžiuje. Goebbelsas nepripažįs-
ta nusistovėjusių tiesų, tebūna jos tradicinės ar avangardinės, juolab nelaiko 
savęs naujosios muzikos autoriumi, besiremiančiu tradiciniais modeliais ir 
šablonais. Šio menininko sprendimus lemia amžinas smalsumas ir patirtis. 
Dabarties kultūros kraštovaizdyje, susiraizgiusiame it multimedijų labirintas, 
Goebbelsas geba atrasti begalę išeičių ir slaptų durų, kurių dėka neįmanoma 
apibrėžti ar sunorminti jo kūrybos, o tai padeda jo darbams ilgus metus išlikti 
visuomenės akiratyje. Tiesa ir tai, kad Goebbelsui kūryba yra visuomeniškas 
grupės veiksmas, išbaigto kūrinio rezultatas pasiekiamas glaudžiai bendra-
darbiaujant su atlikėjais. 
Paklaustas, kodėl vietoje dainavimo naudoja deklamaciją ar kalbėjimą, Goebbel-
sas teigia, kad kalboje slypi begalė muzikinės potencijos, kuri mažai tyrinėta 
ir kompozitorių, ir klausytojų. Menininkas tarsi kuria naujus kalbos konteks-
tus. Pavyzdžiui, pjesėje orkestrui Surrogate Cities (1994) kompozitorius į or-
kestrinę partitūrą „implantuoja“ neapdirbtus Niujorko vokalo meistro Davido 
Mosso garsus ir žydų kantorių giedojimo semplus, jo muzikiniame spektakly-
je Ou bien le débarquement désastreux (1993) jungiami Afrikos instrumenti-
ninkų, dainininkų, prancūzų aktoriaus ir elektroninių klavišinių garsai, o radi-
jo spektakliuose Heinerio Müllerio tekstais kalba ir garsas derinami vengiant 
tiesioginio iliustratyvumo, bet siekiant sukurti savarankiškus, vienas kitą ko-
mentuojančius sluoksnius.
Pasak Goebbelso, jo estetiniam išsilavinimui poveikį darė muzika, radijas ir 
vaizdiniai menai, kuriuose menininkas įžvelgia sąsajų su muzika. Dar vaikys-
tėje jis patyrė stiprią radijo įtaką. Keletas su radiju tiesiogiai susijusių reikš-
mingų atsiminimų lėmė jo pasirinktą kelią. Būdamas jaunas jis pirmą kartą iš-
girdo eksperimentinę Ernsto Jandlo kompoziciją Five Man Humanity – ši fun-
damentali radijo pjesė tapo pagrindiniu postūmiu jo kūrybai. Paradoksalu, 
tačiau būdamas studentu Goebbelsas nemėgo teatro, jo pirmieji bandymai 
sukurti jau brandžiame amžiuje ir datuojami 8-uoju ir 9-uoju dešimtmečiais. 
Tai buvo kitų teatro režisierių pastatymų įgarsinimas – iliustratyvi tradicinė 
muzika. Vis dėlto minėtas dešimtmetis padėjo Goebbelsui suvokti teatro spe-
cifiką, pajusti jo skleidžiamą energiją ir įtampos didingumą. 

Pagal www.heinergoebbels.com, Max Nyffeler, interviu su Lukasu Jiricka ir kt.
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HEINER GOEBBELS 
Since 1972, resided in Frankfurt/Main the composer and director Hein-
er Goebbels (b. 1952) belongs to the most important exponents of the 
contemporary music and theatre scene. He works as a professor at the 
Institute for Applied Theatre Studies of the Justus Liebig University in 
Giessen (Germany) and is President of the Theatre Academy Hessen. 
From 2012 to 2014 he is the artistic director of the International Festi-
val of the Arts RUHRTRIENNALE. In 1994–1995, he was a guest profes-
sor at Institut für Angewandte Theaterwissenschaft of the University 
Giessen; in 1997–1998, guest professor at Musikhochschule Karlsruhe; 
he was an artist in residence of the Cornell University, Ithaca, USA. In 
the context of his 50th birthday he released his first book Komposition 
als Inszenierung. In 2012, he was awarded with the International Ibsen 
Award by the Norwegian Government and with a Honorary Doctor-
ate by the Birmingham City University. Goebbels’ compositions for en-
sembles and big orchestras published by Ricordi Munich are currently 
performed worldwide as well as several of his music theatre works and 
staged concerts, mostly produced by Théâtre Vidy Lausanne and the 
Ensemble Modern. 
While doing several record productions and many concerts with the 
Sogenanntes Linksradikales Blasorchester (1976–1981), the Goebbels/
Harth-Duo (1976–1988) and the art-rock-trio Cassiber (1982–1992), 
he wrote at the same time theatre music (for Hans Neuenfels, Claus 
Peymann, Matthias Langhoff, Ruth Berghaus and other directors), film 
music (for Helke Sander, Dubini Brothers, and many others) and ballet 
music (for the Ballet Frankfurt). In the middle of the 80s he began com-
posing and directing audio plays of his own. After the staged concerts 
Der Mann im Fahrstuhl (1987), Die Befreiung des Prometheus (1991) and 
the concert for dancers Thraenen des Vaterlands (together with Chris-
toph Nel/Ballet Frankfurt, 1986), he created together with Michael Si-
mon the music theatre pieces Newtons Casino (1990) and Roemische 
Hunde (1991) at the TAT in Frankfurt.
Apart from several installation and exhibition projects in Bauhaus Wei-
mar, Centre Pompidou, ZKM, MAC Lyon, Museum Mathildenhöhre and 
many others, he participated in documenta VII, VIII and X. Invitations 
to nearly all major theatre-, music- and performing arts- festivals and 
touring with all his ensembles. Nearly all of his music theatre works 
have been performed between 50 and 150 times in Europe as well as in 
the USA, South America, Australia and Asia, the productions for stage 
got him to more than 50 countries in the last 30 years. More than 20 CD 
productions have been published. Most of his CDs are produced and 
published by ECM records.

There are few European composers today that question the truism of 
the concert hall tradition with as strong a consequence as Goebbels 
does. Goebbels once said that music has no home any more calling for 
composers to leave the tower of genius built for them by traditional 
subjectivism and listen to the spectrum of manifold sounds which the 
fresh wind of the medial age has been blowing round their ears. He 
rejects established truths, be they traditional or Avantgarde, and does 
not view himself as a composer of new music based on traditional pat-
terns. His artistic decisions are the result of inquisitive perception and 
practical experience. In the multimedial labyrinth of today’s cultural 
landscape he finds plenty of escape routes and back doors by which 
he can avoid being defined and yet at the same time remain in the 
public eye. True also that for Goebbels, composition is a social activ-
ity inside a group within which the “author” achieves the end product 
through a close collaboration with the performers.
Asked why he mostly uses declamations or speech that resembles sing-
ing, Goebbels answers that the speech has a lot of musical potential, 
which hasn’t been discovered by the audience, composers or listeners. 
He creates new contexts for language. In Surrogate Cities (1994) he im-
plants the raw tones of the New York vocal acrobat David Moss into a 
Symphony orchestra, and, via sampler, the chanting of Jewish cantors; 
the stage piece Ou bien le débarquement désastreux (1993) combines 
African instrumentalists and singers, a French actor and electronic key-
board sounds; in his radio plays after Heiner Müller, text, music and 
sound are orchestrated in such a way that one never illustrates the 
other, but the different levels illuminate and comment on each other. 
After Goebbels, his aesthetic education was influenced by music and 
the radio as well as visual art, which often has something in common 
with music. Radio had a strong influence on him since childhood. Some 
of his important memories were directly connected with the radio and 
this affected the way his life turned out. He was still a young boy when 
he heard the experimental composition Five Man Humanity by Ernst 
Jandl for the first time. For him this fundamental for-radio art piece was 
a primary impulse. Paradoxically, Goebbels didn’t like theatre when he 
was a student and his first experiences go back to the seventies and 
eighties, when he composed theatre music for other directors. It was 
more about collaboration and composing traditional, illustrative mu-
sic for illustrative directing. However, those ten years helped him to 
understand a lot about theatre, its energy and imperial pressure. 

After www.heinergoebbels.com, Max Nyffeler, interview with Lukas Jiricka, etc.
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STRASBŪRO MUŠAMIEJI | 
LES PERCUSSIONS DE STRASBOURG 
(Prancūzija | France)
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Keiko Nakamura
Tam Nguyen
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Olaf Tschoppe

Gérard Grisey
Le Noir de l’Etoile šešiems perkusininkams | for six percussionists

Gérard’o Grisey (1946–1998) kūryba 
žanro požiūriu dažnai priskiriama prie 
spektrinės muzikos, kurios pradininkais 
laikomi pats Grisey ir jo kolega kompozi-
torius Tristanas Murailis. Didelę profesinės 
veiklos dalį Grisey pašventė tono spalvos 
spektro – tarp harmoninių obertonų ir 
triukšmo – tyrinėjimui. Be to, jį žavėjo lė-
tai išsiskleidžiantys muzikiniai procesai; 
muzikinį laiką jis pavertė svarbiausiuoju 
daugelio savo kūrinių elementu. Muziki-
nį išsilavinimą šis prancūzų spektralistas 
įgijo Prancūzijoje ir Vokietijoje: Trosingeno konservatorijoje, Nacionalinėje 
aukštojoje muzikos konservatorijoje, Aukštojoje muzikos mokykloje, Paryžiaus 
konservatorijoje, IRCAM ir Darmštato vasaros kursuose. Dirbdamas laisvai 
samdomu kompozitoriumi jis su kitais atlikėjais įsteigė naująją muziką pro-
paguojantį ansamblį L’Itineraire. 
„Kosminė“ valandos trukmės kompozicija Le Noir de l’Etoile (Juodoji žvaigž-
dė, 1989–1990) šešiems perkusininkams, išsidėsčiusiems aplink publiką 
įrengtose 6 scenose, buvo įkvėpta astronominio reiškinio – pulsaro. Kai 
1967 m. astronomai danguje pastebėjo greitai kintantį radijo signalą, kas 1,3 
sekundės siunčiantį periodinius impulsus, tai tapo šios mokslo srities sensa-
cija. Pradžioje impulsų taisyklingumas vertė manyti juos esant nežemiškų 
civilizacijų kilmės. Tačiau astrofizikai nustatė, kad juos skleidžia pulsaru va-
dinama nuostabi neutroninė žvaigždė, kuri prieš daugelį metų susiformavo 
sprogus supernovai. Po atradimo praėjus daugiau kaip dvidešimčiai metų, 
pulsaro skleidžiamais garsais susižavėjęs Grisey parašė Le Noir de l’Etoile ir 
kūrinį dedikavo savo sūnui Raphaeliui bei ansambliui Strasbūro mušamieji. 
Kūrinyje tarsi atkuriami kosmoso garsai, neutroninės žvaigždės čia rotuoja-
mos 7 mln. šviesmečių tarpsnyje, o iš pulsaro sklindanti energija naudojama 
ir kaip laikmatis, ir kaip garsinis pasaulio modelis.
„Kai 1985 m. Berklyje susitikau su astronomu ir kosmologu Joe Silku, jis mane 
supažindino su pulsarų garsais. Mane tiesiog pakerėjo Vela pulsaro skleidžia-
mi garsai ir man, kaip ant seno dviračio sėdančiam Picasso, kilo klausimas – 
kaip galėčiau juos panaudoti? Atsakymas atėjo negreitai, galų gale nuspren-
džiau šiuos garsus integruoti į muzikos kūrinį be jokių manipuliacijų jais, 
leisdamas jiems laisvai skambėti. <...> Apsistojau ties kukliu odinių ir metali-
nių perkusinių instrumentų arsenalu, atsisakiau klavišinių. Po to sugalvojau 
muzikinę partitūrą papildyti specialiu apšvietimu ir scenografija. Dar vėliau 
turėjau įtikinti Nansi tyrimų stoties astronomus, kad pulsarai būtų perkelti į 
koncertų salę.“ (Iš Gérardo Grisey anotacijos.) 
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Gérard Grisey’s (1946–1998) music is often considered to belong to 
the genre of spectral music, which he is credited with founding along 
with fellow composer, Tristan Murail. He spent much of his career ex-
ploring the spectrum of tone color between harmonic overtones and 
noise. In addition, he was fascinated by musical processes which un-
fold slowly, and he made musical time a major element of many of 
his pieces. The French spectral music composer studied at several 
eminent French and German institutions, such as the Trossingen Con-
servatoire, the Conservatoire National Superieur de Musique, l’Ecole 
Normale Superieure de Musique, the Paris Conservatoire, IRCAM, and 
the Darmstadt Summer Courses. While working as a freelance com-
poser, Grisey co-founded the ensemble L’Itineraire for the purpose of 
promoting and playing new music. 
Grisey’s Le Noir de l’Etoile (1989–1990), for six percussionists placed 
around an audience was inspired by the pulsar phenomenon. In 1967, 
the astronomers detected in the heavens a rapidly varying radio sig-
nal, in the form of periodic impulses 1.3 seconds apart. The discovery 
caused a sensation. The impulses were so regular that for a while they 
were taken to be signals coming from extraterrestrial civilisations. 
Then astrophysicists revealed the truth that was just as surprising: the 
signals were being emitted by a pulsar, the fantastic compact residue 
created by the supernova explosions that long ago disintegrated the 
massive stars.
More than twenty years later, inspired by this discovery and those 
sounds, Grisey wrote  Le Noir de l’Etoile. After composer, this compo-
sition is dedicated to his son Raphael affectionately and to Les Per-
cussions de Strasbourg. The piece takes as its musical framework the 
cosmic pulses of rotating neutron stars 7 million light years away. The 
pulsating energy from a pulsar is used as both a timekeeper and a tem-
plate for the sound world of the piece.
“When I met the astronomer and cosmologist Joe Silk at Berkeley in 
1985, he introduced me to the sounds of pulsars. I was seduced by 
those of the Vela Pulsar and immediately wondered like Picasso pick-
ing up an old bicycle saddle, “What in the world could I do with this?” 
The answer was slow in coming: integrating them in a musical work 
without manipulating them, letting them exist simply like points of ref-
erence within music. <...> Finally, I decided to reduce the instruments 
to skins and metals, excluding keyboards. <...> I still had to imagine a 
luminous complement to the score and elaborate a scenography, con-
vince the community of astronomers at Nancay to transmit a pulsar 
into a concert hall.” (From the notes written by Grisey.) 

1962 m. susibūręs pirmasis pasaulyje mušamųjų instrumentų ansamblis 
Strasbūro mušamieji (Les Percussions de Strasbourg) nuosekliai puoselėja 
šiuolaikinės muzikos atlikimo ir naujų kūrinių inicijavimo misiją, o dabarti-
nė sudėtis kartu muzikuoja jau 15 metų. Viskas prasidėjo 1959 m., kai Pierre 
Boulezas atvyko į Strasbūrą diriguoti savo kūrinį Le Visage Nuptial. Reikėjo di-
delės mušamųjų grupės, tad buvo sutelktos Strasbūro ir ORTF simfoninių or-
kestrų perkusininkų pajėgos. Šiame projekte dalyvavę muzikantai Bernard’as 
Balet’as, Jeanas Beatigne, Lucienas Droelleris, Jean-Paulas Finkbeineris, 
Claude’as Ricou ir Georgesas Van Guchtas nusprendė įkurti ansamblį. Tačiau 
reikėjo viską pradėti nuo pradžių – pasirinkti instrumentus, repertuarą... Taip 
gimė perkusininkų ansamblis Groupe Instrumental à Percussion, vėliau pasi-
vadinęs Les Percussions de Strasbourg. 
Ansamblio kūrimosi laikotarpiu naujos muzikos inicijavimas šiai grupei buvo 
ypač svarbus. Strasbūro mušamųjų kūrybingumas ir inovatyvumas paskatino 
kompozitorius Messiaeną, Stockhauseną, Serockį, Kabeláčą, Ohaną, Xenakį, 
Mâche’ą ar Dufourt’ą rašyti muziką perskusiniams. Atlikėjai tapo tokių opu-
sų kaip Xenakio Pléïades, Kabeláčiaus Inventions ar Stockhauseno Musik im 
Bauch pirmaisiais atlikėjais. Vėliau Boulezas pasakys, kad būtent ansamblio 
dėka kilo muzikos perkusiniams banga.
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Strasbūro mušamieji gali didžiuotis bene unikaliausia pasaulyje perkusinių 
instrumentų kolekcija. Palaipsniui, daug kur keliaudami, su daug kuo susitik-
dami, ansamblio nariai sukaupė įspūdingą mušamųjų instrumentų kiekį. Šis 
arsenalas tapo įkvėpimo šaltiniu kompozitoriams ir net darė poveikį jų kūry-
bai. Pavyzdžiui, ansamblio įsigytas chromatinių karvių varpelių rinkinys ins-
piravo Messiaeno opusą Et expecto resurrectionem mortuorum, o Dufourt’as 
savo mušamųjų simfonijoje Erewhon panaudojo Tailando gongus. Šiandien 
ansamblio instrumentarijų sudaro daugiau kaip 500 įvairių membraninių, 
medinių ir metalinių garso išgavimo aksesuarų. 
Net ir po 50 metų ansamblis išlieka inovatyvus. Per visą gyvavimo laiką Stras-
būro mušamieji surengė daugiau kaip 1600 koncertų 70-yje pasaulio šalių, jo 
repertuare – daugiau kaip 300 kolektyvui sukurtų kompozicijų, diskografijoje – 
virš 30 plokštelių, jų veikla įvertinta daugiau kaip 30-ia apdovanojimų.

Pagal www.percussionsdestrasbourg.com

Founded in 1962, the first all-percussion instrument ensemble of all 
time Les Percussions de Strasbourg is still performing and commis-
sioning contemporary classical music. The current lineup has played 
together for 15 years. It all began in 1959, when Pierre Boulez was 
invited to conduct his work Le Visage Nuptial in Strasbourg. To form 
the large desk of percussions he needed, musicians from the Stras-
bourg Orchestra and the ORTF orchestra were brought together. The 
six young musicians – Bernard Balet, Jean Beatigne, Lucien Droeller, 
Jean-Paul Finkbeiner, Claude Ricou and Georges Van Gucht – driven by 
a common innovative will and a strong friendship, decided to create 
a percussion ensemble: repertoire, choice of instruments, everything 
had to be invented… the Groupe Instrumental à Percussion was born 
and later became Les Percussions de Strasbourg. 
While this group was forming itself, creation of new pieces for it was 
felt as an urgent matter. Very quickly the ensemble inspired the crea-
tion of a new repertoire by composers such as Messiaen, Stockhausen, 
Serocki, Kabeláč, Ohana, Xenakis, Mâche or Dufourt. The musicians 
were the first performers of such works as Xenakis’ Pléïades, Kabeláč’s 
Inventions and Stockhausen’s Musik im Bauch. As Boulez says later: 
“A repertoire was necessary for the Group, but the Group has made the 
repertoire necessary.”
Les Percussions de Strasbourg has a unique percussion instrumentar-
ium in the world. The ensemble has built up its collection of musical 
instruments gradually, the fruit of many meetings, many voyages, and 
many creations. It slowly expanded to become an impressive potential 
resource for composers, even actually influencing their composition. 
For example, their first set of chromatic cowbells inspired Messiaen, 
and Thai gongs were used by Dufourt in his symphony for percussion 

Erewhon. This instrumentarium now encompasses a vast range of in-
struments featuring membranes, wood and metal as well as numerous 
sound accessories. The six musicians can play over 500 of these percus-
sion instruments. 
Fifty years later, the band continues to innovate. Les Percussions de 
Strasbourg has given more than 1,600 concerts in 70 countries, have a 
repertoire of more than 300 original works written for them, and more 
than 30 records and 30 international awards. 

After www.percussionsdestrasbourg.com
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LIETUVOS NACIONALINIS SIMFONINIS 
ORKESTRAS | LITHUANIAN NATIONAL 
SYMPHONY ORCHESTRA

Solistai | Soloists:
Martynas Levickis (akordeonas | accordion)
Vytautas Giedraitis (klarnetas | clarinet) 

Dirigentas | Conductor Roland Freisitzer (Austrija | Austria)

Sofia Gubaidulina
Das Gastmahl während der Pest dideliam orkestrui | for large orchestra

Ugnė Giedraitytė
Arco Iris Circular klarnetui ir orkestrui | for clarinet and orchestra 
(pasaulinė premjera | World premiere)

Hanna Kulenty
Part One simfoniniam orkestrui | for symphony orchestra

Rūta Vitkauskaitė
Ashraga akordeonui ir simfoniniam orkestrui | for accordion and symphony 
orchestra (pasaulinė premjera | World premiere)

Rusų šiuolaikinės muzikos „Grand-dame“ 
vadinama, nuo 1992 m. Vokietijoje gyvenan-
ti 83-ejų metų kompozitorė Sofia Gubaidu-
lina (g. 1931) fortepijoną ir kompoziciją 
studijavo Kazanės konservatorijoje, vėliau 
kompozicijos studijas tęsė Maskvos kon-
servatorijoje pas Dmitrijaus Šostakovičiaus 
asistentą Nikolajų Peiko ir Visarioną 
Šebaliną. 1975 m. su Viktoru Suslinu įkūrė 
ansamblį Astreja, improvizuojantį retais 
ritualiniais ir liaudies instrumentais. Nuo 
8 deš. pradžios Gubaidulinos kūriniai 
buvo nuolat atliekami Vakaruose, neretai 
Gidono Kremerio iniciatyva. Gubaidulina, 
Schnittke, Denisovas ir Silvestrovas laikomi ryškiausiais naujosios muzikos at-
stovais buvusioje Sovietų Sąjungoje. Savo kūryboje Gubaidulina meistriškai 
ir savitai naudoja Europos ir Amerikos avangardistų mėgiamas kompozicines 
technikas, jos muzikoje jaučiama ir rytietiškos filosofijos įtaka.
2005 m. Filadelfijos ir Pitsburgo simfoninių orkestrų užsakymu sukurta 
kompozicija dideliam orkestrui Das Gastmahl während der Pest (Puota 
maro metu) pirmąkart nuskambėjo 2006 m. vasarį Filadelfijoje, diriguojant 
serui Simonui Rattle’ui. Kūrinys pavadintas pagal Puškino tragediją ir įkū-
nija šiuolaikinio pasaulio prieštaravimus. Kompozitorės teigimu, „daugelis 
mūsų epochos žmonių pripažįsta ir jaučia žmoniją apimančią baisią nelaimę, 
visuomenės moralės žlugimą ir neapykantos stiprėjimą mūsų sielose. Kon-
trastas tarp šio negandos paveikslo ir fakto, kad daugybė žmonių nori tik 
linksmintis ir švęsti, sukuria dvasinę būseną, iš kurios neįmanoma išsiveržti. 
Norima jos atsikratyti, ją įveikti. Tai būtų bendrasis šios muzikos aspektas. O 
kūrinio esmę sudaro ne būsenos, bet muzikinės metaforos (t. y. garso), kuri 
prilygsta tai būsenai, išraiška“. 

Since 1992, the German-based Russian composer Sofia Gubaidulina 
(b. 1931) studied piano and composition at the Kazan Conservatoire. 
Subsequently, she continued her composition studies at the Moscow 
Conservatoire with Nikolai Peiko, an assistant of Shostakovich, and lat-
er on with Vissarion Shebalin. In 1975, together with Victor Suslin, she 
founded the Astreya Ensemble, specialized in improvisation using rare 
ritual and folk musical instruments. From the early 1980’s her works 
have regularly been performed in Western countries, due, in large 
part, to the support of Gidon Kremer. Together with Schnittke, Deni-
sov and Silvestrov, she is now regarded as a prominent representative 
of new music in the former Soviet Union. Gubaidulina masterfully and 
in a very individualistic way employs the same modern compositional 
techniques favoured by the European and American avant-garde. In-
fluence of Oriental philosophy is evident in the artist’s music too.
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Commissioned by the Philadephia Orchestra Association and the Pits-
burgh Symphony Orchestra, Das Gastmahl während der Pest (Feast 
during a Plague) was composed for large orchestra in 2005. The pre-
miere in Philadelphia, 2006, was held under the Sir Simon Rattle’s ba-
ton. According to Gubaidulina, “many people in our time recognize 
and sense the calamity overtaking mankind, the lowering of the moral 
level of society and the buildup of hatred in our souls. The contrast – 
between this picture of disease and the fact that a large segment of 
people want nothing more than to feast and make merry – creates a 
condition of the spirit from which it is impossible to escape. One wants 
to get rid of it, to overcome it. But such a view is only the most super-
ficial level of the composition. The point of the piece, actually, consists 
not so much in the expression of that condition of the spirit, as in the 
creation of a purely musical (i.e., sound) metaphor comparable to that 
condition.” 

„Vienas pagrindinių tikslų man, rašant 
muziką, yra siekis subjektyviai pasirinktus 
garsus bei harmoninius sąskambius suly-
dyti į kasdienybėje vykstančius reiškinius, 
judesius, ir iš tokių didesnių ar mažesnių 
vienetų-narelių lipdyti kūrinį – judančią 
muzikinę figūrą“, – teigia Ugnė Giedrai-
tytė (g. 1984),  kompoziciją studijuojanti 
LMTA (prof. O. Balakausko kl.). Lietuvių 
jaunosios kartos kompozitorė dalyvavo 
tarptautiniuose kursuose Vilekroze (Pran-
cūzija), Istebnoje (Lenkija), stažavo Aukš-
tojoje muzikos ir menų mokykloje Porte 
(Portugalija). 2005 m. surengė autorinį 

koncertą Naujajame Rygos teatre, 2006 m. LKS geriausių metų kūrinių kon-
kurse kompozicija Panneau klarnetui ir styginių orkestrui autorei pelnė metų 
debiutantės vardą, o 2007 m. Tarptautinėje kompozitorių tribūnoje Paryžiuje, 
jaunųjų kompozitorių kategorijoje, šis opusas įvertintas antrąja premija. 
Arco Iris Circular (2014) klarnetui ir simfoniniam orkestrui – tai 2012 m. su-
kurtos kompozicijos Iris papildyta versija. Pavadinimas reiškia apvalią vaivo-
rykštę, kurią galima pamatyti tik pakilus nuo žemės paviršiaus, pavyzdžiui, 
skrendant lėktuvu. Vaivorykštė – deivės Iridės ženklas, senovės graikų pasau-
lyje reiškęs viltį.
Pavadinimas „atėjo“ pasąmoningai, tarsi abstraktus žodis, tačiau betyrinėjant 
reikšmes, paaiškėjo, jog būtent jis ir atspindi tuos patyrimus bei energiją, ly-
dėjusią visą kūrybinį procesą.

Išties, kartais pakliūname į tokius gyvenimo labirintus, jog vienintelis tikras 
ramstis lieka tikėjimas Tuo, kuris mus mato iš aukščiau. Priimti siunčiamus 
išbandymus lyg brangią dovaną, palaikyti ryšį su Kūrėju – toks yra kasdienis 
tikslas, leidžiantis pakilti aukštyn virš savųjų labirintų, pajusti, kur link veda 
tikrasis kelias. Pasaulyje su daugybe pareigų, įvairiausių reikalų, svarbių ir ne-
svarbių įvykių... Tiesiog tikėti, priimti su meile, leistis vedamiems. Kartais juk 
šitiek pastangų reikia, kad atvertume sielą.

Ugnė Giedraitytė

“Writing music, I subjectively choose sounds and harmonic chords to 
integrate them into daily phenomena and movements. This way I cre-
ate bigger or smaller cell units, which can be joined together to form 
a composition – a moving musical figure,” says Ugnė Giedraitytė 
(b. 1984), a representative of the Lithuanian composers’ younger gen-
eration. She is currently studying composition under Prof. Osvaldas 
Balakauskas at the Lithuanian Academy of Music and Theatre. She has 
participated in the international workshops for young composers in 
Villecroze (France), Istebna (Poland), and has received additional train-
ing at the High School of Music and Arts in Porto. In 2005, her portrait 
concert was presented at the New Theatre of Riga. The composer’s 
work Panneau for clarinet and string orchestra was awarded the debut 
prize at the composers’ competition organized by the Lithuanian Com-
posers’ Union in 2006, and the second prize in the young composers’ 
category at the International Rostrum of Composers in Paris in 2007.
Arco Iris Circular (2014) for clarinet and symphony orchestra is a 
supplemented version of the Iris written in 2012. The title can mean 
a round rainbow that can be only seen when you are above the earth, 
for instance, on a plane. The rainbow is the symbol of Goddess Iris that 
symbolized hope in Ancient Greece.
The title appeared in my subconscious as an abstract word, but later 
studying its meanings it turned out that it reflects the experience and 
energy that accompanied me throughout all the creative process. 
Sometimes we get ourselves into such labyrinths of life that the only 
support that remains is belief in Him who looks at us from above. To 
accept the trials sent as if it were a precious gift, to be in touch with 
the Creator – such is the everyday goal that allows us to rise above our 
own labyrinths, to feel where the right road is leading us. In the world 
with many duties, various aims, important and insignificant events... 
Simply to believe, to accept with love, to let be guided... Sometimes a 
little effort is needed to open our souls.

Ugnė Giedraitytė
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Hanna Kulenty, žr. p. 6–7.
Part One (Pirma dalis, 1998) simfoniniam orkestrui buvo sukurta Het Gelders 
Orkest (Olandija) užsakymu. Kompozitorė tenurodo, kad tai yra Trečiosios 
simfonijos pirma dalis. 

Hanna Kulenty, see pp. 8–9.
Part One for orchestra was commissioned by Het Gelders Orkest in 
1998. According to the brief note by composer, it is the opening part 
of the Third Symphony. 

2009 m. baigusi kompozicijos specialy-
bę LMTA (prof. V. Barkausko kl.), 2007 m. 
atlikusi stažuotę Jeruzalės muzikos ir  šo-
kio  akademijoje, o šiuo metu kompozici-
jos studijas tęsianti Londono karališkojoje 
muzikos akademijoje (prof. P. Cashiano 
kl.), lietuvių jaunosios kartos kūrėja Rūta 
Vitkauskaitė (g. 1984) atstovauja kompo-
zitoriams, kurių muzikoje ryškus intuicijos 
pradas, pasąmonėje išnyrantys ir sunkiai 
nusakomi garsovaizdžiai. Jos muzikoje 
pinasi šiuolaikinės akademinės muzikos 
kalba, įvairių kultūrų etninės (apeiginės) 

muzikos elementai ir eksperimentinės elektronikos garsynas. Vitkauskaitės 
ekscentriški kūriniai neretai panašūs į gamtinius gaivalus, neorganizuotus ir 
chaotiškus darinius, kurie reiškiasi kaip vitališka, dinamiška ir sunkiai nuspė-
jama sistema, generuojanti aktyvią emociją.
Vitkauskaitė yra ir aktyviai koncertuojanti atlikėja, kolektyvų R&R Electronics, 
Muzika yra labai svarbi, nepriklausomos kūrybinės grupės Operomanija narė. 
2008 m. LKS geriausių metų kūrinių konkurse su Naujosios operos akcijos kū-
rybine grupe pelnė apdovanojimą už geriausią sceninį kūrinį (operą Džuljeta 
ir Džuljeta).
Ashraga akordeonui ir simfoniniam orkestrui (2014) „skirta ne tik atlikti ir 
klausyti. Tai – erdvė muzikantų ir klausytojų patirčiai. Pirmąsias kūrinio idėjas 
gvildenome su solistu Martynu Levickiu – abu domimės folklorine ir ritualine 
muzika, atlikimo menu, leidžiančiu muzikanto asmenybei atsiskleisti labiau 
nei instrumentui. Martynas mane supažindino su įspūdingu Kanados inui-
tų gerkliniu dainavimu, kuris inspiravo jį įkomponuoti į klasikinę Ashragos 
orkestro partitūrą bei jungti su mano pačios išrastais gerklinio dainavimo 
garsais, perrašytais instrumentų partijoms. Savo vietą šioje partitūroje rado 
laiko fazių suvokimas per repetityvinį kartojimą ir mane ilgą laiką dominanti 
kolektyvinių šokių muzika.“

Rūta Vitkauskaitė

A graduate of the LAMT (2009, Prof. Vytautas Barkauskas class), trainee 
at the Jerusalem Academy of Music and Dance with Prof. Ari Ben-Sha-
betai in 2007, and currently studying at the London Royal Academy of 
Music with Prof. Philip Cashian, Rūta Vitkauskaitė (b. 1984) represents 
composers who have strong intuition and hard to describe sound-
scapes emerging in the subconscious in their music. The composer 
often combines the language of contemporary academic music, ele-
ments of ethnic and ritual music of different cultures and the sounds of 
experimental electronics. Her eccentric music often resembles natural 
forces, seemingly unorganised and chaotic formations, sticking to-
gether into a highly dynamic, vital and unpredictable whole, always 
generating an active emotion.
Vitkauskaitė is also a performing musician, a member of the R&R Elec-
tronics and Music is very Important ensembles, and an independent 
collective, Operomanija. In 2008 she was awarded (together with four 
other composers from the New Opera Action Festival) the prize for the 
Best Stage Work at the annual Lithuanian Composers’ Union competi-
tion (for the opera Juliet and Juliet). 
Ashraga for accordion and symphony orchestra (2014) is a piece 
where “I tried to create an experience rather than performance – both 
for performers and for listeners. We developed the initial idea for this 
piece with soloist Martynas Levickis – both of us are interested in folk 
music, ritualistic sounds, and performance presenting a musician’s 
personality rather than an instrument. That’s when Martynas showed 
me amazing Canadian Inuit throat singing, which I incorporated in 
this classical orchestral score, along with my experience in voice and 
throat experiments that I recreated through instrumental sounds, time 
phasing through repetitions, and my long lasting interest in collective 
dance music.”

Rūta Vitkauskaitė

Įkurtas 1940 m. kompozitoriaus, dirigento ir pianisto Balio Dvariono iniciaty-
va, Lietuvos nacionalinis simfoninis orkestras (LNSO) šiandieną yra vienas 
brandžiausių bei žymiausių Lietuvos orkestrų. Interpretuodamas ir skleisda-
mas muziką daugiau kaip septynis dešimtmečius, LNSO tapo nepakeičiamas 
Lietuvos muzikinio gyvenimo dalyvis ir nacionalinės kultūros puoselėtojas. 
Nuo 1964 m. LNSO vadovauja prof. Juozas Domarkas. Kiti nuolatiniai orkestro 
dirigentai yra Robertas Šervenikas ir Modestas Pitrėnas. 
LNSO repertuaro pagrindą sudaro klasikinė ir romantinė muzika, paįvairina-
ma ryškiomis XX a. partitūromis ir beveik visų lietuvių kompozitorių simfoni-
nių opusų premjeromis. Orkestro dėka didelė dalis lietuviškos muzikos šian-
dien skamba ir iš daugybės įrašų, išleistų Lietuvoje ir svetur (Melodija, Marco 
Polo, Col legno, Ella Records, Naxos, Avie Records). Nuo 1991 m. orkestras yra 
nuolatinis šiuolaikinės muzikos festivalio GAIDA dalyvis, kasmet pristato po 
kelias lietuvių autorių premjeras.
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LNSO kasmet surengia apie 50 koncertų Nacionalinės filharmonijos salėje ir 
kitose Lietuvos scenose, intensyviai gastroliuoja užsienyje, pasirodydamas 
žymiausiose daugelio Europos šalių, taip pat Japonijos, Turkijos, Korėjos 
koncertų salėse bei festivalių scenose. 2013 m. orkestras pirmą kartą suren-
gė koncertų turą Pietų Amerikoje (Argentinoje, Brazilijoje, Peru, Ekvadore), 
koncertavo Lietuvos pirmininkavimo Europos Sąjungos Tarybai skirtuose iš-
kilminguose atidarymo bei uždarymo renginiuose KlaraFestival Briuselyje ir 
Balstogės (Lenkija) filharmonijoje. 

Pagal www.filharmonija.lt

Founded in 1940 by Lithuanian composer, conductor and pianist Balys 
Dvarionas, the Lithuanian National Symphony Orchestra (LNSO) re-
mains one of the most experienced and reputable symphony orches-
tras in Lithuania. Over seven decades of its artistic development, the 
orchestra has played a vital role in the development of national culture 
and musical life. The orchestra is led by Prof. Juozas Domarkas, who 
has served as its artistic director and chief conductor since 1964. Other 
regular conductors with the LNSO are Robertas Šervenikas and Modes-
tas Pitrėnas. 
The bulk of the LNSO’s repertoire consists of classical and romantic 
masterpieces spiced by the most innovative 20th-century scores and 
nearly all the symphonic works written by Lithuanian composers. The 
orchestra has recorded most of the Lithuanian output for Lithuanian 
and foreign labels (Melodya, Marco Polo, Col legno, Ella Records, Nax-
os, and Avie Records). Since 1991, the LNSO is a permanent participant 
at the Gaida Festival presenting premieres of Lithuanian composers 
yearly.

The LNSO plays around 50 concerts a year throughout the country, 
most of them in the Lithuanian National Philharmonic Hall in Vilnius. 
On its international tours each year, the LNSO has repeatedly per-
formed in most of the European countries, Japan, Korea and Turkey, 
and in some of the world’s greatest concert halls and major festivals. 
In 2013 the orchestra toured in South America (Argentina, Brazil, Peru, 
and Ecuador). The orchestra was invited to perform at the opening and 
closing ceremonies in the KlaraFestival Brussels and Bialystok Philhar-
monic Hall in the frame of the Lithuanian Presidency of the Council of 
the European Union in 2013.

After www.filharmonija.lt

Vienas ryškiausių Lietuvos jaunųjų akordeonininkų Martynas Levickis (g. 1990) 
yra Karališkosios muzikos akademijos Londone pirmojo laipsnio absolventas 
(prof. O. Murray kl.), nuo 2014 m. rudens magistro studijas tęsia Ispanijoje, 
Baskų regiono aukštojoje muzikos mokykloje (Centro Superior De Musica 
Del Pais Vasco, prof. I. Alberdi kl.). Studijų Londone metu Martynas dalyva-
vo įvairiuose muzikiniuose projektuose su BBC ir Birmingemo simfoniniais 
orkestrais, dirbo su dirigentais Hazelwoodu ir Gergijevu, bendradarbiavo su 
Anglijos nacionaliniu baletu, Kronos styginių kvartetu.
Nuo 2002 m. Levickis yra pelnęs daugiau kaip 30 apdovanojimų ir laimėjo 
prizines vietas. Tarp svarbiausių: pirmos vietos penkiose skirtingo žanro ka-
tegorijose AAA akordeono konkurse (JAV, 2009), 2010 m. – I vieta pasaulio 
akordeonininkų konkurse Coupe Mondiale (Kroatija) ir II vieta tarptautiniame 
akordeono konkurse ATG Gala-Rini Kalifornijoje (JAV). 2011–2012 m. buvo 
atrinktas į Park Lane Group koncertus, jam įteikta Londono filharmonijos sti-
pendijų fondo premija. 
Levickis grojo svarbiausiose Londono salėse – Purcell Room, Queen Elizabeth 
Hall, Kings Place, Tate’o galerijoje, Wigmore Hall, Royal Festival Hall, festiva-
liuose – Spitalfields, SoundsNew, Bath MusicFest, Royal Hampton Court, Hen-
ley, dalyvavo šiuolaikinių minimalistinių operų bei Mozarto operos Užburtoji 
fleita pastatymuose. 2012 m. pristatė kompaktinę plokštelę iAccordion, 2013 m. 
pasirašė kontraktą su vadybos agentūra The Music and Media Partnership, o 
tais pačiais metais Decca Classics išleistas albumas Martynas pripažintas ge-
riausiai perkamu klasikinės muzikos albumu Didžiojoje Britanijoje. 2014 m. 
jaunasis akordeonininkas debiutavo Londono Royal Albert Hall bei su smuiki-
ninku Davidu Garretu surengė koncertinį turą po JAV.
2004 m. apdovanotas Lietuvos karalienės Mortos premija, 2006 m. už pasie-
kimus Šiaulių m. savivaldybė jam įteikė naują Pigini akordeoną. 2013 m. už 
Lietuvos vardo garsinimą pelnė Pasaulio lietuvio titulą; tais pačiais metais 
jam įteikta LR Kultūros ministerijos Jaunojo kūrėjo premija.

Pagal www.martynasmusic.com
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Martynas Levickis (b. 1990), one of the most promising Lithuanian ac-
cordionists of the younger generation, is a graduate of the Royal Acad-
emy of Music in London, where he studied with Prof. Murray. Currently 
he is studying under Prof. Alberdi at the Centro Superior De Musica Del 
Pais Vasco, Spain. In London while a student he took part in various 
music projects with the BBC and the City of Birmingham symphony 
orchestras collaborating with such conductors as Hazelwood and Ger-
giev; cooperated with England’s National Ballet Company and the Kro-
nos Quartet.
Since 2002, he has received over 30 awards and prizes, the most promi-
nent being first prizes in five different genre categories at the AAA Ac-
cordion Competition in Memphis (USA, 2009), in 2010, second prize 
at the ATG Gala-Rini International Accordion Competition in California 
(USA) and first prize at the World Accordion Players’ Competition Cou-
pe Mondiale (Croatia). In 2011 and 2012, he was selected to participate 
in the Park Lane Group Concert Series, and received a prize from the 
London Philharmonia Scholarship Foundation.
Levickis has given solo recitals in London’s major concert halls: the 
Purcell Room, Queen Elizabeth Hall, Kings Place, Tate Gallery, Wigmore 
Hall, and Royal Festival Hall. He has participated in festivals such as 
London’s Spitalfieds, Canterbury’s SoundsNew, the International Bath 
MusicFest, Royal Hampton Court, and Henley. He took part in the pro-
ductions of contemporary mininmalist operas and Mozart’s The Magic 
Flute. In 2012 he introduced his CD iAccordion; in 2013, signed a con-
tract with the Music and Media Partnership and recorded his second 
CD Martynas at Decca Classics. In 2014 he made his debut in London’s 
Royal Albert Hall and toured over the USA with the violinist David Garret.
In 2004, Levickis received the Queen Morta Prize (Lithuania). In 2006, 
for his achievements the municipality of the city of Šiauliai presented 
him with a new Pigini accordion. In 2013 he was awarded the title 
World Lithuanian and Young Artist Prize (Lithuanian Ministry of Culture).

After www.martynasmusic.com

Jaunosios kartos lietuvių klarnetininkas 
Vytautas Giedraitis (g. 1988) 2007–2008 m. 
mokėsi Paryžiuje (prof. M. Arrignono kl.), 
stažavo Danijos karališkoje konservato-
rijoje (prof. J. Jenseno kl.), šiuo metu stu-
dijuoja LMTA meno doktorantūroje (prof. 
A. Budrio kl.). V. Giedraitis yra keturiolikos 
tarptautinių ir respublikinių konkursų laure-
atas, dalyvavo Oistracho, Pažaislio, Maskvos 
Vaikai prieš terorą ir kt. festivaliuose. 2012 m. 
jis laimėjo fondo Yamaha stipendiją. 

Kaip solistas koncertavo su Lietuvos nacionaliniu, Lietuvos valstybiniu, LMTA, 
Batumio simfoniniais orkestrais, Sinfonia Iuventus, Lietuvos, Pernu, Kauno ir 
Šv. Kristoforo kameriniais orkestrais. Pasirodymų surengė su ansambliu Musi-
ca humana bei Vilniaus ir Čiurlionio kvartetais. 
Giedraitis yra LNSO klarnetų grupės muzikantas bei trio Claviola narys. Su trio 
dalyvavo festivaliuose, įvairiose Europos šalyse atliko lietuvių kompozitorių 
kūrinių. 2008 m. lietuvių kamerinės muzikos konkurse Claviola laimėjo pirmą 
vietą, tarptautiniame konkurse Muzika be sienų pelnė Grand Prix; 2012 m. 
LR Kultūros ministerija trio įteikė Jaunojo muzikos atlikėjo premiją.
2012 m. Giedraitis įrašė kompaktinę plokštelę su Vilniaus kvartetu, 2013 m. iš-
leista debiutinė trio Claviola plokštelė. Klarnetininkas apdovanotas specialia 
Prezidento Valdo Adamkaus premija. 

Clarinettist Vytautas Giedraitis (b. 1988), a representative of the 
younger generation, studied under Prof. Arrignon in Paris (2007–2008), 
and Prof. Jensen at the Royal Danish Academy of Music. Currently he is 
furthering his PhD in Art under Prof. Budrys at the Lithuanian Academy 
of Music and Theatre (LAMT).
Giedraitis, a winner of fourteen national and international competi-
tions, took part in various festivals including the Oistrakh, Pažaislis and 
Children Against Terror Festival (Moscow). In 2012 he was awarded 
a Yamaha Foundation Grant. As a soloist he has performed with the 
LNSO, Lithuanian State Symphony Orchestra, Sinfonia Iuventus, Ba-
tumi Symphony Orchestra, LAMT Symphony Orchestra, Lithuanian 
Chamber Orchestra, Pärnu Chamber Orchestra, Kaunas Chamber Or-
chestra and St Christopher Chamber Orchestra as well as the Musica 
Humana Ensemble, Vilnius String Quartet and Čiurlionis Quartet.
Giedraitis is a member of the LNSO and Claviola Trio. The Trio has tak-
en part in festivals, performing Lithuanian music in various European 
countries. In 2008, Claviola garnered first prize in the Lithuanian cham-
ber music competition, and was awarded the Grand Prix at the interna-
tional competition Music Without Borders. In 2012, the Trio was award-
ed the Young Music Performers’ Prize (Lithuanian Ministry of Culture). 
In 2012, Giedraitis recorded a compact disc with the Vilnius String 
Quartet; in 2013 the debut album of Claviola Trio was recorded. Gie-
draitis is a recipient of the President Valdas Adamkus’ special prize.
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Austrų dirigentas ir kompozitorius Rolan-
das Freisitzeris (g. 1973) gimė Vienoje, 
tačiau jo vaikystė prabėgo Maskvoje, Var-
šuvoje ir Keiptaune, kur jis pradėjo moky-
tis muzikos ir groti fortepijonu. Maskvoje 
kompoziciją studijavo pas Edisoną De-
nisovą ir Alfredą Schnittkę, studijas tęsė 
Baku – pas Faradją Karaevą.
Kaip dirigentas debiutavo 1990 m. Baku, 
dirigavo Azerbaidžano valstybiniam sim-
foniniam orkestrui. 1994–1999 m. buvo 
jo paties suburto kolektyvo The Moscow 
Orchestra pagrindinis dirigentas ir meno 

vadovas. Su šiuo kolektyvu įrašė kompaktinių plokštelių, gastroliavo įvairio-
se Europos valstybėse. Prie dirigento pulto jam teko stovėti Rusijoje (rengė 
programas su Maskvos filharmonijos, Omsko filharmonijos ir Saratovo sim-
foniniu orkestrais, Maskvos šiuolaikinės muzikos ansambliu ir kitais kolekty-
vais), Armėnijoje (kaip kviestinis dirigentas dirbo su Armėnijos filharmonijos 
orkestru), Azerbaidžane (jis yra nuolatinis kviestinis Azerbaidžano valstybi-
nio simfoninio orkestro dirigentas), Uzbekistane (su šios šalies Nacionaliniu 
simfoniniu orkestru), Gruzijoje (su Tbilisio simfoniniu orkestru). Taip pat diri-
gavo Austrijos, Portugalijos, Bulgarijos, Švedijos, Čekijos simfoniniams kolek-
tyvams, surengė pasirodymų JAV ir Pietų Amerikoje. 
1992 m. Freisitzeris įkūrė Moscow Modern – pirmą tarptautinį naujosios mu-
zikos festivalį Maskvoje. Grįžęs į Austriją (1999) daugiausia rengė šiuolaikinės 
muzikos programas, o 2002 m. įsteigė naujosios muzikos ansamblį Ensemble 
Reconsil Vienna. 
Pastaruoju metu Freisitzeris daugiausia atlieka šiuolaikinę muziką, pasiro-
dymus visame pasaulyje rengia su įvairiais kolektyvais, tarp kurių – Kamma-
rensembleN, GAGEEGO!, Ensemble die Reihe, SoNoR Ensemble, Azerbaidžano ir 
Lietuvos simfoniniai orkestrai.
Greta aktyvios dirigento veiklos nemaža dėmesio skiriama ir kūrybai. Fresit-
zerio muziką atlieka įvairūs, taip pat ir aukščiau minėti ansambliai, išleistas 
ne viena jo kūrinių kompaktinė plokštelė. Išskirtinės kompozitoriaus kūrinių 
leidybos teisės priklauso Apoll-Edition (Viena). 2009 ir 2012 m. Fresitzeriui pa-
skirta Austrijos valstybinė kompozitorių stipendija, už kompoziciją Dies Irae 
2009 m. jis pelnė Austrijos Respublikos apdovanojimą.

Pagal www.rolandfreisitzer.com

The Austrian composer and conductor Roland Freisitzer (b. 1973) was 
born in Vienna, but spent his childhood in Moscow, Warsaw and Cape 
Town, where he began his music studies with piano lessons. He stud-
ied in Moscow with Alfred Schnittke and Edison Denisov, as well as in 
Baku with Faradj Karaev. 
In 1990, he made his conducting debut with the Azerbaijan State Sym-
phony Orchestra in Baku. In 1994–1999, he was the principal conduc-
tor and artistic director of the Moscow Orchestra. With this orchestra, 
he recorded numerous CDs and led diverse tours to various European 
countries. His conducting engagements went through Russia (Mos-
cow Philharmonic, Omsk Philharmonic, Saratov Symphony Orches-
tra, Moscow Ensemble for Contemporary Music and others), Armenia 
(guest conductor of the Armenian Philharmonic Orchestra), Azerbai-
jan (permanent guest conductor of the Azerbaijan State Symphony 
Orchestra), Uzbekistan (National Symphony Orchestra) and Georgia 
(Tbilisi Symphony Orchestra). He also conducted various orchestras 
in Austria, Portugal, Bulgaria, Sweden, the Czech Republic as well as 
orchestras in the USA and South America.
In 1992, he founded and led the Moscow Modern, the First Interna-
tional Festival for New Music. After his return to Austria in 1999, he 
concentrated on conducting mainly contemporary music, founding 
the Ensemble Reconsil Vienna in 2002 (together with Thomas Heinisch 
and Alexander Wagendristel), which has since then become one of 
Austria’s foremost ensembles for new music. 
Since 1999 Freisitzer has conducted mainly new music, concerts and 
tours with ensembles like the KammarensembleN, GAGEEGO!, Ensem-
ble die Reihe, SoNoR Ensemble, Azerbaijan and Lithuanian symphony 
orchestras. 
He divides his time between conducting and composing. Freisitzer’s 
works are performed by the aforementioned ensembles; they are re-
corded on numerous CDs and are released exclusively by Apoll Edi-
tion Vienna. In 2009 and 2012, he received the Austrian State grant for 
composers and in 2009, the Förderpreis of the Austrian Republic for 
his Dies Irae. 

After www.rolandfreisitzer.com
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Spalio 26 d., sekmadienis, 19 val., Šiuolaikinio meno centras
26 October, Sunday, 7 p.m., Contemporary Art Centre

SPECTRA Ensemble 
(Belgija | Belgium)
Jan Vercruysse (fleita | flute)
Kris Deprey (klarnetas | clarinet)
Pieter Jansen (smuikas | violin) 
Bram Bossier (altas | viola)
Peter Devos (violončelė | cello)
Luc Van Loo (fortepijonas | piano)
Gabi Sultana (fortepijonas | piano)
Frank Van Eycken (mušamieji | percussion)
Dirigentas | Conductor Filip Rathé

Solistė | Soloist Nora Petročenko (sopranas | soprano)

Daan Janssens
(Paysages – études) IV 

Frederik Neyrinck
Gestalt VIII 

Hanna Kulenty
Crossing Lines 

Justina Repečkaitė
Acupuncture 

Daanas Janssensas (g. 1983) studijavo 
Briugės muzikos akademjoje, 2007 m. 
kompozicijos studijas baigė Gento kon-
servatorijoje (F. Nuytso kl.), taip pat klausė 
Godfriedo-Willemo Raeso improvizacijos 
ir Filipo Rathé’s analizės paskaitas. Nuo 
2007 m. jis yra Gento universiteto kolegi-
jos mokslo darbuotojas. 2006 m. Janssen-
so kūrinys …Passages… styginių kvartetui 
pelnė pirmą premiją Gento šiuolaikinės 
muzikos savaitėje, keletas jo kūrinių pelnė 
Flamadų šiuolaikinės muzikos sąjungos 
apdovanojimų. Nuo 2006 m. Janssensas diriguoja ir rengia pasirodymus 
su Nadar Ensemble, nuo 2008 m. bendradarbiauja su Gento muzikos teatro 
kompanija LOD. Tarp naujausių kompozitoriaus opusų – 2013-ųjų kompo-
zicijos En dérive – (…paysage d’oubli…) ir Incipits. Festivalio Transit užsaky-
mu Janssensas parašė kūrinį, kurio premjera – 2014 m. spalį, atlikėjai – Luigi 
Gaggero ir ansamblis SPECTRA. Tarp kitų sumanymų – Flamandų simfoninio 
orkestro užsakymu rašoma kompozicija orkestrui bei Henri Pousseur centro 
užsakymu – nauja kompozicija violončelei, fortepijonui ir gyvai elektronikai.
Pjesė ansambliui (Paysages – études) IV (Pasažai-etiudai IV, 2011) – tai etiu-
das septyniems instrumentams, inspiruotas Maeterlincko tekstų ir sukurtas 
SPECTRA Ensemble užsakymu. Ši pjesė tęsia ciklo Paysages – études įgyvendi-
nimą, pradėtą 2010 m. rudenį, kai buvo sukurtas pirmasis eskizas (Paysages-
études) I violončelei ir fortepijonui. Išplėtotą eskizo idėją ir kūrinio ištraukas 
kompozitorius pritaikė kamerinėje operoje Les Aveugles pagal Maeterlincko 
tekstus. Trumputė pjesė (Paysages – études) IV, kaip ir vėliau sukurta kompo-
zicija (Paysages-études) V fleitai, violončelei ir fortpijonui, pradedama scher-
zando štrichu ir lėtai išauga į visiškai priešingos nuotaikos skambesį. 

Pagal www.daanjanssens.be

Daan Janssens (b. 1983) studied at the music academy in Bruges; in 
2002–2007, he studied composition with Frank Nuyts at the Ghent 
Conservatoire, and attended, among others, lessons of Godfried-Wil-
lem Raes (improvisation) and Filip Rathé (analyses). Since 2007, he has 
worked as a research assistant at the University College Ghent.
In 2006, his composition …Passages… for string quartet received 
the first prize at the Ghent Week of Contempory Music. Some of his 
compositions were selected by ISCM Flanders. Since 2006, Janssens 
has conducted and performed with the Nadar Ensemble. Since 2008, 
he has collaborated intensively with LOD, a Ghent-based music thea-
tre production house. Recent works include En dérive – (…paysage 
d’oubli…) and Incipits (2013). Upcomming projects include a new work 
commissioned by the Transit Festival and which will be premiered by 
Luigi Gaggero and SPECTRA (October 2014), a new work commissioned 

Karel Goeyvaerts
Les voix du Verseau 

Filip Rathé
Avec Diamants Extrêmes 

Gérard Grisey
Talea 
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by the Flanders Symphony Orchestra, and a new composition for cello, 
piano and live electronics, commissioned by the Centre Henri Pous-
seur.
(Paysages – etudes) IV (2011) is a study for seven instruments after 
Maurice Maeterlinck, commissioned by SPECTRA. In autumn 2010, 
Janssens wrote (Paysages-études) I for cello and piano as a sort of 
sketchbook. He developed more little sketches and snatches, musical 
gestures which were developed further in the Maeterlinck chamber 
opera Les Aveugles that could also be elaborated and/or combined in a 
different way. As its sister piece, (Paysages-études) V for flute, cello and 
piano, (Paysages-études) IV is a short composition which starts scher-
zando, and slowly acquires a different atmosphere. 

After www.daanjanssens.be

Frederikas Neyrinckas (g. 1985) Briuse-
lio karališkoje konservatorijoje studijavo 
kompoziciją (J. Van Landeghemo kl.) ir 
fortepijoną (P. Kuijkeno kl.), 2008–2009 m. 
kompoziciją studijavo Štutgarto aukšto-
joje muzikos ir menų mokykloje (M. Stro-
ppa’os kl.), nuo 2012 m. studijuoja Graco 
menų universitete (C. Gadenstätterio kl.). 
Kaip kompozitorius Neyrinckas pelnė 
apdovanojimų konkursuose, jo kūrinius 

Contr’action II, Samsa – Impressionen ir Mischung IV yra įvertinusi Flamadų 
šiuolaikinės muzikos sąjunga. Neyrinckas bendradarbiauja su Belgijos ir kitų 
šalių ansambliais ir solistais, jo muzika atliekama įvairiuose festivaliuose ir 
koncertų salėse. Jis įkūrė ir šiuo metu yra Belgijos kamerinės muzikos ko-
lektyvo Odysseia Ensemble reziduojantis kompozitorius, dalyvauja Meigeno 
menų galerijoje D’Apostrof kasmet rengiamo aktualios muzikos festivalio TIK 
TAK TOE veikloje. Kaip pianistas dažnai koncertuoja su Vienos šiuolaikinės 
muzikos kolektyvu Platypus Ensemble.
Gestalt VIII (Forma VIII, 2014) yra aštuntoji pjesė iš ciklo Gestalt, kuriame pa-
grindinis dėmesys telkiamas į muzikos konstrukcijas ir iš jų kylančias skirtin-
gas scenoje grojančių instrumentų proporcijas. Šiame kūrinyje tiesioginės 
manipuliacijos erdve nėra, ansamblio nariai scenoje yra išsidėstę tradiciškai. 
Altininkas atlieka pusiau solisto vaidmenį, jo paritjoje generuojama viso kū-
rinio medžiaga. Kiti šeši instrumentai grupuojami poromis. Styginių, pučia-
mųjų ir klavišinių poros scenoje sėdi simetriškai ir sustiprina alto griežimą. Iš 
tikrųjų pjesė skamba tarsi vienas ilgas diminuendo, pradinė garsinė medžiaga 
nuosekliai transformuojama į chaotiška energija prisotintą tylą, girdėti aliuzi-
ja į kompozitoriaus Salvatores Sciarrino garsovaizdį.

Pagal www.frederikneyrinck.be

Frederik Neyrinck (b. 1985) studied at the Royal Conservatoire in 
Brussels with Jan Van Landeghem (composition) and Piet Kuijken 
(piano). In 2008 and 2009, he studied composition with Marco Stroppa 
at the Hochschule für Musik und Darstellende Kunst in Stuttgart. Since 
2012, he has been studying composition with Clemens Gadenstätter 
at the Kunstuniversität Graz.
Neyrinck was a laureate of several composition competitions. His com-
positions Contr’action II, Samsa – Impressionen and Mischung IV were 
selected by the ISCM Flanders. The composer had the opportunity to 
collaborate with both Belgian and international ensembles and solo-
ists in various venues and festivals.
He is a resident composer and one of the founding members of the 
Odysseia Ensemble, a new Belgian chamber music ensemble. He is in-
volved in TIK TAK TOE, an annual festival for “recent” music organized at 
the art gallery D’Apostrof (Meigem). As a pianist, he also plays regularly 
with the Platypus Ensemble, an ensemble for contemporary music in 
Vienna.
Gestalt VIII (2014) is the eighth piece in the cycle Gestalt with focus on 
musical constructions and different proportions between instruments 
on stage. In this piece there are no real spatial manipulations and the 
ensemble is sitting in a traditional way on stage. The viola player has 
the role of a “semi-soloist” throughout the piece and generates all the 
material. The other six instruments can be seen as three pairs (a pair of 
strings, a pair of winds and a pair of “keys”), who are always sitting sym-
metrically on stage. These pairs are enlarging the sound of the viola 
very often. In fact, the piece can be considered as one big diminuendo. 
The starting material will be transformed more and more and will re-
sult in a kind of silent, but chaotic energy, which makes the connec-
tions with the sound world of Salvatore Sciarrino.

After www.frederikneyrinck.be

Hanna Kulenty, žr. p. 6–7. 
Trio smuikui, klarnetui ir fortepijonui Crossing Lines (Susikryžiuojančios lini-
jos, 2001) sudaro keli skirtingų struktūrų sluoksniai su atpažįstamu melodiniu 
elementu. Šie sluoksniai išnyra tarsi arkos ir skamba visų instrumentų partijose.

Hanna Kulenty, 2003

Hanna Kulenty, see pp. 8–9. 
Crossing Lines (2001) for violin, clarinet and piano consists of a few 
layers of different structures with a recognizable melodic element. The 
layers can be seen as ‘arcs’ that are played overlapping on all instruments. 

Hanna Kulenty, 2003
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Jaunoji lietuvių kompozitorė ir improvi-
zuotoja Justina Repečkaitė (g. 1989) šiuo 
metu Paryžiuje studijuoja pas kompozito-
rių Jean-Lucą Hervé. Jos aistra Viduramžių 
kultūrai stipriai paveikė kūrybą, kurioje 
muzikinės idėjos įgyvendinamos pasitel-
kiant geometrines ir matematines kon-
cepcijas.
Repečkaitė kompoziciją studijavo Lietuvos 
muzikos ir teatro akademijoje (O. Balakaus-
ko ir R. Kabelio kl.), pagal mainų programą 
studijavo Paryžiaus nacionalinėje konser-

vatorijoje (S. Gervasoni kl.). Kaip dainininkė konservatorijoje mokėsi ir vidu-
ramžių bei šiuolaikinės improvizacijos bei dalyvavo stažuotėje Improvizacija 
ir mikro intervalai Rojamonto vienuolyne. Jos kompozicija Šartras 2013 m. 
įvertinta Tarptautinėje kompozitorių tribūnoje, už šį kūrinį pelnyta ir Lietuvos 
kompozitorių sąjungos Metų debiuto premija. Repečkaitės muziką atliko an-
sambliai Ensemble Intercontemporain, Ensemble 2e2m, WARN!NG ir Maskvos 
šiuolaikinės muzikos ansamblis.
Acupuncture (Akupunktūra, 2014) – tai tarsi garso atakų studija, garsų audinį 
metaforiškai siejanti su akupunktūros metodu. Siekiant realizuoti muzikinės 
struktūros sluoksniuose užkoduotas idėjas, buvo sukurta sistema, pagrįsta 
Fibonacci skaičių seka. Ši natūrali struktūra kuria medžiagą, kuri vystoma 
nuo bendros garsų masės iki individualių kiekvieno instrumento polifoninių 
linijų.
Skiriama akupunktūros meistrei, refleksoterapeutei Daliai Baronienei.

Justina Repečkaitė

A young Lithuanian composer and vocal improviser Justina 
Repečkaitė (b. 1989) is currently based in Paris and taking composi-
tion classes with Jean-Luc Hervé. Her great interest in the medieval 
culture leads her musical pursuits to geometrical and mathematical 
concepts.
Repečkaitė has studied composition at the Lithuanian Academy of Mu-
sic and Theatre under Osvaldas Balakauskas and Ričardas Kabelis and 
at the Paris Conservatoire under Stefano Gervasoni. Furthermore she 
attended contemporary and medieval music improvisation singing at 
the Conservatoire. As a vocalist she participated in Interacting Visions: 
Improvisation and Microtones workshop in the residence Fondation 
Royaumont in 2013. 
Repečkaitė’s piece Chartres for string orchestra has become a recom-
mended work at the 60th edition of the International Rostrum of Com-
posers in 2013 and won the Best Debut prize of the year in Lithuania. 
Her music is performed by Ensemble InterContemporain, Ensemble 
2e2m, WARN!NG and Moscow Contemporary Music Ensemble.

Acupuncture (2014) explores sonorous attacks. Its continuity and mo-
tion metaphorically link the material to Acupuncture. In order to create 
musical ideas encoded within many levels of the music’s structure, the 
composer created a blueprint mapped from Fibonacci numbers. This 
natural structure guides material which progresses from the collective 
mass texture to the individual polyphonic lines for each instrument. 
Dedicated to Dalia Baronienė, an acupuncture specialist.

Justina Repečkaitė

Belgų kompozitorius Karelas Goeyvaertsas 
(1923–1993) po mokslų Karališkoje fla-
mandų muzikos konservatorijoje An-
tverpene kompoziciją ir analizę studijavo 
Paryžiuje (D. Milhaud ir O. Messiaeno kl.), 
vadovaujamas Maurice’o Martenot gili-
nosi į Marteno bangų instrumento speci-
fiką. 1951 m. lankėsi Darmštato naujosios 
muzikos vasaros kursuose, kur susitiko 
su Stockhausenu, vėliau padėjusiu Goey-
vaertsui įgyvendinti jo kūrinį Nr. 5 su gry-
naisiais tonais. Po pertraukos, kurios metu 
kompozitorius buvo atitrūkęs nuo muziki-
nio pasaulio, 1970 m. Goeyvaertsas pradėjo dirbti Gento psichoakustinės ir 
elektroninės muzikos institute. 
Po 1960-ųjų šio autoriaus sukurtai muzikai būdingi minimalizmo bruožai, 
ryškiausiai atsiskleidę jo penkiose Litanijose (1979–1982) ir operoje Aquarius 
(Vandenis, 1983–1992). Minimalizmą bei jam opozicionuojantį serializmą 
Goeyvaertsas interpretavo kaip dvi nedinamiškos, „statiškos muzikos“ subka-
tegorijas. Šį ryšį taikliai atspindi kompozitoriaus serijiniai opusai, ypač elek-
troninės kompozicijos No. 4, met dode tonen (su mirusiais tonais) ir No. 5, met 
zuivere tonen (su grynaisiais tonais). 
Apie dešimtmetį, 1983–1992 m. kurta opera Aquarius aštuoniems sopra-
nams, aštuoniems baritonams ir orkestrui pagal savo paties libretą aštuonio-
mis kalbomis bei ištraukas iš Apreiškimo Jonui buvo paskutinis Goeyvaertso 
kūrinys. Neturėdamas konkretaus operos užsakymo, pradžioje kompozito-
rius darbavosi ties atskiromis pjesėmis įvairiai instrumentų ir balsų sudėčiai 
ir jas mėgo vadinti Vandenio projektu. Tokiu būdu beveik visi nuo 1983 m. pa-
rašyti kūriniai yra susiję su būsima opera. Les voix du Verseau (Vandenio bal-
sas, 1985) mažam kameriniam ansambliui, kurį sudaro sopranas, fleita, klar-
netas, smuikas, violončelė ir fortepijonas, yra operos fragmento – De Zang 
van Aquarius (Vandenio daina, 1984) versija. Dar dvi šios dainos versijos buvo 
parašytos aštuoniems bosiniams klarnetams (1984 m. liepa) bei simfoniniam 
orkestrui (1991). 
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Karel Goeyvaerts (1923–1993) after studies at the Royal Flemish Mu-
sic Conservatoire in Antwerp, studied composition in Paris with Mil-
haud and analysis with Messiaen. He also studied ondes martenot with 
Martenot. In 1951, Goeyvaerts attended the famous Darmstadt New 
Music Summer School where he met Stockhausen. One of the works 
was Goeyvaerts’ No. 5 with Pure Tones, which Stockhausen helped his 
friend to realize.
After withdrawing from the musical world for a while, Goeyvaerts ac-
cepted a position at the Institute for Psychoacoustic and Electronic 
Music (IPEM) in Ghent in 1970. His works from after 1960 take on as-
pects of minimalism, the best-known examples being his series of 
five Litanies (1979–1982) and his opera Aquarius (1983–1992). Though 
minimalism is ordinarily thought of as a reaction against serialism, for 
Goeyvaerts both techniques were merely subcategories of a non-dy-
namic, “static music.” His serial compositions, especially the electronic 
No. 4, met dode tonen (with dead tones) and No. 5, met zuivere tonen 
(with pure tones), reveal how close the connections actually are. 
In the last decade, 1983–1992, Goeyvaerts composed his final work, 
the opera Aquarius for eight sopranos, eight baritones, and orchestra, 
to a libretto by the composer in eight languages, incorporating lines 
from the Revelation of St. John. Because no large, single commission 
for the entire opera was initially offered, before Aquarius was put in its 
final form as an opera, its composition process involved a number of 
preliminary pieces for various forces, so that Goeyvaerts preferred to 
speak of the “Aquarius project.” In this way, nearly all of his works from 
1983 onward are related to Aquarius in one way or another. Les voix 
du Verseau (1985) for small chamber ensemble existing of flute, clari-
net, violin, cello and piano with soprano voice, is a version of De Zang 
van Aquarius (Song of Aquarius, 1984). Other versions of De Zang van 
Aquarius were made for eight bass clarinets (July 1984) and for sym-
phony orchestra (1991). 

 
Dirigentas ir kompozitorius Filipas Rathé 
(g. 1966) fortepijono ir choro dirigavimo 
specialybes baigė Gento konservatorijoje, 
o Gento universitete, vadovaujamas prof. 
Hermano Sabbe’s, apgynė muzikologijos 
magistro diplomą. Šiuo metu Rathé dėsto 
Gento ir Antverpeno aukštosiose muzikos 
mokyklose. Nuo 1993 m. jis yra kolektyvo 
SPECTRA Ensemble meno vadovas ir diri-
gentas. 
Rathé buvo Flandrijos (Flamandų) simfo-
ninio orkestro, Flamandų radijo choro ir 

įvairių ansamblių, tame tarpe I Solisti del Vento, Hermes Ensemble, Aquarius 
Ensemble (N) ir Musiques Nouvelles, kviestinis dirigentas. Tarp svarbesnių šio 
menininko kūrinių minėtina chorinė kompozicija Canção do Caminho (1998), 
O ultimo poema ansambliui (2001), Das Utopias septyniolikai styginių (2003), 
Canção de vidro šešiolikai balsų (2004) ir La velocidad de las Tinieblas susti-
printam balsui ir ansambliui (2005). Garsaus šiuolaikinės muzikos atlikėjų 
ansamblio Neue Vokalsolisten Stuttgart užsakymu Rathé rašo vokalinį ciklą 
No marmore de tua bunda šešiems dainininkams. Kompozitoriaus muziką yra 
atlikę įvairūs kolektyvai – tai Flamandų radijo choras, ASKO (N), jo vadovauja-
mas ansamblis SPECTRA, Briugės Collegium Instrumentale, Exaudi, Kremerata 
Baltica ir Neue Vokalsolisten Stuttgart.
Kompozicijos Avec Diamants Extrêmes (Deimantų kraštutinumai, 2011) 
išeities taškas yra prancūzų poeto Paul’io Valéry eilėraštis La Jeune Parque 
(Jaunoji Parka), kuriame apstu aforizmų. Atmintis – tai mūsų praeities ateitis. 
Dabartis nėra baigtinė ir blunka nuolatos. Muzika, kylanti iš jausmų gelmių. 
Pasąmonės asociacijos kaip konstruktyvus planas. Judėjimas laike arba judė-
jimas ir yra laikas.

Filip Rathé

Conductor and composer Filip Rathé (b. 1966) graduated from the 
Conservatoire of Ghent with a diploma in piano and choir conducting. 
He got his MA in Musicology (Prof. Herman Sabbe class) from the Uni-
versity of Ghent. Today, he is a lecturer at the music schools of higher 
education in Ghent and Antwerp. He has been the artistic director and 
conductor of SPECTRA since 1993. 
Rathé also acted as a guest conductor at the Symphony Orchestra of 
Flanders, the Flemish Radio Choir and several ensembles, among oth-
ers I Solisti del Vento, Hermes Ensemble, the Aquarius Ensemble (N) 
and Musiques Nouvelles.
His compositions include: Canção do Caminho for choir (1998), O ul-
timo poema for ensemble (2001), Das Utopias for 17 string players 
(2003), Canção de vidro for 16 voices (2004) and La velocidad de las 
Tinieblas for amplified voice and ensemble (2005). At the request of 
Neue Vokalsolisten Stuttgart he is creating a cyclus No marmore de tua 
bunda for six solo-voices. His works were performed by the Flemish 
Radio Choir, ASKO (N), SPECTRA, Collegium Instrumentale Brugense, 
Exaudi, Kremerata Baltica and Neue Vokalsolisten Stuttgart.
Avec Diamants Extrêmes (Extreme with Diamonds, 2011). La Jeune 
Parque by Paul Valéry as the point of departure for a work in progress, 
consisting of remotely related aphorisms. Memory as future of our 
past. The presentis never complete and always fading. Music emerging 
from basic emotional gestures; subconscious association as construc-
tive plan. Motion in/is time.

Filip Rathé
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Gérard Grisey, žr. p. 19.
Perfrazuojant lotyniško termino talea reikšmę, Grisey kompozicija Talea 
(1986) smuikui, violončelei, fleitai, klarnetui ir fortpijonui sumanyta kaip to-
lygus pirminės idėjos skaidymas, vienus elementus pašalinant bei jų vietą 
užimant kitais. Anot kompozitoriaus, be pertraukos atliekamos kūrinio dvi 
dalys skamba tarsi tos pačios muzikos klausymasis iš skirtingų vietų. Kūrinyje 
pakaitomis girdėti žiaurumo proveržio epizodai (ypač fortepijono partijoje) ir 
netikėtai stojusios tylos atkarpos, garsai išplaukia tarsi iš po žemių sklindanti 
švelni dejonė. Erdvėje sklandantys tembrai įkyriai braunasi į klausytojų sme-
genis, kol galų gale pasijunti šio skambesio įkaitu.

Pagal taleaensemble.org

Gérard Grisey, see p. 20.
In Latin, “talea” means “cutting,” and in Grisey’s Talea (1986) for violin, 
cello, flute, clarinet, piano, an initial idea is gradually excised – some 
elements removed and others taking their place. In two parts played 
without pause, the work is intended to, in the composer’s words, ex-
press two aspects or, more precisely, two auditory angles of a single 
phenomenon. 
The five players alternate between moments of great ferocity (espe-
cially in the piano), and those of eerie quietude – at times almost as if 
everything has been shut down completely; at others, sounds emerge 
like soft groans from the earth itself. The timbres float, hover, break 
into your brain, recede, reform themselves, and take you hostage. 

After taleaensemble.org

Vienas žymiausių Belgijos muzikinių kolektyvų SPECTRA Ensemble susikūrė 
1993 metais. Jame groja aštuoni kūrybingi muzikantai, kurių dėka ansam-
blis per du dešimtmečius tapo Flamandų šiuolaikinės muzikos flagmanu. 
SPECTRA Ensemble pasižymi plačia repertuaro įvairove, tačiau pagrindinis 
dėmesys tenka paskutinio dešimtmečio muzikai. Tarptautinėje scenoje an-
samblis ypač aktyviai propaguoja Flamandų regione gyvenančių šiuolaikinių 
kompozitorių kūrybą. 
SPECTRA Ensemble užsakymų dėka gimsta įvairių žanrų, pavyzdžiui, hepenin-
go, multimedijos, muzikinio teatro kompozicijos. Atlikėjų parengtos progra-
mos išsiskiria neribota fantazija, kūrybingumu ir originaliais pasirodymais, 
kuriuos ne kartą įvertino ne tik publika ar organizatoriai, bet ir kitų meno 
sričių atstovai, su kuriais ansamblis bendradarbiauja.
Ansamblio pasirodymų surengta visoje Europoje ir kituose žemynuose, pa-
grindiniuose šiuolaikinės muzikos festivaliuose ir renginiuose, pavyzdžiui, 
Ars Musica, Transit, Musica Nova Brazilijoje, November Music Festival, Aurora, 
Flamandų, Hudersfildo šiuolaikinės muzikos festivaliuose, Venecijos bienalė-
je, 2010 m. Pasaulinėse muzikos dienose Sidnėjuje, Strasbūro Festival Musica 
ir daugelyje kitų.

SPECTRA Ensemble was founded in 1993 and consists of a core of 
eight inspired musicians who have been working together intensively 
for over two decades, thus creating a unique sound and musical coher-
ence. Focusing on music from the last decade, SPECTRA contributes 
impassionedly to the promotion of contemporary composers working 
and living in Flanders, both on the national and international music 
scene.
SPECTRA creates many commissions in continuous dialogue with 
referential pieces, using a wide variety of presentational forms such 
as concerts, happenings, musical theatre and multi-media events. Its 
undogmatic programmes and idiosyncratic performances are highly 
acclaimed by audiences, organizers and of creative artists from various 
disciplines, with whom SPECTRA collaborates. 
SPECTRA performed in and outside Europe in festivals such as the Ars 
Musica, Transit, Festival of Flanders, Festival Musica Nova in Brazil, No-
vember Music Festival, Huddersfield Contemporary Music Festival, the 
Biennale Venezia, Aurora Festival, the World Music Days 2010 in Syd-
ney, Festival Musica Strasbourg, and many major venues.

Nora Petročenko (sopranas) mokėsi Na-
cionalinėje M. K. Čiurlionio menų moky-
kloje, magistro studijas baigė Lietuvos 
muzikos ir teatro akademijoje, tobulinosi 
įvairiuose meistriškumo kursuose. Didžią-
ją solistės repertuaro dalį sudaro baroko 
ir šiuolaikinė muzika, ji dažnai atlieka Lie-
tuvos kompozitorių kūrinius. Petročenko 
kviečiama dainuoti ir klasikinį koncertinį 
repertuarą, dalyvauja įvairiuose operų 
pastatymuose. Ypatinga sėkmė daininin-
kę lydėjo pastaraisiais metais, bendradar-
biaujant su Paryžiaus muzikinio teatro 
grupe T&M, su kuria parengtas Katerinos Mediči vaidmuo Mittererio operoje 
Massacre, Frikos ir Helmvigės vaidmenys Wagnerio–Dove’o tetralogijoje Ring 
Saga, Margaret Thatcher vaidmuo Rivas operoje Aliados. 
Petročenko dainavo su Lietuvos simfoniniais ir kameriniais orkestrais, Ba-
den-Badeno ir Freiburgo SWR Sinfonieorchester, Remix Ensemble, Ensemble 
Multilatérale, su senosios muzikos ansambliais Banchetto musicale, Affectus 
Musicus, Brevis consort, Baltijos šalių baroko orkestru ir kt.; dalyvavo įvairiuose 
Lietuvos ir užsienio festivaliuose.
Petročenko įrašė nemažai senosios muzikos Lietuvos radijo fondams, kom-
paktines plokšteles su jos įrašais išleido Vilniaus plokštelių studija, Naxos, Do-
mus Artis, Col Legno; dainininkė dalyvavo įrašant dvd su Wagnerio–Dove’o–
Vicko Ring Saga. L’Anneu du Nibelung, kurį 2011 m. išleido Festival Musica.
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Nora Petročenko (soprano) studied at the National M. K. Čiurlionis 
School of Art; completed studies for an MA at the Lithuanian Academy 
of Music and Theatre, attended various master courses. Baroque and 
contemporary music accounts for a larger part of the soloist’s reper-
toire; she often performs music by Lithuanian composers. Petročenko 
also performs classical concert music repertoire, participates in vari-
ous opera productions. Recently she was especially successful in col-
laboration with the Paris Music Theatre company T&M where she pre-
pared the part of Catherina Medichi in Mittere’s opera Massacre, Frika 
and Helmvige parts in Wagner–Dove’s tetralogue Ring Saga, Margaret 
Thatcher’s part in Rivas’ opera Aliados. 
Petročenko has sung with the Lithuanian Symphony and Chamber 
orchestras, the Baden-Baden and Freiburg SWR Sinfonieorchester, 
Remix Ensemble, Ensemble Multilatérale, with the early music ensem-
bles Banchetto musicale, Affectus Musicus, Brevis Consort, the Baltic 
Countries Baroque Orchestra and others; she participated in various 
festivals in Lithuania and elsewhere.
Petročenko has recorded early music for Lithuanian radio; labels Vil-
niaus plokštelių studija, Naxos, Domus Artis, Col Legno, have released 
her CDs; she took part in releasing a DVD with Wagner– Dove–Vicko’s 
Ring Saga. L’Anneu du Nibelung (2011, Festival Musica).
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Spalio 28 d., antradienis, 19 val., 
Lietuvos nacionalinė filharmonija 
28 October, Tuesday, 7 p.m., 
Lithuanian National Philharmonic 
Hall

LIETUVOS 
KAMERINIS 
ORKESTRAS | 
LITHUANIAN 
CHAMBER 
ORCHESTRA

Solistai | Soloists:
Aisha Syed (smuikas, Dominika–JAV–
Jungtinė Karalystė | violin, Dominica–
USA–United Kingdom)
Eneasz Kubit (akordeonas, Lenkija | 
accordion, Poland)

Dirigentė | Conductor Adrija Čepaitė

Osvaldo Golijov
Last Round styginiams | for strings

Hanna Kulenty
E-motions akordeonui, styginių orkes-
trui ir mušamiesiems | for accordion, 
string orchestra and percussion

Philip Glass
Simfonija Nr. 3 | Symphony No. 3

Algirdas Martinaitis
Koncertas smuikui ir styginių 
orkestrui Trijų m’art komedijų sezonas | 
Concerto for violin and string 
orchestra Season of the Three M’art 
Comedies (pasaulinė premjera | World 
premiere)

	

Pianistės ir fiziko šeimoje Argentinoje gi-
męs kompozitorius Osvaldo Golijovas 
(g. 1960) nuo mažens buvo supamas ka-
merinės klasikos, žydų ir klezmerių muzi-
kos bei Piazzollos tango garsų. Po fortepi-
jono studijų konservatorijoje (G. Gandini 
kl.) 1983 m. išvyko į Izraelį, Jeruzalės Rubi-
no akademijoje studijavo kompoziciją (M. 
Kopytmano kl.). 1986 m. Golijovas persikė-
lė į JAV, Pensilvanijos universitete apgynė 
mokslų daktaro laipsnį, vadovaujamas Crum-
bo, studijavo Tangelvude (O. Knusseno kl.). 
Nuo XX a. 9 dešimtmečio Golijovas arti-
mai bendradarbiauja su St Lawrence ir Kronos styginių kvartetais. 2002 m. 
irašų kompanija EMI išleido kompozitoriaus kamerinės muzikos kompaktinę 
plokštelę Yiddishbbuk, nominuotą Grammy apdovanojimui. Kronos kvartetas 
išleido tris garso įrašus su Golijovo kūryba. Pastarąjį dešimtmetį kompozito-
rius nemažai kūrinių parašė sopranui Dawn Upshaw. 
Golijovui kūrinių užsako įvairūs JAV ir Europos ansambliai bei organizacijos. 
Tarp įvairių jo apdovanojimų – MacArthur stipendija ir Vilcek premija. Nuo 
1991 m. kompozitorius yra Vorčesterio Šv. Kryžiaus muzikos kolegijos pro-
fesorius. 
Last Round (Paskutinis turas) styginiams sukurtas 1996 m. Kompozitorius pri-
simena, kaip bičiuliai Geoffas Nuttallas ir Barry Shiffmanas, išgirdę jo 1991-
ųjų eskizą, inspiruotą Piazzollos staigios netekties, paskatino kūrinį užbaigti 
bei parašyti dar vieną jo dalį. Šioje kompozicijoje įvairiai manipuliuojama 
bandonijos instrumentu. Pirmoje dalyje kuriamas intensyviai „minkomo“ 
instrumento efektas. Antra dalis skamba tarsi begalinis atodūsis. Iš tiesų tai 
yra fantazija legendinės Carloso Gardelio 1930-ųjų dainos Mano mylimosios 
Buenos Airės (My Beloved Buenos Aires) tema. Last Round yra ir sublimuotas 
tango. Čia konfrontuoja du kvartetai, o smuikai ir altai griežia stovėdami kaip 
tango orkestre. Smičiai erdvę skrodžia tarsi tango choreografijoje kryžiuoja-
mos kojos. 

Osvaldo Golijov

Born to a piano teacher mother and physician father in Argentine, 
Osvaldo Golijov (b. 1960) was raised surrounded by classical 
chamber music, Jewish liturgical and klezmer music, and the new 
tango of Piazzolla. After studying piano at the local conservatoire and 
composition with Gerardo Gandini he moved to Israel in 1983, where 
he studied with Mark Kopytman at the Jerusalem Rubin Academy. 
Upon moving to the United States in 1986, Golijov earned his PhD at 
the University of Pennsylvania, where he studied with George Crumb, 
and was a fellow at Tanglewood, studying with Oliver Knussen. 
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In the early 90’s Golijov began to work closely with two string quar-
tets, the St Lawrence and the Kronos. In 2002, EMI released Yiddishb-
buk, a Grammy-nominated CD of Golijov’s chamber music. The Kronos 
released three recordings featuring their collaboration with Golijov. 
For the past decade Golijov has been inspired by the voice of Dawn 
Upshaw, for whom he composed several works and a number of ar-
rangements. 
Golijov has received numerous commissions from major ensembles 
and institutions in the U.S. and Europe. He is the recipient of a MacAr-
thur Fellowship and the Vilcek Prize among other awards. Since 1991, 
Golijov is Professor at the College of the Holy Cross in Worcester, MA. 
Last Round was composed in 1996, prompted by Geoff Nuttall and 
Barry Shiffman. They heard a sketch of the second movement, which 
Golijov had written in 1991 upon hearing the news of Piazzolla’s stroke, 
and encouraged him to finish it and write another movement to com-
plement it. The piece is conceived as an idealized bandoneon. The first 
movement represents the act of a violent compression of the instru-
ment and the second a final, seemingly endless opening sigh is actu-
ally a fantasy over the refrain of the song My Beloved Buenos Aires, com-
posed by the legendary Carlos Gardel in the 1930’s. But Last Round is 
also a sublimated tango dance. Two quartets confront each other, with 
violins and violas standing up as in the traditional tango orchestras. 
The bows fly in the air as inverted legs in crisscrossed choreography.

Osvaldo Golijov

Hanna Kulenty, žr. p. 6–7.
E-motions (2011) akordeonui, styginių orkestrui ir mušamiesiems – tai 24 mi-
nučių, meistriškai laiko ir erdvės pusiausvyrą išlaikanti kompozicija, kurioje 
emocinis pradas derinamas su tobula technika. Akordeonas – tai tikra kūrinio 
pažiba, jam akompanuoja styginiai instrumentai ir turtinga mušamųjų grupė. 
E-motions yra tradicinis solisto ir orkestro dialogas. Jį kuria kelios muzikinės 
struktūros, kuriose auginama įtampa ir dažnos kulminacijos kuria ekstazės 
būseną. O muzikos kalba, regis, apgaulingai lakoniška: vos keli repetityviniai, 
ritmo modeliai gretinami su „perregima“ harmonija, kurios pagrindas – natū-
ralus garsų spektras, besisukantis apie garsą e. Tai ir lėmė kūrinio pavadinimą.

Hanna Kulenty

Hanna Kulenty, see pp. 8–9.
E-motions (2011) for accordion, string orchestra and percussion, a 24 
minute work is perfectly balanced in time and space. Emotions are 
combined with a perfect technique. The star of the work is the accordion, 
accompanied by strings (6 5 4 3 2) and a rich palette of 6 percussionists. 
The structure of the composition is that of a traditional dialogue be-
tween soloist and orchestra. It is shaped by several musical structures 

in such a way that it achieves a number of growing climaxes, resulting 
in a trans-like experience. The musical language is deceptively simple: 
they are several repetitive and rhythmic changes, combined with a 
transparent harmony based on a natural spectrum, mainly in E, thus 
the title E-motions.

Hanna Kulenty

Philip Glass, žr. p. 10–11.
Simfonija Nr. 3 (1995) sumanyta taip, kad kiekvienas joje griežiantis instru-
mentas yra tarsi solistas. Kita vertus, ši simfonija laikoma vienu tradiciškiausių 
Glasso kūrybos puslapių. Kompozitorius apie šį kūrinį yra sakęs: „Nuosaikaus 
tempo pirma dalis skamba tarsi preliudas į antrą ir trečią dalis, kurios yra visos 
simfonijos branduolys. Antroje dalyje dominuoja greitas tempas ir sudėtiniai 
metrai, garsų vertikalė modeliuojama nuo unisono iki poliharmoninių jun-
ginių. Dalis baigiama netikėtai pasigirdusia tema, kurioje pinasi melodinio ir 
pizzicato griežimo manieros. Trečią dalį – čakoną – pradeda trijų violončelių ir 
keturių altų ansamblis, į jį palaipsniui įsijungia kiti instrumentai ir paskutinėje 
variacijoje jau griežia visi devyniolika instrumentų. Trumpoje ketvirtoje daly-
je sugrąžinama baigiamoji antros dalies tema, į finalą su savimi „atsinešanti“ 
ir sudėtinį metrą. Pabaigoje skamba nauja tema, vainikuojanti simfoniją.“

Pagal www.philipglass.com 

Philip Glass, see pp. 12–13.
Symphony No. 3 (1995) was designed to treat every musician as a so-
loist. However the work is considered to be one of Glass’ most “classical,” 
or traditional works. According to composer: “The opening movement, 
a quiet, moderately paced piece, functions as prelude to movements 
two and three, which are the main body of the Symphony. The second 
movement mode of fast-moving compound meters explores the tex-
tures from unison to multiharmonic writing for the whole ensemble. It 
ends when it moves without transition to a new closing theme, mixing 
a melody and pizzicato writing. The third movement is in the form of 
a chaconne, a repeated harmony sequence. It begins with three celli 
and four violas, and with each repetition new voices are added until, in 
the final [variation], all 19 players have been woven into the music. The 
fourth movement, a short finale, returns to the closing theme of the 
second movement, which quickly re-integrates the compound meters 
from earlier in that movement. A new closing theme is introduced to 
bring the Symphony to its conclusion.”

After www.philipglass.com
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Romantiniam kūrėjo tipui atstovaujan-
tis Algirdas Martinaitis  (g. 1950) XX a. 8 
dešimtmečio pabaigoje išsiskyrė poetiš-
kumu, giliu emociniu poveikiu, o jo nau-
juose kūriniuose susiduriama su ironiškais 
ir provokuojančiais banalybės, mėgdžioji-
mo efektais, žyminčiais, anot kompozito-
riaus, „naujojo gyvulizmo“ muzikos kryptį, 
partitūrose sutinkama Martinaičiui men-
taliai giminingų kompozitorių muzika ar 
tiesiog aliuzijos. Tačiau greta skleidžiasi vi-
sai kitokia religinė muzika, kuri gana daž-

nai „prasideda nuo teksto“, o tekstai Martinaičio rankose įvairūs – ištraukos iš 
Senojo ir Naujojo Testamentų, lietuvių rašytojų darbų.
Koncertas smuikui ir styginių orkestrui Trijų m’art komedijų sezonas (2014) 
dedikuojamas pirmajai šio kūrinio atlikėjai Aishai Syed. Kūrinys trijų dalių: 
Commedia m’art, Baletas-komedija ir La caccia-komedijos sezonas. Šiame kau-
kių baliuje „palaidas“ intertekstualumas neblogai įsuka teatrališkąjį diskursą, 
kitą kalbėjimą žinomais tekstais, ir atskleidžia naujas atlikėjų artistiškumo 
galimybes. 
Šiuo „oposumu“ (panašu į opusą, bet čia kailinis žvėrelis) autorius malonų-
jį klausytoją 20-čiai minučių įvilioja į „afektinės anestezijos“ (Patrice Pavis) 
seansą, kuriame veikia mano naujoji mylimoji šv. Kvailybė, pilna grotesko, 
blizgesio, bravūros..., nes ten, lauke, už durų mūsų visų laukia nelaukiamas 
tragiškasis komedijos teatras. 

Algirdas Martinaitis

Algirdas Martinaitis (b. 1950) is a true type of the romantic compos-
ers. Back in the late 70’s his compositions were distinguished for their 
exceptional poetic sensibility and deep emotional impact. While his 
recent works present allusions to banality and mimicry referring to 
“new animality” (as the composer puts it himself ). Recently he has fol-
lowed a new path by inviting the music from the past with which he 
feels spiritual affinity, rethinking and commenting on the works of his 
favourite composers. Another important and completely different part 
of his recent oeuvre is religious music, which is often prompted by text. 
Martinaitis employs most varied texts including excerpts from The Old 
and New Testament, and writings of Lithuanian authors.
Season of the Three M’art Comedies (2014), a concerto for violin 
and string orchestra, is dedicated to the first performer Aisha Syed. 
The concerto is in three parts: Commedia m’art, Ballet-Comedy, and La 
caccia-Comedy Season. In this masquerade “free” intertextuality takes 
part in theatrical discourse, a different discussion with known texts, 
and reveals new possibilities of the performers’ artistry. 
With this “opossum” (looks like an opus, but here it is a furry animal) 

the author entices the dear listener into a twenty-minutes long session 
of “affective anesthesia” (Patrice Pavis’ term), where my new beloved 
St Folly that is full of grotesque, glittering, bravado acts … as there 
behind the door the tragic comedy theatre we do not wait for, awaits 
all of us. 

Algirdas Martinaitis

1960 m. prof. Sauliaus Sondeckio įkurtas Lietuvos kamerinis orkestras 
(LKO) yra vienas iškiliausių ir labiausiai pasaulyje įvertintų mūsų šalies muzi-
kų kolektyvų. Nuo 2008 m. LKO meno vadovas ir dirigentas yra smuikininkas 
virtuozas Sergejus Krylovas. 
1976 m. Echternacho festivalyje pelniusiam puikius kritikų atsiliepimus ko-
lektyvui atsivėrė galimybės siekti tarptautinio pripažinimo. Orkestro gastro-
lių maršrutuose užfiksuotos beveik visos Europos šalys, Šiaurės ir Pietų Ame-
rika, Pietų Afrikos Respublika, Japonija, Kinija, Australija; jam daugybę kartų 
plojo Berlyno, Vienos, Londono, Romos, Amsterdamo, Paryžiaus, Leipcigo ir 
dar daugelio garsių pasaulio koncertų salių klausytojai. LKO bendradarbia-
vo su įvairiais iškiliais menininkais, gilų pėdsaką jo biografijoje paliko didysis 
muzikas ir humanistas lordas Yehudi Menuhinas. 
Pastarųjų metų LKO veiklos kulminaciniai momentai – pasirodymai su smuiki-
ninkais Rachlinu, Repinu, Krylovu, altistu Rysanovu, violončelininkais Maisky’u, 
Šapovalovu, Geringu, pianistais Žlabiu, Baškirovu, Douglasu, Volodinu, Baba-
janu, dirigentais Zollmanu ir Pitrėnu. Jau penkis dešimtmečius gyvuojantis 
kolektyvas artimai bendradarbiauja su garsiais solistais, dirigentais ir chorais 
ne tik nesuskaičiuojamų koncertų metu, bet ir daugybę kartų įrašų studijose.

The Lithuanian Chamber Orchestra founded by Prof. Saulius Son-
deckis in 1960 is one of the country’s most distinguished music collec-
tives that is most valued the world over. Since 2008 the violin virtuoso 
Sergej Krylov is the orchestra’s leader and conductor. 
In 1976, after the orchestra received critical acclaim at the Echternach 
Music Festival it had many possibilities to gain international recognition. 
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The orchestra’s concert tours include almost all European countries, 
North and South Americas, South African Republic, Japan, China, and 
Australia; the audiences at the world’s most famous concert halls in 
Berlin, Vienna, London, Rome, Amsterdam, Paris, Leipzig and many 
others applauded the orchestra. The musicians collaborated with 
many outstanding performers. The great musician and humanist Lord 
Menuhin left a deep mark in the history of the orchestra. 
The orchestra’s recent great occasions include performances with the 
violinists Rachlin, Repin, and Krylov; the viola player Rysanov, cellists 
Maisky, Shapovalov, Geringas, pianists Žlabys, Bashkirov, Douglas, 
Volodin, Babajan, conductors Zollman and Pitrėnas. Over more than 
fifty years of its activities the Lithuanian Chamber Orchestra has been 
closely collaborating with outstanding soloists, conductors and choirs 
at concerts as well as in recording studios.

Aisha Syed (g. 1989) būdama vienuolikos 
metų tapo jaunausia atlikėja savo šaly-
je, debiutavusi su Dominikos simfoniniu 
orkestru. Ankstyva sėkmė nutiesė kelią į 
prestižinę lordo Yehudi Menuhino moky-
klą, čia nuo 2003 m. ji studijavo vadovauja-
ma Natašos Boyarsky. Studijų metu smui-
kininkė bendradarbiavo su Rostropovičiu-
mi, dalyvavo mokyklos organizuojamuose 
koncertuose tokiose Londono salėse kaip 
Royal Albert Hall, Wigmore Hall, Purcell 
Room, Queen Elizabeth Hall, Mansion Hou-
se ir Sheldonian Theatre. Gavusi stipendiją 

studijavo Karališkajame muzikos koledže ir Gildholo (Guildhall) muzikos ir 
dramos mokykloje. 
Smuikininkė pasirodymų surengė koncertų salėse ir festivaliuose Europoje, 
Artimuosiuose Rytuose, Karibų jūros regiono šalyse, JAV. 2009 m. ji pelnė 
tarptautinį Metų klasikos atlikėjo apdovanojimą Casandra Award ir Jaunosios 
ambasadorės apdovanojimą Bostone. 2013 m. ji pelnė Dominikos Respubli-
kos geriausios metų atlikėjos titulą, o įrašų kompanija Decca Records jai pa-
skyrė Klasikinį menų klubo apdovanojimą. 
Aisha Syed griežia meistrų Antonio Stradivarijaus (1690) ir Antoniaus Pelizono 
smuikais, šią unikalią galimybę jai suteikė kompanija Florian Fine Violins. Smui-
kininkė yra paramos fondo Muzika gyvenimui (Music for Life) viena įkūrėjų.

Aisha Syed (b. 1989) at age eleven, made her debut with the Domini-
can Symphony Orchestra (DSO) becoming the youngest Dominican 
soloist to perform therein. These early successes paved the way to her 
acceptance in the prestigious Yehudi Menuhin School in 2003 where 

she studied with Natasha Boyarsky. During her time at the school she 
met and worked with Rostropovich. She took part in a number of con-
certs organised by the school in venues such as the Royal Albert Hall, 
Wigmore Hall, the Purcell Room, the Queen Elizabeth Hall, the Mansion 
House and the Sheldonian Theatre. Aisha was offered a full scholarship at 
the Royal College of Music and the Guildhall School of Music and Drama.
Syed has travelled Europe, the Middle East, the Caribbean, and the 
United States of America and has performed in many festivals. In 2009, 
she won the Casandra Award for International Classical Artist of the 
year, and received the Youth Ambassador award at the Latin Pride Na-
tional Awards’2009 in Boston. In 2013, she was awarded the Soberano 
Award as the best international classical artist in Dominican Republic. 
In the same year the label Decca Records chose Syed for the prestig-
ious Arts Club Classical Award in association with Decca Records. 
The violins Aisha Syed plays are a 1690 Antonio Stradivarius and an An-
tonius Pelizon, both kindly on loan from Florian Fine Violins. She also 
co-founded the foundation Music for Life.

Eneaszas Kubitas (g. 1983) 2007 m. baigė 
akordeono studijas G. ir K. Bacevičių muzi-
kos akademijoje Lodzėje (prof. B. Dowlas-
zo kl.), dalyvavo įvairiuose meistriškumo 
kursuose, pelnė apdovanojimų naciona-
liniuose ir tarptautiniuose konkursuose 
Klingentalio mieste Vokietijoje, Kastelfi-
dardo ir Pianelo val Tidonės miestuose 
Italijoje, Poprade Slovakijoje, Sarajeve, 
Kijeve, Varšuvoje, Krokuvoje, Čenstakavo-
je ir kituose Lenkijos miestuose. Akordeo-
nininkas koncertavo Lenkijoje ir įvairiose 
Europos šalyse, dalyvavo muzikos festiva-
liuose, tarp kurių: Varšuvos ruduo, Toonzetters Amsterdamo salėje Muziekge-
bouw, Schiermonnikoog Olandijoje, Alkagran ir Talentų savaitė Lenkijoje.
Greta intensyvios koncertinės veiklos Kubitas dėsto Lodzės muzikos aka-
demijoje. Jam įteiktas Lenkijos Kultūros ir nacionalinio paveldo ministerijos 
Jaunojo Lenkijos piliečio apdovanojimas bei paskirtos Lenkijos Kultūros ir 
nacionalinio paveldo ministerijos, Lenkijos kultūros fondo, Lenkijos ministro 
pirmininko stipendijos. Kubitas groja unikaliu meistro Bugari Armando akor-
deonu (modelis Bayan Selecta). 

Eneasz Kubit (b. 1983) in 2007 completed his studies at the Grażyna 
and Kiejstut Bacewicz Academy of Music in Łódź under Prof. Bogdan 
Dowlasz. He improved his skills by participating in numerous musi-
cal courses. He is a winner of prizes and honours at such national and 
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international competitions as Klingenthal (Germany), Castelfidardo, 
Pianello val Tidone (Italy), Poprad (Slovakia), Sarajevo, Kiev, Warszawa, 
Kraków, Częstochowa, and in other Polish cities. 
Kubit performs in Poland and European countries, has participated 
in numerous festivals, including: Warsaw Autumn, Toonzetters at Mu-
ziekgebouw in Amsterdam, Schiermonnikoog Music Festival (Holland), 
Alkagran in Czechowice-Dziedzice, Week of Talents National Festival in 
Tarnow (Poland).
Eneasz Kubit is currently assistant professor at the Academy of Music 
in Łódź. He is a winner of the Young Poland under the Polish Ministry 
of Culture and National Heritage Scholarship Programme; he received 
scholarships from the Polish Ministry of Culture and National Heritage, 
the Foundation of Polish Culture, and the Prime Minister. Kubit plays 
Bugari Armando accordion, a model Bayan Selecta. 

Adrija Čepaitė 2003 m. Lietuvos muzikos 
ir teatro akademijoje įgijo chorinio diriga-
vimo magistro diplomą, 2009 ir 2011 m. 
Graco muzikos ir vaizduojamųjų menų 
universitete (Austrija) baigė chorinio, or-
kestro dirigavimo ir bažnytinės muzikos 
bei grigališkojo choralo studijas. Orkestro 
dirigavimo meną ji gilino meistriškumo 
kursuose, dirbo su dirigentais Lioru Sham-
badalu, Romolo Gessi. 
Dar studijų metais Čepaitė dalyvavo mu-
zikiniuose projektuose kaip kviestinė diri-
gentė ir solistė. 2010 m. įkūrė tarptautinį 

vokalinį moterų ansamblį Graces&Voices, kuris aktyviai koncertuoja Europoje. 
Su ansambliu įrašė tris grigališkojo choralo kompaktines plokšteles, viena jų – 
Mysterium Crucis (2012) žurnale Pizzicato buvo apdovanota kaip metų įrašas 
senosios muzikos kategorijoje. 2013 m. Čepaitė debiutavo Lietuvoje su 
Šv. Kristoforo kameriniu orkestru, tais pačiais metais pradėjo bendradar-
biauti su Lietuvos kameriniu orkestru. 
Grigališkojo choralo giedojimo meistriškumo kursus Čepaitė vedė senosios 
muzikos, grigališkojo choralo festivaliuose ir projektuose Belgijoje, Prancūzi-
joje, Lenkijoje, Lietuvoje; kviečiama į tarptautinių chorų konkursų žiuri. Nuo 
2013 m. dėsto choro ir orkestro dirigavimą VDU Muzikos akademijoje.

Adrija Čepaitė in 2003 received a MA in choral conducting from the 
Lithuanian Academy of Music and Theatre; in 2009 and 2011 com-
pleted studies of choral and orchestral conducting as well as church 
music and Gregorian chant at the University of Music and Performing 
Arts in Graz, Austria. She also took part in master courses of orchestra 

conducting and worked with conductors Lior Shambadal and Romolo 
Gessi. 
While still a student Čepaitė participated in musical projects as a guest 
conductor and a soloist. In 2010 she established the international vo-
cal women’s ensemble Graces&Voices that actively performs in Europe. 
The ensemble has released three CDs with Gregorian chant, one of 
them Mysterium Crucis  (2012) was awarded as Recording of the Year 
in the category Early Music in the Pizzicato magazine. In 2013, Čepaitė 
debuted in Lithuania with the St Christopher Chamber Orchestra; she 
also began collaboration with the Lithuanian Chamber Orchestra that 
year. 
Čepaitė led early Gregorian chant music master courses at festivals 
and projects in Belgium, France, Poland and Lithuania; she has served 
on jury panels at international choir competitions. Since 2013 Adrija 
Čepaitė has taught choral and orchestral conducting at the Music 
Academy of Vytautas Magnum University.
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ŠV. KRISTOFORO KAMERINIS 
ORKESTRAS | 
THE ST CHRISTOPHER CHAMBER 
ORCHESTRA

Solistė Gośka Isphording (klavesinas, Olandija–Lenkija | harpsichord, 
Netherlands–Poland)

Dirigentai | Conductors: 
Donatas Katkus 
Juha Kangas (Suomija | Finland)

Stefano Gervasoni
Un leggero ritorno di cielo 
dvidešimt dviem styginiams | 
for twenty-two strings

Ramūnas Motiekaitis
Be kraujo…be sparnų styginių 
orkestrui | No Blood…No Wings 
for string orchestra (pasaulinė 
premjera | World premiere)

Vytautas Laurušas
Simphonietta styginių orkestrui | 
for string orchestra (pasaulinė 
premjera | World premiere)

Onutė Narbutaitė
Was there a Butterfly? styginių 
orkestrui | for string orchestra

Hanna Kulenty
GG Concerto klavesinui ir styginių 
orkestrui | for harpsichord and 
string orchestra

Italų kompozitorius Stefano Gervasoni 
(g. 1963) kompozicijos studijas pradėjo 
1980 m., vadovaujamas Luigi Nono. Vėliau 
jis mokėsi pas Brianą Ferneyhough, Peterį 
Eötvösą ir Helmutą Lachenmanną, 1990 m. 
studijavo Vengrijoje (G. Ligeti kl.), 1992 m. 
IRCAM’e (Paryžius) išklausė Kompozicijos 
ir Kompiuterinės muzikos kursą.
Gervasoni yra pelnęs įvairių apdovano-
jimų, jam skirtos stipendijos stažuotėms 
Paryžiuje (Fondation des Treilles, 1994) 
ir Berlyne (DAAD, 2006), 2008–2010 m. 
kaip reziduojantis kompozitorius dirbo 
Domaine de Kerguéhennec Prancūzijoje. Kompozitorius skaitė paskaitas 
Darmštato kursuose, Tokijo Toho universitete, tarptautiniame festivalyje 
Campos do Jordão Brazilijoje, Šanchajaus konservatorijoje, Kolumbijos uni-
versitete Niujorke ir Harvardo universitete. Gervasoni buvo reziduojantis 
kompozitorius Lauzanos konservatorijoje (2005), kaip vizituojantis profe-
sorius dirbo Barselonos ESMUC (2012–2013). Nuo 2006 m. dėsto Paryžiaus 
konservatorijoje.
Gervasoni yra vienas ryškiausių savo kartos italų kompozitorių. Jo kūrybą su-
daro kamerinė ir vokalinė muzika, orkestrinės partitūros, koncertai, kūriniai 
ansambliams bei opera Limbus-Limbo, sukurta 2012 m. ansamblio Strasbūro 
mušamieji 50-ajam jubiliejui. Nuo 2000 m. Gervasoni kūrinius publikuoja lei-
dykla Suvini Zerboni.

Pagal www.stefanogervasoni.net

Anot kompozitoriaus, 2003 m. sukurtos pjesės Un leggero ritorno di cielo 
(Lengvas dangaus sugrįžimas) dvidešimt dviem styginiams poetinė idėja – tai 
„kryčio transformacija į skrydį. <…> Dvidešimt du styginiai yra solistai, beveik 
visada griežiantys savo atskirą partiją. Kūrinys skamba tarsi didžiulis slenkan-
tis unisonas, neapdailintais ir nublukusiais kontūrais, čia susivienijantis, čia 
išsiskaidantis, patiriantis pakilimus ir neišvengiamus kritimus, bet judantis 
nuolatos, be stabtelėjimų. <…> Kūrinio pavadinimas paimtas iš Francescos 
Serragnoli eilėraščio, cituojamos paskutinės eilutės: Vorrei arrivarti / mentre 
bevi il tuo tempo / prima con il vento / poi colmando la tua semisete / in un mo-
vimento audace / di pioggia e piano / avere nel volto / un leggero ritorno di cielo 
(Norėčiau pasiekti tave, kolei geri savo laiką; atpūsti tarsi vėjas, numalšinti 
tavo troškulį lietumi ir lėtai žiūrėti, kaip tavo veide lengvai grįžta dangus).“

Stefano Gervasoni
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Italian composer Stefano Gervasoni (b. 1963) in 1980 started his stud-
ies in composition under Luigi Nono, later he studied under Brian Fer-
neyhough, Peter Eötvös and Helmut Lachenmann. In 1990, he went 
on to study with György Ligeti in Hungary, in 1992, he attended the 
Course in Composition and in Computer Music at IRCAM, Paris.
Gervasoni is a winner of numerous prizes. He was a grant-holder at the 
Fondation des Treilles in Paris (1994) and at the DAAD in Berlin (2006) 
and composer in residence at the Domaine de Kerguéhennec in 2008–
2010. He has also been invited to teach at the Darmstadt Ferienkurse, 
Toho University in Tokyo, the Festival International di Campos do 
Jordão in Brazil, Shanghai Conservatoire, Columbia University (New 
York) and Harvard University. He has been composer in residence at 
Lausanne Conservatoire (2005), a visiting professor at ESMUC in Bar-
celona (2012–2013). Since 2006 Stefano Gervasoni has held a regular 
teaching post as professor of composition at the Conservatoire Na-
tional Supérieur de Musique et de Danse in Paris.
Gervasoni has established himself as one of the most important Italian 
composers of his generation. His catalogue – which includes chamber 
and vocal music, concertos, works for orchestra, for ensemble and an 
opera (Limbus-Limbo), commissioned for the 50th anniversary of the 
Percussions de Strasbourg (2012) – was first published by Ricordi, from 
1987, and then, from 2000, by Suvini Zerboni.

After www.stefanogervasoni.net

Gervasoni about his composition for twenty-two strings, Un leggero 
ritorno di cielo (Light Return of the Sky), composed in 2003: “Transform-
ing a fall in a flight, this is the poetic idea behind my work. <…> Twen-
ty-two solo strings, almost always divided in twenty-two real parts, 
perform a big unison in constant movement, trimmed and worn, unit-
ed and decomposed, progressing through progressive and unavoid-
able falls, and still continuing without a halt. <…> The title of the work 
is taken from a poem by Francesca Serragnoli, of which I quote the last 
lines: Vorrei arrivarti / mentre bevi il tuo tempo / prima con il vento / poi 
colmando la tua semisete / in un movimento audace / di pioggia e piano 
/ avere nel volto / un leggero ritorno di cielo (I would like to reach you / 
while you drink your time / at first with the wind / then quenching your 
half-thirst / in a brave motion / of rain and slowly / gain in your face / a 
slight return of a sky.

Stefano Gervasoni

Ramūnas Motiekaitis (g. 1976) eina mu-
zikinių procesų redukavimo keliu ir mėgs-
ta sritį, kuri yra tarp garso ir tylos, liūdesio 
ir džiaugsmo, išsakymo ir paslėpimo, ino-
vacijos ir konservatyvumo.   

Be kraujo…be sparnų (2014) styginių or-
kestrui. Tarsi viskas ir gerai būtų, tik...
be kraujo ir be sparnų.

Ramūnas Motiekaitis

Ramūnas Motiekaitis (b. 1976) fol-
lows the way of musical processes’ reduction. He is fond of ranging be-
tween the sound and silence, sadness and joy, expressing and conceal-
ment, innovations and conservatism. 
No Blood…No Wings (2014) for string orchestra
As if everything is good, but...
no blood and no wings.

Ramūnas Motiekaitis

Vytautas Laurušas (g. 1930) naująjį šimt-
metį pradėjo intensyvia kūrybine veikla. Tar-
si iš neišsenkančio šaltinio semiasi vis naujų 
kūrybinių sumanymų, kurių įgyvendinimui 
randa įdomių sprendimų. Būtent už to laiko-
tarpio kūrybą kompozitorius buvo apdova-
notas Lietuvos vyriausybės valstybine pre-
mija (2004). 2005 m. Laurušas tapo Lietuvos 
nacionalinės premijos laureatas. Naujausi jo 
kūriniai skamba Europos koncertų salėse, 
publikuojami Vokietijos leidykloje Schott. 
2012 m. Schott išleistame pasaulio kompo-
zitorių reitinge nuo Mozarto iki šių dienų – 150 žymiausių kompozitorių, kurių 
vienas ir Vytautas Laurušas. 
2009 m. išleista kompaktinė plokštelė Vytautą Laurušą griežia David Geringas 
pasaulyje sulaukė aukšto įvertinimo. Laurušo kūriniai skamba daugumoje 
festivalio GAIDA koncertų.
Simphonietta (2014) styginių orkestrui parašyta festivalio GAIDA užsakymu. Tai 
nedidelės apimties, keturių dalių kūrinys, dalys atliekamos be pertraukos. Šiam 
opusui, kaip ir ne vienam pastarųjų metų kūriniui, būdingi kontrastai, ekspre-
syvių emocijų proveržis. Kuriant dramaturgiją ir koloristiką, puikiai panaudota 
styginių instrumentų technika. Laurušas ir šiame kūrinyje prasmingai naudoja 
tokias muzikos išraiškos priemones kaip dodekafonija, aleatorika ar sonorizmas. 

Rita Aleknaitė-Bieliauskienė
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Vytautas Laurušas (b. 1930) started this century with intensive crea-
tive activities. He draws ever new creative ideas as though from a bot-
tomless well and finds exciting solutions to implement them. The com-
poser was awarded the Lithuanian Government State Prize (2004) for 
the works created over this period. In 2005 Laurušas won the Lithua-
nian National Prize. His latest musical output is performed in Europe, 
and have been published by the German company Schott. In 2012, it 
published a world composers’ rating list from Mozart to the present; 
Vytautas Laurušas is among the 150 most outstanding composers. 
In 2009 the CD David Geringas performs Vytautas Laurušas won much 
critical acclaim in the world. Laurušas works are performed at many 
concerts of the Gaida Festival.
Simphonietta (2014) for string orchestra was composed under Gaida 
Festival commission. It is a small four-part composition that is per-
formed without intervals. Contrasts and expressive emotions are char-
acteristic of this composition just as in many of his latest works. In cre-
ating dramaturgy and colourism, the techniques of string instruments 
have been perfectly employed. Laurušas finds meaningful usage for 
such musical expressions as dodecaphony, aleatory, and sonorism.

Rita Aleknaitė-Bieliauskienė

Onutė Narbutaitė (g. 1956)  – viena žy-
miausių lietuvių kompozitorių, jos muzi-
ka paženklinta išskirtinio asmeniškumo 
žyme ir yra atpažįstama nuo pirmųjų kie-
kvieno kūrinio taktų. 1997 m. už oratoriją 
Centones meae urbi  – lenkų muzikologo 
Andrzejaus Chłopeckio žodžiais, „istorio-
sofinę kompoziciją apie Vilnių ir to miesto 
dvasingumą“ – kompozitorė pelnė Lietu-
vos nacionalinę premiją. Narbutaitės kūri-
niai įrašyti daugiau nei 30-tyje kompakti-
nių plokštelių, išleistų Lietuvoje ir užsieny-

je, tarp jų – 7 autoriniai CD.
Dar 9 dešimtmetyje Narbutaitė pelnė subtilios kamerinės muzikos kompo-
zitorės reputaciją. Panašiai kaip kitų lietuvių „neoromantikų“ kompozitorių 
kartos kūryba, jos ankstyvieji opusai buvo prisodrinti „nakties“, „tylos“, „už-
maršties“ įvaizdžių, neskubios tėkmės, skaidrių faktūrų ir nostalgiškų nuotai-
kų. Šalia plataus įvairių būsenų, emocijų spektro visoje Narbutaitės kūryboje 
juntamas aristokratiško saiko pojūtis, stipri kompozicinė disciplina. Kompo-
navimo racionalumas čia atsiskleidžia kruopščiai detalizuotomis faktūromis, 
tiksliomis smulkesnių ir stambesnių padalų bei visos formos proporcijomis, 
ne iškart atsekamomis mažiausių detalių sąšaukomis. Abstraktus muzikinis 
naratyvas kartu yra itin raiškus, reljefiškas ir dažnai menantis „kažką pažįstama“. 

Pasak vokiečių kritiko Albrechto Thiemanno, „jos kūryba, rodos, gimsta ap-
gaubta intymaus kamerinės muzikos išraiškos formų skaidrumo, tačiau ji turi 
ir milžiniškų orkestro bei choro sudėčių perspektyvą. Įtraukiantis poveikis, 
kylantis iš Onutės Narbutaitės kūrinių, susijęs su retai pasitaikančiu, paradok-
saliu vidiniu balansu: jie skamba paprastai ir kartu sudėtingai, asmeniškai ir 
universaliai, meditatyviai ir analitiškai“.
Was there a butterfly?  (Ten buvo drugelis?, 2013) parašyta Ostrobotnijos 
kamerinio orkestro užsakymu ir dedikuota dirigentui Juhai Kangui bei Os-
trobotnijos kameriniam orkestrui. Pradinė muzikinė idėja ir darbinis kūrinio 
pavadinimas buvo Ostinato. T. y. ostinato kaip muzikos fragmentų nuolatinis 
kartojimas, tarsi nuolatinis grįžimas į tą pačią vietovę, tą patį prisiminimą, 
tą patį sapną – tamsoką, gramzdinantį. Drugelis į pavadinimą atskrido jau 
baigus kūrinį, tačiau neatsitiktinai. Visą rašymo laiką jis įvairiais pavidalais 
suplasnodavo pasąmonės kertelėje. Kaip paslaptingas dvelksmas, Psychės 
šešėlis: senojoj graikų kalboj psyche – siela (dvasia), kvėpavimas ir druge-
lis – įvardijama tuo pačiu žodžiu. Arba kaip metamorfozės simbolis, akimir-
ką tetrunkančio išsiskleidimo idėja. Gal būt čia tiktų priminti vieną Czesławo 
Miłoszo eilutę: „Kodėl peteliškės sparnai atsidaro lėkiui, matuotam klepsidros 
grūdeliais?“

Onutė Narbutaitė

Onutė Narbutaitė (b. 1956) is one of the leading Lithuanian compos-
ers and one of the few contemporary creators, whose music bears the 
mark of extraordinary individuality and remains recognisable from 
the very first bars of each composition. In 1997 she was awarded the 
Lithuanian National Arts and Culture Prize for the oratorio Centones 
meae urbi. Narbutaitė’s compositions are included in more than 30 CDs 
released in Lithuania and abroad, among them seven CDs entirely of 
her music.
In the 1980s, Narbutaitė earned the reputation of a composer of subtle 
chamber music. Like many compositions created by the generation of 
Lithuanian “neo-romanticist” composers, her early opuses abounded 
in images of “night,” “silence,” “oblivion,” unhurried flow, transparent 
textures and nostalgic moods. Along with a wide range of various 
states, moods and emotions, Narbutaitė’s entire work is noted for the 
sense of aristocratic measure and strong compositional discipline. 
The rationality of composition here is expressed by meticulously de-
tailed textures, exact proportions of smaller and larger sections and 
the overall form, and understated interplay of minute details. The ab-
stract musical narrative is extremely expressive, prominent and often 
reminiscent of “something familiar.” The German musicologist Albre-
cht Thiemann has aptly noted that “the impact generated by Onutė 
Narbutaitė’s works is related with quite uncommon, paradoxical inner 
balance: their sound is simple and complex, personal and universal, 
meditative and analytical.”
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Was there a Butterfly?  (2013) was written on the commission of the 
Ostrobothnian Chamber Orchestra and was dedicated to the conduc-
tor Juha Kangas and the Ostrobothnian Chamber Orchestra. The initial 
musical idea and the working title of the piece was Ostinato. Ostinato 
as a constant repetition of musical patterns, connotes a constant return 
to the same place, the same memory, the same dream – gloomy and 
plunging. The butterfly flew onto the title only after the completion of 
the work, yet not accidentally. All through the process of writing it kept 
fluttering in various shapes, in the corner of the mind. Like a mysterious 
breath, a shadow of Psyche – in Ancient Greek Psyche, soul, breath and 
butterfly are referred to by the same word. Or like a symbol of metamor-
phosis, an idea of a momentary spreading of wings. With regard to this, 
it would evidently fit to bring up a line from Czesław Miłosz: “Why does a 
butterfly spread the wings for a flight measured by grains of Clepsydra?”

Onutė Narbutaitė

Hanna Kulenty, žr. p. 6–7.
GG Concerto (2009) klavesinui ir styginių orkestrui iš dalies remiasi kitu kū-
riniu – G for G (2009) klavesinui. Dviejų raidžių „G“ naudojimas kūrinių pava-
dinimuose susijęs su tonacija G-dur ir vardu Gośka. Tai klavesininkė Gośka 
Isphording, kuriai ir buvo parašytos šios kompozicijos. 
Styginių, o ne simfoninio orkestro parinkimą lėmė derinimasis prie tech-
niškai suvaržyto ir statiško klavesino. Kita vertus, dėka dviejų klaviatūrų šis 
instrumentas atveria neribotas poliritmijos galimybes. Kaip žinia, klavesinas 
skleidžia trumpai besitęsiantį garsą, tačiau kompozitorė, pasitelkusi virpan-
čias harmonijas, nenustygstantį virtuoziškumą ir repetityviškumą, sugebėjo 
išgauti plačiai rezonuojantį skambesį. O klavesino garsui būdinga perkusinė 
prigimtis buvo panaudota metro kaitai ir akcentų įvairovei sukurti.
Klavesinas atlieka vadovaujantį vaidmenį, ši partija kupina meistriškumo ir 
dramatiškos nuotaikos. Solistą palydintys styginiai nėra formalus akompani-
mentas ir pasižymi gyvybingu griežimu ypač jausminguose kūrinio epizo-
duose. Dėka nepaprastai greito tempo kūrinyje susiformuoja garsinės ban-
gos, kurių kulminacijos palieka neišdildomą įspūdį.

Hanna Kulenty

Hanna Kulenty, see pp. 8–9.
GG Concerto (2009) for harpsichord and string  orchestra is partly 
based on G for G (2009), a composition for harpsichord solo. The two 
G’s in both titles refer to G-major and to Gośka, or Gośka Isphording, for 
whom GG Concerto and G for G were written. 
The choice to compose GG Concerto for string orchestra instead of a 
full symphony orchestra is made in order to make the right balance 
with the technical restrictions and the rather static character of the 
harpsichord. The harpsichord’s texture on the other hand is very rich 

due to polyrhythmic plans of both keyboards overlapping each other 
in an ongoing manner. Despite of the characteristic short sound of the 
instrument, Kulenty manages to achieve a broad, continouos reso-
nance by using oscillating harmonies together with restless virtuosity 
and repetitive motifs. The percussive qualities of the harpsichord serve 
in underlining frequent metrical changes and numerous accents. 
The role of the harpsichord is leading; it can only be performed in a 
masterly way to create the dramatic atmosphere that Kulenty had in 
mind. The role of the strings is not only supporting, they play a vital 
and essential part in the sensitive parts of the composition. The wave-
forms that can be heard throughout the work must be performed at 
a high pace and their culminations should leave a lasting impression.

Hanna Kulenty

Universalumu ir menine vaizduote pasižymintis 1994 m. suburtas Vilniaus m. sa-
vivaldybės Šv. Kristoforo kamerinis orkestras (meno vadovas ir dirigentas 
Donatas Katkus) – laukiamas svečias Lietuvoje ir užsienyje. Orkestras ben-
dradarbiauja su žinomais Lietuvos ir užsienio solistais bei dirigentais, pasi-
rodymų surengė ir garsiose koncertų salėse bei įvairiuose tarptautiniuose 
festivaliuose, ir tokiose originaliose erdvėse kaip smėlio karjerai. 
Iš kitų Lietuvos kolektyvų Šv. Kristoforo kamerinis orkestras išsiskiria ypatin-
gu stilistiniu universalumu, yra pelnęs „barokinio orkestro“ bei retų partitū-
rų gaivintojo reputaciją, o anot muzikologų, yra „puiki bazė visiems lietuvių 
kompozitorių sumanymams“. Šiandien orkestro repertuare – daugiau kaip 
trisdešimties lietuvių autorių opusai nuo senosios muzikos iki Lietuvos mu-
zikos ir teatro akademijos studentų darbų. Orkestras yra atlikęs beveik visus 
Bajoro, Kutavičiaus, Balakausko kūrinius styginiams. Ne mažiau dėmesio ski-
riama ir šiuolaikinei užsienio kompozitorių muzikai – Vasko, Tüüro, Ruoffo, 
Nordgreno, Sierros, Vieru, McCabe’o ir daugelio kitų kompozitorių kūriniams.

Founded in 1994 the St Christopher Chamber Orchestra (artistic 
director and chief conductor Donatas Katkus) is welcome on various 
Lithuanian stages and abroad. The orchestra collaborates with famous 
Lithuanian and foreign musicians and distinguished conductors, has 
performed in the prestigious venues, including the festivals, and in 
such original venue as sand pits. 
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The orchestra is distinguished by a unique stylistic universalism. The 
ensemble plays baroque music in an authentic manner; in fact, it ini-
tiated the rebirth of baroque music style in Lithuania. The orchestra 
has performed the greatest bulk of contemporary Lithuanian chamber 
music, all compositions for strings by Balakauskas, Kutavičius and Ba-
joras, many of which are dedicated to the orchestra. No less attention 
is given to contemporary music written by foreign composers. The or-
chestra performs compositions by Peteris Vasks, Erkki-Sven Tüür, Axel 
Ruoff, Pehr Henrik Nordgren, Roberto Sierra, Anatol Vieru, John Mc-
Cabe and many others.

Gośka Isphording aktyviai reiškiasi kaip 
šiuolaikinės muzikos istoriniais instru-
mentais atlikėja, rengia solo pasirodymus, 
su kameriniais ansambliais, dalyvauja mu-
zikiniuose teatruose, multimedijos pasta-
tymuose, yra parengusi nemažai premjerų. 
Lenkijoje gimusi atlikėja klavesino studijas 
baigė su pagyrimu 1998 m. Krokuvos muzi-
kos akademijoje, po to studijavo Hagos ka-
rališkojoje konservatorijoje (P. Ayrtono kl.), 
Amsterdamo konservatorijoje (A. de Man 
kl.) ir Zalcburge (E. Chojnackos kl.). 2003 m. ji 
įgijo atlikėjos šiuolaikiniu klavesinu magis-

tro diplomą. Isphording pelnė pirmą premiją kaip solistė ir dueto narė Tarptau-
tiniame K. Pendereckio šiuolaikinės kamerinės muzikos konkurse Krokuvoje, 
su jos suburtu ansambliu Roentgen Connection pateko į Tarptautinio Gaudea-
mus atlikėjų konkurso finalą.
Klvesininkė koncertavo festivaliuose ir koncertų salėse bene visoje Europoje, 
minėtini festivaliai: De Suite Muziekweek Amsterdame, Musica Polonica Nova 
Vroclave, Klangzeit Miunsteryje, November Music Hertogenbosche, Gaudea-
mus muzikos savaitė ir Cross-Linx Utrechte, Progetto Musica Romoje, Lenkijos 
muzikos festivalis Krokuvoje, Cutting Edge Series Londone, ICMC Barcelonoje, 
Logos Gente, Procembalo Parmoje. Koncertai įvairiose Europos vietose suteikė 
galimybę įvairių šalių kompozitoriams atkreipti dėmesį į intriguojančią Isphording 
interpretaciją, jai paskirta begalė naujų muzikos kūrinių ir užsakymų. Klavesi-
ninkė yra atlikusi daugiau kaip 50 solo ir kamerinės muzikos premjerų, dirbo 
su elektroninės muzikos kompozitoriais studijose STEIM Amsterdame ir SARC 
Belfaste. 
2001 m. Isphording subūrė ansamblį Roentgen Connection. 2008 m. išleista 
Isphording solo kompaktinė plokštelė Per Clavicembalo Moderno su lenkų au-
torių muzika klavesinui (PWM and DUX). Šiuo metu ji yra ir grojimo šiuolaikiniu 
klavesinu dėstytoja Amsterdamo konservatorijoje.

Gośka Isphording specialises in the performance of contemporary 
music on historical instruments. She appears as a soloist with chamber 
music ensembles, in music theatre and multimedia productions, and 
has premiered numerous new compositions. Born in Poland, she stud-
ied harpsichord at the Music Academy in Cracow and graduated with 
honours in 1998. She continued her postgraduate studies with Patrick 
Ayrton at the Royal Conservatoire in The Hague, with Annelie de Man 
at the Amsterdam Conservatoire and Elżbieta Chojnacka in Salzburg. In 
2003, she obtained an MA in Contemporary Harpsichord. She won the 
first prize both as a soloist and in the duo category at the Krzysztof Pen-
derecki International Competition of Contemporary Chamber Music in 
Cracow and was a finalist at the International Gaudeamus Interpreters’ 
Competition with her ensemble, the Roentgen Connection. 
Isphording has appeared at festivals and concert halls throughout Eu-
rope, including the De Suite Muziekweek in Amsterdam, Musica Po-
lonica Nova in Wrocław, Klangzeit in Münster, November Music in Her-
togenbosch, Gaudeamus Music Week and Cross-Linx Festival in Utrecht, 
Progetto Musica in Rome, Polish Music Festival in Cracow, Cutting Edge 
Series in London, ICMC in Barcelona, Logos in Ghent, Procembalo in Par-
ma. Pan-European appearances have brought Isphording to the atten-
tion of a variety of composers, her unique approach to the harpsichord 
sparkling numerous dedications and commissions. In recent years, she 
has premiered more than fifty solo and chamber music compositions 
and worked with composers in the electronic studios of STEIM Amster-
dam and SARC Belfast. 
In 2001, Isphording cofounded the Roentgen Connection ensemble. Her 
solo CD with Polish harpsichord music, Per Clavicembalo Moderno, was 
released in 2008 on PWM and DUX. Currently Isphording is professor of 
contemporary harpsichord at the Amsterdam Conservatoire.

Altininkas, muzikologas, pedagogas, Šv. Kris-
toforo kamerinio orkestro meno vadovas 
Donatas Katkus (g. 1942) vadovauja ko-
lektyvui nuo pat pirmos jo gyvavimo die-
nos. Katkus studijavo Vilniaus ir Maskvos 
konservatorijose, stažavo Budapešte.
1965 m. Katkaus iniciatyva buvo įkurtas 
Vilniaus styginių kvartetas, kuriame jis 
grojo 29 metus, su juo gastroliavo dau-
giau kaip 30-yje pasaulio šalių. 1995 m. 
pirmą kartą buvo sėkmingai įgyvendinta 
Katkaus idėja surengti Vilniuje Kristupo 
vasaros muzikos festivalį.
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Nuo 1968 m. dėsto kamerinio ansamblio ir kvarteto disciplinas LMTA, nuo 
1995 m. vadovauja meistriškumo kursams Pomersfeldene (Vokietija). Vai-
singa kūrybinė ir muzikinė-visuomeninė maestro veikla 2001 m. įvertinta 
Lietuvos nacionaline premija, 2003 m. jis pelnė Pasaulinės intelektinės nuo-
savybės organizacijos (WIPO) apdovanojimą. 2012 m. Lietuvos Respublikos 
Prezidentė Dalia Grybauskaitė apdovanojo ordino Už nuopelnus Lietuvai Ko-
mandoro didžiuoju kryžiumi, įteiktas garbės ženklas Nešk savo šviesą ir tikėk.

A viola player, musicologist, and pedagogue, the artistic leader of the 
St Christopher Chamber Orchestra Donatas Katkus (b. 1942) has led 
it since the very first day of its existence. Katkus studied at Vilnius and 
Moscow conservatoires, had a training period in Budapest.
In 1965, on his initiative the Vilnius String Quartet was founded, and 
with it he performed for twenty-nine years, touring over thirty coun-
tries. In 1995 saw the first Kristupas Summer Music Festival in Vilnius 
initiated by Katkus.
Since 1968, he has taught chamber ensemble and quartet classes at 
the Lithuanian Academy of Music and Theatre, since 1995 has led mas-
ter courses in Pommersfelden, Germany. In 2001, Katkus was awarded 
the Lithuanian National Prize for his creative and musical-social activi-
ties; in 2003 he received an award from the World Intellectual Property 
Organisation. In 2012 Lithuanian President Dalia Grybauskaitė award-
ed Katkus the Grand Cross of Commander of the Order for Merits to 
Lithuania; he also received an honorary badge Carry your Light and 
Believe.

Suomių dirigentas ir smuikininkas Juha 
Kangas (g. 1945) bene plačiausiai žinomas 
kaip Ostrobotnijos kamerinio orkestro 
įkūrėjas ir vadovas. Kangas nuo vaikystės 
griežė smuiku, o būdamas trylikos metų 
nusprendė tapti smuikininku, studijavo 
Sibelijaus muzikos akademijoje Helsinkyje 
(prof. O. Suhoneno kl.), nuo 1966 m. griežė 
altu Helsinkio filharmonijos simfoniniame 
orkestre. 1971 m. gavo kvietimą dėstyti 
smuiko specialybę Ostrobotnijos konser-
vatorijoje Kokoloje. Čia 1972 m. iš jaunų, 
dešimties–vienuolikos metų mokinių su-

būrė styginių orekstrą, kurį pavadino Ostrobotnijos kameriniu orkestru (Kes-
ki-Pohjanmaan Kamariorkesteri). Mokiniams augant, po kelių metų šis kolek-
tyvas tapo studentų orkestru, o 1989 m. jis jau buvo profesionalus brandžių 
menininkų kamerinis orkestras. Šiam kolektyvui Kangas vadovavo iki 2008 m., 
šiuo metu yra orkestro garbės dirigentas. 

Dirigentas plačiai žinomas kaip Šiaurės šalių muzikos puoselėtojas ir atlikė-
jas. Domėjimasis estų muzika jį paskatino 1993 m. pradėti bendradarbiavimą 
su Talino kamerinio orkestro dirigentu, 1994 m. buvo šio kolektyvo meno va-
dovas, vėliau – kviestinis dirigentas. 2001–2011 m. Kangas buvo Tamperės 
filharmonijos orkestro kviestinis dirigentas, nuolatos kviečiamas diriguoti 
Suomijoje ir kitose Baltijos šalyse.
Pirmąjį šio amžiaus dešimtmetį Kangas atliko keletą svarbių įrašų, tarp kurių – 
Griego siuitos Peras Giuntas (2002, įrašų kompanija Apex) ir Rautavaaros 12 
koncertų (2009, Ondine).
Kangas apdovanotas Suomijos valstybine muzikos premija, Latvijos Didžiuoju 
muzikos prizu, medaliu Pro Finlandia ir Estijos Heino Ellerio premija.

The Finnish conductor and violist Juha Kangas (b. 1945) is best known 
for his outstanding work with the Ostrobothnian Chamber Orchestra. 
He was given a violin when he was a young boy, and by the time he 
was 13 had decided on a career as a violinist. Kangas enrolled in the 
Sibelius Academy in Helsinki, where his main teacher and inspiration 
was Onni Suhonen, the great violin professor of the Academy. In 1966, 
Kangas joined the Helsinki Philharmonic as a violist. But he quit that 
job when he was offered an opportunity to become a violin profes-
sor at the Ostrobothnian Conservatoire in Kokkola. After joining the 
faculty in 1971, he formed in 1972 a string orchestra from ten- and 
eleven-year-old players in the Conservatoire. He named it the Ostro-
bothnian Chamber Orchestra (Keski-Pohjanmaan Kamariorkesteri). In 
a few years it was a highly accomplished student orchestra, and finally, 
in 1989, a fully professional chamber orchestra. Kangas was its Artistic 
Director until the end of 2008. He still works with the Orchestra as its 
Honorary Conductor.
Kangas became noted for his championing of Nordic music. Cultivat-
ing an interest in Estonian music, he began to perform with the Tallinn 
Chamber Orchestra in 1993. He accepted a one-year position as artistic 
director of that orchestra in 1994, and then a position as guest conduc-
tor. Principal Guest Conductor of the Tampere Philharmonic Orchestra 
from 2001 to 2011, Juha Kangas regularly guest conducts other or-
chestras in Finland and in the Baltic region. He spent the first decade 
of the 2000s recording efforts suchs as Grieg’s Peer Gynt Suites (2002) 
for Apex and Rautavaara’s 12 Concertos (2009) for Ondine.
Kangas was awarded Finland’s State Prize for Music, the Grand Latvian 
Music Award, the Pro Finlandia medal, and the Estonian Heino Eller Prize.



70 71

Spalio 31 d., penktadienis, 19 val., Vilniaus kongresų rūmai 
31 October, Friday, 7 p.m., Vilnius Congress Concert Hall

LIETUVOS VALSTYBINIS SIMFONINIS 
ORKESTRAS | LITHUANIAN STATE 
SYMPHONY ORCHESTRA

Solistas | Soloist Gavriel Lipkind (violončelė, Izraelis | cello, Israel)

Dirigentas | Conductor Andris Veismanis (Latvija | Latvia)

Michael Gordon
Beijing Harmony simfoniniam orkestrui | for symphony orchestra

Bronius Kutavičius
Epitafija Orleano Mergelei simfoniniam orkestrui | Epitaph to the Maid of 
Orleans for symphony orchestra (pasaulinė premjera | World premiere)

Philip Glass
Koncertas violončelei ir orkestrui Nr. 2 Naqoyqatsi | Cello Concerto No. 2 
Naqoyqatsi

Michaelas Gordonas (g. 1956) – Niujorke 
gyvenantis kompozitorius ir vienas iš Bang 
On A Can festivalio įkūrėjų – gimė Floridoje 
ir užaugo rytų europiečių bendruomenėje 
netoli Managvos (Nikaragva). Kompozi-
cijos mokėsi pas Edwardą Troupiną Flori-
dos universitete ir pas Martiną Bresnicką 
Jeilyje. Gordono muzika – tai jo tradicinio 
kompozicinio išsilavinimo ir patirties su 
pogrindinėmis Niujorko roko grupėmis 
rezultatas. Po kiekvieno Gordono Sunshi-
ne of Your Love, atliekamo ansamblio Mo-
dern Orchestra, publika tiesiog kraustėsi 
iš proto. Jo opera Chaos – mokslinės fantastikos spektaklis pagal Matthew 
Maguire’o libretą – Niujorke susilaukė entuziastingo įvertinimo ir sausakimšų 
salių. Ankstyvuosiuose kūriniuose Gordonas gilinasi į ritmo galimybes ir pri-
gimtį ir eksperimentuoja, jungdamas įvairius ritmus bei kurdamas baisingą 
sumaištį. Johnas Adamsas, dirigavęs Gordono kūrinius, vadina šiuos nežabo-
tus ir komplikuotus garsus „iracionaliais ritmais“. Vėlesniuose savo kūriniuose 
Gordonas toliau gilinasi į mistiškus skirtumus tarp konsonanso ir disonan-
so. Tarp Gordono autorinės muzikos kompaktinių plokštelių: Timber (2011), 
Van Gogh (2008), [purgatorio] POPOPERA (2008), Trance (2004), Light is Calling 
(2004), Decasia (2002), Weather (1999), Big Noise from Nicaragua (1994).

Pagal www.michaelgordonmusic.com

Simfoninė kompozicija Beijing Harmony (Pekino harmonija, 2012) buvo 
rašoma projekto Kuriame Kiniją (Composing China) užsakymu. Penki pro-
jekte dalyvavę kompozitoriai turėjo sukurti muziką, įkvėptą Kinijoje patirtų 
įspūdžių. 
„Gyvenu dideliame mieste – Niujorke, tačiau apsilankęs Pekine supratau, 
kas iš tiesų yra didelis miestas. Kiekvienas miestas skleidžia savitą skambesį. 
Įprasta manyti, kad jį sudaro triukšmas, tačiau juk miestuose rasime ir ap-
mąstymams bei susikaupimui pritaikytų erdvių. Pekine mane sužavėjo Dan-
gaus šventykloje esanti Aido siena ir nuo jos į visas puses sklindantis balsų 
aidas. Aido ir atgarsių efektai atlieka didelį vaidmenį ir kompozicijoje Beijing 
Harmony. Kurdamas šią muziką, mąsčiau ir apie didingą Pekino architektūrą, 
kaip praeities potyriai skverbiasi į gyvenimą ateityje. Įsivaizdavau šiuolaikinį 
orkestrą, griežiantį Dangaus šventykloje XV amžiuje. Įsivaizdavau, kaip šven-
tovės erdvę raižantys garsai atsimuša nuo akmeninio grindinio ir sienų bei 
kuria palaipsniui stiprėjančias ir intensyvėjančias aido fanfaras.“

Michael Gordon
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Michael Gordon (b. 1956), a New York–based composer and co-found-
er of the Bang on a Can Festival, was born in Florida and grew up in an 
Eastern European community near Managua, Nicaragua. He studied 
composition with Edward Troupin at the University of Florida and with 
Martin Bresnick at Yale. His music is an outgrowth of this formal com-
positional training and experience with underground rock groups in 
New York City. Audiences literally erupted after recent performances 
by the Ensemble Modern Orchestra of Gordon’s Sunshine of Your Love. 
His opera Chaos, a science fiction spectacle with a libretto by Matthew 
Maguire, premiered in New York to rave reviews and packed houses. 
Gordon’s early compositions demonstrate a deep exploration into the 
possibilities and nature of rhythm and what happens when rhythms 
are piled on top of each other, creating a glorious confusion. John Ad-
ams, who has conducted Gordon’s works, calls these raw and compli-
cated sounds “irrational rhythms.” Recent pieces pursue even further 
the mysterious divide between consonance and dissonance. His CDs 
include Timber (2011), Van Gogh (2008), [purgatorio] POPOPERA (2008), 
Trance (2004), Light is Calling (2004), Decasia (2002), Weather (1999), 
Big Noise from Nicaragua (1994).

After www.michaelgordonmusic.com

Beijing Harmony (2012) was composed as part of Composing China, a 
project in which Gordon along with four other composers was asked 
to compose a work that reflected upon the first hand impressions of 
China. 
“I live in a very big city, New York City, and I was certainly dazzled by 
Beijing, an even bigger city. Every city produces its own set of harmo-
nies. We tend to think of these harmonies as raucous but cities also 
have meditative spaces. In Beijing, I was enchanted by Echo Wall, a 
part of the Temple of Heaven in which voices echo from one side of 
the structure to the other. Echoes and reverberations play a big role in 
Beijing Harmony. While writing this piece I thought about the majesty 
of Beijing’s architecture and how the past reverberates into the future. 
I envisioned a modern orchestra performing at the Temple of Heaven 
in the 15th century. Because of the expansive spaces in these ancient 
structures I imagined that the sound would bounce off the stone floors 
and buildings creating a fanfare of echoes, an acoustical rebounding 
and ringing that would slowly grow in zeal and fierceness.”

Michael Gordon

Vienos svarbiausių šiuolaikinės lietuvių 
muzikos figūrų, lietuviškojo minimalizmo 
pradininku laikomo Broniaus Kutavi-
čiaus (g. 1932) muzikoje amerikietiškasis 
repetityviškumas unikaliai jungiamas su 
lietuviškų sutartinių archaika. Kompozito-
rius meistriškai manipuliuoja įvairiausiais 
moderniais komponavimo principais – 
serializmu, aleatorika, sonorizmu, koliažu, 
o jo kūrybinė mintis aprėpia ir praėjusių 
epochų istorinius klodus, ir mitinius bei 
religinius vaizdinius. Kutavičius prisipažįs-
ta atradęs savąją kūrybinę viziją ir sukūręs 
pirmuosius tikrai reikšmingus kūrinius gana vėlai – artėdamas prie keturias-
dešimties. Tarp jų – Panteistinė oratorija (1970), dabar dažnai laikoma moder-
nios lietuviškos muzikos atspirties tašku, ir ypač Paskutinės pagonių apeigos 
(1978), laikomos svarbiausiu ir įtakingiausiu lietuvių šiuolaikinės muzikos 
opusu.
Greta šios muzikos Kutavičius rašo ir teatrui bei kinui. XX a. 8–9 dešimtmečiai 
buvo gana intensyvūs muzikos šiems žanrams kūrybos požiūriu. Tačiau po 
muzikos kino filmams Strazdas – žalias paukštis (1990) ir Miškais ateina ruduo 
(1990) įvyko gana ilga pertrauka. 2009 m. Kutavičius gavo kvietimą sukurti 
muziką nebyliajam 1928 m. Carlo Theodoro Dreyerio filmui The Passion of 
Joan of Arc (Žanos d’Ark aistra). Garso takelio premjera nuskambėjo 2009 m. 
lapkričio 5 d. festivalyje European Film Forum Scanorama Vilniuje, griežė 
Šv. Kristoforo kamerinis orkestras, diriguojamas Donato Katkaus. Kutavičius 
apie šią kompoziciją yra pasakęs: „Naujausias mano darbas buvo sudėtingas 
kaip beveik niekada. <...> Šiame filme nėra kontrastų, judėjimo, ryškios vaiz-
dų kaitos, o lįsti į nuobodžią ir iliustratyvią muziką nesinorėjo. Aš nesistengiau 
akompanuoti vaizdui. Siekiau perteikti bendrą filmo nuotaiką. Emociškai jis 
labai sugestyvus ir įkvepiantis.“ 2014 m. vasarą pagal šią muziką kino filmui 
buvo parengta 20 min. trukmės koncertinė versija Epitafija Orleano Mergelei.
	

A prolific composer and long-standing dominant figure in new Lithua-
nian music, Bronius Kutavičius (b. 1932) is considered the harbin-
ger of minimalism in Lithuanian music. His music uniquely combines 
American repetitiveness and the archaic Lithuanian sutartinė. The 
composer has tried his hand at a variety of modern compositional 
techniques such as serialism, aleatorics, sonorism and collage, while 
his creative insights embrace historical layers of past periods as well as 
mythical and religious imagery. Kutavičius admits that he began living 
out his own creative vision quite late in life, towards the age of forty; it 
was around this time that he wrote most of his compositions. Among 
them the Pantheistic Oratorio (1970), today often deemed the starting 
point of genuinely modern Lithuanian music, and, above all, the Last 
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Pagan Rites oratorio (1978), valued as one of the most important and 
influential Lithuanian contemporary music works ever.
Next to composing concert music Kutavčius has been successful as a 
theater and film composer. Kutavičius worked in these genres inten-
sively in the 1970s and 1980s. After the films Thrush, the Green Bird 
(1990) and Autumn is Coming through the Woods (1990) Kutavičius 
made a long brake in composing music for films. Only in 2009 he was 
commissioned to write music for the 1928 silent movie The Passion 
of Joan D’Arc by Carl Theodor Dreyer. Kutavičius’ soundtrack was per-
formed by the St Christopher Chamber Orchestra conducted by Do-
natas Katkus at the European Film Forum Scanorama (Vilnius) on 5 No-
vember 2009. Kutavičius talked about his work: “My job was almost dif-
ficult as ever <...> This is not a film of contrasts, movement, or striking 
images change and I did not want get into a boring illustration. I was 
not trying to accompany the image. My goal was to convey the overall 
mood of the film.” In summer 2014 a tweny-minutes long concert ver-
sion was arranged under the title Epitaph to the Maid of Orleans.

Philip Glass, žr. p. 10–11.
Koncerto violončelei ir orkestrui Nr. 2 Naqoyqatsi (2012) pavadinimas kil-
dinamas iš Hopi mitologijos ir verčiamas atitinkamai: „karas kaip gyvenimo 
būdas“, „gyvenimas žudant vienas kitą“ ir pan. Koncerto šaltinis yra 2002 m. 
sukurtas garso takelis žymiajam Godfrey Reggio filmui Naqoyqatsi: Life as 
War, kuris vainikavo filmų trilogiją apie technologijų įtaką žmonijos kultūrai 
(pirmieji du filmai – Koyaanisqatsi ir Powaqqatsi). Paskutiniame trilogijos eta-
pe buvo iškelta idėja kaip kompiuteriniais vaizdais atskleisti techonologijų ir 
gamtos sąveiką. Glasso muzika kino filmui, kaip įprasta, sukurta tradiciniams 
instrumentams, originalioje partitūroje svarbus vaidmuo teko violončelei, 
kurią garso takelyje įrašė Yo-Yo Ma. Atlikus nemažai kupiūrų ir pritaikius vio-
lončelės partiją koncerto žanrui, buvo sukomponuotas naujas septynių dalių 
kūrinys. Šioje muzikoje girdėti Glasso kūrybiniam braižui būdinga minimalis-
tinė faktūra, palydinti įmantrią violončelės liniją.  
Kūrinio 7 dalys: Movement I – Naqoyqatsi, Movement II – Massman, Mo-
vement III – New World, Movement IV – Intensive Time, Movement V – Old 
World, Movement VI – Point Blank, Movement VII – The Vivid Unknown. 

Philip Glass, see pp. 12–13.
The title term in the Cello Concerto No. 2 Naqoyqatsi (2012) is drawn 
from Hopi cosmology. The word roughly translates as “war as a way 
of life” or “a life of killing each other.” The music in the Concerto is not 
new but is drawn from the score to the film of that title composed by 
Glass in 2002. The film Naqoyqatsi: Life as War by filmmaker and phi-
losopher Godfrey Reggio completed the film trilogy he began with 
Koyaanisqatsi ir Powaqqatsi in this visually striking examination of the 

impact of technology upon our culture. The last film used an idea of 
computer-assisted imagery to address the theme of the relationship 
between technology and the natural world. Glass’ music, as usual, is 
entirely performed on conventional orchestral instruments. The origi-
nal score had a prominent cello part, performed on the soundtrack 
recording by Yo-Yo Ma, and Glass has here (in the Concerto) boiled 
the original score, with a dozen cuts, down to seven movements. The 
music combines the composer’s characteristic minimal textures with 
more elaborate cello lines. 

Lietuvos valstybinį simfoninį orkestrą (LVSO) 1988 m. subūrė jo meno 
vadovas ir vyriausiasis dirigentas Gintaras  Rinkevičius. Nuo 1999 m. LVSO 
pasirodymus rengia Vilniaus kongresų rūmų koncertų salėje, koncertuoja 
Lietuvoje ir svetur (Prancūzijoje, Italijoje, Vokietijoje, Olandijoje, Ispanijoje, 
Didžiojoje Britanijoje, Taivane ir kt.), dalyvavo prestižiniuose festivaliuose: 
Varšuvos ruduo, Europamusicale Miunchene, Estorilio pakrantė Portugalijoje, 
Santa Kruso ir Santandero Ispanijoje, Nijono Šveicarijoje, Čičesterio bei Lidso 
Didžiojoje Britanijoje. Su LVSO yra koncertavę iškilūs solistai ir dirigentai.
LVSO kūrybinėje veikloje – unikalios teminės programos, lietuviškų partitūrų 
premjeros, atliktos visos Mahlerio ir Beethoveno simfonijos. Gausų simfoni-
nės muzikos repertuarą papildo koncertiniai ir sceniniai operų pastatymai, 
parengta apie 20 operų, 2007 m. atlikta pusiau sceninė Juliaus  Juzeliūno 
operos Žaidimas premjera. Nuo 2006 m. bendradarbiaudamas su režisiere 
Dalia Ibelhauptaite ir kostiumų dailininku Juozu Statkevičiumi LVSO kasmet 
pastato bent po vieną naują operos spektaklį.
LVSO diskografijoje daugiau kaip 20 kompaktinių plokštelių, nuo 2005 m. 
įgyvendinamas išskirtinis užmojis Lietuvos muzikos istorijoje įrašyti ir išleisti 
visus Mahlerio simfoninius kūrinius. 2006 m. orkestrui suteikta Japonijos vy-
riausybės kultūrinė parama – daugiau kaip 1 mln. litų vertės nauji muzikos 
instrumentai.

Pagal www.lvso.lt



76 77

Lithuanian State Symphony Orchestra (LSSO) was founded on the 
initiative of Gintaras Rinkevičius, its artistic director and principal con-
ductor in 1988. Since 1999, the LSSO has been baded in the Vilnius 
Congress Concert Hall. The orchestra gives concerts in Lithuania and 
abroad (France, Italy, Germany, the Netherlands, Spain, Great Britain, 
Taiwan, etc.), has taken part in prestigious festivals including Warsaw 
Autumn, Europamusicale in Munich, Estoril Shores in Portugal, Santa 
Cruz and Santander in Spain, Nyon in Switzerland, Chichester and 
Leeds in Great Britain. The LSSO has collaborated with prominent solo-
ists and conductors.
The LSSO has presented a number of unique thematic programmes, 
premiered Lithuanian opuses, and performed complete sympho-
nies by Mahler and Beethoven. The orchestra’s symphonic repertoire 
is complemented by concert versions of staged operas that total in 
about 20. In 2007, the orchestra premiered Žaidimas (The Game), a 
semi-staged opera by Julius Juzeliūnas. In 2006, the LSSO commenced 
the collaboration with theatre director Dalia Ibelhauptaitė and cos-
tume designer Juozas Statkevičius. The team annually produces at 
least one new opera. 
The LSSO’s discography amounts to more than 20 CDs. Since 2005, 
the orchestra has carried out an exceptional project in Lithuania – to 
record and release Mahler’s complete symphonic works. In 2006, the 
orchestra was granted Japanese governmental cultural support – over 
a million litas for purchase of new music instruments.

After www.lvso.lt

Scenoje „įelektrinančiais“ pasirodymais 
intriguojantis atlikėjas Gavrielis Lipkindas 
(g. 1977) apdovanotas ypatingu kūrybin-
gumu, mąstymo gelme ir erudicija bei 
nuoširdumu. Lipkindas muzikinį išsilavini-
mą įgijo trijose reikšmingose muzikos ins-
titucijose – tai S. Rubino muzikos akademi-
ja Tel Avive, Frankfurto muzikos ir atlikimo 
menų universitetas ir naujosios Anglijos 
konservatorija, yra nugalėjęs bei pelnęs 
daugiau kaip dvylika premijų prestižiniuo-
se konkursuose. Šis violončelininkas, dar 
būdamas jaunas, pasiekė tikras karjeros 

aukštumas, yra griežęs pagrindinėse pasaulio koncertų salėse su svarbiau-
siais orkestrais, atlikėjais ir dirigentais. Patyręs stulbinančią koncertuojančio 
violončelininko sėkmę ir būdamas 23 metų Lipkindas nusprendė gilintis į 
atliekamos muzikos esmę ir jo paties repertuarą, bendradarbiauti su kompo-
zitoriais bei daryti aukščiausios kokybės įrašus. Tuo tikslu jis įkūrė garso įrašų 

kompaniją Lipkind Productions ir yra išleidęs dvi kompaktines plokšteles – tai 
jo paties aranžuočių rinkinys Miniatures and Folklore bei pirmasis Bacho siuitų 
violončelei albumas Single Voice Polyphony. Šie įrašai atspindi įvairiapusišką 
Lipkindo kūrybinį portretą, dvi reikšmingas jo veiklos kryptis – jį kaip kompo-
zitorių ir kaip violončelės meistrą. Atlikėjo repertuare greta visų pagrindinių 
kūrinių violončelei išvysime ir šiuolaikinių paritūtų, naujų užsakymų, jo paties 
aranžuočių bei transkripcijų.
Kompanijos D. & M. P. paramos dėka, Lipkindas griežia unikalia Bolonijos 
meistro Aloysiaus Michaelio Garani violončele, kuri, kaip spėjama, buvo pa-
gaminta 1670–1680 m. ir muzikų pasaulyje vadinama Zihrhonheimerio vio-
lončele. 

Pagal www.lipkind.info

Gavriel Lipkind (b. 1977), an intriguing and dynamic musician on 
stage, is also a person of great creativity and thought, intellectual 
involvement and kindness. He has graduated from three major acad-
emies (S. Rubin Music Academy of Tel Aviv University, the Frankfurt 
University of Music and Performing Arts, and the New England Con-
servatoire) and won more than twelve top prizes in major competi-
tions. Lipkind very early enjoyed a stellar rise to fame and appeared in 
some of the world’s most prestigious venues, working alongside out-
standing musicians. In spite of his fulminant success as a musician, he 
decided aged 23 to take a sabbatical to focus wholly on the innermost 
depths of his musicianship – to work reflectively on his repertoire, li-
aise with composers, and make recordings of the highest quality. Lip-
kind produced two contrasting recordings: Miniatures and Folklore, 
featuring his own arrangements, and Single Voice Polyphony (Volume 
1), showcasing Bach Cello Suites. These productions represent very dif-
ferent, yet equally important facets of Lipkind’s musical creativity – his 
own compositional voice, coupled with a deep knowledge of the cello. 
As well as all the major works for cello, Lipkind’s repertoire now also 
encompasses numerous rarities, newly commissioned works and his 
own arrangements and transcriptions. 
Lipkind plays a unique Italian cello labeled Aloysius Michael Garani, 
estimated to have been completed in the years 1670–1680; an enigma 
which has come to be known as the Zihrhonheimer cello. This instru-
ment has been made available thanks to the generous support of D. & M. P. 

After www.lipkind.info
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Andris Veismanis (g. 1965) 1997 m. Latvi-
jos muzikos akademijoje baigė chorinio 
dirigavimo magistro studijas (prof. I. Koka-
rio kl.), vėliau simfoninį ir operinį dirigavi-
mą studijavo Maskvoje (prof. J. Simonovo 
kl.) ir Budapešte, Paryžiuje gilinosi į seno-
sios ir barokinės muzikos studijas, vado-
vaujamas Williamo Christie ir barokinės 
muzikos ansamblio Les Arts Florissants.
Veismanis yra Latvijos nacionalinės ope-
ros Tarybos vadovo patarėjas meno reika-
lams, diriguoja Rygos kameriniam chorui 

Ave Sol bei Vidžemės kameriniam orkestrui. 1997–2006 m. maestro buvo La-
tvijos nacionalinės operos choro meno vadovas ir dirigentas, nuo 2006 m. – 
šio teatro dirigentas. 1989–1997 m. Veismanis buvo kamerinio choro Sacrum 
meno vadovas. Tarp svarbiausių maestro diriguotų spektaklių – Purcello ope-
rų Didonė ir Enėjas ir Fėjų karalienė pastatymai, Händelio Alčina, Glucko Orfė-
jas ir Euridikė, Lūsenio Paukščių opera, Britteno Sraigto posūkis, Bacho Pasija 
pagal Joną, Händelio oratorijos Mesijas ir Saulius bei daugelis kitų stambios 
formos kūrinių.
Veismanis du kartus pelnė Latvijos didįjį muzikos apdovanojimą už operų 
pastatymus: 1993 m. – už operos Didonė ir Enėjas pastatymą akademijoje 
Avantgarde, 1998 m. – už operos Alčina pastatymą Latvijos nacionalinėje 
operoje.
	

Andris Veismanis (b. 1965) in 1997 received an MA in choir conduct-
ing under Prof. Imants Kokars from the Latvian Academy of Music. He 
studied symphonic and opera conducting with Prof. Yuri Simonov in 
Moscow and Budapest as well as the Baroque and Early music stud-
ies with William Christie and orchestra Les Arts Florissants in Paris, and 
others.
Currently, an Artistic Advisor to the Chairman of the Board of the Latvi-
an National Opera, a conductor of the Riga Chamber Choir Ave Sol, a 
conductor of the Vidzeme Chamber Orchestra. In 1997–2006, he was 
the Principal Chorus Master of the Latvian National Opera; since 2006, 
a conductor at the Latvian National Opera. Also, the artistic leader of 
the Sacrum Chamber Choir, from 1989 to 1997. Among his best pro-
ductions are Dido and Aeneas and The Fairy Queen by Purcell, Alcina by 
Handel, Orfeo ed Euridice by Gluck, The Birds’ Opera by Jānis Lūsēns, The 
Turn of the Screw by Britten, Passions after St John by Bach, oratorios 
Messiah and Saul by Handel, and many others. In 1993, the laureate 
of the Latvian Great Music Award for Dido and Aeneas staged by the 
Avantgarde Academy and in 1998, for Alcina staged at the Latvian Na-
tional Opera.
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Lapkričio 5 d., trečiadienis, 19 val., Vilniaus kongresų rūmai
5 November, Wednesday, 7 p.m., Vilnius Congress Concert Hall

PHILIP GLASS
ir | and the

PHILIP GLASS ENSEMBLE
Michael Riesman, muzikos vadovas | Music Director

Philip Glass kompozitorius, klavišiniai | composer, keyboards

Lisa Bielawa klavišiniai, vokalas | keyboards, voice

Dan Bora gyvas garsas | live sound mix

David Crowell mediniai pučiamieji | woodwinds

Jon Gibson mediniai pučiamieji | woodwinds

Ryan Kelly garso inžinierius scenoje | onstage audio engineer 

Michael Riesman muzikos vadovas, klavišiniai | music director, keyboards

Mick Rossi klavišiniai | keyboards

Andrew Sterman mediniai pučiamieji | woodwinds

Philip Glass
Mad Rush
Parts 1 and 2 (Music in 12 Parts)
The Grid (Koyaanisqatsi)

P ertrauka         |  I ntermission         

Building (Einstein on the Beach)
Floe (Glassworks)
Facades (Glassworks)
Rubric (Glassworks)
Act III (The Photographer)

Fotografas | Photographer James Ewing 

Philip Glass, žr. p. 10–11.
The Philip Glass Ensemble savo veiklą sieja su amerikiečių muzikos ikonos – 
kompozitoriaus Philipo Glasso kūryba. 1968 m. suburtą ansamblį sudarė 
septyni muzikantai, pirmaisiais metais Glassas ėjo ansamblio meno vado-
vo pareigas. Pirmą pasirodymą ansamblis surengė 1969 m. gegužę Niujor-
ke, Whitney Amerikos meno muziejuje (Whitney Museum of American Art). 
Anot kompozitoriaus, pirmieji metai buvo tikras iššūkis: „Siekiau, kad mano 
ansamblis kiekvienais metais surengtų užtektinai koncertų, nes reikėjo iš to 
pragyventi, mokėti sveikatos draudimo mokesčius. Organizuodamas pirmą-
sias mūsų gastroles išsiunčiau apie 120 laiškų, o gavau tik šešis atsakymus. 
Pasirodymus surengėme Takomoje, Sen Luise, Mineapolyje ir dar keliose 
vietose. Savo autobusiuką tai pakraudavome, tai iškraudavome, po to kon-
certuodavome, o tada vėl visą įrangą pakraudavome į autobusiuką ir važiuo-
davome toliau. Apsistodavome vietinių organizatorių namuose. Tačiau 8-ojo 
dešimtmečio viduryje jau buvome žinomi ir įsitvirtinę.“
Ansamblio instrumentinė sudėtis tapo skiriamuoju Glasso ankstyvojo mini-
malistinio stiliaus bruožu. Grupę sudaro apie dešimt atlikėjų (įskaitant garso 
inžinierius). Jų skaičius ir sudėtis kinta priklausomai nuo atliekamos muzi-
kos, tačiau ansamblio pagrindą sudaro pučiamieji (saksofonai, fleitos, bosi-
nis klarnetas), klavišiniai (sintezatoriai) ir solfedžiuojantis sopranas. Per ilgus 
savo gyvavimo metus ansamblis pasirodymų surengė visuose pasaulio že-
mynuose, svarbiausiose koncertų salėse ir festivaliuose, įrašė ir išleido gausy-
bę kompaktinių plokštelių, bendradarbiaujant su garso įrašų kompanijomis 
Sony, Nonesuch, ir Orange Mountain Music. 
1976 m. Glassas savo ansambliui sukūrė pirmą, kompozitorių plačiai išgar-
sinusią operą Einstein on the Beach (Einšteinas pliaže). Vėliau kompozitorius 
ėmė plėsti savo kūrinių instrumentuotę, kūrė simfonijas, koncertus ir kitas 
kompozicijas tradiciniam orkestrui. O ansamblis ir toliau propagavo anksty-
vąją Glasso kūrybą bei vėlesnes partitūras, pritaikytas jų sudėčiai ir galimy-
bėms. Tarp svarbesnių garso įrašų XX a. pabaigoje minėtinos kompaktinės 
plokštelės su muzikinio teatro The Photographer (Fotografas, 1990, CBS Mas-
terworks) ir garso takelio kino filmui Koyaanisqatsi (1998, Nonesuch) įrašais. 
Ansamblis koncertinių pasirodymų ir įrašų veiklą tęsia ir šiame tūkstantme-
tyje. Tarp naujausių leidinių – dviguba kompaktinė plokštelė A Retrospective 
(2010, Orange Mountain Music) su 2006 m. koncerto Monterėjuje (Meksika) 
įrašu. 2012–2014 m. ansamblis visame pasaulyje – Monpeljė, Londone, Emi-
lijos Redže, Toronte, Brukline ir kt. surengė pasirodymų su atnaujintu operos 
Einstein on the Beach pastatymu. 2014 m. rugsėjį Bruklino muzikos akade-
mijos festivalyje Next Wave ansamblis koncertavo su grupe Steve Reich and 
Musicians, taip įprasmindami ilgametį, daugiau kaip trisdešimt metų besitę-
siantį Glasso ir Reicho muzikavimą drauge scenoje.

Pagal www.philipglass.com



82 83

Ansamblio muzikos vadovas Michaelas Riesmanas (klavišininkas) vadovavo 
įrašant daugelį Glasso kūrinių, tarp jų – Einstein on the Beach, Glassworks ir The 
Photographer, beveik visą Glasso muziką garso takeliams, pavyzdžiui, Koyaa-
nisqatsi, Mishima, The Thin Blue Line. Kaip dirigentas dukart pelnė Grammy 
nominaciją; dalyvavo įrašant Paulo Simono, Scotto Johnsono, Mike’o Oldfiel-
do, Ray’aus Manzareko, Davido Bowie ir Gavino Bryarso albumus. Riesmanas 
studijavo Mannes muzikos kolegijoje, Harvardo universitete apgynė mokslų 
daktaro laipsnį, dėstė Harvardo universitete ir Niujorko valstijos universite-
to Purchase kolegijoje; buvo Malboro ir Tangelvudo festivalių reziduojantis 
kompozitorius.

Lisa Bielawa (klavišiniai, vokalas), kaip kompozitorė 2009–2010 m. pelnė 
Romos apdovanojimą. Pastaruoju metu darbuojasi ties kūriniu Tempelhof 
Broadcast – tai erdvinė simfonija šimtams atlikėjų, nuskambėjusi 2013 m. 
Berlyno Tempelhofo aerodrome. Bielawos kūrinių garso įrašus leidžia kom-
panijos Tzadik, Orange Mountain Music, BMOP/sound, Sono Luminus ir innova. 
Su Glasso ansambliu bendradarbiauja nuo 1992 m.

Danas Bora (gyvas garsas), garso inžinierius ir vadovas, dirbo su tokiais atlikėjais 
kaip Antony, Glassas, Nico Mühly, grupė The Magnetic Fields. New York Times Borą 
vadina provokuojančiu kūrėju. Jis dalyvavo kuriant teatro spektaklius, garso įrašų 
albumus, filmus, tarp kurių The Life and Death of Marina Abramovic. Pelnė Akade-
mijos apdovanojimą už  Fog of War ir Woody Alleno Cassandra’s Dream.

Davidas Crowellas (mediniai pučiamieji), kompozitorius ir atlikėjas; žurnale 
Exclaim jo grojimas apibūdinamas kaip „ypatinga vizija, peržengianti žanro 
ribas“, o jo kūrybą Boston Globe pavadino „kristalų skaidrumo skambesiu“. 
Crowello kūriniai skambėjo MATA ir Tribekos naujosios muzikos festivaliuose, 
tokiose erdvėse kaip Šiuolaikinio meno muziejus, Merkin Hall.

Jonas Gibsonas (mediniai pučiamieji), daugiau kaip 40 metų šiuolaikinės 
muzikos srityje kuriantis kompozitorius, multi-instrumentininkas ir vaizdo 
menininkas. Glasso ansamblio narys nuo pat jo įkūrimo. 

Niujorke gyvenantis Ryanas Kelly (garso inžinierius scenoje) kilęs iš Olalos 
(Vašingtono valstija), studijavo Full Sail universitete. Dalyvavo rengiant tokių 
atlikėjų kaip Nico Muhly, Valgeiras Sigurðssonas ar Beyoncé pasirodymus, stu-
dijinius projektus.

Mickas Rossi (klavišiniai) jau dvylika metų bendradarbiauja su ansambliu 
kaip pianistas, perkusininkas ir dirigentas. Taip pat dirbo su Paulu Simonu, 
Dave’u Douglasu, Leonardu Cohenu ir Renee Fleming; surengė pasirodymų 
tokiose salėse kaip Sidnėjaus operos teatras, Niujorko Carnegie Hall, Hollywo-
od Bowl ir MoMA. Neseniai Orange Mountain Music išleido jau devintą Rossi 
kompaktinę plokštelę Songs From The Broken Land.

Andrew Stermanas (mediniai pučiamieji), ansamblio narys nuo 1992 m. 
Bendradarbiavo su Franku Sinatra, Freddie Hubbardu, Dizzy Gillespie, Sarah 
Vaughan, Aretha Franklin, Buddy Richu, Kelly Clarkson, Tony Bennettu. Išlei-
do tris solines kompaktines plokšteles. 2010 m. pelnė Nacionalinio menų pa-
ramos fondo stipendiją.

Dougas Witney (pastatymo vadovas), ansamblio ir kitų kompanijos Po-
megranate Arts projektų pastatymų ir apšvietimo vadovas. Anksčiau buvo 
Niuhaveno festivalio Arts&Ideas pastatymų vadovas ir šviesų dailininkas, An 
Arboro muzikų sąjungos Konektikuto pastatymų vadovas, Bruklino muzikos 
akademijos techninis koordinatorius ir šviesų dailininkas. 

Jimas Woodardas (turo vadovas) nuo 1999 m. yra Glasso ir jo ansamblio gas-
trolių logistas. Prieš tai dirbo atsakinguoju vadovu JAV teatruose – San Diego 
La Jolla Playhouse, Atlantos Alliance Theatre, Ankoridžo Alaska Repertory The-
atre. Woodardas yra Glasso festivalio The Days And Nights Didžiajame Sure 
(Kalifornija) pagrindinis vadovas. 

Pomegranate Arts (turo vadyba) – tarptautiniais šiuolaikinio meno projek-
tais užsiimanti nepriklausoma kompanija, dirbanti su pasaulinio garso meni-
ninkais ir jų kolektyvais, tarp kurių – Philipas Glassas, Laurie Anderson, Danas 
Zanes, Lucinda Childs, Goranas Bregovicius, Londono teatras Improbable ar 
šokio trupė Sankai Juku. 

Philip Glass, see pp. 12–13.
The Philip Glass Ensemble is a chamber group mainly devoted to 
performing works by iconic American composer Philip Glass. The en-
semble was founded by the composer in 1968 and originally consisted 
of seven members. Glass himself served as the group’s music director 
in the early years. The first performance by the ensemble was held in 
May 1969 at the Whitney Museum of American Art in New York. As 
Glass remembers: “My strategy was to play enough concerts every year 
that I could pay the musicians twenty times a year and provide them 
with unemployment and health benefits. To organize our first tour, I 
sent out something like 120 letters and got six responses. We played 
in Tacoma, St. Louis, Minneapolis and a few other places. We loaded 
our van, unloaded it, played the concert, loaded up the van again and 
drove on. Presenters put us up in their homes. But, by the mid-’70s, we 
were starting to establish ourselves.”
The instrumentation of the ensemble became a hallmark of Glass’ early 
minimalist style. The group consists of about 10 members (including 
a sound engineer), though the number may vary. While the ensem-
ble’s exact instrumentation has varied according to the demands of 
the composition, it has generally consisted of amplified woodwinds 
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(typically saxophones, flutes, and bass clarinet), keyboard synthesiz-
ers and solo soprano voice (singing solfege). Over the past years, the 
group has performed on four continents in some of the world’s most 
prestigious music festivals and concert venues. It has made numerous 
recordings over the years, most available on the Sony, Nonesuch, and 
Orange Mountain Music labels. 
1976 was the year Glass wrote his first and now famous opera, Einstein 
on the Beach, for the ensemble. After Einstein, Glass began expand-
ing the instrumentation in his compositions, eventually composing 
symphonies, concertos, and other works for standard orchestra. In the 
1980s and beyond the ensemble continued playing Glass’ early works, 
as well as later ones scored for their resources. Many later recordings 
were quite successful, like the 1990 CBS Masterworks CD of The Pho-
tographer and the 1998 film score Koyaanisqatsi, on Nonesuch. In the 
new century the ensemble has continued apace both in concert and 
on recordings. Among later recordings is the 2010 Orange Mountain 
Music double-CD set entitled A Retrospective, which features various 
works performed at a live concert in Monterrey, Mexico, in 2006. From 
2012 until early 2014 the ensemble presented, along with many other 
talented performers, a revival of Einstein on the Beach in Montpellier, 
London, Reggio Emilia, Toronto, Brooklyn, and various other cities. In 
early September of 2014 the ensemble was performing with Steve 
Reich and Musicians at the Brooklyn Academy of Music Next Wave Festival. 
It has been over thirty years since Glass and Reich have shared a stage.

After www.philipglass.com

Michael Riesman (keyboards), music director of the Philip Glass En-
semble, has conducted many recordings of works by Glass, including 
Einstein on the Beach, Glassworks and The Photographer, and almost 
every Glass film soundtrack including Koyaanisqatsi, Mishima, and The 
Thin Blue Line. He has received two Grammy nominations as conductor 
and has conducted and performed on albums by Paul Simon, Scott 
Johnson Mike Oldfield, Ray Manzarek, David Bowie, and Gavin Bryars. 
Riesman studied at Mannes College of Music and Harvard University, 
where he received a PhD, and has taught at Harvard and SUNY-Pur-
chase. He has been composer in residence at the Marlboro Music Fes-
tival and at the Tanglewood Festival. 

Lisa Bielawa (keyboards, voice), composer-vocalist, a 2009–2010 
Rome Prize winner in Musical Composition. Bielawa is currently at 
work on Tempelhof Broadcast, a spatialized symphony for hundreds of 
musicians to be performed in 2013 at Tempelhof Airfield. Her music is 
available on the Tzadik, Orange Mountain Music, BMOP/sound, Sono 
Luminus and innova labels. She began touring with the Philip Glass 
Ensemble in 1992.

Dan Bora (live sound mix), as producer/engineer works with artists 
including Antony, Philip Glass, Nico Mühly, and The Magnetic Fields. 
Praised as “deft,” “provocative and even poignant…” (NY Times), his 
credits appear in theatre, albums and films, including  The Life and 
Death of Marina Abramovic; the Academy Award winning  Fog of 
War and Woody Allen’s, Cassandra’s Dream.

David Crowell (woodwinds), composer and instrumentalist, has been 
praised for a “singular vision that transcends genre” (Exclaim) and com-
positional work that is “notable for its crystalline sonic beauty” (Boston 
Globe). His music has been performed at the Museum of Modern Art, 
Merkin Hall and for the MATA and Tribeca New Music festivals.

Jon Gibson (woodwinds), a composer, multi-wind instrumentalist and 
visual artist, has been active in contemporary music for over 40 years. 
He has been a member of the Philip Glass Ensemble since its inception 
in 1969. 

Ryan Kelly (onstage audio engineer), based in New York City. Original-
ly from Olalla, WA Ryan attended Full Sail University’s Recording Arts 
program. His career has included live performance and studio projects 
with Nico Muhly, Valgeir Sigurðson and Beyoncé.

Mick Rossi (keyboards), twelve year Philip Glass collaborator and en-
semble-member as pianist, percussionist, and conductor, has worked 
with a diversity of artists including Paul Simon, Dave Douglas, Leon-
ard Cohen, and Renee Fleming. Recent venues include Sydney Opera 
House, Carnegie Hall, Hollywood Bowl, and MoMA. His ninth CD Songs 
From The Broken Land is currently out on Orange Mountain Music.

Andrew Sterman (woodwinds), member of the Philip Glass Ensem-
ble since 1992. Performed with Frank Sinatra, Freddie Hubbard, Dizzy 
Gillespie, Sarah Vaughan, Aretha Franklin, Buddy Rich, Kelly Clarkson, 
Tony Bennett. Three solo CDs currently available. Sterman was recipi-
ent of a 2010 commission from the National Endowment for the Arts.

Doug Witney (production manager), a production manager and light-
ing supervisor for the Philip Glass Ensemble and other Pomegranate 
Arts projects. Past positions include originating Production Director/
Resident Lighting Designer for the International Festival of Arts&Ideas 
in New Haven, Connecticut Production Director for Universal Musical 
Society in Ann Arbor, Michigan;  and Technical Coordinator/Resident 
Lighting Designer at Brooklyn Academy of Music. 
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Jim Woodard (road manager) has been coordinating the touring logis-
tics for Philip Glass and his ensemble since 1999. Prior to working with 
the PGE he has served as a Company Manager for American regional 
theatres such as La Jolla Playhouse in San Diego, CA, the Alliance Thea-
tre in Atlanta, GA and the Alaska Repertory Theatre in Anchorage, AK. 
Woodard serves as General Manager of Philip Glass’ new Arts Festival 
in Big Sur, CA, The Days And Nights Festival.

Pomegranate Arts (Touring Producer), an independent production 
company dedicated to the development of international contempo-
rary performing arts projects. Since its inception, Pomegranate Arts 
has conceived, produced, or represented projects by Philip Glass, Lau-
rie Anderson, London’s Improbable Theatre, Sankai Juku, Dan Zanes, 
Lucinda Childs and Goran Bregovic, among others. 

Mad Rush (Beprotiškas skubėjimas, 1980) 
Bremeno radijo užsakymu sukurta pjesė vargonams/fortepijonui pager-
bia Dalai Lamą, apsilankiusį Šiaurės Amerikoje. Ši atviros formos (arba „ne-
apibrėžtos trukmės“) pjesė skambėjo Dalai Lamos pirmo viešo kreipimosi į 
Niujorko gyventojus 1981 m. rudenį metu, jam įžengiant į Šv. Jono pranašo 
katedrą Niujorke, vargonais griežė patsai Glassas. Vėliau choreografė Lucinda 
Childs šią muziką panaudojo to paties pavadinimo šokio spektakliui. Išplėto-
tos trijų dalių formos pjesę sudaro septyni epizodai.

Music in Twelve Parts (Dvylikos dalių muzika, 1971–1974) 
Dvylikos pjesių ciklas yra įspūdingas repetityvinės technikos, kuri būdinga 
Glasso muzikai nuo XX a. 7 dešimtmečio vidurio, sąvadas. Penki atlikėjai groja 
vienuolika instrumentų – tai trys elektriniai vargonai, dvi fleitos, keturi sakso-
fonai (du sopraniniai, po vieną altinį ir tenorinį) bei moteriškas vokalas. Pra-
džioje Glassas sukūrė vieną pjesę, kurią pavadino Music in Twelve Parts, nes 
ji buvo sumanyta kaip dvylikos linijų kontrapunktas. Tačiau kompozitorius 
sulaukė klausimo – o kaip skamba kitos vienuolika pjesių? Jį uždavė viena jo 
bičiulė, išklausiusi šią pjesę ir iki galo nesupratusi jos sumanymo. Glassą šis 
nesusipratimas sudomino ir paskatino sukurti dar vienuolika pjesių. Bendra 
ciklo trukmė – daugiau kaip trys valandos. Pasaulinė premjera įvyko 1974 m. 
Niujorko rotušėje ir truko daugiau kaip keturias valandas. 1975 m. Pjesės Nr. 1 
ir 2 buvo įrašytos į vinilinę plokštelę (garso įrašų kompanija Caroline), o viso 
ciklo garso įrašas pasirodė 1989 m.
Visos dvylika ciklo pjesių yra savaip žavingos, tačiau pirmoji, originalioji pjesė 
Part I išlieka bene jausmingiausios Glasso kada nors sukurtos muzikos pavyz-
džiu. Kita vertus, tai vienas konstruktyviausių šio kompozitoriaus kūrybos fra-
gmentų, nes bet kuriame partitūros vertikalės taške figūruoja du garsai cis ir 
fis, juos atlieka bent vienas instrumentas. Iškart po pirmosios pjesės atliekama 

Part II skamba kita tonacija, greitesniu tempu, pasižymi įvairesne melodija ir 
ritmu, čia įsitraukia ir žmogaus balsas – tai sopranas, kuris, kaip įprasta Glasso 
ankstyvuosiuose kūriniuose, ne dainuoja, bet solfedžiuoja.

The Grid (Tinklas, iš garso takelio Koyaanisqatsi, 1982)
1982 m. režisierius Godfrey Reggio sukūrė savo garsiosios trilogijos pirmą 
dalį – filmą Koyaanisqatsi. Hopi kalba žodis Koyaanisqatsi reiškia „sutrikusį, 
nesubalansuotą gyvenimą“. Muziką šiam filmui parašė Glassas. Filmą sudaro 
lėtai besimainanti miestų ir natūralių Amerikos gamtovaizdžių filmuota me-
džiaga. Šioje vizualioje garsų poemoje nėra jokių veikėjų, dialogų ar pasako-
jimo. Tai – tiesiog vaizdų ir muzikos sugretinimas. 
The Grid yra ilgiausias (daugiau kaip 20 minučių) ir, be abejo, didingiausias 
garso takelio epizodas chorui ir ansambliui, skambantis bene apokaliptiš-
kiausiu kino filmo momentu. Epizodo pradžia, regis, elementari – senamadiš-
ka maniera grojantys variniai pučiamieji kupini elgariškos pompastikos. Ta-
čiau po kelių minučių pasigirsta Glasso „vizitinė kortelė“ – į muzikinį vyksmą 
greitais arpeggio pasažais įsitraukia klavišiniai ir mediniai pučiamieji, muzika 
radikaliai transformuojasi. Pamėginkite ilgai ir nuobodžiai važiuodami pasi-
klausyti The Grid ir suprasite hipnotizuojantį greitkelio poveikį. 

Building (Pastatas, iš operos Einstein on the Beach, 1974)
Einstein on the Beach laikoma bene reikšmingiausiu Glasso ir Roberto Wilsono 
bendradarbiavimo rezultatu. Tai pirmoji opera iš istorinių portretų trilogijos 
greta operų Akhnaten and Satyagraha. Operą sudaro keturi veiksmai, įrėmin-
ti ir jungiami penkiais intermezzo, joje vengiama tradicinio naratyvo, pirme-
nybė teikiama išraiškingiems paveikslams, spalvoms ir apšvietimui, greitų ir 
lėtų epizodų priešpastatymui. Iš kompozitoriaus atsiminimų apie kūrybinį 
procesą: „Ant fortepijono pulto pasidėjęs [Wilsono eskizų sąsiuvinį] ėmiau 
kurti atskirus muzikos fragmentus tarsi prieš mane regimų piešinių protretus. 
1975-ųjų pavasarį pradėta operos partitūra buvo baigta lapkritį, visą šį laiką 
piešiniai buvo man prieš akis.“
Operos IV veiksmo I scena pavadinta Building, ją atlieka choras ir ansamblis. 
Šioje scenoje sugrįžta traukinio motyvas, operos siužetą iš viso perskrodžian-
tis tris kartus (pirmą kartą traukinio vaizdinys parodomas I veiksmo I scenoje, 
antrą kartą II veiksmo II scenoje panaudotas Nakties traukinio motyvas, bei 
paskutinį kartą traukinio vaizdinys parodomas scenoje Building). IV veiksme 
vizualus traukinio simbolis transformuojamas ir įgyja pastato formą. Trauki-
nio vaizdinį muzikinėje operos medžiagoje palydi tarpusavy susijusios trys 
temos. Scenoje Building skambanti trečioji tema – tai išplėtota antrosios, 
Nakties traukinio temos versija, jai būdingas aktyvus ritminis pradas, atskiros 
figūros kartojamos pagal aritmetines progresijas. 
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Floe, Facades, Rubric (iš ciklo Glassworks, 1983)
1982 m. Glassas tapo pirmuoju kompozitoriumi po Aarono Coplando, pra-
dėjusiu bendradarbiauti su įrašų kompanija CBS Masterworks. Dar 1968 m. 
subūręs savo ansamblį, kompozitorius tikrąją sėkmę, kritikų pripažinimą ir 
populiarumą patyrė po 1976-ųjų, sukūręs operą Einstein on the Beach. Tačiau 
jo CBS Masterworks išleistas pirmasis albumas Glassworks (Glasso kūriniai) su 
šešiomis trumputėmis pjesėmis sumušė visus rekordus: jo pardavimai buvo 
trigubai didesni nei operos, albumą entuziastingai vertino ir kritikai, ir klausy-
tojai, ir patsai kompoazitorius. Pasak Glasso: „Šią muziką rašiau įrašų studijai. 
Tačiau nemaža dalis pjesių gana greitai įsitvirtino ansamblio repertuare. Kur-
damas šešių dalių ciklą Glassworks ketinau su savo muzika supažindinti dar 
platesnę auditoriją nei iki šiol.”
Antroji ciklo pjesė Floe pradedama kvintomis valtornų partijoje, kiti instru-
mentai palaipsniui įstoja arpedžiuodami mažorinio septakordo garsais. Pjesę 
sudaro du identiški epizodai, juose negirdėti jokių moduliacijų, tik elemen-
tarios, nuolatos kartojamos harmoninės progresijos. Ketvirtoji ir penktoji 
pjesės, Rubric ir Façades buvo panaudotos 2008 m. sukurtoje dokumentinėje 
juostoje Man on Wire (Žmogus ant lyno) apie lyno akrobatą Phillippe Petit; 
Floe muzika skamba 1989 m. italų siaubo filmo La Chiesa (Bažnyčia) garso 
takelyje. Pjesė Façades, kurios pavadinimas siejamas su Niujorko pastatų 
architektūra Volstryte (Wall Street), buvo sukurta 1981 m. kaip garso takelio 
fragmentas vienai filmo Koyaanisqatsi scenai, kurią pakeitus, kūrinys iš garso 
takelio išimtas ir įtrauktas į ciklą Glassworks. Vis dėlto pjesė 1995 m. panaudo-
ta kitoje Reggio trumpametražinėje juostoje – Evidence (Įrodymas).

Act III (iš kamerinės operos The Photographer, 1983)
Eadweardas Muybridge’as (1830–1904) žinomas kaip vakarų ir centrinės 
Amerikos peizažų fotografas. Dauguma jo išradimų paveikė ir fotografijos 
meno vystymąsi, ir būsimą kino epochą. Tačiau daug mažiau žinoma jo as-
meninio gyvenimo istorijos tragedija. Muybridge’as susituokė būdamas 
penktoje dešimtyje. 1874 m. iš žmonai Florai siųstų laiškų sužinojo ją turint 
meilužį Colonelą Larkynsą, kurį apimtas pavydo nušovė. San Franciske vy-
kęs šio incidento tyrimas sulaukė tarptautinio dėmesio. Muybridge’as buvo 
išteisintas. Jo žmona pagimdė kūdikį nuo Larkynso, kurį, Florai neužilgo mi-
rus, augino fotografas.
Kamerinė opera The Photographer (Fotografas) sumanyta kaip trijų dalių 
kompozicija – spektaklis, koncertas ir šokis. Pirmame veiksme pasakojama 
Muybridge’o gyvenimo istorija. Antrą veiksmą sudaro smuiko solo pasirody-
mas, ekrane scenos gilumoje rodomos pirmo veiksmo metu padarytos nuo-
traukos. Trečiame veiksme finaliniam šokiui sugrąžinami visi veikėjai iš pirmo 
veiksmo (fotografas, jo žmona Flora, Larkynsas ir kt.).
Kūrinio pasaulinė premjera įvyko 1993 m. Bruklino muzikos akademijos fes-
tivalyje Next Wave.

Mad Rush (1980)
This piece was commissioned by Radio Bremen and originally com-
posed for organ. Lucinda Childs choreographed a solo dance to this 
piece shortly after its premiere.

Parts 1 and 2
MUSIC IN 12 PARTS (1971–74)
Begun in May 1971 and completed in April 1974, Music in Twelve Parts 
is an extended cycle of music normally requiring three live concerts to 
perform in its entirety. It is intended to describe a vocabulary of tech-
niques, which appear repeatedly in Philip Glass’ music. Individual parts 
feature one of several aspects of a common musical language. They 
are characterized by different procedures, note choices and rhythmic 
profiles. 

The Grid
KOYAANISQATSI (1982)
Koyaanisqatsi was written as the score to the film produced and di-
rected by Godfrey Reggio. Without dialogue or narrative structure, the 
film is the equivocation of the Hopi Indian word that means “life out of 
balance.” Koyaanisqatsi invited the viewer to take an intense look at the 
superstructure of modern life, consider the benevolence of technol-
ogy, and the notion of progress in the world in which we live. 

Building
EINSTEIN ON THE BEACH (1974)
Einstein on the Beach, Philip Glass and Robert Wilson’s most celebrated 
collaborative work, is an opera in four acts. It eschews conventional 
narrative line, projecting vivid images, color and light, and the con-
trasting of fast and slow movement. Philip Glass has said that the 
music of Einstein “is music not based on a sense of colloquial time, it’s 
based upon differences of continuity. It has its own emotional content 
which does not come from the process of emotional identification like 
traditional music.” It is the first in a trilogy of historical portrait operas 
by Mr. Glass, which include Akhnaten and Satyagraha.

Floe
Façades
Rubric
GLASSWORKS (1983)
In 1982 Philip Glass became the first composer since Aaron Copland to 
join the CBS Masterworks label. His first release on Masterworks, Glass-
works, was a conceptual album of six fairly short pieces with the inten-
tion of introducing Glass’ music to a wider audience. It tripled all sales 
projections. The music on Glassworks was written for the Philip Glass 
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Ensemble forces of keyboards and winds, augmented with the addi-
tion of violas, cellos, and French horns. With the success of the album, 
a number of the pieces were re-arranged so that they could be played 
live by the Ensemble, with keyboards and the Ensemble’s vocalist re-
placing the strings and horns.
Façades, the only piece in Glassworks not specifically written for the 
album, had been written in 1981 to accompany a scene in Godfrey 
Reggio’s film Koyaanisqatsi. That scene was subsequently re-edited so 
the music no longer fit and was taken out, and Glass was then free to 
incorporate the piece into Glassworks. The title refers to the façades of 
buildings in the Wall Street area of New York City. Façades was actu-
ally eventually used by Reggio to accompany a short film, Evidence, 
in 1995.

Act III
THE PHOTOGRAPHER (1983)
The Photographer (Act III) is a section from Philip Glass’ chamber opera 
The Photographer. The work received its world premiere at the Brook-
lyn Academy of Music’s 1993 Next Wave Festival. The Photographer is 
based on the life of nineteenth-century photographer Eadweard Muy-
bridge. He is known for his works as a landscape photographer of the 
Far West and Central America as well as his studies of the human figure 
and animals in motion. Eadweard Muybridge’s contribution to the de-
velopment of photography laid the groundwork for the development 
of motion picture. 

Pastatymo vadyba | Production Management
Pomegranate Arts, Inc.
Linda Brumbach, Prodiuserė | Producer

Vadyba | Management
Pastatymo vadovas | Production Manager Doug Witney
Gyvas garsas | Live Sound Mix Dan Bora 
Garso priežiūra | Sound Supervisor Dan Dryden
Garso inžinierius scenoje | Onstage Audio Engineer Ryan Kelly 
Atstovas spaudai | Press Representation Sacks& Company
 
Philipo Glasso ir Philip Glass Ensemble renginius organizuoja | Philip Glass and the Phi-
lip Glass Ensemble’s live events are produced and booked by 
Pomegranate Arts:
www.pomegranatearts.com
info@pomarts.com
Įkūrėja, prezidentė | Founder and President Linda Brumbach
Direktorė kūrybai | Managing Director, Creative Alisa E. Regas
Direktorius ūkiui | Managing Director, Operations Kaleb Kilkenny
Generalinio direktoriaus atstovė | Associate General Manager Linsey Bostwick
Kompanijos vadybos atstovė | Company Management Associate Katie Ichtertz
Administratorė | Office Manager Susannah Gruder
 
Philipo Glasso vadyba ir leidyba | Philip Glass is managed and published by 
Dunvagen Music Publishers Inc.:
www.philipglass.com
info@dunvagen.com
Vadovas | Director Jim Keller
Autorinių teisių koordinavimas | Licensing Coordinator Drew Smith

Daugiau informacijos | For more information on Philip Glass please visit www.philipglass.com 
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Lapkričio 6 d., ketvirtadienis, 18.30 val., Lietuvos nacionalinis operos ir 
baleto teatras
6 November, Thursday, 6.30 p.m., Lithuanian National Opera and Ballet 
Theatre

ONUTĖ NARBUTAITĖ
Opera Kornetas | Cornet
Premjera | Premiere 

2 v. opera lietuvių, vokiečių, prancūzų ir italų kalbomis | An opera in 2 acts, 
sung in Lithuanian, German, French and Italian.
 
Libreto autorė | Libretto by Onutė Narbutaitė

Muzikos vadovas ir dirigentas | Music Director and Conductor Robertas Šervenikas
Dirigentas | Conductor Julius Geniušas
Režisierius | Director Gintaras Varnas
Scenografė | Set Designer Medilė Šiaulytytė
Kostiumų ir grimo dailininkas | Costume and Make-Up Designer Juozas Statkevičius
Šviesų dailininkas | Light Designer Levas Kleinas
Vaizdo projekcijų dailininkas | Video Designer Rimas Sakalauskas
Choreografė | Choreographer Elita Bukovska (Latvija | Latvia)
Choro meno vadovas | Chorus Master Česlovas Radžiūnas

Vaidina | Cast:
Kornetas | Cornet – Tomas Pavilionis (tenoras | tenor) 
Markizas, Grafienė | the Countess – Jovita Vaškevičiūtė (mecosopranas | mezzo-
soprano)
Sapnų mergaitė | Dream Maiden – Rita Petrauskaitė (sopranas | soprano)
Generolas | General – Liudas Norvaišas (bosas | bass)
Rainer Maria Rilke – Jonas Sakalauskas (baritones | baritone)
Magdalena – Regina Šilinskaitė (sopranas | soprano)
Moteris raudona suknele | Woman in a Red Dress – Vilija Mikštaitė (mecosopranas | 
mezzo-soprano)
Amžininkas, Pirmas svečias | Contemporary, 1. Guest – Mindaugas Jankauskas 
(tenoras | tenor)
Leidėjas, Antras svečias | Publisher, 2. Guest – Egidijus Dauskurdis (bosas | bass)

Dirigentas | Conductor Robertas Šervenikas
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Onutė Narbutaitė, žr. p. 62–63
Opera Kornetas – laisva improvizacija 
Rainerio Marios Rilke’s Sakmės apie kor-
neto Kristupo Rilkės meilę ir mirtį tema. 
XVII amžiaus kronikoje užfiksuotą žinutę 
apie negrįžusį iš karo su turkais Austrijos 
imperatoriškojo Heisteršų pulko barono 
von Pirovano kuopoje kornetu tarnavusį 
jaunuolį Rilkę iš Langenau vienas didžiau-
sių Europos poetų XIX–XX a. sandūroje 
pavertė, jo paties žodžiais tariant, poetiniu 
„skrydžiu vienu įkvėpimu“. Ši operinė im-

provizacija jau XXI amžiuje tarsi kalba apie tos istorijos universalumą, tarsi 
sako, kad žmogaus ilgesys – meilės ar transcendencijos, – nepaisant nieko, 
išlieka tas pats.
Librete pasitelkiami įvairių Rilke’s literatūrinių tekstų ir laiškų fragmentai, taip 
pat fragmentiškai vartojamas ir Sakmės tekstas (į lietuvių kalbą vertė Hen-
rikas Nagys, 1943). Savaip perpasakojant korneto Kristupo Rilkės istoriją, 
pasitelkiamos ir kitų autorių – Homero, Goethe’s, Baudelaire’o, Miloszo (Mi-
lašiaus), Traklio, Celano, Prévert’o ir Kokoschkos (pastarajam Rilke’s leidėjas 
kažkada norėjo pasiūlyti iliustruoti Sakmę) – tekstų citatos. Taip sukuriamos 
naujos potekstės ir sąsajos, atsiranda literatūriniam pirmavaizdžiui akompa-
nuojantis asociatyvumas ir dokumentinis aspektas, o karo keliais traukiantis 
skausmingo ilgesio kamuojamas kornetas Kristupas Rilkė tampa lyg apiben-
drintu Poeto vaizdiniu, susiejančiu laikus ir kraštus. 
Operoje atspindima siužetinė Rilke’s poemos linija, tačiau ji yra savos vizijos 
dingstis, atspirties taškas, inspiracija.

Onutė Narbutaitė

Siužetas
I veiksmas – Kelias
Junkeris Kristupas Rilkė fon Langenau kamuojamas ilgesio traukia su raitelių 
kuopa karo keliais. Nuo nykios, monotoniškos tikrovės jis slepiasi sapnuose, 
kuriuose susipina paauglystės kompleksų aidai, meilės troškulys ir mirties 
nuojauta. Vienatvę praskaidrina užsimezgusi bičiulystė su jaunu prancūzu 
markizu, bet karas juos išskiria. Atsisveikindamas markizas įteikia kornetui 
savo sužadėtinės dovanotos rožės lapelį. „Mane saugos svetima moteris“, – 
liūdnai galvoja fon Langenau. Galiausiai generolas paskiria jį kornetu – vė-
liavnešiu. „Tai daug“, – nutaria kornetas. Jis „išjoja; vienas. Lyguma. Vakaras. 
Balno apkaustymai žvilga pro dulkes. Tada pateka mėnuo. Jis mato jo šviesą 
ant savo rankų. Jis svajoja.“ Jo sapną nutraukia riksmas – jauna nukankinta 
mergina šaukiasi pagalbos. Kornetas atpažįsta, kad tai nuolat į jo sapnus grįž-
tanti Sapnų Mergaitė. Kornetą sukrečia mirties artuma. Priešas netoli.

II veiksmas – Bokštas
Kuopa prijoja pilį. Poilsis! „Ne visuomet būti kariu. Vieną kartą plaukus vėlei 
tedraiko vėjai ir krūtinę nuogą teglamonėja, o tu gali šilkinėse kėdėse sėdėti 
ir jaustis lyg išsimaudęs vėsiam vandenyj. Ir vėlei pradėt prisiminti, kas yra 
moteris.“ Puotoje kornetas sutinka grafienę. Jo meilės troškimas išsipildo. „Iš 
vyno tamsaus ir tūkstančio rožių teka valandos šniokšdamos į sapnuojančią 
naktį.“ Tolimame bokšto kambaryje „nėra nieko grasinančio: jokio vakar, jokio 
rytoj“. Tačiau svaigi meilės naktis baigiasi žūtimi. Laimingas kornetas negirdi 
kilusios panikos, jį šaukiančių balsų ir trimitų. Jį pažadina tik Sapnų Mergaitės 
balsas. Ištrūkęs iš degančios pilies kornetas patenka į priešų apsuptį. Tačiau 
„jis mato vėlei tik sodus. Ir šešiolika lenktų kardų, kurie žvilgėdami krenta kir-
tis po kirčio, atrodo tik pokylis. Trykštančio vandenio strūklės.“

Onutė Narbutaitė, see p. 63
Opera Cornet is a free improvisation on the subject of Rainer Maria 
Rilke’s Die Weise von Liebe und Tod des Cornets Christoph Rilke (The Lay 
of the Love and Death of Cornet Christopher Rilke). In the chronicles of 
the 17th century there exists a message about a young man Rilke von 
Langenau who served as a cornet in the imperial Austrian Heistersch 
regiment of Baron von Pirovan and did not return from the war with 
Turks; this little fragment turned into a source of inspiration to one of 
the greatest European poets, who at the junction of the 19th–20th 
century transformed Rilke von Langenau’s story, in his own words, into 
a poetic “flight in one breath.” Now, in the 21st century, this opera-im-
provisation speaks of the universality of that story, as if trying to state 
that human yearning for love or transcendence always remains the 
same no matter the circumstances. 
In the libretto one can find fragments from Rilke’s works of literature 
and letters, there are also bits from Die Weise... (Lithuanian translation 
by Henrikas Nagys, 1943). This reading of the Cornet’s story is further 
embellished by quotes taken from the writings of other authors, such 
as Homer, Goethe, Baudelaire, Oscar Milosz, Georg Trakl, Paul Celan, 
Jacques Prévert and Oskar Kokoschka, to whom Rilke’s publisher 
wanted to commission illustrations for Cornet. Through such use of 
quotes new subtexts and associations are born, introducing associa-
tive documentary aspects that accompany the literary prototype, and 
Cornet Christoph Rilke, wandering on the roads of war and tormented 
by painful yearning, turns into a generalized image of a Poet that con-
nects all lands and times. 
Rilke’s poetic storyline is reflected in the opera; however, it serves more 
as a pretext, starting point and inspiration to a personal vision.

Onutė Narbutaitė
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Synopsis
Act I – The Road
Cornet – junker Christoph Rilke von Langenau is traveling down the 
road of war, accompanied by riders and tormented by nostalgia. He 
is trying to escape the monotonous, eerie reality with the help of his 
dreams that echo teenage insecurities, yearning for love and the pre-
monition of death. The young man finds solace and a friend in French-
man Marquis, however, the war separates them. As a farewell gift, Mar-
quis gives Christoph a tiny rose petal that was once bestowed upon 
him by his fiancée. Von Langenau is saddened: “I shall be guarded by 
another man’s woman.” Finally the General appoints him as the Cor-
net – Flagman. “This means a lot,” thinks Cornet to himself. “He is rid-
ing alone. The plain horizon. Evening. The bindings of the saddle are 
tenderly flickering through the dust. Then the moon rises. He sees its 
light on his hands. He is dreaming.” Christoph’s slumber is interrupted 
by a sudden scream – it is a young girl calling out for help; in her Cor-
net recognizes the face of a Dream Maiden that constantly returns to 
his dreams. Cornet is shocked and overwhelmed by the closeness of 
death. The enemy is close.

Act 2 – The Tower
The riders arrive at a castle. Rest! “To not always be a soldier. For once, 
let the winds play again in the hair, let them caress the naked bosom, 
and you can sit on silky chairs and feel as if you’ve bathed in cool water. 
And to begin remembering once again, what a Woman is.” During the 
feast Cornet meets the Countess. His ardent yearning for the feeling of 
true love is finally satisfied. “The softly murmuring hours are rushing 
into the dream of night from the darkest of wines and thousands of 
roses.” In the remote chamber of the tower “there is nothing that could 
do any harm; there is no yesterday, there is no tomorrow.” However, 
the intoxicating night of love ends with death. The happy Cornet can-
not hear the panic that’s boiling outside and is oblivious to the voices 
and trumpets that are calling him. He is awakened by the sound of the 
Dream Maiden’s voice. As soon as he escapes from the burning castle, 
the Cornet is surrounded by enemies. And yet, “once again he can only 
see the gardens. And those sixteen sabers that are falling and falling, glit-
tering with every slash, are only a feast. The streams of gushing water.”
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Lapkričio 7 d., penktadienis, 19 val., Šiuolaikinio meno centras
7 November, Friday, 7 p.m., Contemporary Art Centre

SPEAK  PERCUSSION 
(Australija | Australia)
Eugene Ughetti 
Matthias Schack-Arnott 
Jennifer Torrence 

Anthony Pateras
Hypnagogics 

Thomas Meadowcroft
Cradles 

Matthew Shlomowitz
Popular Contexts Volume 6 

Simon Løffler
​b

Steve Reich
Pendulum Music

Kompozitorius ir pianistas, australų jau-
nosios kartos eksperimentinės muzikos 
atstovas Anthony Pateras (g. 1979) 
2008 m. Monašo universitete Melburne 
įgijo kompozicijos mokslų daktaro laips-
nį. Pastaruoju metu kompozitorius itin 
aktyviai rašo mušamųjų ansambliams, jo 
kūriniai perkusiniams skambėjo Melbur-
no Recital Centre, Kvynslando muzikos 
festivalyje, 2011 m. viename svarbiausių 
Australijos šiuolaikinės muzikos ir meno 
festivalių – MONA FOMA – buvo atlikta 
jo kompozicijos Flesh and Ghost dvylikai perkusininkų premjera. Pateras yra 
pluošto muzikos trumpametražiams kino filmams autorius, sukūrė garso 
takelių režisierių Pia Borgo, Erono Sheeano, Beno Hackwortho darbams, jo 
kino muzika pastarąjį dešimtmetį pristatyta Kanų, Teluridės, Edinburgo, Ber-
lyno, Toronto filmų festivaliuose. Kiek anksčiau Pateras intensyviai darbavosi 
muzikos teatrui srityje, jo sukurti garso takeliai atlikti eksperimentinio teatro 
LaMama scenoje Niujorke, teatre Malthouse Melburne ir kt. 
Speak Percussion vadovui Eugene’ui Ughetti skirtos 2005-ųjų kompozicijos 
Hypnagogics lėkštelėms, mikrotonams ir magnetofono juostai sumanymą, 
anot kompozitoriaus, įkvėpė būsena, kurią žmogus, būdamas pusiau sąmo-
ningas, patiria prieš užmigdamas. Iš garso įrašo sklindantį stryku braukiamų 
lėkštelių gaudesį, banguojantį it ritminis kontrapunktas, nuolatos pertraukia 
trumputės mikrotonų frazės, išgaunamos mažais keraminiais puodukais, stikli-
nėmis, kinietiškais rankų darbo varpeliais, miniatiūrinėmis afrikietiškomis 
raudonmedžio kaladėlėmis ir tomtomais. Šie trumpalaikiai ritminiai pasažai 
veik nepastebimi ir išnyksta vos klausytojui atkreipus į juos dėmesį. Pasikar-
tojantys lėkštelių garsaeiliai, tarsi sapnų pasaulio kelrodis, pamažu veda link 
netikėto prabudimo iš snaudulio. 

Composer, pianist and Australia’s most celebrated young experimen-
talist Anthony Pateras (b. 1979) defended his PhD in Composition, 
Monash University, Melbourne, in 2008. He has composed extensively 
for orchestral percussion and has had retrospectives of his percussion 
works performed at the Melbourne Recital Centre and Queensland 
Music Festival, as well as a major premiere of his Flesh and Ghost for 12 
percussionists at MONA FOMA in 2011. Anthony has written numerous 
short film scores that have featured at Cannes, Telluride, Edinburgh, 
Berlin and Toronto film festivals for directors Pia Borg, Eron Sheean and 
Ben Hackworth. Previous to his film work he was prolific in the theatre, 
performing numerous scores live at LaMama, the Malthouse, etc.
Hypnagogics for crotales, micro sounds and tape was composed for 
Eugene Ughetti in 2005. The definition of the title is relating to the 
state immediately before falling asleep as if half conscious. The work 
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combines pre-recorded bowed crotales with their acoustic counter-
part forming undulating beating patterns with the different tones. In-
terrupting this shimmering drone are short, incessant phrases played 
on 25 high-pitched micro-tonally varied sounds ranging from small 
ceramic cups, shotglasses, hand made Chinese bells, miniature African 
rosewood blocks to mini tom-toms. These small rhythmic passages 
have a transient quality, the phrases often ending before you’ve had a 
chance to grasp their direction. Recurring crotale notes act as markers 
in this dreamy world, gradually shifting in pitch until the piece sud-
denly wakes from its slumber. 

Nuo 1998 m. Berlyne reziduojančio aus-
tralų kūrėjo, kompoziciją studijavusio pas 
Brianą Ferneyhough ir George’ą Crum-
bą, Thomaso Meadowcrofto (g. 1972) 
muzikai įvairūs kritikai negaili tokių api-
būdinimų, kaip „nenusakomo grynumo“ 
skambesys (Le Monde), „nervinis jaudulys“ 
(Süd-deutsche Zeitung) ar „svajingas post-
rokas“ (New York Times). Jo kūryboje minė-
tini opusai akustiniams instrumentams ir 
elektronikai, performansai ir improvizaci-
jos įvairiuose muzikiniuose kontekstuose, 

garsų instaliacijos bei muzika teatrui ir kino filmams. 
2013 m. grupei Speak Percussion parašyta kompozicija Cradles (Lopšys) 
dviem juostiniams magnetofonams, klavišiniams ir įrenginiams pirmąkart 
nuskambėjo Berlyno festivalyje MaerzMusik ir vainikavo ilgametį ansamblio 
ir kompozitoriaus bendradarbiavimo kelią. Anot autoriaus, tai „utopiška lop-
šinė, kuria stengiamasi užmigdyti analoginį muzikos arsenalą“, o kūrinio ins-
piracija tapo „jausmas, atlikėjo patiriamas prisiliečiant prie instrumento“. Par-
titūroje apstu nurodymų abiem perkusininkams, jie nuolatos tiksliai kartoja 
vienas kito judesius, sukeldami klausimo–atsakymo muzikoje įspūdį. Šiame 
kontekste harmoningas klavišinių akompanimentas skamba nostalgiškai, 
tarsi pamiršto laiko ilgesys.

Thomas Meadowcroft (b. 1972) has been Berlin-based Australian 
freelance composer and musician since 1998. He studied composi-
tion with Brian Ferneyhough and George Crumb in the USA. His music 
has been described as “reaching an inexpressible purity” (Le Monde), 
“nerve torture” (Süd-deutsche Zeitung) and “dreamy post-rock” (New 
York Times). His work involves notated compositions for acoustic in-
struments and electronics, performance and improvisation in various 
musical contexts, sound installations, as well as music for theatre and film.
Cradles for two reel-to-reel tape machines, keyboard and playback 

devices was composed for Speak Percussion for a premiere at Berliner 
Festspiele’s MaerzMusik in 2013. This work is the fruit of a strong col-
laborative relationship between Speak and Meadowcroft that spans 
several works. Thomas describes the piece as “a utopic lullaby, to help 
put treasured analogue musical equipment to bed.” He also says that 
“the work takes its inspiration from the sensuous, tactile relationship 
between a performer and his or her instrument.” The two percussion-
ists are often instructed to mirror each other’s gestures, which gives 
the music its strange call and response effect. Meanwhile, the key-
board part creates harmonic sound that evokes a nostalgic longing for 
a forgotten time. 

Nuo 2002 m. Londone gyvenantis australų 
kompozitorius Matthew Shlomowitzas 
(g. 1975) savo kūrybą vadina „nesantuoki-
niu vaiku“, gimusiu iš Briano Ferneyhough 
ir Philipo Glasso garsų pasaulio. Kompozi-
torius išskirtinį dėmesį teikia kameriniams 
ansambliams, dažna jo kompozicija pa-
sižymi neįprastais instrumentų deriniais, 
tarpdiscipliniškumu (pavyzdžiui, muzikos 
ir vaizdo kompozicijos Train Travel, 2006, 
bendras su videomenininku Reesu Archi-
baldu projektas Six Aspects of the Body in 
Image and Sound, 2004, ar 2007 m. pradė-
ta įgyvendinti kūrinių serija Letter Pieces). Dalį Shlomowitzo sumanymų gali-
ma priskirti performanso žanrui (Northern Cities, 2010, ar When is a Door Not 
a Door?, 2008), o kituose, pavyzdžiui, Five Monuments of Our Time orkestrui 
(2008), tarsi balansuojama ties akademinės muzikos ir spektaklio riba – šio-
je kompozicijoje dirigento atliekami choreografiniai judesiai priešpastatomi 
skambančiai muzikai. 
Įrašytų garsų ir gyvai atliekamos instrumentinės muzikos kompozicijų ciklas 
Popular Contexts yra tarsi žvalgymasis po populiariosios kultūros reiškinius 
ir siekis atverti patirtį. 2013 m. ansambliui Speak Percussion sukurta pjesė 
Popular Contexts Volume 6 būgnams, vibrafonui ir elektroniniams klaviši-
niams pirmą kartą atlikta Berlyno festivalyje MaerzMusik. Šiame keturių dalių 
kūrinyje (Saxophone Sequences, Basic Bass Patterns, Air Drums ir Chromatic 
Crowds) iš anksto įrašytų garsų atkarpos kaitaliojamos su instrumentinės 
muzikos epizodais, vieni kitus įrėmindami. Pradžioje panaudoti „muzikinės“ 
prigimties įrašai – tai saksofono garsai, pirmoje dalyje išprovokuojantys pra-
garišką orkestro skambesį, bei boso „semplai“, nepaliaujamai skaidantys an-
tros dalies medžiagą. O trečios ir ketvirtos dalių įrašams kompozitorius pasi-
telkė garsus ir kasdienės aplinkos – čia girdimas lėktuvo variklio gaudesys ar 
minios plojimai, jie abstrakčiai siejami su gyvai skambančiais instrumentais. 
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Raised in Australia, Matthew Shlomowitz (b. 1975) lives in London 
since 2002. He has described his own music as being “something like 
the bastard love child of Brian Ferneyhough and Philip Glass.” The bulk 
of Shlomowitz’s compositions is for chamber ensembles and often in-
volves unusual instrumental combinations. A number of his works are 
interdisciplinary such as the music-video pieces Train Travel (2006) and 
Six Aspects of the Body in Image and Sound (2004, co-created with Rees 
Archibald) and an ongoing series of works for visual performer and 
musician called Letter Pieces (started in 2007). Certain works fall more 
comfortably into the genre of “performance pieces” such as Northern 
Cities (2010) and When is a Door Not a Door? (2008). Other works blur 
the boundaries between concert music and performance piece such 
as Five Monuments of Our Time (2008), an orchestral work that requires 
the conductor to perform a series of choreographed gestures often 
ludicrously unrelated to the music being played. 
Popular Contexts is a series of pieces that combine pre-recorded 
sounds or samples with live instrumental music, to investigate aspects 
of popular culture with the aspiration of opening up a listening ex-
perience that enhances perception of the familiar. Popular Contexts 
Volume 6 for drumkit, vibraphone and sample keyboard in this series 
was composed for Speak Percussion in 2013, and premiered at Ber-
linier Festspiele’s MaerzMusik. The work consists of four movements 
Saxophone Sequences, Basic Bass Patterns, Air Drums and Chromatic 
Crowds. The recorded samples in the work provide contextual frames 
for the instrumental music and vice versa. The recordings for the first 
two movements of Volume 6 are “musical”: the saxophone samples in 
the first movement augmented the live instruments to create a kind 
of big band from hell, while in the second bass samples are used to 
fracture the music into shifting grooves and genres. The recordings for 
the final two movements consist of ‘everyday’ sounds from the world, 
from airplane engines to clapping crowds, teasing out more abstract 
connections between the instruments and the sounds they produce. 

Anot Speak Percussion muzikantų, danų 
kompozitorius Simonas Løffleris (g. 1981) 
rašo nepaprastai įdomią ir originalią muzi-
ką perkusiniams. Savo kūrybą šis meninin-
kas apibūdina trimis sakiniais: „Nepaliau-
jamas bandymas viską pradėti iš naujo. 
Mėginimas įveikti suvaržymus. Nuolatinis 
progreso siekis.“ Løfflerio pastarųjų metų 
kūrybai būdingas koncentravimasis į nau-
jus instrumentų tipus ir tai, kaip atlikimo 
procese vienas kitą veikia muzikantai. 

Kompozitorius aktyviai bendradarbiauja su skirtingais ansambliais ir solistais, 
kartu su bendraminčiais jis įkūrė kompozitorių grupę Dygong, su kuria rengia 
įvairių muzikos krypčių programas bei specialiai šiai grupei rašo muziką. 
Løfflerio kompozicija b fluorescentinėms šviesoms, specialiems pedalams ir 
elektros kabeliui (2012) skirta ne konkrečiam perkusiniam instrumentui, ta-
čiau joje panaudota mušamųjų technika, derinama su kruopščiai suderintais 
elektriniais prietaisais, išgaunančiais ritmines figūras. Kūrinys sumanytas kaip 
garso bangų ir elektros energijos studija. Pedalais į grindis perduodami elek-
troniniai signalai kiekvienąkart nuspaudus pedalą grįžta perdirbtu pavidalu. 
Tuo tarpu iš fluorescentinių lempučių sklindanti elektromagnetinė energija 
šviesomis raižo aplinką, o atlikėjams liečiant vienas kitą apšviečia jų siluetus. 
Šviesos instaliacijos kuriamas trigalvės pabaisos paveikslas prabyla riksmu, 
kurio nepalyginsi su jokia muzikos kompozicija perkusiniams.

After Speak Percussion, Danish composer Simon Løffler (b. 1981) is 
writing some of the most interesting percussion music around. He 
describes his compositional practices with three sentences: “Trying to 
start over again all the time. Trying to work with many limitations. Try-
ing to progress.” Løffler’s work has recently centered on creating new 
types of instruments that involves the way musicians interact. He is 
working with a number of different ensembles and soloists as well as 
performers. He is a co-founder of the composers collective Dygong 
and does a lot of concerts with all sorts of music. Løffler has created 
several pieces specifically for Dygong. 
Løffler’s composition b for fluorescent lights, effect pedals & a loose 
jack cable (2012) isn’t actually written for a single percussion instru-
ment, only percussive techniques and a meticulous set-up of electri-
cally driven devices on which rhythmic patterns are executed. The 
work explores circuits of energy – of both sound waves and electricity. 
Electronic sound is being passed through the pedals on the floor in 
the form of processed feedback, which is being altered each time a 
pedal is pressed. Simultaneously, electro-magnetic energy from the 
fluorescent light bulbs is both passed through and interfered with by 
the bodies of the players when they touch each other. The result is a 
three-headed monster of a piece that looks and screams unlike any 
other percussion piece we’ve heard. 
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Steve’as Reichas (g. 1936) – vienas iš 
garsiausių JAV minimalistų ir šio stiliaus 
pradininkų muzikoje. Jo kūrybą veikė 
įvairios etninės muzikos kryptys, ypač eg-
zotiškos būgnijimo tradicijos, gamelano 
muzika. Dar ankstyvuosiuose kūriniuose 
magnetofono juostoms, kuriose skamba 
įvairių kalbų ir interviu nuotrupos, poeti-
nių ir literatūrinių tekstų fragmentai, Rei-
chas išrado savo fazių techniką, kai kelios 
magnetofono juostos su ta pačia garsine 
medžiaga, paleistos tuo pat metu pamažu 

pradeda nesutapti, o žodžiai, aiškiai girdimi pradžioje, į pabaigą pastebimai 
iškraipomi. Lietuvoje, festivalyje GAIDA kompozitorius viešėjo 2006 m. su an-
sambliu Steve Reich and Musicians, o 2012 m. festivalyje jo autorinės kūrybos 
programą parengė Amadinda Percussion Group.
Kompoziciją Pendulum Music (1968) atlieka mažiausiai trimis mikrofonais ir 
stiprintuvais „apsiginklavę“ atlikėjai. It švytuoklės judantys mikrofonai priar-
tėja arba tolsta nuo savo stiprintuvų. Taip išgaunama fazių technika. Kūrinys 
tęsiasi kol mikrofonai visiškai nustoja siūbuoti, o iš stiprintuvų nusidriekia 
monotoniškai tęsiamo garso linija. Anot Reicho, šiuo sumanymu jis maksi-
maliai priartėja prie Cage’o stilistikos, kūrinys yra „tarsi garso skulptūra“, o jo 
teisingas atlikimas tėra smagus nuotykis.

Steve Reich (b. 1936) is a renowned American minimalist composer 
who has been highly influenced by ethnic music as shown by his inter-
est in non-western drumming and gamelan music. His earliest works 
were for tape using texts from speeches and interviews as well as po-
etic texts. These pieces use a technique called gradual phase shifting 
that shifts the time between tapes so that they are slightly out of focus 
and are not together. Although the words are heard in the beginning, 
they become highly distorted through the phase shifting. Together 
with his ensemble, Reich performed at the Gaida Festival in 2006 in Vil-
nius; in 2012, his music was presented by Amadinda Percussion Group 
in the festival.
Pendulum Music (1968) employs at least three microphones suspend-
ed above amplifiers. The microphones are set into a pendulum motion 
by the performers, swinging undisturbed over their corresponding 
amplifier. As the microphones approach the amplifiers, feedback is 
induced and phasing patterns results from the varied swinging pat-
terns of the microphones. The piece continues until each microphone’s 
pendulum arc eventually reduces to total stillness, thus producing a 
constant tone from each amplifier. In Reich’s own words, “it’s the ulti-
mate process piece. It’s me making my peace with Cage. It’s audible 
sculpture. If it’s done right, it’s kind of funny.”

Dienraščio New York Times „drasiais virtuozais“ tituluojama Australijos mu-
šamųjų grupė Speak Percussion – tai geriausių šio žemyno kūrybingų per-
kusininkų ansamblis, gyvuojantis jau 13 metų. Kolektyvo meno vadovas Eu-
gene Ughetti – viena ryškiausių Australijos šiuolaikinės muzikos figūrų, kurio 
pasirodymai neretai intriguoja teatriniais ir choreografiniais elementais. Kiti 
ansamblio nariai – tai perkusininkas, kompozitorius ir improvizacijos meis-
tras Matthias Schack-Arnott bei Jennifer Torrence, žinoma ir kaip originalių 
projektų, kuriuose perkusija jungiama su elektronine muzika (Peter Swend-
sen) ar video ir architektūra (Anna Mikhailova), autorė ir dalyvė.
Speak Percussion visame pasaulyje rengia ir solo koncertus, ir jungtinius 
pasirodymus – koncertų salėse, baruose, galerijose, įvairiose netradicinėse 
miesto erdvėse. Šis kolektyvas nuolat užsako, atlieka, pats kuria naujus ir 
inovatyvius kūrinius. Speak Percussion savo reputaciją pelnė ryškiomis ir be-
kompromisėmis programomis. Bendradarbiaudami su įvairiais menininkais 
grupės atlikėjai rengia unikalius hibridinius, instrumentų kūrimo projektus, 
kuriuose perkusiją jungia su architektūros, gastronomijos, šokio, astronomi-
jos elementais ar instaliacijomis. 
Koncerto programą sudaro penki elektroakustiniai kūriniai mušamiesiems – 
beveik visi sukurti specialiai šiai perkusininkų grupei.

Pagal http://speakpercussion.com

Speak Percussion, who were described by the New York Times as 
“virtuosic and adventurous,” is a flexible line-up of Australia’s finest 
creative percussionists that has a thirteen-year long history of com-
missioning, performing and creating innovative new work. The en-
semble’s artistic director Eugene Ughetti is a guiding light in Austral-
ian new music. His award-winning performances are informed by a 
theatrical and choreographic sensibility, underpinned by the authority 
and exactitude of formal classical training. Other group members are 
artistic associates Matthias Schack-Arnott, the percussionist, com-
poser and improviser, and Jennifer Torrence, also known in collabora-
tions between percussion and electronic music (with Peter Swendsen) 
and productions for solo percussion, video, and architecture (by Anna 
Mikhailova).
Ranging from solo concerts to massed sound events, the performance 
of Speak Percussion is presented throughout the world in concert 
halls, bars, galleries and site-specific locations. The group has estab-
lished a reputation for intense and uncompromising programming. 
Speak Percussion regularly collaborates with a diverse range of art-
ists in creating unique hybrid projects, and has explored the intersec-
tion between percussion and architecture, gastronomy, installation, 
instrument building, astronomy and dance. Tonight’s concert brings 
together five electro-acoustic percussion pieces, almost all of which 
have been written specifically for the group. 

After http://speakpercussion.com
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Lapkričio 7 d., penktadienis, 21 val., Šiuolaikinio meno centras
7 November, Friday, 9 p.m., Contemporary Art Centre

ROBERT HENKE
LUMIÈRE

Intro:
Vytautas V. Jurgutis. L7
DIISSC Orchestra

Vokiečių menininkas, elektroninės mu-
zikos akto Monolake lyderis Robertas 
Henke (g. 1969) kuria ir manipuliuoja 
prietaisais, skleidžiančiais garsus, kreives 
ir formas. Šį menininką žavi technologijų 
grožis, jis pats kuria instrumentus ir algo-
ritmus, tampančius jo kūrybinio proce-
so dalimi. Henke’s kūrybinę laboratoriją 
sudaro kompiuteriu generuojami garsai 
ir vaizdai, įrašai, nuotraukos ir šviesos, 
transformuotos pagal matematines taisykles. 
Menininkas tyrinėja virtualią ir fizinę er-
dvę. Dauguma jo darbų paremti daugialypiu garso kanalų naudojimu ir yra 
pritaikyti konkrečiai auditorijai, jos erdvinėms ypatybėms. Henke’s muziki-
niai projektai balansuoja ties šiuolaikinės klubinės kultūros, garso ir vaizdo 
instaliacijų, akademinės kompiuterinės muzikos riba. Jo įgyvendintas Mono-
lake projektas tapo elektroninės klubinės muzikos ikona po Berlyno sienos 
griūties. Henke yra vienas pagrindinių muzikinės programinės įrangos Able-
ton Live, įtvirtinusios elektroninės muzikos atlikimo praktiką, kūrėjų.
Menininko projektai parodyti tokiose salėse kaip Londono Tate Modern, Pary-
žiaus Centre Pompidou, Nanto Le Lieu Unique, Niujorko PS-1, Liuksemburgo 
MUDAM, Vienos MAK, Pietų Velso menų galerijoje Australijoje ir daugybėje 
šiuolaikinės muzikos festivalių.
Henke parengė straipsnių, skaitė pranešimų, aptariančių garso tyrinėjimus ir 
kompiuterių taikymą kūryboje. Jis dėstė Berlyno menų universitete, Stanfor-
do universiteto Muzikos ir akustikos kompiuterinių tyrimų centre (Center for 
Computer Research in Music and Acoustics, CCRMA) ir Nacionalinėje šiuolaiki-
nių menų studijoje (Studio National des Arts Contemporains) Lilyje.

Įspūdingas lazerių ir elektroninės muzikos spektaklis Lumière (2013) panar-
dina į svaiginančias multi-sensorines būsenas ir tyrinėja jų galimybių ribas. 
Pritrenkiantį įspūdį kuria galingų lazerių projektuojami greitai kintantys vaiz-
diniai, o muzika pripildyta sinkopuojančių ritminių kontrapunktų. Henke pui-
kiai žongliruoja Berlyno techno ir minimal stiliais, firminius „monoleikinius“ 
ambiento skambesius praturtina ir house, ir kitais elektroninės klubinės mu-
zikos elementais. Vaizdo projekcijoje kaitaliojami masyvūs ir monumentalūs 
bei trapūs ir subtilūs vaizdiniai. Preciziškos geometrinės figūros priešpastato-
mos organinėms formoms ir prabyla svetimų kultūrų archajiška ženklų kalba, 
rodoma skaisčiai baltos šviesos fone. 
Lumière vaizdinai nėra iš anksto apibrėžti, jie improvizuotai kuriami vietoje ir 
taikomi prie konkrečios erdvės, pats autorius įspūdingas formas ir vaizdinius 
piešiančius lazerius bei muziką valdo publikos apsuptyje. 
Projekto pavadinimas Lumière prancūzų kalba reiškia „šviesą“ bei siejamas su 
ankstyvojo kino pionieriais – prancūzų režisieriais broliais Auguste’u ir Louis 
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Lumière’ais. Lumière premjera įvyko 2013 m. festivalyje Unsound Krokuvoje 
ir jau apkeliavo Japoniją, įvairias Europos šalis, JAV ir Kanadą. Projektas buvo 
parodytas tokiuose festivaliuose ir koncertų salėse kaip Berlyno CTM/trans-
mediale, Mančesterio FutureEverything, Donaufestival Austrijoje, Monrealio 
Elektra/MUTEK, Londono Barbican centre, Briuselio Palais des Beaux-Arts, 
Amsterdamo Muziekgebouw, Berlyno Volksbühne, Briuselio Bozar ir kt.

Pagal http://roberthenke.com

Robert Henke (b. 1969) builds and operates machines that create 
sounds, shapes and structures. He is fascinated by the beauty of tech-
nical objects, and developing his own instruments and algorithms is 
an integral part of his creative process. His material is computer gener-
ated sound and images, field recordings, photography and light; trans-
formed, re-arranged and modulated by mathematical rules. Henke’s 
work has a particular focus on the exploration of spaces, both virtual 
and physical. Many of his works use multiple channels of audio or are 
specifically conceived for unique locations and their individual spatial 
properties. The results include music on the edge of contemporary club 
culture, surround sound concerts, compositions in the tradition of aca-
demic computer music, and audiovisual installations. 
His long-term project Monolake is one of the key icons of the electronic 
club music culture emerging in Berlin after the Wall fell. Henke is also one 
of the main creators of the popular music software Ableton Live, which 
completely redefined the performance practice of electronic music.
His work has been presented at Tate Modern, London, the Centre Pom-
pidou in Paris, Le Lieu Unique Nantes, PS-1 New York, MUDAM Luxem-
bourg, MAK Vienna, the Art Gallery of New South Wales in Australia, 
and on countless festivals.
He writes and lectures about sound and the creative use of comput-
ers, and held teaching positions at the Berlin University of the Arts, the 
Center for Computer Research in Music and Acoustics (CCRMA) at Stan-
ford University, and the Studio National des Arts Contemporains – Le 
Fresnoy in Lille, France.

Lumière (2013) is an immersive multi sensory experience, exploring 
the limits and possibilities of a commonly underrated medium. Power-
ful lasers draw rapid successions of morphing shapes and connected 
points in space whilst musical events provide a syncopated rhythmi-
cal counterpoint. Precise geometric figures are contrasted with float-
ing organic structures, the archaic sign language of an alien culture 
communicating via traces of extremely bright light. Massive and over-
whelming at times, fragile and delicate at others.
Lumière is not a pre-rendered screening but a highly improvisational 
performance on the edge of concert and visual arts, driven by a 

constantly refined piece of software written by the artist himself spe-
cifically for this project. Lumière is an ongoing work in progress with 
every performance representing a unique snapshot of the current 
state, adapted to work best in a given performance space. 
The title Lumière simply means light in French but also refers to the 
pioneers of early cinema, Auguste and Louis Lumière. 
Lumière premiered at Unsound Festival 2013 in Krakow and has been 
touring Japan, Europe, the USA and Canada, including festivals and 
venues like CTM/transmediale Berlin, FutureEverything Manchester, 
Donaufestival Austria, Elektra/MUTEK Montréal, Digital Revolution at 
the Barbican London, Palais des Beaux-Arts Brussels and The Rest Is 
Noise at Muziekgebouw, Amsterdam.

After http://roberthenke.com

Vytautas V. Jurgutis (g. 1976) savo muziką 
pristato kaip naujoviškumo ir archajiškumo 
lydinį, kuriame be solidžios šiuolaikinės 
muzikos estetikos nevengiama ir kitokios 
muzikos elementų, multimedijos priemo-
nių, gilinamasi į eksperimentinę elektroni-
nę muziką, garso programavimą. Jurgutis 
yra sukūręs rafinuotų elektroninių kompo-
zicijų, tapusių vienais ryškiausių dabarties 
lietuvių elektroninės muzikos pavyzdžių.
Kompozitorius yra įvairiapusis menininkas: 
muzikantas, daug ką linkęs išmėginti savo 
jėgomis, nardantis po pirmaprades garso gelmes ir skaitmeninius jos pasau-
lius; matematikas, mąstantis sudėtingomis programavimo kalbų funkcijomis; 
įspūdingų reginių kūrėjas, savo darbus pateikiantis multimedijinėmis formo-
mis, keliamatėmis realaus laiko vaizdo projekcijomis, o tarpdisciplininiame šo-
kio spektaklyje Time Line (2006) kuriantis plastinių kūno judesių, kinetinės sce-
nografijos, ultrapreciziškų lazerinių projekcijų ir skaitmeninio vaizdo visumą. 
L7  (2014) – tai kelių padalų kompozicija, paremta pulsacinių samplaikų 
svyravimu, įvairių ritminių struktūrų proporcijomis ir garsinio dizaino spalvomis.

Vytautas V. Jurgutis

	
Vytautas V. Jurgutis (b. 1976) describes his music as an integration 
of archaic and novel manifestation, where he does not shun from pop 
music elements, utilises multimedia possibilities, delves into experi-
mental electronic music and sound programming techniques. He is 
the author of some sophisticated electronic compositions that estab-
lished him as one of the most prominent figures in the panorama of 
Lithuanian electronic music.
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Jurgutis is truly an exponent of a new type of multi-faceted art-
ists. A do-it-yourself musician, delving into  primordial depths of 
sound.  A mathematician, thinking in sophisticated routines of pro-
gramming languages. A showman, presenting his works in multimedia 
settings, doing himself multiple real-time video projections, or, as in his 
interdisciplinary dance performance Time Line (2006), generating a multi-
dimensional artistic language which involves human body movements, 
kinetic scenography, ultra-precise laser projections, and digital visuals.
L7 (2014) is a composition in several parts based on fluctuation of puls-
ing combinations, proportions of various rhythmical structures and 
colors of sound design. 

Vytautas V. Jurgutis

2008 m. susibūręs keturių lietuvių kompozitorių kolektyvas DIISSC Orchestra 
(Martynas Bialobžeskis, Antanas Jasenka, Vytautas V. Jurgutis, Jonas Jurkū-
nas) atlieka ne vien savo kompozicijas, bet ir įvairių pasaulio kompozitorių 
muziką. Kolektyvo pavadinime atsispindinti pirminė idėja groti CD diskais, 
jų trikdžiais bei kilpomis evoliucionavo į įvairias išraiškos priemones – savo 
pasirodymams menininkai kuria gyvas vaizdo projekcijas, atlikimui pasitelkia 
laikmačius, senus sintezatorius, aparatūros trikdžius ir kitokias „žemąsias ir 
aukštąsias technologijas“. DIISSC Orchestra pateikia šiuolaikinę muziką kaip 
intriguojantį muzikinį nuotykį, įdomų pasivaikščiojimą po platų garsų pasau-
lį, kurio atomazga kaskart nenuspėjama. 
Per šešerius metus DIISSC Orchestra parengė 5 solidžias muzikines progra-
mas. 2008 m. sukurta kompozicija D.O bei 2009 m. tuo pačiu pavadinimu 
išleistas albumas (kompanija Clinical Archives) 2008 m. LKS kūrinių konkurse 
buvo pripažintas geriausiu elektroninės muzikos albumu, o internete publi-
kuotą jo versiją (www.archive.org/details/ca205_do) per porą savaičių par-
sisiuntė virš 30 tūkstančių muzikos vartotojų iš viso pasaulio. 2009 m. buvo 
sukurta remiksų programa Zipped and remixed, 2010 m. – programa 70+1, 
skirta lietuvių kompozitorių retrospektyvai, 2012 m. – viena labiausiai kolek-
tyvą išgarsinusių programų Venta, gyvai atliekama lietuviškais sintezatoriais.
Nuo savo veiklos pradžios DIISSC Orchestra kviečiamas dalyvauti svarbiau-
siuose Lietuvos šiuolaikinės muzikos festivaliuose, koncertavo Lenkijoje, Es-
tijoje, Ukrainoje, Vokietijoje. 2014 m. su programa Venta koncertavo festiva-
liuose – Berlyno CTM  ir Varšuvos ruduo.

Pagal diissc.info

DIISSC Orchestra pristato pastarųjų metų kompozicijų programą, praturtintą 
naujais muzikiniais elementais, skambesiais ir interpretacijomis. 

Intro dalyje vaizdo projekcijas kuria šiam koncertui į VJ’ų grupę susibūrusios 
trys menininkės Eglė Eigirdaitė, Akvilė Anglickaitė ir Agnė Matulevičiūtė. VJ’ų 
vaizdinės interpretacijos – tai ne vien garso bangomis sekantis vaizdas, bet 
tarsi polilogas su muzika, įvairių vaizdo raiškos technikų mišinys, panardinan-
tis žiūrovą į pulsuojančią vaizdo ir garso masę.

The DIISSC Orchestra was founded in 2008. The ensemble’s unique ar-
chitecture – four composers Martynas Bialobžeskis, Antanas Jasenka, 
Vytautas V. Jurgutis, and Jonas Jurkūnas – enables it to play their own 
compositions and that of world renowned composers. Ensemble’s title 
reflects the initial idea to play on CDs, disturbances and loops. Later 
the idea was developed into the performances that produce live vid-
eos and present compositions involving a variety of disc players, stop-
watches, special graphic scores, and low-tech devices. The DIISSC Or-
chestra presents contemporary music as an engaging sonic adventure 
with unforeseen outcomes on stage. 
Since its establishment DIISSC Orchestra has prepared five solid music 
projects. The composition D.O (2008) and its record (2009, company 
Clinical Archives) was awarded for the best electronical music album at 
composers’ competition organized by the Lithuanian Composers’ Un-
ion in 2008. In two weeks the version of D.O was downloaded by over 
30 thousand users all over the world (www.archive.org/details/ca205_
do). In 2009, the ensemble created a project Zipped and remixed, in 
2010, project 70+1, dedicated to retrospective of Lithuanian music, in 
2012, one of the most successfull projects Venta was created. Its live 
performance involves Lithuanian synthesizers (Venta model).
The ensemble has performed at all major Lithuanian contemporary 
music festivals, gave concerts in Poland, Estonia, Ukraine, Germany. In 
2014 DIISSC Orchestra has performed their original program Venta at 
the Berliner CTM and Warsaw Autumn festivals. 

After diissc.info

DIISSC Orchestra presents a program of recent compositions enriched 
with new musical elements, sounds and interpretations. 

Video projections for today’s Intro are created by three artists Eglė 
Eigirdaitė, Akvilė Anglickaitė and Agnė Matulevičiūtė, the VJ group 
that got together for this performance. The visual interpretation 
doesn’t follow the sound waves strictly, but forms a polylogue with 
music. While the mixed expressions of visual techniques develop, the 
listener immerses into cheerful mass of sound and image.
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Lapkričio 8 d., šeštadienis, 19 val., Lietuvos nacionalinė filharmonija
8 November, Saturday, 7 p.m., Lithuanian National Philharmonic Hall

LIETUVOS NACIONALINIS SIMFONINIS 
ORKESTRAS | LITHUANIAN NATIONAL 
SYMPHONY ORCHESTRA

Solistai | Soloists:
Marco Blaauw (trimitas, Olandija | trumpet, Netherlands)
Viktorija Miškūnaitė (sopranas | soprano)
Andrius Bialobžeskis (aktorius | actor)

Dirigentas | Conductor Robertas Šervenikas

Heiner Goebbels
Aus einem Tagebuch. Kurze Eintragungen 
für Orchester dideliam orkestrui | for big 
orchestra

Martynas Bialobžeskis
Sapnas pagal Viljamą sopranui, aktoriui 
ir orkestrui | The Dream on William for 
soprano, actor and orchestra (pasaulinė 
premjera | World premiere)

Vinko Globokar
Les chemins de la liberté 
orkestrui be dirigento | for 
orchestra without conductor

Hanna Kulenty
Koncertas trimitui ir orkestrui | 
Trumpet Concerto 

Heiner Goebbels, žr. p. 14–15.
Aus einem Tagebuch. Kurze Eintragungen für Orchester (Iš dienoraščio: 
trumpi įrašai orkestrui, 2003). Niekada nerašiau dienoraščio, neturiu tam 
kantrybės. Tačiau visada domėjausi tokio pobūdžio tekstais, dienoraštiniais 
žurnalais, įkvėpusiais mane kurti muzikinius teatrus ir garso spektaklius. Dvi 
priežastys, paskatinusios imtis šio kūrinio: pirma, kompozicijos forma, iš pa-
žiūros, prieštaraujanti didelės orkestrinės pjesės žanrui ir, antra, asmeninių 
įrašų (žinučių) ir minčių lakoniškumas ir drąsa.
Aus einem Tagebuch nėra dokumentas, kurio impozantiškas turinys skaito-
mas paeiliui. Šis kūrinys – tarsi susidūrimas su kasdieniais garsais ir triukš-
mais: tai gali būti stipino iš seno dviračio rato skleidžiamas džeržgimas, amor-
tizatoriaus spyruoklės skimbčiojimas, stiklo rutuliukų ridinėjimas dubenyje, 
instrumento skleidžiamos pauzės ir kt. Pagrindinis iššūkis susijęs su forma. 
Kūrinį sudaro nuo 16 iki 20 trumpučių paveikslų, jie savarankiški ir vienas nuo 
kito skiriami pasikartojančiu motyvu. 
Be to, kūrinyje skamba ankstesnių kompozicijų nuotrupos. Naudojami 1992–
2002 m. įrašų fragmentai.

Heiner Goebbels, 2003

Heiner Goebbels, see pp. 16–17.
Aus einem Tagebuch. Kurze Eintragungen für Orchester (From a di-
ary: short entries for orchestra, 2003). Of course I never write in a diary 
myself, I am too impatient for that. But it was always the non-dramatic 
texts and especially the diary-like journals which inspired me to write 
my music-theater works and audio plays. The two aspects that this 
form of writing evokes in me are: first, a symphonic form that seems to 
contradict with a large orchestral piece and, second, the shortness and 
boldness of the personal notes and perspectives.
Aus einem Tagebuch is not to be misunderstood as a document, which 
contains spectacular material or which can be read directly, rather it 
can be considered as a way to deal with everyday sounds or noises “in 
the name of things” (Francis Ponge): the sound of the spokes of an old 
bicycle wheel, or the spring of a shock absorber, a marble in a bowl, 
the never repeated rests of an instrumental sound, etc. The actual chal-
lenge of the piece seems to be in the form of the composition. There 
are many (16 to 20) very short individual images, which seem to be 
independent that are separated from each other by a constantly re-
peated motive.
The work evokes the compositional fragments from own works. The 
sound samples are recordings from the past ten years (1992–2002).

Heiner Goebbels, 2003



114 115

Martyno Bialobžeskio (g. 1976) kūrybą 
maitina keturi pagrindiniai šaltiniai: aka-
deminė, teatro,  klubinė muzika bei spe-
cifinio garso paieškos, iš kurių autorius 
nė vienai pirmenybės neteikia. Šios skir-
tingos sritys dažnai veikia viena kitą, trin-
damos aiškias stiliaus bei žanro ribas. Dar 
studijuodamas Bialobžeskis pradėjo jung-
ti akademinę ir populiariąją muziką (nuo 
1997 m. kaip muzikos ir tekstų autorius 
bendradarbiauja su įvairiomis Lietuvos 
grupėmis: lietuviškojo techno pionieriais 

Exem, taip pat Sel, Happyendless ir kt.). Būdamas 17 metų, debiutavo kaip 
teatro kompozitorius, nuo to laiko nuolat dirba su įvairiais Lietuvos teatro 
režisieriais, daugiausia su Cezariu Graužiniu. Kompozitorius aktyviai dirba 
elektroninės bei elektroakustinės muzikos srityse, yra DIISSC Orchestra narys.
Sapnas pagal Viljamą sopranui, aktoriui ir orkestrui (2014). Pavadinimas lyg 
ir apeliuoja į kažką evangeliško ir sakralaus, tuo pačiu tai gana ironiškas trijų 
žodžių darinys. Nemarusis dėdė Viljamas (Šekspyras) nelankė manęs sapne, 
bet kažkuriuo metu, kurdamas šį opusą, pasukau būtent jo link, taip sujung-
damas muziką su teatru. Pastarojo čia gal ir nėra labai daug, tačiau aktoriaus-
skaitovo atsiradimas partitūroje tapo netgi ankstesniu įvykiu, nei dėdės Vil-
jamo tekstų iš Audros ir Hamleto pasirinkimas. Sopranas, atliekantis Hamleto 
monologą, man pasirodė gan įdomiu, bet lyg ir logišku posūkiu – juk turbūt 
moterys, kaip ir vyrai, nemažai mąsto apie gyvenimo prasmę...
Švelni ironija be sarkazmo, teatras muzikoje, šiek tiek liūdesio, šiek tiek 
džiaugsmo. Sapnas, bet ne košmaras.

Martynas Bialobžeskis

The music of Martynas Bialobžeskis (b. 1976) seems to fall under four 
broad categories: academic, theatre, club music, and search for a spe-
cific sound, with none of them taking the lead. These different areas of 
composition often interact thus blurring the established boundaries of 
some particular genre or style. Bialobžeskis began fusing the academic 
and popular music as early as in his academy years, collaborating, since 
1997, as an author of music and lyrics with various Lithuanian pop and 
electronic music groups. He made his debut as a theatre composer at 
seventeen and since has been constantly collaborating with different 
Lithuanian theatre directors. The composer explores the realms of 
electronic and electro-acoustic music, is a member of the electronic 
music collective DIISSC Orchestra.
The Dream on William for soprano, actor and orchestra (2014). The 
title as though appeals to something evangelical and sacral, at the 
same time a rather ironical three-word combination. The immortal 
Uncle William (Shakespeare) did not visit me in my dreams at night, 

but at some point in time, writing this work, I turned in his direction, 
thus joining music and theatre. The may be not so much of the latter, 
but the appearance of the actor-reader in the score happened earlier 
than the choice of texts by Uncle William from The Tempest and Hamlet 
was made. Soprano, delivering Hamlet’s monologue, seemed to me a 
rather interesting and somewhat logical turn – surely women, as much 
as men, think about the meaning of life...
Soft irony without sarcasm, theatre in music, a little bit of sorrow, a lit-
tle bit of joy. A dream, but not a nightmare.

Martynas Bialobžeskis

Paryžiuje ir Zuzemberke (Slovėnija) gyve-
nantis kompozitorius Vinko Globokaras 
(g. 1934) trombono specialybę studijavo 
Paryžiaus nacionalinėje konservatorijoje, 
vėliau mokėsi kompozicijos, kontrapunk-
to, dirigavimo meno, vadovaujamas tokių 
asmenybių kaip Leibowitzas, Hodeiras ir 
Berio. Jis yra atlikęs Berio, Kagelio, Stock-
hauseno, Leibowitzo, Takemitsu, Wittenba-
cho ir kitų kompozitorių kūrinių trombonui 
premjeras. Savo kūrinius Globokaras atliko 
su tokiais orkestrais kaip Westdeutscher 
Rundfunk, Radio France, Radio Helsinki, Ra-
dio Ljubljana, Varšuvos ir Jeruzalės filharmonijos simfoniniai orkestrai. 1967–
1976 m. Globokaras buvo Kelno aukštosios muzikos mokyklos profesorius. 
1969 m. jis įkūrė šiuolaikinės muzikos ansamblius – grupę Free Music Group ir 
kvartetą New Phonic Art, kurie atliko ir jo paties kūrinių. Be to, Globokaras trom-
bonu grojo Stockhauseno ansamblyje. 1973–1979 m. kompozitorius vadovavo 
Instrumentų ir vokalo tyrimų centrui IRCAM’e (Paryžius). 2003 m. Globokaras 
išrinktas tarptautinės šiuolaikinės muzikos draugijos (International Society for 
Contemporary Music, ISCM) garbės nariu. 
Regis, kaip kompozitorius Globokaras atsirado „iš niekur“. Bene pirmasis jo 
kūrinys Voie buvo sukurtas 1966 m., kai aktyviai koncertuojantis ir šiuolaikinę 
muziką atliekantis trombonininkas buvo trisdešimt dviejų metų. Tačiau 
prancūziškojo žodžio voie konotacijos išliko Globokaro kūryboje iki šiol. Balsas: 
šį „instrumentą“ kompozitorius demonstruoja pasitelkdamas neribotą fantazi-
ją – jungia skirtingus atlikimo būdus, kalbėjimą, dainavimą… Muzika yra kalba.
Les chemins de la liberté (Keliai į laisvę, 2003–2005) kelia tikrą iššūkį simfoni-
niam orkestrui, nes čia jis turi groti vienas, be dirigento. Kūrinio pavadinimas 
yra tiesioginė nuoroda į prancūzų filosofo ir rašytojo Jean-Paulio Sartre’o no-
velių rinkinį tuo pačiu pavadinimu. Su Sartre’o kūryba Globokaras susipažino 
XX a. 7 dešimtmetyje, kompozicijos ir dirigavimo meną privačiai studijuoda-
mas vadovaujant legendiniam dirigentui ir kompozitoriui René Leibowitzui.
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Currently resided in Paris and Zuzemberk (Slovenia), Vinko Globokar 
(b. 1934) studied trombone at the National Conservatoire in Paris, 
composition and conducting with René Leibowitz, counterpoint with 
André Hodeir, and continued his studies with Luciano Berio. He has 
performed the premières of a large number of works for trombone by 
Berio, Kagel, Stockhausen, Leibowitz, Takemitsu, Wittenbach and oth-
ers. He has conducted his works with the orchestras of Westdeutscher 
Rundfunk, Radio France, Radio Helsinki, Radio Ljubljana, with the Phil-
harmonic Orchestras of Warsaw and Jerusalem.
In 1967–1976, Globokar was professor at the Staatliche Hochschule 
für Musik in Cologne. In 1969, he founded the Free Music Group and a 
quartet New Phonic Art, both of which perform contemporary music, 
including many of his own works. He also performed in Stockhausen’s 
group. In 1973–1979, he ran the department of instrumental and vo-
cal research at IRCAM in Paris. In 2003, Globokar was made a honorary 
member of the International Society for Contemporary Music (ISCM).
As a composer Globokar seems to have come from nowhere. His 
youthful work was Voie, which the thirty-two year old trombonist com-
posed in 1966. The diverse, resonant connotations of the French word 
‘voie’ have remained characteristic of Globokar’s compositions to this 
day. The voice: he has demonstrated with great originality – fusing dif-
ferent modes of performance, speaking voice and singing voice – that 
music is a language.
Les chemins de la liberté (The Roads to Freedom, 2003–2005) is a 
challenge for orchestra that has to perform without conductor. The 
composition refers to the series of novels by French philosopher and 
novelist Jean-Paul Sartre under the same title. Globokar has become 
acquainted with the works by Sartre in his private studies with promi-
nent conductor and composer René Leibowitz in 1960’s.

Hanna Kulenty, žr. p. 6–7.
Koncertą trimitui ir orkestrui (2002) rašiau tuo metu, kai domėjausi skirtingų 
laiko dimensijų fenomenu. Šį fenomeną pritaikiau naujai kompozicinei technikai, 
kurią pavadinau laiko dimensijų polifonija. Ši technika gimininga mano anksčiau 
praktikuotai arkų polifonijos technikai. Paprastai tariant – laikas visuomet teka 
ratu. Tai nėra linijinis laiko judėjimas, todėl sąvoka „arka“ netinkama. Šiame kon-
certe laiko dimensijų polifonijos techniką derinu su kita kompozicine maniera, 
kurią pavadinau europietiškojo transo muzika. Ją tobulinau pastaraisiais metais, 
siekdama į laiko tėkmę pažvelgti iš kontempliatyvios pozicijos.
Kūrinio medžiagą sudaro atpažįstami melodiniai ir ritminiai elementai, kildinami 
iš to paties šaltinio ir atliekami skirtingu tempu. Nuoseklus tempo greitėjimas 
perauga į perpetuum mobile ir, žinoma, suformuoja ratą. <…> Be to, rašydama 
Koncertą, buvau įkvpėta ir Balkanų muzikos. 

Hanna Kulenty, 2003

Koncertas trimitui sukurtas Lenkijos radijo užsakymu, skiriama olandų trimi-
tininkui Marco Blaauw. 2003 m. Tarptautinėje kompozitorių tribūnoje Vieno-
je kūrinys pelnė pirmąją premiją. Po šio kūrinio atlikimo festivalyje Varšuvos 
ruduo 2003 m., trimitininkas Blaauw pelnė Orfėjaus apdovanojimą už geriau-
sią lenkų kompozitoriaus kūrinio atlikimą festivalyje.

Hanna Kulenty, see pp. 8–9.
I composed Trumpet Concerto  (2002) with the awareness of my re-
cent discovery of different time dimensions. I use this discovery in a 
new technique that I call the Polyphony of Time Dimensions, which 
is related to my old technique, the Polyphony of Arcs. To make it sim-
ple: time in any dimension (time in a line, time in a square, time in a 
cube, etc.) goes in a circle! It certainly does not go in a line, that is why 
the name of Arcs is not valid anymore (an arc is in fact a line). In the 
Concerto I combine the Polyphony of Time Dimensions with another 
technique of mine, called European Trance Music (my second compo-
sitional technique which I developed in the last few years, trying to let 
time be experienced in a different, meditative way).
The piece includes recognizable melodic and rhythmic elements that 
originate from the same basic material but are played in different tem-
pi. The increasing tempi appear in the work as a sort of Perpetuum 
Mobile, and, therefore, also in the form of a circle. <…> In this compo-
sition I was very much inspired by the music from the Balkans. 

Hanna Kulenty, 2003

Concerto was composed under commission from the Polish Radio, for 
the Dutch trumpet player Marco Blaauw. The Concerto received the 
First Prize at the 2003 International Rostrum of Composers in Vienna. 
After the second performance in 2003, Marco Blaauw received the Or-
pheus Prize for best performance of Polish music during Warsaw Au-
tumn Festival.

Lietuvos nacionalinis simfoninis orkestras, žr. p.29–30.
Lithuanian National Symphony Orchestra, see 30–31.
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Marco Blaauw (g. 1965) – tarptautinį pri-
pažinimą pelnęs trimito virtuozas, kuris 
didelį dėmesį skiria šiuolaikinei muzikai 
ir nuolat stengiasi stebinti publiką savo 
grojimu bei meniniais atradimais. Žy-
miausi dabarties kompozitoriai rašo jam 
naujus kūrinius ir kviečia bendradarbiau-
ti įvairiuose projektuose. „Kodėl trimitas? 
Visada mintyse turėjau trubadūro įvaizdį, 
skleidžiantį naujienas per muziką. Būtent 
tai ir norėjau daryti – su savo trimitu. Prieš 
save nuolat matau tikslą tobulinti  instru-

mentą, jo grojimo techniką, inicijuoti naują repertuarą.“ Šios Blaauw veiklos 
rezultate – daugybė premjerų ir naujų opusų, sukurtų bendradarbiaujant su 
tokiais kompozitoriais, kaip Kurtagas, Kagelis, Eötvösas, Haasas, Rihmas, Ku-
lenty, Neuwirth, Saunders ir kt. Blaauw yra intensyviai dirbęs ir su legendiniu 
kompozitoriumi, naujosios muzikos vizionieriumi Stockhausenu, dalyvavo jo 
operų  ciklų Licht ir Klang premjerose. Blaauw solo pasirodymų surengė su 
įvairiais simfoniniais orkestrais, yra ansamblio musikFabrik narys.
Trimitininkas yra įrašęs 6 solinius albumus, kompaktinė plokštelė Angels buvo 
apdovanota Vokietijos plokštelių kritikų prizu (Preis der Deutschen Schallplat-
tenkritik). Blaauw yra dvigubo trimito kūrėjas, kviečiamas skaityti paskaitas 
Stockhauseno kursuose Kiurtene, Liucernos universiteto muzikos kolegijoje, 
Japonijoje, Kanadoje, Izraelyje, Šveicarijoje, Vietname, Vokietijoje, Belgijoje, 
Ispanijoje, Anglijoje, Lenkijoje, Bulgarijoje.

Pagal www.marcoblaauw.com

Marco Blaauw (b. 1965) is a trumpet virtuoso with international fame 
who devotes much attention to contemporary music and surprises the 
public with his performance and artistic discoveries. “Why the trum-
pet? I always had an image of the troubadour who spreads new things 
through music in my mind. That is what I wanted to do with my trum-
pet. My permanent aim is to perfect the instrument and the perform-
ing techniques and to initiate a new repertoire.” The most outstanding 
composers write new compositions for him and invite him to collabo-
rate in various projects. The result of Blaauw’s activities is many pre-
mieres and new works created in collaboration with such composers 
as Kurtag, Kagel, Eötvös, Haas, Rihm, Kulenty, Neuwirth, Saunders, and 
others. The trumpet player also worked with the legendary composer 
and new music visionary Karlheinz Stockhausen. He gave premier per-
formances of various scenes from Stockhausen’s opera cycle Licht and 
Klang, solo concertos with various orchestras. He is a member of En-
semble musikFabrik.

Blaauw has released six solo albums; his CD Angels has received the 
German Record Critics Award. He is a developer of the double bell 
trumpet. His teaching includes Stockhausen Courses Kürten, Lucerne 
University College of Music, guest lectures in Japan, Canada, Israel, 
Switzerland, Vietnam, Germany, Belgium, Spain, England, Poland, Bulgaria.

After www.marcoblaauw.com

Viktorija Miškūnaitė (sopranas) – dauge-
lio respublikinių ir tarptautinių konkursų 
laureatė, operos solistės karjerą pradėjusi 
2012 m. pabaigoje, kai Rozalindos vaidme-
niu sėkmingai debiutavo naujametinėje 
Strausso operetės Šikšnosparnis premjero-
je LNOBT. Po to Miškūnaitė sukūrė ir dai-
navo Despinos, Bertos, Violetos vaidme-
nis, dalyvavo prestižinio festivalio Verbier 
vasaros akademijoje (Šveicarija) ir pelnė 
specialųjį prizą už gražiausią balsą, puikiai 
pasirodė tarptautiniuose meistriškumo 
kursuose OpernWerkstatt (Šveicarija), vedė 
režisierius Peteris Konwitschny. Šiuo metu atlikėja kuria naujus vaidmenis ir 
aktyviai ruošiasi perklausoms, tarptautiniams konkursams bei festivaliams. 
Miškūnaitė už pasiekimus apdovanota LR ministro pirmininko padėka, 2013 m. 
jai įteiktas LR prezidentės J. E. Dalios Grybauskaitės sveikinimo raštas. 

Viktorija Miškūnaitė (soprano) has won prizes and awards at many 
national and international competitions; she started her carrier as an 
opera singer at the New Year premiere of 2012 as Rosalinde in Strauss’ 
operetta The Bat at the National Opera and Ballet theatre. Miškūnaitė 
has performed the parts of Despina, Berta and Violetta, participated 
in the prestigious festival Verbier Summer Academy (Switzerland) re-
ceiving a special prize for the most beautiful voice; successfully sang 
at the international master class OpernWerkstatt (Switzerland) under 
director Peter Konwitschny. Currently the singer is actively preparing 
for auditioning, international competitions and festivals. Miškūnaitė 
has received Lithuanian Prime Minister’s letter of gratitude for achieve-
ments; in 2013 she received Lithuanian President Dalia Grybauskaitė’s 
letter of congratulation. 
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Lietuvos aktorius Andrius Bialobžeskis 
(g. 1967) 1992 m. baigė Lietuvos muzikos 
ir teatro akademiją. Vaidino režisieriaus 
Kristijono Vildžiūno filmuose Aš esi tu 
(2006) ir Kai apkabinsiu tave (2010) bei Ro-
berto Mullano filme Laiškai Sofijai (2013). 
Nuo 1997 m. vaidina Valstybiniame jauni-
mo teatre. Svarbesnius vaidmenis teatre 
sukūrė Nekrošiaus, Vaitkaus, Varno, Latė-
no, Jonyno, Makarevičiaus, Graužinio ir kt. 
režisierių spektakliuose.
2002 m. apdovanotas LR Kultūros minis-
terijos premija už geriausią aktorių duetą 

(su Dainiumi Kazlausku), 2004 m. – Auksinio scenos kryžiaus laureatas (už an-
traplanį Baptistos vaidmenį Cezario Graužinio spektaklyje Užsispyrėlės tram-
dymas), 2011 m. – Sidabrinės gervės apdovanojimas už geriausią aktoriaus 
vaidmenį (Kai apkabinsiu tave, rež. Kristijonas Vildžiūnas).

Lithuanian actor Andrius Bialobžeskis (b. 1967) graduated from the 
Lithuanian Academy of Music and Theatre in 1992. He acted in the 
films Aš esi tu (You am I, 2006) and Kai apkabinsiu tave (Back to Your 
Arms, 2010) directed by Kristijonas Vildžiūnas, in Laiškai Sofijai (Letters 
to Sofia, 2013, dir. Robert Mullan). Since 1997 he has worked at the 
State Youth Theatre. The major roles were created under direction of 
Eimuntas Nekrošius, Jonas Vaitkus, Gintaras Varnas, Algirdas Latėnas, 
Ignas Jonynas, Gintaras Makarevičius, Cezaris Graužinis and others.
In 2002, he was awarded the Lithuanian Ministry of Culture Prize for 
the best duet with actor Dainius Kazlauskas; in 2004, he was a win-
ner of the Golden Stage Cross for Baptista role in the play Užsispyrėlės 
tramdymas (The Taming of the Shrew, dir. Graužinis), in 2011, – a win-
ner of Silver Crane for the best actor (Back to Your Arms, dir. Vildžiūnas).

Dirigentas Robertas Šervenikas ypač ver-
tinamas už aktyvią ir įvairialypę kūrybinę 
raišką – lietuvių kompozitorių simfoninių 
kūrinių premjeras bei įtaigias ir brandžias 
šiuolaikinės ir klasikinės muzikos interpre-
tacijas. Intensyvi kūrybinė maestro veikla 
2005 m. buvo įvertinta Lietuvos naciona-
line premija.
Sankt Peterburgo konservatorijoje  Šerve-
nikas baigė chorinį, operinį ir simfoninį di-
rigavimą. Diriguoti Lietuvos nacionaliniam 
simfoniniam orkestrui pradėjo 1993 m., 

dabar yra antrasis jo dirigentas. Šervenikas yra kviečiamas diriguoti Izraelio 
Cameratai, Sankt Peterburgo filharmonijos, Slovėnijos nacionalinės operos, 
Rusijos valstybiniam simfoniniam, Karališkosios filharmonijos (Didžioji Bri-
tanija) ir kitiems užsienio orkestrams. Nuo 2008 m. jis kviečiamas diriguoti 
Miuncheno valstybinėje operoje.
Su įvairiais kolektyvais maestro koncertavo beveik visose Europos šalyse, 
Japonijoje, Pietų Afrikos Respublikoje, Brazilijoje, Izraelyje, Rusijoje, bendra-
darbiavo su žymiais pasaulio solistais. Nuo 2008 m. yra Lietuvos nacionalinio 
operos ir baleto teatro muzikos vadovas. Šiame teatre parengė daugelio ope-
rų ir baletų premjeras.

Conductor Robertas Šervenikas is noted for his active and versatile 
creative activities – premieres of symphony music by Lithuanian com-
posers and mature and convincing interpretation of contemporary 
and classical music. His intensive creative activities brought him the 
Lithuanian National prize in 2005.
Šervenikas graduated from the St Petersburg Conservatoire in cho-
ral, operatic and symphonic music conducting. He began to conduct 
the Lithuanian National Symphony Orchestra in 1993; currently he is 
second conductor of the orchestra.  Šervenikas has been invited to 
conduct the Israel Camerata, St Petersburg Philharmonic, the Slovene 
National Opera, the Russian State Symphony, the Royal Philharmonic 
(Great Britain), and other orchestras. Since 2008 he has been a guest 
conductor of the Munich State Opera.
The conductor has performed with various orchestras in almost all Eu-
ropean countries, Japan, the South African Republic, Brazil, Israel, Rus-
sia; he has collaborated with world famous soloists. Since 2008 he is 
the music leader of the Lithuanian National Opera and Ballet Theatre 
where he conducted many premieres of the operas and ballets.
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Lapkričio 9 d., sekmadienis, 19 val., Nacionalinis dramos teatras
9 November, Sunday, 7 p.m., Lithuanian National Drama Theatre

HEINER GOEBBELS
MAX BLACK

Pagrindiniame vaidmenyje | The main role André Wilms (Prancūzija | France)

Sumanymas, kompozitorius, režisierius | Conception, music and direction 
Heiner Goebbels
Scenografija ir šviesos | Set design and light Klaus Grünberg
Pirotechnika | Pyrotechnic Pierre-Alain Hubert
Kostriumų dailininkė | Costume Designer Jasmin Andreae 
Garso režisierius | Sound design Willi Bopp
Muzikinis bendradarbiavimas, gyvas garsas | Musical collaboration and live-
sampling Markus Hechtle
Dramaturgija | Dramaturgy Stephan Buchberger
Režisieriaus asistentė | Director’s assistant Katja Armknecht

Tekstai | Texts:
Paul Valéry, Georg Christoph Lichtenberg, Ludwig Wittgenstein, Max Black 

Pastatymas | Executive producer: 
Théâtre Vidy-Lausanne (Šveicarija | Switzerland)
 
Statytojai | Coproducers:
TAT, Frankfurt
deSingel, Anvers
Bayerisches Staatsschauspiel / Marstall, Munich
MIGROS Pour-cent culturel

Rėmėjai | With the support of:
STEIM-Studio for Electronic and Instrumental Music, Amsterdam
Pro Helvetia – Swiss Arts Council

Pastatymo komanda gastrolėse | Performance crew on tour:
Scenos vadovas | Stage manager Nicolas Bridel
Gyvas garsas | Live sampling Markus Hechtle
Garso režisierius | Sound design Willi Bopp
Technikas | Technician Stephane Boulaz, Pierre Kissiling
Šviesos | Light manager Roby Carruba
Turo vadovė | Tour manager Elizabeth Gay
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Heiner Goebbels, žr. p. 14–15.
Muzikinio teatro Max Black (1998) centre – aktorius André Wilmsas, kuriam 
buvo skirtas ir ankstesnis Goebbelso veikalas Ou bien le débarquement désas-
treux (Nelaimingas nusileidimas, T&M-Nanterre pastatymas, 1993). Max Black 
prasideda ten, kur baigėsi Ou bien… Kelionės po svečias šalis, susidūrimas 
su Afrikos kultūra ir muzika, pasinėrimas į Heinerio Müllerio tekstus Herakles 
2 ir Hydra – po šių potyrių paskutinėje scenoje aktorius kuria stalo su kreida 
ant piramidės paveikslą. Poetas Francis Ponge rašė savo darbe Journal of the 
forest of pine trees in order to get an idea of nature (Žurnalas apie pušų mišką, 
skirtas gamtos suvokimui):
„Šaukiuosi 40-ies metų miško…
Šaukiuosi 40–60-ies metų miško…
Šaukiuosi 60–120-ies metų miško…
Ir t. t.“
Šviesos užgęsta, muzikantų nebėra. Max Black lieka tik mokslininkas savo 
laboratorijoje (biologas, fizikas, chemikas, matematikas, semotikas, lingvis-
tas…?). Apšvietimo idėja, sukurta bendradarbiaujant su prancūzų meistru 
Pierre-Alain’u Hubertu, – tai ne projektorių naudojimas. Spektaklyje manipu-
liuojama ugnies atspindžiais, išgaunami ugnies efektai, netikėtai ar kontro-
liuojamai išnyrantis scenoje.
Spektaklio muziką – ir garsus, ir triukšmus – kuria aktorius. Scena yra tarsi 
laboratorija, kupina idėjų, kuriomis leista sekti žiūrovui. Panaudodamas sem-
plerį, Wilmsas atkuria įrašytus garsus – iš puodo skambesio kyla ritmas, tap-
siantis kitos scenos pagrindu. Tačiau ritmas staiga nutraukiamas, nes iš seno 
radijo imtuvo pasipila kibirkštys… ir t. t.
Matysime, kaip aktorius stengiasi pamatuoti tai, kas nepamatuojama. Mėgin-
sime jam padėti ir išspręsti šį galvosūkį, kaip tai buvo Barber of Tompstone 
(Tompstono kirpėjas) ar Death in Samara (Mirtis Samaroje)…
Kalba virsta muzika, kuri plėtojama poetiškai ir išnyksta abstrakcijose (pa-
našiai kaip matematinė formulė transformuojama į muziką). Kita vertus, bet 
kuris garsas gali tapti muzika, tik reikia tinkamos progos. 
Muzikiniame teatre Ou bien... muzika buvo kuriama scenoje, tai atliko muzi-
kantai. Tačiau spektaklyje Max Black viską atlieka aktorius, jo veiksmai trans-
formuojami į šviesą (ugnį), vaizdinius (veiksmus) ir muziką (garsą).

Projektą rengia Vilniaus festivaliai su Goethe‘s institutu Vilniuje

Heiner Goebbels, see pp. 16–17.
In the centre of Heiner Goebbels’ new music theatre piece will be the 
actor André Wilms for whom Ou bien le débarquement désastreux (The 
hapless landing – T&M-Nanterre, 1993) was conceived. Max Black 
(1998) starts where Ou bien… finished. After his expedition in foreign 
countries, after the confrontation with African culture and music, and 
after the mastery of Heiner Müller’s text Herakles 2 or Hydra – the actor 
tries, in the last scene, to draw a picture of a table with chalk on the 
pyramid. Which is what Francis Ponge wrote in his Journal of the forest 
of pine trees in order to get an idea of nature.
“A forest of 40 years is called…
A forest from 40 to 60 years is called…
A forest from 60 to 120 years is called…
Etc.”
Now the light is turned off, the musicians are gone. What remains in 
Max Black is a researcher in his laboratory (biologist, physician, chem-
ist, logist, mathematician, semotician, linguist…?). The idea of the light 
design (developed in close relationship to the French artificer Pierre-
Alain Hubert) is not to work with projectors but to work with the reflec-
tion of fire, to produce controlled flames, and to put them on stage in 
an unexpected way of surprise and control.
The entire music – the sounds and the noises – are produced and trig-
gered by the actor. The stage is a laboratory of ideas and the spectator 
can follow them; because the fuses are lit, they trigger chain reactions. 
André Wilms reproduces (through the use of a sampler) his own previ-
ously recorded sounds; the sound of a pot becomes a rhythm, which is 
the basis of the next scene’s composition; but the rhythm gets stopped 
immediately because sparks emit from an old radio… etc.
We will see the actor trying to measure the immeasurable. We will help 
him solve his enigma, like the ones of the Barber of Tompstone or Death 
in Samara…
The language becomes music by developing a poetic manner and by 
dissolving into abstraction (e.g. when a math formula transformed into 
music), on the other hand every sound can be used musically, but has 
to be attached also concretely.
In contrast to Ou bien le débarquement désastreux in which the musi-
cians were the performers and the production of music was the foun-
dation of a scene, here, everything that the actor does will be trans-
formed into light (fire), image (action) and music (sound).

Project organised by Vilniaus festivaliai in cooperation with Goethe 
Institut, Vilnius
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